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Ihren ausser-
gewdhnlichen
Reiz gewinnen
Sauras Tanz-
filme vor allem
durch die Art
und Weise, wie
die filmische
Mise-en-scéne
sich in die
tdnzerische
Inszenierung
einmischt.
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Die Inszenierung einer Inszenierung

IBERIA von Carlos Saura

Tanz ist transformative Kunst, die
Schall- in Kérperbewegung verwandelt. Sie
macht Musik sichtbar, dem Medium Film zu-
ginglich. Aber Tanz ist nicht bloss Metamor-
phose. Die Kérper 16schen die Klinge nicht
aus. Die Musik bleibt bestehen. Tanz und
Musik formen eine symbiotische oder noch
eher dialektische Einheit.

Der spanische Regisseur Carlos Sau-
ra hat sich in seinem umfangreichen Buvre
hiufig diesem synisthetischen Phinomen
gewidmet. Die eigenwillige Bizet-Adaption
cARMEN machte ihn international bekannt,
wurde fiir den Oscar nominiert und begriin-
dete den Ruf Sauras als des Regisseurs des
lateinamerikanischen Tanzes schlechthin.
Ausdrucksstark und temperamentvoll ent-
faltet das Wechselspiel von Musik und Tanz
eine melodramatische Dynamik, die Tango
oder Flamenco auch im Kino zu emotionalen
Protagonisten pridestinieren. In FLAMENCO
(1995) setzte Saura der schwermiitigen anda-

lusischen Musik und dem gleichnamigen
Tanz ein filmisches Denkmal, ehe er sich
1998 dem TANGO zuwandte.

Das Besondere an Sauras Tanzfilmen
sind aber nicht alleine die mitreissenden,
kunstvollen Choreographien und glinzen-
den musikalischen Darbietungen vor der Ka-
mera. Thren aussergew6hnlichen Reiz gewin-
nen sie vor allem durch die Art und Weise,
wie die filmische Mise-en-sceéne sich in die
tdnzerische Inszenierung einmischt. Saura
filmt nicht bloss ab, wie grossartige T4nzer
grossartige Musiker kongenial interpretie-
ren. Sondern er setzt den Kanon der Kiins-
te fort, erweitert ihn um eine dezidiert fil-
mische Stimme. So erschafft er Werke, in
denen Kino, Tanz und Musik einander wech-
selseitig durchdringen.

CARMEN wie TANGO erzihlen jeweils
von den Vorbereitungen einer Auffithrung
und verdeutlichen damit, was jeder Tanzfilm
ganz automatisch sein muss: die Inszenie-

rung einer Inszenierung. Auch IBERIA be-
herrscht solche metafiktionalen Drehungen,
kommt dafiir aber praktisch ohne Handlung
aus. Ahnlich wie in FLAMENCO l4sst Saura
hochkaritige T4nzerinnen und Tinzer - Sara
Baras, Antonio Canales, Aida Gomez, José Anto-
nio - sich an weissen Stellwinden als Schat-
tenrisse oder als Lichtreflexionen in Spie-
geln vervielfiltigen und als Kunstgeschopfe
zu erkennen geben. Hinzu kommen Video-
projektionen, die in Grossaufnahmen die
Gesichter der Tinzer duplizieren oder ihre
Bewegungen als visuelles Echo in unzihli-
gen iibereinander gelagerten Bildschichten
vermehren. Wie Wellen eines ins Wasser ge-
worfenen Steines fliessen die Abbilder der
Abbilder iiber die Leinwinde, bilden den
Hintergrund fiir die ausdrucksstarke Perfor-
mance der Tanzkiinstler und zugleich eine
Einheit mit ihnen. Je niher die Tinzer sich
ihren Riickprojektionen nihern, umso mehr
verschlingen diese sich zu einem fl4chig rau-
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Ein lineares
Geschehen,
ein Plot findet
nicht statt.
IBERIA erzdhit
nichts, das sich
als Fabel zu-
sammenfassen
liesse. Statt-
dessen bewegt
Saura sich in
einem bunten
Bilderbogen
gelassen, sou-
verdn zwischen
klassischer
Musik und
Folklore, Fla-
menco, Ballett
und zeitgends-
sischem Tanz.

schenden Wirbel, der die Gestalt, die er multi-
pliziert, in sich auszusaugen scheint. Als
woélbe der Raum sich nach innen zu einem
urgewaltigen Sog aus Bewegung und Licht.
Auf diese Weise gelingt es Saura, den Film
selbst am Tanz teilhaben zu lassen. Der spani-
sche Filmemacher und sein Kameramann José
Luis Lopez Linares verwandeln den weiten, lee-
ren Tanzsaal - die Bithne des Films - in einen
magischen Resonanzraum, in dem sich Kér-
per in Klangfiguren auflésen.
Uberwiltigende Eindriicke, epipha-
nische Momente geschauter Klinge tiber-
lagern den Zeitfluss. Ein lineares Geschehen,
ein Plot findet nicht statt. IBERIA erzihlt
nichts, das sich als Fabel zusammenfassen
liesse. Stattdessen bewegt Saura sich in
einem bunten Bilderbogen gelassen, souve-
rdn zwischen klassischer Musik und Folklo-
re, Flamenco, Ballett und zeitgendssischem
Tanz. Der narrative Verzicht macht IBERIA
zu einem ungewdhnlichen und ungeheuer
mutigen Film. Er fordert die Zuschauer her-
aus, weil er das, was Kino in iiber hundert
Jahren vor allem geworden ist, gerade nicht
sein will: eine Erzdhlmaschinerie. Film fun-
giert hier nicht als Vermittler einer Story,
sondern prisentiert sich als Quelle dessen,
was er darstellt. Ohne Dialoge, ohne Hand-
lungsgeriist schépft er aus den ureigensten
Tiefen purer Kinematographie.
Fadenscheinige Kleider, klackende Ab-
sdtze, bithnenregennasse Blusen, wehende
Schleier und im weiblichen Matadorschwung
fliegende Tiicher: Die opulente Inszenierung
lebt von den vielfiltigen, erotisch-stilisier-
ten Kostiimen Sonia Grandes ebenso wie vom
unsichtbar gleitenden Schnitt Julia Judniz’,
der leichthin schwebenden Kamera und dem
Farbenspiel des Lichts, das die kargen Szene-

rien in saftiges Rot, leuchtendes Orange oder
wasserklares Blau taucht. Eine rare, kostbare
visuelle Brillanz entschidigt dafiir, dass die
gegen das Diktat einer schnelllebigen Zeit
aufs Ewige angelegte Choreographie mitun-
ter von eben der Zeit, die sie vergessen ma-
chen méchte, eingeholt wird und etwas lang
gerit. Wohl auch deshalb, weil den auf Ereig-
nisfolgen geeichten Zuschauer ohne klaren
Handlungsfaden eine irritierende Leere be-
fallt.

Dennoch ist IBERIA keineswegs will-
kiirlich zusammengestellt. Der Film basiert
auf einem Drehbuch Sauras und folgt zu-
mindest anfangs einer kontinuierlichen Dra-
maturgie. Die ersten Bilder sind Standbilder:
ein leerer Saal, ein glinzender Parkettboden,
unbesetzte Stiihle, Filmkameras, Beleuch-
tungskrine. Der Dreh wird erst vorbereitet,
die Tinzer und Tinzerinnen auf den einge-
spielten Fotos sind noch zu Posen erstarrt.
Visuelle Dynamik vollzieht sich zunichst
nur im Schnitt. Der Ursprung der Bewegung
aber erklingt bereits aus dem Off; in Form
geschmeidiger, fliessender Klavierklinge.
Musik als Ausgangspunkt setzt den Film in
Bewegung.

Die Kamera schwebt iiber den caramel-
schokoladenbraun ausgeleuchteten Fliigel,
an dem die virtuose spanische Konzertpia-
nistin Rosa Torres-Pardo im roten Abendkleid
ihre Kunst zelebriert. Es folgt im kithl-blau-
en Anstrich der Blick hinter die Kulissen,
auf die Filmcrew. Und schliesslich werden
im goldgelben Kontrast unter Scheinwer-
fern die ersten Flamencoschritte vollzogen.
Dann erscheint ein Bithnenvorhang, auf den
ein Portritfoto des spanischen Pianisten und
Komponisten Isaac Albéniz projiziert ist, auf
dessen Suite «Iberia» Sauras Film aufbaut.

Wieder riickt das Filmteam ins Bild. Endlich
sind Tanzproben zu sehen. Der Spannungs-
aufbau folgt dem Prozess der Inszenierung.

Ganz allmihlich verschlingen sich
Musik, Tanz und Film ineinander, ohne dass
eines das andere in den Hintergrund drin-
gen wiirden. Immer wieder kehrt Saura zur
selbstversunkenen Performance der nam-
haften Musiker zurtick, zeigt er Torres-Pardo
am Klavier oder Manolo Sanliicar an der Gitar-
re. Die optische Filmgestaltung spielt zwar
experimentierfreudig mit Doppelungen,
Spiegelungen, Unschirfen, Bildiiberlage-
rungen oder Trickblenden, dringt sich aber
nie in den Vordergrund, fiigt sich vielmehr
harmonisch in das Wechselspiel aus Klang
und Kérper ein.

Einen herkémmlichen, linearen Sus-
pense entfaltet IBER1A nicht, dennoch dringt
aus den feurigen Blicken, den temperament-
vollen Bewegungen, den wiitenden Schritten,
den wiegenden Hiiften und den stampfenden
Sohlen Einstellung fiir Einstellung eine ins
Mythische reduzierte emotionale und sinn-
liche Spannung. Carlos Sauras Film gibt sie
nicht nur wieder, sondern trigt selbst ent-
scheidend dazu bei, dass sie {iberhaupt ent-
steht. IBERIA ist eben nicht nur ein gelun-
gener Tanzfilm, sondern ein Film, der selbst
ganz wunderbar zu tanzen versteht.

Stefan Volk

B, R: Carlos Saura; K: José Luis Lopez Linares; S: Julia Judniz;
Ko: Sonia Grande; Cho: José Antonio; M: Roque Banos. D: Sa-
raBaras, Antonio Canales, Aida Gomez, José Antonio (Tanz),
Manolo Sanliicar (Gitarre), Enrique Morente, Estrella Mo-
rente (Gesang), Rosa Torres-Pardo, Chano Dominguez (Kla-
vier). P: Morena Films, Wild Bunch, Telemadrid; Alvaro
Longoria. Spanien, Frankreich 2005. Farbe; 95 Min.; CH-V:
Frenetic Films, Ziirich; D-V: MFA+, Regensburg




Ein fast archa-
isches Dorf
hat Sembene
Ousmane als
Rahmen fiir ein
Thema gewihlt,
bei dem die
Berufung auf
die Tradition
zentral ist. Fiir
die jiingeren
Midchen des
Dorfes hat
wieder einmal
die Stunde

der «salindé»
geschlagen.
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Der Funke des alltaglichen Heroismus

MOOLAADE von Sembene Ousmane

Ein “typisches” traditionell afrika-
nisches Dorf schwebte dem Senegalesen
Sembene Ousmane als Ort der Handlung fiir
MOOLAADE vor - und er hat es, nach langem
Suchen, schliesslich in Burkina Faso gefun-
den. Sein Film beginnt damit, dass in dieses
Dorf ein fliegender Handler kommt mit den
Produkten (und dem Schrott) der “Zivilisa-
tion” wie Weissbrot, Batterien, Praservative
und Plastikeimer. So macht Sembene gleich
zu Beginn die allgemeinere Dimension sei-
ner Geschichte deutlich: Tradition und Ent-
wicklung, beides durchaus nicht eindimen-
sional gesehen, sondern als ambivalent ge-
zeigt. Der Hindler, in Anspielung auf seine
Vergangenheit als Blauhelm-Soldat «le mer-
cenaire» genannt, beutet die Dorfbewohner
mit iibersetzten Preisen aus und spielt den
routinierten Frauenhelden - doch wird er im
entscheidenden Moment nicht abseits ste-
hen und bezahlt diesen Akt der Zivilcourage
mit seinem Leben.

Dieses fast archaische Dorf hat Sem-
bene als Rahmen fiir ein Thema gewihlt, bei
dem die Berufung auf die Tradition zentral
ist. Fiir die jiingeren Middchen des Dorfes hat
wieder einmal die Stunde der «salindé» ge-
schlagen, der traditionellen Genitalverstiim-
melung. Doch das nie Dagewesene geschieht:
Sechs der Opfer fliehen vor den Messern der
«exciseuses» und finden Zuflucht bei Col-
1é Ardo, einer Frau, von der sie wissen, dass
sie als Einzige ihre Tochter vor dem blutigen
Ritual bewahrt hat. Die Tradition gebie-
tet auch, Verfolgten Zuflucht zu gewihren,
und so spricht Collé Ardo die titelgebende
«moolaadé» aus, die Unverletzlichkeit des
Zufluchtsorts, symbolisiert durch einen vor
den Hofeingang gespannten Strick. Eine Tra-
dition steht gegen die andere, die heile Dorf-
welt ist aus den Fugen geraten.

Der Funke des Aufruhrs ziindet nicht
sogleich, doch nach und nach gerit etwas in
Bewegung. Spitestens wie Collé Ardos Ehe-

mann, von seinem ilteren Bruder im Namen
der Familienehre dazu getrieben, seine Frau

6ffentlich auspeitscht, erreicht die minn-
liche Machtdemonstration das Gegenteil des

Beabsichtigten: Die Mehrheit der Frauen so-
lidarisiert sich mit der Geschlagenen. Die

traditionelle Hierarchie wankt, auch der jiin-
gere Bruder wagt es, sich gegen den Alteren
aufzulehnen, und sogar der Sohn gegen den
Vater. Der Widerstand einer Einzelperson
hat die alten Strukturen in den Grundfesten
erschiittert. Mit seinen tiiber achtzig Jahren

nimmt sich Sembene diese optimistische

(oder sich zumindest optimistisch gebende)

Grundhaltung heraus: MOOLAADE ist der
Mittelteil einer Trilogie des «alltiglichen He-
roismus», die er mit FAAT KINE begonnen

hat.

Dass ein Mann diesen Film zum Thema
der Genitalverstiimmelung gedreht hat, lies-
se sich leicht begriinden mit dem Hinweis
auf die noch immer schwache Frauenpri-
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Fiir ein Publi-
kum, das an
die natura-
listischen
Standards des
hollywood-
schen und
europdischen
Storytelling
gewohnt ist,
mag auf den
ersten Blick
Sembenes
Inszenierung
befremdlich
erscheinen,
weil er die
realistische
Darstellung
des Dorfalltags
immer wieder
durch die
Betonung des
Zeremoniells
bricht.

senz unter den afrikanischen Filmschaffen-
den oder damit, dass es wohl eine so renom-
mierte Personlichkeit wie den Altmeister des
afrikanischen Films brauchte, um das The-
ma {iberhaupt kinofihig zu machen. Doch
Sembene verdeutlicht gleich zu Beginn, dass
er solche “Entschuldigungen” nicht braucht:
Zwei Minner unterhalten sich {iber die Ursa-
che des im Dorf hérbaren Aufruhrs. Daraus,
dass es um die «salindé» geht, ziehen sie be-
ruhigt den Schluss: «Eine reine Frauensache,
Allah sei Dank!» Als spiter klar wird, dass
hier traditionelle Strukturen in Frage gestellt
werden, mischen sich die Wiirdentriger des
Dorfes jedoch gebieterisch ein - und stellen
klar, dass kein Mann eine «bilakoro», eine
«Unreine», heiraten wiirde. Die «Frauensa-
che» ist ein Resultat minnlicher Herrschafts-
strukturen.

Diese kulminieren augenfillig immer
wieder auf dem zentralen Dorfplatz, wo sich
die Notablen versammeln, vor einem ver-
steinerten Termitenhiigel, der angeblich
aus dem Grab des ersten Stammeskonigs
entstanden ist, und vor der Moschee, einem
Gebdude in eigenwilliger lokaler Bauart. Die
Autoritit der herrschenden Minner wurzelt
im doppelten Bezug auf die vorislamische
und die islamische Tradition.

Fiir ein Publikum, das an die natura-
listischen Standards des hollywoodschen
und europdischen Storytelling gewdhnt ist,
mag auf den ersten Blick Sembenes Inszenie-
rung befremdlich erscheinen, weil er die rea-
listische Darstellung des Dorfalltags immer
wieder durch die Betonung des Zeremoniells
bricht und sie schliesslich in (erinnerten
oder imaginiren) Bildern symbolisch tiber-
héht. Wie aber hitte sich sein Thema anders
filmisch umsetzen lassen: Ohne den tief in

R, B: Sembene Ousmane. K: Dominique Gentil. S: Abdellatif
Raiss. A: Joseph Kpobly. M: Boncana Maiga. D (R): Fatou-
mata Coulibaly (Collé Ardo), Salimata Traoré (Amsatou,
ihre Tochter), Maimouna Héléne Diarra (Hadjatou, die
dltere Ehefrau), Rasmané Ouedraogo (Ciré Bathily, der
Ehemann), Aminata Dao (Alima Bd), Dominique T. Zeida
(“le mercenaire”), Ousmane Konaté (Amath), joseph Tra-

den Kopfen verankerten symbolischen Wert
der «Reinigung» lisst sich die Tradition der
Genitalverstiimmelung nicht begreifen,
ohne Auseinandersetzung mit dieser Dimen-
sion kann sie nicht tiberwunden werden.

Schwer zu ermessen bleibt fiir uns, wie
stark die Tabus sind, die Sembene mit seiner
Darstellung bricht. Indirekt ldsst es sich able-
sen an der Abfolge der Argumente: Dass viele
Midchen an den Folgen der Prozedur ster-
ben, steht am Anfang, gefolgt von der Fest-
stellung, dass die so verstiimmelten Frauen
spiter bei der Niederkunft Probleme haben,
die zu Totgeburten fiithren - Argumente also,
die auch den Minnern nicht ganz gleich-
giiltig sein konnen. Der Film wagt sich bis
zu einer Beischlafszene vor, die deutlich vor
Augen fiihrt, wie schmerzhaft der Akt fiir
die Frau ist: ein deutlicher Hinweis auf das
(nicht ausdriicklich erwihnte) Grundmotiv
der Eingriffe, die Unterdriickung weiblichen
Lustempfindens.

Die grossen, bei der Anniherung an
dieses Thema erst zu itberwindenden men-
talen Barrieren machen schon die sprach-
liche Begriffswahl zum Problem: Wo das Ori-
ginal, gemiss Sembenes Interview-Aussagen,
von «Reinigung» spricht, iibersetzen die
franzésischen Untertitel medizinisch exakt
mit «excision». Das Deutsche ldsst nur die
Wahl zwischen der «Beschneidung» (was den
Eingriff sprachlich verharmlosend mit der
Vorhautentfernung bei Knaben gleichsetzt)
und der «Genitalverstiimmelung» (was ein
Bewusstsein ausdriickt, das die agierenden
Personen héchstens teilweise haben). Bei der
Untertitelung von MOOLAADE hat man sich
deshalb bis zur Formierung des Widerstands
fiir die erste, danach fiir die zweite Uberset-
zung entschieden - eine einigermassen plau-

oré (Alpha Doukouré), Moussa Théophile Sowié (Ibrahima
Doukouré, sein Sohn), Modibo Sangaré (Balla Bathily), Mah
Campaoré (Anfiihrerin der Exciseuses). P: Filmi Domireew,
Ciné-Sud Promotion; Sembene Ousmane, Thierry Lenouvel.
Senegal, Burkina Faso, Frankreich, Marokko 2004. Farbe.
124 Min. CH-V: Xenix Distribution, Ziirich. D-V: Neue Visio-
nen, Berlin.

sible Lsung zur Uberbriickung des interkul-
turellen Grabens.

Betont der Auftritt des fliegenden
Hindlers zu Beginn des Films noch die Ab-
geschiedenheit dieses Dorfuniversums, setzt
Sembene ein anderes symbolisches Bild ans
Ende, jenes einer Fernsehantenne: Die rdum-
liche Distanz ist nun iiberwunden. Aus un-
serer europdischen Erfahrung und der dar-
aus resultierenden medienmisstrauischen
Optik gesehen, mag dieses Ende etwas zwie-
spiltig erscheinen. Doch Sembene weist den
elektronischen Medien im Laufe des Films
wiederholt eine eindeutig positive Rolle zu:
Aus dem Radio erfahren die Frauen, dass die
«salindé» keineswegs - wie ihnen die Min-
ner einreden wollen - im Koran vorgeschrie-
ben ist. In den Transistorradios der Frauen
sehen die Midnner daher den Anstoss zur Un-
botmissigkeit, weshalb sie sie einsammeln,
vor der Moschee auftiirmen und verbrennen.
Uber Radio und Fernsehen will der aus Paris
zuriickgekehrte Sohn eines Dorfnotablen im
Kontakt mit der weiten Welt bleiben, und sei-
ne Antenne ist es wohl, die sich durchsetzt.
Wer wie Sembene das Kino aufklirerisch als
«école du soir» einsetzen will, sieht auch in
den Medien erst einmal das positive Poten-
tial, das es zu nutzen gilte.

«Wie kann man etwas Unsichtbares
einschliessen?», wird in MOOLAADE ein-
mal gefragt. Auf dieser (rhetorischen) Fra-
ge scheint Sembenes altersweise-souverine
Sicht der Dinge zu beruhen. Die Wiirde des
Individuums, die Sprengkraft der Ideen, die
Ansteckung durch den alltiglichen Herois-
mus und den Geist des Widerstands, sie las-
sen sich nicht einschliessen.

Martin Girod




DELWENDE zeigt
auf, wie Hexen-
glauben als Teil
der Kultur, des
Brauchtums
und infolge
seiner Verinner-
lichung dem
Patriarchat als
Stiitze dient.
Soziale und
spirituelle Ord-
nung sind nicht
getrennt: Die
Altesten und
der Dorfchef
bestimmen
alles und hal-
ten alle Rituale
ab.
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Hexenglauben - Stutze des Patriarchats

DELWENDE - LEVE-TOI ET MARCHE von S. Pierre Yaméogo

In seinem fiinften Spielfilm befasst
sich S. Pierre Yaméogo mit dem Hexenglau-
ben, der in den Lindern siidlich der Sahara
heute noch weit verbreitet ist. In einer fik-
tiven Handlung verarbeitet der Regisseur
aus Burkina Faso dokumentarisches Mate-
rial, recherchiert fiir eine Fernsehreporta-
ge. DELWENDE zeigt auf, wie Hexenglauben
als Teil der Kultur, des Brauchtums und in-
folge seiner Verinnerlichung dem Patriar-
chat als Stiitze dient. Soziale und spirituelle
Ordnung sind nicht getrennt: Die Altesten
und der Dorfchef bestimmen alles und hal-
ten alle Rituale ab. Der Hexenglauben wird
benutzt, um Konflikte zu regeln und Oppo-
sition im Keim zu ersticken - dabei kommt
es oft zu schreiender Ungerechtigkeit gegen-
iiber Frauen. In Ouagadougou, der Haupt-
stadt von Burkina Faso, gibt es heute meh-
rere «Hexenheime»: Wohnheime fiir Frauen,
die von Dorfgemeinschaft und Familie als
angebliche Hexen verstossen wurden. Eines

heisst «Delwende»: «Ich vertraue mich Gott
an». Der Untertitel des Films, «Léve-toi et
marche» richtet sich an die Frauen, ist Ap-
pell fiir ein neues Selbstbewusstsein der
weiblichen Bevélkerung, fiir ein Aufbrechen
verkrusteter patriarchaler Strukturen.

Am Anfang des Films steht ein Dank-
ritual, eréffnet von einem Dorfiltesten. Der
Tanz der jungen Madchen soll Frieden, Freu-
de, Wohlstand und langes Leben sichern. Aus
der wirbelnden Schar der Midchen tanzt sich
eine tippige Schonheit in den Vordergrund:
Die sechzehnjihrige Pougbila, Tochter eines
der michtigen Dorfiltesten, erregt mit ih-
rer energiegeladenen “Show” Begehren bei
den jungen Minnern, Neid bei den Frauen.
Schon in den ersten Szenen zeigt DELWENDE
zwel wichtige Konstanten des traditionellen
afrikanischen Lebens: das Patriarchat und
die grosse Bedeutung des Kollektivs. Wer aus
dem Kollektiv heraustritt, erregt Neid und ist
gefdhrdet.

Wie ein Korper zieht wenig spiter die
Dorfgemeinschaft auf den Friedhof, um ein
Kind zu beerdigen - auch dies eine Aufga-
be der Altesten. Bald sterben weitere Kinder,
«mit verdrehtem Hals», berichten die Ange-
horigen. Die Dorfbewohner beginnen von
Hexerei zu munkeln. Als gar die Nichte des
Dorfchefs stirbt, wichst die Angst vor der
offenbar méichtigen Hexe. Die Dorfgemein-
schaft, traditionellem Brauchtum verhaftet,
sucht nicht nach medizinischen Ursachen,
sondern nach einem Siindenbock. Dabei
kénnen sich die Manner sicher fiihlen: Sie
sind Helfershelfer und Richter in der Siin-
denbockpolitik, werden aber selbst nur sel-
ten als Hexer verdichtigt.

Dem kollektiven Ungliick steht das indi-
viduelle Leid Pougbilas gegeniiber, die ihrer
Mutter Naboko gesteht, dass sie vergewaltigt
wurde, aber den Titer nicht nennen will.
Auch Naboko stellt sich nun ausserhalb des
Kollektivs, indem sie trotz der allgemeinen



FB 4.06

Als Pougbi-

la von den
Hexenheimen
hort, wandert
sie allein nach
Ouagadougou,
wobei sie die
Fernwirkung
des dorflichen
Kollektivs er-
fihrt: Auch in
der Stadt gilt
sie vielen als
“Hexentochter”
und wird aus-
gegrenzt.

Not ihren widerstrebenden Mann Diarrha
dringt, sich um die Tochter zu kiimmern.
Naboko wehrt sich gegen die Abschiebung
Pougbilas in ein Nachbardorf durch sofor-
tige Zwangsheirat. «Ich habe dir nie wider-
sprochen, aber diesmal stelle ich mich ge-
gen dich», sagt sie zu ihrem Mann. Vergeb-
lich. «Ich bin Pougbilas Vater, ich bestimme
iiber ihr Leben und ihren Tod», antwortet
er. Pougbila aber will weggehen. Mit einem
kleinen Biindel auf dem Kopf verldsst sie
ohne Abschied die Eltern. Der patriarchale
Hochmut Diarrhas, der das Gesprach verwei-
gert und vorgibt, die Tochter vor der Seuche
schiitzen zu wollen, wird sich spiter als sein
Schutzschild erweisen.

Die Altesten beschliessen inzwischen,
das selten angewandte siongho-Ritual durch-
zufiihren, um den Grund fiir die ritselhaften
Todesfille zu finden, das heisst: um die Hexe
zu identifizieren. Zwei noch “jungfrauliche”
Burschen tragen eine Leiche (die Nichte des
Dorfchefs) auf einer Bahre durch das Dorf,
schwankend, in Schlangenlinien, bleiben da
und dort vor Menschengruppen stehen - das
Orakel bleibt stumm. Plétzlich bricht einer
der Triger zusammen. Der Marabout - er hat
diese Funktion auch im realen Leben - for-
dert Diarrha auf, den Tréger zu ersetzen. Der
siongho schwankt weiter, gelangt zu Diarrhas
eigenem Haus und stdsst seine Frau Naboko
um. Auf der Stelle wird sie von der wiitenden
Menge aus dem Dorf gejagt, hinaus in die
Wildnis.

Die moderne, medizinische Erklirung
fiir die Todesfille bleibt indessen unbeach-
tet. Symbol der Bruchstelle zwischen Tradi-
tion und Moderne ist Elie, den man nie ohne
Kofferradio sieht, an das er sein Ohr presst.
Weil Elie als verriickt gilt, kommen die In-

formationen iiber eine Meningitis-Epidemie,
die den siongho-Ritus in Frage stellen wiir-
den, bei den Dorfleuten nicht an. Beim Kino-
publikum freilich auch nicht, denn die fran-
z0sische Radiosendung ist zu leise, und in
den Untertiteln erscheint das Thema nicht.
Diarrha aber hadert mit Gott - ein afrika-
nischer Tevje.

Auf die bewegten Szenen des quirligen
Dorflebens folgen - in betont langsamem
Rhythmus - starke, ruhige Bilder von Nabo-
kos Trauer und Einsamkeit. Die Vertriebene
besitzt nichts als eine Schale, muss sich ver-
stecken und immer wieder flichen, schlift
nachts an einen Baum gelehnt, wird von Was-
serstellen verjagt. Leise, melancholische Mu-
sik begleitet sie. Verwandte, bei denen sie Zu-
flucht sucht, verlangen, dass sie eine grosse
Schale voll «Wahrheitstrank» leert, um ihre
Unschuld zu beweisen. Man fragt sich, ob der
Trank vergiftet ist, als Probe in der Art eines
Gottesurteils, doch diese Frage bleibt, wie
leider auch viele andere, offen. Die Kombina-
tion von Dokumentarischem und Fiktion hat
ihre Schwichen. Klar wird, dass das System
einer als “Hexe” Ausgestossenen keine Chan-
ce ldsst. - Auffallend ist in diesen Szenen des
verzweifelten Umherirrens die Schénheit der
Natur, in der aber ausserhalb des Kollektivs
kein Uberleben méglich ist.

Doch nun gibt Yaméogo dem Film eine
utopische Wendung, die zwar etwas didak-
tisch ist, dank den iiberzeugenden Haupt-
darstellerinnen aber starke Wirkung hat. Als
Pougbila - die sich ihrem aufgezwungenen
Gatten verweigert - vom Schicksal Nabokos
hért, geht sie in ihr Heimatdorf. Verschie-
dene Informanten, darunter Elie, bringen sie
auf die Spur des betriigerischen Hexenurteils.
Unter vier Augen klagt sie den Vater an: «Wer

auf dem Riicken liegend spuckt, dem fliegt
die Spucke ins Gesicht.» - Als sie von den
Hexenheimen hért, wandert Pougbila allein
nach Ouagadougou, wobei sie die Fernwir-
kung des dérflichen Kollektivs erfihrt: Auch
in der Stadt gilt sie vielen als “Hexentochter’
und wird ausgegrenzt. Eindriicklich sind die
dokumentarischen Szenen in zwei Hexenhei-
men: Hunderte verstossener Frauen, Baum-
wolle spinnend, viele krank und apathisch.
Die Kamera mdandert als Pougbilas suchen-
der Blick iiber das Elend; alte, erloschene Au-
gen beobachten die blithende junge Frau.

Es braucht Mut, sich dem System zu
widersetzen, Mut, die Mutter ins Dorf zu-
riickzubringen, wo beide gefihrdet sind. Die
Wut auf den Vater, der vermutlich auch der
Vergewaltiger ist, gibt Pougbila Kraft. Wenn
sie geht, endlos, zielstrebig geht, mit gera-
dem Riicken und energischem Schritt, hat
sie etwas vom Selbstbewusstsein der Min-
ner. Gegen die totale Unterwerfung unter die
gottliche Macht, unter Patriarchat und Tra-
dition, setzt Yaméogo sein «Léve-toi et mar-
che». «Die Briuche sind von Menschen ge-
macht und kénnen geindert werden», lisst
er die “moderne” junge Frau sagen. - Aber
am Ende, als Diarrha vom Kollektiv abgeur-
teilt wird, fragt man sich, ob nun einfach er
als Hexer gilt.

>

Iréne Bourquin

Regie, Buch: S. Pierre Yaméogo; Kamera: Jiirg Hassler, Marc
de Backer; Schnitt: Jean-Christophe Ané; Musik: Wasis Di-
op; Ton: Issa Traore. Darsteller (Rolle): Blandine Yaméogo
(Napoko), Claire Iboudo (Pougbila), Daniel Kaboré (Ban-
cé), Célestin Zongo (Diarrha), Thomas Ngouma (Elie, der
“Verriickte”). Produktion: Dunia Prod., Les films de U’espoir,
Thelma Films. Burkina Faso 2005. 35mm, Format: 1:1,85;
Farbe; Dauer: 9o Min. CH-Verleih: trigon-film, Ennetbaden




Chen Kaige
begibt sich
hier ins Nie-
mandsland der
Legende und
des Miarchens.
In seinem
Spektakel, das
den Gesetzen
der Schwer-
kraft mit genre-
iiblichem Brio
spottet, erliegt
er dem Rausch
der Farben und
Korper, der
Faszination fiir
das Ornament
der Masse.
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Romantische Vierecksgeschichte

wujJI von Chen Kaige

Eine Atmosphire von Schrecken, aber
auch Verzauberung liegt tiber dem Schlacht-
feld. Der kahle Wald ist tibersit mit den Lei-
chen der gefallenen Krieger. Inmitten der
blutigen Szenerie erspiht die Kamera indes
einen Kolibri. Fasziniert betrachtet sie seinen
Fliigelschlag, als er sich einer Bliite nihert.
Ein kleines Mddchen rennt durch diese Toten-
landschaft, sucht zwischen den Leibern und
Riistungen nach Beute. Plotzlich gerit sie in
die Falle eines Gleichaltrigen. Alsbald liefern
sie sich einen erbitterten, listenreichen Zwei-
kampf um Unterwerfung und Loyalitit, aus
dessen Klammergriff sie sich fiir den Rest
ihres Lebens nicht mehr 16sen werden.

Chen Kaige hat seine fritheren Filme oft
mit Szenen kindlichen Aufruhrs begonnen,
der alsbald gezihmt werden muss. Der Chi-
nese besitzt einen genauen Blick dafiir, wie
der Einzelne geformt werden muss, um sich
ins Kollektiv zu fiigen. Er schickte seine In-
dividualisten auf einen Parcours der Demii-

S

tigung und Anpassung. Das Gefiihl der Zu-
riicksetzung war stets eine soziale Grund-
erfahrung seiner Figuren. wujr erzahlt von
einer anderen Art der Initiation: Diesmal ge-
hen seine Kinder erschreckend abgeklirt aus
der ersten Begegnung mit Machtgier und
Verrat hervor.

Kaiges Festivalerfolge verschafften
dem chinesischen Kino seit seinem «Silber-
nen Leopard» fiir das Regiedebiit YELLOW
EARTH in Locarno 1985 neuerlich Weltgel-
tung. Letzthin ist seine Karriere holprig ver-
laufen, erreichte mit KILLING ME SOFTLY,
Kaiges erstem Ausflug ins englischsprachige
Kino, einen denkbar kliglichen Tiefpunkt.
Sein neuester Film, der daheim in China alle
Kassenrekorde gebrochen hat, erschien bei
seiner Vorfithrung im Wettbewerb der Berli-
nale nicht wenigen Kritikern als ein frivoler
Ausverkauf. Tatsichlich ist wuj1 ein unver-
hohlen kommerzielles Projekt mit pan-asia-
tischer Starbesetzung, das auf der Welle

kiinstlerisch ambitionierter Kampfkunstfil-
me schwimmt, die der Regisseur selbst 1999
mit THE EMPEROR AND THE ASSASSIN, sei-
ner Version des chinesischen Griindungs-
mythos, lostrat. Kaige, sonst ein bildméch-
tiger Chronist der blutigen Gezeitenwechsel
der Regimes nach Ende der imperialen Herr-
schaft, begibt sich hier ins Niemandsland
der Legende und des Midrchens. In seinem
Spektakel, das den Gesetzen der Schwer-
kraft mit genretiblichem Brio spottet, er-
liegt er wie sein fritherer Weggefahrte Zhang
Yimou dem Rausch der Farben und Kérper,
der Faszination fiir das Ornament der Masse.
Verschwenderisch geht er eingangs mit den
Ideen und Sensationen um - den Begriff vom
Goldenen Kifig etwa nimmt er wortwértlich
-, als sei das Reservoir seiner Phantasie uner-
schépflich. Der Originaltitel lisst sich mit
«grenzenlos» iibersetzen.
Seine Inszenierung ist fahriger, weni-
ger entschlossen und rigide als bei Zhang
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Yimou; die Opulenz wird arg kompromit-
tiert von der Naivitdt der digitalen Spezial-
effekte. Beinahe noch rechtzeitig, bevor ihn
der Gestus der Selbstiiberbietung endgiiltig
ldhmt, kehrt Chen Kaige sich von der Monu-
mentalitit ab und findet fiir seine Drehbuch-
intrige und Bildkompositionen zu einem
menschlichen Mass zuriick. Er konzentriert
sich fortan auf eine romantische Vierecks-
geschichte um Vertrauen und Téduschung,
mit unvermuteten Anleihen bei «Cyrano de
Bergerac». Ein erfolgsverwéhnter General,
sein Sklave, der schneller rennt als der Wind,
und der schurkische Fiirst des Nordens buh-
len um die Macht - und um die Liebe - einer
schénen Prinzessin mit melancholischer Be-
stimmung.

wujl kreist um den Widerspruch zwi-
schen Schicksal und Verantwortung. Die
Verwandlung des Sklaven vom krauchenden
Tier zu einem moralischen Wesen von hero-
ischer Statur ist das heimliche Riickgrat des
Films. In der Geschichte seiner Menschwer-
dung gewinnt die Handschrift Kaiges wieder
vertraute Konturen. Seine Figuren betrachtet
er reihum aus unterschiedlichen Blickwin-
keln und verleiht ihnen so Ambivalenz. Ein-
mal mehr erweist er sich als der Dialektiker
unter den Kinoerzihlern Asiens.

Gerhard Midding

R: Chen Kaige; B: Chen Kaige, Zhang Tan; K: Peter Pau; A:
Tim Yip; Ko: Kimiya Masago; M: Klaus Badelt. D (R): Dong-
Kun Jang (Kunlun). Hiroyuki Sanada (General Guangming),
Cecilia Cheung (Prinzessin Qingcheng), Nicholas Tse (Wu-
huan), Ye Liu (Schneewolf), Hong Chen (Géttin Manshen),
Cheng Qian (der Kaiser). P: Beijing 21st Century Shengkai,
China Film Group, Moonstone Prod. VR China, Hongkong,
USA 2005. Farbe, 103 Min. CH-V: Ascot-Elite, Ziirich; D-V:
VCL/3Rosen

riLmeuLLenin Thre Filme beginnen
oft mit Szenen einer kindlichen Revolte.
Weshalb wirken die beiden Kinder im Prolog
von wuJI hingegen derart abgeklart?

cHen kaige Kinder sind die Einzigen, die
noch nicht korrumpiert sind. Sie haben eine
unverfilschte Vorstellung davon, wie sie
leben wollen. Auf eine Art spiegelt sich die-
se kindliche Unschuld auch in meinem neu-
en Film: Die Welt, in der er spielt, sieht des-
halb so schén aus, weil ich den Eindruck er-
wecken wollte, sie sei erst in der letzten
Nacht erschaffen worden. Aber Sie haben
recht, die beiden Kinder hier sind anders, sie
stecken voller Brutalitit und Hinterlist. Die
chinesische Gesellschaft hat sich verindert,
und mein Film reflektiert die sozialen
Wandlungen, obwohl er ein reiner Fantasy-
Film zu sein scheint.

Jede Figur reprisentiert unterschied-
liche Wertvorstellungen, die in unserer
Gesellschaft existieren. Der General ist sehr
ehrgeizig, muss aber spiter feststellen, dass
seine Werte falsch waren. Als Buddhist glau-
beich, dass die Realitit, die wir wahrneh-
men, in Wirklichkeit Leere ist. Der Sklave,
der nie ein Bewusstsein dafiir besass, dass
er ein menschliches Wesen ist, lernt im
Gegenzug den aufrechten Gang. Der Fiirst
des Nordens versteht die menschliche Natur
sehr gut, deshalb gelingt es ihm so leicht,
alle Welt zu manipulieren. Aber zugleich ist
er eine tragische Figur, denn er kennt nur
Hass und Gewalt, er weiss nicht, was Liebe
ist. Als Erzihler ist mir diese Ambivalenz der
Figuren wichtig, sie sind nicht nur schwarz
oder weiss. Ich denke, sie alle verkérpern
die Schwichen, die es der chinesischen
Gesellschaft verwehren, voranzukommen.

<Das Rennen
ist ein doppeldeutiges Symbol>

Gesprdch mit Chen Kaige

riLmeuLLenin Gleichwohl fallt es mir
schwer, wujr als Schliisselfilm fiir die poli-
tische Situation im heutigen China zu lesen.

cHen kaice Ich denke, die meisten
Zuschauer begreifen schon, dass hier der
Gegenwart ein Zerrspiegel vorgehalten
wird. Gewiss, er soll unterhaltsam sein, die
Kostiime und die Ausstattung sind pracht-
voll, und er steckt auch voller Humor - an-
ders alsbei FAREWELL TO MY CONCUBINE
kann man sich entspannt zuriicklehnen.
Aber nur ein Mirchen zu drehen, hitte mir
nicht gentigt.

Ich finde es im Ubrigen immer
wieder erstaunlich, dass man chinesische
Regisseure regelmissig auf die Frage der
politischen Relevanz festnageln will. Ich fin-
de, das Problem liegt viel tiefer, in unserer
Kultur. Eigentlich zeichnet sie sich durch
grosse Schonheit und grossen Reichtum aus.
Aber heutzutage scheint die Zivilisation in
China auf dem Riickzug. Es herrscht eine
enorme Habgier und zugleich eine spiritu-
elle Leere. Es gibt ein enormes Gefille zwi-
schen Reich und Arm. Aber wir kénnen das
nicht so offen sagen.

riLmeuLLerin Frither haben Sie syste-
matisch die chinesische Geschichte er-
kundet, und zwar riickwirts von der Kul-
turrevolution {iber das Ende der Kaiserzeit
bis zum Griindungsmythos. Weshalb haben
Sie nun einen Fantasy-Film gedreht?

cHEN kaiGe Bei uns gibt es eine lange
Tradition der Abstraktion - schon in der
klassischen Malerei, als die européischen
Meister wie Leonardo da Vinci noch gegen-
stindlich malten. Ich glaube, in dieser
Hinsicht ist wujr ein sehr chinesischer Film.
Vieles wird westlichen Zuschauern fremd-
artig erscheinen, aber hoffentlich gewéhrt er
einen Einblick in die Art, wie wir das Leben




«Der Reichtum
unserer kultu-
rellen Traditio-
nen fasziniert
mich. Deshalb
schaue ich
gern zuriick,
um herauszu-
finden, woher
wir kommen
und weshalb
manche
historischen
Entwicklungen
priagender
waren als an-
dere.»

und die Welt betrachten. Dabei hoffe ich,
dass sich Thnen unsere Symbolsprache mit-
teilt: Wenn ich etwa Bliiten filme, die von
einem Baum herabfallen, dann zeigt das
einerseits die Schonheit des Lebens, aber
verweist auch darauf, wie kurz es ist.
Natiirlich interessieren mich vorrangig
zeitgendssische Geschichten. Aber wir kén-
nen sie nicht immer erzdhlen. Manchmal
muss man warten, bis ihre Zeit gekommen
ist. Mir wird in China oft vorgeworfen,
immer wieder auf die Kulturrevolution zu-
riickzukommen. Warum sollte ich das
nicht tun? Immerhin haben wir wichtige
Lektionen dieser Zeit noch nicht gelernt.
Es gibt deshalb nach wie vor ein grosses
Reservoir an Stoffen aus dieser Epoche.
Andererseits fasziniert mich der Reichtum
unserer kulturellen Traditionen. Deshalb
schaue ich gern zuriick, um herauszufin-
den, woher wir kommen und weshalb man-
che historischen Entwicklungen prigender
waren als andere. Viele Chinesen verehren
beispielsweise den ersten Kaiser, weil er die
verschiedenen Vélkergruppen in einem ein-
zigen Reich geeint hat. Fiir mich war esin
THE EMPEROR AND THE ASSASSIN wichtig,
die Ambivalenz dieser Figur zu zeigen: Sind
ihre Ziel immer noch hehr, obwohl sie sie
riicksichtslos und brutal durchsetzt?
riLmeuLLeTin Basiert das Drehbuch auf
vertrauten Mirchenmotiven? Ich denke etwa
an den Sklaven, der schneller rennt als der
Wind.

cHen kaie Es geht tatsdchlich auf
einen heute vergessenen Mythos zurtick
von einem Liufer, der die Sonne erreichen
will, dann aber abstiirzt. Das Rennen ist ein
doppeldeutiges Symbol. Einerseits steht
es fiir das Streben nach materiellem Erfolg
und andererseits fiir die Freiheit. Das ist ein

Wort, das in vielen unserer Lexika nicht auf-
taucht. Die Leute verstehen seinen Sinn gar
nicht. Sie im Westen wurden hineingebo-
ren in die Freiheit, aber fiir uns hat sie kei-
ne Selbstverstindlichkeit. Zu Beginn meines
Films sind alle Figuren Gefangene ihrer
Wiinsche und ihres Ehrgeizes. Der Sklave
ist der Erste, der lernt, was echte Freiheit ist:
die Freiheit des Herzens.

FILMBULLETIN WUJT hat in China alle
Kassenrekorde gebrochen. Aber zugleich
war er sehr teuer. War es schwer, ein so
hohes Budget zusammenzubekommen?

cHeN kAl Wenn ein Regisseur so be-
kannt ist wie ich, dann haben die Investoren
meist grosses Vertrauen, und man hat das
Geld schnell beisammen. Es zirkuliert mehr
Geld in China, als Sie denken! Bei diesem
Projekt hat es nur drei, vier Monate gedauert,
nicht zuletzt wegen der Vorverkiufe nach
Korea und Japan.

FiLmeuLLerin Kann der Film sich auf
dem chinesischen Markt allein amortisie-
ren?

cHen kaige Der chinesische Markt ent-
wickelt sich erst noch. Wir hatten bislang
neun Millionen Zuschauer, hinzu kommt
dann spiter der DVD-Markt. Piraterie ist
allerdings ein grosses Problem bei uns.
Wenn ich den Film beispielsweise in diver-
sen Stidten vorgestellt habe, mussten wir
die verschiedenen Filmrollen immer auf-
teilen. Ich nahm vier, mein Begleiter zwei,
damit kein Dieb eine Raubkopie des kom-
pletten Films hat. Sechs Tage nach dem
Kinostart waren allerdings die ersten Raub-
kopien auf den Strassen von Peking zu be-
kommen. Selbst mir wurde eine angeboten.
Ich fragte den Verkéufer: Wissen Sie nicht,
wer ich bin? Er schaute mich an und floh
dann in Windeseile!
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Aber, um Ihre Frage klar zu beantwor-
ten: Natiirlich brauchen wir den internatio-
nalen Markt. Und ich bin sehr froh, denn der
Film hat sich weltweit ganz gut verkauft.

FiLmeuLLenin Fiir die Exportfassung ha-
ben Sie fast zwanzig Minuten gekiirzt. War
das Thre Entscheidung oder ging sie auf die
Weinstein-Briider zuriick, die Ihren Film in
den USA verleihen?

cHen kaiGe Diese Kiirzungen drgern
mich schon sehr. Einerseits kann ich zwar
verstehen, dass sie die Geschichte etwas ver-
einfachen wollten. Aber man kann nicht
derart viele Szenen herausschneiden, ohne
die Struktur und die Aussage eines Films
zuverandern. Nun arbeiten wir in den USA
nicht mehr mit den Weinsteins, sondern mit
Warner Bros.

FiLmeuLLeTin Was haben Sie geschnit-
ten? Eher lyrische Momente? Oder ganze
Handlungsstringe?

cHen kaiGe Es sind vor allem Szenen,
die die Figuren noch etwas besser etablieren,
den General beispielsweise. Es gibt mehr
Charakterszenen, die einen kontemplativen
Ruhepunkt darstellen zwischen den Action-
Sequenzen.

FLmeuLLenin Ist die pan-asiatische
Besetzung nur kommerzielles Kalkiil oder
ein Indiz der Offenheit?

CHEN KAIGE WU]JT ist tatsdchlich der ers-
te Film aus Festlandchina mit Schauspielern
aus Japan und Korea. Das ist ein grosser
Fortschritt. Ich bin michtig stolz, dass wir
Kiinstler den Politikern da einmal voraus
sind.

Das Gesprich mit Chen Kaige
fithrte Gerhard Midding
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FREE ZONE

Eine junge Frau sitzt weinend in einem
Auto. Minutenlang verharrt sie schluchzend
und aus dem Fenster starrend, bis ihr die
Schminke wissrig-schwarz iiber die makel-
lose Haut rinnt. Auf der Fensterscheibe spie-
gelt sich die Klagemauer Jerusalems. Im Hin-
tergrund lduft ein hebréischer Schlager, der
in harmlosen Kinderreimen von einem Kreis-
lauf der Gewalt erzihlt: Ein Lamm wird von
einer Katze aufgefressen, diese wiederum
wird das Opfer eines hungrigen Hundes, der
darauf mit Stockschligen maltritiert wird ...
«Wann hort dieser Wahnsinn auf ?» ist einer
der letzten Sitze des ergreifenden Liedes.

Nach ihrem Weinkrampf fordert die
Amerikanerin Rebecca mit gefasster Stimme,
sie wolle weg. - Weg aus Jerusalem, weg aus
Israel. Rebecca sitzt im Taxi der Israeli Han-
na. Die resolute Taxifahrerin hat eine Reise
in die «Free Zone», der Freihandelszone an
der Grenze zwischen Jordanien und dem Irak,
geplant. Rebecca ist entschlossen, sie zu be-
gleiten. Nur ungern willigt Hanna ein, denn
sie hat eine wichtige geschiftliche Angele-
genheit in der «Free Zone» zu regeln.

Engagiertes Roadmovie

Mit FREE ZONE legt der israelische
Filmemacher Amos Gitai nach PROMISED
LAND (2004) den zweiten Spielfilm seiner
Trilogie iiber aktuelle gesellschaftliche Pro-
bleme im Nahen Osten vor. PROMISED LAND
erzdhlt in hektischen Handkameraaufnah-
men den Leidensweg osteuropdischer Frau-
en, die von Agypten nach Israel geschleust
und dort zur Prostitution gendtigt werden.
Auch in FREE ZONE stehen Frauenschicksale
im Mittelpunkt, und wieder schildert Gitai
eine Odyssee im rigoros bewachten Grenzge-
wirr um Israel.

Das Engagement fiir gesellschaftliche
Belange zieht sich wie ein roter Faden durch
das Schaffen von Gitai. In FREE ZONE artiku-
liert er seinen gesellschaftspolitischen An-
spruch in Form eines Roadmovies. Dieses
Genre bietet sich dafiir geradezu an. Die zen-
tralen Elemente eines Roadmovies - das Auto,

die Strasse, die Reise in die (vermeintliche)
Freiheit - erméglichen nicht nur eine rdum-
liche, sondern in der Regel auch eine mora-
lische Distanznahme von der Gesellschaft
und ihren Werten.

Filmischer Erinnerungsraum

Gitais Kino zeichnet sich aber nicht
nur durch soziales Engagement aus, sondern
auch durch formale Eigenwilligkeit. Mit ex-
perimentellen Stilmitteln gelingt es ihm, das
visuell stark konventionalisierte Roadmovie-
Genre aufzufrischen. Wihrend der Fahrt in
die Freihandelszone wird die Vergangenheit
von Rebecca und Hanna mit mehreren sich
sachte iiberlagernden Bild- und Tonebenen
angedeutet. Dadurch entsteht ein komplexer,
stets fragmentarisch bleibender filmischer
Erinnerungsraum, der mit der Gegenwart
der reisenden Protagonistinnen untrennbar
verkniipft ist.

Lakonische Bitterkeit

Beide Frauen haben in Israel Schick-
salsschlige erlitten: Rebecca ist die Tochter
eines Israelis und einer Nicht-Jiidin. Die Ge-
schichtsstudentin verliess die USA, um in
Israel ihre «wahre Identitit» zu finden. Ihre
Erwartungen werden allerdings enttduscht.
Wegen ihrer Mutter wird sie nicht als Jiidin
akzeptiert und bleibt die Fremde, die Tou-
ristin. Ausschlaggebend fiir ihre verzweifel-
te Flucht aus Israel ist jedoch ihr israelischer
Verlobter, von dem sie auf abscheuliche Wei-
se betrogen worden ist.

Auch Hanna ist desillusioniert. Sie und
ihr Mann haben sich wegen der politisch pre-
kiren Situation nie eine sichere Existenz auf-
bauen konnen. Urspriinglich wollte das Ehe-
paar mit dem Verkauf von Blumen sein Geld
verdienen, nun leben sie vom Handel mit ge-
panzerten Autos - einem unromantischen,
dafiir krisenresistenten Geschiftszweig.
«Das einzig Dauerhafte in Israel sind die Inti-
fada und der Krieg», meint Hanna denn auch
mit lakonischer Bitterkeit.

Prekidre Harmonie
In der «Free Zone» angekommen, tref-
fen Hanna und Rebecca nicht auf den erwar-
teten, geheimnisvollen Geschiftpartner, der
Hanna einen grosseren Geldbetrag auszahlen
sollte, sondern auf die aufgeschlossene Palis-
tinenserin Leila. Sie eroffnet der ungeduldig
gewordenen Hanna, das geforderte Geld sei
nicht mehr da. Hanna lisst nicht locker und
verlangt von Leila, bei der Geldsuche zu hel-
fen. - Nun geht die Reise zu dritt weiter. Das
Auto, in dem sich das Schicksalstrio arran-
gieren muss, wird zum Ort der friedfertigen
Kooperation und der emotionalen Solidari-
tdt - eine ganz personliche «freie Zone» fiir
die drei Frauen.
Doch die Harmonie bleibt prekir. Das
unberechenbare, menschlich-ambivalente
Verhalten der Figuren bringt die rollende
Versuchsanordnung langsam ins Stocken.
Und bald wird klar: Diese Reise kann an kein
Ziel fithren. Abgesehen davon, dass dies fiir
ein Roadmovie eine doch bemerkenswerte
“Pointe” darstellt, lisst einen der Schluss
ziemlich irritiert zuriick. Den feinen Licht-
blicken zum Trotz endet FREE ZONE als fata-
listische Farce.

René Miiller

Stab

Regie: Amos Gitai; Buch: Amos Gitai, Marie José Sanselme;
Kamera: Laurent Brunet; Steadycam: Haim Rinsky; Schnitt:
Isabelle Ingold, Yann Dedet; Kostiime: Aline Markin; Musik:
Chava Alberstein, Jaroslav Jakubovic; Ton: Michel Kharat

Darsteller (Rolle)

Natalie Portman (Rebecca), Hanna Laszlo (Hanna), Hiam
Abbass (Leila), Carmen Maura (Frau Breitberg), Aki Avni
(Julio), Makram Khoury (Samir), Uri Ran Klaunzer (Moshe
Ben Moshe)

Produktion, Verleih

Produktion: Agat Films, Agav Films, Artémis, Bac, Scope
Invest, TPS Start, United King Films, Arte France Cinéma;
u16

Produzenten: Nicolas Blanc, Michael Tapuach, Laurent
Truchot. Israel, Frankreich, Belgien, Spanien 2005. Farbe,
Dauer: 9o Min. CH-Verleih: Filmcoopi, Ziirich




HWAL - THE BOW

WNE

Ein verrosteter Fischerkahn, ge-
schmiickt mit bunten Tiichern. Es ist bei-
nahe windstill. Eine Schaukel baumelt vor
einem an die Boostswand gemalten Buddha.
Ein Blick in die Ferne: nichts als Meer bis
zum Horizont. Wie schon in THE ISLE (2000)
und SPRING, SUMMER, FALL, WINTER ...
AND SPRING (2003) setzt der siidkoreanische
Regisseur Kim Ki-duk seine Figuren auf dem
Wasser aus und gestaltet eine in sich ge-
schlossene Welt.

Ein dlterer Mann mit einem von Wind
und Wetter zerfurchten Gesicht und ein
strahlendes, sechzehnjihriges Midchen
sind die beiden stummen Protagonisten in
diesem eher ungewohnlichen Mikrokosmos.
Eintracht und Harmonie prigen die Stim-
mung. Nur wenn die Touristen, die vom Al-
ten vom Festland zum Fischen aufs Boot her-
gebracht werden, ihre gierigen Hinde und
Blicke nicht von der jungen Schénheit lassen
kénnen oder wenn sie ihn mit Spriichen auf-
ziehen wie: «Du willst sie doch heiraten, so-
bald sie volljihrig ist. Stimmt doch, Grossva-
terl», greift der Mann zu Pfeil und Bogen, be-
droht oder vertreibt sie gar.

Gross ist sein Beschiitzerinstinkt, aber
nicht nur aus altruistischen Griinden. Er
hegt und pflegt seine zukiinftige Braut, die
noch vollig ahnungslos an den tiglichen Ri-
tualen teilnimmt: In einem kleinen Zuber
l4sst sie sich von ihm waschen und lauscht
ihm beim Musizieren auf dem zur Geige um-
funktionierten Pfeilbogen, dem er melancho-
lische Melodien entlockt. (Irritierend und be-
lustigend zugleich ist, dass die Bewegungen
des Alten {iberhaupt nicht synchron auf die
Geigenmusik des koreanischen Komponis-
ten Kang Eun-il abgestimmt sind.)

Auch die Wahrsagerei, die die beiden
betreiben, mutet sehr rituell an. Sie beant-
worten den Fischern Fragen nach der Zu-
kunft, indem der Alte dreimal auf den Bud-
dha schiesst, vor dem das Middchen auf der
Schaukel hin- und herschwingt. Es interpre-
tiert die Treffer und fliistert die Deutung
dem Alten ins Ohr. Und der fliistert sie den
Fragenden zu. Automatisch spitzt man als

Zuschauer die Ohren und versucht, etwas
vom unverstidndlichen Gefliister zu verste-
hen. Als einzige Antworten bleiben uns aber
die erstaunten Gesichter der Fischer.

Als das Midchen die bunten Gummi-
schuhe entdeckt, die der Alte heimlich als
Hochzeitsschuhe vom Festland mitbringt
und vor ihr versteckt, wird ihre Wachsam-
keit geweckt. Sie beginnt, seine Intentionen
zu ahnen, und entzieht sich ihm. Die bereits
briichig gewordene Harmonie zerfillt end-
giiltig mit der Ankuntft eines attraktiven Jun-
gen, den der dltere Mann selbst vom Festland
heriiberbringt. Was wird da ein Pfeil noch
ausrichten kénnen?

Kim Ki-duk spielt mit Symbolen aus
seinen fritheren Filmen, setzt sie in einen
anderen Kontext, verfremdet sie, codiert sie
neu. In THE 1SLE werden Angelhaken zum
sadomasochistischen Werkzeug, die miannli-
che Hauptfigur verschluckt mehrere davon.
In THE Bow hingt das Middchen, mit fronta-
lem Blick in die Kamera, zwei Angelhaken zu-
sammen und nimmt sie in den Mund. Sie ver-
schluckt sie jedoch nicht, sondern klemmt
sie zwischen die Zdhne. Das Blutbad bleibt
aus, dafiir zupft sie vergniigt an der Angel-
schnur. Wie in SPRING, SUMMER, FALL,
WINTER ... AND SPRING ist in THE BOW Ge-
walt ein unterschwelliges Thema. Trotz ge-
legentlicher “Amokldufe” des Alten ist THE
Bow jedoch weniger gewaltsam als frithere
Filme von Kim Ki-duk. Die Wut des Regis-
seurs, die sich in seinen Filmen manifes-
tierte, beginnt sich in seinen letzten Filmen
sichtbar zu legen; vielleicht hatte die Erfah-
rung aus der «Winter»-Episode in SPRING,
SUMMER, FALL, WINTER ... AND SPRING,
wo Kim Ki-duk selbst als Schauspieler bei
fiinfzehn Grad Kilte im Schnee mit nacktem
Oberkérper einen schweren Miihlstein hin-
ter sich her auf einen Berg zog, einen kathar-
tischen Einfluss auf den Regisseur. Ahnlich
anstrengend waren wahrscheinlich die Dreh-
arbeiten zu THE Bow fiir die Filmcrew. Ohne
Pause filmte die fiinfzigképfige Mannschaft
im Januar siebzehn Tage lang auf dem engen
Fischerboot.
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Im Film wird die Jahreszeit erst augen-
fillig, als es zu schneien beginnt und die Fi-
scher in Daunenjacken gehiillt dahocken.
Das meist sonnige Wetter, die eher leichte
Bekleidung des Midchens und all die bun-
ten Tiicher, Fahnen und Sofas liessen vor-
her kaum jemand an Winter denken. Nicht
die Jahreszeiten, sondern das Ritual des ste-
tigen Durchstreichen des verflossenen Tages
auf dem Kalender durch den Alten gibt den
zeitlichen Rhythmus vor. Die Anwesenheit
des Jungen, der das Middchen zu seinen El-
tern zuriickbringen will, lisst den Alten den
Hochzeitstag immer dringender herbeiseh-
nen. Schliesslich zerreisst er den Kalender
und zwingt, in einer letzten Verzweiflungs-
tat, das Midchen zum Hochzeitsritual. Das
Ende liesse sich als ein Feuerwerk der Sym-
bole charakterisieren, das auf den Zuschau-
er niederregnet. Der in SPRING, SUMMER,
FALL, WINTER ... AND SPRING verwendete
Imperativ «Schiesse» findet auch hier wieder
seine Verwendung.

Obwohl Kim Ki-duk sehr sparsam Dia-
loge einsetzt, vermisst man als Zuschauer das
gesprochen Wort kaum. Denn jeder Gegen-
stand bekommt seine eigene Dynamik, Ges-
ten und Mimik der Protagonisten sprechen
Binde, die Dinge laden sich mit geheimnis-
vollen Bedeutungen auf. Und das mitten auf
dem unbegrenzten Meer, auf engstem Raum,
im kleinen Fischerkahn.

Eva Schweizer

Stab

Regie: Kim Ki-duk; Buch: Kim Ki-duk; Kamera: Jang Seong-
back; Schnitt: Kim Ki-duk; Musik: Kang Eun-il; Produk-
tionsdesign: Sol Art Chung; Kostiime: Kim Kyung-mi

Darsteller (Rolle)

Yeon Sung-hwan (der Alte), Han Yeo-reum (das Médchen),
Seo Ji-seok (der Junge), Jeon Gook-hwan (Vater des Jungen),
Kim Myung-hoon, Lee Jong-gil, Kim Ye-gi, Pyo Sang-woo,
KimIl-tae, Jang Dae-sung, Cho Suk-hyun, Kong Yoo-suk, So
Jae-ik, Shin Taek-gi (Fischer)

Produktion, Verleih

Kim Ki-duk Film, Happinet Pictures; Produzent: Kim Ki-
duk. Siidkorea 2005. 35mm, Farbe, Dauer 89 Min. CH-Ver-
leih: Filmcoopi, Ziirich
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BE HERE TO LOVE ME:

A FILM ABOUT TOWNES VAN ZANDT

Um es mit dem klinischen Vokabular zu
umschreiben: Bob Dylan war einfach depres-
sivund ist es vermutlich geblieben, und zwar
nachgerade iiber eine lingere Weile hin. Er
klopfte an die Himmelstiir, keine Frage, aber
das tat er eins iibers andere Mal. Knock-knock-
knockin’ on heaven’s door, like so many times be-
fore. Der denkwiirdige Reim verrit eine aku-
te Todespanik, die effektive augenblickliche
Schiss vorm letzten Stiindlein, das nun ge-
schlagen haben kénnte. Und da wird gewiss
so etwas wie Ergebenheit ins eigene Schick-
sal angezeigt, zugleich aber erhalt der Sensen-
mann eine kecke lange Nase gedreht. So oft
hast du bei mir angeklopft und bist wegge-
wiesen worden. Jetzt hau’ bloss ab. Kommst
halt ein nichstes Mal wieder.

Die famosen Zeilen, in gleitende Moll-
Klinge gekleidet, werden voraussichtlich in
die Nachwelt ihres Erfinders eingehen und
noch lange viele schlechte Strassensinger
zur Rezitation bewegen. Anderseits hat
Dylan bis zur Stunde die Schwermut mit
ihren heimtiickischen Attacken passabel
iiberlebt. Schliesslich sind nicht alle Dichter,
seien es solche von ehedem oder solche aus
jlingerer Zeit, zwingend gehalten, erst durch
ein vorzeitiges Ableben den ultimaten Nach-
weis zu erbringen, vollgiiltige Barden gewe-
sen zu sein: so, wie es Arthur Rimbaud, Jim
Morrison oder Jacques Brel widerfuhr.

Alles kapiert?

Townes Van Zandt seinerseits gehorte,
von 1944 bis 1997, zu eben diesem raren, be-
lasteten Schlag. Was ihm vermutlich fehlte,
ldsst sich, anders als bei Dylan, mit dem klini-
schen Vokabular nur ungeniigend einkreisen.
Psychose, Schizophrenie, wer kennt sich mit
den schwereren Krankheiten der Seele schon
so richtig aus? Aktenkundig ist, dass der
Texaner aus angesehenem und offenbar begii-
tertem Haus schon in sehr jungen Jahren in
eine Anstalt eingewiesen und wihrend Mo-
naten, mit bleibenden Konsequenzen, auch
unter Elektroschocks geriet. Eine der Folgen
koénnte darin bestanden haben, dass sich Van

Zandt aufs Schreiben und Singen verlegte
und dass er das wohl mit selbsttherapeu-
tischer Absicht tat.

«Waitin” Around to Die» - Warten mer
mal hier aufs Sterben - erscheint 1968 auf
Vinyl, und der Titel wirkt, als wollte er die
fernere Biografie seines Autors gleich prika-
pitulieren. Auch durch eine ganze Reihe von
beglaubigten Herzstillstinden will er in der
Folge sich gequalt haben. Andere fiirchten
den Tod auf eher abstrakte Weise und glau-
ben, ihn meiden zu kénnen, und mit ihren
wiederkehrenden Beklemmungen befreun-
den sie sich bald einmal. Van Zandt hinge-
gen hat Grund genug, ihn hochst konkret zu
gewdrtigen, und zwar eher demnichst als ein
bisschen spater.

Eine Mehrheit hilt ihn, den oft fast ton-
losen Vokalisten, fiir verriickt. Gemeint ist
das aber natiirlich in einem produktiven Sinn
dieses Wortes. Wer etwas weniger weit geht,
ist mindestens tiberzeugt, einem Ausserirdi-
schen gegeniiber zu sitzen. Er mochte nach
eigenem Bekunden am liebsten Texte verfas-
sen, die so gut wiren, dass kein Mensch sie
verstehen kénnte, und zwar er selbst gleich
inbegriffen, und eben das tut er da und dort
auch. Snake eyes and boxcars sigh, heisst es da,
und: the dark don’t lie and dreams come true, all
it takes is one or two, maybe just a few will see
you through. Kann sein, dass ein oder zwei
Trdume geniigen, um dich iiber die Strecke
zu bringen, denn sie werden wahr, und die
Dunkelheit liigt nicht. Und dann: ... Schlan-
genaugen und Giiterzugwagen seufzen. -
Alles kapiert?

Das gebrochene Amerika

Sein prekires, zerfahrenes Dasein mit
einer Reihe von Ehen und Nachkommen ist
weder dauerhaft rastlos noch iiberschau-
bar sesshaft. So sehr auch fiir ihn das Lob
des Lebens on the road, welches Van Zandt si-
cher auch zeitweise gefiihrt hat, zu einer poe-
tischen Pflicht gerit: dhnlich wie bei Dylan
und bei so manchem andern amerikanischen
Musiker, der zur Klampfe aus nasaler, kno-

delnder, kurzatmiger Kehle jene fliichtigen,
verschliffenen Verse mit ihren oft verschliis-
selten Bedeutungen und unscharfen Bot-
schaften vortrigt. Noch wo sie diffus bleiben,
ist den Liedern, alles in allem, die Fahigkeit
eigen, das Verlorensein in den ungefiigten
Verhiltnissen und gahnenden Landschaften
der USA als eine zuvorderst seelische Unbe-
haustheit begreiflich zu machen.

All das belegt der Bericht der Dokumen-
taristin Margaret Brown auf einleuchtende
und komplette Weise. Der Film gelangt al-
lerdings auch etwas gar schnell zu seinen
Schlussfolgerungen. BE HERE TO LOVE ME
neigt dazu, das nur mithsam zu Entziffernde,
oft Wirre und Widerspriichliche in Wesen,
Werk und Wirkung von Townes Van Zandt,
statt es im Chaos zu belassen, auf eine Rei-
he griffiger Aha-Erklirungen zuriickzufiih-
ren. Heutige Gespriche mit denen, die ihn
gekannt haben, kénnen offensichtlich nur
eines hergeben: dass auch sie nur schlecht
verstehen, wie einer imstand war, aus tiefs-
ter psychischer Behinderung heraus so viel
filigrane Poesie zu schaffen. Und die, die ih-
re Repertoires mit seinen Songs geschmiickt
haben, vermogen wenig mehr zu bezeugen
als ihre Dankbarkeit und ihren Respekt.

Kommt hinzu, dass die aufgezeich-
neten Original-Darbietungen des Barden et-
was gewollt Unspektakulires, sogar Introver-
tiertes an sich haben: so, als hitte er sich ge-
niert, ein 6ffentliches Aufhebens von seiner
Musik zu machen, um sie quasi fiir sich allein
zu behalten. Doch ungeachtet aller Erschwer-
nisse kommt die Stirke von Margaret Browns
Studie in den Umstand zu liegen, dass da ein
selten zutage tretendes Amerika sichtbar
wird: das gebrochene nimlich, das den giingi-
gen Vorstellungen von unbekiimmerter Hau-
ruck-Vitalitit und angeberischem, lirmigem
Erfolgswahn widerspricht.

Pierre Lachat

R, B: Margaret Brown; K: Lee Daniel; S: Michael Taylor,
Don Howard, Karen Skloss. P: Rake Films; Margaret Brown,
Sam Rumbaugh. USA 2005. Farbe, Dolby SR, 99 Min. CH-V:
Look Now!, Ziirich; D-V: MFA+, Regensburg




VOLVER

rFedird

Miisste man mit einem Wort Pedro
Almodévars neustes Werk charakterisieren
- es wire «Gelassenheit». Der junge Wilde,
der in den achtziger Jahren wie ein Meteorit
in die spanische Filmlandschaft einschlug,
ldsst in seinem neusten Film VOLVER sanfte
Téne anklingen. Dabei ist der Plot nicht we-
niger schauerlich, die evozierte Vergangen-
heit nicht weniger bitter und die Konfronta-
tion mit dem Tod nicht weniger prisent als
in vielen seiner bisherigen Werke. Der sie-
benundfiinfzigjihrige Filmemacher selbst
aber benutzt das.Schliisselwort fiir seinen
Film und seine Person: Er sei ilter gewor-
den, abgeklarter, gelassener, schreibt er. Und
er sei zu seinen Urspriingen zuriickgekehrt:
in seine Heimatregion La Mancha, in der
VOLVER entstanden ist, zu seinen Kindheits-
erinnerungen, zu den Stars seiner fritheren
Filme - nicht zuletzt Carmen Maura, mit der
er seit MUJERES AL BORDE DE UN ATAQUE
DE NERVIOS erstmals seit siebzehn Jahren
wieder zusammenarbeitete.

VOLVER bietet - da bleibt Almodévar
sich treu - ein Hand-in-Hand von Tragik und
Trivialitit, von Melodrama und Komik und
zelebriert dies schon in der ersten Einstel-
lung: Uber die Grabsteine gebeugt, putzen
Frauen dicht an dicht die Ruhestitten ihrer
Liebsten, als gilte es, die Trophde fiir den
glinzendsten Marmor oder die funkelnds-
te Inschrift zu ergattern. So viele Witwen,
meint Paula verwundert, die pubertieren-
de Tochter Raimundas, die sich ebenfalls im
heimatlichen Dorf eingefunden hat, um das
Grab ihrer Eltern zu pflegen. Und nicht nur
Witwen - vOLVER entfiihrt uns zur Ginze in
eine Welt der Frauen: Miitter, Grossmiitter,
Tochter, Tanten, Nichten, Freundinnen. Zu
diesem Kosmos von Weiblichkeit gehort die
sinnliche Schénheit von Penélope Cruz eben-
so wie der Geruch nach frischer Minze oder
die feurigroten Peperoni, der leckere Pud-
ding oder das traditionelle Zuckergebick, die
warmen Umarmungen oder die sentimentale
Ballade aus der Kinderzeit. Ein wohliges Uni-
versum, das den ganzen Film durchdringt,
und in dem Ménner nur am Rande vorkom-

men - wenn tberhaupt. Vermissen tut sie
niemand wirklich - dafiir sind die Frauen
unter sich umso stirker verbunden: sei es in
Freundschaft, sei es in familidrem Zusam-
menhalt.

Im Zentrum dieses kleinen Paradie-
ses weiblicher Solidaritit steht Raimun-
da, die in Madrid mit ihrem Mann lebt und
mit Schwester Sole und Tochter Paula das
Dorf ihrer Eltern besucht, die bei einer Feu-
ersbrunst ums Leben kamen. Geriichte und
Aberglauben sind fiir dieses Dorf in der Pro-
vinz von La Mancha mindestens so charakte-
ristisch wie der Wind, der schon zu Don Qui-
jotes Zeiten die Miihlen in Gang hielt und
nun in VOLVER ein surreal wirkendes Feld
von Windkraftwerken zum Drehen bringt.
Der Wind soll auch die Menschen nirrisch
machen, und so schiessen die Geschichten
ins Kraut: Man erzdhlt sich, dass es spu-
ke und Raimundas Mutter als Geist zuriick-
gekehrt sei, um der senilen Tante Paula zur
Hand zu gehen (gespielt von der verhusch-
ten Chus Lampreave, auch sie eine altgediente
Almodgévar-Schauspielerin). Die jointrau-
chende Agustina, die selbst um ihre ver-
schwundene Mutter trauert, kolportiert den
Dorfklatsch und kiimmert sich gleichzeitig
rithrend um ihre greise Nachbarin.

Bis der Tod in die Idylle einbricht: Tan-
te Paula tut den letzten Atemzug, ein Mord
passiert, und der Geist der totgeglaubten
Mutter verlegt sein leibhaftiges Dasein nach
Madrid, um Unruhe ins Leben ihrer Téchter
zu bringen. Nach und nach werden emotio-
nale Verflechtungen aufgedeckt, unter denen
die Liebe noch das kleinste Ubel ist, Familien-
geheimnisse dafiir umso tibermichtiger wer-
den. Doch so dramatisch die Geschehnisse:
Die Emotionen versickern wie ein lauer Som-
merregen - um dafiir an einem andern Ort
zum Strom anzuwachsen: nimlich wenn es
um Verséhnung und Grossmiitigkeit geht.
Die Frauen mit ihrer Generositit und ihrem
Sinn fiirs Praktische sind die Heldinnen in
diesem heiteren Melodram, mit dem Almo-
dévar dem italienischen Kino der fiinfziger
Jahre Reverenz erweist: Nicht nur die Lein-
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wandprisenz von Penélope Cruz erinnert an
diejenige von so legendiren Stars wie Gina
Lollobrigida oder Anna Magnani - mit dem
Filmzitat aus Viscontis BELLISSIMA werden
explizit Beziige gespannt, die Almodévar in
einem Kommentar zum Film noch weiter
zieht: etwa zu Michael Curtiz‘ klassischem
Frauendrama MILDRED PIERCE oder Frank
Capras Komddie ARSENIC AND OLD LACE.

Fiir die Kamera in VOLVER zeichnet
José Luis Alcaine, der schon mehrere Filme mit
Almodévar zusammen drehte und aus dem
leitmotivisch von Blutrot und lichtem Blau
durchzogenen Setting Bilder voller Augen-
schmaus einfing. Dass dabei auch grausligste
Vorkommnisse in bestechender Asthetik ein-
gefangen werden, ist nicht nur Dekor, son-
dern Teil des Genremixes: Werden diese doch
so dsthetisiert, dass thnen der dramatische
Tonus abhanden kommt und verwegene As-
soziationen fiir bildhaften Sarkasmus sorgt.
Oder hitte man sich triumen lassen, in Bil-
dern zu schwelgen, in denen flauschig-weis-
ses Kiichenpapier sich langsam mit dem feu-
rigen Rot einer Blutlache vollsaugt? Oder in
denen ausgerechnet ein Mop dazu dient, die
Spuren eines Verbrechens zu beseitigen? So
fiigt sich Banales und Skandalgses, Skurriles
und Sinnliches reibungslos aneinander und
produziert genau jene genussvolle Ironie, die
Almoddévar zwar nicht zum ersten Mal auf
die Leinwand bringt, aber noch selten in so
vers6hnter Stimmung.

Doris Senn

Regie, Buch: Pedro Almoddvar; Kamera: José Luis Alcaine;
Kamera-Operator: Joaquin Manchado; Schnitt: José Salcedo;
Production Design: Salvador Parra; Kostiime: Bina Daigele;
Make-up: Ana Lozano; Frisuren: Mdximo Gattabrusi; Mu-
sik: Alberto Iglesias; Ton: Miguel Rejas. Darsteller (Rolle):
Penélope Cruz (Raimunda), Carmen Maura (Grossmutter),
Lola Duefias (Sole), Blanca Portillo (Agustina), Yohana Co-
bo (Paula), Chus Lampreava (Tante Paula), Antonio de la
Torre, Carlos Blanco, Maria Isabel Diaz, Neus San, Leandro
Rivera, Pepa Aniorte, Yolanda Ramos, Elvira Cadrupani.
Produktion: El Deseo; Produzentin: Esther Garcia; ausfiih-
render Produzent: Agustin Almoddvar. Spanien 2005. Farbe,
Dauer: 120 Min. CH-Verleih: Monopole Pathé Films, Ziirich;
D-Verleih: Tobis Film, Berlin




m FILMBULLETIN 4.08 NEU IM KINO

THE JACKET

«Ich war 27 Jahre alt,
alsich zum ersten Mal starb ...»

Es beginnt mit einem Schock: Ein klei-
ner Junge zieht eine Pistole und schiesst auf
den Mann, der gerade auf ihn zugeht, um
ihm die Hand zu reichen. Es ist in erster Li-
nie der Schock des aus dem Kopf spritzenden
Blutes, als das Projektil eindringt, aber auch
der Schock, dass ein Kind involviert ist. Oder
akzeptiert man das mittlerweile, weil es sich
in einem Krieg zutrdgt? 1991, im Irak, wih-
rend des ersten Golfkriegs.

Danach ist der Zuschauer auf alles ge-
fasst. Einerseits. Andererseits wird sich die-
ser Anfang auch als irrefithrend erweisen:
dies ist kein Film iiber den Irak-Krieg, die
Balance zwischen einer ganz privaten Ge-
schichte und ihrem zeithistorischen Umfeld
wird sich mehrfach verschieben.

Eben noch lag der Soldat auf einer Bah-
re, vom medizinischen Personal als tot einge-
stuft. Doch dann registriert man das Blinzeln
seiner Augen: Jack Starks hat den Kopfschuss
iiberlebt - um den Preis einer «retrograden
Amnesie». Das Ausléschen der Vergangen-
heit paart sich mit dem Schmerz der Gegen-
wart. Die Amnesie ist partiell, der Schmerz
nicht.

Schmerz ist das, was mit dem Darstel-
ler Adrien Brody seit seiner (Oscar-gekrénten)
Darstellung in Roman Polanskis THE PIA-
NIST assoziiert wird. Mit seinem schmerz-
verzerrten Gesicht (ohne dabei zu outrieren)
kénnte er auch eine Figur aus den Gemilden
des britischen Malers Francis Bacon sein. Ba-
con war der Protagonist von LOVE IS THE DE-
VIL, mit dem John Maybury 1998 sein Spiel-
filmdebiit gab - ein Biopic, aber doch in ers-
ter Linie ein englischer Arthouse-Film. Mit
dem Nachfolgefilm THE JACKET begibt sich
Maybury auf ein - jedenfalls fiir den ersten
Blick - ganz anderes Terrain.

«Vermont, zwdlf Monate spiter» - Ent-
lang einer Autostrasse bewegt sich Starks ge-
messenen Schrittes zu Fuss vorwirts. - «...
als ich zum ersten Mal starb» Der Schatten
kiinftigen Unheils legt sich tiber die Bilder.
Statt die winterliche Natur, eingefangen im

majestitischen Cinemascope-Format, zu ge-
niessen, fragt man sich: Was kénnte alles un-
ter der Schneedecke zum Vorschein kommen,
wenn der Schnee im Frithjahr schmilzt?

Ein Auto ist am Strassenrand liegen-
geblieben. Die Lenkerin, eine geistesabwe-
sende Mutter, offensichtlich unter Drogen-
und Alkoholeinfluss, ist nicht ansprech-
bar, aber mit der kleinen Tochter versteht
sich Jack auf Anhieb. Er repariert den Wagen
und schenkt ihr die dog tags, die Kennmar-
ken seiner gefallenen Kameraden, die er bei
sich tragt. Spater nimmt ihn ein Autofahrer
mit, doch als ein Streifenpolizist den Wa-
gen anhilt, schiesst der Fahrer diesen kalt-
bliitig nieder und plaziert die Waffe bei dem
in Ohnmacht gefallenen Jack. Blackout. In
einer Gerichtsverhandlung wird der Mord
Jack angelastet. Wegen seiner Vorgeschich-
te wird er in eine psychiatrische Anstalt
eingewiesen. Dort wird er einer seltsamen
“Therapie”unterzogen, die nicht nur seine
Vergangenheit wieder lebendig werden ldsst,
sondern auch eine mégliche Zukunft. Das
titelgebenden jacket ist eine Zwangsjacke,
mit der (und zusitzlichen Medikamenten)
der Patient ruhiggestellt wird fiir die grosse
Erfahrung: fiir einige Stunden lebendig be-
graben zu sein, in einem Behiltnis von der
Grosse eines Sarges, in vollkommener Dun-
kelheit. Der Kinogidnger erinnert sich viel-
leicht an Ken Russells ALTERED STATES, WO
man dieses «gebdrmutterihnliche Umfeld»
in Gestalt eines Tanks sehen konnte, hier al-
lerdings ist es eine seltsame Verbindung von
Entspannung und Zwang zugleich, die der
Erfahrung vorausgeht, bei der die Abschot-
tung von dusseren Sinnesreizen verschiittete
Bewusstseinszustinde stimulieren soll. Von
aussen sehen diese Behiltnisse wie tiberdi-
mensionale Aktenschrinke aus, ihr dunkel-
roter Farbanstrich wirkt wie eine Tarnung.

Die Therapie jedenfalls zeigt ihre Wir-
kung. Jack provoziert schliesslich die Pfleger
sogar, um wieder in den Sarg hineinzukom-
men. Denn nur so kann er sein Leben rekon-
struieren, nicht nur die Vergangenheit, son-
dern auch die Zukunft erkunden, das Ritsel

seines eigenen Todes 16sen - und natiirlich
den Kern aller Zeitreisegeschichten: Kann
man den Verlauf der Geschichte dndern,
wenn man im Wissen um kommende Ereig-
nisse in sie eingreift?

Im Gegensatz zum schockierenden An-
fang des Films und auch zur Brutalitit der
Pfleger steht Jacks langsames Erkennen sei-
ner Fihigkeiten, in Zukunft und Vergan-
genheit zu reisen, steht die melancholische
Stimmung, verstirkt durch das ewige Win-
terweiss der Landschaft und den Zeitpunkt,
Heiligabend. An Heiligabend 2007 trifft Jack
eine junge Frau, die sich als das erwachsen
gewordene Midchen von damals erweist.
Jack & Jackie, das ist natiirlich eine schicksal-
hafte Wiederbegegnung. Er kénne nicht Jack
Starks sein, weil der am Neujahrstag 1993 ge-
storben sei, erklirt sie ihm. Aber dann hilft
sie ihm doch, dem Geheimnis seines Todes
auf die Spur zu kommen. Alles verschiebt
sich dabei, zumal die Grenzen zwischen Ima-
gination und Realitit: In der Zukunft ist aus
einem Pfleger mittlerweile selber ein Patient
geworden - und die Bilder aus der Vergan-
genheit, die Jacks Unschuld am Tod des Po-
lizisten belegen, sind vielleicht nur eine
weitere Imagination. THE JACKET entfaltet
einerseits einen Sog, der den Zuschauer all
die Implausibilititen der Gattung ignorieren
lisst, setzt andererseits aber immer wieder
auf distanzierende Momente. Einmal scheint
es, als hore Jack die Stimme von Dr. Becker in
seinem Kopf - doch im nichsten Bild merkt
er (und mit ihm der Zuschauer), dass Be-
cker real sehr wohl im Raum anwesend ist, er
wurde zuvor nur von einer anderen Person
verdeckt.

Diesen Dr. Becker spielt Kris Kristof-
ferson. Statt ihn fiir seinen kurzen Auftritt
im Jahr 2007 ilter zu machen, hat man ihn
fir seine Auftritte in der Haupthandlung
des Jahres 1992 jiinger gemacht, hat die er-
grauten Haare schwarz gefarbt. Fiir den Zu-
schauer wirkt das wie eine Zeitreise in die
eigene Kinovergangenheit: Nicht den alt ge-
wordenen sidekick Kristofferson sieht man




vor sich, sondern den Star aus dem Kino der
spdten siebziger Jahre.

«Wieviel Zeit haben wir?» lautet der
letzte Satz des Films, von Jackie aus dem Off
gesprochen. Wenn die Frage von dem - dem
Nachspann unterlegten - Lied «We have
all the time in the world» beantwortet wird,
dann ist dessen Schmelz zu schon um wahr
zu sein. THE JACKET konfrontiert den Zu-
schauer mit seinem Sehnen nach einer Auflé-
sung der Doppeldeutigkeiten, zumindest am
Ende. Dass dieser Film dem Zuschauer das
verweigert, gehort zu seinen Qualititen. THE
JACKET ist ein Film iiber das Dazwischen -
nicht nur zwischen Gegenwart und Zukunft,
Gegenwart und Vergangenheit, sondern vor
allem tiber die Twilight Zone zwischen Leben
und Tod, zwischen Realitit und Imagination.
Und auch ein Film zwischen Zeitreise und
Psychiatrie, zwischen Kunstkino und Gen-
reformeln, zwischen Grossbritannien (ge-
dreht in Glasgow) und Hollywood. Zu seinen
nicht wenigen Produzenten gehoren Steven
Soderbergh und George Clooney (mit ihrer ge-
meinsamen Firma Section Eight) ebenso wie
der CEO eines deutschen Investmentfonds,
gegen den mittlerweile wegen Steuerhinter-
ziehung ermittelt wird. Kein Wunder, dass
sich Regisseur John Maybury (der von der Bil-
denden Kunst herkommt und 1988 an Derek
Jarmans THE GARDEN als Cutter beteiligt
war) mit diesem Film zwischen alle Stiihle
gesetzt hat.

Frank Arnold

Regie: John Maybury; Buch: Massy Tadjedin, nach einer
Story von Tom Bleecker und Marc Rocco; Kamera: Peter
Deming; Schnitt: Emma Hickox; Production Design: Alan
MacDonald; Kostiime: Doug Hall; Musik: Brian Eno. Dar-
steller (Rolle): Adrien Brody (Jack Starks), Keira Knightley
(Jackie Price), Kris Kristofferson (Dr. Becker), Jennifer Jason
Leigh (Dr. Lorenson), Daniel Craig (Rudy Mackenzie), Kelly
Lynch (Jean Price), Brad Renfro (Fremder), Steven Mackin-
tosh (Dr. Hopkins), Brendan Coyle (Damon), Laura Marano
(junge Jackie). Produktion: Mandalay Pictures; Co-Produk-
tion: VIP Medienfonds, MP Pictures; in Zusammenarbeit
mit Rising Star und Section Eight Production; Produzenten:
Peter Guber, George Clooney, Steven Soderbergh. USA 2005.
Farbe Dauer: 103 Min. CH-Verleih: Monopole Pathé Films,
Ziirich

KEKEXILI -
MOUNTAIN PATROL

n

Exotik kann beim Betrachten eines
Films eine zweischneidige Kategorie sein.
Werden Neugierde und Staunen geweckt,
weil der Blick des Zuschauers von Fremdheit
und Herablassung geleitet wird oder weil er
auf einer Offenheit beruht? Wie macht man
sich einen Begriff vom Fremdartigen, ohne
ihn in die Schablonen des Geldufigen zu
zwingen? Als Lu Chuans Film im Forum der
diesjihrigen Berlinale lief, machte die Formel
die Runde, er sei ein chinesischer Western.

Geographisch hat es damit seine Rich-
tigkeit. Er spielt im dussersten Westen Chi-
nas, in der kargen Berglandschaft von Keke-
xili, die nicht fiir Menschen geschaffen ist.
Wesensverwandt ist er freilich nicht mit der
klassischen, ungebrochenen Tradition des
Westerns, sondern mit dessen aufgeklarter
Phase in den fiinfziger Jahren, als niemand
mehr an die klare Unterscheidung von Gut
und Bése glauben mochte. Er erinnert an die
Filme Anthony Manns, wegen des Motivs der
Besessenheit. An die erbitterte Konfronta-
tion von Profitgier und Okologie in Richard
Brooks Biiffeljdger-Drama THE LAST HUNT
mag man denken. Und die Erhabenheit der
Natur gemahnt an Raoul Walsh, dessen
Helden dieser Kulisse stets ebenbiirtig sind.
Aber je genauer man KEKEXILI betrach-
tet, desto stirker gerit man in den Bann sei-
ner Unwigbarkeit. Gewiss, er lisst die klas-
sischen Themen des Genres anklingen - die
innere Verwandtschaft von Jiger und Ge-
jagtem etwa -, aber seine Faszination liegt
in der Differenz. Er deplaziert die vertrauten
Gesten und Codes und verleiht ihnen damit
eine neue, eigentiimliche Kraft.

Lu Chuans Film basiert auf einer wah-
ren Begebenheit. In seinem Zentrum steht
eine Patrouille von Freiwilligen, die sich zu-
sammengeschlossen haben, um die wegen
ihres Fells begehrte Tibetanische Antilope
vor Wilderern zu schiitzen. Unter den Min-
nern herrscht eine ausgelassene Briiderlich-
keit, wie man sie im westlichen Kino noch
nicht gesehen hat. Threm Anfiihrer Ritai (ge-
spielt von dem wunderbar verwitterten Duo
Bujie) traut man zu, das moralische Gewicht
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auch der verzweifeltsten, schwerwiegends-
ten Entscheidungen tragen zu kénnen.

Selbst chinesischen Zuschauern wird
diese Truppe wohl exotisch erscheinen, im-
merhin hat Lu Chuan eingangs die Erzihl-
perspektive eines Journalisten aus der Haupt-
stadt gewihlt (dessen Reportagen tatsichlich
dazu beigetragen haben, den Erhalt der aus-
sterbende Gattung zu sichern). Die Autori-
tdt der Wildhiiter ist prekir. Sie sind von der
Bezirksregierung bestellt, werden aber nicht
von ihr bezahlt. Sie diirfen die Beute konfis-
zieren und gegen Quittung Bussgelder kas-
sieren, besitzen aber nicht die Handhabe, je-
manden zu verhaften. Mit Spannung erwar-
tet man, ob sie von den Waffen, die sie mit
sich tragen, wirklich Gebrauch machen wer-
den.

KEKEXILI handelt vom Ethos ihrer
Existenz. Es erfiillt sich in entschlossenem,
umsichtigem Handeln. Die Vergeblichkeit
ihres Kampfes entmutigt die Wildhiiter
nicht. Sie verlieren ihre Ehre nicht einmal
durch den Verrat, den sie an ihren Idealen
iiben miissen: um zu iiberleben, verkaufen
sie in dusserster Not selbst die sichergestell-
ten Antilopenfelle. Als Ritai am Ende die
Ubermacht der Wilderer stellt, ist man ge-
fasst auf eine mythische Konfrontation. Dass
nun das Unausweichliche wie aus Versehen
geschieht, nimmt dem Augenblick nichts
von seiner Wiirde. Der Stolz von Lu Chuans
Helden liegt darin, nicht anders zu kénnen.

Gerhard Midding

Stab

Regie, Buch: Lu Chuan; Kamera: Cao Yu; Schnitt: Teng Yun;
Ausstattung: Lu Dong, Han Chunlin; Musik: Lao Zai; Ton:
Song Qin

Darsteller (Rolle)
Duo Bujie (Ritai), Zhang Lei (Ga Yu), Qui Liang (Liu Dong),
Zhao Xueying (Lengxue), Ma Zhanlin

Produktion, Verleih

Produktion: Columbia Pictures Film Production Asia,
Huayi Brothers, Taihe Film; in Zusammenarbeit mit China
Film Co-Production. Produzent: Wang Zhongjun; Co-Produ-
zenten: Chen Kuo-fu, Wu Zheng, Lengben Cairang Ermao,
Zhaxi Dawa. China, Hongkong 2004. 35mm, Format: 1:2,35;
Farbe, 95 Min. CH-Verleih: trigon-film, Ennetbaden
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Der aussergewohnliche und auch aus-
sergewohnlich lange Titel des Films um-
schreibt die Situation, mit der sich der etwa
fiinfzigjihrige Jean-Claude, die Hauptfigur
der Geschichte, fast tiglich auseinanderset-
zen muss: Er ist Gerichtsvollzieher, der den
harten und oft grausamen Anforderungen
seines (von seinem Vater iibernommenen)
Berufes einerseits gewissenhaft nachkom-
men will, dies innerlich aber je linger je
mehr verabscheut - ein Mann also, der am
Konflikt zwischen seiner im Lauf der Jah-
re erworbenen sturen Pedanterie und seiner
zaghaft erwachenden, jedoch gewaltsam ver-
dringten Herzensgiite zu zerbrechen scheint.
Im Gegensatz zu seinem zur Schau gestellten
Auftreten mochte Jean-Claude im Grunde ge-
nommen geliebt, oder zumindest geachtet
werden. Es gehért zum konsequent durch-
gehaltenen Stilprinzip dieses stillen und
nie argumentierenden Films, dass er diesen
inneren Zwiespalt weder psychologisch aus-
leuchtet noch in anderer Weise “zeigt” (wie
dies in vergleichbaren Filmen sonst iiblich
ist, Film ist ja nicht zuletzt ein Medium des

“Zeigens”), sondern bestenfalls andeutet und
durch subtil eingebrachte Handlungselemen-
te schliesslich erraten lisst. Jean-Claudes Ge-
sicht bleibt dusserlich hart und teilnahmslos,
selbst als er einmal das Hab und Gut einer
jungen Afrikanerin beschlagnahmen und die
weinende Frau durch Beamte aus ihrer Woh-
nung wegweisen lisst.

Es ist zundchst der private Bereich, in
dem Jean-Claude seine Emotionen nicht
mehr beherrschen kann. Im Verkehr mit sei-
nem in einem Altersheim lebenden Vater, der
stets an allem etwas auszusetzen hat und die
Nerven seines Sohnes damit aufs Zussers-
te strapaziert, gestattet sich Jean-Claude an-
lisslich eines seiner wochentlichen Besuche
erstmals einen Wutausbruch, der letztlich
allerdings weniger dem alten Mann als viel-
mehr seinem eigenen Leben gilt. Und damit
kommt das eigentliche Thema des Filmes ins
Spiel: die Schwierigkeit, Gefiithlen in Wor-
ten oder auf andere Weise Ausdruck zu ver-
leihen. Als diese «andere Weise» erweist sich

JE NE SUIS PAS LA POUR ETRE AIME

im Film je linger je deutlicher der Tango.
JE NE SUIS PAS LA POUR ETRE AIME ist in
diesem Sinne letztlich ein Film tiber das
Medium des Paartanzes in der spezifischen
Form des Tangos. Und wie so vieles in die-
sem Film, der letztes Jahr am Filmfestival
von San Sebastian den «Preis fiir das beste
Drehbuch» erhielt, wird auch dieses Thema
in héchst subtiler, fast unauffilliger Weise
eingefiihrt.

Neben der Kanzlei, in der Jean-Claude
seine Arbeit verrichtet, befindet sich eine
Tangoschule, deren munterem Treiben der
gestresste Mittfiinfziger durchs Biirofens-
ter gelegentlich zuschaut. Wenn er sich al-
lein fiihlt, sieht man ihn sogar einen der in
der Schule instruierten Schritte nachvoll-
ziehen. Und im Zeichen nachbarlicher Neu-
gier wagt Jean-Claude eines Tages, die Schu-
le zu betreten, wo er von einem der Lehrer
freundlich begriisst wird. Kurz darauf wird
er von Frangoise, einer talentierten jungen
Schiilerin, entdeckt und zum Tanz aufge-
fordert. Die beiden tanzen zusammen, und
Frangoise erklirt dem noch ungeiibten Neu-
ling einige Schritte. Jean-Claude seinerseits
fithlt sich wenn auch nicht “geliebt”, so doch
ernstgenommen und akzeptiert. «Von An-
fang an fand ich diesen Tanz fiir Jean-Claude
geeignet», erklirt Stéphane Brizé. «Tango
ist einerseits sehr sinnlich, gleichzeitig aber
fiir jemanden, der korperlich und emotio-
nal eher ungelenk ist, nicht allzu abschre-
ckend. Tango ist eine sehr melancholische
Musik, die zweifelsohne zur Persénlichkeit
meiner Hauptfigur passt.» Jean-Claude und
Francoise beschliessen sich wiederzusehen,
um ihre Tanzpartnerschaft weiterzufithren.
Mebhr liegt fiir Frangoise nicht drin, denn sie
steht kurz vor der Hochzeit mit dem jungen
Schriftsteller Thierry, der seine Verlobte nur
deshalb nicht zum Tanzkurs begleitet hat,
weil er dringend an der Fertigstellung eines
Buches arbeiten muss (auch hier noch einmal
die Thematik des Gegensatzes von Pflicht
und Musse). Als Jean-Claude, der sich insge-
heim wohl mehr erhofft hat, die Situation er-
kennt, ist er bitter enttduscht und bricht die

Beziehung zu Frangoise unvermittelt ab. Die
junge Frau, die Jean-Claude inzwischen als
Tanzpartner liebgewonnen hat und diesen
in keiner Weise verletzen wollte, leidet ihrer-
seits unter dem Bruch. Das Ende des Films
deutet an, dass auch Jean-Claude bereit ist,
die Beziehung zu Frangoise auf die gemein-
same Freude am Tango zu beschrinken.

JE NE SUIS PAS LA POUR ETRE AIME
ist ein Film der Ambivalenzen und Andeu-
tungen, des behutsamen Spiels mit Ge-
fithlen und des Versuchs, diesen Gefiihlen
einen passenden Rahmen zu geben. Auch
wenn das Thema des gemeinsamen Tan-
zens schliesslich dominiert, liegen die Qua-
litdten von Stéphane Brizés zweitem Spiel-
film (nach LE BLEU DES VILLES aus dem Jahr
1999) in seiner thematischen Ausgewogen-
heit, seiner stillen Melancholie und seinem
bewussten Verzicht auf grosse Gesten. Neben
dem bereits erwdhnten Preis fiir das beste
Drehbuch in San Sebastian erhielt der Film
in Frankreich drei Nominationen fiir einen
«César» (beste Schauspielerin, bester Schau-
spieler und bester Nebendarsteller) - ein Zei-
chen, dass auch stille Filme immer noch ihre
Chance haben.

Gerhart Waeger

Regie: Stéphane Brizé; Buch: Stéphane Brizé, Juliette Sales;
Kamera: Claude Garnier; Montage: Anne Klotz; Musik:
Christoph H. Miiller, Eduardo Makaroff; Ton: Xavier Gri-
ette; Mischung: Emmanuel Croset. Darsteller (Rolle): Pa-
trick Chesnais (Jean-Claude), Anne Consigny (Frangoise),
Georges Wilson (Vater von Jean-Claude), Lionel Abelanski
(Thierry), Cyril Couton (Sohn von Jean-Claude), Gene-
vieve Mnich (Mutter von Frangoise), Hélene Alexandridis
(Schwester von Frangoise), Anne Benoit (Sekretérin), Oli-
vier Claverie (Flirter beim Tangokurs), Marie-Sohna Condé
(Rose Diakité), Isabelle Brochard (Krankenpflegerin), Sté-
phane Wojtowicz (Arzt), Pedro Lombardi (Tangolehrer), Ré-
gis Romelé, Thierry Cazals (Polizisten), Alexandre Ducéne
(Neffe von Frangoise), Cynthia Faure (Nichte von Frangoi-
se). Produktion: Miléna Poylo, Gilles Sacuto fiir TS Produc-
tions; Koproduktion: Canal + und Centre National de la Ci-
nématographie; mit Unterstiitzung von Centre National de
la Cinématographie der Region Ile de France und der Region
der Pays de Loire; in Zusammenarbeit mit Sofica Uni Etoile
2, Soficinéma, la Procirep, l'Angoa-Agicoa. Frankreich 2005.
35 mm, Farbe, Dauer: 93 Min. CH-Verleih: Xenix Filmdistri-
bution, Ziirich




Kurz belichtet

THE SILENCE
Regie: Mohsen Makhmalbaf

NIFFF

Das sechste Neuenburger Internatio-
nale Festival des Fantastischen Films fin-
det vom 3. bis 9. Juli statt. Den Schwer-
punkt des NIFF bilden der Interna-
tionale Wettbewerb mit aktuellen
Werken des fantastischen Films und
der Asiatische Wettbewerb - zwei wei-
tere Wettbewerbe werden im Bereich
Kurzfilme durchgefiihrt. Ein spezi-
elles Augenmerk gilt aber auch aktu-
ellen Tendenzen digital produzierter
Filme. Dieses Jahr amtiert George A. Ro-
mero, der Altmeister des Zombiefilms,
als Prisident der internationalen Jury.
Im Rahmen einer Hommage wird sei-
ne «Living Dead»-Trilogie gezeigt. Un-
ter den geladenen Gisten befindet sich
auch der englische Schriftsteller Chris-
topher Priest, der mit seinen verschach-
telten Romanen die Geheimnisse des
Bewusstseins und der Wahrnehmung
erkundet. Der MEMENTO-Regisseur
Christopher Nolan hat sich einem von
Priests Werken angenommen und die
Dreharbeiten zur Verfilmung von «The
Prestige» soeben abgeschlossen.

www.nifff.ch

Filmfest Miinchen

Wie immer besticht das Filmfes-
tival in Miinchen (15. bis 22. Juli) durch
ein geographisch und kulturell vielfal-
tiges Programm. Die rund zweihundert
Filme werden in Reihen wie Internati-
onales Programm, Neue Deutsche Ki-
nofilme, Open Air und American In-
dependents geordnet. Unter dem Ti-
tel «Aus der Mitte» werden aktuelle
ostmitteleuropiische Filme aus Polen,
Ungarn, Tschechien, Bosnien, Serbien
und Montenegro fiir einmal im Zen-
trum der Aufmerksamkeit stehen. Ein
kleinerer Schwerpunkt ist dem «Ciné-
ma Québecois» gewidmet.

Mit einer umfassenden Werk-
schau wiirdigt das Filmfest das fil-

Jean-Luc Godard
in HISTOIRE(S) DU CINEMA
Regie: Jean-Luc Godard

mische Schaffen des britischen Regis-
seurs, Autors und Musikers Mike Fig-
gis, der in Miinchen zu Gast sein wird.
Eine Makhmalbaf-Retrospektive zeigt
alle verfiigbaren Filme der Produk-
tionsgemeinschaft «Makhmalbaf Film-
house». Die Firma wurde vom irani-
schen Regisseur Mohsen Makhmalbaf
gegriindet und beschiftigt inzwischen
seine ganze Familie. Von ihm ermutigt,
begannen auch seine Frau Marziyeh
Meshkini, seine Téchter Samira und
Hana sowie Sohn Maysam sich mit
dem Medium Film auseinanderzuset-
zen. Samira ist durch Filme wie THE
APPLE und AT FIVE O‘CLOCK IN THE
AFTERNOON international bekannt ge-
worden.

www.filmfest-muenchen.de

Godard a Beaubourg

Bis zum 14. August zeigt das Cen-
tre Pompidou in Paris Jean-Luc Godards
erste Ausstellung «Voyage(s) en utopie,
JLG, 1946-2006, a larecherche d’un théo-
réeme perdu», welche die Entwicklung
des Bildes von der Erfindung des Films
bis heute untersucht. Godard veran-
schaulicht seine «voyages», basierend
auf dem Verfahren der Collage, mit Mo-
dellen, Objekten, Fotos und Gemailden.
Parallel dazu lduft seit dem 24. April
eine vollstindige Retrospektive mit 140
Werken, darunter sieben neue, noch
unverdffentlichte Filme Godards.

Centre Pompidou, Place Georges Pompidou,
75004 Paris

Der grosse Coup

Das Filmpodium zeigt im Juli und
im August «Heist Movies» - jene Gau-
nerstiicke, die von moglichst spektaku-
liren, raffinierten und dennoch gewalt-
losen Raubziigen und Trickdiebstdh-
len erzihlen. Ob grosse Fische, Tolpel
oder blutige Anfinger, sie alle haben
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Alec Guinness und Dany Green
in THE LADYKILLERS
Regie: Alexander Mackendrick

den Traum vom grossen Coup, der sich
oft in Luft auflést. Es geht aber stets
um Riuberei und Plineschmieden als
Kunst, entsprechend augenzwinkernd
und komédiantisch ist meist der Te-
nor. Meisterstiicke wie THE LADYKIL-
LERS, HOW TO STEAL A MILLION und
THE STING werden unter diesem ver-
gniiglichen Krimi-Subgenre versam-
melt, nicht zu vergessen OCEAN’S ELE-
VEN - das Original.

Filmpodium, Niischelerstrasse 11, 8001 Ziirich,
www.filmpodium.ch

Das Unbehagen am Film

Im Atelier Augarten (Zentrum fiir
zeitgendssische Kunst) Wien ist dem
Kiinstler und Undergroundfilmer Kurt
Kren (1929-1998) eine monografische
Ausstellung gewidmet. Kren zihlt
zu den wichtigsten Vertretern der in-
ternationalen Filmavantgarde. Den
Schwerpunkt der Werkschau bildet
das Frithwerk des Filmemachers. Etwa
die filmischen Ergebnisse der Zusam-
menarbeit mit Kiinstlerkollegen wie
den Wiener Aktionisten Otto Miihl und
Giinter Brus, deren Materialschlachten
er filmte. Krens oft nur drei Minuten
lange Filme zeichnen sich aus durch
die Direktheit der Bilder, die rasante
Schnitttechnik und das Hervorheben
der Einzelbilder. Alle Filme und zwei
Portraits iiber den Filmemacher wer-
den im Juni im sterreichischen Film-
museum gezeigt.

Atelier Augarten, Scherzergasse 1a, A-1020 Wien,
www.filmmuseum.at

Steve Buscemi

Kénig der Indies, Kaiser der schra-
gen Vogel - Steve Buscemi ist neben
Philipp Seymour Hoffman der gefrag-
teste Nebendarsteller Hollywoods. Mit
seiner hageren Figur und seiner unver-
wechselbaren Visage spielt er lebens-

Steve Buscemi
in LIVING IN OBLIVION
Regie: Tom DiCillo

miide Singer, Bowling-Spieler und
iiberforderte Entfithrer. Aber damit
nicht genug, um von seinem Psycho-
Typ loszukommen, realisierte er 1996
seine erste Regiearbeit TREES LOUNGE.
In seinem gelungenen und dialogstar-
ken Debiit gibt Buscemi den gliicklosen
Lebenskiinstler, der zwar nicht weiss,
wo er im Leben steht, dafiir seinen
Platz an der Bar genau kennt. Mit viel
Selbstironie und Verweisen auf seine
eigene Biographie erzihlt er von nichts
Geringerem als dem Blues des Lebens.
Um die Pannen im Leben beziehungs-
weise auf dem Set einer Low-Budget-
Filmproduktion geht es in Tom DiCil-
los unterhaltend schrigem Episoden-
film LIVING IN OBLIVION, in welchem
Buscemi den gebeutelten Indepen-
dent-Regisseur Nick Reve gibt. Auch
Schweizer Premieren werden zu sehen
sein: ANIMAL FACTORY, eine weitere
Regiearbeit von Buscemi, ist ein reali-
titsnahes Gefingnisdrama mit exzel-
lenter Besetzung (Edward Furlong, Wil-
lem Dafoe); THINGS TO DO IN DENVER
WHEN YOU'RE DEAD ein unkonventio-
neller Gangsterfilm mit Andy Garcia,
Christopher Walken und Steve Buscemi
als bertichtigter Killer Mister Shhh.

Kino Xenix, Kanzleistrasse 56, 8004 Ziirich,
www.xenix.ch

[—)
The Big Sleep

Alida Valli

31.5.1921-22.4.2006

«Zwei Minuten dauerte ihre
grosste Szene, zwei endlose Minuten,
mit denen Alida Valli in die Filmge-
schichte eingegangen ist, weil sie dar-
in die unstillbare Sehnsucht des Publi-
kums nach einem gliicklichen Ende wie
kaum eine andere missachtet hat. Es ist
der Schluss von DER DRITTE MANN.»

Michael Althen in «Frankfurter Allgemeine
Zeitung» vom 24. April 2006
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Dziga Vertov
ENTUZIAZA

toten fimmsseum o1

Dziga Vertov
Entuziazm (Simfonija Donbassa)

Vom Vorhaben her weit mehr als
nur ein weiterer Silberling: Eine Arbeit,
die als Flagship einer ganzen DVD-Rei-
he auch Programmatik verkiindet. Hat
nicht schon der Titel, mit dem die Edi-
tion Filmmuseum ihren ersten Auftritt
bestreitet, schon etwas Euphorisches?
ENTUZIAZM von Dziga Vertov.

Ein optimistischer Avantgarde-,
Propaganda- und frither Tonfilm von
1930. Der Regisseur begleitete damit
einerseits - und noch voll Zuversicht

- den Start des sowjetischen Fiinfjah-
resplans (1928-1932), andererseits ver-
folgte er das Vorhaben, der damals ganz
neuen Vision - beziehungsweise Audio-
Vision - auf die Spriinge zu helfen, was
mit dem Ton im Kino, als medialem Zu-
gewinn des Bildes, anzufangen sei. Als
(selbst)bewusster Tonfilm operierte er
theoretisch und praktisch gegen die
Losungen des Tages, das neue Medi-
um gleich ins Korsett einer naturalis-
tischen Grammatik des Sprechfilms zu
zwingen.

Als Avantgarde- und Propaganda-
film stimmte ENTUZIAZM indes eine
Hymne auf die forcierte Industrialisie-
rung an. «Den infernalischen Rhyth-
mus der Arbeit an den Hochéfen, das
Beschicken des Feuers mit Koks, das
Abstechen des Ofens, in Gruppen von
acht oder neun ausgefiihrt, als gelte es
ein wildes Tier zu erlegen, all das mon-
tiert Vertov zu seiner Donbass-Sinfo-
nie», so schreibt Klemens Gruber im
Booklet der DVD.

Der Film war als Lob des Kommu-
nismus und seiner Fortschritte inten-
diert - ein Kompliment, das allerdings
jene, die als legitime Vertreter der pro-
letarischen Revolution auftraten, alles
andere als freundlich anzunehmen ge-
dachten.

Uberliefert ist ENTUZIAZM in ei-
ner Lange von 1800 Metern, was einer
Dauer von 65 Minuten entspricht. Die-
se Fassung, vom Gosfilmofond archi-

viert, gilt auch als Originalfassung.
Eine Kopie davon kam 1972 nach Wien
ins Filmmuseum. An dieser Fassung
entdeckte Peter Kubelka einige Unge-
reimtheiten im Zusammenspiel von
Bild und Ton. Die vermeintliche Origi-
nalfassung vermittelte an vielen Stellen
zwar die Ahnung einer Wucht, kaum
jedoch die Wucht selbst.

Auf der Doppel-DVD findet man
die offizielle Originalfassung aus dem
Moskauer Filmarchiv und die Fassung,
zu deren Herstellung sich Kubelka 1972
ohne offiziellen Auftrag, ja unter dem
Risiko, die russischen Partner zu verir-
gern, gendtigt sah.

Der auf der DVD enthaltene Bo-
nusfilm «Peter Kubelka: Restoring
ENTUZIAZM» (2005) ist ein absolu-
tes Highlight dessen, was die Praxis
von Filmtheorie und -geschichte sein
konnte: In der Arbeit ergab sich fiir
ihn, dass die Tonspur fast durchgingig
nur beliebig angelegt war. Anhand von
drei Sequenzen demonstriert er, wie er
eine Fassung herstellte, die durchgin-
gig plausibler ist als die eigentliche Ori-
ginalfassung aus Moskau. Der Restaura-
tor war bemiiht, sich dem anzunihern,
was Vertov in seiner Tonspur angelegt
hatte, was sich aber erst in der rich-
tigen Begegnung mit den Bildern als
«wuchtiger kinematographischer Ser-
mon» offenbaren konnte. Mit diesem
Sermon selbst erklirt sich Kubelka iib-
rigens nicht im Geringsten einverstan-
den, was seinen Enthusiasmus jedoch
nie schmilerte.

Diese erste Publikation der «Edi-
tion Filmmuseum» tritt auch an, ei-
nen bestimmten Umgang mit dem ki-
nematographischen Erbe zu lehren:
ENTUZIAZM ist kein gut ausgeleuch-
tetes Werk aus dem Zentralkanon der
Filmgeschichte, eher ein irrlichterndes

“Gespenst“ aus dem Untergrund des
Horensagens. Die Lektion aus der Re-
konstruktion? Diesem frithen Ton-

film-Gesamtkunstwerk von 1930 mit In-
stinkt und Intelligenz gegeniiberzutre-
ten. Mit beherztem Respekt, nicht mit
Ehrfurcht.

Ralph Eue

Bildformat: TV-Format 4:3 PAL (DVD 1und 2),
16:9 PAL (DVD 2) Originalformat 1,37:1 (DVD 1
und 2),1,78:1 (DVD 2) Sprachen: Russisch (DVD 1
und 2), Englisch (DVD 2) Tonformat: Dolby Digi-
tal 2.0 (mono) Untertitel: Deutsch und Englisch

Das Programm der Edition Filmmuseum
umfasst bislang drei Titel:

Edition Filmmuseum o1 : Dziga Vertov -
ENTUZIAZM (SIMFONIJA DONBASSA)

Edition Filmmuseum o2: Curt Goetz -
FRIEDRICH SCHILLER - EINE DICHTER-
JUGEND

Edition Filmmuseum 06: M. Mischkowski,
K. M. Steinkiihler - WESTEND

In Vorbereitung:

Edition Filmmuseum 03: Erich von Stroheim
- BLIND HUSBANDS (Oktober 2006)

Edition Filmmuseum o4: Richard Oswald -
ANDERS ALS DIE ANDEREN (August 2006)

Edition Filmmuseum os: Veit Harlan -
ANDERS ALS DU UND ICH (August 2006)

Dziga Vertov
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Wohl nur Spezialisten wussten bis
vor kurzem, dass im Osterreichischen
Filmmuseum in Wien ein dusserst reich-
haltiger Schatz an Materialien zum rus-
sischen Avantgarde-Filmemacher Dziga
Vertov liegt. Dieser Schatz, ein eigent-
licher Teilnachlass, ist gehoben worden,
was im Mai mit einer grossangelegten
Retrospektive gefeiert werden konnte.
Der vorliegende zweisprachige Katalog,
erschienen in der sehr schon gestalte-
ten Reihe der Filmmuseumspublikatio-
nen bei Synema, erschliesst nun diese
Sammlung. Zum Auftakt versammelt
das Kapitel «Vertov in Splittern» Stim-
men von Vertov-Kennern aus aller Welt.
Thomas Tode und Michael Loebenstein
zeichnen die Beziehungen Vertows zu
Wien und das Zustandekommen der
Sammlung nach. Die Geschichte der
Schenkungen von Elizaveta Svilova,
der Mitarbeiterin und Witwe von Dzi-
ga Vertov, an das Filmmuseum ist ein
eindriickliches Kapitel «einer Kultur-
diplomatie der andern Art» mitten in
der Zeit des Kalten Krieges. Im Kapitel
«Exemplarische Edition» wird neben
dem Storyboard zu DER MANN MIT
DER KAMERA ein ganz besonderes Ob-
jekt vorgestellt: In «Kiinstlerische Visi-
tenkarte (1917-1947)» listete Vertov in
139 Paragraphen Aktivititen, Projekte
und Gedankensplitter chronologisch
auf - ein hochst eindriicklicher kon-
ziser Abriss eines Arbeitslebens. Der
«Katalog» schliesslich verzeichnet die
Schriften, Dokumente, Briefe, Plakate,
Fotos und Filmkader, Presseecho und
natiirlich Filmkopien der Sammlung
(Texte teilweise reproduziert, alle Pla-
kate und viele Fotos sind abgebildet).

Josef Stutzer

Osterreichisches Filmmuseum, Thomas Tode,
Barbara Wurm (Hg.): Dziga Vertow. Die Vertov-
Sammlung im Osterreichischen Filmmuseum/
The Vertov Collection at the Austrian Film Mu-
seum. Wien, FilmmuseumSynemaPublikationen
Band 4, 2006. Zweisprachig deutsch, englisch;
2888S.,€ 20~



Schonheit als Tugend

Isabelle Huppert ist eine Frau,
die man gerne kennen lernen mochte,
und nicht nur weil sie in vielen Bildern
dieses Bandes mit einer so starken ero-
tischen Ausstrahlung prisent ist, die
minnliche Aufgeregtheit provozieren
konnte. Damit soll nicht auf Nacktfo-
tos verwiesen werden, die so gut wie
nicht unter den iiber 120 farbigen und
schwarzweissen Abbildungen zu fin-
den sind. Hupperts feminine Ausstrah-
lung ergibt sich aus ihrer Personlich-
keit, die von den meisten der 74 Foto-
grafen auch erfasst wird. Manchmal
sind aber auch Aufnahmen dabei, die
auf den ersten und auch zweiten Blick
kein Erkennen signalisieren - und die-
se Aufnahmen kénnen von durchaus
hoch gehandelten Lichtbildnern gestal-
tet worden sein. Das Kunstwollen wird
zum Hindernis, dieser genialen Schau-
spielerin ein adidquates Foto abzuluch-
sen. Dabei wird eher das einfache Pra-
sentsein dieser Frau beschiddigt und sie
zum Material fiir dsthetisierendes Mo-
dellieren missbraucht. Doch handelt
es sich dabei um eine zu geringe An-
zahl von Bildern, als dass diese den po-
sitiven Eindruck von diesem Fotoband
mindern kénnten. Die fiir den jewei-
ligen Betrachter bedeutungsvollen Auf-
nahmen stammen von Fotografen, die
schon zur Historie gehdren wie Cartier-
Bresson, Doisneau und Boubat, oder
noch relativ jungen Talenten wie Teller
oder Hedi Slimane.

Der Kenner der Szene wird auch
{iber Namen wie Richard Avedon, Wil-
liam Eggleston, Nan Goldin, Annie Lei-
bovitz, Bettina Rheims oder Hiroshi Su-
gimoto begeistert sein. Allein in dieser
fast ausufernden Sichtweise auf einen
Star mag schon der Reiz des Buches lie-
gen, weil die Vielzahl der prominenten
Fotografen auch eine sinnliche theo-
retische Auseinandersetzung ermogli-
cht. Dazu ist es auch dienlich, dass im
Anhang die Kurzbiographien der Foto-

grafen aufgefiihrt sind. Natiirlich wird
dieser Sekundireffekt nicht dem Ziel
dieses Buchs gerecht, Hupperts Selbst-
und Menschendarstellung ausfiihr-
lich zu wiirdigen. Daher: ich kénnte
mir keine Verdffentlichung vorstel-
len, der dies besser gelingen kénnte
als dieser Sammlung, Als einfithrender
Text hitte vielleicht der Ausschnitt aus
einer Ansprache der 2004 verstorbenen
Susan Sontag geniigt, die ihrer Freun-
din Isabelle Schénheit, Talent, Intel-
ligenz, Furchtlosigkeit als Kiinstlerin
und Integritit zuschreibt. Es diirfte we-
nige Schauspieler(innen) geben, denen
all diese Merkmale zuzubilligen wiren.
Selbst eine so distanziert erscheinende
Schauspielerin wie Romy Schneider
zum Beispiel kann die vielerlei Facetten
einer Huppert nicht vorweisen. Hup-
pert wirkt wie eine Personlichkeit, die
Masken verabscheut, aber sehr wohl
um sich Grenzen zu ziehen weiss, weil
es besonderer Beweise bedarf, ihr Ver-
trauen zu gewinnen, ohne sie aber be-
sitzen zu kénnen.

Erwin Schaar

Isabelle Huppert im Portrit. Mit einem Vorwort
von Serge Toubiana und Texten von Elfriede
Jelinek, Patrice Chéreau und Susan Sontag.
Miinchen, Knesebeck Verlag, 2006. 168 S. mit
122 Abb., Fr.52.90, € 29.95
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Die Kunst
des FiIm_schnitts

Walter Murch gehort zu den ein-
flussreichsten Cuttern und Soundde-
signern der New Hollywood Ara und
gilt heute als Grossmeister des Film-
schnitts. Zu seinen Arbeiten gehd-
ren Meilensteine der Filmgeschichte
wie George Lucas’ AMERICAN GRAE-
FITI SOwie APOCALYPSE NOw und die
GoDFATHER-Trilogie von Francis Ford
Coppola.

Wihrend den Dreharbeiten zu
Anthony Minghellas THE ENGLISH PA-
TIENT, der auf dem gleichnamigen Ro-
man von Michael Ondaatje basiert, ha-
ben sich Murch und der Buchautor
kennengelernt. In ausfiihrlichen Ge-
sprichen, die Ondaatje {iber lingere
Zeit mit Murch gefiihrt hat, gibt er Aus-
kunft {iber das Handwerk und den Zau-
ber des Filmschnitts und ldsst sich im
Schneideraum iiber die Schultern bli-
cken - er arbeitete zu diesem Zeitpunkt
gerade an der Neufassung von APOCA-
LYPSE Now. Das umfangreiche und
reich bebilderte Buch ist jedoch kein In-
terviewbuch im herkémmlichen Sinne.
Es ist vielmehr ein inspirierendes Zwie-
gesprich zweier Kiinstler iiber den krea-
tiven Arbeitsprozess und ermdglicht
konkrete und aufschlussreiche Einbli-
cke in Murchs Arbeitsweise.

Die teils sehr persénlichen und oft
auch ausschweifenden Diskussionen
der Beiden drehen sich unter anderem
um die Parallelen des Schreibens und
des Schneidens, um Einfliisse und In-
spiration, tiber Einsatz und Wirkung
von Filmmusik, iber die Verdnderung
des Filmemachens durch die Digitali-
sierung.

Ondaatje kommt zur Einsicht,
dass das Redigieren seiner Romane der
Arbeit des Cutters sehr nahe kommt:
«Ich bewege die Dinge hin und her, bis
sie scharf und klar werden und am rich-
tigen Platz stehen. An diesem Punkt
entdecke ich auch die wahre Stimme
und Struktur des Werks.»

Spannend ist auch, die Entste-
hung eines Werkes - THE ENGLISH PA-
TIENT - aus zwei unterschiedlichen
Perspektiven erzihlt zu bekommen.
Murch zitiert in diesem Zusammen-
hang den Filmemacher Robert Bresson,
der der Ansicht war, ein Film werde
dreimal geboren: beim Schreiben des
Drehbuches, bei den Dreharbeiten und
beim Schnitt.

In einer berithrenden Anekdote

- in der sich die absolute Liebe fiir sei-
nen Beruf offenbart - erzihlt Murch,
wie er bereits als Kind mit Tonaufnah-
men experimentierte, indem er ein Mi-
krophon aus dem Fenster hingte, um
die Gerdusche von New York aufzuneh-
men, und die Aufnahmen anschlies-
send in seinem Tonbandgerit neu zu-
sammenschnitt und bearbeitete: «Im
Lauf meines Lebens habe ich festge-
stellt, dass man am ehesten gliicklich
ist, wenn man an eine Erinnerung an-
kniipft, was man am liebsten getan hat,
als man zwischen neun und elf Jahre alt
war. (...) Mit achtundfiinfzig mache ich
jetzt praktisch genau das, was mich mit
elf am meisten fasziniert hat.»

Zusitzlich bereichert wird «Die
Kunst des Filmschnitts» mit anekdo-
tischen Aufsitzen der Regisseure Fran-
cis Ford Coppola, Anthony Minghella
und George Lucas.

Sarah Stihli

Michael Ondaatje: Die Kunst des Filmschnitts.
Gespriche mit Walter Murch. Miinchen und
Wien, Carl Hanser Verlag, 2005. 376 S.; Fr.49.60,
€27.90
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Filmgeschichte weltweit

Durch ganze sechzehn Kino-Na-
tionen fithren die in einer Box zusam-
mengestellten Dokumentationen. Be-
rithmte Regisseure und Cineasten wie
Edgar Reitz, Jean-Luc Godard oder Nagi-
sa Oshima stellen das Filmschaffen ih-
rer jeweiligen Heimat vor. Das Resul-
tat ist unterschiedlich: mal behibige
Plauderei, wenn Stephen Frears bri-
tische Arbeitskollegen besuchen geht;
mal veritable Filmwissenschaft, wenn
Stanley Kwan die homosexuellen Im-
plikationen des chinesischen Kinos un-
tersucht. Spannend sind diese subjek-
tiven Bestandesaufnahmen der Kino-
kultur indes immer. Hohepunkt der
Reihe sind die beiden Filme von Martin
Scorsese iibers amerikanische und italie-
nische Kino. So virtuos und grossziigig
(beide Dokumentarfilme dauern je vier
Stunden) wie der amerikanische Meis-
terregisseur setzt kein zweiter Film-
ausschnitte zu einem geradezu siichtig
machenden Reigen zusammen.

Schmerzhafter Schwachpunkt
dieser DVD-Edition ist jedoch der Ton.
Wenigstens sind die prisentierten Film-
ausschnitte mit Untertiteln versehen,
die Stimmen der prisentierenden Re-
gisseure jedoch werden - in iibelster
Dokumentarfilm-Manier - von deut-
schen Sprechern “libersprochen”. Da-
mit geht diesen sehr persénlichen
Streifziigen durch die Filmgeschichte
einiges an Intimitdt abhanden.
«Filmgeschichte weltweit» Region: o; Bildformat:
4:3; Sound: Dolby Stereo, Originalfassungen mit

deutscher Voice over und deutschen Untertiteln.
Vertrieb: absolut medien

Als Sirk noch Sierck hiess

Hauptsichlich zwei Filme aus
dem Jahr 1937 haben die schauspie-
lernde Singerin Zarah Leander zum
wichtigsten Star der UFA gemacht. In
ZU NEUEN UFERN spielt sie eine Varie-
tésdngerin, die fiir einen Mann ins Ge-

JETZT NEU

fangnis geht und zu spit bemerkt, dass
dieser ihre aufopfernde Liebe gar nicht
verdient. In LA HABANERA ldsst sie
sich als schwedische Touristin auf Puer-
to Rico von einem spanischen Gross-
grundbesitzer verfithren und droht all-
mahlich unter dessen Eifersucht zu ver-
kiimmern, bis ein Freund aus der alten
Heimat auftaucht.

Der durchschlagende Erfolg die-
ser beiden Melodramen diirfte vor
allem dem Geschick des Regisseurs Det-
lef Sierck zu verdanken sein. Dieser war
nach Fertigstellung von LA HABANE-
RA vor den Nationalsozialisten nach
Hollywood emigriert und hat sich un-
ter dem Namen Douglas Sirk eine zwei-
te Karriere aufgebaut. Die beiden frii-
hen Werke sind denn auch besonders
interessant im Vergleich zu den spi-
teren. Ist in seinen Hollywoodfilmen
der extreme Umgang mit Farbe Sirks
wichtigstes Erzdhlinstrument, so ist es
in diesen Schwarzweissfilmen die Mu-
sik. Hier wie dort ist es gerade das of-
fensichtlich Artifizielle, das eine vi-
brierende emotionale Authentizitit zu
erzeugen vermag. Das Kiinstliche ver-
weist auf eine das Faktische iiberstei-
gende Realitit des Gefiihls. So hat die
Musik in den beiden vorliegenden Fal-
len das letzte Wort und verweist - ge-
gen das beschwichtigende Happyend,
in welches die beiden Filme miinden -
auf ein abgriindiges Begehren, das sich
nie stillen lasst.

Der zentralen Funktion der Mu-
sik in LA HABANERA geht auch der
Film-Essay von Hans Giinther Pflaum
nach, welcher dem Film beigegeben ist.
Bei den klugen Beobachtungen reut es
einen einzig, dass sie mit siebzehn Mi-
nuten so kurz ausfallen.

ZU NEUEN UFERN Deutschland 1937. Region
2; Bildformat: 4:3; Sound: Mono; Sprachen: D;
Vertrieb: Impuls

LA HABANERA Deutschland 1937. Region 2;
Bildformat: 4:3; Sound: Mono; Sprachen: D;
Extras: Film-Essay. Vertrieb: Impuls
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Seance

Vor einigen Jahren lief nahezu un-
bemerkt am Filmfestival von Locar-
no ein erstaunlicher Gruselthriller des
japanischen Regisseurs Kiyoshi Kurosa-
wa. Ein Ehepaar - sie spiritistisches Me-
dium, er Tontechniker - wird vom Geist
eines kleinen Midchens buchstiblich
heimgesucht. Die Versuche, das unto-
te Kind loszuwerden, verschlimmern
dabei nur die hiusliche Situation. Der
Film entpuppt sich zu guter Letzt als
abgriindig moralisches Marchen fiir
Erwachsene. Mit Anleihen an Roman
Polanskis REPULSION gelingt es Kuro-
sawa, mit eigentiimlich sanfter Erzahl-
weise und ohne aufwendige Filmtricks,
allein durch eine virtuose Handhabung
von Kamera und Sounddesign eine ner-
venzerrende Atmosphire zu schaffen.
Diese Meisterschaft im stillen Horror
hat Hollywood bereits aufhorchen las-
sen. Ein amerikanisches Remake ist zu
befiirchten. Héchste Zeit also, auf das
Original aufmerksam zu werden.
KOREI Japan 2000. Region 2; Bildformat:
4:3; Sound: Dolby Digital 5.1. (D) + 2.0 (Jap);
Sprachen: D, Jap; Untertitel: D; Extras: Interview.
Vertrieb: Impul

Die Schéne und das Biest

Vom berithmten Mirchen um die
unmogliche Liebe zwischen der sché-
nen Kaufmannstochter und der unan-
sehnlichen Bestie hat Jean Cocteau ge-
wiss die beste Adaption geliefert. Der
Film - hier endlich in restaurierter Fas-
sung vorliegend - besticht in seiner poe-
tischen Inszenierung: Im verzauberten
Schloss der Bestie ragen lebende Ar-
me aus den Winden, um die Kandela-
ber zu halten, und Statuen bewegen die
Augen. Besonders aber die ausdrucks-
starke Maske des tragischen Geschopfs
beriihrt den heutigen Zuschauer; dies
umso mehr, als sie doch so gar nichts
zu tun hat mit sattsam bekannten Kor-
perverstellungen des method acting.

DAS TESTAMENT

Die hervorragende DVD-Edition
erweist sich mit ihrer Vielzahl an Ex-
tras, darunter einer Dokumentation
iiber die Restauration, Interviews mit
Kameramann und Maskenbildner so-
wie einem kundigen Audiokommentar
des Filmhistorikers Christopher Frayling
als dem schénen Klassiker wiirdig.

LA BELLE ET LA BETE Frankreich 1946. Region:
2; Bildformat: 4:3; Sprachen. D, F; Untertitel: D;
Extras: Audiokommentar, historische Aufnah-
men, diverse Dokumentationen. Vertrieb: Impuls

Das Testament

des Dr. Cordelier

Das wohl Originellste an Jean Re-
noirs Version des Jekyll-und-Hyde-Stof-
fes ist die Erzihlweise. Wir sehen zu
Beginn des Films den Regisseur Re-
noir selbst an den Drehort fahren und
die Aufnahmen starten; ein Realismus-
effekt, der in eigenartigem Wider-
spruch zur hanebiichenen Geschichte
steht: Dr. Cordelier verwandelt sich mit
einem Serum in den Tunichtgut Opale
und begeht all jene Uberschreitungen,
die er sich als gehemmter Arzt verbo-
ten hatte. Auch sonst verquickt Renoir
das Phantastische mit dem Banalen und
ldsst den obszonen Opale in einem fast
schon dokumentarisch gefilmten Paris
herumflanieren. Ebenfalls experimen-
tell war Renoirs Schauspielerfithrung:
Er liess die Szenen als geschlossene
Einheiten spielen, die er mit bis zu acht
Kameras aus verschiedenen Blickwin-
keln filmte. Das erméoglichte den Dar-
stellern grossere Freiheiten beim Aus-
agieren. Eine Methode, die sich nicht
zuletzt im intensiven Spiel des Haupt-
darstellers Jean-Louis Barrault augen-
fillig niederschlagt.
LE TESTAMENT DU DOCTEUR CORDELIER

Frankreich 1959. Region: 2; Bildformat: 4:3;
Sprachen: D, F; Untertitel: D. Vertrieb: Impuls

Johannes Binotto
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