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MAA AL FIDDA (EAU ARGENTE,
SYRIE AUTOPORTRAIT)

Regie: Ossama Mohammed,

Wiam Simav Bedirxan

Ein Blick auf Syrien

Das Berner Kino Kunstmuseum
zeigt im Nachgang des Festival inter-
national du film de Fribourg im Mai in
seiner Reihe «Festivalfilme» mAA AL
FIDDA (EAU ARGENTEE, SYRIE AUTO-
PORTRAIT) von Ossama Mohammed und
Wiam Simav Bedirxan - einen Film, der
«das “Yo lo vi” Goyas zitierend» sich
einordnet «in eine kiinstlerische Tradi-
tion des Nicht-wegsehen-Wollens auch
und gerade angesichts von Ungeheuer-
lichem» (Martin Girod).

www.kinokunstmuseum.ch

Pink Apple

Am 29. April wird mit SANGAI-
LE von Alanté Kavdité aus Litauen das
grosste schwullesbische Filmfestival
der Schweiz Pink Apple erdffnet (in
Ziirich bis 7. Mai, anschliessend vom
8. bis 10. Mai in Frauenfeld). Der Dar-
stellung von Lesben und Schwulen im
kubanischen Film gilt ausgehend von
FRESA Y CHOCOLATE von Tomds Gutiér-
rez Alea und Juan Carlos Tabio ein Pro-
grammblock, andere Schwerpunkte
widmen sich dem Ende des Zweiten
Weltkriegs, dem sogenannten New
Queer Cinema der neunziger Jahre und
dem Outing im Sport. Das Festival ver-
steht seine 18. Ausgabe als Ubertritt
in die Volljihrigkeit und widmet des-
halb einen Programmblock Filmen mit
Schutzalter 18 inklusive einem Special
zum Portugiesen Antonio Da Silva, der
in seinen Filmen die Grenzen zwischen
Kunst und Pornografie verwischt.

www.pinkapple.ch

Videoex

Der Landerschwerpunkt des dies-
jéhrigen Experimental Film & Video
Festival Ziirich Videoex (23. bis 31. Mai)
ist dem portugiesischen Experimental-
filmschaffen gewidmet, von seinen An-

TABU
Regie: Miguel Gomez

fingen in der Filmclubbewegung nach
1947 bis zu jlingsten Autoren wie etwa
Filipa César, die sich in Installationen
und Filmen mit Portugals kolonialer
Vergangenheit auseinandersetzt. Oder
wie Miguel Gomes, der 2012 mit TABU
auf sich aufmerksam machte, einem
schwarzweissen Film iiber «Zeit und
Erinnerung» (Gerhard Midding in
Filmbulletin 7.12), und am Festival zu-
sitzlich mit einer Reihe von Kurzfil-
men vertreten ist. Auch vom grossen
Manoel de Oliveira werden mit A caga
(1964) und 0 MEU cASO (1986) experi-
mentelle Arbeiten zu sehen sein. Der
CH-Fokus gilt den verspielten Arbeiten
von Elodie Pong.

www.videoex.ch

Orson Welles

Am 6. Mai jihrt sich Orson Welles’
Geburtstag zum hundertsten Mal. An-
lass genug fiir verschiedene Spielstel-
len, das Werk dieses Magiers des Kinos
zu zeigen. Im Berner Kino Kunstmuseum
beginnt die Hommage am 2. Mai mit
einem Einfithrungsvortrag von Johan-
nes Binotto und der Vorfithrung von
TOUCH OF EVIL. Neben THE MAGNIFI-
CENT AMBERSONS, THE LADY FROM
SHANGHAIL, OTHELLO, THE TRIAL und
F FOR FAKE sind auch THE THIRD MAN
von Carol Reed und die Dokumentation
ORSON WELLES: THE ONE-MAN BAND
mit viel Material zu unvollendeten Pro-
jekten von Welles zu sehen. Am 9. Mai
wird der Berliner Filmproduzent Jens
Koethner Kaul tiber den Stand der Dinge
bei THE OTHER SIDE OF THE WIND be-
richten, dem letzten Film, den Welles
zwar fertig drehen konnte, der aber in-
folge juristischer Querelen bis heute
nicht fertiggestellt worden ist.

Auch das Osterreichische Filmmu-
seum zeigt im Mai eine Welles-Retro-
spektive, hier kommt noch CHIMES AT
MIDNIGHT hinzu.

CITIZEN KANE
Regie: Orson Welles

Zum Abschluss der kleinen Reihe
«Das klassische Hollywood als Spiegel
der Gesellschaft» im Zuger Kino Gott-
hard fithrt Oswald Iten am 13. Mai in c1-
TIZEN KANE ein.

www.kinokunstmuseum.ch,
www filmmuseum.at, www.kinozug.ch

Bildrausch

Auch die fiinfte Ausgabe von
«Bildrausch - Filmfest Basel» vom 27.
bis 31. Mai verheisst fiinf Tage voller
Uberraschungen, Irritationen und Ent-
deckungen. Der Wettbewerb ist etwa
mit JAUJA des Argentiniers Lisandro
Alonso, TALES der Iranerin Rakhshan Ba-
ni-Etemad, ZERRUMPELT HERZ, dem
Debiitfilm von Timm Kréger, und THE
INSEMINATOR des Vietnamesen Bui
Kim Quy besetzt. Raoul Peck beschiftigt
sich in seinem vage von Pasolinis TEO-
REMA inspirierten Spielfilm MEUR-
TRE A PACOT mit Folgen des Erdbe-
bens auf Haiti auf eine grossbiirger-
liche Oberschicht. Und Guy Maddin
huldigt im albtraumartigen THE FOR-
BIDDEN ROOM der Stummfilmisthe-
tik und feiert die Farbigkeit viragierter
Filmkopien.

Der Schwerpunkt «Soundings»
gilt dem Briten Peter Strickland und
dem Finnen Mika Taanila. In beider
Werk spielt der Soundtrack eine zen-
trale Rolle. Von Peter Strickland, des-
sen THE DUKE OF BURGUNDY von
2014 im Wettbewerb vertreten ist, wer-
den KATALIN VARGA, eine beriickende
weibliche Racheerzihlung, BERBE-
RIAN SOUND STUDIO, ein englischer
Sounddesigner wird fiir die Vertonung
eines italienischen Giallo angeheuert,
und BJORK - BIOPHILIA LIVE gezeigt.
Ausserdem hat Strickland unter dem
Titel «Movie Orgy» einen Programm-
block mit seinen Kurzfilmen zusam-
mengestellt und wird an einer 6ffentli-
chen Masterclass (29. 5., 10-13 Uhr) iiber

BJORK - BIOPHILIA LIVE
Regie: Peter Strickland

seine Arbeit sprechen (befragt von Jo-
hannes Binotto und Volker Béhm, Leiter
des Studiogangs Audiodesign des Elek-
tronischen Studios Basel).

Mika Taanila hat mit Strickland
das Interesse an Gerduschen und Mu-
sik gemein (wie dieser ist er auch als DJ,
Musiker, Musikverleger titig). Er hat
2014 fiir die Kurzfilmtage Oberhausen
einen Programmschwerpunkt mit dem
Titel «Das siisse Kino der Abwesenheit»
zusammengestellt und ist in Basel mit
vier Kurzfilmblécken vertreten und der
Installation MY SILENCE, einer Bear-
beitung von Louis Malles MY DINNER
WITH ANDRE. Strickland und Taanila
werden zusammen auch ein éffentli-
ches Gesprich fiihren.

www.bildrausch-basel.ch

BN
I The Big Sleep

Mathias Gniddinger

25.3.1941-3. 4.2015

«Ein Bedichtiger also, selbst wenn
er den vitalen Kraftmocken spielte, fein
in der grossen dramatischen Geste,
dkonomisch beim Einsatz seiner sorg-
faltig tiberdachten Emotionsmittel.»

Christoph Schneider im « Tages-Anzeiger»
vom 7. April 2015

Manoel de Oliveira

11.12.1908 - 2. 4. 2015

«Sollte JE RENTRE A LA MAISON,
was niemand glaubt oder gar wiinscht,
der letzte Film Manoel de Oliveiras ge-
wesen sein, hat er uns eine Anweisung
gegeben, wie wir ihn nicht vermissen
miissen. Das Kino ist gleich nebenan,
schauen Sie hoch von Threr Zeitschrift
und Sie werden es sehen. Den Dieb und
die traurige Frau und den alten Mann,
der sich fragt, ob das denn alles gewe-
sen sei in seinem Leben.»

Josef Schnelle in Filmbulletin 2.2002
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5. BILDRAUSCH
FILMFEST BASEL
27.05.—31.05.15

WWW.BILDRAUSCH-BASEL.CH

EIL N B R E) N E A C)INE

Werbung fiir Filme, Kinos und an Filmfestivals

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

(propagandz @1

ganze Schweiz
schnell, glnstig
sympathisch

www.filmpromotion.ch  Telefon 044 404 20 28

Bifest Bari
Riickschau

BIIESST

TIO!

BARI

21-28 marzo 2015

ILPROGRAMMA

9 Uhr morgens. 21. Mirz 2015. Tea-
tro Petruzzelli in Bari. Gut neunhun-
dert Leute sitzen vor der grossen Lein-
wand, um sich MIDNIGHT EXPRESS
(1978) von Alan Parker anzusehen. Nach
der Vorfithrung ist eine Masterclass mit
dem Regisseur anberaumt. Der langjih-
rige Filmkritiker von «The Guardian»
und einstige Prisident der Fédération
Internationale de la Presse Cinémato-
graphique Derek Malcolm befragt Alan
Parker rund eine Stunde lang zu dessen
Werk. Anschliessend diirfen Interes-
sierte aus dem Publikum ihre eigenen
Fragen stellen.

Die Veranstaltung findet im Rah-
men des Bifest, des internationalen
Filmfestivals in Bari, statt, das in sei-
ner sechsten Ausgabe einen Schwer-
punkt auf solche Masterclasses setzte,
die in Zusammenarbeit mit dem inter-
nationalen Filmkritikerverband erar-
beitet wurden. Grund dafiir war einer-
seits, dass die Fipresci dieses Jahr ihr
neunzigjdhriges Bestehen feiert, und
andererseits die langjihrige Zusam-
menarbeit des Verbands mit Felice Lau-
dadio, dem kiinstlerischen Direktor des
Festivals.

9 Uhr morgens war jeden Tag wih-
rend des Festivals ein Fixpunkt fiir das
filminteressierte Publikum in Bari.
Und das Teatro Petruzzelli mit seinen
1200 Plitzen war immer sehr gut be-
sucht. Einen Film auf Grossleinwand zu
erleben - und sei er ab DVD oder Blu-
Ray eingespielt -, ist eben doch etwas
anderes, als ihn im stillen Kimmerlein
auf einem Computerbildschirm anzu-
sehen. Prisent waren ausser Alan Par-
ker Andrzej Wajda mit KATYN, Nanni
Moretti mit CARO DIARIO, Margarethe
von Trottda mit DIE BLEIERNE ZEIT,
Costa-Gavras mit AMEN., Edgar Reitz
mit HEIMAT: HERMANNCHEN sowie
Jean-Jacques Annaud mit SEVEN YEARS
IN TIBET.

FESTIVAL

ILPROG!

Ettore Scola, der Prisident des Bi-
fest, wollte nach der Projektion seines
UNA GIORNATA PARTICOLARE von
1977 in seiner Masterclass lieber iiber
das tolle Publikum und die Zukunft der
Jugendlichen reden als iiber sein Werk.

Als weiteren Schwerpunkt zu nen-
nen wire die Retrospektive, die dieses
Jahr - ziemlich umfassend und kos-
tenlos zuginglich - Fritz Lang gewid-
met war. Ergdnzt wurden die Filme von
Fritz Lang durch Filme iiber Fritz Lang.
Gezeigt wurde etwa zZUM BEISPIEL:
FRITZ LANG, der 1968 von Erwin Leiser
realisierte Kurzfilm, m - LE MAUDIT,
ein elfmintitiger Kurzfilm von Claude
Chabrol aus dem Jahre 1982, oder LE DI-
NOSAURE ET LE BEBE, einundsechzig
Minuten Dialog zwischen Jean-Luc Go-
dard und Fritz Lang aus dem Jahr 1967.

Bifest, dem der sympathische Un-
tertitel per il cinema italiano zugeord-
net wurde, umfasst neben dem Wett-
bewerb fiir internationale Spielfilme
insbesondere auch einen Wettbewerb
fiir erste oder zweite italienische
Spielfilme. Abgerundet wird das Fes-
tivalprogramm mit dem «Panorama
internazionale», in dem Filme ausser
Konkurrenz gezeigt werden. Das
Abendprogramm ist Vorpremieren in-
ternationaler Filme wie LE DERNIER
LOUP von Jean-Jacques Annaud oder
THE GUNMAN von Pierre Morel vor-
behalten, denen jeweils aus dem Ar-
chiv des Istituto Luce kurze Wochen-
schauaufnahmen aus Bari und Region
vorangestellt werden, etwa das erste
Autorennen in Apulien.

WaltR. Vian



THE RIOT CLUB
Regie: Lone Scherfig

Dinner for Ten

An der Universitit von Oxford
gibt es eine Vereinigung namens «Riot
Club». Was nach einer Punkband
klingt, ist eine Studentenverbindung
der exklusiven Art, die den Séhnen
der Michtigen aus Politik, Aristokra-
tie und Wirtschaft vorbehalten ist. Zu
denen wollen auch die Erstsemestrigen
Miles und Alistair gehdren. Das geht
nicht ohne Aufnahmeritual, dessen
Hohepunkt ein Gelage zu zehnt ist, das
in einem Pub abgehalten wird. Das Ziel
ist einfach: Man will so richtig die Sau
rauslassen, will heissen saufen, kotzen,
ficken. Die ersten beiden Punkte sind
rasch umgesetzt, nur mit dem Sex
klappt es nicht. Das eigens bestellte
Callgirl weigert sich, den Herren reih-
um einen Blowjob zu verpassen. Und
als Miles’ Freundin unter einem Vor-
wand in die Runde gelockt wird, ent-
geht sie nur mit Gliick der Gruppenver-
gewaltigung. Frustriert wird daher al-
les kurz und klein geschlagen und der
Pubbesitzer halb tot gepriigelt.

Seit die Dianin Lone Scherfig mit
ITALIENSK FOR BEGYNDERE (ITALIE-
NISCH FUR ANFANGER, 2000) ihren
internationalen Durchbruch hatte, ar-
beitet sie vor allem in Grossbritannien,
wo sie unter anderem WILBUR WANTS
TO KILL HIMSELF (2002) und AN EDU-
CATION (2009) drehte. Nun legt sie mit
THE RIOT CLUB eine Gesellschafts-
studie vor, die auf Laura Wades Thea-
terstiick «Posh» basiert. Wie bei vie-
len Dramenverfilmungen gelingt das
Unterfangen nur bedingt. Wihrend
das Biihnenstiick Handlung und Figu-
renzeichnung naturgemiss aus dem
Dialog entwickelt, ist im Film das ge-
sprochene Wort nur eines unter vie-
len Gestaltungselementen. Der Dialog-
reichtum, der auf der Bithne eine Not-
wendigkeit ist, verwandelt sich in der
Verfilmung zur Dialoglastigkeit. Auch
die Beschrinkung auf wenige Schau-

plitze, die im Theater vollkommen
schliissig ist, wirkt im Film meist
kiinstlich begrenzend und unbeabsich-
tigt statisch. Hinzu kommt, dass die
Mitglieder des Riot Clubs iiber wenig
Individualitit verfiigen und letztlich
austauschbar bleiben, sodass man als
Zuschauer das Treiben auf dem Bild-
schirm eigentiimlich distanziert beob-
achtet. Am Ende bleibt die Erkenntnis,
dass reiche Sprésslinge tun und lassen
kénnen, was sie wollen, denn irgend-
ein siindteurer Anwalt wird sie schon
raushauen.

Das ist nicht neu, etwas zu sim-
pel und schade. Der Umstand, dass so-
wohl Theaterstiick als auch Film von
Frauen stammen, hitte die M6glichkeit
eroffnet, einen aufschlussreichen Blick
«von aussen» auf gesellschaftliche Me-
chanismen zu werfen, die letztlich
nichts anderes sind als der Ausdruck
eines Minnlichkeitswahns, gepaart
mit dem Festhalten an Versatzstiicken
aus Imperialismus und rigider Klas-
senpolitik. Immerhin: THE RIOT CLUB
funktioniert dann am besten, wenn er
die Verzweiflung derer auf den Punkt
bringt, die um jeden Preis dazugeho-
ren wollen. Und er schafft etwas, was
bereits Michael Haneke (wenngleich
priziser, aber auch belehrender) mit
DAS WEISSE BAND (2009) gelang: Beide
Filme schildern das Umfeld, in das eine
Generation hineingeboren wird, als Er-
klirungsversuch fiir deren Verhalten
im Ewachsenenalter. Bei Haneke waren
es die Kinder, die zwanzig Jahre spiter
den Nationalsozialismus erméglichen
sollten. Bei Scherfig sind es junge Min-
ner, die einmal an den Schalthebeln der
Macht sitzen werden.

THE RIOT CLUB (GB 2013) Format: 1:2.40;

Sprache: Englisch (DD 5.1); Untertitel: D.
Vertrieb: Prokino

SAFE
Regie: Todd Haynes

Desperate Housewife

Bei der zurzeit hohen Prisenz
von Julianne Moore kommt es gerade
richtig, dass das amerikanische Label
Criterion die Gelegenheit bietet, jenen
Film wiederzuentdecken, der den Ver-
lauf ihrer Karriere massgeblich beein-
flusste. SAFE von Todd Haynes (1995) ist
wie THE RIOT CLUB eine Gesellschafts-
studie, nur dass hier keine Gruppe,
sondern ein Einzelschicksal im Zen-
trum steht. Der Film beginnt wie eine
diistere Variante dessen, was spiter die
Serie DESPERATE HOUSEWIVES (2004
2012) in komédiantischer Weise durch-
spielte. Julianne Moore spielt Carol,
eine verheiratete Hausfrau aus dem ge-
hobenen Mittelstand, die in einem Vor-
ort von Los Angeles lebt. Haus und Gar-
ten hilt sie Ton in Ton, ein Retorten-
paradies in perfekter Ordnung, dessen
Einrichtung sie mit dusserster Sorgfalt
auswihlt und arrangiert: Helle Spann-
teppiche dimpfen jeden Laut (und je-
des Leben), Gardinen schiitzen vor
Neugier (und erlauben keinen Blick
nach draussen).

In dieser Umgebung fiithrt Carol
ein sicheres, aber auch vollkommen
sinnentleertes Dasein. «It’s freezing
here», lautet ihr erster Satz im Film,
und es ist klar, dass es nicht nur um
kalte Temperaturen geht. Doch das ist
erst der Anfang, denn mit Carol stimmt
etwas nicht: Sie ist erschopft (wovon?),
wirkt wie sediert (wodurch?) und ver-
hilt sich zunehmend depressiv (weswe-
gen?). Um ihrem ritselhaften Zustand
auf die Schliche zu kommen, zieht sie
von Hausarzt zu Psychiater, ohne auf
befriedigende Antworten zu stossen.
Als sich ihre Zusammenbriiche meh-
ren, gelangt sie zur Uberzeugung, an
extremer Umweltallergie zu leiden. Sie
verlisst die Vorstadt und ihren Mann,
zieht in die Wiiste von New Mexico
und schliesst sich der New-Age-Grup-
pe eines Selbsthilfegurus an. Von ihm

FILMBULLETIN 3.15 HEIMKINO B

[

w0 i—;
H Ilt ': : g
—_— R 2

fithlt sie sich zum ersten Mal ernst ge-
nommen: «Ja, du bist krank.» Der Kreis
schliesst sich: Wieder ist sie die Frau,
die sich von Minnern sagen ldsst, wie
es um sie steht, wieder bewegt sie sich
in einem héchst kontrollierten Umfeld.
Am Ende zieht sie sich in ihren «safe
room» zuriick, der nichts anderes ist
als eine aseptische, fensterlose Zelle.
Hier betrachtet sie sich im Spiegel und
wispert: «I love you. I really love you.»
Mit diesem zutiefst beunruhi-
genden Ende wird SAFE zur pessimis-
tischen Studie iiber die existenziellen
Abgriinde seiner Protagonistin (und
mit ihr einer ganzen Gesellschaft). So-
wohl Moore als auch Haynes beweisen
hier einen Sinn fiir das Melodrama-
tische, den sie in FAR FROM HEAVEN
(2002), der atemberaubenden Neuinter-
pretation von Douglas Sirks ALL THAT
HEAVEN ALLOWS (1955), zur vollen
Entfaltung bringen. Nachdem SAFE
wihrend zweier Jahrzehnte nur in {ib-
len DVD-Fassungen erhiltlich war, ist
der Film bei Criterion nun in einer vom
Regisseur autorisierten Restaurierung
herausgekommen, die DVD enthilt als
Bonus unter anderem Haynes’ ersten
Kurzfilm THE SUICIDE (1978).
SAFE (USA 1995) Format: 1:1.85; Sprache:

Englisch; Untertitel: Englisch. Vertrieb: Criterion
Collection (Achtung: Code 1)

Philipp Brunner
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Film ih;der edition text + kritik

ROLF AURICH
WOLFGANG JACOBSEN

Rolf Aurich / Wolfgang Jacobsen
ERNEST BORNEMAN

Film. Fernsehen. Fremde

127 Seiten, zahlreiche s/w-Abb.
€ 20,-

ISBN 978-3-86916-406-9

TFILM.
FERNSEHEN,
Fi

Diese Monografie wiirdigt mit Ernest Borneman (1915-1995)
einen Intellektuellen, der mit seinem Einfallsreichtum die Film-
und Fernsehgeschichte weltumspannend, doch gleichsam un-
sichtbar tiber Jahrzehnte begleitet und mitgepragt hat. Die Autoren
erzdhlen von Bornemans Aktivitaten fiir Film und Fernsehen und
legen Fahrten durch ein schier uniiberschaubares Reservoir
an Bildern und Tonen. Dabei ensteht ein faszinierendes Bild
dieser Personlichkeit.

FILM & SCHRIFT

FILM & SCHRIFT

Band 19

BRIGITTE DESALM
Filmkritikerin

etwa 260 Seiten, ca. € 26,
ISBN 978-3-86916-405-2

Dieser Band aus der Reihe FILM & SCHRIFT widmet sich der Film-
journalistin Brigitte Desalm (1941-2002). Fast 30 Jahre lang war
Brigitte Desalm fiir den »K6lner-Stadt-Anzeiger« tatig. Profunde
Kenntnis der Filmgeschichte und ein feines Gespiir fiir sprachli-
che Prézision und Nuancen zeichneten ihr Schreiben aus. Mit
ihren Kritiken préagte sie die Filmpublizistik der Bundesrepublik
wesentlich mit.

etk

edition text+kritik info@etk-muenchen.de

www.etk-muenchen.de

LevelingstraBe 6a
81673 Miinchen

Mit Dingen denken

|

Bei Louis Aragon heisst es in sei-
nem Artikel «Du décor» von 1918:
«Kinder starren manchmal auf einen
Gegenstand, bis ihn die Aufmerksam-
keit gross macht, so gross, dass er ihr
ganzes Gesichtsfeld einnimmt, ein
geheimnisvolles Aussehen gewinnt. In
gleicher Weise verwandeln sich auf der
Leinwand Gegenstinde, die eben noch
Mobel oder Familienbiicher waren, der-
art, dass sie zu Trigern bedrohlicher
und geheimnisvoller Bedeutung wer-
den.» Dieser Verwandlung von zuvor
scheinbar unbelebten Gegenstinden
und dem, wie sie uns begreifen lassen,
was Film ist, spiirt eines der inspirie-
rendsten Filmbiicher der letzten Jahre
nach. Das «Worterbuch kinematogra-
fischer Objekte», hervorgegangen aus
einem von Volker Pantenburg geleiteten
Forschungsprojekt am Internationalen
Kolleg fiir Kulturtechnikforschung
und Medienphilosophie (IKKM) in Wei-
mar, verfihrt selbst wie eine unstete
Kamera, die verschiedene Objekte in
Grossaufnahme zeigt und damit deren
«geheimnisvolle Bedeutung» aufdeckt.
Von A wie «Abfluss» bis Z wie «Zoom»
reichen die hundert kurzen Eintrige
der iiber sechzig Autoren, wobei schon
diese Klammer von hintersinniger Be-
deutung ist: Das Buch beginnt mit dem
Hinausfliessen, und entlassen wird
man mit einer ins Innere zielenden Ka-
merabewegung - kein Wunder kommt
man aus solch einem Buch nicht mehr
raus. Dazwischen werden so diverse
Objekte in den Fokus geriickt wie
Uhren und Schliissellécher, Swim-
mingpools und Lichtschwerter, Koffer,
Kraken oder Kaugummis. Aber auch
Verfahren werden zum Status des viel-
deutigen Dings erhoben, sei’s Close-up
oder Schwenk, Pillow Shot oder Zeit-
lupe. Gemeinsam ist allen Objekten,
dass sie immer verschoben werden
und so zwischen den Ebenen vermit-
teln: Obgleich Elemente der Filmhand-

lung, sind sie zugleich auch Kommen-
tare iiber mediale Verfahren an sich -
am gezeigten Ding wird sichtbar, wie
filmisches Zeigen {iberhaupt funktio-
niert. So sind etwa Nylonstriimpfe,
wie sie Linda Waack begutachtet, nicht
nur erotisches, sondern auch filmtech-
nisches Hilfsmittel, wenn die Striimp-
fe plétzlich «als Weichzeichner nicht
nur Beine umspannen, sondern auch
Kameralinsen». Und das Geld, um das
es in Filmstorys so oft geht, ist immer
auch Bedingung des Films selbst. Dazu
Rembert Hiiser: «Geld ist immer schon
da, sonst gibe es den Film nicht. Aber
es ist notorisch knapp. [...] Filme sind
kostspielig. Sie spielen Werte durch.»
Bei Volker Pantenburg trassiert der Sta-
cheldraht schmerzhaft auch den Bewe-
gungsraum der Kamera, und bei Sulgi
Lie zeigt sich an der Periicke der «Mu-
mienkomplex» von Kino per se: Auf der
Leinwand findet sich der menschliche
Kérper auch nach seinem Zerfall noch
konserviert, so wie Mutter Bates im
Keller von PSYCHO, dieses «Skelett mit
eigener Echthaarperiicke».

Man findet in fast jedem Eintrag
dieses kompakten Bindchens mehr
Ideen komprimiert als sonst in dicken
Wilzern. Als Lektiiremodus schla-
gen die Herausgeber zwar das Blittern,
Auslassen und Querlesen vor. Ist man
einmal angefixt, ist Auslassen bald kei-
ne Option mehr. Ute Holl schreibt iibers
Telefon: «Wird der Hérer abgenom-
men, fliesst Strom, transformiert sich
Akustisches in Nervéses und dann:
Aktion! [...] Da muss doch etwas klin-
geln!» In diesem Buch klingelt es an-
dauernd. Auf jeder Seite gleich dut-
zendfach.

Johannes Binotto

Dennis Géttel, Friederike Horstmann, Jan
Philip Miiller, Volker Pantenburg, Linda Waack,
Regina Wuzella und Marius Béttcher (Hg.):
Worterbuch kinematografischer Objekte. Berlin,
August Verlag, 2014,186 S., Fr. 25.90, € 19,80
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MAX OPHULS
Spiel im Dasein

Eine Ruckblende

Den einen kennt man als Regis-
seur elegant-melancholischer Liebes-
dramen, die die Perspektive der Frau
einnehmen, den anderen als hartni-
ckig-sarkastischen Fragesteller aus Do-
kumentarfilmen, die verdringte Zeit-
geschichte schmerzhaft vergegenwiir-
tigen: Max Ophiils und Marcel Ophiils.

Die Tatsache, dass jetzt die deut-
sche Ubersetzung der Erinnerungen
des Sohns parallel zu einer Neuausgabe
der Erinnerungen des Vaters erschie-
nen ist, fordert eine parallele Lektiire
geradezu heraus. Der Sohn war 26, als
der Vater 1957 starb, da diirfte es also
einiges geben, von dem beide erzihlen
kénnten.

In der Tat: Die Erinnerungen des
Sohns fiillen Liicken in denjenigen
des Vaters, die bereits mit des-
sen Ankunft in Hollywood enden.
Der Sohn weiss auch die hiibsche
Geschichte zu erzihlen, wie es 1959
zur Erstausgabe von «Spiel im Da-
sein» kam. Da tauchte eines Tages der
Verleger Goverts bei ihm auf und er-
wihnte die 10000 DM Vorschuss, die
Opbhiils senior fiir ein Buch «iiber die
Filmkunst oder so» bekommen hatte.
Ophiils war tot, 10 000 DM hatten we-
der seine Witwe noch sein Sohn. Da
fiel Ophiils junior ein Text ein, den
sein Vater 1945 auf Bitte eines Presse-
agenten geschrieben hatte: Statt der er-
betenen «vier bis fiinf Seiten» Kurzbio-
grafie verfasste Max Ophiils in einem
Schreibrausch allerdings einen Le-
bensbericht. «Fiinf Wochen spiter hat-
te ich ihm mehr als drethundert Manu-
skriptseiten ins Englische iibersetzt»,
notiert Marcel Opbhiils in einem Text,
der 2002 auf Franzdsisch erschien und
jetzt der Neuausgabe von «Spiel im Da-
sein» vorangestellt wurde. Uberhaupt
zeichnet sich diese Neuausgabe durch
eine erfreuliche editorische Arbeit aus.
Helmut G. Asper, Verfasser einer 1998 er-
schienenen umfangreichen und griind-

V

aters
Sohn

ERINNERUNG
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lichen Ophiils-Biografie, hat nicht nur
eine Chronik und ein Verzeichnis der
Film-, Theater- und Rundfunkarbeiten
beigesteuert, sondern vor allem auf 84
Seiten Erliuterungen, in denen Details
zu den erwihnten Personen geliefert
und auch regelmissig Ophiils’ Darstel-
lungen zurechtgeriickt werden, denn
bei dessen Blick zuriick scheint die Fa-
bulierlust oft die Oberhand gewonnen
zu haben.

Im Mittelpunkt der Erinnerungen
steht Ophiils’ Theaterarbeit, zunichst
(ab 1920) als Schauspieler, dann, ab
1924, auch als Regisseur. Film kommt
auf Seite 104 zum ersten Mal vor. Auf
den verbleibenden 74 Seiten folgen
dann aber plastische Schilderungen
von Schauspielern (sehr schon die von
Karl Valentin) und der Filmarbeit im
Schatten des aufziehenden National-
sozialismus und in der franzdsischen
Emigration. Die nachfolgende Zeit
deckt sehr knapp das 25-seitige Nach-
wort seiner Witwe Hilde Wall ab, ver-
fasst 1958. Hllustriert ist der Band mit
schénen Schwarzweissfotos auf Kunst-
druckpapier.

«Meines Vaters Sohn», den Titel
von Marcel Ophiils’ Erinnerungen,
kann man auch so lesen, dass dieses
Buch eben auch in hohem Masse vom
Leben des Vaters handelt. Der Erinne-
rung des Vaters fiigt der Sohn Prizisie-
rungen hinzu, die oft auch von unter-
schiedlicher Sicht auf einzelne Sachver-
halte kiinden. Und: Ophiils junior hat
ein ausgeprigtes Interesse daran, den
Leser iiber die zahlreichen Amouren
seines Vaters auf dem Laufenden zu
halten, etwa die mit Isa Miranda, der
Hauptdarstellerin von LA SIGNORA DI
TUTTI (1934). Auch mit den eigenen
Einschitzungen von Kollegen hilt er
sich nicht zuriick, so ist Claude Lanz-
man «ein kleinlicher Typ und hat tiber-
haupt keinen Humor». Auch dass er
einzelne Filme seiner «Freunde» Louis
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EINFILM VON
MARCEL OPHULS

STIMMEN UND WEGE

Malle (nimlich LACOMBE LUCIEN)
und Bertrand Tavernier (hier LAISSEz-
PASSER) «nicht schitzt», teilt er mit.
Und iiber die Schauspielerin Hanne-
lore Schroth vermeldet er, sie sei
«eine der zahlreichen Geliebten von
Dr. Goebbels» gewesen. Wenn er gleich
zu Beginn konstatiert, dass er seit
einem Unfall in Rio Probleme mit der
Erinnerung hat, darf sich der Leser na-
tiirlich auch fragen, wie viel Phantasie
im Spiel ist.

Die Portrits von anderen Film-
schaffenden, etwa John Huston und
Julien Duvivier, bei denen er in den
fiinfziger Jahren in Paris seine «Jahre
der Assistenz» verbrachte, sind anek-
dotenhaft, aber hiibsch zu lesen. In den
Anmerkungen hat er dariiber hinaus
zahlreiche weitere Geschichten unter-
gebracht. Die Ausfithrungen zu seinen
eigenen grossen Dokumentarfilmen
sind vergleichsweise knapp geraten,
dariiber hat er in fritheren Textsamm-
lungen ausfiihrlicher gesprochen.

Von Ophiils pere et fils kann man
nicht nur lesen, sondern auch héren
und sehen. Zwei der grossen Dokumen-
tarfilme von Marcel Ophiils sind im
vergangenen Jahr in Deutschland erst-
mals auf DVD erschienen: zum einen
HOTEL TERMINUS, sein Film iiber
Klaus Barbie, den Gestapo-Komman-
danten von Lyon (und dessen Umfeld
gestern wie heute), in dem vor allem
Ophiils’ Befragungsmethode, zwischen
einschmeichelnd-sarkastisch und boh-
rend, noch heute musterhaft wirkt.
Zum anderen NOVEMBERTAGE, in
dem er ein Jahr nach dem Mauerfall
Menschen aufsucht, die ihn damals
miterlebt haben - von den grossen Ak-
teuren wie den letzten DDR-Entschei-
dungstrigern Egon Krenz und Giinter
Schabowski bis hin zu einfachen Biir-
gern - Gewinner und Verlierer der Wen-
de, zwischen Enthusiasmus und Skep-
sis. Als Fragesteller nimmt sich Ophiils

ZIEGLERT

arte
EDITION

hier mehr zuriick, dafiir setzt er mit
seiner Musikauswahl kommentieren-
de Akzente.

Von Max Ophiils, bei dem die Ver-
fiigbarkeit seiner Filme auf DVD in
Deutschland erschreckend gering ist,
ist immerhin kiirzlich ein Rundfunk-
beitrag als CD erschienen: Das Hor-
stiick «Gedanken iiber Film» wurde
1956 vom Hessischen Rundfunk gesen-
det und basiert auf einem Vortrag. «Ein
sonderbarer Vortrag, ich finde ihn zu
ausschweifend, ein extravaganter ... zu
imagindr ...», sagt eine Stimme in dem
Hérstiick. In der Tat sind Ophiils’ Aus-
fithrungen eher assoziativ, nehmen da-
bei auch eine Reihe von Geschichten
aus seinen Erinnerungen wieder auf, so,
als er, noch Kind, die Inschrift «Dem
Wahren Schénen Guten» las und dies
spdter als «Den schonen guten Waren»
erinnerte. «Film muss ein Kampf sein
zwischen den schonen, guten Waren
und dem Wahren - Schénen - Guten»,
restimiert er jetzt. Den Text der Sen-
dung konnte man nachlesen, etwa in
den 1979 erstmals neu erschienenen Er-
innerungen oder auch in der Zeitschrift
«Filmkritik». Thn zu héren, ist aller-
dings ein anderes, sinnliches Erlebnis.

Frank Arnold

Max Ophiils: Spiel im Dasein. Eine Riickblende.
Herausgegeben und kommentiert von Helmut G.
Asper. Berlin, Alexander Verlag, 2015.310 S.,
Fr.35.90, € 24,90

Marcel Ophiils: Meines Vaters Sohn. Erinne-
rungen. Berlin, Propylden, 2015,320 S.,
Fr.30.90, € 22

Marcel Ophiils: HOTEL TERMINUS. ZEIT UND
LEBEN DES KLAUS BARBIE. 1988. 2 DVD,

256 Minuten. Bonus: Booklet (8 S.). Berlin, Turbi-
ne Medien, 2014

Marcel Ophiils: NOVEMBERTAGE. 1990.
129 Minuten. Bonus: Booklet (20 S.).
www.absolutmedien.de, 2014

Max Opbhiils: Gedanken iiber Film. Originalton-
dokument. 1CD, Laufzeit 62 Minuten. Berlin,
Speak Low, 2014. Fr. 23.40, € 16,80
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Versehrte Helden
Drei Filme von Kon Ichi

ENJO (CONFLAGRATION)

Nicht so bekannt wie Akira Kuro-
sawa, nicht so verehrt wie Yasujiro
Ozu, nicht so monothematisch wie
Kenji Mizoguchi, nicht so ein Geheim-
tipp wie Mikio Naruse - trotzdem ge-
hort Kon Ichikawa (1915-2008) zu den
wichtigsten Regisseuren Japans. Uber
achtzig Filme hat er zwischen 1947 und
2006 gedreht, darunter Meisterwerke
wie BIRUMA NO TATEGOTO (THE BUR-
MESE HARP, 1956), NOBI (1959), KAGI
(1959), TAIHEIJO HITORIBOCCHI
(ALONE ACROSS THE PACIFIC, 1963)
oder SASAME-YUKI (THE MAKIOKA SI-
STERS, 1983). Kein Regisseur, der sich
auf ein Genre festlegen lisst, kein Re-
gisseur, der in eine Schublade passt. Zu
unterschiedlich sind seine Filme, zu
vielseitig die Themen, zu zahlreich die
Erzihlformen: Satiren, Komédien, Do-
kumentationen, Kriegsfilme, Epen. Da-
bei beweist Ichikawa stets ein beson-
ders feines Auge fiir Farben, Architek-
tur und Komposition, im Mittelpunkt
seiner Filme stehen zumeist versehrte
Helden, die zum Aussersten getrieben
werden. Das Forum der diesjihrigen
Berlinale zeigte drei seiner Filme aus
den spiten fiinfziger und frithen sech-
ziger Jahren.

ENJO (CONFLAGRATION, 1958) be-
ruht auf dem 1956 erschienenen Roman
«Der Tempelbrand» von Yukio Mishi-
ma, der wiederum auf einem wahren
Ereignis basiert (und auch eine Episo-
de von Paul Schraders MisHIMA von
1985 ausmacht): Ein Student hatte am
2.Juli 1950 den Goldenen Tempel in
Kyoto angeziindet, das Nationalheilig-
tum brannte vollig nieder. Das Motiv:
Der Student hat in seiner masslosen Be-
wunderung die iiberwiltigende Schon-
heit des Bauwerks nicht mehr ertragen.
Vor diesem Hintergrund erzihlt Ichi-
kawa die Geschichte von Goichi Mizo-
guchi, der 1944 auf Wunsch seines ver-
storbenen Vaters als Novize im Gol-
denen Tempel anfingt. Goichi ist ein

kawa im Forum der diesjdhrigen Berlinale

OTOTO (HER BROTHER)

scheuer junger Mann, der zudem stot-
tert und deswegen an Minderwertig-
keitskomplexen leidet. Die Reinheit
des Tempels geht ihm iiber alles, er ver-
teidigt sie gegen respektlose und laute
Touristen (die allerdings nach Kriegs-
ende die Kassen fiillen) und Prostituier-
te, die sich in der Nihe mit US-Solda-
ten treffen. Als seine Mutter spiter aus
Geldnot in den Tempel zieht, ist auch
das fiir Goichi eine Beschmutzung -
sie hat den Vater betrogen. Zu allem
Uberfluss begegnet er in der Altstadt
von Kyoto dem Oberpriester Tayama,
einem Freund seines Vaters, in Beglei-
tung einer Geisha. Goichi ist zutiefst
enttduscht. Niemand wird seinen heh-
ren Gedanken iiber Moral und Reinheit
gerecht. In einem Akt der Verzweiflung
ziindet er den Tempel an. Nur so kann
er die absolute Schénheit der Pagode
auf ewig erhalten.

Erzihlt ist diese Geschichte als
Riickblende, ENJO beginnt mit dem
Brand des Goldenen Tempels und
Goichis Verhaftung durch die Polizei.
Im Nachhinein entfaltet Ichikawa die
psychologische Studie eines Aussen-
seiters und macht die Traumata des
Jungen in seinem Familienleben, in sei-
ner Kindheit fest. Zur Schliisselszene
gerit dabei der Seitensprung der Mut-
ter, den der Bub nicht mit ansehen darf:
Der Vater hilt ihm schiitzend die Hand
vor die Augen. Aber auch die Feuerbe-
stattung des Vaters, bei der in einem
surrealen Moment die Flammen {iber
die ganze Leinwand lodern, hat sich
Goichi eingeprigt. «Der Film ist mit
nahezu Welles’scher Betonung von
Tiefenschirfe und schrigen Winkeln,
dunklen, kontrastreichen Aufnahmen
komponiert, die zusammen mit den
sparsamen Musikeinsprengseln nur
einen Zweck erfiillen: nachzuzeichnen,
wie das alltigliche Grauen auf den im-
mer tiefer in der Neurose versinkenden
Jungen wirkt», so Noél Burch.

YUKINOJO HENGE
(AN ACTOR’S REVENGE)

In OTOTO (HER BROTHER, 1960)
erzihlt Ichikawa die Geschichte einer
komplizierten Geschwisterbeziehung.
Das junge Médchen Gen opfert sich fiir
seinen jiingeren Bruder Hekiro gerade-
zu auf und stellt dariiber seine eige-
nen Bediirfnisse zuriick. Doch Heki-
ro ist ein verwShnter Taugenichts, der
sich durch Faulheit und Gedankenlo-
sigkeit immer wieder in Schwierig-
keiten bringt, aus denen ihn Gen befrei-
en muss. Der Vater schweigt zu alldem,
die Mutter hat Rheuma, so kiimmert
sich das Maddchen auch noch um den
Haushalt. Doch plétzlich erkrankt der
Junge an Tuberkulose und macht, bett-
ligerig geworden, so etwas wie eine
Liuterung durch. Gen pflegt ihn auf-
opfernd. Zu den schénsten Szenen des
Films zdhlt, wie sie des Nachts vor sei-
nem Bett auf dem Boden schlift. Mit
einem breiten Band ist ihre linke Hand
mit seiner rechten verbunden, damit
sie sofort geweckt wiirde, falls er eine
plétzliche Bewegung macht und viel-
leicht etwas braucht.

Ichikawa wertet nicht. Die Strapa-
zen und das Leiden der Frauen fiithrt
er nicht auf gesellschaftlichen Druck
oder die engen Fesseln des traditionell
geprigten Familienlebens zuriick. Er
steht vielmehr auf Seiten Gens, aus de-
ren Sicht der Film erzihlt ist. Sie geht
ganz in der Hingabe fiir ihren Bruder
auf, auch wenn der sie nicht zu schiit-
zen weiss oder alles als selbstverstind-
lich hinnimmt. Die Farben sind in die-
sem Film zuriickgenommen und erd-
verbunden, «das Erdriickende der
Familienwohnung (kontrastiert) mit
der Schénheit und dem Freiheitsver-
sprechen der Natur», so Annette Lingg.
Ein bewegender, selten gezeigter Film,
der allerdings beim Start im Novem-
ber 1960 in Japan sehr populir war und
Platz 1 der «Kinema Jumpo»-Charts er-
reichte.

Kon Ichikawa bei Dreharbeiten

Einer der berithmtesten Filme
Ichikawas ist YUKINOJO HENGE (AN
ACTOR’S REVENGE, 1963), ein Remake
des Films, den Teinosuke Kinugasda 1935
gedreht hatte - er schrieb hier am
Drehbuch mit - und der im letzten Jahr
in der Berlinale-Retrospektive «Asthe-
tik der Schatten» zu sehen war. Basie-
rend auf einem Roman von Otokichi
Mikami, angesiedelt im Tokio des Jah-
res 1836, erzihlt der Film die Geschich-
te von Yukinojo, der sich nach dem Tod
seiner Eltern einer Kabuki-Truppe an-
schliesst und als sogenannter «onna-
gata» auf Frauenrollen spezialisiert ist.
Wihrend einer Vorstellung erkennt er
unter den Zuschauern Sensei Dobe, je-
nen reichen Hindler, der vor zwanzig
Jahren seine Eltern in den Ruin und
in den Selbstmord getrieben hat, und
zwei mitverantwortliche Geschifts-
freunde. Endlich ist der Zeitpunkt der
Rache gekommen. Er nihert sich Dobe
zunichst tiber dessen Tochter Namiji
und spinnt dann eine raffinierte Intri-
ge, mit der er den Hindler und seine
Begleiter gegeneinander ausspielt.

Ein Mann, der eine Frau spielt
und sich in ein halb so altes Mddchen
verliebt - das ist zunichst ein irritie-
rend-beunruhigendes Bild, zumal die-
se “Frau” dusserst versiert ist in den
Kampfkiinsten. Der virtuose Schwert-
kampf in einem abstrakten, dunklen
Raum oder das ausgeworfene Seil, das
sich im Dunkel in ein Lasso verwan-
delt und einen Fliichtenden einfingt
und heranzieht, gehéren zu den visuel-
len Hohepunkten des Films. «Heraus-
gekommen ist eine filmische Tour de
force, die bewusst Bithnen- und Lein-
wandgeschehen vermischt, alle er-
denklichen Farbexperimente anstellt
und eines der visuell unterhaltsamsten
Filmwerke Japans darstellt», so Donald
Richie, der wohl beste Kenner des japa-
nischen Kinos.

Michael Ranze



Streiflichter aus der syrischen Nacht
Ossama Mohammeds Auswahl am FIFF in Fribourg

MAA AL FIDDA (EAU ARGENTE,
SYRIE AUTOPORTRAIT)

Regie: Ossama Mohammed,

Wiam Simav Bedirxan

Welche Rolle kann der Film in
einem Land wie Syrien spielen, das
seit vier Jahren auf tragische Weise in
einer Art Biirgerkrieg festgefahren ist?
Was bedeuten in einer solchen Situa-
tion iiberhaupt noch die Kiinste? Wer-
den sie unbedeutend - oder zur (Uber-)
Lebensnotwendigkeit? Und was haben
uns Filme iiber dieses Land angesichts
der Bilderflut aktuellerer Medien noch
zu sagen? Solche Fragen musste man
sich am Festival International de Films
de Fribourg stellen. Sie waren es, die
eine Syrien gewidmete Festivalsektion
spannend machten.

Seit dem letztjihrigen Festival
von Cannes findet MAA AL FIDDA
(EAU ARGENTEE, SYRIE AUTOPOR-
TRAIT) an Festivals starke Beachtung.
Sein syrischer (Ko-)Regisseur Ossama
Mohammed, bekannt unter anderem
durch sein Spielfilmdebiit NujuM
AN-NAHAR (TAGESSTERNE, 1988) und
als Drehbuchautor fiir Mohamed Ma-
las’ AL LEIL (DIE NACHT, 1992), lebt
seit 2011 in Frankreich. Das eindriick-
liche Zeugnis der Zustinde in Syrien
hat er in Zusammenarbeit mit der da-
mals in Homs lebenden Kurdin Wiam
Simav Bedirxan gestaltet. Es stand in
Fribourg im Mittelpunkt eines Syrien-
Programms, dessen Auswahl Festival-
direktor Thierry Jobin Ossama Moham-
med anvertraut hat.

Die Zusammenstellung vereinig-
te unvermeidlich eine ganze Reihe von
Filmen, deren Wert primir in der Un-
mittelbarkeit und Authentizitit der

- oft unter Lebensgefahr gedrehten -
Bilder liegt. Uns ferne Betrachter ver-
setzen sie fiir einige Momente ratlos
in die Wirrnisse der Kampfsituation.
Doch anders als das Festival verlau-
ten liess, vermitteln sie uns nicht eine
«brennende Aktualitit», sondern stam-
men vorwiegend aus den ersten bei-
den Jahren des Konflikts und sind da-
mit bereits wieder historisch. Leider

AL RAKIB AL KHALED
(THE IMMORTAL SERGEANT)
Regie: Ziad Kalthoum

trugen der Festivalkatalog und die
Filmprisentationen wenig dazu bei,
diese Filme in ihre Entstehungsbedin-
gungen einordnen und so ihre spezi-
fische Optik und ihre Zeitbedingtheit
besser verstehen zu kénnen. Stattdes-
sen wirkten diese Bilder ungebrochen
als Zeugnis des Elans einer Eruption,
eines lange unterdriickten Wider-
stands gegen das verhasste Regime und
feierten so einen Enthusiasmus, der in-
zwischen lingst einer bestiirzten Er-
niichterung gewichen ist, und dem
Schrecken angesichts einer drohenden
Alternative, die vielen noch schlimmer
erscheint als das bisherige Regime.

Es blieb Ossama Mohammed
(*1954) tiberlassen, in einem ausfiihrli-
chen Werkstattgesprich solche vor-
schnellen Eindeutigkeiten zu relativie-
ren. Er erzihlte von Wiam Simav Be-
dirxan, die er als Koautorin des Films
anfiihrt und deren Namen er sogar in
den Titel gesetzt hat: Simav heisst auf
Kurdisch «silbernes Wasser». Sie blieb
2011 in Homs, als ihre Familie fliichte-
te, erfuhr so mit dem Aufstand eine
neue Freiheit, kaufte sich in Aleppo
eine kleine Videokamera, die sie nach
Homs schmuggelte, nahm mit Ossama
Mohammed Kontakt auf, begann ihren
Alltag zu filmen und iibermittelte ihm
die Bilder. Die letzten stammen vom
Dezember 2012. Nicht mehr im Film ist
ihre weitere Geschichte: Islamistische
Krifte haben der unverschleierten Kur-
din, die eine improvisierte Schule fiir
Kinder in Homs eingerichtet hatte, das
Leben in ihrer Stadt unméglich ge-
macht, sie musste sie schliesslich doch
verlassen, lebt heute in einem Fliicht-
lingslager - und versucht auch hier,
trotz Hunger und Kilte, den Kindern
ein Minimum an Unterricht zu bieten.

Am Beispiel Simavs wird zugleich
klar, was wohl auch auf viele der Filme-
macher und Kameraleute zutrifft, de-
ren Bilder wir in anderen Filmen in Fri-

SABAHAN AKHAFF MASAAN
UGHANI (MORNING FEARS,
NIGHT CHANTS)

Regie: Deiri Salma, Rola Ladqani

bourg gesehen haben: Das Drehen sei
fiir sie zu einem wesentlichen Element
des Uberlebens, ein «Lebensfaden», ge-
worden. Wenn die eigene Existenz in
jedem Augenblick gefihrdet ist, kann
der Wunsch, von all dem Zeugnis ab-
zulegen, neue Kraft verleihen. Mit dem
Satz «Ich habe es gesehen» beginnt
denn auch MA'A AL FIDDA - das «Yo lo
vi» Goyas zitierend und den Film ein-
ordnend in eine kiinstlerische Tradi-
tion des Nicht-wegsehen-Wollens auch
und gerade angesichts von Ungeheuer-
lichem.

Ossama Mohammed gab seiner
Auswahl eine zusitzliche Dimension
mit dem Einbezug eines in Syrien un-
geliebten Klassikers, AL HAYATT AL
YAWMIYAH FI QARIAH SURIYAH
(ALLTAGSLEBEN IN EINEM SYRI-
SCHEN DORF, 1974) von Omar Amiralay
(1944-2011). Auch er hat «gesehen»: die
prekire Alltagswirklichkeit im lindli-
chen Syrien, und er kontrastiert sie
ebenso niichtern wie schonungslos mit
der offiziellen Version des politischen
Selbstverstindnisses.

Auffallend viele der gezeigten
Filme stellen hingegen Kiinstler in
den Mittelpunkt: die Dreharbeiten zu
einem Spielfilm von Mohamed Malas
(AL RAKIB AL KHALED |THE IMMOR-
TAL SERGEANT), einen Schriftsteller
(BALADNA AL RAHEEB |OUR TERRIBLE
COUNTRY) oder eine junge Singerin,
die zur Stimme des Aufstands wird (sa-
BAHAN AKHAFF MASAAN UGHANI |
MORNING FEARS, NIGHT CHANTS).
Das mag angesichts der Zustinde auf
den ersten Blick iiberraschen, leuchtet
wegen der realpolitischen Perspektiv-
losigkeit aber véllig ein. «Meine einzige
Waffe ist die Kamera», lautet ein State-
ment in AL RAKIB AL KHALED, das auf
seine Art durchaus militant klingt.

Ossama Mohammed, der in MAA
AL FIDDA neben Simavs Bildern viel
auf Youtube gefundenes, oft verwa-
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AL WADI (LA VALLEE)
Regie: Ghassan Salhab

ckeltes Bildmaterial verwendet, sagt im
Off einmal: «Statische Einstellungen
sind schén.» Und im Werkstattge-
sprich betonte er, er sei kein Propagan-
dist, seine Bildauswahl sei bestimmt
vom Kontrast zwischen Bewegung und
Statischem. Tatsichlich wiren die Bil-
der des Schrecklichen - etwa von Fol-
terungen, die die Folterknechte selbst
gefilmt haben - als solche kaum auszu-
halten. Sinnvoll und dadurch ertrig-
lich werden sie erst durch die gestal-
terische Arbeit des auswihlenden
und montierenden, durch leitmoti-
visch wiederkehrende Bild- und Ton-
elemente strukturierenden Filmema-
chers. Die Asthetik, zu der hier zwin-
gend auch Noma Omrans Musik gehort,
schafft die notwendige Distanz und
driickt eine Haltung aus.

Genau das macht auch den im
Wettbewerb gezeigten libanesischen
Spielfilm AL WADI (LA VALLEE) von
Ghassan Salhab so eindriicklich. Die Ju-
ry der Internationalen Filmkritik hat
den in ruhigen, oft fixen Einstellungen
gedrehten Film mit dem Fipresci-Preis
ausgezeichnet. Er beginnt an der sy-
risch-libanesischen Grenze, dann ver-
lagert sich die Handlung in die trii-
gerische Ruhe des Bekaatals. Salhab
benutzt die traditionelle Form des pa-
rabelhaften Erzihlens: Seine durch
einen Unfall um das Gedichtnis ge-
brachte Hauptfigur steht fiir eine Reali-
tit im Nahen Osten, in der viele Araber
das Bewusstein dafiir, woher sie kom-
men, so sehr verloren zu haben schei-
nen wie das Wissen, wohin sie einmal
wollten. So wie die Hauptfigur werden
sie zum Spielball von bewaffneten Ban-
den und dubiosen Geschiftemachern.
Eine der Figuren ist Malerin; sie be-
nutzt schliesslich den Oberkérper des
gefesselten Unfallopfers wie eine Lein-
wand, auf die sie ihre Vision der Welt
zeichnet.

Martin Girod
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Orson Welles zum Hundertsten
Radiohérspiel

CITIZEN KANE als erweitertes

Die innovative Konstruktion von
CITIZEN KANE (1941) wird gern darauf
zuriickgefiihrt, dass Orson Welles die
etablierten Regeln des Filmemachens
schlicht nicht kannte. Im Kontext sei-
nes fritheren Schaffens zeigt sich je-
doch, dass die damals ungewohnte Er-
zdhlstruktur des Films weitgehend
den Konventionen von Welles’ Radio-
dramen folgte.

Ab 1938 adaptierte Welles mit sei-
nem Bithnenensemble unter dem Label
«The Mercury Theatre on the Air» lite-
rarische Klassiker und aktuelle Best-
seller fiirs Radio. Diese einstiindigen
Horspiele bestanden aus der Anein-
anderreihung kunstvoll verdichteter
Schliisselszenen, die von einem oder
mehreren Ich-Erzihlern zusammen-
gehalten wurden. Getreu seiner Vor-
liebe fiir Mysterys eréffnete Welles die
erste Staffel mit Bram Stokers vielstim-
migem Briefroman «Dracula».

Auch CITIZEN KANE rekonstru-
iert die Geschichte seines Protagonis-
ten anhand von mehreren Zeugenaus-
sagen, wobei der damals vor allem we-
gen seiner Stimme bekannte Welles
hier konsequent auf Voice-over ver-
zichtet und damit die subjektive Erin-
nerung in vermeintlich objektive Bilder
fasst. Als Aufhinger der Mysteryhand-
lung dient das ritselhafte letzte Wort
des verstorbenen Zeitungsmagnaten
Charles Foster Kane.

Wie in den Hérspielen verzahnt
Welles die dichten Dialoge so, dass
sich bisweilen ganze Sitze scheinbar
realitdtsnah tiberlappen. Dank silben-
genauem Timing bleiben sie jedoch
durchwegs verstindlich. Gleichzeitig
kommt dadurch das Machtgefille zwi-
schen Figuren zum Vorschein, die oft
nur in einer einzigen Szene auftauchen.

Als der junge Charlie Kane von sei-
ner Mutter dem reichen Vormund That-
cher iiberschrieben wird, schneidet
die dominante Mrs. Kane ihrem Mann

wiederholt das Wort ab. Als dieser je-
doch missmutig murmelnd das Fens-
ter schliesst - und damit seinerseits
den im Schnee spielenden Jungen akus-
tisch ausschliesst -, 6ffnet sie es de-
monstrativ wieder.

Eine besondere Stirke der Mercu-
ry-Horspiele liegt in der akustischen
Erzeugung von Schauplitzen, die
trotz der bescheidenen Tonqualitit
hiufig allein anhand des Raumklangs
menschlicher Stimmen vor dem geisti-
gen Auge erstehen. Offensichtlich hat-
te Welles eine besondere Vorliebe fiir
verhallte Gruften und Schall reflektie-
rende Materialien.

Im Film tragen die vom Toninge-
nieur James G. Stewart erzeugten Echo-
effekte massgeblich zur Illusion bei,
Kanes Wahlkampfveranstaltung spiele
in einem voll besetzten Auditorium,
obwohl sie lediglich aus kostengiins-
tigen Nah- und Trickaufnahmen be-
steht. Ahnlich verhallt wie in Draculas
Kellergewélben klingt es im iiber-
dimensionierten Schloss Xanadu, des-
sen unheimliche Atmosphire iiberdies
massgeblich von Bernard Herrmanns
ausgefallen instrumentierter Musik be-
stimmt wird.

Schon Welles’ Radiodramen ver-
dankten ihre unverwechselbare Atmo-
sphire den differenzierten Klangfar-
ben des streitbaren Komponisten, des-
sen fragmentartiger Kompositionsstil
den Anforderungen der Horspiele ideal
entsprach. Am liebsten arbeitete er mit
Kiirzestmotiven, die manchmal fiir
zwel, drei Takte zu romantischen Melo-
diefragmenten anschwollen, um dann
in eng harmonisierten Ostinati wieder
im Hintergrund zu verschwinden.

Herrmanns erklirtes Ziel war es
schon beim Radio, den psychologi-
schen Subtext der Geschichten musi-
kalisch zu vermitteln. Dies gelang ihm
erstmals bei der DuMaurier-Adaption
«Rebeccar, fir deren Vertonung er

ausnahmsweise mehr als eine Woche

Zeit hatte. Welles’ luxuridse Anstel-
lungsbedingungen erlaubten es ihm
schliesslich, seine Partitur zu CITIZEN
KANE wihrend zw6lf Wochen parallel
zur Entstehung des Films zu erarbeiten.

Analog zur iibergeordneten Dra-
maturgie konzipierte Herrmann ein
musikalisches Puzzle, dessen verschie-
dene Teile Kanes Persénlichkeit be-
schreiben. Fiir Kanes Machtstreben ver-
wendete er eine rhythmisierte Abwand-
lung der liturgischen Totensequenz
«Dies Irae». Diesem absteigenden
Machtmotiv stellte er das tonal ver-
wandte «Rosebud»-Motiv gegeniiber,
das sich als Symbol fiir Kanes verlorene
Kindheit gleichfalls in verschiedensten
Verarbeitungen durch den Film zieht.

Im Gegensatz zum Radio, wo
Herrmann die einzelnen Szenen mit
kurzen Musikeinsitzen voneinander
abgrenzen musste, setzte Welles die
Tonspur im Film oft dazu ein, inhalt-
liche Entwicklungen iiber Zeitspriinge
und Schauplatzwechsel hinweg zusam-
menzufassen. So gelingt es ihm, die
Verdichtungsstrategien seiner Radio-
dramen noch weiter auszubauen, in-
dem er Dialog, Geriusche und Musik
um visuelle Informationen erginzt,
ohne dabei in die iibliche audiovisuelle
Redundanz zu verfallen.

Als der junge Kane etwa aus Colo-
rado weggebracht wird, sehen wir le-
diglich einen allmihlich eingeschnei-
ten Schlitten. In das Rauschen des
Windes und der Musik mischen sich je-
doch weit entfernt die Gerdusche einer
Eisenbahn, deren Pfeifen sich bei der
Uberblendung auf einen neuen Schlit-
ten in weihnichtliche Gléckchen der-
selben Tonhshe verwandeln.

Das vom Jungen begonnene «Mer-
ry Christmas» vervollstindigt Thatcher
unmittelbar mit «and a happy New
Year». Dazwischen liegt jedoch ein
Schnitt, der einen Zeitsprung von fast

zwanzig Jahren iiberbriickt. In der Fol-
ge werden Kanes private und berufli-
che Projekte in seriellen Montagen ge-
zeigt, die zu hektischen Tinzen von
Herrmanns vorgingig komponiertem
«Miniatur-Ballett» geschnitten wurden.

Den Niedergang von Kanes erster
Ehe mit Emily wird zu einer zweiminii-
tigen Abfolge von Frijhstiicksszenen
verdichtet, die Herrmann mit zuneh-
mend dissonanteren Variationen eines
Walzers kommentiert. Interessant an
dieser viel zitierten Schuss-Gegen-
schuss-Sequenz ist jedoch die Tatsache,
dass die Zeitspriinge nur visuell kom-
muniziert werden, derweil die allmih-
lich von Kane dominierte Konversation
kontinuierlich weitergeht.

Der soziale Aufstieg seiner Zu-
fallsbekanntschaft Susan Alexander
zur Geliebten erfolgt in einer Uber-
blendung von zwei identisch gefilm-
ten Totalen, wobei sich neben der Aus-
stattung auch Susans kontinuierlicher
Gesang verdndert: Wihrend sie die Ros-
sini-Arie «Una voce poco fa» an einem
verstimmten Klavier auf Englisch be-
ginnt, endet sie im italienischen Ori-
ginal zum Klang eines Fliigels. In
der Folge wird ihre Stimme zu einer
Art Gradmesser von Kanes zerstére-
rischen Machtdemonstrationen. Als
Kane die bescheidene Amateursinge-
rin mit einer erzwungenen Opernkar-
riere iiberfordert, verindert sich auch
ihre weiche Sprechstimme in gellen-
des Kreischen. Nach dem totalen Ver-
lust ihrer Singstimme - visuell mit
dem Ausgehen einer flackernden Biih-
nenlampe synchronisiert - spricht sie
schliesslich nur noch leise krichzend.

Oswald Iten

Welles’ zwischen 1938 und 1940 entstandene
CBS-Horspiele lassen sich online beispielsweise
unter mercurytheatre.info nachhoren, ein
detailliertes Cue Sheet zu CITIZEN KANE findet
sich auf der Seite der Bernard Herrmann Society
unter goo.gl/JPL7Xa.
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