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Regie: Tim Burton
USA 1999

Es darf gegruselt werden: Tim
Burton hat mit «Sleepy Hollow» ein
grausiges, auf einer klassischen
Spukgeschichte basierendes Horror-
marchen im Stil der kHammer-
Filme geschaffen.

Michel Bodmer
«The Legend of Sleepy Hollow», ein parodi-

stisches Gruselmarchen des amerikani-
schen Autors Washington Irving aus dem
Jahre 1890, ist eigentlich arm an Handlung.
Ichabod Crane, der unansehnliche, drmli-
che und schmarotzende Lehrer im halb
verwunschenen Dorf Sleepy Hollow,
schwankt zwischen Schulwissen und
Aberglauben; vor allem der legendire
Geist eines enthaupteten hessischen S61d-
ners, der nachts nach seinem Kopf suchen
soll, dngstigt ihn. Crane hofft auf sozialen
Aufstieg, indem er die Biirgerstochter
Katrina van Tassel freit. Dochim Rauhbein
Brom hater einen potenten Rivalen. Nach-
dem Katrina seinen Antrag abgewiesen
hat, wird der enttduschte Crane von einem
kopflosen Reiter verfolgt und offenbar mit
dessen Kopf aus dem Sattel geschossen.
Tags darauf wird nur ein Kiirbis gefunden;
Crane ist verschwunden, und Brom heira-
tet grinsend Katrina.

Dieser in den USA (wohl mangels au-
thentischer Sagen) zeitlos beliebte Mér-
chenstoff wurde schon mehrfach auf die
Leinwand gebracht. Andrew Kevin Walker,
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Drehbuchautor von «Seven» (1995), hat
mit Hilfe einiger Figuren und des Motivs
vom kopflosen Reiter ein handfestes Gru-
selsttick geschrieben, das zwar auch den
Zwiespalt von Ratio und Ubernatiirlichem
thematisiert, sich in Bezug auf den Plot je-
doch am neuzeitlichen Genre des Serien-
morder-Krimis orientiert.

Crane ist hier ein New Yorker Polizei-
beamter, der sich fiirhumaneren Strafvoll-
zug und rationale Ermittlungen einsetzt,
ein Vorldufer indizienverriickter Detektive
wie Sherlock Holmes und Hercule Poirot.
In Sleepy Hollow soll er eine Reihe von
Morden aufklédren, beidenen die Képfe der
Opfer verschwanden. Baltus Van Tassel
und die anderen Biirger halten den kopflo-
sen Reiter fiir den Téter, aber Crane tippt
auf einen menschlichen Bosewicht und
materielle Motive.

Nach und nach zeigt sich, dass Cranes
Verdrangung alles Ubernatiirlichen auf ei-
nem oOdipalen Kindheitstrauma beruht:
Sein Vater, ein fanatischer Pfarrer, ermor-
dete Ichabods heiss geliebte, harmlos
hexenhafte Mutter. Als Crane erkennen
muss, dass der Geist des kopflosen Reiters
existiert, stiirzt er in eine Krise. Trotz allem
aber triigt sein Instinkt nicht: Der Reiter
entspringt einem blutigen Baum, doch die
wahre Wurzel des Ubelsliegtin diesseitiger
Bosheit und letztlich - wie in Christie-
massigen Riickblenden erklart wird-in so-
zialen Gegensédtzen. Da Crane sich oben-
drein emotionale Intelligenz aneignet, las-
sen sich am Ende sogar noch family values
(wieder)herstellen, anders als in der Vorla-
ge zu Gunsten des Outsiders.

Tim Burton, der sich mit «Beetlejuice»
(1989), «Edward Scissorhands» (1990) und
seinen «Batman»-Filmen (1992 - 95) als
Spezialist fiir postmodern verdrehte Mér-
chen und Gruselstiicke erwiesen hat,

Johnny Depp
Christina Ricci

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 ldsst er «Hammer»-Stars wie
Christopher Lee und Michael Gough auf-
treten: Wie deren Filme wirkt auch «Sleepy
Hollown stilisiert und die Schauspieler tra-
gen dick auf.

Neben dem hier wiederum ideal be-
setzten Burton-Stammdarsteller Johnny
Depp und dem «Addams Family»-ge-
wohnten gothic girlie Christina Ricci ver-
gniigen sich britische Charakter-Stars wie
Michael Gambon und Miranda Richard-
son; der ohnehin gespenstische Christo-
pher Walken fletscht als monstroser Reiter
angespitzte Zdhne a la Lon Chaney. Dass
specialeffects-SpezialistKevin Yagherauch
mitproduziert und -geschrieben hat, ist
den gar geniisslich zelebrierten Enthaup-
tungen anzumerken. Immerhin unter-
schneidet Burton die splatter-Elemente
mit jenem schwarzen Humor, der schon

seinen Erstling «Pee-Wee’s Big Adventure»
(1985) kennzeichnete. Nichts fiir Zimper-
liesen, aber einer der genussvollsten Gru-
selfilme der letzten Jahre. =]
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Er gilt als Aussenseiter und
schafft es doch immer W|eder

Kult-Regisseur Tim Burton tiber
seine Vorliebe fiir Marchen,
seine Probleme mit Hollywood
und warum Johnny Depp
genau der Richtige ist.

2 Ich habe Méarchen immer sehr
geschatzt, besonders der franzosische
Begriff «conte de fées» hat es mir
angetan. Allerdings habe ich sehr wenige
Marchen gelesen und mir stattdessen -
als Ersatz gewissermassen - Filme mit
Monstern angesehen, Horrorfilme.
Vielleicht ist diese seltsame Vorliebe auf
meine Kindheit in Siidkalifornien
zuriickzufiihren, wo man gewisse
Aspekte des Lebens iiberhaupt nicht
kennen lernte, wie etwa die Jahreszeiten
oder den plotzlichen Wetterwechsel.

Ihr neuer Film ist eine freie Adaptation
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1859) so stark : Beim Lesen
eines Drehbuchs denkt man natiirlich als
Erstes daran, doch es hat mich nicht
gestort. Ausserdem habe ich diesem
Aspekt nicht so viel Bedeutung beige-
messen, weil es sich um eine Erzahlung
handelt und ich andere Versionen davon
kenne. Dennoch haben wir versucht,
Geist und Stimmung der Erzahlung
beizubehalten, denn in der Beschreibung
der Orte, der Figuren, des kopflosen
Reiters liegt meines Erachtens der
urspriingliche Reiz. Natiirlich haben wir
viel verandert, doch wurde ich durch
Irvings Werk zu diesen Veranderungen
inspiriert. Hatte es sich um einen Roman
gehandelt, waren uns die Hande starker
gebunden gewesen.

Die Hauptperson in «Sleep

Ichabod Ci

Kopf und alen Verstand - ganz im
Gegensatz zum Reiter. Es ist dieses erste
Bild, das mir an der Geschichte sofort
aufgefallen ist und mein Interesse
geweckt hat. Ein Mann lebt «mit seinem
Kopf», wahrend der andere keinen hat:
ein spannender Gegensatz zwischen
Logik und Unerklarbarem, das sich
jeglicher Vernunft entzieht ...

Einmal mehr scheinen hre Figuren
menschlich reifer gemacht zu haben ..
Befasst man sich mit einem fantasti-
schen Thema, ist der Einbezug echter
Gefilhle in der Tat von grosser Bedeu-
tung. Ich mag es, wenn innere Konflikte
entstehen. Ich mag die Person Ichabods
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2rn an einem
Strande fi

und seinen personlichen Konflikt. ich
mag es, dass er so tut, als wiisste er,
wovon er spricht, obwohl er im Grunde
genommen seine Zweifel hat; oder dass
er sich bemiiht, mutig zu sein, obwohl er
es eigentlich nicht ist ... Diese Konflikte
sind sehr menschlich, sie widerspiegeln
die Gefiihle, die jeder Einzelne von uns im
Alltag empfindet. Wie gesagt: In einem
fantastischen Werk muss man sich mit
den Figuren identifizieren konnen.

n Reiaen wi

n? Nun, |ch versuche zu Jeder
Flgur eine Verbindung aufzubauen, ohne
gleich autobiografisch zu werden. Wenn
ich mich in Bezug auf gewisse Facetten
der Hauptfiguren personlich einbringen
kann, spiire und verstehe ich sie besser.
Dies gilt fiir alle meine Filme. Ich versu-
che sogar, mich mit einer Figur wie
Batman zu identifizieren! Bei Edward
Scissorhands war es einfacher, da es
sich um meine Kreation handelte.
Sie zeichnen ein ziemlich diisteres Bild
vom Amerika de

e die Stadt Gotham City in

«Batman» ... Wahrscheinlich ist das die
Reaktion auf das Siidkalifornien meiner
Kindheit. Hatte ich an einem diisteren
ort gelebt, wiirde ich nun wohl sonnige
Strande filmen!

Z¢ “L"i‘\\( nora

wurde? Ich hatte schon immer enorme
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. Jahrhunde etwa

diisteren Ort
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interview

» Probleme mit der Zensur. In diesem Fall
war der Entscheid besonders hart, weil ein
Teil meiner Inspiration auf Erzahlungen 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 Ge-
waltin den USA ein grosses Problemist, aber
erschreckend ist auch, dass offensichtlich
nicht viel dagegen unternommen wird. ES
gibt keine ernsthaften Diskussionen dartiber,
wie diese wichtige Frage angegangen wer-
den kénnte. Als einziges Mittel bleibt die Zen-
sur, was schlimm ist, weil auch sie das Pro-
blem nicht wirklich 16st.

Haben Sie das Gefiihl, Ihr Filmist in dieser
Beziehung ein Einzelfall? Ich weiss es nicht.
Der Entscheid schien derart tbertrieben ...
Doch die Studioverantwortlichen wussten,
dass es daran nichts zu ritteln gab. Es ist so
absurd und puritanisch — absolut sinnlos! Ich
denke, dass viele andere Regisseure ahnliche
Probleme haben, jedoch vermute ich, dass
die Zensurbehorde mich mit einer anderen
Elle misst. Sie hat mir stets zusatzliche Hin-
dernisse in den Weg gelegt, da sie mich als
Subversiven schubladisiert haben. Allein der
Gedanke, ich kbnnte Ideen vermitteln, die sie
maoglicherweise nicht verstehen, versetzt sie
in Angst und Schrecken ...

Wann ist Francis Ford Coppola zum Pro-
jekt «Sleepy Hollow» gestossen und wie
weit reichte sein Einfluss? Ich erfuhr, dass
er seit langem die Rechte an der Kurzge-
schichte von Washington Irving besass. Er ist
ein vielseitig interessierter Filmemacher, der
daher viele Rechte erworben hat, wie etwa
fUr «Frankenstein» oder «Dracula». Aber sein
Einfluss war gering. Er war in diesem Projekt
mehr eine Art «Pate».
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Das Kostiim des kopflosen Reiters erin-
nert 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 ver-
wandelt ... Erfolgen diese Bezugnahmen
auf lhre fritheren Werke absichtlich? Ich
denke jeweils nicht daran, zumindest nicht
bewusst. Das beste Beispiel daflir ist meine
Art zu zeichnen: Trotz aller Bemiihungen fin-
den sich in meinen Zeichnungen immer Spu-
ren desselben Stils. Und ich kann tun, was ich
will: Meine Filme weisen immer irgendwel-
che Anhnlichkeiten auf und gewisse Bilder und
Themen tauchen standig wieder auf ...

Johnny Depp, der den unschuldigen und
introvertierten Edward Scissorhands und
den geschwatzigen und extrovertierten
Ed Wood verkdrperte, stellt hier nun ei-
nen jungen Polizisten dar. Was schéatzen
Sie an seiner Personlichkeit? Er legtkeinen
grossen Wert auf Ausseres. Seine Erschei-
nungistihm egal, und er lasst mir grosse Frei-
heit, um sie neu zu gestalten. Gewisse Schau-
spieler und Schauspielerinnen beschaftigen
sich stark mitihrem Bild. Er nicht. Und flir eine
gute Mischung aus Tonfall und Humor inmit-
ten von Tragik ist er hervorragend. Mit seiner
Offenheit und seiner Neugier auf neue Erfah-
rungen meistert er Herausforderungen die-
ser Art. Ich arbeite gern mit ihm, der Aus-
tausch funktioniert bestens, und wir verste-
hen uns sehr gut.

lhre Frau Lisa Marie stellt die Mutter des
Detektivs dar. In «Mars Attacks!» (1996)
und «Ed Wood» (1994) boten Sie ihr at-
traktive Nebenrollen an. Liegt es Ihnen
am Herzen, dass sie bei Ihren Filmen mit-
wirkt, und wie wahlen Sie die Rollen aus?
Die Dreharbeiten mit ihr sind amusant und

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

angenehm. Wir sind ja sehr oft getrennt, und
so haben wir die Gelegenheit, uns ein wenig
Ofter zu sehen. Wir besprechen viele Dinge
gemeinsam, und ich freue mich, wenn sie
dabeiist. Aber es kdme mir niein den Sinn, ihr
etwas vorzuschlagen, das nicht genau auf sie
zugeschnitten ist.

Ihr Film «Mars Attacks!» zog den iibertrie-
benen Patriotismus von «independence
Day» (1995) ins Lacherliche. Wie erklaren
Sie sich, dass der Film von Roland Emme-
rich ein Riesenerfolg war, wahrend lhr
Film eher durchfiel? Es ist die Wirkung von
Yin und Yang. Die Leute haben sich offenbar
bei den lauten Krachern von «ID4» besser ge-
fuhlt als beim humorvolleren Umgang mit
demThema. Doch diese «hausgemachte Auf-
rustung» istauch ein bisschen erschreckend!

Haben Sie das Projekt «Superman Re-
born» endgiiltig begraben? Ich habe mehr
als ein Jahr daran gearbeitet und dabei bleibt
es. Die Studios haben sich zu sehr grossen
Unternehmen entwickelt und die Entschei-
dungen hangen nicht mehr von einer einzel-
nen Person ab. Friiher 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.

lhre Figuren sind immer sehr romantisch,
empfindsam, unschuldig oder einsam.
Worin besteht die Botschaft? Ich mag die-
se Personen, denn auf gewisse Weise bin ich
aus demselben Holz geschnitzt oder habe zu-
mindest schon ahnlich empfunden. Durch
meine Charaktere versuche ich etwas flr
mich zu tun. Obwohl das Gewicht der Ein-
samkeit heute nicht mehr so stark auf mir la-
stet, kenne ich diese Geflihle — auch nach-
dem ich das Gliick gefunden habe. (]
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Regie: Frank Darabont
USA 1999

Ein hintergriindig poetischer Titel fiir
die fantastische Geschichte aus der
Feder von Horror-Meister Stephen
King. Dank Darabonts beachtlichem
Handwerk halt diese King-Verfil-
mung, was die Vorlage verspricht.

Matthias Riittimann

Ewiges Dammerlicht drdut {iber der grii-
nen Meile im Todestrakt von Luisianas
Strafanstalt. Griin ist hier nicht die Hoff-
nung, sondern der abwaschbare Linole-
um. 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, ergreifen-
de Story beinhalten sollte. Allein schon der
Ort der Handlung, die Hinrichtungsstitte,
16st jene Schauer aus, nach denen es den
King-Leser geliistet, wenn ersich inseinem
Schaukelstuhl vor Augen fiihrt, wie schnell
die biirgerliche Existenz kippen und zur
Holle schlittern kann.

Kings Helden haben keine anderen Ei-
genschaften als der Mann im Schaukel-
stuhl. Der Held von «The Green Mile» ist
Paul Edgecomb (Tom Hanks), ein korrek-
ter und pflichtbewusster Vorsteher der
Wachabteilung im Todestrakt. Standhaft
versucht er die heikle Aufgabe zul6sen, die
seinem Team nicht bloss die Aufsicht tiber
die zum Tode Verurteilten, sondern auch

deren Exekution {iberantwortet. Dieser
senkrechte Mann gerédt ins Wanken, als er
an einer Blutinfektion erkranktund als John
Coffey (Michael Clarke Duncan) in den To-
destrakt einzieht. Coffey vereinigt alle Stig-
matades Biirgerschrecks: Eristschwarz, ein
Hiine von zwei Metern und wegen des Mor-

des an zwei Mddchen verurteilt. Zudem —
und dies sei als Letztes zum Inhalt verraten
- besitzt Coffey seltsame Krifte, wie Paul
schon bald am eigenen Leibe erfahrt.

Weit {iber 40 King-Geschichten sind
seit Brian de Palmas «Carrie»-Verfilmung
(1976) mehr oder weniger geniessbar ver-
filmt worden. Man darf es als Gliick prei-
sen, dass Frank Darabontnach dem beein-
druckenden Spielfilm-Debiit «The Shaw-
shank Redemption» (1994) zum zweiten
Mal einen Stoff von King bearbeitet hat.

Darabonts Verfilmung zeichnet sich
nichtdurch formale und bildgestalterische
Originalitdt aus. Im Gegenteil. Hier wird
mit solidestem Filmhandwerk — oder soll
man sagen: nach Industrienorm - eine
gute Geschichte tiber drei Stunden span-
nend und sentimental erzihlt. Genauso
wie sich King nie dazu verstiegen hat, an
sein Schreiben kiinstlerische Anspriiche
zu stellen, so liefert Frank Darabont genau
das, was das Massenmedium der Masse
schuldet: den Mythos vom ewigen Kampf
zwischen Gut und Bose. Es ist daher
miissig dem Film vorzuwerfen, er gehe mit
dem Thema Todesstrafe leichtsinnig um,
er stilisiere den Gefdngnisalltag oder er
verdamme die Bosen und iiberhthe die
Guten (was er wirklich alles tut!). «The
Green Mile» hat bestenfalls den Wahr-
heitsanspruch eines Mérchens und den
Realitdtsbezug antiker Mythen.

Durch eine Rahmenhandlung, in wel-
cher der greise Paul Edgecomb einer
Freundin im Altenheim die Geschichte er-

David Morse
Michael Clarke Duncan
Tom Hanks

zdhlt, die in den Dreissigerjahren zur Zeit
der Depression im amerikanischen Stiden
spielt, wird in diesem Fall nicht die Faktizi-
tét der unglaublichen Ereignisse, sondern
der Fakt des Erzdhlens als Katharsis unter-
strichen. Die trostende Lebensweisheit
lautet: «Jeder hat seine griine Meile. Die
eine ist kiirzer, die andere langer.»

«The Green Mile» iiberzeugt durch sei-
nedurchgéngige Polaritdt, diebisin das ge-
niale Produktionsdesign von Terence
Marsh nachzuvollziehen ist. Marsh ver-
leiht dem Todestrakt jene Mischung von
Folterkammer und Sakralbau, die das Ar-
chaische hervorhebt. Kameramann David
Tattersallunterstreichtlichtméssigklardie
Trennung zwischen draussen und drin-
nen, zwischen Paradies und Orkus. Ein
Meisterstiick ist der dramaturgische Ver-
lauf, der — von Thomas Newmans unter-
schwellig arbeitendem Soundtrack wohl
dosiert unterstiitzt — den Plot in Episoden
entwickelt und dabei den grossen Bogen
nicht verliert. Neben Tom Hanks, der in
altbewdhrter Manier den vertrauenswiir-
digen Vorzeigebiirger mimt, brillieren
DougHutchinsonund Sam Rockwellin der
Rolle der unbekehrbaren Bésewichte. Ein
kleines Glanzlicht setzt Harry Dean Stan-
ton als schrulliger Gefangnistrottel.

«Gute Storys sind die Schlagbolzen der
Fantasie», hat der Meister einmal ge-
schrieben, «und der Zweck der Fantasie ist
es, uns Trost und Zuflucht vor Situationen
und Lebensabschnitten zu bieten, die sich
andernfalls als unertraglich erweisen wiir-
den.» Unertréglichistetwa die Vorstellung
— abgesehen von dem fragwiirdigen Fak-
tum der Todesstrafe an sich —, ein Un-
schuldiger gerate auf die griine Meile. Ei-
ner werde zu Unrecht ans Kreuz geschla-
gen. Diese Story ist so gut wie sie alt und
vertraut ist. 0
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Regie: Hirokazu Kore-Eda
Japan 1998

Welche lhrer Erinnerungen moéchten
Sie verfilmen und in die Ewigkeit
mithehmen - als einzige? Kore-Edas
Film zeigt eindriicklich, wie nahe das
Kino dem Leben kommen kann.

Michael Sennhauser

Was bleibt von einem Leben? Die Erinne-
rungen. Aber wessen Erinnerungen und
welche? Hirokazu Kore-Eda hat mit sei-

nem wundervollen «Maboroshi no hikari»
(1995) das Leben seiner Figuren mit einem
vertraumt sehnstichtigen Tod versohnt,
der einfach da war, wie jenes geheimnis-
volle Licht, das nachts die einsamen Fi-
scher aufs Meer hinauslockt. Mit «After
Life» geht er einen Schritt weiter.

Jeden Montagmorgen kommen die
jlingst Verstorbenen zu Fuss in einer Zwi-
schenstation an. Ein Empfangsteam be-
miiht sich zusammen mit den Neuan-
kommlingen in nur einer Woche deren
wichtigste Erinnerung zu finden und fil-
misch 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 erinne-
rungswiirdigen Erinnerung bedingt einen
kompletten und radikalen Lebensriick-
blick, der denn auch den meisten Neuan-
kommlingen gar nicht leicht féllt.

Nach und nach stellt sich zudem her-
aus, dass das Personal der Empfangsstati-
on aus genau dem Grund noch hier ist: Sie
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konnten sich bisher nicht entscheiden,
welcher Moment ihres fritheren Lebens
denn der richtige gewesen sei.

Als Grundlage fiir den Film dienten
Kore-Eda Dutzende von echten Interviews
mit alten Japanerinnen und Japanern. «Af-
ter Life» ist zwar als Spielfilm ebenso sorg-
faltig und liebevoll inszeniert wie die vom
Empfangsteam nachgestellten Erinnerun-
genihrerKlienten — aber Kore-Edabenutzt
bewusst einen niichtern-dokumentari-
schen Stil, der jede metaphysische Verne-
belung vermeidet. Gefilmt wurde in einem
alten Schulhaus, das genau die richtige
Mischung von Anonymitét und jahrzehn-
telanger Benutzung durch ganze Genera-
tionen von Schiilern vermittelt. Die Ver-
storbenen sitzen einzeln ihren Betreuern
gegeniiber und hin und wieder deutet ein
harter Schnitt einen Zeitsprung an wie in
«richtigen» Dokumentarfilmen.

Ob nun ein alter Mann Miihe bekun-
det, in seinem scheinbar so nutzlos ver-
brachten Leben einen wichtigen Moment
zufinden, ob ein ganzjunges Méddchen 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 Abwédgens wird
ganz sachlich abgewickelt. Aber immer
wieder blitzen da Momente auf, in denen
Lebenserfahrungen aufeinander treffen
und zu kleinen Warmeexplosionen in den
Herzen des Kinopublikums fiihren.

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 Le-
bendigkeit der Kinobilder und ihrer so di-
rekten Verwandtschaft mit unserem «wah-
ren» Leben. B

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

Hier herrscht Krieg - zumindest im
Kleinen. Die Briider Dardenne sowie
die Hauptdarstellerin Emilie Dequen-
ne gewannen fiir 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 konnte; nicht das Leben,
nicht ihre alkoholkranke Mutter — ge-
schweige denn die Kamera, die ihr unruhig
folgt und sie in einen Rahmen zu zwéngen
versucht. Rosetta (Emilie Dequenne) fiihrt
einen nervenaufreibenden Krieg. Immer-
zu mit sich selbst und vor allem gegen die
anderen: Aktiviert von der Obsession, end-
lich Arbeit zu finden, rennt die junge Gue-

rillera mit fast schon animalischer Energie
gegen eine Gesellschaft an, die eigentlich
keinen Platz fiir sie hat. Rosetta will «raus
aus diesem Loch», wie sie immer wieder
betont, «einfach nureinennormalen Alltag
leben». Und dafiir ist sie bereit alles zu tun.

Noch bedingungsloser als bei ihrem
letzten Spielfilm «La promesse» (1996)vha-
ben sich Luc und Jean-Pierre Dardenne
thematisch in die menschliche Misere ge-
stiirzt. «<Rosetta» weist jegliche Schwarme-
rei, jegliche Romantik zuriick. Erschre-
ckend authentisch wirkt der mutige Film -
stilistisch in vieler Hinsicht jenen Geboten
entsprechend, die Thomas Vinterberg und
Lars von Trier 1995 in ihrer «Dogman-Er-
klarung formuliert haben. «Wir weigern
uns, eine klare Hierarchie zwischen den
beiden Gattungen zu etablieren. Der



Emilie
Dequenne

Reichtum der Fiktion liegt doch in ihren
dokumentarischen Aspekten. So priagen
tibrigensauch jene Menschen, diewir einst
in Dokumentarfilmen portrétiert haben,
unsere fiktiven Charaktere wesentlich
mit», erkldren die beiden belgischen Fil-
memacher.

Das vertrackte Zusammenspiel von
Fiktion und vermeintlicher Realitdt be-
schwort schliesslich ein kleines Univer-
sum herauf, das sich fiir Rosetta als verita-
blen Passionsweg entpuppt. Die junge
Frau, noch halb Kind und doch des Lebens
miide, haust in einem alten Wohnwagen.
Ein paar ausgelatschte Gummistiefel sind
ihr wichtigster Besitz. Der Weg ins nahe
gelegene Stadtchen fiihrt sie durch einen
Moorwald und tiber eine stark befahrene
Strasse - ein Spiessrutenlauf. Schnell be-
greift man: Hier geht es vorderhand nicht
ums Leben, sondern ums Uberleben. Es
sind nicht die ndchsten zwanzig Jahre, die
zdhlen, sondern einzig der Augenblick.

«Rosetta» zeigt sich ganz ohne Pathos
und demonstrative Metaphorik. Uber star-
ke Bilder, die jedoch nie zu viel vorweg
nehmen und so das Kino im Kopf beflii-
geln, schliisseln die Dardennes ihre Film-
figur auf. Die unbéndige Kraft, die dabei
von der Hauptdarstellerin Dequenne aus-
geht, korrespondiert auch mit dem sperri-
gen, dusserst klever ausgearbeiteten Ton
und einem ihm entsprechenden Bild-
schnitt. Zusammen finden diese Ingre-
dienzen zu einem treibenden Rhythmus,
der unter die Haut geht. Die Kamera lédsst
jedoch nicht von Rosetta ab, die irgendwie
erreicht, was sie sich so sehr gewtiinschthat
- ja, und nicht einmal dann gliicklich ist.
Stattdessen tragt ihr schwerer Korper das
Gewicht der grausamen Realitdt weiter.
Und doch ruhtsie nie. Dennsstill zu bleiben
heisst, zu sterben beginnen. )|

Den aus Belglen stammenden
Briider Dard > st mit
«Rosetta» ein Melsterwerk
gelungen, ein einmaliger
Aufschrei im Filmeinerlei.

17 Diese alte Frage
bewegt die Kinowelt seit jeher, denn
Geld spielt eine wesentliche Rolle. Der
Film ist die wohl «sozialste» Kunst,
weshalb Kontroversen unweigerlich
dazugehoren. Ob sie fiir die Zukunft und
Gegenwart des Films massgeblich sind,
ist dagegen etwas anderes.

3¢ a .. Man
sollte als Filmemacher nicht krampfhaft
versuchen, vollig andere Filme als
Hollywood zu machen, sondern auf das,
was dort lauft, auch eingehen. Wir in
Europa haben einfach noch nicht
erkannt, dass wir gegen Hollywood nur
dann eine Chance haben, wenn wir es
den Amerikanern gleichtun.

r. Warum? Wir wollten kein bekanntes
Gesmht sondern einen Kérper, eine Art
sich zu bewegen, zu schauen, zu kiissen,
zu gehen, zu atmen. Wir finden es toll,
dass wir die Ersten waren. Sie auch.

sie interessiert, sehr grausam ... Man
darf Rosetta nicht von einem solchen
Blickwinkel aus betrachten. Immer
wieder wird diese kleine Geschichte
iiber La Fontaines Fabel vom Wolf und
dem Lamm erzahilt. Alle lieben natiirlich

das Lamm, das vor dem Wolf zittert.
Denn sie identifizieren sich mit dem
Opfer. Stellen wir uns nun vor, das Lamm
sagt aus Angst zum Wolf: «Meine Eltern
sind hinter dem Busch dort, friss sie
doch!» Schon kénnen wir uns nicht mehr
mit ihm identifizieren. Dann kommt der
Wolf, nachdem er die Eltern verzehrt hat,
zuriick und sagt, um die Zuschauer auf
seine Seite zu bringen: «Dieses verwerfli-
che Lamm hat es verdient, dass ich es
tote und fresse!» Und der Zuschauer gibt
ihm irgendwo Recht. Er stellt sich auf
den Standpunkt des Verfolgers, weil er
nicht bereit ist, das Lamm zu verstehen.
Eine moralische Betrachtungsweise
bringt uns daher nicht weiter.

den? Wir versuchen zu zeigen, wie diese
tragische Figur, von ihrem sozialen
Schicksal getrieben, dazu kommt den
andern zu verraten. Weder ihre Gene
noch ihre psychische Veranlagung
nétigen sie. Dieser Schritt ergibt sich
allein aus ihrer Situation. Wir wollen aus
ihr keine Heldin machen, sondern sie als
Mensch zeigen, der vom Schicksal ge-
zeichnet ist und von diesem gedrangt
wird, etwas Unmoralisches zu tun. Sie
kann gar nicht grossmiitig sein, weil nicht
fuir alle geniigend Arbeit vorhanden ist.

Angesichts der Abkapselung, die ihr die
Kraft zum Uberleben gegeben hat, ist es
fuir sie etwas véllig Neues, Schwache zu
zeigen. Zu akzeptieren, dass jemand sie
beriihrt, um ihr aufzuhelfen. Sich
einzugestehen, dass sie einen anderen
Menschen braucht. Somit ist das Ende
des Films zugleich ein Neubeginn.

FILM 2/2000 31




Sofies verden

Regie: Erik Gustavson
Norwegen 1999

Ein verfilmter Bestseller und die
Suche nach Antworten auf existen-
Zielle Fragen. Kann das gut gehen?

Franz Derendinger
Nunwird siealso auch aufder Leinwand zu

sehen sein, die geistige Entdeckungsreise
von Sofie, die von einem mysteriosen Mei-
ster ins philosophische Denken des
Abendlandes eingefiihrt wird und gegen
Ende der Geschichte merkt, dass sie das
fiktive Double von deren eigentlicher
Adressatin darstellt. Dies ist ndmlich die
15-jahrige Hilde (Silje Storstein), fiirdie der
Vater das Buch zum Geburtstag geschrie-
ben hat — gedacht quasi als literarische
Initiation in die Gemeinschaft der Erwach-
senen.

«Sofies Welt» wurde nach dem Erschei-
nen im Jahr 1991 zu einem Verkaufserfolg
(Weltbestseller 1995), und das verdienter-
massen, denn Jostein Gaarder ist mit die-
sem Buch etwas wirklich Ausserordent-
liches gelungen. In den Briefen, die Sofie
von Alberto Knox erhélt, entwirft er nicht
nur eine leicht fassliche Philosophiege-
schichte, sondern schélt zugleich auch die
Kernfrage allen abendléandischen Denkens
heraus: Von den Vorsokratikern bis zur
modernen Naturwissenschaft, die Suche
gilt stets dem Einfachen, das der Vielfalt
und dem Wandel der Welt zu Grunde liegt,
sich aber zugleich unter deren bunter
Oberfldche verbirgt.

Gaarders Skizze des europdischen
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Denkprojekts bleibt jedoch nicht bei ab-
strakten philosophischen Fragestellungen
stehen, sondern fiihrtdiese zuriickaufjene
brennenden existenziellen Fragen, die
sich letztlich jedem — und ganz besonders
im Jugendalter — stellen. Wer bin ich? Wo
kommen wir her? Wohin fiihrt unsere Rei-
se?Gaarder hatin Norwegen viele Jahre Ju-
gendliche in Philosophie unterrichtet, da-
her wohl seine Fdhigkeit, dieses hoch-
geistige Geschift auf die Lebenserfahrung
von Heranwachsenden zu beziehen. Nicht
zuletzt hat er bei der Wahl der Form eine
gliickliche Hand bewiesen: Der verritselte
Aufbau der Geschichte beschert dem Leser
ndmlich nicht nur oberfldchliche Span-
nung, sondern schafft genau jene Atmo-
sphére einer universellen Fragwiirdigkeit,
die dem philosophischen Bemiihen einzig
angemessen ist.

Von dieser gegliickten Synthese bleibt
in der Verfilmung nun allerdings nicht viel
tibrig. Hertiber kommt immerhin die pla-
tonische Pointe, dass die fiktiven Figuren
aus Sofies Welt gewissermassen realer sind
als die bloss materiell gegebenen auf der
Ebene von Hilde. Zum Schluss sieht Sofie
sich aufgenommen in die Gemeinschaft
der Kunstfiguren; zusammen mit Pinoc-
chio, den drei Musketieren und vielen an-
dern findet sie sich in der Virtualitdt des
Gestalteten und damit gerade der Ver-
géanglichkeit entriickt. Da bleibt der Film
der Vorlage tatséchlich treu, denn Gaarder
versteht den Menschen primér als ein
sprachliches Wesen, das erst zu sich selbst
kommt, indem es sich artikuliert. Erst die
Sprache hebtuns ausdem triiben Fluss des

silje Storstein

Wirklichen heraus, weil nur sie Erinnerung
und dadurch Dauer schafft. Es ist die Spra-
che, die menschliche Selbstentwiirfe aus
dreiJahrtausenden aufbewahrt und uns so
ermoglicht, im Rahmen einer Philosophie-
geschichte mit langst Verstorbenen zu
kommunizieren.

Weil philosophische Fragestellungen
jedoch durchwegs tiber das Sichtbare hin-
auszielen, lassen sie sich auch kaum ins
Bild setzen. Entsprechend bleibt in Gus-
tavsons Film von der Philosophiege-
schichte nurmehr belanglos Anekdoti-
erfahren etwa, dass Sokrates
den Schierlingsbecher nehmen musste
oder sehen barocke Gestalten, die bedeu-
tungsschwanger «Sein oder nicht sein»
murmeln. Wir hiipfen in einer Art Zeitreise
durch die Epochen, deren Darstellung
aber kaum je iiber das Kulissenhafte hin-
ausfiihrt. So bleibt gerade die Substanz der
Vorlage bei der Verfilmung auf der Strecke;
statt Philosophie liefert sie bloss Sofie im
Wunderland.

Interessant tiibrigens, dass die CD-
ROM, die 1997 erschien, quasi in komple-
mentdrer Weise scheitert: Sie bietet wohl
ein ansprechendes Nachschlagewerk fiir
interessierte Philosophieeinsteiger; doch
vermag dafiir die Spielhandlung den Link
zur realen Selbstfindung nicht herzustel-
len. Das Medium ist bekanntlich die Bot-
schaft - und bei der multimedialen Aus-
schlachtung von Sofies virtueller Welt
macht es ganz den Anschein, als ob die
spielerisch-unterhaltsame Form existen-

sches: Wir

ziellen Sinnfragen nicht wirklich gerecht
zu werden vermag. JE]

Die Substanz der Vorlage bleibt bei
der Verfilmung auf der Strecke; statt
Philosophie liefert sie bloss Sofie im

Wunderland




Regie: Wim Wenders
USA/Deutschland 2000

Nachdem Wim Wenders’ Spielfilme
zeitweilig in esoterischer Mataphorik
zu ertrinken drohten, ist jetzt Land in
Sicht: Hier ermittelt ein FBI-Agent in
einem heruntergekommenen Hotel,
trifft unter anderem auf einen gross-
herzigen Liebenden und eine seltsa-
me Frau.

Judith waldner

Das Hotel hat eindeutig bessere Zeiten ge-
sehen. Es steht in downtown Los Angeles
und beherbergt eine kunterbunte Gaste-
schar, die sich hier ldngerfristig eingerich-
tethat. Vielleichtauch fiirimmer. Einer der
Bewohner ist kiirzlich vom Dach des rund
zehnstockigen Hauses gestiirzt—oder etwa
gestiirzt worden? Ein FBI-Agent soll den

Fall untersuchen.

Zugegeben, diese Ausgangslage scheint
nicht eben originell, doch Wim Wenders
undseine Mitautoren habendarauseinein-
telligente, reizvolle Geschichte mit uner-
warteten Wendungen gebaut. «The Million
Dollar Hotel» pendelt zwischen verschiede-
nen Genres und stellt nichtkriminalistische
Elemente, sondern die Beziehungen der
Filmfiguren in den Vordergrund. Tom Tom
(Jeremy Davies) war ein Freund des Toten
undwohntebensoim Hotel wiedie vonihm
angebetete Eloise (MillaJovovich). Erist ein
wenig zuriickgeblieben und durchwegs
kindlich - im positiven Sinn. Sie hat etwas
Atherisches an sich, behauptet nie zu ster-

ben, weil sie gar nicht existiere. Die dritte
Hauptperson heisst Skinner (Mel Gibson),
er kommt als FBI-Agent ins Haus. Rund um
diese Figuren sind verschiedene andere
Charaktere gruppiert, etwa der undurch-
sichtige Geronimo (Jimmy Smits) oder Di-
xie (Peter Stormare), der mit Vorliebe phi-
losophiert, Gitarre spielt und behauptet,
ein der Offentlichkeit stets vorenthaltenes
Mitglied der Beatles gewesen zu sein.

So verschieden die Bewohner des Ho-
tels sind, eines haben alle gemeinsam: Sie
sind Freaks, leben — aus welchen Griinden
auch immer — am Rand der sogenannt nor-
malen Gesellschaft. Und sie sind trotz ihres
abgerissenen Ausseren mehrheitlich sym-
pathisch, wecken keine Abscheu und schon
gar kein Mitleid. Der positive Eindruck ent-
steht primdr, weil Wenders mit warmen
Farben — Rot und Gelb — und mit sanftem
Lichtarbeitet. Er setzt das anfangs des letz-
ten Jahrhunderts erbaute und jetzt mit Ge-
genstdnden jeglichen Stils voll gestopfte
Hotel so ins Bild, dass es trotz Hésslichkeit
und Chaos Gemiitlichkeit ausstrahlt.

Indiese Atmosphéredringtalso der FBI-
Mann Skinner ein, proper, zielstrebig, das
ist seine Art. Er ist das pure Gegenteil des
vollig offenherzigen und sensitiven Tom
Tom. Doch bald wird deutlich, dass Skin-
ners Existenz zwar durchwegs wohlgeord-
netist, ergenaubesehenjedoch emotionale
Defizite hat, von den wesentlichen Dingen
des Lebens scheint.
Kommtdazu, dass der FBI-Agent dusserlich
gepflegtdaherkommt, allerdingskorperlich
alles andere als intakt ist. Wenders Film
dreht sich nun in erster Linie um die Bezie-
hungen zwischen Tom Tom, Eloise und
Skinner, er erzdhlt — unter anderem — von
den Schwierigkeiten zu lieben und von Ver-
rat. Daneben reflektiert «The Million Dollar
Hotel» Themenwiebeispielsweise den Um-

«abgeschnitten»

gangmitdem Fernsehenund dessen Selbst-
verstdndnis: Weil der Vater des Toten ein be-
deutender Medienmogul ist, stiirzen sich
verschiedene Sender auf den Fall. Und die
Hotelbewohner haben nichts dagegen, sich
vor der Kamera in Szene zu setzen.

Die Idee zur Geschichte stammt von
Bono, dem Frontmann der Rockband U2,
der auch am Drehbuch mitgearbeitet hat.
Urspriinglich hitte «The Million Dollar Ho-
tel» Mitte des 21. Jahrhunderts spielen sol-
len, doch dann erwies sich die Finanzierung
der dafiir nétigen special effects als illuso-
risch. So wurde die Handlung ins Jahr 2001
verlegt. In Breitleinwand aufgenommen,
wirkt das Geschehen realistisch und — von
der Art der Inszenierung her — gleichzeitig
stilisiert. Letzteres schafft eine Art Distanz,
will heissen: «The Million Dollar Hotel» ist
kein Film, der in erster Linie via Identifika-
tion mit den Figuren funktioniert.

Achtung, Symbol! Das haben verschie-
dene Spielfilme von Wim Wenders wie etwa
«The End of Violence» (1997) oder «In wei-
ter Ferne, so nah» (1993) dem Publikum da
und dort geradezu entgegengeschrien; ihr
metaphorischer Gehalt war streckenweise
am Limit des Ertrdglichen. «The Million
Dollar Hotel» ist in dieser Hinsicht erfreu-
lich anders. Doch Wenders wire natiirlich
—und zum Gliick—nicht Wenders, erzéhlte
er eine platte Geschichte ohne Metaphern.
So tunsichinseinem neuen Werk unter der
Oberfldche der Story Bedeutungsebenen
auf, die es zu entdecken gilt und die Frei-
raum zu Interpretationen lassen.

Mehrheitlich gut gespielt, tiberzeugt
Wenders Film sowohl inhaltlich wie formal
und besticht unter anderem auch durch
leise Komik. Insgesamt allenfalls ein wenig
zu lang geraten, bietet «The Million Dollar
Hotel» viel fiirs Auge, fiir die grauen Zellen
und auch fiirs Herz. )
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Regie: Jacqueline Veuve
Schweiz 1999

Die Solothurner Filmtage prasentier-
ten eine Auswahl aus dem umfang-
reichen Schaffen von Jacqueline
Veuve, eine Werkschau wird im
Februar auch vom Filmpodium Ziirich
gezeigt. Veuves bisher letzter Doku-
mentarfilm ist den Winzern vom
Genfersee gewidmet.

Franz Ulrich

Rubhig fahrt ein Dampfer am Waadtlander
Ufer des Genfersees entlang. So weit das
Auge reicht, ziehen sich Rebberge die stei-
len, terrassierten Hange hinauf und bilden

eine grandiose Kulturlandschaft. «Die
schonste Kathedrale, die es gibt!», sagt der
Mann, der mit Jacqueline Veuve und dem
Filmteam auf dem Schiff mitfahrt, und sei-
ne Passion fiir den Rebbau in Worte zu fas-
sensucht. Erbewundertdie Menschen, die
im Mittelalter den courage fou hatten, die
Wilder, welche die Hiigel bis zum Seeufer
bedeckten, zu roden und Rebstdcke zu
pflanzen, um Messwein zu gewinnen.
WiesehrderRebbauseitJahrhunderten
die Landschaft am Genfersee und die Men-
schen dieser Region geprédgt hat, zeigt
Jacqueline Veuves Dokumentarfilm auf
eindriickliche Weise (und nicht zuletzt
dank der hervorragenden Kameraarbeit
von Hugues Ryffel). «Chonique vigneron-
ne»isteine Hommage an dasalte Handwerk
des Rebbaus. Im Mittelpunkt steht die
Winzerfamilie Potterat in Cully, die seit Ge-
nerationen Rebbergeim Lavauxbesitzt. Der
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Zyklus der Jahreszeiten bestimmt Struktur
und Ablauf des Films. Gegen Ende des Win-
ters, wenn die braunen und ockerfarbenen
Tone die Landschaft dominieren, beginnen
die Arbeiten in den Rebbergen mit dem Er-
setzen alter Rebstocke, setzen sich fort mit
der aufwéndigen Pflege der Reben im Friih-
ling und Sommer, begleitet von der Uber-
wachung des in den Kellern reifenden
Weins vom Vorjahr, und finden schliesslich
im Herbstihren Hohepunktin der Lese und
im Keltern des Weins.

Detailgenau und anschaulich be-
kommt man einen Einblick in das traditi-
onsreiche, anspruchsvolle Gewerbe der
Winzerfamilie und ihrer Helfer, aber auch
in Brduche, Rituale und Feste, die sich um
das Winzerjahr ranken. Unaufdringlich
sind Szenen aus dem familidren und ge-
sellschaftlichen Umfeld der Potterats ein-
gefiigt; der Sohn, der kiirzlich den Betrieb
vom Vater iibernommen hat, ist Feuer-
wehrkommandantund seine Frau singtim
gemischten Chor.

Jacqueline Veuve macht seit tiber 30
Jahren kurze und lange Filme, darunter ei-
nige wenige Spielfilme. Das Hauptinteres-
se bei der imponierenden Reihe ihrer Do-
kumentarfilme galt und gilt dem Aufzeich-
nen von Tétigkeiten und Berufen, die am
Verschwinden sind oder deren Uberleben
ungewiss ist. Filme wie diese Winzerchro-
nik, mitder sie Werke wie «Métiers dubois»
(acht Filme, 1987 -1992), «Chronique pay-
sanne en Gruyere» (1989—ihr Meisterwerk)
und andere fortsetzt, sind kostbare, ja ein-
zigartige Zeugnisse des kulturellen Erbes
unseres Landes. Auch «Chronique vigne-
ronne» ist vom sachlichen und doch liebe-
vollen Blick der ausgebildeten Ethnologin
geprégt, der es darum geht, moglichst an-
schaulich zu zeigen, was ist, und weniger
um eine kritische Darstellung eines Ge-

werbes am Ubergang zwischen Tradition
und den Anforderungen Gkonomischer
und technischer Zwinge.

Wenn ein Helikopter Schadlingsbe-
kampfungsgiftiiber die Rebberge verspriiht
und dabei auf die Unschédlichkeit des Vor-
gangs hingewiesen wird, oder wenn bei ei-

ner Feuerwehriibung dicke Schaumteppi-
che die Wiesen bedecken, enthilt sich der
Film jeden Kommentars. Das kann man als
Mangel empfinden; aber vielleicht vertraut
Jacqueline Veuve einfach auf die Miindig-
keit und Intelligenz der Zuschauer, die sich
selber einen Reim auf solche Ungereimt-
heiten zu machen wissen.

Unbestreitbar ist die Meisterschaft Jac-
queline Veuves, in ihre realitdtsnahen Be-
richte Schonheit und Poesie einfliessen zu
lassen. Da gibt es viele kleine Szenen und
Episoden, die einem das Leben der Winzer,
ihren Alltag und ihre Probleme, aber auch
ihrenStolz, ihr Berufsethos und ihre Freude
an der Winzerei und deren Naturndhe ni-
her bringt und verstédndlich machen. Da
lasst etwa der alte Potterat wéhrend einer
langeren Abwesenheit seiner Frau die 300-
jahrige Glyzinie vor dem Haus durchs Fen-
ster ins Schlafzimmer bis zu ihrem Bett
wachsen, um ihr eine Freude zu machen,
ohne zu bedenken, dass er damit auch 14-
stigem Ungeziefer Einlass gewéhrt ...

«Chronique vigneronne» ist kein trok-
kener Lehrfilm, sondern eine Laudatio auf
ein kulturelles Gewerbe, das im Span-
nungsfeld zwischen einer 100-jdhrigen
Trotte und modernen Maschinen und
Aluminiumtanks steht. Trotz aller Bedro-
hungen der Kleinbetriebe durch Rationa-
lisierungsdruck und Globalisierung glau-
ben die Winzer an ihre Zukunft, lassen sich
ihr Selbstverstdndnis nicht zerstoren: «Wir
sind wie Geburtshelfer: Wir sind dabei,
wenn die Traube zu Wein wird.» =



Regie: Anthony Minghella
USA 1999

In Anthony Minghellas langem Film
iiber das Liigen geht es um Tom
Ripley, der ein lustvolles, beédngsti-
gendes, schliesslich auch etwas
todliches Spiel mit seiner Identitat
beginnt.

Mathias Heybrock

Wer von einer Literaturverfilmung erwar-
tet, das sie mit dem eigenen Lektiireein-
druck korrespondiert, wird nicht selten
enttduscht. Oft (und eigentlich ganz zu
Recht) dient das zu Grunde liegende Werk
dem Regisseur lediglich als lose Material-
basisfiirseine Visionen. Anthony Minghel-
lafreilich hatsich mit«The English Patient»
(1996) den Rufeinessstilvollen Adepten von
Literaturvorlagen erworben. Obwohl er
Michael Ondaatjes dicken Wélzer kraftig
entschlackte, sah die halbe Welt darin eine
der addquatesten Literaturverfilmungen
seitlangem;auch in Stilund Methode ganz
dem epischen, romanhaften Erzdhlen ge-
schuldet.

Seine Prinzipien hat Minghella nun auf
«The Talented Mr. Ripley» angewandt, die
Verfilmung des gleichnamigen Patricia-
Highsmith-Romans. Souverdn inszeniert
und schon fotografiert, steckt der Film vol-
ler erlesener Details, um die freilich kein
grosses Aufheben gemacht wird. Pro-

duction values stellen sich selbstverstdnd-

lich, nicht aufdringlich zur Schau.

Hervorragend sind die Akteure. Gwy-
neth Paltrow und Cate Blanchett, Matt
Damon, Jude Law und Philip Seymour
Hoffman verkorpern die jiingste Starriege
von Hollywood, zeigen hier aber allesamt,
dass Jugend sie zu mehr préddestiniert als
zu perfekten Protagonisten von Zeitgeist-
filmen. Thr Spiel ist zu gleichen Teilen
sophisticated und gediegen und genauso
klassisch wie der Rest des Films. Das ist
durchaus nicht im Sinne eines {iberfliissi-
gen Anachronismus gemeint. In den Epo-
chen der Filmgeschichte gab es oft genug
Briiche, an denen sich Asthetik und Pro-
duktionsweisen radikal dnderten. Plotz-
lich, schien es, konnte kein Mensch sich
mehr daran erinnern, wie noch einige Jah-
re zuvor gearbeitet wurde. Minghella ge-
hortzu den wenigen Regisseuren, die es ir-
gendwie geschafft haben, an ldngst ver-
schiittet geglaubte Hollywoodtraditionen
anzukniipfen.

Oh, er sei auch in Harvard gewesen?,
wird Tom Ripley (Matt Damon) erfreut von
einem é&lteren Herrn angesprochen, dem
das Universitdtsabzeichen auf seinem Ja-
ckett auffillt: «Dann kennen Sie meinen
Sohn Dickie?». Ripley, ein mittel- und per-
spektivloser Mittzwanziger, hat die edle
Anzugjacke nur geliehen, gibt es aber nicht
zu.Klarkenneer den. Seine Notliige, fiir die
Scham, Bequemlichkeit, vielleicht sogar
Hoflichkeit der Grund gewesen sein mag,
verschafft ihm unversehens den Auftrag,
Dickie Greenleaf (Jude Law) zu suchen.

Matt Damon
Gwyneth Patrow

Der verprasst gemeinsam mit seiner Ge-
liebten Marge (Gwyneth Paltrow) inItalien
das Geld seines schwerreichen Vaters.
Tausend Dollar Belohnung und eine ko-
stenlose Europareise winken Ripley, wenn
er es schafft, den verlorenen Sohn zurtick-
zuholen. Ripley féhrt los, lernt Dickie und
Marge kennen und gesteht ihnen schnell,
dass Dickies Vater ihn geschickt hat. Man
ist sich sympathisch und beschliesst fol-
gende Taktik: Ripley solle weiterhin so tun,
als sei er fleissig auf der Suche. Uber sein
grossziigiges Spesenkonto aber wolle man
in Zukunft zu dritt verfiigen. «Jetzt bist du
ein Doppelagent», freut Dick sich tiber die-
sen Coup.

Die Analogie aus dem Bereich der Ge-
heimdienste trifft es besser, als Dickie zu
ahnen vermag. Freilich auf etwas andere
Art. Wenn es Dickie scheint, Tom spiele ge-
meinsam mit ihm gegen seinen Vater, der
annimmt, er spiele gemeinsam mit ihm
gegen seinen Sohn, dann arbeitet Ripley
letztlichdochnur fiir einen. Erist ein talen-
tierter Tripleagent im eigenen Auftrag,
ein glinzender Imitator und Meister der
Maske.

Sein Wunsch, geliebt zu werden, macht
Ripley zum Schmeichler und Schleimer,
der vorgibt, den Geschmack seiner Freun-
de zu teilen, auch wenn das Gegenteil der
Fall ist. Sein Liebesbediirfnis macht ihn
auch zu einem Parasiten, der an den be-
gehrten Objekten formlich klebtundsie bis
aufs Blut aufsaugt. Die Angst, alles wieder
zu verlieren, was ihm in Italien an Sché- P>

Wie Horrorfilm eigentlich die falsche Kate-
gorie fiir den brillanten Vergangenheits-
bewaltigungsfilm «The Sixth Sense» war,
ist Thriller kaum der adaquate Begriff fiir
«The Talented Mr. Ripley»
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» nem widerfuhr, macht ihn schliesslich
und eher versehentlich zum Morder. Als
Dick seinen verklemmten Bekannten los-
werden will, bringt Ripley ihn um. Nun be-
ginnt er ein manchmal lustvolles, oft be-
angstigendes und immer wieder auch et-
was todliches Spiel mit seiner Identitét.
Ripley eignet sich Greenleafs Namen und
Reichtum an, auch dessen Eloquenz und
unglaublichen Erfolg als Liebhaber. Ge-
geniiber Dickies Freunden aber spielt er
weiterhin denlinkischen Ripley. Er entwik-
kelt eine unglaubliche Eleganz im Vorspie-
geln falscher Tatsachen. Doch ein fixes Ur-
teil iber diesen hoch ambivalenten Cha-
rakter ist dennoch kaum moglich. Das
Schlimmste ist, dass Ripley nicht berech-
nend agiert. Er selbst scheint nicht zu wis-
sen, wann er was aus welchen Griinden tut.
Nur dass es jeweils mit schlafwandleri-
scher Sicherheit geschieht, steht fest.

Wie Horrorfilm eigentlich die falsche
Kategorie fiir den brillanten Vergangen-
heitsbewaltigungsfilm «The Sixth Sense»
(FILM 1/2000) war, ist Thriller kaum der
addquate Begriff fiir «The Talented Mr.
Ripley». Ganz wie Patricia Highsmith stellt
Minghella die Psychologie in den Vorder-
grund. Den Anstrengungen eines Mannes
zu folgen, dessen Leben auf Liigen basiert,
macht die Spannung aus. Ripleys Gesicht
ist ein Schlachtfeld. Immer wieder drohen
die auch vor ihm selbst gut verborgenen
Geheimnisse ans Tageslicht zu kommen -
etwain einer deutlich homosexuell konno-
tierten Szene, in der Ripley sich in Dickies
prachtvollen Morgenmantel schmiegt und
dabei ertappt wird. Immer wieder windet
er sich unter den misstrauischen, wiiten-
den oder entsetzten Blicken seiner Be-
kannten. Immer wieder steht er kurz vor
der Enttarnung,.

ImItalien der spaten Fiinfzigerjahre, in
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dem der Film angesiedelt ist, schreibt
Minghella in einem Begleittext zu seinem
Film, wimmelte es von jungen Amerika-
nern, die dort ihre Identitéts- und Sexual-
probleme ausloten wollten. Ripleys Me-
thode ist dabei sicherlich eine besonders
sinistre. Kein Sexualverbrecher im klassi-
schen Sinn, tut er doch, was er tut, weil er
sich unwohl fiihlt in seiner Haut — weil er
sich hduten und verwandeln will. Auch
wenn das im Namen der Liebe und nicht
der Politik geschieht, teilt Ripley letztlich
das Schicksal der Agenten; ein twisted
faith. Als er seine Liebe gefunden hat, als
jede weitere Liige, jede weitere Verpup-
pung tiberfliissig zu werden scheint, holt
die Geschichte Ripley ein. ]

Regie: Kimberly Peirce
USA 1999

Niemand ist perfekt. Aber die Frage
darf fiir einmal gestellt werden: Sind
Frauen eigentlich die besseren
Manner?

Vinzenz Hediger
Falls City, Nebraska, ist ein gottverlassenes
Bauernkaff mitten in den endlosen Weiten

des amerikanischen Mittleren Westens.
Los ist hier nichts, Arbeit gibts nur in zwei,
drei Fabriken. Die jungen Leute vertreiben
sich die Zeit mit Drogen, Schusswaffen
und Autowettfahrten. In diesem Hinter-
wildlernest taucht eines Tages der knapp
20-jéhrige Brandon Teena (Hilary Swank)
auf. Der gutaussehende junge Mann avan-
ciert umgehend zum Liebling der Einhei-
mischen. Die Frauen himmeln ihn an, die
Miédnner mogen sein unkompliziertes Auf-
treten. Das geht alles gut, bis Brandon sich
ernsthaftin diejunge Lana (Chloé Sevigny)
verliebt, und deren gewalttitiger Freund
John (Peter Sarsgaard) herausfindet, dass
der knackige Jiingling gar kein Mann ist.
«Boys Don’t Cry», das Regiedebiit der
studierten Japanologin Kimberly Peirce,
basiert auf einem authentischen Fall. 1993
war eine junge Frau aus Lincoln, Nebraska,
ausgezogen, um in einem anderen Teil des
Bundesstaates ein anderes Leben anzu-
fangen, ein Leben als Mann. Ihrkiihner Le-
bensentwurf, ihre perfekte Tiuschungund
das tragische Ende, das ihre existenzielle
Travestie schliesslich nahm, beschéftigten
fiir einige Zeit die amerikanischen Medien,



< Gwyneth Patrow
Jude Law

Chloé Sevigny
Hillary Swank

von den Boulevardmagazinen bis zur Vil-
lage Voice.

Kimberly Peirce arbeitete den Stoff
schliesslich zu einem Drehbuch um, und
die kontroverse New Yorker Produzentin
Christine Vachon («Kids» von 1995, «Velvet
Goldmine» von 1998) produzierte den Film
in Zusammenarbeit mit den Fox-Studios.
Ein reisserisches Dokudrama ist aus der
Geschichte dennoch nicht geworden und
noch nicht einmal jener Reportageroman
im Stil von Truman Capotes «In Cold
Blood» (1967), den man daraus auch hitte
machen konnen, einer jener gruseligen
kulturtouristischen Ausfliige in die Ab-
griinde der Provinz. Dafiir bringt Kimberly
Peirce ihren Figuren zuviel Respekt entge-
gen. Es interessiert sie weniger die Frage,
wie Brandon es rein technisch gesehen
schaffen konnte, ihre Umgebung zu nar-
ren, obwohl sie dieses Thema mit der Be-
setzung der brillanten Hilary Swank in der
Hauptrolle mehr als nur zufrieden stellend
dramaturgisch umsetzt.

Es interessiert sie vielmehr, was Bran-
don zu ihrem gefahrvollen Geschlechter-
wechsel antrieb, und es interessiert sie, wel-
che tiefen Sehnstichte sie/er bei den Klein-
stddtern weckte, dass diese ihr/ihmsolange
auf den Leim gehen konnten und, im Fall
von Lana, noch tiber die Demaskierung hin-
aus an ihrer Verliebtheit festhielten. «No-
body is perfect», trostet der verliebte altern-
de Milliondr am Ende von «Some Like it
Hot» (1959) einen verzweifelten Jack Lem-
mon in Frauenkleidern, als der ihm ent-
hiillt, dass er eigentlich ein Mann sei. Kim-
berly Peirce gelingt, so konnte man sagen,
mit «Boys Don’t Cry» nicht zuletzt eine at-
mosphaérisch dichte Auslotung dessen, was
in diesem sublimen und nur vermeintlich
absurden Witz Billy Wilders an Einsicht in
die Mechanismen des Begehrens steckt. ll

Einst gab sie Yakuza-Gang-
stern in Japan Englischunter-
richt, nun sorgt die Amerikane-
rin Kimberly Peirce fiir Furore

mit einem Film iiber eine junge
Frau, die sich in einen Mann
verwandelt. FILM traft die stil-
sichere Regiedebiitantin zu
einem Gesprach.

: ur Story? Es gibt einen emotiona-
len Kern und eine Wahrheit in ihrem
Schicksal, die mich ansprachen. Ich war
als Kind immer ein Wildfang, spielte
Baseball, gab mich viel mit Jungs ab und
trug auch nie Madchenkleider. In der
Schule forderten mich die Lehrer dann
manchmal auf, mich doch gefalligst wie
ein Madchen zu verhalten, und ich
verstand gar nicht, was das heissen
sollte. Fiir mich war immer klar, dass ich
mir meine Identitét selber schaffen
wollte, unabhéngig von Geschlechterrol-
len, und etwas von diesem Drang und
dieser Freiheit fand ich auch in der Figur
von Brandon Teena wieder.

Wie VOor scnwierig zu rinanzierel
sein. Anfanglich sah es gar nicht so
schlecht aus. Als ich mein Drehbuch
schrieb, war die Geschichte in der
Offentlichkeit noch prasent, dank der
grossen Beachtung durch die Medien.
Unter anderem wohl deshalb erklarte
sich rasch einmal ein grosses Studio
bereit, den Film zu produzieren. Ich hatte
eine formelle Zusage, doch dann horte
ich einfach nichts mehr von den Leuten,
und irgendwann war das Projekt
gestorben. Sie hatten wohl doch noch
kalte Fiisse hekommen. Ich realiserte
daraufhin eine Kurzfilmfassung, und
Produzentin Christine Vachon war davon

so angetan, dass sie mir bei der Finanzie-
rung des Restfilms helfen wollte. Es
zeigte sich dann aber, dass die Beset-
zung der Hauptrolle fiir einen Langfilm
nicht gut genug war, und wir mussten
noch einmal von vorne anfangen.
Schliesslich stieg dann die Arthouse-
Abteilung von Fox ein, und wir konnten
ein richtiges Casting durchfiihren. Wir
fanden Hilary Swank fiir die Rolle des
Brandon und realisierten daraufhin den
Film in grosserem Umfang.

aben S ie ie mit inr
erarbeitet? Hilary brachte alle Anlagen
mit, die es brauchte. Sie kam zum
Casting in einem Cowboy-Outfit, und die
Empfangsdame hielt sie glatt fiir einen
Mann. Das war schon einmal ein gutes
Zeichen. Als wir sie ausgewahlt hatten,
beauftragte ich sie zur Vorbereitung fiir
die Rolle ganz alltagliche Dinge zu tun,
die sie als Mann tun wiirde: einkaufen zu
gehen, in Sportbars herumzuhangen, die
U-Bahn beniitzen. Mitunter fiel sie aus
der Rolle und wurde von Passanten
demaskiert. Das war bisweilen nicht
ganz ungefahrlich, doch das Risiko zahlte
sich aus. Nur unter diesen Umsténden
konnte sie alle Facetten der Gefiihlswelt
einer Person kennenlernen, die sich auf
einmal eine neue Geschlechtsidentitat
gibt.
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