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RICARDO VALERIA GERMAN
DARIN BERTUCCELLI PALACIOS

Die Natur macht uns zu Mann oder Frau ...
oder beidem zugleich.

Ein Film von LUCIA PUENZO

AB 31. JULI IM KINO e
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Ein Film
von Hans Haldimann

Die Bergbauern im Schachental B E R G A B
Ab 24. Juli im Kino  wvuxenixtimen X500
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Tilda Swinton als
Juliain juLia
Regie: Erick Zonca

Flower Power
Georges Mélies
Biicher

DVD

Gliickssuche mit Mirchentonen
RUSALKA von Anna Melikian

Performerin mit Kreativkraft

Tilda Swinton - ein Portrit

«Das Kino ist grosser als die ganze Technologie»
Gesprdch mit Tilda Swinton

Kluft zwischen den Generationen

A THOUSAND YEARS OF GOOD PRAYERS von Wayne Wang

«Ich mag die Vorstellung,
dass nicht alle meine Filme perfekt sind»
Gesprdch mit Wayne Wang

INTERVIEW von Steve Buscemi
MOLIERE von Laurent Tirard
L'AUTRE MOITIE von Rolando Colla
SAVAGE GRACE von Tom Kalin
DER MONGOLE von Sergei Bodrov

«Wer bestimmt eigentlich,
dass die Realitdt wirklicher ist als die Fiktion?»
Kino ist Spektakel

Losen TV-Serien das anspruchsvolle Kino ab?
Von Wolfram Knorr
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Filmbulletin - Kino in Augenhohe ist
Teil der Filmkultur. Die Herausgabe
von Filmbulletin wird von den aufge-
fithrten 6ffentlichen Institutionen mit
Betrigen von Franken 20 000.- oder
mehr unterstiitzt.

forderverein
ProFilmbulletin

Um die Unabhingigkeit der Zeitschrift
langfristig zu sichern, braucht Filmbul-
letin Thre ideelle und tatkriftige Unter-
stlitzung.

Auch Sie sind herzlich im Forderver-
ein willkommen. Verschiedene Pro-
Filmbulletin-Projekte warten auf Ih-
re Mitwirkung. Gesucht sind zum Bei-
spiel Ihre beruflichen Fihigkeiten und
Kenntnisse, Ihre Filmbegeisterung,
Thre Ideen, Ihr Einsatz vor Ort, Ihre gu-
ten Kontakte und|oder Ihr finanzielles
Engagement fiir wichtige Aufgaben in
Bereichen wie Fundraising, Lobbying,
Marketing, Vertrieb oder bei kleineren
Aktionen.
ProFilmbulletin-Mitglieder werden
zu regelmissigen Treffen eingeladen,
und natiirlich wird auch etwas geboten
(filmkulturelle Anlésse, Networking).
Die Arbeit soll in kleinen Gruppen ge-
leistet werden. Wieviel Engagement Sie
dabei aufbringen, ist Thnen tiberlassen.
Wir freuen uns auf Sie!

Rolf Zéllig, Prasident
Kathrin Halter, Vizeprisidentin

Jahresbeitrige:

Juniormitglied (bis 25 Jahre) 35.~
Mitglied 50.-

Génnermitglied 80.-
Institutionelles Mitglied 250.~

Informationen und Mitgliedschaft:
foerderverein @ filmbulletin.ch

Forderverein ProFilmbulletin,
8408 Winterthur,
Postkonto 85-430439-9
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Geisterfilme

Das Filmpodium Ziirich demons-
triert in seiner grossen Sommerreihe
von Juli/August die Vielfalt des Geis-
terfilmgenres, das von der Gespenster-
komédie bis zum subtilen Horrorfilm
reicht. THE GHOST GOES WEST von
René Clair, TOPPER von Norman Z. Mc-
Leod, DEAD OF NIGHT, der Kompila-
tionsfilm aus den Ealing Studios von
1945, oder der wehmiitige THE GHOST
AND MRS. MUIR von Joseph L. Mankie-
wicz sind dltere Vertreter des Genres;
Filme wie THE SIXTH SENSE von M.
Night Shyamalan, THE OTHERS von Ale-
jandro Amendbar und EL ESPINAZO DEL
DIABLO von Guillermo del Toro gehoren
zu seinen neueren Klassikern. Im Zen-
trum der Reihe aber stehen Filme aus
Asien, wo der Geisterfilm eine beson-
ders grosse Tradition hat: THE GHOST
OF YOTSUYA von Nakagawa Nobuo,
KURONEKO von Kaneto Shindo, AT NO
BOREI von Nagisa Oshima, A CHINESE
GHOST STORY von Ching Si-Tung und
als Reedition das Meisterwerk UGETSU
MONOGATARI von Kenji Mizoguchi.

www.filmpodium.ch

NIFFF

Vom 1. bis 6. Juli findet in Neucha-
tel bereits zum achten Mal das Neuchd-
tel International Fantastic Film Festival
statt. «Profondo Giallo» heisst die Re-
trospektive, die Beispiele des goldenen
Zeitalter des italienischen Thrillers
aus den sechziger und siebziger Jahren
zeigt - «wahre Coctails aus Krimi, Psy-
chothriller, Horror und Erotik»: etwa
Genrefilme von Mario Bava, Ricardo Fre-
da und - incontournable - Dario Argen-
to, aber auch Rarititen von Francesco Ba-
rilli oder Massimo Dallamano.

Ein weiterer Schwerpunkt gilt
Nakagawa Nobuo (1905-1984), einem
Pionier des japanischen fantastischen
Films, der in BLACK CAT MANSION

AN AMERICAN IN PARIS
Regie: Vincente Minnelli

oder THE GHOST OF YOTSUYA ge-
schickt klassische japanische Mythen
mit westlichen Schauerelementen zu
verbinden wusste.

www.nifff.ch

Vincente Minnelli

In der kleinen, aber feinen Hom-
mage des Stadtkino Basel an den Holly-
wood-Regisseur Vincente Minnelli
(1903-1986) sind noch bis Ende Juni die
Musical THE BAND WAGON und AN
AMERICAN IN PARIS zu sehen. Nicht
verpassen sollte man aber auch die Ge-
schlechterkampf-Komddie DESIGNING
WOMAN mit Lauren Bacall als erfolg-
reicher Designerin und Gregory Peck
als minder erfolgreichem Sportreporter
in einer komédiantischen Glanzrolle.

www. stadtkinobasel.ch

The Big Sleep

Sydney Pollack

1.7.1934-26.5.2008

«Ich bin mit den Filmen von Kazan,
Stevens, Wyler, Wilder und Zinnemann
aufgewachsen. Das war ein sehr huma-
nistisches Kino, voller packender Bezie-
hungen, in denen sehr gute Schauspie-
ler mitwirkten. Und in dieser Tradition
versuche ich weiterzuarbeiten.»

Sydney Pollack in Filmbulletin 2.86

Luc Yersin

11.12.1945-30. 5. 2008

«Luc Yersin ist weit mehr als ein
Tontechniker. Er ist ein Magier. Seine
Toéne hauchen den Filmen Leben ein,
seine Arbeit auf dem Set ist diskret,
aber bestimmt.»
Aus der Begriindung der Jury zur Vergabe des
Filmpreises fiir besondere Leistungen einer

Einzelperson in einem filmtechnischen Bereich
der Gemeinde Lohn-Ammannsegg 2006



MORE
Regie: Barbet Schroeder

1968 ist dieser Tage in aller Munde,
und in den Feuilletons liefern sich ein-
stige Aktivisten vierzig Jahre nach dem
Aufbruch erbitterte Wortgefechte iiber
den Realititssinn und die Naivitit, die
Ideologieverhaftetheit und den Utopie-
charakter der Jugendbewegung. Wih-
rend sich die einen schimen, ein Kind
von Flower Power gewesen zu sein, ver-
suchen andere, idealistisches Treibgut
in den herrschenden Turbokapitalis-
mus hiniiberzuretten. Und es ist viel-
leicht kein Zufall, dass in den USA ge-
rade dieser Tage der erste schwarze Pri-
sidentschaftskandidat nominiert wird.
Zwei Generationen nach den Achtund-
sechzigern ist woméglich die Zeit reif
fiir neue Visionen und Triume.

In einer Filmreihe, die die Uber-
schrift «Kiss my Butterfly - Von Hip-
pies, (Drogen-)Freaks und Blumenkin-
dern» trigt, liefert das Ziircher Kino
Xenix im Juli und August reichhaltiges
Anschauungsmaterial zum umstrit-
tenen Jubildum. Natiirlich kommt das
iiber zwanzig Werke umfassende Pro-
gramm dabei nicht um gewisse Titel
und Namen herum, die der Zeit ihren
Kultstatus aufdriickten. Dazu gehéren
etwa Dennis Hoppers Roadmovie EASY
RIDER (1969), das zum Inbegriff von
New Hollywood werden sollte; Michael
Wadleighs «Woodstock»-Dokumenta-
tion (1969/70), in der sich der Mythos
von Love & Peace exemplarisch mani-
festierte; Michelangelo Antonionis visio-
ndres Aufbruchs- und Apokalypsedra-
ma ZABRISKIE POINT (1969/70) oder
das Musical HAIR (1978[79), mit dem
Milos Forman der Bewegung zehn Jahre
spdter eine buntscheckige Hommage
schuf.

Die Filme zeugen aus heutiger
Sicht nicht nur vom ungestiimen, dem
Uberflug zugeneigten Ausbruch einer
rebellierenden Jugend; sie deuten auch
an, dass neben der musikalischen Revo-
lution - man denkt an Pink Floyd, The

.
.
.
.
-
.

PSYCH-OUT
Regie: Richard Rush

Doors, Janis Joplin oder Jimmy Hen-
drix -, mit der die Hippiezeit in der
Riickschau vor allem konnotiert wird,
sich durchaus auch filmische Neuorien-
tierungen anbahnten. So brachten et-
wa Albert und David Maysles (GIMME
SHELTER) in diesen Jahren das Direct
Cinema zu einem Hohepunkt, zaghaft
zeigten sich in den USA zudem Abkehr-
bewegungen vom Produzentensystem,
die in den spiten Sechziger- und frii-
hen Siebzigerjahren in New Hollywood
gipfeln sollten; ganz abgesehen davon,
dass in Frankreich die Exponenten der
Nouvelle Vague, Truffaut, Godard und
all die andern, sowie das Cinéma vérité
fiir Furore sorgten.

Neben diesen Musts ladt das Xenix
diesen Sommer aber auch zur (Wieder-)
Entdeckung einiger Raritdten ein, die
der Flower-Power-Bewegung damals
schon mit Skepsis begegneten. Die
einen, indem sie wie der Newcomer Bar-
bet Schroeder im Drogendrama MORE
(1969) die psychedelische Weltflucht ih-
rer Protagonisten mit dem moralischen
Zeigefinger kommentierten; die andern,
indem sie die gesellschaftlichen Ideale
der Blumenkinder mit einer schmun-
zelnden bis satirischen Uberzeichnung
bedachten. Einige Produktionen, die
im Gros erfrischend frei von einem phi-
losophisch-politischen Uberbau sind,
mogen in ihrer traditionellen Mach-
art zwar kommerzielle Ausschlach-
tungen des Hippietums sein (wie der
Performancekiinstler und Musiker Die-
ter Meier als Zeitzeuge im Einleitungs-
text des Xenix-Programmheftes kri-
tisch ausfiihrt). Sie bieten aus Sicht der
Nachgeborenen aber auch eine erhel-
lende, amiisante Begegnung mit Ver-
satzstiicken der Flower Power-Kultur.

So wartet etwa die Tragikomddie
PSYCH-OUT (1967/68) von Richard Rush
mit einer tiberraschenden Glanzrolle
des jungen Jack Nicholson auf. Der Star,
der vorher vor allem in Fernsehrollen
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ILOVE YOU,
ALICE B. TOKLAS
Regie: Hy Averback

zu sehen war, gibt im Film ein taubes,
junges Landei, das in San Francisco sei-
nen freakigen Bruder sucht, einen char-
mant-verschlagenen Gitarristen. Das
Instantpaar huldigt der freien Liebe in
einem Dekor, dessen psychedelische
Farben, Muster und Lichtkonzepte
gleichermassen die Kunst Vasarelys
wie den Kommunengroove der Epo-
che auferstehen lassen; unnétig zu sa-
gen, dass Hasch und LSD im (Liebes-)
Spiel immer mit dabei sind. Hy Aver-
back anderseits ldsst in I LOVE YOU,
ALICE B. TOKLAS (1968) den verkorks-
ten Peter Sellers mit Hilfe einer Hasch-
Brownies servierenden, leichtbekleide-
ten Schénheit vom spiessigen Anwalt
zum Hippie in Reinform mutieren. Mit
Mihne, baumelnder Halskette und
wucherndem Brusthaar ereilt ihn am
Schluss der tiberdrehten Komddie, in-
mitten einer abgedrifteten Partygesell-
schaft, die Selbsterkenntnis: «Ich bin
so hip, dass es weh tut».

Die ironische Brechung, die hier
anklingt, am konsequentesten umge-
setzt hat aber wohl Christian Marquand
in CANDY (1968). In bitterbdser Art und
Weise rechnet der Film, der iiber ein
einmaliges Schauspieleraufgebot ver-
fiigt - neben Richard Burton sind unter
anderen Walter Matthau, Ringo Starr,
James Coburn und Marlon Brando zu
sehen - mit einer Jugendkultur ab, die
ihr Heil in der freien Liebe, dem unbe-
kiimmerten Drogenrausch, der Vereh-
rung indischer Gurus - und iiberhaupt
im Obskuren und Transzendenten -
suchte. Simtliche Autorititsfiguren,
seien sie bourgeoiser oder proleta-
rischer Abstammung, bekommen ihr
Fett weg: Der Vater der Protagonistin -
ein verklemmter Lehrer -, der faustisch
inspirierte Dichter, der glutiugige me-
xikanische Girtner, der irre US-Armee-
Offizier, der perverse Herzchirurg und
der durchgeknallte Guru. Die als Sof-
ties getarnten Machos haben allesamt

CANDY
Regie: Christian Marquand

nur eines im Sinn: das blonde, leicht-
geschiirzte Dummchen Candy, das sei-
nerseits ein weibliches Stereotyp der
Zeit darstellt, moglichst schnell flach-
zulegen.

In Marquands Satire, die bei Er-
scheinen als geschmacklos abgekanzelt
wurde, findet sich sozusagen die Es-
senz der Hippiefilmreihe: Verpackt in
die leicht bekémmliche Form der Komé-
die, bringen die Filme einerseits die
Selbsttiuschungen und Verlogenheiten
der Flower-Power-Generation ans Tages-
licht; es geht um sexuelle Doppelmo-
ral und traditionelle Rollenmuster. So-
gar als Produkte des «Summer of Love»
ist ihnen anderseits eine hellsichtige
Ambivalenz eigen. Wihrend an der
visuellen Oberfliche schrille Bunt-
heit und Lebensfreude herrschen, die
sich in Outfits, Tapeten oder der blu-
migen Bemalung der VW-Busse dussert,
schwingt in den Plots, vor allem in den
Geschichten um den Drogenkonsum
und seine Auswirkungen auf das Indi-
viduum, immer auch die Gefahr des
Absturzes mit. Das gerade macht die-
se Fiktionen heute zu spannenden Zeit-
dokumenten: Es ist die Fragilitit des
Lebensentwurfs der Achtundsechziger,
die in den tiberzeichneten Figuren, Sze-
narien und Dekors implizit zum Aus-
druck kommt.

Nicole Hess

Die Reihe «Kiss my Butterfly - von Hippies,
(Drogen-) Freaks und Blumenkindern»

wird am 10. Juli um 19.30 Uhr mit D. A. Penne-
bakers Dokumentarfilm MONTEREY POP
(1967) erdffnet und dauert bis Ende August.

Kino Xenix, Kanzleistrasse 56, 8026 Ziirich,
www.xenix.ch



n FILMBULLETIN 5.08 KURZ BELICHTET

Poesie der Verwandlung

us y

Zeichnung fiir LE VOYAGE
DANS LA LUNE

Dem heutigen Publikum das
Stummfilmerbe nahezubringen, ist oft
eine Wette gegen Lethargie und Des-
interesse. Wenn man ihm Ereignischa-
rakter verleiht - als Festival, als Gala-
Auffithrung mit Orchesterbegleitung -,
gelingt es mitunter, eine ermutigende
Zuschauermenge mit auf eine Zeitrei-
se zu nehmen, deren Ertrag diese zuvor
womdglich unterschitzt hat. In jedem
Fall verlangt es eine grosse Vermitt-
lungsarbeit. Die Cinématheque fran-
caise schldgt in diesen Monaten den Bo-
gen zuriick zu den Anfingen des Kinos
und erweist dessen erstem Magier ihre
Reverenz: George Mélies.

Eine kleine Utopie soll dabei Rea-
litit werden: Die Gemeinschaft aller
Zuschauergenerationen, die sich im
aktuellen Kinobetrieb kaum mehr her-
stellen lasst, soll begriindet werden in
eintrachtigem Staunen. Dass dieses
Staunen heute nicht mehr naiv, son-
dern kundig ist, hat die Cinématheque
klug bedacht. Ihr Konzept der filmhis-
torischen Vermittlung ist derart fiir-
sorglich und umfassend, dass selbst
wohl blasierte Sinne sich dem anti-
quierten Zauber von Méliés kaum ent-
ziehen konnen.

Zwischen diesem Hexenmeister
des Kinos und der Cinématheque be-
steht eine enge Beziehung, die bis in
deren Anfangszeit zuriickreicht. Lei-
denschaftlich bemiihte sich ihr Griin-
der Henri Langlois in den letzten Le-
bensjahren von Mélies um dessen Wie-
derentdeckung, sammelte weltweit
Filmkopien, Zeichnungen, Kostiime,
Automaten und Requisiten. Vor vier
Jahren vermachte dessen Enkelin Ma-
deleine Malthete-Méliés der Institution
ihre eigene, siebenhundert Stiicke um-
fassende Sammlung. Angesichts der
Schitze, mit denen man seither prun-
ken kann, verwundert es, wie beschei-
den die Ausstellung wirkt, mit der die

LES 400 FARCES DU DIABLE

Cinématheque nun den siebzigsten
Todestag des Filmpioniers begeht.

Der Parcours durch sein Leben
und Werk umfasst gerade einmal drei
Riume. Vor sechs Jahren haben die Ku-
ratoren, Laurent Mannoni und Mélies’
Urenkel Jacques Malthete, bereits ei-
ne weit umfangreichere Schau konzi-
piert, die in den Ausstellungsriumen
der Elektrizititsgesellschaft EDF in
Paris zu sehen war. Hier wie dort lei-
ten sie dessen filmische Feerien aus der
Leidenschaft der Belle Epoque fiir das
Bithnenspektakel her. Sie stellen ihn
als Karikaturisten vor und rekonstru-
ieren Zaubertricks, die er im legendi-
ren Théitre Robert-Houdin vorfiihrte.
Das neue Medium faszinierte den Sohn
eines Schuhfabrikanten augenblick-
lich. Am 28. Dezember 1895 wohnte er
der ersten Filmvorfithrung der Briider
Lumiére im Pariser Grand Café bei, im
darauffolgenden April fiihrte er ihre
Filme in seinem Theater vor und mach-
te einen Monat spiter in seinem Garten
bereits selbst erste Aufnahmen. Seine
frithen Filme waren noch ganz der Dra-
maturgie seiner Bithnenauftritte ver-
haftet: Requisiten verschwinden oder
verwandeln sich nicht einfach - auch
auf der Leinwand bedarf es noch der In-
tervention eines Magiers, der selbstge-
wiss sein Publikum adressiert. Rasch
sollten Stopptricks und Doppelbelich-
tungen diesem Poeten der Verwandlung
ungeahnte filmische Moglichkeiten er-
offnen.

Er baute in Montreuil das erste
Filmstudio tiberhaupt, durch dessen
virtuelle Rekonstruktion die Ausstel-
lungsbesucher nun flanieren kénnen.
Immer aufwendiger produzierte er dort
seine Filme. Bald erzihlten sie von Rei-
sen an ferne, imaginire Orte. Die mo-
derne Technologie geht in ihnen ein
Biindnis mit der Sehnsucht der Zu-
schauer nach dem Fantastischen und
der Exotik ein. Als sich das Publikum

LUHOMME A LA TETE
DE CAOUTCHOUC

am Realismus der Briider Lumiére satt
gesehen hatte, errangen Mélies’ Phan-
tasien weltweit eine immense Populari-
tit und wurden schamlos plagiiert. An-
fang der zehner Jahre waren sie jedoch
bereits zu statisch fiir den Geschmack
des Publikums; DIE EROBERUNG DES
poLs sollte 1911 sein Schwanengesang
werden. Briisk bricht hier die Ausstel-
lung ab, ein kurzer Epilog ist Mélies’
letzten Lebensjahren gewidmet, die er
als Spielzeughindler im Bahnhof Mont-
parnasse zubrachte und seine verloren
geglaubten Filme mit dem Zeichenstift
rekonstruierte.

Man ist versucht, die Ausstellung
als blossen Vorwand zu betrachten, ei-
nen catalogue raisonné der Sammlung
und simtlicher Filme herauszugeben.
Dieser ist vorziiglich ediert: als pracht-
voller Bildband, dessen Schauwerte die
wissenschaftliche Prizision nicht kom-
promittieren. Allerdings ist die Aus-
stellung das Gravitationszentrum eines
Rahmenprogrammes von bewunderns-
wertem pidagogischem Furor. Sonn-
tags fiihrt ein Geschichtenerzihler jun-
ge Besucher durch die Schau, Filmpro-
gramme werden konzertant begleitet,
auch das Erbe ist zu erkunden, das Mé-
liés in Filmen von Michael Powell, Terry
Gilliam und Hayao Miyazaki hinterlas-
sen hat. Workshops fiir Sechs- bis Acht-
jahrige holen die zweifache Faszination
ein, die das Fantastische heute besitzt:
die Bereitschaft, sich den Illusionen an-
zuvertrauen, und die Wissbegier, ihre
Herstellung zu durchschauen.

Gerhard Midding

«Meélies, magicien du cinéma» ist von der Ciné-
matheéque francaise als Erginzung der Dauer-
ausstellung konzipiert und wird mindestens ein
Jahr lang laufen. Der schwergewichtige Katalog
ist bei den Editions de La Martinére erschienen
(360 Seiten, 49 €).

Vom Schonen
und Nitzlichen

CINEMA

sty

«Zum ersten Mal widmet sich
CINEMA einem Adjektiv», erfihrt man
im Editorial der mittlerweile 53. Ausga-
be des Filmjahrbuches. Und da es sich
um ein Schweizer Filmjahrbuch han-
delt, wird beim Thema - Schénheit -
auch die Schonheit der Schweizer Ber-
ge einer Untersuchung fiir wert befun-
den, handelt es sich doch, nicht zuletzt
dank ihrer Ablichtung in friitheren Hei-
matfilmen, um eine «suspekte Schén-
heit» (so der Titel des Aufsatzes von
Marcy Goldberg). Die Oberfliche und
was sich dahinter verbirgt, das kehrt
immer wieder in den Beitrigen, sei es
zum Phinomen der Cheerleader auf
der Leinwand oder dem «dunklen Ur-
sprung der Schénheitschirurgie», auf
den die Fernsehserie «Nip/Tuck» ver-
weist. In den kurzen Miniaturen, der
Beschreibung von filmischen Momen-
ten, die zum festen Bestandteil des
Jahrbuches geworden sind, dagegen
wird die Schonheit gefeiert, so erfah-
ren wir, was fiir die Filmemacherin An-
drea Staka «der sinnlichste Nacken ist»,
den sie aus einem Film kennt (er gehért
Margarita Terechowa in Tarkowskis
SERKALO). Héchst kurzweilig ist ein
Beitrag iiber Gewichtszu- und -abnah-
me als extreme Form des Method Ac-
ting geworden - wer weiss schon, dass
Vincent D’Onofrio fiir Kubricks EYES
WIDE SHUT 5 Kilo mehr zunahm als
Robert De Niro fiir seine Rolle als geal-
terter Boxer in RAGING BULL (35 zu 30).
Auf der anderen Seite steht Christian
Bale mit minus 32 Kilo fiir THE MACHI-
N1ST ziemlich einsam da.

Neben Aufsitzen und Miniatu-
ren gibt es diesmal auch einen Mono-
log aus einem Theaterstiick und einen
Bildessay - drgerlich aber, wenn beim
letzten Bild der Falz genau durch des-
sen Zentrum geht. Die Durchsicht des
Schweizer Filmschaffens 2006/07 am
Ende des Bandes ergibt im Ubrigen,
dass der Schweizer Dokumentarfilm
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im deutschen Kino derzeit weitaus bes-
ser reprasentiert ist als der Spielfilm.

Diesmal keine Kritik an Fehlernim
Detail, die sind bei der hier verarbeite-
ten Datenmenge wohl unausweichlich

- vielleicht nur der Wunsch, verscho-
bene Starttermine kiinftig zur Kenntnis
zu nehmen. Die jihrliche Ausgabe des
«Lexikons des internationalen Films»
ist - auch im internationalen Vergleich

- schon eine imposante Leistung: durch
den Umfang der erfassten Produktio-
nen, aber auch durch die Kontinuitit
des Erscheinens (immerhin gab es zeit-
weise gleich drei Filmjahrbiicher).

Dabei ist die Publikation durch
zwei Ergidnzungen in den letzten Jahren
zusitzlich zum Lesebuch geworden.
Zum einen durch das «Brevier des Ver-
bandes der deutschen Filmkritik e.V.»,
dessen Texte diesmal direkt ankniip-
fen an die vorangegangene Ausgabe:
es geht um die Rolle der Filmkritik, an-
gestossen durch eine Polemik, die der
Filmproduzent Giinter Rohrbach An-
fang 2007 im «Spiegel» verdffentlichte.
Dazu werden die Referate und Diskus-
sionsbeitrage einer Podiumsdiskussion
dokumentiert, die im Mai vergangenen
Jahres in der Berliner «Akademie der
Kiinste» stattfand. Die andere von mir
geschitzte Rubrik ist die Vorstellung
herausragender DVD-Editionen, die in
der Flut der Neu- und Wiederversffent-
lichungen schon mal untergehen.

Dariiber hinaus enthilt die dies-
jdhrige Ausgabe eine CD mit einem
Gesamtregister der Jahre 2000-2007.
(Original- und deutsche Titel, Perso-
nenverzeichnis aller in den Stablisten
Genannten).

Frank Arnold

Filmjahr 200;. Lexikon des internationalen
Films. Marburg, Schiiren Verlag, 2008. 636 S.
Fr.38.40, € 19.90

Cinema 53: Schon. Marburg, Schiiren Verlag,
2008.205S.,Fr38.-;€ 22.-

Ein Knall aufs Auge,
einer um die Ohren

: p—
Visual e

Filmbilder
als'dem Computer SESEG—_—_—

Die Studien von Barbara Fliickiger
zeichnen sich durch eine klare Vorliebe
fiirs selbstiiberpriifte und -gewichtete
Detail aus. Entsprechend meiden ihre
akribischen Untersuchungen alle Ver-
allgemeinerungen und Spekulationen,
besonders solche von dsthetischer Art.
Abenteuerliche Analogien und tber-
stiirzte Schlussfolgerungen werden
umgangen, und das schliesst alle Er-
wartungen von nahendem Heil oder
drohendem Unheil ein.

«Sound Design - Die virtuelle
Klangwelt des Films» und, jetzt nachge-
reicht, «Visual Effects - Filmbilder aus
dem Computer» sind zwei Schriften,
die einander so sehr bedingen wie er-
ginzen. Nacheinander beleuchten sie
den Ton, dann das Bild unter dem rapid
steigenden und stindig wechselnden
Einfluss der Digitalisierung, und zwar
tun sie es jeweils von der technischen
wie von der kiinstlerischen Seite her.
Die Reihenfolge, in der die beiden Bin-
de mit einem Abstand von sieben Jah-
ren ver6ffentlicht worden sind, ergab
sich aus rein praktischen Umstinden.

Plus que ca change ...

Alles geht vor sich, ohne dass
die Verfasserin auch nur daran dichte,
Audio und Video zusammenzufassen,
sei’s unter einem Titel, sei’s unter einer
einzigen Vorstellung. Demnach wird
auch keine der zwei Disziplinen iiber
die andere gehoben. Die Techniken
sind bis in die praktischen Einzelheiten
beschrieben. Von «Physikalischen As-
pekten der Raumreprisentation» ist
da die Rede, von «Figur-Umwelt-Rela-
tion» und von «Generalisierung versus
Dichotomisierung». Beim Bild behan-
deln die Kapitel «Prozedurale Anima-
tion», «Motion Capturing» oder «Com-
positing». Dennoch versucht die Auto-
rin keinesfalls, sich in Fachjargon um
seiner selbst willen zu tiben oder in die
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jeweiligen Moglichkeiten mehr hinein-
zugeheimnissen, als in ihnen drin ste-
cken kann.

Das ideale Produkt solcher Ver-
fahren, die oftmals noch analog-digi-
tal gemischt sind, wiren Bilder und T6-
ne, denen sich nichts davon anmerken
liesse, dass sie aus einer Bearbeitung
von eben der Art hervorgegangen sind,
und auch nichts davon, dass sie manch-
mal der blanken Leere, dem abstrak-
ten Bildschirm zu verdanken sind. Auf
vergleichbare Weise entsteht der Text
eines Schriftstellers auf dem weissen
Blatt oder ein gemaltes Bild auf der un-
beriihrten Leinwand. Und dhnlich war
die klassische Hollywood-Bildmontage
darauf aus, sich so verstohlen wie mog-
lich unsichtbar zu machen.

Barbara Fliickiger verfiigt zwei-
fellos iiber die praxisgeschirfte Wahr-
nehmung einer schreibenden Techni-
kerin. Und sollte sie da einmal selber
nichts mehr sehen oder héren, versi-
chert sie, von der digital abgestiitzten
Entstehungsweise eines Films, dann sei
etwas erreicht. Es wire gewiss alles auf
anderm Weg herbeigefiihrt als bis da-
hin, und es wire eben doch im Resultat
kaum wirklich verschieden. Auch los-
gelost von Bildstreifen und Tonband
bliebe der Film wesentlich das, was er
war und ist. Seine Zukunft lige weder
schon hinter ihm, heisst das, noch hat-
te er sie erst vor sich.

... plus c'est la méme chose

Allerdings, einem solchen Be-
fund und Postulat, um nicht von einem
frommen Wunsch zu reden, entspricht
nun der tatsdchliche state of the art kei-
neswegs, und ob es jemals der Fall sein
wird, diirfte sich noch eine Weile lang
fragen. Zu oft verkriimmen, verdre-
hen und verschachteln digitale Verfah-
ren den Raum von Ton und Bild zu selt-
samen Dimensionen. Sie wirken, als

wiren sie weder von dieser noch von
einer andern Welt, sondern nihmen
im besten Fall falsch abgesteckte, im
schlimmsten ganz einfach monstrése
Ausmasse an.

Mehr noch, anhaltend grassiert
die Tendenz, dem Zuschauer so vieles
aufs Auge und um die Ohren zu knallen,
das kein Ding der Moglichkeit darstellt.
Doch geschieht es nur, um zu demons-
trieren, wie dank der neuesten Tera-Ka-
pazititen und maximalen Aufldsungen
der Anschein jener Uberwirklichkeit
entsteht, die just das Unmdégliche mog-
lich erscheinen lisst, das mindestens
in der Illusion. Oder, wie es dann wohl
heissen muss: virtuell, sofern inzwi-
schen noch zu ermitteln ist, was diese
abgestiirzte Vokabel bedeutet.

Mit andern Worten, das digitale
Kino scheint anhaltend pubertir in den
ausserirdischen Zauber der eigenen Ef-
fekte verknallt zu sein. Es sitzt in seiner
Virtualitit fest und ist nicht ganz wie-
der diesseits von jenseits angekommen:
auf jenem Planeten der Affen, der im-
mer schon der Heimathafen war fiir al-
le Spritzfahrten entlang der Lichtjahre
und Milchstrassen. Wahrsager freilich
gibt’s genug, besonders solche, die wis-
sen wollen: alles in den Filmen, was das
letzte Uberbleibsel Greifbarkeit nicht
schon abgestreift hat, wird bald auch
diesen jaimmerlichen Rest irdischer
Bodenhaftung loswerden wollen. Und
wir werden munter wie die Kinder tutti
quanti durch die Metagalaxien der Fanta-
sy schlingern, auf den Spuren von: E.T.

Plus que ¢a change, wiirden die
Franzosen philosophisch antworten,
plus c’est la méme chose. Inzwischen ist
und bleibt die Position Barbara Fliicki-
gers stets die pragmatisch tiberlegte: on
verrad.

Pierre Lachat

Barbara Fliickiger: Visual Effects. Filmbilder
aus dem Computer. Marburg, Schiiren Verlag,
Ziircher Filmstudien Band 18, 2008. 528 S.
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Zukunft oder Ende des Kinos?

Das digitale Kino wird nun schon
seit geraumer Zeit beschworen, doch
nach wie vor ist unklar, was damit
eigentlich gemeint ist, denn die Digi-
talisierung der Filmtechnik vollzieht
sich auf unterschiedlichen, keineswegs
zwangsldufig miteinander verbunde-
nen Ebenen im Produktions- und Ver-
wertungsprozess und ist auch verschie-
den weit fortgeschritten. Die Frage
nach der Wirkung digitaler Kreaturen
auf den Zuschauer etwa hat wenig mit
dem Themenkomplex des digitalen
Vertriebs zu tun. Eine genauere Ana-
lyse dieser verschiedenen Prozesse ist
also dringend nétig. Steht «the end of
the reel world», wie der Sammelband
«Zukunft Kino» sinnigerweise im Un-
tertitel heisst, kurz bevor, sind wir tat-
sichlich Zeugen einer medialen Revo-
lution? Herausgeberin Daniela Kloock
beklagt, dass diese Fragen bislang nur
innerhalb eines kleinen Fachkreises er-
ortert wiirden, und méchte die Diskus-
sion mit ihrem Buch 6ffnen.

Der iusserst aufwendig gestal-
tete, reichlich bebilderte Band ist in
sechs Teile gegliedert: Der erste Teil
widmet sich der Geschichte der Film-
technik bis zu und mit ihren digitalen
Spielarten, Teil zwei sehr allgemein
der «Lust zu schauen», also der grund-
sdtzlichen Frage nach der Faszination
des Mediums Film. Teil drei fragt un-
ter dem Titel «Der Bruch in der Wahr-
nehmung» nach verinderten Wahr-
nehmungsweisen angesichts der tech-
nischen Umwilzungen, wihrend Teil
vier die oft beschworenen Gemein-
samkeiten zwischen Film und Compu-
terspielen untersucht. Der fiinfte Teil
nimmt dann den Zuschauer ins Visier
und damit die Frage, wie sich das Kino
als Erlebnisort verandert. Schliesslich
kommen, wohl auch im Sinne einer
Ausweitung der Diskussion iiber den
rein wissenschaftlichen Rahmen hin-
aus, verschiedene Praktiker wie die Re-

gisseure Edgar Reitz und Tom Tykwer
oder der Kameramann Benedict Neuen-
fels zu Wort.

«Zukunft Kino» steckt also einen
weiten Rahmen ab; aber obwohl die
iiber zwanzig Texte ein breites Spek-
trum an Zugingen, Ideen und Ein-
sichten erwarten liessen, wirkt das
Buch als Ganzes doch ein wenig be-
schrankt. Dies hat verschiedene Griin-
de: So wird die Zukunft des Kinos still-
schweigend auf die Zukunft des Spiel-
films reduziert. Dokumentarfilme, in
denen digitale Kameras momentan
noch viel dominanter sind als in der
Spiefilmproduktion, werden kaum er-
wihnt. Dies ist umso gravierender, als
mit der Digitaltechnik doch oft ein Ver-
lust an Authentizitit, Echtheit, Leben-
digkeit assoziiert wird. Dass die DV-
Technik fiir den Dokumentarfilm aber
genau den umgekehrten Effekt haben
kann, dass die Handlichkeit der Kame-
ras und die tiefen Kosten des Filmmate-
rials es dem Dokumentarfilmer ermog-
lichen kénnen, ndher und ldnger an sei-
nem Gegenstand dranzubleiben, wird
kaum erwihnt.

Ausserdem scheinen viele der Au-
torinnen und Autoren ganz im Banne
der grossen Hollywood-Blockbuster
und ihren digitalen Geschdpfen zu ste-
hen. Immer wieder werden JURASSIC
PARK (1993), THE MATRIX (1999) oder
KING KONG (2005) als Beispiele fiir das
digitale Kino bemiiht. Dabei beschrankt
sich die Digitalisierung der Postpro-
duktion aber keineswegs nur auf de-
ren spektakuldrsten Aspekt - die Com-
puter Generated Images CGI -, viel umfas-
sender ist der Vormarsch der Computer
im Bereich des Schnitts: Nonlineare
Schnittsysteme haben analoge Schnei-
detische - gerade auch im Low-Bud-
get-Bereich - fast véllig verdringt.
Auch kommen CGIs nicht ausschliess-
lich in der Gestalt von Dinosauriern
und Riesenaffen daher. So nutzte Mar-
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tin Scorsese in THE AVIATOR (2004)

digitale Tricktechnik, um die Asthetik
vergangener Filmepochen zu imitie-
ren, und in Science-Fiction- und Fanta-
sy-Filmen wird hiufig «digitales Korn»
eingerechnet. Beide Phinomene wer-
den in «Zukunft Kino» allenfalls am

Rande erwdhnt, dabei stehen gerade die-
se Entwicklungen - aber auch die Dog-
ma-Asthetik - in krassem Widerspruch

zur oft konstatierten Glitte des digi-
talen Bilds, zu dem, was Neuenfels

einen Mangel an «Spirit» nennt. Es

bleibt die Frage, ob die regelmissig be-
klagte Seelenlosigkeit zeitgendssischer
Hollywood-Blockbuster wirklich pri-
mir von der zugrunde liegenden Tech-
nik, der Ontologie des digitalen Bilds,
das eben nicht mehr indexikalisch auf
eine vorfilmische Realitit verweist, ab-
hingt, oder ob nicht die Filmasthetik
entscheidet, wie Herbert Schwaab in sei-
nem Beitrag vermutet. Tom Tykwer, der
sich wie die meisten Praktiker im Inter-
viewteil wohltuend niichtern dussert,
vertritt diesen Standpunkt dezidiert:

Die digitale Technik bringe eine qua-
litative Veranderung, aber letztlich ge-
he es hier nur um Werkzeuge, und ent-
scheidend sei nach wie vor, wer diese zu

welchem Zwecke verwende.

Es ist bezeichnend, dass die Filme-
macher, die selbst Teil des beschriebe-
nen Umbruchs sind, diesen als weitaus
weniger dramatisch wahrnehmen als
einige der Autoren. Edgar Reitz sieht in
der Digitaltechnik vor allem die Még-
lichkeit, mit deutlich kleineren Crews
und folglich auch geringerem finan-
ziellem Aufwand zu drehen. Und zu der
von Peter Greenaway im Buch geforder-
ten Neuerfindung des Films als digitale
Malerei, die sich ebenso der Tyrannei
des Textes wie der der Schauspieler ent-
zieht, meint Tykwer trocken: «Wenn
das Kino sich wirklich verindert und
neu erfunden wird, dann wird es nicht
mehr Kino sein, oder?»

Tykwers Aussage gilt auch fiir die
oft gehérte Behauptung, dass das Com-
putergame dabei sei, den Film als «Leit-
medium» abzulésen und mannigfal-
tige Synergien mit diesem einzugehen.
Doch auch hier scheint der Umbruch
nicht so fundamental wie oft sugge-
riert: «Die Vermischung zwischen Spie-
len und Filmen findet primar auf einer
vermarktungstechnischen Ebene statt
und betrifft nicht zwangsliufig auch
Funktion und Mechanismus des Kon-
sums», hilt Tobias Moorstedt dazu fest.
Interessant in diesem Zusammenhang
auch der Artikel von Karin Wehn tiber
eine noch relativ junge Szene, die Game-
Engines, also jenen Teil von Computer-
spielen, der die eigentliche “Welt” ent-
wirft, nutzt, um Filme zu drehen. Nicht
nur dient hier die Digitaltechnik ein-
mal mehr dazu, kostengiinstig ausge-
wachsene Filme zu realisieren; aus den
Beschreibungen, wie die Produzenten
der Machinimas - so die Bezeich-
nung dieser neuen Filmform - die Pro-
gramme austricksen, damit diese nicht
«zu intelligent» und zu eigenméchtig
agieren, sondern sich «ans Script hal-
ten», wird deutlich, dass die beiden
Medien sich zwar gegenseitig beein-
flussen mogen, letztlich aber doch weit
auseinander liegen: Was fiir Spiele state
of the art ist - méglichst autonom agie-
rende Figuren -, wird fiir den Filmema-
cher zum Stérfaktor. Momentan belie-
fern sich die beiden Medien wohl vor
allem gegenseitig mit Rohmaterial. Die
Zukunft des Kinos scheint also vorerst
doch nicht das Ende des Kinos zu sein,
wie wir es kennen.

Simon Spiegel

Daniela Kloock (Herausgeberin): Zukunft Kino.
The End of the Reel World. Marburg, Schiiren
Verlag, 2008.348 S. Fr. 82.90, € 49.-
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2-DISC SPECIAL EDITION

Hamlet

Solche Verehrung méchte man so
manchen Filmen wiinschen: Im Inter-
net hatte man iiber Jahre eine Home-
page eingerichtet, mit dem einzigen
Zweck, offentlich auf die DVD-Ver-
offentlichung von Kenneth Branaghs
HAMLET von 1996 zu dringen. Kiirz-
lich hatten die Studioverantwortlichen
ein Einsehen, und so ist der Mammut-
film nun als Special Edition erhiltlich.
Dabei lassen bereits die Eckdaten das
Werk als opus magnum erkennen: im
seltenen yomm-Format gedreht, mit
dem kompletten Shakespeare-Text, ge-
spielt und vorgetragen vom Who-is-
who der Film- und Theaterbranche.
Von Derek Jacobi und Kate Winslet iiber
Charlton Heston und Julie Christie bis
Jack Lemmon und Gérard Depardieu - sie
alle sind mit mehr oder weniger gros-
sem Part mit dabei. Grosse Filmkunst
ist dabei allerdings nicht entstanden,
denn dem Bild wird nie genug Raum
gelassen, um sich von seiner bloss il-
lustrativen Funktion zu emanzipie-
ren. Faszinierend ist das Ganze gleich-
wohl, weil hier getan wird, was nie eine
Verfilmung und kaum je eine Biithnen-
inszenierung gewagt hat: das beriihm-
teste Stiick der Welt ungebindigt in sei-
ner ganzen komplexen Uberfiille und
Widerspriichlichkeit auf den Zuschau-
er loszulassen. Das ist iiberwiltigend,
allen Mingeln zum Trotz.
HAMLET GB/USA 1996. Region: 2. Bildfor-
mat:16:9; Sprachen: Deutsch (Dolby Digital 2.0),

Englisch (Dolby Digital 5.1). Untertitel: D, E.
Vertrieb: Warner Home Video

Charley Varrick

Filmarchivar, Chef der Montage-
abteilung bei den Warner Studios, Se-
cond Unit Director von Legenden wie
Michael Curtiz und Raoul Walsh - Don
Siegel hat das Filmhandwerk von Grund
auf erlernt. Die Kritik nannte den Regis-
seur denn auch mit Vorliebe einen Rou-

WALTER MATTRAU
N EDE LN YO
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tinier - als ob das ein Schimpfwort wi-
re. An seinem CHARLEY VARRICK von
1973 ldsst sich freilich zeigen, dass Rou-
tine sich erst einstellt, wenn man Meis-
terschaft erreicht hat. Auch der Gang-
ster Charley Varrick, der Protagonist
des Films, ist ein Routinier. Selbst als er
bei einem grossen Bankiiberfall in New
Mexico die Frau verliert und merken
muss, dass die Beute Mafiageld ist, ver-
liert er niemals seine stoische Ruhe. So
cool wie der Protagonist, so distanziert
ist der Blick, mit dem Don Siegel ihm
von einem (vermeintlichen) Showdown
zum andern folgt. Doch was Figur und
Regisseur an Empathie vermissen las-
sen, das hat der Zuschauer beizusteu-
ern. Gerade weil der Film so unaufge-
regt bleibt, versetzt er den Betrachter
in helle Aufregung, und dessen Sym-
pathien gehoren ganz dem hartgesot-
tenen Varrick, gerade weil dieser von
niemandem Sympathien erwartet. Don
Siegel ist damit einer seiner besten
Filme gelungen: Schnérkellos und oh-
ne Gefiihlsduselei, direkt und unwider-
stehlich wie ein Faustschlag.

DER GROSSE COUP USA 1973. Region: 2. Bild-
format:16:9 (anamorph); Sound: Dolby Digital

Mono; Sprachen: D, E; Untertitel: D. Vertrieb:
e-m-s.

Rififi

Geboren wurde Jules Dassin in
Middletown, Connecticut. Gleichwohl
hielten die meisten den kiirzlich ver-
storbenen Regisseur fiir einen Franzo-
sen. Der Grund dafiir diirfte nicht nur
sein Name gewesen sein, sondern vor
allem auch, dass er dem franzésischen
Kino einen seiner besten Filme ge-
schenkt hat: Mit DU RIFIFI CHEZ LES
HOMMES exportierte Dassin das Genre
des film noir, welches er mit Titeln wie
BRUTE FORCE oder NIGHT AND THE
cITy massgeblich mitdefiniert hatte,
nach Europa.
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BESTE REGIE
CANNES LA FESTIVAL 1955

Die Geschichte um den riicksichts-
losen Dieb Tony gibt wenig her fiir
Nacherzihlungen: Der Safe eines Juwe-
liergeschifts soll geknackt werden. Der
Ganove versammelt dazu seine Spiess-
gesellen und muss spiter fiir deren Feh-
ler zahlen. Hohepunkt des Films ist in-
des die Ausfithrung des Uberfalls. Diese
Sequenz hat Filmgeschichte geschrie-
ben: iiber eine halbe Stunde lang sieht
man den Dieben bei ihrer Arbeit zu -
eine schweisstreibende Angelegenheit
auch fir den Betrachter im Kinosessel.
Dassin war sich der enormen Wucht
dieser Szene so sicher, dass er sowohl
auf Dialoge wie auf Musik verzichtete.
Doch das Fehlen dieser tiblichen Emo-
tionsverstdrker machte den Suspense
der Szene nur noch intensiver: weil auf
der Tonspur kaum etwas zu héren ist,
halt das Publikum auch heute noch un-
weigerlich den Atem an.

Die vorliegende DVD prisentiert
den Film erstmals in ungekiirzter Origi-
nallinge. Leider fehlen die deutschen
Untertitel, und auch die digitale Restau-
rierung vermag nicht recht zu befriedi-
gen. Schmerzhafte Mingel bei einem
Film, von dem Frangois Truffaut gesagt
hat: «Aus dem schlechtesten “schwar-
zen” Roman, der mir je untergekom-
men ist, hat Jules Dassin den besten
film noir gemacht, den ich je gesehen
habe.»

RIFIFI F1954. Region: 2. Bildformat: 4:3; Sound:
Dolby Digital 2.0; Sprache: D, F. Verleih: ufa

Film & Psychoanalyse

Filmwissenschaft mit psychoana-
lytischen Werkzeugen zu betreiben gilt
spitestens seit Ende der Achtziger Jah-
ren als passé. Ein fataler Irrtum, wie
der slowenische Philosoph Slavoj Zizek
verschiedentlich in seinen Biichern ge-
zeigt hat, in denen er virtuos Kino mit
Lacanscher Psychoanalyse verquirlt.
Nicht umsonst heisst ein von ihm her-

“Essential viewing for cinephiles of
course, but also for anyone interested in

\  the enduring power of cinema to shape
our desires and fuel our dreams’

ausgegebener Band «Was Sie immer
schon {iber Lacan wissen wollten und
Hitchcock nie zu fragen wagten». Nun
hat Zizek mit THE PERVERT’S GUIDE
TO CINEMA seinen eigenen Filmfiihrer
gedreht. Von CITY LIGHTS {iber PERSO-
NA bis ALIEN RESURRECTION und von
den Marx Brothers bis zum Zauberer
von Oz reicht der Fundus seiner teils zu
erwartenden, teils iiberraschenden Bei-
spiele. Dabei legt Zizek gliicklicherwei-
se nicht die Figuren auf die Couch, wie
es die Psychoanalytiker im Kino sonst
so gerne (und so falsch) tun. Vielmehr
zeigt er, dass die Affinitit des Kinos zur
Psychoanalyse weniger in den Stories
und Figuren als vielmehr in der forma-
len Gestaltung der Filme zu suchen ist.
Neben den exzellent ausgewihl-
ten Ausschnitten ist indes vor allem
der birtige Philosoph selbst die grosse
Sehenswiirdigkeit seines Rundgangs.
Nicht nur dass er in dem fiir ihn typi-
schen Héllentempo wild schnaufend,
schwitzend und gestikulierend durchs
unwegsamste Theorie-Dickicht hin-
durchstampft, er hat sich auch noch
ganz buchstiblich in die Filme ver-
senkt, von denen er spricht: So erldutert
Zizek etwa Hitchcocks psycuo, wih-
rend er selbst im Keller von Mama Bates
sitzt, oder er hantiert mit dem Garten-
schlauch, wie der Vater zu Beginn von
David Lynchs BLUE VELVET. Und soll-
te man nach den 150 Minuten Laufzeit
gleichwohl von der Aktualitit des psy-
choanalytischen Ansatzes in der Film-
analyse nicht iiberzeugt sein: Auch wer
sich nur an die gezeigten Ausschnitte
halt, wird diesen Guide dusserst inspi-
rierend finden.
THE PERVERT'S GUIDE TO CINEMA
USA 2006. Kein Regionalcode. Bildformat: 16:9;

Sprache: E; Untertitel: D, E, F. Vertrieb:
www.thepervertsguide.com

Johannes Binotto
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Gliickssuche mit Marchentonen

RUSALKA von Anna Melikian

Einmal, etwa in der Mitte des Films, springt die Haupt-
figur Alissa, einem lebensmiiden Betrunkenen folgend, von
einer Briicke. Die Begegnung der beiden in der Moskwa insze-
niert Anna Melikian véllig unnaturalistisch als beschwingtes
Wasserballett. Uniibersehbar ist Alissa véllig in ihrem Ele-
ment, bewegt sich weit geldster als auf dem Land - wo sie
vom Ballett immer nur triumt.

Die titelgebende Figur der Meerjungfrau Rusalka ent-
stammt der slawischen Mirchenliteratur; im Westen ist sie
am ehesten bekannt durch Hans Christian Andersens Version
«Die kleine Meerjungfrau» und als Oper von Antonin Dvoradk.
Anna Melikian hat in ihrem zweiten langen Spielfilm jedoch
nicht einfach den Mirchenstoff verfilmt. Sie verleiht ihrer
eigenstdndigen Filmstory nur mirchenhafte Ziige und ldsst
Alissa als entfernte Verwandte der Mdrchenfigur erscheinen,
etwa wenn sie zeitweilig tiber die Gabe verfiigt, ihre Wiinsche
wahr werden zu lassen.

Spielerisch lehnt sich die Regisseurin an Motive der
Vorlage wie die Stummbheit der Hauptfigur an: Als gut Sechs-
jahrige beschliesst Alissa, nachdem eine werbewirksam als

Weltuntergang angekiindigte Sonnenfinsternis folgenlos vor-
beigegangen ist, fortan zu schweigen. Weshalb sie als anor-
mal in eine Sonderschule gesteckt wird. Dass Alissa nicht der

“Normalitit” entspricht, weiss Anna Melikian in zahlreichen
Einstellungen zu feiern, wenn sie ihre Hauptfigur zeigt, wie
sie inmitten von Menschenstromen am Ort verweilt oder in
die Gegenrichtung tendiert. “Normal” ist wohl jene Men-
schenmenge, die ihren Frust iiber das Verlieren der nationa-
len Fussballmannschaft mit Gewalt gegen Autos und Fens-
terscheiben austobt. Und “normal” ist wohl auch Sascha, der
offensichtlich zu den Gewinnern der neuen Gesellschaft ge-
hort, indem er seinen im Geld schwimmenden Mitmenschen
Grundstiicke auf dem Mond verkauft. Ausgerechnet in diesen
Sascha verliebt sich Alissa; ein Erlebnis, das endlich wieder
ihre Zunge I6st.

Die Anlehnung an die Madrchenwelt verleiht der Regis-
seurin vor allem die Freiheit, phantasievoll abzuheben, die
allzu erdenschwere Realititsbezogenheit zu iiberwinden.
Doch ein Mirchen ist ihr Film nicht wirklich: Da werden we-
der die Guten belohnt noch die B6sen bestraft - sie bleibt rea-



listisch genug, eher das Gegenteil zu suggerieren. Und der
Film spielt - auch wenn Anna Melikian bewusst keine be-
stimmte Kiistenlandschaft zeigt und keine allzu bekannten
Moskauer Motive fiir die Grossstadtszenen verwendet - kei-
neswegs in einem «Nieundnimmerland», sondern lisst sehr
deutlich das Russland der Nachwendezeit erkennen.

Die Regisseurin “datiert” ihre Szenen genau - doch
nicht in Jahrzahlen, sondern nur in Relation zum Alter der
Hauptfigur. Diese wird mit gleichermassen mitreissender
Prisenz doppelt verkorpert, als Sechsjihrige von Nastja Don-
zowa, als Achtzehnjihrige von Mascha Schalajewa. Zu vermu-
ten ist, dass Alissa am Ende der Sowjetira geboren ist. Ein
Plakat verkiindet jedenfalls schon, als sie gut sechsjahrig ist:
«Wir garantieren, dass Thre Traume wahr werden.» Spiter le-
sen wir: «Alles liegt in Deiner Hand.» Solche individuellen
Gliicksversprechungen (anstelle der fritheren kollektiven)
finden sich im Laufe des Films auf einer ganzen Reihe von
Plakaten. Und um das «Gliick» geht es in RusALKA auch, wie
sich das fiir ein Mdrchen gehort.

Das Inerfiillunggehen der eigenen Wiinsche, das muss
Alissa friith erfahren, bedeutet nidmlich nicht unbedingt
Gliick: Meist ist es verbunden mit Leid fiir andere. So dass sie
sich vornimmt, nichts mehr wiinschen zu wollen. Erst als sie
nicht mehr fiir sich selbst, sondern fiir einen geliebten ande-
ren Menschen, fiir Sascha, etwas wiinscht, bringt die Reali-
sierung des Wunsches so etwas wie Gliick. Ein Gliick, das die
Hauptfigur mit dem Leben bezahlen wird. Aber tédliche Ver-
kehrsunfille, kommentiert Alissa aus dem Off trocken, sind
in der Grossstadt nichts Besonderes.

So wie das Hin-und-Herwechseln zwischen Marchen-
ton und konkreter Gesellschaftsdarstellung fiir RUSALKA be-
zeichnend ist, so versteht es die Regisseurin, vieles im Film
in einer wohltuenden Schwebe zu halten: zwischen Gut und
Bdse, zwischen Traum und Realitit, aber auch zwischen Ge-
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schichtenerzihlen und Philosophieren. Diese Grenzverwi-
schung wird optisch gleich zu Beginn fast programmatisch
vollzogen: Wihrend die Fische, eines der visuellen Leitmotive,
unter dem Vorspann sich in einer Animationssequenz bewe-
gen, fihrt die Kamera anschliessend zuriick - weg von den
entsprechenden Fischbildern auf dem Rock, den Alissas dicke
Mutter trdgt, bevor sie ihn ablegt, um ihrerseits ins Wasser
zu tauchen.

Wunderbar absurd auch die Bilder des sich bewegenden
Riesenhandys, in dem sich die stumme Alissa als wandelnde
Werbesiule ihren Unterhalt verdient und dabei mit wachen
Augen die Stadt und ihre Menschen beobachtet. Ahnlich bild-
stark wirkt das gigantische Plakat an der Fassade des Wohn-
hauses, in dem Alissa mit Mutter und Grossmutter in Moskau
lebt und in das sie auf der Héhe des Fensters ein Loch schnei-
det - genau im Auge des iiberlebensgrossen Frauenkopfs.

Auch die kurzen Traumsequenzen entwickeln eine
eigene Poesie, wie etwa das Bild von Alissa als federleichtem
kleinem Maddchen im Ballettréckchen und dem imaginierten
Vater im unférmigen Taucheranzug am goldgelben Strand.
Diesen gelben Strand, der die Traumbilder durchzieht, fin-
den wir, nach dem t6dlichen Unfall, in der letzten Einstellung
wieder mit einer lachenden Alissa. Wenn sie nun zu blasen
beginnt, wie einst, als sie dadurch einen Sturm ausléste, ist
das Filmbild weg.

Martin Girod

R: Anna Melikian; B: Anna Melikian, Natalja Nasarowa; K: Oleg Kiritschenko; S: Alex-
ander Andriuschenko; A: Uljana Riabowa; Ko: Irina Grashdankina; M: Igor Wdowin;
T: Dmitri Smirnow. D (R): Mascha Schalajewa (Alissa), Jewgeni Ziganow (Sascha),
Maria Sokowa (Alissas Mutter), Irina Skrinitschenko (Rita), Nastja Donzowa (die
sechsjihrige Alissa), Albina Jewtuschewskaja (Alissas Grossmutter). P: Central Part-
nership, Moskau; Ruben Dischdischian. Russland 2007. Farbe, Dauer: 115 Min. CH-V:
trigon-Film, Ennetbaden
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Ob mit wehendem rotgoldenem Haar, von rasendem
Schmerz verzehrt, ob mit hochgetiirmter Rokokoperticke
oder Samtpumphdéschen, im Galopp durch die Jahrhunderte,
ob als pechschwarz gefirbte Replikantin im Zukunftsland
oder - neu im Kino - als schrecklich schone, alkoholkranke
Frau mittleren Alters, die nichts mehr zu verlieren hat: JULIA.
Tilda Swinton kann heute alles spielen. Die “ungelernte
Schauspielerin mit dem Renaissance-Gesicht und der Model-
figur hat ihre Auftritte, die sie frither “Bilder” nannte, tiber
die Jahre zu tragenden Rollen weiterentwickelt, ist zu einer
Charakterdarstellerin gereift und als solche auch noch mit
einem Oscar fiir die beste Nebenrolle in MICHAEL CLAYTON

»

geehrt worden.

Tilda Swinton hat nicht zielstrebig auf diesen Ruhm
hingearbeitet, der frithere “Underground-Star” war und ist
noch immer dem Experiment verschrieben und hat lange eine
iiberschaubare, dafiir treue Fangemeinde bedient, die sich
erstin den letzten Jahren merklich vergréssert hat. Erst nach
ihrer coolen, tibermenschlichen Eisprinzessin in THE CHRO-
NICLES OF NARNIA (2005) und nach Erscheinen eines opu-
lenten Fotobands in limitierter Auflage vor drei Jahren wurde
die schottische Schauspielerin plétzlich auch im deutschen



THE

i

LAST OF ENGLAND, Regie; Derek Jarman (1988); MICHAEL cLAYTOY, Regie: To

Sprachraum als Star wahrgenommen. Oft mit einem leisen
Erstaunen, dass es auch intelligente Schauspieler ohne Allii-
ren, dafiir mit dezidierter Meinung in politischen und kiinst-
lerischen Fragen gebe. Damit ist schon viel iiber die eigen-
willige Darstellerin mit der beeindruckenden Leinwandpra-
senz gesagt, die lange darauf bestand, Performerin genannt
zu werden, noch lieber Wissenschaftlerin (in Sachen Film),
denn an der Schauspielerei allein ist ihr weniger gelegen.
Dass Tilda Swinton eine héhere Tochter mit aristokra-
tischem Hintergrund ist, die ihre Kindheit auf einem der
iltesten Familiensitze der Insel in Schottland verbrachte
und neben Lady Diana die Schulbank driickte, hat sich in-
zwischen herumgesprochen. Auch, dass sie sich schon frith
von ihrer Herkunft verabschiedete, bereits auf dem renom-
mierten West-Heath-Internat als Aussenseiterin galt und am
liebsten Schriftstellerin werden wollte. Sie war einfach zur
Rebellin geboren, ging nach der Schulzeit fiir zwei Jahre nach
Afrika, in sozialer Mission, machte ihren Politik-Abschluss
in Cambridge und vertraute sich, nach nur einer Spielzeit bei
der Royal Shakespeare Company, ihrem wahren Entdecker,
dem Maler und Regisseur Derek Jarman, an. Er hatte in ihr die
Idealbesetzung fiir seine “Prinzessin” gefunden: Lena, Prosti-

tuierte und Malermodell, die wie eine Botticelli-Schénheit

oder eine Maria Magdalena aussehen konnte. Jarman ge-
lang es, in seinem 1985 gedrehten Kiinstlerfilm caAravaGGIo

schon das ganze Kénnen aus seiner fiinfundzwanzigjihrigen

Debiitantin herauszukitzeln. Die Widerspriiche und das Wi-
derspenstige, aber auch die Leuchtkraft in den noch weichen

midchenhaften Ziigen. Seine Zauberformel lautete ganz ein-
fach: «No acting! Be yourself I»

Neun Jahre und sieben Filme lang - bis zu seinem frii-
hen Aidstod 1994 - war Tilda Swinton dem grossen Erneuerer
des britischen Kinos der Achtziger und Neunziger als Muse
zugetan. Bei ihm entwickelte die Naturbegabung ihren un-
verwechselbaren gestischen Stil, der sich auf den Anti-Natu-
ralismus eines Meyerhold, auf das Brechtsche epische Thea-
ter und das grosse Vorbild Helene Weigel bezieht. «Aber den
Unbelehrbaren zeige, mit kleiner Hoffnung, dein gutes Ge-
sicht», zitierte sie beim Interview aus ihren Brecht-Gedichten,
die griffbereit im Hotelzimmer lagen. Das «gute Gesicht» der
engagierten Schauspielerin, die aus ihrer linken Gesinnung
nie ein Hehl machte, ist bis heute geblieben. Tilda Swinton
reklamiert fiir sich zu Recht, was vor lauter «Auteur»-Kult’



ORLANDO, Regie: Sally Potter (1992)

schon lange in Vergessenheit geraten, was auf der Leinwand
aber nicht weniger wahr ist als auf der Bithne: dass der Dar-
steller der einzige «Autor» seiner Figur ist.

Nur so ldsst sich eine Arbeit wie der fliegende Kostiim-
wechsel der ungliicklichen Kénigin Isabella im elisabetha-
nischen Kénigsdrama «Edward II» im gleichnamigen Jarman-
Film richtig bewerten. Da verwandelt sie sich in Sekunden-
schnelle vom Hollywoodstar Grace Kelly in die argentinische
Landesmutter Evita Perén, dann in die philippinische Schuh-
fetischistin Imelda Marcos oder die machtgierige Margaret
Thatcher. Die Requisiten stammten nicht aus der Designer-
schatulle, sondern vom Flohmarkt, den passenden Schmuck
kaufte die auch als Ausstatterin begabte Darstellerin hin-
gegen gern im exklusiven Knightsbridge. Tilda Swinton
schleppte ihre Schitze unaufgefordert auf den Set, zur steten
Uberraschung des familiiren Teams um Derek Jarman. Tilda
Swinton tat eben stets mehr, als nur eine Rolle zu spielen. Fiir
ihren Einsatz wurde sie 1991 mit dem Darstellerpreis in Vene-
dig belohnt. Gleiches gilt fiir die rasende, im weissen Hoch-
zeitstiill verwickelte und mit einer Schere bewaffnete tan-
zende Braut in THE LAST OF ENGLAND (1988), ihrem zweiten
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Jarman-Film, der ihr heute am meisten am Herzen liegt. Vor
allem deshalb, weil es fiir die unverwiistliche Avantgardistin
und Filmnirrin eine besondere Herausforderung darstellt,
auf Super-8 zu drehen, dann ein ganzes Jahr Zeit zu haben,
um mit dem Material zu experimentieren, etwa so, als wiir-
de man eine «Poetik-Anthologie» vorbereiten. So und nicht
anders muss man sich die Filmarbeit in der einzigartigen Jar-
man-family vorstellen, an der alle beteiligt waren.

Heute sind die «Gender-bender»-Rollen, das androgy-
ne Leinwandimage und Geschlechterkonzept, mit denen die
Darstellerin bekannt wurde, ihre experimentell orientierte
Arbeit insgesamt, ins Hintertreffen geraten. Dazu gehd-
ren Arbeiten mit Cynthia Beatt, Christoph Schlingensief, Klaus
Wyborny, Robert Lepage bis hin zur Computer-Geburt der Ada
Byron King in CONCEIVING ADA von Lynn Hershman Leeson
oder deren TEKNOLUST mit Swinton als Biogenetikerin, die
von sich selbst drei erstaunliche Replikanten herstellt, alle
késtliche Ableger von Tilda Swinton. Oder ihre Teilnahme am
Inzestdrama THE WAR zZONE von Kollege Tim Roth im Regie-
stuhl, in dem sie, unmittelbar nach der Geburt ihrer Zwil-
linge, unbedingt ihren deformierten Kérper vor der Kamera
zeigen wollte.



Durch Tilda Swintons Karriere geht ein Riss, der nach

dem Tod des Avantgardekiinstlers Derek Jarman 1994 ent-
stand, dem sie nach wie vor die Treue hilt. Sie erinnert in Vor-
trdgen an seine Arbeit oder tritt in den neuen DVD-Ausgaben

der Filme als Kronzeugin auf. Offentliche Trauerarbeit leis-
tete sie unmittelbar nach seinem Tod mit dem Projekt «The

Maybe»: sie legte sich eine Woche lang, acht Stunden téglich,
in der Londoner Serpentine Gallery - spiter noch einmal in

Rom - in einen glisernen Sarg. «Matilda Swinton (1960-)»
war auf der kleinen Plakette zu lesen. Seinem Angedenken ist

auch der von ihr gerade produzierte Dokumentarfilm DEREK

gewidmet - jede Zeile darin ist von ihr selbst geschrieben und

gesprochen.

In den frithen Abschnitt ihrer Karriere gehort noch
ihr erster amerikanischer Spielfilm FEMALE PERVERSIONS
(1996), mit der zweiten Hauptrolle nach orRLANDO. Regis-
seurin Susan Streitfeld konnte in ganz Amerika keine Actri-
ce auftreiben, die bereit war, ihren Ruf mit dieser angeblich

“berufsschidigenden” Rolle aufs Spiel zu setzen. Gezeigt wird
dabei nur der Zwangscharakter einer amerikanischen Er-
folgsfrau, die ihren gesellschaftlichen Aufstieg einer Uber-
anpassung in Form von fliegenden Rollenwechseln verdankt.

Aggressiv und extrovertiert, dominahaft, im Handumdrehen
unerwartet regressiv, kleinmidchenhaft, praktiziert sie die
weitverbreitete Bereitschaft zur Unterwerfung unter ein ge-
normtes Weiblichkeitsideal. Ein darstellerischer Parforceritt
fiir Tilda Swinton - wie immer mit hohem Kérpereinsatz.
«Tilda Light» hat sie selbst die etwas orientierungslose

Ubergangsphase zum amerikanischen Mainstream-Kino ge-
nannt, zu der Filme wie THE BEACH mit Leonardo di Caprio,
VANILLA SKY mit Tom Cruise oder der Horrorfilm CONSTAN-
TINE mit Keanu Reeves gehoren. Aber sie hat damit ihrem Ruf
nicht geschadet, eine Darstellerin zu sein, die ihre Berithmt-
heit zugunsten der Kunst geopfert hat und nicht umgekehrt.
Die neue alte Tilda Swinton war geboren, als sie ihre legen-
ddre rote Haarpracht abschnitt und sich in die Niederungen
einer amerikanischen Hausfrauenexistenz begab. In THE DE-
EP END (2001) umrahmen die etwas storrischen, nur noch
schulterlangen Haare das besorgte Gesicht einer aufopferungs-
gewohnten Mutter dreier Kinder, die den tatverdachtigen eige-
nen Sohn mit allen Mitteln schiitzt. Tilda Swinton beugte sich
nicht dem Klischee der bésen Frau des film noir, es gelang ihr
hingegen, den “schwarzen” Thriller in einen «woman'’s film»
alter Tradition zu verwandeln. Die neue Tilda Swinton ist hier



keine Performerin mehr, sondern ganz einfithlsame Schau-

spielerin. Da versteht man endlich, warum sie damals in Jar-
man-Kreisen schon mit den fritheren Studiostars Joan Craw-
ford oder Katherine Hepburn verglichen wurde.

Auf dhnlichen Pfaden bewegt sich ihre Oscar-Rolle als
Karen Crowder, der knallharten Karrierefrau und Anwalts-
Gegnerin von George Clooney, der in MICHAEL CLAYTON fiir
die Rettung des guten Amerikaners zu sorgen hat. Auch hier
sieht sie wieder vertrauter aus: eine moderne Frau mit zwei
Gesichtern. Das eine zeigt sie zu Hause ungeschminkt vorm
Spiegel, wo sich vor unseren Augen die Verwandlung voll-
zieht. Aus der Durchschnittsfrau mittleren Alters, die auch
ein Speckpdlsterchen verkraften kann, wird ein Monster,
eine Lady Macbeth in Pumps und Perlen, die sich ihrer Firma,
nicht einem mérderischen Ehemann mit Haut und Haar ver-
schrieben hat. Hier ist Tilda Swinton - unberechenbar, auf-
brausend, geschlechtslos, freudlos - diejenige, die tiber Lei-
chen geht.

Tilda Swinton war schon Mitte vierzig, als sie fiir die
tragende Rolle in dem Blockbuster und Fantasyfilm THE
CHRONICLES OF NARNIA gefragt war und auf neue Art ihre
dtherische Schénheit ins Spiel bringen konnte. Sie hatte das
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in England sehr populire Kinderbuch nie gelesen und stiirz-
te sich ganz unbefangen in die Dreharbeiten. So kam es, dass
die Rolle der frostigen Lady, die sich im weissen Schwanen-
pelz mit Kristallkrone als Herrin der Wolfe aufspielt oder sich
als wilde Kriegerin mit Lowenmihne und gleich zwei Schwer-
tern hantierend in den Kampf stiirzt, den erklirten Antistar
doch noch zur Hollywood-Ikone kiirte. Obwohl die meergrii-
nen Augen hinter Kontaktlinsen versteckt und das von Natur
aus feuerrote Haar von einem Pertickenturm erdriickt wurde.
Thr gestalterisches Mitspracherecht konnte sie sogar bei die-
ser Disney-Produktion durchsetzen: der “Look” der Eisprin-
zessin geht zu 85 Prozent auf ihr Konto. Ganz anders als die
betérende Botticelli-Schénheit ihres androgynen Orlando die
erste Hauptrolle Swintons, mit der sie 1992 ihren Durchbruch
erzielte. Orlando durcheilt mit seinen Metamorphosen vier-
hundert Jahre englischer Geschichte, verkraftet sogar eine
Geschlechtsumwandlung vom Mann zur Frau und gilt heute
als das iiberzeugendste Beispiel fiir die stets mit dem eigenen
Korper betriebene Geschlechterpolitik der Ausnahmeschau-
spielerin. Mit Regisseurin Sally Potter hat Tilda Swinton fiinf
Jahre lang an der Konzeption der Hauptfigur gefeilt, die, an-
ders als in Virginia Woolfs Roman, von Anfang an als Hosen-
rolle angelegt ist.



Und nun juria: Die Frau mit dem schweren Gold-
klunker am Hals, ordinir, selbstzerstdrerisch, unberechenbar,
eine “unheilbare” Trinkerin. Julia stéckelt wie eine Getriebene

- von einer Verzweiflungstat zur nichsten - iiber die Leinwand.
So wirkt die gerade noch vor Lebenslust sprithende, glinzend
aussehende Frau mit Charisma plotzlich verbraucht, missge-
launt, auch irgendwie schlampig, wenn sie sich am nichsten
Morgen vom Riicksitz irgendeines fremden Autos qualt. Die-
se Frau ist eben beides: hinreissend und abstossend. Julia lebt
in den Tag hinein, hat gerade wieder eine Stelle verloren, weil
sie nicht regelmissig zur Arbeit kam, kann sich nur noch auf
ihren Sozialarbeiter Mitch verlassen, der heimlich in sie ver-
liebt ist. Sie hat sich schon lange fiir den Alkohol entschie-
den, vergeudet sich an Zufallsbekanntschaften oder lisst sich

- auch das verwundert kaum - auf eine Kindesentfiithrung ein.
Diese JULIA war eine ganz besondere Herausforderung fiir
Tilda Swinton, die den iiberlangen Film, geschlagene 143 Mi-
nuten, von der ersten Sekunde an pragt und trigt. JULIA ist
eine One-Woman-Show, ein Parforceritt, eine Rolle, wie aus
einem anderen Leben geborgt.

CARAVAGGI0, Regie: Derek Jarman (1985); FEMALE PERVERSIONS, Regie: Susan Streitield (1996)

Diese Julia lehnt sich nicht ernsthaft gegen das ihr zu-
gefallene Leben zwischen Sucht und Niemandsland auf, son-
dern verausgabt sich. In der zweiten Hilfte des Films, der
mit seiner unausgewogenen Erzihlhaltung durchs amerika-
nisch-mexikanische Grenzland stolpert, auf mehrere Schliis-
se zusteuert und einfach kein Ende finden will, bleibt Swin-
ton mit ihrem ungeheuren Kérpereinsatz der einzige Licht-
blick. Da steht einem unwillkiirlich Gena Rowlands in ihren
Filmen mit John Cassavetes vor Augen. Wenn sie mit einer
schwarzen Maske angetan und mit der Waffe in der Hand
auch noch ein Kind in ihre Gewalt bringt, hat sie alle Sympa-
thien verspielt. Da wird Julia zum Monster. Doch Tilda Swin-
ton schwort auf ihren Regisseur Erick Zonca und freut sich
schon auf die nichste Zusammenarbeit.

Es sieht so aus, dass wir weiter auf die besonderen
Kapriolen der Tilda Swinton gefasst sein miissen. Eine Holly-
woodkarriere malt sie derzeit nicht an die Wand, es stehen
nur klassische Independents auf dem Drehplan. BURN AFTER
READING von den Coen-Brothers ist als Eréffnungsfilm zum
Filmfestival von Venedig eingeladen. THE CURIOUS CASE
OF BENJAMIN BUTTON von David Fincher mit Brad Pitt steht
ebenfalls in den Startléchern. Mit Jim Jarmusch und Bill Mur-



THE CHRONICLES OF NARNIA: THE LIOX, THE WITCH AND THE WARDROBE, Regie: Andrew Adamson (2005); EDWARD 1., Regie: Derek Jarman (1991)

ray war sie gerade in Spanien unterwegs, um THE LIMITS OF
coNTROL abzudrehen. Im kommenden Sommer wird endlich
das seit sieben Jahren geplante Projekt «I Am Love» mit dem
italienischen Regisseur Luca Guadagnino in Italien realisiert,
mit Tilda Swinton als Hauptdarstellerin und Produzentin.

Die aussergewdhnliche und dazu stets liebenswiirdig
auftretende Tilda Swinton ist und bleibt eine Kreativkraft,
die eigentlich am besten fiir sich selber spricht. Dafiir nehme
man sich einmal ihre Rede iiber den «Stand des Kinos» vor,
die sie vor zwei Jahren in San Francisco gehalten hat. Als
Mutter und Cineastin versucht sie, eine Antwort auf die un-
gewdhnliche Frage des achteinhalbjahrigen Xavier zu finden,
die er kurz vor dem Einschlafen murmelte: «Wovon haben
die Menschen eigentlich getrdumt, bevor das Kino erfunden
wurde?»

«A Letter to a Boy from his Mother» heisst es in der
Uberschrift und beginnt so: «Boy, my darling». In Gedanken
fliegt sie dem narrativen Kino davon und versucht zu erkla-
ren, «was das Kino ist, warum wir es brauchen und warum es
sich lohnt, dafiir zu kimpfen. Und warum keine Revolution,
weder eine digitale noch sonst eine, deine Generation um
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die Existenz des Kinos betriigen kann. Und warum ich voller
Hoffnung bin, dass das Kino niemals verschwinden wird.»
Tilda Swinton sehnt sich vor allem nach dem «sprachlosen»
Kino, das sich von den anderen Kiinsten unterscheide, nichts
mit dem geschwitzigen Theater gemein habe. So sieht fiir sie
ein Kino im «Stand der Gnade» aus, wo nichts geschehe und
dennoch alles méglich sei - auch Sprache, auch Scheitern,
auch Chaos. «We are the future now.» So war und ist Tilda
Swinton.
Eben auch so etwas wie eine Kino-Philosophin.

Marli Feldvoss



FLmeuLLerin Wie kommt es, dass man bei juL1A sofort

an John Cassavetes’ GLORIA und an Gena Rowlands denken
muss?

TiLpa swinton Weil wir beide, Erick Zonca und ich,
grosse Cassavetes-Fans sind. JULIA ist in der Tat eine Art
Hommage an ihn geworden. An seine Kraft, an das Kantige
und das Unbehagen, das seine Filme auslésen. Aber wenn
man etwas nachahmt, ist es nicht mehr frisch. Unser Ziel
war es, dariiber hinauszugehen und etwas zu schaffen, das
man noch nie zuvor gesehen hat. Wir haben Cassavetes
sozusagen als Initialztindung genutzt.

rimeuLLenin Haben Sie Zoncas Werk vorher gekannt?

miLba swinton Ja, ich finde ihn unglaublich. Da ist etwas
wirklich Modernes um Zonca und sein Kino. Es hebt sich
ab. Als sein Fan war ich begeistert, dass er wieder einen Film
machen wollte.

FLmeuLLerin Sie haben in einem Interview gesagt,
Zonca drehe nur «Tatsachen». Da muss man unwillkiirlich
an Rossellinis Neorealismus denken. Aber war es nicht so,
dass Ingrid Bergman nicht so gliicklich tiber ihren Regis-
seur-Ehegatten war, weil er sie als Schauspielerin nie ernst
genommen hat. Wie geht es Thnen damit?

TiLoa swinton Ganz anders. Fiir mich ist es eher ein Pro-
blem, mit einem Regisseur zu arbeiten, der mich als Schau-
spielerin sieht. Ich arbeite lieber mit Leuten, die mich nicht
als Schauspielerin wollen. Zonca hat mich aber auch nicht
gebeten, ich selbst zu sein, woran ich seit meinen Anfingen,
seit der Arbeit mit Derek Jarman, eigentlich gew6hnt bin. Da
ging es nie ums Darstellen oder um die Schauspielerei, nur
darum, ich selbst zu sein. Das hier ist ein anderes Projekt,
und Julia ist als Stoff eine v6llig andere Person. Ich musste
in diesem Film etwas tun, was ich noch nie zuvor getan habe,
und es war eine wahre Freude, es mit ihm zu tun. Ich muss-
te mich vollig ausserhalb meiner selbst in eine véllig fremde
Energie begeben. Ich fand gerade spannend, dass ich nichts
Verwandtes vorgefunden habe, das ich studieren, vergros-
sern und zu einem Portrit entfalten konnte. Ich musste mich
vielmehr selbst in einen Zustand versetzen, den ich noch
nie zuvor erlebt, sondern nur beobachtet hatte. Wie jeder-
mann habe ich in meinem Leben viel mit Alkoholismus zu
tun gehabt, allerdings aus zweiter Hand, ich selbst war nie
betrunken.



FumsuLteniv Kamen Sie niemals mit Drogen in
Beriihrung?

Tioa swinton Nein, ich bin eine schlechte Drogen- oder
Alkoholabhingige. Ich schlafe sofort ein. Deshalb war ich
am Anfang auch etwas nervs und dachte, dass ich es nicht
schaffe. Aber bei den Proben habe ich gemerkt, dass es ganz
leicht war. Ich habe ndmlich mein Leben lang so getan, als
wiire ich betrunken. Oft genug war ich mit Leuten unter-
wegs, tat so, als sei ich betrunken, und wenn die Polizei kam,
war ich diejenige, die vollig niichtern war und sie nach
Hause gefahren habe.

FimeuLenin: Warum kommit Julia nicht davon los?

mioa swinton Sie will gar nicht aufhéren zu trinken. Sie
will es so. Das ist der Deal, den sie mit der Wirklichkeit ge-
macht hat. Es ist eine Flucht. Sie ist enttiduscht von der Wirk-
lichkeit, sie will mehr. Sie will eigentlich gar nicht mehr
da sein.

riLmeuLLenin Wie meinen Sie das, dass der Film zur
richtigen Zeit herauskime?

mioa swinton Ich habe das Gefiihl, dass das Thema «Be-
trunkene Frauen» in unserer Kultur zurzeit eine Rolle spielt.
Man muss sich nur die ganzen Magazine ansehen. Es sieht so
aus, als ob die Popkultur sich nur noch um Frauen kiimmert,

| dievollig am Ende sind. Insbesondere Miitter. Eine merk-

wiirdige Erscheinung. Vielleicht ist es das letzte Tabu. Die
Vorstellung, dass Miitter keine miitterlichen Instinkte haben
oder Alkohol und Drogen ihren Kindern vorziehen. Oder:
dass der Mutterinstinkt nicht stark genug ist, alle Probleme
zu l6sen. Das, finde ich, ist nun wirklich ein Thema. Die
Phantasie, dass jede Frau einen starken Mutterinstinkt ha-
be, ist ja sehr verbreitet. Ich kenne viele Miitter, die mit ihrer
Mutterrolle nicht klar kommen und sich dafiir schimen.

rimeuLLenin War es schwierig fiir Sie, eine Frau zu
spielen, die ein Kind missbraucht? Sie richten sogar die
Pistole auf den zehnjihrigen Jungen.

oA swinton Es ist spielerisch. Ich habe zwei Kinder zu
Hause, die im gleichen Alter sind. Sie spielen auch, unglaub-
liche Dinge. Fiir sie ist das nichts Besonderes, sie sind total
cool. Withrend erwachsene Schauspieler dann oft anfangen,
iiber die Mysterien der Verwandlung zu reden. Tom ist ein
sehr intelligentes Kind. Er hat irgendwie verstanden, wor-
um es eigentlich ging. Es gab so eine eigenartige Anziehung
zwischen den beiden. Julia ist eine Frau, die nicht eine Spur
miitterlicher Instinkte in sich hat. Er ist fiir sie wie ein Paket.
Oder wie ein Tier. Man muss es fiittern, man muss sich drum
kiitmmern, weil es scheisst und stinkt. Mehr ist da nicht.

rimeuLLenin Wie stehen Sie dazu, dass die Figur keine
Vergangenheit hat, nicht erklirt wird?

mioa swinton Das ist sehr wichtig fiir mich. Der Film
hat iiberhaupt keine Moral. Er handelt von einem Menschen,
der weder gut noch bose ist. Julia hat kein Motiv. Das ist
wichtig fiir das Thema des Films. Es geht um einen Zustand,
um eine Personlichkeit, und aus dieser Persénlichkeit folgt
die Entscheidung fiir den Alkohol und aus dieser Entschei-
dung folgt die Filmhandlung. Deshalb heisst der Film juLia.
Weil es weder ein Thema oder eine bestimmte Periode in
ihrem Leben behandelt, sondern ihre Person. Ihre Person-
lichkeit ist der Ausgangspunkt.

rumeuLenin Sie haben so viele verschiedene Rollen ge-
spielt, aber es scheint doch einen inneren Zusammenhang
zu geben. Chabrol hat das einmal iiber Isabelle Huppert ge-
sagt: sie konne in guten oder schlechten Filmen spielen, aber
sie selbst ginge wie ein roter Faden durch ihr Werk.

TiLoa swinton Welche Ehre!

emeuitenin Ist Thnen das bewusst? Suchen Sie
Thre Rollen im Hinblick darauf aus?

oA swinton Ich suche meine Rollen iiberhaupt nicht
aus. Ich habe meine Grundsitze und verfolge immer die
gleiche Strategie. Zuerst kommt das Gesprich («The Con-

versation») mit dem Filmemacher. Ich habe diese Gewohn-
heit in meiner Zeit mit Derek Jarman iiber neun Jahre und
sieben Filme entwickelt. Zuerst kam das Gesprich, aus dem
Gesprich heraus kam das Projekt, aus dem Projekt heraus
kam meine Rolle. So geht das. Ich habe immer Gliick gehabt.
Alle Personen, die zu mir gekommen sind, kamen mit
Gesprichen, die mich interessiert haben.

FmeuLLenn Ist das nicht riskant?

Tioa swinton Danach kommen die anderen Uberle-
gungen: Will ich mit dieser Person zusammen sein? A: iiber-
haupt? B: wihrend der Vorbereitungszeit, die in der Inde-
pendent-Szene fiinf Jahre dauern kann? C: Will ich mit ihr
drehen? D: Will ich mit ihr um die Welt und auf die Festi-
vals reisen und sie drei Jahre lang beim Friihstiick im Hotel
sehen? Wenn die Antwort «Ja» lautet, ist es kein Risiko. Das
klingt vielleicht merkwiirdig. Aber fiir mich ist der Prozess
viel wichtiger als das Produkt. Ich stamme aus einer anderen
Zeit: ich bin vorindustriell. (lacht)

rumeuLtenin Wie funktioniert das bei einem Projekt
wie THE CHRONICLES OF NARNIA?

mioa swinton Das ist natiirlich véllig anders. Da sitze
ich nicht zusammen mit Andrew Adamson am Kiichentisch:
Hey, wollen wir nicht aus diesem Buch einen Film machen?



Aber was ganz genauso ablief: Ich traf Andrew Adamson,
bevor ich das Buch oder das Drehbuch gelesen hatte, und
mochte ihn so gern, dass ich gern in seiner Nihe sein wollte.
Und ich wollte sehen, was er aus seinem ersten Actionfilm
machen wiirde. Und ich kann ihn immer noch gut leiden
und freue mich, wenn ich ihn treffe. Was anders ist: Andrew
Adamson braucht nicht meine Hilfe, um Geld aufzutreiben,
und ich muss ihm beim Schreiben auch nicht das Hindchen
halten.

FLmeuLLeTin Waren Sie nicht {iberrascht, dass Thnen
ein Projekt wie THE CHRONICLES OF NARNIA {iberhaupt an-
geboten wurde? Ist das nicht seltsam?

TiLpa swinton Was mich iiberrascht hat und was wirk-
lich seltsam ist: es ist die Geschichte vom Berg, der zu
Mohammed kam. Ich bin ja nicht nach Hollywood gegangen,
Hollywood kam zu mir. Das Uberraschende daran ist die
Tatsache, dass die Studios heute Leute wie Andrew Adam-
son oder David Fincher, Spike Jonze oder Francis Lawrence
anheuern, um ihre Zweihundert-Millionen-Dollar-Filme zu
drehen. Und diese Leute wollen mich! Vielleicht ist es ein
Generationen-Ding. Diese vier Regisseure sind mit Haut und
Haar experimentelle Filmemacher. Und alle waren grosse

Derek-Jarman-Fans. (lacht) Ich bin iiberrascht, dass in
solchen Filmen tiberhaupt Platz fiir eine wie mich ist. Es war
nicht meine Idee. (lacht)

riLmeuLLenin In den letzten zehn Jahren hat sich das
Kino doch sehr verandert, die Technik spielt doch eine viel
grossere Rolle.

mioa swinton Die Technik spielte immer eine grosse
Rolle. Denken Sie nur an Muybridge! Die Kunst ist einge-
hiillt von ihrer Wissenschaft. Wenn wir anfangen, Angst
vor der heutigen Technik zu haben, sind wir verloren. Wer
wirklich am Kino interessiert ist, muss sie benutzen, sie
annehmen. Wir miissen uns vor Augen fiithren, dass Kino-
machen wie Brotbacken ist. Da kann man nicht sagen: liii,
Hefe schmeckt aber ekelhaft, Mehl ist aber geschmacklos.
Man muss sie zusammenbringen. Dann kommt etwas da-
bei heraus. Dann wird der “Teig” aufgehen. Man darf nicht
ein Element ddmonisieren. Das Kino ist grosser als die gan-
ze Technologie zusammen. Deshalb sage ich: Man soll diese
Studios nur machen lassen, sie sollen ihr experimentelles
Kino nur verkaufen. Letztlich profitieren wir davon. Wegen
Disneyfilm werden mehr Leute DEREK sehen. Und mehr
Leute werden JuLIA sehen, nur weil es den “Clooney”-Film
gibt. Das sind doch tolle Nachrichten!



FiLmeuLLerin Wie ist Erick Zonca auf Sie gekommen?

TiLoa swinton Ich weiss es nicht. Fragen Sie ihn selbst.
Er sah mich in dieser Rolle, ich nicht. Mich wundert nur,
dass er gesehen hat, dass ich diese Julia sein konnte. Er setzt
seine hisslichen Linsen auf und sieht dich als ein Monster.
JuLia verkérpert aber in gewissem Sinne auch das, wasich
in den letzten zwei Jahren geschrieben und gesagt habe. Ich
habe so etwas gesucht, nicht als Performerin, sondern als
Zuschauerin. Ich habe nach genau dieser Art von Stoff Aus-
schau gehalten.

rLmeuLLerin Was machen Sie, wenn Sie keinen Film
drehen? Andere Stars haben ihre Nebeneinkiinfte durch die
Schonheitsindustrie.

TiLba swinton Das ist kein Thema. Mir rennt keine Make-
up-Firma die Tiir ein. Ich bin keine gute Verkduferin, ich
trage ja selbst so gut wie kein Make-up. Und wegen juLIA
wird mir wohl keiner einen Schonheitsvertrag anbieten. Ich
gehore nicht in diese Zone. Und ich bin deshalb auch nicht
traurig.

rmeuLLerin Aber Sie haben doch eine enge Beziehung
zur Mode.

miLoa swinton Ich habe viele Freunde in der Branche;
einige der kreativsten Leute, die ich kenne, arbeiten in der
Modeindustrie. Ein gutes Gefiihl, wenn man etwas trigt, das
von einem Freund entworfen wurde. Zumal ich sehr faul bin
und nicht gerne einkaufen gehe. Das ist wie Cinderellaspie-
len. Man kommt irgendwo auf einem Festival in seinen Jeans
an, und dort wartet eine Schachtel voller Kleider auf dich.
Und wenn sie nicht ankommt, gehe ich in Jeans. Ich arbeite
gern mit Modeleuten, es hat etwas Erfrischendes, es ist ver-
wandt, aber es ist ein Gegensatz.

rLmeuLLerin Sie haben Karen Crowder in MICHAEL
CLAYTON als Kriegerin beschrieben. Wie sehen Sie Julia?

iLoa swinton Sie sind sehr verschieden. Karen Crow-
der ist zuletzt wie ein Samurai. Sie ist eine Untergebene, die
eigentlich zur Vorgesetzten geboren ist, eine gefahrliche
Sache. Sieist in dieser schrecklichen Vorstellung gefangen,
dass man nicht fithren kann, ohne einen Fehler zu machen.
Julia ist hingegen vollig frei und ungebunden. Sie ist eine
Soldatin wie Lawrence von Arabien einer war, ein Renegat,
der in die Wiiste geht.

Das Gesprich mit Tilda Swinton fithrte Marli Feldvoss
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Kluft zwischen den Generationen

A THOUSAND YEARS OF GOOD PRAYERS von Wayne Wang

Gebetet wird nicht unbedingtin A THOU-
SAND YEARS OF GOOD PRAYERS, aber ein-
mal stehen dem gerade aus China angereisten
Herrn Shi zwei Mormonen vor der Tiir, mit
ihren billigen Anziigen und Namensschild-
chen, und wollen sich mit ihm tiber die gros-
sen Fragen des Lebens unterhalten. Wissbegie-
rig, wie der Rentner der ihm fremden ameri-
kanischen Umgebung gegeniiber nun einmal
ist, bittet er die jungen Herren herein. Es ent-
spinnt sich ein Gesprich, bei dem er versucht,
das ihm Dargelegte mit seinen eigenen Erfah-
rungen abzugleichen: Sie sprechen von ihrem
Glauben an Gott und Mormon, er von dem an
Marx und Engels. «Sind das chinesische Wei-
se?» fragen die verunsicherten Besucher. Es
ist die drolligste, aber nicht die schwerwie-
gendste Kommunikationsschwierigkeit des
alten Herrn. Tatséchlich sind Verstindigungs-
probleme das Hauptthema des Films, und - so
die These - sprachliche Barrieren sind dabei
nicht unbedingt die wesentlichsten.

Eigentlich ist der verwitwete Shi in die
USA gereist, um seine dort lebende Tochter
Yilan zu besuchen. Zwélf Jahre haben sie sich
nicht gesehen, seit kurzem ist sie geschieden,
und nun mochte er ihr dabei helfen, ihr Leben
neu zu ordnen. So wie er fein siuberlich die
russischen Babuschka-Piippchen sortiert, auf
die er bei einer Inspektion ihres Schlafzim-
mers stdsst. Aber mit der Tochter ist das nicht
so leicht. Schon beim steifen Empfang am
Flughafen ist die Befangenheit zwischen den
beiden mit Hinden zu greifen. Die fiirsorg-
liche Einmischung ihres Vaters in ihr Privat-
leben ist fiir Yilan so wenig goutierbar wie die
Berge von Essen, die er allabendlich zuberei-
tet. Also beginnt sie, sich ihm mehr und mehr
zu entziehen, bleibt schliesslich ganze Nich-
te fort.

Mit SMOKE, einem Ensemble-Film aus
der Feder von Paul Auster, hat Wayne Wang
1995 nach dem melodramatischen Bombast
von THE JOY LUCK CLUB seinen Ruf als Regis-

seur kleiner, feiner Independent-Produktionen
wieder gefestigt und einen veritablen Studio-
kino-Hit gelandet. Zuletzt schien der 1949 in
Hongkong geborene und seit gut vierzig Jah-
ren in den USA lebende Filmemacher jedoch
nur noch in kommerziellen Gefilden anzu-
treffen zu sein, wo er etwa das Jennifer-Lopez-
Vehikel MAID IN MANHATTAN drehte. Seine
Riickkehr zu bedichtig erzahlten Geschichten,
an denen der Odor des wahren Lebens hingt,
ist wiederum an die Zusammenarbeit mit
einem Autor gekniipft; die Sino-Amerikane-
rin Yiyun Li hat zwei ihrer Kurzgeschichten fiir
Wangs neueste Filme PRINCESS OF NEBRAS-
KA und A THOUSAND YEARS OF GOOD PRAY-
ERS zu Drehbiichern adaptiert. Letzterer ge-
wann beim Filmfestival von San Sebastian den
Preis als bester Film und sein Hauptdarsteller
Henry O den Darstellerpreis.

Wang gibt an, was ihm an der Story von
A THOUSAND YEARS OF GOOD PRAYERS be-
sonders gefallen habe, sei, dass sie ihn an die



Filme des von ihm bewunderten Yasujiro Ozu
erinnerten. In der Tat gilt der japanische Re-
gisseur als uniibertroffener Meister der The-
men, um die es auch in diesem Film geht: die
Kluft, die zwischen den Generationen besteht,
die Spannungen, Verletzungen und auch Uber-
briickungsversuche, die sie zeitigt. Im Falle
von A THOUSAND YEARS OF GOOD PRAYERS
kommt noch ein weiteres hinzu, nimlich die
kulturelle Kluft.

Die dussert sich zunichst in den Koch-
exzessen des Vaters (fiir die er eigens einen
Wok anschafft) oder im Anbringen eines kit-
schigen Gliicksbringers an Yilans Wohnungs-
tiir (den sie sofort ab- und gleich darauf wieder
hinhingt), reicht aber viel weiter. Diese gan-
ze, unabhingige Lebensweise der Tochter ist
ihm suspekt - sie macht sie ja offenbar nicht
gliicklich. Und obwohl Wang angibt, sich mit
der Situation der Tochter zu identifizieren, da
auch er vonseiten seines Vaters dreiste Inter-
ventionen und Missbilligung seiner Berufs-
wahl (Kiinstler statt Arzt) gewohnt war, rich-
tet er unsere Anteilnahme ganz auf den alten
Herrn.

Das gelingt nicht nur durch die amiisan-
ten Missverstindnisse wie dem oben beschrie-
benen Missionierungsversuch oder dadurch,
dass Henry O den Shi auf so liebenswert-wiir-
devolle Art gibt. Es gibt einen kleinen, aber
wichtigen Subplot, in dem Shi mit einer ilte-
ren Exil-Iranerin Kontakt kniipft, die es auch
nicht nur leicht hat mit ihrer Familie. Im Ge-
gensatz zur Tochter, mit der er die selbe Spra-
che spricht, sich aber nicht verstindlich ma-
chen kann, versteht er sich mit dieser Frau
ganz ausgezeichnet - obwohl sie noch weni-
ger Englisch kann als er. In grosstméglichem
Kontrast zum dunklen, unisthetischen Apart-
ment der Tochter, das der Schweizer Kamera-
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<Ich mag die Vorstellung,
dass nicht alle meine Filme perfekt sind>

Gesprdch mit Wayne Wang

mann Patrick Lindenmaier in strengen Kompo-
sitionen einfingt, Vater und Tochter hiufig
durch Barrieren visuell getrennt, schiitten Shi
und «Madame» einander auf einer Parkbank
in freier Natur ihr Herz aus, in ihrem bruch-
stiickhaften Englisch, mit Gestik und Mimik.
Diese schlichten Szenen haben einen so
hohen Rithrungsfaktor (Begriffe wie «Sprache
des Herzens» dringen sich auf), dass der ei-
gentliche dramatische Hohepunkt fast redun-
dant und konstruiert wirkt. In einer grossen
Vater-Tochter-Aussprache kommt schliesslich
alles aufs Tapet, Verdringtes und Verheim-
lichtes, die Auswirkungen der Kulturrevolu-
tion, viterliche Fehler und tochterliche Miss-
interpretationen. Tausend Jahre Gebete sind
nétig, damit zwei Menschen zueinander fin-
den, besagt das chinesische Sprichwort, auf
das der Titel Bezug nimmt. Dass eine Ausspra-
che zur rechten Zeit auch schon niitzen wiir-
de, das haben wir da schon lingst verstanden
- ohne dass es mit einem melodramatischen
Knalleffekt noch einmal hitte ausbuchstabiert
werden miissen.

Julia Marx

Regie: Wayne Wang; Buch: Yiyun Li; Kamera: Patrick Linden-
maier; Schnitt: Deirdre Slevin; Szenenbild: Vincent De Felice;
Kostiime: Lisa Caryl; Musik: Lesley Barber. Darsteller (Rolle):
Henry O (Herr Shi), Faye Yu (seine Tochter Yilan), Vida Ghah-
remani (Madame), Pasha Lychnikoff (Boris), Angela Dier-
dorff Petro (Maggie), Liz Mathews (Geschiiftsfrau), Patrick
Treadway (Obdachloser), Wes Deitrick (Antiquitdtenhdnd-
ler). Produktion: Entertainment Farm, North by Northwest
Entertainment; Produzenten: Yukie Kito, Rich Cowan, Wayne
Wang; ausfithrende Produzenten: Yasushi Kotani, Taizo Son,
Jooick Lee. USA, Japan 2007. Farbe, 35mm, Dauer: 83 Min. CH-
Verleih: Cineworx, Basel

FILMBULLETIN Mr. Wang, mit A THOU-
SAND YEARS OF GOOD PRAYERS sind Sie
nach drei Hollywoodfilmen mit universalen
Geschichten zuriickgekehrt zur Thematik
chinesischer Einwanderer in den USA, das
Thre friithen Filme bestimmte. Ist es nach so
vielen Jahren in Amerika leichter fiir Sie, Thre
Gefiihle in Englisch auszudriicken?

wavne wang Ich glaube, ja. Alsich da-
mals nach Amerika kam, war die Sprache sehr
hilfreich fiir mich - eine neue Sprache, die
mir eine neue Moglichkeit er6ffnete, mich
auszudriicken. Chinesisch ist eine sehr for-
melle und indirekte Sprache. Da st es oft so,
dass man zu jemandem «Nein» sagen will,
aber «ja» sagt, auch wenn man «Nein» meint.
Die englische Sprache dagegen ist sehr direkt,
ich konnte mich besser ausdriicken und ha-
be das als eine grosse und gute Verdnderung
wahrgenommen. Spiter gewann ich aller-
dings den Eindruck, dass Englisch manchmal
auch zu direkt ist - deshalb versuche ich, es
jetzt zu mischen.

riLmeuLLenin Thr Film zeigt die Fiirsor-
ge eines Vaters fiir seine bereits erwachsene
Tochter, wofiir er eigens aus China in die USA
reist. Kiimmern sich chinesische Eltern gene-
rell mehr um ihre Kinder und nehmen solch
starken Anteil an deren Leben - oder ist dies
ein spezieller Fall?

wavne wanG Beides. In der chinesischen
Kultur versucht der Vater, sich um die Kin-
der zu kiimmern. Eine Scheidung wird als
Krankheit angesehen, weshalb den Eltern die
Aufgabe zufillt, ihr Kind wieder gesund zu
machen. Diese Vorstellung hat aber auch viel
mit Macht zu tun, das macht es kompliziert.
Die Idee des Patriarchen ist eng damit verbun-
den und nimmt oft die Form der Kontrolle
iiber die Kinder an. Diese Tatsache erlaubt es
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mir auch, auf subtile Art iiber die chinesische
Regierung zu sprechen, ohne zu direkt zu
werden.

rLmeuLLeTiN Das bedeutet, die Idee des
Patriarchen hat sich auch nicht durch Kom-
munismus und Kulturrevolution gedndert?

wavne wane Auf der Ebene der Familie
hat sich nichts verdndert, auch auf Regie-

rungsebene nicht - in jeder Situation gibt es
einen Fiihrer und einen Patriarchen, der in
einer machtvollen Position ist. Mr. Shi aller-
dings ist ein ziemlich nettes Exemplar des
Patriarchen. (lacht)

FLmsuLLeTin Sprache als Mittel der Ver-
stindigung, das erinnerte mich an Thr Kam-
merspiel CENTER OF THE WORLD, in dem
2001 Peter Sarsgaard und Molly Parker als eine
Prostituierte und ihr Kunde brillierten.

wavne wane Was in dem Film interessant
war, ist Sprache als Kontrollinstrument, als
Méoglichkeit fiir zwei Menschen, herauszu-
finden, was genau diese Beziehung ausmacht,
was ihre sexuelle Beziehung ausmacht.

FILMBULLETIN Peter Sarsgaard sagte mir,
das sei seine schwierigste Rolle tiberhaupt
gewesen.

wavne wang (lacht) Was das Faszinieren-
de an den beiden war, ist die Tatsache, dass sie
sich zueinander hingezogen fiihlten und eine
sexuelle Beziehung wollten ...

FILMBULLETIN Sie sprechen jetzt von den
Schauspielern?

warne wana Der Konflikt zwischen den
Figuren in der Geschichte erwuchs daraus,
dass sie ihn kontrollieren muss. Den ganzen
Film tiber versuchte Peter Sarsgaard mit ihr
zu schlafen, sowohl als Figur als auch als reale
Person. Ich denke, deshalb war es so schwer
fiir thn.

In A THOUSAND YEARS OF GOOD PRAY-
ERS geht es mehr um Sprache als Kommuni-
kation. Der Titel bezieht sich auf eine bud-
dhistische Redewendung: Thr kénnt in dersel-
ben Sprache sprechen, aber wenn ihr keine
Beziehung zueinander habt, dann habt ihr

auch keine Kommunikation. Der Buddhismus
glaubt, dass selbst bei zwei Menschen, die ge-
meinsam einen Fluss iiberqueren wollen, zu-
vor zweihundert Jahre gutes Karma zwischen
ihnen herrschen muss. Deshalb kann sich
Mr. Shi auch perfekt mit der iranischen Frau
unterhalten, obwohl sie beide kaum Englisch
sprechen. Er und seine Tochter sprechen gut
Chinesisch, aber sie kommunizieren nicht,
denn die Verbindung zwischen ihnen ist ab-
gerissen.

FLmeuLLeTin Gibt es bei Threr Arbeit mit
den Schauspielern eine gemeinsame Heran-
gehensweise? Oder hingt das auch massgeb-
lich von der Grésse eines Projektes ab?

wavne wane Das spielt schon eine grosse
Rolle. Bei CENTER OF THE WORLD waren
Peter und Molly so gut vorbereitet, da ging es
mehr darum, ihnen Herausforderungen zu
stellen, was die Ausarbeitung von Nuancen
anbelangte, ihre Figuren wahrhaftig zu ma-
chen. Bei der Figur des Mr. Shi war die Ziel-
setzung eine andere. Es gibt die chinesische
Tradition, dass Schauspieler ziemlich thea-
tralisch spielen, als befinden sie sich auf einer
Biihne. Deshalb ging es hier eher darum, Din-
ge wegzunehmen und fortzulassen. «Don’t
act! Sei einfach nur die Figur und lass die
Situation und die Dialoge fiir dich sprechen!»

- lautete meine Anweisung.

rmeuLLenin In der Szene auf der Park-
bank zwischen Mr. Shi und der iranischen
Frau iibernehmen ihre Gesten die Verstandi-
gung. Wie weit war das im Drehbuch vorge-
geben?

wavne wane Einige der Dialoge waren
vorgegeben, einiges wurde improvisiert und
dann ins Drehbuch hineingeschrieben - also
eine Kombination. Die Szene, in der die Ira-
nerin ihr Handy aus der Tasche holt und es
ihm iiberreicht, entstand durch einen Zufall.
Mitten wihrend des Drehs fing das Handy
der Schauspielerin an zu klingeln, es war eine
Freundin von ihr, die fragte, was sie gerade
mache - also erzihlte sie, dass sie sich gerade
mit einem Chinesen unterhalte und gab ihm
das Handy, damit er ein paar Worte zu ihr sa-
gen kénne. Solche Zufille konnen manchmal
ganz hiibsch sein, anderes dagegen sollte man
nicht dem Zufall iberlassen. Das schlechte
Englisch, das Mr. Shi spricht, haben wir ge-
nau aufgeschrieben, denn es war wichtig, was
er sagt und wie er es sagt.

FLmeuLLenin In den frithen Szenen des
Films wirkte seine Kérpersprache auf mich
sehr befremdlich - als wiirde er sich innerlich
drehen.

wavne wang Nun, er ist ein alter Mann,
der wihrend der Kulturrevolution viele Jahre
lang im Gefangnis war, deshalb ist sein ganzer
Korper so verkriimmt, er kann seinen Riicken

nicht mehr gerade durchdriicken. Das pas-
sierte am Anfang der Dreharbeiten 6fter, des-
halb fragteich ihn, ob wir etwas tun kénnten,
um seinen Riicken zu strecken. So tragt er
jetzt diese Stiitze.

FiLmeuLLeTin Sie haben diesen Film auf
High Definition-Video gedreht: war das Ihre
erste Erfahrung damit?

wavne wang Nein, das war CENTER OF
THE WORLD - CHINESE BOX dagegen, den
ich 1997 in Hongkong drehte und von dem das
haufiger vermutet wird, wurde komplett auf
Filmmaterial gedreht.

Bei CENTER OF THE WORLD benutzte
ich eine sehr billige Digitalkamera und wollte,
dass das Bild auch so aussieht. Hier dagegen
sollte es aussehen wie Film. Das war entspre-
chend schwieriger. Aber ich hatte Patrick
Lindenmaier, einen sehr guten Director of
Photography, der wusste, wie man es organi-
scher aussehen lassen kann. Denn digital
sieht immer digital aus. Das erste, was ich
begriff, war, dass man die Tiefe des Raumes
wegnehmen muss, denn das Digitale hat diese
Raumtiefe bis ins Unendliche - alles ist scharf.
So arbeiteten wir mit Filtern, um das abzu-
schwichen, und drehten mit einer grosseren
Brennweite. Da gibt es eine ganze Menge
Tricks. Dass ich den Film digital gedreht habe,
hatte viele praktische Griinde: zum einen ist
es billiger, zum anderen erlaubt es den Schau-
spielern, eine Szene durchzuspielen, ich kann
sie in einem Take aufnehmen. Das ist mir heu-
te sehr viel wichtiger als friiher. Ich lasse die
Kamera einfach weiterlaufen, wenn ich den
Schauspielern sage, «zuriick auf Anfang, wir
machen noch einen Durchgang.» Auf diese
Art ist es mehr wie im Theater, wo der Schau-
spieler in der Szene drinnen ist, statt zu spie-
len. Das mache ich manchmal drei-, viermal
hintereinander. Ich habe auch den Eindruck,
dass die Tage des Zelluloids gezahlt sind und
ich anfangen muss, mich mit anderen Auf-
nahmematerialien vertraut zu machen.

rLmeuLLenin Ich habe gelesen, dass Sie
und Ihr Director of Photography die Schau-
spieler beobachtet haben, wie sie sich be-
wegten, wenn die Kamera nicht lief, um Nuan-
cen in ihre Darstellungen einzuarbeiten.

WAYNE wANG Das ist richtig. Man hat
aufgrund des Drehbuches eine Vorstellung
von einer Figur, dann besetzt man jemanden
fiir diese Rolle, dadurch verindert sich die
Figur. Die Frage ist, was nimmt man von dem
Schauspieler. In der ersten Woche haben wir
die Schauspieler sehr viel beobachtet, um her-
auszufinden, was funktioniert und was nicht.
Einfach die Art, wie Henry O lduft, ist sehr
interessant, deshalb haben wir viel Material
gedreht, wie er nur herumlduft. Wenn er geht,
ist er einfach sehr komisch. Er trigt auch im-



mer eine Thermoskanne mit heissem Wasser
mit sich herum. Das haben wir ebenfalls zu
einer Eigenart seiner Figur gemacht.

rLmeuLLETIN Haben Sie diesen Film
zusammen mit PRINCESS OF NEBRASKA
gedreht?

WAYNE WANG Das war eine andere Kurz-
geschichte im selben Buch, das mir immer
gut gefiel. Und nachdem ich A THOUSAND
YEARS OF GOOD PRAYERS abgedreht hatte,
wollte ich einen Film machen, der sehr anders
ist - mit Handkamera und sehr ziigigem
Tempo, iiber eine junge Frau. Fiir mich gibt es
drei verschiedene Generationen von Chine-
sen in diesen beiden Filmen, zum einen den
Vater, der direkt betroffen war von der Kultur-
revolution, seine Tochter, die indirekt davon
betroffen war, schliesslich ein achtzehnjih-
riges Mddchen, das gar nichts mit der Kultur-
revolution zu tun hat, sich nicht einmal an
das Massaker auf dem Tiananmen-Platz von
1989 erinnert, sondern in einem neuen China
aufgewachsen ist, wo es das vorrangige Ziel
ist, Geld zu verdienen. Die Idee, dass der Vater
ein Enkelkind haben méchte, das seine Toch-
ter ihm nicht geben kann, und dass es in der
anderen Geschichte ein Madchen gibt, das
schwanger ist, aber nicht weiss, wie seine
Zukunft aussehen wird, gefiel mir.

FiLmeuLLeTin Das Presseheft behauptet,
mit diesen beiden Filmen seien Sie zu Ihren
Waurzeln zuriickgekehrt - sehen Sie das selber
auch so?

WAYNE WANG THE JOY LUCK CLUB (1993)
war mein letzter chinesischer Film, mit «chi-
nesisch» meine ich die Chinesen in Amerika.
Zu der Zeit begann ich, mich ein wenig bei
dieser Thematik zu langweilen, weil ich so
viele Filme dartiber gemacht hatte. Das erste
Mal, dass ich jetzt nach China zuriickging,
hing damit zusammen, dass so viele chine-
sische Immigranten in die USA kamen, dass
die community sich veridnderte - und ich
herausfinden wollte, was das fiir uns Chine-
sen in Amerika bedeutet. Dann machte man
mich auf die Kurzgeschichtensammlung von
Yiyun Li aufmerksam, so kamen diese beiden
Filme zustande. Ich weiss noch nicht, obich
in dieser Richtung weiterarbeiten werde. Ich
bin sehr interessiert an Europa und wie sich
das Problem der Einwanderung dort darstellt,
seien es nun die Vietnamesen in Deutschland
oder die Inder in Grossbritannien - in Europa
gibt es solch eine Vielfalt von Emigranten.

FILMBULLETIN Mit back to the roots meinte
ich auch eine Riickkehr zu kleineren Filmen.
Am Anfang IThrer Karriere folgte etwa auf den
Independent-Film D1m suM (1985) ein Gen-
refilm mit bekannteren Darstellern wie der
Thriller sLAM DANCE (1987). Vor Ihren jiings-
ten beiden Filmen haben Sie mit MAID IN

MANHATTAN, LAST HOLIDAY und BECAUSE
OF WINN-DIXIE dreimal den Hollywood-
Mainstreamfilm bedient ...

wavne wang Ich glaube, ich bleibe lieber
bei den kleineren Filmen, denn dabei habe
ich viel mehr Freiheit und kann kreativer sein.
Trotzdem bin ich immer noch fasziniert vom
Gedanken, einen grossen Hollywoodfilm zu
machen, bei dem ich vielleicht mehr Frei-
heiten habe und subversiver sein kann. Kiirz-
lich habe ich MICHAEL CLAYTON gesehen
und dachte mir, das ist ein wirklich interes-
santer Film. Es gibt bestimmte Studiofilme,
die mich reizen, aber ansonsten méchte ich
mich lieber auf kleinere Independent-Filme
konzentrieren. Zumal ich diese Filme mit der
Digitalkamera sehr kostengiinstig machen
kann. Ich mag die Vorstellung, dass nicht alle
meine Filme perfekt sind - manche sind mehr
wie eine Skizze.

FLmeuLLETIN Haben Sie zwischendurch
mal versucht, zu kleineren Filmen zuriick-
zukehren?

wavne wane Nein, denn diese grossen
Filme sind korperlich und geistig so brutal,
dass man vollkommen erschopft ist. Da konn-
te ich mich auf nichts anderes konzentrieren.

FILMBULLETIN War BECAUSE OF WINN-
DIXIE, weil Sie fernab der Studio-Executives
in Mississippi on location drehten und keine
grossen Stars hatten, in dieser Hinsicht leich-
ter als die beiden anderen?

wavne wane Es war leichter. Ich schitzte
vor allem das Drehbuch, das sehr smart war

- es erinnerte mich in gewisser Weise an die
Stimmung von sSMOKE. Das Studio sagte,
wenn ich den Film relativ billig machen kon-
ne, dann wiirde man sich nicht einmischen.
Wihrend der Dreharbeiten lief auch alles gut,
aber danach, zuriickin L.A., bekam der Film
bei den Previews zu gute Bewertungen. Bei
schlechten Previews bist du tot, aber bei zu
guten bist du in Schwierigkeiten. Denn jetzt
dachte das Studio, es hitte einen hochst kom-
merziellen Film an der Hand, und beschloss,
mehr Musik hinzuzufiigen und andere Ande-
rungen vorzunehmen - und plétzlich wurde
es ein grosser Hollywoodfilm.

FiLmeuLLETIN Dann wurden Sie auch noch
ein Opfer des pacing pass?

WAYNE WANG Ja. Immer, wenn etwas her-
ausgeschnitten wird, wird der final pacing
pass aktualisiert: da wird jede Pause akribisch
notiert, etwa wenn ein Darsteller Luft holt.
Jede Pause, in der nichts passiert, wird heraus-
genommen. Wenn dem Publikum nicht er-
laubt wird zu atmen, finde ich das ziemlich
niederschmetternd, deshalb habe ich bei
A THOUSAND YEARS OF GOOD PRAYERS auch
viel Wert darauf gelegt, dass alles seine Zeit
hat.
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riLmsuLLerin Welcher Threr Filme hat
unter dieser Praxis am meisten gelitten?

wavNe wanG Ich wiirde sagen, das war
MAID IN MANHATTAN, obwohl er am meis-
ten Geld eingespielt hat. Bei BECAUSE OF
WINN-DIXIE und LAST HOLIDAY gelang es
mir besser, Sachen, die mir wichtig waren,
zu beschiitzen. Da hatte ich schon die Erfah-
rungen von MAID IN MANHATTAN.

riLmeuLLenin Thr Vater hat Sie nach
seinem Lieblingsschauspieler John Wayne
benannt - haben Sie je daran gedacht, einen
Western zu machen?

wavne wang Ich habe kiirzlich Fotos aus
Takashi Miikes Spaghettiwestern SUKIYA-
KI WESTERN DJANGO gesehen, die machten
einen faszinierenden Eindruck. Ich wiirde
einen Western machen, der sehr campy ist,
ziemlich schrig. Es gab einmal ein Drehbuch
mit dem Titel «Celestial Cowboys», das mir
gut gefiel. Sie wissen wahrscheinlich, dass
viele Chinesen in Amerika beim Bau der
Eisenbahn eingesetzt wurden. Das war Kno-
chenarbeit, - viele starben. Sobald die Eisen-
bahnstrecken fertig waren, wurden sie alle
entlassen und fanden keine neue Arbeit. Das
Drehbuch handelte von diesen aufgebrachten
Arbeitern, die ihrem Arger Luft machten,
indem sie anfingen, Ziige auszurauben. Sie
beherrschten aber auch die Technik des Kung
Fu. Vielleicht kann ich einmal etwas in dieser
Richtung machen.

FiLmeuLLETIN Wire ein Drehbuch vor-
stellbar, das Sie nach China zuriickbringen
konnte?

wavne wanG Es gibt einige, aber ich
fiirchte, dass sie Probleme mit der Zensur
bekommen konnten. So habe ich eine Geister-
geschichte, die in Shanghai spielt - aber ich
habe gehort, dass die chinesische Regierung
nicht gliicklich ist iiber Geschichten mit
Geistern und tibernatiirlichen Geschehnissen
und deshalb nicht will, dass dieser Film dort
gedreht wird.

FILMBULLETIN CHAN IS MISSING (1982)
war gar nicht Ihr Debiitfilm ...

wavne wanG Richtig, sieben Jahre zu-
vor habe ich einen Spielfilm zusammen mit
zwei anderen Studenten gedreht - unsere
Abschlussarbeit: A MAN, A WOMAN AND
A KILLER ist ein sehr merkwiirdiger Film mit
einer faszinierenden Kreisstruktur - ich habe
ihn bis heute nicht verstanden (lacht).

Das Gesprich mit Wayne Wang
fithrte Frank Arnold
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INTERVIEW

Eine Hommage und Erinnerung an
Theo van Gogh, jenen umstrittenen nieder-
lindischen Filmemacher, der am 2. Novem-
ber 2004 von einem religiésen Fundamen-
talisten erschossen wurde - wegen der Dar-
stellung des Islam in van Goghs Kurzfilm
SUBMISSION TEIL 1. Van Gogh hatte kurz zu-
vor zusammen mit seinem Produzenten Gijs
van de Westelaken geplant, ein US-Remake
Von INTERVIEW (2003) zu inszenieren, Steve
Buscemi und Sienna Miller standen bereits als
Schauspieler fest. Nach van Goghs Tod be-
schlossen Westelaken und sein US-Partner
Bruce Weiss, das Projekt zu erweitern. Unter
dem Motto «Drei mal Theo» entstehen drei
englischsprachige Remakes dreier van-Gogh-
Filme, nach INTERVIEW - Steve Buscemi
fithrt hier auch Regie - sollen Neuauflagen
von 06 (1994) und BLIND DATE (1996) folgen.

Was alle Filme gemeinsam haben:
zwei Hauptdarsteller und eine dhnliche Ver-
suchsanordnung - ein Mann, eine Frau und
die komplizierte Beziehung, die sie mitein-
ander verbindet. Produzent Weiss spricht
gar von «einer Art psychologischem Box-
kampf», um den Krieg der Geschlechter - fiir
van Gogh ein fast schon existenzielles The-
ma - auf den Punkt zu bringen. Buscemi ist
nun mit seinem Remake der Handlung weit-
gehend gefolgt. Dabei verneigt er sich mehr-
mals vor Theo van Gogh und verteidigt somit
Meinungsfreiheit und Unabhingigkeit der
Kunst: Einmal fihrt ein Mébelwagen mit der
Aufschrift «Van Gogh Moving» durchs Bild,
Katja Schuurman, die Hauptdarstellerin
des Vorgingers, hat einen Cameo-Auftritt,
ein Portrdt des Regisseur steht auf einem
Schreibtisch.

Wer die Handlung noch nicht kennt:
Pierre Peders, mit allen Wassern gewasche-
ner Journalist in New York, soll auf Geheiss
seines Chefredakteurs die Soap-Darstellerin
Katya interviewen. Ausgerechnet jetzt, wo
sich in Washington, D.C., ein politischer
Skandal zusammenbraut. Man stelle sich ein-
mal vor, Peter Scholl-Latour miisste mit Jea-
nette Biedermann sprechen - das Gefille zwi-
schen beruflichem Anspruch und schnédem

Arbeitsalltag konnte gar nicht grosser sein.
Doch hier geht es um mehr: In den kurzen
Unterhaltungen mit seinem Vorgesetzten
wird Peders als desillusionierter, schwie-
riger Dickkopf charakterisiert, mit dem nie-
mand mehr sprechen will. Seine Karriere ist
vorbei. Die Filme von Katya hat er nicht gese-
hen, eine Vorbereitung hilt er nicht fiir nétig.
Dabei lisst sich diese unprofessionelle Arro-
ganz auch als unterschwellige Kritik an den
Gepflogenheiten des Showbusiness lesen,
in dem es nur um Ausserlichkeiten, nicht
um Inhalte geht. Steve Buscemi verleiht sei-
ner Figur jene sauertdpfische Miene und ge-
quilte Haltung, die er in zahlreichen Fil-
men, TREES LOUNGE (1996) vor allem, kulti-
viert hat. Sein Ausseres nimmt das Scheitern
schon vorweg.

Katya lisst Peders in einem angesagten
Restaurant tiber eine Stunde warten, er trigt
sein Desinteresse und seinen Missmut un-
verhohlen zur Schau. Sienna Miller, vor eini-
gen Jahren in Hochglanz-Magazinen nach
Filmen wie ALFIE und CASANOVA schon als
neues «It-Girl» gefeiert, spielt ihre Figur mit
jener seichten Flatterhaftigkeit, die schon
Katja Schuurman - als beliebteste Fernseh-
darstellerin der Niederlande noch niher an
ihrer Rolle, zumal in ihrer Privatwohnung
gedreht wurde - auszeichnete: selbstverliebt,
ichbezogen, voll oberflichlichen Charmes,
der die Menschen um sie herum verfiihren
soll. Die Sensibilitit, mit der Miller auf die
Arroganz ihres Widersachers reagiert, und
die Eloquenz, mit der sie ihm Paroli bietet,
wirken darum umso tiberraschender.

Nach einigen unwilligen und herablas-
senden Fragen ldsst Katya das Interview plat-
zen. Doch nach einem kleinen Autounfall
verarztet die langbeinige Blondine den ab-
gehalfterten Journalisten in ihrem riesigen
Loft. Das Gesprich geht weiter, bei Whisky,
Wein und Kokain. Sie reden, flirten, schimp-
fen, schreien, kreuzen die Klingen, belauern
und verfiihren sich. Ein steter Wechsel von
Anziehung und Zuriickweisung. Und mit
einem Mal ist der Zuschauer mittendrin in
einem Katz-und-Maus-Spiel, bei dem Mann

und Frau die Karten offen auf den Tisch legen.
Oder doch nicht?

Buscemi, der Regisseur, ist im Wesent-
lichen der Herangehensweise van Goghs ge-
folgt. Kameramann Thomas Kist, schon im
Original dabei, liess das Geschehen wieder
mit drei digitalen Kameras aufnehmen, je
eine fiir die beiden Hauptdarsteller, die drit-
te fiir das Gesamtgeschehen. Folge: Cutterin
Kate Williams hatte eine Unmenge von Ein-
stellungen im Schneideraum zur Verfiigung,
die langen Sequenzeinstellungen verleihen
dem Film eine hohe Dichte und Unmittelbar-
keit. Dabei hat Buscemi, der auch am Dreh-
buch mitschrieb, die Charaktere weicher
gestaltet als van Gogh. Sie sind nicht mehr
ganz so verabscheuungswiirdig wie im Ori-
ginal, zeigen mehr Menschlichkeit, mehr
Wirme und Humor. Vielleicht ist so auch
die Verschiebung der Genres zu erkliren.
Wihrend der Vorginger mit seinen Ecken
und Kanten vor allem als Thriller mit {iber-
raschender Auflgsung funktionierte, ist der
Nachfolger ein intensives Drama iiber zwei
widerspriichliche Menschen, die als bitterer
Kommentar zu ihrem Berufsstand fungieren.
Denn die Interview-Situation ist auch immer
ein Rollenspiel, in dem die Kunst der Verstel-
lung zelebriert wird. Ein Spiel um Macht, in
dem die Gesprichspartner - ganz im Cha-
brolschen Sinne - Masken tragen, um ihre
Beweggriinde zu verbergen. Wie komme ich
als Journalist an Informationen, wie verkau-
fe ich als Schauspieler mein Produkt ohne
allzu viel von mir preiszugeben? Ein Konflikt
zwischen 6ffentlichem Interesse und Privat-
leben, der vor allem eins ist: ein Kampf um
die Wahrheit.

Michael Ranze

R: Steve Buscemi; B: David Schechter, Steve Buscemi, nach
dem gleichnamigen Film und Drehbuch von Theo van Gogh
und Theodor Holman; K: Thomas Kist; S: Kate Williams; A:
Loren Weeks; Ko: Vicki Farrell. D (R): Steve Buscemi (Pierre
Peders), Sienna Miller (Katya), Michael Buscemi (Robert
Peders), Tara Elders (Maggie), David Schechter (Maitre d’),
Molly Griffith (Serviererin). P: Cinemavault Releasing, Bru-
ce Weiss, Gijs van de Westelaken. USA, Kanada, Niederlande
2007. 84 Min. CH-V: Rialto Film, Ziirich




MOLIERE

Y

Cannes vor dreissig Jahren. Auf dem da-
maligen Festival erregt ein Kinoereignis Auf-
sehen, welches in fulminant komponierten
Tableaus das Wirken eines bedeutenden Dra-
matikers und Mimen schildert und das des-
sen Leben dort verortet, wo es sich haupt-
sichlich abspielte: auf der Theaterbiihne. Mit
ihrem Fiinf-Stunden-Epos MOLIERE {iber
eine widerspriichliche Existenz zwischen
autonomem Kiinstlertum und hofischer
Giinstlingswirtschaft legte Ariane Mnouch-
kine, die Leiterin des Pariser Théatre du So-
leil, ihrerzeit die Messlatte fiir hnlich gear-
tete Projekte extrem hoch. Der franzésische
Nachwuchsregisseur Laurent Tirard unter-
nimmt mit seiner vermeintlichen Moliére-
Biografie gar nicht erst den Versuch, diese
Messlatte zu tiberspringen - er lauft ziemlich
ungeriihrt unter ihr durch.

Zwei Eckdaten riickt Tirard, gemein-
sam mit Grégoire Vigneron auch Autor des
Drehbuchs, ins Zentrum des Geschehens:
1658 kehrt Moliére nach dreizehnjdhrigem
Tingeln mit einem Wandertheater nach Pa-
ris zurtick und erhilt von Ludwig XIV. die
Erlaubnis, einen Saal in unmittelbarer Nihe
des Louvre zu bespielen. 1645, kurz vor Be-
ginn seines langen Aufenthalts in der Pro-
vinz, sitzt der Dichter wegen nicht begliche-
ner Rechnungen voriibergehend im Gefing-
nis. Bei Mnouchkine ist es der Vater, der
seinen als Jean-Baptiste Poquelin geborenen
Sohn aus der Haft freikauft. In der aktuellen
Produktion ldsst ein zunichst unbekannter
Gonner Moliére aus dem Schuldturm holen
und zu sich auf den Herrschaftssitz verfrach-
ten.

Jener Unbekannte entpuppt sich als ein
gewisser Monsieur Jourdain, seines Zeichens
gut betuchter Grossbiirger, der ein Auge
auf die schone, von Minnern umschwirm-
te Witwe Célimene geworfen hat. Um ihr zu
imponieren, hat der neureiche Geck einen
Einakter verfasst und erwartet nun von Mo-
liere handfeste Tips fiir die Auffiihrung im
privatesten Rahmen. Wesentliche Bedin-
gung: Madame Jourdain, Vorname Elmire,
die ihrem Gatten bereits zwei T6chter ge-

schenkt hat, sollte tunlichst nichts von dem
amourdsen Plan erfahren.

Das Prinzip des Films wird ziemlich
schnell klar: Die eher im biografischen Dun-
kel liegenden Monate des Schriftstellers un-
mittelbar nach seiner Zeit hinter Gittern
fiillt Tirard mit fiktionalen Versatzstiicken
auf, frei nach dem simplen Motto: Literatur
basiert stets auf Selbsterlebtem. Jourdain,
so heisst der Protagonist in Moliéres Stiick
«Le Bourgeois gentilhomme» (1670), das den
Neid des Biirgertums auf die anachronisti-
schen Privilegien des Adels veralbert. Céli-
mene entstammt der Personage von «Le Mis-
anthrope» (1666), jener Spottarie auf die zwi-
schenmenschliche Heuchelei bei Hof und in
den Salons. Die Kinofigur Moliere gibt sich
Elmire gegeniiber als Geistlicher und Haus-
lehrer aus und stellt sich ihr mit einem Na-
men vor, der ebenfalls Bithnengeschichte
geschrieben hat: Tartuffe. Der im Film auf-
tretende verarmte Adlige Dorante, charakte-
risiert als Schmarotzer und Zyniker, scheint
direkt aus «Georges Dandin» (1668) entlehnt,
und wie in «Lécole des femmes» (1662) wird
das soziale Problem der Zwangsheirat thema-
tisiert. Diese Verkniipfung von Theaterfiktio-
nen und fiktiver Realitit ist dramaturgisch
nicht unintelligent gelést, stellenweise ist
sie sogar amiisant.

Auch die innere Zerrissenheit der
Hauptfigur wird einigermassen deutlich:
Moliere fasziniert die wuchtige Tragédie,
Komdédien stuft er als Kunst zweiter Klasse
ein. Doch seine Inszenierungen von Dramen
Corneilles und Racines fallen durch, das Pu-
blikum delektiert sich an Possen im Stil der
Commedia dell’Arte. Aus der Not heraus
wird so etwas Neues geboren: die koméddian-
tische Farce mit gesellschaftskritischem An-
spruch. Nichts belegt die Brisanz dieser lite-
rarischen Revolution eindriicklicher als die
im Mai 1664 aufflammende politische Aus-
einandersetzung um den «Tartuffe». Jene
Kontroverse spart Tirards Historienstreifen
freilich vollig aus.

Doch der entscheidende Einwand ge-
gen MOLIERE lautet anders, denn hier hinkt

FILMBULLETIN 5.08 NEU IM KINO m

insbesondere die Visualisierung, die opti-
sche Vermittlung atmosphirischer Dichte
der ofters aufblitzenden Finesse des Scripts
weit hinterher. Die Kamera von Gilles Henry
ruht eher gelangweilt auf all den prichtigen
Kosttimierungen und dem iippigen Dekor
und kapituliert schliesslich klaglos vor den
Konventionen des traditionellen Ausstat-
tungsfilms. Im Gegensatz zu vergleichbaren
Arbeiten, die das Zeitkolorit eines fremden
Jahrhunderts einzufangen suchten, wie et-
wa Stanley Kubricks BARRY LYNDON (1975),
Peter Webbers GIRL WITH A PEARL EAR-
RING (2003) oder selbst SHAKESPEARE IN
LOVE (1998) von John Madden, wirkt Tirards
Darstellung des siebzehnten Jahrhunderts
wie ein steriler Reigen aseptischer Einstel-
lungen. Dabei hitte gerade die Ara des fran-
z0sischen Sonnenkénigs in ihrer radikalen
Diskrepanz zwischen Schein und Sein aus-
reichend Gelegenheit fiir ein visuelles Kon-
zept geboten, bei dem Bilder auch den Ge-
ruchssinn stimulieren, den Geschmacksnerv
reizen - Bilder, die den Geist der Zeit tatsich-
lich atmen. Denn schliesslich war Versailles
nicht nur ein prunkvolles Schloss, sondern
auch eine schwach beleuchtete Kloake.

So bleibt es hauptsichlich dem aus Roh-
mer- und Lelouch-Filmen bekannten Fabrice
Luchini in seiner Rolle als Jourdain vorbehal-
ten, die Verlogenheit der Epoche mit schau-
spielerischen Mitteln in den Film zu imple-
mentieren. Luchini ist zweifelsohne der bra-
vourdse Leistungstriger des hier agierenden
Ensembles. Romain Duris dagegen verpasst
seinem Moliére eine gehorige Portion Latino-
Touch - das kann man goutieren, man muss
es aber nicht wirklich.

Thomas Basgier

R:Laurent Tirard; B: Laurent Tirard, Grégoire Vigneron:K:
Gilles Henry; S: Valérie Deseine; A: Frangoise Dupertuis; Ko:
Pierre-Jean Larroque, Gilles Bodu-Lemoine, Pui Lai Huam;
T: Eric Devulder. D (R): Romain Duris (Moliére), Fabrice
Luchini (Jourdain), Laura Morante (Elmire), Edouard Baer
(Dorante), Ludivine Sagnier (Célimene), Fanny Valette
(Henriette), Mélanie dos Santos (Louison), Gonzague Mon-
tuel (Valere). P: Fidélité Productions. Frankreich 2007. Farbe,
121 Min. CH-V: Frenetic Films, Ziirich
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L'AUTRE MOITIE

Der Schweizer Drehbuchautor und Re-
gisseur Rolando Colla hat sich mit LAUTRE
MOITIE einiges vorgenommen. Der Sohn ita-
lienischer Gastarbeiter erzihlt die Geschich-
te zweier multikulturell aufgewachsener Brii-
der, die sich nach fiinfunddreissig Jahren un-
ter schwierigen Umstdnden wieder begegnen.
Wihrend der eine, Louis, nach der Trennung
der Eltern als kleiner Junge bei seiner Schwei-
zer Mutter in deren Heimat aufwuchs, muss-
te der andere, Hamid, mit dem Vater zurtick
nach Algerien. Dort blieb er bis zum Selbst-
mord des Vaters. Danach nahm ihn ein On-
kel unter die Fittiche, erzog ihn streng isla-
misch und vermittelte ihm schliesslich Kon-
takte zu einem international operierenden
illegalen Netzwerk, das im Verdacht steht,
Terroranschldge zu finanzieren. Die Arbeit
als Kurier fiir diese Organisation bot Hamid
die ersehnte Gelegenheit, das verhasste Alge-
rien zu verlassen. Als Louis sich nach all den
Jahren bei ihm meldet, lebt Hamid in Briissel.
Hinter den Anrufen des Bruders vermutet er
zundchst ein taktisches Mandver der Polizei.

Gleich in den ersten Szenen des Films
wird deutlich, dass das Familiendrama - die
Anniherung zwischen den fremden Brii-
dern - sich iiber eine rein psychologische
Auseinandersetzung hinaus zu einer exem-
plarischen Darstellung unterschiedlicher Mi-
grantenschicksale ausdehnen soll und in der
geweiteten Perspektive auch das Phanomen
des internationalen Terrorismus mit erfas-
sen will. Doch damit nicht genug. Wenig spi-
ter kommt noch eine attraktive junge Frau
ins Spiel und erginzt das Themenpanopti-
kum um ein Liebes- und Eifersuchtsdrama.

Trotz seiner Bedenken trifft sich Ha-
mid mit Louis in der Schweiz, als dieser thm
berichtet, ihre gemeinsame Mutter sei ster-
benskrank. Unterwegs gesteht Louis seinem
Bruder dann aber, dass die Mutter schon seit
Tagen tot ist. Wutentbrannt beschliesst Ha-
mid, sofort nach Briissel zuriickzureisen.
Auf dem Weg zum Bahnhof geraten die bei-
den Briider jedoch in eine Verkehrskontrol-
le. Hamid wird als mutmasslicher Kurier der
Terroristenszene festgenommen und verhért.
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Wenig spiter kommt er gegen Zahlung einer
Kaution wieder frei. Das Geld hat Louis auf
zwielichtigen Wegen aufgetrieben. Unmit-
telbar vor der Polizeistation trifft Hamid an-
schliessend das erste Mal auf Louis’ Freundin
Isabella.

Sofort spiirt man, wie es zwischen den
beiden knistert und Collas Psychodrama ins
Genrekino hiniiberrutscht. Psychologisch
werden die Beweggriinde fiir Isabellas Han-
deln namlich ebenso wenig entwickelt wie
die Beziehungsstrukturen zwischen ihr und
den beiden Briidern. An Nade Dieu, die ihrer
Figur immerhin eine melancholisch-ritsel-
hafte Aura verleiht, liegt es jedenfalls nicht,
dass Isabella als Frau gewordener Zankapfel
im Bruderstreit zum identitdtslosen Mac-
Guffin erstarrt. Das Spannungsfeld zwischen
Vertrauen und Verrat nimmt im Liebesstreit
um Isabella ebenso dramaturgische Gestalt
an wie in Louis’ heimlicher Zusammenarbeit
mit der Polizei. Denn Hamids anfinglicher
Verdacht, Louis sei ein von der Polizei beauf-
tragter Spitzel, scheint sich nun doch noch
zu bestitigen.

So wird das sensible psychologisch-
kulturell-politische Geflecht, das Colla ur-
spriinglich zu entfalten begann, mehr und
mehr von einem genretypischen Riuber-
und-Gendarm-Spiel tiberlagert; Seiten- und
Schusswechsel inklusive. Authentisches Le-
ben wird von den Gattungskonventionen
zunehmend in den Hintergrund gedringt,
bleibt aber andererseits virulent genug, um
die freie Entfaltung eines ganz auf oberflich-
liche Unterhaltung angelegten Bruderkrimis
zu hemmen.

«Ich wollte eine ernsthafte, komplexe
Geschichte spannend erzihlen», begriindet
Colla seine Wahl fiir das Genre des psycholo-
gischen Thrillers. In Collas Dramaturgie ste-
hen sich Psychologie und Spannung jedoch
bisweilen im Wege, weil sie sich wechsel-
seitig der Glaubwiirdigkeit beziehungswei-
se der gefiihlten Unmittelbarkeit berauben.
Letztlich gelingt es Colla nicht, den Wider-
spruch zwischen Genderfiktion und sozial-
kritischem Realititsbezug aufzuheben. Da-

fiir bleibt er an Stellen, die psychologisch er-
schlossen werden miissten, zu vage, vertieft
sich andererseits zu lange in gefiihlsschwere
Gespridche tiber traumatische Kindheitserin-
nerungen, um einen schwungvollen Plot am
Leben zu halten. Der terroristische Hinter-
grund verkommt zur zeitgemassen Kolorie-
rung.

Dass Collas Hybrid aus Psychodrama,
Thriller und Sozialstiick schliesslich aber
doch nicht auseinanderfillt, verdankt der an-
sonsten solide inszenierte und ohne beson-
dere Schauwerte von Peter Indergand unauf-
tallig fotografierte Film vor allem seinen bei-
den hervorragenden Hauptdarstellern. Kader
Boukhanef als Louis und Abel Jafri in der Rol-
le Hamids gelingt es iiber weite Strecken, die
dramaturgischen Liicken und Unbedacht-
heiten des Drehbuchs zu iiberspielen. Und
das nicht etwa, indem sie wuchtig und ef-
fektheischend chargieren, sondern schlicht
dadurch, dass sie stets ganz da sind. Hinter
ihren traurig, wiitend, sehnsuchtsvoll, weh-
miitig, reuig oder zartlich leuchtenden, fun-
kelnden und blitzenden Augen, verbergen
sich all jene Geschichten, die LAUTRE mOI-
TIE andeutet, ohne sie zu Ende zu erzihlen
und - ob der natiirlichen Leinwandprisenz
seiner Protagonisten - auch ohne sie zu Ende
erzihlen zu miissen. Vielmehr verfliichtigen
sich die ganzen Vorgeschichten, Hintergriin-
de und Drehbuchkapriolen zum schmiicken-
den Beiwerk dessen, was der Film im Wesent-
lichen ist: intensiv gespieltes Charakterkino.
Eines allerdings, das darunter leidet, dass es
gleichzeitig noch etwas anderes sein mochte.

Stefan Volk

Regie: Rolando Colla; Buch: Rolando Colla; Mitarbeit am
Buch: Olivier Lorelle, Zoé Galeron, Rabah Bouberras; Ka-
mera: Peter Indergand; Schnitt: Denise Vindevogel; Ausstat-
tung: Andi Schramli; Musik: Bernd Schurer; Ton: Jiirg Lem-
pen. Darsteller (Rolle): Abel Jafri (Hamid ), Kader Boukhanef
(Louis), Nade Dieu (Isabella), Roberto Bestazzoni (Scherrer),
Martine Godart (Anita), Abdelmalek Kadi (Youssef ), Jaoued
Deggouj (Brahim). Produktion: Peacock Film; Produzentin:
Elena Pedrazzoli; Co-Produzenten: Hubert Toint, Jean-Jac-
ques Neira, Alexandre Iordachescu. Schweiz, Belgien 200;.
Farbe, Dauer: 89 Min. CH-Verleih: Look Now!, Ziirich




SAVAGE GRACE

Gelangweilter Degout in einer feinen
Abendgesellschaft, man unterhilt sich iiber
Kannibalismus in Peru. «Und, wiirden Sie
Menschenfleisch essen?» Nein, die ange-
sprochene Dame wiirde nicht, fiir keine zehn
Millionen Dollar. Aber Achtung: Das ist ge-
nau eine jener dezent anriichigen Fragen, an
der Barbara Baekeland Gefallen findet. Sie in-
sistiert - und wendet sich plétzlich an ihren
Gatten Brooks: Ob er fiir denselben Betrag
mit der anderen Dame am Tisch schlafen
wiirde? (Eine korpulente Lady in den Mitt-
fiinfzigern). Es ist dies bezeichnend fiir Bae-
keland: Erst bittet sie mit schmeichlerischer
Liebenswiirdigkeit eine ausgewihlte Runde
von Blaubliitern an einen Tisch, dann pro-
voziert sie die Damen und Herren mit ihrem
unstandesgemissen Benehmen. Und ihr bla-
sierter Gatte selbst wird wieder einmal dar-
an erinnert, weshalb ihn seine Frau geheira-
tet hat.

Barbara Baekeland ist keine Unbekann-
te: Die tragisch gefallene Millionirsgattin
war bereits ein Fall fiir die Massenmedien,
ehe sich mehrere Biicher der skandaltrich-
tigen Geschichte der Baekeland-Dynastie an-
nahmen; Tom Kalin hat in seinem Erstling
nun nach einem Drehbuch von Howard A.
Rodman den gleichnamigen Roman von Nata-
lie Robins und Steven M. L. Aronson verfilmt.
Mit seinem Beigeschmack von Dekadenz und
glanzvoller Verkommenbheit ist dies ein Stoff
wie aus einem Lucchino-Visconti-Film: Bar-
baras Heirat mit Brooks, dem Enkel des Bake-
lit-Erfinders Leo Baekeland, verschaffte der
aus einfachen Verhiltnissen stammenden
Amerikanerin zwar Zutritt zum glamou-
rosen Industrie-Adel. Die Ehe verlief jedoch
ungliicklich, das Paar trennte sich, und 1972
wurde Barbara von ihrem eigenen Sohn An-
tony, mit dem ihr ein inzestudses Verhalt-
nis nachgesagt wurde, erstochen. Tony, bei
dem eine Schizophrenie diagnostiziert wur-
de, nahm sich spiter im Gefingnis das Leben.
Soviel zum teils historisch, teils literarisch
Verbiirgten.

Dass es Tom Kalin gelang, Julianne
Moore fiir die Rolle der Barbara zu gewinnen,

liess hoffen: Schliesslich versteht sich die
Moore wie wenige Schauspielerinnen ihrer
Generation auf komplexe Frauenfiguren und
schwierige Persénlichkeiten, die ihre Angste
oft hinter Fassaden verbergen. Doch, soviel
zum voraus, auch Moore kann das Drama
nicht vor einer oft leeren Oberflichlichkeit
und merkwiirdig unentschiedenen Haltung
retten.

Unmissverstindlich wird immerhin,
dass die Ehe zwischen dem Snob und der
Parvenue eine - gut ausgestattete - Holle ist
und die Machtfrage ein Dauerthema: hat zu-
nichst Barbara noch die Oberhand, indem
sie Brooks in Gesellschaft blossstellt und
sich kapriziose Eskapaden leistet, kehrt sich
das Machtverhaltnis zwischen den beiden im
Verlauf der Jahre zusehends um. Umso mehr
hilt sich Barbara nun an ihren Sohn Tony,
teilt mit ihm auf ausgedehnten Europareisen
schon mal einen Liebhaber und missbraucht
ihn zunehmend als Liebesersatz.

Julianne Moore kehrt als Baekeland vor
allem eine kiihl provozierende Selbstbeherr-
schung hervor, die plstzlich in Verunsiche-
rung umschlagen kann, eine Mischung aus
unkonventioneller Lebenslust und kaltem
Egoismus. Es gelingt ihr jedoch nicht, das
Potenzial, das in der Rolle liegt, wirklich aus-
zuspielen, denn was dem Stationendrama
iiber die Jahre 1946 bis 1972 schmerzlich fehlt,
sind gewichtige Szenen, die dramaturgisch
tragen respektive {iber impressionistische
Episoden hinausgehen. Erzihlerisch gese-
henist dieser Film eine Totgeburt. Auch liegt
ein merkwiirdiger Widerspruch zwischen
der Drastik der Geschehnisse und einem all-
zu glatten Ausstattungs- und Kamerastil,
der mondine Schauplitze zwischen Mallor-
ca, Paris und London (wo die Herrschaften
Station machen) abgrast und sich dabei vor
allem in schéner Oberflichenidsthetik gefallt.
Bezeichnend ist zum Beispiel, wie der er-
wachsene Tony (gespielt von Eddie Redmayne)
eingefiihrt wird: Detailaufnahme vom (rech-
ten) Auge des cirka fiinfzehnjahrigen Jungen
(gespielt von Barney Clark); Schnitt auf das
mandelférmige (linke) Auge eines Schim-
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mels; Nahaufnahme, dann Totale auf den
blass-schénen, nunmehr erwachsenen To-
ny (Eddie Redmayne), der auf dem Pferd zum
Meer reitet. Die assoziative Gegeniiberstel-
lung zeigt deutlich, wie sehr sich Kalin und
sein Kameramann in das androgyne Antlitz
von Redmayne verliebt haben.

An besagter Oberflichenisthetik 4n-
dert sich auch dann wenig, als die Handlung
die inzestudse Mutter-Sohn-Beziehung in
den Mittelpunkt riickt. Mit einer Ausnahme:
Die Schliisselszene des Films ist wirklich be-
klemmend. Zum ersten Mal auch, denkt man,
vertraut Kalin ganz der Wirkung seines Dra-
mas respektive seiner Schauspieler und stellt
die musikalische Untermalung ein. Scho-
ckierend an der langen Szene ist weniger der
Inzest an sich als die kalte, ruhige Selbstver-
stindlichkeit, mit der sich Baekeland ihren
kranken, schwulen Sohn nimmt, als wir er
ihr Eigentum. Auch die Art und Weise, wie
Kalin Inzest und Mord in einer einzigen Se-
quenz zusammenzwingt, mit einem kaum
fithlbaren Stimmungswechsel, hat etwas Be-
unruhigendes. Wenn der Mord tiberraschend
kommt, liegt das allerdings auch daran, dass
man Tony nur schlecht zu kennen glaubt, ob-
wohl das Geschehen doch aus seiner Perspek-
tive (mit Hilfe von Voice-over) erzihlt wur-
de: So blass wirkt Eddie Redmayne, so vage
wird Tonys latente Schizophrenie zuvor an-
gedeutet. Mindestens etwas hat Tom Kalin
mit seiner Familientragddie bewirkt: Man
weiss nun, dass der Stoff noch auf seine Ver-
filmung wartet. Am liebsten gleich wieder
mit Julianne Moore.

Kathrin Halter

R: Tom Kalin; B: Howard A. Rodman, nach dem gleichna-
migen Buch von Natalie Robins und Steven M. L. Aronson;
K: Juanmi Azpiroz; S: T. Kalin, John F. Lyons, Enara Goico-
etxea; A: Victor Molero: Ko: Gabriela Salaverri; M: Fernando
Vélazquez. D (R): Julianne Moore (Barbara Baekeland), Ste-
phen Dillane (Brooks Baekeland), Eddie Redmayne (Antony
Baekeland), Barney Clark (Tony Baekeland jung), Elena
Anaya (Blanca), Unax Ugalde (Black Jake), Beléen Rueda
(Pilar Durdn), Hugh Dancy (Seth). P: Monfort Producciones,
Killer Films, Celluloid Dreams. Spanien, USA 2007. 97 Min.
CH-V: Filmcoopi, Ziirich
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DER MONGOLE

Das schlichte Understatement des
Filmtitels verschleiert fiir einen kurzen Mo-
ment, um wen es im Folgenden gehen soll.
Der Mongole ist niemand Geringerer als
Dschingis Khan, der Begriinder des mongo-
lischen Weltreiches - nachdem es ihm gelun-
gen war, mit seiner aggressiven Expansions-
politik die zahlreichen verfeindeten Noma-
denstimme zu unterwerfen. Geboren wurde
er vermutlich 1155 oder 1167, und schon diese
Unsicherheit trigt wesentlich zu seiner Le-
gendenbildung bei. Nur wenige Herrscher
eines grossen Reiches sind (sogar in der mo-
dernen Popkultur) so sehr zum Mythos von
Wildheit und Brutalitit verklirt worden. Bil-
der eines brandschatzenden, mordenden Rei-
ters kommen einem in den Sinn. Der rus-
sische Regisseur Sergei Bodrov (PRISONER
OF THE MOUNTAIN, BEAR’S KISS) zeichnet
da ein anderes Bild, das Bild des kimpfenden
Politikers und intelligenten Visionirs, der
auch mal die Hilfe der Gotter in Anspruch
nimmt. Einmal fallen Temudgin, so Dschin-
gis Khans Geburtsname, auf der Flucht nach
einem Gebet wie von selbst die hélzernen
Fesseln ab. Ein magischer Moment, der den
Mystizismus von KHADAK, erst kiirzlich im
Kino, noch einmal aufnimmt.

Bodrov spannt den Erzdhlbogen von
1172 bis 1206, dem Beginn der Regierungszeit
als Grosskhan, die bis zu Dschingis Khans
Tod 1227 dauerte. Neben der Einigung des
Landes - ausgetragen in blutigen, perfekt
choreographierten Schlachten, die Erinne-
rungen an Kurosawas RAN wecken - sind
Bodrov zwei Aspekte vielleicht noch wich-
tiger: die Geschichte einer Minnerfreund-
schaft und die einer grossen Liebe. Dabei
prisentiert der Film mit Borte, Temudgins
erster Frau und wichtigster Beraterin, eine
weibliche Figur, die man so in einem in Zen-
tralasien angesiedelten Historienepos nicht
erwarten konnte: klug, stark und selbstbe-
wusst. Ohne sie, das ist Bodrovs These, wire
aus Temudgin niemals Dschingis Khan ge-
worden.

Eigentlich ist Temudgin viel zu jung
fiir die Entscheidung, die man ihm abver-

langt. Denn sie wird sein Leben fiir immer
veridndern. Der neunjdhrige Junge reitet mit
seinem Vater Esugei, dem Khan der Borjigin,
zu den Merkiten. Der Grund: Temudgin soll
dort eine Frau wihlen, um die verfeindeten
Stdamme auszuséhnen. Doch auf dem Weg
lernt er Borte, ein zehnjihriges, selbstbe-
wusstes Midchen, kennen und entscheidet
sich fiir sie. Aber so ganz stimmt das nicht:
Eigentlich ist Temudgin ihrer Aufforderung
gefolgt: «Wer schlau ist, sucht sich eine Frau
bei uns!» Wie dem auch sei: Beide sind fort-
an einander versprochen, in fiinf Jahren soll
die Hochzeit sein.

Auf dem Nachhauseweg von der er-
folgreichen Brautschau wird Esugei von den
Anfiihrern eines verfeindeten Stammes ver-
giftet. Viel zu naiv hatte er die angebotene
Schale mit Milch, eigentlich eine Geste des
Vertrauens, angenommen und in einem Zug
geleert. Nun ist er tot, und kurz nach der Be-
erdigung reisst Targutai, ein ehrgeiziges
Stammesmitglied, die Macht an sich, erklart
sich zum Khan und verst6sst Temudgin und
seine Familie. Die Tradition verbietet ihm,
ein Kind zu toten. Erst sehr viel spater wird er
den Jungen gefangennehmen und wie einen
Sklaven halten. Temudgin - nun dargestellt
von dem japanischen Schauspieler Tadano-
bu Asano - gelingt nach langen Jahren der Ge-
fangenschaft erneut die Flucht. Nun will er
endlich Borte (jetzt dargestellt von der Lai-
endarstellerin Khulan Chuluun) zur Frau neh-
men. Doch ihr kurzes, zirtliches Idyll wird
von den Merkiten grausam zerstort: Sie ent-
fithren die schone Frau. Gemeinsam mit sei-
nem Blutsbruder Jamukha, der ihm einmal
das Leben rettete, bietet Temudgin ein gan-
zes Heer auf, um seine Braut zu befreien. Die
erste von vielen grausamen Schlachten, die
die Mongolei vereinigen soll.

Gedreht an Schauplitzen in Kasachstan
und der Inneren Mongolei, spiirt der Film
dem nomadischen Lebensstil im zwdélften
Jahrhundert nach. Die grossziigigen, erle-
senen Panoramen der kargen und doch wei-
chen Landschaft - eingefangen von Kame-
ramann Rogier Stoffers, der spdter von Sergei

Trofimov abgeldst wurde - lassen die Noma-
den wie Verlorene wirken. Bilder, die in ihrer
Schonheit an urG A von Nikita Michalkov er-
innern. Bodrov, der zusammen mit Arif Alijev
auch das Drehbuch schrieb, stiitzt sich bei
der Schilderung der damaligen Lebensver-
haltnisse auf die Erkenntnisse angesehener
Historiker, aber auch auf Uberlieferungen
wie «Die geheime Schrift der Mongolen»,
das lange Zeit verschollene Versepos eines
unbekannten Dichters. Das schligt sich vor
allem im detailfreudigen Production Design
von Dashi Namdakov oder den handgemach-
ten, farbenfrohen Kostiimen der Hamburge-
rin Karin Lohr nieder. Trotz aller historischen
Akkuratesse: Es gibt zahlreiche grosse Lii-
cken in Dschingis Khans Biografie, und so
fiigt Bodrov dem Mythos einen weiteren
hinzu: Die Gefangenschaft ist frei erfunden.
Doch als Erlduterung seiner Motive und als
dramaturgische Steigerung des Handlungs-
verlaufs macht sie Sinn. In der Inszenierung
Bodrovs wird Dschingis Khan zu einem viel-
schichtigen Charakter, der erst durch die
brutalen Umstinde zu dem wird, der er ist.

DER MONGOLE ist, mehr noch als ein
Historienepos, eine Liebesgeschichte und,
wie so oft, die Geschichte einer Liebe auf
den ersten Blick. Temudgin und Borte wis-
sen sofort, dass sie fiireinander geschaffen
sind. Und doch nimmt ihre Liebe, aufgehal-
ten durch Flucht, Entfithrung und Gefangen-
schaft, zahlreiche Umwege. Sie iiberwindet
Zeit und Raum. Und das ist ein zutiefst ro-
mantischer Gedanke.

Michael Ranze

MONGOL (DER MONGOLE)

R: Sergei Bodrov; B: Sergei Bodrov, Arif Alijev; K: Rogier Stof-
fers, Sergei Trofimov; S: Valdis Oskarsdottir, Zach Staenberg,
A:Dashi Namdakov; Ko: Karin Lohr; M: Tuomas Kantelinen.
D (R): Odnyam Odsuren (Temudgin jung), Tadanobu Asano
(Temudgin erwachsen), Ba Sen (Vater Esugei), Bayartsetseg
Erdenabat (Borte jung), Khulan Chuluun (Borte erwachsen),
Amadu Mamadakov (Targutai), Honglei Sun (Jamukha).
P: Andreevsky Flag Film Company, Kinofabrika, CTB, X-
Filme; Sergei Bodrov, Stefan Arndt, Anton Melnik, Sergei
Selyanov. Kasachstan, Deutschland, Russland, Mongolei
2007.126 Min. CH-V: Filmcoopi, Ziirich




WER BESTIMMT EIl
WIRKLICHER IST A

>SUPERHELDEN

PROLOG: «MANCHE FILME
SIND EIN STUCK LEBEN,

MEINE FILME SIND EIN STUCK
KUCHEN.»

«“Ein Stiick Leben” filmen, das mache ich nie,
das haben die Leute bei sich zu Hause oder

auf der Strasse oder sogar vor der Kinotiir.

Sie brauchen kein Geld dafiir auszugeben,
dass sie ein Stiick Leben sehen. Aber auch den
reinen Phantasieprodukten gehe ich aus

dem Weg. Es ist wichtig, dass der Zuschauer
sich in den Personen selbst wiedererkennt.
Filme zu drehen, das bedeutet fiir mich zuerst
und vor allem, eine Geschichte zu erzihlen.
Diese Geschichte darf unwahrscheinlich, aber
sie darf nie banal sein. Sie sollte dramatisch
und menschlich sein. Das Drama ist ein Leben,
aus dem man die langweiligen Momente
herausgeschnitten hat.» Alfred Hitchcock

KINO IST SPEKTAKEL:

DIE AUGEN SOLLEN UNS RAUS-
FALLEN! — KINO IST JAHR-
MARKT: DEN FEUERSCHLUCKER
WOLLEN WIR SEHEN! — KINO

IST ESKAPISMUS: DER FREIE FLUG
IST UNSER TRAUM!

Alfred Hitchcocks Credo getreu bringen wir diese
Ausrufezeichen auf eine Kurzformel: Im Kino wol-
len wir die Torte, nicht den Staublappen. Niemand
will - sofern er sich noch ehrliche Empfindungen
erlaubt - die Realitit auf der Leinwand sehen, nicht
einmal im Dokumentarfilm. Kino ist nicht das
Leben, wie es ist, sondern wie es sein konnte. Es ist
endlose Lebensvisionierung. Und manchmal sogar
ein Kommentar zur Realitit.

Nirgends kommt dieser Drang zum kino-
magischen Eskapismus expressiver zum Ausdruck
als 1m Superhelden-Genre. Ein derart bildhaftes
Genre, dass es den Geschwistern Kino, Comic und
Computergame fast schon exklusiv gehort.
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e FIKTION

«Das aller merkwiirdigste an ihr war,
dass sie so stark war. Sie war so furchtbar
stark, dass es auf der ganzen Welt keinen
Polizisten gab, der so stark war wie sie.
Sie konnte ein ganzes Pferd hochheben,
wenn sie wollte. Und das wollte sie.»

Wer an Superhelden denkt, der denkt zu-
néchst an Superman, Batman und Spider-Man, als
Nostalgiker unter Umstdnden an Tarzan, Flash Gor-
don und Winnetou, als Bildungsbiirger vielleicht
sogar an Herkules, Siegfried oder Artus - aber an
eine wie Pippi Langstrumpf ? Dabei treffen auf Pip-
pilotta Viktualia Rollgardina Pfefferminz Efraims-
tochter Langstrumpf zwei der wichtigsten Super-
helden-Merkmale zu: tibermenschliche Krifte und
quilende Finsamkeit. Pippis Abenteuer sind spek-
takuldre Spdsse und gleichzeitig von tiefer Melan-
cholie und Trauer.

Wer wiinschte sich nicht, derart ausserge-
wohnlich wie Pippi zu sein - und wer fiirchtete sich
nicht vor ihrer Einsamkeit? Superkrifte und Ein-
sambkeit werden von Astrid Lindgren nicht zufillig
nebeneinandergestellt. Wer sich von seiner Umge-
bung durch aussergewdhnliche Fihigkeiten abhebt,
wird zwangslaufig zum Aussenseiter. Als dusseres
Zeichen dafiir gehort Elternlosigkeit praktisch aus-
nahmslos zur Biografie aller Superhelden: Tarzan,
Superman, Batman, Spider-Man, Harry Potter oder
James Bond - jeder von ihnen hat seine Eltern frith
verloren. Und wenn bei Indiana Jones unvermutet
doch ein Vater auftaucht, dann lediglich als Beset-
zungscoup.

Das Waisentum der Superhelden steht fiir
existentielle Einsamkeit und fiir den Zwang, sich
nur auf sich selbst verlassen zu konnen. Der aber
fithrt direkt ins Single-Dasein. Das Doppelleben ist
bei Superhelden deshalb die Regel. Wer ihre wah- Ld
re Identitét entdeckt, erhidlt Macht {iber sie. Wenn 1 SUPERMAN, Regie: Richard Donner;
gegen dieses Gesetz wie jiingst in IRON MAN ver- 2 DAREDEVIL, Regie: Mark Steven
stossen wird, dann kriegt man dafiir zwar eine ziin- Johnson; 3 CROUCHING TIGER, HIDDEN
dende, aber gleichzeitig streng verbotene Poin- B R??“"."ﬂ - §

. SR 5% e DE RIO, Regie: Philippe de Broca
te. Denn eigentlich lduft es so: Pepper Potts ist die
einzige Vertraute, die ihrem Boss Tony Stark alias

«Iron Man» den superkraftspendenden Reaktor




mitten in die Brust pflanzt. Sie ist die einzige, die
wissen darf, dass der Zyniker Stark ein Herz hat.
Nirgends wird so ungeniert zolibatir - wenn
auch nicht immer keusch - gelebt wie im Super-
helden-Milieu. Und wenn doch eine feste Bezie-
hung droht, dann muss sie, wie wir spitestens seit
James Bond wissen, unverziiglich gekappt werden.
Hellboy, halb Mensch, halb Dimon, ist derart hiss-
lich, dass der Gedanke an eine nachhaltige Lovesto-
ry schon gar nicht aufkommt. Wegen dieser fak-
tischen Eheuntauglichkeit ist eine Superhelden-
Parodie wie THE INCREDIBLES so umwerfend
komisch, weil hier ausgemalt wird, was aus Super-

helden wird, wenn man sie an Kind und Kegel, an
Heim und Herd fesselt.

Als Spider-Man ist er ein Superheld - als Peter
Parker dagegen schiichtern, ungeschickt und un-
scheinbar. Dennoch méchte er von Mary Jane gera-
de nicht als Spider-Man geliebt werden. Peter emp-
findet sein Spinnendasein als Belastung, als Fluch,
als eine Deformation, was seine Mutation ja tat-
sichlich auch ist.

Peter fiihrt sein Doppelleben letztlich nicht
zum Schutz des Superhelden, sondern zum Schutz
des Mochtegern-Normalbiirgers. Wenn er sich
Mary Jane offenbart, dann fillt paradoxerweise die
Maske «Peter Parker», und dahinter wird die ein-
same Seele Spider-Man sichtbar.

Stan Lee, der Schopfer Spider-Mans und vie-
ler anderer Marvel-Helden, ist von dieser Zwiespil-
tigkeit der Superhelden sichtlich fasziniert. Bei
ihm geraten Helden und Schurken in eine schick-
salhafte Beziehung. Eigentlich sollten Norman Os-
born und Otto Octavius genauso Helden sein wie
Peter Parker, aber durch einen unkontrollierten De-
formationssprung wurden aus ihnen Monster: der
Griine Kobold und Doc Ock.

In Stan Lees Universum ist Zivilisationskritik
der starke Gegenpol zum Fortschrittsoptimismus -
und nicht selten im Ubergewicht. Ob Spider-Man,
Iron Man oder Daredevil - alle verdanken sie ihre
Superkrifte einer Technik, die ausser Kontrolle ge-
raten ist. Sie sind deshalb zunichst und immer wie-
der Opfer.

Von den Schurken trennt sie letztlich nur,
dass sie dem sterbenden Onkel Ben gehorchen, der
Peter Parker ermahnt: «Aus grosser Kraft folgt grosse
Verantwortung.» Nur weil sie diesem Motto folgen,
sind sie Helden - weil sie diesem Motto folgen, sind
sie einsam - und weil sie diesem Motto folgen, ist
ihre dramatischste Heldentat das Ertragen der Ein-
samkeit.

Das gilt auch fiir rRoN MAN. Der allerdings
ist schon einsam, bevor er zum Superhelden wird.
Als Waffenhindler Tony Stark lisst er dank Trink-
festigkeit, Zynismus und Arroganz niemanden an
sich heran. Versorgt wird er einzig von einer blas-
sen Fee namens Pepper Potts, die hat allerdings

- wie schon ihr Name vermuten ldsst - mehr drauf,
als bloss das Mauerbliimchen abzugeben.
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Auch in diesem Fall ist es eine zivilisations-
kritische Erschiitterung, die Tony zum Umdenken
zwingt. Als er nidmlich rauskriegt, dass seine Waf-
fen den Bosen genauso effizient dienen wie den Gu-
ten, gerit seine simpel gestrickte Selbstrechtferti-
gung, die er samt Firma vom Vater geerbt hat, ins
‘Wanken. Aber obwohl ihm nun klar ist, dass seine
Waffen selbst bose sind, entkommt er einem tiefer
liegenden Dilemma nicht: Er baut sich selbst dank
einem technisch genialen Kérperpanzer zur Waf-
fe um, eine Waffe, die nun aber tatsichlich aus-
schliesslich dem Guten dienen soll, weil Tony die
Steuerung nicht mehr delegiert, sondern als «Iron
Mann selbst iibernimmt.

Damit erscheint eine weitere Konstante des
Genres, dass namlich die bose Gewalt nicht durch
Gewaltlosigkeit besiegt wird, sondern durch “gu-
te” Gewalt, die sogar noch gewalttitiger ist als die

“bdse”. Man kann dies als Inkonsequenz betrach-
ten, und die meisten Kritiker des Genres tun dies
auch, aber man kann es auch als fundamentales Pa-
radox begreifen. Uber den gerechten Krieg und den
Tyrannenmord werden seit jeher philosophische
Debatten gefiihrt, und dariiber, ob Gewalt an sich
neutral ist.

Mit Blockbuster-Rhetorik vor Augen gefiihrt
wird uns das Dilemma des Superhelden in sTAR
WARS: Luke Skywalker wird in entscheidenden Mo-
menten immer wieder zu mystischen Paradoxa ge-
zwungen. Wenn ihn Darth Vader mit teuflischer
List als Verbiindeten lockt, ldsst er sich in den
scheinbar sicheren Tod fallen. Oder er gibt seine
Schiisse in das Herz des Todessterns blind, ohne
technische Zielhilfen ab. Damit richtet er ein ver-
heerendes - aber fiir ihn befreiendes - Inferno an.
Der Mystiker wird zum Bése-Masse-Vernichter mit
gutem Grund.

Auch Bruce Banner findet den Ausweg aus der
Gewaltspirale nicht. Seine Mutation ist Folge der
wissenschaftlichen Versuche seines Vaters. Wih-
rend Bruce normalerweise ein ruhiger, ausgegli-
chener junger Mann ist, verwandelt er sich im Zorn
in Hulk, das unkontrollierbare Monster. Seine Su-
perkrifte sind definitiv ein Fluch, den er nicht ab-
schiitteln, sondern bestenfalls bandigen und kana-
lisieren kann. Er ist der gute Geist, der stets ver-
neint, und den vom Schurken einzig unterscheidet,
dass er seine Zerstorungswut fiir die gute Sache
einsetzt.

Mit HULK - der Version von 2003, nicht jener
von 2008 - erdffnet sich eine reizvolle Seitenlinie in
der Superhelden-Genealogie, die uns direkt zu Li
Mu Bai fiihrt. Fiir den begnadeten Schwertkamp-
fer aus CROUCHING TIGER, HIDDEN DRAGON gilt
Onkel Bens Weisheit nimlich genauso wie fiir seine
westlichen Superhelden-Kollegen. Wer die Kampf-
kunst beherrscht, muss damit sorgsam umgehen.

1SPIDER-MAN, Regie: Sam Raimi;
2 FANTASTIC FOUR, Regie: Tim
Story; 3 BATMAN, Regie: Tim Burton;
4 HANCOCK, Regie: Peter Berg;
5 X-MEN, Regie: Bryan Singer; 6 THE
INCREDIBLES, Regie: Brad Bird;
7 PIPPI LANGSTRUMPF, Regie: Olle
Hellbom; 8 ocTOPUSSY, Regie:
John Glen
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Das ist es, was die junge Jen nur widerwillig begrei-
fen will. Durch die Luft zu fliegen ist leicht - damit
das Richtige anzustellen schwer. Der Lebenssinn
des Kidmpfers ist paradox: Durch den Kampf sucht
er sowohl inneren wie dusseren Frieden. Erst dank
der vollkommenen Selbstbeherrschung wird es
endlich gelingen, das zu tun, was Li Mu Bai schon
immer wollte: Das Schwert aus der Hand legen.

Und genau wie Peter Parker leidet er unter sei-
ner Sprachlosigkeit und unter seiner Isolation. Ge-
nau wie Peter kann sich Li Mu Bai nicht von ménn-
lichen Verhaltensmustern16sen.

Dass zwei so grundverschiedene Filme wie
HULK und CROUCHING TIGER, HIDDEN DRAGON
von demselben Regisseur stammen sollen, das ist
durch diese Folie betrachtet nicht linger abwegig.
HULK liest sich wie die rabiat-triviale US-Variation
auf jenes Motiv, dem Ang Lee in CROUCHING TI-
GER, HIDDEN DRAGON bereits eine poetisch-tin-
zerische Gestalt verliehen hat. Thm ist es zudem ge-
lungen, in diesem von Ménnern dominierten Genre

- was Produktion und Konsumation angeht - eine
weibliche Variation des Themas zu entfalten.

Seit Jahren, ja Jahrzehnten vergeht kaum ein
Monat ohne Superheldengeschichte im Kino. 1rRon
MAN, THE INCREDIBLE HULK, HELLBOY II: THE
GOLDEN ARMY und THE DARK KNIGHT sind nur
ein paar aktuelle Beispiele fiir das, was lingst kein
Boom mehr, sondern ein Dauerzustand ist.

Oberflichlich betrachtet hegt das Kino niam-
lich seit jeher eine tiefe Affinitit zu Superhelden.
Sie sind gewissermassen die Versuchskaninchen im
Tricklabor. Das Kino kann und soll Illusionen ver-
mitteln. Wir erwarten geradezu, dass physikalische
Gesetze gebrochen und neu geschrieben werden.

So stiirzt man sich bereits im Zeitalter des
Slapsticks iiber Felsklippen, nur um dann munter
wieder aufzustehen und weiter zu rennen. Lange
vor den Marvel-Helden hat sich Harold Lloyd die
Skyline Manhattans zum Spielplatz gewahlt.

Besonders die Aufhebung der Schwerkraft
iibt auf uns eine ungeheure Anziehungskraft aus.
Und im Laufe der Jahrzehnte hat das Tricklabor
immer raffiniertere cinematographische “Flugsi-
mulatoren” hervorgebracht. Vom nervésen Zap-
peln bei Georges Mélies bis zu den Superman-Ver-
filmungen, die zwischen 1978 und 1986 entstanden
sind, ist viel passiert. Und dennoch segelt Christo-
pher Reeve als Superman heute wie eine lahme Ente
iiber die Leinwand. Jetzt sind es SPIDER-MAN und
TRON MAN, die dank der Verschmelzung von Ani-
mations- und Realfilm die Illusion vom freien Flug
vermitteln. Kann es da Zufall sein, dass sich der
ganz reale Waadtlidnder Raketenmann Yves Rossi
wie eine Figur aus der Superheldenwelt nennt: Als
«FusionMan» fliegt er mit iiber 200 Kilometern pro
Stunde durch die Schweizer Alpen.

. T T T ———

Die Superhelden gehen den Menschen in je-
ne Sphiren voran, wo diese mit Vorliebe ihr ewi-
ges Leben verorten: in die Weite des Himmels. Der
Mensch sehnt sich nach Aufhebung der Schwer-
kraft, weil er nicht zu dreckigem Staub, sondern zu
reiner Luft werden will.

Die Sehnsucht des Menschen nach Unsterb-
lichkeit schimmert immer auch durch das Spek-
takel. Superhelden bieten sich auch in herausra-
gender Weise als Alter ego fiir Pubertierende an,
insbesondere fiir junge Manner. Diese empfinden
das Erwachsenwerden korperlich als eigentliche
Mutation. Der Kérper verdndert sich, verhilt sich
unerwartet, wird als fremd oder sogar abstossend
wahrgenommen. Erst allmihlich gewinnen sie die
Kontrolle iiber ihn zuriick und lernen, sich wieder
neu mit ihm anzufreunden. Genauso geht es Spi-
der-Man. Und auch die X-Men lernen auf ihrer Aka-
demie nichts anderes, als den eigenen Kérper und
seine neuen Fihigkeiten zu beherrschen, bis sie ihn
als Teil ihrer Identitdt akzeptieren kénnen.

Diese oft schmerzhafte Auseinandersetzung
mit neu heranwachsenden Kriften und deren Ge-
waltpotential stellt gerade Jungs vor grosse Her-
ausforderungen. Ein Drama, das in SPIDER-MAN
besonders einprigsam gespiegelt wird: Als Super-
held iiberwindet Spider-Man mit spielerischer Ele-
ganz die Grossstadt-Schluchten - aber als Peter Par-
ker ist er unfihig, Mary Jane mit einfachen Worten
seine Liebe zu gestehen.

In Superhelden-Filmen lisst sich ungeheuer
viel tiber junge Ménner lernen, und dariiber, wes-
halb junge Frauen sie nicht verstehen. Auch in
IRON MAN ist es Pepper Potts, die einen ersten
Schritt zur Selbstoffenbarung wagt. Tony Stark ist
zur Emotionalitit hochstens mit indirekten, als
Ironie getarnten Signalen fihig. Diese Unfihig-
keit, Gefiihle zu verbalisieren, fithrt im Extremfall
dazu, dass sich der Stau in irrationalen Gewaltaus-
briichen entlddt. Das mag sich auf der Leinwand in
einem prichtigen Inferno 4ussern, aber den meis-
ten Superhelden (und Halbstarken) geht es wie
Peter Parker: Sie leiden stumm an ihrer Sprachlo-
sigkeit.

In ihrer Einsamkeit und Zerrissenheit sind
Superhelden ideale Projektionsfliche fiir Heran-
wachsende. Sie kénnen so vieles - aber die Umwelt
traut ihnen nichts Gutes zu oder missversteht sie.
Deshalb fiihlen sie sich abgelehnt und isoliert.

Selbst die physischen und psychischen
Schwankungen, wie sie Heranwachsende durch-
leiden, kann man an einem Helden wie Spider-Man
nachempfinden. Seine Uneinigkeit mit sich selbst
kann sogar so weit gehen, dass er seine Superkraf-
te einbiisst.

Und schliesslich stehen Superhelden in ih-
rem bedingungslosen Kampf fiir Gerechtigkeit und
Wahrheit stellvertretend fiir eine jugendliche Auf-
bruchstimmung, fiir den naiven, aber auch unver-
brauchten Glauben daran, dass dieser Planet ein
besserer Planet sein konnte.

1X-MEN, Regie: Bryan
Singer; 2 MOONRAKER,
Regie: Lewis Gilbert;
3 THE INCREDIBLES,
Regie: Brad Bird;
4 QUANTUM OF SOLACE,
Regie: Marc Forster;
5 X-MEN 2, Regie: Bryan
Singer; 6 DAREDEVIL,
Regie: Mark Steven
Johnson; 7 HULK, Regie:
Ang Lee; 8 THE MATRIX
RELOADED, Regie:
Andy und Larry Wachow-
ski; 9 SPIDER-MAN II,
Regie: Sam Raimi;
10 FANTASTIC FOUR,
Regie: Tim Story



Natiirlich wissen auch Jugendliche, dass nur
die wenigsten unter ihnen Superhelden sind. In Pe-
ter Chelsoms THE MIGHTY nimmt deshalb der drei-
zehnjihrige Kevin den Kriippel Maxwell huckepack.
Bis er das tut, wird Kevin gehinselt, weil er ein ba-
renstarker, schiichterner Tolpatsch und Schul-
versager ist, der superkluge Maxwell dagegen lebt
isoliert, weil er unter einer tddlich verlaufenden
Riickgratverkriimmung leidet. Aber wenn der eine
Aussenseiter den anderen schultert, dann wird dar-
aus THE MIGHTY, ein ebenso fantastisches wie un-
schlagbares Reitergespann.
Ahnlich ergeht es dem Drittklassler Hodder in
EN SOM HODDER, der ohne Mutter und mit einem
permanent schuftenden Vater praktisch auf sich al-
lein gestellt ist. Als er von einer Fee den Auftrag er-
hilt, die Welt zu retten, steigen Selbstbewusstsein
und Isolation gleichermassen.
Jingstes Beispiel dafiir, dass das Genre auch
zur Selbstreflexion taugt, ist Nic Balthazars BEN
X. Wieder geht es um einen Jugendlichen, der im
realen Leben ein Verlierer ist, ein Ausgestossener,
der sich aber dank seiner Imaginationskraft einen
alternativen Lebensentwurf schafft. In «Archlord»
zieht Ben als heldenhafter Ritter durch ein digitales
Universum. Allméhlich durchdringt dessen Gegen-
welt mehr und mehr unsere priméare Welt. Bis sich
letztlich die Frage stellt, mit welchem Recht sich
die Realitit iiber die Fiktion erhebt. Weshalb nur ist
der Glaube so unbestritten, dass die Realitit wirk-
licher ist als die Fiktion?

Damit wird offensichtlich, dass sich Super-
helden nicht bloss als Identifikationsfiguren fiir
minnliche Heranwachsende kategorisieren und

1LE MAGNIFIQUE,
Regie: Philippe de Broca;
2GOLDENEYE,
Regie: Martin Campbell;
3 HELLBOY, Regie:
Guillermo del Toro;
4 TARZAN, THE APE
MAN, Regie: W. S. Van
Dyke; 5 MY NAME
1S JOE, Regie: Ken Loach;
6 THE FULL MONTY,
Regie: Peter Cattaneo;
7 DIE KONIGE DER

lienfrau/mann hin und her teleportiert wird. Fiir all
dies, ist man/frau selbst verantwortlich, kein Gott
und kein Schicksal, das Entlastung verspricht. Su-
perheldentum ist lingst nicht mehr ein unschul-
diges Kinovergniigen mit einer Prise Eskapismus
auf Zeit, sondern realer Anspruch an unseren rea-
len Alltag geworden. Die MATRIX-Trilogie driickt
das Leiden daran genauso aus wie die Sehnsucht
nach einfacher Authentizitit - und verfiihrt gleich-
zeitig zum Traum vom perfekten Doppelleben in
beiden Welten.
Notfalls werden Superhelden einfach ge-
macht. So wie in CHICKEN RUN. Wenn dort aus
einem eitlen Gockel ein Heilsbringer wird, dann ist
das zwar zum Schreien komisch, aber gleichzeitig
auch haarscharf der Wirklichkeit nachempfunden.
Vor diesem Hintergrund kann es nicht mehr iiber-
raschen, dass Mel Gibson - der diesem Gockel die
Stimme lieh - seinen Jesus offen als Superhelden
deklariert und auch so inszeniert. - Wenn Christen
rennen.

Soviel Zwang zum Heroismus provoziert
zwangsliufig Anti-Thesen. Mit Will Smith als HAN-
cock erwartet uns in diesem Sommer ein ungeho-
belter Superheld, dessen Kraftakte als vulgare Riilp-
ser inszeniert sind. Also wird krampfhaft versucht,
ihm zum Wohle der Menschheit superheldenwiir-
dige Manieren beizubringen.

Auch THE INCREDIBLES karikiert das Genre
auf wunderbare Weise, indem es seine Superhelden
aus dem 6ffentlichen Verkehr verbannt und ins fa-
milidre Chaos wirft, wo selbst Superkrifte und
Gummiarme kapitulieren miissen. Auch die be-
kannten Kommunikationsdefizite unserer Super-
helden werden zielsicher aufs Korn genommen.

mung, und dieser entgeht er nicht. In THE FISHER
KING unternimmt Jack alles, um ein selbstmitlei-
diger Saftsack zu bleiben - und dennoch hangelt er
sich zum Heiligen Gral durch.

Das magische Wort fiir diese Art von Helden-
tum heisst Solidaritét. «Aus vielfiltiger Schwiiche
wichst grosse Stdrke, wenn sie treu zusammenbhalt»,
wiirde Onkel Ben dazu vielleicht sagen. Das haben
sich die Versager in THE FULL MONTY, BRASSED
oFF und die KONIGE DER NUTZHOLZGEWINNUNG
genauso zu Herzen genommen wie die Superhelden
in X-MEN, FANTASTIC FOUR und THE LEAGUE OF

EXTRAORDINARY GENTLEMEN.

Als abschliessende Randbemerkung noch
dies: Steven Spielberg hat die Chance zur Ironi-
sierung des Genres mit INDIANA JONES AND THE
CURSE OF THE CRYSTAL SKULL leider nicht so kon-
sequent genutzt, wie es das Alter seines Hauptdar-
stellers nahegelegt hitte. Eine weiterfiihrende Er-
kundung des Genres mit den Mitteln des Spekta-
kels wurde damit verpasst.

Wer an weiteren Enthiillungen tiber das ge-
heime Doppelleben - vor allem des Mannes - zwi-
schen Jammergestalt des Alltags und Lichtfigur des
Heldentums interessiert ist, der sollte sich deshalb

unbedingt an Philippe de Brocas «Superhelden-Tri-
logie» heranmachen: LE MAGNIFIQUE, CHOMME
DE RIO und LES TRIBULATIONS D’UN CHINOIS
EN CHINE, alle mit Jean-Paul Belmondo in der
Hauptrolle, sind so vergniiglich, dass die vertrack-
te Selbstreflexion des Genres - und damit des Kinos
- sich beinahe unbemerkt subversiv einschleicht.
Und kaum anderswo wird Mann iiber seine Demas-
kierung derart herzlich lachen wie hier.

die entsprechenden Filme als Jugendfilme schubla-
disieren lassen. Neben den philosophischen Fragen,
die frither oder spiter nicht nur in THE MATRIX zu
Platons Héhlengleichnis fithren werden, driickt

NUTZHD’-;?EW{’{N‘JNG: Was in solchen Fillen durchschimmert, bei
Regie: Matthias Keilich; aller Parodierlust aber immer noch innerhalb der

8 DRIFTING CLOUDS, - g .
Regie: Aki Kaurismakis Genre-Grenzen bleibt, das gerit in den Filmen von

EPILOG

sich im Genre und seiner anhaltenden Beliebtheit 9 THE MIGHTY, Ken Loach, Aki Kaurismiki oder Andreas Dresen
ein gesellschaftliches Phinomen und Dilemma aus. Regie: Peter Chelsom; zum Anti-Superheldentum. «To find yourself in the negative zone, as the
g g1 P! Y g
Spider-Man, Superman und Batman sind Gehetzte 10 G_’?"i R;’S‘é} " Auch hierfiir gibt es eine lange Kinotradition ~ Fantastic Four often do, means all every day
der Leistungsgesellschaft - Schwiche verboten! Regie: Charles Chaplin mit Namen wie Charles Chaplin, Vittorio de Sica ~ assumptions are inverted. Even the invisible girl

oder Frank Capra an der Spitze. Sie sindund waren ~ herselfbecomes visible and so she loses the
die Antwort auf Leistungsgesellschaft, auf Gesund-  last semblance of her power. It seems to me that eve-
heits- und Jugendlichkeitswahn, auf all das, was ~ ryoneexists partially on a negative zone
man zusammengefasst Gliickszwang nennen muss. level, some people more than others. In your life,
Joe ist Alkoholiker, Ilona und Lauri sind ar-  it’s kind of like you dip in and out of it, a place
beitslos, Peschke lauft dem Erfolg hinterher. Auch ~ where things don’t quite work out the way
die Figuren aus MY NAME 1S JOE, DRIFTING  theyshould. But for some people, the negative
cLouDs und NACHTGESTALTEN konnten Slap- ~ zone temptsthem. And they end up going in,
stick-Figuren sein, weil sie so oft umfallen, immer ~ goinginall theway.» The Ice Storm
wieder aufstehen und sich nicht unterkriegen las-
sen. Vielleicht stammt von hier auch die unver- Thomas Binotto
wiistlich-leise Komik, die sie trotz all ihrem Un-
gliick ausstrahlen, das Lachen, zu dem sie uns bei
aller Erschiitterung zwingen.
Nicht wenige unter diesen Anti-Helden sind
geheime Verwandte Peter Parkers. Sie wollen nicht
heldenhaft sein und werden doch dazu gezwungen.
Peschke will dem Kind, das er auf dem Flughafen
aufliest, gar nicht helfen - aber es ist seine Bestim-

Wenn sie Schwiiche zeigen, wie es etwa James Bond
in GOLDENEYE oder THE WORLD IS NOT ENOUGH
dennoch tut, werden sie meist erbarmungslos zum
Gespott der Kritiker. |7
Genau unter dieser Unerbittlichkeit leiden
immer mehr Menschen an ihrem Arbeitsplatz.
Eine Arbeit gut zu tun, bedeutet Stagnation; mit
einem Arbeitsplatz zufrieden zu sein, heisst ohne
Visionen vor sich hin vegetieren; das Wort «genug»
wurde aus dem Sprachgebrauch der Erfolgreichen
gestrichen, um es mit Michael Moore zu sagen.
Uberforderung wird folglich institutionalisiert
- und das Doppelleben auch - selbst im Privaten.
Gliick ist, wenn der Sex immer besser wird, wenn es
in der Beziehung permanent knistert, wenn miihe-
los zwischen perfekter Berufsfrau/mann und Fami-
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Losen

Das Kino kehrt zu
seinen Anfingen
zuriick, zum Slap-
stick oder auf die
Kirmes der derben
Spédsse. Dank der
Computertech-
nik ldsst sich der
Riickschritt in die
Gegenwart wuch-
ten. Ob das zu
bedauern ist, muss
jeder mit sich sel-
ber ausmachen.

das anspruchsvolle Kino ab?

Lange wurde der Artenunterschied zwischen Fern-
sehen und Spielfilm respektiert: Die Television blickt auf
die Welt, der Kinofilm erschafft sie. Natiirlich gab es Kreu-
zungen, der Reiz war zu gross; die Ergebnisse aber blie-
ben unbefriedigend. TV-Filme waren auf der freien Wild-
bahn nicht tiberlebensfihig, und umgekehrt galten Aus-
strahlungen von Spielfilmen als Murks, wenigstens bei
den eingefleischten Kinofans. Im Lauf der Zeit sind sich
die Medien gleichwohl niher gekommen. In krisenge-
schiittelten Zeiten boten die TV-Anstalten Unterschlupf
fiir Filmregisseure und -autoren, und der Unmut iiber die
Miniaturisierung prichtiger Schau-Spiele durch die Glot-
ze hat sich auch dank gestiegener Apparate-Qualitdt mehr
oder weniger gelegt. Ein friedliches Neben- und Mitein-
ander der einst konkurrierenden Medien? Der Eindruck
tduscht; zumindest die Entwicklung in den USA betref-
fend.

Denn dort, im Land der Showbiz-Fiihrung, sind er-
staunliche Veridnderungen zu beobachten, die auf den ers-
ten Blick belanglos scheinen. Die US-Networks produzie-
ren nicht nur qualitative, auch hochst attraktive, publi-
kumsbindende Serien, wihrend das Mainstream-Kino
sich immer heftiger circensischer Pyrotechnik zuwendet.
Es ist wie mit dem Ei und dem Huhn und folglich kaum
eruierbar, wer die Entwicklung angestossen hat. War es
der US-Bezahlsender HBO (Home Box Office), der frith
erkannte, seine Abonnenten nicht nur mit Sportiibertra-
gungen zu binden, sondern auch mit einem attraktiven
fiktionalen Programm; oder war es das Kino, das sich in
Besucherschwund-Panik ans Hightech-Special-Effects-
Popcornkino klammerte, um nicht auch noch die Kids zu
verlieren?

Wie auch immer. Auffillig bleibt, das dominante
Mainstream-Kino entfernt sich zunehmend von Geschich-
ten, in denen Charaktere entwickelt werden, die Spannung
aus den psychologischen Konflikten der Protagonisten
entwickeln. Um bei steigenden Kosten Kasse zu machen,
bleibt keine Zeit mehr fiir Psychologie. Die ideale Soft-
ware sind deshalb Fantasy (von THE LORD OF THE RINGS
iiber HARRY POTTER bis STAR WARS), Comic-Helden (von
BATMAN {iber die X-MEN bis INDIANA JONES) und High-
School-Lachsicke mit Briillern aus den Anal- und Genital-
zonen. Das Kino kehrt zu seinen Anfingen zuriick, zum
Slapstick oder auf die Kirmes der derben Spisse. Dank der
Computertechnik ldsst sich der Riickschritt in die Gegen-
wart wuchten. Ob das zu bedauern ist, muss jeder mit sich
selber ausmachen. Natiirlich beherrscht die Traumfabrik
nach wie vor das ambitionierte und politisch motivierte
Erzihlkino (nicht nur auf der Independent-Schiene). Das
aber floppt zunehmend.

Den auffallenden Innovations-Schub der TV-Serien
erklirte Steven Bochco, einer der Serien-Erfinder («NYPD
Blue»), exakt mit der Flucht des Spielfilms in die pure

Action. Wenn hier keine Zeit mehr darauf verwendet
wird, solide Erzihlungen zu entfalten, dann, so Boch-
co, «werden wir die Liicke ausfiillen. Wir {ibernehmen
das epische Erzihlen.» Serien wie «Lost», «Prison Break»,
«Grey’s Anatomy», «Desperate Housewives», «Sopranos»,
«Deadwood» et cetera beziehen ihre Suggestivkraft (und
Zuschauerbindung) aus diesem Reiz des Epischen und
keineswegs nur mit Clifthanger-Dramaturgie.

Ein Vorreiter war Roy Huggins, der im Jahre 1958
«77 Sunset Strip» erfand und Anfang der sechziger Jah-
re mit «The Fugitive» («Auf der Flucht») die erste Serie
mit Fortsetzungscharakter. Huggins war auch der erste,
der sich von alten Meistern der Fortsetzungskunst inspi-
rieren liess. Seine Vorlage war Victor Hugos «Les Miséra-
bles» (1862). Es ist ein kurioser Tatbestand: Wihrend das
US-Kino sich mit Hilfe modernster Tricktechnik zu den
Urspriingen des Mediums zuriickpixelt, transferiert das
Fernsehen die Erzdhlkultur des neunzehnten Jahrhun-
derts in die Bildermedien-Moderne. Wie die alten Meis-
ter der anschaulichen Spannung, von Alexandre Dumas
(«Die drei Musketiere») iiber Honoré de Balzac («La
Comédie Humaine») bis Charles Dickens («Oliver Twist»),
die ihre Werke zunichst in Fortsetzungen publizierten,
erfiilllen die Serien hochste erzihlerische Anspriiche.
Damit gelang dem TV eine Kreuzung mit dem Kino:
Die Serien blicken auf die Welt und schaffen zugleich
eine eigene.

Da erstaunt es schon ein wenig, dass die Filmpubli-
zistik die verbliiffende Fusion (die das Kino wieder kon-
kurrenziert) kaum in ihre Betrachtungen mit einbezieht;
gerade im Augenfutter-Pyrotechnical-Boom, der mit im-
mer neuen BATMAN-, MUMMY-, STAR WARS-, X-MEN-,
HULK-Filmen aufwartet. Nach IRON MAN war sogleich

- wie zur Bestitigung des Trends - der neue INDIANA
JoNES der Kassenhit, auch in der Schweiz. Ein Blick auf
die (alternativen) TV-Serien kann vor dieser Entwicklung
aufschlussreich sein.

Denn isoliert sollte man die Phinomene nicht be-
trachten - sie wirken aufeinander. Wenn im hochgeprie-
senen jiingsten HBO-Coup «The Wire», einem irrwitzi-
gen Milieu-Portrit der Stadt Baltimore, der Creator David
Simon (in den TV-Serien ist der Regisseur ohne Bedeu-
tung) auf Rossellini, Francesco Rosi und Tolstoi ver-
weist, darf man das nicht fiir billige Aufschneiderei hal-
ten. Es gibt eher zu denken, dass die einst hohen Ansprii-
che eines engagierten Kinos dabei sind, ins Fernsehen zu
emigrieren.

Wolfram Knorr
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DARWIN'S NIGHTMARE
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* SOMERSAULT
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-
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. ™ TOT ZIENS
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GODS AND MONSTERS
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LOOK NOW!
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