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Kurz belichtet

hesse-rabinovitch

kunst + kamera:

isa hesse-rabinovitch

Am 1. Dezember eréffnet die Zen-
tralbibliothek Ziirich im Katalogsaal eine
Ausstellung zu Leben und Werk von
Isa Hesse-Rabinovitch, einer der vielfil-
tigsten und eigenwilligsten Schwei-
zer Kiinstlerinnen der zweiten Half-
te des zwanzigsten Jahrhunderts. Sie
kam als Tochter des aus Russland im-
migrierten expressionistischen Kiinst-
lers Gregor Rabinovitch und der eben-
falls kiinstlerisch titigen Stefanie von
Bach am 19. Dezember 1917 in Ziirich
zur Welt, gestorben ist sie am 14. Au-
gust 2003 in Kiisnacht. Bekannt ist sie
vor allem als Filmemacherin: In den
siebziger Jahren, den Aufbruchjahren
des neuen Schweizer Films, war sie, die
mit fiinfzig Jahren erst zu filmen be-
gann, an vorderster Front dabei, nicht
zuletzt mit ihrem Engagement fiir den
Film von Frauen. Es fehlte ihr nicht an
Kampfgeist. Selbst in ihrer jungen.Ehe
mit Heiner Hesse, dem Sohn von Her-
mann Hesse, mit drei kleinen Kindern,
hat sie tatkriftig zum Familieneinkom-
men beigetragen: In den ersten Jahren
arbeitete sie als Illustratorin unter an-
derem fiir die neugegriindete Frauen-
zeitschrift «Annabelle», spiter reiste
sie als Reporterin und Fotografin et-
wa fiir den «Tages-Anzeiger» und die
«Swissair-Gazette» rund um die Welt,
was ihrem ausgeprigten Drang nach
Unabhingigkeit entsprach.

Vor fiinf Jahren gelang Isa Hesse-
Rabinovitchs Nachlass zusammen mit
denjenigen ihrer Eltern als Schenkung
in den Besitz der Zentralbibliothek Zii-
rich. In der Ausstellung wird entlang
ihrem Leben als Kiinstlerin in der Of-
fentlichkeit ihr vielseitiges Schaffen
prisentiert. Neben zahlreichen Doku-
menten zu ihrem filmischen Werk wird
auch ihr weniger bekanntes Schaffen
als Hlustratorin und Fotografin sowie
ihre Texte - vor allem in jungen Jah-

Sakari Kuosmanen
und Kati Outinen in JUHA
Regie: Aki Kaurismaki

ren hat sie dadaistisch anmutende Ge-
dichte geschrieben - présentiert.

Die Ausstellung wird von einer
kleinen Vortragsreihe begleitet, in der
am 13. Januar 2011 Ursula Ganz-Blittler
iiber Isa Hesse-Rabinovitch als «Frau
mit Filmkamera» spricht. Am 1. Marz
hilt Anka Schmid einen Vortrag mit
dem Titel «Inspirationen des Lebens.
Eine Anniherung in Biographie und
Werk», und am 22. Mirz ist Annelies Ur-
sin mit dem Vortrag «Ungezihmte Ta-
lente. Arbeiten ohne Filmkamera» zu
horen.

Im Filmpodium Ziirich sind im De-
zember die beiden langen Filme SIRE-
NEN-EILAND (1981) und GEISTER UND
GASTE - IN MEMORIAM GRAND HO-
TEL BRISSAGO (1989) von Isa Hesse-
Rabinovitch zu sehen, begleitet von
einer Reihe ihrer kurzen bis mittellan-
gen Filme wie SCHLANGENZAUBER,
JULIE FROM OHIO, SPIEGELEI und
NOTIZEN UBER ANNEMIE FONTANA.
Und selbstverstindlich wird auch Anka
Schmids Portridt 1SA HESSE-RABINO-
VITCH - DAS GROSSE SPIEL FILM von
2009 zu sehen sein, das inzwischen
auch auf DVD, angereichert mit einer
Reihe von Kurzfilmen von Isa Hesse-
Rabinovitch, erschienen ist.

www.zb.uzh.ch, www.filmpodium.ch

Piano-Pam!

Der Schlusstag von «Piano-Pam»,
ein «Festival fiir neue Klaviermusik»
im Qbus in Uster (19.-21. November)
kann auch “reine” Cineasten begei-
stern: als Sonntagsmatineefilm (11 Uhr)
ist PIANOMANIA von Robert Cibis und
Liliane Franck, die herausragende Do-
kumentation iiber den Klavierstimmer
Stefan Kniipfer, zu sehen. Am Abend
(20.15 Uhr) begleitet der Pianist Kon-
rad Weiss JUHA, Aki Kaurismikis wun-
dervolle Hommage in Schwarzweiss an
das Stummfilmkino. Vorgingig sind
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William Shimell und Juliette
Binoche in COPIE CONFORME
Regie: Abbas Kiarostami

international renommierte Pianisten
aus dem Grenzbereich von Neuer Mu-
sik, Klassik, Jazz und improvisierter
Musik zu héren und zu sehen: am Frei-
tag das Mondrian Ensemble mit Tamriko
Kordzaia und ab 22 Uhr Aki Takase und
der Schlagzeuger Lukas Niggli im Duo;
am Samstag Dominik Blum mit einem
Nonstop-Rezital unter dem Titel «Klas-
siker» (20.30 Uhr) und ab 22 Uhr Irene
Schweizer solo.

www.qtopia.ch, www.pam.nu

Abbas Kiarostami

«Auf unaufgeregte, gelassene, ja
oft sogar heitere Weise ercrtert das
Kino von Abbas Kiarostami existen-
zielle Fragen mit der Beildufigkeit
einer Taxifahrt, eines Brotkaufs, eines
Spazierganges durch einen Oliven-
hain. Abbas Kiarostami macht grosses
Kino, das uns seine Grosse nicht auf-
dringt.» (Anke Leweke in der Novem-
ber-Programmzeitschrift von Stadt-
kino Basel beziehungsweise Filmpo-
dium Ziirich). Im November startet
COPIE CONFORME, der jiingste Film
von Abbas Kiarostami, in den Schwei-
zer Kinos. Anlisslich dieser Premie-
re ist dank der Kooperation von Stadt-
kino und Filmpodium in Basel und Zii-
rich ein Grossteil des Werks des Iraners
zu sehen, etwa WO IST DAS HAUS DES
FREUNDES?, mit dem Kiarostami hier-
zulande bekannt wurde, und LE coOT
DE LA CERISE - ein Mann auf der Su-
che nach seinem Totengriber. Immer
wieder verkniipft Kiarostami seine Ge-
schichten mit Reflexionen iiber das
Filmemachen: etwa in UND DAS LE-
BEN GEHT WEITER, wo ein Filmema-
cher auf der Suche nach dem Hauptdar-
steller seines vorherigen Films ein von
einer Erdbebenkatastrophe betroffenes
Gebiet durchforscht; in cLOSE-UP, wo
ein Arbeitsloser sich bei einer wohlha-
benden Familie als Filmregisseur Moh-

THE SOUND OF INSECTS
Regie: Peter Liechti

sen Makhmalbaf einnistet - ein Spiel
um Realitdt und Fikion mit den realen
Protagonisten; oder auch im humor-
vollen Film-im-Film-Drama AU TRA-
VERS DES OLIVIERS. Filme wie SHIRIN
- eine «Hommage an die Frauen, das Pu-
blikum, das Kino» - und FIVE DEDI-
CATED TO 0ZU - die Kamera beobach-
tet starr Details wie ein Stiick Treib-
holz, Enten, Hunde, die Oberfliche
eines Teichs in der Nacht - sind in ihrer
formalen Strenge poetische Verdich-
tungen. Schén auch, dass mit einer An-
zahl von Kurzfilmen, die sich alle um
die Welt der Kinder drehen, in diesem
Rahmen ein Teil des Frithwerks von
Kiarostami gezeigt werden kann.
Abbas Kiarostami wird am Sonn-
tag, dem 14. November, um 20 Uhr, im
Stadtkino Basel und am Montag, dem
15. November, um 12 Uhr, im Filmpo-
dium Ziirich fiir ein lingeres Autoren-
gesprich zu Gast sein. Nicht verpassen!

www.stadtkino.ch, www.filmpodium.ch

Peter Liechti

«Mit spielerischer Leichtigkeit
und hartnickiger, konsequenter Ar-
beit folgt der Filmemacher Peter Liech-
ti eigensinnig seinen kiinstlerischen
Intentionen und setzt sie kompromiss-
los um.» Der 1951 in St. Gallen gebore-
ne Kiinstler - «Dokumentarist und Er-
zihler zugleich» - ist am 6. November
mit dem Kulturpreis der Stadt St. Gallen
ausgezeichnet worden. Das Kinok, das
Cinema in der Lokremise, zeigt bis En-
de November das filmische Gesamt-
werk von Liechti, vom fiinfzigminii-
tigen Experimentalfilm SOMMERHU-
GEL von 1984 bis zum jlingsten THE
SOUND OF INSECTS - RECORD OF A
MUMMIE von 2009, darunter etwa
auch SIGNERS KOFFER und der Mu-
sikfilm HARDCORE CHAMBER MU-
sic. Noch bis zum 14. November ist im
Kunstmuseum in der Lokremise, dem

Sandrine Bonnaire
in SECRET DEFENSE
Regie: Jacques Rivette

Kulturlabor fiir die Kunst, auch eine
Ausstellung zu Peter Liechti zu sehen.

www.kinok.ch

Sandrine Bonnaire

«Elle a été notre locomotive»,
meinte Maurice Pialat von Sandrine Bon-
naire nach den Dreharbeiten von A NOS
AMOURS (1983), in dem er die Fiinf-
zehnjihrige gleich fiir die Hauptrolle
besetzte. Im November-Programm
des Xenix, das unter dem Titel «Das
Licheln der Sandrine Bonnaire» der
«Doppelgesichtigkeit» (Nicole Hess im
Xenix-Programmheft) dieser Schau-
spielerin gilt, sind noch Filme wie der
epische JEANNE LA PUCELLE von Jac-
ques Rivette, QUELQUES JOURS AVEC
Mo1von Claude Sautet, der verstorende
LA CEREMONIE von Claude Chabrol,
L’EMPREINTE von Safy Nebbou, MON-
SIEUR HIRE von Patrice Leconte, SECRET
DEFENSE von Jacques Rivette und in
Schweizer Premiere EST - OUEST von
Régis Wargnier und der méirchenhafte
JOUEUSE von Caroline Bottaro zu sehen.

www.xenix.ch

Jacques Demy

«Er hat ein filmisches Univer-
sum ganz eigener Prigung geschaffen,
voll listiger Melodramatik, schwere-
loser Bilder und schwebender Musika-
litdt.» Und «Jacques Demy hat mit LES
PARAPLUIES DE CHERBOURG ein eige-
nes Genre begiindet: dieser film en chan-
té ist strenggenommen weder ein Mu-
sical noch eine Filmoper ... simtliche
Dialoge werden gesungen, noch der
prosaischste Gedankenaustausch ist in
Musik gefasst.» (Gerhard Midding in
Filmbulletin 5.97) Das Stadtkino Basel
zeigtim November (fast) alle Kinofilme
des 1990 verstorbenen grossen “Na-
iven” des Kinos, von LOLA mit der sché-
nen Anouk Aimé bis zu TROIS PLACES

Joan Fontaine und Louis Jourdan
in LETTER FROM

AN UNKNOWN WOMAN
Regie: Max Ophiils

POUR LE 26 von 1988 mit Yves Montand.
Erginzt wird das Programm mit frii-
hen Kurzfilmen, darunter LA LUXURE,
Demys Beitrag zum Episodenfilm LES
SEPT PECHES CAPITAUX von 1961, und
den beiden von seiner Lebensgefihrtin
Agneés Varda hergestellten Dokumenta-
tionen LES DEMOISELLES ONT EU 25
ANS und L'UNIVERS DE JACQUES DE-
MY.

www.stadtkino.ch

Lust und Laster

Das Berner Kino Kunstmuseum be-
gleitet die Ausstellung «Lust und La-
ster. Die sieben Todsiinden von Diirer
bis Nauman» im Kunstmuseum Bern
und im Zentrum Paul Klee (bis 20.2.)
mit Filmen zu den einzelnen Todsiin-
den. Im November wird mit dem Do-
kumentarfilm LET’S MAKE MONEY
von Erwin Wagenhofer Avaritia, die Gier
oder der Geiz, und mit dem wunder-
schénen Melodram LETTER FROM AN
UNKNOWN WOMAN von Max Opbhiils
Acedia, die Trigheit des Herzens, the-
matisiert.

www.kinokunstmuseum.ch

Kurzfilmtage Winterthur

Der internationale Wettbewerb
der 14. Kurzfilmtage Winterthur (10.-14.
November) wird von 38 Filmen, CHurz-
film, der Schweizer Wettbewerb, von
21 Filmen bestritten. Im Spezialpro-
gramm «Moving Art» sind Videos und
Kurzfilme von Kiinstlern zu sehen, et-
wa von Pipilotti Rist, Peter Greenaway
oder Apichatpong Weerasethakul, von
Found-Footage-Artisten wie Matthias
Miiller oder Stefan Demming und Ex-
perimentelles, das, wie THE SUBCON-
CIOUS ART OF GRAFFITI REMOVAL
von Matt McCormick und THE HAIRY
HORROR von George Kuchar, mit Rea-
litit und Fiktion spielt. Das Kunsthaus
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432'S., tber 1000 Abb.
€ 34,- /SFr 53,90 UVP
ISBN 978-3-89472-554-9

Tim Burton, der Mann mit der
zerzausten Lockenfrisur, den
schwarzen Kiinstler-Outfits und der
blauen Sonnenbrille dreht Filme,
die zum Traumen einladen.

Hier findet sich alles tiber Tim
Burton: die groRen Spielfilm
Projekte sowie seine Arbeiten als
Produzent, Darsteller, Zeichner,
Fotograf und Multimedia-Designer.

- VW.TILmpod
.4 - -
il Viva
e ' Fotofilm
. Film = Ci . Sp;t;xor: bewegt/unbewegt
‘Film Reception

208 ., ., Zantr. Abb.
€ 9,90/SFr 17,50 UVP
ISBN 978-3-89472-030-8
Mit Fadenheftung und
vielen farbigen Fotos

Daten, Fakten, Augenblicke -
Das Kinojahr im Taschenformat

,Ein idealer Taschenkalender
fiir Cineasten!”
Salzburger Woche

SCHUREN ...

488 S., Pb., zahlr. Abb.
€ 29,90/SFr 47,90 UVP
ISBN 978-3-89472-524-2

Seit den 1990er Jahren werden in
der Filmwissenschaft zunehmend
Fragen nach den Zuschauern und
ihrer Nutzung von Film und Kino
aufgeworfen. Die vorliegende
Anthologie versammelt erstmals
fiir den deutschen Sprachraum
eine breite, internationale Palette
solcher Forschungsansatze quer
durch die Filmgeschichte und
verschiedene Kulturen.

368 S., 698 Abb.,

davon 133 in Farbe

€ 29,90/SFr 49,90

ISBN 978-3-89472-679-9

Das Buch dokumentiert einen

neu intensivierten Diskurs zum
Stillbild im kinematografischen
Kontext, zwischen Experimental-,
Animations-, Dokumentar- und Er-
zdhlkino, zwischen Film, Fotogra-
fie und Medienkunst. Der Fotofilm
siedelt in diesen Zwischenrdumen,
an den Schwellen, zwischen den
Kiinsten.
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PICKELPORNO
Regie: Pipilotti Rist

Ziirich stellt Zeitgendssisches aus sei-
ner Videosammlung vor. Der israeli-
sche Video- und Tonkiinstler Ran Slavin
ist mit einer Masterclass, einer Live-
Performance und seinem Experimen-
talthriller THE INSOMNIAC CITY CY-
CLES, einer “Begegnung” von Tel Aviv
und Shanghai, prisent. Ein weiteres
Spezialprogramm gilt filmenden Fo-
tografen wie Rob Gnant, Jakob Tuggener,
Rudy Burckhardt, Robert Frank und Kurt
Blum - und dem Fotokiinstler Mark
Morrisroe (1959-1989), der mit seinem
NYMPH-O-MANIAC zur New Yorker
Underground-Filmszene gehérte, aus
der weitere Beispiele zu sehen sind. Der
Landerfokus gilt Zentralasien, insbe-
sondere der Kurzfilmproduktion in Kir-
gisien und Usbekistan. Im Spezialpro-
gramm «Das Tier und wir» geht es um
Vigel, Affen, Wolfe, Motten, Pudel und
andere Hunde und in Peter Kubelkas Ex-
perimentalfilm UNSERE AFRIKAREI-
st um die Tierwelt des schwarzen Kon-
tinents. Das Berner Lichtspiel hat fiir
dieses Programm einen Block mit Wo-
chenschauberichten, skurrilen Trick-
filmen, Experimentalfilmen und Mu-
sikclips zusammengestellt.

Und selbstverstindlich gibt es
Filmgespriche, einen Producer’s Day,
den Schweizer Filmschulentag, die
Trash-Night, Kurze fiir Kleine und Live
Lounge Music.

www.kurzfilmtage.ch

Harun Farocki

Das Kunsthaus Bregenz stellt unter
dem Titel «Weiche Montagen» noch bis
9. Januar 201 in einer Uberblicksaus-
stellung das Werk des Filmemachers
Harun Farocki vor. In seinen Filmen
und Video-Installationen beschiftigt
sich Farocki immer wieder mit dem
Verhiltnis von Technik und Krieg, mit
Uberwachung, Simulation und dem
Verhiltnis von Auge und Maschine.

VERGLEICH UBER EIN DRITTES
von Harun Farocki
(©Harun Farocki Filmproduktion)

Unter anderem ist in Bregenz die Ar-
beit «Deep Play» zu sehen: auf zwolf
Projektionsflichen wird der Besucher
mit unterschiedlichsten Blicken auf
das Fussball-WM-Endspiel von 2006
konfrontiert, neben den Aufnahmen
der Fernsehkameras auch computer-
generierte Abstraktionen des Spielver-
laufs oder Vektormessungen der Spie-
ler. Die Installation ist eine Verfithrung
zum genauen Hinsehen - wie es das ge-
samte Werk von Farocki ist.

Das Filmforum Bregenz zeigt be-
gleitend zur Ausstellung im Metrokino
eine von Farocki zusammengestellte
Werkschau.

www.kunsthaus-bregenz.at

=
| The Big Sleep

Tony Curtis

3.6.1925-29. 9. 2010

«Sich selbst nicht ernster als notig
zu nehmen, war das Spiel, das er am ge-
schicktesten beherrschte. Und das be-
ruhte wie bei allen grossen Komédian-
ten vor allem auf Timing.»

Michael Althen in Frankfurter Allgemeine
Zeitung vom 30. 9. 2010

Arthur Penn

27.9.1922-28.9.2010

«Arthur Penn ist ein Regisseur,
der uns oft eine Sichtweise geboten
hat, die von der offiziellen Kultur ab-
weicht. BONNIE AND CLYDE war der
erste amerikanische Film, der unsere
verschreckte, von Vietnam verstérte
Psyche ergriindete, der die gewaltti-
tigen Gespenster zeigte, die die Traum-
landschaft der Nation bewohnten. Der
Film hatte den inneren Rhythmus des
Landes erfasst.»
Jerome Charyn in «Movieland. Hollywood und

die grosse amerikanische Traumkultur», Hildes-
heim, Claassen, 1993

KINDERGARTEN
ANTONIO SANTELIA, 1932

Wer bestindig auf seine Arm-
banduhr schaut, um mit dem Ver-
schwinden der Zeit Schritt zu halten,
dem kann die Prisentation von Videos
des Belgiers David Claerbout in der
Miinchner Pinakothek der Moderne nicht
empfohlen werden. Claerbout (*1969)
ist ein visueller Fanatiker der Zeitdeh-
nung, des kontemplativen Erlebens
des Vergehens. Er wird in relativ kur-
zer Zeit schon zum zweiten Mal in einer
bedeutenden Miinchner Institution
vorgestellt, nachdem er 2004 im Kunst-
bau des Lenbachhauses in der Szene re-
iissierte. Zwei neu erworbene Arbeiten
sind der Anlass fiir die Ausstellung mit
drei aktuellen farbigen Videos und zwei
frithen Schwarzweiss-Tapes.

Der modisch schnelle Verschnitt
von Handlungen, den viele Filmema-
cher praktizieren, um Bedeutungs-
volles zu imaginieren, der wurde ja
schon einmal in den spiten sechziger
Jahren von Jean-Marie Straub konter-
kariert, als er Bild und Wort so getragen
inszenierte, dass ihm Unvermégen vor-
geworfen wurde. In der Hinsicht hat es
ein Videokiinstler einfacher, weil seine
Produkte meist auf ein Publikum tref-
fen, das vom statischen Bild herkommt.
Videos wie die von Claerbout werden
mehr der bildenden Kunst zugeord-
net. Thre Ziele oder ihre Stirke sollen
sich darin erweisen, dass sie keine aus-
formulierten Erzihlungen ins Bild set-
zen, sondern dem Faktor Zeit, Symbo-
len, formalen Impressionen eine Ge-
staltung in Bewegung angedeihen las-
sen. Claerbout driickt es so aus: «In
meinen Arbeiten ist das Erwartungs-
muster gestdrt. Der Zuschauer ist da,
und er ist darauf konditioniert, Erwar-
tungen zu haben. Werden diese im wei-
teren Verlauf nicht erfiillt, fallen sie ins
Leere und die daraus resultierende “Er-
eignislosigkeit” fiihlt sich wie ein Ver-
sagen an. Jeder Erwartung wohnt auch
eine Tduschung inne. Filmische Erlo-

LONG GOODBYE

sung wird vermieden und ein erzihle-
rischer Strang kommt nicht zustande.»

Das ist besonders gut in KINDER-
GARTEN ANTONIO SANT’ELIA, 1932
(1998) zu beobachten. Claerbout hat ein
historisches Foto spielender, in weisse
Kittel gekleideter Kinder mit Aufnah-
men von zwei jungen Biumen, deren
Blitter sich leicht im Wind bewegen,
kombiniert. Das statisch festgehaltene
Moment der Bewegung der Kinder wird
durch die trickvoll montierten Biume
mit einer Erwartungshaltung aufgela-
den, die aber stindig diipiert wird und
trotzdem den Blick fesselt. Dieses Ge-
fithl, Zeit so auszukosten, mag auch
ein unterschwelliger Widerstand ge-
gen den Tod sein, der absoluten Zeit-
losigkeit.

Darauf kénnen auch die zerdehn-
ten Bewegungen in LONG GOODBYE
(2007) verweisen, wenn eine Frau mitt-
leren Alters auf der Terrasse eines siid-
lindischen Landsitzes Kaffee serviert
und dann zum Abschied zu winken be-
ginnt. Alle Handlungen sind so extrem
verlangsamt, dass sie fast zum Still-
stand kommen. Wieder in einer trick-
reichen Montage werden die iiber die
Hausfront wandernden Schatten der
Biume, was mehrere Stunden umfasst,
zu Bewegungen von wenigen Minuten
komprimiert. So wird uns mit den zwei
gegeneinander gesetzten Zeitebenen
Existenzielles vermittelt. Eine riick-
wirts fahrende Kamera als zusitzliche
Bewegung verstirkt dieses Moment.

Festzuhalten wire, dass die neue-
sten Videos (SUNRISE oder RIVERSIDE)
sich mehr an Handlungsdetails orien-
tieren, was aber nicht unbedingt die
dsthetische Erkenntnis iiber unsere
Existenz befordert.

Erwin Schaar

Pinakothek der Moderne, Miinchen. Bis 9. 1. 2011
www.pinakothek.de
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CARMEN KEHRT HEIM
(KARUMEN KOKYO NI KAERU)

Unsere nur punktuellen Kenntnis-
se des Filmschaffens in Japan lassen
uns, angesichts seiner enormen Brei-
te, japanische Filme zumeist unter
dem Autorengesichtspunkt einordnen.
Das einheimische Publikum diirfte in
ihnen mindestens so sehr Beispiele be-
stimmter Genres erblicken und Varia-
tionen auf deren Codes. Bei einem Stu-
dio wie Shochiku wire zudem die pri-
gende Kraft des Produzenten zu be-
riicksichtigen, da diese Firma unter ih-
rem langjihrigen Chef Shido Kiro einen
eigentlichen «Studiostil» entwickelt
hat.

Nachdem das europiische Publi-
kum in den siebziger Jahren Yasujiro
Ozu fiir sich entdeckt und ihn als drit-
ten “Siulenheiligen” des japanischen
Kinos neben Mizoguchi und Kurosa-
wa etabliert hatte, unternahm es Da-
vid Streiff am Festival von Locarno, mit
Retrospektiven zu Mikio Naruse (1983)
und Keisuke Kinoshita (1986) unseren
Blick auf die japanische Kinemato-
graphie weiter zu 6ffnen. Dennoch ist
Kinoshita bei uns seither keineswegs
zu einer festen Repertoiregrosse ge-
worden. Umso erfreulicher ist die Ge-
legenheit zur Wiederbegegnung dank
einer fiinfteiligen Werkausgabe des
Wiener DVD-Labels Polyfilm Video.

Keisuke Kinoshita (1912-1998)
durchlief bei Shochiku die traditio-
nelle Lehrzeit: Er begann als Kamera-
assistent, wurde Regieassistent (etwa
bei Yasujiro Shimazu), schrieb Dreh-
biicher und avancierte schliesslich 1943
zum Regisseur. Bis 1964 blieb Kinoshita
bei der Shochiku und drehte insgesamt
42 Filme, den wichtigsten Teil seines
Werkes. Trotz dieser starken Veranke-
rung im Studiosystem mag es angehen,
Kinoshita primir als Autorenfilmer zu
wiirdigen, da er die Drehbiicher zu sei-
nen Filmen jeweils selbst schrieb und
seinen festen Mitarbeiterstab hatte;
dazu gehérten vor allem der Kamera-

CARMENS REINE LIEBE
(KARUMEN JUNJOSU)

mann Hiroshi Kusuda und der Filmmu-
siker Chuji Kinoshita, der Schwager und
der Bruder des Regisseurs.

Die DVD-Werkauswahl widerspie-
gelt etwas von der Breite von Kinoshi-
tas Schaffen: Neben zwei musikali-
schen Komddien aus dem Nachkriegs-
japan stehen zwei zeitgendssische
Tragddien und eine Familienchronik
aus dem 16. Jahrhundert. Wihrend
CARMEN KEHRT HEIM (KARUMEN KO-
KYO NI KAERU, 1951) den Stadt-Land-
Gegensatz noch in eher verséhnlichen
Farben schildert und ihn als Kulisse fiir
eine gleichermassen distanzierte Schil-
derung von forciertem Traditionalis-
mus und naiver Anpassung an die neue,
verwestlichte “Kultur” nutzt, schligt
schon im Folgefilm CARMENS REINE
LIEBE (KARUMEN JUNJOSU, 1952) der
Ton um in eine bitterbdse Satire: Dieser
«schrige» Film im wahrsten Sinn des
Wortes - Kusuda experimentiert stin-
dig mit schrigen Kameraperspektiven

- nimmt den modernistischen Kiinstler
ebenso aufs Korn wie die Generalswit-
we, die ihren Wahlkampf mit wertkon-
servativen Phrasen betreibt.

Der kritische Blick auf die sich
verdndernde japanische Gesellschaft
findet sich in anderer Beleuchtung wie-
der in EINE JAPANISCHE TRAGODIE
(NIHON NO HIGEKI, 1953), der Ge-
schichte einer Witwe, die ihren Sohn
und ihre Tochter aufzieht, indem sie
zuerst als Hindlerin auf dem Schwarz-
markt, dann als Serviererin in einem
Hotel arbeitet. Die Kinder sehen jedoch
nur ihre eigenen Probleme und ihr
eigenes Fortkommen, so dass die Mut-
ter am Ende vor einen einfahrenden
Zug springt. Durch eingeblendete Wo-
chenschauaufnahmen und Zeitungs-
schlagzeilen verdeutlicht Kinoshita
seine in den Anfangstiteln gedusserte
These, dass es sich nicht um ein Ein-
zelschicksal, sondern um eine typische
Zeiterscheinung handelt.

EINE UNSTERBLICHE LIEBE
(EIEN NO HITO)

Ahnliche Relevanz strebt EINE
UNSTERBLICHE LIEBE (EIEN NO HITO,
1961) an, eine Familiengeschichte vom
Lande, die sich iiber dreissig Jahre, von
1932 bis 1961, erstreckt. Zu Beginn ist
der Grossgrundbesitzer noch zugleich
Dorfvorsteher und so allmichtig im
Dorf, dass die Heldin, deren Verlobter
im Militér ist, nach der Vergewaltigung
durch den Sohn des Vorstehers sich in
die Heirat mit ihrem Vergewaltiger fii-
gen muss. Nach dreissig Jahren Hass-
ehe jedoch haben sich die Verhaltnisse
gewandelt. Der Sohn des einstigen Ver-
lobten entfliecht mit der Tochter der
Heldin dem Dorf, und sie leben nun je-
ne Liebesbeziehung, die ihren Eltern
versagt blieb. Der alt gewordene Ver-
gewaltiger ist vereinsamt, nicht nur
durch die Flucht der Tochter, sondern
auch durch den Selbstmord des élteren
Sohns und den Weggang des jiingeren;
dieser hat sich der erstarkenden Linken
angeschlossen und demonstriert gegen
den japanisch-amerikanischen Sicher-
heitspakt.

Selbst im historischen Gewand
der tiber mehrere Generationen ge-
spannten Familiengeschichte DER
FLUSS FUEFUKI (FUEFUKIGAWA, 1960)
meint Kinoshita unverkennbar die Ge-
genwart. Der Film wird stukturiert
durch prizise benannte und datierte
Schlachten, neun sind es von 1521 bis
1582, in die Mitglieder der Bauernfami-
lie verwickelt sind. Immer, ob bei Sie-
gen oder Niederlagen ihrer Herren,
sind sie letztlich die Leidtragenden,
doch immer wieder lassen sich die jun-
gen Manner von der Aussicht auf Ruhm
und Gewinn in die mérderische Falle
locken.

Kinoshita soll einmal gesagt ha-
ben, es interessiere ihn nicht, einen
Film zu drehen, der - von anderen
oder ihm selbst - schon einmal ge-
macht wurde. Tatsichlich spiirt man,
wie er in jedem Film etwas Neues

DER FLUSS FUEFUKI
(FUEFUKIGAWA)

wagt, manchmal bis hart an die Gren-
ze des Experimentellen. Selbst in CAR-
MENS REINE LIEBE verdndert er nicht
nur radikal den Ton und die Optik, er
erlaubt sich sogar, Bizets Musik fiir
ein modernes Musical zu adaptieren.
In EINE JAPANISCHE TRAGODIE ver-
sucht er, das Dokumentarmaterial zu
integrieren, indem er die Spielszenen,
insbesondere die Riickblenden, még-
lichst kontrastarm drehen lisst, um ih-
nen einen pseudo-dokumentarischen
Anstrich zu geben. Den historischen
Film DER FLUSS FUEFUKI verfremdet
er, indem er das schwarzweiss gedrehte
Bildmaterial mit véllig unnaturali-
stisch gesetzten Farbflecken versieht.
In EINE UNSTERBLICHE LIEBE irritie-
ren erst einmal die Flamencoklinge ei-
ner Gitarre, doch integriert sich die-
se Musik, sobald das Gerdusch von Ca-
stagnetten die Bilder punktiert und
zum Beispiel in das Klappern der japa-
nischen Holzschuhe tibergeht.

Der Radikalitit der Auseinander-
setzung Kinoshitas mit seiner Zeit ent-
spricht so die unkonventionelle Form-
suche. Die DVD-Edition macht deshalb
neugierig auf mehr von diesem eigen-
willigen Regisseur, zumal zwei der be-
rithmtesten Titel (noch?) fehlen: Die
im Kabuki-Theaterstil inszenierte Erst-
verfilmung der «Ballade von Naraya-
ma» (NARAYAMA BUSHIKO, 1958) und
VIERUNDZWANZIG AUGEN (NIJUSHI
NO HITOMI, 1954), das Melodram, das
halb Japan zum Weinen gebracht ha-
ben soll. Der japanischen Klassikeredi-
tion von Polyfilm Video ist schon des-
halb Erfolg zu wiinschen, damit wei-
tere Titel folgen. Ein breiteres Angebot
diirfte es uns auch erlauben, andere
Kontexte als den rein auf einen Autor
konzentrierten Werkzusammenhang
zu wiirdigen.

Martin Girod

aus der Reihe «Japanische Meisterregisseure»
Vertrieb: Polyfilm Video
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Es war einmal

HINTER DER LEINWAND

FILM- UND KINOGESCHICHTEN

Cineasten sagt man nach, dass sie
besonders eingeschworene Liebhaber
des Objekts ihrer Begierde seien und
ihre angebetete Kunst auch gegen das
wirkliche Leben verteidigen. Werner
Grassmann hat mit seinen Film- und
Kinogeschichten versucht, die Realitit
des Daseins mit den Emanationen des
Cinephilen zu verbinden und daraus ei-
ne Lebens-, Zeit- und Kulturgeschichte
zu konstruieren. Der 1926 in Hamburg
geborene Grassmann, dessen Lebens-
lauf in jungen Jahren durch die ver-
brecherische und dann zusammenbre-
chende deutsche Politik geprigt wurde,
hat nach 1945 als Filmkritiker, Fernseh-
pressechef, Radioreporter, Regisseur,
Darsteller, Produzent reiissiert; er wur-
de dann vor allem durch die Griindung
des Hamburger Kinos Abaton eine fes-
te Grosse im deutschen Filmgesche-
hen. Das 1970 in einer ehemaligen Ga-
rage etablierte Programmkino war ne-
ben dem Cinema Ostertor in Bremen
eines der ersten seiner Art in der Bun-
desrepublik. Es hat durch seine Pro-
grammpolitik, die sich auch fiir den
experimentellen Film oder, wie er zur
damaligen Zeit genannt wurde, Under-
groundfilm verdient gemacht.

Die farbige Vita Grassmanns, der
vielfach fiir seine Aktivititen mit Me-
daillen und Mitgliedschaften geehrt
wurde, bildet die nahrhafte Grundlage
fiir die Erzdhlungen, die dann allzu oft
in anekdotenreiche Berichte abgleiten.

Werner Grassmann ist ein humor-
voller und lustiger Zeitgenosse, der die
Jahre der Griinderzeit der Bundesrepu-
blik zwar prignant fiir seine Jahrginge
und vielleicht zehn- bis fiinfzehn Jahre
spiter Geborenen zu vermitteln weiss,
sie aber fiir jiingere und junge Jahrgin-
ge, die eher rudimentire Kenntnisse
iiber Hintergriinde und Protagonisten
der Zeit haben, absurd erscheinen lisst.

Wenn heute riesige Flachbild-
schirme oder auch Beamer in den Wohn-

zimmern stehen, mit denen die Film-
geschichte im kleinen Kreis vermittelt
werden kann, dann ist es fast bemitlei-
denswert, wie in den Jahren nach 1945
die Deutschen sich tiber lange Zeit hin-
weg an die filmischen Glanzleistungen
anderer Linder, die ihnen vorenthalten
wurden, herantasteten. Grassmann hat
mit dem auch von ihm gegriindeten
Vorldufer des Abaton, dem 1953 eroff-
neten Studio1 versucht, die Auseinan-
dersetzung mit Filmkunst zu férdern
und, nachdem er seine vielfiltigen Me-
dienberufe durchlaufen hatte, als Mit-
begriinder der Hamburger Filmcoop
eine Bewegung ausgeldst, deren dsthe-
tische Ergebnisse als alternatives Ki-
no auch grenziiberschreitend wichtig
wurden, wenn man an Namen wie Hel-
mut Herbst (DIE UNTERDRUCKUNG
DER FRAU IST VOR ALLEM AN DEM
VERHALTEN DER FRAUEN SELBST ZU
ERKENNEN), Hellmuth Costard (BE-
SONDERS WERTVOLL; FUSSBALL WIE
NoCH NIE) oder Thomas Struck (HANS
1M GLUCK) denkt, deren Mitproduzent
und Férderer Grassmann war. Nicht zu
vergessen VON DER REVOLTE ZUR RE-
VOLUTION und ROTE FAHNEN SIEHT
MAN BESSER. Sie waren unter vielen
anderen ein nennenswerter Beitrag aus
Hamburg zur 68er Bewegung. Und was
andere Kinos nicht spielten, die frithen
Werke von Fassbinder und Herzog und
spiter die von Levy, sie wurden vom
Abaton in die Diskussion gebracht.

Fazit: Wenn Grassmann seine er-
folgreiche Programmpolitik so strin-
gent erzihlt hitte wie er gehandelt hat,
wire das Buch auch fiir die junge Gene-
ration lesenswert geworden.

Erwin Schaar

Werner Grassmann: Hinter der Leinwand. Film
und Kinogeschichten. Mit einem Vorwort von
Michael Téteberg. Hamburg, Edition Nautilus,
2010, 281 8. mit Abb., Fr. 29.90, € 16.90

1 zun

Die dreissiger Jahre gelten vielen
Cineasten als das reichste, als das schil-
lerndste Jahrzehnt des Hollywood-
Kinos, als das «Goldene Zeitalter». Es
reicht von den ruppigen, flott erzihl-
ten Gangsterfilmen der Warner-Bro-
thers bis zum phantasievollen Horror
der Universal, von der funkelnden Ele-
ganz der Paramount bis zum starge-
spickten Glamour der MGM. Kurz zu-
vor war der Ton erfunden worden, die
Farbe von Technicolor liess auch nicht
mehr lange auf sich warten. Nicht zu
vergessen die Pre-Code-Ara mit ihren
frechen und freiziigigen Filmen - da-
mals, am Vorabend des Zweiten Welt-
krieges, schien noch alles méglich, war
das Studiosystem noch intakt.

Nun haben der Grafiker Robert
Nippoldt und der Filmjournalist Daniel
Kothenschulte das Hollywood der dreis-
siger Jahren wieder aufleben lassen - in
einem wunderschénen Buch, das die
Faszination dieser Zeit nicht nur be-
hauptet, sondern auch sinnlich nach-
empfindet. Die gezeichneten langen
Beine von Marlene Dietrich heben
sich wie ein Blickfang vom goldfarbe-
nen Einband ab, ihr vom Leser abge-
wandter Blick scheint Charlie Chaplin
zu gelten, der sich in der Ferne auf sei-
nen Stock stiitzt. Gleich die ersten vier
Doppelseiten fangen den Zauber Holly-
woods ein: Suchlichter, die sich im
Himmel verlieren, Menschen, die vor
einem Kino auf die Stars warten, Foto-
grafen, die nach Schnappschiissen gie-
ren, schliesslich der Blick in das Inne-
re eines Kinos: Vorhang auf, Film (oder
besser: Buch) ab. Schon das Inhaltsver-
zeichnis ist mit Zeichnungen von Stars
und Filmfiguren oder symbolhaft ver-
schliisselten Sachverhalten, zum Bei-
spiel Handschellen fiir die Zensur, an
Originalitit nicht zu iiberbieten. Nip-
poldts liebevolle, zumeist zweifarbig
unterlegte Zeichnungen gehen auf Fo-
tos zuriick, die der Leser unter Umstin-

den schon kennt. Im Folgenden portri-
tiert Daniel Kothenschulte in seinen
angenehm und fliissig geschriebenen,
kenntnisreichen Texten Leinwand-
legenden von Buster Keaton bis James
Stewart, von Mae West bis Katharine
Hepburn. Er stellt aber auch Studio-
mogule wie Louis B. Mayer, Regisseure,
Drehbuchautoren, Kameraminner und
Trickspezialisten vor. Dabei kann es bei
so einem aufwendig gemachten Buch
nicht um Vollstindigkeit gehen. Zuge-
geben: Man hitte sich gern eigene Ka-
pitel iiber Howard Hawks oder William
Wyler, Carole Lombard oder Laurel/
Hardy gewtiinscht. Was Nippoldt und
Kothenschulte aber wichtiger ist, ist
das Typische, das sich an einem Autor
wie Ben Hecht oder einem Kamera-
mann wie William H. Daniels festma-
chen lisst. Sie stehen stellvertretend
fiir ihre Profession. Die Auswahl ist
von den Interessen Kothenschultes ge-
prégt: Einen Regisseur wie Frank Bor-
zage, diesen grossen Romantiker des
Hollywood-Kinos, hitte manch ande-
rer Autor wohl schlichtweg tibersehen.

Nippold tiiberrascht den Leser
auch immer wieder mit hiibschen klei-
nen Ideen. So ziehen sich liebevoll ge-
zeichnete Stars, etwa einen Zentime-
ter hoch, durch den Text - immer dann,
wenn von ihnen die Rede ist. Wer hitte
gedacht, dass sich Jean Harlow Mutter-
male aufmalen liess, die - Pfeile zeigen
es auf Seite 57 an - von Film zu Film
wanderten? Maskenbilder Jack Pierce
lduft mit einer Galerie seiner Schép-
fungen auf, und dann springt mit Tech-
nicolor das Rot ins Buch, von der fast
schon psychedelischen Farbdoppel-
seite zu THE WIZARD OF OZ ganz zu
schweigen.

Michael Ranze

Daniel Kothenschulte, Robert Nippoldt: Holly-
wood in den 30er Jahren. Hildesheim, Gersten-
berg Verlag, 2010.160 8., Fr. 62.90, €39.95
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Wenn man in den letzten Jahren
immer wieder horen kann, dass das se-
rielle Fernsehen das aufregendere Ki-
no sei und auch Filmzeitschriften des-
sen herausragende Beispiele (wie die
Serien «Lost» und «The Wire») wiir-
digen, dann ist dabei eigentlich nur
von US-amerikanischen Serien die Re-
de, vorzugsweise solchen, die fiir den
Bezahlfernsehsender HBO entstanden
sind. Das einzige deutsche Produkt,
das hier mitverhandelt wurde, war
die ZDF-Serie «KDD - Kriminaldauer-
dienst», deren dritte Staffel in diesem
Jahr ausgestrahlt wurde, die aber ange-
sichts schwacher Zuschauerresonanz
keine Weiterfithrung erfahren wird. Da
halfen auch Kritikerhymnen und Fern-
sehpreise nichts.

Was «KDD» von anderen Fernseh-
serien unterscheidet (und was sie mit
den eingangs genannten US-Serien ge-
meinsam hat), ist die «horizontale Er-
zdhlweise». Damit ist gemeint, dass
Handlungsstrange nicht am Ende einer
Folge auserzihlt sind, sonder sich viel-
mehr iiber mehrere Folgen, gar iiber
eine ganze Staffel oder sogar iiber die
gesamte Serie erstrecken kénnen. Das
bietet den Machern eine gréssere Frei-
heit des Erzihlens, sie konnen grossere
Bégen entwickeln - und damit auch die
Zuschauer an die Serie binden. Erschei-
nen dem Zuschauer die Verwicklungen
allerdings zu komplex, fiihlt er sich
durch die knappen Off-Texte zu Beginn
einer jeden Folge nicht ausreichend in
diese eingeweiht und verzichtet des-
halb auf das wéchentliche Einschalten
der Serie, ist das Konzept nicht aufge-
gangen. Immerhin: dank Internet (die
TV-Sender bieten Serien dort oft eine
Woche lang zum kostenlosen Sehen an,
auf zahlreichen Websites sind auch il-
tere Folgen zuginglich) und DVD ist es
manchen Serien gelungen, trotz friih-
zeitiger Absetzung durch die Sender
eine solide Fanbasis aufzubauen.

Dennis Graf / Hans Krah

Sex & Crime

Ein Streifzug durch die
»Sittengeschichte« des TATORT

=

Ermittlungen in Sachen TATORT |

In derselben Tradition wie «KDD»
steht auch die von Dominik Graf insze-
nierte zehnteilige Serie «Im Angesicht
des Verbrechens», die die ARD seit En-
de Oktober ausstrahlt. Thre Premiere
hatte sie im Februar bei den Filmfest-
spielen in Berlin als durchaus kinoge-
rechtes Ereignis, eine Ehre, die zuvor
etwa Fassbinders «Berlin Alexander-
platz», der «Heimat»-Trilogie von Ed-
gar Reitz oder jiingst in Cannes «Car-
los» von Olivier Assayas zuteil wurde.

Das zur Ausstrahlung in der ARD
erschienene Buch «Dominik Graf. Im
Angesicht des Verbrechens. Fernseh-
arbeit am Beispiel einer Serie» geht da-
bei mehr ins Detail, als man es von sol-
chen Begleitbiichern gewohnt ist. Der
Autor Johannes Sievert (der sich von Do-
minik Graf bei seiner Ausbildung an
der Kélner ifs unterrichten liess und
ihm spiter bei verschiedenen Produk-
tionen assistierte) protokolliert die Ar-
beit an der Serie, von der Idee bis zur
Fertigstellung, durch Gespriche. Im
ersten Teil, auf gut 200 Seiten, fiihrt er
sie mit Dominik Graf, im zweiten, auf
knapp 100 Seiten, mit neun weiteren
Beteiligten, darunter dem Autor Rolf
Basedow und den verantwortlichen Re-
dakteuren. Die Gespriche entstanden
sowohl vor, wihrend als auch nach dem
Dreh und lassen dadurch die Entwick-
lung des Projektes nachverfolgen - ein-
schliesslich dramatischer Zwischenfil-
le wie dem Abbruch der Dreharbeiten
um 3 Uhr nachts durch die Gewerbe-
aufsicht. Dass das Buch den Namen des
Regisseurs im Titel trigt, ist gerecht-
fertigt, wird doch Graf in den ersten
beiden Kapiteln zu seinem Werde-
gang befragt, spiter werden auch im-
mer wieder Parallelen zu seinem Werk
gezogen und Riickgriffe gemacht, vor
allem wenn es um das Erzihlen im Kri-
minalfilm geht. Seinem im Vorwort ge-
dusserten Anspruch, einen «Werkstatt-
bericht, bei dem es um die Kunst, das
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Handwerk und den Prozess des Filme-
machens geht, ein Hands-on Manual,
das Regisseuren, Schauspielern, Stu-
denten, allen Filminteressierten und
Filmliebhabern einen Blick iiber die
Schulter auf Dominik Grafs Arbeits-
weise gestatten soll» zu bieten, wird
der Band vollauf gerecht.

«Wer etwas tiber den Zustand des
Landes erfahren will, schaltet den “Tat-
ort” ein» konstatierte 2007 die Zeit-
schrift «du» in einem Themenheft.
Unzweifelhaft ist er eine Institution
im deutschen Fernsehen, der sonn-
tidgliche «Tatort»-Krimi (fiir den auch
Dominik Graf einige preisgekronte
Folgen inszeniert hat), derzeit im 39.
Jahr mit iiber 760 Folgen. Seit dem Er-
scheinen eines dickleibigen Sammel-
bandes sind bereits zehn Jahre ver-
gangen, jetzt legt ein Verfasser gleich
zwei Biicher zum Thema vor. Bei «Tat-
ort. Ein populires Medium als kultu-
reller Speicher» handelt es sich um die
Dissertation von Dennis Grif, bei «Sex
& Crime. Ein Streifzug durch die “Sit-
tengeschichte” des “Tatort”», die Grif
gemeinsam mit seinem Passauer Kol-
legen Hans Krah verfasst hat, um die
konzentrierte Darstellung eines Teil-
aspektes. Als «Tatort»-interessierter
Leser tut man gut daran, die Lektiire
mit dem schmalen Bindchen zu begin-
nen. Hier wird anhand einer Vielzahl
ausgewihlter «Tatort»-Folgen die Dar-
stellung von Sexualitdt untersucht, wo-
bei die Verfasser eine spezifische Aus-
prigung und Verdnderung je nach Jahr-
zehnt konstatieren, in dem die Filme
produziert wurden. Das sieht grob ge-
sagt so aus, dass in den siebziger Jah-
ren wiederholt fremdgegangen wur-
de (nicht nur im beriihmten «Tatort»
«Reifezeugnis» von Wolfgang Petersen
mit Nastassja Kinski), in den achtzi-
ger Jahren eine gelockerte Sexualmoral
Sex als «Riickzugsort vor der brutalen

Gesellschaft» etablierte, in den Neun-
zigern sich wiederholt «die Prostitu-
tion als Hort internationaler Krimina-
litdt» erwies, wihrend im neuen Jahr-
tausend verschiedenste Formen von
pervertiertem Sex gezeigt werden.

Ist dieser Band gut lesbar, so muss
man sich bei Grifs Dissertation schon
durch die Tiefen akademischer Begriff-
lichkeit quilen - man liest ihn am bes-
ten in kleineren Portionen. Grif be-
ginnt seine Darstellung hier mit zwei
Vorldufern, der (naheliegenden) Fern-
sehreihe «Stahlnetz» (1958-1968) und
der (nicht so naheliegenden) Kinoserie
der «Edgar Wallace-Filme» (deren zu-
nehmende Sexualisierung sich spiter
auch im «Tatort» niederschligt). An-
hand der Kategorie «Moral» und «Ord-
nung» wird auch hier ein Stiick bun-
desrepublikanischer Nachkriegsge-
schichte analysiert und ein «deutlicher
dsthetischer und paradigmatischer
Bruch» zwischen dem «Tatort» der
siebziger und dem der achtziger Jahre
diagnostiziert. Die beiden knapperen
Schlusskapitel gelten den Entwick-
lungen nach den achtziger Jahren und
einem Ausblick aufs 21. Jahrhundert.
Kein Zweifel, der «Tatort» wird noch
lange Gesprichsthemen bieten (und
im kommenden Jubildumsjahr vermut-
lich auch eine Reihe neuer Versffentli-
chungen).

Frank Arnold

Johannes Sievert (Hg.): Dominik Graf. Im An-
gesicht des Verbrechens. Fernseharbeit am
Beispiel einer Serie. Berlin, Koln, Alexander
Verlag, 2010.352 S., Fr. 43.50, € 29.90

Dennis Grif: Tatort. Ein populidres Medium als
kultureller Speicher. Marburg, Schiiren Verlag,
2010.334 S.,Fr. 47.90, € 29.90

Dennis Grif, Hans Krah: Sex & Crime.

Ein Streifzug durch die “Sittengeschichte”

des «Tatort» (Ermittlungen in Sachen
«Tatort» 1). Berlin, Bertz+Fischer Verlag, 2010.
128 S.,Fr.17.50, € 9.90
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DVD

Kiyoshi Kurosawa, Japan

Tokyo Sonata

Im Gegensatz zu seinem Namens-
vetter Akira ist der japanische Filme-
macher Kiyoshi Kurosawa dem breiten
europiischen Publikum nicht bekannt.
Leider. Zur Verkennung mag neben
dem vorbelasteten Namen auch beitra-
gen, dass seine Filme gerne als Horror-
kino klassifiziert werden. Dabei geht
es dem Regisseur um mehr als sim-
ple Schocks - ihn faszinieren Uring-
ste. So verstérende Filme wie CURE
oder sEANCE (beide auf DVD erhilt-
lich) mégen auf der Oberfliche Geister-
und Serienkillergeschichten erzihlen.
Auf den zweiten Blick aber sind es Be-
standesaufnahmen einer sich entfrem-
denden Gesellschaft. Nun gibt es bei
trigon-film auch Kurosawas jiingsten
Film ToxYyo SONATA auf DVD - ein
Meisterwerk, welches die wahren Am-
bitionen des Regisseurs besser zeigt
als je zuvor. Der Job von Ruyhei Sasa-
ki bei der renommierten Firma wird
ins billigere China ausgelagert, zuhau-
se verschweigt der Familienvater seine
Arbeitslosigkeit, der Schein muss ge-
wahrt bleiben. Trotzdem stiirzen die
Fassaden in sich zusammen. Sasakis
Sohne versuchen, auf ihre Weise dem
triiber werdenden Alltag zu entflichen.
Seine Gattin Megumi macht als Ent-
fithrungsopfer eines Diebs die hand-
feste Erfahrung, zu was fiir Verzweif-
lungstaten jene fihig sind, die durch
die Netze der Gesellschaft fallen. Auf
seine stille Weise ist auch dieser Film
ein Horrorfilm. «Thriller der Gefiihls-
welten» nennt ihn Walter Ruggle tref-
fend. Aber der Horror besteht im all-
tiglichen Zusammenleben, auf dessen
feine Haarrisse Kurosawa zoomt, bis
diese sich als klaffende Abgriinde er-
weisen. In Cannes hat der Film 2008
den Jury-Preis «Un Certain Regard» er-
halten. Héchste Zeit, dass auf den Be-
stenlisten der Cineasten endlich auch
«der andere Kurosawa» steht.

TOKYO SONATA Japan 2008. Format: 2.35:1
(anamorph). Sprache: Japanisch; Untertitel: D.
Bonus: Making of, umfangreiches Essay

im Booklet; Vertrieb: trigon-film

Zwei vergessene Western

Das weite Feld des Westerns ge-
hért zu den Spezialgebieten von Koch
Media, wo fiir eine Handvoll Dol-
lar auch obskurste Titel zu haben
sind. Eine neue Reihe widmet sich
nun «Western-Legenden» und startet
gleich richtig durch mit zwei faszinie-
renden, aber leider kaum rezipierten
Filmen. Schaut man nur auf den zu
Recht kaum bekannten Regisseur Ro-
bert Webb, weckt WHITE FEATHER von
1955 wenig Interesse. Doch eigentlicher
Autor des Films ist Delmer Daves, wel-
cher das Drehbuch dazu verfasste. Wie
in seinen spiteren Melodramen nutzt
Daves auch hier die verbotene Liebe
zwischen Vertretern verschiedener
Kulturen (hier ein weisser Landvermes-
ser und eine Indianerbraut), um Ameri-
ka als unmégliche Utopie zu schildern:
Das Land der unbegrenzten Moglich-
keiten verspricht zwar, dass alle Men-
schen Briider werden, doch die Frei-
heit der Siedler entsteht auf Kosten der
Ureinwohner. Das in der Unabhingig-
keitserklirung formulierte Verspre-
chen, dass alle Menschen gleich seien,
wird mit Rassismus und Fremden-
feindlichkeit eingeldst.

Dass solche Widerspriiche auch
mit wachsender Zivilisierung nicht
verschwinden, ist Thema von Fritz
Langs THE RETURN OF FRANK JAMES.
Der von Henry Fonda gespielte Frank
James macht sich auf, seinen hinter-
riicks ermordeten Bruder Jesse zu ri-
chen. Die offene Pririe und andere Kli-
schees des Genres interessieren Lang
nicht. Sein Film ist bereits ein Neo-
Western, eine Riickschau. Die grossen
Helden wie Jesse James sind tot - das
ist die Ausgangslage des Films. An die
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| Korruption, Mord, Obsession.
Willkommen im Norden.

NOWEL

Stelle der echten Cowboys treten die
von der Presse kolportierten Legenden
iiber sie, und das Duell findet neuer-
dings im geregelten Rahmen einer Ge-
richtsverhandlung statt. Doch die in-
stitutionalisierte Rechtssprechung, das
weiss man auch aus Langs anderen Fil-
men, ist nicht ausgewogener als das
Faustrecht. Ein vielschichtiger Film, in
gloriosen Technicolor-Farben.

DIE WEISSE FEDER USA 1955. Format: 2.55:1,
Sprachen:D, E (DD 2.0). RACHE FUR JESSE

JAMES USA 1940. Format: 4:3; Sprachen: D, E
(DD 2.0); Vertrieb: Koch Media

Red Riding Trilogy

Wenn der amerikanische Krimi-
autor James Ellroy nicht in Los Angeles,
sondern im englischen Yorkshire gebo-
ren worden wiire, hiesse er wohl David
Peace. Der britische Bestsellerautor hat
von seinem amerikanischen Vorbild
die diistere Weltsicht geerbt, Neo-noir
at his best. Vergangenes Jahr hat der
britische Fernsehsender Channel 4 sei-
ne «Red Riding»-Romane verfilmt. Her-
ausgekommen ist dabei kein tiblicher
TV-Mehrteiler, sondern ganz grosses
Kino. Handlungsmotor bilden auf rea-
len Begebenheiten beruhende Serien-
morde in West Yorkshire in den Sieb-
zigern. Ein Ripper, der junge Madchen
abmurkst, geht um. Doch die Jagd nach
dem Titer ist nur der Anlass, um zu zei-
gen, dass sich Abgriinde auch bei jenen
auftun, welche die Bevslkerung vor sol-
chen Verbrechern schiitzen sollten. Je-
der der drei Filme behandelt ein Jahr:
1974, 1980 und 1983. Und mit der Zeit
wechselt auch der Fokus. Nebencha-
raktere des einen Films werden zu
Hauptfiguren im nichsten, ein Unter-
fangen, das nur dank hervorragender
Schauspieler gelingen kann. Von drei
Regisseuren recht unterschiedlich in-
szeniert, ist dieses spannende Krimi-
epos auch Experimentalkino: Der ers-

te Film ist auf 16mm-Material, der
zweite auf 3smm und der dritte
schliesslich mit Digitalkamera gedreht
worden. Zu verfolgen, wie die verschie-
denen technisch-formalen Méglich-
keiten das bestimmen, was sie erzihlen,
auch darin besteht ein Spannungsele-
ment dieses Krimis.

RED RIDING TRILOGY GB 2009. Format: 16:9
und 2,35:1 (anamorph). Sprache: D, E (DD 5.1);
Untertitel: D. Extras: Interview, geschnittene
Szenen, Making of. Vertrieb: Kinowelt

Le Doulos

Wer ist der «Doulos», der Polizei-
spitzel, von dem der Titel spricht? Ist
es der frisch aus dem Gefingnis ent-
lassene Juwelendieb Maurice oder aber
sein von Jean-Paul Belmondo gespielter
Freund Silien? Regisseur Jean-Pierre
Melville ldsst die Frage offen bis zum
Schluss. Das ist mehr als nur ein Kniff
zur Spannungserzeugung. Es betont
die Relativitit des Bdsen. Verfolger
und Verfolgte, Rechtsbrecher und Ord-
nungshiiter dhneln sich frappant: al-
les einsame Minner, die ihre Arbeit
machen und sich daran aufreiben. Die
Coolness von Melvilles Inszenierung,
seine Kombination von Film noir und
Nouvelle Vague haben das US-Kino
der spdten Sechziger und frithen Sieb-
ziger aufgeriittelt. Friedkin, Franken-
heimer und spdter Michael Mann oder
Quentin Tarrantino, sie alle haben von
ihm gelernt. Wie passend, dass der Re-
gisseur, welcher eigentlich Jean-Pierre
Grumbach hiess, sich ausgerechnet
den Nachnamen des vielleicht grossten
amerikanischen Autors ausgeliehen
hat. Ob er damals schon wusste, dass
auch er dereinst zum grossen Vorbild
seiner amerikanischen Kiinstlerkolle-
gen werden wiirde?
DERTEUFEL MIT DER WEISSEN WESTE

F1962. Format:1,66:1. Sprache: D, F (DD Mono);
Untertitel: D. Vertrieb: Arthaus

Johannes Binotto
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In der Endlosschleife

SOMEWHERE von Sofia Coppola

%

Eine wiistenihnliche Landschaft, wo es nichts zu sehen
oder zu erhoffen gibt. Mit diesem Bild beginnt SOMEWHERE,
der neue Film von Sofia Coppola - und das Sinnbild, das fiir
das 6de Leben des Protagonisten steht, wird bald tiberdeut-
lich, wenn dieser in seinem schwarzen Ferrari seine Renn-
runden dreht, wieder und wieder. Denn hier wird sein ein-
sames Rennen nicht durch Inszenierungen der Geschwin-
digkeit oder des coolen Machismo eines Fahrers gebrochen,
es gibt keine schnellen Schnitte, sondern nur eine einzige,
lange Einstellung. Der schnittige, glinzende Wagen schiebt
sich ins Bild, verlisst es wieder, der Motor heult auf, wenn
der unsichtbare Fahrer in ihm drin beschleunigt, und doch:
kein Gefiihl von Kitzel beim Zuschauen. Aber Verwunde-
rung vielleicht tiber einen solch lustlosen Zeitvertreib, allen-
falls ein amiisiertes Kopfschiitteln. Dann, nach etlichen Run-
den, bremst der Wagen, und der Mann - es ist tatsidchlich
ein Mann - steigt aus seinem Ferrari, steht neben der von
der Hitze prickelnden Karosserie, schaut in die Landschaft.
Doch da ist niemand, der ihm zujubeln wiirde. Er musste

sich offensichtlich einfach wieder einmal herausfordern,
doch sein Adrenalinspiegel scheint darauf schon kaum mehr
zureagieren.

Mit dieser ersten Einstellung gibt Sofia Coppola den
Rhythmus ihres Films vor, der alle schnellen oder erregen-
den Momente entschleunigt und beharrlich dekonstruiert,
um zum Kern vorzudringen: der inneren Leere des um-
schwirmten Hollywood-Schauspielers Johnny Marco. Dem
Klischee entsprechend lebt er in einem Luxushotel - dem
bertichtigten «Chateau Marmont» in Los Angeles -, umgibt
sich mit teuren, schnellen Wagen, schénen Frauen, Partys,
Alkohol und Drogen. Doch all das ist zur Einéde geworden,
zum inneren Gefingnis. Wiederholt fithlt man sich in somE-
WHERE an Sofia Coppolas LOST IN TRANSLATION (2003) er-
innert; beide Titel suggerieren Verlorenheit und Orientie-
rungslosigkeit, und auch hier ist es wieder die Anonymitit in
Hotels, die den fremden beziehungsweise zu grossen Raum
stellen, in dem sich die Hauptfigur noch ganz abhanden zu
kommen droht. Den «neuen Hotelfilm» von Sofia Coppola
hat man SOMEWHERE wegen dieser Parallelen auch schon



genannt - nur ist die Regisseurin mit ihrem Blick in die Ab-
griinde der trostlosen Einsamkeit im neuen Film noch einen
Schritt weiter gegangen. Manchmal ist die Gesellschafts-
kritik, die sie anhand dieser besonderen Biotope - oder viel-
mehr: hysterischen Mikrokosmen - iibt, in SOMEWHERE
etwas allzu plakativ geraten. Und doch ist die lakonische Art
und Weise, wie sie die blendenden Oberflichen Stiick fiir
Stiick aufreisst, immer auch von einem einzigartigen, leisen
Humor begleitet. Und am Ende gibt sie ihre Antihelden nicht
auf, sondern fiihrt sie sanft hin zu einem erfiillteren Leben.
Wahrscheinlich ist es diese besondere Mischung von Scho-
nungslosigkeit und Verzeihen, die ihre Filme so unwider-
stehlich machen. Dass sie aber fiir SOMEWHERE in Venedig
mit dem Goldenen Léwen ausgezeichnet wurde, hat laut der
Jurybegriindung indes mindestens so viel mit der formalen
Konsequenz zu tun, mit der sie von Johnnys Misere und sei-
ner unmerklich langsamen Wandlung erzihlt.

Johnnys “Hotelleben” ist eine Platte mit einem tiefen
Kratzer, in dem die Nadel in einer Rille hingengeblieben ist
und sich in einem endlosen Loop dreht. Da sind die beiden
blonden Bunny-Hischen, die sich fiir den Schauspielerstar
synchron und stereotyp lichelnd an zwei Strip-Stangen ab-
mithen: wieder eine der langen Einstellungen, mit nur weni-
gen Gegenschnitten, die Johnny auf dem Bett liegend zeigen.
Der hat seine miide Freude an dem kiinstlichen Zwillingspaar,
ist dann am Ende aber doch eingeschlafen, und die Frauen
rdumen betreten ihre zusammenklappbaren Utensilien zu-
sammen. Wo der attraktive Mittvierziger hinblickt, prasen-
tieren sich ihm die Frauen, meist moglichst nackt und aufrei-
zend; manchmal landet eine bei ihm im Bett, doch spiter ver-
wechselt er die Namen. Zwischendurch verwandeln Filmcrew
und Groupies seine Hotelsuite in eine Party. Nur ab und zu
muss er auch arbeiten: Etwa einen Pressetermin absolvieren,

mit Fragen, zu denen er keine Antworten mehr weiss. Oder er
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muss stillhalten, fiir eine Maske in irgendeinem Film, die ihn
mit seinem Ebenbild, als Jahrzehnte dlterem, abgehirmtem
Mann, im Spiegel konfrontieren wird. Spitestens hier, den
Kopf dicht verpackt in weisse Masse, lediglich mit zwei
Atemldchern versehen, die ihn vor dem Versticken bewahren,
zur Unbeweglichkeit gezwungen, kann Johnny seiner Angst
vor dem Nichts kaum mehr ausweichen. Auch hier sehen wir
ihm in einer langen Einstellung zu, ndhern uns ihm in einem
langsamen Zoom, horen ihn atmen, als sdssen wir mit ihm
unter der Maske; mehr braucht es nicht, um seine wachsende
Panik spiirbar zu machen.

Zu seinem Gliick hat aber Johnny Marco einmal eine
Tochter gezeugt, die jetzt, elf Jahre alt (gespielt von Elle Fan-
ning, der jiingeren Schwester von Dakota Fanning), nach lan-
gem Kaum-Kontakt, plétzlich intensiv in sein Leben tritt,
weil ihre Mutter eine Auszeit braucht. Zuerst weiss John-
ny nicht, wie ihm geschieht, und vor allem, wie er nun die
weiblichen Heerscharen an den Augen seiner Tochter vorbei-
schmuggeln soll. Doch seine wohlerzogene und dusserst hiib-
sche Cleo reisst nur gross die Augen auf, wenn sie einmal den
Frithstiickstisch mit einer Unbekannten teilen muss - kein
Drama, keine Szene. Als wiisste sie schon, dass das bald keine
Bedeutung mehr haben wird. soMEWHERE ist die Geschich-
te einer langsamen Bewusstwerdung eines Mannes, der
gerade in seine Midlife-Crisis rutscht und noch einmal mit
einem blauen Auge davonkommt. Vermischt mit viel Witz,
Ironie und siissem Zucker - und ein klein wenig Moralin.

Bettina Spoerri

R, B: Sofia Coppola; K: Harris Savides; S: Sarah Flack; A: Anne Ross; Ko: Stacey Bat-
tat. D (R): Stephen Dorff (Johnny Marco), Elle Fanning (Cleo), Chris Pontius (Sammy),
Michelle Monaghan (Rebecca), Kristina und Karissa Shannon (Stangentdnzerinnen).
P: American Zoetrope; G. Mac Brown, Roman Coppola. USA 2010. 98 Min. CH-V: Pathé
Films, Ziirich
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bal/siit/ jumurta von Semih Kaplanoglu

BAL (HONIG) heisst der neue, fiinfte Spielfilm des in-
zwischen vielfach mit Festivalpreisen bedachten tiirkischen Regis-
seurs Semih Kaplanoglu, der in diesem Jahr auf der Berlinale den Gol-
den Biren gewann. Kaplanoglus vorherige Arbeiten sUT (MILCH, 2008),
YUMURTA (EI, 2007), MELEGIN DUSUSU (ANGEL’S FALL, 2004) und sein
Erstling HERKES KENDI EVINDE (AWAY FROM HOME, 2000) liefen zwar
auf Festivals und teils auch im Kino, wurden aber international kaum
wahrgenommen. Bisher galten Nuri Bilge Ceylan und Yesim Ustao-
glu als profilierteste Reprisentanten des neuen tiirkischen Kinos. Mit
Kaplanoglu tritt nun ein Regisseur in Erscheinung, dessen Werk sper-
riger und “tiirkischer” ist.

BAL ist der letzte Teil einer riickwirts erzihlten Trilo-
gie um den Dichter Yusuf. Sie thematisiert unter anderem den Stadt-
Land-Gegensatz. Dass das Leben auf dem Land nach anderen Geset-
zen verliuft als das grossstidtische, dass der gelassene Umgang mit
Zeit und die Ergebenheit ins eigene Schicksal die Menschen ruhiger
und manchmal auch freundlicher werden lisst, begreift nicht nur, wer
durch die tiirkische Provinz reist, sondern auch, wer sich auf Yusufs
Spuren in Kaplanoglus Trilogie umschaut. Ein anderes zentrales Mo-

gluin BAL; 3Bora Alt

und Erdal Besikgioglu

tiv der Trilogie ist die Beziehung zwischen Mutter und Sohn. Erst
nach dem dritten Teil versteht man, warum der erwachsene Yusuf aus
YUMURTA und der jugendliche aus sUT so verschlossen und schwie-
rig, manchmal beinahe verstort wirken. Denn nach seinen Vorliufern
kommt BAL schliesslich in Yusufs Kindheit an: Der schiichterne, stot-
ternde Junge spricht fliessend nur mit seinem Vater, einem Imker. Dabei
sehnt er sich danach, vom Lehrer die Belohnungsnadel fiir gutes Lesen
angesteckt zu bekommen. Eines Tages verschwindet der Vater, Yusuf er-
halt die Nadel, aber dann ist sie ihm nicht mehr so wichtig. In langen,
ruhigen Einstellungen erzihlt BAL vom abrupten und viel zu frithen
Ende einer Kindheit, die von intensiven Sinneseindriicken, von Sehn-
stichten und Traumen geprigt ist. Der Film spielt in der Region Rize am
ostlichen Schwarzen Meer, im dreitausend Seelen zihlenden Bergdorf
Camlihemsin, wo es den seltenen dunklen Honig gibt, der aus Bienen-
stocken in hohen, alten Biumen gewonnen wird. Dort fand Kaplano-
glu sowohl seinen siebenjihrigen Hauptdarsteller Bora Altas als auch
die unberiihrten Wilder, die er fiir seinen Spielfilm brauchte. Deren
saftiges, in vielen Schattierungen glinzendes Griin und das Knirschen

der Aste, das Rascheln des Laubes, das Knacken eines am Boden liegen-

den Zweiges unter dem Fuss des Imkers bestimmen die Atmosphire des
Films - Bild und Ton stehen gleichberechtigt nebeneinander.

Semih Kaplanoglu, der griiblerische Aussenseiter des
jiingeren tiirkischen Kinos, weiss um die Unvereinbarkeit parallel exi-
stierender Lebensentwiirfe, um enttiuschte Erwartungen und den Ver-
lust der Heimat. Er ist ein bedichtiger Erzihler: Seine Einstellungen be-
ginnen, bevor etwas passiert, und werden auch noch gehalten, nachdem
seine Protagonisten die Szene verlassen haben. Kaplanoglu ist vor allem
auch ein Regisseur der Gerdusche. Seine Filme sind dialogarm, aber
reich an Ténen, die man sonst kaum wahrnimmt: das Platschen von
Gummistiefeln im Schilf, das Rascheln des Rohrs, das Knattern eines
Motorrads, das schon lange prisent ist, bevor es ins Bild kommt. Und er
verwendet Symbole wie den Honig, das Ei oder die Milch, die nicht nur
fiir die Beziehung zwischen Mutter und Sohn steht - gleich zu Beginn
von sUT wird sie in einem Topf iiber offenem Feuer zu einem hierzulan-
de vollig unbekannten Zweck aufgekocht.

Semih Kaplanoglu versteht sich als oppositioneller
Intellektueller. Als solcher habe man, so sagt er, jeden Grund, konser-
vativ zu sein - im wortlichen Sinn: Der Kampf fiir die Erhaltung der
Umwelt und des 6kologischen Gleichgewichts sei eine Verpflichtung
fiir jeden Einzelnen. Selbst die unberiihrt scheinenden Bergregionen
am Schwarzen Meer sind gefihrdet, wie Kaplanoglu bereits bei seiner
Dankesrede auf der Berlinale erwihnte, die offenbar nicht ganz folgen-
los geblieben ist, wie er jetzt berichtet: «Als ich die Gegend entdeckte,
war das abenteuerlich, es gab keine Wege, alles war urspriinglich, leer
und wild. Das war ein bisschen wie am Amazonas, teilweise gab es kei-
ne Elektrizitit. Jetzt baut man Wasserkraftwerke, fillt mit riesigen Ma-
schinen Biume und verlegt Leitungen, man verdndert sogar den Verlauf
der Fliisse. Viele sind dort arbeitslos, die jungen Leute sitzen im Kaffee-
haus herum; und man versucht, sie fiir die Projekte zu gewinnen, indem
man ihnen schlecht bezahlte Arbeit gibt, aber ohne Sozialversicherung,
fiir drei, vier Monate, und danach ist wieder nichts. Es gibt ein Biind-
nis am éstlichen Schwarzen Meer, biirgerliches Engagement gegen die
Projekte. Vielleicht kommen von dort langsam Resultate», hofft Kapla-
noglu und berichtet weiter: «Jetzt hat man jedenfalls angefangen, dieses
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ganze Geschiift ein bisschen zu kontrollieren. Einen Monat nach meiner

Rede auf der Berlinale hat der dortige Regierungsprisident einen Bau-
stopp verhingt, weil die Bevélkerung begriffen hat, dass die Fliisse aus-
trocknen, aber es ist schon so viel investiert worden. Man weiss nicht,
wie es weitergeht.»

In seinem Biiro im teuren, europiischen Stadtteil
Nisantasi erklart sich Kaplanoglu durchaus einverstanden mit der Ein-
ordnung seiner eigenen Arbeiten und derjenigen einiger seiner Kolle-
gen als «Heimatfilm»: «Es gibt eine Tradition der Melancholie in der
tiirkischen Literatur: Schriftsteller wie Orhan Pamuk haben sich mit
einer verlorengegangenen Zeit auseinandergesetzt. Ihre Werke durch-
zieht eine gewisse Ablehnung der neuen, modernen Tiirkei. Die jiin-
geren tiirkischen Filmemacher tibertragen dieses Gefiihl auf verloren-
gegangene Orte, Riume. Sie gehen zuriick in die Regionen, wo sie auf-
gewachsen sind, und stellen fest, dass sich alles gedndert hat. Aber wir
gehen jetzt alle schon auf die fiinfzig zu, wir sind also gar nicht mehr so
jung, vielleicht hingt das damit zusammen.»

1in BAL; 3 Erdal Besik¢ioglu

AL

Semih Kaplanoglu arbeitet lange an der Entwicklung
seiner Stoffe und noch linger an der Produktion seiner Filme, die er als
Regisseur, Autor, Cutter und Produzent bis ins kleinste Detail kontrol-
liert. Fiir sein nichstes Projekt wiinscht er sich vor allem finanzielle Un-
abhingigkeit, ohne die kiinstlerische Freiheit nicht moglich ist.

Daniela Sannwald

BAL (HONIG | HONEY)

Regie: Semih Kaplanoglu; Buch: Semih Kaplanoglu, Orgun Koksal; Kamera: Baris Ozbicer; Schnitt: Ay-
han Ergiirsel, Semih Kaplanoglu, S. Hande Fiineri; Ausstattung: Naz Erayda; Ton: Matthias Haeb. Dar-
steller (Rolle): Bora Altas (Sohn Yusuf), Erdal Besikgioglu (Vater Yakup), Tiilin Ozen (Mutter Zehra).
Produktion: Kaplan Film Production, Heimatfilm; Produzent: Semih Kaplanoglu; Tiirkei, Deutschland
2009. Farbe; CH-Verleih: trigon-film, Ennetbaden; D-Verleih: Piffl Medien

SUT (MILK)

Regie: Semih Kaplanoglu; Buch: Semih Kaplanoglu; Kamera: Ozgiir Eken; Schnitt: Frangois Quiqueré;
Ausstattung: Naz Erayda; Ton: Marc Nouyrigat. Darsteller (Rolle): Riza Akin (Ali Hoca), Basak Koklii-
kaya (Zehra), Melih Selcuk (Yusuf), Saadet Aksoy (Semra), Alev Ucarer (Kemal), Serif Erol (Istasyon
Sefi), Orgun Koksal (Erol). Produktion: Semih Kaplanoglu. Tiirkei, Frankreich, Deutschland 2008. Far-
be; Dauer: 112 Min. CH-Verleih: trigon-film, Ennetbaden; D-Verleih: mitosfilm

YUMURTA (EGG)

Regie: Semih Kaplanoglu; Buch: Semih Kaplanoglu; Kamera: Gzgiir Eken; Schnitt: Semih Kaplanoglu,
Ayhan Ergiirsel, Suzan Hande Giineri; Ausstattung: Naz Erayda; Ton: Ismail Karadas. Darsteller (Rolle).
Nejat Isler (Yusuf), Saadet Aksoy (Ayla), Ufuk Bayraktar (Haluk), Tiilin Ozen (Sahaftaki Kadin), Sem-
raKaplanoglu (Zehra), Gilgin Santyrcyoolu (Giil), Kaan Karabacak (Capaci Cocuk). Produktion: Semih
Kaplanoglu. Tiirkei, Griechenland 2007. Farbe; Dauer: 97 Min. CH-Verleih: trigon-film, Ennetbaden

Heimat ist nicht tiberall

Anmerkungen zum neueren tiirkischen Filmschaffen

Die auf zwei Kontinenten gelegene Metropole Istanbul mit
ihren geschitzten zwolf- bis zwanzigtausend Einwohnern ist zwar
nicht die offizielle, aber doch die kulturelle Hauptstadt der Tiirkei:
Theater, Kinos, Galerien, Museen, Clubs und Konzerthiuser sind
Foren der nationalen und internationalen Kiinstler- und Intellek-
tuellenszene. Istanbul ist ein wichtiger Medienstandort, und die
Einkaufsstrassen Istiklal im europdischen oder Bagdat Caddesi
im asiatischen Teil der Stadt stehen den Shopping-Meilen ande-
rer europiischer Grossstddte in nichts nach. Angesichts dieser
weltoffenen Atmosphire kann man sich kaum das riesige Gefil-
le vorstellen, das in den Bereichen Bildung, Wohlstand und Tra-
ditionsbewusstsein zwischen der Stadtbevélkerung und den zah-
lenmissig weit tiberlegenen Landbewohnern im riesigen Ana-
tolien herrscht. Nicht die aufgeklirte, kosmopolitische, urbane
und in der Regel auch wohlhabende Mittelschicht wihlt die AK-
Partei des praktizierenden Muslims Recep Tayyip Erdogan und
achtet streng auf die Einhaltung der Gebote des Koran, sondern
die armen Landarbeiter und Kleinbauern, Gewerbetreibende und
Dienstleister auf niedrigem Niveau, Arbeitslose und Landfliicht-

linge und neuerdings auch die aus diesem Milieu hervorgegan-
genen zwar wirtschaftlich erfolgreichen, aber kaum gebildeten
Kleinunternehmer.

Dieses Gefille zwischen Stadt und Land hat bereits die um
1940 geborene Generation tiirkischer Filmemacher beschiftigt, zu
der Omer Kavur und Erden Kiral, Yavuz Turgul, Ali Ozgentiirk und
Tung Basaran gehdren, um nur einige von ihnen zu nennen, allen
voran natiirlich Yilmaz Giiney, national und international gefeier-
ter Schauspieler und Regisseur, der nach mehreren Gefingnisauf-
enthalten schliesslich als politischer Exilant nach Paris ging, wo
er 1984 starb. Dessen Meisterwerk UMUT (HOFFNUNG) themati-
siert bereits 1970 die bittere Armut eines kinderreichen Familien-
vaters, des typischen kleinen Mannes, dem nichts bleibt ausser der
vagen Hoffnung auf einen mystischen, vergrabenen Schatz. Mit
dem Existenzkampf der armen Landbewohner und ihren konflikt-
beladenen Versuchen, in der Stadt Fuss zu fassen, setzen sich die
tiirkischen Filmemacher bis heute auseinander.
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Die Landflucht ist seit den sechziger Jahren eines der be-
herrschenden Themen des tiirkischen Kinos. So beschreibt etwa
Halit Refigs GURBET KUSLARI (BIRDS OF EXILE, 1964) das Schick-
sal einer naiven Zuwandererfamilie, die in der Stadt ausgebeu-
tet wird; so zeichnet Omer Liitfi Akads Trilogie GELIN [ DUGUN |
DIYET (THE BRIDE |THE WEDDING [ THE RANSOM, 1973/74) den
Weg eines jungen Paares aus der 5konomischen und sozialen Ab-
hiingigkeit nach. In den spiten siebziger Jahren wurde die Tiirkei
vom Biirgerkrieg beherrscht, den der Militirputsch vom 12. Sep-
tember 1980 und die darauffolgende Diktatur beendete, deshalb
schwappte erst nach Wiedereinsetzung einer zivilen Regierung
Mitte der Achtziger eine neue Zuwandererwelle nach Istanbul.
Filme wie Yavuz Turguls MUHSIN BEY (1986) oder Nesli Célgegens
ZUGURT AGA (THE AGHA, 1985) erzihlen davon. In MUHSIN BEY
trifft ein naiver Arabesk-Singer aus Anatolien auf den alteinge-
sessenen Istanbuler Titelhelden, einen Konzertveranstalter. Nach
einigen Anfangsschwierigkeiten merken die beiden, dass sie von-
einander lernen kénnen, wenn sie sich mit der Existenz des jeweils
anderen arrangieren. Und in zUGURT AGA ist es der einem Feudal-

(HOFFNUNG),
4 MUHSIN

herrscher vergleichbare Aga, der mit seiner Familie in die Metro-
pole zieht, weil die Provinz sie nicht mehr ernihren kann. Die bei-
den Filme thematisieren den clash of cultures und iiben mit den
Mitteln der Komédie milde Sozialkritik. In beiden spielt der ehr-
wiirdige Altstar Sener Sen unbeugsame traditionsbewusste Grand-
seigneurs mit melancholischem Einschlag, die weder als urba-
ner Geschiftsmann noch als Provinzfiirst ihren lebenslang gehei-
ligten Prinzipien treu bleiben kénnen. Der erste Spielfilm der 1972
geborenen Regisseurin Pelin Esmer, 11’E 10 KALA (10To11, 2009),
ist ein Nachfahre dieser Filme, in denen der Zusammenprall von
Kulturen, sozialen Schichten, Gebildeten und Ungebildeten, Still-
stand und Fortschritt individualisiert, personalisiert und paradig-
matisch durchgespielt wird.

Die meisten Reprisentanten des jiingeren tiirkischen Auto-
renkinos zihlen eben nicht nur Tarkowski, Bresson oder Rosselli-
ni zu ihren Vorbildern, sondern auch die ilteren Kollegen aus dem
eigenen Land. Seit den neunziger Jahren macht diese neue Genera-

tion tiirkischer Regisseure international von sich reden: IThre
Filme werden auf den Festivals der Welt gezeigt und vielfach aus-
gezeichnet, Tributes und Retrospektiven werden ihnen gewidmet.

Prominentester Vertreter dieser Generation der um 1960 ge-
borenen Filmemacher ist Nuri Bilge Ceylan, der mit G¢ MAYMUN
(THREE MONKEYS) 2008 in Cannes den Preis fiir die beste Regie
erhielt. Ceylan und seine Kollegen Yesim Ustaoglu und Semih
Kaplanoglu, um nur die bekanntesten zu nennen, haben Film-
studienginge absolviert und ihre Karrieren als Kurzfilmregis-
seure, Kritiker oder Regieassistenten begonnen, bevor sie ihre er-
sten Spielfilmprojekte realisieren konnten. Sie sind Cineasten im
eigentlichen Wortsinn, radikale Astheten, die mehrere Funktio-
nen bei ihren Filmen iibernehmen: Sie schreiben, schneiden und
produzieren selbst, arbeiten mit ganz kleinen Teams und stehen
fiir ein reines Autorenkino, wie es derzeit in kaum einem europi-
ischen Land anzutreffen ist.

Thre Filme zeichnen sich durch Strenge und Kargheit aus,
die uneingeschriinkte Kontrolle, die sie in jedem Stadium der Pro-
duktion ausiiben, schligt sich in der konzeptionellen Diszipli-

niertheit der Inszenierungen nieder. Gemeinsam ist ihnen auch,
dass sie neuerdings ihre Drehorte in Anatolien finden und hiu-
fig die Stadtflucht thematisieren - ganz im Gegensatz zur sozia-
len Migrationsbewegung in der Tiirkei, die in umgekehrter Rich-
tung sich bewegt: Tausende von Landbewohnern ziehen jihrlich
aus den infrastrukturell schwachen Gebieten mit hoher Arbeits-

losigkeit in die Grossstidte Istanbul, Ankara und Izmir, um ihre
Lebensbedingungen zu verbessern. Indem sie Heimatfilme drehen,
beweisen die Regisseure ganz nebenbei, dass die Sehnsucht nach
memleket (Heimat) keineswegs ein nur bei landfliichtigen Arbeits-
migranten anzutreffendes Phiinomen ist. Die meisten Kiinstler
und Intellektuellen sind nicht gebiirtige Istanbuler, sondern
spiter in die Kulturmetropole gezogen, sie kénnen ebenfalls als
Arbeitsmigranten gelten, wenn auch auf héherem Niveau. Thren
Filmen gemeinsam ist die implizite Trauer um den Verlust von
Natur, von Traditionen und von einer durch andere Primissen als
dem Streben nach materiellem Wohlstand bestimmten sozialen
Ordnung.



1UZAK (WEIT), Regie: Nuri Bilge Ceylan; 2 GUNESE YOLCULUK (REISE
ZUR SONNE), Regie: Yesim Ustaoglu; 3 SONBAHAR (HERBST), Regie: Ozcan
Alper; 4 PANDORA’NIN KUTUSU (PANDORA’S BOX), Regie: Yesim Ustaoglu
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Nuri Bilge Ceylan hat diese Bewegung mit seinen Filmen
nachvollzogen - von KASABA (THE SMALL TOWN, 1997) iiber

MAYIS SIKINTISI (CLOUDS OF MAY, 2000) kam er mit seinem Pro-
tagonisten, dem Cousin vom Land, der seinen in der Grossstadt
lebenden Verwandten besucht und nicht mehr verlisst, in uzax
(WEIT, 2002) schliesslich im winterlichen Istanbul an, pendelte
mit IKLIMLER (JAHRESZEITEN, 2006) zwischen der Agiis, Ana-
tolien und wiederum Istanbul und schuf schliesslich mit ¢ MAY-
MUN ein atmosphirisch beingstigend dichtes Portrit einer klein-
biirgerlichen Familie in einem grossstidtischen Umfeld, das ge-
rade noch als Istanbul erkennbar ist. Die 4sthetische Konzeption
- sumpfige Farben, gedimpftes Licht und eine die Darsteller be-
dringende Kadrage - verfremdet die ohnehin unter Verzicht auf
Wiedererkennungseffekte gewihlten Drehorte zusitzlich. Die
geografische Uneindeutigkeit des Filmschauplatzes scheint bei
Ceylan wie auch bei einigen anderen der jiingeren Regisseure Aus-
druck von Unaufgehobenheit und daraus resultierendem Heim-

weh zu sein - buchstablich und im iibertragenen Sinn: Die Prot-
agonisten ihrer Filme sind aus den geografischen und mitunter
auch chronologischen Zusammenhingen gefallen.

Die Regisseurin Yesim Ustaoglu steht, was den Grad ihrer Be-
kanntheit betrifft, ihrem Kollegen Ceylan kaum nach: Ihre Filme
sind politische Statements, auf der Oberfliche ein wenig verrit-
selt, aber mit klaren, politisch korrekten, konsenstauglichen im-
pliziten Botschaften. Auf internationalen Festivals debiitierte die
Regisseurin 1999 mit GUNESE YOLCULUK (REISE ZUR SONNE),
ein Film, der die Diskriminierung von in Istanbul eingewanderten
Kurden thematisiert, und wurde auch gleich vielfach ausgezeich-
net. Danach hat Ustaoglu ebenfalls die Grossstadt verlassen: Ihre
nichsten beiden Arbeiten, den Spielfilm BULUTLARI BEKLER-
KEN (WAITING FOR THE CLOUDS, 2003) und die Dokumenta-
tion SIRTLARINDAKI HAYAT (LIFE ON THEIR SHOULDERS, 2004)
drehte sie in ihrer Heimatregion Trabzon am Schwarzen Meer,
und auch mit PANDORA’NIN KUTUSU (PANDORA’S BOX, 2008),
ihrem bisher jiingsten Spielfilm, kehrte sie dorthin zuriick. Man
kann diesen Film iiber eine alte Frau aus den Bergen der Schwarz-

meerregion, die, an Alzheimer erkrankt, von ihren Kindern nach
Istanbul geholt wird, als Fortsetzung von Ustaoglus vorherigen
Arbeiten begreifen: Wer gesehen hat, wie mithsam die Biuerinnen
am Sommeranfang mit dem Vieh und dem Hausrat auf die regen-
reiche, fruchtbare yayla, die Alp ziehen und welchen kargen Le-
bensstil sie dort pflegen, begreift, dass jemand, der woméglich so
ein Leben mit dem weiten Blick in den Himmel und iiber die Berge
gefiihrt hat, dieses unmoglich zwischen modernen Hochhaussied-
lungen in der Megalopolis Istanbul beenden kann.

Internationale Kritiker lieben Ustaoglus Filme ebenso wie
die ihrer beriithmten ménnlichen Kollegen, beherrscht doch auch
sie das filmische Handwerk perfekt. Dass ihre Filme stets mit ein
wenig Folklore angereichert sind und deshalb nicht ganz so karg
wirken, verzeiht man ihr: Sie trigt damit dem Bediirfnis west- und
nordeuropiischer Zuschauer nach Exotik Rechnung.

Ozcan Alper, Ustaoglus Kameramann bei SIRTLARINDAKI
HAYAT, ist wie sie am Ostlichen Schwarzen Meer geboren und
hat seinen ersten Spielfilm SONBAHAR (HERBST, 2008) ebenfalls
dort gedreht. Er beschreibt darin die Riickkehr eines aus gesund-

heitlichen Griinden entlassenen politischen Hiftlings zu seiner
Mutter in ein Bergdorf, wo fast nur noch alte Leute ihr mithsames
Dasein fristen. Die Jiingeren sind weggezogen, um in der Stadt ihr
Auskommen zu finden. Auch in diesem Film sehnt sich der Prot-
agonist schmerzlich nach einer Heimat, die verloren ist: Die ein-
drucksvollen Bilder vom einsetzenden Winter symbolisieren das
langsame Aussterben einer Region und ihrer Kultur.

Semih Kaplanoglu dagegen ist ein moderner Fabulierer, trotz
seiner dialogarmen Filme ein Nachfahre der Erzihlkiinstler, wie
sie der kulturellen Tradition der Tiirkei verhaftet sind, und damit
ist er der profilierteste Vertreter des Heimatfilms, wie er das neue
tiirkische Autorenkino charakterisiert. In Europa allerdings ist
auch er zunichst mit einem Istanbul-Film bekannt geworden, des-
sen Thema allgemeingiiltig und international ist: in MELEGIN DU-
SUSU (ANGEL'’S FALL, 2004) geht es um Bluts- und Wahlverwandt-
schaft und die Belastung, die beide bedeuten kénnen.

Auf der Berlinale 2010 erhielt Kaplanoglu den Goldenen Bi-
ren fiir BAL (HONEY), den letzten Teil seiner Heimatfilm-Trilogie
um den Dichter Yusuf, in der er das Sujet der Familie wieder auf-



genommen und den Stadt-Land-Gegensatz thematisiert hat. Aber

er verzichtet dabei auf jegliche Provinz- und Anatolien-Roman-
tik, sondern interpretiert die Kleinstadt als Begegnungsort von
Altem und Neuem, nimmt dabei implizit Stellung zu den 6kono-
mischen und sozialen Verinderungen, denen Kleinstadt, Dorf und
auch die sie umgebende Landschaft unterworfen werden. So hat
er YUMURTA (EGG, 2007) und SUT (MILK, 2008), die ersten beiden
Teile seiner Yusuf-Trilogie, in seiner Heimatregion Izmir gedreht.
Man kann davon ausgehen, dass die riickwiirts erzihlte Biogra-
fie von Yusuf - die Entwicklung eines schiichternen, stotternden
Kindes zum Dichter - zumindest einige Parallelen zu Kaplanoglus
eigenem Lebenslauf aufweist. Die Sehnsucht nach memleket wird
vor allem deutlich in YUMURTA: In diesem Film ist Yusuf in sei-
nen Dreissigern, lebt als Dichter und Buchhindler in Istanbul
und besucht anlisslich des Todes seiner Mutter wieder seine Hei-
matregion Izmir. Dort kommt es zu einer vorsichtigen Annihe-
rung zwischen ihm und einer Nachbarin, die sich um die Mutter
kiimmerte und nun als Reprisentantin von deren letztem Willen
fungiert. Auch sUT, der zweite Teil, ist bei Izmir gedreht. Yusuf

hat nun die Schule abgeschlossen und wartet auf seine Einberu-
fung zum Militirdienst; eine Literaturzeitschrift druckt sein Ge-
dicht, und er arbeitet als Milchmann, um seine Mutter zu unter-
stiitzen. In YUMURTA und suUT geht Kaplanoglu auch dezidiert
auf religidse Traditionen ein, die das Landleben immer noch stark
bestimmen. Nicht nur die Titel seiner Filme sind symbolisch zu
verstehen; er entwirft vielmehr eine ganze Welt voller - auch aku-
stischer - Zeichen, die daran erinnern, dass jenseits der weitge-
hend auf der Ratio basierenden europdischen Gesellschaftsord-
nungen auch andere, archaische Regelwerke immer noch virulent
sind. BAL schliesslich geht in die Kindheit Yusufs zuriick, in der er
den Verlust seines Vaters - er ist Imker in einer Gebirgsregion am
Sstlichen Schwarzen Meer - verkraften muss. Nur mit dem Vater
kann der Junge fliessend sprechen und lesen; zwischen beiden be-
steht eine Art Geheimbund, der die Mutter ausschliesst. Erst die-
ser dritte Teil wirft Licht auf die schwierige Beziehung, die zwi-
schen Yusuf und seiner Mutter besteht.

1SUT (MILK), Regie: Semih Kapla
noglu; 3 SONBAHAR (HERBST), Reg
Regie: Reha Erdem

WINDS)

Semih Kaplanoglu scheint weniger an der Rezeption seiner
Filme interessiert zu sein als an der Entwicklung seines Stils, den
er «spirituellen Realismus» nennt: Er ist der perfekte Reprisen-
tant einer Lart pour l'art-Haltung; griiblerisch und verschlossen
arbeitet er lange an der Entwicklung seiner Stoffe und noch lin-
ger an der Produktion seiner Filme. Damit kommt er der Vorstel-
lung vom genialen, besessenen auteur, der aus dem Leiden an sich
selbst und an seiner Umwelt heraus grosse Werke schafft, ziem-
lich nah; solche Personlichkeiten sind selten im zeitgendssischen
europiischen Kino und eben deshalb von der Kritik geschitzt. Thn
interessiert die prizise Auslotung der dsthetischen Grenzen des
Mediums; mitunter hat man den Eindruck, er habe diese bereits
iiberschritten und befinde sich mit seinen Filmen an den Rindern
der Bildenden Kunst und der modernen Musik.

Ebenfalls als Regisseur des neuen tiirkischen Heimatfilms
kann der Filmemacher Reha Erdem gelten. Nach den expliziten
Grossstadtfilmen KAG PARA KAG (RUN FOR MONEY, 1999) und
KORKUYORUM ANNE (MOMMY, I'M SCARED, 2004), die sich mit
den sozialen und psychologischen Auswirkungen der Metropole

, Regie: Semih Kapla

/AKIT (TIMES AND

YUMURTA

n Alper
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aufs Individuum befassen, drehte er 2006 BES VAKIT (TIMES AND
WINDS) in einem Dorf an der dgdischen Kiiste. Mit diesem Film
spiirt er dem durch die fiinf Gebetszeiten (der Titel lautet wort-
lich iibersetzt «fiinf Zeiten») vorgegebenen Tagesrhythmus der
Dorfbewohner nach, vor allem dem einiger Kinder, die schmerz-
haft lernen, was Erwachsenwerden bedeutet. Erdem konterkariert
weite Landschaftstotalen mit der geistigen Enge des Dorfes, aus
der einzig die Lehrerin, die sich dem strengen Reglement zu ent-
ziehen versucht, einen Ausweg aufzuzeigen scheint. BES VAKIT
ist eine kritische Auseinandersetzung mit einem rigorosen Regel-
kanon, gleichzeitig schwingt darin eine Sehnsucht nach der das
Dorf umgebenden Landschaft mit, eine leise Trauer dariiber, dass
die Menschen nicht besser sind angesichts einer grossartigen, un-
beriihrten Natur.

Mit HAYAT VAR (MY ONLY SUNSHINE, 2008), seinem nich-
sten Film, kehrte Erdem zwar nach Istanbul zuriick, das jedoch
nur an den Wasserstrassen erkennbar ist. Der Ort dieser Geschich-
te, einer Art Entwicklungsroman eines etwa vierzehnjihrigen
Midchens, ist unbestimmt, wild, verrucht. Aus der Perspektive



seiner Heldin schildert HAYAT VAR eine in erster Linie feindliche
Umwelt, in der noch nicht einmal das marode Holzhaus am Was-
ser Schutz bietet. Reha Erdems Kino schwelgt - mit langen Ein-
stellungen und geduldigen Beobachtungen auf Breitleinwand - in
Farben, Licht und Ton. Es ist kein Uberwiltigungskino, das Héren
und Sehen vergehen lisst, sondern ein Kino, das einen alles ganz
neu entdecken lasst.

Mit dem im anatolischen Kars gedrehten Kxosmos (2009)
erweitert Erdem das Konzept des Niemandslandes um die Magie
eines aus der Zeit gefallenen unbestimmten Ortes: eine Kleinstadt
an einem reissenden Fluss im Winter, die manchmal unter dem
Kanonendonner eines nicht allzu fernen Krieges erzittert. Ein
Fremder kommt im Schneesturm iiber die Berge und rettet einen
kleinen Jungen, der in den Fluss gefallen ist. Aus Dankbarkeit
stellt ihm die Gemeinde eine Wohnung im verlassenen Rathaus
zur Verfiigung. Der merkwiirdig kindlich wirkende Fremde ver-
sucht von nun an, sich in der Stadt einzuleben.

Heimat finden die Protagonisten weder in den Filmen von
Nuri Bilge Ceylan noch in denen von Yesim Ustaoglu, Semih
Kaplanoglu oder Reha Erdem. Die Provinz scheint zu eng, zu karg,
zu streng in ihren Regeln des Zusammenlebens. Gleichwohl ist zu
erkennen, wie sehr die Sehnsucht nach Heimat die Filmemacher
umtreibt, bewegt, bestimmt.

Auch deswegen kreist etwa Nuri Bilge Ceylan in seinen Fil-
men ums eigene Ego. Er ist ein Ich-Erzihler, der mitunter selbst
die mit seinen autobiografischen Erfahrungen ausgestatteten
Protagonisten spielt oder sich, etwa von Muzaffer Ozdemir, gut er-
kennbar darstellen lisst. Nuri Bilge Ceylan ist ein Egomane, der
trotz seines eleganten, intellektuellen, kosmopolitischen Habi-
tus nicht verbergen kann, dass ihm eine Heimat fehlt. Seine Filme
kreisen ums Kiinstlerdasein, schildern Identititskrisen, splendid
isolation und die uniiberbriickbaren Gegensitze zwischen der in-
tellektuellen Minderheit und der ungebildeten riesigen Mehrheit
des tiirkischen Volkes, die nichts von der Existenz dieses und an-
derer Filmemacher weiss.

(TIMES AND WINDS), Regie
Ceylan

Das tiirkische Mainstream-Kino feiert wiahrenddessen Box-
Office-Erfolge: Zu Beginn des Jahres 2010 hatten Komédien wie der
dritte Teil des Serials RECEP IVEDIK knapp 2,8 Millionen Zuschau-
erin 17 Tagen, die Western-Parodie YAHSI BATI mit dem Standup-
Comedian Cem Yilmaz in der Hauptrolle 2,3 Millionen Zuschauer
in 59 Tagen und der Buddhismus-Klamauk KUTSAL DAMACANA
2: ITMEN um die 800 000 Zuschauer in 38 Tagen zu verzeichnen.
Auf dem einheimischen Markt sind die tiirkischen Produktionen
kommerziell beinahe so eintriglich wie in Frankreich die franzs-
sischen, wenn man die Anzahl verkaufter Kinotickets mit der Ein-
wohnerzahl der Lander in Beziehung setzt. Ganz im Gegensatz
zu ihren franzésischen Kollegen haben sich die tiirkischen Main-
stream-Produzenten bisher jedoch wenig um die internationale
Vermarktung der Filme gekiimmert, was daran liegen mag, dass
gerade die Komddien-Blockbuster eine profunde Kenntnis tiir-
kischer (Sprach-)Kultur voraussetzen. Allenfalls in westeuropi-
ischen Stidten mit hohem Migrantenanteil kommen sie gelegent-
lich in untertitelten Fassungen zur Auffithrung. Die Internatio-
nalisierung des tiirkischen Mainstreams steht also noch aus, und

1 MAYIS SIKINTISI (CLOUDS OF MAY), Regie: Nuri Bilge C
Reha Erdem; 3 UZAK (WEIT), Regie: Nuri Bilge

n; 2 BES VAKIT
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das liegt weniger an Themen oder Genres, sondern schlicht am

prosperierenden inlidndischen Geschift. Auch wenn die Regis-
seure des Mainstream-Kinos sich, oft in derbem Klamauk, iiber
das Stadt-Land-Gefille lustig machen, kennen sie das Gefiihl der
Heimatlosigkeit nicht. Sie befinden sich im Einklang mit der Welt
und der Gegenwart, spiiren weder Unbehagen noch Entfremdung
oder Trauer {iber Verlorenes. Das einheimische Publikum dankt es
ihnen.

Gleichzeitig entsteht im Ausland ein anderes tiirkisches
Kinoj; iiberall dort, wohin es in den sechziger Jahren die Gastarbei-
terfamilien aus Anatolien verschlagen hat. Deren S6hne und Téch-
ter - Fatih Akin, Kutlug Ataman, Thomas Arslan in Deutschland,
KenanKili¢ in Osterreich oder Ferzan Ozpetek in Italien - thematisie-
ren nicht nur die Probleme der Migranten in den Zuzugslindern,
sondern entdecken auch die Heimat ihrer Vorfahren neu. Die ver-
schiedenen Sichtweisen ergiinzen sich zu einem komplexen, fili-
granen Tiirkeibild, das die von politischen, 6konomischen und
touristischen Interessen gefirbten Stereotypen Liigen straft.

Daniela Sannwald
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Rund fiinfzehn Jahre ist es her, da wucden
die Zugceisenden bei dec Einfahet in Zicich
von einem grossen Ankunftsschild willkom-
men geheissen, das mit einec kleinen Laut-
verschiebung spielte: «ZUREICH» hiess es
da - und dahinter auf der Brandmauer des-
selben Gebdudekomplexes: «Alles wird gut».
Beides wacen die legenddcen «Aushdnge-
schildec» der Wohlgeoth, einec ehemaligen
Gaszéhlecfabrik, die in jenen Jahcen be-
setzt und zum Wohn- und Kultuccaum umfunk-
tioniect worden war - als eine dec letzten
grossen Aktionen dec Hausbesetzerszene in
Ziieich, die cund finfzehn Jahce lang das
Leben in der Stadt mitpedgte.

Ihee Geschichte erzahlt Mischa Beutschin
in seinem cund sieben Stunden dauernden
Epos allein machen sie dich ein: Mit viel Apchiv-
material ducchquert er in seiner achttei-
ligen «filmischen Dokumentation» die Hau-
secbewegung zwischen 1979 und 1994. Dec au-
todidaktische Filmemacher dokumentiect
den langjdhcigen Kampf gegen die Speku-
lation, gegen Immobilienbesitzer, Poli-
tik und Polizei- der oft mit grosser Keea-
tivitat vonstatten ging: Die symbolischen
Aktionen, mit denen Besetzungen ein- und
ausgeldutet wueden, waren hdufig witzige
Inszeniecungen und generiecten grosses Me-
dieninteresse, wovon auch dec Film fic sei-
ne Geschichtsscheeibung profitiect.

Dec Titel der Dokumentation, dec auf einen
Song der Siebziger der deutschen Band
«Schedder Roadshow» zuriickgeht, fasst den
Geist der Bewegung, die gegen die Veceinze-
lung und flic eine bewohnecfreundliche
Stadtpolitik samt altecnativem Kultucan-
gebot kémpfte. In einem ecsten Teil wied
einfiihcend ein Ubecblick von den Fiinfzi-
geen bis zu den Achtzigeen gegeben, bis hin
zum Opecnhauskeawall - dem Beginn dec «Be-
wegung». Die weitecen sieben Teile poc-
todtiecen dann die Hausecbewegung im
Folgejahezehnt, die sich pacallel da-
zu abspielte. Mit vielen Fotos, Filmaus-
schnitten, Tondokumenten und den Sound-
teacks unzéhliger Ziiccher Bands fiihet uns
ein Voice-over-Kommentac ducch ein halbes
Jahchundect Zeitgeschichte, das auch ein
Stick Stadtentwicklung ist. Ein Teeffen
mit dem 45-jahrigen Autor fand Ende Septem-
ber statt - just zum 30-Jahe-Jubildum des
altecnativen Kulturorts Rote Fabrik, die
inden Achtzigeen ihee Pfocten 6ffnete.

Doris Senn

rLmeuLLemin Ein paac Worte Gber deine Per-
son?

miscHa BRUTSCHIN Ich habe selbee in der Hau-
secbewegung gelebt von Mitte dec Achtzi-
ger bis zum Ende der Wohlgroth Mitte dec
Neunziger. Heute acbeite ich Teilzeit und

bin Vater von deei Kindecn. Das Filmpeo-
Jjekt entstand wéhecend achteinhalb Jahcen
inmeiner Freizeit.

r8 Wie kam es zue Idee fiic den Film?

me Anfang der neunziger Jahce dokumen-
tiecte ich in einem zweieinhalbstiindigen
Film die Hittis-Geuppe, zu dec ich ge-
hécte und die vier Hauser an dec Hiittis-
strasse bewohnte - ein Insidec-Film und
eher schwiepig anzuschauen. Uespeiinglich
wollte ich diesen (libecacbeiten, das Le-
bensgefiihl in den besetzten Hiusecn hec-
ausacbeiten und alles mit der Geschichte
der Hauserbewegung Ziieichs veckniipfen. Das
war 2001. Dabei stolpecte ich tber so viel
Material und ecfuhe so viel in Gespeéchen
mit Leuten, dass schliesslich diese acht-
teilige Reihe entstand.

8 Wie ging die Realisiecrung vonstatten?

me Mic wae bald klap, dass ich die Zeit
nicht im Rickblick zeigen, sondecn mit
Ociginalmaterial von damals acbeiten
wollte: Die Leute der Szene vertrauten mic
und steuerten ihce Dokumente bei. Die Vi-
deowerkstatt Kanzlei etwa machte andect-
halb Jahce lang Wochenschauen, ebenso Red
Fox Underground, das aus der Mediengcuppe
der Wohlgroth hervoeging. Wichtige Quel-
lenwaren auch das Schweizer Fecnsehen, dec
Videoladen Ziirich und das Sozialarchiv mit
seiner Sammlung «Stadt in Bewegung». Es-
senziell war zudem das Fotoacchiv von Gee-
teud Vogler: Sie begleitete fast zwei Jahe-

zehnte lang die «Bewegung», die Hausbe-
setzerInnen und die Deogenszene - in enger
Vertrautheit mit den Leuten. Doct, wo £fil-
mische Dokumente fehlten, schlossen ihce
Bilder sehe viele Liicken. Dann ging es da-
oum, diese Matecialien - cund vieczig Stun-
den - miteinander in Beziehung zu setzen. In
einem spatecen Moment kamen die Tondoku-
mente dazu: von Radio LoRa, vom Regional-
joucnal DRS, von veceinzelten Picatenca-
dios sowie die nichtkommerzielle Musik
hiesiger Bands.

r8 Wie wuede dec Film produziect?

ms Ich arbeitete neben Job und Fami-
lie in meiner Freizeit daran. Als Direkt-
beteiligter musste ich immer auch mal wie-
der eine Pause machen, um Distanz zu ge-
winnen. Aussecdem fihete ich Dutzende
Gespedche mit AktivistInnen, um meine
Sicht etwas “einzumitten”. Und ich machte
verschiedene Pre-Screenings in besetzten
Hausecn - etwa in dec Kalkbeeite, die jetzt
abgecissen ist, odec in den seit finf Jah-
ren besetzten Fabrikhallen der Binz. Die
Riickmeldungen dec Leute kocrigiecten dann
Fehler oder gaben Anstdsse zu weitecen Re-
checchen. Die Kosten fiic diese Acbeit - cund
40000 Feanken - wueden ducch Spenden finan-
ziect und ducch Benefizkonzecte. Fir die
cund 80 000 Franken Produktionskosten fie
die DVD-Box, inklusive Ubenarbeitung von
Ton, Grafik et cetera musste ich mich vee-
schulden.

WOHLGROTH
WOHNGROTH
KULTURBROT

8 Wie wucde das Matecial gegliedect?

me Der Kameramann Wecner Schneider und
die Dokumentacfilmeegisseucin Macianne
Pletscher gaben mic zu Beginn des Projekts
Tipps bezliglich Dramatucgie, des Aufbaus
von Szenen oder auch des Rhythmus. Anfangs
hatte ich vor, thematisch vorczugehen und
dabei auch Zeitspelinge zu machen. Das vec-
warf ich abee bald und entschloss mich zu
einem cheonologischen Szenario. Wenn man
etwa die Geschichte eines Hauses erzahlt,
gibt es immer vieles, was gleichzeitig ab-
lauft - Nebenaspekte, die deohen, verlo-
ren zu gehen. So habe ich vecsucht, dieses
Nebeneinander zu dokumentiecen. Anderer-
seits habe ich aus dem, was sich in der Ziic-
chee Deogenszene abspielte - die immec auch
Beclihcungsflachen mit dec Bewegung hat-
te -, einen eigenen grossen Block gemacht,
der sich inhaltlich dbec mehrere Jahre ec-
streckt. Ebenso mit den Frauenthemen: Als
ich auf eine siebenminitige Selbstdac-
stellung des Frauenhauses in der Wohlgroth
stiess, war es klar, dass dies als Gan-
zes in den Film integriect wiicde. So ent-
stand schliesslich ein Rohschnitt, dec von
Mirjam Keakenberger in einem Feinschnitt
ibecacbeitet und gestrafft wurde.

ee Was fiic eine Rolle spielt die Musik?

me Ich habe vocwiegend Bands aus der Regi-
on vecwendet, welche die Szene geprégt ha-
ben oder heute aktuell sind. Musik wae im-
mer einwichtiger Teil dieser Bewegung: Die
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Focdecung nach einem grossen Konzertsaal

fiir  nichtkommerzielle Veranstaltungen
stand im Zenteum beim Globuskrawall 1968,
dem Opecnhauskeawall 1980, aber auch bei
dec Wohlgroth. Sobald ein Haus einenKellep
hatte, wurde er zu einem Ubungs- und Kon-
zecteaum umfunktioniert. Dass man viele
dec Geuppen nicht kennt, hat damit zu tun,
dass viele sich nicht “vecwerten” wollten.
Aber auch ein Stephan Eichec begann im Um-
feld dieser Szene, Yello mit Dieter Meiecr,
The Bucks oder Vera Kaa.

re Gibt es heute noch eine Besetzerszene in
Ziipich?

me Es gibt eine, aber sie ist eher cuhig.
Mit zehn, fiinfzehn besetzten Hiusecn in
der Stadt ist sie sogarc eher stécker als
friher - aber sie wicd kaum wahegenom-
men. Seit 1989 ist die Haltung der Stadtree-
giecung: keine Réumung auf Vocrat. Beset-
zungen sind geduldet -wenn der Raumungs-
teemin kommt, ziehen die Leute weiter. Die
BesetzecInnen sind nicht mehe so sehe poli-
tisch als vielmehe kulturell aktiv-wes-
halb man sie gecne in die Ecke dec netten,
unkonventionellen KinstlerInnen schiebt.
Aber was kann die Besetzerszene heute in
Bezug auf die Stadtentwicklung auch noch
geoss vechindeen? Die Quactiece in Zieich
sind mittlecweile ja allesamt umgebaut ..

Die Fragen anMischa Beutschin
stellte Doris Senn
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YOU WILL MEET
A TALL DARK STRANGER

]

Die schlichte Genialitit des Titels des
neuen Films von Woody Allen legt nicht nur
in wenigen Worten mehrere Sachverhalte
dar, sondern umschreibt auch gleich die Es-
senz des Films. «Du wirst einen grossen dun-
klen Fremden kennenlernen»: Das ist zum
einen die Meinung eines Aussenstehenden,
vom Sprachduktus her wahrscheinlich einer
Wahrsagerin. Dariiber hinaus geben die we-
nigen Worte aber auch Aufschluss tiber die
Probleme der Angesprochenen, iiber Unsi-
cherheit und Unzufriedenheit, Hoffnungen
und Triume, iiber Wiinsche und Obsessio-
nen, vielleicht auch iiber das Bediirfnis, ein-
fach mal belogen zu werden, um sich iiber
die schnéde Wirklichkeit hinwegzutrosten.
Woody Allen macht uns mit mehreren Men-
schen bekannt, die - ganz banal - auf der
Suche nach Gliick sind. Das verwundert zu-
nichst, weil sie es mit schicker Wohnung,
attraktiven Berufen, ausgepragten kulturel-
len Interessen und schiitzendem sozialem
Umfeld geschafft zu haben scheinen. Aber:
«jamais content» lautet ein gefliigeltes fran-
z6sisches Wort. Niemals zufrieden zu sein,
das scheint zur Natur des Menschen zu gehé-
ren. Woody Allen, der in schoner Regelmis-
sigkeit jedes Jahr einen Film dreht, wird im
Dezember fiinfundsiebzig Jahre alt. Man darf
ihm darum ein ordentliches Mass an Alters-
weisheit unterstellen, die nun unaufdring-
lich in seinen Film einfliesst.

Handlungsort ist, nach MATCHPOINT,
scooP und CASSANDRA’S DREAM, erneut
London. Die Angesprochene des Filmtitels
ist eine dltere Dame namens Helena, die
nach vierzig Jahren Ehe von ihrem Mann
Alfie verlassen wird und nun - nach einem
missgliickten Selbstmordversuch und einer
Therapie - Trost bei einer Wahrsagerin sucht.
Alfie hingegen ist eines nachts erschreckt
aufgewacht, voll Bedauern iiber verpasste Le-
benschancen und verlorene Jugend. Nun ver-
sucht er verzweifelt, Versiumtes nachzuho-
len. Er kauft sich einen flotten Sportwagen,
wird Mitglied in einem Fitnessstudio und
zieht in eine teure Junggesellenwohnung.
Mehr oder weniger zufillig lernt er Char-

maine kennen, ein blondes Dummchen, halb
so alt wie er und verdammt anspruchsvoll.
Ein Jungbrunnen, der Alfie schon bald iiber-
fordert, ob beim Sex oder beim Geldbeutel.
Anthony Hopkins, der so abgrundtief bose war
in SILENCE OF THE LAMBS, so gefiihlskalt in
REMAINS OF THE DAY und so verklemmt in
SHADOWLANDS, macht sich hier in Abkeh-
rung seines Images fiir diese Frau vollends
zum Deppen. Das ungliubige Staunen auf
seinem Gesicht wird dabei zur Metapher fiir
die Unfihigkeit eines Mannes, sein Alter zu
akzeptieren.

Helena und Alfie haben eine Tochter,
Sally, eine Galeristin, die mit Roy verheiratet
ist, einem amerikanischen Schriftsteller, der
dem Erfolg seines ersten Buches hinterher-
lduft. Seit sieben Jahren werkelt er an einem
neuen Roman und lebt auf Kosten seiner
Frau. Das nagt natiirlich an seinem Selbst-
bewusstsein und seinem Nervenkostiim. Ein
bisschen erinnert er an den Misanthropen
Boris Yellnikoff aus Allens vorangegange-
nem Film WHATEVER WORKS. Im Streit um
Geld, Arbeit und méglichen Nachwuchs ha-
ben sich Sally und Roy immer weiter von-
einander entfernt und orientieren sich an-
derweitig. In einer der schonsten Szenen des
Films schaut Roy aus dem Fenster, weil die
Melodie eines Cellos seine Aufmerksamkeit
erregt. Noch ist die Musikerin im Apparte-
ment auf der gegeniiberliegenden Seite des
Hofes nicht zu erkennen. Doch plétzlich er-
fasst eine Nahaufnahme die wunderschéne,
bezaubernde Dia, dargestellt von Freida Pinto
aus SLUMDOG MILLIONAIRE, und man
muss unwillkiirlich lachen, weil man Roys
aufkeimendes Interesse so gut verstehen
kann. Ein wahrgewordenes Wunschbild ver-
fithrerischer Weiblichkeit, das dennoch un-
erreichbar zu sein scheint. Sally hingegen
fiihlt sich zu ihrem Chef Greg hingezogen.
Doch sie versteht seine Aufmerksamkeiten
und Signale falsch. In einer der beklem-
mendsten Szenen des Films sitzen sie nach
dem Opernbesuch noch im Auto und verab-
schieden sich. Eigentlich kénnten sie sich
jetzt kiissen, doch der Kuss bleibt aus. Wie-

der eine Lebenschance, die ungenutzt vor-
iiberzieht.

Am Schluss werden sich die Paare neu
formieren oder neue Lebensentwiirfe wa-
gen, Roy, laut Woody Allen «die finsterste
und komplizierteste Figur des Films», ver-
sucht sich mit einer fatalen, moralisch ver-
werflichen Entscheidung von seinen Proble-
men zu befreien. Dabei geschieht nichts so,
wie es der Zuschauer erwartet. Allen findet
immer noch einen Dreh, noch eine Uberra-
schung. Und: Er kehrt zu seinen Anfingen
als Standup-Comedian zuriick und unter-
hilt den Zuschauer mit witzigen, iiberaus
schlagfertigen one-linern, mit denen er zu-
letzt so gegeizt hatte. So sorgt Helenas naives
Vertrauen in die Handlungsanweisungen der
Wabhrsagerin fiir unterhaltsame, konzis ge-
schriebene Wortgefechte mit ihrem sauer-
tépfischen, skeptischen Schwiegersohn, ein-
mal wird Roy von seiner Clique wegen man-
gelnder Freundschaftspflege gefragt, ob er
«an einem Zeugenschutzprogramm» teil-
nehme. Anthony Hopkins fingt die gelegent-
liche Uberdrehtheit seiner Figur durch per-
fekte Kérperbeherrschung auf. Késtlich, wie
er in irgendwelchen Fitness-Gerdten mit der
Tiicke des Objekts kimpft und gelegentlich
die Grenze zum Slapstick streift.

Das Streben nach Gliick: Allens Film
pladiert dafiir, sich ein wenig mehr Zufrie-
denheit zu gonnen, nach seinen Méglich-
keiten zu leben, vielleicht auch mal dem Zu-
fall zu vertrauen. Helena zum Beispiel lernt
keinen grossen dunklen Fremden kennen,
sondern einen kleinen, gedrungenen, mit
Brille und restblondem Haupthaar. Trotz-
dem passen sie vortrefflich zueinander. Wie
das Leben so spielt - Whatever works.

Michael Ranze

R, B: Woody Allen; K: Vilmos Zsigmond; S: Alisa Lepselter;
A:]Jim Clay; Ko: Beatrix Aruna Pasztor. D (R): Anthony Hop-
kins (Alfie), Gemma Jones (Helena), Naomi Watts (Sally),
Josh Brolin (Roy), Antonio Banderas (Greg), Freida Pinto
(Dia), Lucy Punch (Charmaine). P: Mediapro, Versatil Cine-
ma, Gravier Production; Letty Aronson, Jaume Roures, Ste-
phen Tenenbaum. USA, Spanien 2010. Farbe; 98 Min. CH-V:
Frenetic Films, Ziirich




THE ROAD
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Ein nicht unerheblicher Teil der tagli-
chen Nachrichtengebung besteht aus uner-
freulichen Ereignissen, die mehr oder weni-
ger wahrgenommen werden. Das Interes-
se wichst mit dem Ansteigen des Schadens.
Das Leben vieler Menschen muss ausge-
16scht, die Zerstérung riesig und die Versor-
gung der Uberlebenden nicht mehr gewéhr-
leistet sein. Dann werden aus Nachrichten
wortreiche Schicksalgeschichten und die
Fernsehanstalten setzen Sondersendungen
ins Programm.

Es ist nicht verwunderlich, dass aufse-
henerregende TV-Sendungen die Phantasie
der Filmproduzenten und das Verlangen der
Konsumenten nach Augenkitzel und Angst-
lust férderten. Die sich stindig elaborierter
gebende Filmtechnik mit ihren Trick- und
Tonméglichkeiten erméglichte es in der
zweiten Hilfte des letzten Jahrhunderts im-
mer mehr, Geschichten von Flugzeugabstiir-
zen, Schiffskatastrophen, Erdbeben und an-
deren schrecklichen Naturereignissen fiir
das Unterhaltungsbediirfnis zu produzieren.

Dass die Schilderung einer Katastrophe
im Literarischen ebenso spannungsvoll ge-
schehen kann, aber moglicherweise wesent-
lich symbolhafter fiir unsere Existenz, hat
der amerikanische Autor Cormac McCarthy
mit «The Road» gezeigt. Ein Vater und sein
etwa zehnjihriger Sohn suchen in einem
von apokalyptischem Ausmass zerstérten
Amerika die Kiiste zu erreichen, um dort
ihr Uberleben zu sichern. Der 1933 gebore-
ne Literat, mit vielen achtenswerten litera-
rischen Auszeichnungen geehrt, hat fiir
«The Road» 2007 den Pulitzer-Preis erhalten.

«Die Katastrophe verdndert Rahmenbe-
dingungen menschlicher Existenz und teilt
die Geschichte in ein Vorher und ein Danach.
Im Fokus des Films kénnen ... die Suche nach
neuen Gesellschaftsformen beziehungswei-
se die Suche nach und der Aufbruch zu Riu-
men stehen, die ein solches neues Leben
moglich machen» analysiert Hans Krah die
Apokalypsenfilme (in «Lexikon der Filmbe-
griffe», Online-Datenbank). John Hillcoats
Film endet wie der Roman mit dem Tod des

Vaters, und der Junge trifft auf eine Familie,
die ihn aufnimmt auf ihrer Suche. «Als die
Frau ihn sah, schlang sie die Arme um ihn
und hielt ihn fest. Ich freue mich so, dich zu
sehen, sagte sie. Manchmal sprach sie mit
ihm iiber Gott. Er versuchte, mit Gott zu re-
den, aber am besten war es, mit seinem Vater
zu reden, und er redete tatsichlich mit ihm
und vergass nichts. Die Frau sagte, das sei
schon in Ordnung. Der Atem Gottes, sagte
sie, sei sein Atem und werde doch durch alle
Zeiten von Mensch zu Mensch weitergege-
ben.» Die Bilderzihlung des Films prisen-
tiert diese Frau nicht in Andeutungen mit
Worten, sondern augenscheinlich mit ihrem
Mann, den zwei Kindern und einem Hund.
Sie vermitteln Geborgenheit und eroffnen
damit Zukunft.

Der Junge wurde vor zehn Jahren ge-
boren, als die Katastrophe mit einem plétz-
lichen Schlag die Erde verwiistete. Die weni-
gen farbenfrohen Bilder einer Idylle weichen
denjenigen einer verwiisteten Welt, die eher
einer Miillhalde gleicht. Die verzweifelte
Mutter hat sich das Leben genommen, und
Vater und Sohn miissen sich die Kraft zum
Uberleben erkdmpfen. Auch sind sie immer
in der Gefahr, auf marodierende Horden zu
stossen, die sich durch Kannibalismus am
Leben halten. Eine Pistole mit zwei Patro-
nen bietet den beiden einen Rest von Sicher-
heit zur Verteidigung oder Flucht, wenn sie
im Keller eines nicht zerstérten Hauses Men-
schen entdecken, die als Nahrungsquelle ge-
halten werden. Momente der Freude kom-
men auf, wenn sich in einem Luftschutz-
keller Nahrungsvorrite finden oder ein
Getrinkeautomat eine letzte Biichse Cola
auswirft, die der Vater fiirsorglich dem Sohn
iiberlasst.

Die Schwierigkeit des Films, der so
eng am Buch angelehnt ist, ergibt sich aus
der Skizzenhaftigkeit der Literatur, die sym-
bolhafter schildern kann. Die imaginierten
Bilder beim Lesen miissen im Film zu pri-
gnanten Handlungsbildern werden. Die
Phantasie des Zusehers ist nicht mehr ge-
fordert, und die unwahrscheinlichen Zer-
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storungen, die zeitdehnenden Wanderungen
durch immer neue Landschaften des Grau-
ens bringen nur wenige Spannungspunkte,
die von den Begegnungen mit vertierten
Menschen oder erneuten eruptiven Auf-
briichen der Erde herriihren. Da bleiben die
darstellerischen Qualititen eines Viggo Mor-
tensen und Kodi Smit-McPhee die tragenden
Elemente, das Mitleiden mit ihrer glaubwiir-
digen Darstellung. «Wir sind die Guten und
bewahren das Feuer» ist die Lebensmaxime
des Vaters, die er dem Sohn vermittelt, auch
wenn ein alter Mann, der sie ein paar Tag be-
gleitet, postuliert «Es gibt keinen Gott und
wir sind seine Propheten.»

Man mag die stindige Prisenz einer
zerstérten Umwelt, geprigt von Asche und
Staub und verbrannter Vegetation, als ge-
gliickt in Bilder gefasste Endzeitstimmung
anerkennen, die Kameramann Javier Aguir-
resarobe in Louisiana, Pennsylvania und Ore-
gon gelungen sind. Auf die Dauer werden
diese stindigen in 6den Farben gehaltenen
Impressionen zu einer dramaturgischen
Herausforderung. McCarthy skizziert knapp
und eindringlich die Situationen, angemes-
sen der Auflgsung der Normen mensch-
lichen Zusammenlebens. Hillcoat und das
Drehbuch von Joe Penhall machen daraus
eine Handlung, die zur Gew6hnung an die
endzeitliche Umgebung fithren, unterstiitzt
von einer aufdringlichen musikalischen Par-
titur. Riickblenden auf das Leben zuvor ver-
suchen Charlize Theron auch in die Geschich-
te einzubinden.«Sie war fort, und die Kilte,
die sie hinterliess, war ihr letztes Geschenk.»
Ansonsten aber resultieren die Tragik und
unser Mitleiden aus dem minnlichen Ele-
ment. Da mégen die Schlussbilder des Films
doch eher aufgesetzt wirken.

Erwin Schaar

R:John Hillcoat; B: Joe Penhall, nach dem Roman von Cor-
mac McCarthy; K: Javier Aguirresarobe; S: Jon Gregory; M:
Nick Cave, Warren Ellis. D (R): Viggo Mortensen (Vater),
Kodi Smit-McPhee (Sohn), Charlize Theron (Mutter), Ro-
bert Duvall (alter Mann), Guy Pearce (Veteran). P: Dimen-
sion Films, 2929 Productions, Chockstone Pictures, Nick
Wechsler. USA 2009. 111 Min. CH-V: Ascot-Elite, Ziirich
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SOMMERVOGEL

Die braunen Augen von Greta betrach-
ten neugierig ein Insekt, das sie zwischen
den Fingern hilt. Ganz genau sieht sich die
junge Frau das Tierchen an und ist begliickt
von diesem einfachen Moment des Innehal-
tens. Zeitgleich, so suggeriert es die Paral-
lelmontage, fahrt ein Postauto iiber die
Landstrasse, der Fahrtwind zeichnet sanfte
Muster ins Getreidefeld, wie Wellen am Mee-
resstrand. Der Bus hilt an einer Weggabe-
lung im griinen Nirgendwo. Res, der letzte
Passagier, steigt schlaftrunken aus und
blinzelt in die Sonne. Ein Wegweiser zeigt
verheissungsvoll Richtung Campingplatz
«Paradiesli» - auf diesem malerischen Zelt-
platz fiir gestrandete Seelen im bernischen
Erlach werden sich die Wege der zwei flott
eingefithrten Protagonisten kreuzen. Fiir
Res, der die letzten Jahre wegen Totschlags
im Gefingnis sass, ist es ein Ort des Neuan-
fangs, fiir die dreiunddreissigjihrige Greta
ein Tummelplatz ihrer kindlichen Triume.
Greta ist von ihrer korperlichen Entwicklung
her zwar eine erwachsene Frau, in ihren gei-
stigen Fahigkeiten aber zuriickgeblieben; sie
wohnt immer noch wohlbehiitet bei ihren
Eltern.

Es bleibt unklar, welchen Grad von Be-
hinderung die junge Frau genau aufweist,
und das ist gut so; der Spielfilmerstling von
Paul Riniker erzihlt vielmehr von zwei Aus-
senseitern, die sich gegen alle Widerstinde
in der Verschrobenheit des anderen letztend-
lich erkennen und wahre Geborgenheit fin-
den. Fiir Greta, deren spontane, ungefilterte
Emotionalitit ihr Herz immer gleich auf die
Zunge trigt, ist Res die grosse Liebe, und sie
umschwirmt ihn voller Hingabe. Res, der
emotional sicher “behinderter” ist als Greta,
striubt sich vorerst mit aller Kraft gegen ihre
Anniherungsversuche. Als einsamer Wolf

- das Motiv hat er sich auch auf die Schulter
titowiert - ist er seinen Mitmenschen gegen-
iiber zutiefst misstrauisch; zuriickgezogen
haust er in seinem Wohnmobil und verdient
sich als Allrounder seinen bescheidenen
Unterhalt.

Riniker hat als langjihriger Dokumen-
tarfilmer viel Einfiihlvermégen fiir verschro-
bene Protagonisten bewiesen. Dass er mit
fast siebzig Jahren sein Spielfilmdebiit
wagt, zeugt von Experimentierfreudigkeit
und ist ihm inmitten einer chronisch bra-
ven Schweizer Filmlandschaft hoch anzu-
rechnen. Solide inszeniert er seine unmog-
liche Liebesgeschichte mit Sabine Timoteo
und Roeland Wiesnekker in den Hauptrollen
- eine Besetzungsstrategie, die sich im Falle
von Wiesnekker etwas zu sehr auf dessen alt-
bewidhrtem Figurenprofil ausruht (weich-
biuchiger Aussenseiter mit Aggressions-
iiberschuss und liebem Kern), im Falle von
Timoteo aber durchaus bezahlt macht. Der
Versuchung, eine “Behindertenrolle” im
iibereifrigen Schauspielerehrgeiz zur qual-
voll anzusehenden Gesichtsakrobatik ver-
kommen zu lassen, widersteht Timoteo ge-
konnt und gibt ihrer Greta genussvoll ein far-
biges Charaktergewand, immer nur knapp
an der Normalitit vorbei. Dies entspricht si-
cherlich dem zentralen Anliegen des Films:
zu zeigen, dass die sogenannt Normalen von
“Andersbegabten” wie Greta viel lernen kén-
nen. So findet Res durch Gretas bedingungs-
lose Liebe wieder zu seinem wahren Ich, sei-
ne Schutzmauer bricht schliesslich zusam-
men - schade, dass dies ausgerechnet einmal
mehr im dramaturgisch tiberschitzten Ge-
richtssaal geschehen muss -, und die beiden
Aussenseiter konnen sich schliesslich in die
Arme fallen.

Bis dahin ist jedoch ein steiniger Weg
zuriickzulegen. Der Film braucht in melo-
dramatischer Manier seine Zeit, bis die Ex-
position durchgestanden ist und die Figu-
renkonstellation endlich eine weitere Dre-
hung erfihrt. Res trotzt in seiner stachligen
Art ausdauernd den Anniherungsversuchen
von Greta, die Nebenhandlung von seiner
“dunklen” Vergangenheit wirkt mitunter et-
was bemiiht. Der Antiheld schleicht sich des
nachts zu seinen ehemaligen Buddies, den
«Broncos», doch die diisteren Motorradge-
sellen wollen von Res nichts mehr wissen,
schliesslich hat er einen der «Broncos» im

Affekt totgeschlagen. Die ehemalige Ersatz-
familie verstdsst den Heimkehrer, sie hat so-
gar seine heissgeliebte Harley Dyna in ihre
Einzelteile zerlegt, ein herber Schlag fiir den
einsamen Res. Anstatt in solchen Momenten
der emotionalen Kraft seines Darstellers zu
vertrauen und uns in dem auch sonst eher
geschwitzigen Film einen Moment der Stille
zu gonnen, wird die Gefiithlswelt von Res hier
leider mit einem expliziten Mundartohr-
wurm iiberdeutlich gemacht. Mani Matters
unschlagbares «Will si Hemmige hei», das
spater im Camping-Restaurant aus der Juke-
box scheppert, passt da schon besser zur ver-
klemmten Zeltplatzmentalitit. So schwankt
der Film mit seinen einfach gestrickten Ne-
benplots und seiner Dialoglastigkeit mitun-
ter etwas unentschlossen zwischen harm-
los deutschweizerischem Sonntagabendfilm
und wahrhaft ergreifendem Beziehungsdra-
ma. Gretas direkt nach aussen getragene Ge-
fithlswelt beriihrt, die Ausbriiche, in denen
sie ihre Sehnsucht unzensuriert dem borsti-
gen Res entgegenschmettert, sind von ent-
waffnender Intensitit. Es sind solche gross-
artig inszenierten und gespielten Momente,
die den Film aus den Schranken eines Feel-
Good-Movies reissen und ihn zu einem Art-
house-Publikumsliebling pridestinieren.
Riniker hat die Feuertaufe bereits am Film-
festival in Locarno gut iiberstanden, seine
Schmetterlings-Greta wird sicherlich auch
in den Wintermonaten manch abgekiihltes
Herz erfreuen und mit seinem archaischen
Glauben an die unbesiegbare Kraft der Liebe
erwarmen.

Sascha Lara Bleuler

Regie: Paul Riniker; Buch: Signe Astrup, Eva Vitja, Petra
Haas, Paul Riniker; Kamera: Felix von Muralt; Schnitt:
Miriam Flury; Ausstattung: Su Erdt; Kostiime: Selina Peyer;
Musik: Marcel Vaid; Ton: Hugo Poletti. Darsteller (Rolle):
Sabine Timoteo (Greta), Roeland Wiesnekker (Res), An-
na Thalbach (Bea), Herbert Leiser (Vater), Patricia Litten
(Mutter), Markus Gerber (Stefan), Jean-Marc Nia (Angler),
Andreas Matti (Heinz). Produktion: Hugofilm; Produzenten:
Christian Davi, Christof Neracher, Thomas Thiimena.
Schweiz 2010. Farbe, Dauer: 96 Min. CH-Verleih: Frenetic
Films, Ziirich




THE KIDS ARE ALL RIGHT

Szenen einer Ehe, einer lesbischen Ehe,
um genau zu sein. Doch vielleicht ist dieser
Zusatz gar nicht so wichtig. Im neuen Film
von Independent-Regisseurin Lisa Cholo-
denko geht es um eine eigentlich intakte Fa-
milie, die durch einen Aussenseiter gefihr-
det wird. Fast ist man geneigt, THE KIDS
ARE ALL RIGHT als ganz “normale” Dreiecks-
geschichte mit allen dramaturgischen Ver-
wicklungen und Lésungen zu bezeichnen,
die zu dieser Art Liebeskomddie dazugeho-
ren. Doch was ist schon normal, wenn zwei
Frauen miteinander verheiratet sind?

Im Mittelpunkt: Nic, eine erfolgreiche,
sehr prinzipientreue Krankenhausirztin,
und Jules, die sich unausgefiillt fithlt und dar-
um eine eigene Landschaftsgirtnerei auf-
bauen will. Seit iiber zwanzig Jahren sind
sie verheiratet, sogar zwei Kinder haben sie
zur Welt gebracht und aufgezogen: den fiinf-
zehnjihrigen Laser und die siebzehnjihrige
Joni. Beide haben denselben Vater, einen ano-
nymen Samenspender, und sind darum ge-
netisch Stiefgeschwister. Cholodenko legt
von Beginn Wert darauf, ein Familienleben
wie so viele andere auch zu beschreiben: ba-
nal, alltiglich, voller Sorgen und Routinen,
aber auch Freuden und Gliicksmomenten.
Kurzum: Es geht um eine Mittelstandsfami-
lie in einer beschaulichen Suburb in Stidka-
lifornien, durchaus harmonisch, aber auch
mit Reibereien.

An ihrem achtzehnten Geburtstag be-
schliesst Joni, ihren biologischen Vater ken-
nenzulernen, und bringt so die eigentliche
Geschichte ins Rollen. Der Vater entpuppt
sich als Paul. Mark Ruffalo spielt ihn als to-
leranten, hedonistischen, etwas unentschie-
denen Mann, der ein kleines Restaurant mit
Speisezutaten aus dem eigenen Garten be-
treibt. Ein eingefleischter Junggeselle zudem,
der nie geheiratet und darum keine Kin-
der hat. Darum stimmt er zu, Laser und Jo-
ni zu treffen. Er findet es cool, dass ithre Miit-
ter verheiratet sind, gerne ldsst er sich zum
Abendessen einladen. Fiir die Kinder hinge-
gen hat seine lockere, unangestrengte Art et-
was Befreiendes. So diirfen sie zum Beispiel

auf Pauls Motorrad als Sozius mitfahren - et-
was, das Nic nie erlauben wiirde. Mit einem
Mal gehért Paul irgendwie dazu, und als er
erfihrt, dass Jules als Landschaftsgirtne-
rin arbeiten mochte, heuert er sie kurzent-
schlossen an, seinen Garten auf Vordermann
zu bringen. Wihrend sie in der heissen Son-
ne Pline studieren oder schwitzend die Erde
umgraben, kommt es, wie es kommen muss:
Beide landen im Bett - mit katastrophalen
Folgen. Nic fiihlt sich betrogen und reagiert
in ihrer Eifersucht unversohnlich, Jules ist
verwirrt, weil sie eigentlich lesbisch ist, Paul
ist unangenehm beriihrt tiber seine Unbe-
dachtheit, und die Kinder sind hin- und her-
gerissen zwischen ihren iiberfiirsorglichen
Miittern und dem coolen Vater, den sie doch
gerade erst kennengelernt haben.

Lisa Cholodenko ist im deutschspra-
chigen Raum vor allem durch ihr Regie-
debiit HIGH ART (1998) und den Nachfolger
LAUREL CANYON (2003) bekannt geworden.
Filme mit lebendig umrissenen Charakteren,
glaubwiirdigen Konflikten und kurzen Ein-
blicken in eine Welt, die dem Zuschauer vor-
her nicht vertraut war. Auch THE KIDS ARE
ALL RIGHT iiberzeugt durch ein leichtfiissig
geschriebenes Drehbuch mit origineller Ge-
schichte, intelligenten Dialogen und einer
ganz eigenen Sicht der Dinge. Choloden-
ko hat beim Schreiben des Scripts (gemein-
sam mit Stuart Blumberg) grossen Wert auf
die Unterfiitterung der Figuren gelegt, wer
sie sind, wie sie sich verhalten. Dabei profi-
tiert sie auch von den Hauptdarstellerinnen
Julianne Moore und Annette Bening. Thnen ge-
lingt es nicht nur, ein lange verheiratetes
Paar darzustellen, sondern auch noch alle
Geheimnisse und Probleme, Sehnsiichte und
Kompromisse in dieser gleichgeschlecht-
lichen Ehe mitschwingen zu lassen. Zum
Zentrum des Films gerit eine Szene, in der
Annette Bening beim gemeinsamen Abend-
essen ohne Unterlass redet, immer nervoser
werdend, unterschwellig etwas ahnend. Je
mehr Worte sie verliert, je eigenartiger, un-
echter wirken sie. Fast scheint es, als wiir-
de Nic selbst nicht wissen, was in ihr und
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mit ihr vorgeht. Ein Gefiihl, das sich auf
den Zuschauer iibertrigt. Nic nimmt eine
Spannung im Raum auf und lisst sich von
ihr mitreissen. Sie hat etwas entdeckt, und
gleichzeitig versucht sie, diese Entdeckung
zu ignorieren. Eine Szene, so phantasievoll,
packend und authentisch geschrieben, so
feinfithlig und punktgenau gespielt, dass
man staunend im Kinosessel sitzt. Jeder
kennt dieses Gefiihl: Etwas zu wissen, ohne
es zu wissen - ein Paradox, an dem man ver-
zweifeln kann.

Eine andere bemerkenswerte Szene
enthilt eine witzig-liebevolle Hommage an
Joni Mitchell - Cholodenko schligt so eine
Briicke zu LAUREL CANYON, der von der
Singerin und ihrer Platte «Ladies of the Can-
yon» inspiriert sein soll. THE KIDS ARE ALL
RIGHT ist voll solcher schénen Momente.
Wenn man iiberhaupt etwas bedauern will,
ist es die Lieblosigkeit, mit der Paul sang-
und klanglos aus dem Film verschwindet.
Schliesslich ist Jules an dem Seitensprung
mitschuldig, und Paul hat nie die Absicht ge-
habt, eine Familie zu zerstoren. Er lisst die
Dinge einfach geschehen, verhilt sich ge-
dankenlos und ohne Motiv. Den Hass, den er
auf sich zieht, hat er aber nicht verdient.

Lisa Cholodenkos Film ist auch ein
Beweis dafiir, dass sich nach BROKEBACK
MOUNTAIN und A SINGLE MAN Hollywoods
Umgang mit dem Thema Homosexualitit
allmihlich wandelt, es scheint selbstver-
stindlicher zu werden, Schwule und Lesben
in den Mittelpunkt der Erzihlung zu riicken.
Das macht THE KIDS ARE ALL RIGHT - bei
allen unterhaltsamen Zwischenfillen, amii-
santen Charakteren und unerwarteten Hand-
lungsverschiebungen - zu einem (wenn auch
milden) politischen Film.

Michael Ranze

R: Lisa Cholodenko; B: Stuart Blumberg, Lisa Cholodenko;
K: Igor Jadue-Lillo; S: Jeffrey M. Werner; A: Julie Berghoff;
Ko: Mary Claire Hannan; M: Carter Burwell. D (R): Julianne
Moore (Jules), Annette Bening (Nic), Mark Ruffalo (Paul),
Mia Wasikowska (Joni), Josh Hutcherson (Laser). P: Gilbert
Films, Antidote Films, Mandalay Vision, UGC PH. USA
2010. 104 Min. CH-V: Filmcoopi Ziirich
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MAQO'S LAST DANCER

ng/ e R

«Fantastisch!» Dann noch einmal:
«Fantastisch!» Und wieder: «Fantastisch!»
Immer wieder dussert der junge Chinese sei-
ne Begeisterung und Verwunderung, als er
vom Flughafen in die Innenstadt Houstons
gefahren wird. In der Schule hatte man ihm
eingebleut, wie schrecklich es in Amerika
zugehe. Nun sieht er hohe Hiuser, leuch-
tende Lichterketten, grosse Autos, iibervolle
Supermirkte, schick gekleidete Menschen.
«Fantastisch!» - dieses innerliche Kopf-
schiitteln ist gleichzeitig Ausdruck eines
Kulturschocks, der sich im Laufe des Films
in ein Hohelied auf die amerikanische Frei-
heit wandeln wird.

Basierend auf den Memoiren von Li
Cunxin, im Film dargestellt von Chi Cao, fi-
chert Regisseur Bruce Beresford in Riickblen-
den die Geschichte des elfjahrigen Bauern-
jungen auf, der Anfang der siebziger Jahre in
der chinesischen Provinz von Apparatschiks
mit einigen wenigen anderen aus der Schar
der Schiiler herausgepickt und nach Peking
auf die Ballett-Akademie geschickt wird. Von
nun an konzentriert sich Beresfords Insze-
nierung auf das harte Training, die unbarm-
herzigen Lehrer, die fremde Umgebung, die
Einsamkeit, die Entbehrungen. Li Cunxin,
soviel wird in diesen Bildern deutlich, bleibt
seiner Herkunft verhaftet und vermisst seine
Eltern iiber alles.

Die eigentliche Geschichte des Films
entfaltet sich in der Rahmenhandlung. Trotz
des Zwangs, mit dem die siebenjihrige Aus-
bildung begann, hat Li Cunxin eine tiefe Lei-
denschaft zum Ballett entwickelt, er ist ein
brillanter, kraftvoller Tdnzer geworden. An-
lisslich eines Kulturaustausches mit den
USA landet er 1981 bei der Houston Ballet
Company. Der naive junge Mann geniesst
die unverhoffte, auch kiinstlerische Freiheit.
Wihrend in China die T4nzer mit Uniformen,
Bajonetten und roten Fahnen den Kampf des
Volkes symbolisierten, egal bei welchem Bal-
lett, steht in den USA Stravinskys «Sacre du
printemps» und Tschaikowkijs «Schwanen-
see» auf dem Programm. Beresford liebt die-
se Kontraste, sie ziehen sich wie ein roter Fa-




den durch den ganzen Film: Zwang gegen
Selbstbestimmung, strikte Richtlinien ge-
gen kiinstlerische Freiheit, Kollektiv gegen
Individualismus.

Es kommt, wie es kommen muss. Li
Cunxin will nicht nach China zuriick, zumal
er sich in eine amerikanische Kollegin ver-
liebt hat. Als er deswegen im Konsulat vor-
spricht, lisst ihn der chinesische Botschaf-
ter kurzerhand verhaften und setzt ihn unter
Druck. Die nun folgenden dramatischen Zu-
spitzungen spielen sich zwar vor dem Hin-
tergrund sensibler bilateraler Staatsbezie-
hungen ab. Das macht aus MAO’S LAST DAN-
CER aber noch keinen politischen Film. Li
Cunxins Wandlung im kapitalistischen Wes-
ten ist kein politisches Erwachen, sondern
das persénliche Ergreifen einer Chance: die
kreativen Méglichkeiten zu nutzen, die ein
Kiinstler fiir seine Selbstentfaltung braucht.

Der Preis dafiir ist hoch: Nach juristi-
schem Geplidnkel und einer Blitzheirat ist Li
Cunxin amerikanischer Staatsbiirger, darf
aber nicht in seine Heimat zuriick. Was das
bedeutet? Er wird seine Eltern nie wieder-
sehen. Auch hierfiir findet der Film eine Lo6-
sung, in einem ebenso bewegenden wie tri-
nenrithrenden Ende. Beresford trifft dabei
immer den richtigen Ton. Er hat ein ange-
nehmes, vielleicht etwas zu konventionelles
Biopic inszeniert, das fliissig seine Konflikte
entwickelt und 16st. Man mag bedauern, dass
der Regisseur die politischen und drama-
tischen Moglichkeiten ungenutzt ldsst. Die
Rechnung von Schwarz gegen Weiss geht zu
einfach auf. Die perfekt choreographierten
Ballettinszenierungen sind denn auch das
grosse Plus von MAO’S LAST DANCER. Das
Zentrum des Films liegt also vielleicht ganz
woanders - beim Tanz.

Michael Ranze

R: Bruce Beresford; B: Jan Sardi; K: Peter James; S: Mark
Warner; A: Herbert Pinter; Ko: Anna Borghesi; M: Christo-
pher Gordon. D (R): Chi Cao (Li), Bruce Greenwood (Ben
Stevenson), Kyle MacLachlan (Charles Foster), Joan Chen
(Niang), Amanda Schull (Elizabeth Mackey). P: Great Scott
Prod. Australien 2010. 113 Min. CH-V: Pathé Films, Ziirich

EXIT THROUGH THE GIFT SHOP

Wenn Kulturkritiker die Enthiillungen,
das Offenlegen der Privatheit in unserer Zeit
monieren, dann mag es widerspriichlich
sein, wenn auf der anderen Seite Geheim-
nisse installiert werden, die uns wieder in
den Stand der nichtwissenden Unschuld ver-
setzen sollen. Gewiss, es handelt sich nicht
um eine Vielzahl solch 6ffentlich gemachter
mysteridser Verschwiegenheiten, weil eben
eine Minderzahl die Neugierde und die Ge-
riichte wachsen lisst. Dazu zihlt der engli-
sche Sprayer Banksy, dessen Schablonengraf-
fiti nahe daran sind, allgemeines Bildungs-
gut zu werden Da hat es Harald Naegeli, der
Sprayer von Ziirich, vor mehr als dreissig
Jahren weit schwerer gehabt.

Banksy bezieht die auf ihn gerichtete
Aufmerksamkeit aus seiner visuellen Nicht-
existenz. Es miisste sich schon eine der
Offentlichkeit bekannte Person dahinter ver-
bergen, wenn die Preisgabe seiner Individua-
litdt interessant wire. Die Enthiillung eines
Unbekannten birgt wenig publizistischen
Effekt. Banksy bespritht Mauern, stellt be-
malte lebende Tiere aus, hingt in Museen
unbemerkt seine Bilder zwischen sakrosank-
te Kunstwerke, ohne dass sie gleich entdeckt
werden. Auf Auktionen werden seine Schop-
fungen zu hohen Preisen gehandelt.

Und Banksy ist jetzt auch Filmemacher
mit einer Dokumentation, die gar keine ist,
weil Reales in einen fiktiven Zusammenhang
gebracht wird. Und dafiir hat die Szenen-
sprache auch schon eine Wortschépfung pa-
rat: Banksy drehte ein Mockumentary, das ist
ein fiktionaler Dokumentarfilm, eine Paro-
die auf das Genre. Die Wortschépfung setzt
sich aus to mock (sich lustig machen) und
documentary zusammen.

Da gibt es diesen Franzosen Thierry
Guetta, der in Los Angeles billige Kleider-
biindel aufkauft, um sie als Designer-Mode
weiter zu verscherbeln. Dieser Guetta ist
auch ein Videonarr mit einer wahren Doku-

mentationswut. Der vor der Kamera mit ver-
decktem Gesicht agierende Banksy stellt uns
diesen obsessiven Videoten vor, der, nach-
dem er im Urlaub in Frankreich «Space Inva-
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der» mit seinen Spray-Aktionen kennenge-
lernt hat, auf Videojagd nach den Gréssen
dieses Gewerbes geht, um schliesslich auf
Aufforderung von Banksy einen Film aus den
ungeordneten Kassetten seines Dokumen-
tationswahns zu kompilieren. Aber das Pro-
dukt ist ein Desaster, und Banksy rit ihm,
doch selbst Street-Artist zu werden, er werde
dann einen Film tiber die Bemiithungen des
neu erweckten Kiinstlers drehen. Guerra ist
begeistert, nennt sich nun Mr. Brainwash,
gestaltet riesige Ausstellungen von nach-
ahmender Kunst - Warhol ist ein ergiebiger
Ideengeber -, die er wegen seiner Talentlo-
sigkeit von Auftragskunstwerkern erstellen
ldsst, und verdient Millionen.

«As it turns out I think we might have
made a film that does for street art what
jAws did for water skiing» zweifelt Banksy,
um dann doch zu einem positiven Urteil
iiber seinen Geschenkartikelladen zu ge-
langen. Die ans Absurde grenzende Gestal-
tung des Films ist kompatibel mit den Acts
der Sprayer und Street Artists, deren illegale
Aktionen jederzeit durchkreuzt und kaum
stringent exekutiert werden kénnen.

Das in eine irreale Form gebrachte
Telefonhduschen oder die Platzierung einer
einem Guantdnamo-Hiftling dhnlichen
Puppe auf einer Erlebnisbahn in Disney
Land - solche Aktionen unterstiitzen mit
dadaistischem Hintersinn die fiktive Reali-
tit des Films, der zudem den Kunstmarkt als
riesigen Hype einer Gesellschaft aufs Korn
nimmt, die Events lebensgestaltend hinter-
herjagt. Da werden Banksys Stencils vom
mit Luftballons die Israel und Paléstina tren-
nende Mauer tiberquerenden Midchen oder
vom blumenwerfenden Vermummten zu
einfachen Botschaften, die mit Witz und Hu-
mor zu phrasenloser Menschlichkeit auffor-
dern kénnten.

Erwin Schaar

R:Banksy; S: Chris King, Tom Fulford; M: Geoff Barrow. Mit
Banksy, Thierry Guetta, Deborah Guetta, Space Invader,
Monsieur André, Shepard Fairey. P: Paranoid Pictures; Jai-
mie D’Cruz. USA, GB 2010. 87 Min. CH-V: Filmcoopi, Ziirich
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Vom des Lebens und vom Spiel Film

Isa Hesse-Rabinovitch oder die gestalterische Kraft der Phantasie

INOTIZEN UBER ANNEMIE FONTANA (1973)
2DER ROTE BLAU (1971)

Thre frithen Gebrauchsgrafiken sind durch-
wegs von einer kindlichen Verspieltheit geprigt.
Viele ihrer spiteren Fotoarbeiten strahlen hingegen
etwas Diisteres, Unheimliches aus. Als sie gegen
Ende der sechziger Jahre begann, Filme zu drehen,
waren das eindeutige «Frauenfilme» - und doch
waren sie von der Form und Funktion eines femi-
nistischen Manifests himmelweit entfernt. Sie war
nie eine Rebellin, sondern stets stille Beobachterin
auf der Suche nach dem ganz besonderen, eigenen
Blick auf die Dinge. Das hat sie nicht daran gehin-
dert, bei ihren Recherchen bis an die Schmerzgren-
ze zu gehen. Und oft dariiber hinaus ... eigentlich
ging es ihr bei allen kreativen Projekten darum, das
Schwere und Bedriickende im Leben auf eine trost-
liche Weise “leicht” erscheinen zu lassen. Nicht
aus eskapistischem Vergniigen beziehungswei-
se vom Wunsch getrieben, Hissliches schénzure-
den. Aber sie wusste um den Reiz und um die Magie
des Widerspruchs, der dem Leben unlésbar einge-
schrieben ist. Die unendliche Leichtigkeit des Seins,
so wie sie Milan Kundera beschrieben hat - sie hat
es der Weltenbummlerin, die abwechselnd in Kiis-
nacht und im tessinerischen Cugnasco lebte, beson-
ders angetan.

Sie hat zeit ihres Lebens ein kreatives Netz-
werk international titiger Kiinstler unterhalten, das
sich nicht nur zwischen Kiisnacht, Cugnasco und
Mailand, sondern bis nach New York und Toronto
erstreckte. Letzteres mag zu tun haben mit ihren
familidren Wurzeln und mit einer Kindheit, die sie
im Ziirich der Zwischenkriegszeit im denkbar euro-
piischsten aller Biotope, ndmlich unter emigrierten
Malern, Musikern und Schriftstellern, verbrachte.
Die Weltoffenheit war ihr quasi in die Wiege gelegt.
Alles andere hat sie sich selbst erworben und oft ge-
nug gegen Widerstinde (der Geldbeschaffung und
ideellen Unterstiitzung) erkimpft.

Isa Hesse-Rabinovitch war in erster Linie
audiovisuelle Poetin, die iiber ihre Kurz- und Kiir-
zestfilme - und ab Mitte der achtziger Jahre auch
iiber experimentelle Videoarbeiten - die expres-
siven Grenzen des jeweiligen Mediums auszuloten
suchte. Daneben schuf sie (aus eigenem Antrieb
sowie, ab Mitte der siebziger Jahre, im Auftrag des
Schweizer Fernsehens) etliche dokumentarische
Portrits von Kiinstlern und Kiinstlerinnen (Malern,
Musikern, Schriftstellern ...), und zwar mit einer
ansteckenden Sympathie fiir jene Lebenskiinstler

und Schicksalsgenossen, denen die Aussicht auf
ein mogliches Scheitern noch lange nicht die Lust
am kreativen Schaffen triibte. Dariiber hinaus hat
sie mit ihrem weitsichtigen Einsatz fiir Frauen-
filmfestivals und -Symposien unter anderem in Zii-
rich und im Aostatal (ab 1975) nachhaltig dafiir ge-
sorgt, dass gerade das filmische Werk von Frauen
in der Schweiz breiter als bis dahin bekannt wurde
- innerhalb wie auch jenseits der Landesgrenzen.

Auf Isa Hesse-Rabinovitch bin ich zunichst
als Filmkritikerin gestossen - zu Beginn der neun-
ziger Jahr, als es im Rahmen eines gemeinschaft-
lichen Buchprojekts zu Schweizer Filmemache-
rinnen darum ging, den Pionierinnen des Film-
schaffens in der Schweiz und ihren spezifischen
Arbeits- sowie Lebensbedingungen nachzuspiiren.!
Eine solche Pionierin war Isa natiirlich - als eine der
ersten Cineastinnen, die in der Schweiz anfingen,
kontinuierlich mit Film als Ausdrucksmittel zu ar-
beiten. Auch wenn sie sich mit Sicherheit nicht als
«Pionierin» im klassischen Sinn verstand und auch
nur bedingt als Experimentalfilmerin, sondern eher
als Schépferin multimedialer Bricolagen, die das
Medium des Films zu ihren poetischen und teils
auch satirischen Zwecken umfunktionierte.

Als sie sich 1969, als knapp Fiinfzigjihrige
und nach einer ersten Karriere als Grafikerin und
Mlustratorin fiir verschiedene Schweizer Zeitungen
und Zeitschriften, der Arbeit als Fotografin und Fil-
merin verschrieb, waren diese sogenannt “abbil-
denden” Medien fiir sie in erster Linie ein brauch-
bares Instrument zur hintersinnigen Reflexion und
Umbildung von Realitit. Ein Spiel-Zeug, mit dem
sich Wort-Spiele bebildern liessen (die Kurzfilme
SPIEGELEI und MONUMENTO MORITAT, 1969)
oder aber Phantasiewelten erschaffen und neugie-
rig erkunden (DER ROTE BLAU und UBER EINEN
TEPPICH, 1972(1973). Threm Drang zur audiovisu-
ellen Fremd- wie Selbstdarstellung verdanken wir
aber auch subtile Spurensuchen wie etwa NOTI-
ZEN UBER ANNEMIE FONTANA (1973) und JULIE
FROM OHIO (1978) - und natiirlich die beiden be-
kanntesten (lingeren) Arbeiten: SIRENEN-EILAND
(1981) und SCHLANGENZAUBER (1984). Aber auch
so witzige Satiren wie den Gedankenblitz TELL
spOTT (1974) und andere verwunderte Reflexionen
iiber das minnliche Geschlecht. Beide Genres ver-
weisen auf dieselbe grosse Stirke der Filmemache-
rin Isa Hesse-Rabinovitch - die seltene Gabe nim-
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JULLE FROM OHIO (1978); 2 SIRENEN-EILAND (1981)

lich, Momente einzufangen und auf Dauer festzu-
halten, ohne dass sie den besonderen Zauber des
Vorliufigen und damit Fliichtigen verlieren. Dazu
braucht es eine leichte Hand, aber auch Samthand-
schuhe ... im iibertragenen Sinn, denn wirklich
mit Samthandschuhen angefasst hat Isa ihre Ge-
geniiber nie. Weder im Werk, das ihr Leben prigte,
noch im Leben, das immer wieder Inspiration war
fiir das Werk.

Kunst, die brauchbar -

und - bleibt

Vergleicht man das Schaffen von Hesse-Rabi-
novitch, der Grafikerin, mit dem harten Strich ihres
Vaters, des in den Wirren der Revolutionsjahre aus
Russland emigrierten Expressionisten Gregor Rabi-
novitch, so fillt das Anmutige und Ironisch-Lie-
benswiirdige ihres Ansatzes sogleich ins Auge. Isas
aus dunklen Knopfaugen staunende Protagonisten
haben sich in den schillernden Werbe- und Mode-
welten ihrer Auftraggeber sichtlich wohl gefiihlt -
und so erging es auch der Kiinstlerin, wenn sie ihre
spitze Feder «in den Dienst von Industrie und Wirt-
schaft» stellte, wie sie das ironisch nannte. Da ging
es ja nicht um die letzten Dinge, sondern um ange-
wandte Kunst als alltigliche Gebrauchskultur - und
im Rahmen der Werbung auch immer um die ganz
normalen Paradoxien der Konsumkultur, die etwa
davon berichtet, wie man mit einem bestimmten
Waschmittel wundervollerweise weisser waschen
kann und sogar mit Geldausgeben sparen. Nicht
zuletzt in der Modebranche fand sie dabei fiir sich
wichtige Inspirationen - in der Zeit, als sie fiir die
Zeitschrift Annabelle arbeitete oder an der Gestal-
tung des Modepavillons an der Saffa-Ausstellung
mitwirkte (1958). «Um nicht von Industrie und
Wirtschaft iiberrollt zu werden, sollte der Kiinst-
ler aktiv mitmachen», schrieb sie zu dem Thema -
wohl wissend, dass es keine Unschuld in der Kunst
gibt und damit auch keine per se “gute” im Sinne
einer autonomen und kompromisslosen “Kunst an
sich”.

Komisch, symbolisch,

, erotisch, kritisch

Zu den zahlreichen nicht realisierten Vorha-
ben von Isa Hesse-Rabinovitch, der Filmemacherin,
zihlt das Filmprojekt «Anima auf Wanderschaft»
(1975). Es geht um ein psychologisch unterfiittertes
Mirchen, in dem sich eine junge Frau nach einem
heimlich belauschten Streit ihrer Eltern aufmacht,
um den Wurzeln der Missverstindnisse zwischen
Minnern und Frauen nachzuspiiren. Sie wird auf
ihrer Reise sieben Ménnern begegnen, die ihr je
eigenes Trauma um die verlorene und lebenslang
begehrte Muttergestalt mit sich herumtragen. Und
sie wird erkennen, dass der “Streit” zu Beginn des
Films nichts anderes war als die Auflehnung der
Mutter gegen die Ideal- oder Zerrbilder, die sich
Animas Vater von den Frauen machte. Das Projekt
liest sich aus heutiger Sicht sehr spannend, weil
es der Autorin letztlich um das Aufdecken, aber
auch das Anerkennen von Projektionen als imagi-
niren Leistungen ging ... und damit um die Kraft
der Phantasie, die Missverstindnisse produziert,
im Missverstindnis aber auch gleichzeitig die Mog-
lichkeit der alternativen Lebensgestaltung findet

- in der spielerischen Auseinandersetzung mit be-
wusst angeeigneten und wiederum zweckentfrem-
deten Fremd- und Selbstbildern. «Anima auf Wan-
derschaft» sollte ein «komisch [symbolisch |poe-
tisch [ erotisch [doch kritischer Film tiber Minner»
werden, der paradigmatisch die Unterschiede in
den Erwartungen aufzeigen wollte, aber eben auch
die Hybris und die programmierte Enttiuschung,
die in der Erwartung eines perfekt passenden Ge-
geniibers «fiir das ganze Leben» selber begriindet
liegt.

Das paradigmatisch Versohnliche dieses An-
satzes zeigt sich tibrigens nur schon darin, dass
Isa Hesse-Rabinovitch keinerlei Berithrungsingste
kannte, wenn es um das Niederreissen von Grenzen
zwischen kiinstlerischen Genres und Ausdrucks-
formen ging. Als sie auf Geldsuche war fiir sIRE-
NEN-EILAND und in dem Schweizer Pornofilmpro-
duzenten Edi Stéckli einen interessierten Geldgeber
fand, war das quasi ein «match made in heaven» fiir
beide Seiten. Die Anekdote verweist, nebenbei ge-
sagt, auf interessante und wichtige Entwicklungs-
linien des Schweizer Kinos, die bis heute unterbe-
lichtet sind: die personellen Kollaborationen und
Kooperationen quer zu den institutionellen Gege-
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8 GASTE ~ IN MEMORIAM GRAND HOTEL BRISSAGO (1989);
2 HAUTNAH (1985); 3 SCHLANGENZAUBE
UND DAS LIEBLINGSLIET

benheiten nimlich, die etwa dazu fiihrten, dass
Westschweizer Filmer ganz pragmatisch Fernseh-
filme machten (die «Groupe 5» um Claude Goret-
taund Alain Tanner), dass Schweizer Literaten fiir
das Schweizer Fernsehen Serienepisoden schrieben
(im Fall von MOTEL) oder eben etablierte Pornopro-
duzenten kleine, feine, feministisch angehauchte
Filmprojekte mitfinanzierten.

Vonrirdischen zum
Geschehen

Das Thema des Mdglichen, aber auch des Vor-
hersehbaren und (nicht) Planbaren hat Isa Hesse-
Rabinovitch in ihrem Spitwerk als Auseinander-
setzung zwischen irdischen und {ibersinnlichen
Gegebenheiten inszeniert. GEISTER & GASTE - IN
MEMORIAM GRAND HOTEL BRISSAGO ist so ein
Film (1989), den die Siebzigjihrige als Memen-
to Mori mit zahlreichen Zeitzeugen und entspre-
chenden Reminiszenzen an friihere (und wirkliche
bessere?) Zeiten gestaltete. «Alles was in der Sicht-
barkeit geschieht - die Auswirkung eines “Bildes”,
einer IDEE im Unsichtbaren. Alles irdische Gesche-
hen ist gleichsam eine Nachbildung eines iibersinn-
lichen Geschehens - auch was den zeitlichen Ver-
lauf anbelangt, und sich spiter als {ibersinnliches
Geschehen ereignet». Das sind Notizen auf einem
Blatt, das Isa unter dem Titel «Das Buch zum Film»
gestaltete, mit einer stilisierten Ranke im Zentrum,
die spiralférmig alles einfasst, was zum Werk der
Kiinstlerin gehorte, ihrer eigenen Ansicht nach:
ganz unten findet sich die Wurzel im «Biographi-
schen» (DOK-Filme, schreibt sie dazu). Daraus
wichst die (Lebens-)Erzihlung, die Isas Filme kre-
iert, und es wachsen einzelne Bilder, wie Schoss-
linge, die den Moment festhalten. Oben steht «Der
Stil hilt die Ranke zusammen» ... und unklar bleibt,
ob es sich bei der Formulierung des unterstri-
chenen Wortes um ein Versehen handelt oder um
eine (weitere) doppeldeutige Anspielung.

Personlicher kennengelernt habe ich Isa bei
den Vorarbeiten zu einem biographisch angelegten
Buchprojekt, welches ihr als Film- und Videokiinst-
lerin ebenso wie als Netzwerkerin die Referenz er-
weisen sollte. Das hat dann allerdings - erwartungs-
gemiiss, wie man im nachhinein versucht ist zu sa-
gen - ganz andere und unerwartete Wendungen
genommen. Eigentlich sollte das Buch zu Isas Le-

ben und Werk ja ein liebevoll kuratiertes Gemein-
schaftswerk von Wissenschaftlern und Kiinstlern
werden, nach einer schénen Herzblut-Idee von
Eric Jeanneret, mit den {iblichen Férdergeldern re-
alisiert, als ehrerbietige Hommage an die damals
schon hochbetagte Kiinstlerin (von der zu dem Zeit-
punkt niemand so richtig wusste, wie alt sie tat-
sichlich war).

Sie hat es dann allerdings programmatisch
dem hehren Gremium aus den Hinden genom-
men und «ihr Ding» daraus gemacht. Irgendwann

- auf einem fast schon poetisch zu nennenden Um-
weg iiber den Grund des Ziirichsees, wo Auto und
Manuskript kurzzeitig landeten, was durchaus
schlagzeilentrichtig war - ist dann ein Buch unter
dem bezeichnenden Titel «Das grosse Spiel Film»
erschienen. Es kann mit Vergniigen und Gewinn
angeschaut, gelesen und mit allen fiinf Sinnen ver-
schlungen werden.? (Im Klappentext wird noch eine
Fortsetzung unter dem Titel «Das grosse Spiel Le-
ben» angekiindigt, doch diese kam nie zustande.)

Hingegen ist dann 2009 ISA HESSE-RABINO-
VITCH - DAS GROSSE SPIEL FILM, ein Filmdoku-
ment zu Isas Leben und Werk erschienen, gedreht
von Anka Schmid. In beidem, im Film wie im Buch,
geht es um Isas Spiel. Um Isas mannigfaltige und
letztlich unergriindliche Projekte. Um ihre Aus-
drucksweise, die bemerkenswert lakonisch war und
trotzdem héchst vielschichtig. Um ihren «spunk»
und damit auch um ihren Trotz, der durchaus an-
eckte und Wunden schlug. Vor allem aber um das
von ihr souverin gemeisterte - und selbstverstind-
lich unvollendet gebliebene - Lebensspiel selbst.
Schade eigentlich, dass Isa das Internet-Zeitalter
nicht mehr erlebt beziehungsweise die Gelegenheit
gehabt hat, Blogs und dhnliche Spielereien aktiv zu
gestalten. Mit ihr bei Facebook befreundet zu sein,
stelle ich mir im nachhinein sehr, sehr spannend
vor.

Ursula Ganz-Blittler

! Brigitte Blochlinger, Alexandra Schneider, Cecilia Haus-
heer, Connie Betz (Hrsg.): Cut. Film- und Videomacherinnen
Schweizvon den Anfiingen bis 1994. Eine Bestandsaufnahme.
Basel, Frankfurt, Stroemfeld, 1995; 2 Isa Hesse-Rabinovitch:
Das grosse Spiel Film. Bern, Benteli-Verlag, 1999
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Vampire sind unter uns!

Zur Wende eines Genres

«In den Achtzigern Pop, in den Neunzigern Grun-
ge, heute sind es Vampire. Vampir sein ist so trendy!» So
bringt es VAMPIRES SUCK, eine groteske Parodie auf die
TWILIGHT-Saga, auf den Punkt. Warum eigentlich sind
Vampire wieder “in”? Die Begeisterung fiir TWILIGHT ist
einerseits ein Teenager-Phinomen: Teil 1 ist ein {iberaus
gelungener Liebesfilm - Landschaft, Musik und Handlung
fiigen sich zu einem Traumbild von Teenager-Selbstwer-
dung durch Liebe. (Da sich «rites de passage» nicht fort-
setzen lassen, ist Teil 3 allerdings nur noch albern.) Aber
das ist nicht alles, hilt doch der Vampirfilm seit je eine
Symbolwelt bereit, die moderne Grundbefindlichkeiten zum
Ausdruck bringt. Als populires Kunstwerk verdichtet er
soziale Hoffnungen und Angste. Im Vergleich zu ilteren
Filmen hat sich im neueren Vampirfilm allerdings eine
Wende vollzogen, die es in sich hat.

Blicken wir zundchst auf die dltere Symbolsprache.
Die Figur des Vampirs versinnbildlichte «das Andere» des
modernen Menschen: Erstens griff sie hinter die Moder-
ne zuriick - Dracula, Aristokrat aus einer vormodernen
Region, ist ein Relikt alter Zeiten (bei Bram Stoker war er
Kreuzfahrer, bei Wes Craven sogar Judas). Vormodern ist
neben dem galanten Stil auch seine 6konomische Grundla-
ge: Er ist ein Patriarch, der die Menschen direkt ausbeutet
(«aussaugt»), ohne den modernen Umweg iiber versach-
lichte Arbeitsvertrage. Aus der Sicht der heutigen sozia-
len Kilte werden ihm daher Wirme und Sinnlichkeit zuge-
schrieben. Damit transzendiert der Vampir zweitens das
Selbstbild des aufgeklirten Humanismus: Er iiberschrei-
tet die Grenze des Menschlichen, zum Tier ebenso wie
zum Geist. So wurde er zum Helden derer, die sich in der
modernen Welt nicht heimisch fithlen (man denke an die
Gothic-Bewegung und den Posthumanismus).

In TWILIGHT hat sich das alles veridndert. Familie
Cullen ist zivilisiert, ganz im Sinne von Norbert Elias: Die
Affektkontrolle, die Edward bis zur sexuellen Abstinenz
treibt, erlaubt ihr eine volle Integration in die moderne Ge-
sellschaft. “Vater” Cullen ist kein Patriarch mehr, sondern
ein liebevoll sorgender neuer Mann mit biirgerlichem Be-
ruf. Er hat seine Familie sogar vom altmodischen Blutsden-
ken emanzipiert: Sie jagt keine Menschen mehr, sondern
Tiere, wie “normale” Menschen auch; und ihre Verwandt-
schaft beruht nicht linger auf Blutsbanden - das erinnert
an die Patchwork-Familie und moderne Ideen von Staats-
biirgerschaft, die das «ius sangui» verabschiedet haben.
Familie Cullen versinnbildlicht damit einen zeitgemis-
sen Modus sozialer Integration: Sie gliedert sich bewusst
ein und wird im Gegenzug akzeptiert, ohne allerdings
ihre Eigenheiten ganz aufgeben zu miissen, denn natiir-
lich bleiben sie Vampire. Sie haben nicht sich, sondern nur
ihre selbstgewihlte Distanz aufgegeben (folgerichtig sind
die Indianer, die im “Reservat” bleiben, ihre Feinde). Die-

ser Eingliederungsprozess spiegelt sich dann in der Hel-
din Bella, die zunichst fremd in der Gegend ist und sich
erst selbst erfahren und akzeptieren muss - und dabei von
Vampiren unterstiitzt wird. Der Film enthilt also ein ge-
wandeltes Verstindnis sozialer Integration.

Noch radikaleres geschieht in DAYBREAKERS. Die
Vampire sind hier ebenfalls zivilisiert: Sie tragen Desi-
gner-Anziige und sind Kapitalisten geworden. Doch ge-
rade diese Wandlung lisst alles beim Alten: Das Ausbeu-
terisch-Blutsaugende wird so nicht abgeschafft, sondern
perfektioniert. Der Vampir riickt ins Zentrum des moder-
nen Kapitalismus, wie es schon Karl Marx vordachte («Das
Kapital ist verstorbene Arbeit, die sich nur vampyrmissig
belebt durch Einsaugung lebendiger Arbeit»). Wenn im
Film plotzlich die “Ressource” Mensch, das Humankapi-
tal, durch Ubernutzung knapp wird, ist das als kaum ver-
hohlene Kritik am kapitalistischen Raubbau zu lesen. Die-
se 6kologische Krise zieht nun einen Blickwechsel nach
sich: Durch das Verschwinden der Menschen tibernehmen
die Zuschauer zwangsldufig die Perspektive der Vampire -
so wird das Andere zum Eigenen. Und diese Wende erlaubt
ungeahnte Einblicke in die katastrophale Abgriindigkeit
der Projektionsfliche “Vampir”, die in ilteren Filmen ja
eher heroisiert wird.

Mit dieser Umkehrung des Genres stellt der Film
zugleich eine Kritik an allzu naiver postmoderner Sozial-
romantik dar. Er greift mutig auf dltere Formen der Sozial-
kritik zurtick und zeigt, wie sich in der Vampirgesellschaft
eine radikale Ungleichheit breitmacht. Die Ausgrenzung
der Armen wird treffend visualisiert als Vertierung: der
Mangel an Ressourcen entmoralisiert sie, und so kann sich
die Gesellschaft ihrer entledigen. Auch die reichen Vam-
pire erscheinen als entfremdet, ihre Welt ist voller Grau-
samkeit. So wird es zum eigentlichen Problem, wieder in
eine menschliche Gesellschaft zu kommen - vom Vampir-
kapitalismus aus keine Kleinigkeit. Es ist, als hitte Marx
Regie gefiihrt, denn wie in der Revolutionstheorie gelingt
es nur durch Totalitit des Negativen (das Tageslicht muss
ausgehalten werden) oder doppelte Negation (durch das
Beissen eines Menschen, der einmal ein Vampir war).

Beide Filme zeigen also: Vampire sind nicht mehr
«das Andere», sie sind mitten unter uns. Und dies erlaubt
eine kiinstlerische Verdichtung sozialer Fragen im Me-
dium des Films. Fiir denkende Zuschauer ist das grosses
Kino: Ob als Mirchen {iber Ausgrenzung und Integra-
tion wie TWILIGHT oder als radikale Kapitalismuskritik
wie DAYBREAKERS — Vampirfilme zu sehen macht wieder
Spass.

Christoph Henning

Fachbereich Philosophie, Universitdt St. Gallen
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sehen und staunen

BAL

HONIG

«Ein Kinowunder: Bal-Honig.»
Andreas Kilb, Frankfurter Allgemeine Zeitung

«Wunderschon, fast marchenhaft-
traumerisch entriickt.»
Christoph Egger, Neue Ziircher Zeitung

«Ein Film, der die Wahrheit
im Fliisterton sucht.»
Florian Keller, Tages-Anzeiger

«Ein Film, der eine Einbildung sein muss,
weil er einfach zu schon und zu beriihrend
ist, um wirklich zu existieren.»

Katja Nicodemus, Die Zeit, Hamburg

«Das ist eine unvergessliche Erfahrung.»
Tagesspiegel, Berlin

«Schon wie ein mediterranes Gedicht
aus einer vergessenen Zeit.»
Libération, Paris

Ab 18. November im Kino |

Mariana Chenillo, México

CINCO
DIAS SIN NORA

Nora’s Will - Fiinf Tage ohne Nora - Cing jours sans Nora

Schenken Sie Emotionen: Filmerlebnisse

aus Sud und Ost gibt es auf www.trigon-film.org trigonfil
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