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Kurz belichtet

DR.STRANGELOVE OR: HOW

I LEARNED TO STOP WORRYING
AND LOVE THE BOMB (1964)
Regie: Stanley Kubrick

PARVANEH (2014)
Regie: Talkhon Hanzavi
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SILVERED WATER.
SYRIA SELF-PORTRAIT (2014)
Regie: Ossama Mohammed

KOKO, LE GORILLE QUI PARLE (1977)
Regie: Barbet Schroeder

Stanley Kubrick
Dem Visiondr und Perfektionisten

Stanley Kubrick widmet das Ziircher
Xenix sein April-Programm und zeigt
alle zwdlf fiir den Verleih freigege-
benen abendfiillenden Kinofilme von

KILLER’S KISS (1955) bis zu EYES WIDE

SHUT (1999). Und zwar erstmals voll-
stindig in digitalisierter Form, also oh-
ne Kratzer und Verfiarbungen und mit
einer Tonspur, auf der alle Nuancen

zu héren sein werden. Das Programm

wird ergidnzt mit drei frithen dokumen-
tarischen Kurzfilmen Kubricks, der fil-
mischen Biografie STANLEY KUBRICK:

A LIFE IN PICTURES von Jan Harlan (am

29. Mirz begleitet von einem Gesprich

mit Harlan) und Room 237 von Rodney

Ascher, einem Film tiber detailfreudige

Kubrick-Exegese (und Spekulation) an-
hand von THE SHINING (1980).

www.xenix.ch

Kurzfilmnacht-Tour

Am 27. Mérz startet die diesjdhrige
Kurzfilmnacht-Tour in Bern und reist
bis Anfang Juni durch zwdlf Stidte der
Deutschschweiz. Die lange Nacht des
kurzen Films wird neu von den Interna-
tionalen Kurzfilmtagen Winterthur or-
ganisiert. Der Programmblock «Swiss
Shorts» zeigt einen Querschnitt aus der
aktuellen schweizerischen Kurzfilm-
produktion, wihrend unter dem Ti-
tel «And the Oscar goes to ...» die dies-
jahrigen Nominierten fiir den Kurz-
film-Oscar zu sehen sind - inklusive
PARVANEH von Talkhon Hamzavi, dem
Schweizer Kandidaten. «Crime Time»
ist dem skandinavischen Krimigenre
gewidmet, und der vierte Programm-
block, «The Rhythm Is Gonna Get You»,
sorgt fiir Tanzpower. Wie bisher wird
in jeder Stadt ein Kurzfilm aus der Re-
gion als Vorpremiere das Programm er-
offnen.

www.kurzfilmnacht-tour.ch

FIFF

Das Festival international de film
de Fribourg wird am 21. Méirz mit MR.
KAPLAN des Uruguayaners Alvaro
Brechner erdffnet und schliesst am 28.
Mirz mit A GIRL WALKS HOME ALO-
NE AT NIGHT von Ana Lily Amirpoor, ei-
ner feministischen Vampir-Romanze
in einem imaginiren Iran. Die Sektion
Entschliisselt widmet sich der Komédie,
die Sektion zum Genrekino heisst die-
ses Jahr Terra Erotica und zeigt «span-
nungsgeladene wie poetische Spiel-
arten des Genres aus Russland, Siidko-
rea oder Brasilien». In der Sektion Terra
incognita kann man dem nordamerika-
nischen indigenen Kino begegnen,
wihrend Tony Gatlif fiir Diaspora ein
Programm mit Filmen von und iiber
Roma zusammengestellt hat. Die Sek-
tion Hommage & gilt dem syrischen Do-
kumentarfilmer Ossama Mohammed,
der seinen SILVERED WATER. SYRIA
SELF-PORTRAIT mitsamt einer kleinen
Reihe von historischen und aktuellen
syrischen Dokumentarfilmen vorstellt.

www fiff.ch

Jean-Luc Godard

Der diesjdhrige Ehrenquartz des
Schweizer Filmpreises geht an Jean-
Luc Godard, den «visioniren Filmkiinst-
ler und virtuosen Meister der Montage,
dessen avantgardistische Werke Gene-
rationen von Filmemachern weltweit
inspiriert haben und immer noch in-
spirieren». Am 13. Mirz wird Bundesrat
Alain Berset in Genf Jean-Luc Godard
die Trophde iiberreichen.

Godards jiingstes Werk, ADIEU
AU LANGAGE, eine Auseinanderset-
zung mit dem 3D-Verfahren, ist dank
der Initiative des Kameramanns Fabrice
Aragno nach dem Kinokunstmuseum
Bern noch bis Ende Mirz auch an der
Cinématheéque suisse, Lausanne, und im
Ziircher Xenix zu sehen.

Un-heimlich

Die diesjdhrige Reihe von Cine-
mAnalyse im Lichtspiel Bern ist mit
«Un-heimlich» betitelt und lotet mit
neun exemplarischen Filmen den Be-
griff des Unheimlichen aus psycho-
analytischer Sicht aus. Am 26. Mirz
ist THE CAT AND THE CANARY (1927)
von Paul Leni zu sehen. Der Stummfilm
um eine junge Erbin und die ihr miss-
gilinstige Verwandtschaft hat mit sei-
nem expressionistischen Dekor und
der anpirschenden Kamera das Genre
des Geisterhausfilms begriindet, weist
aber durchaus auch humoristische Ele-
mente auf. Der Film wird von Christian
Henking am Klavier live begleitet, die
Einfithrung hilt die Psychoanalytike-
rin Maria Luisa Politta.

www.lichtspiel.ch; www.freud-zentrum.ch

PARTY GIRL jetzt im Kino

«Der Film oszilliert zwischen Sein
und Schein, verschriankt Realitit und
Fiktion in einer engen und damit auch
verunsichernden Umklammerung. In
einem Re-enactment spielt sich die
sechzigjdhrige Angélique Litzenburger
selbst, genauso wie sich ihre vier Kin-
der auch selbst darstellen.» (Tereza Fi-
scher in Filmbulletin 7.2014)

PARTY GIRL von Marie Amachou-
keli, Claire Burger und Samuel Theis ist
ab 26. Mirz in den Deutschschweizer
Kinos zu sehen.

Visions du réel

Das Plakat der 46. Ausgabe des in-
ternationalen Dokumentarfilmfesti-
vals Visions du réel (17. bis 25. April) in
Nyon ziert eine Szene aus MORE (1969)
von Barbet Schroeder. Das Festival ver-
leiht dem Kritiker, Produzenten (Les
Films du Losange) und Filmemacher
den Preis «Maitre du Réel» und zeigt
seine Dokumentarfilme GENERAL IDI

AMIN DADA (1974), KOKO, LE GORIL-
LE QUI PARLE (1977) und LAVOCAT DE
LA TERREUR (2007) sowie BUKOWSKI
TAPES (1982-1984). Ausserdem wird
Schroeder eine Masterclass halten. (Die
Cinématheque suisse richtet dem Regis-
seur von Filmen wie LA VALLEE, BAR-
FLY und REVERSAL OF FORTUNE im
April eine Retrospektive aus.)

Der Landerfokus des Festivals gilt
dem jiingeren Dokumentarfilmschaf-
fen aus Georgien, die Ateliers bestreiten
der Franzose Vincent Dieutre und der Ar-
menier Harutyun Khacharyan.

www.visionsdureel.ch

—_—
I The Big Sleep

Francesco Rosi

15.11.1922 -10.1.2015

«In den sechziger und siebziger
Jahren des zwanzigsten Jahrhunderts
haben die Filme von Francesco Rosi das
Wesen Italiens und den Ton ihrer Zeit
getroffen, ihre Kritik formuliert, ihre
Hoffnungen illuminiert. Es war die
praktizierte Utopie einer unverwech-
selbaren filmischen Methode.»

Peter W. Jansen in seinem Essay «Demokratischer
Realismus» in Filmbulletin 1.2004

Anne Cuneo

6.9.1936 -11.2.2015

«Folglich ist die Grenze zwi-
schen den zwei Kategorien - «Doku-
ment [Wahrheit» im Gegensatz zu
«Fiktion | Dichtung» - (die auch nicht
zwingendermassen gegenliufig sind)
verschwommen. Sie wechselt, ver-
schiebt sich. Sie zu suchen - ein Aben-
teuer, das nur individuell sein kann -,
ist ebenso aufregend wie das Lesen
oder Betrachten eines Thrillers oder
eines Piratenfilms.»

Anne Cuneo in der Kolumne «Zeit fiir schone
Augenblicke» in Filmbulletin 2.1986
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. ,Es macht einfach SpaB, in
dem Werk zu schmokern, zu
* schauen, welche Filme man
- gesehen hat, welche man

¢ eigentlich sehen wollte und
- welche komplett an einem

- vorbei gegangen sind ..."

- frankfurt-tipp.de

Das komplette Angabot
»In Kino, Ferisahen,
S OV Und Biurray

Das einzige Filmlexikon in Printform bietet einen umfassenden
Uberblick iiber das vergangene Filmjahr und hilft mit durch-
dachter Auswahl und klaren Bewertungen den Uberblick zu
behalten. Unverzichtbar fiir den Profi, hilfreich fiir den Film-
interessierten. Uber 2000 neue Filme, die in Deutschland oder
der Schweiz im Kino oder auf DVD gezeigt worden sind.
Schwerpunkt im Filmjahr 2014 sind 14 cineastische City-Guides

Filmjahr 2014 | 592 S. | Pb. | zahlr. Abb. |€ 24,90
Mit Zugang zur kompletten film-dienst Datenbank
ISBN 978-3-89472-874-8

SCHUREN

www.schueren-verlag.de

7] Zarcher
_Kantonalbank

EILE N B B @ N E R ERIN

Werbung fiir Filme, Kinos und an Filmfestivals

Kulsurplakat-Saulen, Plakattafeln,
indoor-Plakate und sehr gezielte
Flyerwerbung in Uber 2'000
Lokalen, Shops und Kulturtreff-
punkten. Auffallige Werbung auf
Tischsets und Bierdeckel.

(propagands @1

ganze Schweiz
schnell, gunstig
sympathisch

www.filmpromotion.ch Telefon 044 404 20 28
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BEGIN AGAIN
(CAN A SONG SAVE YOUR LIFE?)
Regie:John Carney

Wer vom Winter die Nase voll hat,
mag etwas Seelenwirme finden in zwei
kleinen Sommerfilmen, die - einmal
in urbaner Feelgood-Variante, einmal
nordisch-lakonisch - eben auf DVD er-
schienen sind.

In BEGIN AGAIN (der hier unter
dem Titel CAN A SONG SAFE YOUR
LIFE? verlichen wird) ist die britische
Singer-Songwriterin Gretta (Keira
Knightly) in New York gestrandet. Ge-
plant war es freilich anders: Eigent-
lich war sie in die Stadt gekommen,
weil sich ihr Freund, der Singer Dave
(Adam Levine), hier den entscheidenden
Schritt in seiner Karriere erhoffte -
einer Karriere, die er wesentlich Gret-
tas Talent zu verdanken hat. Doch
als sich der Erfolg einstellt, dauert es
nicht lange, bis er seine Beziehung zu
ihr und seine kiinstlerischen Ideale
verrit. Als Gretta unverhofft in einem
Club auftritt - ohne Schnickschnack,
nur sie und ihre Gitarre -, wird sie vom
Indie-Musikproduzenten Dan (Mark
Ruffalo) beobachtet. Der wiederum hat
bessere Tage gesehen, ist reichlich ab-
getakelt und braucht dringend ein Er-
folgserlebnis. In Gretta wittert er seine
Chance und nimmt sie unter seine Fit-
tiche. Weil er kein Geld hat, aber auch
sonst, beschliesst er, sie ohne millio-
nenschwere Riesenkampagne heraus-
zubringen. Und so nehmen die bei-
den Grettas Songs buchstiblich in den
Strassen von New York auf, weit weg
von den Bedingungen eines teuren,
sterilen Studios, dafiir ganz nah am
Klang der Stadt.

BEGIN AGAIN ist nicht John Car-
neys erster Musikerfilm. Bereits 2006
machte er in Sundance mit der Low-
Budget-Produktion oNcE auf sich auf-
merksam, die er in nur zwei Wochen
abgedreht hatte und in der er die Ro-
manze zwischen einem Dubliner Stras-
senmusiker (Glen Hansard) und einer

tschechischen Pianistin (Markéta Irglo-
vd) erzdhlte. Waren die Hauptdarsteller
von oNCE Musiker und weitgehend un-
bekannt, hat Carney in BEGIN AGAIN
eine andere Ausgangslage. Ruffalo und
Knigthly haben Rang und Namen, agie-
ren aber erfrischend ungeschminkt.
Ausserdem passen sie wider Erwar-
ten gut zueinander. Ruffalo verkorpert
einmal mehr den Kerl, dem es ziemlich
schnurz ist, dass er seit lingerem keine
Dusche von innen gesehen hat. Knight-
ly wiederum schafft es, ihr Image als
héhere Tochter selber zu unterlaufen:
Mit Haaren auf den Zdhnen und einem
Anflug von bitchiness beweist sie Sinn
fiir temporeiche Dialoge und punkt-
genaues Timing. Ergidnzt werden die
beiden durch die rauchig-schéne Ca-
therine Keener als Dans Exfrau, um die
es wie immer viel zu schade ist, dass sie
dauernd nur Nebenrollen spielt.

Carney macht seinen Film genau
so wie die Geschichte, die er mit ihm
erzdhlt: unaufgeregt, pragmatisch und
mit einer guten Prise Coolness. Man-
che seiner Einfille sind eindeutig nicht
iiber jeden Zweifel erhaben, und wo-
moglich ist sein urban chic, sein keep it
simple, keep it authentic ein modisches
bisschen Zuviel des Guten. Doch wen
kiimmerts. Am Ende ist BEGIN AGAIN
eine Tragikomddie, so leicht wie die
laue Brise an einem warmen Sommer-
abend in der Stadt. Nicht mehr, aber
auch nicht weniger, und manchmal ist
das gerade richtig.

Einen ganz anderen Tonfall
schlidgt HROSs foss (hiesiger Verleih-
titel: OF HORSES AND MEN) an, das
Debiit des Islinders Benedikt Erlings-
son. In einem abgelegenen Tal macht
der nicht mehr ganz junge Kolbeinn
(Ingvar Eggert Sigurdsson) sich und sein
Islandpony bereit fiir den Ausritt zur
Nachbarin Solveig (Charlotte Boving).
Er geht mit feierlichem Ernst zu Werke,

HROSS f 0ss
(OF HORSES AND MEN)
Regie: Benedikt Erlingsson

denn die Sache ist ihm wichtig: Er und
Solveig haben schon lange ein Auge
aufeinander geworfen. Natiirlich ha-
ben sie dariiber noch kein Wort verlo-
ren (schon gar nicht zueinander), und
doch weiss lingst die ganze Nachbar-
schaft im Tal davon, die Kolbeinns stol-
zen Ausritt seelenruhig mit dem Fern-
glas beobachtet. Und natiirlich nimmt
der Besuch ein ungeplantes Ende.
Kolbeinns und Solveigs aufge-
schobenes Schiferstiindchen ist nur
der Auftakt zu einer ganzen Reihe von
Episoden, die gleichermassen schén,
drastisch und bisweilen haarstriu-
bend komisch sind. In ihrem Zentrum
steht nicht nur das symbiotische Zu-
sammenleben von Mensch und Tier in
einer diinn besiedelten Gegend, son-
dern auch der Befund, dass der Mensch
dem Tier in Sachen Triebhaftigkeit in
nichts nachsteht. Es geht um das Be-
diirfnis nach Liebe, Sex und Geborgen-
heit, aber auch um weniger noble Be-
weggriinde wie Missgunst, Eifersucht
und Konkurrenz. Da schwimmt schon
mal einer mit seinem Pferd aufs offene
Meer, um auf einem vorbeiziehenden
russischen Frachter billigen Alkohol zu
erstehen. Da fithren die Rivalititen zwi-
schen zwei sturen Nachbarsbauern zu
ernsthaften Verletzungen. Da ldsst sich
eine junge Schwedin nicht von den Vor-
urteilen ihrer islindischen Kollegen ins
Bockshorn jagen und treibt ohne Feder-
lesen allein eine Herde ausgebrochener
Pferde zuriick. Das alles geht unzim-
petlich zu und her, nie sind Schnaps
und Schnupftabak weit weg, und auch
der Tod hat immer wieder seine Finger
im Spiel. Zusammengehalten wird die-
se Episodenkette durch die Detailauf-
nahmen der Pferde, deren physische
Prisenz so greifbar ist wie die ihrer
Besitzer oder die der spitsommerlich-
kiihlen Landschaft. Und durch den
wiederkehrenden stidamerikanischen
Rucksacktouristen (Juan Camillo Roman

Estrada), der sich mit seinem Fahrrad
tapfer durch die Gegend kimpft und
- mal fluchend, mal freudig - tiber die
verschrobenen Eigenarten der Einhei-
mischen staunt.

Erlingssons Debiit erweist sich als
ausgesprochen stilsicher, mit ausge-
prigtem Gespiir fiir Rhythmus, visuel-
le Komik und die Verschmelzung von
Geriusch und Musik. Sein Humor ist
freilich nicht jedermanns Sache. Wer
Pferderomantik in Slow Motion erwar-
tet, sollte die Finger von HROSS { 0SS
lassen, denn die Enttduschung wire
vorprogrammiert. Wer sich von kargen
Landschaften, straubtrockenem Witz
und skurrilen Geschichten {iber maul-
faule Charakterkopfe nicht abschre-
cken ldsst, ist jedoch an der richtigen
Adresse - und wird feststellen, dass ne-
ben aller Skurrilitit genauso viel Raum
fiir Feinfiihliges ist. Und gerade dar-
in liegt das Erstaunliche dieses Films.
HROSs f0ss ist keine laute Klamotte,
sondern eine iiberaus konzentrierte,
mit prézisen Strichen gefertigte - und
letztlich sehr liebevolle - Skizze tiber
Sinn und Absurditit des Daseins.

Philipp Brunner

BEGIN AGAIN (CAN A SONG SAFE YOUR
LIFE?) (USA 2013) Format: 1:1.85; Sprache:
Englisch (DD 2.0 und DD 5.1); Untertitel: D.
Vertrieb: StudioCanal

HROSS f 0SS (OF HORSES AND MEN)

(Island / Deutschland [ Norwegen 2013) Format:
1:2.35; Sprache: Islandisch, Schwedisch, Spanisch,
Russisch (DD 2.0 und DD 5.1); Untertitel: E.
Vertrieb: Axiom Films (UK-Import)
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Every Film Will Be Fine

Berlina

VERGINE GIURATA
Regie: Laura Bispuri

Wihrend und nach der Berlinale
wird gern iiber den Wettbewerb ge-
klagt. Immer noch zu wenig Frauen
hinter der Kamera. Aber doch immer-
hin viele starke Frauen auf der Lein-
wand. Enttiuschender Eréffnungs-
film NOBODY WANTS THE NIGHT -
trotz der weiblichen Prisenz vor und
hinter der Kamera. Weitere Enttiu-
schungen. Vor allem verursacht durch
die Altmeister, die nicht tiberzeugten
oder zumindest stark polarisierten.
Fiinfundzwanzig Wettbewerbsfilme
inklusive jener, die ausser Konkur-
renz liefen, boten dennoch eine varia-
tionsreiche und interessante Mischung
eines engagierten Kinos aus aller Welt.
Darunter fanden sich auch wahre Per-
len: Der kirchenkritische Beitrag EL
cLUB des Chilenen Pablo Larrain wur-
de mit dem Grossen Preis der Jury aus-
gezeichnet. Er erzihlt von den Ab-
griinden der katholischen Kirche und
iiberrascht dabei durch verzégerte In-
formationsvergabe, unheimliche Wen-
dungen und eine erstaunliche Leich-
tigkeit voller dunkler Zwischenténe.
Mit ihrem Erstling tiberzeugte auch
die Italienerin Laura Bispuri. In VERGI-
NE GIURATA verbiegt Alice Rohrwacher
ihren zarten Kérper zur aufgesetzten
Minnlichkeit und schwort der Sexua-
litdt ab, um dank einer alten Tradition
der albanischen Gesellschaft als «ein-
geschworene Jungfrau» gewisse Frei-
heiten zu geniessen. Als sie nach dem
Tod ihrer Adoptiveltern nach Italien
emigriert, entdeckt sie langsam wieder
ihre Weiblichkeit. Rohrwacher macht
diese Verwandlung zu einem Ereignis.
Dariiber hinaus gab es viele, die durch
gestalterischen Eigensinn und interes-
sante Experimente auffielen.

Erfrischende Experimente
Einer, der faszinierte und sich
durch Radikalitit hervortat, war Sebas-

VICTORIA
Regie: Sebastian Schipper

tian Schipper mit VICTORIA. In einer
einzigen 140 Minuten langen Einstel-
lung, einer Plansequenz, erzihlt er von
einem ndchtlichen Trip, bei dem eine
Spanierin in einem Club ein paar junge
Minner trifft, mit ihnen herumalbert
und schliesslich eine Bank iiberfillt. In
Echtzeit. Beim dritten Take hat es ge-
klappt, davor hat Schipper monatelang
geprobt, mit den Schauspielern und
dem Kameramann Sturla Brandth Grov-
len. Es ist eine ausserordentliche Im-
provisationsleistung, die Grevlen mit
seiner Steadicam hinlegte, nachts, bei
sehr unterschiedlicher Beleuchtung, an
iiber zwanzig Drehorten.

Ein schnitttechnisches Kontrast-
programm zu VICTORIA bot YI BU ZHI
YAO (GONE WITH THE BULLETS) des
chinesischen Schauspielers und Regis-
seurs Jiang Wen. Der Kleinganove Ma
Zouri organisiert Schénheitswettbe-
werbe und tétet schliesslich unter Dro-
geneinfluss seine Geliebte. Die rasante
Montage, dazu ein Zitatenbombarde-
ment und eine comicartige Geschich-
te, die auf einer wahren Begebenheit im
Shanghai der zwanziger Jahre basiert,
machten sichtbar, dass sich das asiati-
sche Kino wohltuend deutlich vom
westlichen unterscheidet. Auch wenn
man sich in diesem Fall allzu leicht im
Pastiche verlor.

Oft wird asiatischen Filmen vom
westlichen Publikum auch Kitsch vor-
geworfen. Was auch dem Japaner Sabu
in so mancher Kritik widerfuhr. Da-
bei ist TEN NO CHASUKE (CHASUKE’S
JOURNEY) ein charmantes Feuerwerk
an selbstreflexiven Einfillen und eine
unerschrockene Mischung verschie-
dener Genres und Stile. Es ist die Ge-
schichte eines Tee servierenden En-
gels, der auf der Erde das Leben einer
jungen Frau retten will. Dabei muss er
den himmlischen Drehbuchautoren,
die Biografien der Erdbewohner verfas-
sen, ins Handwerk pfuschen. Die origi-

EISENSTEIN IN GUANOJUANTO
Regie: Peter Greenaway

nellen Einfille iiberzeugten leider nicht
bis zum Ende.

(Alt)meisterliche Variationen

Eine gestalterische Tour de force
lieferten die bereits erwdhnten Altmeis-
ter: Greenaway, Malick und der mit
einem Ehrenbiren geehrte Wim Wen-
ders. Peter Greenaway schliesst mit sei-
ner Eisenstein-Teilbiografie und Co-
ming-out-Geschichte EISENSTEIN IN
GUANOJUANTO an seine Kinoglanz-
zeiten an, allerdings weniger verbis-
sen als frither. Mit viel Witz und ex-
pliziten Sexszenen zeichnet er ein Bild
eines in Liebesdingen unerfahrenen
und lebensfrohen Eisenstein, der sich
in Mexiko in seinen Fiihrer verliebt
und das Filmemachen voriibergehend
aus den Augen verliert. Schon in der
verspielten Anfangssequenz erweist
Greenaway mit dem Schnitt und der
triptychonartigen Teilung des Kaders
eine Hommage an den russischen Mon-
tagekiinstler. Dabei erfindet er sich
nicht neu, sondern greift auf die be-
wihrte Achsensymmetrie, auf visuelle
Vielschichtigkeit und theatralische In-
szenierung zuriick, befreit sich selbst
jedoch aus dem engen Korsett mit einer
tiberaus bewegten Kamera.

Terrence Malick ist seinem Stil, den
er in TREE OF LIFE eingefiihrt und mit
TO THE WONDER fortgesetzt hat, in
KNIGHT OF CUPS treu geblieben. Fiir
die manierierte Art, fliisterndes Voice-
over mit einer ununterbrochenen
Kamerabewegung zu paaren, erntete er
Applaus und Buhrufe zugleich. Die Ge-
schichte eines Drehbuchautors, der in
eine Sinnkrise gerit, von einer Bezie-
hung in die andere fillt und sich lang-
sam der Oberflidchlichkeit Hollywoods
bewusst wird, 16st sich von linearen
und festen Strukturen. Zwischendurch
entwickelt der Bilderfluss durchaus
eine magnetische Wirkung, bleibt je-

KNIGHT OF CUPS
Regie: Terrence Malick

doch genauso oberflichlich wie die
Welt, die er zu hinterfragen sucht. Die
Schauspieler scheinen gern mit Ma-
lick zu arbeiten, auch wenn sie dann
wie Christian Bale stumm in der Gegend
schlafwandeln und gegen Ende bedeu-
tungsschwanger in beruhigende Land-
schaften starren diirfen. Die kurzen
vermeintlich dramatischen Bezie-
hungsszenen kénnen in der stereotypi-
sierten Zeichnung keine Wirkkraft ent-
falten. Immerhin hat Malick zur weib-
lichen Prdsenz auf der Leinwand viel
beigetragen, allerdings nur mit stum-
men und moglichst nackten Holly-
woodschénheiten.

Auch Wim Wenders versucht, ein
filmtechnisches/stilistisches Mittel
weiterzuentwickeln. Mit pINa hat er
fiir sich die 3D-Technik im Dokumen-
tarfilm zu einer einzigartigen Erfah-
rung gefithrt. Nun versucht er, die
Méoglichkeiten des plastischen Bildes in
einem Spielfilm, EVERY THING WILL
BE FINE, auszuloten. Man fragt sich,
warum. Das Experiment ist ordentlich
missgliickt. Der von James Franco eindi-
mensional gespielte Autor Tomas, der
ein Kind tiberfahren hat, muss mit sei-
ner Schuld leben, so wie die Mutter und
der Bruder des Verstorbenen zehn Jah-
re lang leiden und immer wieder To-
mas damit konfrontieren. Diese durch-
aus interessante Ausgangssituation
verkommt in 3D zu einem Puppenthe-
ater. Die punktuell komplexen schicht-
artigen Bildgestaltungen verméogen
den platten Dialogen nicht die fehlende
Tiefe zu geben, und die mysteriés auf-
geladenen Anfangs- und Endsequenzen
16sen sich wie Fremdkérper vom dahin-
plitschernden Rest des Films. Hier ist
definitiv nicht alles in Ordnung.

Tereza Fischer
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J. Carrol Naish und Tyrone Power
in BLOOD AND SAND (1941)
Regie: Rouben Mamoulian

In SILK STOCKINGS (1957), Rou-
ben Mamoulians Musical-Remake von
Lubitschs NINOTCHKA (1939), thema-
tisiert eine selbstreflexive Sequenz die
Gesetze damaliger Hollywoodproduk-
tionen: «Today to get the public to at-
tend a picture show, it’s not enough to
advertise a famous star they know, if
you want the crowds to come around,
you gotta have: glorious Technicolor,
breathtaking Cinemascope and stereo-
phonic sound», singt Janis Paige im
Duett mit Fred Astaire. Obwohl siLx
STOCKINGS bereits im neuen Metro-
color-Verfahren gedreht wurde, steht
das «glorreiche Technicolor» hier
immer noch emblematisch fiir den
Attraktionswert der filmischen Farbe,
ohne den die Massen sich nicht mehr in
die Kinosile locken liessen.

«Glorious Technicolor» war auch
der Titel der diesjihrigen Berlinale-
Retrospektive, die von der Deutschen
Kinemathek (unter Leitung von Rainer
Rother und Connie Betz), dem New Yor-
ker MoMA und dem Osterreichischen
Filmmuseum kuratiert wurde. Sie stell-
te sich damit in eine Reihe mit jiinge-
ren Retrospektiven zu diesem Farb-
verfahren, wie jener des Ziircher Film-
podiums im Herbst 2012 oder des
Stummfilmfestivals in Pordenone, das
sich im letzten Jahr dem Einsatz des
frithen Technicolor widmete, einem
Zweifarbenverfahren, das in den Zwan-
zigern oft nur in bestimmten Teilen
eines Films oder in einzelnen Sequen-
zen verwendet wurde.

Die historische Dimension kam
auch in Berlin nicht zu kurz, war der
Anlass der Retrospektive doch der hun-
dertste Geburtstag der Technicolor
Motion Picture Corporation, die 1915
von Herbert T. Kalmus, Daniel F. Com-
stock und W. Burton Westcott gegriin-
det wurde. Im Begleitbuch hat Barba-
ra Fliickiger die Geschichte des Unter-
nehmens und seiner verschiedenen

Katherine Hepburn

und Humphrey Bogart

in THE AFRICAN QUEEN (1951)
Regie: John Huston

Farbfilmpatente aufgerollt. Einen in-
struktiven Uberblick lieferte auch ein
Vortrag von James Layton und David
Pierce, deren umfassende Monografie
«The Dawn of Technicolor» zu den ers-
ten zwanzig Jahren von Technicolor so-
eben erschienen ist.

Im Vordergrund standen bei der
Berlinale-Retrospektive aber die Filme,
die in Technicolor IV gedreht wurden,
jenem Dreifarbenverfahren, das ab den
Dreissigern den Farbfilmen der klas-
sischen Studioira ihren bekannten
Look gab. Wobei man genauer von ver-
schiedenen Looks sprechen miisste,
denn das Programm der Retrospektive
bot vor allem Anlass zur Revision der
nach wie vor gingigen Annahme, Tech-
nicolor sei stets stilisierend, expressiv
und antinaturalistisch eingesetzt wor-
den. Das stimmt fiir bekannte Musi-
cal wie THE WIZARD OF 0z und SIN-
GIN’ IN THE RAIN, teilweise auch fiir
die emotionalisierende Farbsymbolik
von Melodramen wie GONE WITH THE
wiIND und die bunten Kostiime in Rit-
ter- oder Degenfilmen wie IVANHOE,
THE THREE MUSKETEERS oder SCA-
RAMOUCHE. Aber schon bei den Wes-
tern im Programm sah es anders aus,
besonders bei jenen, die den «ameri-
kanischen Film par excellence» (Bazin)
in Richtung einer eigenen Version des
Heimatfilms transzendieren.

Herausragend war in dieser Hin-
sicht Henry Hathaways THE SHEPERD
OF THE HILLS (1941). In wunderbar
temperierten Sequenzen wird der Mi-
krokosmos einer kleinen Gemeinde auf
dem Ozark-Plateau etabliert: eine Oko-
nomie der Schafzucht und der illega-
len Schnapsbrennerei sowie die dun-
kle Familiengeschichte der Matthews.
Der Sohn hat Rache fiir den Tod sei-
ner Mutter geschworen, an dem er dem
verschwundenen Vater die Schuld gibt.
Einem gingigen Westerntopos folgend,
gerdt das prekire Gleichgewicht mit

Lana Turner
in THE THREE MUSKETEERS (1948)
Regie: George Sidney

der Ankunft eines Fremden aus den
Fugen, der sich just auf jenem Terrain
(«Moaning Meadows») niederlasst, auf
dem die Frau starb. Der Film verwebt
Westernnarrativ und Familienmytho-
logie und inszeniert dies in zuriickhal-
tenden Farben. Manche Einstellungen
integrieren kleine Stillleben (Obstscha-
len, deren bunte Friichte sich von den
dominanten Braunténen abheben), an-
dere erinnern an die klassische Genre-
malerei zwischen dem 16. und 19. Jahr-
hundert.

Generell liess sich angesichts der
Retrospektive konstatieren, dass in
den Filmen, die einen bewussten Ge-
brauch der Farbe pflegen, die Paradig-
men des Theaters und der Fotografie,
die als transmediale Beziige im frithen
Tonfilm dominierten, von der Malerei
abgel6st wurden. Deutlich ist dies be-
sonders in Rouben Mamoulians BLOOD
AND SAND (1941), fiir den Christine N.
Brinckmann in ihrem Beitrag zur Buch-
verdffentlichung herausgearbeitet hat,
wie sich Regie, Kamera und Ausstat-
tung an heterogenen Vorlagen aus der
spanischen und italienischen Male-
reitradition orientierten, um das eige-
ne Produkt zu nobilitieren. Gleichzei-
tig besitzen die Kostiime eine Opu-
lenz, deren Schauwert in Schwarzweiss
kaum erkennbar gewesen wire. Noch
in den dreissiger Jahren war der farb-
liche Exzess dagegen offenbar verpént.
Ein Film wie THE GARDEN OF ALLAH
(1936) ist aus heutiger Sicht vor allem
wegen seiner extrem reduzierten Pa-
lette (Farbtone zwischen Beige, Grau,
Griin und Sepia) auffillig. Starke,
leuchtende Farben werden fast voll-
stindig vermieden, Rot und Gelb allen-
falls vereinzelt ins Bild getupft.

Zu entdecken gab es in der Retro-
spektive auch die eigene Farblichkeit
britischer Produktionen, wie jene von
THIS HAPPY BREED (1944), der Chro-
nik eines Londoner Reihenhauses und

Robert Newton, Stanley Holloway
und Celia Johnson

in THIS HAPPY BREED (1944)
Regie: David Lean

seiner Bewohner zwischen 1919 und
1939. Die Farben sind hier dezent und
realistisch gestaltet; dennoch leuch-
ten sie. Anders als in vielen Hollywood-
filmen, in denen sich die griinen, roten
oder pinkfarbenen Kostiime der weib-
lichen Stars vom Hintergrund abzeich-
nen und so fiir die Zuschauer zum
Blickfang werden, sind die Kleider hier
eher unauffillig koloriert (grau, braun
und in pastelligen Ténen), wihrend im
Dekor Girlanden, Fihnchen und andere
Props bunt hervortreten.

Wie schon in den vergangenen
Jahren haben die Kuratoren der Retro-
spektive grosse Sensibilitit fiir die Ma-
terialitit des Films bewiesen. So wur-
den von THE RIVER (1951) und THE
AFRICAN QUEEN (1951) jeweils ver-
schiedene Kopien gezeigt, um die Re-
staurierungen mit dem originalen
Technicolor-Druckverfahren (dye-
transfer) vergleichen zu kénnen. In
gewisser Weise schloss die diesjih-
rige Schau auch an die Retrospektive
des letzten Jahres an, in der es um eine
«Asthetik des Schattens» ging. In bei-
den Fillen wurde die Aufmerksamkeit
weg von den erzihlten Geschichten
und verhandelten Themen hin zu den
sinnlichen Parametern der filmischen
Materie (Farbe, Bewegung, Licht) ver-
lagert, dem, was der (ebenfalls 1915 ge-
borene) Roland Barthes den «dritten
Sinn» oder das eigentlich «Filmische»
nannte. Mit Entscheidungen wie die-
sen und einem Programm, das sich
durch eine Mischung von kanonisier-
ten Meisterwerken und zu Unrecht ver-
gessenen Filmen fiir verschiedene Pu-
blikumssegmente 6ffnet, ist die Retro-
spektive lingst zum Prunkstiick der
Berlinale geworden.

Guido Kirsten

Glorious Technicolor. Connie Betz, Rainer
Rother, Annika Schaefer. Deutsche Kinemathek -
Museum fiir Film und Fernsehen (Hg.) Berlin,
Bertz + Fischer, 180 S., Fr. 35.40, € 25
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Max-Ophiils-Preis Saarbriicken
Riickschau

Das «Filmfestival Max Opbhiils
Preis», das nun zum 36. Mal in Saar-
briicken durchgefiihrt wurde, heisst so,
weil Max Ophiils da geboren wurde und
seine Kindheit und Jugend - in einem
Haus an der Férsterstrasse 15, das noch
zu besichtigen ist - in Saarbriicken
verbrachte, bevor er als Filmregisseur
weltberithmt wurde. Das Festival hat
sich allerdings auf die Nachwuchsfér-
derung deutschsprachiger Filmschaf-
fender spezialisiert. Im Wettbewerb
um den Max-Ophiils-Preis sind Spiel-
filme (bis einschliesslich zum drit-
ten langen Film) ab 65 Minuten zuge-
lassen, soweit sie fiir eine Kinoaus-
wertung hergestellt wurden. Ebenfalls
bis zum dritten langen Film sind im
«Wettbewerb fiir Dokumentarfilme»
Filme ab 50 Minuten zugelassen. Seit
acht Jahren gibt es neben dem «Wett-
bewerb Kurzfilm» auch einen «Wett-
bewerb mittellanger Film», um der ver-
stirkten Produktion dieses Formats
insbesondere im Umfeld der Filmaus-
bildung Rechnung zu tragen. Dass bei
einer Konzentration auf deutschspra-
chige Regisseure und Regisseurinnen
die Schweiz wiederum sehr stark ver-
treten war, erstaunt wenig. Schweizer
Filme und Schweizer Filmschaffende
waren aber auch beim Preissegen (oder
sollte es heissen: Preisregen?) rege be-
teiligt. Der Hauptpreis ging an CHRIEG
von Simon Jaquemet. Gleich drei Prei-
se - der «Filmpreis der Saarlindischen
Ministerprisidentin», der «Fritz-Raff-
Drehbuchpreis» und der Preis der Oku-
menischen Jury - gingen an DRIFTEN
von Karim Patwa (S. 39), und Andrea
Staka erhielt den «Preis fiir den gesell-
schaftlich relevanten Film»: CURE -
DAS LEBEN EINER ANDEREN (Filmbul-
letin 7.14, S. 29).

Ophiils drehte noch mit schwe-
rem Material - eine geplimbte Kamera
wog gut und gern 8o Kilogramm -, da
lohnte die Uberlegung noch, wo die Ka-

mera aufgestellt wird und wie sie be-
wegt werden soll. Es gab den Stand-
punkt, die Einstellung und die Ein-
stellung zur Einstellung. Heute gibt
es Kameras, die sind so leicht, dass sie
einem Schosshiindchen umgebunden
werden kénnen, das in der Wohnung
herumrennt und Aufnahmen macht.
Abdo, ein dgyptischer Jugendlicher, der
sich wihrend der dgyptischen Revolu-
tion in Kairo herumtreibt, macht das
im gleichnamigen Film von Jakob Gross
und findet das Hiindchen als Film-
schaffenden genial. Daraus ist nicht
unbedingt abzuleiten, Film und Kino
seien auf den Hund gekommen, aber
es scheint doch angezeigt, zwischen
Kino und audiovisuellem Material zu
unterscheiden. Oder um Renato Berta
zu zitieren: «Die Dialektik zwischen
Licht und Bildausschnitt ist offenkun-
dig. Das Licht wird heute sehr mystifi-
ziert und das Kadrieren vergessen. Das
ist ebenfalls ein Grund, weshalb we-
niger und weniger Kino entsteht. Der
fundamentale Unterschied zwischen
dem Kino und den andern Medien, die
sich in Bild und Ton ausdriicken, ist die
Einstellung. Die Einstellung existiert
nur im Kino. Und die Einstellung hat
einen Anfang, eine Mitte und ein En-
de in einem zeitlichen Verlauf.» Jakob
Gross dagegen charakterisiert Abdo
als «einen Jugendlichen, der fast ma-
nisch alles filmt und manchmal die ein-
geschaltete Kamera ginzlich vergisst».
Wenn sogar die Kamera vergessen geht,
kann von Kadrierung selbstverstind-
lich keine Rede mehr sein. Damit sei
nicht behauptet, dass audiovisuelles
Material nicht aufschlussreiche Ein-
blicke erméoglichen und interessante
Ansichten vermitteln kann. Ob aber
Max Opbhiils an allen in seinem Namen
ausgezeichneten Werken gefallen fin-
de, bleibe einmal dahingestellt.

WaltR. Vian

Reflexionen zum Dokumentarfilm
Christoph Hiibner und Gabriele Voss

(Chrstoph Hibner. Ga

«Das Dokumentarische ist kein
Genre, es ist im Wesentlichen eine Hal-
tung. Diese Haltung ist in verschiede-
nen Kiinsten zu finden, in der Foto-
grafie (August Sander, Henri Cartier-
Bresson), in der Malerei (van Gogh),
im Film und in der Literatur.» Das ver-
merkt Gabriele Voss 1984 in ihren Ar-
beitsnotizen zu DER WEG NACH COUR-
RIERES, einem Film iiber die kiinstle-
rischen Anfinge Vincent van Goghs,
der ab 1878 fiir den kurzen Zeitraum
weniger Jahre zum Dokumentaristen
einer Region wird, als er in ungeschon-
ten Schwarzweisszeichnungen karges
Milieu und miithsame Arbeit in einem
siidbelgischen Kohlerevier festhalt.

Auf den Spuren Vincent van
Goghs entdeckt Gabriele Voss mit Part-
ner Christoph Hiibner Landschaften und
Orte neu, an denen sich der junge van
Gogh damals aufgehalten hat, so wie
sie sich heute darstellen: in allgemeiner
Verédung, mit hoher Arbeitslosigkeit,
Zechen gibt es keine mehr. Nach mehr-
jdhriger Arbeit kommt der Film, auf
der Tonebene unterlegt mit Briefen, die
Vincent zu dieser Zeit an seinen Bruder
Theo schrieb, 1989 ins Kino. Das Identi-
fikationspotenzial ist uniibersehbar -
van Gogh als eine Art Frithdokumenta-
rist mit Vorbildcharakter, denn auch
die Filmemacher haben sich zu diesem
Zeitpunkt der dokumentarischen Dar-
stellung einer vergleichbaren Arbeits-
region verschrieben.

1974 ist das Filmemacherpaar
fiir eine Produktion der Hochschule
fiir Film und Fernsehen Miinchen
ins Ruhrgebiet gekommen, um in
HUCKINGER MARZ, ihrer ersten Film-
arbeit, einen Streik Duisburger Hiit-
tenarbeiter - nachinszenierend - zu do-
kumentieren. Sie entdecken ihr Inte-
resse am Dokumentarischen und die
«Schénheit des Ruhrgebiets» (Hiibner),
initiieren die Griindung des Ruhrfilm-
zentrums, um kontinuierlich vor Ort

zu arbeiten, und werden zu Chronisten
der Region mit ihrer Lebens- und Ar-
beitswelt. Ihr Hauptwerk in dieser Pha-
se wird der sogenannte PROSPER[EBEL-
Zyklus (1979-1982), die Chronik einer
Zeche und ihrer Siedlung.

Hiibner und Voss sehen sich mit
ihrem Filmwerk als Dokumentaristen
der Arbeit, so wie sie sich in umgekehr-
ter Entsprechung selbst auch als Arbei-
ter begreifen - als Arbeiter des Doku-
mentarischen, deren Arbeitsmaterial
Bilder und Téne sind. Thre Arbeit ha-
ben sie iiber all die Jahre unentwegt re-
flektiert - in Arbeitsnotizen, Produkti-
onstagebiichern, Vortrigen und Essays,
jetzt umfinglich herausgegeben von
Bert Rebhandl in der exzellenten Schrif-
tenreihe der Dokumentarfilminitiati-
ve im Filmbiiro Nordrhein-Westfalen.
Eine hochintellektuelle Auseinander-
setzung mit dem eigenen dokumenta-
rischen Selbstverstindnis und mit
Grundfragen des Dokumentarischen
iiberhaupt, belohnt mit der Nominie-
rung fiir den Willy-Haas-Preis als eine
der besten Publikationen zum deutsch-
sprachigen Film im vergangenen Jahr.

Mit ANNA ZEIT LAND, entstan-
den in den Jahren 1989 bis 1993 und im
Anschluss an DER WEG NACH COUR-
RIERES, erweitern Hiibner und Voss
dann ihre Asthetik und sprechen seit-
dem von einem «Kino der Momente»,
das ihnen als Idealvorstellung vor-
schwebt. Ein dokumentarisches Er-
zihlen, das nicht linear ist, offen fiir
Assoziationen und frei von Zweckdra-
maturgie. Und das in diesem Band um-
fassend reflektiert wird.

Peter Kremski

Bert Rebhandl (Hg.): Christoph Hiibner, Gabriele
Voss. Film | Arbeit. Texte, Dokumente, Arbeits-
notizen. Berlin, Vorwerk 8, 2014, 327 S.,
Fr.27.40,€ 19
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Wie haben Sie das gemacht?

Aufzeichnungen.
zu Frauen und Filmen

Der Erdffnungsfilm des jiingsten
Berlinale-Wettbewerbs stammte von
einer Frau, und auch sonst waren Re-
gisseurinnen hier besser vertreten als
im Wettbewerb von Cannes, wo sich
mangels Beitrdgen von Frauen vor eini-
gen Jahren ein entsprechender Protest
formierte, der in Deutschland mittler-
weile Ausdruck im Verein «Pro Quote
Regie» gefunden hat.

Wie Frauen auch im Filmgeschift
benachteiligt wurden und werden, da-
von legt der Sammelband «Wie haben
Sie das gemacht? Aufzeichnungen zu
Frauen und Filmen» umfassend Zeug-
nis ab. Aussagen von insgesamt 81 Film-
frauen (darunter 25 aus der fritheren
DDR) haben die Herausgeberinnen
Claudia Lenssen und Bettina Schoeller-
Bouju versammelt, in «fast vierjahriger
Arbeit», wie sie im Vorwort schreiben.
Sie selber charakterisieren das Buch als
«Patchwork von Erfahrungsberichten,
Essays, Statements und Reflexionen».
Warum diese Aussagen «meist bei aus-
geschaltetem Aufnahmegerit» statt-
fanden, erfihrt man allerdings nicht,
selbstredend auch nicht die Namen der
«prominenten Schauspielerinnen, die
die Anmutung der Frauenfrage> nicht
immer einschitzen konnten und sich
zuriickzogen.» Auf die kann man gut
und gerne verzichten, schliesslich ist
dieser Berufsstand hier mit Fritzi Ha-
berlandt, Julia Jentsch, Hanna Schygulla,
Anna Thalbach und Laura Tonke ein-
drucksvoll vertreten.

Das Schwergewicht liegt zwar auf
Filmemacherinnen | Regisseurinnen,
aber gliicklicherweise sind auch andere
vertreten: Filmwissenschaftlerinnen,
Kuratorinnen, Dramaturginnen und
Fernsehredakteurinnen, Festivalleite-
rinnen, Produzentinnen, Filmférde-
rinnen, Kamerafrauen, eine Verleiherin
und eine Cutterin. Die meisten Filme-
macherinnen kommen aus dem Spiel-
filmbereich, es gibt einige Dokumen-

taristinnen, auch wenn dieser Bereich
weniger stark vertreten ist als der Expe-
rimentalfilmbereich. Der Fokus liegt
auf dem deutschsprachigen Raum,
heisst es im Vorwort, erweitert wird er
durch eine amerikanische Verleiherin
und eine amerikanische Aktivistin und
Bloggerin, Osterreich ist mit fiinf Na-
men vertreten, die Schweiz gar nicht.

Die grobe Chronologie der Anord-
nung fiihrt dazu, dass zentrale Ereig-
nisse wie das «1. internatonale Frauen-
Filmseminar» im November 1973 im
Berliner Arsenal-Kino gleich in mehre-
ren Erfahrungsberichten prisent wer-
den - eine Zeit, die sich durch Auf-
bruchstimmung und Enthusiasmus
auszeichnete, als der Weg in die Insti-
tutionen gelegentlich leichter war:
«Heute bekdme ich nicht einmal ein
Praktikum bei meiner Vorbildung»,
schreibt die ehemalige ZDF-Redakteu-
rin («Das kleine Fernsehspiel») Sibylle
Hubatschek-Rahn. Mehrere Beitrige
kreisen um das Schaffen von Netzwer-
ken, auch der Text von Martina Lude-
mann, einer Mitarbeiterin des Goethe-
Instituts, die die Relevanz des Instituts
bei der Bekanntmachung von Filmen
im Ausland aufzeigt.

Den «Blick zuriick mit der Gegen-
wart zu verbinden» (Vorwort), gelingt
sowohl in einzelnen Texten als auch
in der Zusammenschau der Beitrige.
Man erfihrt, wie sich die DDR-Regis-
seurinnen Evelyn Schmidt und Iris
Gusner spit personlich begegneten,
nachdem sie sich zuvor als Konkurren-
tinnen empfunden hatten. Auch ist zu
lesen von «existentiellen Zwickmiih-
len» (Schmidt) von filmschaffenden
Miittern - einem Problem, das sich bis
in die Gegenwart durchzieht: Julia von
Heinz zitiert aus einem «Emman»-Arti-
kel, der ihre dreifache Mutterschaft als
«Gefiihle und Tralala» denunziert, da-
bei weiss sie selber genau, dass sie bei
HANNI UND NANNI als Regisseurin

Neuer Deutscher Film

Reclam stilepochen des Films

austauschbar ist, «weil es sich um eine
Serie mit klaren Genreregeln handelt».

Zu den Frauen, die in diesem Band
zu Wort kommen, gehért auch die
Autorin Heike Schwochow, die mehrere
Drehbiicher geschrieben hat, die von
ihrem Sohn Christian inszeniert wur-
den, zuletzt der Kinofilm wEeSTEN und
der Fernsehfilm BORNHOLMER STRAS-
SE. In der neunten Ausgabe von «Sce-
nario. Film- und Drehbuch-Almanach»
ist ihr das vom Herausgeber Jochen Bru-
now gefithrte Werkstattgesprich ge-
widmet (iibrigens das zweite in dieser
Reihe, das erste galt Ruth Toma). Auf
40 Seiten erfihrt man einiges iiber die
DDR und BRD, iiber familiire Zusam-
menarbeit und iiber persénliche Ni-
he zu den Stoffen: «Wenn ich schrei-
be, schreibe ich mir auch etwas von der
Seele, ich suche etwas, womit ich unter
meine eigene Haut komme.»

Ebenfalls ein Riickblick auf eine
DDR-Sozialisation findet sich im Bei-
trag von Paul Salisbury, selbstironisch
mit dem Untertitel «Mein Weg vom
Tagtrdumer zum Drehbuchautor in
nur 360 Monaten» versehen. Des Wei-
teren reflektiert Sascha Arango iiber
das Verhiltnis von Drehbuch- und Ro-
manschreiben, und Xao Seffcheque
zeichnet die ausserordentlich lange
Entstehungsgeschichte von DIE KLEI-
NEN UND DIE BOSEN nach, wihrend
Bertrand Tavernier und Gerhard Midding
an den verstorbenen Drehbuchautor
David Rayfiel erinnern, der fiir Taver-
nier DEATH WATCH und zahlreiche
Filme fiir Sydney Pollack schrieb.

Zu den Frauen, die in «Wie haben
Sie das gemacht?» nicht vertreten sind,
gehort Helma Sanders-Brahms, die im Ju-
ni 2014 verstarb. Fiir den Band «Stilepo-
chen des Films: Neuer Deutscher Film»
hat sie einen Aufsatz iiber Jutta Briick-
ners HUNGERJAHRE verfasst (wih-
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rend Briickner iiber Sanders-Brahms’
DEUTSCHLAND, BLEICHE MUTTER
schreibt). Das sind Beitrige mit person-
lichen Erinnerungen und Referenzen
geworden, alle anderen Texte stammen
von Verfassern aus dem akademischen
Bereich (teilweise auch aus den USA)
und von Filmkritikern. Das zeitliche
Spektrum reicht vom niichternen Ber-
lin-Film ZWEI UNTER MILLIONEN
(1961) von Victor Vicas und Wieland
Liebske bis zu Edgar Reitz’ HEIMAT -
EINE CHRONIK IN ELF TEILEN (1981-
1984). Die behandelten Filme gehoren
durchgingig zum etablierten Kanon,
da hitte ich mir schon ein wenig mehr
Entdeckungsfreude gewiinscht. Auch
dass sich die meisten Texte zu Abhand-
lungen iiber den jeweiligen Regisseur
entwickeln, scheint mir doch zu viel
Autorenfilmtheorie zu sein. Die Beitri-
ge sind durchweg zugewandt geschrie-
ben und wecken Lust, viele Filme (von
denen ich die meisten nach der Pre-
miere nie wieder gesehen habe) erneut
anzuschauen.

Frank Arnold

Claudia Lenssen, Bettina Schoeller-Bouju (Hg.):
Wie haben Sie das gemacht? Aufzeichnungen zu
Frauen und Filmen. Marburg, Schiiren, 2014;
497 S.,Fr. 40.90, € 29,90

Jochen Brunow (Hg.): Scenario 9. Film- und Dreh-
buch-Almanach. Berlin, Bertz + Fischer, 2015;
299S.,Fr.34.40,€ 24

Norbert Grob, Hans Helmut Prinzler, Eric
Rentschler (Hg.): Stilepochen des Films: Neuer
Deutscher Film. Stuttgart, Reclam, 2012;

349 S, Fr.15.90, € 9,80
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BIRDMAN
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Antonio Sanchez, Martin Hernandez

oa (THE UNEXREGTED WARTUE OF G OBAMI
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Inspiriert von seiner eigenen Mid-
life Crisis setzt sich der Mexikaner Ale-
jandro G. Ifidrritu in BIRDMAN mit sei-
nem Hang zum Bedeutungsschweren
auseinander. Wihrend er die emotio-
nal aufgeladene Hektik seiner fritheren
Filme meist mit Gustavo Santaolallas
melancholischen Ronroco- und Gitar-
renklingen kontrastierte, treiben hier
die Schlagzeugrhythmen seine Abrech-
nung mit Hollywoods Superhelden-
fixierung voran.

Dies wird schon in der Titel-
sequenz deutlich, mit deren Anleh-
nung an Godards PIERROT LE FOU der
Regisseur den ambitidsen Bezugsrah-
men setzt. Wihrend die Buchstaben bei
Godard losgel6st von Antoine Duhamels
wiirdevollen Streichern in alphabetis-
cher Reihenfolge erscheinen, rieseln
sie in BIRDMAN synchron zu einem
lebhaften Schlagzeugsolo von Antonio
Sanchez iiber die Leinwand.

Zwar stellt auch Ifidrritu die for-
male Konstruktion seiner Filme ger-
ne aus, im Gegensatz zu Godard will
er den Zuschauer damit jedoch immer
auch emotional iiberwiltigen. So folgt
die Kamera dem Schauspieler Riggan
Thomson wihrend fast zweier Stun-
den ohne sichtbare Schnitte durch den
Backstagebereich eines Broadwaythea-
ters, wobei die erzihlte Zeit dieses kon-
tinuierlichen stream of consciousness
dank kunstvoll versteckten Zeitspriin-
gen mehrere Tage umfasst.

Um die Strenge des durchchoreo-
grafierten Schauspiels aufzubrechen,
verlangte der Regisseur vom mexikani-
schen Jazzschlagzeuger Sanchez keine
auskomponierten Themen, sondern
freie Improvisationen. Anhand des
Drehbuchs und Ifidrritus lautmaleri-
scher Anleitung vertonte Sanchez
schon vor dem Dreh zwei Dutzend Sze-
nen, die zu diesem Zeitpunkt erst im
Kopf des Regisseurs existierten.

Ifidrritu verwendete diese Aufnah-
men wihrend der ausgedehnten Pro-
ben als emotionales Metronom fiir die
Schauspieler, weil er das fiir eine Ko-
modie ausschlaggebende Timing auf-
grund der formalen Konzeption von
BIRDMAN nachtriglich nicht mehr
hitte korrigieren kénnen. Im ferti-
gen Film passten die sauberen Studio-
aufnahmen klanglich allerdings nicht
mehr zur schmuddeligen Atmosphire
der Schauplitze. Deshalb spielte San-
chez die gesamte Schlagzeugspur mit
einem absichtlich verstimmten, unpro-
fessionell zusammengesetzten Schlag-
zeug noch einmal Szene fiir Szene neu
ein. Zum laufenden Film konnte er die
Rhythmuswechsel diesmal prizis auf
die Handlung anpassen und mit Ak-
zenten und Breaks spezifische Worte
und Handlungen herausheben, die im
atemlosen Tempo des Films unterzu-
gehen drohten.

Besonders komplex gestalteten
sich dabei jene beiden Momente, in
denen die extradiegetisch eingefiihrte
Musik durch die visuelle Prisenz eines
Schlagzeugers Teil der Handlung wird.
Da nimlich nicht Sanchez selbst, son-
dern sein Freund Nate Smith im Bild zu
sehen ist, musste er dessen beim Dreh
improvisierte Schlige bildgenau in sei-
ne Improvisation integrieren.

Als Riggan sich in der Mitte des
Films von seinem Alter Ego «Birdman»
anstiften lisst, den von Selbstzweifeln
genihrten Zorn am arroganten Bithnen-
partner auszulassen, kommentiert San-
chez dies im Stiick «Schizo» mit fliigel-
schlagartigen Gerduschen. Fiir die zu-
nehmende Verwirrung Riggans trak-
tierte er seine Trommeln und Becken
mit Fingern, Himmern, Zweigen und
Biirsten und nahm teilweise mehre-
re Spuren iibereinander auf, sodass
der Eindruck entsteht, ein vielarmiges
Monster spiele da Schlagzeug.

Im Zusammenspiel mit den Weit-
winkelnahaufnahmen und der Verwei-
gerung erlésender Schnitte vermit-
telt der komplex strukturierte «drum
score» ein Gefiihl von Enge, Anspan-
nung und Unentrinnbarkeit. Immer
wieder fiillt zudem «Birdman» den
Raum mit einer dréhnenden Stimme
im Stil von Christopher Nolans Bat-
man-Filmen.

Ifidrritus langjdhriger Sound De-
signer Martin Herndndez unterstiitzt
sowohl den traumwandlerischen Ein-
druck als auch den Realismus der Stea-
dicambilder, indem er den Hérpunkt
mit der Kameraposition gleichsetzt
oder vollstindig Riggans Wahrneh-
mung simuliert. Dadurch bewegen sich
simtliche Gerdusche stindig direktio-
nal durch den Kinosaal und gehen wih-
rend Kamerafahrten oder Zeitspriingen
fliessend ineinander tiber.

Genau gleich verfihrt Herndndez
als Sound Editor mit den schwermii-
tig dunklen Orchesterwerken von Mah-
ler, Tschaikowsky und Ravel, die Riggan
in seiner pritentiosen Bithnenfassung
von Raymond Carvers «What We Talk
About When We Talk About Love» ver-
wendet. Wenn Riggan seinen Bithnen-
monolog iiber das Wesen der Liebe
mit dem «Andante comodo» aus Mah-
lers neunter Sinfonie unterlegt, greift
er damit auf diejenigen Emotionali-
sierungsstrategien zuriick, die banale
Superheldendialoge wie pathetische
Weisheiten wirken lassen.

Die iiberlappend eingesetzten
Stiicke 16sen sich hingegen immer wie-
der aus der erzihlten Welt und laden
die seltenen Momente der Sprachlosig-
keit auf, etwa nachdem Riggan von sei-
ner Tochter empfindlich gemassregelt
wurde. Die Eréffnung einer unerwar-
teten Schwangerschaft kommentiert
der Film gar mit Ravels «Pavane pour
une infante défunte», die in Nolans

THE DARK KNIGHT RISES ebenfalls
zum Einsatz kommt. Und als eine

Schauspielerin Riggans Selbstvertrau-
en aufzubauen versucht, horen wir -
ohne klaren Bezug zum Theaterstiick
- den getragenen Seelenschmerz von
Mabhlers «Ich bin der Welt abhanden
gekommen». Dadurch 6ffnet Ifidrritu
der symbolisch iiberfrachteten Bedeut-
sambkeit seiner fritheren Filme auch in
BIRDMAN wieder eine Hintertiir.

Mit Riggans Realitdtsverlust im
dritten Akt verlieren auch die klas-
sischen Werke jede Verankerung im
Geschehen. Dieser Ubergang manifes-
tiert sich, als Riggan zu Ravels «Passa-
caille (trés large)» die Bar verldsst. Im
ersten Moment scheint die Klavierein-
leitung klanglich in der Bar verankert
zu sein, der Streichereinsatz draussen
auf der Strasse ist jedoch definitiv nur
noch fiir Riggan und den Zuschauer zu
hoéren.

Die darauffolgende Actionszene,
die «Birdman» um ihn herum ent-
stehen ldsst, wird so pritentids wie
selbstironisch von John Adams’ «Cho-
rus of Exiled Palestinians» unter-
malt. Schliesslich feiert der Film ja
gerade auch insgesamt jenes techni-
sche Spektakel, dessen mythologisch
unterfiitterte Substanzlosigkeit er
hier kritisiert. Das Spiel mit den
Wahrnehmungsebenen gipfelt dar-
in, dass Riggan das schwelgerische
Rachmaninow-Thema als Leitmotiv fiir
seine Realititsflucht nach Belieben ein-
und ausschalten kann.

Oswald Iten

Die bei Milan Records erschienene Soundtrack-
CD enthlt den integralen «Drum Score» in
chronologischer Rethenfolge gefolgt von den
klassischen Stiicken in voller Linge. Ravels
«Pavane» fehlt allerdings.
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