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Almost
Famous
Regie: Cameron Crowe
USA 2000

Sex, Drugs and Rock'n'Roll: Ein

involvierter, kritischer und
ausgesprochen liebevoller Blick zurück auf

jene Tage, in denen wir und die
Rockmusik gemeinsam unsere
Unschuld verloren.

Michael Sennhauser
So subtil Stephen Frears Nick Hornbys
«High Fidelity» amerikanisiert und
aufdatiert hatte - der Film blieb eine (grossartige)

Nostalgieübung, ein Rühr- und
Lachstück für unsere Generation, die mit
der Vinyl-Schallplatte als käuflichem

Lebensgefühlsträger aufgewachsen ist.

Cameron Crowe spricht mit «Almost Famous»

ähnliche Erinnerungen an, rührt an die

gleichen, schon leicht verklärten

Teenager-Sehnsüchte. Aber Crowe tut dies

ohne die Ironie des Briten Frears, ohne die

satirische Schärfe, dafür mit einer Offenheit

und einer durchaus klarsichtigen
Distanz, die völlig von der Dankbarkeit

geprägt ist, jene verrückte Zeit mit- und überlebt

zu haben. Jene Zeit, in der Rock'n'Roll

endgültig zum Business wurde.

Regisseur Crowe («Jerry Maguire»,

1996) ist als Teenager in den Rock'n'Roll-

Zirkushineingerutscht, hatals Jungreporter
für «Rolling Stone» die Stars, den Rummel

und die Krämpfe hinter den Bühnen miterlebt.

Jetzt lässt er im schönsten
Rock'n'Roll-Film seit langem sein jugendliches Alter

Ego grossäugig, dankbar und vorsichtig
durch den Backstage-Dschungel stolpern.

William Miller (Patrick Fugit) ist knapp
15 und wurde von seiner Mutter (Frances

McDormand), einerallein erziehenden

Professorin, liebevoll und streng von allem

abgeschirmt, was kommerziell, drogenbezogen

oder ausbeuterisch hätte sein können-
mithin vor fast der gesamten amerikanischen

Gesellschaft. So empfindet es jedenfalls

seine ältere Schwester, die eines Tages

wütend das Haus verlässt und William
heimlich ihre Plattensammlung vermacht-
miteiner Notiz, dass diese seinLeben verändern

würde. So ist es denn auch. Denn

William stürzt sich in die verboteneWelt der

Rock-Musik (und dazu gehören in den

Augen seinerMutter sogar Simon & Garfunkel)

und wird innert kürzester Zeit zum Kenner

der Materie. Er schreibt Kritiken und

Essays in lokalen Blättchen und wendet sich

schliesslich an den legendären
Underground-Rock-Publizisten Lester Bangs,

dessen Magazin alles hochhält, was sich

musikalisch der Kommerzialisierung
entgegenstemmt. Bangs druckt seine Texte

und warnt ihn zugleich davor, sich mit den

Objekten seiner Neugier anzufreunden:

Rock'n'Roll sei längst ein dekadentes
Geschäft und wer immer ihm Freundschaft

offeriere, sei bloss darauf aus, ihn als

Journalisten zu instrumentalisieren. Aber

selbstverständlich wünscht sich William
nichts sehnlicher, als möglichst schnell

instrumentalisiert zu werden.

Er bekommt seine Chance, «Rolling

Stone», die wichtigste Publikation des Business,

schickt ihn auf Tournee mit der viel

versprechenden Band «Stillwater». Und in
der Entourage der Band stösst William

gleich auch noch auf entzückende

Altersgenossinnen, welche sich aufihre eigeneArt
instrumentalisieren lassen: die Groupies.

Leader ofthe pack ist eine enigmatische
Blondine (Kate Hudson), die sich nach dem

Beatles-Song Penny Lane nennt. Penny hat

für sich und ihre Freundinnen ein Groupie-
Ethos entwickelt, das eher einem
schwärmerischen Musenkonzept denn der
standardisierten Playgirl-Mentalität entspricht.
«Band Aids» nennen sich die Mädchen und
machen es sich zur Aufgabe, viel versprechende

Rock-Talente auf ihreArtzu fördern.

Cameron Crowe schildertWilliams wilde

Tage auf der «Almost-Famous-Tour»

mit «Stillwater» und den «Band Aids» als

turbulente Initiations-Reise, als coming-
of-age-Gcsch ichte irgendwo zwischen

Alice im Wunderland und Huckleberry
Finn. Dabei bleibt der Blick stets liebevoll
distanziert. William erkennt die Gefahren

und möchte doch so gerne von den bewunderten

Musikern geliebt werden, ebenso

sehrwie von Penny Lane, die ihrerseits hinter

ihrer Souveränität kaum mehr als die

unendlich verletzliche Welt-Verliebtheit
eines Teenagers verbirgt.

Es ist vor allem Crowes geschickter

Figuren-Anlage zu verdanken, dass der Film
so wunderbar funktioniert. Formal hat er
einen Tournee-Film mit stationären Einlagen

gemacht, mit einem permanten Wechsel

von Innen- und Aussensicht. Zwischen

der resoluten und überängstlichen Mutter,
derwarnenden Stimme des Zynikers Lester

Bangs und der elfenhaften Sicherheit, mit
der sich Penny Lane im Ego-Zirkus der

eifersüchtigen und Publicity-geilen Rockstars

bewegt, hängt der vom Neuling Patrick

Fugit gespielte William verblüffend
instinktsicher seinen Träumen von relevanter

Musik und ihren authentischen Helden
nach. Natürlich platzen die Träume ein wenig

und selbstverständlich geht das Leben

weiter. Aberunsere Erinnerung an jene Zeiten

unbegrenzt gitarregetriebener
Möglichkeiten wurden lange nicht mehr so

schön aufgefrischt.
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Samantha Morton
Billy Crudup

Jesus' Son
Regie: Alison Maclean
Kanada/USA 1999

Zauberhaft wie die Neuseeländerin
in ihrem zweiten Spielfilm Stile und

Genres mischt. Aus den Episoden
von Denis Johnson entsteht ein

grimmiges, berührendes Bild von
Abhängigkeit, schwarzem Humor
und Heilungswunder.

Charles Martig
Wir sind in den Siebzigerjahren -
Experimentierfreude und Offenheit gegenüber
jeder Form von hailuzinativer Wahrnehmung

ist angesagt. Der Wortmagier Lou
Reed verkündet im legendären Song «Heroin»

der «Velvet Underground» die

Drogenmetapher vom Jesussohn: «When I'm
rushingon my run-And I feel just like Jesus '

Son». Hier und jetzt erscheint er auf der

Leinwand: abgebrannt und unangepasst.
In seinem Leben geht wirklich alles

drunterund drüber. Sein ausgesprochenes
Pech hat ihm den Übernamen «Fuck

Head» eingetragen. Er ist der typische
Verlierer. Die Tatsache, dass er massivdrogen-
und medikamentenabhängig ist, verändert

die Lage nicht zum Besseren; vielmehr

liegt darin die innere Logik seiner Irrfahrt.
F.H. istein jungerMann in den Zwanzigern
(Billy Crudup, der in «Almost Famous»

einen Rockmusiker spielt, siehe nebenstehende

Kritik), naiv und verspielt,
experimentierfreudig und arbeitsscheu. Die
wunderbarste Begegnung in seinem Leben

verkörpert die geliebte Michelle (Samantha

Morton), die er auf einer Party kennen

gelernt hat. Mit ihr verliert er sich in der

Freiheit des weissen Pulvers, gibt sich hin

bis zur ausweglosen Abhängigkeit. Im
Liebestaumel, in Streit und Trennung und
in der glücklich-tragischen Wiedervereinigung

bewegen sich die beiden auf der

Trennlinie zwischen Leben und Tod.

In die Geschichte dieser Liebes- und
Lebenswirren sind skurrile bis surreale
Episoden aus dem Alltag von F.H. eingestreut.
Mit seinem Freund Wayne (Denis Leary)
macht er sich auf, einige Dollars für den

nächsten Kickzu ergattern. Zusammen weiden

sie ein leer stehendes Haus aus, um die

Kupferdrähte zu verhökern. Mit dem Erlös

machen sie sich einen «schönen Abend» in
der Stadt, den Wayne wegen einer Überdosis

nicht überlebt. Der schwarze Humor
bricht auch in einer Episode über die Arbeit
im Krankenhaus durch, wenn F.H. und sein

pillensüchtiger Kollege Georgie (Jack Black)

gegen den alltäglichen Wahnsinn in der

Notaufnahme ankämpfen. Eine unheimliche

Begegnung führt zu einer Furcht
erregenden Vision eines pochenden «Herz

Jesu», das aufderBrust eines faszinierenden

Gangsters tätowiert ist. Da gibt es nur noch
die panikartige Flucht vor den einstürmenden

Sinneswahrnehmungen.

Im Trip durch die halluzinatorischen
Zustände befindet sich FuckHead dermas-

sen auf der Achterbahn, dass die Grenze

zwischen Realität und Wahn verschwindet.

Alison Maclean erzählt die wundersamen

Begegnungen und Erlebnisse konsequent

aus dersubjektiven Sicht der Hauptfigur.

Die haarsträubendsten Erlebnisse
verbinden sich mit alltäglichen Geschichten,

ertrinken im angelsächsischen schwarzen

Humor oder finden einen Ausweg in ein
befreiendes Lachen. Tragische Ereignisse
sind lakonisch dargeboten und übersinnli¬

che Erscheinungen sind in poetische Bilder

der Pop-Kulturverpackt. Es ist ein wahres

Vergnügen, der Regisseurin
zuzuschauen, wie sie Risiken eingeht und in der

Gestaltung der Episoden immer wieder

neue Stilformen entdeckt, neue
Genrekombinationen auslotet. Sie entwickelt aus

der literarischen Vorlage «Jesus' Son» des

Jungautors Denis Johnson, die sich durch
«Bilder voll grimmiger Intensität und einen

bedrohlichen Sinn für Humor» («New York

Times») auszeichnet, einen stimmigen
Erzählrhythmus. In Abgrenzung zur
britischen Produktion «Trainspotting» vertraut
Maclean auch den bedächtigen und
poetischen Momenten, was sich zu einer grossen

Stärke des Films entwickelt.

Die Wende vom orientierungslosen
Drogenjunkie zum verletzlichen jungen
Mann auf seinem Lebensweg wird behutsam

erzählt. Die letzten zwanzig Minuten
von «Jesus' Son» sind eine Offenbarung.

Billy Crudup verkörpert diesen «Fuck-

head», der endlich sein Verlierer-Image
loswerden will, mit einer Naivität und
Verletzlichkeit, die tiefberührt. In den Nebenrollen

tauchenwahre Trouvaillen auf: etwa
Denis Hopper in der Figur des verstörten
und traumatisierten Ehemannes Bill, der

von seinenAngetrauten mehrmals
lebensgefährlich verletzt wurde («Speak into my
bullet hole!»); oder Holly Hunter als

hinkende Mira, die ihre Männer durchwegs in
schweren Unfällen verloren hat und nun
F.H. zeigt, was die Gnade der sinnlichen

Berührung bedeutet. Hier geschieht eine

Wandlung vom Zustand der Verwirrung
und des Leidens zur Genesung - eine Art

von Heilungswunder, das durch seine

assoziative Leichtigkeit besticht.

Die letzten zwanzig Minuten von
«Jesus' Son» sind eine Offenbarung
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Geoffrey Rush

Quills
Regie: Philip Kaufman
USA 2000

Dem Regisseur und Edel-Erotomanen

Philip Kaufman ist gelungen, woran
andere gescheitert sind: Marquis de

Sades schwer verdaubare Philosophie

für die Leitkultur des 21.
Jahrhunderts fit zu machen.

Benedikt Eppenberger
Schwarze Haare fallen aufweisse Haut. Die
Säfte geraten in Wallung, denn gleich zu
Beginn von «Quills» zeichnet sich das

Gesicht einer schönen Frau ab, deren Lippen
stumme Lustschreie entweichen. Dass

dies ihre letzten Wallungen sein werden,
erkennt der Zuschauer mit dem
zunehmenden Einbruch der Welt in dieses

Ensemble: Madame liegt unter der Guillotine.
Paris 1791. Vor ihr ein Korb mit abgehackten

Köpfen, hinter ihr ein sabbernder Henker,

der diesen delikaten Hals nur allzu

gern freimacht. Erotik, ein Schnitt wegvom
Abgrund. «I have a naughty little tale to
tell...», säuselt über diese Bilder aus dem

Off der «göttliche» Marquis de Sade. Dann
aberkommt es wie immer, wenn ein liberaler

Hollywood-Regisseur ein «schmutziges
kleines Märchen» erzählt. Es wird gesäubert,

aufgeplustert und endet mit der

Forderung, doch gefälligst die Meinungsfreiheit

zu achten.

Interessieren tut die böse Philosphie
des nihilistischen Freigeistes Marquis de

Sade (1740 - 1814) Regisseur Philip Kaufman

(«The Right Stuff») und seinen Autor

DougWright herzlich wenig. Beide kennen
das Mainstream-Kinopublikum nur zu

gut, als dass sie ihm mehr als eine Prise Irri¬

tation zumuten würden. Statt an Pasolinis

Endzeitspuk «Salö» (1975) halten sie sich

deshalb lieber an postmoderne Wundertüten

wie «Shakespeare in Love». So springt

man, hopps, ins Jahr 1811 nachCharenton,
einem kuscheligen Asyl für Geistesgestörte,

in dem de Sade (Geoffrey Rush) seine

Pornografie im Akkord verfasst. Es ist eine

Art Montessori-Kindergarten für Erwachsene,

wo der aufgeklärte Priester Coulmier

(Joaquin Phoenix) seine Schützlinge mit
Maltherapie beschäftigt. Der Kirchenmann

ist so tolerant, dass er des Marquis'
masslose Produktion von Wichsvorlagen

glatt als gelungene Sublimierung durchgehen

lässt. Was er allerdings nicht weiss, ist
dass Magd Madeleine (Kate Winslet) de

Sades Schreibereien heimlich zum Druck
weiterreicht.

Der Schweinkram hat Erfolg und
gelangt schliesslich bis zu Napoleon.
Ungehalten befiehlt der, den Marquis zu
liquidieren, worauf der sinistre Irren-Arzt Dr.

Royard-Collard (Michael Caine auf den

Plan tritt. Er verspricht de Sade mit seinen

Methoden zu «heilen» und damit des Kaisers

Ruhm zu mehren. So zur Chefsache

geworden, beginnt ein Glaubenskrieg um
die Seele des Pornografen, der mit seinem
Schreiben die Grenzen der Toleranz
gefährlich ausreizt. Es werden gesellschaftliche

Widersprüche zugespitzt, bürgerliche
Heucheleien entlarvt, und schliesslich gipfelt

alles im seltsamen Sieg der irren
Vernünftigen über die gesunden Irren.

Nett zusammenfabuliert und solide

gespielt, ist «Quills» dennoch nie mehr, als die

Summe aller kreuzbrav aneinander gereihten

Konflikte, über die der historische de

Sade in seinem Denken längst hinweggegangen

war. So ists einfach «One Flew Over

the Cuckoo's Nest», nicht mit einem
eingebildeten, sondern dem echten Napoleon.

Jour de nuit
Regie: Dieter Fahrer, Bernhard Nick
Schweiz/Frankreich/Italien 2000

Das Gewicht des Lichts: Auf feinfühlige

Art kreist dieser poetische
Filmessay um jenes Phänomen,
dessen Spuren in jedem Filmbild zu

finden sind.

Thomas Allenbach
Viele Türen gehen auf in diesem Film. Das

Licht bricht ins Dunkel und aufdessen Spuren

geht «Jour de nuit» aufReisen. Es ist eine

Reise zum Licht, zu jenem Phänomen, das

in jedem Film eine Hauptrolle spielt und
dessen Wesen doch kaum zu fassen ist. Wer

sich nicht bloss mit seiner physikalischen

Erscheinung beschäftigen will, muss offen

sein, feinfühlig und hellwach. «Jour de nuit»

ist deshalb auch eine Reise zum Sehen mit
offenen und geschlossenen Augen und zu
den Möglichkeiten sinnlicher Wahrnehmung.

In den schönsten Momenten ist der

Film, dessen filigran gearbeitete Tonspur
die Bilder kongenial zum Klingen bringt,
beides: eine Erweiterung unserer Sinne,

eine Art zweite Haut, und ein Raum, in dem

wir Erfahrungen machen können, ganz
ähnlichwie die KinderamAnfang des Films,

die unterm Licht aufgehen wie Blumen.

«Jour de nuit» beginnt mit einer
grobkörnigen Super-8-Aufnahme. Sie zeigt ein

Mädchen, das in einem Boot treibt und

versonnen mit dem Wasser spielt, auf dessen

Oberfläche das Licht tanzt. Ein romantisches

Bild. Es erzählt von der Sehnsucht

nach dem Eintauchen in den Moment und

von der Möglichkeit, im Gestalten diese

Sehnsucht zu realisieren. Dieses Bild gibt
den Ton an, der den Film prägt. Ganz ohne
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Steven culp
Bruce Greenwood
Kevin costner

verbalen Kommentarverweben die Berner

Bernhard Nick und Dieter Fahrer, die nach

dem ähnlich strukturierten Musikfilm
«Zwischentöne» (1995) ein zweites Mal
zusammenarbeiteten, fragmentarische
Porträts von Sehenden und Erblindeten mit
den unterschiedlichsten «Lichtbildern» zu
einem frei fliessenden und immer wieder

geheimnisvoll bleibenden Film. Das offene

Konzept nutzten sie zu einer assoziativen,

stark von den visuellen Impressionen
ausgehenden Montage, in der sich (eines

untervielen Beispielen) das Bild des nächtlichen

Autobahnverkehrs mit dem Blick
auf die Punktstruktur der Blindenschrift
«reimt». Ergänzungen, Erweiterungen,
Parallelen sind es auch, die Fahrer und

Nick bei den Porträts interessieren. Dem

im Berner Oberland arbeitenden
Landschaftsmaler Peter Bergmann, dessen

malerische Energie ganz aufs Sichtbare
ausgerichtet ist, stellen sie die beiden in Paris

lebenden erblindeten Schauspieler Bruno

Netter und Monie Meziane zur Seite.

Dass sich Filmschaffende fürs Licht
interessieren, liegt sozusagen in der Natur
ihres Metiers. So beschäftigten sich in jüngerer

Vergangenheit auch Peter Mettler

(«Picture of Light», 1994) und Fred van der

Kooij («Lux! - Vorspiele zu einer Autobiographie

des Lichts», 1997) mit diesem

Phänomen. «Jour de nuit» liegt viel näher bei

Mettlers Reisefilm als beivan der Kooijs
verschrobenem Kunstfilm. In seiner

Grundhaltung aber erinnert ervor allem an die

Arbeiten von Nicolas Humbert und Werner
Penzel. Das erstaunt nicht, führte Dieter
Fahrer doch sowohl bei «Step Across the

Border» (1989) wie «Middle of the Moment»

(1995) dieKamera.Auch das sind Reisefilme

auf der Suche nach jener (esoterisch
angehauchten) Ganzheit im Erleben und
Empfinden, die «Jour de nuit» bewegt.

Thirteen
Days
Regie: Roger Donaldson
USA 2000

Im Oktober 1962 hielt die Welt den

Atem an. Dieser späte Politthriller
wirft einen von solider Spannung
geprägten Blick hinter die Mauern
des weissen Hauses.

Daliah Kohn

Und der Rest ist Geschichte: Der Kalte Krieg
ist für den Grossteil des Kinopublikums ein

Kapitel im Geschichtsbuchjohn F. und
Robert F. Kennedy sind Mordanschlägen zum

Opfer gefallen und die Sowjetunion hat als

Weltmacht längst abgedankt. Die Welt
drehte sich auch nach der Kubakriseweiter,
aber als am 16. Oktober 1962 einUS-Aufklä-

rungsflugzeug über Kuba sowjetische
Atomraketen entdeckte, hätte dies ebenso

gut der Anfang vom Ende sein können. Nie

wieder stand die Menschheit dem
Ausbruch eines nuklearen Krieges so nahe.

Genau anjenemTag, dem ersten derbe-

sagten «Thirteen Days», setzt der Film ein.

Als Präsident Kennedy (Bruce Greenwood)

die Flugaufnahmen der von den Sowjets

heimlich in Kuba installiertenAtomraketen

sichtet, steht er unter Zugzwang. Noch sind

sie nicht einsatzbereit, aber von Tag zu Tag

steigt die Bedrohung. Im Fall eines

Abschusses läge Washington innerhalb von
fünfMinuten in Schutt und Asche.

JFK beruft einen Krisenstab ein. Zu
seinen engsten Vertrauten gehören sein Bruder,

BundesstaatsanwaltRobertF. Kennedy
(Steven Culp), und Sicherheitsberater Kenny

O'Donnell (Kevin Costner). Am runden

Tisch im Weissen Haus rauchen die Köpfe.
Welches Signal setzten die Sowjets? Wie soll

man reagieren? Für die Generälekommt nur
ein militärischer Schlag in Frage. Doch der

Präsident fürchtet die Folgen eines Angriffs.
JFK entscheidet sich für den Vorschlag von

Verteidigungsminister McNamara (Dylan
Baker), der für eine Seeblockade Kubas und
ein Ultimatum an die sowjetischen Schiffe

plädiert. Diplomatie hat die Gefahr einer

militärischen Eskalation fürs Erste gebannt.
Fast zweieinhalb Stunden dauert die

akribische Geschichtslektion, die weitgehend

ohne Kriegsaktion auskommt. Ein

Grossteil der Szenen spielt innerhalb des

Weissen Hauses, wo Männer in Anzügen
über Whiskeygläsern komplexe Sachverhalte

diskutieren. Eine dialoglastige,
anspruchsvolle Angelegenheit, nicht zuletzt

darum, weil dem Publikum bei der

Unterscheidung des doch beträchtlichen Personals

keine bekannten Gesichter weiterhelfen.

Einzig Kevin Costner gehört zur Top-
Garde Hollywoods, und aus der Sicht seiner

Figur werden die Ereignisse schliesslich

auch präsentiert. Nicht das politische
Machtspiel zwischen den USA und der

UdSSR, sondern vor allem das Hickhack
zwischen «Falken» und «Tauben» innerhalb

des amerikanischen Lagers steht im
Vordergrund und sorgt trotz bekanntem

Ausgang für Spannung. Der sehr klassische,

fast altmodisch erscheinende Polit-

film verlässt sich auf ein solides Drehbuch
und die hervorragenden Schauspieler,
allen voran Bruce Greenwood und Steven

Culp als Kennedy-Duo. Wehrmutstropfen
ist der sentimentale Schluss, der auf Cost-

ners Star-Appeal nicht verzichten wollte
und mit der golden angeleuchteten US-Familie

am Frühstückstisch ein Heile-Welt-

Bild portiert, das ebenso wie der Kalte Krieg
der Vergangenheit angehört.
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