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Johnny Depp
Christina Ricci

Sleepy
Hollow
Regie: Tim Burton
USA 1999

Es darf gegruselt werden: Tim

Burton hat mit «Sleepy Hollow» ein

grausiges, auf einer klassischen

Spukgeschichte basierendes
Horrormärchen im Stil der «Hammer»-
Filme geschaffen.

Michel Bodmer
«The Legend ofSleepyHollow», einparodi-
stisches Gruselmärchen des amerikanischen

Autors Washington Irving aus dem

Jahre 1890, ist eigentlich arm an Handlung.
Ichabod Crane, der unansehnliche, ärmliche

und schmarotzende Lehrer im halb

verwunschenen Dorf Sleepy Hollow,
schwankt zwischen Schulwissen und

Aberglauben; vor allem der legendäre
Geist eines enthaupteten hessischen Söldners,

der nachts nach seinem Kopfsuchen

soll, ängstigt ihn. Crane hofft auf sozialen

Aufstieg, indem er die Bürgerstochter
Katrina van Tassel freit. Doch im Rauhbein

Brom hat er einen potenten Rivalen. Nachdem

Katrina seinen Antrag abgewiesen

hat, wird der enttäuschte Crane von einem

kopflosen Reiter verfolgt und offenbar mit
dessen Kopf aus dem Sattel geschossen.

Tags daraufwird nur ein Kürbis gefunden;
Crane ist verschwunden, und Brom heiratet

grinsend Katrina.

Dieser in den USA (wohl mangels
authentischer Sagen) zeitlos beliebte
Märchenstoff wurde schon mehrfach auf die

Leinwand gebracht. AndrewKevin Walker,

Drehbuchautor von «Seven» (1995), hat

mit Hilfe einiger Figuren und des Motivs

vom kopflosen Reiter ein handfestes
Gruselstück geschrieben, das zwar auch den

Zwiespalt von Ratio und Übernatürlichem

thematisiert, sich in Bezug auf den Plot
jedoch am neuzeitlichen Genre des

Serienmörder-Krimis orientiert.
Crane ist hier ein New Yorker

Polizeibeamter, der sich für humaneren Strafvollzug

und rationale Ermittlungen einsetzt,

ein Vorläufer indizienverrückter Detektive

wie Sherlock Holmes und Hercule Poirot.

In Sleepy Hollow soll er eine Reihe von
Morden aufklären, bei denen die Köpfe der

Opfer verschwanden. Bakus Van Tassel

und die anderen Bürger halten den kopflosen

Reiter für den Täter, aber Crane tippt
auf einen menschlichen Bösewicht und
materielle Motive.

Nach und nach zeigt sich, dass Cranes

Verdrängung alles Übernatürlichen auf
einem ödipalen Kindheitstrauma beruht:

Sein Vater, ein fanatischer Pfarrer, ermordete

Ichabods heiss geliebte, harmlos

hexenhafte Mutter. Als Crane erkennen

muss, dass der Geist des kopflosen Reiters

existiert, stürzt er in eine Krise. Trotz allem

aber trügt sein Instinkt nicht: Der Reiter

entspringt einem blutigen Baum, doch die

wahreWurzel des Übels liegt in diesseitiger
Bosheit und letztlich - wie in Christie-

mässigen Rückblenden erklärtwird- in
sozialen Gegensätzen. Da Crane sich obendrein

emotionale Intelligenz aneignet,
lassen sich am Ende sogar noch family values

(wieder)herstellen, anders als in der Vorlage

zu Gunsten des Outsiders.

Tim Burton, der sich mit «Beetlejuice»

(1989), «Edward Scissorhands» (1990) und
seinen «Batman»-Filmen (1992 - 95) als

Spezialist für postmodern verdrehte
Märchen und Gruselstücke erwiesen hat,

taucht Walkers Geschichte in ein nebliges

Ambiente, das an alte Sherlock-Holmes-

Filme erinnert. Er hat in England gedreht,
seine liebevoll detaillierte Kunstwelt aber

vor allem im Studio bauen lassen. Nicht
umsonst lässt er «Hammer»-Stars wie

Christopher Lee und Michael Gough
auftreten: Wie deren Filme wirkt auch «Sleepy

Hollow» stilisiert und die Schauspielertragen

dick auf.

Neben dem hier wiederum ideal

besetzten Burton-Stammdarsteller Johnny
Depp und dem «Addams Family»-ge-
wohnten gothic girlie Christina Ricci

vergnügen sich britische Charakter-Stars wie
Michael Gambon und Miranda Richardson;

der ohnehin gespenstische Christopher

Walken fletscht als monströser Reiter

angespitzte Zähne à la Lon Chaney. Dass

special ejects-Spezialist KevinYagherauch

mitproduziert und -geschrieben hat, ist
den gar genüsslich zelebrierten Enthauptungen

anzumerken. Immerhin
unterschneidet Burton die splatter-Elemenle
mit jenem schwarzen Humor, der schon

seinen Erstling «Pee-Wee's BigAdventure»

(1985) kennzeichnete. Nichts für Zimperliesen,

aber einer der genussvollsten
Gruselfilme der letzten Jahre.
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«Für die
Zensurbehörde bin ich ein
Subversiver»

Er gilt als Aussenseiter und
schafft es doch immer wieder.
Kult-Regisseur Tim Burton über
seine Vorliebe für Märchen,
seine Probleme mit Hollywood
und warum Johnny Depp
genau der Richtige ist.

olivier Salvano Tim Burton, sehen Sie sich als Hollow». Hatten Sie Skrupel, diesen und seinen persönlichen Konflikt. Ich

einen «modernen westlichen Märchener- Klassiker von Washington Irving (1783 - mag es, dass er so tut, als wüsste er,

Zähler»? Ich habe Märchen immer sehr 1859) so stark zu verändern? Beim Lesen wovon er spricht, obwohl er im Grunde

geschätzt, besonders der französische eines Drehbuchs denkt man natürlich als genommen seine Zweifel hat; oder dass

Begriff «conte de fées» hat es mir Erstes daran, doch es hat mich nicht er sich bemüht, mutig zu sein, obwohl er

angetan. Allerdings habe ich sehr wenige gestört. Ausserdem habe ich diesem es eigentlich nicht ist... Diese Konflikte
Märchen gelesen und mir stattdessen - Aspekt nicht so viel Bedeutung beige- sind sehr menschlich, sie widerspiegeln
als Ersatz gewissermassen - Filme mit messen, weil es sich um eine Erzählung die Gefühle, die jeder Einzelne von uns im

Monstern angesehen, Horrorfilme. handelt und ich andere Versionen davon Alltag empfindet. Wie gesagt: In einem

Vielleicht ist diese seltsame Vorliebe auf kenne. Dennoch haben wir versucht, fantastischen Werk muss man sich mit
meine Kindheit in Südkalifornien Geist und Stimmung der Erzählung den Figuren identifizieren können,

zurückzuführen, wo man gewisse beizubehalten, denn in der Beschreibung

Aspekte des Lebens überhaupt nicht der Orte, der Figuren, des kopflosen Könnte man Sie also in gewissen
kennen lernte, wie etwa die Jahreszeiten Reiters liegt meines Erachtens der Punkten in den Träumen und
Alboder den plötzlichen Wetterwechsel. ursprüngliche Reiz. Natürlich haben wir träumen des jungen Helden wieder

viel verändert, doch wurde ich durch erkennen? Nun, ich versuche zu jeder
Ihr neuer Film ist eine freie Adaptation Irvings Werk zu diesen Veränderungen Figur eine Verbindung aufzubauen, ohne

der Erzählung «The Legend of Sleepy inspiriert. Hätte es sich um einen Roman gleich autobiografisch zu werden. Wenn

gehandelt, wären uns die Hände stärker ich mich in Bezug auf gewisse Facetten

gebunden gewesen. der Hauptfiguren persönlich einbringen
kann, spüre und verstehe ich sie besser.

Die Hauptperson in «Sleepy Hollow», Dies gilt für alle meine Filme. Ich versu-

> ichabod Crane, funktioniert mit seinem che sogar, mich mit einer Figur wie
Kopf und rationalen Verstand - ganz im Batman zu identifizieren! Bei Edward

Gegensatz zum Reiter. Es ist dieses erste Scissorhands war es einfacher, da es

Bild, das mir an der Geschichte sofort sich um meine Kreation handelte,

aufgefallen ist und mein Interesse

geweckt hat. Ein Mann lebt «mit seinem Sie zeichnen ein ziemlich düsteres Bild

V Kopf», während der andere keinen hat: vom Amerika des 18. Jahrhunderts: etwa
* ein spannender Gegensatz zwischen so düster wie die Stadt Gotham City in

Logik und unerklärbarem, das sich «Batman» Wahrscheinlich ist das die

jeglicher Vernunft entzieht... Reaktion auf das Südkalifornien meiner
Kindheit. Hätte ich an einem düsteren

Einmal mehr scheinen Sie Ihre Figuren Ort gelebt, würde ich nun wohl sonnige
menschlich reifer gemacht zu haben Strände filmen!

• * Befasst man sich mit einem fantasti¬

schen Thema, ist der Einbezug echter Wie haben Sie reagiert, als das Mindestal-

\ V ^ g : Gefühle in der Tat von grosser Bedeu- ter für Ihren Film von der amerikanischen
% tung. Ich mag es, wenn innere Konflikte Zensurbehörde auf 17 Jahre festgelegt

entstehen. Ich mag die Person ichabods wurde? Ich hatte schon immer enorme

«Hätte ich nicht in Kalifornien, sondern an einem düsteren Ort
gelebt, würde ich nun wohl sonnige Strände filmen!»



tim burtom

«Heute hat man es in Hollywood mit
gesichtslosen, anonymen Gesellschaften
zu tun»

Probleme mit der Zensur. In diesem Fall

war der Entscheid besonders hart, weil ein

Teil meiner Inspiration auf Erzählungen und

Filmen beruht, die ich in meiner Kindheit sah

und die mir psychologisch weiterhalfen. Die

Tatsache, dass ein Grossteil des potenziellen

Publikums auf meinen Film verzichten muss,

versetzt mich in Wut. Es stimmt, dass die

Gewalt in den USA ein grosses Problem ist, aber

erschreckend ist auch, dass offensichtlich

nicht viel dagegen unternommen wird. Es

gibt keine ernsthaften Diskussionen darüber,

wie diese wichtige Frage angegangen werden

könnte. Als einziges Mittel bleibt die Zensur,

was schlimm ist, weil auch sie das

Problem nicht wirklich löst.

Haben Sie das Gefühl, Ihr Film ist in dieser

Beziehung ein Einzelfall? Ich weiss es nicht.

Der Entscheid schien derart übertrieben

Doch die Studioverantwortlichen wussten,
dass es daran nichts zu rütteln gab. Es ist so

absurd und puritanisch-absolut sinnlos! Ich

denke, dass viele andere Regisseure ähnliche

Probleme haben, jedoch vermute ich, dass

die Zensurbehörde mich mit einer anderen

Elle misst. Sie hat mir stets zusätzliche

Hindernisse in den Weg gelegt, da sie mich als

Subversiven schubladisiert haben. Allein der

Gedanke, ich könnte Ideen vermitteln, die sie

möglicherweise nicht verstehen, versetzt sie

in Angst und Schrecken

Wann ist Francis Ford Coppola zum

Projekt «Sleepy Hollow» gestossen und wie
weit reichte sein Einfluss? Ich erfuhr, dass

er seit langem die Rechte an der

Kurzgeschichte von Washington Irving besass. Er ist

ein vielseitig interessierter Filmemacher, der

daher viele Rechte erworben hat, wie etwa

für «Frankenstein» oder «Dracula». Aber sein

Einfluss war gering. Er war in diesem Projekt

mehr eine Art «Pate».

Das Kostüm des kopflosen Reiters erinnert

an jenes von Edward Scissorhands

und die Szene, in der ichabods Mutter mit
Anmut in die Luft schwebt, an Winona

Ryder, die staunend zuschaut, wie Edward

Eisskulpturen formt und sie in Schnee

verwandelt Erfolgen diese Bezugnahmen
auf Ihre früheren Werke absichtlich? ich

denke jeweils nicht daran, zumindest nicht

bewusst. Das beste Beispiel dafür ist meine

Art zu zeichnen: Trotz aller Bemühungen
finden sich in meinen Zeichnungen immer Spuren

desselben Stils. Und ich kann tun, was ich

will: Meine Filme weisen immer irgendwelche

Ähnlichkeiten auf und gewisse Bilder und

Themen tauchen ständig wieder auf...

Johnny Depp, der den unschuldigen und

introvertierten Edward Scissorhands und

den geschwätzigen und extrovertierten
Ed Wood verkörperte, stellt hier nun
einen jungen Polizisten dar. Was schätzen

Sie an seiner Persönlichkeit? Er legt keinen

grossen wert auf Äusseres. Seine Erscheinung

ist ihm egal, und er lässt mir grosse Freiheit,

um sie neu zu gestalten. Gewisse

Schauspieler und Schauspielerinnen beschäftigen

sich stark mit ihrem Bild. Er nicht. Und für eine

gute Mischung aus Tonfall und Humor inmitten

von Tragik ist er hervorragend. Mit seiner

Offenheit und seiner Neugier auf neue

Erfahrungen meistert er Herausforderungen dieser

Art. Ich arbeite gern mit ihm, der

Austausch funktioniert bestens, und wir verstehen

uns sehr gut.

Ihre Frau Lisa Marie stellt die Mutter des

Detektivs dar. In «Mars Attacks!» (1996)

und «Ed Wood» (1994) boten Sie ihr
attraktive Nebenrollen an. Liegt es Ihnen

am Herzen, dass sie bei Ihren Filmen

mitwirkt, und wie wählen Sie die Rollen aus?

Die Dreharbeiten mit ihr sind amüsant und

angenehm. Wir sind ja sehr oft getrennt, und

so haben wir die Gelegenheit, uns ein wenig
öfter zu sehen. Wir besprechen viele Dinge

gemeinsam, und ich freue mich, wenn sie

dabei ist. Aber es käme mir nie in den Sinn, ihr

etwas vorzuschlagen, das nicht genau auf sie

zugeschnitten ist.

Ihr Film «Mars Attacks!» zog den übertriebenen

Patriotismus von «Independence

Day» (1995) ins Lächerliche. Wie erklären
Sie sich, dass der Film von Roland Emmerich

ein Riesenerfolg war, während Ihr
Film eher durchfiel? Es ist die Wirkung von

Yin und Yang. Die Leute haben sich offenbar

bei den lauten Krachern von «ID4» besser

gefühlt als beim humorvolleren Umgang mit

dem Thema. Doch diese «hausgemachte

Aufrüstung» ist auch ein bisschen erschreckend

Haben Sie das Projekt «Superman
Reborn» endgültig begraben? Ich habe mehr

als ein Jahr daran gearbeitet und dabei bleibt

es. Die Studios haben sich zu sehr grossen

Unternehmen entwickelt und die Entscheidungen

hängen nicht mehr von einer einzelnen

Person ab. Früher konnte man mit dem

Studiochef sprechen; heute hat man es mit

gesichtslosen anonymen Gesellschaften zu

tun. Es ist schwierig zu verstehen, was da

noch vorgeht.

Ihre Figuren sind immer sehr romantisch,

empfindsam, unschuldig oder einsam.

Worin besteht die Botschaft? Ich mag diese

Personen, denn auf gewisse weise bin ich

aus demselben Holz geschnitzt oder habe

zumindest schon ähnlich empfunden. Durch

meine Charaktere versuche ich etwas für

mich zu tun. Obwohl das Gewicht der

Einsamkeit heute nicht mehr so stark auf mir

lastet, kenne ich diese Gefühle - auch nachdem

ich das Glück gefunden habe.
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David Morse
Michael Clarke Duncan
Tom Hanks

The Green

Regie: Frank Darabont
USA 1999

Ein hintergründig poetischer Titel für
die fantastische Geschichte aus der
Feder von Horror-Meister Stephen
King. Dank Darabonts beachtlichem
Handwerk hält diese King-Verfilmung,

was die Vorlage verspricht.

Matthias Rüttimann

Ewiges Dämmerlicht dräut über der grünen

Meile im Todestrakt von Luisianas

Strafanstalt. Grün ist hier nicht die

Hoffnung, sondern der abwaschbare Linoleum.

Und die Meile ist ein paar Schritte

kurz, der letzte Gang zwischen Todeszelle

und elektrischem Stuhl.

Stephen Kings Bestseller, der 1996 als

sechsteiliger Fortsetzungsroman erschien,

besitzt alles, was eine packende, ergreifende

Story beinhalten sollte. Allein schon der

Ort der Handlung, die Hinrichtungsstätte,
löst jene Schauer aus, nach denen es den

King-Leser gelüstet, wenn er sich in seinem

Schaukelstuhl vorAugen führt, wie schnell

die bürgerliche Existenz kippen und zur
Hölle schlittern kann.

Kings Helden haben keine anderen

Eigenschaften als der Mann im Schaukelstuhl.

Der Held von «The Green Mile» ist
Paul Edgecomb (Tom Hanks), ein korrekter

und pflichtbewusster Vorsteher der

Wachabteilung im Todestrakt. Standhaft

versucht er die heikle Aufgabe zu lösen, die

seinem Team nicht bloss die Aufsicht über

die zum Tode Verurteilten, sondern auch

deren Exekution überantwortet. Dieser

senkrechte Mann gerät ins Wanken, als er

an einer Blutinfektion erkranktundalsjohn
Coffey (Michael Clarke Duncan) in den
Todestrakt einzieht. Coffey vereinigt alle

Stigmata des Bürgerschrecks: Er ist schwarz, ein

Hüne von zwei Metern undwegen des Mordes

an zwei Mädchen verurteilt. Zudem -
und dies sei als Letztes zum Inhalt verraten

- besitzt Coffey seltsame Kräfte, wie Paul

schon bald am eigenen Leibe erfährt.

Weit über 40 King-Geschichten sind

seit Brian de Palmas «Carrie»-Verfilmung
(1976) mehr oder weniger geniessbar
verfilmt worden. Man darf es als Glück preisen,

dass Frank Darabont nach dem
beeindruckenden Spielfilm-Debüt «The Shawshank

Redemption» (1994) zum zweiten
Mal einen Stoff von King bearbeitet hat.

Darabonts Verfilmung zeichnet sich

nicht durch formale und bildgestalterische

Originalität aus. Im Gegenteil. Hier wird
mit solidestem Filmhandwerk - oder soll

man sagen: nach Industrienorm - eine

gute Geschichte über drei Stunden spannend

und sentimental erzählt. Genauso

wie sich King nie dazu verstiegen hat, an
sein Schreiben künstlerische Ansprüche

zu stellen, so liefert Frank Darabont genau
das, was das Massenmedium der Masse

schuldet: den Mythos vom ewigen Kampf
zwischen Gut und Böse. Es ist daher

müssig dem Film vorzuwerfen, er gehe mit
dem Thema Todesstrafe leichtsinnig um,
er stilisiere den Gefängnisalltag oder er

verdamme die Bösen und überhöhe die

Guten (was er wirklich alles tut!). «The

Green Mile» hat bestenfalls den

Wahrheitsanspruch eines Märchens und den

Realitätsbezug antiker Mythen.
Durch eine Rahmenhandlung, in

welcher der greise Paul Edgecomb einer

Freundin im Altenheim die Geschichte er¬

zählt, die in den Dreissigerjahren zur Zeit
der Depression im amerikanischen Süden

spielt, wird in diesem Fall nicht die Faktizi-

tät der unglaublichen Ereignisse, sondern

der Fakt des Erzählens als Katharsis
unterstrichen. Die tröstende Lebensweisheit

lautet: «Jeder hat seine grüne Meile. Die

eine ist kürzer, die andere länger.»
«The Green Mile» überzeugt durch seine

durchgängige Polarität, die bis in das

geniale Produktionsdesign von Terence

Marsh nachzuvollziehen ist. Marsh
verleiht dem Todestrakt jene Mischung von
Folterkammer und Sakralbau, die das

Archaische hervorhebt. Kameramann David
Tattersall unterstreicht lichtmässigklar die

Trennung zwischen draussen und drinnen,

zwischen Paradies und Orkus. Ein
Meisterstück ist der dramaturgische Verlauf,

der - von Thomas Newmans

unterschwellig arbeitendem Soundtrack wohl
dosiert unterstützt - den Plot in Episoden
entwickelt und dabei den grossen Bogen
nicht verliert. Neben Tom Hanks, der in
altbewährter Manier den vertrauenswürdigen

Vorzeigebürger mimt, brillieren
Doug Hutchinson und Sam Rockwell in der

Rolle der unbekehrbaren Bösewichte. Ein

kleines Glanzlicht setzt Harry Dean Stanton

als schrulliger Gefängnistrottel.
«Gute Storys sind die Schlagbolzen der

Fantasie», hat der Meister einmal
geschrieben, «und der Zweck der Fantasie ist

es, uns Trost und Zuflucht vor Situationen
und Lebensabschnitten zu bieten, die sich

andernfalls als unerträglich erweisen
würden.» Unerträglich ist etwa dieVorstellung

- abgesehen von dem fragwürdigen Faktum

der Todesstrafe an sich -, ein

Unschuldiger gerate auf die grüne Meile.
Einer werde zu Unrecht ans Kreuz geschlagen.

Diese Story ist so gut wie sie alt und

vertraut ist.
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After Life
Waridafuru raifu
Regie: Hirokazu Kore-Eda
Japan 1998

Welche ihrer Erinnerungen möchten
Sie verfilmen und in die Ewigkeit
mitnehmen - als einzige? Kore-Edas

Film zeigt eindrücklich, wie nahe das

Kino dem Leben kommen kann.

Michael Sennhauser
Was bleibt von einem Leben? Die

Erinnerungen. Aber wessen Erinnerungen und
welche? Hirokazu Kore-Eda hat mit
seinem wundervollen «Maboroshi no hikari»

(1995) das Leben seiner Figuren mit einem

verträumt sehnsüchtigen Tod versöhnt,
der einfach da war, wie jenes geheimnisvolle

Licht, das nachts die einsamen
Fischer aufs Meer hinauslockt. Mit «After

Life» geht er einen Schritt weiter.
Jeden Montagmorgen kommen die

jüngst Verstorbenen zu Fuss in einer
Zwischenstation an. Ein Empfangsteam
bemüht sich zusammen mit den

Neuankömmlingen in nur einer Woche deren

wichtigste Erinnerung zu finden und
filmisch umzusetzen. Diese eine Erinnerung

- und nur diese - wird die Verstorbenen

dann in die Ewigkeit begleiten.
Die Idee ist so einfach wie brillant,

denn die Suche nach dieser einen

erinnerungswürdigen Erinnerung bedingt einen

kompletten und radikalen Lebensrückblick,

der denn auch den meisten

Neuankömmlingen gar nicht leicht fällt.

Nach und nach stellt sich zudem heraus,

dass das Personal der Empfangsstation

aus genau dem Grund noch hier ist: Sie

konnten sich bisher nicht entscheiden,

welcher Moment ihres früheren Lebens

denn der richtige gewesen sei.

Als Grundlage für den Film dienten
Kore-Eda Dutzende von echten Interviews

mit alten Japanerinnen und Japanern. «After

Life» ist zwar als Spielfilm ebenso

sorgfältig und liebevoll inszeniert wie die vom
Empfangsteam nachgestellten Erinnerungen

ihrerKlienten - aberKore-Eda benutzt
bewusst einen nüchtern-dokumentarischen

Stil, der jede metaphysische Verne-

belung vermeidet. Gefilmt wurde in einem

alten Schulhaus, das genau die richtige
Mischung von Anonymität und jahrzehntelanger

Benutzung durch ganze Generationen

von Schülern vermittelt. Die
Verstorbenen sitzen einzeln ihren Betreuern

gegenüber und hin und wieder deutet ein

harter Schnitt einen Zeitsprung an wie in

«richtigen» Dokumentarfilmen.
Ob nun ein alter Mann Mühe bekundet,

in seinem scheinbar so nutzlos
verbrachten Leben einen wichtigen Moment

zu finden, ob ein ganz junges Mädchen erst

dank sanftem Druck durch die Betreuerin

merkt, dass ihre geliebte Erinnerung an

Disneyland wohl doch nicht so ganz ihre

eigene und wichtigste sein kann: Der Pro-

zess des Erinnerns und Abwägens wird

ganz sachlich abgewickelt. Aber immer
wieder blitzen da Momente auf, in denen

Lebenserfahrungen aufeinander treffen

und zu kleinen Wärmeexplosionen in den

Herzen des Kinopublikums führen.

Kore-Eda meint, so wie das Leben eine

Ansammlung von Erinnerungen sei, sei

Film eine Ansammlung von Bildern. «After

Life» ist eine zugleich anspruchsvolle und
einfache Lektion im Umgang mit der

Lebendigkeit der Kinobilder und ihrer so

direkten Verwandtschaft mit unserem «wahren»

Leben.

Rosetta
Belgien/Frankreich 1999
Regie: Luc und Jean-Pierre Dardenne

Hier herrscht Krieg - zumindest im
Kleinen. Die Brüder Dardenne sowie
die Hauptdarstellerin Emilie Dequen-
ne gewannen für diesen starken und

zugleich mutigen Film 1999 in

Cannes die Goldene Palme.

Sandra Walser
Sie ruht nie. Und da gibt es wirklich nichts,

was sie halten könnte; nicht das Leben,

nicht ihre alkoholkranke Mutter -
geschweige denn die Kamera, die ihr unruhig
folgt und sie in einen Rahmen zu zwängen
versucht. Rosetta (Emilie Dequenne) führt
einen nervenaufreibenden Krieg. Immerzu

mit sich selbst und vor allem gegen die

anderen: Aktiviert von der Obsession, endlich

Arbeit zu finden, rennt die junge Gue-

rillera mit fast schon animalischer Energie

gegen eine Gesellschaft an, die eigentlich
keinen Platz für sie hat. Rosetta will «raus

aus diesem Loch», wie sie immer wieder

betont, «einfach nur einen normalenAlltag
leben». Und dafür ist sie bereit alles zu tun.

Noch bedingungsloser als bei ihrem
letzten Spielfilm «La promesse» (1996)
haben sich Luc und Jean-Pierre Dardenne

thematisch in die menschliche Misere
gestürzt. «Rosetta» weist jegliche Schwärmerei,

jegliche Romantik zurück. Erschreckend

authentisch wirkt der mutige Film -
stilistisch in vieler Hinsicht jenen Geboten

entsprechend, die Thomas Vinterberg und
Lars von Trier 1995 in ihrer «Dogma»-Er-

klärung formuliert haben. «Wir weigern

uns, eine klare Hierarchie zwischen den

beiden Gattungen zu etablieren. Der
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