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kritik

«Kubaner bleiben
Kubaner, dagegen
ist kein Kraut
gewachsen.»

Der Regisseur Juan Carlos Tabio über

Träume, sein Land und die bemerkenswerte

Tatsache, dass die halbe Welt im

Kuba-Fieber ist.

Michel Bodmer ich war überrascht, im Presseheft

zu «Lista de espera» zu lesen, dass Sie

auf die Frage, ob Ihr Film eine politische
Dimension habe, mit Erstaunen reagierten.

Weshalb? Weil mein Film von

gesellschaftlichen und menschlichen

Aspekten handelt. Damit hat er natürlich
auch eine politische Dimension, die aber

nicht im Vordergrund steht.

Der Traum scheint im kubanischen Kino

sehr präsent zu sein, wenn man zum

Beispiel an den Film «La vida es silbar»

(Fernando Pérez, 1998) denkt, wo man
sich in einem Traum befindet. In ihrem
Film ist es nun ähnlich. Träumt man in

Kuba mehr als anderswo? Ich weiss
nicht. Ich will lieber nicht zu viel über
den Traum sprechen, denn wenn ich das

täte, würde ich zuviel vom Schlüsselelement

meines Films verraten - oder

etwa nicht? Ich will dem Zuschauer

jedoch nicht die Überraschung nehmen.

Das wäre, als würde man einem Agatha-
Christie-Leser verraten, wer der Mörder
ist.

Die Frage war allgemeiner gemeint:
Muss man in Kuba, auf Grund der

gesellschaftlichen Bedingungen, mehr
träumen als anderswo? ich glaube, in

meinem Film hat der Traum die Funktion
einer Parabel. Ihr Sinn besteht darin zu

zeigen, dass Leute, die spontan handeln,
ohne gesellschaftlichen Zwang, im

Stande sind, eine bessere und menschlichere

Welt zu erschaffen.

Für den Zuschauer ist es ein Schock, aus

diesem Traum in die Wirklichkeit
zurückzukehren, war das Ihre Absicht?
Es war durchaus meine Absicht, einen

Schock auszulösen. Auch die Figuren im

I'NTERPROV!

Lista de
espera
Regie: Juan Carlos Tabio
Kuba/Spanien/Frankreich/Mexiko/
Deutschland 2000

Vergeblich wartende Fahrgäste
bauen sich ein kubanisches Paradies.

Solidarität und Verliebtheit,
Futterneid, Schlitzohrigkeit und

raffinierte Erzählbrüche machen den
Film zum verschmitzten Vergnügen.

Michael Sennhauser
Auf der Warteliste - eben der «Lista de

espera» -stehen sie alle, die Passagiere, die

sich in diesem kubanischen Bus-Terminal
treffen. Undweil all diese klapprigen Busse

zusammengebrochen oder überfüllt sind,

geht bald das Gerangel um die letzten Plätze

los. Die Parallelen zur gesellschaftlichen
Situation in Kuba sind nicht zu übersehen,
und schon die dem Film zu Grunde liegende

Kurzgeschichte von Arturo Arango hat

wohl verschmitzt damit gespielt. Regisseur
Tabio (der hier zu Lande bekannt wurde
dank «Fresa y chocolate», 1993, den er

zusammen mit dem verstorbenen Tomas

Gutiérrez Alea realisierte) war sich der

Parabelhaftigkeit der Geschichte nur zu
bewusst (siehe Interview).

Die Situation der«vom Schicksal» zufällig

zusammengeworfenen Menschengruppe

bildet den unwiderstehlichsten und
zugleich abgegriffensten Plot der
Filmgeschichte. Wenn die Figurenzeichnung nur
halbwegs «menschelt», ist einer solchen

Geschichte die Aufmerksamkeit des Publikums

sicher. Und mit dieser Aufmerksamkeit

spielt nun Tabio höchst vergnüglich.
Gerade weil er weiss, dass Typen wie der

gross gewachsene Blinde, der zur Leitfigur
wird, leicht etwas Papierenes bekommen,

bricht er die meisten Situationen mit leichter

Hand und ziemlich schelmisch auf. Die

Passagiere revoltieren, drängeln, kämpfen

um Plätze und finden schliesslich zu einer

utopisch anmutenden Gemeinschaft

zusammen, die der heruntergekommene
Bus-Terminal zu einem kleinen Paradies

macht. Kaum einer ist, was er zu sein

vorgibt. Der egoistische Fresssack, der seine

gehorteten Büchsen heimlich auf der
Toilette öffnet, der Parteifunktionär, dem die

plötzliche Solidarität höchst suspekt
vorkommt, sie alle sind Karikaturen in einem

lustvollen Planspiel. Selbst das Liebespaar,
der junge Ingenieur Emilio (Vladimir Cruz

aus «Fresa y chocolate») und die eigentlich
anderweitig verlobte Jacqueline (Thaimi
Alvarino) finden auf den ersten Blick ein

wenig zu schnell zueinander. Aber dann

macht der Film ein paar feine Bocksprünge
und die meisten Perspektiven bekommen
eine weitere Dimension.

«Lista de espera» ist kubanisches Kino,
wie man es sich (auch) hier zu Lande

wünscht, mit heissen Tanzszenen, feurigen
Fressgelagen, Liebesgeschichten und
Ehrenhändeln. Aber zugleich ironisiert der

Film genau diese Versatzstücke, indem er

sie perspektivisch fast unmerklich
verschiebt. Wenn in einer Szene des Films die

ihmzu Grunde liegende Kurzgeschichtezur
Lektüre ihrer eigenen Figuren gerät, wird
die Doppelbödigkeit des Spiels auf ebenso

leichte wie verblüffende Weise angedeutet.

«Lista de espera» ist kubanisches Kino, wie
man es sich (auch) hier zu Lande wünscht
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Juan Carlos Tabio bei
den Dreharbeiten.

Film erleben ihn, als ihnen klar wird,
dass alles ein Traum war. und doch hat

er sie verändert, und zwar zum Besseren.

Hat der deutsche Koproduzent nur
finanziert oder auch anderweitig
Einfluss genommen? Ich muss betonen,
dass ich von diesen Mechanismen wenig
weiss. Ich weiss nur, dass Road Movies,

die Firma von Wim Wenders, mehr mit
dem Verleih zu tun hat als mit der
Produktion.

besteht der Konflikt zwischen den

Extremisten in Kuba und den Nationalisten

in Miami. Aber es gibt schon seit

einiger Zeit einen Dialog zwischen den

Gruppen, und die Gesprächsbereitschaft
dürfte eher noch zunehmen.Die finanzielle Lage des kubanischen

Filmschaffens ist nicht eben rosig. Sie

waren gezwungen, eine Koproduktion zu

machen. Können Sie von Ihren Erfahrungen

erzählen? In letzter Zeit wurden in

Kuba aus wirtschaftlichen Gründen nur
sehr wenige Filme gedreht, vor zwei,
drei Jahren wurde die Produktion ein

wenig erhöht; dieses Jahr kommen vier

oder fünf Filme heraus. Für uns bedeutet
das schon eine Steigerung, aber vor zehn

Jahren wurden noch zehn bis fünfzehn

Filme jährlich produziert, einschliesslich

der Koproduktionen mit anderen

lateinamerikanischen Ländern, denn

Kuba unterstützte das Kino von Bolivien,

Peru und Kolumbien. Kubanische

Techniker arbeiteten auch in anderen

südamerikanischen Ländern.

was den Aspekt der Koproduktionen
angeht, so ist das Wichtigste - nicht nur
für das kubanische, sondern auch für das

übrige lateinamerikanische Kino -, dass

die Koproduktionen mit europäischen
Ländern nicht nur eine finanzielle

Unterstützung bedeuten, sondern auch

den Zugang zu Vertriebskanälen, die uns

sonst verwehrt wären.

Gerade in letzter Zeit hat sich der

Konflikt zwischen Kuba und der kubanischen

Gemeinschaft in Miami jedoch
verschärft. Stichwort: Die «Affäre Eliän».

Wie sehen Sie das? Gibt es eine Möglichkeit

zur Versöhnung? ich meine, dass

man weder von den Kubanern auf Kuba

noch von den Kubanern in Miami in

verallgemeinernder Form sprechen
kann, in Kuba denken die Leute

verschieden, in Miami ebenfalls. Für mich

Man hat den Eindruck, dass Ihr Film voll

grosser Liebe zu Kuba ist, aber auch ein

Element der Selbstironie aufweist, wie
schon «Fresa y chocolate» (Tomas

Gutiérrez Alea, 1993) und ähnliche Filme

der letzten Zeit. Ich stelle mir vor, dass

dieser Film in Kuba selbst gut ankommen

wird, doch was halten wohl die

Marielitos, die Exilkubaner in Florida,

davon? verstehen die diesen Humor? Ja,

ich denke schon. Kubaner bleiben

Kubaner bis zu ihrem Tode, dagegen ist
kein Kraut gewachsen, (lacht)

Sie denken aber nicht alle gleich.. Mann,
denken denn alle Franzosen gleich?

(lacht)

Zurzeit schwärmt die halbe Welt von
kubanischer Musik, vom kubanischen

Kino. Woher kommt das? Kubanische

Musik, wie sie heute plötzlich überall

populär ist, existiert schon seit vielen

Jahren, dasselbe gilt auch für das Kino.

Die Popularität verdankt sich also nicht
etwa einer neuen Qualität. Sie verdankt
sich ausländischen Partnern, die erst
dafür sorgten, dass sich das Publikum

mehr oder weniger weltweit kubanischer

Kultur zuwendet. Selbstredend

geschieht das auch aus kommerziellen

Erwägungen.
Um ein Beispiel zu geben, das mir

sehr typisch erscheint: Vor drei Jahren

entstand ein ausgezeichneter kubanischer

Dokumentarfilm über kubanische

Volksmusik «Del son a la salsa», gedreht
vom kubanischen Regisseur Rigoberto

Lopez. Ausserhalb Kubas nahm niemand

den Film wahr. Dann kam Wim Wenders,

drehte 1999 «Buena Vista Social Club»

und - Bumm! Sein Film ist ganz gut, doch

was ich damit sagen will, ist, dass unsere
einheimische Kulturproduktion nicht
über die notwendigen Mittel verfügte,
um den Rest der Welt zu erreichen. Das

gilt nicht nur für das Kino, sondern auch

für Literatur, Theater und Lyrik. Eigentlich

für alles.

Sie haben offenbar auch in Spanien

gedreht. War das eine Bedingung des

spanischen Koproduzenten? Nein, wir
haben nicht dort gedreht. Aber einige

Mitglieder der Equipe kamen aus

Spanien: der Kameramann, die Cutterin
und der Tonmeister sowie zwei
Schauspieler.

Kubanische Musik, wie sie heute plötzlich
überall populär ist, existiert schon seit vielen

Jahren, dasselbe gilt auch für das Kino
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Kirsten Dunst
(hinten)

Elisabeth shue
Kevin Bacon

S

The Virgin
Suicides
Regie: Sofia Coppola
USA 2000

Sofia Coppola, die 28-jährige Tochter
des legendären Vaters, legt mit «The

Virgin Suicides» ein schrilles,
melancholisch-leichtes Erstlingswerk vor:
Entrückte Mädchen reizen die
Nachbarsjungen.

Alexandra Stäheli
Es ist sicher nicht einfach, wenn man den

Namen Coppola trägt - und schon gar
nicht, wenn man sich im Filmgeschäft
behaupten möchte: Sofia Coppola, die 28-

jährige Tochter des grossen Francis Ford,

die in ihrem zarten Alter bereits eine
Karriere als Fotografin, Modedesignerin,
Schauspielerin und Kostümdesignerin
hinter sich hat, legt jetzt ihr Regiedebüt
«The Virgin Suicides» vor, ein Teenagerdrama

nach dem gleichnamigen Roman

von Jeffrey Eugenides. Und wer nun gerne

vom Vater auf die Tochter schliessen

möchte und ein Monumentalwerk im
Zuschnitt eines «Apocalypse Now» (1979)

erwartet, wird enttäuscht sein: Sofia

Coppolas Erstlingsfilm präsentiert sich in einer

sehr eigenen, sanften Schrillheit, die in
leichten und zuweilen noch etwas
unsicheren Tönen daherkommt.

Der Film zoomt zurück in die

Siebzigerjahre, in die antiseptische Heiterkeit

irgendeiner amerikanischen Vorstadt. Aus

der Sicht der Nachbarsjungen werden

rückblickend die rätselhaften Vorkommnisse

eines Sommers erzählt, die sich um

die fünf schönen Töchter des Ehepaar

Lisbon, eines sonderbaren Mathematiklehrers

(James Woods) und einer strengen
Katholikin (Kathleen Turner), abgespielt
haben. Nachdem sich die Jüngste derTöch-

ter, die 13-jährige Cecilia (Hannah H. Hall),
eines Tages plötzlich umbringt, werden die

zurückbleibenden Schwestern unter noch

strengerer Bewachung der Eltern gehalten.
Die seltsame Entrücktheit der Mädchen

beginnt die Jungen aus der Nachbarschaft zu

reizen. Als sie versuchen, sich den unnahbaren,

elfenhaften, mysteriösen Wesen

anzunähern, entwickelt sich eine unglückliche

Liebesgeschichte zwischen Lux
(Kirsten Dunst) und dem Herzensbrecher Trip
(Josh Hartnett), die letztlich dazu führt, dass

die Mädchen von jedem Kontakt mit der

Aussenwelt abgeschirmt werden. Und

dann, eines Tages, folgen die vier Schwestern

einfach Cecilia in den Tod nach, lautlos,

plötzlich, jede auf ihre Weise

Sofia Coppola erklärt die Gründe nicht,
die zu den Selbstmorden der Schwestern

führen, aber sie hüllt die Zuschauer -
unterstützt durch die tranceartigen Klänge
der Newcomer-Band «Air» - in die

Atmosphäre ein, aus der heraus sie entstehen

können: die melancholischenAdoleszenz-

Brisen, die durch sanftrosa Mädchenzimmer

wehen, die emotionalen Achterbahnfahrten

der ersten Liebe, die Kälte eines

puritanischen Elternhauses, in dem die

einzige Person, die über alles spricht, der

Fernseher ist. Auch wenn Coppolas Debüt

noch mit ein paar harmlosen Kinderkrankheiten

zu kämpfen hat, manchmal den

grossen Erzählatem verliert und, vor allem

gegen Schluss, etwas ins Schlingern gerät,

so zeigt es doch einen frischenVersuch, der

nicht nur eine bemerkenswerte Besetzung

aufweist, sondern auch mit sugestiven, fast

hyperrealen Bildern überrascht.

Hollow Man
Regie: Paul Verhoeven
USA 2000

Paul Verhoeven kombiniert Plato mit
Pulp und neuste Digitaltechnik mit
Trash-Kultur. Trotzdem ist seine
«invisible Man»-variation ein Film

der verschenkten Provokationen.

Thomas Allenbach
Hiesse der Regisseur dieses Films nicht
Paul Verhoeven, man würde sich gewisse

Fragen nicht stellen. Jene zum Beispiel, ob

in der uninspirierten Inszenierung des

letzten Filmdrittels und der fast schon

bösartig blassen Charakterisierung der positiven

Helden nicht vielleicht die Rache des

Regisseurs am miesen Drehbuch von
Andrew W. Marlowe («End of Days», «Air

Force One») und am ungeliebten Happy-
end - das in der letzten Einstellung aber

immerhin ironisiert wird - zu sehen ist. Es

scheint ganz so, als ob Verhoeven am Film
das Interesse verloren hätte, nachdem die

Rollen von Gut (Josh Brolin, Elisabeth

Shue) und Böse (Kevin Bacon) vergeben
sind. Das erstaunt nicht, hat der Holländer
doch bisher präzis das gegenteilige

Programm verfolgt und zweifelhafte Charaktere

ins Zentrum von moralisch ambivalenten

Filmen gestellt, die einen alles
andere als mit der Welt versöhnten.

Anders als in James Whales «The

Invisible Man» (1933) wird in «Hollow Man» der

unsichtbare Wissenschaftler Sebastian

Caine nicht zum Outsider, für den man -
wie etwa auch für Frankensteins Monster -
Mitgefühl entwickelt. Berauschtvon der
Allmacht, die ihm die Unsichtbarkeit verleiht,
aber auch verzweifelt über sein drohendes
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Verschwinden, wandelt sich hier der ebenso

egomanische wie geniale Forscher zum
rasenden Killer. Die Schilderung dieser

Wandlung benutzt Misanthrop Verhoeven,

um einmal mehr sein negatives Menschenbild

zu popularisieren, ohne allerdings das

subversive Potenzial des Stoffes auszurei-

zen. In seinen Interviews wird er nicht

müde, auf Piatos (in «Politeia» formulierte)
These zu verweisen, wonach der Mensch

nicht von Natur aus gut sei, sondern erst

durch soziale Kontrolle zu moralischem

Handeln gezwungen werde. Deshalb muss

Sebastians dunkle Seite zu Tage treten,
sobald dieser sich durch die Unsichtbarkeit

dem gesellschaftlichen Blick entzieht.

Ganz und gar nicht auf philosophischem

Niveau, sondern in den

heiter-unschuldigen Niederungen der Trash-Kultur

bewegen sich die hölzernen Dialoge. Auf
der Höhe der Zeit sind hingegen die special

effects, die gleich in der ersten, wunderbar
bösen und für Verhoevens Œuvre
typischen Szene demonstriert werden. Sie

allein sind Grund genug, sich diese ironisch

gebrochene Mischung aus Sciencefiction,

Horrorfilm und Actionthriller anzuschauen.

Vor allem das Sichtbarmachen und das

Verschwindenlassen eines Gorillas (der als

Testobjekt dient) und von Sebastian selbst

werden zu faszinierenden Tripps durch die

Geschichte populärer Körperbilder. Auch

in dieser Beziehung aber wird der fast
ausschliesslich in einem unterirdischen

Forschungslabor spielende Film gegen Ende

schwächer. Damit im finalen Fight das

Böse doch noch Gestalt gewinnt, haben die

Trickspezialisten Kevin Bacon in ein Wesen

verwandelt, das aussieht wie ein
animiertes Exponat aus der «Körperwelten»-

Ausstellung. Statt auf neue Körperbilder
setzt der Film hier ganz aufgestrige Grusel-

Effekte.

«Es dreht sich alles
um Macht»

Der in den USA arbeitende
Holländer Paul Verhoeven
(siehe auch das Porträt in FILM

8/2000) über amerikanischen
Idealismus, B-Movies und das
konventionelle Ende seines
neuen Films «Hollow Man».

Thomas Allenbach Die meisten Ihrer Filme kreisen

nicht nur um zweideutige Charaktere,

sondern sind mehrdeutig auch in dem

Sinne, dass sie sowohl konventionelle

wie subversive Deutungen zulassen.

Woher kommt Ihr Interesse am Spiel mit
dieser Ambivalenz? Bei meinen US-

Filmen könnte man das als Folge meiner

Unsicherheit in Bezug auf die amerikanische

Gesellschaft interpretieren. Eine

wichtige Rolle spielt aber zweifellos
meine Überzeugung, dass sich die Realität

nicht auf eine einzige Art beschreiben

lässt - eine Haltung, die man als
postmodern bezeichnen könnte, wenn man

das Wort noch gebrauchen will. Ambivalenz

interessiert mich zwar, das heisst

aber nicht, dass sie in jedem Film

dominierend sein muss. In «Hollow Man»

beschäftige ich mich ja auf vergleichsweise

einfache und direkte Art mit der

dunklen Seite der menschlichen Seele.

Vor allem amerikanische Kritiker
vermissen in Ihren Filmen den branchenüblichen

Idealismus, was sagen Sie zu

den Vorwürfen, Sie seien ein Zyniker?
Die Amerikaner übersetzen alles in

Idealismus und ins Positive, obschon

dazu eigentlich kein Anlass besteht. Man

braucht sich nur die letzten hundert
Jahre vor Augen zu führen um zu sehen,

dass es viel mehr Grund gibt, an den

menschlichen Idealen zu zweifeln, als sie

immer wieder zu feiern. «Hollow Man»

ist zwar alles andere als ein politischer
Film, aber er ist doch subversiv in der

Hinsicht, dass er am Beispiel von

Sebastian zeigt, dass der Mensch nicht

von Natur aus gut ist, sondern nur durch

soziale Kontrolle zu moralischem

Verhalten gezwungen wird. Eine These

übrigens, die schon Plato formuliert hat.

Sebastian wandelt sich vom genialen
Forscher zum bösen Gott, ist
Filmemachen für Sie eine Möglichkeit Gott zu

spielen? Man ist auf dem Set vielleicht
eine Art Gott, weil alle tun, was man

befiehlt. Aber man wird, gerade bei

derart aufwändigen special-effects-
Filmen wie «Hollow Man», derart oft von
den Problemen beinahe überwältigt und

ist der Erschöpfung so nahe, dass man

sich - sogar wenn man Gott wäre und

sich wie Gott benähme - nicht wie Gott
fühlen würde. Mich interessiert
allerdings nicht die Macht als Regisseur,

sondern Macht und Machtstrukturen an

sich. Mein ganzes Leben lang habe ich

das Werk von Machtmenschen studiert,
ob das nun der Apostel Paul oder Adolf
Hitler ist. Es dreht sich alles um Macht,
alle menschlichen Beziehungen lassen

sich als Machtbeziehungen analysieren.
Die Art, wie Leute Macht erlangen, sie

festigen und dann missbrauchen, ist
hoch interessant.

Der erste Teil von «Hollow Man» ist um

einiges vielschichtiger als das flache

s/asher-Finale. ist dies tatsächlich der

Schluss, den Sie drehen wollten? Dies ist
das Ende, wie es im Drehbuch steht. Es

ging in diesem Fall nicht darum, dass ich

auf das Skript hätte Einfluss nehmen

können. Die Frage war nur, ob ich den

Film drehe oder nicht. Dem Studio habe

ich von Anfang an gesagt, dass «Hollow
Man» nicht mehr ist als ein - wie ich es

nennen würde - gehobenes B-Movie. Ich

habe oft B-Elemente benutzt und sie

thematisch aufgewertet. Das heisst aber

nicht, dass es sich dann nicht mehr um

ein B-Movie handelt. Man kann aus

«Hollow Man» keinen «Lawrence of
Arabia» oder «vertigo» machen.
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