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kritik

Yin und Yang -
Thomas Binotto
In seiner privaten Videothek stehen gut
40'000 Filme, für deren Verwaltung hat er

eigens einen Videothekar angestellt. Er

sieht sich täglich mindestens einenFilm an

und setzt sich seit Jahren für die Erhaltung
von Klassikern ein. Scorsese ohne Kino ist
unvorstellbar - genauso wie Kino ohne

Scorsese.

Martin Scorsese hat nie ein Geheimnis

daraus gemacht, dass er sich von den grossen

Werken der Filmgeschichte inspirieren
lässt, ja diese Beeinflussung ausdrücklich
sucht. Seine Drehbücher versieht er jeweils
mit einer detaillierten shotlist, in welcher er

nicht nur festhält, wie eine Szene auf der

Leinwand aussehen soll, sondern oft auch

gleich seine Referenz aus der Filmgeschichte

angibt. Anmerkungen wie «Siehe <Mar-

nie>, Szene, in der sie ihr Pferd erschiesst»

sind bei ihm keine Seltenheit. Michael
Ballhaus, der für etliche Filme von Scorsese die

Kamera gemacht hat, berichtet, dass dieser

ihm entsprechende Schlüsselfilme und

-szenen jeweils aufVideo vorgeführt habe.

Selbst im Schneideraum lässt Scorsese jene
Referenzwerke laufen, die ihmVorbild sind.

Vom Taxi- zum Ambulanzfahrer
Anhand seines neuen Films «Bringing Out

the Dead» (Kritik S. 30) lässt sich exemplarisch

zeigen, wie sehr Scorsese bestehende

Filme einbezieht und weiterentwickelt,
ohne jedoch platten Abklatsch zu liefern.

Wie vielleicht nie zuvor variiert und
transformiert erdiesmal sein eigenes Werk-ganz

folgerichtig, nachdem er inzwischen selbst

Teil der Filmgeschichte geworden ist.

«Bringing Out the Dead» erzählt die

Geschichte von Frank Pierce (Nicolas

Cage), der rastlos durch die Strassen von
New York fährt, physisch und psychisch
isoliert ist und unter der Grausamkeit der

Grossstadt leidet: Gottes einsamer Mensch,

der eigentlich nur eines - nämlich

Erlösung- sucht. Genau daswar im Kern schon

die Geschichte von Travis Bickle (Robert

De Niro) in Scorseses «Taxi Driver» (1975).

Die Analogien zwischen den beiden
Filmen lassen sich bis in die Einzelheiten
verfolgen: Heute wie damals verdichten sich

Detailaufnahmen des fahrendenAutos zur

puren Atmosphäre. In beiden Filmen
dienen rot eingefärbte Bilder - sowieso eine

Vorliebe Scorseses - dem Sichtbarmachen

von Emotionen. Und sowohl die Augen

von Travis Bickle wie diejenigen von Frank

Pierce werden leinwandfüllend gezeigt: in
Grossaufnahmen, die alles über den
psychischen Zustand der beiden Männer
verraten.

In «Taxi Driver» fleht Travis die Kioskfrau

in einem Pornokino förmlich an, ihm
ihren Namen zu nennen. In «Bringing Out
the Dead» wird der Einsiedler Frank vom
Bild eines Opfers verfolgt, das er nicht

vergessen kann, gerade weil es ihm seinen

Namen genannt hat und damit aus der

anonymen Masse herausgetreten ist. Und
schliesslich arbeiten sowohl Travis als

auch Frank vor allem nachts, weil sie

keinen Schlafmehr finden können. Und doch

ist «Bringing Out the Dead» kein Remake

von «Taxi Driver». Denn während in «Taxi

Driver» hinter jeder Szene Aggressivität

lauert, ist das vorherrschende Gefühl in

«Bringing Out the Dead» Trauer und
Verzweiflung. Der Todesengel Travis will die

Welt retten, indem er sie zerstört, der

barmherzige Samariter Frank zerstört sich

selbst, weil er die Welt nicht retten kann.

Figur in Gottes Würfelspiel
Eine aussergewöhnliche Kraft erhalten
Scorsese-Visionen vor allem deshalb, weil
er so meisterhaft mit Kontrapunkten
umgeht. «Taxi Driver» fliesst fast schon träge
dahin und ist doch von einer unheimlichen

Gewalttätigkeit. Die Traurigkeit in

«Bringing Out the Dead» steht in scharfem

Kontrast zum horrenden Tempo, einem

irrsinnigen Totentanz durch das nächtliche

New York.

Inhaltlich erinnert «Bringing Out the

Dead» an «Taxi Driver», formal hingegen an
«After Hours» (1985). Auch dort ist die

Hauptfigur ein isolierter Mann, der

Programmierer Paul Hackett (Griffin Dunne),
der ebenfalls keinen Schlaf findet. Ihn

Kino

immer wieder lässt er sich für
seine Filme inspirieren, durch
fremde und durch eigene Werke,
was so entsteht, sind jedoch nie
Imitationen, sondern immer echte
Scorsese. Wo knüpft sein neuer
Film «Bringing Out the Dead» an?
Eine kleine Spurensuche.

und Scorsese
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schickt Scorsese aufeine grausame
Achterbahnfahrt durch das nächtliche New York.

Er ist ein willenloses Opfer, das nichtsweiter

tun kann, als seine Verzweiflung gen Himmel

zu schreien. An die Rasanz dieses

Filmes knüpft Scorsese mit «Bringing Out the

Dead» an. Paul Hacketts verrückte,
lebensgefährliche Fahrt in einem Taxi wiederholt
sich mit Franke Pierces aberwitzigen Fahrten

mit demAmbulanzwagen. Paul Hackett

wird durch den Film gejagt ohne eine Chance

aufErlösung und am Ende landet er wieder

da, wo er angefangen hat. Frank ergeht

es in«BringingOut the Dead» genauso. Er ist

wie Paul Gefangener und Gejagter. Undwie

in «After Hours» kippen die Szenen in
Scorseses neuem Film immer wieder ins

frau Madeleine nicht verhindern konnte

und nun krampfhaft aufder Suche nach

ihrem Ebenbild, ihrer Reinkarnation ist, so

fühlt sich auch Frank schuldig am Tod einer

Frau, ist fixiert auf ihr Gesicht, welchem er

überall begegnet. Scottie wie Frank versinken

immer tiefer im Strudel ihrer Wahnvorstellung.

Bei Hitchcock taucht die Spirale
schonaufdemFilmplakat aufundwird zum
Leitmotiv des gesamten Films, bei Scorsese

kulminieren die endlosen Kreisbewegungen

in einem Moment, in dem sich die

Kamera um die eigene Achse dreht.

A Todesengel Travis
Bickle will die Welt
retten, indem er sie
zerstört: «Taxi
Driver».

Genau wie James Stewart verkörpert
Nicolas Cage einen Mann, der ganz unten
anfängt und noch tiefer fällt - die Spirale
hat ihn gepackt und sie lässt ihn nicht mehr
los. Ganz am Schluss scheinen zwar beide

von ihrem Stigma erlöst, der eine kann

furchtlos in die Tiefe blicken, der andere

wieder schlafen. Aber in beiden Fällen mag
man sich das Happyend nicht einreden, zu

grausam wurden beide nach unten getrieben,

so dass man annehmen muss, sie seien

eher aus Erschöpfung als durch

Erlösung zur Ruhe gekommen.

Absurde, in eine Wahnwitzigkeit, die

komisch ist - so komisch wie Franz Kafka und

Hieronymus Bosch.

Spirale als Leitmotiv
Eine dritte Spur führt zu «Vertigo» (1958).

Frank Pierce kurvt in «Bringing Out the

Dead» zwar mit anderer Geschwindigkeit,

zu anderer Musik und in einer anderen

Stadtum die Häuserblocks, abererwirdvon
derselben Obsession getrieben wie Scottie

Ferguson (James Stewart) in Hitchcocks

Film. So wie dieser den Tod seiner Traum-

Der barmherzige
Samariter Frank
zerstört sich selbst,
weil er die Welt
nicht retten kann:
«Bringing Out the
Dead».

4 In einer Spirale
gefangen,
unaufhaltsam in die Tiefe
gezogen: Plakatmotiv

von Alfred
Hitchcocks
«vertigo».
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kritik
Patricia Arquette
Nicolas Cage

BringingOut
the Dead
Regie: Martin Scorsese
USA 1999

Stell dir vor, die Hölle heisst Manhattan

und Jesus fährt einen Krankenwagen:

Martin Scorsese und sein

Drehbuchautor Paul Schräder
erzählen von einem, der den
Menschen Heilung bringen möchte und

irgendwie nicht durchdringt.

Vinzenz Hediger
Frank Pierce (Nicolas Cage) ist Ambulanzfahrer

in Manhattan und am Ende seiner

Kräfte. Die ständigen Nachtschichten und
die unausgesetzte Konfrontation mit
Gewalt und Elend zehren an seiner Substanz.

Weder kann er auf die Beanspruchung mit
der bulligen Zuversicht seines schwarzen

Kollegen Marcus (Ving Rhames) reagieren,
noch schützt er sich, wie sein anderer

gelegentlicher Partner Tom Walls (Tom Size-

more), indem er sich in Zynismus flüchtet.
Pierce leidet mit. Er möchte den Leuten helfen,

doch es sind immer wieder die gleichen
Patienten, mitdenen er es zu tunkriegt: Säufer

und Drogenabhängige, und eine von
ihnen, eine Drogensüchtige, die in seinen

Armen starb, verfolgt ihn auch in nächtlichen
Halluzinationen.

Bei einem Einsatz für einen älteren

Mann, der einen Herzinfarkt erleidet, trifft
Frank auf Mary (Patricia Arquette), die

Tochter des Patienten und ebenfalls eine

ehemalige Heroinabhängige. Mary begleitet

ihren Vater in die Notfallstation und

verbringt, weil er aus seinem Koma nicht
erwacht, die nächsten zwei Tage im Spital.

Franks und Marys Wege kreuzen sich

immer wieder und zwischen den beiden
entsteht eine ebenso tiefgründige wie gefahrvolle

Verbindung.
«Bringing Out the Dead» ist die vierte

Zusammenarbeit von Scorsese mit
Drehbuchautor Paul Schräder. Von ihm stammen

auch die Scripts zu «Taxi Driver»

(1975), «Raging Bull» (1979) und zu «The

LastTemptationofChrist» (1988). Schräder,

derprotestantischeTheologie studierte, hat

die Eigenheit, in Scorsese, dem authentischen

Chronisten des italoamerikanischen

Grossstadtlebens, eine spirituelle Seite

anzusprechen. «Bringing Out the Dead»

macht da keine Ausnahme. Frank Pierce ist

ein existentialistischer Held und gehört wie

Travis Bickle aus «Taxi Driver» in dieTraditi-

on von Dostojewskijs Mörder Raskolnikow

aus «Verbrechen und Strafe» (1876) oder
Albert Camus' «L'étranger» (1942). Alle sind
sie durchschnittliche, unauffällige
Menschen, die sich ihrer Umwelt Schritt für
Schritt entfremden, auf ihrem Leidensweg
ein existenzielles Unbehagen an der Gesellschaft

durchleben und ihren Rückzug auf
sich selbst schliesslich in einen Ausbruch

von Gewalt münden lassen (auch wenn in

«Bringing Out the Dead» die finale Gewalttat

als Akt der Barmherzigkeit gemeint ist).

Zum andern erinnertFrankPierce- hier
kommt das spirituelle Element wieder zum
Tragen - an den Protagonisten von «The

Last Temptation of Christ». Bei seiner
Premiere heiss umstritten, basierte dieser Film
auf dem gleichnamigen Roman des

Griechen Nikos Kazantzakis. Was Scorsese und
Schräder an dem Stoff faszinierte, war die

Sichtweise, die er von Christus entwickelte

und mit der er die Kirchenhierarchien
seinerzeit ebenso vor denKopfstiess wie Scorsese

und Schräder mit ihrer Adaption die

organisierte Religion der Achtzigerjahre.

Kazantzakis sah Christus nicht als Heiligen,
sondern als Menschen, getrieben und
gemartert von Leidenschaften, zu denen

namentlich - und daran entzündete sich der

Zorn der Bigotten - ein explizit sexuelles

Interesse an Maria Magdalena zählte.

«Bringing Out the Dead» lässt sich

durchaus als Ergänzungsstück zu «The

Last Temptation of Christ» verstehen, ist
Frank Pierce doch so etwas wie eine
aktualisierte Christusfigur. Er ist ein Heils-

bringer, der von seiner Umwelt nicht
verstanden und angenommenwird, ein

Mitleidender, dem auch seine eigene Erlösung

versagt bleibt, sieht man ab von dem Trost,
den er in den Armen einer Frau findet, die -
kein Zufall -Mary heisst. So gesehen ergänzen

sich die Filme, und beide zusammen
ähneln einer jener Bibelverfilmungen aus

der Stummfilmzeit (wie Cecil B. DeMilles

erster Version der Zehn Gebote, «The Ten

Commandments», 1923), die - wenn auch

in ein- und demselben Film - eine historische

Inszenierung eines biblischen Stoffes

zusammenbrachten mit der Anwendung
ihrer moralischen Botschaft auf eine

zeitgenössische Parallelerzählung.
Verfilmt ist «Bringing Out the Dead» wie

erwartet auf höchst einfallsreiche und

atmosphärisch dichte Art, auch wenn das

wiederholte Durcharbeiten der immer
gleichen Elendsszenarien auf die Dauer eher

ermüdend wirkt. Zudem fehlt es dem Film
in einem Zeitalter, in dem neurotische
Aussenseiter nicht mehr zu Mördern und
Märtyrern werden, sondern zu Internet-Milliardären,

ein wenig an Gegenwartsbezug.
Ganz abgesehen davon, dass New York

unter der Ägide des Bürgermeisters
Giuliani zur saubersten und sichersten Grossstadt

der USA geworden ist. Doch spätestens

mit dem nächsten Börsencrash dürfte

sich all das wieder ändern.
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Vincent Lecour
Christianne Gout

Salsa
Regie: Joyce Sherman Bunuel
Frankreich/Spanien/USA 2000

Feurige Rhythmen, prickelnde Erotik,

grosse Liebe: Die sentimentale
Musikkomödie feiert die Vorzüge
kubanischer Lebensart - und reflektiert

ironisch die Imitationsversuche
europäischer cubamaniacs.

Christian Jungen
Bild und Tonspur von Wim Wenders'

«Buena Vista Social Club» (1999) und Sonia

Herman Dolz' «Lâgrimas negras» (1998)

dokumentierten die Schönheit der kubanischen

Musik, die verkauften Kinobillette
das hierzu Lande grassierende Kubafieber.

In den Sechziger- und Siebzigerjahren
verehrten Revolutionsromantiker die Castro -

Insel als antikapitalistisches Bollwerk,
heute wird sie von Alltagsverdrossenen als

Gegenentwurf zur hiesigen, von
wirtschaftlicher Effizienz geprägten Gesellschaft

geliebt. Als Bindeglied zwischen Alltag

und Sehnsucht fungiert die son-Musik,
die in ihren Stilausprägungen ausserhalb

Kubas gemeinhin Salsa genannt wird. Die

europäische cubamania nimmt zuweilen

auch groteske Züge an, etwa wenn
Bürogummis nach Börsenschluss in den Salsa-

Schuppen angestrengt Ausgelassenheit
mimen oder Szene-Blondinen nach dem

Italiener den Kubaner als Prestige-Lover

spazieren führen.

Um eben diese Ausgeburten des

Kubafiebers geht es in «Salsa», der seinem Publikum

einen ironischen Spiegel vorhält.

Identifikation bis zur Selbstverleugnung

bringt einen der geliebten Kultur keinen
Schritt näher, so die Botschaft, die der

Erfahrung der Hauptfigur Rémi Bonnet

(Vincent Lecour) entspricht. In seiner
Heimatstadt Toulouse flog der junge Pianist

vom Konservatorium, weil er an einem
Wettbewerb statt Chopin Salsa-Rhythmen
in die Tasten haute - ein Befreiungsschlag

aus einer engen Welt. In Paris versucht

Bonnet nun, in einem kubanischen Club
als Pianist anzuheuern. Der Besitzer
anerkennt zwar sein Rhythmusgefühl, gibt ihm
aber zu verstehen, er habe die falsche

Hautfarbe: «Du siehst aus wie Vanilleeis.

Die Frauen wollen jedoch Schokolade.»

Doch am Herkunftspech will Bonnet
seinen Salsa-Träum nicht scheitern lassen,

also grillt er seine Haut im Solarium,
pudert mit Make-up nach und erfindet sich

eine neue Identität. Als Mischling Mongo
(nomen est omen) gibt der vermeintliche

Wirtschaftsflüchtling aus Kuba im
abgehalfterten Club des alternden Komponisten

Barreto (Estéban Socrates Cobas

Puente) Tanzstunden - mit Erfolg. Schon

in der ersten Lektion erliegt die Primaballerina

Nathalie (Christianne Gout) dem

Temperament des vermeintlichen Latino-

Mentors.

Ausgehend von dieser auf Vorspiegelung

falscher Tatsachen beruhenden Liebe,

entspinnt Regisseur und Drehbuchautor

Joyce Sherman Bunuel eine molière-
sche Verwechslungskomödie, in deren

Verlauf alle Figuren zu ihren ethnischen

und familiären Wurzeln zurückfinden. Für
diesen kollektiven Selbstfindungsprozess
sind dem Autor etwas gar viele Intrigen
und Wendungen in den Sinn gekommen

und die Schauspieler vermögen bei der

Umsetzung mit der Drehbuchfantasie des

Autors nicht immer Schritt zu halten. Dem
Film daraus einen Strick zu drehen, wäre

aber falsch. Bunuel geht es - wie Molière
auch - ums Exemplarische. «Salsa»

plädiert auf seiner Bedeutungsebene für eine

multikulturelle Gesellschaft, für eine

Integration nach dem Motto: «Vive la

différence». Seit Rolf Lyssys «Die Schweizermacher»

(1978) wissen wir: Den roten Pass

holt man sich nicht mit einem mediokren

Fondue; «Salsa» nun zeigt, dass ein Kubaner

kein literarisches Französisch sprechen

muss, um in Paris akzeptiert zu werden,

und dass umgekehrt ein Franzose

kein Ibrahim Ferrer sein muss, um in einer
kubanischen Musikgruppe zu spielen.

Neid und Identitätskrise als Folge der

Schwärmerei für eine fremde Kultur kennt
Bunuel aus eigener Erfahrung. Der Sohn

russisch-polnischer Juden wuchs im Lati-

noquartiervon Brooklyn auf, mit Salsa und

Mojito war er bald vertrauter als mit Polka

und Wodka - dennoch ist er nach eigenen

Angaben ein Europäer geblieben. «Salsa»

verweist mit ironischem Augenzwinkern
auf die Probleme einer Orientierung
zwischen Herkunft und Sehnsucht, die Freude

am Salsa-Kurs wird der Film aber niemandem

vermiesen. Trotz kritischen
Zwischentönen ist Bunuels Werk ein Film für
Liebhaberinnen und Liebhaber des Salsa,

der um die Erwartungen seines Publikums
weiss. Zu den feurigen Rhythmen von Sierra

Maestra inszeniert der Regisseur im
Finale nochmals alles, was uns zu
Kubaliebhabern macht: ausgelassene Lebensart,

ausgeprägter Gemeinschaftssinn, die

prickelnde Erotik des Paartanzes und die

auch im Alter nie erlahmende Libido.

Kritik des Soundtracks: Seite 45
«Du siehst aus wie Vanilleeis. Die
Frauen wollen jedoch Schokolade»
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The Last
Days
Regie: James Moll
USA 1998

Fünf amerikanische Juden, die den
Holocaust in Ungarn überlebt haben,
kehren in ihrer einstigen Heimat an

die Orte des Grauens zurück. Erinnerungen

und dokumentarisch
aufgearbeiteter Hintergrund verbinden sich

zu einem eindrücklichen Zeugnis
gelebten Lebens.

Gerhart Waeger
Auch wenn man es aus Pietät nicht offen

aussprechen mag, herrscht heute doch
vielerorts eine gewisse Müdigkeit gegenüber
Holocaust-Filmen jeglicher Art. Auf der

andern Seite ist die Zahl der überlebenden

Augenzeugen dermassen im Schwinden

begriffen, dass die filmische Aufzeichnung
authentischer Erinnerungen geradezu
eine historische Pflicht ist.

Steven Spielberg, durch seine Arbeit am

Spielfilm «Schindler's List» (1993) bestens

mit dem Themavertraut, hat eigens im
Hinblick auf diese Aufgabe die «Survivors of the

Shoah Visual History Foundation» ins
Leben gerufen. «The Last Days» ist derenerster

für die Kinoauswertung konzipierter
Dokumentarfilm. Regie und Schnitt übernahm

der Amerikaner James Moll, der für die

genannte Institution bereits die Dokumentationen

«Survivors of the Holocaust» und
«The Lost Children of Berlin» produzierte.

Die fünf Schicksale, die in «The Last

Days» beschworen und miteinander
verknüpft werden, sind einander insofern
verwandt, als es sich um solche von ungari¬

schen Juden handelt, die in den USA eine

neue Heimat gefunden haben. Für einmal
steht damit nicht der deutsche, sondern der

ungarischeAntisemitismus zurDiskussion.

Zwar wurde Ungarn erst im März 1944 von
den Deutschen besetzt und in die

Vernichtungsmaschinerie gegenüber den Juden

einbezogen, doch fand die fremde

Besatzungsmacht in den einheimischen Behörden

nur allzu willige Helfer für ihre

unmenschliche Ausrottungspolitik: Der früher

nur latente Antisemitismus hatte längst
breite Bevölkerungskreise erfasst. Wie

wenige Jahre zuvor in Deutschlandwurden die

Juden, auch wenn sie sich völlig assimiliert

hatten, bereits vor ihrer physischen
Vernichtung ausgegrenzt, wobei nicht zuletzt

auch manche lange Freundschaft zerbrach.

Geschickt unterscheidet James Moll
zwischen den mit zeitgenössischen
Aufnahmen dokumentierten Informationen
über die grösseren Zusammenhänge und
den individuellen, vom damaligen
Wissensstand gefärbten Erlebnisberichten der

Betroffenen. Unter diesen befinden sich

Vertreter verschiedener Bevölkerungsschichten:

eine Lehrerin, ein Geschäftsmann,

eine Künstlerin, eine Grossmutter

und ein amerikanischer Kongressabgeordneter.

Anders als etwa Herr Zwilling und

Frau Zuckermann in Volker Koepps
gleichnamigem Dokumentarfilm (FILM 12/1999)

konnten sie sich mit ihrem Herkunftsland

innerlich nicht aussöhnen.

Über seinen Stellenwert als historisches

Dokument hinaus überzeugt «The

Last Days» durch seine saubere und nüchterne

Machart. Dass die fünf relativ «frisch

gebackenen Amerikaner» die Auswüchse

des Rassismus als eine rein europäische

Angelegenheitbetrachten, muss manwohl
ihrer Verbundenheit mit der neuen Heimat

zuschreiben.

Mission
to Mars
Regie: Brian De Palma
USA 2000

Brian De Palma versucht sich mit
einer Siencefiction. Doch was hat
sein Film ausser einer Ansammlung
von bekannten Zitaten noch zu

bieten?

Dominik Slappnig
Wenn einer eine Reise tut, kann er was
erzählen. Und wer über eine Reise zum Mars

ein Drehbuch schreiben will, der sollte besser

vor lauter toller Ideen platzen. Jim und
John Thomas und Graham Yost («Speed»),

die für das Drehbuchvon «Mission to Mars»

verantwortlich zeichnen, waren aber vom
Platzen mindestens so weit entfernt wie

Mutter Erde vom Roten Planeten.

Die Geschichte von «M2M», wie der

Film in den USA von Marketingstrategen
betont neckisch genanntwird, ist brav und
altbekannt. In der näheren Zukunft,
genauer im Jahr 2020, startet die NASA ihre

erste bemannte Marsrakete. Die Mission
scheint zu gelingen. Die Astronauten
landen nach rund eineinhalb Jahren Reise auf
dem Nachbarplaneten. Doch während
einem Erkundungstrip werden sie von einer
unbekannten Kraft angegriffen. Alle bis auf
einen sterben. Um den Überlebenden zu

retten, wird eine neue Crew zum Mars

losgeschickt. Diese findet den Kollegen und

zusammen macht man sich auf, das

verborgene Rätsel des Planeten zu lösen.

Ähnlich wie bei zwei Klassikern des

Genres, Stanley Kubricks «2001: A Space

Odyssey» (1968) und Steven Spielbergs
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