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Kino in Augenhdohe

Grenzverschiebungen: Carlos Saura

Kurzspielfilm: die Kunst der Reduktion




_ Afilm by Lee Hirsch, South Africa

AMANDLA!

A REVOLUTION IN FOUR-PART HARMONY

AFILIBY
PJERZALICA. BOSHIA

Afifm by Hirokazu Kore-eda, Japan

MABOROSHI
NO HIKARI

A film poem by Fernando Pérez, Cuba
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Die wunderbaren trigon-filme aus Afrika, Asien und
Lateinamerika sind auf Video erhiltlich and viele
‘ neu auch auf DVD.

Informationen:

trigon-film

Postfach

5430 Wettingen 1
ab 16. Dezember in den Kinos 056 430 12 30

www.trigon-film.org info@trigon-film.org
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Filmbulletin - Kino in Augenhéhe
ist Teil der Filmkultur. Die Herausgabe
von Filmbulletin wird von den aufge-
fiithrten Institutionen, Firmen oder Pri-
vatpersonen mit Betrdgen von Franken
20 000.- oder mehr unterstiitzt.

Filmbulletin - Kino in Augenhéhe
soll noch mehr gelesen, gekauft, abon-
niert und verbreitet werden. Jede neue
Leserin, jeder neue Abonnent stirkt
unsere Unabhingigkeit und verhilft
Thnen zu einem méglichst noch attrak-
tiveren Heft.

Deshalb brauchen wir Sie und Ihre
Ideen, Ihre konkreten und verriickten
Vorschlige, Ihre freie Kapazitit, Ener-
gie, Lust und Thr Engagement fiir Be-
reiche wie: Marketing, Sponsorsuche,
Werbeaktionen, Verkauf und Vertrieb,
Administration, Festivalprisenz, Ver-
tretung vor Ort ...

Jeden Beitrag priifen wir gerne
und versuchen, ihn mit Ihrer Hilfe
nutzbringend umzusetzen.

Filmbulletin dankt Thnen im Na-
men einer lebendigen Filmkultur fiir
Ihr Engagement.

«ProFilmbulletin» erscheintregel-
missig und wird a jour gehalten.

© 2004 Filmbulletin
ISSN 0257-7852

Filmbulletin 46. Jahrgang
Der Filmberater 64. Jahrgang
ZOOM 56. Jahrgang

In eigener Sache

Selbstverstindlich haben wir
einen Beitrag zu Carlos Saura in diesem
Heft, weil demnichst in Ziirich und
Basel seine Filme in Retrospektiven
gezeigt werden. Aber nicht nur.

Gerade weil uns als Uberer
bewusst ist, dass wir nichts weiter tun
als iiberen, setzen wir die Akzente -
meist innerhalb eines Angebotes,
iiber welches berichtet werden kann -
sehr bewusst.

Carlos Saura ist fiir uns ein Thema -
genau so wie der Kurzfilm.

WaltR. Vian

Kurz belichtet

Geraldine Chaplin
und Fernando Rey

in ELISA, VIDA MIA
Regie: Carlos Saura
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Hommage

Carlos Saura

Dem grossen spanischen Film-
regisseur widmen das Filmpodium Zii-
rich (ab 16. November bis Ende Dezem-
ber) und das Stadt- beziehungswei-
se Landkino Basel (im Dezember) eine
grosse Retrospektive. Die Reihe spannt
den Bogen von LOS GOLFOS, seinem
Spielfilmerstling von 1959, bis zu coya
EN BURDEOS von 1999, dem kraftvol-
len Portrit des Malergenies, das in der
Schweiz nicht in die Kinos kam (wie
im iibrigen seine jiingsten Filme, et-
Wwa BUNUEL Y LA MESA DEL REY SA-
LOMON von 2001 oder EL SEPTIMA DIA
von 2004 allenfalls noch als DVD er-
haltlich sind). Sauras Werk erstreckt
sich iiber mehr als vier Jahrzehnte und
erweist sich trotz der Vielfiltigkeit von
ausserordentlicher Bestindigkeit in
Themen, Motiven und Filmsprache.
Sei es etwa das Motiv einer “verlorenen
Jugend” wie in LOS GOLFOS, das in DE-
PRISA, DEPRISA wieder aufgenommen
wird, sei es das Thema der Erinnerung,
das in Filmen wie ELISA, VIDA MIA
oder LOS 0JOS VENDADOS ganz unter-
schiedlich dargestellt wird, sei es der
Tanz, der in BODAS DE SANGRE, CAR-
MEN oder FLAMENCO im Zentrum sei-
ner Arbeiten steht.
Filmpodium Ziirich, Niischelerstrasse 11,
8001 Ziirich, www.filmpodium.ch
Stadtkino Basel, Klostergasse 5, 4051 Basel,,
www.stadtkinobasel.ch
Landkino im Kino Sputnik, Bahnhofplatz,
4410 Liestal, www.landkino.ch

Ousmane Sembéne

Das Osterreichische Filmmuseum in
Wien zeigt vom 1. bis 11. November in
einer vollstindigen Retrospektive die
Werke des senegalesischen Autors und
Filmemachers Ousmane Sembéne. Mit
seinen Biichern «Le Docker Noir» (1956)



LA NOIRE DE
Regie: Ousmane Sembéne

und «Les Bouts de Bois de Dieu» (1960)
konnte er sich zwar in Europa etablie-
ren, angesichts von grassierendem An-
alphabetismus in Afrika und seinem
Widerwillen, in der Kolonialsprache
Franzdsisch zu schreiben, wechselte er
zur «universelleren» Sprache des Films.
Er studierte bei Mark Donskoi in Moskau
und realisierte mit BOROM SARRET sei-
ne erste, kurze Arbeit (1963). Mit SATI-
RE MANDABI drehte er 1964 den ersten
schwarzafrikanischen Film in Wolof,
einer der Sprachen seines Heimatlan-
des. Seine Filme zeichnen sich durch
beissende Zustandsbeschreibungen
des postkolonialen Afrikas aus und ver-
einigen Persénliches und Politisches in
einer klaren Erzihlweise. Im Rahmen
der Reihe wird auch der Dokumentar-
film SEMBENE: THE MAKING OF AFRI-
CAN CINEMA (1994) zu sehen sein.
Osterreichisches Filmmuseum, Augustiner-
str.1, A-1010 Wien, www.filmmuseum.at

Robert Lax

Unter dem Titel Three Islands stellt
das Tinguely Museum in Basel bis zum
16. Januar 2005 drei Kiinstlerpersén-
lichkeiten vor. Im Zentrum steht die
Installation THREE WINDOWS - HOM-
MAGE AN ROBERT LAX der Filmema-
cher Werner Penzel und Nicolas Hum-
bert. «In einem schwarzen Raum drei
grosse Bildfenster: Auf drei Grosslein-
winden laufen synchron drei Video-
filme, 45-miniitige Endlosbander, die
sich atmosphirisch zusammensetzen:
ein Erlebnis der Gleichzeitigkeit, wie
es kein Kino bieten kann. Hommage an
einen Dichter und Philosophen, einen
Weisen, der Ruhe ausstrahlte in hek-
tischer Zeit.» (Iréne Bourquin in Film-
bulletin 5.01)

Der amerikanische Lyriker Robert
Lax (1915-2000) reduzierte seine Poesie,
aber auch sein Leben auf ein Minimum.
1964 zog er sich nach Griechenland zu-

Robert Lax

in THREE WINDOWS
von Nicolas Humbert,
Werner Penzel

riick, wo er, vor allem auf den Inseln
Kalymnos und Patmos, beinah bis zu
seinem Tod blieb und schrieb und wo
ihm Penzel und Humbert begegne-
ten und ihn iiber Jahre hinweg immer
wieder besuchten. THREE WINDOWS
ist «faszinierendes, formal innovati-
ves Kunstwerk», «assoziative Montage
von Bildern und Ténen, subtiles Ein-
fangen von Stimmungen», ein Text-,
Ton- und Bildgewebe als Hommage an
eine «Persdnlichkeit, geprigt von einer
bewussten, intensiven Langsamkeit».
Parallel zur Installation sind Zeichnun-
gen, Briefe, Dokumente und Publika-
tionen des Dichters zu sehen.

Neben THREE WINDOWS stellt
das Museum Werke des Eisenplastikers
Richard Stankiewicz und der Malerin
und Bildhauerin June Leaf. Gemein ist
den drei Kiinstlern, dass sie Inseln als
Wohn- und Schaffensort wihlten und
ihre Kreativitit abseits der stidtischen
Kunstszenen entwickelten.

Museum Tinguely, Paul Sacher-Anlage 1,
4002 Basel, www.tinguely.ch

Francois Ozon

Das Xenix in Ziirich eréffnet sei-
ne reichhaltige November-Reihe «Fran-
cois Ozon - une affaire de désir» am
4. November mit SWIMMING POOL,
eingefiihrt durch Margrit Tréhler, Lei-
terin des Seminar fiir Filmwissenschaf-
ten an der Universitit Ziirich. Neben
SOUS LE SABLE, ebenfalls mit Charlotte
Rampling in der Hauptrolle, den schril-
len Komédien siTcom und 8 FEMMES
(am19. 11 mit einer Einfithrung von Phi-
lipp Brunner), der eindriicklichen Fass-
binder-Adaption GOUTTES D’EAU SUR
PIERRES BRULANTES und LES AMANTS
CRIMINELS sind auch eine ganze Reihe
seiner Kurzfilme zu sehen. Zur Verdeut-
lichung des Ozon-Universums wird das
Programm mit ein paar Meisterwerken
wie PERSONA von Ingrid Bergman, LA
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SWIMMING POOL
Regie: Frangois Ozon

CEREMONIE von Claude Chabrol, BEL-
LE DE JOUR von Luis Bufiuel, THE wo-
MEN von George Cukor (einmalige Auf-
fiihrung am 20. 11.), MAGNIFICIENT
OBSESSIONS von Douglas Sirk und 1N
EINEM JAHR MIT 13 MONDEN von Rai-
ner Werner Fassbinder abgerundet. Am
6. November wird Frangois Ozon im Xe-
nix anwesend sein.

Kino Xenix am Helvetiaplatz, Kanzleistras-
se 56, 8004 Ziirich, www.xenix.ch
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Das andere Kino

Filmfoyer Winterthur

Im November geht es im Filmfoyer
Winterthur um das Machtverhiltnis
zwischen Diener und Herren und wie
sich das Rollenspiel der Abhidngigkei-
ten je nach Situation und Personlichkeit
verindern, ja sogar umkehren kann.
Den Start macht am 2. November Joseph
Loseys Psychodrama THE SERVANT, ein
Musterbeispiel dafiir, wie sich das Ab-
hingigkeitsverhiltnis zwischen Die-
ner und Herr subtil, aber unerbittlich
bis ins Absurde umkehren kann. Jean-
ne Moreau verkérpert in Luis Bufiuels LE
JOURNAL D'UNE FEMME DE CHAMBRE
eine starke, selbstindige Magd, wih-
rend James Ivorys THE REMAINS OF THE
DAY von der absoluten Unterdriickung
des Dieners erzihlt. Ausserdem zu se-
hen sind DIE SIEBTELBAUERN von Ste-
fanRuzowitzky und GOSFORD PARK von
Robert Altman.
Filmfoyer Winterthur, jeweils dienstags,
20.30 Uhr, Kino Loge, Oberer Graben 6,
8402 Winterthur, www.filmfoyer.ch

Roadmovie

Bis Ende November tourt das mo-
bile Kino Roadmovie mit Projektor, Bea-
mer und Leinwand durch Randgebie-
te der Schweiz, in denen (noch) keine
Kinos existieren. Das Roadmovie macht

THE SERVANT
Regie: Joseph Losey

in insgesamt 37 Dorfern Halt und zeigt
Kindern und Erwachsenen in Schulhiu-
sern, Restaurants, Mehrzweckhallen
und Pfarrhiusern Schweizer Kinofil-
me. Das Programm reicht von MAIS 1M
BUNDESHUUS von Jean-Stéphane Bron,
AU SUD DES NUAGES von Jean-Frangois
Amiguet bis zu aktuellsten Produktio-
nen wie DES EPAULES SOLIDES (Ursu-
la Meier). Erfreulicherweise kommen
auch Kurzfilme wie etwa LA CHAN-
SON DU PHARMACIEN von Daniel Suter,
DIE MUCKE von Andrej Zolotuchin oder
NOSFERATU TANGO von Zoltdn Horvdth
zum Einsatz.

Roadmovie, Rue des Bains 40, 1205 Genéve,
www.roadmovie.ch

Jazz im Film

Die afroamerikanischen Musi-
ker Fats Waller, Count Basie und Coleman
Hawkins haben nicht nur die Jazzmusik
eingehend geprigt, sondern auch in
verschiedenen Jazzfilmen mitgewirkt.
An drei Abenden zeigt Theo Zwicky an
der Volkshochschule Ziirich anhand von
ausgewihlten Filmbeispielen das Zu-
sammenspiel von Jazz, Film und deren
soziokulturelle Aspekte.
9., 16. und 23. November, 19.30 Uhr, Volks-
hochschule Ziirich, Ramistrasse 71, 8001
Ziirich, www.vhszh.ch

Cine Latino

Zieht der Winter in die Schweiz,
holt sich die Filmstelle VSETH/VSU in
Ziirich mit dem Zyklus Cine Latino den
lateinamerikanischen Sommer auf die
Leinwand. Mit elf Filmen widmet die
Filmstelle sich den Leckerbissen des
aktuellen lateinamerikanischen Film-
schaffens. Auf dem Menu stehen “Klas-
siker” wie LA VIDA ES SILBAR von Fer-
nando Pérez (21. 12.) oder CIDADE DE
DEUS von Kdtia Lund und Fernando Mei-
relles (25. 1. 05), aber auch unbekannte
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Im Zentrum der Filmforderung
Ziircher Filmstiftung

Die kurzlich in derVolksabstimmung gutgeheissene Zircher
Filmstiftung ist das zukinftige Filmforderungsinstrument von
Stadt und Kanton Zurich sowie vom Verein <Zirich fir den
Film. Sie bezweckt die intensive und erfolgreiche Forderung
des Zircher und Schweizer Filmschaffens. Dazu braucht es
eine initiative und engagierte Person als:

Geschiiftsfihrerin oder Geschiiftsfihrer

Unsere Erwartungen richten sich an eine belastbare, ver-
netzt denkende und moglichst flexible Personlichkeit mit
Fuhrungserfahrung und hoher sozialer und kommunikativer
Kompetenz, welche bereit ist, die Verantwortung flir eine
vielseitige Tdtigkeit und fuUr alle Aufgaben zu Ubernehmen,
die ihr vom Stiftungsrat Ubertragen werden. Dazu gehéren
insbesondere:

» Geschiftsfuhrung der Filmstiftung,
des Stiftungsrates, der Férdermassnahmen
und der Fachkommissionen

* Finanz- und Rechnungswesen

¢ Finanz- und Jahresplanung

» Aufbau und Konsolidierung der erforder-
lichen Infrastruktur (Administration, Daten-
erfassung, Datenbewirtschaftung usw.)

» Aufbau und Entwicklung des Berichtswesens
(in- und externe Berichterstattung)

» Aufbau und Bewirtschaftung eines
Reportingsystems und einer Forderstatistik
(zu Handen des Stiftungsrates und
der Fachkommissionen)

* Kommunikation der Stiftungstatigkeit
und der Férderpolitik auf allen Ebenen
(politische Behorden, Filmbranche,
Verbidnde, national und international)

* Entwicklung und Einfihrung eines Systems
fur eine erfolgsabhdngige Filmforderung

Als zukiinftige Geschéftsfihrerin oder als zukiinftiger Ge-
schaftsfuhrer haben Sie eine besondere Affinitdt zum kul-
turellen und vor allem audiovisuellen Schaffen, und Sie ver-
flgen als Reprdsentantin oder als Reprdsentant der Stiftung
Uber ein sicheres Auftreten. Konzeptionelle Fahigkeiten
und Kenntnisse in den Bereichen Filmférderung, Filmpolitik,
Finanzplanung und Projektmanagement sind lhnen ebenso
vertraut wie die produktionellen Abldufe von audiovisuel-
len Projekten. Dass Sie Organisations- und Verhandlungs-
geschickund sehrgute [T-und EDV-Kenntnisse haben, Deutsch
lhre Muttersprache ist und Sie sich sowohl in Englisch wie in
einer zweiten Landessprache gut ausdriicken kénnen, set-
zen wir voraus.

Der Stellenantritt ist fiir den |. April 2005 vorgesehen.

Ihre vollstindige schriftliche Bewerbung senden Sie bit-
te bis zum 10. November 2004 an das Prisidialdeparte-
ment der Stadt Zirich, Herrn Dr. Paul Baumann, Stadt-
haus, Stadthausquai 17,8022 Ziirich.

LOS DEBUTANTES
Regie: Andrés Waissbluth

Késtlichkeiten, unter anderem als Pre-
miere JUNTA von Marco Bechis (23. 11).
Den Anfang der Reihe macht am 2. No-
vember LOS DEBUTANTES von Andrés
Waissbluth. Der Zyklus dauert bis zum
25.Januar 2005.

Filmstelle VSETH/VSU, StuZ, jeweils diens-
tags 20 Uhr, Leonhardstrasse 19, 8092 Zii-
rich, www.filmstelle.ch

Weiss auf Rot

Begleitend zur Ausstellung Weiss
auf Rot - United Colours of Switzerland
im Museum fiir Kommunikation zeigt
das Kino Kunstmuseum Bern Filme aus
{iber achtzig Jahren Schweizer Filmge-
schichte. Die Reihe beginnt am 2. No-
vember mit der Berner Kinopremiere LA
BONNE CONDUITE von Jean-Stéphane
Bron. Das Programm erstreckt sich von
DER RACHER VON DAVOS von Heinrich
Brandt (1924), tiber Filme wie HOHEN-
FEUER von Fredi Murer, DIE SCHWEI-
ZERMACHER von Rolf Lyssy bis zu MAIS
IM BUNDESHUUS (Jean-Stéphane Bron)
und dauert bis anfang Dezember.
Kino Kunstmuseum Bern, Hodlerstr. 8, 3011
Bern, www.mfk.ch

=]
Ausstellungen

Arabischer Film

Anlisslich des Schwerpunktes der
Frankfurter Buchmesse zeigt das Deut-
sche Filmmuseum noch bis am 7. Novem-
ber die Ausstellung Al Cinema al Arabiya
- Impressionen aus Agypten, Tunesien, Sy-
rien und dem Libanon. Mit Filmplakaten,
Szenenfotos, Kostiim- und Architek-
turzeichnungen wird die dusserst viel-
seitige Filmgeschichte der arabischen
Welt illustriert. Mit Panorama des arabi-
schen Films 1954-2004, zeigt das Kino des
Deutschen Filmmuseums bis in den April
2005 die bis anhin grésste Filmretro-

THE MOMENT
von Doug Aitkenin3’

in der Kunsthalle Schirn,
Frankfurt

spektive des arabischen Filmschaffens
in Deutschland.

Deutsches Filmmuseum, Schaumainkai 41,
D-60596 Frankfurt am Main
www.deutsches-filmmuseum.de

3’
Die Kunsthalle Schirn in Frankfurt
am Main zeigt bis 2. Januar 2005 mit 3’
eine Ausstellung mit Kurzfilmen, die
ihrem Namen alle Ehre machen. Immer
kiirzer werden Trailer und Werbespots,
Musikclips fallen durch ihre unnatiir-
liche Emotionsdichte auf. Die Ausstel-
lung thematisiert dieses Phinomen: die
Schirn beauftragte zehn Kunstschaffen-
de, Kurzfilme unter den Aspekten Con-
densed Information und Condensed Nar-
ration zu drehen. Als Masseinheit galt
einmal nicht eine vorgegebene riumli-
che Fliche, sondern die Zeitspanne von
drei Minuten. Resultat sind 30 Minuten
Ausstellung in kondensierter Form mit
Werken von Jonas Akerlund, Sarah Mor-
ris, Doug Aitken, Isaac Julien, Philippe Par-
reno, RothStauffenberg, Anri Sala, Mar-
kus Schinwald, Teresa Hubbard/Alexan-
der Birchler und Yang Fudong in einem
vom Architektenteam Asymptote ent-
wickelten Rahmen.
Schirn Kunsthalle Frankfurt, Romerberg,
D-60311 Frankfurt, www.schirn.de

EE=3
I Festivals

Cinéma tout Ecran

Die Grenzen zwischen Kino und
Fernsehen zu lockern, so das Ziel des
internationalen Film & Television Fes-
tivals Cinéma tout Ecran, das heuer in
Genf sein zehnjihriges Bestehen feiert.
Im Zeichen des Jubiliums wird das Fes-
tival auf zehn Tage verlingert. (27.10. -
7.11.) Prisident der Jury ist der ameri-
kanische Kultregisseur Monte Hellman.




Janet Leigh
in TOUCH OF EVIL
Regie: Orson Welles

Die Retrospektive gilt mit rund 20 Wer-
ken dem Briten Stephen Frears.

Cinéma tout Ecran, rue Général Dufour,
1211 Genéve, www.cinemad-tout-ecran.ch

Cottbus

Vom 2. bis 6. November stellt das
Filmfestival Cottbus wie immer das
Schaffen junger Regietalente von Est-
land bis Kasachstan vor. Ein Schwer-
punkt gilt unter dem Titel The Velvet Ge-
neration den Werken der Filmemacher
in Tschechien von 1989 bis 2004. Regis-
seur und Oscar-Preistriger Jan Sverdk
(xorva) stellt ausserdem die persénli-
che Top-Ten seiner Generation vor.
FilmFestival Cottbus, Werner-Seelenbin-
der-Ring 44/55, D-03048 Cottbus
www filmfestivalcottbus.de

The Big Sleep

Janet Leigh

6.7.1927-3.10.2004

Peter Bogdanovich: «Wie war Janet
Leigh?» Orson Welles: «Wundevoll.»
aus Orson Welles und Peter Bogdanovich:
Hier spricht Orson Welles. 1994

Christopher Reeve

25.9.1952-10.10.2004

«Let’s continue to take risks, let’s
tackle the issues, there is no challen-
ge artistic or otherweise that we can’t
meet.»
Christopher Reeve an der Oscar-Preisverlei-
hung vom 25. Midrz1996

Dreharbeiten
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Ein paar junge Menschen sitzen
vor dem Stadttheater Schaffhausen auf
der Steintreppe und essen schweigend
aus Papptellern. Der Schein triigt, kei-
ne Angestellten, die in der Mittags-
pause kurz etwas Sonne tanken wol-
len, sondern Filmstudenten und Helfer,
die hier im Theater einen Diplomfilm
drehen. Offnet man die Seitentiire und
tritt in den Flur des Theaters, umfingt
einen sofort die Filmwelt: Scheinwerfer
stehen herum, Kabel hingen von der
Decke, Requisiten und Stative stehen
im Weg. Die Mittagspause ist vorbei,
die jungen Leute strémen herein, bah-
nen sich geschickt den Weg durch das
herumstehende und -hingende Equip-
ment und nehmen ihre Positionen ein.

Heute wird unter anderem auf
der Bithne gedreht. Und Bithnen - auf
englisch Stages - ist auch der Titel des
Films. Ausserdem werden in der Me-
dizin die verschiedenen Stadien einer
Krebserkrankung mit «Stage« bezeich-
net - das andere Thema des Films. «Das
Hauptproblem der Protagonistin Ina
ist der Umgang mit ihrem Umfeld, wel-
ches anders auf ihre Krankheit reagiert
als sie es sich wiinschen wiirde, und ihr
dadurch das Leben erschwert», so Re-
gisseur Marek Beles. In Tschechien ge-
boren und in Ziirich aufgewachsen,
studiert er an der Filmakademie Baden-
Wiirttemberg in Ludwigsburg Regie
und hat die Schweiz als Drehort fiir sei-
nen Spielfilm gewihlt. STAGES ist auch
der Diplomfilm von Ana Rocha Fernan-
des, Carolina Schegg und Igor Dovgal, die,
wie auch Drehbuchautorin Nadine Fiebig
und Kamerafrau Andrea Gatzke, alle an
der gleichen Filmakademie wie Marek
Beles studieren. Produzentin Carolina
Schegg erhielt fiir das Exposé von sTA-
GEs letztes Jahr den Caligari Forderpreis
des Fordervereins der Filmakademie Ba-
den-Wiirttemberg iiberreicht.

Inzwischen laufen die Vorberei-
tungen fiir die Dreharbeiten auf der

Bithne. Regisseur Marek Beles setzt sich
in einen roten Theatersessel. Es war der
Crew wichtig, dass sie die Theaterszene
in einem klassischen Theatersaal dre-
hen konnte. Die festmontierte Kame-
ra zeigt auf die Bithne, die Scheinwer-
fer sind ausgerichtet, der Ton ist ok. Es
wird die Szene Scheinwerferunfall ge-
dreht. Und los geht’s.

Wihrend die Figuren Ina und
Himon auf der Bithne stehen und die
Hauptdarsteller des Theaterstiicks ver-
kérpern, das sie einstudieren, ruft ih-
nen der Theaterregisseur Jelinek An-
weisungen aus dem Off zu. Mit Hilfe
einer speziellen Vorrichtung hingt ein
priparierter Scheinwerfer, fiir die Ka-
mera noch unsichtbar, iiber dem Biih-
nenrand. Auf ein Stichwort wird er
fallen gelassen - ein Krachen, Getdse,
Scheppern, etwas Aktivitit der Nebel-
maschine und (wiederum aus dem Off)
das erschrockene Stammeln des polni-
schen Biihnentechnikers Piontek. Hi-
mon blickt entgeistert auf den damp-
fenden Scheinwerfer, steht ein paar Se-
kunden im Schock reglos da, dann geht
er ab. Schnitt.

Und nochmals, verlangt die Regie.
Weniger Gestik bei Himons Entgeiste-
rung, linger warten nach dem Schein-
werferaufprall bis zum Einsatz der Ent-
schuldigung Pionteks und mehr Inten-
sitdt beim Dialog zwischen Ina und
Himon. Die Szene wird noch ein paar
Mal wiederholt, der Nebel muss zwi-
schen den Takes immer wieder wegge-
fichert werden, dann sitzt die Aufnah-
me, und man beginnt damit, den Thea-
terflur zum Dreh vorzubereiten.

Die junge Schauspielstudentin
Ina will nach einer Brustkrebsbehand-
lung zuriick ins Leben, und das bedeu-
tet fiir sie: zuriick auf die Bithne. Um
den Gedanken an die Krankheit zu ent-
kommen, stiirzt sie sich Hals tiber Kopf
ins Leben, bewirbt sich bei einer Thea-
terproduktion, ohne dass sie einen Ab-

schluss in der Theaterausbildung hat,
spricht vor und bekommt die Haupt-
rolle.

Hier konnte der Film aufhéren
und alles wire gut. Hier fingt er und die
Problematik aber erst an. Inas Freund
Ben ist tiberhaupt nicht mit ihrer Thea-
terarbeit einverstanden und hat Angst
um ihren labilen Gesundheitszustand.
Wihrend ihrer Arbeit im Theater
rutscht Ina immer mehr in einen Stru-
del von Konflikten und Reibereien mit
der Regieassistentin Klara, was sich auf
ihre Theaterproben auswirkt, bis die Si-
tuation, auf der Bithne in Szene gesetzt,
eskaliert.

Inalernt in einem miihsamen und
nicht schmerzfreien Prozess, dass sie
ihrer Krankheit nicht entkommen kann
und das exzessive Auskosten des Le-
bens keine Lésung ist. Sie versucht, ihr
neues Leben anzunehmen und dabei ih-
re Krankheit nicht zu verdringen.

Die Dreharbeiten zu STAGES sind
mittlerweile beendet, der Film sollte
anfangs 2005 fertiggestellt sein. Ziel
der Crew ist es, mit dem Diplomspiel-
film an nationalen und internationa-
len Festivals eingeladen zu werden und
vielleicht sogar einen Verleiher zu fin-
den. Auf jeden Fall wird sSTAGES im
Frithjahr 2006 im Schweizer Fernsehen
zu sehen sein.

Milena Dylag

Regie: Marek Beles; Buch: Nadine Fiebig; Kamera:
Andrea Gatzke; Szenenbild: Ana Rocha Fernan-
des. Darsteller (Rolle): Anna Briiggemann (Ina),
Johannes Allmayer (Ben), Katrin Biihring (Klara),
Heiner Heusinger (Jelinek), Barbara Schnitzler
(Mutter), Frank-Otto Schenk (Vater), Stefan
Dietrich (Hidmon), Roman Thesing (Piontek), Jan
Neuenschwander (Junge). Produzenten: Carolina
Schegg, Igor Dovgal
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GRAUZONE
Regie: Karl Bretschneider

Liebhaber der filmischen Verdich-
tung und der schnellen Pointen kom-
men wieder auf ihre Rechnung: Vom
11. bis 14. November finden die 8. Inter-
nationalen Kurzfilmtage Winterthur statt;
Veranstaltungsorte sind das Casinothea-
ter und das Kino Palace.

Neben den Spezialprogrammen
bildet der Internationale Wettbewerb
den Schwerpunkt: Auch in diesem Jahr
hat die Anzahl der eingereichten Filme
fiir diese Sektion weiter zugenommen;
insgesamt wurden {iber 1300 Kurzfil-
me aus 49 Lindern eingereicht. Fir die
sechs Wettbewerbsblocke von insge-
samt fiinfzehn Stunden Dauer wurden
von der Auswahlkommission vierzig
Filme zusammengestellt. Sie stammen
etwa mit HEY JUNG HYUNG von Kang
Jun-won aus Stidkorea, cuT von Royston
Tan aus Singapur, mit UNDERDOG von
Eran Merav aus Israel, KoLA von Victor
Asliuk aus Weissrussland oder NOEL
BLANK von Jean-Frangois Rivard aus Ka-
nada, um nur die - von Winterthur aus
gesehen - randstdndigsten Regionen zu
nennen.

Der nationale Wettbewerb CHurz-
film wurde gegeniiber letztem Jahr
stark erweitert, was nicht zuletzt die
vielen Studenten aus den Filmhoch-
schulen von Ziirich und Lausanne freu-
en diirfte. In zwei Blécken von insge-
samt knapp drei Stunden Dauer wer-
den neben diversen Kurzspielfilmen
mit CIRCUIT MARINE von Isabelle Fa-
vez, PICO HEBT AB von Rico Griinenfel-
der und 'HOMME SANS OMBRE von
Georges Schwizgebel auch drei Anima-
tionsfilme gezeigt. Mit BEI PARISH von
Yael Parish, ALT WERDEN von Andrea
Biirgi, DES TAS DE CHOSES von Germi-
nal Rouaux und EINSPRUCH IV von Ro-
lando Colla sind aber auch Dokumentar-
kurzfilme stark vertreten.

Eine dreiképfige Jury vergibt drei
Filmpreise im Gesamtwert von 23000

NIE SOLO SEIN
Regie: Jan Schomburg

Franken, dazu kommt der Publikums-
preis von 8 ooo Franken.

Gastland: Italien

Aus dem diesjihrigen Gastland
Italien stammen fiinf verschiedene Pro-
gramme. Im Dokumentarfilmprogramm
«Das Heilige und das Profane» untersu-
chen Arbeiten von Vittorio De Seta (1s0-
LE DE FUOCO, CONTADINI DEL MA-
RE und PARABOLA D’ORO), Ugo Saitta
(SANT'AGATA, ZOLFARA), Ugo Fasano
(passiONA A I1SNELLO) und Gianfran-
co Mingozzi (CON IL CUORE FERMO) aus
den fiinfziger und sechziger Jahren die
Nihe zwischen geistlichen und alltiig-
lichen Situationen im Leben der Sizi-
lianer.

Die Reihe «Giro d’Italia», die in
Zusammenarbeit mit Arcipelago, dem
Kurzfilmfestival Rom, zustandekam,
gewahrt mit sechs Produktionen (et-
wa SMART! von Leonardo D’Agostini oder
CASSA VELOCE von Francesco Fiaschi)
einen Einblick in die aktuelle Arbeit der
italienischen Kurzfilmszene.

Fellini kurz

In einer Co-Produktion mit
Litera’thur und CoalMine Coffee & Bar
kommt im Volkarthaus Federico Felli-
ni zu Ehren. Die mit Filmausschnitten
bestiickte szenische Lesung von Ru-
dolf Wessely und Veronika Kreuzhage
«Sono un gran bugiardo - Ich bin ein
grosser Liigner» erginzt die Prisenta-
tion der Episodenfilme sowie der ech-
ten und “erfundenen” Werbespots des
grossen Fabulierers.

Der Programmblock Fellini nel
cestino zeigt Teile des Materials, das er,
«als Zensor in eigener Sache» - so Tat-
ti Sanguinetti, Filmkritiker und lang-
jahriger Freund Fellinis (dem dieser
Schwerpunkt in grossen Teilen zu ver-
danken ist) - «aus seinen Filmen her-

LISTEN
Regie: Mandeep Ahira

ausgeschnitten hat.» Denn: «Fellini war
nie Opfer der Zensur, im Gegensatz zu
anderen grossen Regisseuren wie Ber-
tolucci oder Pasolini, die sehr unter ihr
zu leiden hatten. Er fungierte als sein
eigener Zensor und schnitt vorsorglich
alles heraus, von dem er annahm, dass
es auf Ablehnung stossen konnte. Er
pflegte das, was er gedreht hatte, dem
Kardinal Siri vorzufiihren, und je nach
dem wie dieser reagierte, schnitt und
verinderte er.

Aus dem Film LE NOTTI DI CABI-
RIA schnitt Fellini zwei Drittel wieder
heraus. Durch seinen damaligen Regie-
assistenten, Moraldo Rossi, wissen wir,
dass er den gréssten Teil des Materials,
dreissigtausend Meter Zelluloid, ver-
worfen hat. Unter anderem auch die
Szene mit den Beichtstiihlen, die wie
Toilettenhduschen aussahen. Auch LE
TENTAZIONI DEL DOTTOR ANTONIO
machte die Bekanntschaft der Zensur-
schere des Regisseurs: Fellini eliminier-
te die Szene mit der Monstranz, weil sie
ihm zu provokativ erschien.»

Carosello

Carosello war eine legendire Wer-
besendung des italienischen Fernseh-
senders RAI aus den Jahren 1957 bis 1977,
fiir die anerkannte Regisseure wie Felli-
ni, Ermanno Olmi, Luciano Emmer, die
Gebriider Taviani, Richard Lester, Dino
Risi, Gianni Amelio, Lina Wertmiiller
oder Orson Welles arbeiteten. Zudem
gaben sich hier Stars wie Brigitte Bar-
dot, Yul Brinner, Jerry Lewis, Alberto
Sordi, Totd, Mina oder Milva ein Stell-
dichein. Werbung war in den fiinfzi-
ger Jahren noch etwas Anriichiges und
musste kunstvoll verpackt werden. Die
Filme waren alle nach dem gleichen
Muster gebaut: Zuerst zwei Minuten
Film, dann der sogenannte Codino (das
Schwinzchen), in dem wihrend 25 Se-

LAMOROSA MENZOGNA
Regie: Michelangelo Antonioni

kunden das Produkt angepriesen wur-

de.

Antonioni kurz

Unter dem Titel «Die Poesie des
Fragmentarischen» lduft ein Programm
mit Kurzfilmen von Michelangelo Anto-
nioni, die, zu Beginn und am Ende sei-
ner Karriere entstanden und gleichsam
einen Rahmen um sein Werk bilden, al-
so eng damit verbunden sind. Der Do-
kumentarfilm GENTE DEL PO (1943/47)
etwa, Antonionis Erstling, portratiert
das harte, entbehrungsreiche Leben
der Menschen am Po-Delta. N.U. (NET-
TEZZA URBANA) von 1948 wiederum
beobachtet den Tagesablauf von Stras-
senkehrern in Rom. Und LAMOROSA
MENZOGNA (1949) beschiftigt sich mit
einem im Italien der frithen fiinfziger
Jahre weit verbreiteten Phinomen, der
Leidenschaft fiir Fotoromane.

Zu Antonionis Spitwerk zihlen
RITORNO A LISCA BIANCA (1983) sowie
NOTO MANDORLI VULCANO STROM-
BOLI CARNEVALE (1992), die zu den
dolischen Inseln - und somit an die
Schauplitze von UAVVENTURA (1960)

- zuriickfiihren, eines Klassikers, mit
dem Antonioni konsequent seinen Bei-
trag zur filmischen Moderne formu-
lierte.

Grossbritannien kurz

Eine weitere Sektion mit sechs Fil-
men ist dem Briten John Smith gewid-
met, der in Winterthur an einem Werk-
stattgesprich teilnehmen wird (und
mit WORST CASE SCENARIO auch im
Wettbewerb vertreten ist). Mit seinen
Experimentalfilmen trigt der 1952 ge-
borene Filmemacher zu einer neuen
Wahrnehmung alltéglicher Szenen bei.
Smith’ Interesse fiir Ordnungssyste-
me und Bedeutungen verbindet ihn mit
dem strukturellen Film; dabei ist er den
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Nordamerikanern (Frampton, Snow,
Landow), die sich in ihren verspielten
Werken auf Wort und Sprache konzen-
trierten, naher als den spréderen engli-
schen Kollegen. «Ich bin an Vieldeutig-
keit interessiert, daran, wie Dinge un-
terschiedliches bedeuten kénnen, wenn
sie auf verschiedene Art gezeigt wer-
den, daran, wie man den Kontext eines
Films nutzen kann, um Bedeutungen
zu veridndern.» Besonders wichtig sind
ihm Orte, im Speziellen das sich konti-
nuierlich verindernde Gebiet von East
London, wo Smith aufwuchs und auch
heute noch lebt. John Smith reflektiert
die tiglichen und menschlichen Seiten
dieser Veridnderungen und zeigt, wie
diese den Alltag beeinflussen, etwa in
THE GIRL CHEWING GUM. Londons
kulturelle Mischung und sein stetiger
Wandel wird auch im Bildwitz von om
eingefangen, wo ein Skinhead aus den
Kleidern eines Buddhisten auftaucht.
Ebenfalls zu Gast in Winterthur
ist die Regisseurin Dami Akinnusi. Mit
GO TO YOUR ROOM: THE BEDROOM MC
COMPETITION ist sie im diesjahrigen
British-Council-Kurzfilmprogramm
«Beats’N’Bars & Air Guitars» zu sehen,
das die vielseitige britische Musikszene
mit einer Serie von Kurzfilmen junger
britischer Filmemacher feiert.

Klein und kurz

Zu guter Letzt kommen auch die
kleinen Fans des kurzen Films auf ih-
re Kosten: Das knapp stiindige Kinder-
programm «Kurze fiir Kleine», eine Zu-
sammenarbeit der Kurzfilmtage mit
der Zauberlaterne, prisentiert unter
anderem auch WALLACE & GROMIT: A
GRAND DAY oUT von Nick Park.

Internationale Kurzfilmtage Winterthur,
Postfach, 8402 Winterthur
www.kurzfilmtage.ch

«Carosello»

Wie erklidre ich den fiinfzehn-

miniitigen Spass, den RAI - damals
noch der einzige Fernsehsender im ita-
lienischen Rundfunk - uns allabend-
lich nach der Tagesschau zu bereiten
verstand? Wie beschreibe ich das Fiin-
ferpack dreiminiitiger Werbespots, de-
ren Pointen oft nichts mit dem ange-
priesenen Produkt zu tun hatten, es
aber trotzdem zum Wunderding mach-
ten? Waren es die Filmstars oder die
Zeichentrickfilme, welche sogar Anti-
miickensprays einen gewissen Zauber
verlichen?

Carosello war Italien, genau so wie
Italiens christdemokratische Partei,
genau so wie Italiens kommunistische
Partei, genau so wie der Papst. Wie er-
klire ich das einem Nicht-Italiener? Ca-
rosello scheint mir in seiner Vielfalt und
seinem Umfang fast unerklarbar. Heu-
te nennen es Medienleute «Container»:
Aus allen méglichen Unterhaltungsseg-
menten - von Cabaret bis Zirkus - wur-
de alles mogliche beigemischt.

Carosello war nicht nur vielfil-
tig, sondern auch lehrreich, so lehr-
reich wie ein Lexikon. Fiinf Filme an
dreihundertfiinfundsechzig Abenden
in zwanzig Jahren. Das ergibt mehr als
sechsunddreissigtausend Filme, minus
ein bis zwei Prozent Wiederholungs-
sendungen. Der grosse Rest war einma-
lig und wurde nicht wiederholt. Ganz
anders funktionieren die heutigen Wer-
bespots. Die Sendung war so lehrreich
wie ein Lexikon, aber auch einfach wie
ein Schulbuch mit bunten Bildern. Sie
verkaufte Kiihlschrinke und Einmach-
Rezepte, brachte halb Italien ins Bett,
verfiihrte jedoch, anders als die gla-
mourdsen Lotterie-Galashows, nicht
zum Triumen. Carosello verwaltete den
kleinen Besitz der Italiener, regelte ihr
Kaufverhalten nach dem Wirtschafts-
wunder. Der Hunger des Zampano
in Fellinis LA STRADA war vergessen.
Fernsehen und Carosello halfen, auch

Zampands nomadisierende Gaukler-
und Zirkuswelt vergessen zu lassen.

Nicht einmal in Italien ist es ein-
fach, tiber Carosello zu sprechen. All-
zu schnell schnappt die Nostalgie-Fal-
le zu, innert Kiirze erliegt man der
Versuchung, Carosello als kleines kiinst-
lerisches Paradies oder als intelligentes
Disneyworld zu bezeichnen. Damals
dachte man jedoch anders dartiber: die
wirklich talentierten Regisseure, die
«Intellighenzia», waren in Roms Cine-
citta zuhause und vollbrachten dort
Meisterwerke. In Mailands Fernseh-
studios verkauften sich Stiimper fiir
Werbefilmchen. Die politisch links si-
tuierten Regisseure - mit Ausnahme
von Federico Fellini und Pietro Ger-
mi der gesamte Berufsstand in Italien

- schimten sich und arbeiteten heim-
lich fiir das Fernsehen. Das erste Ou-
ting wagten die Briider Taviani, als sie
in threm Film 1 SOVVERSIVI zugaben,
«Werbung zu machen».

Ausser Alberto Sordi konnte zu
dieser Zeit wohl niemand unter min-
destens fiinfzehn grossartigen Dreh-
biichern sein nichstes Filmprojekt aus-
wihlen. Die Grossherren der «comme-
dia allitaliana» verheizten jeden mehr
oder minder namhaften Schauspieler
in Carosello. Auch Vittorio Gassmann
musste mit seiner Verlobten Anna
Maria Ferrero fiir einen lustigen Wer-
bespot des Schokoladeherstellers Pe-
rugina herhalten. Wir trauern Carosel-
lo unbewusst nach, weil uns der Han-
del ehrlich erschien. Es wurde uns kein
Kuckucksei in Form von Silvio Berlus-
coni gelegt, wie etwa beim spiteren
Werbespot, welcher in seine Verkaufs-
botschaft auch die Illusion einer demo-
kratischen Waren- und Freizeitpolitik
hineinschmuggelte. Zu Carosello-Zei-
ten riithrten etwa fiinfhundert Firmen
die Werbetrommel. Mittlerweile hat
sich die Zahl vertausendfacht. Viele
der Firmen aus jenen zwanzig Jahren

zwischen 1957 und 1977 sind von der
Bildfliche verschwunden. Ihre Mar-
ken verschluckt im Strudel des Kon-
kurrenzkampfes, der Fusionen und der
Globalisierung.

Was ist beispielsweise aus dem
Suppenwiirfel Lombardi geworden?
Lombardi ist ein géingiger italienischer
Familienname (Fellini liess voll Spott
seinen Erzfeind in GINGER E FRED Ful-
vio Lombardoni heissen). Der wohl be-
rithmteste Drehbuchautor der Caro-
sello-Ara, Marcello Marchesi, nahm
die Herausforderung an, das Volk von
Pastaessern zu Suppenschliirfern zu
bekehren, und schuf fiir den einfachen
Lombardi-Wiirfel einen unvergessli-
chen Werbefilm.

Carosello war wie ein Sonnenunter-
gang oder eine Ausgangssperre, eigent-
lich die perfekte biologische Uhr fiir
die italienische Familie. Nach Carosello
hiess es: «Ab ins Bett!» Die Werbemelo-
dien und Schlagworter verfolgten uns
bis in den Schlaf und ersetzten die Gu-
tenachtgeschichte. Nur die Erwachse-
nen durften noch aufbleiben und sich
Spielfilme von unertraglicher Linge
anschauen, welche lediglich dank Ca-
rosello-Apéritif oder mangels Alternati-
ve auszuhalten waren, oder sich Wahl-
sendungen zu Gemiite fithren, die noch
lernen mussten, dass ein gut plaziertes
Bonmot mehr als eine Meinung zihlt
oder ein Slogan mehr als differenzier-
te Erkliarungen.

Tatti Sanguinetti

aus dem Italienischen
von Tiziana Pelusi



Episodenfilm 1

AGENZIA MATRIMONIALE, eine
Episode aus AMORE IN CITTA VON 1953,
gilt als weniger bedeutend, aber den-
noch wichtig, weil Fellini hier eine Fi-
gur auf die Leinwand bringt, mit der er
sich immer wieder zwanghaft beschif-
tigt hat und die stark autobiographi-
sche Ziige aufweist: die Figur des jun-
gen Journalisten und Reporters.

Als Fellini aus der Provinz, aus sei-
ner Heimatstadt Rimini nach Rom kam,
machte er erste Erfahrungen als Journa-
list und Karikaturist. Die gleichen Am-
bitionen hat schon Moraldo, der Prota-
gonist aus I VITELLONT. Der Film endet
damit, dass Moraldo im Morgengrauen
seine kleine Provinzstadt verlisst, um
sich anderswo den Herausforderungen
des Lebens zu stellen und sein Gliick zu
suchen.

Fellini wollte eine Fortsetzung die-
ser Geschichte und hatte schon einen
Titel dafiir, «Moraldo in citta», aber aus
verschiedenen Griinden wurde der Film
nicht gedreht, nicht zuletzt wegen des
Widerstandes seiner Frau Giulietta, der
Protagonistin zahlreicher Filme Felli-
nis, die darauf dringte, sich in ein v6l-
lig anderes Abenteuer zu stiirzen, ein
Abenteuer, aus dem der Film LA STRA-
DA entstand.

AGENZIA MATRIMONIALE ist
eine Art Verbindungsglied, das fehlen-
de Glied in der Kette zwischen 1 VITEL-
LONI und LA DOLCE VITA, zwischen
Moraldo und Marcello, der spiteren Fi-
gur des mondinen, aber erniichterten
und inzwischen zum Zyniker geworde-
nen Chronisten. Sicherlichist AGENZ1A
MATRIMONIALE kein “typischer” Fel-
lini-Film, zwei Dinge sind anders und
fallen auf, der negative Ausgang und
die etwas schlampig, halb dokumenta-
risch konstruierte Geschichte, fast im
neorealistischen Stil eines Zavattini.

Episodenfilm 2
Mit LE TENTAZIONI DEL DOTTOR

ANTONIO, einer Episode aus BOccAC-
c10 ’70 (1961), nimmt Fellini ganz per-
sonlich Rache an den Zensurbehérden

fiir all das erlittene Unrecht und fiir die

zdhen Bemithungen und Anstrengun-
gen, die es ihn kostete, LE NOTTI DI

CABIRIA und LA DOLCE VITA zu retten;

eine Rache, die so gereizt, heftig, scharf
und héhnisch daherkam, dass dem

Staat, der Kirche, dem Minister und

dem Vatikan nichts anderes tibrig blieb,
als so zu tun, wie wenn man nichts ge-
sehen hiitte, als géibe es die Episode gar
nicht, als habe man Oscar Luigi Scalfa-
ro in der Verkleidung des Dr. Antonio

Mazzuolo, dargestellt von einem ent-
fesselt spielenden Peppino De Filippo,
gar nicht erkannt. Mit diesem Film und

seiner schonungslosen Darstellung ex-
plodierender Kérperlichkeit und all den

Versuchungen einer Stadt im Aufbruch

hat Fellini einen grossen Sieg iiber den
Vatikan errungen.

Episodenfilm 3

TOBY DAMMIT, ein Episoden-
film aus TRE PASSI NEL DELIRIO[HIS-
TOIRES EXTRAORDINAIRES (1968),
dem eine Erzihlung von Edgar Allan
Poe zu Grunde liegt, wurde fast auf die
Hilfte zusammengeschnitten, zum
grossten Teil von Fellini selbst und zum
anderen von der Zensur. Fellini ist hier
nicht der barocke Regisseur, sondern
zeigt sich offen fiir neue Experimente
und Themen. In der Gestalt des Pries-
ter-Produzenten zeichnet Fellini die
Karikatur einer realen Person aus sei-
ner Umgebung, dem Priester, der bei
seinen Streitereien mit dem Vatikan
vermittelt. Den Hintergrund bildet ein
inzwischen international gewordenes
Rom, in das die Amerikaner eingefal-
len sind, und wo man Englisch spricht.
TOBY DAMMIT weist bereits auf The-
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men hin, die vier Jahre spiter in Roma
aufgegriffen und weiterentwickelt wer-
den: die Reise in die Stadt, die Mode-
schau und die nichtliche Rennfahrt mit
dem Ferrari, die das Motorradrennen in
«Roma by night» vorwegnimmt.

Erfundene Spots

Es handelt sich um Spots, die Fe-
derico Fellini in seinem Film GINGER E
FRED einbauen wollte und die das kom-
merzielle Fernsehen parodieren. Diese

“erfundenen” Spots sollten den Film un-
terbrechen und, wie er es nannte, ihn
«verschmutzen», bevor er von den pri-
vaten Sendern des «Cavaliere Lombar-
doni» ausgestrahlt wurde.

All diese Spots wurden kaum wirk-
lich verwendet. Fellini zerlegte und zer-
stiickelte sie, zeigte sie nur sehr selten
in voller Linge auf grosser Leinwand.
In Ausziigen sind sie auf den zahlrei-
chen Monitoren in GINGER E FRED zUu
sehen, im Hotelzimmer von Giulietta,
in den Studios, in den Fluren der Fern-
sehanstalt und in den Foyers der Ho-
tels.

In diesen “unechten” Spots be-
gegnet man den typischen Schauspie-
lern Fellinis: Freunde, Mitarbeiter, Re-
gieassistent, Techniker - Moana Poz-
zi Pornostar, Freundin und Kollegin
der bekannteren Cicciolina - sowie die
ganzen Zufallsgeschopfe Fellinischer
Schauspielerwelten.

Die Reduktion auf das Wesentliche,
die Geschwindigkeit, die grafische Bos-
haftigkeit und die geraffte Kommuni-
kation machen die Spots zu einigen der
schonsten Arbeiten Fellinis. Sie erin-
nern an den Fellini des «Marc’Aurelio»
und gehéren zu seinen freiesten, ori-
ginellsten und unverschimtesten Krea-
tionen: sie sind Fellini pur! Geprigt von
seinem Bewusstsein, es mit den unbe-
grenzten Méglichkeiten des Fernsehens
niemals aufnehmen zu kénnen, spiirt
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man in ihnen seine manische Besessen-
heit und sieht die Verwirklichung sei-
ner verriicktesten Ideen.

Fellini kannte das Fernsehen sehr
gut, er tat nur so, als schaue er niemals
fern.

Echte Spots

Aber es gibt auch die echten Beitri-
ge Fellinis zur Welt der Werbung, Spots
fiir die Banca di Roma, fiir Barilla und
fiir Bitter Campari.

In der Geschichte der Werbespots
nehmen die von Fellini einen wichti-
gen Platz ein. Der Bitter-Campari-Spot
beeindruckte wegen seiner kommuni-
kativen Dichte und der Schénheit sei-
ner Bilder, wurde aber wegen seines
Endes gehasst: der berithmteste Apé-
ritif Italiens wird nimlich einfach aus-
gespuckt, Campari wird zum Auswurf.
Der am heftigsten angegriffene Spot
war jedoch der von Barilla. Dieser zeigt
deutlich Fellinis Vorliebe fiir Karikatur
und Satire und hinterldsst einen bitter-
bésen Nachgeschmack. Er 1ste damit
fast einen Skandal aus und erziirnte die
damaligen Werbemanager. Fellini als
adoptierter Rémer konnte wohl nicht
so tun, als wisse er nicht, dass man in
Rom mit «Rigatoni» so etwas wie «ora-
len Sex» bezeichnet. Die Spots fiir die
Banca di Roma lehnen sich in Struktur
und Schnitt stark an das Genre Comics
an, dazu wurden zwei grosse Interpre-
ten aufgeboten: Fernando Rey und Pao-
lo Villaggio.

Eine Textcollage aus einem Gesprich
von Antonella Montesi
mit Tatti Sanguinetti
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Emir Kusturica

» i ' l./‘ .

the cinema of EMIR KUSTURICA

goran gocié

In finf Kapiteln nihert sich Go-
ran Gocic, Filmkritiker und Journalist
fiir Presse und Rundfunk, in seiner ma-
terialreichen Studie «The Cinema of
Emir Kusturica. Notes from the Under-
ground» dem Universum des gefeierten
und umstrittenen Filmregisseurs aus
Sarajewo. Die Formel «everything plus
the kitchen sink» gelte fiir das «carni-
valesque, hallucinatory» Werk Kustu-
ricas und in eben diesem Geist sei sei-
ne Arbeit geschrieben: Nicht chro-
nologisch orientiert (beriicksichtigt
werden alle Filme bis und mit SUPER 8
STORIES), sondern thematisch ausge-
richtet und Methoden der Kulturwis-
senschaften, der Film-, Kunst- und Lite-
raturtheorie nutzend, aber auch die Po-
litdiskussionen in den Kaffeechiusern
aufnehmend.

Das Kapitel «The Man who Chan-
ged his Nation: History, Ideology and
Reception» zeichnet den biographi-
schen Werdegang und die politisch-
kulturellen Wurzeln von Kusturica auf,
diskutiert den “politisch-nationalen”
Gehalt seiner Filme (insbesondere von
UNDERGROUND) und die unterschied-
lichen Reaktionen darauf auf dem Bal-
kan und im “Westen». Das Kapitel «The
Cult of the Margin» beschiftigt sich
mit «Characters, Motifs and Meaning»
und den Anti-Helden, Underdogs und
den Tieren (mit einem schénen Unter-
kapitel zur Bedeutung des Rauchens)
bei Kusturica. «Pleasure, Music and
Magic» sind die thematischen Moti-
ve von «King of the Gypsies», wihrend
«Ethno Cinema» zentraler Begriff der
beiden letzten Kapitel ist. Der Band
schliesst mit dem Unterkapitel «Clo-
sing the Set: Art in Times of War» (und
einer ausfiihrlichen Filmographie).

Goran Gocic: The Cinema of Emir Kusturica.
Notes from the underground. London, New York,
Wallflower Press, Reihe Director‘s Cuts, 2001.
196 S., mit Abb., €13.99

Digitaler Film
Digitales Kino

Peter C. Slansky (Hg.)

Schon einige Jahrzehnte, seit Be-
ginn der kommerziellen Verwertung
von Video, wird tiber neue Méglich-
keiten des Filmens und der Projektion
diskutiert und mit diesen auch experi-
mentiert. Die rasante Entwicklung der
Digitalisierung hat diese Bestrebungen
noch beschleunigt und scheint nun zu
wirklichen Ergebnissen zu fiithren, das
heisst, die Anhdnger und traditions-
gebundenen Liebhaber der wie aus al-
tem Handwerk entstammenden 35smm-
Kopie werden in den kommenden
Jahren wohl oder iibel von ihrem gehiit-
schelten technischen Standard Schritt
fiir Schritt Abschied nehmen miissen.

Wie Birgit Heidsiek in ihrem Bei-
trag «Startschuss fiirs digitale Kino» in
der Neuen Ziircher Zeitung vom 2. Juli
2004 schreibt, arbeiten derzeit die sie-
ben grossen Hollywoodstudios an den
Grundlagen fiir das digitale Kino. Und
in Europa wird an einem EU-Projekt ge-
bastelt, das in acht Mitgliedslindern ab
Januar 2005 ein Netzwerk von 175 Kinos
initiieren soll, die regelmissig simul-
tan europiische Dokumentarfilme zei-
gen wollen («European DokuZone»).

Wer sich tiber den gegenwirtigen
Stand der filmischen Digitalisierung
von Produktion und Distribution in-
formieren mochte, wird mit einem um-
fangreichen Aufsatzband bedient, den
Peter C. Slansky, Professor fiir Technik
der Bildmedien Fernsehen und Film an
der Hochschule fiir Fernsehen und Film
Miinchen, herausgegeben hat.

In seiner Einfithrung stellt er die
Frage «Will das Kino die analoge Enkla-
ve in der allumfassenden digitalen Ma-
trix bleiben?» und verweist dabei auf
die bereits gebrauchlichen digitalen
Anwendungen wie den digitalen non-
linearen Schnitt, die computergestiitz-
te Produktionsvorbereitung (Previsua-
lizing), die Visual Effects, das digitale
Sound Design, die digitale Kamera.

Peter C. Slansky (Hg.):

Digitaler Film - digitales Kino. Konstanz,
UVK Verlagsgesellschaft, 2004,340S.,
mit Abb., Fr.58.90, € 34.-

Nun ist Slansky bei weitem nicht
der Bilderstiirmer oder der Apologet,
der ohne Hemmungen und Vorbehal-
te einer auch wirtschaftlich propagier-
ten technologischen Zukunft das Wort
redet. Prognosen kénnen sich als falsch
erweisen, auch wenn sie sich im aktu-
ellen Zeitpunkt auf Grund vorliegen-
der Erkenntnisse unweigerlich ergeben
miissten. Darauf verweist er in seinem
Beitrag zur Geschichte und Technolo-
gie des bewegten Bildes immer wieder
und erinnert daran, dass in der iiber
hundertjahrigen Geschichte des Kinos
eine der wenigen qualitativen techni-
schen Entwicklungen die Einfithrung
des bildsynchron reproduzierten Tons
war. Aber, was lange in sich geruht hat,
diirfte ja die in den letzten Jahren dra-
matische Entwicklung hin zu Digitali-
sierung kaum ungeachtet lassen.

Sammelbinde haben es so an sich,
dass sie vielerlei Aspekte ansprechen
und der Leser nach seinen Interessen
auswihlen kann. Dabei wird ihm in
Slanskys Sammlung einiges geboten:
junge Regisseure, Kameramanner, Cine-
asten, Professoren, Computerfachleute,
Archivare, Restauratoren, Nachrichten-
techniker, Produktmanager versuchen
die Entwicklung der Digitalitit in ih-
rer Bedeutung fiir den Film aus ihrem
Berufsfeld heraus zu beschreiben. Da-
durch ergeben sich kaleidoskopartige
Bilder, die sich in verschiedenen Kon-
figurationen aus denselben Bestandtei-
len zusammensetzen. Ausgehend von
Francis Ford Coppolas Vision des Elec-
tronic Cinema wird iiber HDTV und di-
gitalen Film reflektiert, werden Bildsen-
soren und Aufzeichnungsverfahren fiir
digitale Filmkameras beschrieben, di-
gitale Kopierwerke und Computerani-
mation erklirt. Dass fiir den kommer-
ziellen Vorfiihrbereich bei all diesen
Entwicklungen fiir eine digitale Um-
gestaltung natiirlich die Kosten von
besonderer Bedeutung sind, machen

die Ausfithrungen iiber neue Projek-
tionstechniken deutlich und die erst
in rudimentiren Ansitzen in Angriff
genommene Planung von Geschifts-
modellen fiir digitale Kinos, die ja zu-
mindest heute noch kaum von einem
einzelnen Filmtheater zu leisten ist.

Inwieweit auch das interaktive
Element in der Zukunft beriicksichtigt
werden kann, scheint doch zumindest
«in der Welt des grossen und kleinen
Erzdhl- und Unterhaltungsfilms nur
eine kleine Rolle zu spielen - zumindest
was die Auswertung im Kino betrifft»
(Frank Becher). Fiir kleinere Kinobetrie-
be, die nicht als Urauffithrungstheater
und Wegbereiter fiir grosse Filme agie-
ren, konnte allerdings das Home-Cine-
ma als Wegbereiter des digitalen Kinos
zum Konkurrenten werden und ihnen
den Todesstoss versetzen, auch wenn
«echte Kinofans das Erlebnis eines
Spielfilms auf der grossen Leinwand
wohl auch noch auf viele Jahre hinaus
dem Betrachten digitaler Downloads in
einer Heimkino-Umgebung vorziehen»
(Hannes Riigheimer).

Dass die gegenwirtige Situation
noch ganz von dieser Hoffnung ge-
prigt ist, aber die Geschiftsinteressen
Hollywoods schon mitgedacht werden,
wenn auch noch immer nicht ganz ab-
zuschitzen sind, thematisieren Inga von
Staden und Beate Hundsdérfer, die in ih-
rem Beitrag zur Zukunft der Kinobran-
che den «digital roll-out» fiir 2005/2006
prognostizieren, der fiir die Filmbran-
che neue Geschiftsmodelle erwarten
lisst und der von den Werbetreibenden
diktiert werden wird.

Die Aufsatzkompilation beinhaltet
ein umfangreiches Sachregister, das
den Interessenten durch die Vielfalt der
23 Beitrige geleitet.

Erwin Schaar



Grenzerweiterungen

Das klassische Musical ist eher tot
(trotz einer Filmadaption wie cHICA-
G0), es ist mutiert zum Musikfilm (mit
seinen vielfiltigen Spielarten von der
Konzertdokumentation bis zum Spiel-
film), zum Videoclip und zu Filmen, die
Bild und Musik, Gesang, Tanz und Per-
formance in ein neues Verhiltnis zuein-
ander setzen (wie Lars von Triers DAN-
CER IN THE DARK). Ein weites Feld, das
weniger durch lineare Entwicklungen
als durch spannende Briiche und Ver-
schiebungen gekennzeichnet ist und
in gleich vier neuen Publikationen um-
kreist wird, zwei Sammelbinden und
den jiingsten Ausgaben zweier Zeit-
schriften.

Einmal ist der Ausgangspunkt das
Musical, ein anderes Mal die Popkultur,
aber trotz unterschiedlicher Erkennt-
nisinteressen gibt es Beriihrungspunk-
te; nicht wenige der Aufsitze kénnten
auch in einem der anderen Binde ste-
hen - anregend ist es, die Publikatio-
nenim Zusammenhang zu lesen, in der
Verbindung aus naheliegenden The-
men und eher Entlegenerem Verkniip-
fungen zu finden, konzise Fallstudien
und gewagte Ausblicke sich gegensei-
tig befruchten zu lassen.

Vom klassischen Musical aus er-
weitert der Band «Singen und Tanzen
im Film» den Blick auf «das musikali-
sche Kino» («welches geografisch, zeit-
lich und isthetisch in viele Richtun-
gen weist») und versucht dabei, die
Spannung auszuloten, die aus der «Ver-
schrinkung von Alltag und Utopie»
erwichst. Eroffnet wird der Band mit
einem schon klassischen Text, «Das
Singen im Regen», in dem Alf Brus-
tellin 1969, ausgehend von SINGIN’ IN
THE RAIN, «die seltsamen Wirklich-
keiten im amerikanischen Filmmusi-
cal» beschrieb - ein Text, der in seiner
Verbindung von ebenso anschaulichen
wie zugeneigten Beschreibungen, um-

Bernd Kiefer/
Marcus Stiglegger (Hg.)

Bender

fassenden Kenntnissen, priziser Ana-
lyse und sprachlicher Eleganz mus-
tergiiltig und in 35 Jahren kein biss-
chen gealtert ist. Dariiber hinaus regt
er am Ende die Phantasie des Lesers
mit dem Satz an, «das beste amerika-
nische Filmmusical der siebziger Jah-
re ist Stanley Kubricks 2001: A SPACE
oDYSSEY». Das klassische amerikani-
sche Musical wird in Texten zum Ver-
hiltnis von Erzihlung und (Tanz- & Ge-
sangs-)Nummern sowie in zwei Auf-
sidtzen zu Busby Berkeleys Musicals in
den Mittelpunkt gertickt, wobei Lucy Fi-
schers Analyse der Inszenierungsstra-
tegien des Weiblichen in pAMESs kon-
terkariert wird durch Danae Clarks Be-
schreibung der Vermarktungsstrategie
bei 42ND STREET, wihrend Carol J. Clo-
ver einen abweichenden Blick auf sIN-
GIN’ IN THE RAIN wirft (und die Ver-
bindung zu Michael Jacksons Video
BEAT IT herstellt). Von dort aus 6ff-
net der Band den Horizont unter an-
derem zu Ludwig Bergers Stummfilm
EIN WALZERTRAUM (der das Filmbild
von Wien und speziell den «Wiener
Mideln» nachhaltig prigte), zu René
Clairs LE MILLION, dem sowjetischen
Musikfilm der Stalinira, dem DDR-Mu-
sical HEISSER SOMMER, den musikali-
schen Filmen Jacques Demys, aber auch
entlegeneren Themen wie «Modernis-
mus, Jazz und “Rasse” im Kino der Wei-
marer Republik».

Der Sammelband «Pop & Kino»
konstatiert zwar eingangs, «als Pop und
Kino aufeinander trafen, wurde medi-
al eine neue Energie entfesselt, Kino
absorbierte die “heissen” Elemente
aktueller Lebensformen» und zeigt un-
ter anderem an einer Fallstudie zu den
Filmen mit Elvis Presley, dass dort der
Performer und sein Image, aber nicht
der Schauspieler gefragt war, weiss
aber auch in vielen Texten auszuloten,
dass anderswo ein sehr viel komplexe-
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res Bild sich abzeichnet, sei es durch ei-
nen Regisseur wie Nicolas Roeg, der in
drei von seinen Spielfilmen die Haupt-
rollen mit Popmusikern (Mick Jagger,
David Bowie, Art Garfunkel) besetz-
te, sei es durch die Musiker selber, vor
allem Bob Dylan, der schon den Doku-
mentarfilm DON’T LOOK BACK benutz-
te, um sein altes Image zu demontie-
ren und dies noch weiter trieb in sei-
nem eigenen Film RENALDO & CLARA,
der hier (von Norbert Grob) genau da-
raufhin untersucht wird. Der im Vor-
wort postulierte Ansatz, «Autorinnen
und Autoren unterschiedlicher Genera-
tionen zu finden, um auch von der per-
sonlichen Erfahrung auszugehen und
iiber Musik, Stars und Filme zu schrei-
ben, die sie geprigt haben», wird dabei
vergleichsweise wenig berticksichtigt

- eine mit Elvis beginnende, anregen-
de Passage durch die Entwicklung des
«Rock’n’Roll-Kérpers» liest sich, als sei
der Autor (Jahrgang 1958) schon damals
dabeigewesen, anderes ldsst sich in die-
ser Hinsicht nicht iiberpriifen, da zu-
nehmend mehr (auch méinnliche) Auto-
ren ihr Geburtsjahr verschweigen.

Gern hitte ich mehr solch persén-
liche Texte gelesen, wie sie Jiirg Zbinden
mit «THANK GOD IT’S FRIDAY oder SA-
TURDAY NIGHT FEVER auf dem Lande»
zu «Cinema 49» beisteuert. Im Bestre-
ben, «die mannigfaltigen Verbindun-
gen zwischen Klingen und Bildern zu
beriicksichtigen», richtet die neueste
Ausgabe des Schweizer Filmjahrbuches
den Blick auch aufs Handwerkliche, so
in einem Gesprich mit dem Schweizer
Cellisten Martin Tillmann iiber des-
sen Erfahrungen in Hollywood. Prizise,
zahlenuntermauerte Untersuchungen
wie die iiber den «Soundtrack als Mar-
ketinginstrument» stehen neben anre-
genden Texten wie dem iiber «MTV als
narratologische Anstalt», der anhand
der Videoclips und Spielfilmdebiits von

SCHOREN

Spike Jonze, Jonathan Glazer und Mi-
chel Gondry darstellt, wie das Erzihlen
selbst zum Thema gemacht wird, und
so der Legende entgegentritt, der Video-
clip markiere den Untergang des Er-
zihlkinos. Auch eine Fallstudie zu der
Komddie cAR WASH arbeitet heraus,
wie komplex dieser Film «die Musik fiir
die Zwecke der Narration benutzt».

Vorurteile in Frage gestellt werden
ebenso im jiingsten Heft der Zeitschrift
«Augen-Blick», das im Vorwort fordert,
«die Abhingigkeit der Komposition
von Genres und Standardsituationen»
zu untersuchen und «Musik auf ihre
Funktion und ihre Expressivitit hin zu
héren und zu “besichtigen”» und dies
unter anderem mit Beitrdgen zur Zei-
chentrickmusik (anhand von Disney-
Filmen), zur «Musik zum Abschied» im
melodramatischen Film und der «musi-
kalischen Dramaturgie des Gerdusches»
in Fritz Langs M leistet.

Frank Arnold

Andrea Pollach, Isabella Reicher, Tanja Wid-
mann (Hg.): Singen und Tanzen im Film. Wien,
Zsolnay Verlag, 2003. 256 S., Fr. 32.50, € 17.90

Bernd Kiefer, Marcus Stiglegger (Hg.):
Pop & Kino. Von Elvis zu Eminem. Mainz,
Bender Verlag, 2004. 285 S., Fr. 27.10, € 14.90

Cinema 49: Musik. Marburg, Schiiren Verlag,
2004.1988S.,Fr.34.-, € 24.—

Augen-Blick 35: Film und Musik. Marburg,
Schiiren Verlag, 2004.128 ., Fr.14.70, € 7.90
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Hirtenreise

ins dritte Jahrtausend

Erich Langjahr macht kein Hehl
daraus, dass seine Filme ins Kino ge-
héren und er sie am liebsten von hei-
mischen TV-Bildschirmen fernhalten
wiirde. Nun hat er dennoch dem Er-
folg seines Filmes und dem Trend der
Kinobranche nachgegeben und sei-
nen erfolgreichsten Film auf DVD her-
ausgebracht. Nicht ganz iiberraschend
bleibt sein Hirtengedicht auch im
Kleinformat ein betérend poetisches
Gedicht - wenngleich es auf der Kino-
leinwand und mit Kinopublikum noch
poetischer wirkt. Die Farben sind satt,
der Ton differenziert - offenbar hat
Langjahr seine DVD mit derselben per-
fektionistischen Leidenschaft produ-
ziert wie seine Filme. Schade nur, dass
er nicht die vollstindige Bauern-Tri-
logie in einer Box herausgegeben hat -
sie wiirde sich im Heimkino (auch) gut
machen und dennoch (hoffentlich) nie-
manden vom Kinobesuch abhalten.
HIRTENREISE INS DRITTE JAHRTAUSEND
Erich Langjahr, Schweiz 2002. Region 2;
Bildformat: 1:1.66; Sound: Dolby SR; Sprachen:

Dialekt; Untertitel: D, F, I, E, SP. Vertrieb:
Langjahr Film, www.langjahr-film.ch

Obsession

Brian de Palma gefillt sich norma-
lerweise in der Pose des “Nur-Handwer-
kers”, der iiber seine Filme nicht redet,
schon gar nicht mit Journalisten. In der
Dokumentation «Obsession Revisited»
tut er es dennoch, assistiert von Gene-
vieve Bujold, Cliff Robertson, Valmos
Zsigmond und George Litto. Was dabei
herauskommt, wirft zwar nicht ein voll-
stindig neues Licht auf de Palmas kon-
genialstes Hitchcock-Plagiat, macht
aber immerhin deutlich, dass de Pal-
ma eben doch ein wenig mehr in seine
Filme investiert als Blut und Suspense.
Eine Uberraschung istauch, dass Bujold
heute ihren O-Ténen nachtrauert, die

DER WL IN DI ERNET WAR LK
AN STV TEN TIS 200

der Nachvertonung zum Opfer fielen,
und noch erstaunlicher, dass de Palma
dieses heute noch leid tut. Der Rest ist
- auch dank Bernard Herrmanns Musik
- ein stimmungsvoller romantischer
Thriller jenseits jeglicher Logik.
SCHWARZER ENGEL (OBSESSION)
Brian de Palma, USA 1976. Region 2; Bildformat:
1:2.35; Sound: DD 5.1, DD 2.0; Sprachen: D, E;
Untertitel: D; Extras: Dokumentation «Obsession

Revisited», Fotogalerie. Vertrieb: e-m-s, Impuls
Home Entertainment

The Rabbit-Proof Fence

In den dreissiger Jahren des letz-
ten Jahrhunderts werden in Australien
systematisch Mischlingskinder ihren
Eltern entrissen und zwangsweise «an-
glisiert»: In Heimen beugt man sie zu
Hausangestellten und Farmarbeitern.
Diese bis heute fiir die Aborigines trau-
matische und qualvolle Rassenpoli-
tik klagt Phillip Noyce mit seinem ein-
dringlichen Drama an: Molly bricht
mit zwei Kindern aus einem Heim aus
und macht sich auf den Weg heim. 1500
Meilen geht der Weg durch unwirtli-
ches Land, dem «Rabbit-Proof Fence»
entlang. Verfolgt werden die Fliich-
tigen von den Hischern eines fanati-
schen Biirokraten. Basierend auf einer
wahren Geschichte ist Noyce ein er-
schiitterndes Klagelied gelungen - wiir-
devoll, ohne Effekthascherei inszeniert
und von Peter Gabriels Musik stimmig
begleitet. Spannend ist fiir einmal auch
das obligate «Making of», weil es tat-
sichlich einen Einblick in die schwieri-
ge Arbeit mit den jugendlichen und un-
erfahrenen Schauspielerinnen gewéhrt.
LONG WALK HOME (THE RABBIT-PROOF
FENCE)
Phillip Noyce, Australien 2002. Region 2;
Bildformat: 1:2.35; Sound: DD 5.1; Sprachen:
D, E; Untertitel: D; Extras: Audiokommentar
von Phillip Noyce, Dokumentation «Following

the Rabbit-Proof Fence», Fotogalerie. Vertrieb:
Universum Film, Impuls Home Entertainment

i Picknick am Valentinstag

EIN FILM VON PETER WEIR

oy

Picnic at Hanging Rock

Mit dem mysteridsen Schiilerin-
nendrama PICNIC AT HANGING ROCK
ist Peter Weir der internationale Durch-
bruch gelungen: Auf geheimnisvolle
Weise verschwinden drei Schiilerinnen
und eine Lehrerin in einem Felsmas-
siv - nur eine von ihnen kehrt zuriick,
ohne jedoch Licht ins Dunkel bringen
zu konnen. Wichtiger noch als die-
se sanft-romantische Gruselgeschich-
te ist Weir das Ambiente beklemmen-
der viktorianischer Enge und sexueller
Unterdriickung, wo die Rebellion tiber-
all lauert, aber nirgends zum Ausbruch
kommen darf. Damit fiigt sich p1cNIC
AT HANGING ROCK sowohl stilistisch
wie auch thematisch nahtlos in Weirs
filmisches Universum. Das insgesamt
iiberzeugendste seiner australischen
Werke verbliifft fast dreissig Jahre nach
seinem Entstehen immer noch mit sei-
ner brillanten Kameraarbeit.
PICKNICK AM VALENTINSTAG
(PICNIC AT HANGING ROCK)
Peter Weir, Australien 1975. Region 2; Bildfor-
mat:1:1.78: Sound: DD 5.1, DD Mono; Sprachen:

D, E; Untertitel: D; Extras: Geschnittene Szenen.
Vertrieb: Kinowelt, Impuls Home Entertainment

The Miracle Worker

Wie aus einem verwilderten Ge-
schopf ein lern- und beziehungsfi-
higes Kind wird, zeigt die Geschich-
te von Helen Keller exemplarisch. Seit
frithester Kindheit blind und gehor-
los, kommt sie mit sieben Jahren in die
Hinde der Lehrerin Annie Sullivan, der
es liber den Tastsinn gelingt, Helen zu
erreichen und sie aus ihrer Isolation her-
auszuholen. Anne Bancroft und Patty
Duke verleihen diesem Zwei-Personen-
Drama furios Gestalt und sorgen fiir
fast schon bedngstigende Intensitat.
LICHT IM DUNKEL
(THE MIRACLE WORKER)
Arthur Penn, USA 1962. Region 2; Bildformat:

1:1.66; Sound: Mono; Sprachen: D, E; Vertrieb:
MGM, Impuls Home Entertainment

DIE BERGHMTE GESCHICHTE EINES YOM JUGENDWAHN
BESESSENEN MANNES.

WARNER BROS. PRASENTIERT
i EINEN FILM VON

e LUCHND VISCONT

Dem Untergang geweiht

Kaum ein Regisseur hat die Redens-
art «dem Untergang geweiht» so vielfal-
tig und minutiés umgesetzt wie Luchi-
no Visconti di Modrone. Selbst uraltem
italienischem Hochadel entstammend,
hatte Visconti ein feines Gespiir fiir
Kulturen, Epochen und Dynastien am
Rande des Abgrunds, und gleichzeitig
verstand er es, deren Untergang mit be-
torend schonen Bildern zu zelebrieren.
Zwei Belege dafiir aus seinem Spitwerk
sind MORTE A VENEZIA und LA CADU-
TA DEGLI DEI Mit dem Komponisten -
Gustav von Aschenbach, der in Venedig
seine Jugend und sein Leben verliert,
geht eine ganze Epoche unter. Und die
Machtkimpfe in einer deutschen Gross-
industriellenfamilie stehen stellvertre-
tend fiir den verhingnisvollen, Verder-
ben bringenden Pakt eines Volkes mit
dem Nationalsozialismus. Wenn man
noch LupwiG dazu nimmt, entsteht
aus diesen drei Filmen eine riickwirts
schreitende Trilogie, ein Sittengemal-
de deutscher Befindlichkeit, gesehen
durch die Augen eines italienischen
Astheten. Die DVD-Ausgaben warten
mit (verzichtbaren) PR-Portrits von
den jeweiligen Dreharbeiten auf und
im Falle von MORTE A VENEZIA leider
mit einem verwackelten Ton, der bei
Mahlers elegischer Musik besonders
stérend auffillt.
DIE VERDAMMTEN (LA CADUTA DEGLI DEI)
Luchino Visconti, Italien, Deutschland 1968.
Region 2; Bildformat: 1:1.85; Sound: DD 1.0 Mono;
Sprachen: D, E, I; Untertitel: D; Extras: «Making
of», Fotogalerie. Vertrieb: Warner Home Video

TOD IN VENEDIG (MORTE A VENEZIA)
Luchino Visconti, Italien 1970. Region 2;
Bildformat: 1:2.35; Sound: DD 1.0 Mono;
Sprachen: D, E; Untertitel: D; Extras: «Making
of». Vertrieb: Warner Home Video

Thomas Binotto



Rambo traurig in Lima

DIAS DE SANTIAGO von Josué Méndez

Josué Méndez er-
zdhlt die Geschichte
eines Kriegsheim-
kehrers in Peru, die
Geschichte eines
jungen Mannes, der
nach seiner Militar-
zeit im Dschungel
im zivilen Alltags-
leben in Lima kaum
mehr Fuss zu fassen
vermag.

Ich kann mich nicht erinnern, schon einmal einen
solcheen Erstlingsfilm gesehen zu haben. Einen Erstling,
der sich so direkt auf seine Vorbilder wie Martin Scorse-
ses TAXI DRIVER (1976) oder Michael Ciminos THE DEER
HUNTER (1978) beruft, die Vorbilder dermassen klar ver-
arbeitet und dabei zu einer nicht nur stilistisch, sondern
auch erzihlerisch absolut eigenstindigen Form findet.

DIAS DE SANTIAGO von Josué Méndez schafft die-
se Synthese zitierfreudiger Kinobegeisterung mit eigen-
stindigem Stilwillen. Und der Film macht seine nord-
amerikanischen Vorbilder fiir seine siidamerikanische
Situation ungemein fruchtbar.

Josué Méndez erzihlt die Geschichte eines Kriegs-
heimkehrers in Peru, die Geschichte eines jungen Man-
nes, der nach seiner Militédrzeit im Dschungel im zivi-
len Alltagsleben in Lima kaum mehr Fuss zu fassen ver-
mag. Das erinnert nicht von ungefihr an Vorgidnger wie
den von Robert De Niro gespielten Travis Bickle in TAXI
DRIVER, an den von Tom Cruise verkdrperten Ron Kovic
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in Oliver Stones BORN ON THE FOURTH OF JULY (1989)
oder an den von Sylvester Stallone gespielten John Ram-
bo in Ted Kotcheffs FIRST BLOOD von 1982.

DIAS DE SANTIAGO erdffnet mit der schwarz-weis-

sen Einstellung auf eine Frau mit traurigem Gesicht an
einer Bushaltestelle; wenig spiter sieht man die Hauptfi-
gur Santiago Romdn zum ersten Mal. Einen solide gebau-
ten jungen Mann, den wir fiir den Rest des Filmes beglei-
ten werden, auf seiner Suche nach einem gerechten und
aufrichtigen Leben in Lima. Er wiederum begleitet uns
mit seinem im Off formulierten Gedankenstrom.

Wir sehen Santiago zu, wie er sich bemiiht, wie
er aneckt, wir héren, wovor er sich fiirchtet, was er sich
wiinscht, und wir erleben seine hilflos paranoiden Mo-
mente, in denen sein Verfolgungswahn sich in schwarz-
weissen Bildern kurzer eruptiver Gewalt entlidt. Dabei
wechselt das Bild immer wieder von Schwarzweiss in
Farbe und zurick.
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Aber so sehr San-
tiago sich bemiiht,
es gelingt ihm nie,
im Alltag wirklich
Fuss zu fassen. Er
begreift die jungen
Midchen nicht,
die mit ihm und
anderen sorglos
flirten.

Er begreift die
Selbstdndigkeit
seiner Frau nicht.

Mit seiner Frau, die ihm fast wortlos zu helfen ver-
sucht, kommt Santiago nicht mehr klar. Seine Familie
erlebt er als vollig zerriittet, die Schwigerin, welche sich
von seinem Bruder schlagen ldsst und ihm zwischen-
durch verzweifelt schone Augen macht, verwirrt ihn
eben so sehr, wie der Verdacht, dass sein Vater seine klei-
ne Schwester missbraucht.

Als sich ein dhnlich verzweifelter Freund aus der
Armeezeit umbringt, erbt Santiago dessen klappriges
Auto, und er beginnt damit, als Taxifahrer etwas Geld
zu verdienen, Geld, das er sogleich in einen Computer-
kurs investiert, um endlich eine brauchbare Ausbildung
zu haben.

Aber so sehr er sich bemiiht, es gelingt Santiago
nie, im Alltag wirklich Fuss zu fassen. Er begreift die jun-
gen Midchen nicht, die mit ihm und anderen Mdnnern
sorglos flirten. Er begreift die Selbstindigkeit seiner Frau
nicht, die sich anerbietet, den ersehnten Kiihlschrank,
den er ihr kaufen wollte, einfach selber zu kaufen.

Und immer wieder sieht er sich zuriickversetzt in
den Dschungel, immer wieder reagiert er iiberraschend
aggressiv, erschreckt die Menschen um sich herum. Da-
bei will er doch nur eines: in Gerechtigkeit ein anstdndi-
ges, selbstindiges Leben fithren. Darum schligt er auch
das Angebot seiner einstigen Kampfkameraden aus, die
in ihrer Verzweiflung einen Bankiiberfall planen. Denn
sie haben alle das gleiche Problem: Sie wurden ohne wei-
tere Ausbildung und mit einer minimalen Abfindung
aus Armee und Kriegsdienst entlassen, obwohl sie sei-
nerzeit rekrutiert worden waren, bevor sie eine zivile
Ausbildung abschliessen konnten.

Nicht nur das Farbkonzept von Méndez’ Films
zielt darauf ab, die Zuschauer zu verunsichern, auch
Santiagos Verhalten macht es einem schwer, angesichts

seiner Prisenz auf der Leinwand ruhig zu bleiben. Und
prisent ist er immer, im Bild wie im Ton. Ob er aus dem
Off spricht, seinen Gedanken freien Lauf lisst, oder ob

man ihn gegenwirtig sprechen hort, mit anderen Figu-
ren, das ist in der Regel klar zu erkennen. Schon schwie-
riger ist es festzustellen, was er tatsichlich erlebt, was
er sich vorstellt, wo man ihn in personlichen gedankli-
chen Riickblenden erlebt und wo er eigentlich wortlich
«ausser sich» ist. Denn all dies vermittelt Méndez tiber
ein raffiniertes und raffinierterweise nicht durchgingig
systematisiertes Farbkonzept.

Zunichst scheint Santiagos subjektives Erleben in
schwarz-weiss gefilmt, alles andere farbig. Aber bald ein-
mal muss man als Zuschauer diese einfache Regel fahren
lassen. Tatsichlich vermittelt das Farbkonzept in erster
Linie, dass Santiago nie in der gleichen Welt lebt wie sei-
ne Umgebung. Dass Santiagos Selbstwahrnehmung von
seiner Wahrnehmung durch seine Umgebung abweicht,
macht Méndez ganz deutlich in einer Szene, die Santi-
ago mit den jungen Mddchen vom Computerkurs zeigt,
jenen lebenslustigen jungen Dingern, die er in seinem
Taxi fahrt und mit denen er sich schliesslich auch regel-
missig in der Disco trifft.

Man sieht Santiago in schwarzweissen Einstellun-
gen, die Midchen jedoch in Farbe, seine Welt und die
der Midchen sind eindeutig nicht die gleichen. Wessen
Wahrnehmung aber welche ist, wird plotzlich unerheb-
lich, Santiagos Verwirrung tibertrigt sich auf unsere ei-
gene Wahrnehmung, und das ist der Effekt, den Méndez
anstrebt.

Eine der offensichtlich zitierenden Szenen in DfAS
DE SANTIAGO erinnert an jene lingst zum Klassiker ge-
wordene Sequenz in TAXI DRIVER, in der Robert De Niro
zu seinem Spiegelbild redet: «You talking to me?», fragt
er drohend, «Are you talking to me?» Santiago hat eine
dhnliche Szene, in der er in der Kiiche eine Ansprache an
seine abwesende Frau probt, der hilflose Versuch, Ord-
nung in sein Leben zu bringen. Ein Tisch ist ein Tisch,
will er ihr erkliren, die Dinge sind, was sie sind, alles hat
seine Ordnung.




Die Armee hat die
Minner entlassen,
ohne ihnen eine
Zukunft zu geben.
Und so zeigt sich
denn auch Santia-
gos Problem eher
darin, dass all

die Werte, fiir die
er im Dschungel
gekdmpft hat, im
Zivilleben keinen
Raum haben.

Die erste Einstellung dieser Kiichensequenz ist
darauf angelegt, das Vorbild zu evozieren. Aber Méndez
entwickelt sie gleich weiter, seine Figur probt nicht den
grossen Auftritt, um es der Welt zu zeigen, sondern den
ganz kleinen, um mit seiner Frau wieder klar zu kom-
men. Dass er dann kldglich und stumm an sich selber
scheitert, als sie tatsichlich vor ihm steht, verstarkt das
Gefiihl der Ohnmacht nicht nur bei ihm, sondern auch
beim Kinopublikum.

Die meisten Figuren des Films erfiillen Funktionen.
Vor allem die Familienmitglieder sind sehr eindimensio-
nal gezeichnet, sie gehoren, in Méndez’ eigenen Worten,
«zu den Winden, gegen die er anrennt». Aber gerade
weil sie Funktionen erfiillen, werden sie recht klar und
eindeutig und vor allem glaubwiirdig gezeichnet.

Die einzige Figur, welche in DfAS DE SANTIA-
Go kein klares Profil bekommt, weder ein- noch mehr-
dimensional, ist Santiagos Frau Maria. Sie hilt zu ih-
rem Mann, versucht, mit seinen Launen zu leben, bis
sie eines Tages aufgibt und auszieht. Aber Maria gehért
offensichtlich nicht in die Welten dieses Films. Weder
in die chaotische der Familie, noch in die verwirrte von
Santiago. Vielleicht ist Maria ja ein Teil jener Welt, die
sich Santiago wiinscht. Und ausgerechnet sie verliert er,
weil er mit ihr iiberhaupt nicht kommunizieren kann.

Das psychologische Problem der Kriegsheimkeh-
rer, ihr Gefiihl, dass niemand mehr sie verstehen kann,
das haben die amerikanischen Vietnam-Veteranen-Filme
in allen Variationen durchgespielt. Und eine der Kompo-
nenten war da stets auch die Undankbarkeit der Zuhaus-
gebliebenen den Heimkehrenden gegeniiber.

Aber fiir Méndez ist das Problem offensichtlich an-
ders gelagert als bei den Vietnam-Veteranen in den USA.
Fiir junge Manner wie Santiago, die seinerzeit in Peru
zur Armee gingen, war das durchaus eine valable Opti-
on, vielleicht sogar die einzige. Und es ist offenbar auch
nicht so, dass man in Peru diese Ex-Soldaten dafiir ver-
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achtet, dass sie im Dschungel waren, get6tet haben, zu
Killern wurden. Anders als etwa in Chile, wo man seit
der Diktatur alles hasst, was in Uniform steckt. In Peru
ist das also vor allem ein soziales Problem: Die Armee
hat die Minner entlassen, ohne ihnen eine Zukunft zu
geben. Und so zeigt sich denn auch Santiagos Problem
eher darin, dass all die Werte, fiir die er im Dschungel
gegen Terroristen und Drogenhindler gekdimpft hat, im
Zivilleben keinen Raum haben, jedenfalls nicht mit der
Klarheit und Konsequenz, die er sucht.

Esist nicht das US-Heimkehrer-Dilemma, dass er
nun verachtet wiirde, fiir das, was er zu Rettung und Eh-
re des Vaterlandes zu tun angehalten war, sondern die
Erkenntnis, dass die Gerechtigkeit und das Recht, zu de-
ren Rettung er zu kimpfen glaubte, auch ausserhalb des
Dschungels nicht existieren.

DIAS DE SANTIAGO ist ein verstorender Film, mit
einer Schénheit und Klarheit erzihlt, die keinen Aus-
weg lisst. Selbst wenn Santiagos Problem psychisch das
gleiche wire wie dasjenige von Rambo und Travis Bickle,
auch wenn der kulturelle Hintergrund in Peru anders ist
als in den USA: Santiagos Dilemma in einer Zivilgesell-
schaft, die sich nicht an ihr eigenes Ethos hilt, ist uni-
versell.

Michael Sennhauser

Stab
Regie und Buch: Josué Méndez; Kamera: Juan Durdn; Schnitt: Roberto Benavides;
Ausstattung: Eduardo Camino; Ton: Francisco Adrianzén

Darsteller (Rolle)
Pietro Sibille (Santiago Romdn), Milagros Vidal, Marisela Puicon, Alheli Castil-
lo, Lili Urbina, Ricardo Mejia, Erick Garcia, Ivy La Noire

Produktion, Verleih

Chullachaki Productions mit Unterstiitzung des Hubert Bals Fonds; Produzent:
Enid Campos. Peru 2004. 35mm, Format: 1:1,66; Farbe, s/w; Dauer: 83 Min. CH-
Verleih: trigon-film, Wettingen
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<In Siidamerika hat Erfolg
eher mit sozialen Kompromissen zu tun>

«Santiago sucht
Gerechtigkeit,

er kimpft gegen
Egoismus und
Gleichgiiltigkeit,
und er sagt Dinge,
mit denen ich
absolut einverstan-
den bin.»

rumeuLLenin Thr Film ist, nicht nur fiir einen Erst-
ling, bemerkenswert stil- und treffsicher. Haben Sie Ihr
Handwerk an der Filmschule gelernt?

sosué menoez Ich glaube nicht, dass man Filme-
machen an der Schule lernt. Ich habe mich schon in der
Oberstufe mit Film auseinandergesetzt, war dann ein
Jahr in Peru an der Filmakademie und schliesslich vier
Jahre in den USA. Aber das war eher die theoretische
Ausbildung. Wirklich gelernt habe ich Filmemachen in
den Jahren danach, mit meinen Kurzfilmen und als digi-
tal editor. Denn ich kam mit meiner digitalen Schnitt-
ausbildung gerade zur rechten Zeit. So konnte ich Spiel-
filme schneiden und Dokumentarfilme. Und ich habe
als Regieassistent an unzihligen Werbefilmen gearbei-
tet. ,

rmeuLenin Von Werbefilmisthetik ist in Threm
Film allerdings kaum etwas zu sehen. Es gibt zwar aus-
gesprochen schone Einstellungen und Effekte, aber
keine dsthetischen Selbstldufer. Das passt perfekt zur
Hauptfigur Santiago, der bemerkenswert frei ist von
simplen Konsumwiinschen, nicht einmal ein Mobil-
telefon hat er, was seine Ex-Militdr-Freunde offensicht-
lich eher erstaunlich finden ...

sosut ménpez Meine Hauptfigur musste ganz klar
hohere Hoffnungen als materialistische Wiinsche
haben. Er ist vordergriindig eine dermassen unsympa-
thische Figur. Gerade am Anfang ist es so schwer, ihn
zumogen, dass wir ihn als Materialist einfach has-
sen miissten. Santiago sucht Gerechtigkeit, er kimpft
gegen Egoismus und Gleichgiiltigkeit, und er sagt Din-
ge, mit denen ich absolut einverstanden bin. Aber das
macht mir auch Angst. Denn wenn ich so fiir diese Idea-
le kimpfen wiirde wie er, wiirde ich wohl einfach ver-
riickt werden. Er rennt an gegen all die Winde, die wir
im Alltag zu umgehen versuchen.

rmeuLLein Haben Sie darum seine Familie, sei-
nen Bruder, den Vater, die Schwigerin, so dekadent und

unsympathisch gezeichnet? Die wirken ja gerade zu
erschlagend simpel im Vergleich zum komplexen Sant-
iago.

sosué ménpez Die Familie brauchte ich in erster
Linie als Teil dieser Winde, gegen die er anrennt. Ich
gebe zu, dass die einzelnen Figuren da ein wenig ein-
dimensional geworden sind. Und gerade was die Frauen-
figuren angeht, ist dem Film auch schon machismo vor-
geworfen worden. Die meisten dieser Frauen, mit Aus-
nahme von Santiagos Ehefrau, wirken ja zumindest sehr
oberflichlich.

rLmeuLLenin: Mir schien das allerdings auch eher
der Wahrnehmung Santiagos zu entsprechen als einem
«objektiven» Filmblick. Sein konfuses, hilfloses, von
Rettungswiinschen geprigtes Frauenbild riickt ihnja . -
sehr in die Ndhe von Travis Bickle in TAXI DRIVER und
dessen Kreuzzug zur Rettung einer jugendlichen Prosti-
tuierten. Iy

sosue ménoez Das stimmt schon. Diese Mdnner
sehen Frauen tatsichlich entweder als Heilige oder als
Huren. Und wenn sie dann feststellen, dass alle Frauen
sich irgendwo in der Mitte zwischen diesen Extremen
befinden, dann reagieren sie mit Verwirrung und Ge-
walt. Von allen Frauenfiguren im Film mag ich Sant-
iagos Frau am besten und ausgerechnet fiir sie hatte
ich eigentlich keinen richtigen Platz im Film. Sie ist
vollig anders als die anderen Frauen, aber warum, und
wie, das lisst sich nur erahnen. Wir haben darum
schliesslich auch mit einer Einstellung auf sie den Film
eroffnet. Nachher hat sie kaum mehr Platz im Verlauf

der Dinge.

rLmeuLLeniv Santiago kann ja inihrer Gegenwart
kaum mehr reden. Er schligt sie sogar, nachdem er sich
vom Kithlschrankverkiufer gedemiitigt vorkommt und
sie ihm seinen wiitenden Ausbruch vorwirft. Und in
einer regelrechten Travis-Bickle-Parodie iibt Santiago
eine eigentliche Ansprache an seine Frau.




«Psychologisch ist
Santiago in der
gleichen Situation
wie seine amerika-
nischen Vorgin-
ger Rambo oder
Travis Bickle. Aber
kulturell ist der
Hintergrund ganz
anders.»

sosut ménpez Die beiden haben ein Kommunika-
tionsproblem, sie kénnen sich gegenseitig die jeweilige

Welt, in der sie sich befinden, nicht mehr niher bringen.

Die Szene, die Sie ansprechen, verdankt zwar einiges
Martin Scorsese, schliesslich ist er mein Idol, und wir
waren uns immer bewusst, dass wir mit diesem Film
um TAXI DRIVER nicht herumkommen. Aber hier habe
ich bei einem anderen meiner Lieblingsfilme geborgt.
Bei Ciminos THE DEER HUNTER, einem ganz wunder-
vollen, schonen Film. Da gibt es diese Szene, in der
Robert De Niro mit dem Auto im Niemandsland steht
und etwas in die Hand nimmt, eine Patrone oder so was,
und deklamiert «dies ist dies ... dies ist nichts anderes,
dasist das» und so weiter. Das hatte ich vor Augen, als
ich diese Szene schrieb. Denn das ist es ja, was Santiago
da sagt: Der Tisch ist der Tisch, der Boden ist der Boden.

Die Dinge haben einen Namen, einen definierten Zweck.

FLmeuLLenin Dass Santiago versucht, die Welt
klar zu umreissen, um sie zu verstehen, das wird zu-
nehmend klar. Und auch, dass der Wechsel von Farbe
und Schwarzweiss mit seiner Wahrnehmung zu tun
hat. Aber eindeutig ist das nie eingesetzt. Hatten Sie da
Regeln am Set?

sosue menpez Es gab schon Regeln. Aber davor
waren meine eigenen Vorstellungen einzelner Ein-
stellungen. So hatte ich mir die Strassenszenen im-
mer in Schwarzweiss vorgestellt, jene am Strand da-
gegen in Farbe. Gewisse Szenen mussten also einfach
so aussehen, wie ich mir das vorher vorgestellt hatte.
Und dann dient der Wechsel auch dazu, zu zeigen, dass
Santiago und seine Umgebung in verschiedenen Wel-
ten leben. Zum Beispiel in der Szene mit den Midchen
in der Disco. Santiago ist immer in Schwarzwetiss, die
Midchen sind immer farbig. Manchmal haben wir erst
beim Drehen entschieden, ob wir eine Szene farbig oder
schwarzweiss drehen wollten. Ausserdem ist schwarz-
wetiss billiger, wir haben den Farbfilm vor allem da ein-

FILMBULLETIN 7.04 FILM: FENSTER ZUR WELT

gesetzt, wo wir unbedingt mussten. Und dazu kommt,
dass sowohl ich wie auch mein Kameramann Schwarz-
weiss einfach lieben. Hitte ich nicht einzelne Sequen-
zen farbig in meinem Kopf gehabt, hitten wir auch ger-
ne alles in Schwarzweiss drehen kénnen.

rimeucterin Und ich denke, es stort Sie auch keines-
wegs, dass Schwarzweiss unwillkiirlich das klassische
Kino und vor allem den Neorealismus evoziert?

sosut menpez Natiirlich nicht. Ich liebe das Kino,
und wir wissen, was wir bei unserer Arbeit seiner Ge-
schichte verdanken. Ausserdem hat sich der Schwarz-
weissfilm seit den klassischen Tagen kaum mehr weiter-
entwickelt. Kontrast und Korn, die ganze Asthetik ist da
irgendwie fixiert. Beim Farbfilm gibt es viel mehr Varian-
ten und Abstufungen, weniger Klarheit.

rimeuLLenin: Was in Threr Kombination wiederum
zu Santiago, seiner Verwirrung und seiner Suche nach
klaren Verhaltnissen und eindeutigen Kontrasten passt.
Konsequenterweise geben Sie Santiago ja auch keinen
klar erkennbaren Gegner. Er ist wirklich paranoid, seine
Feinde lauern tiberall.

sosue mennez Obwohl fiir die echten Veteranen, und
auch den Ex-Soldaten, der die Grundlage fiir Santiago
abgab, der Feind eindeutig ist, nimlich die peruanische
Navy, die sie einfach ausgespuckt hat, praktisch ohne
Entschidigung, Rente oder Ausbildung, wollte ich es
im Film nicht so klar und einfach haben. Psychologisch
ist Santiago in der gleichen Situation wie seine ameri-
kanischen Vorginger Rambo oder Travis Bickle. Aber
kulturell ist der Hintergrund ganz anders. Travis Bick-
le ist ein einsamer Einzelgédnger, der seinen individuel-
len Erfolg sucht, sehr amerikanisch. In Stidamerika hat
Erfolg dagegen eher mit sozialen Kompromissen zu tun,
mit dem Wunsch, ein guter Vater oder Bruder oder Ehe-
mann zu sein.

Das Gesprich mit Josué Méndez
fithrte Michael Sennhauser
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Carlos Saura

Grenzverschiebungen

Zwei Gruppen von Tinzerinnen stampfen den Fla-
menco, sie riicken gegeneinander vor, die Freundinnen
Carmens hier, ihre Feindinnen da. Bald drei Minuten dau-
ert diese Performance aus schierem Rhythmus. Zur Per-
kussion, von den Fiissen dem Parkett entlockt, verhal-
ten sich die Korper wie Schlegel zum Trommelfell. Alles
stimmt perfekt zusammen. Und Gangart und Ausrichtung
der Gruppen, die Bewegung der Schritte und die Figuren
der Arme sowie die Harmonie der Konfrontation, das ist
die Demonstration eines Prizisionsinstruments und ist
doch auch, iiber die reine Mechanik hinaus, der Aktschluss
eines Dramas, die Fermate einer Sinfonie, der Schlusschor
einer Oper. Die Denaturierung des Organischen zum Uhr-

PEPPERMINT FRAPPE 1967




CARMEN 1983

STRES ES TRES, TRES 1968

werk, faszinierend bis zur letzten Sekunde, wird iiber-
wolbt von den rasend pulsierenden Herzténen der Lei-
denschaft; die Grenzen zwischen Physik und Physis, Or-
ganisation und Leibern verschieben sich gegeneinander,
werden durchlissig und gleitend in der himmernden In-
sistenz des Rhythmus. Die Mechanik, aus dem Hochofen
der Gefiihle zu Stahl gegossen, transzendiert zur reinen
Emotion.

CARMEN, 1983 als freie Adaptation der Novelle von
Prosper Mérimée und der Oper von Georges Bizet ge-
dreht, war der bis dahin erfolgreichste Film von Carlos
Saura, und war doch nur das Mittelstiick einer mit dem
Choreographen Antonio Gades realisierten Tanztrilogie,

LA MADRIGUERA 1969

nach Bopas DE SANGRE auf der Grundlage des Stiicks
von Federico Garcia Lorca und vor EL AMOR BRUJO nach
dem Ballett von Manuel de Falla. Obwohl das, was man
Handlung, Motive, Konstellationen nennen kénnte, zwi-
schen den einzelnen Stiicken der Trilogie entsprechend
den unterschiedlichen Vorlagen wechselte, blieb die
Sprache im Prinzip die gleiche: das Amalgam aus Tanz
und Film, die Verschwisterung der einen Bewegungs-
kunst mit der anderen, die von der Bewegung der Bilder
lebt. Und Gipfelpunkte waren stets erreicht, wenn man
nicht mehr hitte sagen konnen, ob der Tanz die Kamera
bewegt oder die Kamera dem Tanz die Motion diktiert:
Momente reinster Artistik, extrem artifiziell, Kopfgebur-

EL JARDIN DE LAS DELICIAS 1970




PEPPERMINT FRAPPE 1967
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Luis Buriuel
Carlos Saura
Luis Berlanga

«Geraldine Chaplin hat ihre Rollen mit einer starken Sensibilitit ver-
sehen; sie hat ihnen etwas hinzugefiigt, das vielleicht nicht im Drehbuch
stand oder dort unterentwickelt war. Ich glaube, dass es damals in die-
sem Land keine andere Schauspielerin mit der gleichen Begabung gab.»

ANA Y LOS LOBOS 1972

ten, die auf den Bauch der Gefiihle zielen. Ein Dutzend
Jahre spiter, 1998, machte Saura dann noch einmal einen
Tanzfilm, TANGO, aber die Magie von CARMEN wollte
sich trotz der Bilder von Vittorio Storaro nicht mehr ein-
stellen, vielleicht weil der Zauber des Tangos durch Fil-
me des Argentiniers Solanas (TANGOS, 1985; SUR, 1987)
und von Sally Potter (TANGO LESSON, 1997) verbraucht
war.

Der Sohn eines Rechtsanwalts und einer Pianis-
tin, der Bruder des Malers Antonio Saura, ist vor allem
ein Augenmensch. Geschult an den Filmen Eisensteins
und Pudowkins sowie, extrem anders, von Luis Bufiuel
und an der Malerei Goyas, dem er 1999 mit GOYA EN

LAPRIMA ANGELICA 1973

LA NOCHE OSCURA 1989

CRIA CUERVOS 1976

BURDEOS einen Film der iiberwiltigend schonen Bil-
der widmete, hatte er als Fotograf angefangen, ehe er an
der Filmhochschule Madrid Regie studierte - zur Uber-
raschung seiner Freunde, die in ihm den kiinftigen Ka-
meramann erwarteten. Schon seine Kurzfilme und der
erste lange Film LOS GOLFOs erregten mit unerbittli-
chem Realismus genauso den Widerstand der Zensur un-
ter der Herrschaft Francos wie fast alle seine spéteren Fil-
me, von LA CAZA bis CRIA CUERVOS (1976), seinem letz-
ten Film vor Francos Tod. Alle diese Filme stehen unter
dem Zeichen der frankistischen Diktatur; sie sind ohne
Franco gleichsam unvollstindig. Denn sie sprechen von
der Unterdriickung, und sie verhalten sich zu ihr. Nicht

ELISA, VIDA MIA 1977

etwa indem sie der Zensur entgegenkdmen, sondern in-
dem sie die Zensur unterlaufen. Indem sie so tun, als
gibe es weder Franco noch sein Regime, sondern allein
die biirgerliche Gesellschaft, die Stiitzen der Macht. Sau-
ras gesellschaftskritische Sujets haben immer den Spiel-
raum ertastet und ausgenutzt, den die Zensur ihnen liess,
und vielleicht haben sie, dhnlich wie der zunehmende
Tourismus, sogar mit dazu beigetragen, dass sie sich ge-
gen Ende von Francos Herrschaft zunehmend milderte.
Da aber hatte Carlos Saura schon seine spezifische
Sprache des «spanischen Realismus» entwickelt, der
sich vom italienischen Neorealismus, dem Saura sich
immer nahe und verpflichtet fiihlte, dadurch unter-

LOS 0JOS VENDADOS 1978




ANTONIETA 1982
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«Im Grunde wollte ich immer ein Autor sein, der Filme macht; niemals
wollte ich einen fremden Roman verfilmen. Und als Autor schien es mir
nur logisch zu sein, dass ich die Themen meiner Filme aus mir selber
holte.»

«Fiir mich ist Luis Bufiuel viel mehr als ein geistiger Vater. Ich betrachte
ihn als einen Familienangehérigen oder als einen ganz engen Freund.
Sein Schiiler bin ich nicht, denn was ich mache, ist sehr verschieden von

dem, was er macht.»
MAMA CUMPLE CIEN AROS 1956

scheidet, dass realistisch nicht nur das den Augen Offen-
sichtliche ist, sondern auch Visionen, Traume, Verschie-
bungen der Ebenen oder der Zeit, Grenziiberschreitun-
gen, Grenzverschiebungen. Manches davon lisst sich
auf eine produktive Auseinandersetzung mit dem Werk
Bufluels zuriickfithren. Wie schon Los GoLFOs an LOS
OLVIDADOS gemahnt, ohne, und das macht die Diffe-
renz, die bufiuelsche Transzendierung der realistisch-
naturalistischen Grundbefindlichkeit des Films in den
surrealistischen Traum. Wo Bufiuel, besonders deutlich
ablesbar im Spitwerk (BELLE DE JOUR, LA VOIE LACTEE,
LE CHARME DISCRET DE LA BOURGEOISIE), keine Uber-
ginge mehr markiert zwischen dem einen und dem an-

DEPRISA, DEPRISA 1980

DEPRISA, DEPRISA 1980

BODAS DE SANGRE 1981

deren Aggregatzustand der erzihlten, fiktiven Wirklich-
keit, zwischen der sozusagen wirklichen Wirklichkeit
und der visioniren Wirklichkeit der Protagonisten, blei-
ben die Transpositionen Sauras konkret, nachvollzieh-
bar, “sachlich”, “realistisch”; da gibt es keine Albtriu-
me, die sich an die Stelle der Wirklichkeit setzen, keine
Mysterien, ob christliche oder atheistische. Von Bufiuels
Syntax geblieben sind nur die filmische Bewegung der
Grenzverschiebung bei der zeitlichen Verortung; geblie-
ben sind die Ubergéinge ohne Ubergang.

Es kann kaum Zufall sein, dass die beiden Filme, in
denen Saura die Erzihltechnik des Zeitsprungs beson-
ders explizit vorfiihrt, noch wihrend der frankistischen

Periode datieren. EL JARDIN DE LAS DELICIAS (1970)
und LA PRIMA ANGELICA (1973), der eine die sardonisch
illuminierte Groteske auf die biirgerliche Habgier, der
andere Sauras politisch unverhiillteste Kritik des Biir-
gerkriegs, sind gleichzeitig in der Gegenwart der Erzihl-
zeit und der Vergangenheit einer erzihlten Zeit anbe-
raumt. Doch von Riickblenden kann nur eingeschrinkt
und hilfsweise die Rede sein. Das macht die grammati-
sche Form des unsichtbaren Schnitts an den Nahtstellen
der der Zeit- und Grenzverschiebungen, eines “Schnitts”
innerhalb der Kamera, der nicht Getrenntes zusam-
menfiigt, sondern, im iibergangslosen Ubergang, dif-
ferente Szenen aus differenten Zeiten als eineiige Zwil-

DULCES HORAS 1981
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«Gewohnlich sage ich, dass ich ein Anarchist sei, und wenn man den
Anarchismus als eine individualistische Position gegeniiber dem Leben
und vor allem der etablierten Gesellschaft versteht, dann bin ich es wohl

auch.»

LA PRIMA ANGELICA 1973

AY CARMELA! 1990

linge vostellt. Das macht ferner, dass der erinnerte Prot-
agonist, der im Kreis der Familie und mit Gefihrten der
Kindheit auftritt, von dem gleichen, dem erwachsenen
Schauspieler (José Luis Lopez Vdsquez) dargestellt wird, der
sich erinnert. Die Miihelosigkeit, mit der das inszeniert
ist, griindet in dem Bewusstsein, dass in der Gegenwart -
des spanischen Biirgertums, seiner Riickstindigkeit, sei-
ner Lebensliige, seiner Besitzgier - stets auch die Vergan-
genheit vorhanden ist. So verkérpert die physische Er-
scheinung der nimlichen Person auf beiden Zeitebenen
die Kontinuitit der schlechten Verhiltnisse. Wie tief sich
das falangistische Spanien ins Mark getroffen fiihlte, er-
wies sich, als LA PRIMA ANGELICA neben wiitenden

DISPARA 1993
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ELDORADO 1988

Pressereaktionen auch Bombenanschlige auf Kinos aus-
I6ste, in denen der Film lief. Wihrend EL JARDIN DE LAS

DELICIAS von der Zensur lange Zeit zuriickgehalten und

fiir die Teilnahme an Festivals (die Berlinale hatte den

Film eingeladen) nicht freigegeben worden war.

Dabei ist das ausdriicklich Politische Sauras Sache
nicht unbedingt. Wie seine Filme in den Grenzregionen
zwischen Gegenwart und Vergangenheit die Dichotomie
von Vergessen/Verdringen versus Gedidchtnis/Erinnern
erkunden, so richten sie ihr Augenmerk auf Gegenwart
und Vergangenheit oder/und Leben und Vorstellung in
den Beziehungen zwischen Menschen. In PEPPERMINT
FRAPPE Uiberwiltigt das Wunschbild von einer Frau, die

FLAMENCO 1995

\

gleichwohl in der Realitit existiert, den sicheren, “rea-
len” Besitz einer anderen in einem Masse, das zu Mord
und Identititstausch fithrt. Wobei beide Frauen, die Ge-
liebte Ana ebenso wie Elena, die Geliebte des anderen, in
die sich der Arzt Julidn verliebt, von ein und derselben
Geraldine Chaplin gespielt werden. Sie, die ihre zartglied-
rige Zerbrechlichkeit geradezu pridestiniert fiir Rollen
an der Grenzlinie von psychischer Stabilitdt/Labilitit,
ist, mehr noch als Lépez Vdsquez, die ideale Projektions-
fliche fiir Sauras filmische Visionen, das Geldnde sozusa-
gen fiir seine Grenzginge. In den meisten der neun Filme,
die Saura mit Geraldine Chaplin realisiert hat, siedelt sie
selbst an den Grenzen des Bewusstseins oder der “Norma-

TAXI 1996




0S OJOS VENDADOS 1978

litdt”, ob in STRESS ES TRES, TRES, einer Fatalitit ankiin-
digenden Dreierbegegnung am Strand von Almeria, oder
in LA MADRIGUERA, einem tddlich endenden Rollen-
spiel von sado-masochistischer Provenienz, oder in ANA
Y LOS LOBOS, wo die Frau zum maltritierten, vergewal-
tigten, getSten Opfer sie wolfisch begehrender Psycho-
pathen wird, oder wenn sie in ELISA, VIDA MIA zur Ge-
fihrtin ihres einsamen Vaters wird, in einer Beziehung,
die zart, aber auch entschieden das Thema des Inzests
intoniert. In LOS 0JOS VENDADOS schliesslich, dem

«Die Keimzellen meiner Filme sind meist etwas Visuelles, ein Foto oder
ein paar Bilder, die ich gesehen habe. Es gibt Filme von mir, die von Bil-
dern ausgehen, sogar von Bildern in meinen vorherigen Filmen.»

TANGO 1998

GOYA EN BURDEOS 1999

Film tiber die Inszenierung eines Theaterstiicks (zum
Thema Folter!), vermischen sich Kunst und Leben, Ge-
genwart und Erinnerung zu einer Melange, die nur noch,
wenn auch wenig schliissig motiviert, durch plétzlich
einbrechende Gewalt aufgelést werden kann, wenn die
Darsteller auf der Theaterbithne zwei MG-Schiitzen im
Zuschauerraum zum Opfer fallen.

LOS 0JOS VENDADOS mag als Film wenig gegliickt
erscheinen, aber die metaphorische Energie des Titels
wirkt {iber den Film hinaus. Es sind die verbundenen
Augen, die der Grenzginger Catlos Saura zu 6ffnen nicht
miide geworden ist.

Peter W. Jansen




Richard Gere
verkoérpert be-
merkenswert
feinnervig den
Rechtsanwalt
John Clark, der
hinter seiner
gepflegten Fas-
sade und dem
Charme der
grauen Schla-
fen an Depres-
sionen leidet,
die er sich
jedoch niemals
eingestehen
wiirde.

Das Leben: eine Tanzstunde

SHALL WE DANCE? von Peter Chelsom

Hollywood schmiickt sich gerne mit
fremden Federn. Deshalb haben amerikani-
sche Produzenten kein Problem damit, aus-
lindische Produktionen, die aufgefallen sind,
noch einmal zu verfilmen. Dabei schrecken
sie auch nicht vor Stoffen zuriick, die ganz
und gar aus dem gesellschaftlich geistigen
Hintergrund des Produktionslandes geboren
wurden. So verdnderte sich vor einiger Zeit
der HIMMEL UBER BERLIN in eine global zu
verstehende CITY OF ANGELS.

Beschiftigte sich Wenders in seinem
Ursprungswerk mit dem deutschen Lebens-
gefiihl der Vorwendezeit Mitte der Achtzi-
ger, lotete sein japanischer Kollege Masayuki
Suo 1996 mit SHALL WE DANCE? die indi-
viduellen Umbriiche in seinem Land aus:
Ein honoriger Geschiftsmann begibt sich
auf einen tabuisierten Seitenweg, indem er
seine Leidenschaft fiir den europiischen
Gesellschaftstanz entdeckt, der in Japan als
unschicklich bis skandalos gilt. Handfeste

korperliche Beriihrungen zwischen den Ge-
schlechtern in der Offentlichkeit sind selbst
beim Judo verpént.

Herr Sugiyama lebt in anstindigen Ver-
hiltnissen mit Reihenhaus und Familie. Er
hat also im Prinzip keinen Grund zur Kla-
ge. Gleichwohl spiirt er, das ihm zum Gliick
etwas fehlt. Bei der tiglichen S-Bahn-Fahrt
f4llt ihm eine schone Frau auf, die immer am
Fenster eines Hauses steht, das nicht zu den
besten Adressen der Stadt zihlt. Von einer
unbestimmten Sehnsucht getrieben, steigt
er eines Tages aus, um ihrer geheimnisvol-
len Existenz auf den Grund zu gehen. Sugiya-
ma stellt fest, dass die Dame Besitzerin einer
Tanzschule ist. Zunichst irritiert durch die
befremdliche Atmosphire von Walzer, Fox-
trott und Tango, belegt er einen Anfinger-
kurs in diesen exotischen Disziplinen. Ein
Vorwand, um seinem Objekt der Sehnsucht
niher zu kommen. Dabei trifft Sugiyama zu
seinem Erstaunen noch auf andere Minner,
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die ebenfalls die Tanzstunde als Auszeit von

den gesellschaftlichen Spielregeln benutzen.
Darunter ist sogar ein Kollege, der sich im
Tanzstudio vom blassen Angestellten zum
rasanten Interpreten lateinamerikanischer
Tanzkunst verindert. Zur Dame des Hauses
haben beide ein Verhiltnis, das seine eroti-
sche Spannung allein aus dem Tanz bezieht.
Das geht auf Dauer natiirlich nicht gut. Su-
giyamas aufmerksamer Gattin entgeht die
Veranderung im Wesen ihres Mannes nicht
- neuerdings wirkt er ungewohnt entspannt
und seltsam gliicklich. Ein Detektiv bringt
das Doppelspiel an den Tag und bewirkt das
Ende der Tanzstundenbesuche. Was bleibt,
ist eine schone Erfahrung, die Sugiyama je-
doch zu einer neuen Lebensperspektive ver-
hilft. Regisseur Masayuki Suo sagte damals,
er wolle den Titel und damit seinen Film
SHALL WE DANCE? als «Lass es uns wagen!»
verstanden wissen. Der sensationelle Erfolg
seines Films in Japan und in Stidostasien ins-
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gesamt zeigte, dass seine Botschaft verstan-
den wurde.

Bob Weinstein und seiner Firma Mira-
max ist der Film und die Wirkung nicht ent-
gangen, und so sicherten sie sich die Rechte
zur Vermarktung von SHALL WE DANCE? in
Amerika und Europa. Grob synchronisiert
und umgeschnitten, um 15 Minuten gekiirzt,
ging das Werk 1999 dann sowohl an den ame-
rikanischen als auch europiischen Kinokas-
sen sang- und klanglos unter.

Da man nun schon einmal im Besitz der
Verwertungsrechte war, konnte es sich Mira-
max leisten, den Stoff neu, das heisst, dem
westlichen Lebensgefiihl angepasst, zu ver-
filmen. Keine leichte Sache, da es sich beim
Angelpunkt des Werks um einen urjapani-
schen Tabubruch handelt, wie er sich so ohne
weiteres nicht auf unsere Lebensverhaltnisse
iibertragen lisst. Uberdies ist Selbstfindung
durch Tanzstunden kein Thema von aktuel-
ler Brisanz.

Klugerweise fanden die Produzenten
mit Peter Chelsom einen Regisseur, der sich
auf feine menschliche Zwischenténe ver-
steht. Mit HEAR MY SONG oder THE MIGHTY
hat der in letzter Zeit in Amerika gastarbei-
tende englische Filmemacher bereits frither
bewiesen, dass er Kiinstler genug ist, um ein
originelles dramaturgisches wie optisches
Konzept zu entwickeln und die Fallstricke
der Kolportage elegant zu tiberspringen. Das
ist ihm auch mit SHALL WE DANCE? gelun-
gen. Dabei waren die Hypotheken des Pro-
jekts sehr hoch. Zur im Prinzip undankba-
ren Aufgabe, ein Remake anzufertigen, kam
ein Personal, das nicht weniger belastet ist:
Richard Gere als Geschiftsmann in der Krise
und Jennifer Lopez als schone Tanzlehrerin.

o
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Vom japanischen Original hat Chelsom
nur das diirre Konstrukt der Handlung tiber-
nommen: ein Mann in den besten Jahren
findet im Gesellschaftstanz eine Mdoglich-
keit, sein Leben wieder lebenswert zu finden.
Ausléser ist die anscheinend ritselhafte Frau
am Fenster des Tanzstudios, die ihm von der
S-Bahn aus auffillt. Das Geheimnis der Dame
1st sich in der neuen Version recht schnell
auf - sie befindet sich wie er in einer Sinn-
krise. Wesentlich wichtiger ist diesmal ohne-
hin seine Auszeit nach Feierabend, die neu
entdeckte Moglichkeit, fiir kurze Zeit von
Beruf und Familie auszuspannen. Aber auch
sich selbst wieder zu spiiren und mit ande-
ren etwas Gemeinsames zu erleben. Etwas,
das im Privaten lingst nicht mehr stattfindet.
Seine Frau ist wie er beruflich erfolgreich,
die Kinder gehen ihre eigenen Wege, und so
ist man zu Hause allein damit beschiftigt,
den Alltag am Laufen zu halten. Fiir mehr
beziehungsweise Gemeinsames bleibt keine
Zeit. Peter Chelsom und sein Drehbuchautor
Audrey Wells ersetzten das japanische Tabu
von der Unschicklichkeit der 6ffentlichen In-
timitit des Tanzes durch ein amerikanisches
Pendant: es gehort sich nicht, vor sich und
anderen einzugestehen, dass man ungliick-
lich ist - vor allem als Mann. Es gilt dies zu
iiberspielen - bestenfalls darf ein Psychiater
kontaktiert werden. Aber auch das nur mit
gebotener Diskretion. Richard Gere verkor-
pert bemerkenswert feinnervig den Rechts-
anwalt John Clark, der hinter seiner gepfleg-
ten Fassade und dem Charme der grauen
Schlifen an Depressionen leidet, die er sich
jedoch niemals eingestehen wiirde.

Sein grundsitzliches Unbehagen wird
ihm erst klar, als er die Verdnderungen durch

die Tanzstunde - mit drei anderen Minnern

in einer dhnlichen Situation - an seinen Be-
findlichkeiten spiirt. Es ist die spezielle

Atmosphire des Tanzstudios, die ihm hilft -
die Aura der schonen Lehrerin, die einer ver-
meintlich verpassten Chance als Profi-Tédnze-
rin hinterher trauert, und das Leid der Besit-
zerin, die sich mit einem heimlichen Schluck

aus der Flasche trostet.

Mit sympathischer Beildufigkeit wur-
de das von Peter Chelsom inszeniert, wo-
bei er seine Schauspieler zu Leistungen des
Ausdrucks fiihrte, wie sie bei Richard Gere
schon lange nicht mehr und bei Jennifer
Lopez noch nie zu sehen waren. Immer ein
Gewinn fiir einen Film ist Stanley Tucci - er
spielt Clarks Kollegen, der ebenfalls im Lau-
fe der Geschichte zu sich selbst findet. Und
dann natiirlich Susan Sarandon als Clarks Gat-
tin, die ebenfalls spiirt, dass es mit ihnen so
nicht weitergehen kann. Die Lust am Spiel
der Darsteller, eine Regie, die sich unver-
krampft eine heitere Leichtigkeit mit opti-
scher Delikatesse génnte, machen SHALL WE
DANCE? zu einem der schonsten «Tanzfilme»
seit langem. Gleichzeitig ein gelungenes Bei-
spiel, wie eine Grundidee zu zwei gleichwerti-
gen Filmen fithren kann - wenn sie denn von
geistreichen Regisseuren bearbeitet wird.

Herbert Spaich

SHALL WE DANCE? (DARF ICH BITTEN?)

R: Peter Chelsom; B: Audrey Wells nach DANSU wo
SHIMASHO KA von Masayuki Suo von 1977; K: John de
Borman; S; Charles Ireland; M: John Altman, Gabriel Yared.
D (R): Richard Gere (John Clark), Jennifer Lopez (Paulina),
Susan Sarandon (Beverly), Stanley Tucci, Onalee Ames
(Diane),BobbyCannavale,LisaAnn Walter(Bobbie),Richard
Sparrow (Louis). P: Miramax; Simon Fields. USA 2004.
Farbe, 9o Min. V: BuenaVista, Ziirich, Miinchen




Emir Kusturica
ist besessen
von der Idee,
Populdr- und
Elitarkultur
filmisch

in Einklang zu
bringen.
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Romeo und Julia auf dem bosnischen Dorf

LIFE IS A MIRACLE von Emir Kusturica

Der Mann ist immer fiir einen Skandal
gut: Wenn Emir Kusturica mit der Havanna
im Mundwinkel an “seinem” Festival in Can-
nes auflduft, um einen neuen Film zu prisen-
tieren, gehen die Emotionen hoch. Es gehért
schon fast zum bon ton: Kaum ein Regisseur
des zeitgendssischen Kinos wird dermas-
sen wiitend angegriffen, ideologisch verein-
nahmt oder aber verklirt wie der Rocker aus
Sarajevo. Als der zweimalige Gewinner der
Goldenen Palme in diesem Jahr seinen neu-
en Streifen LIFE IS A MIRACLE (ZIVOT JE
cuDO) prisentierte, war es nicht anders. Im
Gegensatz zur Polemik um UNDERGROUND
(1995) aber deklarierten diesmal die Vertreter
der Pariser Intelligenzia (Bernard Henri-Lévy,
Alain Finkielkraut) den Film nicht im Voraus
als pro-serbische Propaganda. Dieses Stigma
haftet dem Bosnier dennoch unverindert an,
der Vorwurf wurde auch dieses Jahr wieder
laut, belegt jedoch nur, wie die veroffentlich-
te Meinung iiber die Kriege im ehemaligen

Jugoslawien und die Klischees vom homo bal-
canicus eine unvoreingenommene Analyse
der filmischen Arbeit Kusturicas iiberschat-
tet. Leider, ist man versucht zu sagen, denn
sein Wille zur Kunst ist méchtig, seine filmi-
schen Ausdrucksmittel zu reich und zu kon-
trovers, um als Vorwand fiir den Vorwurf der
Mitschuld an der jugoslawischen Tragédie
herzuhalten.

Mit Szenenbild und Soundtrack nimmt
Kusturica den Faden auf, den er im grel-
len SCHWARZE KATZE, WEISSER KATER
(CRNA MACKA, BELI MACOR, 1998) gespon-
nen hatte: Der iiberwiegend lyrisch-intime
Ton hingegen verweist auf die besten Schép-
fungen der achtziger Jahre, insbesondere
auf PAPA IST AUF DIENSTREISE (OTAC NA
SLUZBENOM PUTU, 1985). Es gibt nur weni-
ge Cineasten, die derart konsequent - man-
che meinen halsstarrig und manieristisch -
Extreme verquicken, wie das Kusturica auch

im neuesten Streifen macht. Fellinis anarchi-

scher Humor paart sich wiederum mit Vis-
contis Asthetik. Kusturica ist besessen von
der Idee, Populir- und Elitirkultur filmisch
in Einklang zu bringen: Und so ldsst er hem-
mungslos klassisches Musiktheater auf Slap-
stick prallen, Volkstanz auf Punk. Musikali-
sches Ergebnis dieses Amalgams ist wieder-
um der schmissige Sound von Kusturicas
Band «Zabranjeno pusenje» (= Rauchen ver-
boten).

Die in einem Eisenbahner-Milieu an-
gesiedelte Story ist eine Hommage an den
fiir den Prager Schiiler Kusturica so wich-
tigen tschechischen Film der sechziger Jah-
re: Die Handschrift seines spiteren Mentors
Milo§ Forman ist unverkennbar. Noch offen-
sichtlicher ist jedoch der deutliche Verweis
auf Jiri Menzels oscargekronte SCHARF BE-
OBACHTETE ZUGE (OSTRE SLEDOVANE VLA-
KY, 1966). Auch wenn sich der Krieg immer



Emir Kusturica

geboren in Sarajewo am 24. 11.1955

1977

1979

1980

1981

1985

1988

1992

1995

1998

2001

2004

GUERNICA
Diplomfilm

NEVJESTE DOLAZE

(DIE BRAUTE KOMMEN)
Fernsehfilm

BIFE TITANIK

(BUFFET TITANIC)
Fernsehfilm

SJECAS LI SE

DOLLY BELL?
(ERINNERST DU DICH AN
DOLLY BELL?)

B: Abdulah Sidran, E.
Kusturica; K: Vilko Filac;
D: Slavko Stimac, Slobodan
Aligrudic, Mira Banjac,
Ljiliana Blagojevic, Pavle
Vujisic, Nada Pani

OTAC NA SLUZBENOM
PUTU

(PAPA IST AUF DIENST
REISE)

B: Abdulah sidran, K: Vilko
Filac, D: Moreno de Bartolli,
Mirjana Karanovic, Mustafa
Nadarevic, Pavle Vujisic,
Miki Manojilovic

DOM ZA VESANJE

(TIME OF THE GYPSIES)
B: Gordan Mihic, E. Kusturi
ca; K: Vilko Filac; D: Davor
Dujmovic, Bora Todorovic,
Ljubica Adzovic, Husnija
Hasimovic

ARIZONA DREAM
B:David Atkins, E. Kusturi-
ca; K: Vilko Filac; D: Johnny
Depp, Jerry Lewis, Faye Dun-
away, Lily Taylor, Vincent
Gallo, Paulina Porizkova
UNDERGROUND

B: Dusan Kovacevic, E. Kus-
turica; K: Vilko Filac; D: Mi-
ki Manojlovic, Lazar Ris-
tovski, Jirjana Jokovic, Slav-
ko Stimac, Ernst Stétzner
CRNA MACKA,

BELI MACOR
(SCHWARZE KATZE,
WEISSER KATER)

B: Gordon Mihic; K: Thierry
Arbogast; D: Bauram Sever-
dzan, Srdan Todorovic,
Branka Katic, Forijan
Ajdini, Liubica Adzovic
SUPER 8 STORIES
Dokumentarfilmiiber die
Band «The No Smoking
Orchestra»

ZIVOT JE CUDO

(LIFE IS A MIRACLE)

stirker in den Vordergrund dringt: Kusturica
vermeidet jegliche grosse Geschichtsdeutung
ebenso wie Menzel. Thn interessiert das ganz
private Drama des kleinen Menschen ange-
sichts der unabwendbaren Katastrophe. LIFE
IS A MIRACLE ist eine Hymne an das Leben.
Seine oft absurde Schonheit wird mit un-
zihligen zauberhaften Naturaufnahmen (Mi-
lenko Jeremic) ebenso gefeiert wie mit hoch-
poetischen Dialogen (das Drehbuch ist eine
vorziigliche Gemeinschaftsarbeit von Ranko
Bozic und dem Regisseur).

Der Brieftriger Veljo setzt den Akzent
gleich zu Beginn: Erst wird er auf seiner Zu-
stelltour von Biren empfangen, die mit der
Tiir aus dem Haus fallen und im Bottich des
toten Hausbesitzers ein Bad nehmen. Gleich
darauf steht Veljo verziickt vor dem Hiihner-
stall, bewundert die frisch gelegten Eier und
kann nur noch vor sich hinstammeln: «Das
Leben ist ein Wunder!»

Kusturicas Getier ist wie schon in
fritheren Filmen ausserordentlich beredt,
nimmt an der Handlung der Menschen eben-
so oft teil wie es sich plotzlich davon 16st, um
seinen eigenen Leidenschaften nachzugehen.
Gelungene Sequenzen halten sich allerdings
die Waage mit zahlreichen Déja-vus: Die sich
verselbstindigenden tierischen Geschichten
verkommen bisweilen zu reinem Selbstzweck
oder sind Autozitat (Katze und Hund!). Das
gilt hingegen nicht fiir die Eselin, die Kustu-
rica in schicksalhaften Momenten auftreten
ldsst. Sie mochte eigentlich aus Liebeskum-
mer Selbstmord veriiben und stellt sich in
schoner Regelmissigkeit quer auf die Bahn-
schienen. Die Anspielung auf Anna Karenina

wird jedoch phantasievoll unterlaufen: Die
Eselin verhindert gleich zweimal den Selbst-
mord des Eisenbahningenieurs Luka.

Luka ist der Antiheld, der in die bosni-
sche Provinz gezogen ist, um dort die kleine
Welt seiner Modelleisenbahn zur Wirklich-
keit im grossen Massstab zu machen. Gegen
ihren Willen dort sind auch seine Frau Ja-
dranka, die trotz hysterisch-depressiven Cha-
rakters (eine feine Leistung von Vesna Trivalic,
trotz Wiederholungen und Uberzeichnun-
gen) die Anzeichen des drohenden Krieges
wahrnimmt, und Sohn Milo$: Die Mutter
weiss, was es bedeutet, als Milo$ an jenem
Tag den Marschbefehl erhilt, als er sich an-
schickt, bei Partizan Belgrad ein gefeierter
Stiirmer zu werden. Darum schreit sie ihren
Mann, der die Einberufung als Naturgesetz
und schone Pflicht fiirs Vaterland versteht,
an: «Willst Du zuhause die Biiste eines toten
Kriegshelden?»

Luka bleibt taub gegeniiber allen War-
nungen. Was autistisch und storrisch wirkt,
konnte jedoch realistischer nicht sein: Ver-
dringung und Zweckoptimismus, die Vor-
gaukelung von Normalitit sind tiberlebens-
notwendig. Luka, der Serbe wider Willen,
gerit buchstiblich zwischen die Fronten:
Einerseits will er Milo$, der in muslimische
Kriegsgefangenschaft gerdt, zurtickhaben.
Gleichzeitig verliebt er sich in die muslimi-
sche Krankenschwester Sabaha, die, fiir den
Gefangenenaustausch vorgesehen, bei ihm
einquartiert wird, als seine Frau Jadranka mit
einem ungarischen Musiker durchbrennt.
Und so werden Luka und Sabaha zu Romeo
und Julia auf dem bosnischen Dorf, die sich




Stattdessen
klammert sich
der Regisseur
an seine Uber-
zeugung, dass
der Mensch auf
den Anderen
angewiesen
sei, wie gross
wirkliche und
erfundene
Unterschiede
zwischen den
Menschen
auch immer
sein mogen.

dem Diktat des Hasses verweigern. Sie ge-
raten ungldubig in den Strudel des Krieges,
ohne darin je v6llig anzukommen.

Kusturica geht nie ganz nah an den
Krieg heran: Sogar als die Granaten rund ums
Stationshduschen einschlagen, liegen sich
Luka und Sabaha angsterfiillt, aber gliicklich
in den Armen: Leben ist der intensive Augen-
blick, nicht das vorausblickende Kalkiil, die
Absicherung gegeniiber jenem, was das Le-
ben fiir einen bereithilt. Insofern ist das, was
fiir den hiesigen Zuschauer surrealistisch da-
herkommt, Kusturicas Realismus. Die Angst
vergeht, wenn Normalitit vorgetiuscht wird.

Kusturica strapaziert das Wunder
und seinen magischen Realismus bisweilen
allerdings sehr: Luka findet heraus, dass ihn
Sabaha im Ungewissen tiber ihre Herkunft
gelassen und auch keinen Brief an ihre ver-
meintlich einflussreiche Familie geschrie-
ben hat, um damit den Gefangenenaustausch
voranzutreiben. Luka ldsst sie wutentbrannt
zuriick. Auch im Wissen darum, dass der Re-
gisseur die Handlungen seiner Akteure ger-
ne der Kausallogik entzieht, ist aber nicht
nachvollziehbar, warum die aufgeloste Sa-
baha unmittelbar nach dem als endgiiltig
empfundenen Vertrauensbruch den an Biu-
men aufgehakten Kleidern von Luka folgt,
um schliesslich in einer Hiitte in seinen Ar-
men zu landen. Kontrolliert hingegen bleibt
Kusturicas Vertrauen in die Magie in jener
Szene, in der das Liebespaar mit dem Bett ab-
hebt - kein Film, in dem Kusturica seine Fi-
guren nicht in die Luft gehen, schweben oder
nachtwandeln lidsst! -, um iiber die prichti-
ge bosnische Herbstlandschaft dahinzusau-

sen. Unter sich sehen die beiden das Leben:
als Wunder und Wunschvorstellung.

LIFE IS A MIRACLE ist laut Regisseur
ein «traurig optimistischer» Film. Das dringt
trotz einigen Uniibersichtlichkeiten durch:
Auch wenn Kusturicas Haltung gegeniiber
dem Menschen von Pessimismus gepragt ist
und er den kriegerisch ausgetragenen Kon-
flikt als Motor gesellschaftlicher Entwick-
lung begreift, weigert er sich, angesichts die-
ser ewig gleichen Tragédien aufzugeben. Er
weiss, dass Gut und Bose scholastische Kate-
gorien sind, und verleiht auch seinen auf den
ersten Blick widerwirtigen Gestalten positi-
ve Ziige. In dieses Bild passt auch, dass die
Figuren durch Handlungen der sogenannt
«eigenen» Ethnie in Mitleidenschaft gezo-
gen werden, von Angehorigen der «Ande-
ren», also den vermeintlichen Feinden hin-
gegen gerettet werden: Sabaha wird von
muslimischen Heckenschiitzen schwer ver-
wundet, nachdem sie die Geburt eines ser-
bischen Siuglings fachgerecht geleitet hat
und vom Vater dafiir gesegnet wurde. Da ist
der fette und versoffene serbische Gemeinde-
prisident (eine Glanzvorstellung von Branis-
lav Lalevic), der sich wider Erwarten nicht als
politischer Erfiillungsgehilfe im Projekt der
ethnischen Siuberung erweist. Nachdem er
seinen Chef bei der Jagd aus dem Hinterhalt
erschiessen lisst, nimmt der Stellvertreter
und Kriegsgewinnler Filipovic seinen Platz
ein. In einer eindriicklichen Szene biaumt
sich der todlich verwundete Prisident noch
einmal auf, um ins Horn zu blasen. Anstel-
le eines Tons dringt aber nur noch Blut dar-
aus. Damit versinnbildlicht Kusturica den
Krieg, um dessen hissliche Fratze einmal
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mehr von der Kamera fernzuhalten. Statt-
dessen klammert sich der Regisseur an seine
Uberzeugung, dass der Mensch ein Herden-
tier und somit auf den Anderen angewiesen
sei, wie gross wirkliche und erfundene Un-
terschiede zwischen den Menschen auch im-
mer sein mégen. Und so ldsst er seine Akteu-
re immer wieder auf die herrlich altertiimli-
che Draisine steigen, wo sie einander in die
Augen sehen und ihren Rhythmus aufein-
ander abstimmen miissen. Das gleichmassi-
ge Auf und Ab der rudernden Kérper wird so
zur Metapher fiir die Selbstverstindlichkeit
des Zusammenlebens.

Gérald Kurth

Stab

Regie: Emir Kusturica; Drehbuch: Ranko BoZic, Emir Kustu-
rica; Kamera: Michel Amathieu; Szenenbild: Milenko Jere-
mic; Kostiime: Zora Popovic; Musik: Dejan Sparavalo, Emir
Kusturica; Ton: Aleksandar Protic, Jérome Thiault

Darsteller (Rolle)

Slavko Stimac (Luka), Natasa Solak (Sabaha), Vesna Tri-
valic (Jadranka), Vuk Kostic (Milos), Aleksandar Bercek
(Veljo), Stribor Kusturica (Hauptmann Aleksic), Nikola Ko-
Jjo (Filipovic), Mirjana Karanovic (Nada), Branislav Lalevic
(Gemeindeprisident)

Produktion, Verleih

Produktion: Les Films Alain Sarde, Cabira Films, France 2
Cinéma; Produzenten : Alain Sarde, Maja und Emir Kustu-
rica. Frankreich, Serbien-Montenegro 2004. Farbe, Dauer:
154 Min. CH-Verleih: Frenetic Films, Ziirich
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In fiinf Episo-
den begegnen
uns Marion
und Gilles, von
der amtlichen
Trennung
zuriick zum
verliebten
Kennenlernen.

Im Riickwartsgang

5x2 von Frangois Ozon

Kurt Tucholsky hat in seinem Gedicht
«Danach» gereimt: «Es wird nach einem
happy end in Film jewohnlich abjeblendt»,
weil eben die nachfolgende Geschichte im
Allgemeinen doch eher trostlos verlaufen
wiirde. Frangois Ozon hat sich auch an dieses
Rezept gehalten - nur erzihlt er die Geschich-
te in umgekehrter Reihenfolge. In fiinf Episo-
den begegnen uns Marion und Gilles, von der
amtlichen Trennung zuriick zum verliebten
Kennenlernen. Stationen einer Partnerschaft
und Ehe nicht in der natiirlichen Zeitabfol-
ge zu erzihlen, enthebt den Autor der Her-
ausforderung, fiir eine x-mal in Bilder und
Worte gefasste Begebenheit neuerlich eine
beweiskriftige und spannungsgeladene Dra-
maturgie zu finden. Das Ergebnis im Riick-
wirtsgang zu betrachten mag etwa mit dem
Zurtickblittern im familidren Fotoalbum
vergleichbar sein, wobei die noch schénen,
aber vergangenen Zukunftsausblicke mit

Wehmut oder emotional bewegt betrachtet
werden.

Es ist aber auch moglich, dass Ozon,
der uns in den letzten Jahren mit 8 FEMMES
(2002) oder sSWIMMING POOL (2003) gut
unterhalten hat, seine Kénnerschaft im Re-
petieren von Filmstilen beweisen wollte. Wo-
bei er diesen beim Sehen gar nicht so auffil-
ligen Verdacht selbst vorgibt: «Wihrend des
Drehens hat mich der Gedanke zum Lachen
gebracht, dass wir anfingen wie Bergman
und aufhoren wiirden wie Lelouch.»

Wenn das biirokratische Ritual der
Scheidungszeremonie voriiber ist, finden
wir uns in einem Hotelzimmer wieder, in
dem die nun Getrennten noch einmal intim
werden wollen, was dann aber Marion eher
zuwider ist und Gilles zur Vergewaltigung
herausfordert. Erschreckende, aber auch
treffliche Bilder fiir die zerstérte Verbindung.
Das Ende des Films zeigt das Paar am Strand
vor einem wie gewohnlich kitschig wirken-

den Sonnenuntergang: «Gehen wir schwim-
men!» fordert Marion auf.

Die Stationen zwischen Ende und An-
fang der Beziehung werden von der Hoch-
zeit, der Geburt des Kindes, einer Unterhal-
tung mit Gilles’ schwulem Bruder und des-
sen Freund bestimmt. Dafiir hat sich Ozon
nach eigener Aussage an klassischen fran-
z6sischen Filmen, an amerikanischen Fil-
men und an Rohmer orientiert. Das aber mag
bedeutungslos sein, wenn uns der Film fes-
seln soll, uns mit seiner Story zu emotiona-
len oder intellektuellen Identifikationen ein-
laden will. Diese Momente hat Ozon so ge-
streut, dass die Geschichte um die eher herbe
Marion und den hiufig das Gesicht wech-
selnden Gilles interessant bleibt.

Das Unbestimmte iiber die Partner-
schaft durchwirkt die gesamte Story. Wenn
auch die Hoffnung auf deren Méglichkeit
den Film beendet, so wissen wir doch, dass
sie gescheitert ist. Die Konstruktion dieser



umgekehrten Handlung vermittelt diese dis-
tanzierte Haltung, und Ozon erzihlt so ru-
hig, ohne die Bilder in Geschwindigkeit ex-
plodieren zu lassen. Dadurch ldsst er Raum
fiir die Reflexionen des Zuschauers. Wobei
nicht verschwiegen sei, dass dieses Konzept
die Langeweile des Wissenden stimulieren
konnte. Da hat zum Beispiel Gaspar No¢ in
seinem spektakuliren IRREVERSIBLE, der
von Vergewaltigung und Rache riickwirts er-
zihlt, die Spannung besser gehalten.

Sexualitdt und Nachkommenschaft be-
stimmen den Sinn der filmischen Partner-
schaft ganz entscheidend. Die gewalttitige
Vereinigung nach der Scheidungszeremonie
zeigt den mannlichen Glauben an den kor-
perlichen Besitz des anderen als grundlegen-
de Komponente. Und Marions Seitensprung
in der Hochzeitsnacht, in der der betrunke-
ne Angetraute nicht ihre Sehnsucht stillen
kann, hat keinerlei persénliche Anniherung
zu dem plétzlich auftauchenden Unbekann-
ten zur Folge. Der sexuelle Trieb ldsst uns oft
ganz fremd zu uns selbst werden.

Die Prisenz und damit Stirke der Frau
bei Geburt eines Kindes und die kérperliche
Absenz des Mannes bei diesem Ereignis be-
schreiben die Bilder von Gilles” Ausfliichten,
Marion im Kreisssaal aufzusuchen, um ihr
psychisch beizustehen. Diese Episode unter-
lduft die propagierte Ideologie von der Freu-
de des Mannes, die Rolle des Samenspenders
in die des Mitgebarers zu wandeln. Dazu
weiss Stéphane Freiss schon dialektisch zu
berichten: «Ich habe sehr gelitten, die Sze-
nen wihrend der Geburt so zu spielen. Ich
hitte nie so reagiert wie Gilles. Aber der In-
stinkt und das Unbewusste sind stirker als
alles.» Ozon kann seinen Skeptizismus aber
auch humorvoll unterbringen, wenn er den

Freund von Gilles’ Bruder auf das Nattirlichs-
te berichten lisst, dass Kinderwunsch doch
auch durch die Einfithrung von schwulem
Ejakulat in eine lesbische Scheide zu bewerk-
stelligen sei.

Die fiinf Episoden iiber die Trennung
und das sich Finden werden von italieni-
schen Chansons begleitet, die sentimenta-
lisch und stimulierend zugleich auffordern,
bei aller Tragik, die unserer Suche nach Lie-
be und partnerschaftlicher Geborgenheit
innewohnt, das Leben nicht zu verachten.
Wie zur Versshnung, weil es bei dem jun-
gen Paar nicht geklappt hat, zeigen Moni-
que und Bernard, die Eltern von Marion, das
trotz stindiger Querelen iiber die vielen Jah-
re hinweg zusammengewachsene Paar, wie
selbstvergessen und liebevoll sie sich bei der
Hochzeit der Tochter als einzige dem Tanz
hingeben kénnen.

Erwin Schaar

5X2 (CINQFOIS DEUX, FUNF MAL ZWEI)

Regie: Frangois Ozon; Buch: F. Ozon in Zusammenarbeit mit
Emmanuéle Bernheim; Kamera: Yorick le Saux; Schnitt: Mo-
nica Coleman; Kostiime: Pascaline Chavanne; Musik: Philip-
pe Rombi; Ton: Jean-Pierre Duret, Brigitte Taillandier

Darsteller (Rolle)

Valeria Bruni-Tedeschi (Marion), Stéphane Freiss (Gilles),
Géraldine Pailhas (Valérie), Frangoise Fabian (Monique),
Michael Lonsdale (Bernard), Antoine Chappey (Christophe),
Marc Ruchmann (Mathieu), Jason Tavassoli (der Amerika-
ner), Jean-Pol Brissart (Richter)

Produktion, Verleih

Fidélité, Olivier Delbosc, Marc Missonnier; ausfiihrende
Produzentin: Marie-Jeanne Pascal. Frankreich 2004. Farbe,
90 Min. CH-Verleih: Filmcoopi, Ziirich; D-Verleih: Prokino,
Miinchen
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FLAMMEND' HERZ

Die Bilder sind ein wenig verblichen.
Die “Leinwand”, auf die sie gemalt wurden,
hebt sich und senkt sich im Herzenstakt.
Nackt ist die Haut, lingst nicht mehr straff
und doch nicht nur von Jahren gezeichnet.
Tief in sie eingestochen bedecken Ornamen-
te, Gesichter, Anker und Schiffe die mensch-
liche Oberfliche. Stolz prisentieren die drei
alten Minner zwischen 84 und 9o Jahren ihre
iiber und tiber titowierten Korper; nicht so
sehr als lebendige Kunststiicke, vielmehr als
jeweils einzigartiges Lebenswerk. Mit erns-
ten Worten umschreiben sie in Andrea Schu-
lers und Oliver Ruts’ Dokumentarfilm, wie
sie sich Stich fiir Stich gleichsam selbst (neu)
erfanden. Und zu einer verschworenen Ge-
meinschaft zusammenfanden, aus der her-
aus sie die kahlen Untitowierten bemitlei-
deten, die zu angepasst waren, um ihr Inne-
res nach Aussen zu kehren. Die Motivwahl
spielte dabei nur indirekt eine Rolle. Obwohl
sie alle Seefahrtsbilder wie das «Flammend’
Herz» auf sich und in sich tragen, war nur
einer von ihnen, der Hollinder Albert Cor-
nelissen, tatsichlich Seemann. Er ist auch
der einzige, dem das Tdtowieren gleichsam
in den Schoss gelegt wurde: «Meine Mutter
hatte zehn Schwestern. Sie alle heirateten
Seeminner. Ich hatte zehn Onkel, die alle ti-
towiert waren und wunderbare Abenteuer-
geschichten erzihlten. Ich hitte mir nie vor-
stellen konnen, etwas anderes als Seemann
und Titowierer zu werden.» Gerade umge-
kehrt verhielt es sich bei den beiden anderen.
Herbert Hoffmann stammte aus einer streng
puritanischen Familie, war gelernter Kauf-
mann und fand dhnlich wie Karlmann Rich-
ter, Sprossling einer der zehn reichsten Kie-
ler Grossbiirgerfamilien, erst recht spit zum
Titowieren, das damals, mehr noch als heu-
te, verrufen war. Fiir beide verband sich da-
mit ein Ausbruch aus beengenden sozialen
Verhiltnissen und ein Durchbruch zur geleb-
ten Homosexualitit. Karlmann verliess Frau
und Kinder, erst sehr viel spiter stellte einer
seiner Sohne den Kontakt zu ihm wieder
her. Das Kennzeichnen des eigenen Kérpers
wurde zum Mittel der Selbsterkenntnis. Der
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permanente Selbstbeschreibungsprozess
half, sich selbst zu finden und zu verwirkli-
chen. Titowierer und T4dtowierte woben ge-
meinsam an einem sozialen Gewebe, dessen
Zentrum iiber etliche Jahre in Hamburg, in
Deutschlands «iltester Titowierstube» lag,
wo sie eine zeitlang zusammen arbeiteten.
Bis sie sich bei der Geschiftsiibergabe an
Herberts Neffen griindlich zerstritten.
Schuler und Ruts versuchen erst gar
nicht, das labyrinthische Lebensgewirke
ihrer Protagonisten zu entwirren, vielmehr
folgen sie ihnen bei ihren Erinnerungen, rei-
sen mit ihnen kreuz und quer von Rotter-
dam nach Hamburg bis nach Heiden in die
Schweiz, wo Herbert heute lebt, und durch
viele Jahrzehnte der Titowier- und Kultur-
geschichte. Dabei kommt der Film ganz ohne
inszenatorisches Spektakel oder formale Ver-
spieltheiten aus. Die Filmemacher nehmen
sich zuriick, die Kamera liuft, als filme sie
das unverstellte Leben ab, und immer mal
wieder streift sie in privaten Zimmern {iber
bunte Collagenhaut, wihrend aus dem Off
das Genfer Beerdigungs-Orchester «The Dead
Brothers» die gealterten Korpergemalde mit
Tuba, Banjo, Akkordeon, Trommel und Gi-
tarre musikalisch untermalt. Es ist eine hu-
morvolle, nostalgische Bildungsreise, zu der
FLAMMEND’ HERZ einlddt, mit Menschen,
die vieles alleine und gemeinsam erlebt und
erlitten haben und noch immer gerne davon
erzihlen; in Worten und auch mit ihren Koér-
pern. Eine Reise mit «Bilderbuchmenschen»,
wie Herbert eine Ausstellung mit Fotogra-
fien von titowierten Menschen iiberschrieb,
die derart widerspriichlich sind, dass sie alle
Vorurteile, die sich in einem festgesetzt ha-
ben mégen, in Frage stellen. Die Ganzkorper-
titowierten Albert, Herbert und Karlmann
sind drei charmante, lustige alte Ménner,
die sich “anstidndig” kleiden, gerne mal ein
Schwitzchen halten und keineswegs abge-
hoben wirken, sondern im Gegenteil erdver-
bunden und, wie Herbert es formuliert, eine
Vorliebe fiir das «Primitive» pflegen, das Ge-
wohnliche. Sich zu titowieren ist fiir sie des-
halb auch kein Spleen, kein Modespass, son-

dern Ausdruck innerster «Natur». Und wenn
man am Ende dennoch nicht umhinkommt,
die Beharrlichkeit, mit der sich vor allem
Herbert und Karlmann auf das Titowieren fi-
xieren, ein wenig merkwiirdig und engstirnig
zu empfinden, es als Fetisch zu erleben, kann
man es angesichts ihrer bewegten und bewe-
genden Geschichte(n) vielleicht doch verste-
hen, wenn Herbert sagt: «Mit Vorbedacht ge-
schah es nicht, dass ich titowiert sein wollte.
Es steckte einfach in mir drin, wie eine Erb-
anlage, wie ein Geburtsfehler. Jeder Mensch
hat seine Fehler und wenn dies ein Fehler
sein sollte, dann war dies mein schénster
Fehler und auch mein liebster Fehler.» Ein
Fehler wire es freilich auch, trotz solch wohl-
feiler, philosophisch anklingender Worte,
FLAMMEND’ HERZ in den Rang eines kultur-
historischen Zeitzeugnisses zu erheben. Es
ist ein netter, unterhaltsamer und manchmal
nachdenklicher Film iiber drei interessante
und mitunter etwas kauzige alte Menschen.
Nicht mehr, nicht weniger. Ein cineastischer
Kaffeeklatsch, bei dem alte Briefe ausgegra-
ben und Fotoalben durchgeblittert werden,
man die Gedanken schweifen lidsst und in Er-
innerungen schwelgt.

Stefan Volk

Stab

Buch und Regie: Andrea Schuler und Oliver Ruts; Kamera:
Lars Barthel; Schnitt: Regina Bartschi; Ton: Annegret Fricke,
Marc von Stiirler, Oliver Grafe; Tonmischung: Ralf Krause;
Musik: The Dead Brothers

Mitwirkende
Karlmann (Karl Herrmann) Richter, Herbert Hoffmann,
Albert Cornelissen

Produktion, Verleih

Egoli Tossell Film AG; Produzent: Jens Meurer. Deutschland
2004. 35mm Farbe; Dauer: go Min. CH-Verleih: Filmcoopi,
Ziirich; D-Verleih: Timebandits, Potsdam

SHOUF SHOUF HABIBI

i

Hoppla! Das kommt unverhofft: eine
Culture-Clash-Komddie aus den Nieder-
landen. Multikulti in seinen dramatischen
inner- und ausserfamilidren Auswirkun-
gen - wie das Patricia Cardoso fiir die USA
mit REAL WOMEN HAVE CURVES, Mira Nair
fiir Indien in MONSOON WEDDING oder Gu-
rinder Chadha in ihrem brillanten BEND 1T
LIKE BECKHAM fiir Grossbritannien bereits
auf die Leinwand brachten.

Nun also Holland. Und Marokko. Im
Zentrum steht Abdullah, zwanzig Jahre alt,
arbeitslos, von seinen Freunden «Ab» ge-
nannt: ein Hollinder mit marokkanischen
Wurzeln. Oder besser: ein Marokkaner, der
in Holland lebt. Wie auch immer. Was kénn-
te er nicht alles mit seinem jungen Leben an-
fangen: an der Borse spekulieren, mit einer
fetten Limousine herumfahren, als Schau-
spieler in Hollywood arbeiten ... Doch bis es
soweit ist, halt er sich mit krummen Dingern
im Freundeskreis {iber Wasser: Er knackt lee-
re Container, klaut einem Jungen den Roller
oder versucht, eine Bank auszurauben - wo
er dann ausgerechnet den Koffer mitlaufen
ldsst, der mit einer Farbpatrone gefiillt ist.
Kiinstlerpech.

Doch das ist noch nicht alles: Zu Ab-
dullahs Universum gehoren auch seine Mut-
ter, die dem angetrauten Pascha schon mal
den Teppich unter den Fiissen wegzieht,
wihrend dieser von alten Werten und jun-
gen Frauen trdumt. Sowie Abs ilterer Bru-
der Sam, der bei der Polizei arbeitet - ein Vor-
zeige-Immigrant bis zu dem Tag, an dem er
den Widerstand als getreuer Ehemann seiner
attraktiven Kollegin gegeniiber aufgibt. Und
dann sind da noch die jiingere Schwester Lei-
la, die sich mit Hinden und Fiissen gegen
arrangierte Hochzeiten mit “echten Marokka-
nern wehrt, und schliesslich der kleine Driss,
der - selbst ein Schlitzohr - alle Hinde voll
zu tun hat, um an jeder neuen (Familien-)
Front das Feuer zu loschen.

Unglaublich, wie viele Pointen der hol-
lindische Albert ter Heerdt - der das Dreh-
buch zusammen mit Hauptdarsteller Mi-
moun Odissa erarbeitete - in den Film gepackt




hat. Die Dialoge sind von einer rasanten
Geschwindigkeit, der Jargon erinnert an den-
jenigen hiesiger Secondos - «hey Respekt,
Mann!». Die Komik ist durchaus feinsinnig,
das Schauspiel iiberzeugend, die Kamera iro-
nisch: Mit Vorliebe zeigt sie ihre Helden aus
der Untersicht und macht aus ihnen jene
(Méchtegern-)Giganten, die im Alltag dann
auf umso kliglichere Masse schrumpfen. Als
kleines Bijou: Abdullahs erster Tag im Biiro
- richtige Arbeit, die ihm Sam verschafft hat.
Aus dem schmucken Aktenkéfferchen zau-
bert er Banane, Bleistift und Pausenbrot.
Was nun? Schubladen traktieren, die Com-
putertastatur so virtuos wie Chico Marx das
Klavier bedienen, den Bleistift zu Grunde
spitzen - und dann hilflos wie das Kanin-
chen vor der Schlange das klingelnde Telefon
fixieren...

Nun denn - wenn alle Stricke reissen,
kann Ab ja immer noch zuriick zu seinen
Wurzeln, sich in den Kaftan kleiden, in Ma-
rokko eine Braut holen und in der islami-
schen Metzgerei Hithner kopfen ... ter Heerdt
gelingt die heikle Gratwanderung, zwar kein
Klischee auszulassen, die Figuren und ihre
zwiespiltigen Attitliden bitterbss zu zer-
pfliicken - und zwar nicht nur auf marokka-
nischer Seite -, sie aber zum anderen mit so-
viel Charme auszustatten, dass sie trotzdem
unsere Sympathie erhaschen. Bei allem wohl-
wollenden Spott verliert SHOUF SHOUF HA-
BIBI in keinem Moment die Problematik aus
den Augen und zeigt auf dusserst vergniigli-
che Weise, was es heisst, zwischen zwei Wel-
ten den Spagat zu iiben.

Doris Senn

Regie: Albert ter Heerdt; Buch: Albert ter Heerdt, in Zu-
sammendrbeit mit Mimun Odissa; Kamera: Steve Walker;
Schnitt: Sytse Kramer; Ausstattung; Anet Wilgenhof; Kos-
tiime: Ciska Nagel; Musik: Vincent van Warmerdam, Ca-
blejuice, Mike Meijer; Ton: Marcel de Hoogd; Tonmischung:
Ranko Paukovi. Darsteller (Rolle): Mimoun Odissa (Ab),
Najib Amhali (Sam), Touriya Haoud (Leila), Illias Ojia
(Driss), Salah Eddine Benmoussa (Ali), Zohra Slimani Se-
bouba (Khadija). Produzenten: René Huybrechtse, Joram
Willink, Frank Bak, Albert ter Heerdt. Niederlande 2003.
35mm, 89 Min. CH-Verleih: Xenix Filmdistribution, Ziirich

FORBRYDELSER /
IN YOUR HANDS

Das Dogma-Verdikt, Mitte der neunzi-
ger Jahre von Lars von Trier und seinen Mit-
streitern und -theoretikern in die Welt ge-
setzt, wurde vom Initiator zwar lingst wi-
derrufen. Daher erstaunt es den Zuschauer
schon, wenn er im Vorspann dieses Films
von Annette K. Olesen wieder mit dem Zer-
tifikat dieses apodiktischen Stil-Verlangens
konfrontiert wird. Der Eingeweihte in diese
cineastische Sicht der Dinge mag dann aber
darauf vorbereitet sein, dass ihn eine eher
triste Bildreflexion erwarten wird.

Olesen retissierte auf der Berlinale 2002
mit ihrem ersten Spielfilm KLEINE MISs-
GESCHICKE (SMA ULYKKER), fiir den sie den
Blauen Engel als bester europdischer Film
gewann. Fiir ihren zweiten Film zeichnet sie
auch als Mitautorin beim Drehbuch verant-
wortlich.

Wenn FORBRYDELSER richtig proji-
ziert wird, macht er uns mit der Geschichte
in dem alten Kinoformat mit denleicht zum
Rechteck verzogenen Bildern bekannt, die
den engen Riumen der Handlung ein beson-
deres Gewicht verleihen. Ein zu einem Wi-
descreen-Format verzogenes Bild kann der
intendierten Asthetik vollkommen zuwider-
laufen, die auf die zwischenmenschlichen
Konflikte eingeschrinkte Handlung dieses
Films verfilschen.

Mit fahlen Farben, fast kammerspiel-
artig konzipierten Bildern, die sich schon
fast skrupulés auf die Personen konzentrie-
ren, erzihlt Olesen die Geschichte von Anna,
einer jungen Pfarrerin, die in Vertretung
die Stelle eines Geistlichen in einem Frauen-
gefingnis tibernimmt. Thr engagierter Um-
gang mit den straffillig gewordenen Frau-
en, ihr Ehealltag, die Probleme mit der Dro-
gensucht in der Anstalt, all dies erhilt durch
das eindringliche Spiel der Darsteller in der
Kadrierung der Bilder eine Prignanz, die
Spannung erzeugt.

Die Handlungsfiden ranken sich um
drei Personen - Anna, die Kindsmorderin
Kate und den Wirter Henrik. Trivial ausge-
driickt, geht es um Beziehungen, die sich
auch in der gesellschaftlichen Klausur eines
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Gefingnisses ergeben und die in einer sol-
chen Umgebung meist mit Sanktionen be-
legt sind.

Anna ist nach langer Ehezeit schwan-
ger geworden, muss aber erfahren, dass ihr
Kind wegen eines Chromosomendefekts be-
hindert sein kénnte. Sie wendet sich an Ka-
te, der iibersinnliche Krifte nachgesagt wer-
den, um Hilfe, weil diese doch auch eine
Mitgefangene anscheinend von ihrer Dro-
gensucht befreit hat. Und Kate verliebt sich
in ihren Wirter, was diesen wegen seiner
Bereitschaft, die Gefiihle zu erwidern, in
Schwierigkeiten bringt. Eine geschlossene
Gesellschaft, in der die Losung von Proble-
men mit Schuld verkoppelt ist.

Die Prignanz der Darsteller, denen jeg-
liches Flair von sich in den Vordergrund spie-
lenden Stars fehlt, erzeugt mit eine emo-
tionale Spannung, der man sich, wenn die
inhaltlichen Komponenten goutiert werden,
kaum entziehen kann. Die emotionale Quali-
tdt der Geschichte, deren Inszenierung nicht
auf eine Uberrumpelung des Zuschauers
intendiert ist, lisst diesem daher auch die ra-
tionale Entscheidung, ob er sich mit der Pro-
blematik auseinandersetzen mochte.

Die Schlussbilder zeigen fragmenta-
risch den Entschluss von Anna, ob sie ihr
Kind austragen wird. Ein Happy-End kann in
diesem Film nicht intendiert sein. Daher mag
man es der Regisseurin abnehmen, wenn sie
pathetisch feststellt: «Der Film wurde fiir
uns fast zu einer Zerreissprobe und zu einer
richtigen Priifung fiir mich. Ich musste die
Dunkelheit erforschen, die Schwere und die
Tragik des Lebens, aber ich méchte diese Er-
fahrungen nicht missen.»

Erwin Schaar

FORBRYDELSER
(IN YOUR HANDS|IN DEINEN HANDEN)

R: Annette K. Olesen; B: Kim Fupz Aakeson, A. K. Olesen; K:
Boje Lornholdt; S: Molly Malene Stensgaard; M: Jeppe Kaas:
D (R): Ann Eleonora Jorgensen (Anna), Trine Dyrholm (Ka-
te), Nicolaj Kopernikus (Henrik), Sonja Richter (Marion),
Lars Ranthe (Frank). P: Zentropa Productions, Ib Tardini.
Dinemark 2003. 335mm, 1:1.37, CH-V: Frenetic Films, Ziirich
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THE BLUE BUTTERFLY

Das «Basierend auf einer wahren Be-
gebenheit» vermag einem in Léa Pools neu-
em Film nicht zu tiberzeugen. Die Schweizer-
Kanadierin erzihlt in THE BLUE BUTTERFLY
die Geschichte einer Wunderheilung, wie
sie sentimentaler die Feder eines Hollywood-
Autors nicht hervorbrichte. Hitte die Abnei-
gung gegen den Gefiihlskitsch dort zumin-
dest ein Ventil im Wissen, dass das Geschil-
derte eine rein phantastische Ausgeburt ist,
macht es einem in diesem Fall der explizite
Wahrheitsanspruch trotz der fiktionalen Ver-
kleidung schwer.

Léa Pool erzahlt in ihrem Drama die Ge-
schichte des zehnjihrigen Pete, der an einem
Gehirntumor erkrankt ist und nur noch we-
nige Monate zu leben hat. Wihrend draussen
im Sonnenschein die Kinder spielen, sitzt
der Knabe hinter dem Fenster im Rollstuhl
und sinniert: «Warum ich? Warum muss ich
jetzt sterben?» - die Anklage untermalen
melancholische Klavierklinge. Warum mein
Sohn?, fragt sich bitter und verzweifelt auch
Petes Mutter Teresa, die nun alles daran setzt,
ihrem Kind den gréssten Wunsch zu erfiillen.
Pete, fasziniert von der Welt des krabbeln-
den und schwirrenden Getiers, mochte ein-
mal noch den seltenen Schmetterling Mari-
posa Azul sehen, der im stidamerikanischen
Urwald lebt und dem man magische Krif-
te nachsagt: «Man muss ihn nur anschau-
en, und man erhilt Einblick in alle Geheim-
nisse der Welt», weiss der kluge Junge. So
spricht Teresa anlisslich eines Vortrags den
renommierten Insektenforscher Alan Osbor-
ne, grosses Idol von Pete, an und bittet ihn,
den Traum ihres todkranken Sohnes zu er-
fiillen. Nachdem der Wissenschafter anfing-
lich von der Idee wenig begeistert ist, willigt
er schliesslich ein; beeindruckt von der Hart-
nickigkeit des Jungen und gesteuert von
Geistern aus der eigenen Beziehungsvergan-
genheit, die man durch Hinweise wie die Ver-
druckstheit des Mannes, wenn es um Fami-
liendinge geht, gleich erahnt.

Also geht es auf die weite Reise. Mit
der Ankunft im Buschdorf konkurriert nun
die gefiihlige Ebene mit dem Abenteuer-

film. Nach der herzlichen Aufnahme durch
das Stammesvolk, das wihrend des ganzen
Films nur exotischer Statist bleibt, macht
man sich - mit Schmetterlingsnetz und Pete
auf ein Pferd oder den starken Riicken des
Forschers geschnallt - auf die Jagd nach dem
blauen Falter. Doch die Suche gestaltet sich
schwieriger als angenommen.

Die Expedition, an deren Ende auch
ein menschlicher Reifeprozess steht, irri-
tiert bald durch die Erzdhlweise in Indiana-
Jones-Manier. Immerhin gewinnt durch die
Strapazen und Gefahren, denen das Team
im Dschungel von Costa Rica ausgesetzt ist,
die Geschichte etwas an Spannung. Lange
Zeit sieht es nimlich so aus, als ob vor allem
Kameramann Pierre Mignot bei den Drehar-
beiten auf die Kosten gekommen wire. Mit
einem Bilderbogen von Fauna und Flora ldsst
er uns an seiner Faszination teilhaben: da ein
Papagei, dort ein Affchen im Baum; Zoom
auf die schillernde Libelle, Schwenk auf die
flichende Schlange; hiibsch, in der Tat.

Am Schluss kommt alles gut, wie es
das Leben vorschrieb: Wie durch ein Wunder
wird der todkranke Junge, der schliesslich
seine Mariposa im Kifig hilt, geheilt. Trotz
emotionalem Gehalt vermag THE BLUE BUT-
TERFLY nicht wirklich zu berithren. Marc
Donatos traurige Kulleraugen sind zwar be-
eindruckend; William Hurt und Pascale Bus-
sieres werden schon weniger warm mit ihren
Rollen. Léa Pool ist in ihren autobiografisch
geprigten, inhaltlich zwar unspektakulare-
ren Filmen ungleich authentischer. Das hin-
gegen ist kein Wunder.

Birgit Schmid

Regie: Léa Pool; Buch: Pete McCormack; Kamera: Pierre
Mignot; Schnitt: Michel Arcand; Produktionsdesign: Serge
Bureau; Art Director: Jaime Fernandez; Kostiime: Michéle
Hamel; Musik: Stephen Endelman, Ton: Ivan Sharrock.
Darsteller (Rolle): William Hurt (Alan Osborne), Pascale
Bussieres (Teresa Carlton), Marc Donato (Pete Carlton), Ra-
oul Trujillo (Alejo). Produktion: Galafilm Productions, Glo-
bal Arts, Palpable Productions; ausfiihrende Produzenten:
Claude Bonin, Michael Haggiag, Francine Allaire, Arnie
Gelbart. Kanada, Grossbritannien 2004. Farbe, 96 Min. CH-
Verleih: Filmcoopi, Ziirich

ENVY

Das Thema an sich ist keineswegs ko-
misch. Immerhin zihlt Neid bekanntlich
ja zu den sieben Todsiinden. Und landauf,
landab haben es sich Politiker zur rhetori-
schen Angewohnheit gemacht, statt sozia-
ler Ungerechtigkeit lieber den “Sozialneid”
anzuprangern. Da es sich andererseits ge-
rade iiber die menschlichen Schatten- und
Schlagseiten am trefflichsten scherzen lisst,
bildet Neid eben doch einen wunderbaren
Stoff fiir gesellschaftskritische Komédien.
Und wer béte sich eher dafiir an, eine solche
zu inszenieren, als Erfolgsregisseur Barry
Levinson, der sich - das muss der Neid ihm
lassen - mit der Politsatire WAG THE DOG als
Konner jenes Faches bewiesen hat?

Das Scheitern von ENVY aber fingt
schon bei der Besetzung an. Nicht, dass Ben
Stiller und Jack Black zu wenig humoristi-
sches Potential besdssen. Es langweilt ein-
fach, sie in den immer gleichen Rollen zu se-
hen. Black spielt mit Nick Vanderpark einen
chaotischen Tagtridumer, der iiber Nacht
stinkreich wird und endlich seinem exzen-
trischen Ubermut freien Lauf lassen kann.
Black aber lduft dabei nicht zu Héchstform -
auf. Er tut mit seiner eindimensionalen Figur
einfach das, was er aufgrund seines Talen-
tes und Naturelles immer kann, ohne sich
gross anstrengen zu miissen. Stiller wieder-
um mimt einmal mehr den Westentaschen-
Woody-Allen. Genau wie sein Freund und
Vorstadt-Nachbar Nick arbeitet Tim Ding-
man in einer tristen Schleifpapierfabrik.
Aber im Gegensatz zu Nick, der mit den Ge-
danken meist woanders ist, rackert Tim wie
wild. Und immerhin scheint es bald auch
fiir einen Pool im Garten zu reichen. Da ver-
wundert es nicht, dass Tim von Nicks jiings-
ter Flause nichts wissen will und nicht bereit
ist, 2000 Dollar in die Entwicklung eines Ge-
rites zu investieren, das Hundekot spurlos
verschwinden ldsst. Umso entsetzter ist Tim,
als Nick tatsdchlich einen solchen «Vapoo-
rizer» (wohlgemerkt mit zwei «o») erfindet
und damit in kiirzester Zeit so viele Millio-
nen scheffelt, dass er nicht mehr weiss, wo-
hin mit dem Geld.




Weil er nicht wegziehen mag, klotzt er
mitten hinein in die Reissbrettvorstadt eine
geschmacklose Disneyland-Villa, samt Karus-
sell, Go-Kart-Bahn und Bogenschiessplatz.
Tag fiir Tag muss Tim neue Abscheulichkei-
ten im Nachbarsgarten ertragen, seien es an-
tike Statuen oder ein grasendes Pferd. Kein
Wunder, dass der brav neurotische Muster-
biirger bald vor Neid platzt - zumal er sich
eine fiinfzigprozentige Gewinnbeteiligung
hat entgehen lassen - und den grosstueri-
schen Hans im Gliick nebenan argwshnisch
beiugt.

Vielleicht hitte diese pointierte Gegen-
tiberstellung von tiberschiumender Naivitit
und brodelnder Verstocktheit eine kraftvol-
le Dynamik erzeugt, wenn Levinson seinen
Hauptdarstellern mehr als nur das Ubliche
zugetraut und ihre Rollen vertauscht hitte.
So aber bleibt die Figurenzeichnung mutlos
und halbgar wie der dramaturgische Verlauf
des Films. Was satirisch anschwang und sich
mit Nicks mirchenhaftem Aufstieg in eine
Farce zu verwandeln begann, versucht sich,
als Nick ausrastet, aus der Firma fliegt und
sich willenlos in einer Bar betrinkt, mit dem
skurrilen Auftritt eines grauhaarigen Althip-
pies als schwarze Komédie. «J-Man» hetzt
Tim auf, der erschiesst versehentlich Nicks
Pferd, verbuddelt es, gribt es wieder aus ...
Eine ganze Weile noch windet sich der Film
so hin und her, bis er schliesslich doch in
eine siisselnde moralische Botschaft miindet.

Mit das Beste an diesem lauen, launi-
gen, laschen, lustigen Filmchen ist, dass
Levinson hier aus kiinstlerischer Sicht wohl
keinerlei Neider zu befiirchten hat.

Stefan Volk

R:Barry Levinson; B: Steve Adams; K: Tim Maurice-Jones; S:
Stu Linder, Blair Daily; M: Mark Mothersbaugh. D (R): Ben
Stiller (Tim Dingman), Jack Black (Nick Vanderpark), Ra-
chel Weisz (Debbie Dingman), Amy Poehler (Natalie Van-
derpark), Christopher Walken (J-Man), Ariel Gade (Luda
Dingman). P: DreamWorks, Castle Rock, Baltimore Spring
Creek, NPV, Nu Image, Village Roadshow; Barry Levinson,
Paula Weinstein. USA, Kanada, Australien 2004. Farbe, 99
Min. D-Verleih: Columbia Tristar, Berlin

IN VIAGGIO
CON CHE GUEVARA

Sein Gesicht unter der Schirmmiitze
ist zerfurcht und mit Altersfleckchen tiber-
sit, der Schnauz schneeweiss, der Blick geht
in die Ferne. Mit diesem Bild des 81-jahrigen
Alberto Granado im Abspann von DIARIOS
DE MOTOCICLETA spannte Regisseur Walter
Salles den Bogen zwischen der realen Person
und der Filmfigur.

An DIARIOS DE MOTOCICLETA an-
gelehnt, entstand IN VIAGGIO CON CHE
GUEVARA von Gianni Mina - einem renom-
mierten Journalisten des italienischen Fern-
sehens und engagierten Experten fiir die Po-
litik Stiddamerikas. Unter seinen zahlreichen
Dokumentarfilmen ist ein geschichtstrich-
tiges 16-stiindiges Interview mit Fidel Castro
aus dem Jahr 1987 zu erwidhnen. Mina ist der
eigentliche “Ubervater” von Salles’ Film: Vor
rund zehn Jahren sicherte er sich die Film-
rechte an Che Guevaras Tagebuch und ver-
kaufte sie schliesslich an Robert Redford, der
DIARIOS DE MOTOCICLETA zur Hauptsache
produzierte. Dabei behielt Mina sich vor, die
Entstehung “seines” Projekts filmisch zu be-
gleiten und liess mit IN VIAGGIO CON CHE
GUEVARA ein ausschweifendes Making of ent-
stehen - aus dem Blickwinkel Albertos.

Dieser trat die Reise von damals er-
neut an und begleitete die Filmcrew bei
ihren Dreharbeiten an den Originalschau-
plitzen - als «Inspiration» fiir die Darstel-
ler und als «Berater» fiir Walter Salles. Er ist
dabei, wenn die Rekonstruktion der mythi-
schen Norton 500 - die die beiden Draufgin-
ger 1952 sogar iiber die Anden transportierte

- vom Lastwagen geladen wird und lisst sich
von den Hauptdarstellern Rodrigo de la Ser-
na und Gael Garcia Bernal den Plot des Films
erzdhlen, legt immer wieder Zeugnis von sei-
nem erstaunlichen Gedichtnis ab, und wenn
erins Erzihlen gerit, verspriiht Alberto nach
wie vor leutseligen Charme.

Nur zu gerne mochte man wissen, was
sich in der Erinnerung Albertos abspielt,
wenn auf den verschiedenen Filmsets vor
seinen Augen die Vergangenheit wiederauf-
ersteht. Doch meist halt er sich bedeckt,
schaut versunken auf die Filmszene und lisst
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sich nur selten zu einem «genauso war’s»
hinreissen.

Da nur wenige Zeitzeugen von damals
noch am Leben sind, fokussiert Mina ausgie-
big die Dreharbeiten. Er l4sst Walter Salles zu
Wort kommen und die Haupt- und Neben-
schauspieler von den historischen Figuren
erzihlen, die sie im Film verkorpern. Die we-
nigen, die Ernesto Guevara auf der Reise per-
sonlich begegneten - etwa der Sohn des Arz-
tes Hugo Pesce in Lima, der damals gross-
ziigige Gastfreundschaft gewidhrte, oder die
Sozialarbeiterin Zoraida Boluarte -, kén-
nen nur ein paar wenige Anekdoten beisteu-
ern, die bezeugen, dass niemand hinter dem
sanften jungen Mann mit dem Wolfshun-
ger einen grossen Politiker und Revolutio-
nir vermutet hitte. Einzig Uberlebende der
Leprastation am Amazonas, wo Alberto und
Ernesto ein paar Wochen blieben, verbinden
mit dem Besuch des Ches die umwilzenden
Neuerungen, die emblematisch fiir seinen
offenen, egalitiren Geist waren.

Eher enttduschen mag der Film diejeni-
gen, die sich mehr Hintergrundinformatio-
nen erhofften oder eine dialektische Annihe-
rung aus heutiger Sicht. Mina verharrt aber
weitgehend in der Nacherzihlung von Sal-
les’ filmischer Fiktion und dabei, die erzihl-
ten Geschehnisse als wahr zu untermauern.
Offen gegeniiber stehen sich der heute grei-
se Alberto, der den «Gang durch die Institu-
tionen» wihlte - er folgte dem Ruf des Che
und griindete in Kuba ein medizinisches In-
stitut -, und der jung gebliebene Mythos des
Che, dessen revolutionire Rhetorik den Film
ausklingen lisst. Seine Forderungen fiir ein
gerechteres, selbstbestimmtes Lateiname-
rika - in einem Auszug einer Rede, die er in
Kuba hielt - verhallen ebenso ferne wie uto-
pischin der Landschaft.

Doris Senn

R, B: Gianni Mind; K: Roberto Girometti; M: Loredana Mac-
chietti. D: Alberto Granado, Rodrigo de la Serna, Gael Gar-
cia Bernal, Gianni Mina, Walter Salles, Zoraida Boluarte. P:
Surf Film; 121 Min. CH-V: Monopole Pathé Films, Ziirich
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MONTE GRANDE
WHAT IS LIFE?

Versucht man, die Art und Weise, mit
der der Schweizer Dokumentarfilmer Franz
Reichle an eine filmische Arbeit herangeht,
auf einen Nenner zu bringen, so kénnte man
sagen: Es ist ein Abenteuer, auf das er den Zu-
schauer mitnimmt. Man denkt an den Satz:
Der Weg (in diesem Falle: der Film) ist das
Ziel; etwas ungenauer vielleicht auch an den
Begriff «Work in Progress». Naturgemdss
steht am Anfang einer solchen Filmarbeit
das Interesse fiir eine Sache oder eine Person.
Reichle geht es nicht darum, einen ihm be-
reits bekannten Sachverhalt zu erkldren oder
gar zu untermauern, sondern darum, die-
sen Sachverhalt durch die filmische Arbeit
erst zu erkennen. Es liegt auf der Hand, dass
es bei einer solchen Konzeption (die das Er-
arbeiten eines verbindlichen Exposés prak-
tisch verunmdglicht) dusserst schwierig ist,
einen Produzenten fiir einen Film zu gewin-
nen. Als Referenz kommen lediglich die bis-
herigen Arbeiten des (Film-)Autors in Frage.
Im Falle von Reichle wire dies neben ande-
ren der 1997 herausgekommene Dokumen-
tarfilm DAS WISSEN VOM HEILEN iiber Leh-
re, Anwendung und Heilwirkung der klassi-
schen tibetischen Medizin. Und tatsichlich
bekennt Reichle in einer dem Pressedossier
beigefiigten «Geschichte des Films», dass
sich dieser neue Film direkt aus der Arbeit an
seinem letzten Film entwickelt habe.

Das weitgefasste Thema, um das es
Reichle geht, wird mit der im Titel enthal-
tenen Frage «What is Life?» umschrieben.
Der andere Teil des Titels, «Monte Grande»,
verweist auf ein Dorf im Norden Chiles, das,
wie es im genannten Text des Pressedossiers
heisst, «auf keiner Karte vorkommt». Reich-
le wollte dort fiir sein unter dem Arbeitstitel
«Was ist Leben?» laufendes Filmprojekt den
chilenischen Neurobiologen, Bewusstseins-
forscher und Kognitionswissenschafter Fran-
ciscoJ. Varela treffen. Dieser sollte neben drei
andern Personlichkeiten eine der vier Haupt-
personen des Projektes werden. Beim Eintref-
fen Reichles war Varela todkrank und konn-
te den Filmer zunichst nur zu einem kur-
zen Gesprich empfangen - allein und ohne

Kamera. Erst etwas spiter durfte er mit der
kleinen Videokamera ein Gesprdch mit ihm
aufzeichnen. «Er erzdhlte mir sein ganzes
Leben, wie ein Vermichtnis, mit allen wich-
tigsten Stationen, mit seinen tief greifenden
Meditationserfahrungen.» Reichle fiel auf,
dass Varela kaum ein Wort fiir die Wissen-
schaft tibrig hatte. «Und wenn, dann war die
Wissenschaft etwas Normales, nicht etwas
Besonderes. Das war grossartig von diesem
grossen und geschitzten Wissenschafter
und Systemtheoretiker, der sein Leben lang
nur einer Hauptfrage nachgegangen war, der
Frage wie Korper und Geist eine Einheit bil-
den und interagieren kénnen.»

Beeindruckt von der Persénlichkeit
Varelas entschloss sich Reichle, ihn zur ein-
zigen Hauptfigur des Filmes zu machen, die
Aussagen anderer Wissenschafter jedoch
miteinzubeziehen. So besuchte er in Sant-
iago Humberto Maturana, den ersten wichti-
gen Lehrer und spiteren Partner Varelas, mit
dem zusammen er auch ein populdrwissen-
schaftliches Werk verfasste (es ist deutsch
unter dem Titel «Der Baum der Erkenntnis.
Die biologischen Wurzeln menschlichen Er-
kennens» 1990 im Goldmann-Verlag erschie-
nen). Neben verschiedenen Familienmitglie-
dern, die tiber das private Leben Varelas Aus-
kunft geben, finden sich in der langen Liste
prominenter Mitwirkender des Films auch
der inzwischen verstorbene Physiker und Ky-
bernetiker Heinz von Foerster sowie der Da-
lai Lama, mit dem Varela eine lange Freund-
schaft verband und der mit der von Varela in
den achtziger Jahren begriindeten Wissen-
schaftergruppe «Mind & Life» etwa alle zwei
Jahre Gespriche fithrte, «um die westlichen
Forschungsergebnisse mit den Erkenntnis-
sen der buddhistischen Lehre zu vergleichen,
neue Forschungsrichtungen einzuschlagen
und anderseits der buddhistischen Tradition
Impulse zu geben.» In der Religionsphilo-
sophie und den Meditationspraktiken des
Buddhismus, besonders in der darin enthal-
tenen Aufhebung des Gegensatzes von Sub-
jekt und Objekt oder (wie es im Film einmal
heisst) von der ersten und der dritten Person

fand Varela eine Bestitigung seiner wissen-
schaftlichen Forschungen. Und man kénnte
sich vorstellen, dass auch Franz Reichle, der
grosse Kenner des Buddhismus, tiber solche
Themen den Zugang zu Varela gefunden hat.

Ganz allmihlich ldsst Reichle Varelas
Thesen und Erkenntnisse in seinen Film ein-
fliessen. In einer gewissen Weise entspricht
sein Vorgehen dem Gehalt von Varelas Welt-
anschauung. Zwar reiht sich auch hier rein
dusserlich Aussage an Aussage, doch in einer
kreativen Weise, die sich dem zentralen The-
ma subtil annihert. Dieses lisst sich mit dem
Fremdwort «Autopoiesis» umschreiben, wo-
mit ein System des «Sich selbst Kreierens»
alles Lebendigen gemeint ist - im Gegen-
satz etwa zur darwinistischen Auffassung
der Anpassung der Lebewesen an eine exis-
tierende Umwelt. Was sich in der Beschrei-
bung recht theoretisch anhért, wird im Ver-
lauf von Reichles Film, den man als eine Art
unterhaltsamen Lernprozess verstehen kann,
anschaulich und nachvollziehbar. Und gera-
de dies macht seine Qualititen aus, die aller-
dings einem laufenden Prozess entsprechen.
Reichle hat unter dem Titel MIND AND LIFE
denn auch bereits einen erginzenden Doku-
mentarfilm in Arbeit.

Gerhart Waeger

Stab
Regie, Drehbuch und Kamera: Franz Reichle

Mitwirkende

Francisco Varela (1946-2001), H. H. Tenzin Gyatso 14. Da-
lai Lama, Jean-Pierre Dupuy, Amy Cohen Varela, Heinz von
Foerster (1911-2002), Samy Frenk, Joan Halifax, Anne Har-
rington, Aida Inzunza, Antoine Lutz, Humberto Maturand,
Miruska Milicic, Hans Ulrich Obrist, Leonor Palma, Evan
Thompson, Christian Valdez, Gabriel Varela, Javier Varela,
Leonor Varela, Raoul Varela, Alejandra Vega

Produktion, Verleih

Produktion: T&C Film; Co-Produktion: Schweizer Fern-
sehen DRS SRG SSR idée suisse; Kulturfonds Suissimage;
Teleclub; mit Unterstiitzung von: Bundesamt fiir Kultur
(EDI) Schweiz, Stadt und Kanton Ziirich, Volkart Stiftung,
Padma AG, Succes Cinéma; Produzent: Marcel Hoehn; Paul
Riniker; Produktionsleitung: Sandra Gisler. Schweiz 2004.
35mm FAZ, Dolby SR; Dauer: 80 Min. CH-Verleih: Colum-
bus Film, Ziirich
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“aer Reduktlon

Totale eines menschenleeren Kiisten-
abschnitts, irgendwo im Norden. Ein un-
scheinbarer Fleck tief im Hintergrund be-
ginnt sich zu bewegen, gewinnt langsam
Kontur und entpuppt sich schliesslich als
einsamer Spazierginger, der, eine leich-
te Melodie summend, unbeschwert dem
Strand entlang geht. Wenige Schritte vor
der Kamera, die die Szene unbewegt regis-
triert, hilt er plstzlich inne, offensichtlich
irritiert durch etwas Bestimmtes, das sich
unserem Blick noch entzieht. Eine seitliche
Kamerafahrt offenbart das Objekt der Irri-

tation: Ein Schokoladen-Eclair, fein siuber-
lich in weisses Papier gehiillt, liegt verlassen
und unberiihrt im dunklen Sand. Der Spa-
zierginger (in den Naheinstellungen nun als
Ewan McGregor kenntlich) hebt das Fund-
stiick vorsichtig auf und betrachtet es un-
gldubig von verschiedenen Seiten. Ein Wech-
sel in die Subjektive ldsst unseren Blick dem
des Protagonisten folgen und der Kiiste ent-
lang schweifen: weit und breit keine Men-
schenseele. Noch herrscht Misstrauen vor,
die Neugier steigt jedoch: Auf ein vorsichti-
ges Schnuppern folgt mittels Zeigefinger ein
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Kurzfilme sind stark im Entwerfen absurder, ja paradoxer Situationen,

die sie mit Vorliebe aus einem alltiglich-banalen Umfeld heraus entwickeln.

n der besonders kritischen
das Gebick scheint tatsich-
unbedenklich! Ein letzter
, ein herzhafter Biss - und
s ganz schnell: Aus dem Sand
nnes Drahtseil empor, aus
lig perplexen Spaziergin-
iserner Haken, reisst ihn zu
Boden, zerrt ihn durch Sand und schiumen-
de Wellen und schliesslich hinab ins dunkle
Nass. Der Wellenschlag nimmt sich der ver-
bliebenen Spuren an, und schon liegt die in
herbstliches Licht getauchte Kiiste wieder so
verlassen und unberiihrt da, wie sie sich zu
Beginn prisentiert hat, etwas diisterer ledig-
lich.
% Von der Filmpublizistik
vernachlissigt
Die skizzierte Handlung entstammt
DESSERTS von Jeff Stark aus dem Jahr 1998,
einem schottischen Kurzfilm, der zahl-
reiche Preise gewonnen hat, so auch den
Publikumspreis der dritten Internationalen
Kurzfilmtage Winterthur. Obwohl es in vie-
len Lindern eine lebendige Kurzfilmszene
mit unzihligen gut besuchten Festivals gibt
und die Produktion kurzer die von langen
Filmen zahlenmissig iibersteigt, ist in der
Filmpublizistik eine seriése Auseinanderset-
zung mit der kurzen Form weitgehend aus-
geblieben - eine Unterlassung, die in frap-
pantem Gegensatz zur intensiven Beschifti-
gung der Literaturwissenschaft mit der als
anspruchsvoll geltenden Gattung der Kurz-
geschichte steht.
Beharrlich hilt sich das Vorurteil, der
Kurzfilm tauge lediglich als Ubungsfeld fiir
den Nachwuchs, diene ausschliesslich als

Visitenkarte fiir den Schritt zum “richtigen”,
dem abendfiillenden Spielfilm - der Kurz-
film als Reifepriifung zur Aufnahme ins er-
wachsene Filmerdasein sozusagen. Beim
knalligen Gag-Film, der einem im Kino vor
dem eigentlichen Programm gelegentlich
vorgesetzt wird, muss man zwar selber laut
herauslachen oder zumindest schmunzeln,
findet ihn im Nachhinein aber doch reich-
lich einfiltig oder eben: pubertir. Die Re-
duktion des Kurzfilms auf die frithe Finger-
iibung wurde unlingst gar von héchster
offizieller Seite zementiert: Nach neuestem
Férderreglement des Bundes kann ein Filme-
macher in seinem gesamten Leben nur noch
zweimal fiir einen Kurzfilm Unterstiitzung
beantragen - irgendwann soll s schliesslich
ein Ende haben mit den Jugendsiinden.

% Vorurteile und Marktzwinge

Das in der Filmgeschichtsschreibung
lange angewandte biologistische Muster,
das die frithen Entwicklungsphasen mit Be-
griffen wie Geburt, erste Gehversuche, Kind-
heit, Heranwachsen und so weiter iiber-

schrieb, hat diese Haltung zweifelsohne be-
stirkt: Kaum zufillig wurde die angebliche
Reife des Mediums in dieser Optik just fiir
jene Epoche veranschlagt (Ende zehner und
zwanziger Jahre), in der das dominante Lin-
genformat nach dem anfinglichen Minu-
tenspektakel und den kurzen Ein- und Zwei-
aktern schliesslich heutige und somit - so
wird suggeriert - seiner Natur und Bestim-
mung angemessene Ausmasse erreichte.

Weitere Griinde dafiir, dass die filmi-
sche Kurzform oft nicht ernst genommen
wird, liegen im Okonomischen: Im heutigen,
auf den Eineinhalb- bis Zweistiinder nor-
mierten Kinomarkt hat es nach strengem Effi-
zienzdenken schlicht keinen Platz fiir den
Kurzfilm. Selbst die Nische im Vorprogramm
ist seit geraumer Zeit durch Werbespots und
Trailer so zugestopft, dass nur besonders en-
gagierte Kinobetreiber bereit sind, kostbare
Minuten zu opfern.

Und schliesslich kommt der Kurz-
film auch in der qualitativen Beurteilung
nicht immer gut weg: Der eigentliche Reiz
des Kinos sei doch das intensive Eintau-

chen in eine Geschichte mit all ihren Ver-
wicklungen, die emotionale Anteilnahme
am wechselhaften Schicksal eines Helden,
das Mitverfolgen paralleler Handlungsstriin-
ge und Entwirren komplexer Figurengeflech-
te, kurz: die epische Dimension, die dem
Kurzfilm naturgemiss vollig abgeht. Die
Kiirze wird in dieser Optik lediglich als feh-
lende Linge wahrgenommen, als Handicap,
das bestimmte Wirkungen, die vom Spiel-
film erwartet werden, von vornherein verun-
méglicht.

% Dramaturgischer Sonderfall

Fiir einmal soll nun diese Sichtweise
umgekehrt und danach gefragt werden, wel-
che Effekte der Kurzfilm gerade dank sei-
ner zeitlichen Beschriinkung zu erzielen ver-
mag. Was zeichnet die kurze Form aus? Wo-
rin liegt ihre Stirke? Oder, um den Vergleich
mit dem Langfilm mal andersherum zu stel-
len: Was kann der kurze Film, wozu der lan-
ge nicht in der Lage ist? Zwecks Zuspitzung
sollen diese Fragen anhand von drei Kiirzest-
filmen beantwortet werden. Dies auch des-

halb, weil die Unterteilung in kurze Filme
bis circa 30 Minuten (die sich im halben bis
ganzen Dutzend sinnvoll zu einem abwechs-
lungsreichen Programm zusammenstel-
len lassen), mittellange von 30 bis 65 Minu-
ten (die zu einem thematisch ausgerichteten
Doppel- oder Dreierpack geschniirt werden
konnen) und lange Filme ab 65 Minuten pri-
mir der Auswertungslogik entspringt. Be-
trachtet man die Filme und insbesondere
ihre Dramaturgie fiir sich, so wird ein Bruch
eher um die “Vorfilm-Tauglichkeitsschwel-
le” von zehn Minuten herum ersichtlich.
Ein Film wie SUMMERTIME von Anna Luif
(Schweiz 2000), der in knapp dreissig Minu-
ten die mitreissende Geschichte der ersten
Gefiihlsstiirme eines jungen Méadchens er-
zdhlt, weist einen dramaturgischen Span-
nungsbogen auf, der viel niher beim klassi-
schen Schema des Lang- als dem eines Kiir-
zestfilms liegt.
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Was kann der kurze Film,
wozu der lange nicht in der Lage ist?

~~~~~ * Reduktion

als Gestaltungsprinzip

Ein wesentlicher Reiz des eingangs
beschriebenen DESSERTS besteht in seiner
ausgeprigten Reduktion. Figurenaufge-
bot und Ausstattung sind auf ein absolutes
Minimum beschrinkt: Ein einsamer Mann
trifft an einem {iberschaubaren Ort auf einen
verlassenen Gegenstand. Die Inszenierung
treibt diesen Minimalismus, insbesondere
zu Beginn, zusitzlich auf die Spitze: Die lan-
ge Eréffnungseinstellung zeigt einen “leeren”
Schauplatz, an dem erst nach geraumer Zeit
eine einzige Figur auftaucht. Das Weitwin-
kelobjektiv und die trige am Ort verweilen-
de Kamera geben zudem vor, alles einzufan-
gen, was es zu sehen gibt - auch wenn das
fast nichts ist. Der Film scheint so kaum vom
Fleck zu kommen und gar nicht die nétigen
Voraussetzungen zu schaffen, um die Hand-
lung vielversprechend voranzutreiben.

Interessant ist nun, dass dieser Um-
stand nicht etwa - wie das bei einem abend-
fiillenden Film der Fall wire - den Einstieg er-
schwert, sondern im Gegenteil Neugier weckt

und Spannung erzeugt: Worauf will der Film
hinaus? Wie schafft er es, in der kurzen ver-
bleibenden Zeit eine interessante Wendung
zu nehmen? Das unverhofft ins Bild gertick-
te Eclair bildet zwar ein erstes kleines Uber-
raschungsmoment, nach wie vor bleibt die
Richtung, die der Film einschlagen wird,
aber véllig offen. Die Frage, ob der skeptische
Spazierginger es wagen wird hineinzubeis-
sen, kann kaum das Staraufgebot eines Ewan
McGregor rechtfertigen, und um die Hin-
tergriinde aufzukliren, wie das Gebick dort
hinkam, scheint die Zeit unméglich auszu-
reichen. DESSERTS steuert so seinem Héhe-
punkt entgegen (im Spannungsaufbau nun
zusitzlich durch unterschwellige Gerdusche
und eine lebendiger gewordene Kamera un-
terstiitzt), ohne dass die mdglichen Weiter-
entwicklungen, die bei dramaturgischen Zu-
spitzungen im Langspielfilm meist als klare
Alternativen vorliegen, auch nur ansatzweise
vorgezeichnet wiren.

~~~~~ > Ausrichtung

auf den Schlusseffekt

Der besondere Reiz von DESSERTS jiher
Wendung zum Schluss hin besteht schliess-
lich darin, dass sie, so fantastisch die sich
iiberstiirzenden Ereignisse auch erscheinen
mdgen, schlagartig alles aufklirt und gleich-
zeitig die abstruse Situation unvermittelt in
eine tiefgriindige Allegorie verwandelt. Die
Frage nach dem Ablaufdatum eines Scho-
koladen-Eclairs weitet sich unverhofft zur
Frage nach dem Verhiltnis von Mensch und
Natur. DESSERTS ist ein schénes Beispiel
dafiir, wie stark ein Kurzfilm auf eine {iber-
raschende Schlusspointe hin ausgerichtet
sein kann. Der Plot ist vom Ausgang her er-
dacht, das nahe Ende schon zu Beginn deut-
lich spiirbar. Der finale Paukenschlag hat
dennoch nichts mit billiger Effekthascherei
zu tun, zu sehr hat der Film uns auf dem fal-
schen Fuss erwischt und, iiber den unmit-
telbaren Schock und das Ende hinaus, zum
Nachdenken angeregt.

Gleichzeitig fiihrt er vor Augen, dass
Prozesse der Empathie, des physischen Nach-

empfindens einer Situation bei geschickter
Inszenierung auch ohne nennenswerte An-
laufzeit in Gang kommen - aus dem Stand
sozusagen. Wir wissen absolut nichts iiber
den jungen Mann, haben weder Zeit noch
Anlass, Sympathien fiir ihn aufzubauen, und
doch zdgern wir keine Sckunde, uns gedank-
lich in seine Lage zu versetzen (wie wiirde
ich an seiner Stelle reagieren?) und, wenn
wir schliesslich von den Ereignissen genau-
so iiberrollt werden wie er, gar einzelne Kér-
perreaktionen (Verzerren des Gesichts, An-
spannen der Muskeln) nachzuvollziehen. In
gewisser Weise erleichtert die fehlende Ver-
ankerung an einem konkreten Ort, in einer
bestimmten Zeit und einer ausgearbeiteten
Geschichte den Zugang gar, denn das Un-
bestimmte verleiht der Situation nicht nur
universellen Charakter, sondern lidt auch
zur Projektion ein: Der Kiistenabschnitt liegt
irgendwo und der Spazierginger ist irgend-
wer, das Ganze kénnte so oder dhnlich also
durchaus auch in meinem Umfeld oder gar
mir selber passieren.

----- = Storung der Alltagsroutine

Zweites Beispiel: Ein Taxistand in
Paris an einem verregneten Abend. Die Ka-
mera schwebt iiber die stehende Kolonne
wartender Taxis, gleitet langsam hinab und
fixiert schliesslich einen der Fahrer, der am
Steuer mit einem Kreuzwortritsel beschif-
tigt ist. Endlich steigt ein junger Mann ein
und setzt sich auf den Hintersitz. Der Taxi-
chauffeur schaltet den Zihler ein, wirft im
Riickspiegel einen Blick auf seinen Fahr-
gast und will wissen, wohin die Reise ge-
hen soll. «On va rester ici», gibt ihm die-
ser zur Antwort. «Comment ¢a?» - «On ne
bouge pas, s'il vous plait.» - «Vous attendez
quelqu’un?» - «Non, pas du tout.» - «Alors,
on ne peut pas rester ici, Monsieurl» - «Je
m'appelle Jérdme.» Der Taxifahrer hat keine
Zeit fiir schlechte Witze, schliesslich ist er
am Arbeiten, der Kunde konne ihm doch be-
stimmt einen Ort sagen, wo er hinwolle. «A
part chez moi, non.» - «Mais voila, allons-y
alors! Cest quoi votre adresse?» - «J’habite
ici. Vous voyez I'immeuble la-bas? J'habite au
tout dernier étage. Clest petit mais pas cher.»
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Beharrlich hilt sich das Vorurteil, der Kurzfilm tauge lediglich als Ubungsfeld fiir den Nachwuchs
- der Kurzfilm als Reifepriifung zur Aufnahme ins erwachsene Filmerdasein sozusagen.

Der Taxichauffeur ist mit seiner Geduld nun
am Ende, will den seltsamen Gast hinauskom-
plimentieren, wird dabei aber in ein Ge-
sprich verwickelt, das unverhofft - und dank
exzellenter Schauspieler auch glaubwiirdig

- immer persénlicher und herzlicher wird.
Beinahe erscheint es abrupt, wenn der junge
Mann dem Fahrer schliesslich zu verstehen
gibt, er wolle hier nun aussteigen und bezah-
len. Normalitit kehrt bereits beim niichsten
Kunden wieder ein, der kurzangebunden den
Zielort vorgibt und, das Mobiltelefon am Ohr,
den Taxifahrer keines Blickes wiirdigt.

Der neunminiitige Film LE TAXI von
Gabriel Mamruth (Frankreich 2000) konzen-
triert sich genauso wie DESSERTS auf ein
Minimum an Figuren, einen einzigen Schau-
platz sowie eine spezifische Alltagssituation.
Auch er fiihrt ein starkes Moment der Irrita-
tion, eine “Stérung” der normalen Verhilt-
nisse, ein: nicht ein Objekt am “falschen” Ort
wie in DESSERTS, dafiir ein Verhalten, das
vollig deplaziert erscheint. Ein wesentlicher
Reiz besteht also auch hier im Spannungs-
verhiltnis zwischen Alltéiglichem (Taxi fah-

S @’J\J’V
salv;axﬁ jteuching them.

as if they were vaiuable!

ren) und Aussergewdhnlichem (ein Fahr-
gast, der partout nicht fahren will) sowie in
der Frage, was sich aus dieser Konstellation
in wenigen Minuten zu entwickeln vermag.
Kurzfilme sind stark im Entwerfen absurder,
ja paradoxer Situationen, die sie mit Vorlie-
be aus einem alltiglich-banalen Umfeld her-
aus entwickeln. Und ihre Protagonisten sind
haufig Durchschnittsmenschen, die, wenn
nicht ganz aus der Bahn geworfen, so doch
zumindest kurz, aber bedeutungsvoll in
ihrer Alltagsroutine gestort werden.

% Vielsagende

«Lebensbruchstiicke>

Im Gegensatz zum Spazierginger in
DESSERTS, der aus dem Nichts auftaucht
und véllig “geschichtslos” wieder in der Ver-
senkung verschwindet, sind die Figuren in
LE TAXI allerdings in konkreten Biografien
verankert, die uns der Dialog ansatzwei-
se vermittelt. So erfahren wir, dass der Taxi-
fahrer aus Argentinien eingewandert ist
und seinen Beruf schon seit fiinfzehn Jah-
ren ausiibt. Die kurze Begebenheit am Taxi-

stand, die lediglich einen Moment im langen
Leben der beiden Figuren darstellt, erhilt so-
mit ausgeprigten Ausschnittcharakter. Die-
ser Eindruck wird dadurch noch verstirkt,
dass die gesamte Szene in einer einzigen lan-
gen Einstellung gedreht ist, also keinerlei
zeitliche Raffung aufweist. Uns wird tatsich-
lich nur ein Bruchstiick von exakt acht Minu-
ten vorgesetzt.

Statt den hektischen Versuch zu unter-
nehmen, ihr begrenztes Ausmass mit wilden
Zeitspriingen wettzumachen, setzen viele
Kurzfilme ganz im Gegenteil auf eine maxi-
male Reduktion der erzihlten Zeit - und kén-
nen dadurch wesentlich an Intensitit ge-
winnen. Mit den Vorfillen, auf die sie sich
konzentrieren, hat es freilich meist eine be-
sondere Bewandtnis, die iiber den Augen-
blick hinausweist, schlaglichtartig eine neue
Perspektive eroffnet oder ganz unverhofft
eine besondere Einsicht vermittelt.

Lakonische

Doppelbodigkeiten

Drittes Beispiel: Auf einem alten Fa-
brikgeldnde sind drei Manner in blauen
Overalls mit unterschiedlichen Arbeiten be-
schiftigt. Plotzlich fihrt ein schwarzer Mer-
cedes vor; ein Mann in Anzug und Krawatte
steigt aus, holt einen Plattenspieler aus dem
Kofferraum und plaziert ihn vor den Arbei-
tern, die in ihrer Beschéftigung innehalten.
Dann 6ffnet er die Hintertiir des Wagens und
ldsst einen Mann im Frack aussteigen, der
auf eine Metallplatte steigt, seinen Hut liiftet,
sich verneigt und, als der Plattenspieler ein-
setzt, ein Tinzchen zum Besten gibt. Sobald
das Lied zu Ende ist, steigen die beiden wie-
der ein und brausen davon. Der Fabriklirm
ist nun wieder zu horen, und die drei Minner,
die die Szene leicht verwundert, jedoch ohne
grosse Gemiitsregung verfolgt haben, ma-
chen sich erneut an die Arbeit.

PORVARI TANSSII JA SOI (THE CALL
OF SWING) von Jani Jiderholm (Finnland 2001,
drei Minuten), der einen gleichzeitig erhei-
tert und verdutzt, liefert keinerlei Erklirung,

But | insist="

porvar
MEATTI MANTYEA

TONT KUUSINEN
JUILA OEEO
ARE VATAJIA

was es mit dieser seltsamen Begebenheit auf
sich hat. Handelt es sich um den Fabrikboss,
der seinen Untergebenen mit dieser Einla-
ge etwas Abwechslung und Aufheiterung in
den monotonen Arbeitstag bringen will? Tut
er dies aus echter Anteilnahme oder produk-
tivititssteigerndem Kalkiil? Und was denken
sich die drei Arbeiter, die bloss verwundert
zuschauen und kaum eine Miene verziehen?
Im Gegensatz zum Langspielfilm, der im
Verlauf der Erzdhlung meist simtliche aufge-
worfenen Fragen beantwortet, lsst der Kurz-
film die Dinge gern in der Schwebe, tippt ein
Thema lediglich vieldeutig an, ohne es wei-
ter auszufiihren. Und oft erreicht er gerade
durch seinen wortkargen, lakonischen Stil
eine ritselhafte Doppelbddigkeit, die man
ihm bei seiner zeitlichen Beschrinktheit
kaum zugetraut hitte.

- Die Kéder sind

wieder ausgelegt

Auch Zeitschriftenartikel sind eine
Kurzgattung, weshalb hier nur auf einzelne
Besonderheiten des Kurz- respektive Kiir-

zestspielfilms eingegangen werden konnte.
Sollte der Appetit jedoch angeregt worden
sein: Vom 11. bis 14. November werden an den
Kurzfilmtagen Winterthur wieder dutzend-
weise feine Hippchen serviert: NIt soLo
SEIN (Jan Schomburg, Deutschland 2003) zum
Beispiel, der durch die Umkehr gewohnter
Abliufe ein raffiniertes Spiel mit der Zeit
treibt und somit ein Thema wieder aufgreift,
dem sich der experimentierfreudige Kurz-
film angenommen hatte, lange bevor es im
Langspielfilm Mode wurde; oder GRAUZONE
(Karl Bretschneider, Osterreich 2003), ein rea-
listisches Drama, das seine Figuren - auch
das ist kurzfilmtypisch - einer Grenzsitua-
tion aussetzt und dadurch eine fatale Dyna-
mik auslést. Vorsicht ist auf jeden Fall ge-
boten, denn wer einmal angebissen hat, den
ldsst der Kurzfilm so leicht nicht mehr vom
Haken...

Matthias Briitsch
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Erbarmen mit Dirty Harry

Exemplare (11) - die wir nicht missen mégen

«Mir reicht

das hier jetzt.
Meinen Sie,

Sie kénnten
mich da driiben
auf das Schiff
der Cineasten
schmuggeln?»

«Die anderen mégen mich nicht. Dabei mache ich
das gleiche wie sie. Ich verkaufe Filme.» Vertraute mir ein-
mal ein freundlicher ilterer Herr bei Kaffee und Croissant
im schmuddeligen Messetreff eines grossen Filmfestivals
an und lud mich ein, ihn doch einmal an seinem Messe-
stand zu besuchen. «Es ist der erste auf der rechten Sei-
te, wenn Sie hereinkommen. Ich wiirde mich freuen.» So
lernte ich «Dirty Harry» kennen. Sein Messestand ist tat-
sichlich vorne rechts - seit Jahren schon, und er ist eine
Institution. «Dirty Harry» handelt mit Pornofilmen. Er
sitzt den ganzen Tag stoisch wie ein Buddha vor ein paar
knalligen Plakaten mit verziickt dreinblickenden nack-
ten Damen, und aus der Kabine dahinter hért man Stshn-
gerdusche. Irgendein Einkaufer schaut sich - mit kaltem
kaufmannischem Blick nattirlich - einen der neusten Por-
nos aus Harrys Sortiment an. Harry lichelt dazu. An ihm
vorbei stromen den ganzen Tag Verkiufer und Kiufer von
Filmkunst und von Kassenkniillern. Keiner wiirdigt ihn
auch nur eines Blickes. Die meisten haben schliesslich ir-
gendeine wichtige Verabredung. Harry ist ein netter ge-
selliger Typ, und so geniesst er die abendlichen Events im
Dinnerjacket auf einer Yacht im Hafen von Cannes. «Leider
sind wir da nur unter uns», riumte er ein: «Die Produzen-
ten der Branche seh ich oft genug, die meisten sind kein
angenehmer Umgang, und die Porno-Queens, na ja, sie
werdens ja sehen. Jedenfalls ist immer etwas los beim “Hot
d’Or” - das ist der Oskar fiir den besten Pornofilm.» Da-
bei zwinkerte er listig mit den Augen und driickte mir ei-
ne glitzernde Einladung in die Hand. «Lassen Sie sich das

bloss nicht entgehen.» Die merk-
wiirdige Einladung in die schumm-
rige Halbwelt des Filmbusiness
knisterte den ganzen Tag in meiner
Tasche. Das verriterische Gerdusch
war Absicht. Es wurde durch ein
eingelassenes Sidckchen mit Knis-
terkram zuverldssig bei jeder Be-
wegung erzeugt. Einen ganzen Tag
lang hatte ich irritierte Blicke mei-
ner Kollegen zu ertragen, oder wa-
ren es wissende? Die Yacht war
schon von weitem auszumachen.
Laute Musik lockte. Scheinwerfer
bohrten sich in den Nachthimmel,
und Hunderte von Schaulustigen
umlagerten den Zugang. Zégernd
ziickte ich meine Einladung und
bahnte mir meinen Weg zu den Bo-
dyguards. Da wurde plétzlich laut
mein Name gerufen, aber nicht von
- der anstdssigen Yacht, sondern von
derjenigen direkt daneben. Ein karges weisses Transparent
wies die missig auffillige Yacht als Domizil des Kultursen-
ders «Arte» aus, und ein paar Freunde der seridsen Bran-
che winkten mir zu, deuteten auf die “richtige” Gangway,
die ich ja offensichtlich verwechselt hatte. Aber da hatte
sich der dunkel gekleidete Security-Mann schon meine
Einladung aufs Pornoschiff geschnappt, riss sie grob auf,

und das Knisterzeug rieselte wie Konfetti auf mich herab.
Leise und heimlich, das wurde mir klar, konnte man diese
Welt nicht betreten. So dachte ich, das Gejohle der Men-
ge, das nun anhob, gelte mir. Aber eine atemberaubend
irgendwie “nichtgekleidete” Frau stahl mir die Schau. Thr
hochgeschlossenes Kleid bedeckte simtliche sonst ent-
blésste Partien wie Hals, Dekolleté, Bauch und Beine, liess
aber ausgerechnet Briiste und Scham frei. Meine Freunde
auf dem Arte-Boot fielen fast ins Wasser bei dem Versuch,
ihr Desinteresse zu demonstrieren und trotzdem nichts
zu verpassen. Ein starker Arm zog mich beiseite. «Da sind
Sie ja endlich», begriisste mich «Dirty Harry» im weissen
Smoking und holte hinter seinem Riicken eine Schale mit
Champagner hervor. Der Abend wurde prichtig. Ich weiss
nicht mehr, wievielen schénen Frauen und schwerreichen
Minnern mich Harry vorgestellt hat. Irgendwann fand ich
mich in einer lebhaft diskutierenden Runde wieder, die be-
klagte, immer mehr franzdsische Filme enthielten mittler-
weile «Hard Core»-Elemente, normale Schauspieler seien
in ganz normalen Kinos beim Geschlechtsverkehr zu beob-
achten, und was denn meine Meinung dazu sei. Ich rettete
mich ins Dozieren. Schliesslich sei der Pornofilm so alt wie
das Kino, Errol Flynn liess auf jeder seiner Hollywoodpar-
tys Pornos vorfiithren, und Andy Warhol drehte mit BLUE
MoVIE selber einen. Ich verstieg mich. «Ist doch gut, wenn
die Grenzen verschwinden. Schauen Sie nur, nebenan
gibts ein Boot vollgepackt mit Cineasten, die nichts lieber
titen, als hertiber zu kommen.» Schweigen trat ein. «Har-
ry» nahm mich beiseite und wies mich darauf hin, dass ich
gerade ein Gesprich iiber Geschiftsschidigung torpediert
hitte, aber er lachte vergniigt. «Denen haben Sie es aber
gezeigt. Ich wusste, es war eine gute Idee, Sie mitzuneh-
men.» Den nichsten «Coupe» Champagner schiittete ich
hastig auf meine Verwirrung. Harry hatte meine seltsame
gute Laune einige Zeit still genossen. Ganz plétzlich tiber-
fiel ihn wieder seine charakteristische Melancholie. «Mir
reicht das hier jetzt. Meinen Sie, Sie kénnten mich da drii-
ben auf das Schiff der Cineasten schmuggeln? Liebend
gerne wiirde ich mich mit ein paar intelligenten Menschen
unterhalten und die Sache hier eine Weile von aussen be-
trachten.» Ich hab ihm seinen Wunsch erfiillt - gegen ein
paar von diesen knisternden Einladungen, die uns driiben

- dessen war ich sicher - alle Tiiren 6ffnen wiirden. Spa-
ter dann, nach erschopfenden Gesprichen iiber das Kino
und das Geschlechtsleben, die er fiithrte, und nach Aus-
kiinften tiber die Holle des schlechten Geschmacks da drii-
ben, die ich zu erteilen hatte, standen «Dirty Harry» und
ich zufrieden an der Reling und schauten hiniiber auf die
Party der Porno-Branche, die nun offenbar ihren Héhe-
punkt erreichte. «Danke fiir den schénen Abend», sagte
Harry, «aber ich werde jetzt wohl gehen - ich muss mor-
gen friith raus. Doch schauen Sie, da winkt Ihnen noch je-
mand.» Was an diesem Abend noch passiert ist, weiss ich
nicht mehr. Aber «Dirty Harry» sass am ndchsten Morgen
wieder vor seinem Stand.'Und ich kénnte schwdren, dass
sein Licheln gliicklicher war als am Tag zuvor.

Josef Schnelle
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INTERMATIOMALE

Die Zircher Kantonalbank prasentiert die 8. Internationalen Kurzfilmtage, vom 11.-14. November in
Winterthur. Und sie stiftet den Publikumspreis von 8’000 Franken. A propos Preis: Gegen Vorweisen
einer ZKB Karte erhalten Sie reduzierte Eintrittspreise. Auf ins kurze Vergnigen!
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