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Filmbulletin
Kino in Augenhéhe

Léa Pool - halbtotal und halbnah:
Portrit und Gesprich

UN AUTRE HOMME von Lionel Baier
HOME von Ursula Meier

SLUMDOG MILLIONAIRE von Danny Boyle
LA CLASSE von Laurent Cantet

FROST [ NIXON von Ron Howard

THE SPIRIT von Frank Miller

PAUSENLOS von Dieter Granicher

www.filmbulletin.ch
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GOLDEN GLOBE°NOMINATIONS

BEST PICTURE * BEST ACTOR - BEST ACTRESS * BEST DIRECTION

Leonardo DiCaprio Kate Winslet

JETZT IM KINO

ANGELINA JOLIE JOHN MALKOVICH

2 GOLDEN GLOBE® NOMINATIONS
inct. BEST ACTRESS

TO FIND HER SON,
SHE DID WHAT NO ONE ELSE DARED

A TRUE STORY
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Titelblatt:

Azzarudhin Mohammed Ismail
als Salim als Kind

in SLUMDOG MILLIONAIRE
Regie: Danny Boyle

Vorschau Solothurner Filmtage
Biicher
DVD

Zu viel Ndahe und zu grosse Distanz
UN AUTRE HOMME von Lionel Baier
Doppelsinnige Gesellschaftskritik
HOME von Ursula Meier

Realitdt und Kunst verzahnt
Léa Pool, Filmschaffende

Eine Biographie zwischen Mumbay und Bollywood

SLUMDOG MILLIONAIRE von Danny Boyle
Pddagogische Utopie
LA CLASSE (ENTRE LES MURS) von Laurent Cantet

FROST/NIXON von Ron Howard

DOUBT von John Patrick Shanley

THE SPIRIT von Frank Miller

LET'S MAKE MONEY von Erwin Wagenhofer
PAUSENLOS von Dieter Grdnicher

SALT OF THIS SEA von Annemarie Jacir
NOMAD'S LAND von Gaél Métroz

«Mich interessiert der Moment am Abgrund»
Gesprdch mit Léa Pool

Fabel fiir die Alleswisser
Von Thomas Imbach

U=




n FILMBULLETIN 1.09

Impressum

Verlag

Filmbulletin

Hard 4, Postfach 68,
CH-8408 Winterthur
Telefon +41 (0) 52 226 05 55
Telefax +41(0) 52 226 05 56
info@filmbulletin.ch
www.filmbulletin.ch

Redaktion

Walt R. Vian
Redaktionelle Mitarbeiter:
Kathrin Halter

Josef Stutzer

Inserateverwaltung
Marketing, Fundraising
Lisa Heller

Gestaltung, Layout und
Realisation
design_konzept

Rolf Z5llig sgd cge

Hard 10,

CH-8408 Winterthur
Telefon +41 (0) 52 222 05 08
Telefax +41(0) 52 222 00 51
zoe@rolfzoellig.ch
www.rolfzoellig.ch

Produktion

Druck, Ausriisten, Versand:
Mattenbach AG
Mattenbachstrasse 2
Postfach, 8411 Winterthur
Telefon +41(0) 52 234 52 52
Telefax +41 §o 522345253
office@mattenbach.ch
www.mattenbach.ch

Mitarbeiter

dieser Nummer

Irene Genhart, Frank Arnold,
Johannes Binotto, Stefan
Volk, Doris Senn, Erwin
Schaar, Michael Pekler,
Michael Ranze, Martin Girod

Fotos

Wir bedanken uns bei:

Agora Films, Carouge;
trigon-film, Ennetbaden;
JMH Distribution, Neuchatel;
Solothurner Filmtage,
Solothurn; Cinématheque
suisse Dokumentationsstelle
Ziirich, Filmcoopi, Frenetic
Films, Pathé Films, Universal
International Pictures,

Walt Disney Studios, Xenix
Filmdistribution, Ziirich

Vertrieb Deutschland
Schiiren Verlag
Universitétsstrasse 55
D-35037 Marburg

Telefon +49 (0) 6421 6 30 84.
Telefax +49 (0) 642168 11 90
ahnemann@
schueren-verlag.de
www.schueren-verlag.de

Kontoverbindungen
Postamt Ziirich:

PC-Konto 80-49249-3

Bank: Ziircher Kantonalbank
Filiale Winterthur

Konto Nr.: 3532-8.58 84 29.8

Abonnemente
Filmbulletin erscheint 2009
achtmal.
Jahresabonnement

CHEF 69.- |Euro 45.-

iibrige Linder zuziiglich
Porto

© 2009 Filmbulletin
ISSN 0257-7852

Filmbulletin 51. Jahrgang
Der Filmberater 69. Jahrgang
ZOOM 61. Jahrgang

Pro Filmbulletin
Pro Filmkultur

Bundesamt fiir Kultur
Sektion Film (EDI), Bern

Direktion der Justiz und des
Innern des Kantons Ziirich

FACHSTELLE [uﬁur KANTON ZURICH

WA

Stadt Winterthur

Suissimage

suissimage :

Filmbulletin - Kino in Augenhdéhe ist
Teil der Filmkultur. Die Herausgabe
von Filmbulletin wird von den aufge-
fithrten 6ffentlichen Institutionen mit
Betridgen von Franken 20 00o.- oder
mehr unterstiitzt.

forderverein
ProFilmbulletin

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

Auch Sie sind herzlich im Férderver-
ein willkommen. Verschiedene Pro-
Filmbulletin-Projekte warten auf Ih-
re Mitwirkung. Gesucht sind zum Bei-
spiel Ihre beruflichen Fahigkeiten 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 Anldsse, Networking).
Die Arbeit soll in kleinen Gruppen ge-
leistet werden. Wieviel Engagement Sie
dabei aufbringen, ist Ihnen iiberlassen.
Wir freuen uns auf Sie!

Rolf Zollig
Kathrin Halter

Jahresbeitrige:

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

Gonnermitglied 80.-
Institutionelles Mitglied 250.-

Informationen und Mitgliedschaft:
foerderverein @ filmbulletin.ch

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

In eigener Sache

Im Jahre 2009 geht «Filmbulletin
- Kino in Augenhéhe» gewissermassen
auf Reisen. Unsere «FB-Cinétour» star-
tet im Februar in Biel, geht vorerst tiber
Bern und Brugg nach Winterthur und
St. Gallen. Luzern, Uster und Frauen-
feld schliessen an und weitere werden
folgen.

«Filmbulletin - Kino in Augenhg-
he» prisentiert TRAVELLING AVANT,
den Film von Jean-Charles Tacchella,
der im kinoverriickten Paris der spiten
vierziger Jahre spielt, das auch Filme-
macher wie Frangois Truffaut, Jean-
Luc Godard oder Eric Rohmer prigte,
und episodenhaft von jungen Cinephi-
len, ihrer ménage-a-trois, die sich mit
der amour fou zum Kino iiberschneidet,
und vom Abenteuer, einen Filmclub zu
griinden erzdhlt. An den cinéphilen
Treffpunkten Filmgilde Biel, Cinémat-
te Bern, Kino Odeon Brugg, Filmfoyer
Winterthur, Cinéclub St. Gallen, Statt-
kino Luzern, Qtopia Uster, Cinema Lu-
na Frauenfeld werden Mitarbeiterinnen
oder Mitarbeiter von «Filmbulletin -
Kino in Augenhéhe» in den Film, der
mit unzihligen Filmzitaten gespickt,
zugleich vergniigliche und geistreiche
Lektion iiber das Wesen des Kinos wie
verspielte Liebeserklarung an die Sieb-
te Kunst ist, einfiihren.

Wir bedanken uns bei der Kultur-
stiftung Suissimage, die als Hauptspon-
sor die «FB-Cinetour» tiberhaupt erst
moglich macht, und bei allen Filmclubs,
die «Filmbulletin - Kino in Augenho-
he» Gastrecht gewihren, bereits ge-
wihrt haben oder noch gewihren wer-
den.

Wir bedanken uns an dieser Stel-
le aber auch: bei unseren Mitarbeitern
und Mitarbeiterinnen, welche “aus-
schwirmen”, die Einfithrungen in den
prisentierten Film halten und mit den
Zuschauerinnen und Zuschauern an-
schliessend wohl noch diskutieren
werden, bei Jean-Charles Tacchella, der
uns die Rechte an seinem Film kosten-
los iiberliess, und bei der Cinémathéque
suisse, die uns eine Kopie des Films zur
Verfligung stellt.

WaltR. Vian



Solothurner Filmtage

44.SolothurnerFilmtage 44=lournéesde Soleure

Er6ffnet werden die 44. Solothur-
ner Filmtage (19. bis 25. Januar) mit pu
BRUIT DANS LA TETE. Der Spielfilm
von Vincent Pluss ist nominiert fiir den
neu kreierten «Prix de Soleure»: Der mit
30 000 Franken dotierte Jurypreis ist be-
stimmt fiir einen abendfiillenden Spiel-
oder Dokumentarfilm, der «durch aus-
geprigten Humanismus tiberzeugt und
ein Thema anspricht, das die Mensch-
lichkeit, die Menschenwiirde, die freie
Personlichkeitsentfaltung, die Tole-
ranz sowie den Respekt vor anderen
Menschen in ansprechender filmischer
Form darstellt». Die Auswahlkommis-
sion hat fiir den Prix weiter nominiert
die Dokumentarfilme IN DIE WELT
von Constantin Wulf, LA FORTERESSE
von Fernand Melgar, NO MORE SMO-
KE SIGNALS von Fanny Brduning und
PAUSENLOS von Dieter Grdnicher sowie
die Spielfilme HAPPY NEW YEAR von
Christoph Schaub, HoME von Ursula Mei-
erund MARZ von Hindl Klaus.

Der Schweizer Filmpreis wird
zwar neu am y. Mérz in Luzern verge-
ben, doch die Liste der fiir den Quartz
2009 nominierten Filme wird in der
«Nacht der Nominationen» verkiindet
(23.1.). Am Samstag und Sonntag be-
steht die Moglichkeit, sich die nomi-
nierten Kurz-, Dokumentar- und Spiel-
filme im Festivalrahmen anzusehen.

An Spielfilmpremieren sind etwa
LUFTBUSINESS von Dominique de Ri-
vaz, MARAMEO von Rolando Colla, PIN-
PRICK von Daniel Young, SEGRETI E SO-
RELLE von Francesco Jost, SUNNY HILL
von Luzius Riiedi, UNFINISHED STO-
RIES von Abel Davoine, ZUFALLBRIN-
GEN von Dennis Ledergeber, BROTHERS
von Igaal Niddam, SAUVONS LES AP-
PARENCES von Nicole Borgeat, RAUBE-
RINNEN von Carla Lia Monti zu erwar-
ten. Unter den angekiindigten Doku-
mentarfilmen in abendfiillender Linge
wecken Titel wie HARDY(S) LIFE von
Rolf Lyssy, GROZNY DREAMING von

FROM SOMEWHERE
TO NOWHERE
Regie: Villi Herman

Mario Casella und Fulvio Marina, NACH-
GIFT von Remo Legnazzi, FROM SOME-
WHERE TO NOWHERE von Villi Herman,
LIENS DE SANG von Fabienne Abramo-
vich, UN PETIT COIN DE PARADIS von
Jacqueline Veuve, BASSIONA AMORO-
sA von Pawel Siczek, DER TOD MEINER
MUTTER ODER FUNF VERSUCHE, EI-
NEN FILM ZU MACHEN von Daniel Ho-
wald und Chantal Milles Neugierde.

Gast des Sonderprogramms «Ren-
contre» ist die Kanada-Schweizerin Léa
Pool: Neben ihrem Erstling STRASS cA-
FE und RISPONDETEMI - ihrem Beitrag
zum Kompilationsfilm MONTREAL VU
PAR ... - wird LA FEMME DE L'HOTEL,
A CORPS PERDU, ANNE TRISTER, EM-
PORTE-MOI, LA DEMOISELLE SAU-
VAGE, LOST AND FOUND und MoU-
VEMENTS DU DESIR zu schen sein. In
Deutschschweizer Premiere wird Léa
Pool MAMAN EST CHEZ LE COIFFEUR
vorstellen.

Das Rahmenprogramm ist wie im-
mer reichhaltig bestiickt. So wird etwa
am Dienstag (20. 1., 10.30 Uhr) Bundes-
rat Pascal Couchepin mit der EU-Kom-
missarin Viviane Reding an einem Po-
diumsgesprach {iber Chancen und
Perspektiven der Schweiz im MEDIA-
Programm diskutieren. Die vom Semi-
nar fiir Filmwissenschaft organisier-
te Reihe «Reden iiber Film» beschiftigt
sich mit dem Drehbuch (20.1.) und dem
Verhiltnis von Schweizer Film und der
Stadt (23.1.). Im «Film-Club» diskutie-
ren Filmkritiker aus dem Ausland tiber
ausgewdhlte Filme des Programms (21.,
22.1.). Und der Verband der Filmjourna-
listinnen und Filmjournalisten hat un-
ter dem Titel «Print-Profis versus Blog-
Banausen» (22.1., 12 Uhr) eine Podiums-
diskussion organisiert. Unter dem Titel
«From Somewhere to Nowhere» sind
im Kiinstlerhaus S11 Fotos aus der Lang-
zeitreportage von Andreas Seibert iiber
Wanderarbeiter in China zu sehen.
www.solothurnerfilmtage.ch
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Filmbulletin Kino in Augenhohe
prdsentiert
TRAVELLING AVANT I I
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-

. 06. Februar 17.45 Filmgilde Biel
12. Februar 20.00 Cinématte, Bern

: 16. Februar 20.15 Kino Odeon, Brugg

o 03. Mérz 20.30 Filmfoyer Winterthur
ufd 09. Marz 20.00 Cinéclub St.Gallen
‘@ 25. Mairz 20.30 Stattkino, Luzern

: 05. April 18.00 Qtopia, Uster
fl m— 09. April 20.15 Cinema Luna, Frauenfeld

> aktuelle Daten
> www.filmbullet

==
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Zurcher Hochschule der Kiinste
Ziircher Fachhochschule

Fachrichtung Film
an der Zurcher
Hochschule der Kiinste

Studiengang Bachelor of Arts in Film
Studiengang Master of Arts in Film

www.zhdk.ch

Z hdk

RESERAU/NETZWERK
CINEMA CH

Zircher Filmstudien

Autobiografie als
Performance

Philipp Brunner
Konventionen eines Sternmoments
Die Liebeserklarung im Spielfilm

288 S., Klappbr., € 24,90/SFr 47,50 UVP
ISBN 978-3-89473-519-8

Im Alltag kommen Liebeserklarungen
vergleichsweise selten vor, im Kino dagegen
in scheinbar unzéhligen Varianten. Doch wie
sind sie tatsachlich inszeniert? Wie setzt das
Kino eine Kernsituation um, die weitaus
alter ist als das Medium Film? Welche Bilder
- im wortlichen wie im tbertragenen Sinn -

gehen daraus hervor?

Kathleen Buhler

Autobiografie als Performance

Carolee Schneemanns Experimentalfilme
272 S., Klappbr., € 24,90/SFr 47,50 UVP
978-3-89472-520-4

Studie Uber drei autobiografische Filme von
Carolee Schneemann. Dariber hinaus
kommen allgemeine Fragestellungen zur
Avantgarde, zum Umgang mit dem Privaten,
zum Wesen des Performativen oder zur
Problematik von kinstlerischem Status und
zeitgendssischer Rezeption zur Sprache.

Konventionen
eines Stern-
moments

SCHUREN www.schueren-verlag.de

Kurz belichtet

Lionel Baier in
COMME DES VOLEURS (A L'EST)
Regie: Lionel Baier

—==]
Festivals

Blackmovie

In Genéve findet vom 30. Januar
bis 8. Februar bereits zum 19. Mal das
Festival Black Movie statt, das sich ganz
dem aussereuropiischen Film widmet.
In der Sektion «Fils de ...» werden Filme
gespielt, die sich mit den schwierigen
Lehrjahren von Kindern und ihren Aus-
einandersetzungen mit Eltern und Tra-
ditionen befassen. Eine weitere Sektion
gilt dem japanischen Kino der siebzi-
ger Jahre, insbesondere dem erotischen
Kino wie dem Genre-Kino vom Yakuza-
bis zum Horrorfilm. Das jiingste phi-
lippinische Kino - man spricht von ei-
ner Nouvelle vague - wird vorgestellt.
Ausserdem gibt es Propagandafilme
aus Nordkorea zu sehen, und nicht zu-
letzt bringt die Sektion «Le petit Black
Movie» den Vier- bis Zwoélfjahrigen et-
wa mit Spielprogrammen und Tonate-
liers die Welt des Kinos nahe.

www.blackmovie.ch

Berlin

Die diesjihrige Berlinale findet
vom 5. bis 15. Februar statt. Sie wird mit
THE INTERNATIONAL von Tom Tykwer
er6ffnet. Fiir den Wettbewerb sind et-
wa RAGE von Sally Potter, THE DUST OF
TIME von Theo Angelopoulos, MEI LAN-
FANG von Chen Kaige, MAMMOTH von
Lukas Moodysson, THE READER von Ste-
phen Daldry und ALLE ANDERERN von
Maren Ade bereits angekiindigt. Eine
Hommage gilt dem Filmkomponisten
Maurice Jarre.

Die Retrospektive heisst «Bigger
than Life» und konzentriert sich in
ihrer Hommage an den Breitleinwand-
film auf die “echten” 70-mm-Filme, al-
so jene, die auf 65 oder 70 mm breitem
Negativfilm aufgenommen und auf 70
mm breitem Positivfilm in den Kinos
oder besser den Filmpalisten gezeigt

wurden. Also: Filme wie CLEOPATRA
von Joseph L. Mankiewicz, LAWRENCE
OF ARABIA von David Lean, BEN HUR
von William Wyler, WEST SIDE STORY
von Robert Wise, KRIEG UND FRIEDEN
von Sergej Bondartschuk, aber auch hier-
zulande Unbekannteres aus der 70-mm-
Produktion der Sowjetunion oder der
DDR.

www.berlinale.de

Lichtspieltage Winterthur

Die 13. Lichtspieltage Winterthur
finden vom 19. bis 21. Februar statt. Das
«etwas andere und unabhingige Film-
festival» widmet sich den Low-Bud-
get-, Independent- und Underground-
filmen der Schweiz. Es steht Newco-
mern, Filmstudenten, Autodidakten,
Profis und Aficionadas offen. Eroff-
net wird das Festival mit der Filmwerk-
schau der Region Winterthur, die mit-
ternichtliche «Offene Leinwand» wird
auch dieses Jahr begeistern.

www.lichtspieltage.ch

=4
I Das andere Kino

Premiere

Trotz seiner Nomination fiir den
Schweizer Filmpreis anno 2007 ist Lio-
nel Baiers zweiter Spielfilm cOMME DES
VOLEURS (A LEST) (nach GARGON STU-
PIDE) in den deutschschweizerischen
Kinos nicht gezeigt worden. Das Film-
podium Ziirich holt dies anlisslich des
Starts von Baiers neustem Film UN
AUTRE HOMME Mitte Januar nun nach
und zeigt «die sorglose Mischung aus
Komédie und Beziehungsdrama» (Do-
ris Senn in Filmbulletin 1.07) tiber die
«fiktional-autobiographische Suche des
Regisseurs nach seinen mutmasslichen
polnischen Wurzeln» in seiner Reihe
«Premiére» bis Mitte Februar. Lionel
Baier, der in diesem «mit viel Charme



YOUNG@HEART
Regie: Stephan Walker

Tilda Swinton
in ORLANDO
Regie: Sally Potter
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DIE LEGENDE DER FESTUNG
SURAM
Regie: Sergej Paradschanow

STALKER
Regie: Andrej Tarkowskij

erzihlten Roadmovie» auch die Haupt-
figur spielt, wird am 29. Januar zu Gast
im Filmpodium sein.

www.filmpodium.ch

Cinedolcevita

Das rithrige Qtopia - Kino+Bar in
Uster beginnt das neue Jahr mit einer
zusidtzlichen Programmschiene: cine-
dolcevita - das Kino am Montagnach-
mittag fiir Seniorinnen und Senioren.
Jeden letzten Montag im Monat 6ffnet
der Qbus jeweils um 13.30 die Bar mit
Kaffee und Kuchen, ab 14.30 beginnt
der Film (in der Regel die selben Filme
wie im Abendprogramm, Spezialvor-
stellungen sind in Planung), nach dem
Film bleibt die Bar bis in den Abend of-
fen. Cinedolcevita versteht sich als ge-
nerationeniibergreifenden Treffpunkt.
Zum Auftakt wird MARCELLO MAR-
cELLO von Denis Rabaglia (26.1.) ge-
spielt, gefolgt von LEERGUT von Jan
Sverak (23.2.) und YOUNG@HEART von
Stephan Walker (30.3.).

www.qtopia.ch

ma
Hommage

Tilda Swinton

Die Schauspielerin Tilda Swinton
prisidiert die diesjihrige Internatio-
nale Jury der Berlinale. Das ist fiir den
Fernsehsender 3sat Anlass zu einer klei-
nen Reihe mit sieben Filmen, die ver-
schiedenste Facetten der «“ungelernten”
Schauspielerin mit dem Renaissance-
Gesicht, Performerin mit Kreativkraft»
(Marli Feldvoss in Filmbulletin 5.08)
aufleuchten lassen. Den Auftakt macht
THE STATEMENT von Norman Jewison
(5.2.) mit Swinton als unerbittlicher
Nazijdgerin, erginzt von der Doku-
mentation TILDA SWINTON: THE LOVE
FACTORY» von Luca Guadagnino. Es fol-
gen YOUNG ADAM von David Mackenzie

(6.2.), CARAVAGGIO von Derek Jarman,
Swintons erste Filmrolle (7.2.), TEKNO-
LUST von Lynn Hershman Leeson (10.2.),
in dem Swinton gleich vierfach auftritt,
und ORLANDO von Sally Potter (11.2.) -
Swinton als kongeniale Verkérperung
der von Virginia Woolf kreierten an-
drogynen Kunstfigur. Das Inzestdra-
ma THE WAR ZONE von Tim Roth (12.2.)
und FEMALE PERVERSIONS von Susan
Streitfeld (12.2.), ein Parforceritt von
Swinton durch weibliche Sehnsiichte
und Rollenklischees, beschliessen die
Reihe.

www.3sat.de

Alain Tanner

Die Cinématheéque frangaise in Pa-
ris ehrt Alain Tanner mit einer gros-
sen Retrospektive (14. Januar bis 15. Fe-
bruar). Der Genfer auteur, der 2009 sei-
nen achtzigsten Geburtstag feiern kann,
wird an diversen Gesprichsrunden mit
einigen seiner engsten Weggefihr-
ten teilnehmen, etwa dem Essayisten
Bernard Comment, dem Schriftsteller
Antonio Tabucchi oder der Schauspie-
lerin Myriam Mézieres. Die Retrospek-
tive umfasst 25 Filme und wird ab Mirz
auch von der Cinématheéque suisse in
Lausanne gezeigt.

Sergej Paradschanow

Als «Maler mit der Kamera» be-
zeichnete Klaus Eder (in Filmbulletin
5.90) den 1924 in Georgien geborenen
Sergej Paradschanow anldsslich dessen
Todes 1990. Noch bis 4. Februar sind
im Ziircher Xenix aus dem schmalen,
aber reichhaltigen, farbenfrohen, von
armenischen, georgischen Legenden
geprigten, poetisch-surrealistischen
Werk DIE FARBE DES GRANATAP-
FELS, DIE LEGENDE DER FESTUNG SU-
RAM und ASHIB KERIB zu sehen. Am

22. Januar fiihrt Alain Navarra ins Werk
dieses grossartigen Filmpoeten ein.

www.xenix.ch

Aki Kaurismaiki

Eine der aktuellen Programm-
schienen der Berner Cinématte gilt
dem Finnen Aki Kaurismiki, einem
Meister eines Kinos der Reduktion.
Bis Ende Februar sind noch ARIEL,
THE MATCHFACTORY GIRL, I HIRED
A CONTRACT KILLER, LA VIE DE
BOHEME, TAKE CARE OF YOUR SCARF,
TATJANA - ein wahres Juwel des Mini-
malistischen - und DRIFTING CLOUDS
zu sehen.

www.cinematte.ch

Andrej Tarkowskij

«Tarkoswkij war kein Filmerzih-
ler, sondern ein Filmpoet. Thm war die
emotionale Kraft der Bilder das Ent-
scheidende.» (Peter Kremski in seinem
Essay zu OFFRET in Filmbulletin 1.87)
Gelegenheit, sich diesen Bildwelten
auszusetzen, bietet sich im Stadtkino
Basel (noch bis Ende Januar) und im
Kino Kunstmuseum Bern (7. Februar bis
3. Mérz). Das schmale, aber hochkari-
tige Werk zihlt acht Filme, die von sei-
nem Erstling DIE WALZE UND DIE GEI-
GE von 1960 iiber IWANS KINDHEIT,
ANDRE]J RUBLJOW, SOLARIS, DER SPIE-
GEL, STALKER, NOSTALGHIA bis zu
DAS OPFER alle zu sehen sein werden.

Ausserdem werden mit UNE
JOURNEE D’ANDREI ARSENEVITCH
von Chris Marker und MOSKOW ELE-
Gy von Aleksandr Sokurow zwei ausser-
ordentliche Anndherungen an Person
und Werk von Andrej Tarkowskij zu
sehen sein.

www.stadtkino.ch
www.kinokunstmuseum.ch

=1
Ausstellungen

Casting a Shadow

Die Ausstellung «Casting a Sha-
dow. Alfred Hitchcock und seine Werk-
statt» im Museum fiir Film und Fern-
sehen - Deutsche Kinemathek in Berlin
(29. Januar bis 10. Mai) prisentiert den
«Master of Suspense» einmal nicht als
auteur, als alleinig Verantwortlichen fiir
die “Marke Hitchcock”, sondern macht
aufmerksam auf den ausgesprochen
team-orientierten Regisseur und sei-
ne enge Zusammenarbeit mit Schau-
spielern, Produzenten, Kameraleuten,
Drehbuchautoren, Cuttern, Szenen-
bildnern und Tongestaltern. Anhand
von Zeichnungen, Gemilden, Story-
boards und Dokumenten - ein Gross-
teil der Exponate stammt aus dem Ar-
chiv der «Academy of Motion Pictures,
Arts and Sciences», Los Angeles - soll
der kollektive Prozess der Filmproduk-
tion dargestellt werden. Das Museum
fiir Film und Fernsehen erginzt die
vom «Mary and Leight Bloc Museum of
Art» in Evanston, Illinois konzipierte
Schau mit Exponaten aus dem eigenen
Archiv zur Beziehung Hitchcocks zu
Deutschland und Berlin.
Deutsche Kinemathek. Museum fiir Film und

Fernsehen, Potsdamer Strasse 2, D-10785 Berlin,
www.deutsche-kinemathek.de

H.R. Giger

Ab 21. Januar bis 17. Mai zeigt
die Sonderausstellung «H.R. Giger.
Kunst - Design - Film» im Deutschen
Filmmuseum in Frankfurt a. M. das film-
bezogene Werk des Schweizer Maler
und Bildhauers H. R. Giger. Der diiste-
re Vertreter des «Phantastischen Realis-
mus» zeichnet etwa mit seinen «Biome-
chanoiden», eine Verschmelzung von
Technisch-Mechanischem mit Kreattir-
lichem, ein faszinierend-morbides Bild
einer moglichen Zukunft. Mit der Krea-
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tion der Titelfigur von Ridley Scotts
ALIEN, fiir die er 1980 den Oscar fiir
«Best Achievement for Visual Effects»
erhielt, aber auch fiir seine Designs zu
POLTERGEIST 11 von Brian Gibson und
SPECIES von Roger Donaldson ist Giger
zu einer Leitfigur des Science-fiction-
und Horror-Genres geworden.

Die Ausstellung prisentiert zahl-
reiche Entwiirfe und Gemailde, aber
auch Skulpturen, etwa den «Humanoid»
aus 2069, Fredi M. Murers Beitrag zu
SWISSMADE von 1968, oder einen der
«Harkonnen»-Stiihle, die Giger fiir das
(leider) nichtrealisierte Dune-Projekt
von Alejandro Jodorowsky entwarf. Da-
neben sind dreidimensionale Filmtrick-
Requisiten, Kostiime und Modelle zu
sehen. Auf mehreren Videostationen
und Wandprojektionen sind Filmaus-
schnitte und Making-ofs zu betrach-
ten. Eine Publikation ergénzt die Schau.
Die ausstellungsbegleitende Filmreihe
im Kino des Deutschen Filmmuseums
wird simtliche Filme, fiir die HR Giger
als Designer gearbeitet hat, zeigen, da-
neben Sequels zu ALIEN und SPECIES,
Science-fiction- und Horror-Klassiker,
aber auch Werke, die Giger nach eige-
nen Angaben inspiriert haben wie etwa
LA BELLE ET LA BETE von Jean Cocteau.
Deutsches Filmmuseum, Schaumainkai 41,

D-60596 Frankfurt,
www.deutsches-filmmuseum.de

L=
The Big Sleep

Robert Mulligan

23.8.1925-20. 12. 2008

«Es war die Nachtigall, die Robert
Mulligan seinen Platz in der Kinoge-
schichte verschaffte, To KILL A MO-
CKINGBIRD, nach dem Roman von Har-
per Lee. Sein Metier hat er, wie Lumet,
Frankenheimer, Polack, Friedkin, beim
Live-Fernsehen in den Sechzigern ge-
lernt. “Da konnte die Kamera auf einem

menschlichen Gesicht bleiben, ruhig
und unaufdringlich, und etwas dort
sich ereignen lassen. Mein Gott, was
fiir wunderbaren Gebrauch hat Ingmar
Bergman von dieser einfachen, aufrich-
tigen Technik gemacht.” So vollzieht
sich also Kinogeschichte ... Dass auf
einer Insel an der schwedischen Kiiste
und gleichzeitig in New Yorker TV-Stu-
dios und dann in Hollywood, wo Mul-
ligan mit dem Freund Alan J. Pakula
Kinofilme machte, eine neue Intensi-
tdt des Schauens und des Forschens mit
der Kamera gefunden und erprobt wird.
Dass man in der Tat Lee Remick (in
BABY, THE RAIN MUST FALL) SO Zirt-
lich unnachgiebig gefilmt sieht wie Liv
Ullmann von Bergman.»

Fritz Géttler in «Siiddeutsche Zeitung»
vom 24.12. 2008

Harold Pinter

10. 10. 1930-24. 12. 2008

«Die meisterhafte Beherrschung
des Dialogs, die sichere Setzung des
mot juste, hat ihn frith auch fiir die
Filmindustrie interessant werden las-
sen. Dieses Schaffen umfasst eine be-
eindruckende Reihe bekannter Filme,
auch schwierige Literaturverfilmungen.
Diese reichen von Fitzgeralds «The Last
Tycoon» iiber Ian McEwans Venedig-
Roman «The Comfort of Strangers» zu
John Fowles’ «The French Lieutenant’s
Woman», in dem Pinter die narrative
Technik des postmodernen Erzihlers
in einem Roman {iber das neunzehnte
Jahrhundert in die filmische Technik
des Film im Film auflést.»

Bruno von Lutz in «Neue Ziircher Zeitung»
vom 27.12.2008

Einige kurzweilige Ausfliige
in die jiingere Weltfilmgeschichte

THOHAS CHRISTER
HOBERT BLANGHET [RG.)

YWoan

Was lange wihrt ... kommt end-
lich und gut: Zwar ohne die urspriing-
lich angekiindigte DVD mit Filmbei-
spielen, so doch gefillig im Outfit und
handliche 517 Seiten dick ist im Schii-
ren Verlag diese Wochen die vor fast
zwei Jahren angekiindigte «Einfithrung
in die Filmgeschichte: New Hollywood
bis Dogma g5» erschienen. Es ist der
Zihlung nach der dritte, aber als ers-
ter erschienene Band eines dreiteiligen
Werks, herausgegeben von den Ziircher
Filmwissenschaftern Thomas Christen
und Robert Blanchet. Als eine Filmge-
schichte «der neuen Art» charakteri-
siert sich das Buch auf der Umschlag-
riickseite. Zusammen mit dem Titel er-
gibt sich daraus dessen Konzept: Statt
der Chronologie der Ereignisse folgend

~wie es in der Natur der Sache liegt und
in der Praxis (leider) allzu oft auch ver-
sucht wird -, das Weltfilmschaffen
moglichst umfassend darzustellen, be-
leuchtet Christen/Blanchets Publika-
tion anhand von fiinfundzwanzig Auf-
sitzen die jlingere Filmgeschichte
schlaglichtartig. Sie sind gegliedert in
sechs Grossbereiche, ergeben gesamt-
haft einen Uberblick iiber die wich-
tigsten Filmstromungen, Bewegungen,
Kinematographien und (auch tech-
nischen) Entwicklungen der letzten
vierzig Jahre, lassen sich, jeder in sich
abgerundet, problemlos aber auch ein-
zeln lesen. Die Beitrdge stammen aus
der Feder der Herausgeber sowie von
Autoren aus dem Umkreis des Semi-
nars fiir Filmwissenschaft der Univer-
sitdt Ziirich. Jeder Aufsatz bettet sein
Thema/Sujet ein in den historischen,
geographischen und gesellschaftlichen
Kontext. Er beschreibt die kulturellen,
wirtschaftlichen und technologischen
Hintergriinde und arbeitet in der Fol-
ge die dsthetischen Merkmale und Be-
sonderheiten heraus. Abgeschlossen
werden die einzelnen Beitrdge von der
Analyse einzelner, fiir die besprochene

Stilrichtung, Gattung oder Kinema-
tographie beispielhafter Filme und ei-
ner umfassenden Biblio- und Filmo-
grafie. Diese Filmgeschichte dhnelt ei-
ner vollen Pralinenschachtel und eignet
sich, klar, verstindlich und meist auch
kurzweilig geschrieben, bestens als
Einfithrung ins Studium der Filmwis-
senschaft beziehungsweise fiir den ein-
fithrenden Unterricht auf der gymnasia-
len Oberstufe. Klar gegliedert und mit
Index versehen kann sie aber auch als
Nachschlagewerk verwendet werden.
Nicht zuletzt aber l4dt sie - und das ist
das Schonste daran - zum verweilenden
Schmékern ein. Eine abwechslungs-
reiche Reise durch die vielfiltige Welt
des Films ldsst sich damit unterneh-
men. Beschreiben eine Reihe von Auf-
sdtzen dem Sujet immanent Gingiges -
wie etwa die diversen, nach 1968 einset-
zenden Erneuerungsbewegungen von
Frankreich, iiber Grossbritannien, das
Black Cinema der USA bis New Holly-
wood -, beleuchten andere ausgefal-
lenere oder exotischere Themen wie das
politische Kino beziehungsweise das
Filmemachen unter politischer Zen-
sur; das schwarzafrikanische und soge-
nannt Dritte Kino, den feministischen
Film, das Queer Cinema, das Hong-
kong-Kino und den Bollywood-Film.
Was diese Ziircher «Einfithrung in die
Filmgeschichte» aus dem Gros von Pu-
blikationen ihrer Art herausragen lasst,
ist Thomas Christens dezidierte Schil-
derung des Neuen Schweizer Films - zu
mehr als einer Erwdhnung im Rahmen
einer Weltfilmgeschichte schafft es das
helvetische Filmschaffen nimlich nur
ganz selten.

Irene Genhart

Thomas Christen, Robert Blanchet (Hrsg.):
Einfiihrung in die Filmgeschichte. New Hollywood
bis Dogma 95. Marburg, Schiiren Verlag,
2008.517S., Fr. 62.50; € 39.10



Vom Glanz der Stars und

von jenen in deren Schatten

Die eine kam aus kleinen Verhilt-
nissen in der italienischen Provinz, die
andere wuchs behiitet in Grossbritan-
nien auf. Frithe Filmauftritte absol-
vierten sie - auf Dringen ihrer Miitter -
beide. Wihrend die eine fast ihr ganzes
Leben an der Seite eines Mannes ver-
brachte, machte die andere auch durch
mehr als ein halbes Dutzend Ehemin-
ner von sich reden. Arger mit den Mo-
ralwichtern bekamen freilich beide,
denn im anderen Fall war der Mann
ihres Lebens zu dem Zeitpunkt, als sie
sich kennenlernten, noch ein verheira-
teter Familienvater und eine Scheidung
im Heimatland der beiden nicht még-
lich. Im Alter haben sich beide vom
Film zuriickgezogen, auf eine bemer-
kenswerte Karriere kann jede von ihnen
zuriickblicken. Gekreuzt haben sich
die Lebenswege der beiden mindes-
tens einmal, als 1973 Sophia Loren in
Italien mit Richard Burton zusammen
vor der Kamera stand, bei Vittorio De
Sicas letztem Film, 1L vIAGGIO, und
Elizabeth Taylor den Set besuchte, weil
sich ihre Beziehung zu Burton (Ehe-
mann Nr. 5) wieder einmal in der Kri-
se befand. Betrachtet man die zwei von
Yann-Brice Dherbier herausgegebenen
Bildbdnde im Zusammenhang, so ist
das Wechselspiel von Parallelen und Di-
vergenzen in den Karrieren der beiden
Film-Diven auffallend. Bei der jungen
Elizabeth Taylor muss man an A STAR
1S BORN denken, einerseits an die Mon-
tage ziemlich am Anfang, wenn das
Studio aus Esther Blodgett «Vicky Les-
ter» macht, ihren Namen und ihr Aus-
sehen korrigiert, andererseits, wenn es
um die Erfolglosigkeit des Ehemannes
(im Vergleich zu ihrem eigenen Erfolg)
geht, so dass dieser als «Mr. Elizabeth
Taylor» tituliert wird. Auch dass sich
Taylors Privatleben damals schon in al-
ler Offentlichkeit vollzog, wird deut-
lich - bis dahin, dass es das Filmstu-
dio war, das Heirats- und Scheidungs-

termine der Offentlichkeit bekanntgab.
So finden sich in dem biografischen Es-
say von Alexandre Thiltges (mit 19 Seiten
relativ umfangreich ausgefallen) auch
immer wieder Verweise auf Alkohol-
und Tablettenmissbrauch (in fritheren
Jahrzehnten in Hollywood als “Vita-
mincocktails” etikettiert), zumal in ih-
rer langen und turbulenten Beziehung
zu ihrem Kollegen Richard Burton. Ver-
stindlich, dass entsprechende Abbil-
dungen hier fehlen. Die Schauspielerin,
die in Kiirze ihren 77. Geburtstag fei-
ert, engagiert sich seit iiber zwei Jahr-
zehnten im Kampf gegen AIDS und hat
auch bereits zu Lebzeiten angekiindigt,
eine entsprechende Stiftung zum Erben
ihres Vermégens zu machen. Elizabeth
Taylor, die 1960 aus «Cleopatra» die da-
mals héchstbezahlte Rolle Hollywoods
machte, war auch 1987 noch so populir,
dass ein von ihr gestaltetes Parfiim in
jenem Jahr Platz Vier der meistgekauf-
ten Damenparfiime in den USA belegte.
Unter den circa 150 Abbildungen
des Bandes fand ich jene am beriihrend-
sten, die sie ganz ungezwungen zeigen
- eingeschlafen im Fond eines Wagens
auf dem Weg zum Drehort oder scher-
zend mit ihrem Kollegen und Freund
James Dean. Selbst wenn Dean in der
Zeitschrift «Look» liest, auf deren Co-
ver die neben ihm schlafende Taylor ab-
gebildet ist, wirkt das gar nicht gestellt.
Sophia Loren dagegen wirkt auf
fast allen Aufnahmen ungezwungen -
weniger als eine Diva denn als Frau aus
dem Volk, deren Lachen nichts Aufge-
setztes hat. Hiibsch sind jene Fotos, in
denen die Fotografen mit ins Bild ge-
raten und die einen gewissen Eindruck
von der Bedeutung der Publicity ver-
mitteln. Dazu passt auch das Foto, das
schon im einfithrenden Text von Axel-
le Emden Erwihnung findet: Sophia Lo-
ren bei einem Empfang, anlésslich der
Unterzeichung ihres Vertrags mit Para-

SOPHIA
LOREN

Bilder eines Lebens
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TOBY YOUNG

EW YORK
FUR ANFANGER

ROMAN

mount 1957, wie sie einen Blick in das
Dekolleté von Jayne Mansfield wirft.

Bilddokumente, in denen Fans die
Nihe der Stars suchen, sind dagegen
eher selten. Auf einem sieht es sogar
so aus, als bewege sich Elizabeth Taylor
1959 mit ihrem Sohn ganz unbehelligt
zwischen anderen Menschen an einem
Strand.

Um die (professionelle) Nihe zu
Prominenten geht es auch im Film NEW
YORK FUR ANFANGER, der kiirzlich in
den Kinos lief und davon erzihlte, wie
ein britischer Journalist seine Chan-
ce, bei einem amerikanischen Hoch-
glanzmagazin Karriere zu machen, sys-
tematisch sabotiert, indem er sich eine
Peinlichkeit nach der nichsten leistet.
Die Vorlage des Films war der Erfah-
rungsbericht des Briten Toby Young,
dem Gleiches Mitte der neunziger Jahre
bei «Vanity Fair» widerfuhr. Dass man
sein Buch «How to Lose Friends and
Alienate People» (so auch der Titel des
Films im Original, die deutsche Erst-
ausgabe trug den schénen Titel «High
Snobiety oder Wie ich sie alle nerv-
te») fiir die jetzt erschienene Taschen-
buchausgabe in den Titel des Films um-
benannte und auch dessen Plakat als
Covermotiv verwendete, kann man als
kommerzielle Erwdgung nachvollzie-
hen, aber warum versieht man das Gan-
ze (auf dem Cover und dem Vorsatz-
blatt) mit dem Etikett «Roman»? Durch
die Lektiire bekommt man einen Ein-
druck davon, wie der Film das Thema
des Buches ziemlich verwissert. Toby
Youngs Buch sollte eine Pflichtlektiire
sein fiir alle, die in diesem Beruf arbei-
ten: Es fiihrt ihnen vor Augen, welche
Verrenkungen man manchmal unter-
nimmt, um den Stars nahe zu sein (und
sei es auch nur bei sogenannten Jun-
kets, bei denen man in mehr oder we-
niger grossen Gruppen den Schauspie-
lern gegeniibersitzt), und glaubt, ihr

UND IHRE DEUTSCHEN STIMMEN
& LEXIKON DER SYNCHRONSPRECHER

SCAUREN

Glanz wiirde auf einen selber abfirben.
Fiir alle anderen ist es zumindest ein
amiisanter Blick hinter die Kulissen der
Glitzerwelt.

Die deutsche Stimme von Woody
Allen mag bekannter sein als das Origi-
nal und die von Christian Briickner, der
nicht nur Robert De Niro synchroni-
siert, sondern auch in vielen Dokumen-
tationen als Sprecher zu héren ist, so-
wieso. Georg Thomalla (als Stimme von
Jack Lemmon) oder Peer Schmidt (der
frithe Belmondo) sind einem vertraut,
weil man auch ihre Gesichter kennt.
Aber ansonsten gehdren die Synchron-
sprecher zu denen, die im Schatten der
Stars stehen. Insofern ist das «Lexikon
der Synchronsprecher» eine schne Be-
reicherung: iiber 300 von ihnen werden
mit biografischen Angaben und sol-
chen zu ihrer Titigkeit vorgestellt, oft
auch mit Foto - eine wesentliche Erwei-
terung gegentiber der Erstausgabe von
2001. Die Neuausgabe ist gleichwohl
kompakter, weil man die Daten zu Fil-
men und ihren Synchronstimmen (seit
damals verdoppelt) auf eine beiliegende
CD ausgelagert hat. Meine Abneigung
gegen die «kreative Art von Synchro-
nisieren» (zumal durch Rainer Brandt)
bleibt allerdings auch bei der erneuten
Lektiire ungebrochen.

Frank Arnold

Yann-Brice Dherbier (Hg.): Elizabeth Taylor.
Bilder eines Lebens. Mit einem biografischen
Essay von Alexandre Thiltges. Berlin, Henschel
Verlag, Berlin 2008.192 S., Fr. 61.-, € 34.-

Yann-Brice Dherbier (Hg.): Sophia Loren. Bilder
eines Lebens. Mit einem biografischen Essay von
Axelle Emden. Berlin, Henschel Verlag, 2008.
1918., Fr. 61.-, € 34.-

Toby Young: New York fiir Anfanger. Berlin, Auf-
bau Verlag, 2008 (Aufbau Taschenbuch 2469).
335S.,Fr.16.90, € 8.95

Thomas Briutigam: Stars und ihre deutschen
Stimmen. Lexikon der Synchronsprecher.
Schiiren Verlag, Marburg 2008. 414 S., Fr. 47.50,
€24.90
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Die betérende Beweglichkeit

digitaler Flimmerbilder

Kirchner/Prina/Richling (Hrsg:)
Abschied vom Zelluloid?

Beitrége zur Geschichte und
Poetik des Videobildes

SCHUREN

Die Loslésung der «bewegten
Bilder» vom Zelluloid als Aufzeich-
nungs-, Speicher- und Projektions-
material hat die Bildmedien und da-
mit Film und Kino stark verdndert.
Kaum zu iibersehen ist die letzte Stu-
fe dieser technischen Revolution: die
Um- und Aufriistung der Kinosile fiir
die digitale Filmvorfithrung in den
letzten sechs bis acht Jahren. Viel ge-
schrieben - und zwar nicht nur in der
einschldgigen Fachliteratur - wurde
jiingst auch {iber die grandiosen neuen
Mbglichkeiten der elektronischen
Bild(post)produktion; es ist unbestrit-
ten toll, was (nicht nur Super-)Helden
Computer sei dank im Kino heute al-
les kdnnen und wie triigerisch echt fik-
tive Traumlandschaften auf der Lein-
wand aussehen. Tatsichlich aber ist
die Geschichte des nicht analogen Be-
wegungsbildes schon sieben Jahrzehn-
te alt, und in Anbetracht dessen ist
die Zahl der Publikationen, die sich
mit dessen (nicht nur, aber auch tech-
nischen) Geschichte und Asthetik be-
schiftigen, erstaunlich gering. Umso
erfreulicher ist deswegen das Erschei-
nen eines eher schmalen, schwarz ein-
gefassten Bandchens aus dem Schiiren
Verlag mit dem Titel «Abschied vom
Zelluloid? Beitrige zur Geschichte und
Poetik des Videobildes». Hervorgegan-
genist dieses aus einer Tagung gleichen
Namens, welche im September 2006 an
der Philipps-Universitit in Marburg
stattfand und den erlduternden Unter-
titel «Chancen und Probleme der Video-
kamera fiir den Spielfilm» trug. Zu fin-
den ist in dem von Andreas Kirchner, Karl
Pritmm und Martin Richling herausgege-
benen Sammelband ein kunterbunter
Strauss kurzer Aufsitze, die sich dem
Thema von unterschiedlichsten Sei-
ten und Standpunkten her nihern. Die
fiinfzehn Beitrdge bewegen sich auf
einer zeitlichen Achse von der Erfin-
dung der ersten Videokamera Ende der

dreissiger Jahre (M. Richling «Streif-
lichter auf Merkmale und Geschichte
der Videokameraisthetik») iiber die
scheinbar unbegrenzte Beweglichkeit
heutiger DV-Kameras (K. Priimm: «All-
gegenwirtige Beweglichkeit») bis zur
Verwendung digitaler Techniken in der
heutigen Postproduktion (Petra Misso-
melius: «Fenster, Gitter und Geflechte»).
Sie bewegen sich zugleich von Europa
- Deutschland und Dinemark - in die
USA; von den Videoexperimenten der
sechziger und siebziger Jahre (Yvonne
Spielmann: «Zum Status des Bildlichen
im Video»), via Dogma g5, die Filme
Lars von Triers und Dominik Grafs zum
jlingeren amerikanischen Independent-
Film-Schaffen (Andreas Jahn-Sudmann,
Tanja Maier: «Zwischen hypermediacy
und immediacy»). Nebst Theoretikern
kommen - darin liegt der Reiz von «Ab-
schied vom Zelluloid?» - auch gestan-
dene Praktiker wie die Kameraminner
Hanno Lentz, Peter Hjorth, Rolf Coulanges,
Luis Philippe Capelle und die Regisseure
Niklaus Schilling und Dominik Graf zu
Worte. Thre Beitrige sind eigentliche
Berichte aus der Praxis, meist von an-
schaulicher Kurzweiligkeit, und bilden
eine erfrischende Abwechslung zu den
in ihrer verklausulierten Sprache bis-
weilen eher schwierig zu rezipierenden
theoretischen Beitrige. «Abschied vom
Zelluloid?» ist in der Fiille der ange-
sprochenen Themen und Ansitze un-
terhaltsam und informativ und lisst
doch zu meckern und wiinschen iibrig.
Ubertrieben etwa ist die Schwerpunkt-
lastigkeit zu Gunsten von Lars von Trier,
etwas ungalant mutet die Gering- oder
gar Nichtbeachtung von Bereichen wie
Musikelip und Kunstvideo an.

Irene Genhart

Andreas Kirchner, Karl Priitmm, Martin Richling
(Hrsg.): Abschied vom Zelluloid? Beitriige zur
Geschichte und Poetik des Videobildes. Marburg,
Schiiren Verlag, 2008. 200 S., Fr. 38.40, € 19.90
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Donatello & Fosco Dubini / Barbara Obermaier
Hedy Lamarr
Secrets of a Hollywood Star

Hedy in Hollywood

Die Leinwandgottin Hedy Lamarr
ist den meisten bloss als filmhistori-
scher Skandal ein Begriff: In EKSTASE
von Gustav Machaty huscht die Schau-
spielerin, die sich damals noch Hedwig
Kiesler nannte, nackt durchs Gehélz
und rief damit die Zensurbehorde auf
den Plan. Threr Karriere hat dieser frei-
ziigige Auftritt nicht geschadet - im
Gegenteil: In Hollywood nimmt sich
kurz darauf der Tycoon Louis B. Mayer
der Actrice an, verpasst ihr den Kiinst-
lernamen Hedy Lamarr und macht aus
ihr, die er «die schénste Frau des Jahr-
hunderts» nannte, einen Star. Als wire
dieser kometenhafte Aufstieg zur Diva
nicht schon abenteuerlich genug, hat
die Ausnahmefrau neben ihrer Schau-
spielkarriere auch noch technische
Innovationen ausgetiiftelt. So erfindet
sie 1942 ein militdrisch genutztes Tor-
pedo-Abwehrsystem - ein Teilaspekt
dieser Erfindung spielt noch heute in
der Mobilfunktechnik eine zentrale
Rolle.

Die Bonner Kinemathek, das Film-
museum Miinchen sowie das Goethe-
Institut Miinchen bringen mit einer
DVD aus der Reihe «edition filmmu-
seum» nicht nur den skandalumwit-
terten, kaum gesehenen EKSTASE ins
Heimkino - auf einer zweiten DVD ist
zudem der Dokumentarfilm HEDY LA-
MARR - SECRETS OF A HOLLYWOOD
STAR von Donatello & Fosco Dubini und
Barbara Obermaier zu sehen. Dieser
ohnehin schon herrlich kuriosen Versf-
fentlichung sind als Extras weitere Ku-
riosititen beigegeben: etwa das knapp
viertelstiindige Portrit des Hollywood-
Coiffeurs Eric Root, der nicht nur die
Lamarr, sondern unter anderem auch
Lana Turner und Greta Garbo frisierte.
HEDY LAMARR - SECRETS OF A HOLLY-
WoOD STAR D/CH/Kanada 2006. Bildformat:
4:3; Sprache: D, E. Untertitel: D. + Spielfilm

EKSTASE. Diverse Extras. Vertrieb: edition
filmmuseum

Resnais in Marienbad
In der iiberaus preiswerten Rei-
he «Arthaus Collection Klassiker» sind
eine ganze Ladung filmgeschichtlicher
Meilensteine zum Spottpreis zu haben
- zudem handelt es sich dabei um Erst-
verdffentlichungen im deutschsprachi-
gen Raum. Alain Resnais und sein Dreh-
buchautor Alain Robbe-Grillet fithren
uns mit ihrem hypnotisch-mysteris-
sen UANNEE DERNIERE A MARIEN-
BAD in einen Irrgarten aus endlosen
Filmriumen, wihrend uns Jean Renoir
mit LA BETE HUMAINE ins nicht min-
der labyrinthische Innenleben getrie-
bener, zwischen Mord- und Lebenslust
schwankender Menschen versenkt. Carl
Theodor Dreyers letzter Film GETRUD
iiberrascht mit sagenhaft langen Ein-
stellungen ohne Schnitt - doch dieses
Insistieren der Kamera passt perfekt
zur Titelfigur, die hartnickig und un-
ablissig dem eigenen Begehren nach
erfiillender Liebe nachgeht. Auch die
weibliche Hauptfigur in Luchino Vis-
contis SENso hingt der eigenen Lie-
bessehnsucht nach. Doch ihre Roman-
ze mit einem Offizier endet in der Kata-
strophe. Und was bei Dreyer die langen
Einstellungen sind, dafiir dient bei Vis-
conti die malerische Bildkomposition,
in denen die Figuren sich immer wieder
mit den Gemilden, Tapeten und Wand-
behingen im Hintergrund zu vermi-
schen, gar in diesen zu ersticken schei-
nen. Klassisch sind diese Filme eben
auch darin, wie sie einzig in und durch
Bilder erzihlen.
LETZTES JAHR IN MARIENBAD F/[1961,
BESTIE MENSCH F 1938, GERTRUD Din 1964,
SEHNSUCHT I 1954. Alle Filme wahlweise in

Originalsprache oder dt. Synchronisation, Unter-
titel: D. Vertrieb: Arthaus

Ruttmann in Berlin

Alfred Hitchcock triumte davon,
einen Film mit dem Titel «24 Stunden
aus dem Leben einer Stadt» zu ma-
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Walther Ruttmann
Berlin, die Sinfonie der GroRstadt
& Melodie der Welt

[

chen; ein Film ohne klassische Hand-
lung, aber voller Hohepunkte, der die
zyklischen Vorginge in einer Metro-
pole auf die Leinwand bringt. Tatsdch-
lichist dieser Film bereits 1927 gemacht
worden: Walther Ruttmanns BERLIN,
DIE SINFONIE DER GROSSSTADT. Mit
diesem Experimentalfilm versuchte
der Regisseur zeitgleich mit Dziga Ver-
tovund von diesem offensichtlich stark
beeinflusst nicht nur durch das im Bild
Dargestellte, sondern vor allem in der
Art, wie diese Bilder zusammenge-
schnitten sind, eine Metropole darzu-
stellen. «Dieses Berlin, kreisende Welt-
fabrik» - die Worte Else Lasker-Schii-
lers iiber die deutsche Hauptstadt in
den zwanziger Jahren finden in der fu-
riosen Montage des Films ihre Entspre-
chung. Doch abgesehen von diesem
epochalen Avantgardefilm ist Walther
Ruttmann heute weitgehend verges-
sen. Wohl auch, weil der Filmemacher
ab 1933 mit den Nazis paktierte und
spiter bei Leni Riefenstahls TRIuMmPH
DES WILLENS beratend zur Seite stand.
So ist leider kaum bekannt, dass Rutt-
mann zwei Jahre nach seinem stummen
Berlin-Film mit MELODIE DER WELT
einen Tonfilm schuf, in dem er die ge-
wagten Montageexperimente nun auch
auf die akustische Ebene ausdehnte.
Beide Filme sowie diverse seiner Kurz-
filme und eine Dokumentation iiber
den schillernden Kino-Visionir sind
nun in einer sensationellen Edition auf
DVD versffentlicht worden.

BERLIN, SINFONIE DER GROSSSTADT D 1927
+MELODIE DER WELT D 1929. Extras: diverse

Kurzfilme, Dokumentation, DVD-ROM-Bereich.
Vertrieb: edition filmmuseum

Beckett am TV

Angesichts der immer zahlrei-
cheren Spiel- und Talkshows, die das
Fernsehen bestimmen, kann man sich
kaum vorstellen, dass in der Television

b Ul g
) 4

\° on SDR .

auch ein visionires Potential stecken
konnte. Es war indes Samuel Beckett,
verschrieen als wohl sperrigster Dra-
matiker des zwanzigsten Jahrhunderts,
der dieses Potential des Massenmedi-
ums aufgezeigt hat. 1966 produziert
Beckett fiir den Siiddeutschen Rund-
funk das Fernsehspiel HE, JOE. Es ist
Becketts erste eigene Regiearbeit - und
das ausgerechnet in der vom Bildungs-
biirger verachteten Flimmerkiste. Auf
der Biihne hatte Beckett seine Stiicke
immer mehr gekiirzt, vereinfacht, auf
ein Minimum reduziert - in HE, JOE
geht er diesen Weg konsequent weiter:
Eine Kamera, eine Stimme, ein Gesicht,
mehr braucht es nicht. Es blieb nicht
die einzige Arbeit fiir jenes Medium,
das Beckett wegen seiner intimen Ni-
he zu den Figuren eine «Schliissel-
loch-Kunst» nannte. Zehn Jahre spi-
ter kehrt Beckett mit einem weiteren
Stiick ins TV-Studio zuriick: In GEIs-
TER-TRIO kommt zu Kamera, Stimme
und Gesicht nun noch die Musik hinzu.
Bis 1985 hat der Dramatiker sechs Fern-
sehspiele fiir den SDR verfasst. «Crazy
Inventions» nannte er sie etwas herab-
lassend. Die Verriicktheit dieser Erfin-
dungen hat sich mit den Jahren nicht
verfliichtigt, im Gegenteil wirken sie
heute in ihrer Missachtung aller TV-Re-
geln noch subversiver. Der Frankfurter
Suhrkamp Verlag hat in Zusammen-
arbeit mit Absolut Medien diese kurio-
sen Fernsehkunststiicke nun aus der
Versenkung geholt und in der ambitio-
nierten Reihe «filmedition suhrkamp»
auf DVD zuginglich gemacht. Eine
spannende Entdeckung - gerade auch
fiir Fernsehskeptiker.

Samutel Becket: Filme fiir den SDR (= filmedition
suhrkamp #3). Bildformat: 4:3; Sprache: D

(mono). Vertrieb: Suhrkamp Verlag & Absolut
Medien

Johannes Binotto
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Zu viel Nahe und zu grosse Distanz

UN AUTRE HOMME von Lionel Baier

Kino, und nichts als Kino. So kann man Lionel Baiers
UN AUTRE HOMME verstehen: als charmante Hommage an
das Medium, dem er entstammt. Der Westschweizer Regis-
seur hat selbst einiges zu dieser Lesart beigetragen. Seinen
Film fiihrt er auf ein kindliches Fernseherlebnis zuriick, als
er mit zwolf Jahren Frangois Truffauts LA SIRENE DU MISSIS-
stppI sah und fortan davon triumte, selbst einmal solch
einen Film iiber «Schnee, Autos, Hochstapelei, Doppelleben,
Sexund Gewalt» zu drehen.

Unverkennbar atmet Baiers in Schwarzweiss gedrehter
UN AUTRE HOMME den Geist des Kinos, fiir das Truffaut
steht. Nouvelle vague und Film noir treffen in menschlicher
Gestalt aufeinander: der junge, orientierungslose Frangois,
der innerlich stindig a bout de souffle ist, und Rosa, eine abge-
briithte Femme fatale. Beide verbindet eine obsessive Affire,
die Baier zu den poetischsten Bildern seines - wie es sich fiir

eine Verbeugung vor der Kinogeschichte gehért - iiberhaupt
sehr sorgsam fotografierten Filmes motiviert. Der Kamera-
blick fallt am knienden Frangois vorbei und durch Rosas ge-
spreizte Beine hindurch auf einen Spiegel, der den intimen
Grossaufnahmen eine sich im Hintergrund verlierende Totale
hinzufiigt. Zu viel Nahe und zu grosse Distanz begegnen sich
in diesem Bild, das nie den richtigen, harmonischen Abstand
findet. So wie auch die leidenschaftliche Beziehung von Fran-
cois und Rosa allein durch das Gegengewicht widerspriich-
licher Extreme in einer labilen Balance gehalten wird.
Kunstvoll arrangierte Szenen wie diese kreieren einen
gewaltigen assoziativen Resonanzraum, der vor allem deshalb
leicht mit Kinoerinnerungen an Wilder, Bufiuel oder Rohmer
aufgefiillt werden kann, weil Baier den Zuschauer bestindig
damit anfiittert. Er potenziert die symbolischen Reflexionen
seiner Bildsprache zu einem cinephilen Zitatenkaleidoskop,



indem er die Protagonisten seiner amour fou wie einst Rivet-
te oder Godard als Filmkritiker arbeiten lisst, die sich iiber
Filme von Rohmer unterhalten, und diese filigrane Spiegel-
fechterei schliesslich noch in einem Gastauftritt Bulle Ogiers,
der Claire aus Rivettes AMOUR FOU (1969), miinden l4sst.

In die Fussstapfen der «Cahiers du cinéma»-Autoren
treten Frangois und Rosa jedoch nicht. Eine Metamorpho-
se vom kritischen zum kreativen Geist bleibt aus. Und auch
als Kritiker stellen die beiden allenfalls Zerrbilder der Origi-
nale dar. Frangois verschldgt es mit seiner Freundin Christine
ins verschneite Vallée de Joux im Kanton Waadt. Dort heuert
er bei einer kleinen Zeitung an, wo er jede Woche einen Film
vorstellen soll, der ihm im einzigen Kino des Tals vorab ge-
zeigt wird. Der erste Film, den er so zu sehen bekommt, ist
Gus Van Sants LAST DAYS. Weil Francois nichts dazu einfillt,
kopiert er einfach eine Rezension aus der Pariser Filmzeit-
schrift «Travelling». Woche fiir Woche fiillt er auf diese Wei-
se die Filmspalten. Weil “seine” Besprechungen jedoch meist
negativ ausfallen, streicht ihm die wiitende Kinobesitzerin
die Privatvorfithrungen. Auf eigene Kosten reist Frangois von
nun an zu den Pressevorfithrungen nach Lausanne. Dort lernt
er Rosa kennen, die fiir eine grosse Tageszeitung schreibt. Im
Gegensatz zu Frangois verfiigt sie zwar {iber das nétige jour-
nalistische Riistzeug. Zugleich aber verkérpert sie den Inbe-
griff einer zynischen Kritikerin. Filme von Chabrol bespricht
sie nach einer einfachen “Arithmetik”: jeder zweite Film ist
ein Reinfall oder wird als solcher behandelt.

Das, was den unbedarften Hochstapler mit dem eiskal-
ten Profi verbindet, ist die vollige Indifferenz gegeniiber dem
Kino wie dem Leben. Als Rosa bei einem heimlichen Stell-
dichein in einem Luxushotel Frangois einmal mehrere Unter-
hosen zur Auswahl mitbringt, weiss er nicht, fiir welche er
sich entscheiden soll. So, sagt er, gehe es ihm immer. Er habe
einfach keine eigene Meinung. Seine innere und soziale Ver-

lorenheit schligt sich scherzhaft darin nieder, dass er tiber-
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all dort, wo er sich eine Zigarette anziindet, zurechtgewiesen

wird. Auf den ersten Blick ist Rosa da ganz anders. Sie ldsst

sich nichts sagen und weiss sofort, wie sie etwas findet. Letzt-
lich aber bleibt ihr Urteil oberflichlich, eine Augenwische-
rei, ihr selbst gleichgiiltig. Spitestens, wenn sie sich mit an-
deren Kollegen in einer Radiosendung ein sprachgewandtes,
aber inhaltsleeres Wortgefecht iiber einen neuen Film liefert,
erweitert sich Lionel Baiers Hommage an das (franzésische)

Autorenkino zu einer zeitgendssischen Mediensatire. Zum

Kino zweiter Ordnung (Film iiber Filme) gesellt sich noch das

Kino dritter Ordnung (Film iiber Kritiker von Filmen).

Eine ganze Weile droht UN AUTRE HOMME von diesem
fragilen Uberbau ins Bodenlose abzustiirzen. Doch am Ab-
grund einer zum Gihnen langweiligen Kunstscharade halt
Baier dem vergeistigten Signifikantenspiel die rauhe, wilde
Korperlichkeit seiner grossartigen Hauptdarsteller entgegen.
Die Prisenz ihrer erotischen Begegnungen dringt die Refe-
renzen, die mitschwingen, wenn sie im Kino Sex haben, in
den Hintergrund. Voll wiitender Sinnlichkeit bekdmpfen sie
ihre Sinnleere mit dem Fleisch des anderen als Seelennah-
rung. Chinesische Essstibchen werden so zu Instrumenten
eines lustvoll schmerzlichen Genusses. Die sadomasochisti-
sche Geste, mit der Rosa das Gewicht einer Garnele mit dem
der Hoden ihres Liebhabers vergleicht, mag dieselbe sein,
mit der sie Filme beurteilt. Aber indem UN AUTRE HOMME
diesem Moment des Abwigens Raum gibt, geht er iiber das
im Grunde belanglose Urteil hinaus, und ein eigenstindiger,
lebendiger Film durchbricht die Schale der Hommage.

Stefan Volk

Regie, Buch, Kamera: Lionel Baier; Schnitt: Pauline Gaillard; Musik: Karol Szymanow-
ski; Tonmontage: Raphael Sohier.Darsteller (Rolle): Robin Harsch (Frangois), Nata-
cha Koutchoumov (Rosa), Elodie Weber (Christine), Georges-Henri Dépraz (Drucker),
Brigitte Jordan (Edith Suchet), Olivia Csiky Trnka (Andrea), Bulle Ogier (Bulle Ogier).
Produktion: SAGA Production; Produzent: Robert Boner. Schweiz 2008. Dauer: 89 Min.
CH-Verleih: JMH Distributions, Neuchdtel
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Doppelsinnige Gesellschaftskritik

HOME von Ursula Meier

Am Anfang war die Idylle: eine fiinfkopfige Familie,
deren Haus wenige Meter entfernt von einer verlassenen Auto-
bahn steht - drum herum nichts als Felder und Wiesen, die
golden im Spitsommer glithen. Die Mutter - ganz Familien-
und Hausfrau - beschiftigt sich mit Wischewaschen, Kochen
und Radiohdren, wihrend der Vater allmorgendlich wegfihrt
und am Abend von irgendwoher wieder zurtickkommt. Dann
spielt die Familie eine Partie Landhockey auf dem Strassen-
pflaster, kabbelt sich im engen Bad oder quetscht sich auf das
Sofa vor dem Haus, um fernzusehn.

Die grossere der beiden Téchter, Judith, verbringt die
Tage im Bikini neben dem Swimmingpool bei ohrenbetiu-
bender Hardrock-Musik. Die beiden jiingeren Geschwister,
Marion und Julien, gehen noch zur Schule. Jeden Morgen
werden sie vom Schulbus abgeholt, der fiir sie mitten in der
Pampa haltmacht. Mitunter steht ebendort bei ihrer Riick-
kehr ihre Mutter mit einer neuen Sonnenbrille und wirkt, als
wiirde sie in einem abstrusen Endzeitfilm die Ankunft von
Ausserirdischen erwarten.

So vergeht der Alltag der Kleinfamilie in harmoni-
schem Einerlei. Bis eines Nachts orange-gelbe Baumaschinen
mit ihren blinkenden Lampen das Dunkel erleuchten, eine
Schar von Arbeitern kurzerhand die Leitplanken erneuern,
den schmuddeligen Fauteuil von der Fahrbahn in den Gar-
ten hieven - ebenso wie den Grill, die Satellitenschiissel und
das Planschbecken. Am nichsten Tag finden Julien und sei-
ne Freunde ein Stiick glinzend-schwarzen Teer, das sie wie
einen Meteoriten herumreichen. Innerhalb weniger Stunden
ziehen zwei frisch geteerte Binder durch die Landschaft, und
schon bald fihrt das erste Auto am Haus vorbei, gefolgt von
unzihligen weiteren. Die Autobahn ist zum Leben erwacht.

Als «zeitgendssische Fabel iiber die Familie» bezeich-
net Ursula Meier ihr skurriles Epos tiber diese Schicksals-
gemeinschaft, die - koste es, was es wolle - in ihrem Domizil
bleiben will. Dabei wendet die Familie keine Mittel des Pro-
tests an - sondern lebt passiven Widerstand: Zuerst ignoriert
sie das Geschehen, passt sich dann den Gegebenheiten, so gut
es geht, an, um sich schliesslich zunehmend gegen die Unbill



von Lirm, Dreck und Gefahr buchstiblich zu verbarrikadie-
ren. Treffend bezeichnet die Regisseurin ihren Film als «Um-
kehrung eines Roadmovie»: Nicht das Unterwegssein steht
im Zentrum, sondern das vertraute Daheim, die Musse, das
An-Ort-Verharren. Doch diese Antihaltung wichst sich bei
Ferienbeginn erst recht zum Paradox aus: Wihrend sich die
Autos auf den Fahrbahnen stauen - ein Bild, das an Jean-Luc
Godards WEEKEND erinnert, in dem dieser bereits in den
Sechzigern den automobilen Fortbewegungsdrang persiflier-
te -, bestaunen die Wartenden neugierig das kuriose Familien-
leben, das sich wenige Meter vor ihnen entfaltet ...

Ursula Meier gehort zu den vielversprechenden Regie-
talenten aus der Westschweiz und hat sich schon mit ihrem
Kurzfilm Tous A TABLE (2001) und dem von Arte produ-
zierten, mehrfach ausgezeichneten Spielfilm DES EPAULES
SOLIDES (2002) einen Namen gemacht. Beide Filme wurden
fiir den Schweizer Filmpreis nominiert - und auch HoOME
ist inzwischen bereits fiir den neu geschaffenen Prix Soleure
der Solothurner Filmtage nominiert. Allen drei Werken ge-
meinsam ist das Kreisen um eine «Obsession», die sich am
Ende gegen die Urheber selbst wendet. In TOUS A TABLE war
es die Losung einer Ritselfrage, welche die Tischgemein-
schaft direkt ins Handgemenge fiihrt. In DES EPAULES SOLI-
DEs disziplinierte eine junge Sportlerin nicht nur ihren Kér-
per, sondern auch ihr ganzes Leben vor dem Hintergrund ih-
rer Ambitionen. In HOME ist es eine Familie, die ihr kleines
Paradies mit allen Mitteln zu bewahren sucht, auch wenn sie
sich gleichzeitig damit ihr eigenes Gefingnis schafft. In allen
ihren Filmen zeigt die Regisseurin eine starke Autorenhand-
schrift, die nicht zuletzt in ihrer Fihigkeit liegt, eine an sich
unspektakuldre Geschichte zu stimmigem Leben zu erwe-

cken - und mag sie noch so bizarre Formen annehmen.
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Fiir die belgisch-schweizerische Koproduktion HOME,
die in Cannes im Rahmen der Semaine de la Critique ge-
zeigt wurde und bereits erste Festivallorbeeren erhielt, hatte
Ursula Meier eine renommierte Kamerafrau an ihrer Seite:
Agnes Godard sammelte in den Achtzigern als Kameraassisten-
tin von Wim Wenders erste Erfahrungen und arbeitete unter
vielen anderen mit Claire Denis, Catherine Corsini und Noé-
mi Lvovsky zusammen. In HOME schafft Godard eine anre-
gende Dynamik zwischen langatmigen Totalen und dem ener-
giegeladenen Hin-und-Her von fragmenthaften Grossaufnah-
men - wie das Ursula Meier schon in ihrem Tous A TABLE so
meisterhaft ins Bild setzen liess. Dazu fiigt sich eine promi-
nente Tonspur, die vom kiirzlich verstorbenen Tonmeister
Luc Yersin stammt: das penetrante Zirpen der Grillen in der
flirrenden Sommerhitze, das nervige Voriiberschnellen der
Autos ebenso wie die tonlose Stille, die das verbarrikadierte
Haus prigt. Beides steigert sich zu einem beklemmenden
Crescendo, das an Michael Hanekes frithes Meisterwerk DER
SIEBENTE KONTINENT (1989) erinnert. Entgegen jener zyni-
schen Parabel auf die heile Welt der Kleinfamilie gelingt es
Ursula Meier in HOME jedoch, den Plot in der Schwebe zu hal-
ten und mit leichter Hand eine ebenso originelle wie doppel-
sinnige Gesellschaftskritik zu zeichnen.

Doris Senn

Regie: Ursula Meier; Buch: Ursula Meier, Antoine Jaccoud, Raphaélle Valbrune, Gilles
Taurand, Olivier Lorelle, Alice Winocour; Kamera: Agnés Godard; Schnitt: Susana

Rossberg, Francois Gédigier, Nelly Quettier; Ausstattung: Ivan Niclass; Art Direction:
Philippe Carraz; Kostiime: Anna Van Bree; Ton: Luc Yersin. Darsteller (Rolle); Isabel-
le Huppert (Marthe), Olivier Gourmet (Michel), Adélaide Leroux (Judith), Madeleine
Budd (Marion), Kacey Mottet Klein (Julien). Produktion: Box Productions, Archipel 35,
Need Productions; Elena Tatti, Thierry Spicher, Denis Delcampe, Denis Freyd. Schweiz,
Frankreich, Belgien 2008. 35mm, Farbe, Dauer: 97 Min. CH-Verleih: Filmcoopi, Ziirich
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Realitat und kunst verzahnt

Léa Pool, Filmschaffende

Thr allererster Film drehte sich um ein Hotel, diesen
emblematischen Ort der Fremde, aber auch der Begegnung: Mit
LAURENT LAMERRE, PORTIER (1978), einem kurzen Dokumen-
tarfilm iiber einen Portier in einem Grandhotel in Montreal, be-
schloss Léa Pool die Filmschule in der kanadischen Metropo-
le. Das Hotel als symbolischer Ort sollte zu einem Leitmotiv
in ihren Filmen werden - ebenso wie andere Orte des Transits:
Bahnhof, Zug, Hafen, aber auch Strassen und Autos - oder, noch
existenzieller, der Notfallwagen als Grenzpunkt zwischen Leben
und Tod: Sie alle spielen eine entscheidende Rolle, wenn es dar-
um geht, die Flucht, das Exil, das Unterwegssein, vor allem aber
die Suche der Hauptfiguren nach sich selbst in Bilder zu fassen.

Léa Pool ist Tochter eines jiidisch-polnischen Vaters, der in
Italien gross wurde, und einer Schweizer Mutter, die aus Grau-
biinden stammte, in Ziirich und spéter in der Westschweiz lebte.
Dort wuchs auch Léa Pool auf, um dann in den siebziger Jahren
nach Montreal auszuwandern, wo sie bis heute lebt. Thr multi-
kultureller Hintergrund spiegelt sich in ihren Filmen und den
Konstellationen, in denen sich ihre Protagonistinnen und Prot-

[12 [13

agonisten bewegen. Diese befinden sich hiufig in einer existen-
ziellen Krise, einem Limbus, in dem es keinen Schritt zuriick
mehr gibt, aber noch unklar ist, in welche Richtung es weiter-
geht. Um diese Sinnsuche zu veranschaulichen, nutzt die Filme-
macherin ebenso intensiv die Landschaft wie auch die Stidte
Québec und Montreal ihrer neuen Wahlheimat Kanada: Sowohl
mit der landschaftlichen Weite als auch der Anonymitit der Me-
tropolen illustriert sie die Konfrontation zwischen Individuum
und Leere, die fiir Pool mit einer grossen Faszination verbunden
ist - und damit auch mit der Hoffnung fiir ihre Protagonisten,
einen Ausweg aus der Krise zu finden und eine Art Wiedergeburt
zu erleben. So lisst Pool die innere Leere ihrer Figuren, deren
existenzielle Verlorenheit oft in den Aufnahmen von nichtlichen
Strassen, von Industriebrachen oder dem Gewirr von Stadtauto-
bahnen nachklingen. Nicht selten ist der Blick ihrer Protagonis-
ten stumpf, nach innen gerichtet. Entsprechend hermetisch bie-
ten sich ihre fritheren Filme dar: mit wenigen, dafiir umso ge-
wichtigeren Dialogen und einem bedichtigen Erzihlrhythmus,
der Pool oft als Echoraum fiir die Vorstellungswelt ihrer Figuren

dient. Viele ihrer Filme enden zudem auf einer schwebenden
Note: Die Figuren sind bereit fiir einen Neuanfang - auch wenn
sich ihre neue Freiheit erst behutsam abzeichnet.

Thren ersten Spielfilm drehte Léa Pool 1980 mit STRASS
caFrE, der auf direkte Inspiration durch INDIA SONG von Mar-
guerite Duras zuriickgeht. In einer irreal anmutenden urbanen
Kulisse treten ein Mann und eine Frau auf. Sie bleiben als Figuren
vage - ebenso wie die Notionen von Raum und Zeit, ja streben ih-
rer eigentlichen Auflésung zu. Das Thema der Identititsfindung

- mit Anklidngen an das suggestive Kino von Michelangelo Anto-
nioni oder von Alain Resnais - fiihrte Pool fort in LA FEMME DE
UHOTEL (1984). Dieser Film, der am Montreal World Film Festival
ausgezeichnet wurde, ist ein geschickt inszeniertes Spiegelkabi-
nett. Dabei dreht sich die Handlung - ausgehend von einer Be-
gegnung in einem Hotel - um die Beziehung zwischen der mys-
teridsen Estelle (Louise Marleau) und der Filmemacherin Andrea
(Paule Baillargeon). Letztere arbeitet an einem Film iiber eine
Singerin, die sich ihrem Publikum und ihrem Umfeld unvermit-
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1STRASS CAFE; 2 Albane Guilhe in ANNE TRIS

; 3 Albane Guilhe und Louise Marleau in ANNE TRISTER; 4 Céline Bonnierin MAMAN EST CHEZ OIFFEUR;
ind Nancy Huston in EMPORTE-MOT; 6 Matthias Habich, hel Voita und Johanne-Marie Tremb n A CORPS PERDU; 7 Pat sne

ST CHEZ LE COIFFEUR; 10 PiperF
ous; 11 Louise Marleau und Paule Baillargeon in LA FEMME DE UHOTEL; 12 Louise Marleau, Paule Bail e 1 Marthe Tu

1 Mischa Barton

inLA FEMME DE L'HC ies Quester und Albane Guilhe in ANNE TRISTER; 14 Louise Marleau in LA FEMME und Patricia
E; 16 Lucie Laurier und Louise Marlequ in ANNE TRISTER; 17 Louise Marleau ur in ANNE TRISTER,;

18 Jean-Frangois Pichette und Matthias Habich in A CORPS PERDU; 19 A CORPS PERDU 20 Matthias Habich und Pierre ‘main in A CORPS PERDU

telt entzieht und im Lauf der Dreharbeiten immer mehr der un-
bekannten Estelle und ihrem mutmasslichen Schicksal zu dhneln
beginnt.

Die beiden Figuren - die titelgebende «femme de I'hotel»
und die Protagonistin des «Films im Film» - stehen je fiir «Rea-
litdt» und «Fiktion» und ihre wechselseitige Beziehung. Léa Pool
thematisiert dies nie so augenscheinlich wie hier: Als Andrea
Arm in Arm mit Estelle und der Akteurin aus ihrem Film durch
die Strassen geht, konstruiert sie eine perfekte Mise-en-abyme,
wie Leben und Fiktion durch das Bindeglied der Kiinstlerin in-
einandergreifen. «Ich dachte, ich hitte die Realitit erfunden»,
meint Andrea im Film, «aber die Realitiit war stirker.» Und an
einer anderen Stelle klagt Estelle an: «Kiinstler sind Diebe!» LA
FEMME DE UHOTEL endet mit einem Sog aus immer schnelleren
Wechselschnitten zwischen Estelle und ihrem metafilmischen
Alter ego: Beide Figuren konstruieren die «Film im Film»-Erzih-
lung, wobei unklar ist, wer wem als Inspiration beziehungswei-
se Projektion dient. «Ich gehe, ohne die Geschichte zu verlassen

- eine Geschichte mit einer Figur, die du fiir uns erfunden hast»,
schreibt Estelle in ihrem Abschiedsbrief an Andrea und lisst das
Ende offen....

Das Wechseln zwischen Erzihl- und Bewusstseinsebenen
bildet eine Konstante in Léa Pools Werk: Fiktion und Realitit,
Traum und Wirklichkeit, Vergangenheit und Gegenwart, Abbild
und Modell spiegeln sich immer wieder. So auch in ihrem fol-
genden Film ANNE TRISTER (1986), der ebenfalls von einer weib-
lichen Identititssuche handelt und deutlich autobiografische
Ziige trigt. Die Schweizer Malerin Anne (Albane Guilhe) wandert
nach Montreal aus und ldsst damit eine Liebesbeziehung, ihren
verstorbenen jiidischen Vater und auch ihre Kindheit und Jugend
zuriick. In Montreal richtet Anne ihr Atelier in einem leeren Fa-
brikgebiude ein und versucht, sich auf dieser Tabula rasa ein
neues Leben aufzubauen. Von grosser Bedeutung ist fiir sie Alix
(Louise Marleau, welche die Hauptrolle in LA FEMME DE UHOTEL
spielte), die Psychiaterin ist und die ihr bald Freundin und mehr
wird.

[12]

Priigend in Léa Pools Schaffen sind insbesondere die star-
ken Beziehungen, die sie immer wieder zwischen Frauen aufbaut:
Frauen (oder Mddchen) spielen in der Regel die Hauptrollen, sind
die wichtigsten Bezugspersonen fiireinander ~ sowohl im Hin-
blick auf eine existenzielle als auch emotionale Suche. Was in
LA FEMME DE UHOTEL noch aus angedeuteter Faszination der
Filmemacherin fiir die unbekannte Estelle bestand, wéichst sich
in ANNE TRISTER zu einer subtil angedeuteten Liebesbezichung
aus - einer der ersten Filme jener Zeit, die eine lesbische Liebes-
beziehung differenziert thematisierten. Dabei fichert Pool die
Geschichte auch hier in sich reflektierende Handlungsstriinge
auf: Anne verarbeitet die Trauer um ihren verstorbenen Vater, die
Ablésung von ihrer Heimat und ihrer Liebesbeziehung mit Pierre
mit ihrem kiinstlerischen Schaffen. Thre Malereien auf den Win-
den der Fabrikhalle schaffen symbolisch neue Perspektiven. Par-
allel dazu erzihlt Pool die Geschichte um die zehnjahrige Sarah
(Lucie Lauret), die bei Alix in Behandlung und mutmasslich Opfer
von sexuellem Missbrauch ist. Lebenswelt und Entwicklungspro-
zess, Kreativitit und Therapie gehen so ineinander tiber: Die klei-

ne Sarah muss ihre traumatische Vergangenheit iiberwinden, um
neuen Boden im Leben zu gewinnen - wihrend Anne mit ihrem
Werk das Chaos in ihrem Gefiihlsleben zu iiberwinden sucht. Fiir
die Montage der mehrfach gefiithrten Erzahlfidden ist bei fast al-
len Léa-Pool-Filmen Michel Arcand verantwortlich: Er verkniipft
immer wieder virtuos die verschiedenen Ebenen und verbindet
die Bilder der Vergangenheit, die Obsessionen und Triume, die
in allen Filmen auftauchen, mit den eigentlichen Handlungs-
strangen.

Soauch im folgenden & CORPS PERDU (1988), der eine noch
komplexere narrative Struktur aufweist als sein Vorgénger und
der auf dem Buch «Kurwenal» von Yves Navarre basiert. Matthias
Habich spielt darin den Reportagefotografen Pierre. Nicht nur
durchlebt Pierre beruflich eine Sinnkrise, sondern er muss bei
seiner Riickkehr nach Montreal feststellen, dass sein langjahriges
Beziehungsgefiige - eine Ménage a trois mit einem Mann und
einer Frau - auseinandergebrochen ist. Wieder ist es die enge Ver-
zahnung von Realitit und kiinstlerischer Inspiration, die einen
zentralen Platz im Film einnimmt: Pierre wird in Lateinamerika
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érie Kaprisky in MOUVEMENTS
Perabo in LOST AND DELIRIOUS;
Charlotte Christeler

1 trine Vanasse und Miki
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DELIRIOUS
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Zeuge von Exekutionen durch Rebellen, die er auch im Bild do-
kumentiert. Als er die Erschiessung eines Kinds scheinbar emo-
tionslos mit seiner Kamera festhalt, beschimpft ihn dessen Mut-
ter als «Mdrder». Dieses Erlebnis wird ihm zum Trauma: Immer
wieder holt ihn die Szene ein - quilen ihn Schuldgefiihle. Pool
reflektiert wiederum sowohl kiinstlerisches Schaffen im Allge-
meinen als auch ihr eigenes im Speziellen: die ambivalent erlebte
Inspiration der Kunst durch die Realitit, das “wahre»” Leben, das
auch fiir ihre eigene Arbeit als Filmemacherin gilt. Das Kreuz und
Quer der verschiedenen Handlungslinien von Traum(a), Vergan-
genheit, Realitit und Gegenwart steigert sich bis zu einem «point
of no return», an dem Pierre sich selbst in die psychiatrische Kli-
nik einliefert (auch der “Irrsinn”, das Verzweifeln am Leben ist
ein wiederkehrendes Motiv in Pools Filmen). Erst dort - an die-
sem Ort ohne Zeit, zuriickgezogen auf sich selbst - ist es Pierre
moglich, die Bilder, Erfahrungen und Erlebnisse zu verarbeiten
und dariiber hinauszuwachsen.

Wieder mit Matthias Habich in der Hauptrolle entstand
LA DEMOISELLE SAUVAGE (1991), eine Koproduktion mit der
Schweiz, die im Walliser Grimentz gedreht wurde und ebenfalls
auf einer literarischen Vorlage - der gleichnamigen Erzihlung
der Westschweizer Autorin Corinna Bille - basiert. Die Geschich-
te erzihlt die Flucht Mariannes (Patricia Tulasne), die ihren Ge-
liebten umgebracht haben soll. Auf ihrem Weg durchs Gebirge
findet sie Unterschlupf beim Ingenieur Elysée (Matthias Habich),
der sich schliesslich Hals iiber Kopf in sie verliebt. Der Film ist
einfacher konstruiert als seine Vorgénger - aber auch kryptischer,
weil er keinen Zugang zur Innenwelt seiner Protagonisten bietet.
So bleiben die Motivationen der jungen Frau im Dunkeln - und
Elysée lasst sich zwar auf die Affire ein, zieht sich dann aber wie-
der in seine Ehe mit Frau und Kindern zuriick. Mariannes Flucht
endet schliesslich dort, wo sie begann - und fiihrt sie in den Tod.

Um eine oder besser mehrere Liebesgeschichten geht es in
MOUVEMENTS DU DESIR (1994) - der auf Roland Barthes’ «Frag-
mente einer Sprache der Liebe» zuriickgeht. Catherine (Valé-
rie Kaprisky) und Vincent (Jean-Frangois Pichette, der ebenfalls in

A CORPS PERDU mitspielte) begegnen sich auf einer langen Zugs-
fahrt durch Kanada. Catherine lisst eine Liebesbeziehung hinter
sich und ist mit ihrer Tochter Charlotte zu neuen Ufern unter-
wegs - Vincent fahrt zu seiner Freundin nach Vancouver. Wih-
rend der langen Fahrt gibt das Huis clos des Zuges Einblick in
den Mikrokosmos der Liebe und seine verschiedenen Facetten
- insbesondere aber verfolgt der Film die langsame Anniherung
von Catherine und Vincent. MOUVEMENTS DU DESIR zeigt sich
verspielter als Pools bisherige Filme - nicht zuletzt dank der klei-
nen Charlotte (Jolianne LAllier-Matteau), die das Treiben der Er-
wachsenen aus kindlich-weiser Warte kommentiert und mitun-
ter lenkt.
Es sollten nicht weniger als fiinf Jahre vergehen, bis Léa
Pool ihren nichsten Kinofilm und damit gleichzeitig einen Hohe-
punkt ihres Werks schuf: Mit EMPORTE-MOT (1999) kehrte sie
wieder zu den Bausteinen ihrer eigenen Biografie und ihrer frii-
hen Filme zuriick. Hauptfigur ist die dreizehnjihrige Hannah
(Karine Vanasse), die auf der Schwelle zur Pubertit steht. Thr
engster Vertrauter ist ihr Bruder - beide sind sich Halt in einer

dusserst schwierigen Familiensituation: Der tyrannische Vater
ist ein erfolgloser Schriftsteller - die Mutter (Pascale Bussieres, die
auch in THE BLUE BUTTERFLY mitspielen wird) sorgt als Nihe-
rin fiir den knappen Unterhalt der Familie und muss nachts auch
noch die Manuskripte ihres Mannes tippen. Aus Liebe zu ihm
geht sie immer wieder bis an den Rand der Erschépfung und dar-
iiber hinaus - auch wenn ihre Kinder dabei zu kurz kommen. Ins-
besondere Hannah geriit so zwischen alle Fronten und sehnt sich
verzweifelt nach der Liebe ihrer Mutter, die sich ihr aber immer
wieder entzieht.

Wie auch in spiteren Filmen kreiert die Hauptfigur in ihrer
Not - als Ausweg aus einer diisteren Realitit - sich ein Parallel-
universum. Fiir Hannah ist dies das Kino: Sie entdeckt die Filme
Godards und findet insbesondere in Anna Karina aus VIVRE SA
viE ihr Vorbild und Idol, das sie anbetet und imitiert. Erneut ver-
schrinkt Pool Realitit und Kunst, zeigt ihre gegenseitige Refle-
xion, wihrend Hannah sich zwischen diesen Welten bewegt und
brillant die innere Zerrissenheit der Heranwachsenden darstellt.
Fiir ihre bemerkenswerte schauspielerische Leistung in EMPOR-



TE-MOI wurde Karine Vanasse mehrfach ausgezeichnet. Dieses
reife Werk, einer der erfolgreichsten Filme von Léa Pool, widme-
te sie tibrigens ihrer Mutter und ihrer Tochter Giulia. Nicht zu-
letzt erhielt sie dafiir den Schweizer Filmpreis 2000.

Dieser Titel ebnete ihr den Weg zu zwei englischsprachigen
Auftragsproduktionen mit grossem Budget und Staraufgebot:
LOST AND DELIRIOUS (2001) ist eine Verfilmung eines Buchs
der kanadischen Autorin Susan Swan, deren Werk «The Wives
of Bath» die Beziehung zwischen zwei Maddchen in einem Inter-
nat erzdhlt. Obwohlim 21. Jahrhundert angesiedelt, ist der Druck
der Aussen- und Erwachsenenwelt zu gross und ldsst fiir ihre Lie-
be kein Happy End. Mit Piper Perabo in der Hauptrolle (Paulie) so-
wie Jessica Paré (Torie) und Mischa Barton («Mouse») inszeniert der
Film die Geschichte im Stil eines eher klassischen und auf Hoch-
glanz gestylten Hollywood-Plots. Doch Léa Pool flicht auch ver-
spielte Sidelines ein, welche die Geschichte mit literarischen
und filmhistorischen Anklingen versieht (insbesondere auf den
thematisch dhnlich gelagerten Klassiker MADCHEN IN UNI-
FORM von 1931) - vor allem aber mit einer symbolischen Doppel-

geschichte verstirkt: Pauline zieht einen Adler auf, der aus dem
Nest gefallen ist. Wie schon in EMPORTE-MoOT geht es auch hier
um die Selbstfindung von Heranwachsenden, doch im Gegensatz
dazu endet LOST AND DELIRIOUS zwar tragisch, doch versshnt
in spiritueller Uberhéhung - fliegt der Adler doch schliesslich in
die Freiheit.

Die Tiir zum weltweiten und nicht zuletzt kommerziellen

Erfolg stiess Léa Pool mit ihrem THE BLUE BUTTERFLY (2004)
auf. Der klar auf das grosse Publikum ausgerichtete Film erzahlt
die Geschichte des krebskranken Jungen Pete (Marc Donato), der
einen letzten grossen Wunsch hegt: den magischen Schmetter-
ling Blue Morpho zu sehen. Dafiir sucht und findet er die Unter-
stiitzung des bekannten Insektenforschers Alan Osborne (Wil-
liam Hurt), den er dazu bringt, ihn nach Costa Rica mitzunehmen
auf eine abenteuerliche Reise durch den Regenwald. Wiinsche
und Triume sind immer wieder entscheidende Erzidhlmotive in
Léa Pools Filmen - und vollbringen insbesondere in THE BLUE

BUTTERFLY Wunder: Pete wird nach seiner Expedition - die so-
wohl eine Initiation fiir Pete wie auch Alan Osborne reprisentiert
- von seiner Krankheit geheilt.

Mit MAMAN EST CHEZ LE COIFFEUR, ihrem jiingsten Film,
kehrt Pool wieder zu einem Sujet und Motiven zuriick, die sie ins-
besondere schon in EMPORTE-MO1 verwendete: eine (scheinbar)
harmonische Familie, die unwiederbringlich aus dem Lot gerit
und in der die Kinder lernen miissen, auf den Triimmern, wel-
che die Erwachsenen zuriicklassen, sich eine neue Welt zu bauen.
MAMAN EST CHEZ LE COIFFEUR spielt 1965. Es ist Anfang Som-
mer, fiir die Kinder beginnen die Ferien. In diese Idylle platzt ein
folgenschweres Ereignis: Die Mutter verldsst die Familie, und die
drei Kinder - Elise, Coco und Benoit - miissen je fiir sich einen
Weg finden, das zu verkraften. Ein Familiendrama, das die heile
Welt der sechziger Jahre - mit viel Zeitkolorit und mitunter
leichtfiissiger Ironie gegeniiber den verstaubten Konventionen
jener Zeit - zu zerpfliicken weiss.

1 Marian
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Und bereits ist Léa Pool wieder an einem neuen Projekt: die
Verfilmung des Romans «Une belle Mort» des Québecer Schrift-
stellers Gil Courtemanche. Wie der Titel andeutet, geht es da-
bei darum, in Wiirde zu sterben. Die Geschichte dreht sich um
einen Vater, der an der Parkinsonschen Krankheit leidet, und sei-
ne Familie, die sich bei einem Weihnachtsessen trifft und uneins
ist, wie man mit dem sterbenden Vater umgehen soll. Dieser, des-
sen Krankheit schon fortgeschritten ist, nimmt zwar sehr wohl
wahr, was um ihn herum geschieht, kann aber nicht darauf re-
agieren. Wieder beinhaltet die Geschichte auch eine Riickkehr
in die Vergangenheit - in eine Zeit, als der Vater noch bei vollen
Kriften war und fiir die Familie eine autoritire, ja tyrannische
Person gewesen war, wihrend er nun ein schwacher alter Herr ist,
der keine Macht mehr iiber seine Kinder ausiibt. Der Fiinf-Millio-
nen-Film entsteht als Koproduktion zwischen Luxemburg und
Québec, wo alle Aussenaufnahmen entstehen, und soll 2010 fer-
tiggestellt werden.

Doris Senn
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Eine Biografie zwischen Mumbay und Bollywood

SLUMDOG MILLIONAIRE von Danny Boyle

Jamal Malik ist ein Held, wie ihn alle lie-
ben: Er ist der Prinz, der aus der Gosse steigt.
Der vom Gliick Auserwihlte, wie ihn Holly-
wood und Bollywood zusammen nicht schéner
erfinden kénnten. In seiner Lebensgeschichte
verbinden sich, wie schon der Filmtitel sugge-
riert, die Extreme: Er ist der ungebildete Chai
Wallah, der Dienstbote, der in einem Call-Cen-
ter Tee serviert, das einstige Strassenkind, der

“Slumdog” aus den Slums von Mumbay. Und
er ist der Goldjunge, der dank sensationellem
Spielergliick in der indischen TV-Show «Who
Wants to be A Millionaire» zum Helden von
Millionen von Fernsehzuschauern wird, die
ebenfalls vom sagenhaften Reichtum triumen.
Und doch ist Jamal weit mehr als der Protago-
nist eines modernen Aufsteigermirchens. In
der Filmadaption des Romans «Rupien! Ru-
pien!» von Vikas Swarup wird der schmich-
tige, grossgewachsene Junge zugleich zum
Helden eines realitdtsgesattigten Dramas und

einer (post-)modernen Erzihlhaltung. Vor
allem aber ist Jamal eine glaubhafte, liebens-
werte Figur.

Ein ratselhafter Held

SLUMDOG MILLIONAIRE beginnt, ganz
im Stil besagter Fernsehshow, mit einer ein-
geblendeten Frage und einem Viererset mog-
licher Antworten:

Jamal Malik is one question away from winning
20 million rupees. How did he do it?

A:He cheated; B: He’s lucky; C:He’s a genius;
D:1Itis destiny

Danny Boyle, der gewiefte Geschichten-
erzihler, lenkt unsere Neugier damit gleich
zu Beginn auf den Helden, indem er ihn mit
einem Ritsel umgibt. Hat Jamal also geschum-
melt? Hatte er einfach Gliick? Ist er gar ein Ge-
nie? Oder steckt - bling, bling - das “Schicksal”
selbst dahinter? Die Ironie ist uniiberhérbar.

Und doch erhilt die Fragestellung in
einem iiberraschenden Plot-Twist einen bruta-
len Hintergrund: Weil Jamal als ungebildeter

- und wie sich zeigt: vllig rechtloser - Chai
Wallah im Verdacht steht, im Spiel betrogen
zu haben, wird er vom Fernsehstudio in ein
Polizeirevier abgefiihrt und gefoltert, bis sich
ein Beamter seiner erbarmt und sich seine Ge-
schichte in Ruhe anhért.

Hexenkessel Mumbay

Ausgehend von Jamals Antworten im
Fernsehstudio und im Polizeirevier, fithren
zahlreiche Riickblenden zu Schliisselszenen
im Leben Jamals, die erkliren sollen, weshalb
der einstige Slumboy auf jede Frage die rich-
tige Antwort kennt. Damit funktioniert die
Show auch als Stichwortlieferantin und Takt-
geberin fiir eine héchst mitreissend erzihlte
Lebensgeschichte. In betontem Kontrast zur
kiinstlichen Atmosphire im Fernsehstudio



reisst uns die Kamera immer wieder in den
farbgesittigten Strudel der Millionenmetro-
pole Mumbay, die in orange-gelben Farben
glitht, dampft und leuchtet wie ein illumi-
nierter Hexenkessel.

Boyles Kameramann Anthony Dod Mantle
ist mit einer kleinen Digitalkamera in das
Gassengewirr der Slums von Mumbay einge-
taucht, immer mit dem Ziel, «diese verriickte
Energie, ihre Schwingungen und das Rausch-
hafte dieser Stadt einzufangen» (wie Boyle im
Presscheft zitiert wird). Die suggestiven, oft-
mals gekippten Bilder erinnern zuweilen an
die Grossstadtromantik eines Wong Kar-wai
und seines Kameramanns Christopher Doyle,
als diese noch in Hongkong drehten. Zumal
Boyle den Bildertrip noch zusitzlich mit Pop-
musik unterlegt, als wirs ein Clip.

Ausgezeichnete Kinderdarsteller

Diese Uberwiltigungsisthetik gerinnt
jedoch nie zum Selbstzweck. Die Bilderflut
ordnet sich immer der Erzihlung und den Figu-
ren unter, die Boyle offensichtlich am Herzen
liegen. Boyle zeigt, wie Jamal und sein Bruder
bei einem Uberfall rassistischer Fanatiker ihre
Mutter verlieren; wie sie als Strassenkinder in
die Hinde von Kinderhindlern geraten, die
die Kleinen zum Betteln abrichten (und sich
noch viel schlimmer an ihnen vergreifen). Er
zeigt, wie den Jungs die Flucht gelingt - und
wie Jamal im Waisenmidchen Latika die Lie-
be seines Lebens trifft und immer wieder, bis
zum seligen Bollywood-Ende, aus den Augen
verliert. So werden Szenen einer schreckli-
chen Kindheit und Jugend mit raren Gliicks-
momenten kontrastiert.

Und Boyle beweist einmal mehr, wie be-
gnadet er im Umgang mit Kinderdarstellern
ist. Schon MILLIONS (2004), Boyles Filmmar-

chen tiber einen britischen Jungen, dem eines
Tages ein Koffer voller Geld vor die Nase fliegt,
beeindruckte mit ausgezeichneten Kinderdar-
stellern. Erst recht gilt dies nun fiir die jun-
gen Laien, die Boyle mit Hilfe seiner indischen
Casting-Agentin und Ko-Regisseurin Loveleen
Tandan vor Ort in Mumbay fand: vor allem die
beiden Buben, die den siebenjihrigen Jamal
und seinen &lteren Bruder Salim verkérpern,
sind schlicht umwerfend. Uberzeugend aber
ist auch die Besetzung des erwachsenen Jamal
mit dem schlacksigen britischen Schauspieler
Dev Patel.

Schichttortenprinzip

Um Danny Boyle ist es in den letzten Jah-
ren eher ruhig geworden. Auf seine aufsehen-
erregenden Erstlingswerke SHALLOW GRAVE
(1995) und TRAINSPOTTING (1996), der irre
Filmtrip iiber das Innenleben eines Junkies,
folgten THE BEACH (2000), der vollig miss-
gliickte Ausflug in den Wahnsinn eines Ruck-
sacktouristen, zwei Jahre spiter der Horror-
film 28 DAYS LATER sowie das - wiederum
sehr sehenswerte - Kinderdrama MILLIONS.

Mit dem Erzihlfuror von sLUMDOG
MILLIONAIRE vermag Boyle nun wieder an
die Intensitit seiner besten Filme anzukniip-
fen. Denn obwohl es sich bei diesem jiingsten
Werk um einen sogenannt “wilden” Genremix
handelt, ist SLUMDOG MILLIONAIRE mehr als
ein Abglanz seiner Vorbilder. Der Film funk-
tioniert gewissermassen nach dem Schicht-
tortenprinzip: Er lisst sich als sozialkritische
Fabel iiber die Undurchlissigkeit sozialer
Schranken im modernen Indien lesen, die
einem Unterprivilegierten wie Jamal den Auf-
stieg stark erschweren. Zugleich funktioniert
SLUMDOG MILLIONAIRE als modernes Mar-
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chen, als episches Entwicklungsdrama und als
Grossstadtfilm.

Wie aber soll man das irritierend siisse,
lichtumflorte Happy-End auf dem Bahnhof
von Mumbay einordnen, als sich Jamal und
Latika nach entbehrungsreichen Jahren end-
lich in die Armen fallen? Es ist gewissermas-
sen das aufgesetzte Sahnehiubchen auf der
Torte, denn auf einmal entpuppt sich das ar-
tifizielle Setting als Bollywood-Kulisse, wenn
Statisten und Protagonisten, bereits im Ab-
spann, zu singen und zu tanzen beginnen.
Wer dem Regisseur deswegen mangelnden Rea-
litdtssinn vorhilt, ist selber schuld: Das Bolly-
wood-Zitat betont nicht nur die aufgesetzte
Kiinstlichkeit des Happy-Ends und verséhnt
deshalb wieder mit dem - gebrochenen, da
herbeizitierten - Kitsch. Es macht gerade be-
wusst, dass Jamals Geschichte in Wirklichkeit
wohl kaum so gliicklich ausgeklungen wire.

Kathrin Halter

Regie: Danny Boyle; Co-Regie: Loveleen Tandan; Buch: Simon
Beaufoy; Kamera: Anthony Dod Mantle; Schnitt: Christopher
Dickens; Produktionsdesign: Mark Digby; Kostiime: Suttirat
Anne Larlarb; Musik: Allah Rakha Rahman; Sounddesign:
Glenn Freemantle. Darsteller (Rolle): Ayush Mahesh Khede-
ker (Jamal Malik als Kind), Tanay Hemant Chheda (Jamal
als Teenager), Dev Patel (Jamal als Erwachsener), Anil Ka-
poor (Prem Kumar, der Moderator), Azharuddin Mohammed
Ismail (Salim Malik als Kind), Ashutosh Lobo Gajiwala (Sa-
lim als Teenager), Madhur Mittal (Salim als Erwachsener),
Rubina Ali (Latika als Kind), Tanvi Ganesh Lonkar (Latika
als Teenager), Freida Pinto (Latika als Erwachsene), Irrfan
Khan (Polizeiinspektor), Saurahb Shukla (Polizeisergeant),
Mia Drake (Adele), Sanchita Choudhary (Mutter von Jamal
und Salim), Ankur Vikal (Maman, der Kinderhindler). Pro-
duktion: Celador Films, Filmg; Produzent: Christian Colson.
Grossbritannien, USA 2008. Farbe, Dauer: 120 Min.; CH-Ver-
leth: Pathé Films, Ziirich
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Padagogische Utopie

LA CLASSE (ENTRE LES MURS) von Laurent Cantet

Film und Schule - wem wiirden da nicht
die klamaukhaften Inszenierungen mit zu
Streichen aufgelegten Schiilern, mit ihren
Reizen nicht geizenden Schiilerinnen und
ddmlichen Paukern einfallen. Ein als Klassiker
gehandelter Titel des trivialen Genres ist DIE
FEUERZANGENBOWLE mit Heinz Rithmann
aus dem Jahr 1944. Neuere Beispiele aus dem
reichen Repertoire sind Titel wie DIE LUM-
MEL VON DER ERSTEN BANK, eine Reihe mit
Hansi Kraus und Theo Lingen von 1962-1972,
DER SCHULMADCHEN-REPORT von 1970 oder
aus Frankreich LA BoUM (1980). Aber auch die
dem kiinstlerischen Film Zugeneigten kon-
nen punkten: und da darf an Richard Brooks’
BLACKBOARD JUNGLE VOn 1955 erinnert wer-
den, der Erfahrungen eines Lehrers in der
Bronx mit der Musik von Bill Haley ins Bild
setzte und heftige Diskussionen iiber die Ju-
gendprobleme dieser Zeit ausléste. In den
neunziger Jahren war es dann Peter Weirs
den padagogischen Eros beschwérende DEAD

POETS SOCIETY oder 2002 Nicolas Philiberts
Dokumentarfilm ETRE ET AVOIR iiber eine
kleine Dorfschule in der Auvergne.

Schule, zumindest in der westlichen
Kultur, hat einen hohen, wenn auch nicht im-
mer iiberzeugend gewiirdigten Stellenwert.
Eduard Spranger hat sie als die Institution ge-
sehen, die im Bewusstsein den Boden vorberei-
tet, «auf dem ethische fruchtbare Erfahrungen
gemacht werden kénnen.» Das mag die Span-
nung mit den Problemen des “realen” Lebens
erzeugen, die sich dann in der ganzen Band-
breite von komischen bis pathetischen Kunst-
dusserungen in Bild und Sprache darstellt.

Laurent Cantet (LEMPLOI DU TEMPS,
2001; VERS LE SUD, 2005) hat bei der Verlei-
hung der Goldenen Palme in Cannes gesagt:
«Der Film, den wir machen wollten, sollte aus-
sehen wie die franzdsische Gesellschaft - mit
vielen Gesichtern, lebendig und komplex, mit
Konflikten, die nicht iibertiincht werden soll-
ten.» Dafiir war schon die Grundlage in Fran-

cois Bégaudeaus gleichnamigem Roman von
2006 gegeben. Bégaudeau war Lehrer, und er
iibernahm auch die Rolle des Franzgsischleh-
rers Frangois Marin, der sozusagen der Dreh-
und Angelpunkt des Films ist, bei dem pid-
agogischer und schauspielerischer Eros de-
ckungsgleich werden.

Wir befinden uns in einer Sekundar-
schulklasse im 20. Arrondissement in Paris,
die auch die Bevolkerungsstruktur dieses Be-
zirks widerspiegelt. Die vierzehn- und fiinf-
zehnjihrigen Mddchen und Jungen sind meist
Emigrantenkinder, aus Afrika und Asien. Ne-
ben ihrer jetzigen Heimat haben vor allem
die afrikanischen Schiiler noch eine starke
Verwurzelung in die Linder ihrer Herkunft.
Daraus entwickeln sich die iiblichen rivali-
sierenden Hakeleien, die mit viel Geschick
von Frangois, der auch Klassenlehrer ist, in
fachlich angehauchte Diskussionen abgebo-
gen werden. Frangois beherrscht mit seiner
offenen Art, gegeniiber beleidigenden Ausse-




rungen nicht gleich verstimmt zu reagieren,
aber trotzdem auf Disziplin zu achten, diese
schwierige Klasse. Er méchte seinen Schiilern
das Wissen vermitteln, das sie zum Nachfra-
gen befihigt, und er méchte es ihnen auf eine
Art vermitteln, die ihnen die Idee des Demo-
kratischen so nahe bringt, dass sie sein Ver-
halten ihnen gegeniiber damit identifizieren
konnen. Die Interaktionen in der Klasse be-
kommen durch Cantets Arbeitsweise ihre Le-
bendigkeit und absorbieren den Zuseher in
das Geschehen. Der Regisseur beniitzte drei
Kameras, die dem Lehrer, den Schiilern und
den unerwarteten Situationen zugeordnet wa-
ren: «Die drei Kameras standen auf der glei-
chen Seite, immer in die gleiche Richtung
orientiert: der Lehrer links, die Schiiler rechts.
Dahinter stand die Idee, die Schulstunden
wie ein Tennismatch zu filmen. Ich befand
mich gegeniiber den drei Kameras und signa-
lisierte die Richtung, wo eventuell etwas pas-
sieren kénnte. Frangois und ich lernten nach
und nach, die Reaktionen vorauszusehen, und
wussten, wann die Kamera bereit sein sollte.
Die Art, wie Frangois die Szenen leitete, nach-
dem wir Ziele und Resultate diskutiert hatten,
erforderte ein grosses Verstindnis zwischen
uns.»

Nah- und Grossaufnahmen beherrschen
das Beziehungsgeflecht der Schiiler und des
Lehrers, lassen somit kein diffuses Klassen-
bild zu, halten unsere Emotionen immer mit
konkreten Akteuren bei der Stange. Und es
gibt etliche Schiiler, deren darstellerische Qua-
litidten zu fesseln wissen. Da ist die tunesisch-
stimmige Esméralda, die Frangois vorwirft, in
seinen Beispielen nur europdische oder ameri-
kanische Vornamen zu gebrauchen. Sie sei aus-
serdem an seiner Auswahl der Schullektiire
(«Das Tagebuch der Anne Frank») nicht im ge-

ringsten interessiert und gewinne aus Platons
«Staat», den sie zuhause lese, wesentlich mehr
Erkenntnisse. Frangois muss erstaunt erken-
nen - und damit werden auch die Zuschauer
darauf hingewiesen -, dass Kinder bisher we-
nig geachteter Kulturen unterschitzt oder zu
unserem Bildungskanon gezwungen werden.
Da ist der die Handlung meist beherrschende
Souleymane aus Mali, der sich weigert, sein
Selbstportrit zu schreiben, und den Frangois
ermuntert, seine Handyfotos zu einem sol-
chen dann viel bewunderten zusammenzustel-
len. Aber trotzdem wird ihm sein aufsissiges
Verhalten zum Verhidngnis. Seine Mutter wird
in die Schule gebeten, und ihr dlterer Sohn
tibersetzt der des Franzésischen unkundigen
Frau die Vorwiirfe. Sie bittet um Verstdndnis
fiir Souleymane. Dem wird aber vom Lehrer-
kollegium nicht entsprochen, was diese impo-
nierende, afrikanisch gekleidete Frau ohne er-
kennbare Emotion hinnimmt und wiirdig, wie
es die Kamera aus der Draufsicht registriert,
die Schule verlisst.

Die Wortgefechte zwischen den Schii-
lern und mit dem Lehrer, die Aktionen in der
Klasse werden unterbrochen von den Unter-
richtspausen, den Lehrerkonferenzen - wo-
bei die neue Kaffeemaschine plétzlich mehr
Stellenwert gewinnt als die soziale Situation
der Schiiler -, den Sprechstunden mit den El-
tern, die noch mehr die kulturelle Fremdheit
der Herkunft der Schiiler thematisieren. Und
immer wieder ist man erpicht, dem Spiel und
der Improvisation der jungen Leute im Unter-
richt zuzusehen.

Um neben Souleymanes Entlassung
einen weiteren Spannungspunkt fiir den
Handlungsfortgang in der Story zu implantie-
ren, wird sich Frangois dazu hinreissen lassen,
fiir das Verhalten von Esméralda und Louise
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den Vergleich mit “Schlampen” zu gebrauchen,
was gerade ihn, der doch mit soviel Toleranz
den Schiilern gerecht werden will, auf den Bo-
den des Fehlbaren zurtickholt. Cantet: «Der
Film versucht nicht, eine Seite anzuklagen
oder zu entschuldigen. Alle haben ihre Schwi-
chen und ihre Gefiihlsausbriiche, ihre wiirde-
vollen und schwichlichen Momente. Jeder von
ihnen hat Durchblick und ist gleichzeitig mit
Blindheit geschlagen, ist mal verstindnisvoll,
mal ungerecht. Schule ist manchmal etwas
sehr Chaotisches, davor sollten wir die Augen
nicht verschliessen. Man durchlebt dort Mo-
mente der Entmutigung, aber auch grosse
Momente der Wiirde.»

Zwischen den Mauern einer Schule spielt
sich natirlich das gleiche einengende Spiel ab
wie im “wirklichen” Leben: die sozialen Pro-
bleme, die Missverstindnisse, auch die Un-
gerechtigkeiten. Aber Cantets Film gibt nicht
nur Schiilern ihre Wiirde, sondern auch den
Lehrern. Dazu ist mir ein eindriicklicher Film
von 1971 erinnerlich, von Alexander J. Seiler
nach einem Buch von Peter Bichsel: UNSER
LEHRER, der dokumentarisch die manipula-
tive Freundlichkeit des Pddagogen festgehal-
ten hat. Mag sein, dass dort die jiingeren Kin-
der dem Lehrer sein Verhalten vorgaben. Fran-
¢ois Marin jedenfalls ist bewusster, ehrlicher,
eine Personlichkeit. Das kénnte Cantets und
Bégaudeaus Vorstellung von einer pidago-
gischen Utopie sein.

Erwin Schaar

R: Laurent Cantet; B: L. Cantet, Robin Campillo, Frangois
Bégaudeau, nach seinem Roman «Entre les murs»; K: Pierre
Milon, Catherine Pujol, Georgi Lazarevski; S: Robin Campillo,
Stéphanie Léger. D (R): Frangois Bégaudeau (Lehrer), Franck
Keita (Souleymane), Esméralda Ouertani, Louise Grinberg
(Schiiler). P: Haut et Court, France 2 Cinéma. Frankreich 2008.
128 Min. CH-Verleih: Filmcooperative Ziirich
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FROST/NIXON

«Die Presse ist der Feind. Das Estab-
lishment ist der Feind. Die Professoren sind
der Feind. Schreiben Sie das hundert Mal auf
eine Tafel und vergessen Sie es nie.» Anfang
Dezember vergangenen Jahres sorgte der im
April 1994 verstorbene Richard Nixon noch
einmal fiir negative Schlagzeilen. Das ameri-
kanische Nationalarchiv versffentlichte rund
200 Stunden Tonbandaufnahmen von Ge-
sprachen und rund 9o ooo Seiten Dokumen-
te, die einmal mehr Nixons Misstrauen und
Abscheu gegeniiber dem politischen Gegner
wiedergeben, vor allem aber auch seine Inter-
pretation von politischer Macht.

Die 1972 entstandenen Aufnahmen festi-
gen aus heutiger Sicht allerdings nur jenes
Image, das Nixon ohnehin seit Jahrzehnten
auch im Kino begleitet. Nixon war der erste
und einzige Prisident in der Geschichte der
USA, der das Amt nicht nur aufgrund von
Fernsehbildern nicht erreichen, sondern
auch vorzeitig verlassen musste: 1960 hatte
Kennedy in der heute legendiren, angeblich
entscheidenden Fernsehdebatte seinen krank
aussehenden Kontrahenten entzaubert, 1974
enthob sich Nixon mit seinen Watergate-Re-
den praktisch selbst des Amtes. Diesem Ne-
gativimage versuchte erst Oliver Stone 1995
in NIXON ein anderes Bild entgegenzusetzen
und begab sich dafiir mittels schwarzweisser
Riickblenden zuriick bis in dessen Kindheit.
Doch die Rechnung ging nicht auf: Am Ende
von Stones biografischer Spurensuche blieb
das Bild des einsamen, im Weissen Haus ge-
fangenen Wolfs, und wenn Anthony Hop-
kins als Nixon ein Portrit Kennedys betrach-
tet, muss er feststellen: «When they look at
you, they see what they want to be. When
they look at me, they see what they are.»

«I remember his face staring at the win-
dow», meint nun zu Beginn von Ron Ho-
wards FROST|NIXON Kevin Bacon als Berater
des Prasidenten und beschreibt damit erneut
den Blick Nixons in einem entscheidenden
Moment. Als am 9. August 1974 Nixon dem
Druck der Offentlichkeit nachgegeben und
das Amt Gerald Ford tibertragen hatte, wa-
ren es wieder die Fernsehbilder, deren An-

forderungen Nixon nicht gerecht werden
konnte und die seine letzte Amtshandlung
mit entsprechender Genugtuung iibertru-
gen: «Richard Nixon is going down.» Doch
knapp drei Jahre spiter, im Mirz 1977, ent-
schliesst sich Nixon, zum ersten Mal nach
seinem Riicktritt ausfiihrlich iiber Watergate,
Vietnam und die US-Aussenpolitik Aus-
kunft zu geben - und zwar nicht vor Gericht,
sondern vor einer Kamera. Nixon gewihrt
dem britischen Moderator und Entertainer
David Frost ein mehrtigiges Fernsehinter-
view. Vielleicht nur aufgrund des hohen Ho-
norars, vielleicht aber auch, um die Fernseh-
geschichte und die jiingste Vergangenheit
Liigen zu strafen.

FROST|NIXON basiert auf dem gleich-
namigen Biihnenstiick des aufzeithistorische
Stoffe spezialisierten britischen Drehbuch-
autors Peter Morgan, und tatsdchlich merkt
man dem Film in jeder Sekunde die Hand-
schrift Morgans an: Langsam werden die un-
terschiedlichen Interessen, die das Interview
ermdglichen sollten, enthiillt; immer wieder
unterbrechen inszenierte Kommentare von
ehemaligen Weggefihrten die Handlung;
und wie bei Morgan gewohnt langsam tasten
die Figuren aufeinander zu, versuchen, ihre
Umgebung zu kontrollieren und die Ober-
hand iiber die Situation zu gewinnen. In Ste-
phen Frears’ THE DEAL skizzierte Morgan
den Aufstieg Tony Blairs an die Spitze der
Labour-Party, in THE LAST KING OF SCOT-
LAND zeichnete er ein Portrit Idi Amins, und
im zuletzt mehrfach primierten THE QUEEN
bot er Helen Mirren die Gelegenheit, als bri-
tische Monarchin zu brillieren.

Knapp zweieinhalb Stunden nehmen
sich Morgan und Howard Zeit, das Zustande-
kommen des Interviews aufzubereiten, die
Konfrontation der beiden Lager einzufideln
und Schritt fiir Schritt seinem Héhepunkt
zuzusteuern. Dass Howard die beiden Haupt-
darsteller von der Londoner Auffithrung aus
dem Jahr 2006 und vom anschliessenden
Broadway-Erfolg in die Inszenierung iiber-
nahm, stand wohl nie in Frage, denn Michael
Sheen als David Frost und Frank Langella als

Richard Nixon personifizieren tatsichlich
den jeweils fehlenden Teil des anderen: Wo
Frost als Lebemann und Entertainer trotz be-
ruflichem Erfolg zu Beginn die journalisti-
sche Seriositit fehlt, mangelt es Nixon an der
Leichtigkeit, die er in seinem Gegeniiber zu
finden hofft - und in dessen scheinbarer Na-
ivitit. Der Wandel beider im Laufe der Inter-
viewtage findet dabei seinen Ausdruck nicht
nur in Worten und Kérperhaltung, sondern
mitunter in kleinsten Bewegungen.

Esist deshalb auch vorerst die Aufmerk-
samkeit fiir Details, fiir Gesten und Blicke,
die das kammerspielartige Aufeinandertref-
fen im Scheinwerferlicht kennzeichnet. Wie
in einem Boxring gibt es, bevor die Kameras
laufen, ein Aufwirmen, das Nixon in den ers-
ten Konfrontationen dazu nutzt, seinen Geg-
ner zu irritieren und einen Rundensieg nach
dem anderen zu erringen. Erst als Frost zum
ersten Mal Bilder von Verwundeten und To-
ten aus Kambodscha einspielen lisst, greift
Nixon zum Taschentuch, doch in die Enge
treiben ldsst er sich selbst hier noch nicht.

FROST[NIXON iibertrigt diese kleinen
Erschiitterungen nicht nur auf Nebenschau-
plitze und das Nebenpersonal, sondern
buchstiblich in das Blickregime: Wenn Frost
den Riicktritt Nixons im Fernsehen verfolgt,
ist es ein kurzer, abwesender Blick des Pri-
sidenten, der in ihm den Plan zum Inter-
view weckt. Wenn Frost zum ersten Mal Ni-
xon in dessen kalifornischer Villa besucht,
zieht dieser die Gardinen zur Seite, um sei-
nen Gegner ins Visier zu nehmen - und die
goldene Schnalle von dessen italienischem
Schuh. Und wihrend nach dem letzten Inter-
view Frosts Crew einen Sieg feiert, blickt die-
ser aus dem Fenster seinem Kontrahenten
hinterher: Er sieht, wie der Wolf einen klei-
nen Hund streichelt.

Michael Pekler

R:Ron Howard;B:PeterMorgan;K: Salvatore Totino; S: Da-
niel . Hanley, Mike Hill; M: Hans Zimmer. D (R): Frank Lan-
gella (Richard Nixon), Michael Sheen (David Frost), Sam
Rockwell (James Reston, Jr.), Kevin Bacon (Jack Brennan).
P:Imagine Entertainment, Relativity Media, Studio Canal,
Working Title. USA, GB, F 2008. 122 Min. V: Universal




DOUBT

Zweifel sind eine verflixte Angelegen-
heit. Sie nagen an einem, lassen einen nicht
in Ruhe. Jeder, der schon einmal sehnstichtig
auf den Anruf eines lieben Menschen gewar-
tet oder einen Test geschrieben hat und um
das Ergebnis fiirchtet, kann ein Lied davon
singen. Was der Brockhaus ein wenig steif als
«Urteilsunentschiedenheit gegeniiber einem
moglichen Sachverhalt», als «Erkenntnis-
unsicherheit» oder als «prinzipielle allgemei-
ne Leugnung von Erkenntnismoglichkeit»
beschreibt, ist eine psychologische Falle.
Eigentlich méchte man sicher sein: Was ist
wahr, was ist falsch? Doch dann gebietet der
Instinkt iiber den Verstand und stellt neue
Fragen. Fragen, die - vielleicht - zu anderen
Urteilen fithren.

«Doubt», Zweifel, heisst das Theater-
stiick, das John Patrick Shanley 2005 ge-
schrieben hatte und seitdem 525 Vorstellun-
gen am Broadway erlebte. Nun hat der Autor
selbst das Stiick fiir die Leinwand adaptiert.
Shanley hat seine Geschichte in einer stren-
gen katholischen Schule in der Bronx des
Jahres 1964 angesiedelt, in einer Zeit nicht
nur politischer, sondern auch kirchlicher
Umbriiche. John F. Kennedy war kurz zuvor
ermordet worden, die Biirgerrechtsbewe-
gung in vollem Gange. Establishment und
Hierarchien, besonders des Militirs, wurden
hinterfragt. Papst Johannes XXIII. hingegen
hatte mit der Einberufung des Zweiten Vati-
kanischen Konzils die Kirche fiir den Dialog
mit der Welt ge6ffnet und grundlegende Re-
formen veranlasst. Sie sollte moderner wer-
den. Und so ist DoUBT ein allerletzter Riick-
blick auf eine Periode, die unwiderruflich
vorbei ist.

Darum erscheint auch Sister Aloysius
Beauvier, Direktorin von St. Nicholas, wie
ein Relikt lingst vergangener Zeiten. Fiir sie
gehdren Strenge und Disziplin zur Erzie-
hung der Schiiler. Aufrecht sitzen, still sein,
notfalls kleine Schlige auf den Hinterkopf.
Nicht einmal Kugelschreiber erlaubt sie, weil
sie angeblich der Handschrift schadeten.
Father Flynn, zu Beginn des neuen Schul-
jahres nach St. Nicholas gekommen, ist da

ganz anders. Er versucht, die strikten Regeln
zuunterlaufen. Zu den Schiilern pflegt er ein
offenes, freundschaftliches Verhiltnis, auf
der Kanzel hilt er sonntags zu den Erwach-
senen ehrliche, unkonventionelle Predigten.
Und er benutzt Kugelschreiber. Der Gegen-
satz zwischen Aloysius und Flynn zieht sich
wie ein roter Faden durch den Film. Einmal
sitzt Flynn mit Kollegen bei einem feucht-
frohlichen Abendessen. Sie rauchen, trinken
und lachen, wihrend Sister Aloysius und die
anderen Nonnen ihr vegetarisches Menii still
und freudlos zu sich nehmen. Solch starker
Kontraste hitte es gar nicht bedurft. Dass die
beiden Kontrahenten gegensitzlicher nicht
sein kénnen, wusste man da bereits.

Zum Katalysator der Ereignisse wird
allerdings jemand anderer. Sister James,
eine junge, hiibsche, unschuldige und viel
zu sanfte Geschichtslehrerin, glaubt, dass
Father Flynn dem kleinen Donald Miller zu-
viel Aufmerksamkeit schenkt. Donald ist der
erste (und bislang einzige) schwarze Schii-
ler in St. Nicholas. Er ist der lebende Beweis,
dass sich die Zeiten, wenn auch langsam, dn-
dern. Kaum hat Sister James ihren Verdacht
Sister Aloysius mitgeteilt, bereut sie es auch
schon. Denn worin die «Aufmerksamkeiten»
bestehen, wird nie offen gedussert. «Sex»,
«Beldstigung» oder, noch schlimmer, «Pido-
philie» - Worte, die nie fallen, weil sie tabu
sind. Sister Aloysius beginnt einen Kreuzzug
gegen ihren Widersacher, um ihn der Wahr-
heit zu tiberfiihren und der Schule zu verwei-
sen. Aber: Sie hat weder Beweise noch Zeu-
gen, nur ihre moralische Gewissheit. Und
mit einem Mal ist der Zuschauer mittendrin
in dem Duell zweier willensstarker Charakte-
re, das auch ein Duell ist zwischen Tradition
und Moderne.

Und das Duell zweier grosser Darsteller.
Meryl Streep nimmt noch einmal ihre Rolle
aus THE DEVIL WEARS PRADA auf: klug, kalt,
herrisch, streng, selbstbewusst, aber auch
verletzlich. Kaum einmal, dass sie den Ge-
sichtsausdruck dndert oder aus sich heraus-
geht. Fast scheint sie eine Maske zu tragen,
hinter der die Verletzungen der Vergangen-
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heit und die Angst vor der Zukunft nur zu
ahnen sind. Nur in ihren Augen ist Wut zu
erkennen. Philip Seymour Hoffman hingegen
iiberzeugt durch seine Mischung aus Wirme
und Charisma, Eloquenz und Verstindnis.
Den Verdnderungen der sechziger Jahre steht
er offen gegentiber. Darum treffen ihn die va-
gen Anschuldigungen mit voller Wucht. Sei-
ne Auseinandersetzungen mit Meryl Streep
werden immer wieder durch perfekt getimte
Pausen interpunktiert, die ihnen Spannung
und Authentizitit verleihen.

Shanley findet fiir seinen Film visuelle
Metaphern, die manchmal zu kriftig gera-
ten sind. Die Unsicherheit der Figuren wird
durch eine gekippte Kamera unterstrichen -
als sei die Welt aus den Fugen geraten. Zwei-
mal geht bei wichtigen Gesprachen unter
lautem Knall eine Glithbirne in Sister Aloy-
sius’ Biiro kaputt - wie ein Fingerzeig von
oben, der endlich so etwas wie Gewissheit ge-
ben kénnte. Kleine Schwichen, die dem Film
etwas von seiner Glaubwiirdigkeit nehmen.
Demgegeniiber steht ein penibel recherchier-
tes, liebevoll ausgearbeitetes Production De-
sign, das den Zuschauer in die sechziger Jah-
re versetzt.

Shanley gibt, ganz dem Titel seines
Films verpflichtet, keine endgiiltigen Ant-
worten. Eineinhalb Stunden lang hat er die
Mechanismen des Zweifels aufgezeigt, Fak-
ten und Uberzeugungen, Wahrheit und Mut-
massungen abgewogen, um dann den Zu-
schauer mit einer grossen Unsicherheit aus
dem Kino zu entlassen. Die losen Enden des
Films muss jeder selbst verkniipfen. Ein
Zweifel bleibt.

Michael Ranze

Regie, Buch: John Patrick Shanley; Kamera; Roger Deakins;
Schnitt: Dylan Tichenor; Production Design: David Grop-
man; Kostiime: Ann Roth; Musik: Howard Shore. Darsteller
(Rolle): Meryl Streep (Sister Aloysius Beauvier), Philip Sey-
mour Hoffman (Father Brendan Flynn), Amy Adams (Sister
James), Viola Davis (Mrs. Miller), Alice Drummond (Sister
Veronica), Carrie Preston (Christine Hurley), Susan Blom-
maert (Mrs. Carson). Produktion: Scott Rudin Productions.
USA 2008. Dauer: 104 Min. CH-Verleih: Walt Disney Studio
Motion Pictures, Ziirich
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THE SPIRIT

Leuchtend rot springt die Krawatte
des Protagonisten aus dem Schwarzweiss-
bild des Films hervor. Das war der bleibende
Eindruck, nachdem Frank Miller vor einigen
Monaten bei einer Prisentation erste Aus-
schnitte aus THE SPIRIT gezeigt hatte, mit
dem der nicht unbekannte Autor von graphic
novels sein Solodebiit als Filmregisseur gibt.
Ein Film also, gekennzeichnet von einem
ausgeprigten Stilwillen, darin nicht unihn-
lich den beiden anderen Filmen, mit denen
der Name Miller sich verkniipft, zum einen
die Leinwandadaption seiner eigenen gra-
phic novel «Sin City», bei der er 2005 zu-
sammen mit Robert Rodriguez Regie fiihrte,
zum anderen Zack Snyders fulminanter 300,
ein Jahr spiter entstanden und ebenfalls auf
einer Miller-Vorlage beruhend.

Jetzt kommt THE SPIRIT in die Kinos,
und man kann sehen, dass das Rot der Kra-
watte nicht die einzige Farbe ist. Der Film ist
nicht durchgingig in Schwarzweiss gehalten,
aber seine Farbpalette ist reduziert, Farben
werden, dhnlich wie schon durch Virage im
Stummfilm, zum Ausdruck innerer Gefiihle.

Cartoons und Comicverfilmungen wa-
ren schon immer eine Mdglichkeit, dussere
Realitit in eine ganz und gar filmische, tiber-
steigerte Realitiit zu verwandeln. In den frii-
hen Cartoons eines Tex Avery etwa geschah
das durch einen spielerischen Umgang mit
den Gesetzen der Wahrscheinlichkeit, wenn
sich die Kérper der Figuren beliebig verfor-
men liessen. Warren Beatty setzte in DICK
TRACY auf groteske Gesichtsmasken der bad
guys und auf die Uberhhung durch eine aus-
gefeilte Farbpalette. In den letzten Jahren ha-
ben Computertricks vieles moglich gemacht:
THE SPIRIT lisst seine Schauspieler durch-
gingig vor green screen agieren, wie das schon
in 300 oder auch in SKY CAPTAIN AND THE
WORLD OF TOMORROW der Fall war - der
Kiinstler ist nicht an das Reale von Orten ge-
bunden, sondern frei in seinen Entwiirfen
eines parallelen Universums. Interessanter-
weise lehnen sich diese Entwiirfe aber meist
an Vertrautes an, wenn eine Welt erschaffen
wird, die sich der Insignien einer vergange-

nen Epoche bedient. Nicht zuletzt folgt
das Geschichtenerzihlen selber bewdhrten
(Genre-)Mustern.

Im Fall von THE SPIRIT sind das weni-
ger die Superhelden-Geschichten als die der
crime novels der vierziger Jahre, als die Vor-
lage, der gleichnamige Comicstrip von Will
Eisner, entstand. Die Nostalgie fiir das Alte
bei gleichzeitiger Feier des Neuen durch die
Verwendung avancierter Techniken zieht
sich durch die meisten der techniklastigen
Filme, nicht erst (aber besonders explizit)
seit WHO FRAMED ROGER RABBIT? 1988 Live
Action mit Cartoonfiguren zusammenfiigte
und verlorene Welten (das Studiosystem
Hollywoods, das Los Angeles der vierziger
Jahre) gleich mehrfach beschwor. Vorwirts
heisst auch zuriick: sIN cITY {ibernahm von
PULP FICTION das Miteinanderverweben
dreier Geschichten, da war es nicht unpas-
send, dass Robert Rodriguez seinem buddy
Quentin Tarantino einen Beitrag als special
guest director génnte.

Entwarf SIN cITY eine Pulp-Welt, die
eher an der Hirte der fiinfziger Jahre orien-
tiert war, eher an Mickey Spillane (an K1ss
ME DEADLY, der kongenialen Spillane-Verfil-
mung von Robert Aldrich), so steht THE sp1-
RIT dem Geist der vierziger Jahre niher, den
kunstvoll-lakonischen Dialogen der Schwar-
zen Serie («Shut up and bleed!» heisst es hier
einmal), der Abgeklirtheit des Protagonis-
ten, der dennoch seine schwachen Seiten hat:
Einmal sieht man den Spirit allerdings auch
von einem Handy Gebrauch machen, was
hier mehr wie ein charmanter Anachronis-
mus wirkt, weniger ausgestellt als die Typi-
sierung der Frauenfiguren, die zwischen Un-
schuld (Ellen Dolan, die kumpelhafte Freun-
din, Chirurgin und Tochter des Polizeichefs,
oder die junge Polizistin Morgenstern) und
verfiihrerisch-gefihrlicher Raffinesse (die
Sirene Lorelei, die exotische Tanzerin Plaster
of Paris, die Juwelendiebin Sand Saref und
Silken Floss, die Komplizin des Schurken
Octopus) changieren.

Anders als 300, der iiberzeugte, weil er
eine in sich stimmige Welt entwarf, in der
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sich auch die Fabelwesen, die auf Seiten der
Perser kimpften, in den tibersteigerten Stil
des Films einfiigten, hat THE SPIRIT etwas
Zusammengesetztes, kommt in seinem Er-
zihlen auch immer wieder zum Stillstand,
um Raum fiir Gags zu schaffen. Wenn Octo-
pus sich ein Resultat seiner Gen-Experimente
- ein Miniaturkopf auf einem ebenso kleinen
Fuss - anschaut, dann unterstreicht der Film
das Groteske der Situation durch eine starre
Untersicht, die nur durch die Grossaufnah-
men von Octopus’ kommentierender Kom-
plizin Silken Floss unterbrochen wird. So-
wieso scheint Octopus mehr als The Spirit
Motor der Erzdhlung zu sein, derjenige, der
ihren Rhythmus bestimmt.

Wenn sich Octopus und The Spirit
ziemlich zu Beginn eine lange Priigelei lie-
fern, dann ist das wie eine Rauferei unter al-
ten Freunden, zumindest aus Octopus’ Per-
spektive, denn der weiss um die Verbindung
zwischen sich und The Spirit, den gemein-
samen Ursprung, an dem aus dem toten Poli-
zisten Denny Colt The Spirit wurde und aus
einem unscheinbaren Laborangestellten der
gréssenwahnsinnige Octopus.

In der bizarrsten Szene des Films treibt
Octopus seine Theatralik, seine Lust an der
Verkleidung zum Wahnwitz: er und Silken
Floss treten dem gefesselten Spirit in Nazi-
uniform gegeniiber, Octopus begriisst seinen
Gefangenen mit einem (in der Originalfas-
sung) deutsch gesprochenen, launigen «Gu-
ten Tag», wihrend im Hintergrund ein iiber-
lebensgrosses Hitler-Portrit zu sehen ist und
im Vordergrund ein steinerner Reichsadler
auf einer Siule thront. Frank Miller mag sich
dabei auf Brecht berufen, aber in diesem Kon-
text hinterldsst es doch mehr den Eindruck
von Nazi-Chic und Beliebigkeit. Da empfin-
de ich das Pathos von 300 als aufrichtiger.

Frank Arnold

R, B: Frank Miller; K: Bill Pope; S: Gregory Nussbaum;
Special Effects: Stu Maschwitz; M: David Newman. D (R):
Gabriel Macht (Spirit), Eva Mendes (Sand Saref ), Samuel L.
Jackson (Octopus), Scarlett Johansson (Silken Floss), Paz Ve-
ga (Plaster von Paris). P: Odd Lot, Lionsgate. USA 2008. 102
Min. CH-V: Walt Disney Studios, Ziirich
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LET'S MAKE MONEY

crwin

Das Timing hitte besser nicht sein kén-
nen. Piinktlich zur weltweiten Finanzkrise
bringt Erwin Wagenhofer mit LET’S MAKE
MONEY den Film zum Crash in die Kinos.
Marktstrategisch bedeutet das fiir den dster-
reichischen Regisseur einen ironischen
Gliicksfall: ausgerechnet ein Kritiker des
internationalen Finanzmarktes wird zum
Profiteur seines Zusammenbruchs. Inhalt-
lich birgt das die Gefahr, den Film als Wirt-
schaftsfilm zu missverstehen. Die kono-
mischen Hintergriinde interessieren Wagen-
hofer jedoch in erster Linie in Hinblick auf
ihre moralischen, ethischen Konsequenzen.
Aus der Finanz- wird bei ihm eine Gerechtig-
keitskrise.

Wie bereits in seinem Regiedebiit
WE FEED THE WORLD, in dem er die welt-
weit operierende Nahrungsmittelindustrie
unter die Lupe nahm, bemiiht sich Wagen-
hofer darum, die unbarmherzig kapitalisti-
sche und ethisch pervertierte innere Logik
des globalen Marktes offenzulegen. Anders
aber als bei der Herstellung von “Nahrungs-
mitteln”, wo die in automatisierten Fabriken
massenhaft und mechanisch “verarbeiteten’
Hiihner eine drastische und eindeutige Bild-
sprache sprechen, handelt es sich bei Finanz-
geschiften um vorwiegend abstrakte Vor-
ginge. Das Wesen der “Spekulationsblase”
besteht schliesslich gerade darin, dass hin-
ter den gehandelten Geldwerten keine kon-
kreten Inhalte mehr stehen. Entsprechend
schwer tut sich Wagenhofer damit, Bilder zu
finden, die das Wesen dieses fragwiirdigen
Finanzgebarens veranschaulichen.

Statt auf die fotografische Macht setzt
der 47jihrige Filmemacher daher auf die
Kraft des Wortes. Dabei verzichtet er auf Off-
Kommentare und unterlisst jede Selbstinsze-
nierung, wie man sie aus den Filmen Michael
Moores oder Morgan Spurlocks kennt. Ob-
wohl Wagenhofer in LET’S MAKE MONEY
nicht nur fiir Regie und Montage verantwort-
lich zeichnet, sondern auch das Drehbuch,
sprich das Konzept, beigesteuert hat und die
Kamera fiihrt, vermeidet er es, seinem Film
eine personliche Note zu verleihen. Statt auf

>

flapsigen Humor und eine schrille One-Man-
Show setzt er auf sachliche Zuriickhaltung
und den - freilich triigerischen - Eindruck
von Objektivitit.

Um der Interview- und Wortlastigkeit
seines Filmes etwas entgegenzusetzen, bin-
det er die Gespriche an konkrete Schauplit-
ze. Mit einem Gsterreichischen Unterneh-
mer fihrt er durch Indien und lisst diesen
wihrend der Fahrt durch verarmte Vorstid-
te seiner «Befiirchtung» Ausdruck verleihen,
dass der Subkontinent irgendwann so wohl-
habend sein kénne wie Osterreich. Gemein-
sam mit ihm - dabei aber stets unsichtbar

- besichtigt Wagenhofer die Fabrik des Ge-
schiftsmannes, der sich dort als Bilderbuch-
kapitalist im schlechtesten Sinne prisentiert,
wenn er sich etwa dariiber freut, dass Um-
weltschutz und Gewerkschaften hier keine
Rolle spielen. Solche Vor-Ort-Interviews lo-
ckern das klassische Dokumentationsformat
angenehm auf. Ein Zusammenschnitt ver-
schiedener Aussagen wird dadurch jedoch
erschwert. Wagenhofer umgeht das Problem,
indem er Statements seiner Interviewpart-
ner aus dem Off einblendet, wodurch die Ge-
spréchssituation einiges von ihrem authen-
tischen Charakter einbiisst.

Hiufig reduzieren sich die Schauplit-
ze ausserdem auf illustrative Kulissen. Ein
Gesprich iiber die Privatisierung der Wiener
Strassenbahnen findet in einer davon statt.
John Christensen, der als Direktor des «Tax
Justice Network» zu den anerkanntesten Kri-
tikern des Neoliberalismus zihlt, kommt am
Strand der Steueroase Jersey zu Wort, fiir die
er einst als Wirtschaftsberater arbeitete. Ent-
scheidend aber ist, was er iiber die verhing-
nisvolle Deregulierung der Mirkte in den
siebziger Jahren zu sagen hat.

Ginzlich auf den Sprecher fokussiert
sind die aufschlussreichen Gespriche mit
Hermann Scheer, deutscher SPD-Bundes-
tagsabgeordneter und Triger des alterna-
tiven Nobelpreises, dessen Parteizugehorig-
keit der Film unterschligt, als ob Scheers
Statements alleine dadurch jeder Parteilich-
keit enthoben wiirden. Auch bei den brisan-

ten Aussagen von John Perkins bleibt die “Be-
bilderung” Nebensache. Perkins schildert,
wie er in seiner Zeit als “Wirtschaftskiller”
im Auftrag der US-Regierung Linder der
Dritten Welt systematisch korrumpiert und
in die Abhangigkeit der USA getrieben hat.
Habe sich ein Staatschef der «Dritten Welt»
wie Panamas ehemaliger Prisident Omar
Torrijos nicht korrumpieren lassen, kamen
laut Perkins die echten (CIA-)Killer auf den
Plan. Und erst, wenn auch die versagten, wie
etwa bei Saddam Hussein, wurde die Armee
eingesetzt. Solche Anschuldigungen sind
schockierend, neu sind sie nicht. Perkins
selbst hat sie 2004 in seinem Buch «Confes-
sions of an Economic Hit Man» formuliert.
Die Kehrseite dieses riicksichtslosen
Wirtschaftsimperialismus wird in LET’s MA-
KE MONEY hingegen kaum gezeigt. Baum-
wolle pfliickende Ménner, Frauen und Kinder
in Burkina Faso gehéren zu den wenigen, die
den Globalisierungsopfern ein Gesicht ge-
ben. Doch auch ihr Leid wird vor allem da-
durch vermittelt, dass sie es in Worte fassen.
Zu selten gelingt es dem Film, fiir seine Bot-
schaft so markante Bilder zu finden wie die
von den Werbeplakaten, die iber die Dicher
der indischen Slums hinausragen. Auch die
Luftaufnahmen von den leerstehenden gigan-
tischen Luxusanlagen, die wie groteske Po-
temkinsche Dorfer mit ihren unbenutzten
Golfanlagen mitten in der spanischen Wiis-
tenlandschaft zu gespenstischen Zeugen der
geplatzten Immobilienblase werden, bleiben
- Husserst eindrucksvolle - Ausnahmen in
einem weitgehend konventionell erzihlten,
aber fundiert recherchierten und aufriitteln-
den Dokumentarfilm. LET’S MAKE MONEY
ist vielleicht kein kinoschéner, kein grossar-
tiger, kein innovativer Film, aber ein entsetz-
lich wichtiger.

Stefan Volk

R, B, K: Erwin Wagenhofer; S: E. Wagenhofer, Paul M. Sedla-
cek; M: Helmut Neugebauer; T: Lisa Ganser. Mit Werner Rii-
gemer, Gerhard Schwarz, Hermann Scheer, Anton Schneider,
John Christensen, Yves Delisle, Francis Kologo, George Bel-
ton, John Perkins. P: Allegro Film; Helmut Grasser. Oster-
reich 2008. 107 Min. CH-V: Frenetic Films; D-V: Delphi




PAUSENLOS

Der amerikanische Philosoph Marshall
McLuhan hatte Anfang der sechziger Jahre
neue Medien noch als Prothesen, als Verlin-
gerung des eigenen Kérpers verstanden: das
Telefon als ausgebautes Ohr, die Maschinen-
schrift als verlingerte Hand. Unterdessen in-
des scheint mit der immer rasanter funktio-
nierenden Technik der menschliche Benutzer
selbst zur veralteten Prothese des Mediums
verkiimmert zu sein. Die Taktzahl, mit der
ein Computer Daten verarbeitet, wird stetig
erhéht - kein Wunder, mag man es nicht
hinnehmen, dass der Mensch vor dem Bild-
schirm zu dhnlich exponentieller Produk-
tivitdtssteigerung nicht fihig ist. Stattdes-
sen wird versucht, die Menschen dem neu-
en Tempo anzupassen: Ruhezeiten existieren
in der globalen Marktwirtschaft nicht mehr,
irgendwo wird immer gearbeitet, und so er-
wartet man denn auch von den Angestellten,
dass sie auf ihren iPhones und Blackberries
rund um die Uhr erreichbar sind. Die totale
Ausnutzung der Zeit, die als Vorteil moder-
ner Technologien gilt, hat sich lingst zum
Diktat gewandelt.

Die Tendenz unserer Leistungsgesell-
schaft, zeitliche Freirdume immer mehr ab-
zubauen, untersucht der Schweizer Filme-
macher Dieter Granicher in PAUSENLOS. Er
portritiert verschiedene Menschen und de-
ren Umgang mit Zeit in einer Gesellschaft,
die das Nichtstun verlernt hat. Die Informa-
tikerin Gabriela Bohler etwa, die von ihrem
Mann per Mail erinnert werden muss, wih-
rend der Arbeit auch mal eine Pause zu ma-
chen, oder der Architekt Timm Forderer, der
den Umbau eines Ladenlokals am Computer
zwar immer schneller planen kann, dessen
Arbeiter aber nach wie vor gleich lang war-
ten miissen, bis eine frisch vergipste Wand
getrocknet ist.

Grinicher nutzt die Mittel des Doku-
mentarfilms, um die - kaum zu bestreitende

- These von der zunehmenden Pausenlosig-
keit unserer Gesellschaft in ihren verschie-
denen Aspekten zu beleuchten, und zeigt
damit Mut. Mut nimlich, gerade mit dem
angeblich um Objektivitit bemiihten Genre

des Dokumentarfilms subjektiv Stellung zu
beziehen. Andere Dokumentarfilme spielen
objektive Zuriickhaltung vor und behaup-
ten, keine Thesen bebildern zu wollen, da-
bei ist schon die Auswahl eines Themas, die
Platzierung der Kamera und nicht zuletzt
das Arrangement des Gefilmten durch die
Montage immer Ausdruck von Thesen und
Meinungen. Grinicher nutzt im Gegensatz
dazu den Dokumentarfilm zur Argumenta-
tion, als Essay.

Problematisch wird Grinichers Doku-
mentar-Essay denn auch nicht dort, wo
er seine These zu vehement vertritt, son-
dern wo er sich zu wenig konsequent an sie
hilt, genauer: wo er sich selbst zu wenig Zeit
nimmt. Die berechtigte Klage des im Film
auftretenden Zeitforschers Karlheinz Geiss-
ler dariiber, wie selbst die Freizeit zuneh-
mend verwaltet und mit Konsummdéglich-
keiten angefiillt wird, ist zwar zu héren, in
seiner Machart aber gehorcht der Film all-
zu oft selbst jenem Diktat der Pausenlosig-
keit: Von Person zu Person, von Statement zu
Statement hiipft der Film und weckt dabei
den Verdacht, er habe vor genau dem Angst,
was er rehabilitieren mochte: die Lange-
weile, das Warten, das Sich-Zeit-Lassen. In
der Verknappung wirkt denn auch manches
platt. Der Informatikerin und ihrem Partner
bei den Ferien, beim Nichtstun zuzusehen,
erweist sich als Falle, denn fiir die Kamera
muss nun doch etwas getan, ja: gespielt wer-
den. Man kuschelt sich im Strandkorb anein-
ander, man rikelt sich frithmorgens in den
Laken und freut sich, dass man noch nicht
aufstehen muss. Auch die Aufnahmen einer
Tai-Chi-Gruppe in idyllischer Landschaft

- ein Motiv, das nur einmal kurz auftaucht
und dann im Rest des Films nicht mehr be-
handelt wird - bleibt Klischee, muss Klischee
bleiben, weil sich die Kamera zu wenig Zeit
dafiir nimmt.

Am eindriicklichsten aber wird der
Film da, wo er abwartet, innehilt. Auf dem
Gesicht der Geigerin und Familienfrau
Gabriele Meyer etwa, die sich fiir eine Erho-
lungspause in den von Ordensschwestern ge-
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leiteten Sonnenhof in Gelterkinden zuriick-
gezogen hat. In ihren Sprechpausen wird viel
Komplexeres horbar, als sich mit Worten sa-
gen ldsst. Erst der Film kann es zur Sprache
bringen; doch nur, weil er wartet, die Pausen
aushilt.

Schlichtweg erschiitternd wird der
Film, wo er die Zeitverlorenheit einer Depres-
siven zeigt. Etwa die Langsamkeit, mit der
Schminke aufgetragen wird, um wenigstens
ein wenig die abgrundtiefe Ersch6pfung in
ihrem Gesicht zu kaschieren, wirkt wie ein
stummer Schrei. Die Verheerungen, welche
die Okonomisiserung der Zeit in der Psy-
che anrichten kann und wie sich umgekehrt
das Leiden der Psyche in einer tiberwalti-
genden und beidngstigenden Zeitlosigkeit
ausdriickt, wird in diesen Sequenzen sicht-
bar. Selbst die blosse Riickenansicht, wenn
die Frau auf dem Gang eines Schlaflabors
auf die Erl6sung wartet, spricht deutlicher
als jedes psychiatrische Gutachten. Ist es ein
Zufall, dass Dieter Grinicher diese aufwiih-
lenden Bilder ausgerechnet dort gelingen, wo
der Film an den Vorliufer SEELENSCHATTEN
grenzt? Die lange Zeit, welche der Filmema-
cher bereits mit dem Thema der Depression
verbracht hat, diese Zeit ist es, die nun in
PAUSENLOS zu den Momenten fiihrt, die das
Filmthema am Schlagendsten zeigen: wie
die Zersetzung des Menschen mit der Zerset-
zung der Zeit Hand in Hand geht. In diesen
Momenten wiinscht man sich, der Regisseur
hidtte weniger, dieses wenige aber linger ge-
zeigt und damit noch radikaler gewagt, im
besten Sinne lang-weilig zu sein.

Johannes Binotto

R, B, S: Dieter Granicher; Mitarbeit: Bettina Schmid; K:
Hansueli Schenkel, Christian Iseli; T: Dieter Meyer, Pa-
trick Becker, Balthasar Jucker, D. Grinicher. Mit: Karlheinz
A. Geissler (Zeitforscher), Gabriela Bohler (Informatike-
rin), Ana Elisa und Andres Gomez (Sportgeschiftsinhaber),
Timm Forderer (Architekt), Didier Plaschy (ehemaliger
Skirennfahrer), Gabriele Meyer (Familienfrau, Geigerin),
Schwester Sabine (Sonnenhof, Gelterkinden), Anne-Claire
Deyber (Hebamme), Marta Lema (technische Sachbearbei-
terin), Alban Gmiir (Forstwart). P: Momenta Film; D. Grii-
nicher; Schweizer Fernsehen. Schweiz 2008. 85 Min. CH-V:
Filmcoopi, Ziirich
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SALT OF THIS SE

Hauptfigur und Grundsituation des
Films werden zu Beginn sehr effizient ein-
gefiihrt: Gleich nach dem Vorspann wird
Soraya am Flughafen von den israelischen
Grenzbeamten ausgefragt. So erfahren wir,
dass sie eine US-Biirgerin palistinensischer
Herkunft ist, aus Brooklyn kommt, dass ihre
Eltern im Libanon geboren wurden und der
Grossvater in Jaffa gelebt hatte, bis er nach
der israelischen Staatsgriindung vertrieben
wurde. Mit dem Geld, das sie von ihrem Vater
geerbt hat, will sie nun eine Freundin in Ra-
mallah besuchen - und das Land ihrer Vor-
fahren. So wird die Aussenperspektive der
Zugereisten mit einer inneren Verbunden-
heit und selbstverstindlichen Parteilichkeit
zu einer subjektiven Optik verkniipft, die der
Film dem Publikum nahebringt.

Noch und noch wird Soraya verhort
und durchsucht, eine entwiirdigende Behand-
lung, auch wenn man ihr routinemdssig ver-
sichert: «It’s for your own security.» Selbst in
der Verkiirzung durch die filmische Montage
wird der Zuschauer ungehalten, er identifi-
ziert sich mit dem “Opfer” der peniblen Pro-
zedur und teilt dessen aufkeimende aggres-
sive Reaktion. Das Selbstbewusstsein und
Selbstverstindnis der jungen Amerikanerin,
das ahnt man schon hier, muss sich an diesen
Verhiltnissen reiben. Als Freunde sie spiter
fragen, wieso sie denn so dumm gewesen sei,
Ramallah als Reiseziel anzugeben, antwortet
sie entriistet: «Ich lasse mich doch von denen
nicht zur Liignerin machen!

Natiirlich war die unangenehme Ein-
reise nur eine Kostprobe dessen, was Soraya
im “gelobten” Land erwartet. Der Anblick der
gigantischen Trennmauer, der Stacheldraht-
verhaue, dann das Warten und die Kontrol-
len an den «Checkpoints» fithren “hintiber”
ins Gebiet der palidstinensischen Selbstver-
waltung, wo sich die negativen Erfahrungen
gleich um eine weitere verlingern, weil die
Bank ihr die Auszahlung eines Sparkontos
verweigert, das einst ihr Grossvater angelegt
hatte.

So weit scheint Annemarie Jacir in
ihrem ersten Kinofilm auf die bewihrte Dra-

maturgie des Erzihlens einer individuellen
Geschichte zu setzen, in die sich das Publi-
kum einfiihlen kann und in der es allenfalls
auch Allgemeingiiltigeres erkennen darf.
Dass Soraya nach diesen Erlebnissen aber
beschliesst, in ihrer paldstinensischen “Hei-
mat” zu bleiben, das nachzuvollziehen be-
reitet Schwierigkeiten - nicht nur ihren
Freunden im Film, die sich doch nichts sehn-
licher wiinschen, als rauszukommen. Diese
Wendung ist offensichlich weniger psycho-
logisch untermauert als bedingt durch die
Parabeldimension der Heimkehr des vertrie-
benen palistinensischen Volkes. Doch selbst
von den “eigenen” Leuten wird Soraya zu-
riickgestossen: Der Vertreter der Autono-
miebehérde verweigert ihr die zum Bleiben
notwendige paldstinensische Identititskarte
und begriindet dies mit dem Hinweis auf die
Bestimmungen «der Abkommenn.

Wie aber soll man die weitere Entwick-
lung der Story deuten? Mit ihren Freunden
beschliesst Soraya, die Bank zu iiberfallen,
die das Sparguthaben nicht herausgeben
wollte; mit vorgehaltener (angeblich nicht
geladener) Waffe beschaffen sie sich exakt
den ihr zustehenden Betrag. Ist diese Wen-
dung nur ein Tribut an konventionelle Film-
muster a la BONNIE AND CLYDE? Oder ist
sie als politische Aussage zu verstehen, dass
man sich auf eigene Faust mit Waffen holen
miisse, was einem gehort, wenn es einem
nicht freiwillig gegeben wird?

Ahnliche Fragen stellen sich im weite-
ren Verlauf des Films noch ofter. Etwa wenn
Soraya und ihre Freunde sich als Juden aus-
geben, also ihre eigene Identitdt verleugnen,
um in die Heimatorte ihrer Vorfahren zu ge-
langen. Oder wenn Soraya das (ihr nur aus
Erzihlungen bekannte) Haus ihres Grossva-
ters in Jaffa aufsucht. Die heutige Bewohne-
rin empfingt sie freundlich und ohne Arg-
wohn; es ist eine fortschrittliche Jiidin, die
betont: «Everyone wants peace - except the
leaders.» Erst als Soraya das Haus “zurtick”-
fordert, endet das Verstindnis. Sieht man
das als individuelle Story, macht die Szene
auf zwingende Weise deutlich, wie komplex
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und voll von Widerspriichen die Problema-
tik ist. Versucht man es als Parabel zu deuten,
liesse sich die Szene als eine Entlarvung der
angeblich friedliebenden, “fortschrittlichen”,
aber letztlich doch nicht zu Konzessionen
bereiten Israelis lesen. Oder soll umgekehrt
Sorayas Verhalten die Absurditit gewisser
extremer Restitutionsanspriiche der Palisti-
nenser verdeutlichen?

Vermutlich beabsichtigte die in den
USA ausgebildete, heute in Jordanien leben-
de Annemarie Jacir keine dieser beiden Aus-
sagen. Vielmehr scheint ihr Film den kon-
ventionellen Drehbuchmustern des Ge-
schichtenerzihlens in einem vordergriindig
realistischen Rahmen zu folgen. Gerade die-
se Dramaturgie diirfte der vertrackten pald-
stinensischen Situation jedoch nicht ge-
wachsen sein: Wo uns die politische Alltags-
realitit seit Jahrzehnten eine nur annihernd
befriedigende Lésung verweigert, ldsst sich
auch die indviduelle Filmgeschichte nicht
problemlos zu Ende erzihlen.

SALT OF THIS SEA bleibt vage, nicht
nur im (zum Gliick!) offenen Ende. Wahr-
scheinlich ist dieser Thematik nur mit radika-
leren filmischen Ansitzen zu begegnen, etwa
mit den Mitteln der poetischen Uberhshung,
wie es uns Elia Suleiman in seinem vielfach
ausgezeichneten INTERVENTION DIVINE
vorgefiihrt hat, oder mit absurdem Humor,
wie es Rashid Masharawi in seinem neuen
Film LAILA’ s BIRTHDAY gegliickt ist, auf
den das Schweizer Kinopublikum bislang lei-
der noch warten muss.

Martin Girod

SALT OF THIS SEA (MILH HADBA AL-BAHR)

Regie: Annemarie Jacir; Buch: Annemarie Jacir; Kamera: Be-
noit Chamaillard; Schnitt: Michéle Hubinon; Ausstattung:
Pedro Cagigal; Kostiime: Gabriela Villacis; Musik: Kamran
Rastegar; Ton: Eric Vaucher, Peter Flamman. Darsteller
(Rolle): Suheir Hammad (Soraya), Saleh Bakri (Emad),
Riyad Ideis (Marwan), Sylvia Wetz (Corinne), Shelly Go-
ral (Irit). Produktion: Augustus Film, Clarity, JBA, Lou-
verture Films, Mediapro, Philistine Film, Thelma Film,
Tarantula;Produzent: Jacques Bidou, Marianne Dumoulin.
Palistina, Belgien, Frankreich, Schweiz 2008. Farbe; Dauer:
109 Min. CH-Verleih: trigon-film, Ennetbaden
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NOMAD'S LAND -
SUR LES TRACES DE NICOLAS
BOUVIER

Da kam vor drei Jahren dieser wunder-
lich-schéne Film von Christoph Kiihn ins
Kino: NICOLAS BOUVIER, 22 HOSPITAL
STREET ist sein Titel. Dieser verwebt Texte

- Reisebeschreibungen, Tagebiicher, Briefe

- des 1998 verstorbenen und 1929 geborenen
Genfer Schriftstellers und Fotografen Nico-
las Bouvier mit den poetisch-verspielten Bil-
dern einer vom Regisseur auf dessen Spuren
unternommenen Reise. Kithns Film meidet
jeden Kommentar. Ist keine Biografie, son-
dern eine Anniherung des Regisseurs an das
Denken und Fithlen seines Protagonisten be-
ziehungsweise ein Eindringen und Versin-
ken in dessen Werk: Als «imaginires Portrit»
bezeichnet Margrit Trchler treffend Kithns
Film in einem schliisselreichen Aufsatz im
kiirzlich erschienenen Buch «Kino CH | Ciné-
ma CH»".

Und nun also stellt der Walliser Journa-
list, Schriftsteller, Medienschaffende, Filme-
macher, und - ja auch - Denker und Welten-
bummler Gaél Métroz mit NOMAD’S LAND
seinen ersten langen Kinofilm vor. Sein
Untertitel - SUR LES TRACES DE NICOLAS
BOUVIER - kiindet an, dass auch er sich mit
Leben und Werk des Westschweizer Intel-
lektuellen auseinandersetzt. Ein wenig wun-
dert man sich schon, ob solch thematischer
Doppelspurigkeit. Man geht mit Vorbehalten
ins Kino, aber doch offenen Auges und wird
schnell belehrt, dass wenn zwei das Gleiche
tun, dies nie das Selbe ist.

Obwohl auch Métroz’ Film von Bou-
viers Texten, konkret von dessen «CUsage du
Monde» («Die Erfahrung der Welt») ausgeht,
und er - dhnlich wie Kithn - der Route folgt,
auf welcher Bouvier von 1953 bis 1956 zusam-
men mit dem Maler Thierry Vernet in einem
Fiat Topolino von der Schweiz, via Tiirkei,
Afghanistan nach Indien und Sri Lanka ge-
langte, ist NOMAD’S LAND ganz anders als
NICOLAS BOUVIER, 22 HOSPITAL STREET.
Verliert sich Kiihn im eigentlichen Sinn des
Wortes in Bouviers Werk, bildet dieses bei
Métroz die Ausgangslage fiir des Filmema-
chers eigene Erfahrung des Fremdseins im
Reisen; erst in der Entfernung von Bouvier

1 wn - n%ﬁﬁ.\

und seinem Buch, der Abweichung von der
vorgegebenen Spur, beginnt sich Métroz
Bouviers Philosophie des Reisens zu nihern.
Am Anfang dieser Mise-en-abyme steht die
enttiuschende Erkenntnis, dass manche Orte
- vor allem Tabriz, diese im Iran gelegene
«Stadt aus Tausendundeiner Nacht», welche
Bouvier als magischen Ort der Kiinste be-
schreibt - auf den Filmemacher heute ganz
anders wirken. Der Zahn der Zeit nagte, die
Geschichte hinterliess ihre Spuren: Tabriz
ist heute eine islamische Industriestadt wie
viele andere. Haben sich Bouvier und Vernet
hier monatelang verloren, so ist fiir Métroz
Tabriz kein Ort, an dem er verweilen méchte.
Er schliesst sich opiumrauchenden Noma-
den an, die sich «in Tabriz genauso ungliick-
lich fiihlen wie ich», und verlisst in deren
Gesellschaft die in «L'Usage du Monde» be-
schriebene Route.

In der Folge verliert sich Métroz im
Unterwegs-Sein. Er folgt - meist zu Fuss,
manchmal zu Pferde, Kamel, Dromedar, Yak,
seltener in einem Jeep, einem Bus - jahr-
hundertalten Passagen und abgelegenen
Pfaden. Schliesst sich fiir Wochen und Mo-
naten Nomaden an. Zieht mit Kaschgais
durchs Zagros-Gebirge Richtung Persischer
Golf, verbringt den Winter mit einer Kalash-
Familie im Hindukush. Wie eine Liebe auf
den ersten Blick zieht ihn das einfache, dem
simplen Sein verpflichtete Leben in Bann:
«Zum ersten Mal», schreibt er in sein Jour-
nal, «vergesse ich den Rest der Welt, bin ich
ganz gliicklich.» Doch seine Reise geht wei-
ter. Fiihrt ihn durch den Wakhan-Korridor
nach Afghanistan, zu den Tadschiken und
schliesslich durch die Wiisten Punjabs nach
Indien, wo ihn eine Zigeunerfamilie auf-
nimmt. Dreizehn, statt wie geplant sechs
Monate ist Métroz unterwegs; im Februar
2006 schreibt er: «Falls ich nicht zuriickkeh-
ren sollte, kommt mich nicht suchen, ihr
wiirdet dableiben.» Métroz, der in Lausan-
ne Literatur und Photographie studierte, ist
Autodidakt, was das Filmemachen betrifft.
Man sieht es NOMAD’s LAND bisweilen an;
vor allem die Anfangsszene, in welcher der

Regisseur Nicolas Bouviers Witwe besucht,
wirkt amateurhaft. Doch ist es vielleicht ge-
rade dieser unerschrocken-naive, sehr per-
sénliche Zu- und Umgang mit der Kamera

und der Situation des Filmens, die diesen

kleinen aber bilderprichtigen Film auf sei-
ne Art einmalig, auch einmalig schén macht:

Bilder von nur ganz selten fotografierten

Landschaften ziehen iiber die Leinwand, aber

auch intime Aufnahmen aus dem Alltag von

Menschen, die Vélkern und Ethnien angeho-
ren, von denen hierzulande kaum je die Rede

ist, es sei denn, es herrschen bei oder unter

ihnen Unruhen und Krieg. «Schreibe und be-
schreibe mir, was du erlebst», fordert Elia-
ne Bouvier Métroz wihrend seines Besuches

auf. In ihrer Aufforderung steckt der Auftrag

zu einem Kommentar, der sich als tagebuch-
artige Reflexion tiber den ganzen Film legt.
Es steckt in dieser radikal egozentrierten Art

des Filmemachens der Gestus einer philoso-
phischen “Relecture”, der Aneignung eines

fremden Textes, fremden Gedankengutes,
fremder Erfahrung durchs eigene (gedank-
liche Nach-)Erleben. Es steckt darin auch der
von Alexandre Astruc geprigte Begriff der
«caméra stylo», einer poetischen und per-
sonlichen Art eigenstindigen filmischen Er-
zdhlens, der jeden Vergleich - hier etwa mit

NICOLAS BOUVIER, 22 HOSPITAL STREET —
obsolet macht.

Irene Genhart

*Margrit Tréhler: Ein imagindres Portrit In: A. Boillat, P.
Brunner, B. Fliickiger (Hg.): Kino CH / Cinema CH, Schiiren,
2008, S. 99ff

Regie: Gaél Métroz; Kamera: Gaél Métroz, Séverine Barde;
Schnitt: Jeanetta Ionesco; Musik: Julien Pouget, Ton: Gaél
Métroz, Carlos Ibanez. Produktion: Tipi'mages Productions,
TSR; Produzenten: Francine Lusser, Gérard Monier. Schweiz
2008. Farbe; 90 Min. CH-V: Agora Films, Carouge
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“Mich interessiert der Moment am Abgrund”

Gespridch mit Léa Pool

FLmeuLLerin Sie haben Ende der siebzi-
ger Jahre begonnen, Filme zu machen. Was
hat sich seither fiir Sie als Filmemacherin
verandert?

Lea pooL Insbesondere auf technischer
Ebene hat sich seither viel verindert. Fiir
mein neustes Projekt, UNE BELLE MORT,
drehe ich erstmals auf High Definition
(HD). Meinen letzten Film, MAMAN EST
CHEZ LE COIFFEUR, habe ichnoch auf16
Millimeter gedreht, dann digitalisiert und
auf 35 Millimeter {ibertragen. HD wird aber
immer mehr iiberhandnehmen - und die
Resultate sind wirklich interessant! Auch
der Rhythmus der Filme hat sich sehr ver-
dndert. Ich denke zum Beispiel an STRASS
CAFE von 1979, meinen allerersten eigenen

Film. Er war schon fiir seine Zeit sehr lang-
sam, den Filmen von Marguerite Duras sehr
dhnlich: fixe, extrem lange Einstellungen
mit einer Off-Stimme. So etwas ist heute
praktisch unméglich: Niemand wiirde

das mehr anschauen - vor allem kein jiin-
geres Publikum. Wenn man einen Film

von kiinstlerischem Interesse machen
méchte, der aber trotzdem sein Publikum
findet, dann ist es unmdglich, Filme mit
einem solchen Tempo zu machen. In die-
ser Hinsicht sind meine Filme “alt” gewor-
den - nicht der Inhalt, sondern die Form, in
der die Dinge erzihlt werden. Ausserdem
wiirde ich heute vermutlich auch kein

Geld finden fiir Projekte, wie ich sie da-
mals realisierte. Insbesondere jetzt, und
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mit Téléfilm Canada als Hauptgeldgeberin,
steht die Rentabilitdt an erster Stelle. Der
kiinstlerische Wert wird héchstens mit vier-
zig Prozent bewertet. Hat man also viel-
leicht ein geniales Drehbuch und erhilt da-
fiir annihernd vierzig Prozentpunkte, be-
kommt aber nur zwei Prozentpunkte fiir die
Einschitzung der Publikumstrichtigkeit
des Werks, hat man schlechtere Karten als
ein anderes Projekt, das zwar nur mit zwan-
zig Prozent fiir den kiinstlerischen Wert,
dafiir aber mit vierzig Prozent beziiglich
Erfolg an der Kinokasse eingeschitzt wird.

FiLmBULLETIN Sie haben Marguerite
Duras genannt, aber auch Jean-Luc Godard
zitieren Sie in Thren Filmen. Was bedeuten
Thnen diese Autoren?

Lea pooL Als ich Filme von Godard
oder Duras oder auch Tarkowskij gesehen
habe, war das ein Aha-Erlebnis. Filme,
die mit den Erzdhlgewohnheiten brechen,
die eine poetische Dimension haben.

Eine Geschichte, die nicht linear verliuft,
sondern eher in Spiralen. Zu Beginn mei-
ner Karriere lag meine Begabung sicher
nicht im Geschichtenerzihlen. Musik, die
Poesie, das Bild standen mir viel niher als
die Erzihlung. Eine Geschichte von A bis Z
zu erzihlen, interessierte mich nicht. Wenn
sich aus einer Collage der vorher genann-
ten Komponenten am Schluss eine Story
ergab, war das okay - aber nicht eigent-
lich beabsichtigt. Diesbeziiglich habe ich
mich verdndert: Ich méchte vermehrt mit
dem Publikum in einen Dialog treten. Als
ich jung war, stand der Zuschauer ausser-
halb meines Bewusstseins. Ich erinnere
mich an die erste Vorfithrung von STRASS
CAFE, als die Hilfte des Publikums wih-
rend der Vorfithrung den Saal verliess. Erst
in diesem Moment wurde mir bewusst,
dass man den Film zwar fiir andere mach-
te, diese aber nicht unbedingt zu folgen be-
reit sind ... Immerhin gab es auch welche,
die mir treu blieben. Gleich zu Beginn ha-
beich also Zuschauer verloren - aber auch
welche gewonnen. Und diese Polarisierung
des Publikums ist wihrend meines ganzen
Schaffens geblieben. Einen Wechsel gab es
mit den beiden Filmen, die ich auf Englisch
gedreht habe - LOST & DELIRIOUS (2001)
und THE BLUE BUTTERFLY (2004) - und die
an mich herangetragen wurden. Zu jener
Zeit hatte ich ein kleines Midchen adop-
tiert, und es blieb mir wenig Zeit fiir eige-
ne Projekte. Beide Titel waren klar kommer-
ziellere Filme als alles, was ich bisher ge-
macht hatte - mit einem unvergleichlich
grosseren Budget. Auf jeden Fall habe ich
da gemerkt, dass es mir Spass macht, zu
einem grosseren Publikum zu sprechen -

1 bei den Dreharbeiten

ZUTHE BLUE BUTTERFLY

2 bei den Dreharbeiten

ZU MOUVEMENTS DU DESIR

THE BLUE BUTTERFLY wurde in rund vier-
zig Lander verkauft. Es wurde mir bewusst,
dass - auch wenn es vielleicht nicht der
Film ist, den ich mit meinem Herzblut ge-
zeichnet habe - es doch ein recht grosses
Publikum gibt, das genau diesen Film liebt.

FiLmeuLLenin In vielen Threr Filme set-
zen Sie Montreal und Québec in Szene. Was
fasziniert Sie an diesen Stidten?

LEa pooL Eine fremde Stadt, ein frem-
des Land nimmt man ganz anders wahr
als jemand, der dort aufgewachsen ist.
Niemand hatte die Stadt Montreal vorher so
gefilmt, wieich es tat - ganz einfach, weil
ich einen neuen Blick auf die Stadt hatte.
Fiir mich wirkte sie wie eine bombardierte
Stadt - mit grossen Lchern und immen-
sen leerstehenden Fabriken mit zerbroche-
nen Fenstern. Und dann diese Weite der
Landschaft, wihrend in der Schweiz
immer alles sehr klein ist. Mein Blick war
eingenommen von dieser Stadt und dieser
Landschaft. Andersrum kommt mir jetzt
auch schon wieder vieles fremd vor in der
Schweiz, und wenn ich dort einen Film dre-
hen wiirde, wiirde ich sie wohl auch anders
wahrnehmen als die Menschen, die immer
hier gelebt haben.

FLmeuLLern Wie wichtig ist die
Realitit Thres eigenen Lebens als Anstoss
fiir Ihre Filme?

Léa pooL Ich muss in meinen Filmen
das Leben sich spiegeln lassen - sei es
mein eigenes oder das von Menschen um
mich herum. Bei meinem neusten Werk,
UNE BELLE MORT, denke ich an einen
engen Freund, Georges Dufaux, der lange
Zeit mein Kameramann war und im letzten
November an Parkinson gestorben ist. Er,
seine Krankheit, die ich von nah miterlebt
habe, haben sich tief eingepragt. Oder auch
an meine Mutter, die nun achtzig ist, und
bei der ich mich frage, was sie am Ende ih-
res Lebens erwarten wird. Der Filmemacher
wie alle Kiinstler “nihrt” sich von dem,
was ihn umgibt, das ist seine Quelle fiir
die Inspiration. Meine ersten Filme waren
klar autobiografisch - weil es in jener Zeit
schlicht das war, was mich beschiftigte.
Ich empfinde das im Nachhinein als eine
Art Therapie, einen Dialog zwischen dem
Film und mir. Es war wie ein Spiegel, der
es mir erlaubte, einen Schritt weiterzu-
gehen. Wenn man meine Filme von STRASS
CAFE bis heute ansieht, sieht man klar eine
Entwicklung: eine Léa Pool, die sich zuneh-
mend 6ffnet - wenn auch vielleicht andere
Seiten von ihr verdeckt werden.

FiLmeuLLeTin Thre Filme haben als
Angelpunkt oft eine Begegnung, die ein
oder mehrere Leben veridndert ...

3 Valérie Kaprisky
in MOUVEMENTS DU DESIR

Léa pooL Der Stillstand interessiert
mich nicht - dafiir umso mehr die Bewe-
gung und der Wille, unsere Welt, unser
Verhalten zu verindern, sich weiterzuent-
wickeln. Stillstand ist grundsitzlich ja
auch nicht sehr filmisch. Mich interes-
siert der Moment am Abgrund - da, wo je-
mand ganz nah dran ist abzustiirzen und
sich zwischen Leben und Tod entscheiden
muss. Es sind Momente, die alle irgend-
wann durchleben - es sind Augenblicke der
Zerbrechlichkeit, der Bewusstwerdung, die
aber auch die Méglichkeit beinhalten wei-
terzukommen. Oft kommt die Wende durch
puren Zufall - es gibt nur den einen einzi-
gen Moment, um die Gelegenheit zu pa-
cken, eine Entscheidung zu treffen, eine
Herausforderung anzunehmen. So erging
es auch mir, als ich mich entschloss, von
Genf nach Kanada auszuwandern.

FILMBULLETIN Sie thematisieren in vie-
len Threr Filme homosexuelle oder bisexuel-
le Beziehungen - auch bereits zu einer Zeit,
als dies alles andere als selbstverstindlich
war. Wie wurde das aufgenommen?

LEA PoOL Bel ANNE TRISTER, der eine
sehr vorsichtige Anndherung an das Thema
weibliche Homosexualitit macht, iiber-
wogen die positiven Reaktionen: Gerade
von Frauenseite war man gliicklich iiber
einen solchen Film, der sich in subtiler
Weise mit der Beziehung zwischen zwei
Frauen auseinandersetzte. So etwas gab
es damals schlicht noch nicht. Ahnlich in
A CORPS PERDU, wo die Beziehung zwi-
schen zwei Mannern auf gleicher H6he mit
der Beziehung zwischen Mann und Frau
steht. Vor allem wollte ich damit zeigen,
dass das Spektrum der Sexualitdt sehr breit
ist. Zu Beginn gab es nur Heterosexualitit,
dann gab es die Homosexuellen und die
Heterosexuellen - dabei gibt es eine ganze
Bandbreite von méglichen Sexualititen;
die Uberginge sind fliessend - auch der
Wechsel vom einen zum anderen. Das
Leben ist alles andere als schubladisierbar

- auch wenn die Gesellschaft das gerne so
haben méchte.

FILMBULLETIN Zu Beginnvon LA FEMME
DE U'HOTEL zitieren Sie den franzdsischen
Dichter René Char: «Les yeux seuls sont
encore capables de pousser un cri.» Was be-
deutet dieses Zitat fiir Sie?

LEa pooL Es heisst fiir mich, vor allem
in Bezug auf die Darsteller/inen, dass wenn
ich bis zu ihrem Herz, bis in ihr Innerstes
vordringen kann, es keinen Dialog mehr
braucht, keine Worte. Die Augen sind das
Expressivste an einer Darstellerin, einem
Darsteller, das Erste, das ich anschaue und
mich frage: Was passiert in ihren Augen,
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1 bei den Dreharbeiten 3 bei den Dreharbeiten 5 Léa Pool mit Gabriel Arcand
ZU LOST AND DELIRIOUS ZU MAMAN EST CHEZ bei den Dreharbeiten
LE COIFFEUR ZU MAMAN EST CHEZ

2 Louise Marleau

LE COIFFEUR

in LA FEMME DE UHOTEL 4 Marianne Fortier in MAMAN

EST CHEZ LE COIFFEUR

in ihrem Blick. Man kénnte in irgendeinem
Film den Ton wegnehmen, und ich kénnte
aufgrund der Augen der Darstellerin, des
Darstellers sagen, ob es gut gespielt ist
oder nicht. Das war es auch, was ichin La
FEMME DE UHOTEL umzusetzen suchte -
ein Film, der praktisch ohne Dialoge aus-
kommt. Die Protagonistin kommuniziert
fast nur iiber ihren Blick: Nur iiber ihre
Augen sind ihr Schmerz, ihre Bedriickung
erkennbar ... Ausschlaggebend fiir jenes
Zitat war aber auch, dass fiir mich haufig
ein Gedicht am Anfang eines Filmprojekts
steht - und fiir jenen Film war es die Poesie
von René Char, bei dem ich mich auf diese
Weise dafiir bedanken wollte.

FmeuLLenin Wie verliuft die
Zusammenarbeit zwischen Thnen und
der Person hinter der Kamera?

LEa pooL Esist eine sehr enge
Zusammenarbeit - weshalb ich auch oft mit
denselben Personen arbeite: Fiir UNE BELLE
MORT ist es zum Beispiel der Québecois
Pierre Mignot, mit dem ich schon ANNE
TRISTER, A CORPS PERDU, RISPONDETE-
MIoder MOUVEMENTS DU DESIR gedreht
habe. Ein anderer Kameramann, mit dem
ich sehr viele Filme gedreht habe, ist der
aus der Schweiz stammende, nun verstorbe-
ne Georges Dufaux. Mit ihm zusammen
entstanden unter anderem LA FEMME DE
L’HOTEL, LA DEMOISELLE SAUVAGE oder
auch GABRIELLE ROY. Thm wird mein
neuster Film gewidmet sein.

Im Allgemeinen entwickle ich in einer
ersten Phase das Storyboard allein. Ich bin
meinen Mitarbeitern also eine Nasenlinge
voraus, um ihnen so etwas wie eine Vor-
stellung des Films meinerseits geben zu
konnen. Dann bringen sie ihre Ideen ein -
und so kreiert man dann das Universum zu
zweit. Ich bin ihren Vorschlidgen gegeniiber
sehr offen: Sie schlagen mir eine Palette an
Méglichkeiten und Farben vor, aus denen
ich dann auswihlen kann. Dazu aber muss
ich bereits eine Vision haben, um zu wis-
sen, was ich auswihlen will. Sonstist es
am Schluss nicht mehr mein Film: Als
Regisseurin ist man mit den Darstellern
beschiftigt und kann sich kaum um die
Einstellungen kiimmern. Je besser also die
Vorbereitung ist, desto mehr kann man
dem Kameramann vertrauen und ihm freie
Hand lassen. Dabei mit Leuten zu arbeiten,
die man bereits kennt, ist ein grosser Vorteil

- weil sie genau wissen, was man mag und
was nicht. Das heisst aber nicht, dassich
auf dem Set jeweils nicht die Monitore
anschaue und Einstellungen mitunter
verwerfe.

FumsuLLenin Die Musik spielt eine
wichtige Rolle in Ihren Filmen. Wie fiigt sie
sich zum Bild?

LéapooL Das ist unterschiedlich.
Manchmal gibt es Stiicke, die im Voraus
feststehen - wie im Fall des Films, den
ich jetzt gerade drehe, fiir den die Musik
von Bach prigend ist. Ahnlich wie bei
ANNE TRISTER, fiir den das Lied «Je
técris de la main gauche» von Danielle
Messia schon vor Drehbeginn feststand, ja
eigentlicher Teil des Drehbuchs war. Wie
Almodévar, der die Musik in seinem Film
verwendet, die er wihrend des Schreibens
hérte, verwende auch ich die Musik, die
mich beim Schreiben inspirierte. Sie
gibt mir eine Vorstellung vom Rhythmus,
von den Emotionen, die ich suche. Die
Musikauswahl bei meinen Filmen ist eine
Art Partitur zur Partitur. Wie zwei Melodien,
die sich iibereinanderlegen: die musikali-
sche und diejenige des Films - wobei die
Musik nicht nur etwas unterstreichen, son-
dern die Perspektive akzentuieren soll. Es
gibt natiirlich auch oft Originalmusik in
meinen Filmen, so etwa fiir MAMAN EST
CHEZ LE COIFFEUR. Dabei gebe ich den
Komponisten die Musik an, die ich mag,
oder auch die Instrumente. Fiir MAMAN
EST CHEZ LE COIFFEUR war das etwa
Klavier oder Violoncello - und ich wollte
eine Musik mit einer klassischen Textur.
Der Film spielt in den sechziger Jahren, und
es gibt viel Musik aus dieser Zeit. Die cher
Klassische Musik sollte ein Gegengewicht
geben und dem Ganzen Halt verleihen.

rLmeuLLeTiv Wie gehen Sie
beim Casting vor?

LeapooL In der Regel sind es
Begegnungen, ein iiberzeugender Auf-
tritt, welcher der Figur entspricht, die
ichim Kopf habe. Ebenso die interperso-
nelle Beziehung: Gibt es eine gute
Kommunikation? Versteht man sich? In ers-
ter Linie ist es aber die Performance einer
Szene beim eigentlichen Casting: Acht
Akteurinnen sagen den Text - er tént immer
falsch, und man beginnt, an der Qualitit
des Dialogs zu zweifeln, bis dann vielleicht
die neunte Schauspielerin die Worte so sagt,
wie man es im Kopf hatte. Auch wenn alle
sicher gut sind, vermag doch nur eine den
Ton zu treffen.

FiLmsuLLETIN In einem Riickblick auf
Thr bisheriges Schaffen konstatierten Sie,
dass Ihre Filme zu Beginn «implodierten»,
wihrend Sie nun eher «explodieren».

Was meinten Sie damit?

LeapooL Nun, Sie «explodieren» nicht
sehr laut, das muss man unbedingt dazu
sagen. Aber es ist tatsichlich so, dass die
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frithesten Filme so waren wie ich selbst:
sehr auf mein Inneres ausgerichtet, ein
bisschen autistisch, wenn man so will,
ohne Ausrichtung auf ein Gegeniiber. Eine
sehr reiche, differenzierte Innenwelt, aber
kaum Verankerungen, was den Alltag be-
trifft, das Leben rundherum. Im Lauf mei-
ner Entwicklung und meines Schaffens gab
es eine Offnung zu den anderen hin, die
Méglichkeit, Beziehungen aufzubauen. In
meinem ersten Werk etwa, STRASS CAFE,
gibt es keine Begegnung. Er ist immer
draussen, sie immer zu Hause. Sie spre-
chen iiber ihre Liebe, beriihren sich aber
nie. Auchin LA FEMME DE UHOTEL sind es
drei Personen, die durch die Stadt streifen,
die sich annihern, um sich wieder aus den
Augen zu verlieren. Es gibt keinen kérper-
lichen Kontakt, es gibt keinen Alltag; Essen
existiert nicht. Alles ist in der Schwebe. Erst
in ANNE TRISTER spinnt sich mit der Figur
des kleinen Médchens so etwas wie eine
Bindung zwischen den Menschen an, be-
ginnt so etwas wie eine Verankerung in der
Wirklichkeit. Man isst einmal sogar eine
Pizza - das war immerhin schon etwas!
Auch wenn immer noch alles ungewiss ist,
unentschieden. Im weiteren Verlauf fanden
die Filme zunehmend einen Halt, setzten
Wurzeln in der Realitit - auch wenn es sich
immer noch um eine poetische Realitit
handelte. Ich mache keine realistischen
Filme, oder nur am Rand. «Explodieren» ist
deshalb ein viel zu starker Begriff fiir mei-
ne Filme - aber sie sind mehr auf Dialog mit
den Menschen aus, und deshalb treten auch
die Menschen vermehrt in Dialog mit mei-
nen Filmen. Kommt noch dazu, dass wenn
man Kinder hat, wie ich nun meine drei-
zehnjihrige Tochter, diese einen tagtig-
lich zwingen, im Hier und Jetzt zu leben, in
einer physischen Realitit, in der man Dinge
beriihren kann. Auch das hat zu meiner
Offnung auf die anderen hin beigetragen.
THE BLUE BUTTERFLY etwa habe ich fiir
meine Tochter gemacht. Es ist ein eigent-
licher «Familienfilm». Auch das - einen
Film fiir jemand anderen zu machen, fiir
meine Tochter, die ihn mégen und stolz auf
ihre Mutter sein wird - ist eine durchaus
giiltige Motivation finde ich heute, wenn
auch nicht auf einer kiinstlerischen Ebene,
so doch in persénlicher Hinsicht - ebenso
giiltig, wie einen Film zu machen iiber eine
ganz personliche Thematik wie in meinen
Anfingen.

Das Gesprich mit Léa Pool
fithrte Doris Senn
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Fabel fiir die Alleswisser

Plidoyer fiir eine Mobilisierung des Filmwaldes, aufgezeichnet auf dem Jagdsitz

meines Ateliers vor dem ziircher Giiterbahnhof

Es spukt im schweizer Filmwald, ein Gespenst geht um-
her, hére ich durchs Gedst munkeln. Sind es bloss der Niklaus
und sein Schmutzli, die uns wieder einmal mehr Ruten statt
Niisse und Lebkuchen ins Hiuschen geworfen haben? Wo ver-
stecken sie sich gerade, wer hat sie zuletzt gesehen? - Nein,
hier geistert es nicht, wir selber haben uns ver-
irrt im Dickicht der Lebkuchen-Rezepte und Ver-
ordnungen, sehen Gespenster, sind verdngstigt
und unsicher; dem schweizer Filmwald droht die
Giftzwerg-Epidemie. Wie kénnen wir uns davor
retten? Als erste kurzfristige Massnahme schla-
ge ich vor, wir Filmkliuse, Gartenzwerge und
Hirschkiihe, kurz all die Kreaturen, die in die-
sem Wald herumstreunen, wir schiitteln uns mal
kriftig durch und streifen die klebrigen Blitter
des vorletzten Winters ab. Ganz unter dem Motto: «Im Winter,
als der 44. Prisident von Amerika gewihlt wurde, ging auch
ein Ruck durch den schweizer Filmwald: Viele diirre Aste fie-
len herunter, und der nichste Lenz erblithte in einem lichteren
Wald.» Bevor ich meinen Vorschlag zur Mobilisierung vorstelle,
mochte ich mich kurz vorstellen.

Seit den achtziger Jahren durchstreife ich die Biche und
die Lichtungen der Filmwald-Zone, zuerst als Greenhorn, dann
als Maverick oder Lonely Wolf - je nach Lesart der Sternli-Geber.
Aus dem Nadelwald mit wenig Neuwuchs hérte ich damals den
Tanner-Bir knurren: «Es treibt sich zu viel junges Gartengemii-
se herum, das Boot ist voll» - er brauchte natiirlich anstindi-
gere Worte — «Wir miissen einen Artenschutz fiir die eingeses-
senen Gartenzwerge einfiihren, es gibt zu viele Waldschulen.»
Es klang nicht sehr einladend fiir einen wie mich, der als Bub
die Fliisse der Rocky Mountains und die Steppen der Tundra
in sich aufsog; zuerst tiber den Schwarzweiss-Fernseher seiner
Grossmutter, spiter die Schule schwinzend im Versteck der
luzerner Lichtspielhduser, wo er neben den Schinken und Wes-
tern das visionire Kino von ANDREJ RUBLJOW bis zu ZABRIS-
KIE POINT entdecken durfte.

Als ich nach meinen ersten Fingeriibungen stolz den Weg
ins Lebkuchen-Amt unter die Fiisse nahm, fliisterte mir einer
der Gartenzwerge des damaligen Lebkuchen-Ausschusses viter-
lich eine Mahnung ins Ohr, die noch heute en vogue ist: «Pro-
fessionell wollen wir sein und keine Hinterwildler.» Waren

“meine” Schweizer, die ich damals entdeckte, keine “Hinter-
wildler”? Robert Walser, Irene Schweizer, Roman Signer? Ich
verzog mich ins Iglu und verdaute das schonungslose Urteil
iiber die eingereichte Moos-Collage. Erstmal drehte ich trotzig
ein paar Leerkurven ums Lebkuchenhaus. Im Laufe der vielen
Winter gab ich mir immer wieder Miihe, erinnerte mich an ver-
lernte Schultugenden, und es gelang mir, in den einen oder an-
deren Kuchen reinzubeissen, ohne wirklich satt zu werden.

Vor zwei Jahren begegnete ich einer als Katze verkleideten
K6nigin mit Wurzeln im Mittelmeer und Wohnsitz am Atlantik.
Ich entfiihrte sie zuriick in unseren Filmwald, und gemeinsam

legten wir los, unsere Ideen und Talente in einem fruchtbaren
Anwesen zu kultivieren. Noch ein kleiner Fleck fiir die Wald-
genossen, aber schon ein richtiger Acker fiir den Innerwildler
und die Kosmopolitin. Da, sie ruft mir schon zu: «Jigersmann,
schreib nicht nur iiber die Lebkuchen und den Filmwald, den
du zwar kennst wie deine Hosentasche, aber die
Welt ist doch viel weitldufiger. Erzihle ihnen
von unseren Abenteuern und Geschichten, mit
denen wir iiber die Meere segeln wollen.» Ich
antworte ihr: «Stimmt, meine K6nigin. Meinst
du, die Waldgenossen lassen sich beeindrucken
von einem, der vom Jagdsitz herunterfabelt?
Ich komme gleich zum Punkt, dann werde ich
endlich das Saatbeet vorbereiten, denn die Zug-
vogel kommen schon bald wieder zuriick.» Da
nimmt sie mich fest an der Hand und lacht mir zu.

Inzwischen schoss im gschtriippigen Tannenwald mit
den knorrigen Stimmen auch an vielen anderen Ecken Neu-
wuchs aus dem Boden. Von weitem lassen sich sogar einzelne
Laubbiume erkennen; es beginnt immer mehr zu griinen, so
dass die birbeissigen Stimmen rufen: «Man sieht vor lauter
Blittern den Wald nicht mehr!» Ich rufe (frei nach Macbeth)
zuriick: «Unsere Not wird erst besiegt, wenn der grosse Film-
wald eigenstindig den Berg - seis die Dent Blanche, die Rigi
oder den Monte Verita - emporsteigt.»

Damit uns dieses grosse Vorhaben gelingen kann, hier
endlich mein Mobilisierungvorschlag: Ich lade euch alle ein,
die Filmzwerge, die grantigen Altbdume und den geschniegel-
ten Jungwuchs; packt eure sieben Sachen, setzt euch in Bewe-
gung und besetzt zusammen mit uns den ausrangierten zir-
cher Giiterbahnhof, wo wir genug Platz finden werden fiir alle
Ruten, Niisse und Lebkuchen, wo sich jede und jeder ausbrei-
ten kann und trotzdem immer den Nachbarn und die Nachba-
rin im Augenwinkel behilt. Fast so wie es uns die d4nischen
Zentauren in ihrer alten Kaserne bei Kopenhagen seit vie-
len Lenzen vorleben, wollen wir uns unter den Sheddichern
und zwischen den Geleisen fiir den Sturm auf den Berg riis-
ten, wo wir fiir immer und ewig unsere Not ablegen und freie
Sicht aufs Mittelmeer geniessen werden. - Dies liegt mir aus
drei weiteren Griinden am Herzen: Der auf demselben Areal
geplante Polizeibunker wird an einen weniger heimeligen Ort
ausweichen; der Filmwald kommt direkt vor unsere Haustiir zu
liegen, und zu guter Letzt: kein Gartenzwerg wird mehr allein
sein im dunklen Filmwald mit dem gfiirchigen Gespenst.

.

Thomas Imbach

Thomas Imbach, Regisseur und Produzent, wohnt und arbeitet beim alten Giiterbahnhof
in Ziirich. Zusammen mit Andrea Staka hat er vor einem Jahr die Produktionsfirma
Okofilm Productions gegriindet.
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AVEC
ADELAIDE LEROUX MADELEINE BUDD  KACEY MOTTET KLEIN

SCENARIO URSULA MEIER, ANTOINE JACCOUD, RAPHAELLE VALBRUNE EN COLLABORATION AVEC GILLES TAURAND ET OLIVIER LORELLE - IMAGE AGNES GODARD A.F.C. - PREMIER ASSISTANT REALISATION MATHIEU SCHIFFMAN -
MONTAGE SUSANA ROSSBERG - SON LUC YERSIN - MONTAGE SON ETIENNE CURCHOD - MIXAGE FRANCO PISCOPO - COSTUMES ANNA VAN BREE - DECORS IVAN NICLASS - CONSEILLER ARTISTIQUE PHILIPPE CARRAZ -
DIRECTEUR DE PRODUCTION THOMAS ALFANDARI - PRODUCTEURS ELENA TATTI ET THIERRY SPICHER, DENIS FREYD, DENIS DELCAMPE - PRODUCTRICES ASSOCIEES ARLETTE ZYLBERBERG, ISABELLE TRUC.
UNE COPRODUCTION BOX PRODUCTIONS, ARCHIPEL 36, NEED PRODUCTIONS, AVEC FRANCE 3 CINEMA, LA TELEVISION SUISSE ROMANDE - SRG SSR IDEE SUISSE, LA RTBF (TELEVISION BELGE). AVEC LE SOUTIEN DE EURIMAGES, AVEC LA PARTICIPATION DE L'OFFICE FEDERAL DE LA CULTURE (OFI) SUISSE, DU CENTRE
NATIONAL DE LA CINEMATOGRAPHIE, DU CENTRE DU CINEMA ET DE L'AUDIOVISUEL DE LA COMMUNAUTE FRANGAISE DE BELGIQUE ET DES TELEDIFFUSEURS WALLONS, DE CANAL+ , DE CINECINEMA, DU FONDS REGIO FILMS, DE REGIO DISTRIB, DU FONDS CULTUREL DE SUISSIMAGE, DE LA VILLE DE GENEVE ~
DEPARTEMENT DE LA CULTURE, DE LA FONDATION VAUDOISE POUR LE CINEMA, DU POLE IMAGE LIEGE, DE WALLIMAGE, DE PROMIMAGE, DE LA REGION WALLONE, DU TAX SHELTER DU GOUVERNEMENT FEDERAL DE BELGIQUE, EN PARTENARIAT AVEC LA RADIO SUISSE ROMANCE - ESPACE 2, EN ASSOCIATION AVEC
CINEMAGE 2 ET SOFICINEMA 3, AVEC LE SOUTIEN DU PROGRAMME MEDIA 121 AUDIOVISUEL, AVEC L'AIDE A L'ECRITURE CENTRE IMAGES, UN SCENARIO SOUTENU PAR L'ASSOCIATION BEAUMARCHAIS — SACD ET UNE BOURSE DE LA SOCIETE SUISSE DES AUTEURS (SSA). DISTRIBUE PAR FILMCOOPI

www.filmcoopi.ch AB 19 FEBRUAR IM KINO
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Film Festival Locarno
Compétition Cinéastes du présent

Léopard d’Or

Grosserfolg in der Romandie!
Ab 12.Marz auch in der
Deutschschweiz im Kino zu sehen.
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