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Kurz belichtet

Ehepaar Tito bei einer privaten Film-
vorfiihrung in CINEMA KOMUNISTO
Regie: Mila Turgjlic (2010)

Culturescapes Balkan

Das Kulturfestival Culturescapes,
das seit 2004 jeweils jihrlich im Herbst
die Kultur eines Landes “sparteniiber-
greifend” in ihrer Vielfalt vorstellt, fo-
kussiert dieses Jahr auf eine ganze Re-
gion, den Balkan. In Basel (Neues Kino),
Bern (Kino Kunstmuseum), Chur (Thea-
ter), Genéve (Cinélux) und Zirich (Riff-
raff) finden im November und Dezem-
ber einschligige Filmreihen statt. Zu
sehen sind etwa Filme wie CINEMA KO-
MUNISTO, ein Dokumentarfilm von
Mila Turajlic iiber die jugoslawische
Filmproduktion, garniert mit den Er-
innerungen des persénlichen Filmvor-
fithrers von Tito. MY NAME IS JANEZ
JANSA vom gleichnamigen sloweni-
schen Konzeptkiinstler dokumentiert
eine Aktion, als drei Kiinstler, alle un-
ter diesem Namen, in eine konservati-
ve Partei eintreten. 1395 DAYS WITH-
OUT RED von Sejla Kameric ist eine ein-
driickliche Videoarbeit, die sich mit
der Belagerung Sarajevos auseinander-
setzt. KLIP von Maja Milos zeichnet in
Dokumentarfilmisthetik das Portrat
einer Teenagergruppe, deren einziger
Lebensinhalt Party, Musik, Drogen und
Sex zu sein scheint.

www.culturescapes.ch

Filmbildung

Mit der Tagung «Filmvermitt-
lung - ein Kultur- und Bildungsauf-
trag!» lancierte cineducation.ch im Sep-
tember eine mehrstufige Initiative, die
Filmbildung fiir Kinder und Jugendli-
che endlich auch in der Schweiz auf die
kultur- und bildungspolitische Agen-
da bringen soll. Als Vorzeigeland gilt
Frankreich, wo Filmbildung in den
Achtzigern in Gymnasien und Anfang
2000 an Grundschulen verankert wur-
de. In einem kurzen Abriss schilder-
te der Filmpidagoge Alain Bergala, wie
es dazu gekommen ist. Er hob die Rolle

TEN MINUTES OLDER | PAR DESMIT
MINUTEM VECAKS (1978)
Regie: Herz Frank

von Akteuren der Resistance hervor,
die sich nach 1945 fiir Volksbildung en-
gagierten und Film dafiir nutzten. In-
nerhalb der daraus entstandenen Film-
klub- und Cinephiliebewegung ver-
schob sich der Akzent von Bildung
durch Film auf die Vermittlung von
Film als eigenstindiger Kunstform.
Darin sieht Bergala den Grundstein des
franzésischen Filmbildungsmodells:
Es zielt auf eine dsthetische Bildung ab,
die eher dem Musik- als dem (analyti-
schen) Sprachunterricht vergleichbar
ist und sowohl Filmpraxis als auch die
“Konfrontation” mit unterschiedlichen
filmischen Formen beinhaltet. Auch
die deutsche Filmvermittlerin Betti-
na Henzler plidierte fiir eine Filmbil-
dung, die sich nicht auf kommunika-
tive (Medien-)Kompetenz als einer Art
Schutzwall gegeniiber potentiell “ge-
fahrlichen” Medien reduziert: Film, so
Henzler, durchdringt unsere Wirklich-
keit, prigt unseren Alltag, unsere Ge-
fithle und unser Wissen. Film ist Teil
der Kulturgeschichte und zu einer der
wichtigsten Formen geworden, wie
wir uns mit der Wirklichkeit auseinan-
dersetzen, die anders als andere For-
men (Philosophie, Wissenschaft) auch
sinnliche und emotionale Aspekte an-
spricht. Filmbildung ist deshalb fiir
Henzler «in besonderer Weise person-
lichkeitsbildend» und mehr und mehr
eine Frage der Chancengleichheit. Die-
sen Aspekt griff auch Ivo Kummer, Chef
der Sektion Film beim Bundesamt fiir
Kultur, auf: «Mit Kultur muss man auf-
wachsen.» Die Fahigkeit, Kunst in ih-
rem Kontext zu “lesen”, die (nicht-tech-
nisch verstandene) Frage des Zugangs
also, sei entscheidend, wenn es um ge-
sellschaftliche Teilhabe und letztlich
den politischen Zusammenhalt einer
Gesellschaft geht.
Lisa Heller

Die Referate und weitere Informationen finden
sich unter www.cineducation.ch



FILMBULLETIN 7.13 KURZ BELICHTET B

THE JUNGLE BOOK

POETRY (2010)
Regie: Lee Chang-dong

Neues Kino aus Siidkorea

«Vom Spriessen der Filmproduk-
tion unter dem koreanischen Regen»
nannte Martin Girod seinen Uberblick
iiber das stidkoreanische Filmschaffen
in Filmbulletin 4.11. Und schloss ihn
mit den Sitzen: «Einer der Reize der ko-
reanischen Filme liegt darin, dass sie
uns Vertrautes, Alltidgliches mit neuen
Augen sehen lassen, wie den in kaum
einem siidkoreanischen Film fehlenden
Regen. Es scheint ein besonderer Ehr-
geiz der koreanischen Regisseure zu
sein, dieses Motiv aus seiner friiher kli-
scheehaften Verwendung (...) weiter-
zuentwickeln, zu differenzieren und
iiberraschend einzusetzen.»

Ob dies auch fiir das jiingste Film-
schaffen gilt, kann man im November
und Dezember in verschiedenen Spiel-
stellen der Schweiz (Stadtkino Basel,
Kino Kunstmuseum, Bern, Filmpodium
Ziirich, Cinématheéque suisse, Lausanne,
Cinémas du Griitli, Geneve) iiberpriifen.
Eine von der koreanisch-schweizeri-
schen Filmjournalistin An Cha Fluba-
cher-Rhim kuratierte Reihe stellt aktu-
ellstes koreanisches Autorenkino vor:
Von politisch brisanten Low-Budget-
Filmen wie JISEUL von O Muel, wor-
in ein Armeemassaker an Zivilisten
thematisiert wird, und UNBOWED von
Chung Ji-young, einem eindriicklichen
Gerichtsfilm, bis zum opulenten Ko-
stiimfilm MASQUERADE von Choo
Chang-min iiber einen gerechten Herr-
scher des 17. Jahrhunderts. In pLUTO
von Shin Su-won geht es um das un-
menschliche Schulsystem Siidkoreas,
und THE TASTE OF MONEY von Im
Sang-soo kreist um Geld, Macht und Sex.
Von Hong Sang-soo - Ekkehard Knorer
hebt an dessen Filmen den «Beschrei-
bungsrealismus koreanischen Alltags»
und ihre «musikalische Grundstruk-
tur» hervor - ist THE DAY HE ARRIVES
zu sehen. Kim Ki-duk, den man hier-
zulande nicht vorstellen muss, ist mit

THE UNPLACEABLES |
DE ONPLAATSBAREN (2012)
Regie: René A. Hazekamp

PIETA vertreten. Mit POETRY von Lee
Chang-dong von 2010 rundet sich ein
aufschlussreiches Programm.

«Semaine 2013» im Xenix

Im November zeigt das Ziircher
Kino Xenix das Programm der diesjih-
rigen Semaine de la critique des Festi-
vals von Locarno. Es ist erfreulich, dass
die von einer Gruppe von Mitgliedern
des Schweizerischen Verbands der
Filmjournalistinnen und Filmjourna-
listen (SVFJ) kuratierte Reihe von her-
ausragenden Dokumentarfilmen nicht
nur in Locarno, sondern nun auch in
Ziirich zu sehen ist. Zum Auftakt sind
am 7. November BIG MEN von Rachel
Boynton, eine Fallstudie iiber die Su-
che nach Erdsl in Ghana, und als Vor-
premiere WATERMARKS — THREE LET-
TERS FROM CHINA von Luc Schaedler
(mit anschliessendem Gesprich mit
dem Autor) zu sehen. Es folgen im
Lauf des Monats DIE HUTER DER TUN-
DRA von René Harder, ein Film iiber den
Kampf der Samen gegen die Bedrohung
ihres Lebensraums durch Rohstoffkon-
zerne, und EARTHS GOLDEN PLAY-
GROUND von Andreas Horvath, der die
heutigen Schiirfsitten im ehemaligen
Goldrauschgebiet des Yukon schildert.
Hilika Pikkov portritiert in FLOWERS
FROM THE MOUNT OF OLIVES die
85-jahrige Nonne Ksenya, die nach
einem dusserst abwechslungsreichen
Leben nun in einem Kloster in Jeru-
salem lebt. In René A. Hazekamps THE
UNPLACEABLES begegnet man Rand-
stindigen, die in einem hollindischen
Sozialprojekt Miill sammeln. Einzig
MASTER OF THE UNIVERSE von Marc
Bauder, der diesjihrige Gewinner der
Semaine de la critique, fehlt in der Rei-
he, denn sein Schweizer Kinostart ist
auf Ende November angekiindigt.

www.xenix.ch

Nur widerwillig lisst Mowgli die
Aufheiterungsversuche des Biren Ba-
loo iiber sich ergehen. Lieber suhlt sich
der von Wélfen aufgezogene Knabe im
Selbstmitleid. Doch allmihlich hellt
sich sein Gesicht auf, und die wehmii-
tige Streichermelodie unter dem Dialog
wird von einer sanft swingenden Klari-
nette umspielt. Schliesslich beginnt
Baloo zu singen: «Look for the bare ne-
cessities, the simple bare necessities,
forget about your worries and your
strife.» Und augenblicklich ldsst sich
Mowgli von der beschwingten Dixie-
landbegleitung anstecken.

Diese unsentimentale Leichtig-
keit macht THE JUNGLE BOOK (1967)
denn auch bis heute so attraktiv. Da-
bei plante der Storyboarder Bill Peet
urspriinglich eine weit dramatischere
Adaption von Kiplings Mowgli-Ge-
schichten. Einen Eindruck davon ver-
mitteln die in der aktuellen Bluray-
Ausgabe enthaltenen Demoaufnahmen
des Folkmusikers Terry Gilkyson, von
denen zwei auch auf der Soundtrack-
CD zu finden sind. Als Walt Disney das
Projekt jedoch selbst in die Hand nahm,
behielt er von Gilkysons Liedern ein-
zig «The Bare Necessities», das sich der
Bandleader und Radiokomiker Phil Har-
ris als Baloo zu eigen machte. Darauf
riickte Mowglis Beziehung zum sorg-
losen Biren ins Zentrum.

Wihrend in Frithwerken wie pI-
NOCCHIO (1940) einst Kinder ihrem
Schicksal trotzten, identifizierten sich
der Studiogriinder und sein Stab un-
terdessen mit der Elterngeneration.
Bezeichnenderweise macht in THE
JUNGLE BOOK einzig der Ersatzvater
Baloo ansatzweise eine Entwicklung
durch. Fiir den vom Sohn des Regis-
seurs gesprochenen Mowgli hingegen
schrieben die Sherman Brothers nicht
einmal ein eigenes Lied.

Dafiir verpflichtete Disney zum
ersten Mal Stars wie George Sanders und

ORIGINAL CAST SOUND TRACK

Louis Prima, denen die Figuren auf den
Leib geschrieben wurden. Besonders
Prima und seine Band befliigelten die
Zeichner mit ihrer Interpretation von
«I Wanna Be Like You», wobei die aus-
gelassene Improvisation spiter durch
ein kontrollierteres Arrangement er-
setzt wurde. Nachdem die Beatles die
Rollen der fiir sie konzipierten Geier
ablehnten, wurde «That’s What Friends
Are For» zum zeitloseren Barbershop-
Quartett umgearbeitet.

Quer zum Zeitgeist der spiten
sechziger Jahre stand hingegen das
Frauenbild. So singt das indische Mad-
chen, das Mowgli schliesslich in die
Zivilisation lockt, mit glockenheller
Stimme vom ertrdumten Eigenheim
und einem starken Mann, fiir den es
kochen kann. Inhaltlich unmotiviert
wird dieses Ende immerhin musika-
lisch vorbereitet. Als einziges Songzitat
lidsst George Bruns die Melodie von «My
Own Home» in seine von Walter Sheets
durchsichtig orchestrierte Partitur ein-
fliessen, die im Schatten der interview-
freudigen Sherman Brothers viel zuwe-
nig beachtet wird.

Dabei gelingt es dem Jazzposau-
nisten Bruns schon in der Ouvertiire,
die geheimnisvolle Exotik des Dschun-
gels ohne spitromantischen Ballast
spiirbar zu machen. Urspriinglich ein-
gestellt, um Tschaikowskys Dornrds-
chen-Ballett fiir SLEEPING BEAUTY
(1959) zu arrangieren, bewahrte Bruns
mehrere Disney-Filme mit sanftem
Swing vor unnétiger Sentimentalitit.
Gleichwohl greift er im Stiick «Tell
Him» zur Untermalung eines emotio-
nalen Wendepunkts in Baloos Entwick-
lung eine Phrase aus seiner Tschai-
kowsky-Bearbeitung auf.

Oswald Iten
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Die Zukunft ist noch immer, was sie war

=
16 OCTOBRE - 22 DECEMBRE 2013

Centre
Pompidou

Nachdem 1978 die Memoiren sei-
ner guten Freundin sowie langjihri-
gen Vermieterin Simone Signoret er-
schienen waren, machte er sich die
Miihe, die Strahlkraft ihres Titels «La
nostalgie n'est plus ce qu'elle était» zu
messen. Sie war enorm. Die gesamte
franzdsische Presse griff die Formulie-
rung auf: die Zukunft, die Vergangen-
heit, das Leben, die Politik, das Wet-
ter - nichts war fortan mehr, was es ein-
mal war. In MEMOIRES POUR SIMONE,
dem Film, den Chris Marker ein Jahr
nach dem Tod seiner Freundin im Auf-
trag des Festivals von Cannes drehte,
ist diese Presseschau zu sehen. Wie
ein Stein, der ins Wasser geworfen im-
mer weitere Wellen zieht, entfaltete der
Satz seine Wirkungsmacht. Langst ist
er zum gefliigelten Wort geworden.

Es nimmt nicht wunder, dass Mar-
ker von diesem Phinomen fasziniert
war. Einerseits ist die Erinnerung ein
Grundimpuls seines eigenen Werks.
Zugleich hat es eine Ausstrahlung ge-
wonnen, die weit iiber den kommerziel-
len Erfolg seiner Filme hinausreichte.
Man rufe sich nur einmal den Einfluss
ins Gedichtnis, den LA JETEE zeitigte,
mit dem er das Genre des Fotofilms be-
griindete und in dem er die poetischen
Moglichkeiten der Zeitreise erkundete:
Er hat nicht nur ein offizielles Remake
hervorgebracht (TWELVE MONKEYS),
ohne ihn hitte es wohl auch Back TO
THE FUTURE, THE TERMINATOR oder
unlingst LOOPER nicht gegeben.

In MEMOIRES POUR SIMONE Ver-
folgt Marker 1986 noch eine weitere me-
diale Wellenbewegung. Nachdem er
einen Ausschnitt aus einer Talkshow
gezeigt hat, in der Signoret ihr tiefes
Misstrauen gegeniiber Computern
kundtut, schneidet er auf den Monitor
eines Minitel um, des heute fast verges-
senen franzésischen Vorldufers von PC
und Internet. Dort sichtet er die Reak-
tionen auf den Tod der Schauspielerin.

LA JETEE
Regie: Chris Marker

Den meisten Benutzern dient das Me-
dium als Plattform, ihrer Trauer Aus-
druck zu verleihen. Einer allerdings
greift die Verstorbene iibel an, be-
schimpft sie als Kommunistin und Séu-
ferin. Sie sei also gleich ein doppelter
Anachronismus gewesen, heisst es dar-
aufhin in Markers Off-Kommentar.

Man ist versucht zu sagen, der
ganze Marker stecke bereits in die-
sem kurzen Moment: der erwartungs-
volle Chronist der Utopien des zwan-
zigsten Jahrhunderts, der die Augen
gleichwohl nicht vor deren Entzau-
berung verschliessen konnte; der Fil-
memacher, der ein Detail mit ei-
gensinnig klarem Blick und apho-
ristischer List erfassen und zum
Allgemeinen extrapolieren konn-
te. MEMOIRES POUR SIMONE ist nun
in einer Ausstellung zu sehen, die das
Centre Pompidou dem prophetischen
Triumer widmet, der die Zukunft
nie aus den Augen verlor und geis-
tesgegenwirtig in die Vergangenheit
zu blicken verstand. Der Film ist Teil ei-
ner Installation mit dem Titel GorGo-
MANCY, die sich unter anderem auch
mit Guillermo del Toros HELLBOY II
beschiftigt. Als Entstehungszeit wer-
den die Jahre 2007 bis 2013 genannt,
was den Besucher erst einmal verwun-
dern darf, denn Marker starb am 29. Ju-
li letzten Jahres. Allerdings wohnt er
nicht einer Séance bei, sondern be-
trachtet ein Work in Progress, an dem
noch weitere Videokiinstler beteiligt
sind. Auch dies ein Moment paradoxer
Weitsicht, von dem man sagen mochte,
in ihm stecke der ganze Marker.

Es ist natiirlich eine Illusion, sein
ausgreifendes, stets Uberraschungen
bereithaltendes Werk derart bannen zu
konnen. Die Retrospektive, die die Aus-
stellung begleitet, wird zwar als voll-
standig deklariert, ist es aber nur unter
Vorbehalt. Niemand weiss genau, an
welchen Projekten er insgeheim (und

unter welchem Pseudonym - Chris
Marker war ja nur eines von vielen, das
sich dieser Fantdmas unter den Film-
und Videokiinstlern gab) noch arbei-
tete.

Dass die erste postume Werk-
schau an diesem Ort zu sehen ist, muss
in mancher Hinsicht tberraschen.
Nach seinem Tod war lange Zeit strit-
tig, was mit seinem Nachlass gesche-
hen soll. Marker hatte keine Vorkeh-
rungen getroffen, ob und wie man sich
seiner Arbeit erinnern soll. Mit seinem
Tod war fiir ihn die Zukunft vorbei. Ein
letzter Wille wurde bislang nicht ge-
funden, die Suche nach Erben gestalte-
te sich schwierig. Nach franzosischem
Recht hitte sein Nachlass an den Staat
fallen miissen. Fiir Markers alte Freun-
din Agneés Varda stand ausser Frage,
dass er ihn fiir die Cinématheque fran-
caise bestimmt hatte. Andere langjih-
rige Weggefihrten widersprachen ihr.
Die Regierung Hollande betraute das
franzésische Filminstitut CNC mit der
Priifung der juristischen Situation.
Erst als die Kanzlei des Anwalts Geor-
ges Kiejman das Mandat fiir die Verwal-
tung des Erbes erhielt, klirte sich die
Gemengelage. Kiejman betrieb Ahnen-
forschung und machte sieben hochbe-
tagte Cousins ausfindig. Im Friihjahr
kam es zu einer Einigung, derzufolge
Markers Nachlass an die Pariser Kine-
mathek gehen soll.

Etwaigen Plinen dieser Institu-
tion nimmt der Coup des Centre Pompi-
dou erst einmal den Wind aus den Se-
geln. Jedoch bleibt der Cinématheque
nun Zeit, den Nachlass griindlich auf-
zuarbeiten. Die Schau im Beaubourg
erweckt mithin durchaus den Eindruck
einer Sturzgeburt. Zwar fiihrt der oran-
ge gezeichnete Kater Guillaume-en-
Egypte, der sich als Markers “Assis-
tent” vorwitzig in die Tagesaktualitit
einmischte, Schaulustige an verschie-
dene Orte im Centre: das Kino im ers-

ten Stock sowie die Bibliothek, in der
Manuskripte ausgestellt sind. Es wirkt
indes lieblos improvisiert, wie die
eigentliche Schau im Kellergeschoss
untergebracht ist. Sie ist, mit Ausnah-
me einer Wandtafel, auf der Umschlige
der innovativen Reisebuchreihe «Petite
Planéte» zu sehen sind, nur mit Auf-
tragsarbeiten bestiickt, die Marker im
Laufe der Jahre fiir das Centre gestalte-
te. Die erste reicht zuriick ins Jahr 1978,
als er Dokumentaraufnahmen aus dem
Ersten Weltkrieg montierte, in denen
er zeigt, wie der Krieg eine neue Spra-
che entwickelt. Von einer Szenografie
kann nicht die Rede sein. Muss es auch
nicht. Es ist schon aufregend genug,
sich einfach vor die Installationen zu
setzen und zuzuschauen, wie Marker
die Bilderwelten des zwanzigsten Jahr-
hunderts analysiert und ordnet. Auch
wie er sich im Internet in «Second Life»
tummelte, kann der Betrachter nach-
vollziehen. Wiederum ist der orange-
farbene Kater der Fiihrer durch das La-
byrinth der markerschen Phantasie.
Waussten Sie beispielsweise, dass er das
«Premake» erfunden hat und sich vor-
stellte, Raoul Walsh habe eine erste Ver-
sion von A BOUT DE SOUFFLE gedreht
und Greta Garbo in HIROSHIMA MON
AMOUR mitgespielt? Im Zentrum der
Schau steht, nicht nur topografisch,
die CD-ROM IMMEMORY aus dem
Jahr 1998, von der es hiess, sie sei nicht
mehr abspielbar. Vor den Augen des
Betrachters ersteht Markers Vorstel-
lungswelt wie ein Baum, der sich im-
mer weiter verzweigt. Die Zukunft war
mit seinem Tod doch noch nicht vorbei.

Gerhard Midding

Ausstellung und Retrospektive «Planéte Marker»
im Centre Pompidou, Paris, laufen noch bis zum
22. Dezember. www.centrepompidou.fr

Am 19. November erscheint bei arte editions eine
DVD-Box gleichen Titels mit vierzehn Filmen,
darunter sechs, die in diesem Jahr restauriert
wurden.
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UN ARIA RUSO
Regie: Daniel Kvitko

Nicht weniger als 5000 Werke aus
101 Lindern wurden den Internationalen
Kurzfilmtagen Winterthur dieses Jahr
eingereicht (fast ein Drittel mehr als
2012)! «Die Welt ist in Winterthur ange-
kommen», kommentiert der kiinstle-
rische Leiter, John Canciani, diese Ent-
wicklung. Die Zahl der produzierten
Filme nimmt stindig zu - insbesonde-
re bei Kurzfilmen. Wobei ein (durchaus
erfreulicher) Trend dahin gehe, dass
auch erfahrene Filmschaffende ver-
mehrt nach Langfilmen wieder mal das
kurze Format zwischenschalten, meint
Canciani. Kommt noch dazu, dass die
Eingabe bei Festivals dank der Digita-
lisierung immer einfacher wird - ande-
rerseits die Kurzfilme, paradoxerweise,
eher linger. Wie Festivals mit dieser
schieren Fiille umgehen, wie sie nur
schon zeitlich damit klarkommen und
was fiir Strategien sie fiir die Zukunft
planen, dariiber wird man mehr erfah-
ren in einer Podiumsdiskussion, die
Winterthur dieser Problematik wid-
met. Die Selektion der diesjihrigen
Kurzfilmtage in Winterthur jedenfalls
macht nur gerade knapp ein Prozent
fiir den internationalen Wettbewerb
aus (47 Filme aus 27 Lindern), wihrend
fiir den nationalen Kurzfilmwettbe-
werb 20 Titel aus 350 Einreichungen
ausgewihlt wurden. Das Publikum
darf mit einer handverlesenen Auswahl
rechnen.

Aber das ist lingst nicht alles,
was Winterthur zu bieten hat: Wie im-
mer wartet das Festival auch mit zahl-
reichen Spezialprogrammen auf - die-
ses Jahr etwa aus Kuba. Die Filmschule
in San Antonio de los Bafios liegt rund
30 Kilometer siidwestlich von Havanna.
1986 wurde sie vom kolumbianischen
Schriftsteller Gabriel Garcia Mdrquez,
dem argentinischen Regie-Altmeister
Fernando Birri und dem kubanischen
Filmemacher Julio Garcia Espinosa ge-
griindet. Filmschaffende aus aller Welt

RINGO
Regie: Alf Seccombe und Conall Jones

geben hier Workshops. Darunter auch
der Schweizer Regisseur Rolando Colla.
Winterthur zeigt nun eine Auswahl
von kurzen Dokumentar- und Spiel-
filmen von beeindruckender Qualitit:
unpritentids-starke Dokumentarfilme
wie UN ARIA RUSA von Daniel Kvitko
iiber einen Gesangsstudenten. Wir se-
hen die kahlen Riumlichkeiten der
Schule. Und wir erleben eine passio-
nierte Gesangslehrerin, einen schwar-
zen Latino, der sich mit der russischen
Textversion einer Arie abmiiht und ein
Visum fiir einen Gesangswettbewerb in
Italien anstrengt, wihrend sich im Se-
kretariat, wo er die Formalititen erle-
digt, die vergilbten Akten stapeln ... In
Kiirze wird hier Situation und Span-
nungsfeld, in dem sich der karibische
Inselstaat befindet, spiirbar - und das
vor dem Hintergrund einer doch alle
Grenzen iiberwindenden Kunst. Oder
der kurze Spielfilm KENDO MONOGA-
TARI von Fabidn Sudrez, der die Ge-
schichte des schwulen Friseurs in drm-
lichen Verhiltnissen erzihlt, der aus
Liebeskummer und auch sonstiger Ver-
zweiflung am Leben in Kuba dank dem
Geld seiner besten Freundin die Uber-
fahrt nach Miami wagt - und retissiert!
Hand aufs Herz: Wer hitte erwartet,
eine solche Geschichte aus der Schmie-
de der staatlichen kubanischen Film-
schule erzihlt zu bekommen?

Den gewichtigen Schwerpunkt
des diesjahrigen Winterthurer Kurz-
filmfestivals bildet das US-amerikani-
sche Independent Cinema, dem nicht we-
niger als sechs thematische und drei
historische Programme gewidmet
sind. Als “Zugpferdchen” dient dabei
die Auswahl zum Thema «Sympathy
for the Anti-Hero» - so etwa RINGO
(2004) von Alf Seccombe und Conall Jones,
in dem der eine von zwei Kumpels,
Ringo (gespielt von Seccombe), auf
der Briicke einer amerikanischen Pro-
vinzstadt Luftschlsser herbeiphan-
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MINOT, NORTH DAKOTA
Regie: Angelika Brudniak und
Cynthia Madansky

tasiert (worauf der Film von Schwarz-
weiss zu Farbe wechselt): Er sieht sich
im schicken Auto iiber Land fahren -
oder mit einem Pony seine Cowboy-
phantasien ausleben. Doch beides
scheitert schon in der Méglichkeits-
form: Im ersten Fall setzt der Motor
aus - im zweiten Fall sucht sich das Po-
ny seinen eigenen Weg durch die Pam-
pa (und beide Male entschwindet die
Frau seiner Triume ...). Kann man Anti-
heldentum liebenswerter zeigen? Ja!
Zum Beispiel im skurrilen JoHN’S
GONE (2010) von Josh & Benny Safdie,
in dem ein schussliger Mittzwanziger
(gespielt von Benny) sich mit luschen
Deals durchs Leben mogelt, buchstib-
lich vor seiner Beziehung davonliuft
und beim K.o. eines Boxmatchs am TV
in Trinen ausbricht. Die Safdie-Briider
wurden zwischen Queens und Manhat-
tan gross, wo sie auch ihre Filme dre-
hen. Von Kindsbeinen an steckte sie
ihr filmenthusiastischer Vater, der mit
seiner Kamera Menschen, Leben und
Alltag um sich herum festhielt (und
diese Filmchen, gemiss Josh und Ben-
ny, fiir cineastische Werke hielt), mit
dem Filmvirus an. Thre Werke wieder-
um verstrémen denselben unbekiim-
merten Spirit, auf grobkérnigem Video-
format und ohne Plot, aber mit viel
Charme. Womit sie es immerhin schon
bis nach Cannes geschafft haben
(mit dem Langfilm THE PLEASURE
OF BEING ROBBED, der 2008 in der
Quinzaine des Réalisateurs gezeigt
wurde und, vielleicht nicht ganz uner-
wartet, heftige Kontroversen ausldste).
Zum US-Schwerpunkt an den
Winterthurer Kurzfilmtagen gehéren
auch die beiden Programme «Paranoia I
undII». Dabei geht es um die Angst, die
- so die These, wie wir sie schon von Mi-
chael Moore und seinem BOWLING FOR
COLUMBINE kennen - in den USA wis-
sentlich und offiziell geschiirt wird,
um eine Atmosphire der Bedrohung

WAKE UP THE GYPSY IN ME
Regie: Rudolf Ising

zu schiiren und die Bevélkerung in eine
latent paranoide (Abwehr-)Haltung zu
versetzen. Das Programm «Paranoia I»
mit dem Titel «Goodbye Mommie, I'm
Off to Kill a Commie» prisentiert Wo-
chenschauen, Hollywoodanimations-
filme und US-Propagandafilme aus
den Jahren zwischen 1933 und 1961, die
insbesondere dem Antikommunis-
mus verpflichtet sind. Die Filme stam-
men aus der Sammlung des achtzig-
jahrigen Dennis Nyback, der mit rund
13 0oo Titeln das grésste private Film-
archiv der USA besitzt und rund um die
Welt tourt, um seine Programme per-
sonlich zu prisentieren. «Paranoia II»
unter dem Titel «Is Anyone Seeing
This?» versammelt Filme, welche die
systematische Angstmache seitens
US-Medien und Behérden aus zeit-
gendssischer Sicht illustrieren. Sehr
anschaulich im dokumentarischen
MINOT, NORTH DAKOTA (2008) von
Angelika Brudniak und Cynthia Madan-
sky, in dem Aufnahmen von einténigen
Landschaften und Einfamilienhiusern,
meist aus dem fahrenden Auto gefilmt,
begleitet werden vom Off-Kommentar
einer Frau, die iiber die Menschen in
diesem US-Staat redet, iiber einen All-
tag, der geprigt ist von Misstrauen und
Rassismus, von Uberwachungskame-
ras und Aufschriften wie «Support Our
Troops». Oder wir héren aus dem Off
einen Soldaten der Air Force, der sich
als «Babysitter» von 150 Atomraketen
bezeichnet - wurden diese doch in Mi-
not wihrend des Kalten Krieges unter-
irdisch stationiert und warten dort bis
heute auf ihren Einsatz.

Doris Senn

Die Winterthurer Kurzfilmtage finden
vom 5. bis 10. November statt.

www.kurzfilmtage.ch
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Toronto I’nternational Film Festival (TIFF)
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STARRED UP
Regie: David Mackenzie

Vom 5. bis 15. September leuch-
tete Toronto orange. Im Entertain-
ment District, wo sich das Gebiude des
Toronto International Film Festival (mit
der Pressestelle und fiinf Kinos) und
mehrere Spielstitten befinden, stan-
den 2500 freiwillige Helfer, sogenann-
te «Volunteers» - von weitem an ihren
orangenen T-Shirts zu erkennen -,
dem Besucher mit Rat und Tat zur Sei-
te. Wenn ein Festival so viele Freiwilli-
ge benétigt, um bei der Orientierung
zu helfen, ist es vielleicht zu gross ge-
raten. Doch Cameron Bailey, kiinstleri-
scher Leiter des TIFF, sieht das anders.
«Big works in Toronto», schreibt er im
Grusswort im Katalog, und «big» war
hier so einiges: iiber 300 Filme in ver-
schiedenen, etwas allgemein iiber-
schriebenen Sektionen, 4800 Akkredi-
tierte der Industrie, 1200 akkreditierte
Journalisten und 430000 Zuschauer.
Das Festival wird immer grosser und
wichtiger - auch fiir européische Film-
kritiker: als Schaufenster der Holly-
woodfilme der nichsten Wochen und
Monate und «als Branchenbarometer
fiir die Oscar-Rallye» (Martin Schwi-
ckert). Mit den grossen Filmen GRAVI-
TY, PHILOMENA, DON JON, RUSH, 12
YEARS A SLAVE, THE FIFTH ESTATE,
AUGUST: OSAGE COUNTY kamen auch
die Stars: Julia Roberts, Sandra Bullock,
Scarlett Johansson, Mila Kunis, Olivia
Wilde, Jessica Chastain und Brad Pitt
sorgten fiir britisch geordnete War-
teschlangen, die sogar iiber mehrere
Strassen gingen. Toronto zwang auch
den ausgebulfftesten Profi zur Geduld,
doch wenn man im hurtigen Génse-
marsch mit 1500 anderen Besuchern
das Elgin-Theatre enterte, wurde die-
se belohnt, denn Toronto ist auch ohne
Wettbewerb oder A-Status das grosste
Filmfest Nordamerikas. Es lassen sich
hier, Spiirsinn und Interesse vorausge-
setzt, erstaunlich viele Entdeckungen
machen.

FELONY
Regie: Matthew Saville

Eines der evidentesten Themen
in der «Special Presentation»-Sektion
des TIFF, der wichtigsten und Star-ge-
spicktesten, war in diesem Jahr die Ge-
walt, sowohl kérperlich als auch sozial,
und ihre Konsequenzen. Gewalt kann
iiberall passieren, in Grossstidten
oder kleinen Gemeinschaften, in Fami-
lien oder im Gefingnis, im Krieg oder
in Friedenszeiten, sogar im Weltraum,
will man die Katastrophe aus GRAVITY
dazurechnen. Freundliche und warm-
herzige Méinner kénnen in Situationen
geraten, in denen sie auf unberechen-
bare und brutale Weise reagieren, sogar
Polizisten, das personifizierte Symbol
fiir Schutz und Gesetz, stehen nicht zu
ihren fatalen Fehlern. Die Unfihigkeit,
die eigene Schuld zu akzeptieren und
die Strafe dafiir anzunehmen, zog sich
als Thema wie ein roter Faden durch
viele Filme, manchmal konnte man als
Zuschauer gar den Eindruck gewinnen,
alle menschlichen Werte seien ausser
Kraft gesetzt.

David Mackenzie erzihlt in STAR-
RED UP, einem der besten Filme der
Sektion, von Eric, einem neunzehnjih-
rigen, wiitenden und {iberaus gewaltti-
tigen Jungen, der aus einem Jugendge-
fingnis in den normalen Knast verlegt
wird. Die einzige Art, hier zu iiberle-
ben, ist, noch hirter zu sein als die Mit-
gefangenen, und so legt sich Eric mit
allen und jedem an. Rasch fiihlt er sich
zu einer Gruppe von Afroamerikanern
hingezogen, weil sie ihn einmal tat-
kriftig aus der Bredouille befreit haben.
Doch auch sein Vater, ebenfalls Insasse
des Gefingnisses, versucht auf seine
Art, seinen zornigen Sohn zu schiitzen.
STARRED UP ist ein anspruchsvolles,
komplexes und tiefschiirfendes Drama
iiber Zorn, Angst und Gewalt in einer
isolierten Gemeinschaft, schockierend
in den Wutausbriichen, originell in der
Beschreibung der Vater-Sohn-Bezie-
hung, hervorragend gespielt.

FOR THOSE WHO CAN TELL NO TALES
Regie: Jasmila Zbanic

In vom Spanier Manuel Martin
Cuenca eindrucksvoll inszenierten
CANIBAL kann ein schiichterner Mann,
der in Granada als Schneider arbeitet,
sich Frauen nur nihern, in dem er sie
tétet und - der Titel weist bereits dar-
aufhin - isst. Ein irritierender Gedanke,
der den Krieg der Geschlechter auf die
Spitze treibt. CANIBAL war einer der
verstérendsten und bedngstigendsten
Filme der «Special Presentation».

Manchmal ist Gewalt nicht beab-
sichtigt - was aber nichts an der Schwe-
re ihrer Folgen dndert. So iiberfihrt in
FELONY von Matthew Saville ein Poli-
zist in betrunkenem Zustand frithmor-
gens einen Zeitungsjungen, der erst in
ein tiefes Koma fillt und wenige Tage
spiter stirbt. Anstatt die Wahrheit zu
sagen, verschleiert der Cop die Um-
stinde des Unfalls - mit gewichtigen
Folgen fiir zwei seiner Kollegen und die
Mutter des Jungen. (Ubrigens eine Situ-
ation, die in THE MAJOR von Yuri Bykov,
einem russischen Film der «Contempo-
rary World Cinema»-Sektion, gespie-
gelt wird.) FELONY ist ein sensibles
Drama iiber Schuld und Sithne, Wahr-
heit und Moral, mit komplexen Bezie-
hungen zwischen jenen Charakteren,
die in das Liigengeflecht eingebunden
sind oder es zu losen versuchen.

Manchmal ist die Gewalt, wie in
FOR THOSE WHO CAN TELL NO TALES,
nicht sichtbar oder vergangen, und
doch verfolgt sie die Menschen. Jasmila
Zbanic erzihlt darin von einer austra-
lischen Touristin, die ihre Ferien in
Visegrad in Bosnien-Herzegowina ver-
bringt. Erst bei der Riickkehr nach Hau-
se erfihrt sie, dass dort wihrend des
Bosnienkriegs 3000 Menschen massa-
kriert wurden und dass das Vilina-Vlas-
Hotel, in dem sie iibernachtete, sogar
ein Vergewaltigungs-Camp war. We-
der Touristenfiihrer noch Stadt weisen
auf die schrecklichen Ereignisse hin.
So macht sich die junge Frau noch ein-

PRISONERS
Regie: Denis Villeneuve

mal nach Visegrad auf, um die Wahr-
heit aufzudecken. Ein anspruchsvolles,
komplex erzihltes historisches Do-
kument, in dem der Zuschauer nicht
nur mit der grausigen Wahrheit eines
Massakers konfrontiert wird, sondern
auch mit dem Skandal, dass die Ge-
schichtsschreibung die Geschehnisse
missachtet.

CHILD OF GOD, von Schauspieler
James Franco nach einer Novelle von
Cormac McCarthy inszeniert, erforscht
die Verzweiflung der gesellschaftlich
Geidchteten im Siiden der Vereinigten
Staaten. Im Mittelpunkt steht Lester
Ballard, ein Ausgestossener, der sich
an die dérfliche Gemeinschaft nicht an-
passen kann und darum einsam durch
die Wilder streift. Immer mehr zieht
er sich in seine eigene Welt zuriick und
verschreckt seine Mitmenschen mit ab-
rupten Gewaltausbriichen - bis er be-
ginnt, Frauen zu ermorden und Sex mit
den Toten zu haben. Dieses irritieren-
de Verhalten wird im Mob der Farmer
gespiegelt, die auf Ballard mit purem
Hass reagieren. Ein verstérender, aber
fesselnder Film, nicht einfach anzu-
schauen, mit Bildern, die einige Zu-
schauer aus dem Kino trieben.

Und dann war da noch priso-
NERS von Denis Villeneuve. Zwei be-
nachbarte Familien eines Vororts in
Massachusetts feiern miteinander
Thanksgiving. Plétzlich sind die
beiden jiingsten Téchter eines jeden
Haushalts verschwunden. Sind sie aus-
gerissen? Oder gar entfiihrt worden?
Der Hauptverdichtige ist ein junger,
geistig behinderter Einzelginger, der
die Tat aber nicht begangen hat. Das
hindert einen der beiden Viter der
Midchen allerdings nicht daran, die-
sen zu entfithren und zu foltern. Ville-
neuve zeigt, wie Gewalt sich auf ganz
normale Biirger iibertrigt.

Michael Ranze
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Meister des Lichts
Biicher zum Lesen

Man darf wohl behaupten, dass
beim Stichwort Wien-Filme der Kino-
ginger, zumindest ausserhalb der
sterreichischen Landesgrenzen, zu-
allererst an einen nichtésterreichi-
schen Film denkt, an THE THIRD MAN.
Zu diesem fillt einem dann der Name
des Hauptdarstellers (Orson Welles)
ein, vielleicht der des Regisseurs (Carol
Reed) oder gar des Komponisten der be-
rithmten Zither-Musik (Anton Karas).
Aber wer kann auf Anhieb den Namen
des Kameramannes nennen, der mit
seiner kunstvollen Lichtsetzung den
look des Films so sehr pragte? Robert
Krasker war ein Stiller, hat auch nicht,
wie seine Landsleute und Kollegen Jack
Cardiff, Freddie Young oder Walter Las-
sally, Erinnerungen publiziert.

In seinem Vorwort zu «Farbige
Schatten - Der Kameramann Robert
Krasker» erzihlt der Verfasser Falk
Schwarz (Jahrgang 1941) die wirklich
herzzerreissende Geschichte vom Be-
such von THE THIRD MAN mit Freun-
den im Londoner National Film Thea-
tre und dem anschliessenden Gesprich
dariiber in einem Pub, wo ein alter
Mann am Nebentisch der Unterhaltung
lauscht und sich schliesslich auf Nach-
frage als Robert Krasker zu erkennen
gibt. Der Bitte nach einem Gesprich
iiber seine Arbeit stimmt er zu, eine
Woche spiter wiirde er wieder hier sein.
Doch da wartet man vergeblich auf ihn,
spiter wird in der Zeitung zu lesen sein,
dass er an diesem Tag verstorben ist.
Das war im August 1981, Krasker war
erst 68 Jahre alt, hatte aber schon 1965
(mit Sidney Hayers’ THE TRAP) seine
Spielfilmkarriere beenden miissen,
Diabetes zwang ihn zu téglichen Sprit-
zen, seine Gesundheit war angegriffen.

Mit «Das Werden des Kiinstlers»
ist das erste Kapitel iiberschrieben, das
die Biografie Kraskers rekonstruiert,
dessen Vorfahren aus Ostpreussen
stammten: von der Geburt im 4gypti-
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Neubauer/Priimm (Hrsg.)
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schen Alexandria, wo der Vater sich
geschiftlich aufhielt, iiber das Auf-
wachsen in Australien, Paris und Lon-
don, die Ausbildung zum Fotografen
in Dresden, die ersten Filmassistenzen
in Paris, die Lehre bei Georges Péri-
nal, dem Chefkameramann des briti-
schen Filmmoguls Alexander Korda,
fiir den er bei Filmen wie THINGS TO
COME, REMBRANDT und THE FOUR
FEATHERS als camera operator titig war,
bevor er 1941 zum director of photogra-
phy beférdert wurde. Fiir David Lean
setzte er das Licht bei BRIEF ENCOUN-
TER, seine langjihrige Zusammen-
arbeit mit Carol Reed begann mit opp
MAN OUT, spiter drehte er fiir Viscon-
ti Teile von SENSO, John Fords Irland-
Film THE RISING OF THE MOON,
Joseph Loseys THE CRIMINAL und die
drei Epen, mit denen Anthony Mann
seine Karriere beendete. Die Entste-
hungsbedingungen der einzelnen Fil-
me werden skizziert, im Mittelpunkt
aber steht die Analyse des visuellen
Stils, untermauert durch eine grosse
Anzahl von Screenshots. Ein wirklich
schones Buch, inklusive der ausfiihr-
lichen Filmografie und des Registers.

Operierte Robert Krasker in einem
arbeitsteiligen System, bei dem der Di-
rector of Photography das Licht setzte,
wihrend der Camera Operator durch
den Sucher blickte, so gehorte Walter
Lassally zu einer neuen Generation von
Kameraminnern, die beides mitein-
ander verbanden. Lassally (in Richard
Linklaters BEFORE MIDNIGHT, ge-
dreht in Griechenland, wo Lassally seit
vielen Jahren lebt, hat er als Patrick
einmal einen Auftritt vor der Kamera)
wurde 2005 mit dem Marburger Kame-
rapreis ausgezeichnet. So kommt es zur
ersten deutschsprachigen Wiirdigung
in Buchform. Einen Namen gemacht
hat sich Lassally als Kameramann des
Free Cinema. Die Publikation macht
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vier Schwerpunkte in Lassallys Filmo-
grafie aus: Er sei «der wichtigste Kame-
ramann des Free Cinema», er drehte,
seit 1955, eine Reihe von Spielfilmen in
Griechenland, er arbeitete mit dem Ge-
spann James Ivory (Regie) und Ismail
Merchant (Produktion) zusammen und
war am Ende der siebziger Jahre auch
fiir das deutsche Autorenkino titig.
Hier fiel er vor allem durch die kunst-
volle Schwarzweissfotografie von DIE
FRAU GEGENUBER von Hans Noever
und ENGEL AUS EISEN von Thomas
Brasch auf. Von Hans Noever stammt
denn auch die hier abgedruckte, per-
sénlich gehaltene Laudatio. Michael
Neubauer wiirdigt den «Bildautor Las-
sally» mit einigen knapp gehaltenen
biografischen Angaben, vor allem aber
mit Uberlegungen zur Rolle des Kame-
ramannes im filmischen Arbeitspro-
zess, wobei er Lassally als einen der-
jenigen charakterisiert, «die das Kino
nicht als Zauberbude oder Palast der
Traume begreifen, sondern als Fenster
zur Welt und als Briicke zur Lebens-
wirklichkeit anderer Menschen». Er
konkretisiert das anhand des Free Cine-
ma, wenn er schreibt: «Das Sich-ein-
lassen auf die Welt ausserhalb der Stu-
diodekoration wird aus dem Interesse
an den realen Vorgingen und dem Beo-
bachten geboren - und fiihrt zum wa-
chen Blick auf die harten sozialen Rea-
litdten.» Daran kniipft der Text von
Angela Krewani {iber Lassallys Beitrag
zum Free Cinema an. In einem ersten
Gesprich schildert Lassally héchst an-
schaulich die Rahmenbedingungen
seiner Arbeit fiir das Free Cinema. Be-
kam das seine dsthetisch-innovativen
Impulse aus dem Dokumentarfilm, so
kniipft Axel Block daran an, wenn er
in ALEXIS SORBAS (Oscar 1965 fiir die
Schwarzweissfotografie) «diese wun-
derbare Mischung von Dokumenta-
rischem und Inszeniertem, von Vorge-
fundenem und Erfundenem» rithmt

und konstatiert: «Nichts ist ausge-
stellt, alles ist beildufig.» Selber Kame-
ramann, vermag er das im Detail auszu-
fithren und anhand von Screenshots zu
untermauern.

Im dritten Schwerpunkt wirft der
Kritiker Gerhard Midding noch einmal
die Frage auf, wem denn welche ésthe-
tischen Entscheidungen und Leistun-
gen zuzuschreiben wiren, und hebt
an den oft in Indien spielenden Fil-
men von Merchant [Ivory die Verwen-
dung von Weichzeichnern hervor, mit
denen Lassally die Farbgewalt Indiens
zu biandigen suchte. Karl Priimm unter-
sucht anhand von Hans Noevers DIE
FRAU GEGENUBER Lassallys Arbeit
im deutschen Autorenfilm, greift Las-
sallys Biografie bis hin zu seinem Va-
ter, einem «Pionier der Industriefoto-
grafie und des Industriefilms», und der
Emigration der jiidischen Familie nach
England 1939 auf und charakterisiert
weitere Filme Lassallys aus den siebzi-
ger und achtziger Jahren. Ein abschlies-
sender Text von Martin Richling bietet
«Anmerkungen zu den Aufsitzen Wal-
ter Lassallys», von denen im Anschluss
sechs in deutscher Erstiibersetzung
und ein weiterer im englischen Faksi-
mile abgedruckt sind.

Im Anhang finden sich die Jurybe-
griindung, eine Biografie, eine Biblio-
grafie der Texte von Lassally (leider kei-
ne der Texte iiber ihn) sowie eine knap-
pe (Jahr, Titel, Regisseur nennende)
Filmografie.

Frank Arnold

Falk Schwarz: Farbige Schatten - Der Kamera-
mann Robert Krasker. Marburg, Schiiren Verlag,
2012.238 8.

Gunnar Bolsinger, Andreas Kirchner, Michael
Neubauer, Karl Priimm (Hg.): Neue Bilder des
Wirklichen. Der Kameramann Walter Lassally.
Marburg, Schiiren Verlag, 2012.186 S.
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James Benning
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James Benning
California Trilogy
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Ein Sandsturm im Death Valley;
Morgenfrost im Sierra National Forest;
ein Waldbrand im Martis Valley; die
San-Andreas-Verwerfung. In einem sei-
ner schonsten Filme, dem 2001 entstan-
denen SoGOBI, zeigt James Benning
Aufnahmen der amerikanischen Wild-
nis, die in ihrer Detailbesessenheit an
die Gemilde eines Winslow Homer er-
innern. Letzterer war fiir die Genauig-
keit seiner farblichen Nuancierun-
gen bekannt und dafiir, dass er seine
Olbilder direkt am Meer malte. Jeder
Gischtsturm lisst bei Homer das Tosen
des Ozeans erahnen, und tatsichlich
gibt es in der Dokumentation CERC-
LING THE IMAGE, einem James Ben-
ning gewidmeten Portritfilm von Rein-
hard Wulf, eine Szene, in der Benning
sein Kamerastativ in einen jener ameri-
kanischen Seen stellt, deren Licht und
Farben er fiir 13 LAKES studiert.

Doch James Benning ist kein Ma-
ler. Lange Jahre galt er als grosser Un-
bekannter des US-Kinos, der erst ver-
spitet und mithilfe europdischer Kine-
matheken als «Landschaftsfilmer»
bekannt wurde. Wenngleich seine Art,
durch prizise Beobachtung amerika-
nischer Natur- und Kulturlandschaf-
ten deren «inneres Wesen» festzuhal-
ten, unweigerlich an Visiondre wie
Thomas Cole, John Muir oder Henry D.
Thoreau denken lisst, ist Benning, der
seit vielen Jahren am California Insti-
tute of the Arts unterrichtet, ein origi-
ndrer und ein im positiven Sinn eigen-
niitziger Filmemacher. Seit vierzig Jah-
renist er als Chronist und Fihrtenleser
mit der Kamera unterwegs, und jedes
einzelne Bild in seinen Arbeiten erzihlt
auch von der Konzentration seines Ge-
stalters.

Uber die Filme von James Benning
zu schreiben, bedeutet deshalb immer
auch, iiber erste Bilder zu schreiben:
iiber Wahrnehmungsbilder, die zu Be-
ginn einer langen Folge von Einstel-

SOGOBI

lungen stehen und deren Beziehung
zueinander sich erst im Laufe der Zeit
herausschilt. In der CALIFORNIA TRI-
LOGY ist jeder Film exakt go Minuten
lang und besteht aus 35 Einstellungen
zu je zweieinhalb Minuten: EL VALLEY
CENTRO widmet sich dem gleichna-
migen grossen Tal im Herzen Kalifor-
niens mit seinen Erntemaschinen, Bag-
gern und Ziigen; LOS untersucht den
Grossraum Los Angeles vom Aquidukt
fiir die Wasserversorgung der Metro-
pole bis zum Pazifischen Ozean; und
s0GoBI - das Wort der Schoschonen
fiir «Erde» - nihert sich der scheinbar
unberiihrten kalifornischen Wildnis.
Dieser mathematisch strenge Forma-
lismus, den Benning in seinen spiteren
Arbeiten beibehalten wird - starre Ka-
drierungen von Seen (13 LAKES) und
des Himmels (TEN SKIES) - erzeugt
eine ganz spezifische Erfahrung von
Kino: als eine Dauer («Duration brings
narrative to my films»), die eine den
Bildern innewohnende, bis dahin ver-
borgene Schonheit offenbart.

Um diesen Zusammenhang von
Raum und Zeit zu verstehen und vor
allem im Kino zu erfahren, geniigt eben
nicht der erste, sondern der anhaltende
Blick, wie ihn Benning als den Beginn
seiner filmischen Arbeit beschreibt:
Ende der siebziger Jahre sei er in seiner
Heimat, der Industrieregion Milwau-
kee, an einem Eisenbahnwaggon vor-
beigekommen, der auf einer Briicke
iiber dem Menominee River stand. Da-
mals sei ihm zum ersten Mal klar ge-
worden, welch grosse Rolle Zeit als
Funktion von Landschaft spiele: «Ich
begann zu filmen. Nach ein paar Minu-
ten flog ein fallendes Blatt ins Bild und
fiel weiter, auf das stille Wasser hin-
unter. Es erzeugte fast kein oder gar
kein Gerdusch auf der Wasseroberfli-
che und trieb dann stromabwirts aus
dem Blickfeld. Auf diese Weise denke
ich iiber Landschaft nach.»
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FERY IS

LOS

Die unzihligen Autos, die in LOS
auf einem sechsspurigen Highway vor-
beiziehen, geben erst in ihrer Gesamt-
heit und ihrer unablissigen Aneinan-
derreihung eine Vorstellung von indus-
trialisiertem Schrecken und Schénheit;
der Lauf des Wassers, das in EL VAL-
LEY CENTRO riesige Landwirtschafts-
betriebe am Leben erhilt, erzihlt zu-
gleich von einer neuen Form der Land-
nahme des amerikanischen Westens;
und das wiederkehrende Motiv des
Feuers und des Wassers in SOGOBI -
von der verbrannten Erde bis zum ab-
schliessenden Staudamm am Lake
Barryessa - steht fiir einen ewigen
Kreislauf, in den der Mensch bereits
nachhaltig eingegriffen hat. Es sind
keine tektonischen, sondern soziale
und politische Verwerfungen, die sich
hier in die Landschaften einschreiben.

Die CALIFORNIA TRILOGY steht
im Gesamtwerk Bennings nicht nur
als Triptychon an zentraler Stelle, son-
dern gewinnt an Bedeutung auch durch
den vor wenigen Jahren vollzogenen
Wechsel des Filmemachers zum digi-
talen Kino. Fiir diese Entscheidung
muss Benning bis heute teilweise har-
sche Kritik hinnehmen, die auch bei
seiner jiingsten Arbeit STEMPLE PASS
nicht verstummt. Vom Untergang der
Materialitdt ist da die Rede, vom Ver-
schwinden der Aura des analogen Film-
streifens. Insgeheim wird damit aber
immer auch der Verlust eines schein-
bar unumstdsslichen Bollwerks ge-
gen die unaufhaltsame Digitalisierung
des Kinos bedauert: Benning, der viel-
leicht letzte Solitdr im Kampf gegen die
dsthetische Nivellierung. Angesichts
dieser Diskussion ist Bennings kurzer
Text («Digitale Vielseitigkeit») im der
DVD beiliegenden Booklet aufschluss-
reich. «Mehr als dreissig Jahre lang ha-
be ich meine Filme auf 16mm gedreht»,
schreibt er, «und sie konnten auch nur
in einem Kino gezeigt werden, das mit

EL VALLEY CENTRO

16mm-Projektoren ausgeriistet war.»
Doch diese Zeiten seien erstens vorbet,
und zweitens sei der Wechsel zum Digi-
talen «meine Reaktion gegeniiber der
Fetischisierung des Filmmaterials.»
Halten wir an dieser Stelle fest: Abge-
sehen davon, dass die Entscheidung
Bennings ohnehin unbedingt zu re-
spektieren ist, stellt sein Wunsch, seine
Arbeiten einem breiteren Publikum zu-
giinglich machen zu wollen («Ich will
demokratischer werden»), mithin den
Grund fiir die vorliegende DVD-Edition
dar. Und tatsichlich sind es besonders
die vereinzelten Kratzer im Bild und
das mitunter leise Knattern auf der
Tonspur, die auf die Verginglichkeit
des ephemeren Ursprungsmaterials
verweisen.

In CERCLING THE IMAGE sieht
man Benning bei seiner Suche nach
“Schauplitzen” durch die Gegend fah-
ren. Zwischendurch bleibt er immer
wieder stehen, legt die Hinde hinter
die Ohren, um dem Wind oder den Wel-
len zu lauschen. Derart Filme zu dre-
hen, das kénne er nur alleine, meint
er dann, auch wenn es ihm leidtue, die
Freude, das “richtige” Bild gefunden
zu haben, in diesem Augenblick nicht
mit jemandem teilen zu kénnen. Viel-
leicht ist dieser Wunsch, zu teilen und
zu hinterlassen, im Alter so stark ge-
worden, dass sich James Benning da-
fiir entschieden hat, die Konservierung
und Aufarbeitung seines bisherigen
Gesamtwerks dem Osterreichischen
Filmmuseum zu iiberantworten. Die
nach AMERICAN DREAMS |LANDS-
CAPE SUICIDE (1984/86) und CASTING
A GLANCE [RR (2007) dritte Benning-
Ausgabe der Edition Filmmuseum ent-
spricht diesem Wunsch jedenfalls in
vorziiglicher Weise.

Michael Pekler

James Benning: CALIFORNIA TRILOGY. 2 DVD
mit EL VALLEY CENTRO (1999), LOS (2000)
und sOGOBI (2001). Edition Filmmuseum 78
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Cate Blanchett strandet an der |

BLUE JASMINE von Woody Allen

Man muss nur warten kénnen bei Woody Allen. Darf
sich mit ihm in London, Paris, Barcelona oder Rom amiisie-
ren. Darf miterleben, wie ihn das Postkarten-Europa zu hiib-
schen Ideen stimuliert und zum Spielen mit den Klischees
bringt. Man muss sich dabei nicht langweilen, aber auch
nicht immer lange aufhalten. Das Spielen iiberlisst er, fragil
geworden, inzwischen andern. Schauspieler reissen sich dar-

um, auch weil sie wissen, dass sie kaum je besser sein kénnen
als auf seinem Set.

Wir freuen uns, dass es ihn Jahr fiir Jahr einfach gibt,
verlisslich wie der Weihnachtsmann. Ein schmaler, alter,
skeptischer Weihnachtsmann mit Hornbrille, einer, der
sich auskennt in dem, was schwer ist, und es deshalb unbe-
dingt leichtnehmen muss. Manchmal tut er das fast wurstig,
dann wieder kimpfen seine Pointen gegen die Schatten un-
serer menschlichen Natur an. Wie gerne er seine jahrlichen
Geschenke uns verteilt, ist gar nicht so sicher. Fiir ihn selber
ist das Ritual (iiber)lebensnotwendig: Ich filme, also bin ich.
Und erst wenn er filmt, sind auch wir! So weit hat er sich und
uns in iiber vierzig Jahren gebracht!

Man muss einfach warten kénnen. Zum Beispiel, wie
jetzt, auf BLUE JASMINE, der so sketchig anfingt und einen
dann unter der Oberfliche nicht mehr loslisst wie ein Woody-
Film seit MATCH POINT (2005) nicht mehr. Um Jasmine, blue
Jasmine, also eine gefdhrdete Jasmine, dreht sich alles. Umso
schlimmer, als gleichzeitig auch die Stadtneurotikerin von
Woodys Gnaden sich um sich selber dreht. Bis es denen in
ihrem Bannkreis gelingt, von dem eiernden Karussell dieses
verstorten Lebenslaufs abzuspringen und augenreibend wie-
der Boden unter den Fiissen zu kriegen. Jasmine ist als Frau
des blendenden Finanzhais Hal blendend schén, sexy und
reich. Deshalb weiss sie eigentlich nicht so genau, wer sie
ist. Als die crimes & misdemeanors sich in ihrem Leben einnis-
ten, ist es fiir sie schon zu spit, es herauszufinden. So zumin-
dest 14sst der Schluss vermuten, wenn Cate Blanchett auf einer
Parkbank mit derart trostlosem Blick ins Leere murmelt, dass
man erst wieder zu atmen imstande ist, wenn es erlésend
schwarz wird auf der Leinwand.

Zwischen zwei zeitlichen Ebenen springt der Film
hin und her, manchmal durch Stichwortassoziationen in



Jasmines Kopf elegant verkniipft: Jasmine erst reich - und
Jasmine dann mausarm am Boden. Jasmine mit ihrem Hal an
ihrer New Yorker Fifth Avenue, als die proletarische Adoptiv-
schwester Ginger, mit Ehemann Augie, ungebeten aus Fris-
co zu Besuch kam, um sich beraten zu lassen, wie sie Lotto-
geld am besten anlegen kénnten. Warum nicht beim smar-
ten Gatten Hal? Und niemand, niemand, der sie hitte warnen
kénnen! Denn nur eine Zeitspanne spater kreuzt umgekehrt
Jasmine nun bei Ginger in San Francisco auf, mit Louis-Vuit-
ton-Koffern, aber vollig neben den Schuhen, ohne Dollars.
So fangt der Film ziemlich burlesk an. Dazwischen liegt die
Katastrophe: Hals chronische Untreue Jasmine gegeniiber,
und sein kriminelles Geschiften, mit dem er auch Gingers
und Augies Existenz ruinierte. Bevor die erniedrigte Jasmine
beim FBI anrief ...

Mit nichts mehr kommt diese Jasmine zurecht. Nicht
mit ihrem Geld, das sie gar nicht mehr hat, aber so tut, als
hitte sie es noch. Nicht mit ihrer Zukunft, die die Ahnungs-
lose irgendwie als Innendekorateurin herbeischwadroniert,
um effektiv bloss als Vorzimmerdame des armen, kleinen,
geilen Zahnarzts Dr. Flicker hdngen zu bleiben. Als ein neuer
Prinz namens Dwight dann doch noch Bingo verspricht, ver-
heddert sie sich so saubléd ins Schwindeln, dass der Ehrgeiz-
ling auf politischem Parkett in der Bay von San Francisco das
Weite sucht. Nicht gerade fein, aber verstidndlich. Gegenliu-
fig kommt auch mit Jasmine niemand zurecht - nicht ihr
Sohn, der sich aus den Verstrickungen freiboxt, nicht ihre
gute Seele von Schwester Ginger, Jasmines gerades Gegen-
teil. Und schon gar nicht vermag Jasmine bei Gingers Min-
nern zu landen. Der bullige, aber redliche Augie, ein Taschen-
buch-Bruce-Willis mit Herz, bleibt zu Recht verbittert. Mit
seinem Nachfolger, dem jihzornigen Muskelpaket Chili, ein
Taschenbuch-Marlon-Brando auch mit Herz, gibt es nichts
als Zoff.
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Da ist dann die Referenz nicht linger iibersehbar: Ten-
nessee Williams’ legendirer Stidstaaten-Klassiker «A Street-
car Named Desire». In den Figuren von Jasmine, Ginger und
Chili gespenstern Blanche Dubois, Stella und Stanley Kowal-
ski in Woody Allens Szenario herein, auch wenn Allen das
gewalttdtige sexuelle Drama (zwischen Blanche und Kowal-
ski) nicht so weit treibt wie das Stiick damals. Geblieben ist,
im Kern dieses tief melancholischen Films, die «Endstation
Sehnsucht». Es ist die Sehnsucht, die Jasmine in den Wahn-
sinn treiben und Ginger sich selber voriibergehend mit dem
verheirateten Al untreu werden lisst. Es ist im Mief das Stre-
ben zum Besseren, das auch ehrliche Kerls wie Augie und
Chili umtreibt - manchmal hisslich, aber auch verzweifelt
legitim. Alle um sie herum konfrontiert Jasmine mit der eige-
nen Sehnsucht, die uns lebendig erhilt und ebenso korrum-
piert.

Das Urteilen bleibt uns iiberlassen: Der hohe Preis, den
Jasmine bezahlt, liegt auf der Hand; die Demiitigungen der
andern hinterlassen zumindest Kratzer in der Seele. Aber
Woody Allen lisst allen ihre Wiirde, er hat seine Figuren gern.
Das ohne Ausnahme traumhafte Schauspielerensemble folgt
ihm darin bedingungslos. Von der grandiosen Cate Blanchett
kann man schlicht den Blick nicht wenden, aber wie wunder-
bar lebensnah begegnen uns, nur zum Beispiel, auch Sally
Hawkins als Ginger oder Bobby Cannavales Chili.

Nicht auszuhalten der Gedanke, was einmal sein wird,
wenn uns Woody Allen nicht mehr Jahr fiir Jahr seinen neuen
Film beschert.

Martin Walder

R, B: Woody Allen; K: Javier Aguirresarobe; S: Alisa Lepselter; A: Santo Loquasto; Ko:
Suzy Benzinger. D (R): Cate Blanchett (Jasmine), Alec Baldwin (Hal), Sally Hawkins
(Ginger), Andrew Dice Clay (Augie), Bobby Cannavale (Chili), Michael Stuhlbarg (Dr.
Flicker), Peter Sarsgaard (Dwight), Louis C.K. (Al), Max Casella (Eddie), Alden Ehren-
reich (Danny). P: Perdido Productions; Letty Aronson, Stephen Tenenbaum, Edward
Walson. USA 2013. 98 Min. CH-V: Frenetic Films; D-V: Warner Bros.
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Die Farbe Rot

MARY QUEEN OF SCOTS von Thomas Imbach

«A queen who lost three kingdoms | A wife who lost
three husbands | A woman who lost her head» - «Eine Ko-
nigin, die drei Konigreiche verlor [ Eine Ehefrau, die drei
Miénner verlor | Eine Frau, die den Kopf verlor»: Mit diesen
Schlagzeilen wird Thomas Imbachs Spielfilm MARY QUEEN
OF ScoTs beworben. Man méchte beim Schreiben iiber den
Film die Loglines gerne etwa folgendermassen dndern: «Eine
Frau, eine Kontrahentin, zwei Konfessionen, drei Eheminner,
vier Zofen.» Nicht Friedrich Schillers fiinfaktiges Trauerspiel
«Maria Stuart» von 1800, sondern Stefan Zweigs 1935 erschie-
nene gleichnamige Biografie der ungliicklichen schottischen
Kénigin liegt Imbachs Film zugrunde. Seine Motivation, sich
als Schweizer im Jahr 2013 in einem Film mit der 1542 gebo-
renen und 1587 enthaupteten Monarchin Schottlands zu be-
schiftigen, sei purer Intuition entsprungen, sagt der Regis-
seur. Tatsichlich aber ist das, was auf den ersten Blick so ab-
wegig scheint - dass Thomas Imbach zum ersten Mal einen
historischen Kostiimfilm dreht und erst noch in franzési-
scher und englischer Sprache -, so abwegig nicht. Im Ge-

genteil. MARY QUEEN OF scoOTS reiht sich mit seinen farb-
satten und prichtigen Bildern nahtlos in Imbachs von jeher
von augenfilliger Bildlichkeit gekennzeichnetes filmisches
Schaffen ein.

Rainer Klausmanns bedichtige Handkamera, Natur-
und Kerzenlicht, ein im Gegensatz zu den bisweilen wildflie-
genden Reitszenen gewissermassen verweilendes Erzihlen
prigen MARY QUEEN OF SCOTS; auch gibt es Landschafts-
fahrten, die Seelenzustinde spiegeln: ebenerdige Steadycam-
Runs iiber Moor, Gestriipp und Strand. Auch tiber den Ton,
die Tonspur, die von Sofia Gubaidulina komponierten eigen-
willigen Akkordeonstiicke lisst sich sinnieren; hinzu kom-
men - wie in anderen Imbach-Filmen, man erinnere sich
etwa an I WAS A SWISS BANKER - auch gesungene (Volks-)
Lieder.

Und dann muss man iiber die Farbe Rot reden. Das
Rot, das symbolisch fiir die Titelheldin steht, fiir ihre Liebe,
ihre glithende Leidenschaft. Das Rot des Kleides, das sie bei
der Hinrichtung trigt, das bildliche Rot des Blutes an ihren



Hinden. Das Rot aber auch des Blutes, das sie, vergiftet, wie-
der ausspuckt um weiterzuleben, das Blut, das ihre nackte
Schenkel herunterlduft, kurz bevor sie, keine fiinfundzwan-
zig Jahre alt, von ihren eigenen Untergebenen iiberrannt
und festgenommen wird, um entthront die restlichen Jah-
re ihres Lebens im Kerker zu verbringen. Es ist das Kind der
Liebe, ihr einziges Kind der Liebe, das sie da in Streitwirren
nach wildem Ritt auf offenem Felde verliert. Weiss sind ihre
Schenkel, weiss thr Wams, weiss das Pferd. Mit ihrem drit-
ten Gatten, dem Protestanten Earl of Bothwell hatte Mary
dieses Kind gezeugt. Bothwell ist, so zumindest in Imbachs
Film, die Liebe ihres Lebens, der Mann der sexuellen Eksta-
se, der einzige ihrer Eheminner, der ihr geistig gewachsen
ist. Knapp neun Jahre frither hat Mary - sie wird mit gros-
sen Augen, weitem Gesicht und zartem Riicken von Camille
Rutherford gespielt - fiinfzehnjihrig den Thronfolger Frank-
reichs geheiratet. Doch der Dauphin Frangois Il ist ein schwi-
chelnder Junge, der Marys sexuellen Avancen wortwortlich
mit unterm Kissen verstecktem Gewehr den Garaus macht;
er stirbt blutjung an den Folgen eines Jagdunfalls. Durch den
Tod ihres Gatten verliert Mary ihren Anspruch auf den Titel
der Konigin von Frankreich. So kehrt sie, die dreizehn Jahre
frither von der Mutter in einer Nacht- und Nebelaktion nach
Frankreich geschickt worden war, nach Schottland zuriick.
Stolz und unbesonnen steht sie auf dem Deck des Schiffes,
das prompt mit feindlichen Pfeilen empfangen wird: Ange-
spannt sind die (politischen) Verhaltnisse, die die junge Kéni-
gin Schottlands bei ihrer Riickkehr antrifft.

Ein mit leerem Sattel heimkehrendes Pferd tiberbringt
eine Todesbotschaft; ein Spielzeugschiffchen markiert die
Reise iibers Meer: Es gibt in MARY QUEEN OF SCOTS eine ver-
spielte und symbolisch aufgeladene Ebene. Und es gibt den
vierten Mann in Marys Leben, den Puppenspieler Rizzio, der

anfinglich real, nach seiner Ermordung als Traumgestalt an-
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zutreffen ist. Der Schonling und Schwerendéter gewinnt frith
das Vertrauen der blutjungen Mary, wird zu ihrem Berater
und ihren vier Gefihrtinnen, die - weil sie mit Vornamen alle
Mary hiessen - als die «Four Marys» in die Annalen eingingen,
ein charmant-unterhaltsamer Begleiter. Er trigt manchmal
Frauenkleider, liebt Gesang und Spiel. Vor allem aber hat er
zwei Puppen: eine mit rotem Haar, die die Queen Elizabeth I
reprisentiert, und eine mit dunklem Haar, die fiir Mary steht

- man fiihlt sich nicht nur von ungefihr an die Hasenpuppen-
Eltern in Peter Liechtis VATERS GARTEN erinnert.

Es sind nicht, oder bloss in Ansitzen, die historischen
Ereignisse, Schlachten und Streitereien, die Thomas Imbach
auf die Leinwand bringt, vielmehr ist es Marys Innenwelt,
sind es ihre Gefiihle, ihre eigene, oft unangepasste Sicht der
Dinge auch. Sie wird im Puppenspiel wiedergegeben, aber
auch in nie abgesandten, aus dem Off vorgetragenen Briefen
an Queen Elizabeth I, an die Cousine, der sich Mary, obwohl
sie ihr nicht ein einziges Mal personlich begegnet, fast wahn-
haft ihr ganzes Leben lang schwesterlich verbunden fiihlt.
MARY QUEEN OF SCOTS beginnt in der Nacht vor Marys Hin-
richtung im Jahr 158;. Blendet zuriick, rollt auf, dringt vor in
verblendete weibliche Innenwelten und endet eindriicklich
mit einem Traum: blutverschmierten Hinden, einer nicht
vom Kopf zu 16senden Krone, einem letzten Brief sowie der
Bitte um eine scharfe Axt.

Irene Genhart

Regie: Thomas Imbach; Buch: Thomas Imbach, Andrea Staka, Eduard Habsburg nach
dem Roman «Maria Stuart» von Stefan Zweig; Kamera: Rainer Klausmann; Schnitt:
Tom La Belle; Ausstattung: Gerald Damovsky; Kostiime: Rudolf Jost; Musik: Sofia Gu-
baidulina. Darsteller (Rolle): Camille Rutherford (Mary), Sylvain Levitte (Frangois I),
Mehdi Dehbi (Rizzio), Sean Biggerstaff (Bothwell), Aneurin Barnard (Darnley), Ed-
ward Hogg (Moray), Tony Curran (Knox), Bruno Todeschini (De Croc), Roxane Duran
(Mary Seton), Joana Preiss (Marie de Guise), Stephan Eicher (Henry II). Produktion:
Okofilm Productions; Andrea Staka, Thomas Imbach. Schweiz 2013. Dauer: 120 Min.
CH-Verleih: Pathé Films, Ziirich
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«DA MeRKTE KUBRICH,

Sesprich mit Douglas TrumbulL 1 Vorbereitungs- und Dreharbeiten zu 2001: A
SPACE ODYSSEY, Regie: Stanley Kubrick

(1968); 22001: A SPACE ODYSSEY; 3 Stanley

DRSS WIIR PROBLENE LOSEN KONNTEN>

rmeuLLenin Ich wiirde gern mit dem Beginn Threr Karriere

anfangen. Wie sind Sie zum Filmgeschiift gekommen, was waren
Thr Hintergrund und Ihre Ausbildung?

pouatas TrumeuLL Ich habe eine Highschool-Ausbildung, war so-
gar kurze Zeit auf dem El Camino Junior College, aber ich war begie-
rig zu arbeiten. Ich habe mich leidenschaftlich fiir Science-Fiction
interessiert, und dann habe ich angefangen zu zeichnen. Ich wurde ein
ziemlich erfolgreicher technischer Illustrator in einem Airbrush Office,
wo es um fotorealistische Zeichnungen ging. So war mein Portfolio
voll mit diesen Werbezeichnungen. Dann suchte ich nach “richtiger”
Arbeit, und zwar in Hollywood. Jemand vermittelte mich zu Graphic
Films, wo ich an animierten Werbefilmen iiber den Weltraum fiir die
Nasa (SPACE IN PERSPECTIVE) und die US-Air-Force (LIFELINE IN
SPACE) gearbeitet habe. Das waren zu Beginn sehr traditionelle Filme,
iiber das Apollo-Programm zum Beispiel, oder spezielle Filme fiir den
Senat iiber den Etat, der nétig wire, um zum Mond zu fliegen.

FimeuLLeniv Wann war das?

pouaLas TrumeuLL Das war in der ersten Hilfte der sechziger Jahre.
Ich malte, wie ich mir die Umkreisung des Mondes oder eine mogliche
Landung vorstellte. Und dann erhielt Graphic Films den Auftrag, einen
Film mit dem Titel To THE MOON AND BEYOND zu drehen. Der wurde
dann in einem Planetarium auf einer riesigen Leinwand im sogenann-
ten «Cinerama 360»-System projiziert. Das ist ein 7omm-Film, der bei
horizontaler Aufnahme ein sich iiber zwei normale Bildflichen erstre-
ckendes extremes Weitwinkelbild erméglicht. Der Film war fast voll-
stindig animiert und deckte ganz viele Themen ab, vom Urknall bis zur

Unendlichkeit - in fiinfzehn Minuten (lacht). Ich war fiir das gesamte
Artwork zustindig. Diesen Film hat dann 1964 Stanley Kubrick auf
der New Yorker Weltausstellung gesehen, und zwar ausgerechnet zu
dem Zeitpunkt, als er 2001: A SPACE ODYSSEY vorbereitete. Und so
hat er mich einfach engagiert.
FLmsuLLenn Das wire meine nichste Frage gewesen: Wie hat
die Arbeit mit Stanley Kubrick angefangen?
pouctas TrumsuLL Es ging fiir mich mit einem kleinen Berater-
vertrag los. Kubrick wollte zunichst die Welt der visuellen Effekte ver-
stehen, aber auch ein Gefiihl fiir die Gestaltung des Weltraums bekom-
men. Ich habe dann erst einmal Mondbasen und Raumschiffe designt
- bis Kubrick entschied, dass die gesamte Produktion nach London
verlagert werden sollte. Stellen Sie sich das einmal vor: Damals gab
es keine Faxmaschine, kein Internet, keine Fototibertragung per Mail,
kein Fedex, der Pakete rasch hin- und hergeschickt hitte - es hitte
Wochen gedauert, um halbwegs verniinftig miteinander zu kommu-
nizieren. Darum kiindigte Kubrick meinen Vertrag, ich war plstzlich
meinen Job los, zumal die Firma keine weiteren Auftrige in der Pipe-
line hatte. Darum habe ich Kubricks Telefonnummer herausgefunden,
ihn angerufen und ihm gesagt: «Hey, ich will trotz aller Probleme an
deinem Film mitarbeiten. Ich komme einfach riiber.» Kubrick schick-
te mir und meiner Frau umgehend Flugtickets. Und so begann ich mit
meiner Arbeit an 2001.
Vor allem ging es dabei um Animation. Mein erster Auftrag
waren zum Beispiel die Bildschirme von HAL, also die animierten Gra-
fiken, die aussehen mussten, als wiirden sie wirklich aus einem Com-

Kubrick bei den Dreharbeiten

puter kommen. Wir merkten rasch, dass bei sechzehn Bildschirmen fiir
sechzehn Projektoren Tausende Filmmeter hitten produziert werden
miissen. So animierten wir zunichst einen Frame nach dem anderen,
dabei traditionelle Techniken benutzend. Nummer eins hier, Nummer
zwei dort - auf diese Weise hiitte das fiinf Jahre gedauert. Jetzt konnte
ich meinen Ingenieurshintergrund seitens meines Vaters mit einbrin-
gen. Wir bauten also einen sogenannten animation stand, einen Trick-
tisch. Ich entwickelte dann kleine mechanische Hilfsmittel, die er-
laubten, dass man Zeichnungen automatisch bewegt. Wir haben den
Motor der Animationskamera genommen, fuhren damit einfach auf
das Artwork, das Bildmaterial herunter, um dann die Kamera zu wen-
den. Auf diese Weise haben wir mehrere Hundert Meter Film belich-
tet. Da merkte Kubrick, dass wir Probleme l6sen konnten. Bei anderen
Aufnahmen wurden zum Beispiel Sterne auf glinzendes, schwarzes
Papier aufgespritzt. In vielen Tests haben wir dann versucht, die op-
timale Geschwindigkeit der Sterne fiir eine jede Aufnahme herauszu-
finden. Die Hintergriinde von Erde, Jupiter und Jupitermonden waren
Dias, die einfach von hinten beleuchtet wurden. So kam es dazu, dass
ich auch auf Filmbiihnen gréssere Szenen drehen durfte. Die verschie-
denen Aspekte des Films verlangten auch eine Nihe zu Wissenschaft
und Astronomie, und dafiir war ich genau der Richtige. Die anderen
prop makers oder set designer, die Requisitenhersteller, die Ausstatter,
dachten iiber Science-Fiction oder wissenschaftliche Grundlagen gar
nicht nach.

rumeutten Hatten Sie auch mit jenen Modellen der Raumschiffe
zu tun, die zur Walzermusik von Strauss zu tanzen scheinen?

poucLas TrumsuLt Ja, und zwar bei allen. Sobald das Design fiir
jedes Modell grob umrissen war, wurde die Grundform fiir das Raum-
fahrzeug entwickelt. Danach wurden die Details erstellt und mit
dem Anmalen begonnen. Die Materialien konnten vielfiltig sein: Holz,
Fiberglas, Plexiglas, Stahl, Blech, Aluminium. Die Feinarbeit bestand
aus speziell geformten Umkleidungen aus Plastik und anderen Mate-
rialien. Eine Heidenarbeit, die Monate in Anspruch nahm.

FLmsuLLeniv Was war Kubrick fiir ein Mensch?

poucLas TrumsuLL Er war eine faszinierende Personlichkeit. Wie
Sie sicherlich wissen, begann er als Fotograf fiir «Look», und von daher
hatte er ein besonderes Auge fiir die fotografischen Aspekte eines
Films. In seinen frithen Filmen hat er ja auch hiufig selbst die Kamera
gefiihrt. Er war also so eine Art Regisseur | Kameramann | Autor, und
Stanley hat sich auch beim Schreiben iiberaus wohlgefiihlt. Es ist wirk-
lich hart, einen Science-Fiction-Roman fiir die Leinwand zu adaptie-
ren. Ein komplett anderes Medium, nicht verbal, sondern visuell. Und
Stanley hatte die klare Vision, dass 2001 ein episches Abenteuer wer-
den sollte. Er wollte, dass die Zuschauer das Gefiihl hatten, als wiirden
sie tatsichlich ins All reisen. Darum diese aufregenden, spektakuld-
ren Panoramen des Weltraums, die auch ein John Ford so nicht hinbe-
kommen hitte. Er fiihlte eine Art Verantwortung, dem Zuschauer
das Universum niherzubringen. Darum waren er und Arthur C. Clar-
ke an einem gewissen Punkt auch unstimmig iiber den Fortgang der
Geschichte. Stanley beharrte auf dem visuellen Aspekt des Films,
wihrend Clarke eher an der Handlungsfiihrung interessiert war. Das
fithrte zwangslaufig dazu, dass Kubrick einen grossen Teil der Dialoge
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selber schrieb, immer darauf fussend, was fiir das funktionierte, was
er am nichsten Tag beim Dreh vorhatte. Der ganze Prozess der Dreh-
arbeiten war eine Forschungsreise, bei der man jeden Tag etwas Neues
erfand. Und das ist einmalig. Das passiert sonst nie in der Filmindus-
trie. Filme sind ein Geschiift, die Firmen wollen ein Produkt herstel-
len, das sich gut verkaufen ldsst. Wo kann man den besten Handel ab-
schliessen? Um Qualitit geht es dabei schon lange nicht mehr.

rLmeuLLerin Wie haben Sie die berithmte letzte Szene, besser
bekannt als «Stargate», kreiert?

poucLas TrumeuLL Das urspriingliche Drehbuch verlangte eine Art
Schlitz, so als ob einer der Jupitermonde ein Loch gehabt hitte, viel-
leicht ein Hohle, die ihn einmal ganz durchmisst. Es sollte der Ein-
druck entstehen, dass man ein anderes Universum sieht, wenn man
hindurchschaut. Der Mond war so etwas wie eine Zeitmaschine - ein
time warp. Es geht also um die Idee, dass ein physisches Objekt im
Nu Zeit und Raum iiberwindet. So stand es im Script. Wir versuchten
also, diese Vorgabe umzusetzen, aber niemand wusste wie. Stanley
bat jeden im Team um Vorschlige. Sogar Tony Masters, dieser iiber-
aus talentierte Production Designer, war ratlos. Da fiel mir ein, dass
ich bei THE MOON AND BEYOND mit John Whitney zusammengear-
beitete hatte. John Whitney hatte da schon mit einer Animationstech-
nik experimentiert, bei der er Motoren herstellte, die eine Kamera-
bewegung iiber das Bildmaterial erlaubten. Dabei konnte er auch Dinge
bewegen und durch lange Belichtung den Eindruck kontinuierlicher
Bewegung herstellen. Ich experimentierte dann erst mal am Trick-
tisch mit Polaroids. Wir haben namlich von jeder Szene des Films zu-

nichst Polaroids geschossen. So haben wir die Polaroidkameras oben
am Tricktisch, wo die einzelnen Bilder mit herabblickender Kamera
belichtet werden, befestigt. Die Kamera kann hier auf und ab bewegt
werden, mit sich anpassender Schirfe. So haben wir es dann gemacht:
die Polaroidkamera oben auf einem regaldhnlichen Geriist. Ich nahm
dann die Vorlage, ein sehr diinnes, von unten beleuchtetes Artwork,
das ich zum einen vor- und zuriickschieben, zum anderen mit ande-
ren Bildmaterialien tiberlagern konnte. Und dann liess ich die Kamera
auf Schienen von oben nach unten sausen - mit offener Linse. So ent-
standen diese Lichtstreifen, durchaus vergleichbar mit dem Effekt, der
entsteht, wenn man nachts mit offener Blende Autoscheinwerfer foto-
grafiert. Ich war so aufgeregt. Ich lief gleich zu Stanley und rief: «Das
ist unser Stargate!» Und er sagte einfach nur: «Yes.» Die «Stargate»-
Apparatur war riesengross, mit sich bewegenden Glasscheiben und
Kameras, die den ganzen Flur durchmessen konnten. So etwas hatte
es vorher noch nicht gegeben. Damals gab es noch keine motion control
und keine Computer. Alles war mechanisch. Das Problem war also ge-
16st, die Dreharbeiten konnten beginnen. Jetzt ging es nur noch darum,
das Produktionsdesign und das Artwork zu zeichnen und herzustel-
len - mit den Mustern, Linien und Farben. Meine Hauptarbeit bestand
darin, die Herstellung dieses Bildmaterials zu iiberwachen und den
Zeichnern Anweisungen zu geben. Die Dreharbeiten waren dann sehr
zeitaufwendig und dauerten mehrere Monate. Manchmal konnte ein
einziger Shot bis zu zwei Tage dauern, weil wir auch immer sehr viel
experimentiert und ausprobiert haben.

12001: A SPACE ODYSSEY Regie: Stanley Kubrick (1968); 2 Keir Dullea in 2001: A SPACE ODYSSEY; 3 aus der «Stargate»-Sequenz
von 2001; ¢ Bruce Dern mit den Dronen Huey und Dewey in SILENT RUNNING, Regie: Douglas Trumbull (1972); 5 Douglas Trumbull
bei den Dreharbeiten zu SILENT RUNNING; 6 Modelle und Sets fiir SILENT RUNNING; 7 SILENT RUNNING

mmeucienn Natiirlich méchte ich auch gern tiber sStLENT
RUNNING sprechen. War das ein grosser Schritt fiir Sie, zur Regie
zu wechseln?

poucLas TrumeuLt Nun - die Umstdnde waren etwas, nun ja, eigen-
artig. Mir ging es damals sehr gut. Ich war zuriick in Los Angeles. Ein
junger Mann mit vielen Moglichkeiten. Ich hatte aber immer noch
dieses ungeheure Interesse an Science-Fiction. Darum schrieb ich ein
Treatment fiir einen Film, das Treatment fiir SILENT RUNNING. Ich
hatte iiberhaupt nicht die Absicht, die Regie zu iibernehmen, allein
schon die filmische Adaption meiner Idee durch jemand anderen hitte
ich cool gefunden. Ich traf mich dann mit einigen Leuten aus der Indus-
trie. Ein junger Filmemacher hatte zum Beispiel einen Freund, der
einen Agenten kannte, der jemanden bei Universal kannte. So funk-
tioniert nun mal das Kommunikationsnetz. Ich ging also zu Univer-
sal: «Hier. Ich habe dieses Treatment fiir diesen Film, weiss aber nicht,
was ich damit machen soll.» Das war zu einer Zeit, als alle Studios von
EASY RIDER geschockt waren: Ein extremer Low-Budget-Film, mit
sehr wenig Geld entstanden, unabhingig produziert, unabhingig ver-
trieben, ohne Werbung in die Kinos gekommen, also komplett ausser-
halb der Hollywoodindustrie entstanden - und dann dieser Riesen-
erfolg. Und nun fragten sich alle: «Wie kénnen wir diesen Erfolg nach-
ahmen?» So verfiel Universal auf einen Plan fiir ein Experiment: Fiinf
eine Million teure Low-Budget-Filme sollten entstehen, gesponsort

vom Studio, aber ginzlich ohne dessen Einmischung in die Produktion.

Wer auch immer den Film iibernahm, konnte machen, was er wollte,
solange es nicht mehr als eine Million Dollar kostete. Zu diesen fiinf

Filmen gehérte auch SILENT RUNNING. Das Studio wollte den Film al-
s0 herausbringen, doch wer sollte Regie fithren? Ich wusste gar nichts
iiber Regie. Trotzdem kam nach einer Reihe von Gesprichen die Fra-
ge auf: «Warum inszenierst du ihn nicht selbst? Du verstehst ihn, du
weisst, wie es geht, du bist der special-effects-guy.» Und ich antwortete:
«Well, okay.» So einfach war das. Ich hatte wirklich keine Ahnung vom
Regiefiihren. Ich war nie auf einer Filmhochschule, ich wusste nichts
iiber Schauspielfithrung oder Lichtsetzung. Und auf einmal stehe ich
am Set, mit einer Crew. Und ich lernte, Regie zu fithren, wihrend wir
den Film drehten. Die Crew lehrte mich einfach zu inszenieren. Bruce
Dern zum Beispiel, der Hauptdarsteller, war fantastisch. Er war ein me-
thod actor. «This is how we do it», sagte er immer und spielte mir etwas
vor. Bis ich es verstanden hatte. Er macht ja im Film auch einige sehr
starke emotionale Momente durch. Ich bin iiberzeugt, dass er eigene
Lebenserfahrungen mit eingebracht hat, um diese Rolle auszufiillen.
Wenn er zum Beispiel iiber sein Bedauern iiber den Tod seiner Mann-
schaft spricht, denkt er an seine zwolfjahrige Tochter, die ertrunken ist.
Ich habe deshalb versucht, diese Szene in einem Take zu drehen, und
es hat geklappt. Ich wollte ihn diese emotionale Strapaze nicht noch
einmal durchmachen lassen. Die Szene ist tibrigens unscharf - was will
man machen? Es ist trotzdem ein grosser Moment. So lernte ich das
Filmemachen.

Schauspieler sind eigentlich immer in Ordnung. Normalerweise
méochten sie, dass man ihnen sagt, was sie tun sollen. Ich fand her-
aus, dass viele Regisseure Schauspieler wie eine Viehherde betrachten.
«Stell dich hierhin, stell dich dorthin.» Viele Schauspieler tiberleben
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dieses Vorgehen nur, weil sie sich selbst einbringen und dem Regisseur
auch mal Vorschlige machen. Regisseure sollten immer darauf héren,
was die Schauspieler sagen, und ich bin da sehr flexibel. Schauspielen
ist wie eine Gruppentherapie. Man erreicht etwas nur zusammen. Fiir
mich ist das damals gut aufgegangen. Das Regiefiihren gefiel mir. Viel-
leicht ist es sogar das einfachste beim Filmemachen. Herausfordernder
sind da schon die Special Effects und andere technische Aspekte. Ein
Filmemacher muss sich immer seiner Verantwortung bewusst sein
und wissen, was zu tun ist - auch wenn er keine Kamera fiihren kann.

rmeutienin Ich habe gelesen, dass Universal iiberhaupt keine
Werbung fiir den Film gemacht hat.

poucLas TrumeuLL Das war ein weiterer Teil des Experiments
(lacht). Sie liebten den Film, sie wollten ihn nicht umschneiden, sie
akzeptierten ihn so, wie er war. Ich hatte den final cut. Spiter fand ich
allerdings heraus, dass der Verleih sich nur auf Mund-zu-Mund-Pro-
paganda verlassen wollte - ohne Werbung. Darum war er zunichst ein
Flop. Der Kultfaktor von SILENT RUNNING stellte sich nicht sofort,
sondern erst in spateren Jahren ein.

rLmsuLLeniv Waren Sie damals iiber den kommerziellen
Misserfolg sehr enttiuscht?

poucLas TRumeuLL Na ja - es wiire fiir meine Karriere besser ge-
wesen, wenn der Film viel Geld eingespielt hitte. Es hat Spass gemacht,
ich hatte iiberall in Hollywood Jobs. Aber es hitte noch ein bisschen
besser laufen kénnen.

FumsuLLenin Inzwischen ist der Film aber weltweit berithmt.

pouctas TRumsuLL Ja, er wurde sogar sehr liebevoll restauriert.
Aber um auf Thre Frage zuriickzukommen: Nach SILENT RUNNING
hatte ich ein Entwicklungsbiiro fiir Science-Fiction-Filme und Verbin-
dungen zu Warner Brothers und Fox und mehreren anderen Studios.

mumeuLenin Sie waren da also schon selbstindig mit einer
eigenen Produktionsfirma?

poucLas TrumeuLL Ja. Ich arbeitete mit anderen Drehbuchautoren
zusammen, wir entwickelten Geschichten. Da habe ich dann be-
merkt, wie funktionalisiert das Filmgeschift ist, wie viele Krifte dar-
an mitwirken, die nichts mit dem zu tun haben, was man eigentlich
machen mochte. Ich hatte zum Beispiel ein wundervolles Science-
Fiction-Projekt fiir MGM namens «Pyramid». Das Drehbuch war schon
fertig, die Locations bestimmt, wir hitten anfangen kénnen. Doch
dann entschied Kirk Kerkorian, dem Studio eine Produktionspause zu
verordnen. «Was???», schrie ich, und damit war das Projekt gestor-
ben. Es ist schon bedauerlich: Wir hatten fiir «Pyramid» ein wirklich
gutes Drehbuch, doch dann énderte sich bei MGM das ganze Manage-
ment. Ich habe dann fiir die Universal BACK TO THE FUTURE ... THE
RIDE gemacht, der von Steven Spielberg produziert wurde, wo es um die
Zukunft von Themenparks und ihre Superhelden ging. Dann hatte ich
ein Projekt mit Arthur P Jacobs, dem Produzenten von PLANET OF THE
APES, namens «Journey of the Oceanauts». Doch er starb 1973 plétzlich
mit nur einundfiinfzig Jahren an einer Herzattacke. Ich dachte nur
noch: «Bringt mich hier raus!» Es ist wirklich ein verriicktes Business.
Zu dem Zeitpunkt sprach ich mit meinem Anwalt iiber die Idee, ob
ich mich nicht mit Filmtechnologie beschiftigen solle - nur um zu

iiberleben. Wie kann man Filme verbessern? Neue Wege finden, Men-
schen zu unterhalten, bessere Kameras entwickeln, bessere Leinwinde.
Kurzum: Was kann man tun, um den Prozess des Filmemachens zu ver-
bessern? Ich entwickelte also zusammen mit Paramount eine Firma.

FiLmuLLETin Wann war das?

DOUGLAS TRUMBULL 1974. Zu der Zeit habe ich auch den Showscan-
Prozess erfunden.

rimeuLeniv Wie funktioniert der genau?

pouctas TrumeuL Wir machten damals bei unserer Suche nach
Verbesserungen eine Serie von Tests und hatten dabei auch die Film-
geschichte im Hinterkopf. Wir lichen uns alte Filmkameras aus, von
16 bis 35mm, und projizierten Filme in verschiedenen Gréssen auf
unterschiedliche Leinwinde. Wir kamen zu dem Schluss, dass sie alle
sehr dhnlich waren und nichts Besonderes enthielten. Dann fragten
wir uns: «Was haben wir noch nicht ausprobiert?» Das Einzige, was
uns noch einfiel, war die Bildgeschwindigkeit. Wir machten auf einem
Golfkurs mit einer 16mm-Kamera einen simplen Test. Wir liessen den
Film erst mit 24, dann mit 36, 48, 68 und 79 Bildern pro Sekunde laufen.
Als der Golfspieler bei 24 Bildern pro Sekunde den Schliger schwang,
war die Bewegung sehr verschwommen, fast unsichtbar. Der Ball liess
sich nicht einfangen. Sobald wir aber die Bildfrequenz erhéhten, konn-
ten wir den Ball den ganzen Weg verfolgen. Wir haben sonst nichts
veridndert: dieselbe Kamera, denselben Film, denselben Bildausschnitt.
Nur die Geschwindigkeit variierte, und alles wurde plétzlich sehr viel
schiirfer und sichtbarer. Das fithrte zu einem anderen Test. Wir bau-
ten an der Universitdt ein Labor auf. Wir zeigten jedes Mal denselben

Shot eines Autos, das die Strasse entlangfihrt, immer dieselbe Einstel-
lung, ohne eine emotionale Darstellung durch Schauspieler. Wir haben
uns nur auf den fotografischen Aspekt mit unterschiedlichen Bild-
frequenzen konzentriert. Diese Filme haben wir dann verschiedensten
Leuten vorgefiihrt. Dabei haben wir, dhnlich wie bei einem Liigen-
detektor, Blutdruck, Puls oder Atemfrequenz gemessen. Die kérper-
liche Reaktion auf die ansteigende Bildfrequenz erhshte sich immer
mehr. Die Erkenntnis war also, dass sich das Publikum durch Bilder
kérperlich stimulieren liess.

Der Vorstandsvorsitzende von Gulf and Western, damals der
Mutterkonzern von Paramount, sah meinen Demofilm und sagte: «Wir
miissen unbedingt einen Spielfilm auf diese Weise drehen. Das ist ein-
fach grossartig.» Wir suchten dann nach einem geeigneten Stoff, und
das fiihrte zu «Brainstorm». Doch dann wechselten die Produzenten,
und niemand bei Paramount wollte mehr den Film machen. Sehen Sie -
ich habe einfach diese vielen schlechten Erfahrungen im Filmgeschift
gemacht. Es hatte eigentlich gar nichts mit dem zu tun, was ich wollte.
Es war diese Dynamik innerhalb der Studios.

rmeuLenin Aber Sie waren Threr Zeit mit der Anderung der Bild-
frequenz schon voraus. Erst kiirzlich wurde eine erhshte Bildfrequenz
jazum ersten Mal bei THE HOBBIT: AN UNEXPECTED JOURNEY
angewendet.

poucLAs TRumeuLL Ja, aber wir sind jetzt im digitalen Zeitalter.
Digital ist der Schnitt sehr viel einfacher. Die Kameras und Projektoren
laufen sogar mit 144 Bildern. Man hat nur noch den Server, von dem
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CLOSE ENCOUNTERS OF THE THIRD KIND; § in Erwartung des Mutterschiffs; 6 2001: A SPACE ODYSSEY, Regie: Stanley Kubrick (1968);

7 Douglas Trumbull bei Aufnahmen zu UFOTOG (2013)

alles iibertragen wird. Das macht die Dinge sehr viel einfacher, ohne
grosse Anstrengung. Und natiirlich ist die digitale Technik inzwischen
sehr viel preiswerter geworden.

rumsuLLenin Sind Sie deswegen verbittert, weil Sie Anfang
der achtziger Jahre das Showscan-Verfahren wirtschaftlich nicht
durchsetzen konnten?

poucLas TrumsuL Nein - damit beschiftige ich mich gar nicht.
Ich bin ein sehr optimistischer Mensch. Wenn die Zuschauer mogen,
was ich mache, und ich immer noch Gelegenheit habe, meine Filme
zu zeigen oder meine Ideen zu realisieren, ist das schon sehr viel wert.
Mir hat es immer sehr viel Freude gemacht, Projekte zu planen und
sie dann - wenn alles gut ging - in die Kinos zu bringen.

Was jetzt ja sehr interessant ist, ist, dass sich die Filmindustrie
in einem Status der Verzweiflung befindet. Das Publikum macht ndm-
lich keinen Unterschied mehr, ob es einen Film auf der grossen Lein-
wand oder auf einem Tablet-Computer sieht. Oder es wartet, bis der
Film auf DVD oder VoD erscheint. Die Studios machen sowieso schon
fiinfundziebzig Prozent ihrer Einnahmen auf diese Weise. Darum
gibt es eigentlich niemanden mehr, der das Publikum im Kino beein-
drucken will - ausser ein paar Verzweifelte, die sich um das Drum-
herum kiimmern: bequeme Sitze, Beinfreiheit, grossziigige Bars,
Bedienung im Kino. Aber das geschieht eben eher aus Verzweiflung.
Niemand denkt mehr iiber das Medium selbst nach. Wir sind einsame
Wélfe. Aber so schlimm ist es gar nicht. Wenn ich einen Film nach
meinem Gutdiinken machen kann, reicht mir das schon.

FumsuLeniv Sie haben sogar mit Terrence Malick an HE TREE OF
LIFE zusammengearbeitet. Wie ist er als Regisseur?

poucLas TRumsuLL He’s a very sweet man. Wir kennen uns schon seit
Jahren. Kiirzlich fanden wir heraus, dass wir beide Hobbyastronomen
sind. Darum haben wir eine Menge gemeinsam. Wir sprachen zu-
nichst iiber THE TREE OF LIFE und VOYAGE OF TIME. Als mir anfangs
gesagt wurde, dass THE TREE OF LIFE ein Film mit Brad Pitt sei, dachte
ich an eine grosse Produktion. Dem war dann aber gar nicht so.

VOYAGE OF TIME soll ein fiinfundvierzigminiitiger Imax-Film
iiber die Entstehung des Universums werden, eine Kurzversion von
THE TREE OF LIFE ohne die Live-Action. Ich bin ein Freund von Terry
und habe bei den Special Effects nur beraten. Wir arbeiteten an langen
Wochenenden in einem Labor und experimentierten mit Tanks, Was-
ser und anderen Fliissigkeiten, auch mit High-Speed-Kameras, um
unwirkliche Phiinomene zu erzeugen. So stellte sich Terrence zum
Beispiel einen Asteroiden vor, der die Erde massiv zerstort und fiir
die Ausrottung der Dinosaurier verantwortlich ist. Da haben wir an
einem ganz normalen Tisch gearbeitet, mit sogenannten «Water Jets»,
deren Aufprall wir dann mit tausend Bildern pro Sekunde aufgenom-
men haben. Wir haben zwar auch Computer benutzt, aber nur, um die
Bilder zusammenzusetzen, die Spezialeffekte entstanden auf mecha-
nische Weise. Und ich finde, wir waren sehr erfolgreich.

FLmeuLLenn Woran arbeiten Sie jetzt?

pouatas TrumeuLL Ich plane zwei Science-Fiction-Filme. Einer
davon soll mit hundertzwanzig Bildern pro Sekunde entstehen. 4K, 3D,
auf riesengrosser Leinwand. Man hat fast das Gefiihl, sich im Welt-

raum zu befinden. Viele Menschen haben AvaTAR gesehen, manche
wieder und immer wieder, und sich als Teil der Handlung gefiihlt. Es
gibt also ein Publikum fiir diese Art von Filmen. So schrieb ich ein
Drehbuch speziell fiir dieses Abenteuer, bei dem es wieder um den
Weltraum geht, wissenschaftlich akkurat, so dhnlich wie in 2001:

A SPACE ODYSSEY. Kein modischer Superheldenfilm, sondern eine
reale Geschichte iiber reale Menschen. Um iiberhaupt jemanden fiir
diesen Film zu interessieren, haben wir zunichst eine Demonstration
gedreht, die einen ersten Eindruck vom Film geben soll. Wir stecken
jetztin den letzten Arbeiten fiir einen zehnminiitigen Demonstrations-
film. Alles mussten wir bislang selber machen. Wir haben das ganze
Zubehor gebaut, die Green Screens, den Vorfithrraum. Wir entdecken
im Moment das Kinomachen in all seinen Aspekten.

rmsuLeriv Wie soll der Film heissen?

DOUGLAS TRUMBULL UFOTOG, das ist eine Abkiirzung fiir «Ufo-
Fotografie». Das geht auf ein Projekt zuriick, an dem ich jetzt seit bald
fiinfzehn Jahren arbeite. Der Film ist von CLOSE ENCOUNTERS OF THE
THIRD KIND und natiirlich von 2001 beeinflusst und beschiftigt sich
mit der Frage, ob es wirklich ausserirdisches Leben gibt. Bei der Grosse
des Weltalls ist das mehr als wahrscheinlich. Gibt es Ufos wirklich?
Oder sind sie unserer Phantasie entsprungen? Oder verheimlicht die
US-Regierung der Bevolkerung etwas? Ich weiss es nicht. Die Idee des
Films ist, innerhalb einer fiktiven Handlung wissenschaftlich Ufos
zu fotografieren, mit High-Quality-Equipment, das auch das Militir
benutzt. Das beschiftigt sonst niemanden, und ich mochte es profes-
sionell aufziehen. Dann bekommt man einen guten, wertvollen, wis-
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senschaftlich iiberwachten Film, der von anderen Wissenschaftlern
ernst genommen und analysiert wird. Den Demonstrationsfilm kann
man tibrigens auf meiner Website www.douglastrumbull.com sehen.
Mit diesem Film habe ich bei Produzenten die Klinken geputzt und
wurde jedes Mal abgewiesen. Ich konnte niemanden finden, der an
mein Vorhaben glaubte. Aber: Niemand hat jemals Geld mit Science-
Fiction tiber Ufos oder den Weltraum verloren, dhnlich wie bei Wes-
tern. UFOTOG ist meine Version, wie man dem Phinomen «Ufo» be-
gegnen kann, mit hochauflésenden Teleskopen und serigsem wissen-
schaftlichem Equipment. Und vielleicht erregt dieser Film endlich das
Interesse, um die Moglichkeit ausserirdischen Lebens im grossen Stil
zu erforschen, also das real project anzugehen. Dann wiirde ich wieder-
um einen Film iiber das real project drehen und fotografieren, wie die
Astronomen arbeiten. Da sehen Sie mal, wie verriickt ich bin.

Das Gesprich mit Douglas Trumbull fiihrte Michael Ranze
wihrend des diesjahrigen Festival del Film Locarno

Douglas Trumbull wurde 1942 in Los Angeles geboren. Als Berater und Special Effects und Visual
Effects Supervisor arbeitete er an Filmen wie 2001: A SPAGE ODYSSEY von Stanley Kubrick (1968),
CANDY von Christian Marquand (1968), THE ANDROMEDA STRAIN von Robert Wise (1971),
CLOSE ENCOUNTERS OF THE THIRD KIND von Steven Spielberg (1977), STAR TREK von Robert
Wise (1979), BLADE RUNNER von Ridley Scott (1982) und THE TREE OF LIFE von Terrence Malick
mit. Er fiihrte Regie bei SILENT RUNNING (1972) und BRAINSTORM (1983) und bei mehreren
Kurzfilmen, die er teilweise auch selbst produzierte. Ausserdem hiilt er zahlreiche Patente. Trumbull
hat drei Oscar-Nominationen erhalten und gewann 1993 den Scientific and Engineering Award der
Academy of Motion Picture Arts and Sciences. Dieses Jahr erhielt er den Vision Award - Electronic
Studio, den das Festival del film Locarno heuer zum ersten Mal vergab.
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Duell zweier Manns-Gockel

AM HANG von Markus Imboden

Der Roman des Schweizers Markus
Werner, «Am Hang», ist 2004 erschienen und
international ein Bestseller. Dass das die Be-
gehrlichkeit nach einer Verfilmung befeuert,
ist Fakt. Dass sich ein ambitioniertes, wegen
seiner schriftstellerischen Qualitit hoch ge-
lobtes Buch ohne originire Bearbeitung kaum
in die Filmsprache tibertragen lisst, ebenso.
Das gilt auch hier: Das Kernstiick der Hand-
lung ist der Dialog zweier kultivierter Man-
ner unterschiedlichen Alters tiber ihre exis-
tenziellen Erfahrungen mit ein und dersel-
ben Frau. Der Werdungsprozess fiir AM HANG
war dementsprechend kein einfacher. Doch
nun hat der vorab in Deutschland hochko-
tierte Schweizer Markus Imboden (DER VER-
DINGBUB) das Schwierige magistral bewiltigt.
Ausgehend von Skriptentwiirfen der Autoren
Martin Gypkens und Klaus Richter hat er eine
eigene Drehfassung geschrieben und sie als
inszenatorische Richtschnur fiir seine Regie
genommen.

Der Film beginnt mit einer tragikomi-
schen Zufallsbegegnung an einem Bahniiber-
gang auf dem Land. Der Mittfiinfziger Felix
verharrt auffillig nahe am Geleise, und man
spiirt: Das kommt nicht gut! Als ein Zug naht,
taucht plétzlich der wesentlich jiingere Tho-
mas auf und reisst Felix zu Boden. Die beiden
tauschen sich kurz aus und gehen auseinander.
Doch bald laufen sie sich in einem fast leeren
Seehotel in der Siidschweiz, im Tessin, wieder
iiber den Weg.

Der Mittdreissiger Thomas ist ein for-
scher, erfolgreicher Anwalt, der sich zum Ar-
beiten an einem Aufsatz fiir ein paar Tage in
sein Ferienhaus zuriickgezogen hat. Felix, ein
Musiker (in Werners Buch ist er Altphilologe),
logiert im Hotel, das in der bewegten Chronik
seiner gescheiterten, langjihrigen Beziehung

- wie man erfihrt - einen wichtigen Platz ein-
nimmt. Vor Ort sucht er auf etwas penetrante
Art die Nihe von Thomas. Man speist zusam-
men und trinkt viel. Zu viel, wie sich um-

gehend herausstellt. Es wird dabei vehement
iiber Liebesdinge und Moralvorstellungen
debattiert, wobei sich die Positionen weit-
gehend als inkompatibel erweisen: Thomas
verteidigt sein sehr entspanntes Verhiltnis zu
Fragen von Treue und Seitensprung. Eine Le-
benseinstellung, die der moralisierende, we-
nig tolerante Altere nicht goutiert. Bald weiss
man auch, weshalb: Als der Diskurs mit stei-
gendem Alkoholgehalt intimer, delikater wird,
realisiert Felix (und nur er!), dass die immer
wieder angesprochene Ex-Geliebte von Tho-
mas, eine Bettina, nicht irgendwer ist. Son-
dern exakt die Frau, die ihm den Laufpass ge-
geben, sein Herz gebrochen hat.

Damit wird im Film (einiges friiher als
im Buch) das zentrale Geheimnis enthiillt. Zu
frith? Mitnichten, weil Imboden als ideen-
reicher und gewiefter Autor mit einem Kunst-
griff das Publikum zum Komplizen des arg-
wohnischen, gereizten Felix macht: Die Hand-
lung wird thrillerartig weitergetrieben und



Bettina (die Felix verschleiernd Valerie nennt)
tritt in Riickblenden mal mit Thomas, mal
mit Felix auf. Im Gegensatz zum Buch, wo das
weibliche Objekt der Begierde so nicht in Er-
scheinung tritt.

Die geschickt erweiterte Handlungskon-
struktion erweist sich vor allem auch deshalb
als gelungen, weil der exzellente Schauspiel-
fithrer Imboden ein wunderbar disponiertes
Darstellerensemble zur Verfiigung hat. Es
kann sich in stimmigen Bildkompositionen
voll entfalten: Die Kamera verantwortet der
international renommierte Schweizer Rainer
Klausmann (DER UNTERGANG, DER BAADER
MEINHOF KOMPLEX, GEGEN DIE WAND), der
mit Imboden seit Jahrzehnten immer wieder
symbiotisch zusammenarbeitet.

Ideal besetzt ist der komplexe, sperrige
Charakter des desillusionierten Felix mit dem
Ausnahmekoénner Henry Hiibchen. Man hat
ihn auch schon in seichteren Fernsehproduk-
tionen gesehen, wo er seinen Part bis hin zur
Persiflage iiberzeichnete. Doch in AM HANG
ist kein Platz fiir Rampensau-Kinkerlitzchen,
und so ruft Hitbchen unter Imbodens Fiih-
rung sein Bestes ab, mit einer Prise Under-
statement. Man hat fiir den Trinker eine ge-
wisse Empathie, wenn er ins Schwadronieren
kommt und die Welt erklirt. Und man beob-
achtet ihn kritisch, wenn er sich je linger je
mehr als unberechenbarer Rachsiichtiger, ge-
hérnter Getriebener entpuppt, dem etwas Dia-
bolisches anhaftet.

Felix’ Antipode Thomas ist Max Simoni-
schek, der Sohn der Schauspielstars Peter
Simonischek und Charlotte Schwab. Er war

fiir Imboden bereits in DER VERDINGBUB im
Einsatz. Nun macht der gutaussehende, virile,
junge Mann die altkluge Arroganz seiner Fi-
gur ebenso sichtbar wie deren Fragilitit, Ver-

unsicherung, ja Angst. Den erfolgshungrigen
Juristen, der erreicht, was er will, und Unge-
mach mit Képfchen wegputzt, nimm man
ihm voll ab. Und ist beriihrt, wenn sein hedo-
nistisch-optimistisches Lebensmodell ins
Wanken gerit.

Das kernige Duo passt fugenlos, hat
Konturen, vermittelt den klassischen Ma-
cho-Generationenkonflikt plausibel: Felix ha-
dert damit, dass ihm Thomas die Leichtig-
keit des Seins, die unverbliimt demonstrierte
Manneskraft voraus hat. Thomas seinerseits
spiirt, intelligent und zur analytischen Anti-
zipation fihig, dass sich im Wesen von Felix
eventuell seine eigene Zukunft spiegelt; eine
famose Ausgangslage fiir ein fulminantes
Duell zweier Manns-Gockel. Und weil Imbo-
den keine Scheu hat, Naturhaftes als hand-
feste Metapher einzusetzen (er lisst es thea-
tralisch gewittern, krachen, tosen), nihrt er
jenen Suspense-Effekt, der dem Werk die An-
mutung eines Thrillers verleiht. Ohne Genre-
film zu sein.

Die Frauen: Die Bithnenschauspielerin
Sophie Hutter iiberzeugt in einer Nebenrolle
als Atemtherapeutin Eva, die in einer Klinik
die rekonvaleszente Bettina betreut und mit
dem Windhund Thomas eine kurze, derbe Af-
fare hat. Die lebenspralle Eva setzt den Kontra-
punkt zum differenzierteren Charakterprofil
der Bettina, das Martina Gedeck (DAS LEBEN
DER ANDEREN, DIE WAND) ausfiillt. Sie hat
viele anspruchsvolle Rollen geadelt, schon
ofters mit Imboden gearbeitet und ist in Am
HANG reife Frau, Weib und Muse zugleich.
Und sie verstrahlt eine interpretatorische
Luziditit, wie man sie an ihr selten wahrge-
nommen hat.

Werners Roman hat einen offenen
Schluss, der die Freiheit zum Kopfkino anbie-
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tet. Das bef6érdert Markus Imboden nicht:
Er wagt einen iiberraschenden Showdown,
zwingt den von Selbstmitleid, furioser Resi-
gnation gebeutelten Felix zu einer krimina-
listischen Kurzschlussreaktion (die einem im
Nachhinein so kurz-schliissig aber nicht mehr
vorkommt) mit fatalen Folgen fiir die Invol-
vierten dieser Amour-a-trois.

In den Hinden eines weniger stilsiche-
ren und lebenserfahrenen Regisseurs hitte
dieses Final zu einem Qualititssturz fithren
kénnen; man kennt das von manchen Fern-
sehspielproduktionen. Doch Imboden findet
auch hier den Rank, indem er unpathetisch,
dafiir kurz und schmerzhaft, eine Abrech-
nung im Gerichtssaal platziert. Mit zwei an
Leib und Seele versehrten Mannsbildern mit
arg lidiertem Selbstwertgefiihl. Und Bettina,
die die Arena gestirkt verlisst, emanzipiert
vom Druck einer Liebesvorstellung, die der
Selbstsucht mehr verpflichtet war als der Part-
nerschaft.

AM HANG ist eine sinnhaltige, gegliickte
Literaturverfilmung geworden, weil Markus
Imboden den Esprit hat, um intellektuell Be-
stehendes in eine andere Form zu transpo-
nieren. Im Sinn und Geist addquat, jedoch die
kreative kiinstlerische Freiheit couragiert aus-
reizend. Sein Werk ist elegant inszeniert, fein
ausgearbeitet und famos gespielt. Besser geht
das kaum.

Michael Lang

R: Markus Imboden; B: Markus Imboden, Klaus Richter, Mar-
tin Gypkens, nach dem gleichnamigen Roman von Markus
Werner; K: Rainer Klausmann; S: Ueli Christen; A: Gerald
Damovsky; Ko: Claudia Fliitsch; M: Ben Jeger. D (R): Henry
Hiibchen (Felix), Martina Gedeck (Valerie [ Bettina), Max
Simonischek (Thomas), Sophie Hutter (Eva Nirak). P: Max-
image, Dreamer Joint Venture. Schweiz, Deutschland 2013.
91 Min. CH-V: Filmcoopi, Ziirich
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Bad Banks

Der Sozialismus sowjetischer Prigung
hat sich aus einer ganzen Reihe von Griinden
selber aufgeldst. Zu ihnen gehérte zweifellos
das Ubermass an staatlicher Biirokratie, das
die Freiheit und Initiative des Einzelnen be-
schrinkte, um ihn an die alles beherrschende
Politik zu ketten. Seinerseits ist nun das etwas
mildere System Europas und der USA kaum
wirklich schon im Begriff, sich von allein zu
liquidieren. Indessen hat es seit Jahren unter
drastischen Unpisslichkeiten zu 4chzen; da-
bei hitte es Anlass genug gehabt, sich nach
1989 als der wahre «Master of the Universe»
zu gebirden: mit dem Ziel, das Ende der Ge-
schichte, statt es nur verbal zu dekretieren,
wahrhaftig herbeizufiihren.

Die Zeit reichte kaum aus, den Kraftakt
ernsthaft anzugehen. Inzwischen hat die Hi-
storie im Sauseschritt alles wieder iiberrollt.
Gesetzt hat sich das anfingliche Hochgefiihl
aus mancherlei Griinden. Einer davon sind
zweifellos die staatlich garantierten Aus- und
Wildwiichse an privater Biirokratie; mit ihnen
wird die Freiheit und Initiative des Einzelnen
gelihmt und an die alleinseligmachende Kne-
te gefesselt, die als idealer Lebenszweck figu-
riert. Den zentralen Bereich der westlichen
Mechanismen okkupiert, keine Frage, das
sogenannte Bankenwesen, das noch bis vor

MASTER OF THE UNIVERSE von Marc Bauder

kurzem Unberiihrbarkeit beanspruchte und

praktisch keiner Aufsicht unterstand. Ob sich

daran etwas dndern kann oder ob nur zwei,
drei Dinge husch retuschiert werden, steht da-
hin. Die leere Dose liesse sich auch nur etwas

weiter die Strasse hinunterkicken.

MASTER OF THE UNIVERSE von Marc
Bauder gibt einen schmalen und gleichwohl
reichen Einblick in die Usancen, die wihrend
der letzten zwei, drei Jahrzehnte den alles
iiberragenden einen Zweig dominiert haben.
Der Titel des Films zitiert eine parodistische
Kennzeichnung, die den Bankiers teils nach-
getragen worden ist, die sie sich aber auch sel-
ber iibergestreift haben. Schauplatz des Ge-
schehens ist eine desolate Flucht leerstehen-
der Biiros turmhoch tiber dem Finanzviertel
von Frankfurt. Die Rdume bildeten einmal
den Sitz einer Firma, die sich verfliichtigt oder
verfliissigt hat; vielleicht wars auch eine ihrer
Filialen.

Die Rechnungslegung

der Deutschen Bank

In den stummen Zeugen der Vergeu-
dung wichst weder eine Rendite noch gihnen
Defizite. Einsam gibt ein gewesener Manager
Auskunft iiber seine Laufbahn und versucht,

zu einer Beurteilung der Branche und ihres
Aufstiegs und Niedergangs am personlichen
Beispiel zu gelangen. In den Mittelpunkt riickt
die Frage, ob die Theorie und Praxis der Kre-
diteure iiberhaupt je habe verstanden werden
konnen, und zwar von egal wem; oder ob, im
Gegenteil, die Routinen bis heute darauf be-
ruhen, dass schon ihre Erfinder und Betreiber
letztlich ausserstande waren zu kapieren und
zu kontrollieren, was sie initierten und adap-
tierten. Es ist ein Verdacht, der sich in den
letzten paar Jahren verdichtet und verbreitet
hat.

Haben die Akteure schliesslich das ge-
samte Institut, wie gewonnen, so zerronnen,
dem eigenen Schicksal iiberantwortet; und
verlassen sie dann moglicherweise, wie die
Ratten, das sinkende Schiff ? Der Protagonist
jedenfalls hat es bereits getan. Ohne dem
Blendwerk fiir alle Zeiten abzuschwéren und
sich etwa unter die Durchschnittsverdiener
zu mischen, ist Rainer Voss auf Distanz zu
den Roulettetischen gegangen: entfernt dhn-
lich, wie es bei einer Sekte die Abtriinnigen
tun. «Das ist ein geschlossenes System», sagt
er, «<in dem man immer weiter sich von der
Wirklichkeit entfernt. Deswegen mache ich
mir auch keine Gedanken dariiber, ob das, was
ich in meinem Job mache, die Deals, die ich



abschliesse, oder die Aktionen, die ich mache:
ob die irgendwelche Auswirkungen auf die
Welt da draussen haben.»

Dass seine Aussagen und Befunde so
manche Frage offen lassen wie sie ansprechen,
um sie teilweise auch transparent zu beant-
worten, liegt wohl in der Natur der Sache. Die
Rechnungslegung der Deutschen Bank, da-
von ist er iiberzeugt, vermag kein Sterblicher
zu interpretieren. Niemand, heisst das, ist im-
stand, Bonitdt oder Schieflage des vielleicht
gewichtigsten europdischen Bankhauses auf-
grund eherner Zahlen und Fakten zu bekrafti-
gen oder zu bestreiten. Ein Gleiches, sagt der
Protagonist, gelte etwa fiir einen Jahresbe-
richt der UBS.

Eine Frage der Sprache

Denn eines schwebt von Anfang an iiber
dem gesamten Gesprich, nimlich das Gesetz
des Schweigens. Thm verpflichtete sich der
Auskunftswillige schon, als er schimmerlos
seine erste oder zweite Stelle antrat, damals
noch in Miinchen, spiter in Frankfurt. «Bei
einer Bank ist es letzten Endes wie bei der Ar-
mee.» Das heisst, es wird kommandiert und
kein Widerspruch geduldet, mithin auch kein
Weiterspruch, der als glatter Verrat gilt.

Hat er es wirklich zustande gebracht,
sich aus der omerta dauerhaft herauszulésen,
die mit einem Begriff aus dem Vokabular der
italienischen Mafia so heisst? Da wissen alle
von allen, bloss bleibt das Gewusste unauf-
findbar zwischen den Beteiligten hingen. Das
Schweigen wird gewihrt und erwartet. Oder
hockt der eine oder andere eingefleischte Re-
flex noch immer im Nacken des inzwischen
angegrauten Aktienschubsers? In einem Mass
trifft wohl beides zu. Ob der Gehiilfe glaub-
wiirdig sei, bleibt deswegen schillernd, weil
die Methoden des Kassierens, Belehnens, Ver-
waltens, Verschiebens, Investierens und Spe-
kulierens, wie er sie gerade selber beschreibt,
landldufige Unterscheidungen einebnen: zu-
vorderst die zwischen Wahrheit und Unwahr-
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heit, zusammen mit einer Reihe von weiteren
Gegensatzpaaren.

Geglaubt wird, was von jemandem ge-
glaubt werden will. Einer vorab gentigt, an-
dere werden dann schon folgen. Wer unbe-
lehrbar seine Zweifel kultiviert, bleibt hinge-
gen auf der Strecke. Die Sprache des Rainer
Voss ist entsprechend geschliffen, farbig, so-
gar von einer gewissen folkloristischen Eigen-
art. Seine Wortwahl trigt Entscheidendes bei
zum Verstindnis des Unverstandes. Mehr
und mehr erscheinen etwa Gewinne und Ver-
luste, Schulden und Guthaben, Pleiten und
Profite, das Ansteigen und Absinken der Kur-
se wie zwei Seiten der jeweils selben Sache:
schongefirbt, austauschbar und in jedem Fall
glinzende Geschifte verheissend. Schulden-
wirtschaft herrscht, wo Schulden behandelt
werden, als wirens Reserven: in bad banks zwi-
schengelagert, ausser Sicht und Sorge.

Jenseits von Protest

und Propaganda

Nichts davon ist erstaunlich, wo er doch
etwa daran erinnert, dass vor zwanzig Jahren
die Haltedauer eines Wertpapiers im Durch-
schnitt vier Jahre betrug, wihrend die Span-
ne inzwischen auf zweiundzwanzig Sekunden
gesunken ist. Worin der Sinn bestehe, eine
frisch angeeignete Beteiligung nach weniger
als einer halben Minute weiterzuverkaufen,
das kénne ihm keiner erkliren, versichert Rai-
ner Voss. Verstehen wollte und will offenbar
niemand von den Eingeweihten, solange bloss
das Rad des unfehlbaren Gliicks sich weiter zu
drehen scheint.

Die Penunze gewinnt eine phantomati-
sche Allgegenwart in Worten, Zahlen und For-
meln, auf Bildschirm, Papier, Karte und Fen-
sterscheibe; sicht- und hérbar jedoch wird sie
weder in baren Scheinen noch in klingender
Miinze. Selbst Zitate aus dieser oder jener Re-
portage oder Sendung zum Thema zeigen Bil-
der von Noten und Handgeld nur zuriickhal-
tend. Denn im Idealfall hat die Reibe etwas
zu sein, das einen besitzt oder das besessen
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wird: verehrt, verwahrt und verrechnet, aber
niemals in die Hand genommen, pfui, oder
zwecks Beweises unterbreitet; es wire denn,
da schaut keiner hin.

Der Umgang mit dem Gesetz des Schwei-
gens, das bald befolgt, bald gebrochen wird,
ergibt im Ubrigen den einen Punkt, bei dem
MASTER OF THE UNIVERSE von Marc Bauder
und UEXPERIENCE BLOCHER von Jean-Sté-
phane Bron einander beriihren. Beide Bei-
spiele zeigen, wie Interviewfilme inzwischen,
auch zufolge ihrer massenhaften Verbreitung,
feiner abgestufte Formen und Téne entwi-
ckelt haben, jenseits von Protest und Propa-
ganda. Statt einfach aufgeregt, neugierig und
vertrauensselig, gehen heute die Befragten
und Portritierten viel umsichtiger zu Werke,
indem sie die dokumentarischen Arbeiten
gleich selber mit entwerfen, die sie dann dre-
hen lassen. Mehr als einmal unterbricht Rai-
ner Voss, ehe ihm ein Wort zu viel entschliipft,
und mdochte das eine oder andere, etwa aus
seinem Familienleben, lieber iibersprungen
sehen oder es auf sich beruhen lassen.

In der erstickenden Umarmung

Es wire dem entlaufenen Seiltinzer zu
wiinschen, dass er sich aus der erstickenden
Umarmung noch restlos wird lésen kénnen.
Einstweilen scheint immerhin die Gefahr ge-
bannt, der gut gendhrte einstige Meister des
Universums kénnte der Armengendssigkeit
anheimfallen. Im Besitz des Zasters kann je-
dermann sein und bleiben; doch finanziell
korrekt ist der Ausdruck umgekehrt zu deu-
ten: indem die garstige Schmiere Besitz er-
greift von ihrem Besitzer und ihn, versklavt
wie einst Onkel Dagobert, in dem késtlichen
Schlamassel untergehen lisst.

Pierre Lachat

R: Marc Bauder; K: Bérres Weiffenbach; S: Hansjérg Weiss-
brich, Rune Schweitzer; M: Bernhard Fleischmann; T: Michel
Kléfkorn. Mit Rainer Voss. P: bauderfilm; NGF Geyrhalter-
film, HR, SWR, Arte. Deutschland 2013. 93 Min. CH-V: Frene-
tic Films, Ziirich; D-V: Arsenal Filmverleih, Tiibingen
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PERFECT MOTHERS

Wenn Minner wesentlich 4lter sind als
die Frauen «an ihrer Seite», dann gilt das als
schick, meist sogar als Zeichen des Erfolgs.
Jedenfalls wird es gesellschaftlich goutiert.
Schwierig wird die Konstellation in der Um-
kehrung, also die dltere Frau an seiner Seite.
Hochst selten, dass dieser Mann noch Pro-
fil hat oder zugeschrieben bekommt. Hei-
kel wird es, wenn Inzestudses ins Bezie-
hungsspiel kommt, da mag dann doch eher
die Literatur ihre Moglichkeiten ausschép-
fen. Siehe dazu Thomas Manns Erzihlung
«Wilsungenblut», dessen Verfilmung durch
Rolf Thiele 1964 natiirlich den historischen
Touch beibehielt. Die ganz grosse Diskus-
sion l6ste dann 1971 Louis Malles LE SOUFFLE
AU CEUR aus mit der sexuellen Vereinigung
von Mutter und fiinfzehnjihrigem Sohn.

Doris Lessing hat in ihrer 2003 erschie-
nenen Erzdhlung «The Grandmothers» eine
andere Variante der geschlechtlichen Begier-
de imaginiert, wenn sie die beiden erwachse-
nen Séhne von zwei unzertrennlichen Freun-
dinnen sich jeweils in die Mutter des anderen
verlieben lisst. Eine solche Begebenheit darf,
um nicht in die Tristesse des Alltdglichen
abzusinken, in einer Landschaft sich ereig-
nen - auch in einer sozialen -, die den Leser
mit Wohlgefithl umfingt. Lessing schil-
dert das Milieu in ihrer Geschichte aller Pro-
bleme enthoben: «Aber dieses Leben war oh-
nehin leicht. Nicht viele Menschen auf der
Welt fithren ein so angenehmes, unproble-
matisches, unbeschwertes Leben. An die-
ser gesegneten Kiiste lag niemand wach und
weinte wegen seiner Stinden oder wegen des
Geldes und schon gar nicht, weil es nichts
zu essen gab. Lauter gut aussehende Leute,
deren Haut von der Sonne, vom Sport und
vom guten Essen glatt war und schimmerte.
Kaum jemand kennt eine Kiiste wie diese,
ausser vielleicht durch kurze Ferien oder
aus traumhaften Reiseerzihlungen. Sonne
und Meer, Meer und Sonne, und stindig das
Rauschen der Wellen am Strand.» Diese fast
unlautere Vorstellung des Daseins hat Dreh-
buchautor Christopher Hampton an eine Kiiste
Australiens verlegt.

Lil und Roz wachsen in dieser unbe-
schwerten Umgebung auf, sind als Kinder
schon mit dem Meer verbunden und wer-
den als reife Frauen noch innig zusammen-
sein, und die Jahre werden ihr Verstindnis
zueinander verstirkt haben. Thre Hiuser
liegen nebeneinander, Lil hat zwar ihren
Mann durch einen Unfall verloren, und das
Verhiltnis von Roz zu ihrem Mann Harold,
einem Dozenten, ist durch die Jahre ge-
wohnlicher geworden. Zudem erhilt er im
weit entfernten Sydney einen Lehrauftrag,
der sie eher zu Freunden denn Partnern wer-
den lisst. Was bleibt den beiden Frauen, die
entspannte Tage am Strand verbringen und
ihre wohlgeratenen Séhne beim Wellenrei-
ten bewundern kénnen? «Wie junge Gétter»,
meint Roz. Ian und Tom sind ebenso unzer-
trennlich wie ihre Miitter. Und auch die Irri-
tation, als Tom sich in Roz verliebt, ist bei
Ian bald abgebaut, denn er versucht sein
Gliick bei Lil. Beide Frauen und beide jungen
Minner werden eine Erfiillung erleben, die
durch die Bilder des Kameramanns Christo-
phe Beaucarne (COCO AVANT CHANEL, 2009

- auch mit Anne Fontaine als Regisseurin)
und die Musik von Christopher Gordon zum
emotionalen Stimulans wird.

Anne Fontaine, die heute vierundfiinf-
zig Jahre alte franzdsische Regisseurin, Dreh-
buchautorin und Schauspielerin, hat nach
ihren Aussagen die etwas fleischlosen Figu-
ren der lessingschen Vorlage mit mehr Sub-
stanz angereichert und die Geschichte auf
emotionalen Suspense hin getrimmt. Ob-
wohl dem erfahrenen Zuseher nach dem téd-
lichen Verschwinden von Lins Ehemann und
der beruflichen Entfernung von Roz’ Ange-
trautem ohne viel zu ritseln schnell klar wer-
den miisste, dass hier Liaisons entstehen, die
der Story erst ihre Berechtigung verleihen.
Und so werden wir auch mit zwei Frauen-
gestalten konfrontiert, die in Naomi Watts
und Robin Wright den Schauwert des Films
bilden. Beide werden mit einer Prignanz
gefithrt und sind mit einer solch tiberzeu-
genden Vorstellung prisent, dass der Film

eigentlich nur von ihrem Agieren lebt und
Interesse weckt.

Fast schon freudianisch wird das Ver-
haltnis der beiden jungen Ménner mit den
Miittern geschildert, denn es ist - jedenfalls
fiir mich war es so - kaum méglich, in die-
sen Beziehungskonstellationen Ian und Tom
immer auseinanderzuhalten und zu bestim-
men, welche Mutter welchen Sohn hat. Die-
ses 6dipal angehauchte Spiel mag neben
dem Altersunterschied die gesellschaftliche
Herausforderung sein. Und die kann wieder
nur in einem solch 4usserlich cleanen Milieu
geschildert werden, wie es sich Lessing hof-
fentlich eher ironisch ausgedacht hat. Nun
sind die beiden Frauen so attraktiv, dass man
sich selbst als &lterer Betrachter durchaus
die erotische Anziehungskraft auch fiir jun-
ge, ebenmiissig gewachsene Beaus vorstellen
kann. Fontaine besitzt aber gentigend Hu-
mor, um nicht trockene soziologische Aus-
sagen zu treffen, wenn sie zum Beispiel hin-
ter Roz eine alte Kurbelkaffeemiihle platziert.

Wenn die durchaus minnerliebende
Lessing eine Abneigung gegen die Familie
hat, dann bringt die Geschichte mit den
dann junge Frauen heiratenden Ian und Tom,
fiir deren Kinder nur kurze Zeit Lil und Roz
liebevolle Grossmiitter spielen kénnen, doch
eine Wendung zum Schluss. Auf der im
Meer verankerten kleinen Plattform, auf der
sich wie in einer Enklave Ruhemomente der
Personen abspielen, werden wir mit einer
vielleicht doch fragwiirdigen Konstella-
tion verabschiedet. Obwohl diese auch eine
Streicheleinheit fiir die Kitschseele des Zu-
schauers sein kann.

Erwin Schaar

R: Anne Fontaine; B: Christopher Hampton, Anne Fontaine;
nach «The Grandmothers» von Doris Lessing; K: Christophe
Beaucarne; S: Luc Barnier, Ceinwen Berry; A: Annie Beau-
champ; Ko: Joanna Park; M: Christopher Gordon. D (R):
Naomi Watts (Lil), Robin Wright (Roz), Xavier Samuel
(Ian), James Frecheville (Tom), Ben Mendelsohn (Harold). P:
Ciné-@, Mon Voisin Productions, Hopscotch Features, Gau-
mont, France 2 Cinéma; Philippe Carcassonne, Andrew Ma-
son. Frankreich, Australien 2012. 111 Min. CH-V: Pathé Films,
Ziirich; Concorde Filmverleih, Griinwald




Einer der anriihrendsten und emotio-
nalsten Momente beim Cinema Ritrovato
im Juli 2011 in Bologna war der Auftritt von
Bernardo Bertolucci. Eine digitale Restaurie-
rung seines Meisterwerks IL CONFORMISTA
(1971) sollte auf der Piazza Maggiore gezeigt
werden. Doch kaum hatten Mitarbeiter Ber-
tolucci, seit einem ungliicklichen Sturz und
einer erfolglosen Operation auf den Rollstuhl
angewiesen, auf die riesengrosse Bithne ge-
schoben, erhoben sich 1500 Zuschauer und
huldigten dem Regisseur mit einer minu-
tenlangen Standing Ovation. Bernardo Ber-
tolucci ist noch immer eine der ganz gros-
sen Regie-Tkonen Italiens, von vielen hoch
geschitzt und verehrt. Nun hat er zum ers-
ten Mal seit zehn Jahren, seit DREAMERS,
wieder einen Film gedreht, und zum ersten
Mal seit dreissig Jahren, seit LA TRAGEDIA
DI UN UOMO RIDICOLO, wieder einen Film
auf Italienisch. Fiir den Zweiundsiebzigjdh-
rigen hat sich das Filmemachen natiirlich
verdndert: «Seated rather than standing», so
Bertolucci lakonisch. In dem Moment, wo er
seine Situation akzeptierte, wusste er auch,
dass er wieder Filme machen wiirde - mit
anderer Perspektive, unter anderen Bedin-
gungen. Und vielleicht ist es so zu erkliren,
dass er die Novelle «Io e te» von Niccoldo Am-
maniti adaptierte, die fast ausschliesslich
an einem Ort spielt, so wie schon STEALING
BEAUTY, BESIEGED und DREAMERS sehr zu-
riickgenommen waren in ihren inszenato-
rischen Moglichkeiten. Bertolucci verschob
die Klaustrophobie eines kleinen, vollge-
stopften Kellers in eine Art «Klaustrophilie»,
wie er es selbst nennt, in die «Liebe zur Be-
schrinkung in einem geschlossenen Raum».

Im Mittelpunkt: ein vierzehnjihriger
Schiiler namens Lorenzo. Als wir ihn zum ers-
ten Mal sehen, sitzt er beim Psychiater, dem
er nur widerwillig antwortet. Mit seiner zer-
wiihlten Haarpracht sieht er aus wie Robert
Smith von «The Cure», seine markanten
Gesichtsziige erinnern an den jungen Mal-
colm McDowell aus Kubricks A cLOCKWORK
ORANGE - Querverweise, die auf die Pole des
Charakters, Melancholie und Aggressivitit,

schliessen lassen. Doch Lorenzo ist kein Alex,
der mit Gewalt seine Bediirfnisse durchsetzt.
Lorenzo frisst alles in sich hinein, fiihlt sich
zuriickgewiesen, von seinen Mitschiilern,
den Lehrern, den Erwachsenen. Nicht einmal
von seiner jungen, attraktiven Mutter Arian-
na glaubt er sich geliebt. Einmal geht er mit
ihr in ein Restaurant und bringt sie mit einer
hypothetischen Frage in Verlegenheit: Ob
die anderen Giste sie wohl fiir ein Paar hal-
ten wiirden. Ob sie mit ihm Sex haben wiirde,
wenn sie nach einer Katastrophe die letzten
Lebewesen auf der Erde seien und der Fort-
bestand der Menschheit von ihnen abhinge.
Das sind, zumindest auf der sprachlichen
Ebene, deutliche Anklinge an Bertoluccis
LA LUNA von 1979, in dem Mutter und Sohn
sogar Sex miteinander haben. Doch Berto-
lucci erlaubt hier keinen Inzest, wie es Louis
Malle in LE SOUFFLE AU CEUR getan hat.
Und auch die unterschwellige Gewalt, die
von Lorenzos nervéser Anspannung ausgeht,
beschrinkt sich auf einen unkontrollierten
Wutausbruch, als ihn seine Mutter mit dem
Auto nicht an der gewiinschten Stelle abset-
zenwill.

Doch dann schligt der Film eine ande-
re Richtung ein. Lorenzo soll in wenigen Ta-
gen mit der Schule in einen einwdchigen Ski-
urlaub fahren. Stattdessen versteckt er sich,
versorgt mit Konservendosen und Tetrafla-
schen, im Keller. Ein unter Glas geschiitztes
Ameisennest, in einem Zoogeschift erwor-
ben, sorgt fiir Gesellschaft. Und so richtet
sich Lorenzo ein, bereitet Mahlzeiten, ent-
sorgt den Miill. Wenige Szenen, die deutlich
machen: Lorenzo ist kein Rebell, sondern
ein Bub, der wenigstens fiir eine Woche eine
Auszeit braucht, um zur Besinnung zu kom-
men. Doch seine mithsam geplante kleine
Flucht ist gefihrdet, als seine fiinfundzwan-
zigjahrige Halbschwester Olivia, die er kaum
kennt, mitten in der Nacht im Keller nach
ihren Habseligkeiten sucht. Schnell wird
ihm Kklar, dass die drogensiichtige junge Frau
seine Hilfe braucht.

Eine Geschwisterbeziehung, die mit ih-
ren inzestudsen Anspielungen eine Schnei-
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se schligt zu DREAMERS, in dem sich Bru-
der und Schwester mit einem Amerikaner im
Paris des Jahres 1968 zu einer Menage a trois
verbanden. So wie dort die Unruhen auf den
Strassen kaum eine Rolle spielten, hat auch
10 E TE etwas Hermetisches. Ein Kammer-
spiel, das gar nicht tiber sich hinausweisen
will und sich ganz auf die hervorragenden
Leistungen seiner beiden Hauptdarsteller -
besonders der erst vierzehnjihrige Jacopo
Olmo Antinori iiberzeugt durch seine Direkt-
heit und Natiirlichkeit - konzentriert. Wenn
man iiberhaupt etwas iiber Italien erfahren
will, muss man schon genau hinschauen,
auf eine Mussolini-Biiste im Hintergrund et-
wa oder auf eine faschistische Uniform im
Schrank. Das Geriimpel des Kellers, in dem
frither Wertvolles und Bewahrenswertes nun
vergessen und iiberfliissig ist, mag als Meta-
pher des Zustandes eines Landes gelten, das
im Chaos versinkt. Doch sicher ist das nicht,
zumal die Italiener einen ganz eigenen, nicht
nachahmbaren Umgang mit dem Chaos ha-
ben. Bertolucci nutzt geschickt die Enge und
Beschrinktheit des Kellers, in dem er die su-
chende Kamera immer neue Kadrierungen
einfangen ldsst und so die innere Spannung
aufrechterhilt. Dazu gehért auch ein be-
wusst offenes Ende, das die Schicksale der
Figuren der Phantasie des Zuschauers iiber-
lisst. Ob Olivia wirklich mit dem Drogen-
konsum aufhért, so wie sie es ihrem Bruder
verspricht, scheint zweifelhaft. Und dann
endet der Film mit einem eingefrorenen Bild
von Lorenzo, so wie schon Truffauts LES 400
COUPS mit einem freeze frame von Antoine
Doinel geendet hatte. Eine Chiffre der Frei-
heit, doch wie es mit Lorenzo weitergeht,
wissen wir nicht.

Michael Ranze

R:Bernardo Bertolucci; B: Niccolo Ammaniti nach seiner
gleichnamigen Novelle, B. Bertolucci, Umberto Contarello,
Francesca Marciano; K: Fabio Cianchetti; S: Jacopo Quadri;
A: Jean Rabasse; Ko: Metka Kosak; M: Franco Piersanti. D
(R):Jacopo Olmo Antinori (Lorenzo), Tea Falco (Olivia), So-
nia Bergamasco (Lorenzos Mutter), Pippo Delbono (Psycho-
loge). P: Fiction Film, Wildside. Italien 2013. 96 Min. CH-V:
Cinématheque suisse, Lausanne
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ENDER'S GAME

Der Gegner liegt bereits am Boden,
doch der weitaus schmichtigere Junge, den
er zum Kampf herausgefordert hat, versetzt
ihm noch ein paar gezielte Tritte. Damit sind
der Angreifer und dessen Gang gewarnt, so
etwas in Zukunft nicht noch einmal zu ver-
suchen. Der Zuschauer kann gar nicht an-
ders, als dem schmichtigen Jungen Bewun-
derung zu zollen. Das ist der Beginn der Ver-
fithrung.

Anders als in den restlichen gross bud-
getierten Science-Fiction-Filmen dieses Jah-
res erscheint die Erde in ENDER’S GAME als
Paradies unberiihrter Naturlandschaften -
fiinfzig Jahre nach der Invasion durch eine
ausserirdische Rasse, genannt Formics, die
nach hohen Verlusten schliesslich zuriick-
geschlagen werden konnte, ist die Ordnung
wieder hergestellt. Doch diese Idylle ist be-
droht, in Erwartung einer neuen Invasion
sei die «Ausrottung» des Feindes notwendig,
verkiindet ein ranghoher Militidr im Fern-
sehen. Durch sein eingangs beschriebenes
Handeln hat sich der zwolfjihrige Ender
Wiggin fiir die Militdrakademie empfohlen,
an der die Frischlinge einem harten Training
unterzogen werden.

Es ist die Doppelgesichtigkeit des Mili-
tdrs, die den Zuschauer sich lange Zeit fra-
gen lisst, ob er es hier mit einem Propagan-
dafilm fiir das Militdr zu tun hat oder aber
mit einer milden Variante von Paul Verhoe-
vens rabiater Satire STARSHIP TROOPERS.

So steht dem Drill-Sergeant Dap mit
seinem schroffen Befehlston der tiberwie-
gend giitige Vater(ersatz) Oberst Hyrum
Graff gegeniiber (besetzt mit Harrison Ford,
der nur ein einziges Mal in seiner Karriere, in
Robert Zemeckis’ WHAT LIES BENEATH, den
Schurken gespielt hat und als Han Solo und
Indiana Jones eine Identifikationsfigur fiir
minnliche Jugendliche ist). Einerseits wird
von den Rekruten Teamgeist gefordert, um
in simulierten Schlachten gegen den gegne-
rischen Trupp zu gewinnen, andererseits ist
nicht zu iibersehen, dass ein Ausleseprozess
unter ihnen stattfindet. Setzt sich Ender in
seiner Gruppe zuerst gegen den tonangeben-

den Bean durch, so erwichst ihm nach seiner
Versetzung zu einem bereits hoher qualifi-
zierten Trupp in dessen Anfiihrer, dem ego-
manischen Bonzo, ein weitaus gefihrliche-
rer Gegner. Wie er mit den Hindernissen, die
ihm als Priifsteine immer wieder in den Weg
gelegt werden, fertig wird, das notigt dem
Zuschauer Respekt ab, ruft aber auch gegen-
ldufige Gedanken hervor: Mit was fiir einer
Gesellschaft haben wir es zu tun, die auf
der verzweifelten Suche nach einem militi-
rischen Genie dieses nur in einem Zwolfjih-
rigen finden kann?

Diese Zwiespdltigkeit hat sicherlich
auch mit der Vorlage zu tun. Autor des 1985
erschienenen Romans «Ender’s Game», in
den USA gleich mit einem renommierten
SF-Literaturpreis ausgezeichnet, ist der Mor-
mone Orson Scott Card, der sich als konser-
vativ bezeichnet und sich wiederholt gegen
gleichgeschlechtliche Partnerschaften aus-
gesprochen hat. «Ender’s Game», so ist dem
Presseheft zu entnehmen, «gehért zur
Pflichtlektiire im Literaturprogramm des
U.S. Marine Corps.»

Regisseur und Autor Gavin Hood hat
bei seiner Adaption der Romanvorlage ge-
schickt den Handlungszeitraum von sechs
Jahren auf ein Jahr verdichtet und auf den
Prozess der Verfithrung zugespitzt - man
darf durchaus an den Nazi-Propagandafilm
JUNGE ADLER denken, der unter den Kadet-
ten einer Flugschule spielt. Begriffe wie «Ki-
fer», «Ratten» und «Ameisen», mit denen
der Feind hier belegt wird, erinnern an das
Vokabular des Nationalsozialismus, aber
auch an das des Kalten Kriegs. Am Ende
muss der Protagonist erkennen, dass er einer
Liige aufgesessen ist, das Spiel Realitit ge-
worden ist. Der Film vermittelt das, indem er
den Zuschauer selber verfiihrt.

Frank Arnold

R, B: Gavin Hood; K: Donald McAlpine; S: Zach Staenberg,
Lee Smith; M: Steve Jablonsky. D (R): Asa Butterfield (Ender
Wiggin), Harrison Ford (Colonel Hyrum Graff ), Hailee
Steinfeld (Petra Arkanian), Nonzo Anozie (Sgt. Dap). P:
Summit, OddLot. USA 2013. 114 Min. CH-V: Pathé Films

ZUM BEISPIEL SUBERG

«Suberg ist ein Ort, wo es nichts zu se-
hen gibt»: Regisseur Simon Baumann findet
wenig schmeichelhafte Wort fiir das Dorf, in
dem er aufgewachsen ist und heute, 34 Jah-
re spater, immer noch lebt. Das 600-Seelen-
Kaff, im Seeland zwischen Bern und Biel ge-
legen, ist ein Durchfahrtsort, den man héch-
stens als vorbeirauschendes Niemandsland
durchs Zugfenster wahrnimmt.

Auch Baumann hat seinen Wohnort
und dessen Einwohner bislang grossziigig
ignoriert. In Suberg kennt er kaum jeman-
den. Wie auch? Ein Dorfkern fehlt, die Post
wurde geschlossen, und die einzige Beiz ist
zu einem Gourmettempel verkommen, den
die Suberger demonstrativ meiden. Wie
konnte aus einem Bauerndorf, einst von vier-
zehn Bauernbetrieben geprigt, von denen
heute noch zwei iibrig sind, ein Schlafdorf
werden? Und wer sind eigentlich unsere
Nachbarn? Baumann erkundet diese Fragen
im Selbstversuch, angereichert mit feinsin-
niger Situationskomik.

Bereits in der Filmsatire IMAGE PRO-
BLEM hat er der Schweizer Befindlichkeit
auf den Zahn gefiihlt. In seinem neuen Film

- mit der Vorlage gewann er den ersten CH-
Dokfilm-Wettbewerb des Migros-Kulturpro-
zents — wagt der Berner erneut den Blick tiber
pingelig genau geschnittene Hecken und
riittelt an verschlossenen Tiiren. Doch das
Unterfangen ist diesmal ein viel personliche-
res und die Herangehensweise weit weniger
grell. ZUM BEISPIEL SUBERG, eben mit dem
Berner Filmpreis fiir die beste Regie ausge-
zeichnet, wird zur melancholischen Reise ins
neblige Herz der Schweiz.

Simon Baumann ist kein Unbekannter
in Suberg: Sein Vater Ruedi war Prisident
und Nationalrat der Griinen, seine Mutter
Stephanie SP-Nationalritin - in der Zwi-
schenzeit sind sie nach Frankreich ausge-
wandert -, und im Dorf machten sie sich mit
ihrem politischen Engagement nicht nur
Freunde. Wenn im Film der Sohn mit sei-
ner scheinbar unbedarften Begriissungsflos-
kel «Ich bin der Simon Baumann und wohne
auch in Suberg. Wir kennen uns noch nicht»




bei seinen Nachbarn klingelt, wird ihm ein-
mal sogar mit dem Gewehr gedroht. Die Be-
wohner Subergs suchen den Austausch nicht.
Ins Pendlerparadies im Seeland kehrt man
nach der Arbeit nach Hause zuriick, um zu
schlafen. Das Leben findet anderswo statt.
Doch Baumann gibt nicht auf: Auf dem ver-
meintlichen Dorfplatz verteilt er Nussgipfel
und lddt zum kurzen Verweilen ein. Ohne
Erfolg. Schliesslich sieht er nur noch eine
Lésung, um durch die Hintertiir einen Zu-
gang zu den Dorfbewohnern zu finden: den
Beitritt in einen Verein. Im Minnerchor, der
mit akuten Nachwuchsproblemen zu kimp-
fen hat, lernt Baumann nicht nur den richti-
gen Ton zu treffen, er empfindet auch zum
ersten Mal so etwas wie Zugehorigkeit - zu
einer Gemeinschaft, die er dreissig Jahre
lang gemieden hat.

Mit Archivmaterial seiner Eltern und
Grosseltern blendet der Regisseur ohne
falsche Nostalgie immer wieder zuriick in
die, auf den ersten Blick, heile Welt von frii-
her, in der zwar ein reger Austausch zwi-
schen den Bauern bestand, in der aber auch
bis zum Umfallen geschuftet wurde und die
Frauen nicht das Geringste zu sagen hatten.
Nebenbei beschiftigen Baumann auch ganz
personliche Themen: etwa die Angst, spiessi-
ger als die eigenen Achtundsechziger-Eltern
zuwerden.

Neben der sorgfiltig komponierten
Bildsprache begeistert vor allem auch der
prizise Off-Kommentar Baumanns: zur Be-
erdigung seines «gschiftigen» Grossvaters,
die das Ende einer Epoche anzeigte, bis hin
zur alarmierenden Zersiedelung der Land-
schaft. Thm gelingt ein berithrender Einblick
in das Innenleben eines typischen Schweizer
Dorfes, das nichts mehr im Innern zusam-
menhilt. Ein Dorf, das stellvertretend fiir
viele steht.

Sarah Sartorius

R: Simon Baumann; B: Simon Baumann, Kathrin Gschwend;
K: Andreas Pfiffner, Louis Mataré; S: Katharina Bhend; T:
Janosch Réthlisberger; M: Peder Thomas Pederson, Claudio
Bucher. P: Balzli & Fahrer Filmproduktion, SRG. Schweiz
2013. 90 Min. CH-V: Fair & Ugli, Bern

WORKERS

-

Weit ragt der Grenzzaun ins Meer hin-
aus. Das Geschrei der Méwen iibertont knapp
das Rauschen der ans Ufer schlagenden
Wellen. Eine Frau mit einem kleinen Buben
spricht mit jemandem auf der anderen Seite
des Zauns, ein Mann sitzt wenige Meter vor
ihr im Sand und starrt auf das offene Meer
hinaus. Ob Frau und Kind tatsichlich existie-
ren oder bloss in der Erinnerung des Mannes,
wird man nie erfahren. Was jedoch sofort
klar ist: Wo in diesem Film die Freiheit un-
mittelbar greifbar scheint, ist das Gefiihl des
Eingesperrtseins am stirksten. Bilder von
der Grenze zwischen Mexiko und den Verei-
nigten Staaten.

Vieles in diesem Film ist von Erinne-
rungen geprigt, und jedes Detail aus der Ver-
gangenheit erhilt eine gegenwirtige Bedeu-
tung. Wenn man etwa erfihrt, dass der Mann
am Strand vor dreissig Jahren seinen damals
knapp dreijihrigen Sohn verloren hat und
die Liebe seiner Frau diesem Verlust nicht
standhielt, bekommen seine bedichtigen
Bewegungen eine andere, fragile Bedeutung.
Rafael ist die Korrektheit in Person, arbei-
tet seit vielen Jahren als Putzmann in einer
Gliithbirnenfabrik. Das karierte Hemd steckt
in der braunen Hose, fiir seinen letzten Ar-
beitstag kauft er sich ein neues Paar Schuhe.
Dann geht er zum Friseur, beobachtet Ju-
gendliche im Park, ein Liebespaar auf der
Wiese und setzt sich auf den Rasen vor eine
Tafel mit der Aufschrift «No pisar el pasto».
Der fleissige Arbeiter Rafael kann nimlich
nicht lesen und schreiben.

Der Titel legt indes eine falsche Fihr-
te: WORKERS interessiert sich weder fiir die
Arbeit Rafaels noch ernsthaft fiir die 6kono-
mischen Verhiltnisse, mit denen er als illega-
ler Einwanderer aus El Salvador am unteren
Ende der mexikanischen Hierarchie zuran-
de kommen muss - zu diesem Zweck genii-
gen ein paar Einstellungen vom herunterge-
kommenen Wohnmobil, das er sein Heim
nennt. Wofiir sich der ebenfalls aus El Salva-
dor stammende und in Mexiko lebende Fil-
memacher José Luis Valle in seinem ersten
langen Spielfilm jedoch interessiert, ist die
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absurde und zugleich poetische Seite dieses
Aussenseiterlebens. In langen Einstellungen
und starren Kadrierungen beobachten wir
wiederholt Rafael, wie er seinerseits das Ge-
schehen beobachtet; wenn er einer Prostitu-
ierten in einen Hauseingang folgt, bleibt die
Kamera auf der gegeniiberliegenden Stras-
senseite und verfolgt minutenlang das Trei-
ben der Hindler und Messerschleifer. Und
weil jede der prizise komponierten Einstel-
lungen einer dualistischen Grundidee - Frei-
heit und Gefingnis, Vergangenheit und Ge-
genwart, Arm und Reich, Mann und Frau -
dient, findet auch Rafael sein Pendant: Lidia
arbeitet seit dreissig Jahren als Angestellte
in der Villa einer reichen alten Dame, deren
einzige Sorge ihrem Zuchthund gilt. Ohne
die beiden Erzdhlungen kunstvoll zu iiber-
lagern, macht sie José Luis Valle zu zwei un-
terschiedlichen und dennoch dhnlichen Le-
bensgeschichten oder gar Schicksalen: Hier
der von der Vergangenheit gezeichnete An-
alphabet, dort die treue Dienerin, die nach
dem Ableben der Herrin in der Erbfolge
einem Hund den Vortritt lassen muss.

«Chingar Tijuana.» Esist eine hissliche
Stadt, wie die reiche Villenbesitzerin kurz
vor ihrem Tod befindet, und deshalb muss
innerhalb der Nobelfestung bis zur marmor-
nen Hundestatue alles umso perfekter ausse-
hen. Auch worKERS mochte ein dsthetisch
perfekter Film sein, méchte der Absurditit
seiner Erzihlung mit einer entsprechend
eigenwilligen Bildsprache zum Ausdruck
verhelfen. Was dabei auf der Strecke bleibt,
ist die Empathie mit den Figuren. Mit Rafael
und Lidia vertraut zu werden, dazu braucht
es kein soziales Mitleid, sondern entspre-
chende Aufmerksamkeit. Ansonsten ergeht
es einem als Zuschauer wie Rafaels Chef, der
ihn zu sich bestellt, aber dann nicht weiter
beachtet.

Michael Pekler

R, B:José Luis Valle; K: César Gutiérrez Miranda; S: Oscar
Figueroa Jara. D (R): Jesiis Padilla (Rafael), Susana Salazar
(Lidia), Barbara Perrin Rivemar (Elisa). P: Zensky Cine,
Auténtika Films;J. L. Valle. Mexiko, Deutschland 2013. 120
Min. CH-V: trigon-film
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WATERMARKS -
THREE LETTERS FROM CHINA

Luc Schaedler

Im Wortspiel mit «]landmarks» («Wahr-
zeichen», «Orientierungspunkt») dient in
Luc Schaedlers Dokumentarfilm das Wasser
als Leitmotiv und als roter Faden: WATER-
MARKS - THREE LETTERS FROM CHINA gibt
anhand dreier Kapitel Einblick in die Gesell-
schaft des heutigen China. Der Film beginnt
in Minquin - einem Kreis der Nordprovinz
Gansu, die zu den vom Monsun geprigten
trockenen Hochlandgebieten Chinas gehort.
Nur wenige griine Dornbiische lockern die
eintonige Weite des Lehmbodens auf, der
bis an den Horizont reicht. Portritiert wird
hier ein ilteres Paar, das als einziges der frii-
heren Bewohner in einem abgelegenen Dorf
zuriickgeblieben ist. Lingst bereuen es die
beiden, nicht mit den andern weggegangen
zu sein. Nun fristen sie in der Einsamkeit mit
ihren Schafen, Hithnern und Anisfeldern
ein kirgliches Dasein. Ihr (einziger) Sohn
schaut mit Frau und Kind héchstens einmal
im Jahr zur Erntezeit vorbei, um Hand anzu-
legen. Bedingung bei seiner Heirat war sei-
tens der Braut, aus dem Dorf wegzuziehen.
Und so wohnt das junge Paar nun in einer ge-
sichtslosen Vorstadtsiedlung - einem gigan-
tischen Mehrfamilienhausriegel - in einem
rund sechshundert Kilometer entfernten In-
dustriegebiet, wo er sich als Wanderarbeiter
verdingt, aber eigentlich lieber zu Hause sei-
nen Eltern zur Hand ginge, wihrend seine
Frau als Gelegenheitswascherin arbeitet. Sie
ist sich des Dilemmas wohl bewusst - und
doch méchte sie nicht zuriick. Unter Trinen
formuliert sie, was sie bislang tief in ihrem
Inneren verbarg: nimlich, dass sie nicht ein-
mal mehr vom Gliick zu trdumen wagt - hat
sie doch trotz allen Bemiithungen keine Hoff-
nung mehr, ihr prekires Dasein irgendwie zu
andern.

Das zweite Schlaglicht richtet WATER-
MARKS auf ein bis heute von den Gewalt-
taten der Revolution vor rund einem hal-
ben Jahrhundert traumatisiertes Dorf im
wasserverwohnten Siiden: Juxiancun - um-
geben von griinen, tippigen Wildern, frucht-
baren Reisfeldern und Teichen mit dicken
Karpfen. Hier versucht der Dorfbiirgermeis-

ter Frieden und Verséhnung sowie (wieder)
einen Zusammenhalt unter den Menschen
zu schaffen. Er ist geachtet und geehrt - und
seine Aussagen lassen erahnen, wie zerriit-
tet die Gemeinschaft durch die dramatischen
Ereignisse noch immer ist, wie stark die Ver-
letzungen physischer und psychischer Art
waren, die bis heute nachwirken. Und man
spiirt, wie sein Bemiihen um Versshnung im
Zeichen der Gemeinschaft langsam Friichte
zu tragen beginnt - und sei es in Form einer
zeremoniellen Beerdigung eines verstorbe-
nen ilteren Biirgers, an der das ganze Dorf
teilnimmt und die zu einem feierlichen
Volksfest wird.

Der dritte Teil von WATERMARKS ge-
hort der Grossstadt Chongging, mit rund
dreissig Millionen Einwohnern die mut-
masslich grosste Stadt der Welt. Sie liegt
am Jangtsekiang mitten in China. Hier steht
eine junge Frau im Zentrum, die wir in den
ersten Einstellungen in Partylaune mit
Freundinnen und Freunden in einer Karaoke-
Bar sehen. Mit ihrer gelben Daunenjacke und
der Schirmmiitze reprisentiert sie eine neue
Generation Chinas, eine, die das Leben ge-
niessen moéchte - und dies in einem méog-
lichst urbanen Umfeld. Dabei ist ihre Le-
bensgeschichte ebenso eigenwillig wie be-
rithrend: Sie war ein Findelkind und wuchs
mit ihren Adoptiveltern auf einem Boot auf
dem Jangtsekiang auf. Fiir ihre gute Tat wur-
den die Eltern mit dem Entzug des Fernseh-
gerits bestraft - als priventive Massnahme
fiir den Verstoss gegen die Einkindpolitik
(obwohl das Paar in der Folge auf ein eigenes
Kind verzichtete). Das Paar lebt immer noch
auf dem engen Hausboot und wiinscht sich
nichts sehnlicher, als dass ihre Tochter stu-
dieren wiirde. Doch diese méochte in erster
Linie selbstindig und unabhingig sein und
schldgt sich deshalb mit Gelegenheitsjobs
durch.

Der Ethnologe und Filmemacher Luc
Schaedler (ANGRY MONK — REFLECTIONS
ON TIBET, 2005) kennt Land und Leute gut
und vermag viel Nihe zu seinen Protago-
nisten herzustellen. Exemplarisch skizziert
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er anhand seiner Portrits Gegenwart, Ver-
gangenheit und Zukunft eines Landes, das
in jiingster Zeit regelmassig mit Schlagwor-
ten wie Landflucht, Verstidterung und Uber-
alterung, mit Berichten zu den katastro-
phalen Arbeitsbedingungen ebenso wie zur
boomenden Wirtschaft in den Medien der
Welt aufscheint.

Schaedlers Film liefert dafiir eindriick-
liche Beispiele, zeigt, was sich hinter den
Schlagzeilen an menschlichem Leid und
Gliick, an Verzweiflung und Hoffnung ver-
birgt - und erginzt die Erzihlungen auch
immer wieder mit eindriicklichen Bildern
einer einerseits unversehrten, andererseits
vom Raubbau geprigten Landschaft oder
einer gigantischen urbanen Skyline, die vom
Smog verschluckt wird.

Zwar wirkt der Aufbau von WATER-
MARKS mitunter etwas konzeptuell und
fragmenthaft, und bei einigen der Persén-
lichkeiten hitte man gerne mehr erfahren
- oder auf eine der Figuren verzichtet, um
bei einer anderen etwas mehr in die Tiefe
zu gehen (etwa in der letzten Episode, wo
man lieber noch etwas mehr bei der jungen
Frau verblieben wire und dafiir auf den blass
bleibenden Professor fiir Umweltschutz
verzichtet hitte). Und doch gelingt es dem
Film, die zurzeit grosse Umwilzung in China
auf Einzelschicksale und deren Befindlich-
keiten und Note herunterzubrechen. So zeigt
WATERMARKS zwar wohl Machtlosigkeit
und auch Resignation - aber auch Zuversicht
und Hoffnung seitens der Protagonistinnen
und Protagonisten und ihr Bestreben, ihren
Triaumen doch irgendwie ein kleines oder
grosseres Stiick niherzukommen.

Doris Senn

Regie, Buch, Kamera: Luc Schaedler; Koregie, Interviews,
Ton: Markus Schiesser; Schnitt: Martin Witz; Picture De-
sign: Patrick Lindenmaier; Sound Design: Roland Widmer;
Dubbing Mixer: Dieter Lengacher. Mitwirkende: Wei Guan-
cai, Wei Jihua, Li Xueqin, Li Yuming, Li Yunchuang, Chen
Chaomei, Wang Yu, Chen Zaifu, Wu Dengming. Produk-
tion: go between films; Produzenten: Luc Schaedler, Josy
Meier.Schweiz 2013. Dauer: 8o Min. CH-Verleih: Xenix Film-
distribution, Ziirich
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PRINCE AVALANCHE

«Lass uns einfach die Stille geniessen!»
Als Strassenarbeiter Alvin das seinem Kolle-
gen Lance entgegenbriillt, ist es erst mal
vorbei mit der Ruhe. Der Motor seiner Fahr-
bahnmarkierungsmaschine macht nimlich
einen derartigen Krach, dass Alvin schreien
muss, um sie zu iibertonen. Ein Gag wie die-
ser hitte auch in einer von Regisseur David
Gordon Greens Schenkelklopferkomédien,
BAD SITTER oder YOUR HIGHNESS, vorkom-
men konnen; als einer von vielen. In PRINCE
AVALANCHE aber funktioniert er vor allem,
weil davor und danach iiber lange Strecken
tatsdchlich kaum etwas gesprochen wird.

Der Film spielt im Jahr 1988, irgendwo
in Texas. Gewaltige Waldbrinde haben in der
menschenleeren hiigeligen Landschaft ihre
Spuren hinterlassen. Lance hockt draussen
vor dem Zelt, in dem die beiden Arbeiter un-
ter der Woche iibernachten, auf einem Cam-
pingstuhl, den Kopf gesenkt, einen Kaffeebe-
cher in der Hand. Wortlos setzt sich Alvin zu
ihm. Zu sagen haben sich die beiden nichts.
Auch wihrend der Arbeit reden sie anfangs
nicht miteinander. Geduldig fingt die Kame-
ra stattdessen die Diisen ein, die gelbe Farbe
auf den Fahrbahnbelag spriihen, oder schaut
Alvin und Lance dabei zu, wie sie einen Leit-
pfosten in die Erde himmern. Es sind ein-
fache, routinierte Abliufe, die vor dem sur-
real anmutenden Panorama der verkohlten
Bidume jedoch einen nahezu meditativen Sog
entfalten. Nur der Deutschsprachkurs, den
Alvin nebenbei in einem Kassettenrekorder
laufen lisst, will zu dieser Atmosphire nicht
passen. Noch weniger freilich die Rockmusik,
die Lance einlegt. Als sich beide nicht eini-
gen konnen, was sie héren sollen, kommt es
zum Streit: «Lass uns einfach die Stille ge-
niessen!»

Die beiden Protagonisten des Films
kénnten kaum unterschiedlicher sein. Alvin
ist ein romantischer Einzelginger, der die
Natur liebt, gerne Angeln geht und sei-
ner Freundin Madison seitenlange nach-
denkliche Briefe schreibt. Nur ihr zuliebe
lisst er deren Bruder Lance fiir sich arbei-
ten. Der kann es kaum erwarten, bis er am

Wochenende zuriick in die Stadt darf: Par-
ty machen, Frauen aufreissen. Davon aber
ist auf der Leinwand nichts zu sehen. Green
zeigt nur, wie Lance nach seiner Riickkehr
Alvin erzihlt, was er erlebt hat. Ganz im
Stile eines Buddy-Movies konnen sich die
beiden zunichst nicht ausstehen, kommen
sich allmihlich aber niher. Paul Rudd und
Emile Hirsch verkorpern sie als herrlich ko-
mische Kduze, ohne sie gleich in Clowns zu
verwandeln. Vor allem der von Rudd sanft
unterspielte schrullige Alvin fasziniert als
facettenreiche Figur.

PRINCE AVALANCHE ist das Remake
von A ANNAN VEG, einem islindischen Film
von Hafsteinn Gunnar Sigurosson aus dem
Jahr 2011. Die lakonische Erzihlweise und
der trockene Humor des Originals sind auch
in der US-amerikanischen Neuauflage noch
zu spiiren. Durch die vielen lustigen, schri-
gen Momente weht stets eine leichte Brise
Melancholie. Etwa wenn Alvin und Lance
einem lauthals lachenden Lastwagenfahrer
begegnen (grandios dargestellt vom mittler-
weile verstorbenen Lance LeGault), der ihnen
Bier und Schnaps ausgibt und am liebsten
beides miteinander mischt. Oder wenn Alvin
in einem niedergebrannten Haus eine ilte-
re Dame trifft, die nach ihrer Pilotenlizenz
sucht. In einer pantomimischen Szene stellt
sich Alvin spiter vor, wie das Leben in den zu
Asche zerfallenen Wohnungen einst gewesen
sein mochte.

Diese bizarre, tragikomische Einlage
bleibt nicht die einzige, die den kontinuier-
lichen Handlungsfluss unterbricht. Immer
wieder streut Green magisch-schone Natur-
aufnahmen ein, die den 2012 von einem Wald-
brand heimgesuchten Bastrop State Park, in
dem der Film gedreht wurde, wie einen Zau-
berwald erscheinen lassen. Gerade diese klei-
nen Nebensequenzen und Beobachtungen,
in die sich der wunderbar wundersame Film
veristelt, verleihen ihm seinen eigenwilligen
Charme. Gelegentlich ldsst sich Green aber
doch zu einem derberen Spass oder einer
flapsigen Pointe hinreissen. Da liegt Lance
dann nachts in seinem Schlafsack und ver-

sucht mit priifendem Blick auf seinen schla-
fenden Nebenmann, heimlich zu onanieren.
In einer anderen Szene, die es dann prompt
auch in den Trailer schaffte, rit der Lastwa-
genfahrer Alvin, er solle nicht rauchen, wo-
raufhin dieser ihm zustimmt, ja, er wisse
schon, dass das ungesund sei. Der namen-
lose Trucker aber korrigiert ihn, nein er,
Alvin, solle nicht rauchen, er sehe nimlich
dumm aus, wenn er das tue. Die Lacher hat
der mysteriése Fremde, der tiberhaupt der
Einzige zu sein scheint, der die von Alvin
und Lance markierte Strasse nutzt, damit
auf seiner Seite.

Solche Gags setzen jedoch nur kurze
komische Akzente, ohne den gemichlichen
Erzihlrhythmus nachhaltig aus dem Gleich-
gewicht zu bringen. Zwischendurch streift
die Kamera minutenlang in andéchtiger Stil-
le durch die nach dem Feuer zu neuem Leben
erwachte Wildnis, entdeckt Ameisen oder
eine Raupe. Ein Esel mit angesengtem Fell
neigt langsam den Kopf zur Seite.

David Gordon Green, der zu Beginn sei-
ner Karriere in Independentproduktionen
wie GEORGE WASHINGTON oder ALL THE
REAL GIRLS vom Leben in der US-Provinz
erzihlte, ehe er sich auf zotige Mainstream-
komédien zu spezialisieren schien, gelingt
hier das (viel zu) seltene Kunststiick, Art-
house- und Unterhaltungskino miteinander
zu verbinden, und das auch noch so wirken
zu lassen, als sei es die selbstverstindlichste
Sache der Welt. PRINCE AVALANCHE ist ein
skurriler Mix aus Naturstudie, Buddy-Komé-
die und Independentdrama - und ausserdem
einer der lustigsten, schragsten und schons-
ten Filme des Jahres.

Stefan Volk

R: David Gordon Green; B: Hafsteinn Gunnar Sigurdsson,
David Gordon Green; K: Tim Orr; S: Colin Patton; A: Richard
A. Wright; Ko: Jill Newell; M: Explosions in the Sky, David
Wingo. D (R): Paul Rudd (Alvin), Emile Hirsch (Lance),
Lance LeGault (Lastwagenfahrer), Joyce Payne (Lady), Gina
Grande (Madison). P: To Get to the Other Side, Muskat
Filmed Properties, Rough House Pictures, Dogfish Pictures.
USA 2013. 94 Min. CH-V: Stamm-Film, Ziirich; D-V: Kool
Film, Freiburg
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Wir schreiben das Jahr 1974. Der junge
Chef des Westschweizer Radios wird ins Biiro
eines der Bundesrite in Bern zitiert, und der
liest ihm salbungsvoll die Leviten: Zu viel Kri-
tisches sei auf seinem Sender zu héren. Dabei
wollten die Leute doch nur eines: Unterhal-
tung! Und das moglichst volkstiimlich! Der
junge Radiochef will seinen Job behalten und
zeigt sich einsichtig. Er glattet in der Folge die
Inhalte der Sendungen und schickt ein Triipp-
chen nach Portugal, um die guten Taten der
Schweiz im Ausland aufzuzeigen. Zum Repor-
tageteam gehGren zwei angegraute Manner -
Reisereporter und Radiolegende Cauvin und
Tontechniker Bob - und die frauenbewegte
Julie. Zum ungleichen Trio stdsst der junge
Portugiese Pele als Ubersetzer: Er ist ein Fan
von Marcel Pagnol und méchte Filmemacher
werden.

Zuviert reisen sie in der Folge mit ihrem
SSR-stahlblauen VW-Bus quer durch die weite
Landschaft Portugals - an Korkeichen vorbei
und durch Pinienwilder - auf der Suche nach
den Spuren schweizerischer «Entwicklungs-
hilfe». Was sie finden, macht sie jedoch nicht
gliicklich: Die Unterstiitzung fiir eine Schule

etwa entpuppt sich als lippische Uhr. Das
vollmundig beworbene Siedlungsprojekt ist
hoffnungslos versandet, und die von den Eid-
genossen mitfinanzierte Klaranlage wird von
einem Rassisten gefiihrt, der vor laufender Ka-
mera gegen die «Neger» poltert. Gerade wol-
len sich die vier unverrichteter Dinge wieder
auf den Heimweg machen, als sie auf ein paar
wirblige Kollegen des belgischen Radios tref-
fen (Lionel Baier, Ursula Meier und Frédéric Mer-
moud in einem Cameo-Aulftritt). Diese erzih-
len den ahnungslosen Schweizern von einem
Aufruhr in der Hauptstadt - und die kénnen
gerade noch rechtzeitig kehrtmachen, um
sich vom Trubel der «Nelkenrevolution» mit-
reissen zu lassen...

LES GRANDES ONDES (A L'OUEST) ist
eine poppig-charmante Collage, angesiedelt
in den vom Aufbruch geprigten Nach-Acht-
undsechzigern mit Schlaghosen und Woll-
pullundern, mit Frauenemanzipation und
freier Liebe, mit revolutioniren Parolen und
poetischen Visionen. Leichtfiissig und be-
schwingt verbindet der Westschweizer Re-
gisseur Lionel Baier Politsatire mit Komddie,
Zeitportrit mit Roadmovie und Gershwins

«Porgy and Bess» mit Pussy Riot. Dabei trifft
die Schweiz mit ihrem muffigen Zeitgeist auf
ein Portugal im Zeichen der Revolution - ein
nostalgisch gefirbter Culture Clash.

Der achtunddreissigjihrige Regisseur
Lionel Baier gehort zu den wohl umtriebigs-
ten Filmemachern zurzeit in der Schweiz. Zu-
sammen mit seinen «ciné-copains» Ursula
Meier (HOME, SISTER), Jean-Stéphane Bron
(MAIS IM BUNDESHUUS, LEXPERIENCE
BLOCHER - und hier in der Rolle des SSR-Ra-
diochefs zu sehen) sowie Frédéric Mermoud
(comPLICES), mit denen er die Produktions-
firma Bande a part gegriindet hat, hat sich
die “Viererbande” innert kurzer Zeit zu einem
eigentlichen “Brand” des Westschweizer Auto-
renfilms gemausert und sorgt mit ihren Fil-
men auch fiir internationales Renommee: in
Frankreich, Belgien (wo Ursula Meier lebt),
aber auch in den USA, wo Baiers GARGON
STUPIDE einen Verleih fand.

1999 schuf Lionel Baier als Autodidakt
seinen ersten Kurzfilm, MIGNON A CROQUER,
und reiht seither erfolgreich Film an Film. Zu
Beginn waren es insbesondere Dokumentar-
filme, in denen er Autobiografisches auslotete.
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Etwa sein Aufwachsen als Sohn eines protes-
tantischen Pfarrers und seine (homosexuelle)
Identitdt mit CELUI AU PASTEUR (2000) oder
LA PARADE (NOTRE HISTOIRE) (2001) iiber
die umstrittene Queer Pride im Wallis 2001 -
oder auch 2006 im Spielfilm cOMME DES vo-
LEURS (A LEST), in dem Baier die Hauptrolle
innehatte und den polnischen Wurzeln seiner
Familie nachspiirte. Doch auch sein Wissen
um Film und cineastische Vorldufer - etwa sei-
ne Hochschitzung der Westschweizer «Grou-
pe 5» - prigen immer wieder sein Schaffen.
So schuf er mit GARGON STUPIDE (2004) eine
postmoderne Version von Alain Tanners LA
SALAMANDRE mit schwulem «twist», mit
TOULOUSE (2010) ein an Michel Soutter er-
innerndes Roadmovie oder - als charmante
Hommage an den Westschweizer Filmema-
cher - das Portrit BON VENT, CLAUDE GORET-
TA (2011).

Mit LES GRANDES ONDES (A LOUEST)
realisierte das Regietalent sein bislang wohl
heiterstes (Euvre - eine schwungvolle Komé-
die und eine Schatzkiste voller humorvoller
Gags. Cinephil mit Haut und Haar, front Lio-
nel Baier seinem Flair fiir das Spiel mit fil-

mischen (Selbst-)Referenzen und kreiert so
mit seinem jiingsten Spielfilm ein unbekiim-
mert leichtes Roadmovie zwischen Swissness
und Saudade.

Doris Senn

Stab

Regie: Lionel Baier; Buch: Lionel Baier, Julien Bouissoux;
Kamera: Patrick Lindenmaier; Schnitt: Pauline Gaillard; Aus-
stattung: Georges Ayusawa; Musik: George Gershwin; Ton:
Henri Maikoff: Tonmischung: Stéphane Thiébaut

Darsteller (Rolle)

Valérie Donzelli (Julie), Michel Vuillermoz (Cauvin), Patrick
Lapp (Bob), Francisco Belard (Pele), Jean-Stéphane Bron (Phi-
lippe de Roulet), Paul Riniker (Bundesrat), Patricia André
(Andlea), Adrien Barazzone (Bertrand)

Produktion, Verleih

Rita Productions, Les films Pelléas, Bande a Part Films; Pro-
duzenten: Pauline Gygax, Max Karli, Philippe Martin. Ko-
produktion: Filmes do Tejo II, Maria-Joao Meier, Frangois
d’Artemare; RTS. Schweiz, Portugal, Frankreich 2013. Dauer:
85 Min. CH-Verleih: Pathé Films, Ziirich

FiLmBuLLETIN Wie entsteht eine
Geschichte wie diejenige von LES GRANDES
ONDES (A L'OUEST)?

LioneL Baier Ganz am Anfang stand
2009 eine Einladung des Westschweizer
Radios, das eine Sendung zum zwanzigsten
Jahrestag des Falls der Berliner Mauer machen
wollte. Dazu sollten Personlichkeiten aus der
Westschweiz einen kleinen Trabant von der
bulgarischen Grenze bis nach Berlin lenken.
Ich fuhr den Wagen von Prag nach Leipzig.
Begleitet wurde ich von einer Journalistin
und einem Journalisten des Radios und einem
Techniker. In den drei Tagen, in denen ich mit
ihnen unterwegs war, machte ich mir Notizen
iiber die drei, ihre Beziehung untereinander,
ihr Verhaltnis zu ihren Chefs in Lausanne und
insbesondere tiber den Umgang, den die “klei-
nen” Schweizer mit der “grossen” Geschichte
pflegen. Daraus entstand eine erste Synopsis.
Dabei fiigte ich von Beginn weg Portugal ein,
weil ich gerne und schon seit langem von
jener Revolution erzihlen wollte. Als ich klein
war, hatte es in meiner Schule viele Kinder
aus Portugal, und wenn wir bei ihnen zum
Geburtstag eingeladen waren, erzihlten de-




ren Eltern hiufig von der Nelkenrevolution,
die sie selbst erlebt hatten. Ich wiederum

war sehr davon beeindruckt, dass dieses Volk,
das ansonsten sehr viele Ahnlichkeiten mit
den Schweizern hat, um den hohen Preis der
Demokratie wusste: Im Gegensatz zu uns hat-
ten sie sich diese erobern miissen! Ich be-
wunderte dieses Volk sehr, das den Mut zur
Revolution gehabt hatte.

FILMBULLETIN LES GRANDES ONDES
(A UouEsT)ist ein schmucker Kostiimfilm,
der sich in den Siebzigern ansiedelt und,
dasist neu in Threm Schaffen, eine Komédie
durch und durch. Wie kam es dazu?

LIONEL BAIER Zum einen war die damalige
Faszination fiir die Moderne und Technik aus-
schlaggebend, zum andern, dass ich in meiner
Kindheit im Fernsehen viele Komédien aus
dem Frankreich der siebziger oder dem Italien
der sechziger Jahre schaute und das Genre lie-
be. An der Komédie reizt mich insbesonde-
re die rigide Struktur, die dir im Autorenfilm
aber auch grosse Freiheiten ldsst: Du musst
einfach am Anfang des Films dem Publikum
deine “Grammatik” erkliren und es auffor-
dern, ihr zu folgen - es funktioniert sehr hn-

lich wie in der Poesie. Bei der Komédie muss
man mit etwas interagieren, das sehr prazi-
se, sehr mathematisch, sehr organisiertist -
eine Struktur, die die Zuschauer kennen. In
LES GRANDES ONDES (A LOUEST) wollte ich
diesen Mechanismus erkunden. Auch deshalb
verwendeten wir zu Beginn der Montage viel
Zeit auf das, was man bei den Comics «la ligne
claire» nennt: Der Einstieg sollte einfach und
gradlinig sein, um dann die Figuren loszulas-
sen - die Klischees sollten einzig genutzt wer-
den, um sich wieder davon zu befreien.

riLmeuLLeTin Wie kreieren Sie Thre
Figuren, damit sie auf Anhieb Konturen ge-
winnen? Zum Beispiel den Reisejournalisten
Cauvin, diesen auf den ersten Blick iiberheb-
lichen Macho, der - etwa mit seinem laut-
malerischen Nonsens-Portugiesisch oder sei-
nem Geddchtnistraining - auch eine unbe-
holfen-liebenswerte Seite enthiillt?

ioneL saier Ich denke in erster Linie an
reale Figuren. Fiir Cauvin etwa inspirierte
ich mich an diversen Radiomoderatoren, mit
denen ich zusammengearbeitet und teils
auch Reisen gemacht hatte, unter anderem
nach Afrika. Der Tontechniker Bob wieder-
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1Pierre Chatagny in GARGON STUPIDE, 2004
2 Lionel Baier und Natascha Koutchoumov
in COMME DES VOLEURS (A L'EST), 2006

um ist eine mehr oder weniger erfundene
Figur. Im Zentrum des Films stand fiir mich
aber von Anfang an Julie, deren Figur sich an
einer Journalistin aus den Siebzigern inspi-
riert, die man im Radio wegen ihrer feminis-
tischen Haltung kaltgestellt hatte - einzig
deshalb, weil sie sich 1971 vehement fiir das
Frauenstimmrecht eingesetzt hatte. Letztlich
habe ich den Film fiir Valérie Donzelli geschaft-
fen. Ich bin mit ihr befreundet und wollte

| schon seit langem mit ihr zusammenarbeiten
| —also habeich ihr die Rolle der Julie auf den

| Leib geschrieben und die anderen Figuren um
sie herum angeordnet.

FiLmsuLLeTin Das Autobiografische
scheint immer eine wichtige Rolle in Thren
Filmen zu spielen - entweder als thema-
tisches Zentrum wie in Thren frithen
Dokumentarfilmen - oder dann in Alter-Ego-
Figuren wie hier etwa mit dem jungen, film-
begeisterten Pele....

LioNeL BalER Was mir an der Figur
Peles gefillt, ist, dass er sein Verstindnis
von Demokratie und Freiheit nur dank den
Filmen von Marcel Pagnol erhalten hat. Ich
wiederum weiss nur aus Filmen, wie sich

|
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eine Revolution anfiihlt, eine Diktatur, ein
Staatsstreich. So wie Pele habe auch ich in vie-
ler Hinsicht ein filmisches Wissen der Dinge.
Andererseits: Alsich achtzehn war und die
Abstimmung fiir einen Beitritt der Schweiz
zur EU negativ ausfiel, war das ein grosser
Schock fiir mich und die meisten in meinem
Alter. Die Utopie eines geeinten Europa
hat mich, mein Interesse fiir die Politik ge-
priigt. Entgegen der Entwicklungen und
Behauptungen von konservativer Seite in den
jlingsten Jahren ist die EU meiner Meinung
nach nicht das Problem, sondern die Lésung.
Ich wollte deshalb einen Film machen, um zu
zeigen, woher wir kommen und wie die ur-
spriingliche Utopie aussah. Die EU ermoglicht
vielen Lindern eine Demokratisierung, die sie
sonst erst viel spiter erreichen wiirden, insbe-
sondere was die Rechte fiir Minderheiten an-
geht. Mit LES GRANDES ONDES (A LOUEST)
wollte ich nicht zuletzt etwas Humorvolles
kreieren, um an diese Utopie zu erinnern.
FLmeuLLenin: Was bedeutet Film grund-
sdtzlich fiir Sie?

— -

vioneL Baier Filme helfen mir zu verste-
hen, wie das Leben funktioniert. Filme an-
zuschauen, aber auch selbst zu machen, ist
fiir mich eine Art Gebrauchsanweisung
fiir das Leben. So etwa, um ein klassisches
Beispiel zu nennen, in SHERLOCK JUNIOR
von Buster Keaton: Keaton spielt in dem Film
einen Vorfiihrer, der via Leinwand lernt, wie
man einer Frau den Hof macht, sie kiisst. Er
steigt dazu via Leinwand in einen Film hin-
ein und wieder heraus - wie in einer Art
Spiegelkabinett. Ich glaube auch, dass Film
die Sicht auf die Welt pragen kann und dass
das Kino eine Art politisches Bewusstsein
zu schaffen vermag, ein Bewusstsein des

Zusammenlebens - wie eine Art Lebensschule.

rmeuLerin Mehrere Threr Filme sind
Roadmovies. Was fasziniert Sie an diesem

Genre?

LioneL Baler Das Roadmovie erlaubt es,
einen Huis clos zu kreieren - ein Kammerspiel
in Bewegung. Menschen in einem Wagen tei-
len automatisch eine gewisse Intimitit. Wenn
man mit jemandem im Auto sitzt, muss man
miteinander sprechen - das ist schon fast wie

im Beichtstuhl in der Kirche. Auch wenn man
einen Autostopper mitnimmt, gehort das
Gespriich automatisch mit dazu. Der VW-Bus
in LES GRANDES ONDES (A LOUEST) wird da-
bei zu einer Art schweizerischer Botschaft
auf Ridern. Im Innern fihrt eine Schweiz im
Kleinen - nach aussen trigt der Bus ja simt-
liche Insignien, die das Gefihrt als schweize-
risch auszeichnen. An einem gewissen Punkt
muss das Griippchen also aus diesem Huis
clos verstossen werden - um mitzubekom-
men, was ausserhalb davon abgeht, und
daran teilnehmen. Und natiirlich hat das
Roadmovie an sich etwas Filmisches - und ist
fiir mich zudem eng mit dem amerikanischen
Kino verbunden, das ich sehr mag.
FLmeuLLenin Sie sind Filmregisseur,
Drehbuchautor, Produzent und leiten die
Filmabteilung an der ECAL, der Ecole canto-
nale d’art de Lausanne. Wie schaffen Sie das?
vioneL Baier Ich schlafe sehr wenig! Fiinf
Stunden, um genau zu sein. Die Filmkurse
an der ECAL etwa geben mir jedoch genau

| jene Energie, die ich brauche, um Filme ma-

chen zu kénnen. Und umgekehrt kénnte

ich kaum Film unterrichten, wenn ich nicht
gleichzeitig Filme machen wiirde. Cinephil
zu sein und selbst Filme zu drehen, geht
fiir mich Hand in Hand. Es ist wie eine Art
Mechanik, die ineinandergreift. Ich spiire
eine grosse innere Unruhe, und wenn ich
mich nur mit etwas beschiftigen wiirde, wiir-
de sich diese Unruhe nur auf ein einziges Ziel
richten. Fiir mich wirkt die Beschiftigung
mit mehreren Dingen befreiend - ebenso
die Zusammenarbeit mit Ursula Meier, Jean-
Stéphane Bron und Frédéric Mermoud im
Rahmen von Bande a part. So umgehe ich et-
was, was im Filmschaffen hiufig der Fall ist,
nimlich mit dem eigenen Projekt sehr allein
zu sein. Sowohl die ECAL als auch Bande a
part bieten mir eine Méglichkeit, mit anderen
gemeinsam Dinge voranzutreiben.

FLmeuLLETn Stichwort Bande a part:
Wie gestaltet sich die Zusammenarbeit inner-
halb der Produktionsfirma?

LionEL Baier Wir sind je fiir die Pro-
duktion des eigenen Films verantwort-
lich - so etwa Jean-Stéphane Bron fiir
LUEXPERIENCE BLOCHER oder Ursula Meier
fiir SISTER. Es gibt hingegen einen engen

Austausch, was etwa Drehbuch und Schnitt
betrifft. Wir treffen uns regelmissig, um
Projekte zu besprechen oder uns gegensei-
tig die Filme zu zeigen. Zudem hat jeder von
uns besondere Kontakte, die fiir die ande-
ren fruchtbar gemacht werden kénnen. Zum
Beispiel habe ich einen guten Draht zum
Fernsehen in der Romandie und kann mich
dort fiir ein Projekt von Ursula Meier ein-
setzen. Wenn ich wiederum einen Verleiher
in Frankreich suche, wende ich mich an sie
und profitiere von ihrem Beziehungsnetz. Es
ist eine Geometrie, die stindig in Bewegung
ist: Ursula hat soeben einen Kurzfilm in
Sarajevo gedreht - Frédéric hat ihn produ-
ziert und sie bei den Dreharbeiten beglei-
tet. Andererseits erhilt Frédéric durch Jean-
Stéphane Unterstiitzung beim Drehbuch sei-
nes neuen Films, wihrend ich Jean-Stéphane
beim Script von UEXPERIENCE BLOCHER
unterstiitzte. Sie alle wiederum haben sich
mehrmals bei der Montage von LES GRANDES
ONDES (A LoUEST) eingeklinkt und mir ge-
holfen, gewisse Anschlusslosungen bei der
Entwicklung des Plots zu finden.
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1CELUI AU PASTEUR (MA VISION PER-
SONELLE DES CHOSES), 2000

2 LA PARADE (NOTRE HISTOIRE), 2002
3Robin Harschin UN AUTRE HOMME, 2008
4 TOULOUSE, 2011

FimeuLLenin Nach COMME DES voO-
LEURS (A L'EST) wendet sich Ihr neustes
Roadmovie, LES GRANDES ONDES, Richtung
Westen. Wohin geht es in Threm néchsten
Film?

vioneL Baier In der Tat sind beide
Filme Teil einer «Tetralogie», fiir deren
Vervollstindigung es noch zwei Filme geben
wird: einen Richtung Norden - in Schottland,
um genau zu sein - und einen Richtung
Siiden, in Italien. Aber ich habe nicht vor,
diese jetzt gleich zu realisieren - wie es auch
zwischen COMME DES VOLEURS und LES
GRANDES ONDES andere Filme gab. Ich arbei-
te zurzeit deshalb an zwei anderen, sehr un-
terschiedlichen Spielfilmprojekten, von de-
nen sich das eine in Frankreich, das andere in
der Schweiz ansiedelt, und die beide auf dem

| - hoffentlich besten - Weg zur Finanzierung

sind.

Das Gesprich mit Lionel Baier
fithrte Doris Senn
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Kino

Es scheint eine einfache, unbestreitbare Wahrheit zu
sein, dass ein Film aus Bildern besteht. Aus was denn bitte auch
sonst? Aus 24 oder 25 davon pro Sekunde - das ist die Wahrheit,
so war das doch... Aber dieser kurze Text kratzt ein wenig am
Lack und der Undurchdringlichkeit dieser Gewissheit.

Der letzte “bildmichtige” Film, den ich gesehen habe, war
ELysIUM von Neill Blomkamp. Was ich beschreibe, ist nicht an-
satzweise eine Kritik, aber eine symptomatische Erfahrung, die
den state of art der Verschmelzung von Animation und Fotogra-
fie widerspiegelt. Ich greife hier nur die beeindru-
ckende, bruchlose, quasi “zoombare” Qualitit der
kiinstlichen Welt Elysium heraus, das pure Fas-
zinosum, das einen beim “Schauen” der im Welt-
raum hingenden Girten erfasst. Ein visueller Kata-
log wird aufgeschlagen, der zuriickreicht bis zu
den exotischen Welten der conquistadores. Gleich-
zeitig haben wir es nicht mit einer Landschaft zu
tun, sondern mit einer Konstruktion, einem Bau-
Werk von Menschenhand. Das Ganze konnte auch
ein Architekturentwurf sein. Und wenn es spiter
darum ginge, diese Realitit zu erforschen, «den
Plan» zu verstehen, miisste man sich wieder diesen
Entwurf, die erste Animation ansehen, darauf zu-
riickgehen - sozusagen den Ursprung der Realitit
in der Vision aufsuchen -, um zu kapieren, wie das
alles entstanden ist und gedacht war.

Offensichtlich entspringt die Faszination
aus dem “nackten”, nicht abweisbaren Realititseffekt dieser
moglichen oder auch unméglichen Welt, aus der quasi porno-
grafischen Prizision. An dieser Stelle vergessen wir, dass alles
Ubrige, auch die positive Codierung dieser Welt - das Retten-
de, Heilende - gar nicht den Bildern selbst entstammt, sondern
von “aussen” herangetragen wird: Bereits durch den Titel und
die Assoziationen, die sich an Elysion, die «Gefilde der Seligen»,
kniipfen; vor allem aber durch den Kontrast zu den Sequenzen,
die das Leben auf der verseuchten und total kaputten Erde in
Szene setzen. In einem anderen Film kénnte das rettende Luxus-
Asyl-Ambiente «Elysium» ebenso gut den Schauplatz einer see-
lenlosen, sterilen, postindustriellen Wohlstandshélle abgeben
und tief depressive Szenarien in sich aufnehmen.

Die Pracht der Bilder tduscht dariiber hinweg, dass “Kino”
erst aus Beziehungen zwischen zwei Bildern entsteht, dass ein
Bild immer eine Beziehung ist, wie Jean-Luc Godard nicht miide
geworden ist festzuhalten. «Ein Bild ist eine Schopfung des
Geistes, der zwei verschiedene Realitdten in Verbindung bringt»,
erklirt er in JLG [JLG. An anderer Stelle: «Ein Bild existiert gar
nicht. Das ist kein Bild, das ist nur eine Aufnahme. Das Bild ist
die Beziehung von mir, der es ansieht und seine Beziehung zu je-
mand anderem ertrdumt.»

Deshalb richtet sich das wahre Interesse des Filmemachers
auf das Jenseits des Bildes, das Schwarze dahinter, die Kehrseite,
das Andere. In Douglas Sirks A TIME TO LOVE AND A TIME TO

DIE legt sich ein Middchen auf den warmen Sand und machte

die Augen zu. Weil, sagt sie, ich meine Augen ganz fest schlies-
sen mochte, ganz, ganz fest, dass alles schwarz wiirde, wirklich

schwarz, vollstindig, aber ich schaffe es nicht. - Dieses Schwarz

ist das Sujet des Films, statuiert Godard.

Vielleicht ist dieses Schwarz der gemeinsame Ursprung
filmischer und nichtfilmischer Erzihlung. Die Theaterversion
von Luchino Viscontis ROCCO E I SUOI FRATELLI (1960), eine
aktuelle Produktion des Theater Neumarkt in Ziirich, schligt
einen neuen Weg der Adaption ein: vom Bild zum Text. Bei der
Erarbeitung war die Vorlage, der Film, ab einem gewissen Punkt
nicht mehr nur als Steinbruch fiir Dialogtexte von Interesse. Die
Ebene der Bildkompositionen in Viscontis Epos entwickelt, wie
natiirlich auch die Musik, eine ungeheure Wucht, definiert eine
ganze eigene Wirklichkeit - zugleich neorealistischer Original-
schauplatz und grosse Oper. Eigentlich sind die Geschichte, die
Figuren und ein grosser Teil dessen, was gesprochen wir, nur les-
bar als Begleittext zum eigentlichen “Film” - zum Fluss der Bil-
der, der in diesem Fall ein ziemlich breiter Strom ist.

Die Idee, bei der Umsetzung einer Filmvorlage im Theater
die visuelle Ebene nicht ausser Acht zu lassen, sollte eigent-
lich naheliegen. Das muss aber nicht heissen, dass Bilder nur
als Bilder ihre ungeheure Wirkung tun kénnen. Bei unserer Ar-
beit begannen Dramaturgie und Schauspieler damit, Bilder
und Bildsequenzen in Sprache zu iibersetzen. Sie entwickelten

“Bildbeschreibungen”, griffen die Beziehungen, die die Bilder ein-
gehen, an anderer Stelle auf. In den so entstandenen Texten geht
es nicht um Nacherzihlung, Figuren, Dramatik, sondern um In-
tensitidten: die Wahrnehmung von Details, die Welt der Dinge,
Nebensichliches, das in den “Blick” riickt. Nicht mehr die Ge-
schichte steht im Vordergrund, sondern die “Ubersetzung” einer
Bildwelt. Erstaunlich ist, wie leicht Bilder sich in Text ausbreiten
lassen oder von selbst ausbreiten, wie automatisch und zugleich
geheimnisvoll sich diese Arbeit vollzieht - fast wie “Traum-
arbeit”. Eine scheinbar ganz subjektive Beschreibung kann fiir
jemand anders absolut zwingend sein in allen ihren Details.

Schliesslich gab es da noch die Regie- und Szenenanwei-
sungen der Drehbuchautoren Viscontis, die aus dem Italieni-
schen tibersetzt wurden - der Text, der allen Bildern voranging
und sich jetzt wie eine Offenbarung las, das Wort am Anfang
der Schépfung... Spitestens hier ist den Beteiligten klar gewor-
den, dass ein Bild etwas “Verkoppeltes” ist, nicht urspriinglicher
als Sprache, dass es nicht allein auf die Welt gekommen ist und
nicht ohne Verbindung zum Meer der Worter existiert. Manch-
mal ist es nicht das Bild, sondern die Abwesenheit eines Bildes,
was uns emotional bindet. In einem Film Godards taucht der
Satz auf: «Van Gogh suchte Gelb, da verschwand die Sonne.»

Ralf Fiedler
Kodirektor Theater Neumarkt, Ziirich
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Filmbulletin verleiht dem Filmerlebnis zusitzliche
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