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INTERVENTION
DIVINE

Irrlaufe und Zwischenmenschliches
betrachtet der Paldstinenser Elia
Suleiman in seiner wunderbaren
Burleske, die in einer Zeit enstanden
ist, in der es nichts zu lachen gibt.
Keaton und Tati lassen griissen.

92 Min., ARAB/F/d/f,
Szenenauswabhl, Trailer, Interview

Nacer Khemir, Tunisie

Le collier perdu

Das verlorene Halsband der Taube - The Lost Collar
of the Dove - Tawk al hamama al mafkoud

de la colombe

DVD

Ein Kalligraphieschtiler macht sich in
diesem méarchenhaften Film des
grossen arabischen Erzéhlkiinstlers
auf die Suche nach den tiber sech-
zig Wortern, die seine Sprache fiir
die Liebe kennt. Traumhaft schén.

90 Min., ARAB/d/f/e/arab.,
Szenenwahl, Trailer, Fotos, Extras

Mansour Sora Wade, Senegal

Le prix

Ndeysaan
Der Preis des Vergebens - The Price of Forgiveness

du pardon

ovD

Die bewegende Geschichte aus
einem Fischerdorf an der senegale-
sischen Atlantikkiiste, in dem ein
Mann den Preis des Vergebens
lernen muss. Die universell giiltige
Parabel besticht mit farbenprach-
tigen Bildern und schéner Musik.

91 Min., WOLOF/d/f/e/sp/holl.,
Szenenwahl, Fotos, Trailer, Extras

trigon-filn

Subtiles, vielschichtiges Drama um
eine tiirkisch-kurdische Freundschaft.
Die Regisseurin Yesim Ustaoglu
macht auf bewegende Art deutlich,
das Frieden dann méglich ist, wenn
man sich wechselseitig ernst nimmt
und akzeptiert.

104 Min., TURK/d/f/i/e, Szenenwahl,
Trailer, Fotos, diverse Specials

Fernando E. Solanas, Argentinien

EL VIAJE

Die Reise - Le voyage - The Journey

Die Reise des Jugendlichen aus dem
Sudzipfel der Welt hinauf Richtung
Norden gehort zu den erfolgreich-
sten Filmen Lateinamerikas und ist
eine fantastische Einfiihrung in den
Kontinent vom Marquez des Kinos.

140 Min., SPAN/D/d/f/e,
Szenenwahl, Trailer, Div. Specials

" VIVA CUBA!
&

Fernando Pérez, Cuba

LA VIDA

Das Leben ist Pfeifen - La vie c’est siffler

ES SILBAR

e

Der grésste Kinoerfolg der Karibik-
insel fiigt die Lebenslinien von drei
Figuren im Havanna von heute zu
einer traumhaften Geschichte tibers
Leben zusammen und lasst uns
dabei schmunzeln und das Kino voll
geniessen.

106 Min., SPAN/d/e/f, Szenenwahl,
Trailer, diverse Specials
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Widerstreit zwischen Transparenz

und Unergriindlichkeit
LAFLEURDUMAL ........... ... ... ...
«Die Intrige ist eine Spur

in diesem Film, aber nicht das Thema»
Gesprich mit Claude Chabrol

von Claude Chabrol

Unter der Oberfliche

SWIMMING POOL ......................
«In der Imagination steckt

auch immer Gefahr»

Gesprich mit Frangois Ozon

von Frangois Ozon

FILM & JAZZ

[&]

Round-Midnight-Feeling

Kleine Improvisation aus dem Jahr 1984

iiber Film, Jazz, Lebensgefiihl

Ein unbekiimmerter Streifzug mit Bernhard Uhlmann
durch die Gefilde «Film & Jazz»

FILMFORUM

NEU IM KINO

ONLY THE STRONG SURVIVE ............. von Chris Hegedus,
D. A. Pennebaker
von Abderrahmane Sissako

von Peter Liechti

EN ATTENDANT LE BONHEUR ............
HANS IM GLUCK ........................
Gesprdich mit Peter Liechti

THE HULK . ... oio0 om0 mw o o 6 o o wms some e s
IL PIU BEL GIORNO DELLA MIA VITA ....
ONDIRAITLESUD ......................
LOST IN LA MANCHA ...................

von Ang Lee

von Cristina Comencini
von Vincent Pluss

von Keith Fulton,

Louis Pepe

MUSIKBILDER
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«Die Musik war von Anfang

an mit dabei und hat mich
immer wieder weitergetrieben»
Gesprich mit Wim Wenders

zur Musik in seinen Filmen

KLEINES BESTIARIUM

Der kleine Mogul
Von Josef Schnelle
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Filmbulletin - Kino in Augenhche
ist Teil der Filmkultur. Die Herausgabe
von Filmbulletin wird von den aufge-
fithrten Institutionen, Firmen oder Pri-
vatpersonen mit Betriigen von Franken
10°000.- oder mehr unterstiitzt.

Filmbulletin - Kino in Augenhahe soll
noch mehr gelesen, gekauft, abonniert
und verbreitet werden. Jede neue Leserin,
jeder neue Abonnent stirkt unsere Un-
abhingigkeit und verhilft Thnen zu ei-
nem méglichst noch attraktiveren Heft.

Deshalb brauchen wir Sie und Ihre
Ideen, Ihre konkreten und verriickten Vor-
schldge, Ihre freie Kapazitit, Energie, Lust
und Ihr Engagement fiir Bereiche wie: Mar-
keting, Sponsorsuche, Werbeaktionen, Ver-
kaufund Vertrieb, Administration, Festival-
prisenz, Vertretung vor Ort ...

Jeden Beitrag priifen wir gerne und
versuchen, ihn mit Ihrer Hilfe nutzbrin-
gend umzusetzen.

Filmbulletin dankt Thnen im Namen
einer lebendigen Filmkultur fiir Ihr En-
gagement.

«Pro Filmbulletin» erscheint regelmissig
und wird a jour gehalten.

In eigener Sache

Martin Schaub
Der Filmkritiker Martin Schaub ist am
14. Juni verstorben.

Als Mitarbeiter von «Filmbulle-
tin» ist Martin Schaub zwar nur punk-
tuell in Erscheinung getreten - sein
Renommee hat er sich vor allem als
Filmkritiker fiir den Tages-Anzeiger ge-
schaffen. Unsere Arbeit aber hat er vie-
le Jahre kritisch wohlwollend verfolgt,
und wir werden uns auch kiinftig
bemiihen, seinen Anspriichen soweit
wie irgend méglich gerecht zu werden.

Einen ersten Beitrag fiir «Filmbul-
letin» schrieb Martin Schaub im Mirz
1985, eine ausfiihrliche Besprechung
von KAOs der Gebriider Taviani. Seine
umfangreichste Arbeit fiir diese Zeit-
schrift war ein Essay zum Thema «Film
in der Schweiz - Stand der Dinge» mit
dem Titel: «Die Krise in den Kopfen»,
welches im Juli 1995 erschien.

Kaum hatten wir eine zukiinftig
weit intensivere Zusammenarbeit mit-
einander vereinbart, als Martin von
einem schweren Schicksalsschlag ereilt
wurde, der ihm jede Weiterarbeit als
Filmkritiker verunméglichte. Knapp
am Tod vorbeigegangen, war Martin
Schaub kiinftig an einen Rollstuhl ge-
bunden. Dennoch war es ihm - als
«Filmbulletin - Kino in Augenhdhe»
von der Stadt Ziirich eine Auszeich-
nung erhielt - wichtig, an der Preisver-
leihung teilzunehmen: obwohl Martin
des Sprechens kaum schon wieder
michtig war, hat er dies auf seine Art
dennoch sehr deutlich zum Ausdruck
gebracht.

Als ich ihn zum letzten Mal ge-
troffen habe, ging es ihm den Umstin-
den entsprechend sehr gut. Er hat sich
auch sofort nach dem «Stand der Din-
ge» bei der Zeitschrift erkundigt, hat
versichert, er lese sie wieder mit gros-
ser Aufmerksamkeit, und freute sich
sichtlich, als ich ihm nur Gutes vermel-
den konnte.

Abstimmung

Inzwischen haben die meisten
Abonnentinnen und Abonnenten ihren
Abonnementsbeitrag einbezahlt und,
soweit sie das wollten, an der Abstim-
mung iiber unsere Zwischenausgaben -
Arbeitstitel Filmbulletin Plus - teilge-
nommen. Erste Hochrechnungen wa-
ren also in den letzten Wochen maog-
lich, und bestimmt warten zumindest
diejenigen, die sich an der Abstim-

mung beteiligten, auf erste Ergebnisse.
Nun: das Resultat der Abstimmung ist
so eindeutig, wie dies meist nur bei Ab-
stimmungen in diktatorischen Staaten
erreicht wird. Die Stimmbeteiligung
allerdings entsprach durchaus schwei-
zerischen Verhiltnissen.

Die abgegebenen Stimmen verteilen
sich im einzelnen wie folgt:

71% stimmten fiir sehr wichtig
10% stimmten eher dafiir

7% neutral (Stimmenthaltung)
4% stimmten eher dagegen

8% stimmten fiir ganz unwichtig

Wir miissen noch den Halbjahres-
abschluss der Buchhaltung zu Rate zie-
hen, bevor wir definitiv entscheiden -
aber da wir uns lingst an eine rollende
Planung gewdhnt haben, ist eigentlich
jetzt schon klar: die Zwischenausgaben
werden weiterhin erscheinen.

Es freut uns selbstverstindlich,
dass viele unserer Leserinnen und Leser
unsere Auffassung teilen, eine Auswei-
tung des Angebots an Filmbesprechun-
gen sei im gegebenen filmkulturellen
Umfeld sinnvoll und notwendig. Gerne
hoffen wir, dass sich weitere Filmbegei-
sterte mit dieser Auffassung finden,
die «Filmbulletin - Kino in Augen-
hohe» dann neu abonnieren werden.
Mundpropaganda hilft da durchaus
weiter.

Walt R. Vian

PS Fundstiick

Arnold Kiibler, der Schriftsteller
aus Wiesendangen bei Winterthur, der
unter anderem den «Oppi von Wasen-
wachs» geschrieben hat, war von 1941
bis 1957 Redaktor der Monatszeitschrift
«Du». Im Heft 11/1948 hat Arnold
Kiibler einen Beitrag von Chris Marker
nachgedruckt, der den Titel trigt: «Jazz
- Notizen iiber einen Vortrag von Boris
Vian im Pariser Konservatorium». (Das
kann insofern eigentlich nicht erstau-
nen, als Boris Vian mit der Tochter von
Kiibler, Ursula Kiibler, verheiratet war.)

Nebenbei: Dass Boris Vian in LES
LIAISONS DANGEREUSES von Roger
Vadim auch als Schauspieler auftritt,
darf in einer in Wiilflingen in Win-
terthur produzierten Filmzeitschrift
doch einmal erwihnt werden. Wann,
wenn nicht in einer Ausgabe, die sich
vorwiegend mit Jazz & Film befasst?



Festival internazionale
del film Locarno 2003
Vorschau

Friedrich Diirrenmatt

Ken Loach

THE OTHER FINAL
Regie: Johan Kramer

DIX-SEPT ANS
Regie: Didier Nion

Ab 6. bis zum 16. August 6ffnet
sich die Piazza Grande von Locarno -
schénstes Open-air-Kino der Schweiz -
(und die vielen anderen Abspielstitten)
wiederum dem Besucherstrom des
56. Festival internazionale del Film.

Der «Internationale Wettbewerb» ist
der Kern, der von einer ganzen Palette
von Reihen und Sektion “umhiillt” ist .
In der Sektion «Cinéastes du présent»
etwa stellen Autoren, die explizit nach
neuen Ausformungen der Filmsprache
suchen, ihre - sich oftmals auf der
fliessenden Grenze zwischen Doku-
mentar- und Spielfilm bewegenden -
Werke vor.

Die Sektion «Pardi di domani» pra-
sentiert dieses Jahr neben dem Besten
aus der schweizerischen Kurzfilm-Pro-
duktion insbesondere das junge Film-
schaffen aus den skandinavischen Lin-
dern.

Mit rund fiinfzig Filmen entfaltet
die von Franco La Polla betreute Retro-
spektive «Cinema & Jazz» ein «buntes
Gesamtbild» der fruchtbaren Begeg-
nung zweier Kunstformen des zwanzig-
sten Jahrhunderts. Dokumentarfilme
von Festivals (JAZZ ON A SUMMER’S
DAY) oder von einzelnen Musikern
(THELONIOUS MONK: STRAIGHT, NO
cHASER) treffen auf mehr oder weniger
genaue Biopics (YOUNG MAN WITH A
HORN, THE GLENN MILLER STORY,
BIRD) oder Aufarbeitungen von Jazz-
geschichte (NEw ORLEANS). Filme wie
SHADOWS von John Cassavetes oder
THE COOL WORLD von Shirley Clarke
zeugen von der engen und gegenseitig
befruchtenden Zusammenarbeit von
Jazzmusikern und Filmemachern,
ANATOMY OF A MURDER von Otto Pre-
minger oder ASCENSEUR POUR LE-
CHAFAUD von Louis Malle zeigen, wie
Jazz dramaturgisch wirkungsvoll ein-
gesetzt werden kann. Zahlreiche Kurz-
und Trickfilme erweitern das Spek-
trum.

Das Festival zeichnet dieses Jahr
den Briten Ken Loach, diesen «grossen
Filmemacher des Realen», fiir sein «fes-
selndes, kohdrentes und generdses
Schaffen» (etwa POOR COW, KES, HID-
DEN AGENDA, RIFF-RAFF, RAINING
STONES, LADYBIRD, LADYBIRD bis
zum letztjihrigen SWEET SIXTEEN)
mit dem Ehrenleoparden aus.

Der letztes Jahr im Gedenken an
den langjihrigen Prisidenten des Festi-
vals gegriindete Preis «Raimondo Rezzo-
nico» soll die Arbeit unabhingiger, in-
novativer Produzenten ehren. Er geht
dieses Jahr an Ruth Waldburger. Die
schweizerische Filmproduzentin hat
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mit ihrer Firma Vega Film seit SOIGNE
TA DROITE (1987) die meisten Filme
von Jean-Luc Godard co-produziert,
aber auch etwa mit Alain Resnais (ON
CONNAIT LA CHANSON, SMOKING |
NO SMOKING), Léos Carax (POLA X),
Gianni Amelio (LAMERICA, IL LADRO
b1 BAMBINI) oder Theo Angelopoulos
(LE PAS SUSPENDU DE LA CIGOGNE)
zusammengearbeitet. PAS SUR LA BOU-
cHE von Alain Resnais oder NOTRE
MUSIC von Jean-Luc Godard sind zwei
von ihr co-produzierte Projekte, die
zurzeit vor dem Abschluss stehen.

Die Reihe «In Progress» sucht den
Kontakt zu anderen Kunstformen, die
das Filmische bereichern kénnen: Ha-
rald Szeemann prisentiert neuere Instal-
lationen, auf der Piazza steht ein ganzer
Abend im Zeichen von Matthew Barneys
«Cremaster»-Zyklus, und das Forum
wird zur Begegnungsstitte mit bedeu-
tenden Filmkomponisten, unter ihnen
etwa Ennio Morricone.

Das Projekt «Porte aperte» will
europiischen Produzenten einen Ein-
blick in die Situation des Filmschaffens
des Siidens und Ostens der Welt ver-
schaffen. Das Festival hat in Zusam-
menarbeit mit der Direktion fiir Zu-
sammenarbeit und Entwicklung (Deza)
dieses Jahr rund ein Dutzend jiingerer
Filmschaffender aus Kuba eingeladen,
damit sie jiingste Werke und Projekte
vorstellen und in Kontakt mit europii-
schen Produzenten treten konnen.

Das argentinische Kino macht in
den letzten Jahren wieder von sich re-
den - so konnte letztes Jahr in Locarno
TAN DE REPENTE von Diego Lerman
entdeckt werden. Mit der Reihe «Los
argentinos juniores» stellt das Festival
die Werke der jiingsten Generation des
argentinischen “Kinowunders” vor.

Das Kunstmuseum von Locarno,
die Casa Rusca, stellt zurzeit den
Schriftsteller Friedrich Diirrenmatt als
Maler vor. Das Festival wiirdigt den
Schriftsteller mit einer Reihe von Fil-
men, die von seinem Werk inspiriert
wurden. Die Auffithrungen von etwa
THE PLEDGE von Sean Penn (nach «Das
Versprechen») oder RAMATOU | HYE-
NES, der senegalesischen Version des
«Besuchs der alten Dame», von Djibril
Diop Mambéty, gelten auch als eine Art
Vorpremiere einer fiir den Oktober ge-
planten grossen Retrospektive der
Cineteca Bologna zum Thema Friedrich
Diirrenmatt als Inspirationsquelle fiir
Filmemacher.

Festival internazionale del film Locarno,
Via B. Luini 3a, 6601 Locarno
www.pardo.ch

Settimana
della Critica Locarno
Einige Anmerkungen

Fiinfzehn Jahre ist es her, seit die
Filmkritikerwoche - eine im Rahmen
des Filmfestivals von Locarno gezeig-
tes, aber von Mitgliedern des Schwei-
zerischen Verbandes der Filmjournali-
stinnen und Filmjournalisten (SVF])
zusammengestelltes Programm - zum
ersten Mal prisentiert wurde. Im Laufe
der Jahre wechselten zwar die Mitglie-
der der Auswahlgruppe. Doch der Im-
petus blieb: Die Kritikerwoche ermég-
licht einigen Filmjournalisten, einmal
pro Jahr die Seite zu wechseln und den
Status des Kurators einer Festivalsek-
tion einzunehmen. Diese Gelegenheit
gilt es zu nutzen.

Die Kriterien, unter denen man
aus der Fiille der weltweiten Jahrespro-
duktion sieben Filme bestimmt, die
eine «Semaine» ausmachen, haben
schon zu manch heftiger Diskussion
gefiihrt. Der Fokus ergibt sich aus dem
Erlebnishorizont jedes einzelnen Mit-
gliedes der Auswahlgruppe, aber auch
aus dem Zeitgeist und aus den sich ste-
tig verindernden technischen Mog-
lichkeiten. Vor acht Jahren hat sich die
Kritikerwoche als Ort definiert, in dem
iiber die Gegenwart und Zukunft des
Dokumentarfilms an sich - aber auch
iiber die Welt und die conditio huma-
nis - reflektiert wird. Immer mal wie-
der geisterte in der Folge die Idee eines
«cinéma sans frontiere» durch die
Kopfe: Genre-Sprengendes, mit Form
und Inhalt Spielendes, Aufwiihlendes
wollte man zeigen und bewegte sich
nahe am Puls der Zeit, denn die Spra-
che des Kinos - und damit auch des
Dokumentarfilms - hat sich innerhalb
weniger Jahre allein schon durch die
computer- und kinotechnischen Er-
neuerungen rapide verdndert. Man hat
sich schnell ans Neue gewdhnt. Die
modernsten technischen Errungen-
schaften werden derzeit im Dokumen-
tarfilmschaffen weniger aus Zsthe-
tischen Uberlegungen denn aus 6ko-
nomischen Griinden gehypt. Die
Diskussion um den Fokus der Semaine
ist - auch dieses Jahr einhergehend mit
den Zeichen der Zeit, die weniger auf
Innovation als wieder vermehrt auf
Wahrung des Altbewihrten stehen -
kontemplativer geworden: Im Zeitalter
des schnelllebigen Infotainments
kommt dem dokumentarischen Kino
vor allem als potentiellem Ort profun-
der Auseinandersetzungen mit der
Welt und der menschlichen Befind-
lichkeit eine wichtige Aufgabe zu.

Dass wir in der Settimana der
Mannigfaltigkeit des Dokumentar-
filmschaffens Rechnung tragen, ist
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s> smart cabrio: 3 Monate lang gratis Sommer.”
’ open your mind.

Im Leasing:
3 Monate gratis.

Holen Sie sich das giinstigste
Cabrio der Schweiz.
Sommer-Leasing-Aktion ab
sofort und bis 30.9.2003.

Featuring: What to do:
Full Safety Package, SUPREX-Turbomotor Jetzt frei machen

und elektrisches Verdeck. und leasen!

_vertragsdauer ab 48 Monate mit einem Restwert von 30%. |
ysler Service Leasing AG. WWW.Smart. com

Location:
In jedem smart Center.

* 3 Monate gratis bei Leasing
Angebot in Zusammenarbeit mit DaimlerChr




ebenso selbstverstindlich, wie dass uns
Erzihlperspektive und Gestaltung ei-
nes Films genauso stark interessieren
wie das Dokumentierte selber.

Entsprechend weit spannt die
14. Kritikerwoche ihren thematisch-
formalen Bogen. Eckpfeiler sind Didier
Nions DIX-SEPT ANS und Johan Kramers
THE OTHER FINAL. DIX-SEPT ANS ist
eine feinfiihlige, mit viel auktorialer
Zuriickhaltung erstellte Langzeitstu-
die, die das Heranwachsen des jungen
Jean-Benoit aus der Normandie doku-
mentiert. Die verspielte Doku-Soap
THE OTHER FINAL hingegen, die das
“Finalspiel” zwischen den beiden
schlechtest plazierten Fifa-Fussball-
mannschaften dokumentiert, hitte
ohne Johan Kramer, der das Spiel orga-
nisierte, gar nicht stattgefunden.

Nicht nur Kramer, auch der
Schweizer Peter Liechti tritt im essayisti-
schen Tagebuch HANS IM GLUCK als
sein eigener Protagonist auf und sin-
niert dabei so herrlich-verschroben wie
tiefgriindig iiber das (Nicht-)Rauchen,
die Identitit, das Alterwerden und die
Heimat. Radikal subjektiv ist THE PE-
TER SELLERS STORY — AS HE FILMED
1T von Anthony Wall und Peter Lydon -
eine posthum aus Sellers Home-Movies
erstellte “Autobiographie”, unterlegt
mit Kommentaren von Sellers Weg-
gefihrten.

Film als dokumentierendes, kon-
servierendes und der Reflexion fihiges
Medium hat Teil an der Histoire und
am kollektiven Gedichtnis: Er hilt fest,
was zu vergessen droht. So erzdhlt Sam
Greens und Bill Siegels THE WEATHER
UNDERGROUND von einer in den USA
der sechziger und siebziger Jahre akti-
ven revolutiondren Gruppe. Und Benja-
min Geisslers BILDER FINDEN berichtet
von der Suche nach den erst verloren
geglaubten, dann wiedergefundenen
und schliesslich entfiihrten Wandmale-
reien von Bruno Schulz. Nicht verloren
gegangen, wohl aber tief im Outside
gelandet ist der Western: In GO WEST,
YOUNG MAN! reisen Peter Delpeut und
Mart Dominicus im Westen von heute
dem Western von gestern nach und set-
zen dabei zum stilvoll-wehmiitigen
Requiem auf ein totgesagtes Genre an.
Wenn sich in Delpeuts und Dominicus’
Film die alten Westernbilder mit den
dokumentarischen Bildern von heute
mischen, sind wir da, wo wir mit der
Filmkritikerwoche hinfiihren wollten:
Am Ort, wo Kino gefangen nimmt und
uns zum Staunen, Nachdenken, Strei-
ten und Lachen bringt.

Irene Genhart, Thomas Schirer

Fantoche

Suzanne Buchan, Otto Alder,
Duscha Kistler, Frank Braun,
Sandra Walser

TIM TOM
Ch. Pougeoise, R. Segaud

AAAHH! REAL MONSTERS
Twan Kowaljow

IDEGEN TEST G. Ulrich
NOSFERATU TANGO Z. Horvath
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Die vierte Ausgabe von Fantoche,
der gréssten Trickfilmschau der
Schweiz, findet vom g. bis 14. Septem-
ber wieder in Baden statt. 1999 war das
im Zweijahresrhythmus stattfindende
Festival wegen grossen Erfolges an die
Grenzen der Kapazitit seines enthusia-
stischen Organisationsteams gelangt.
Fiir 2001 hat es sich deshalb (und wegen
mangelnder finanzieller Absicherung)
eine Denkpause verordnet. Diese wurde
erfolgreich genutzt, um die Existenz
des Festivals lingerfristig abzusichern
und die Organisationsstruktur zu pro-
fessionalisieren. Dank einer substan-
tiellen Erhohung der Unterstiitzung
und einer auf fiinf Jahre lautenden Lei-
stungsvereinbarung mit der Stadt Ba-
den ist die nihere Zukunft der Schau
gesichert.

Fiir den Internationalen Wettbewerb
sind 46 Beitrige selektioniert worden,
die von der internationalen Jury, beste-
hend aus George Griffin (USA), Nurit
Israeli (D), Joon-Yang Kim (Siidkorea),
Igor Kowaljow (USA) und Suzanne
Zahnd (CH), beurteilt werden.

Das Programm «Best of the World»,
fiir das 24 Beitrige nominiert wurden,
vereinigt Highlights aus der aktuellen
internationalen Produktion.

Zwei Werkschauen gelten dem
Werk von George Griffin und Igor Kowal-
jow. Griffin, der in den siebziger Jahren
mit Grossen wie Ralph Bakshi zusam-
menarbeitete, setzt sich in seinen Ani-
mationen oft mit Geschichte und Zu-
kunft des Trickfilms auseinander, re-
flektiert spielerisch Techniken und
Traditionen, wihrend zentrale Aspekte
von Kowaljows Schaffen die Suche
nach der eigenen Identitit und die Ver-
mischung von Gegenwart und Zukunft
sind.

Das Festival hat den Kinderfilm-
club «Zauberlaterne» eingeladen, aus
den eingeladenen Filmen ein eigenes
Kinderprogramm zusammenzustellen,
das, medienpidagogisch begleitet,
dem jiingsten Publikum die Welt des
Animationsfilms naherbringen soll.

Baden wird auch Ort sein fiir zahl-
reiche Vorpremieren von abendfiillen-
den Animationsfilmen wie etwa LES
TRIPLETTES DE BELLEVILLE von Syl-
vain Chomet, WAKING LIFE von Richard
Linklater oder CORPUS CALLOSUM von
Michael Snow. :

Nach dem Festival wird eine Pro-
grammauswahl auf Tournee durch
mehrere Schweizer Stidte gehen.

Fantoche, Landstr. 1, Postfach, 5401 Baden,
www.fantoche.ch

Kurz belichtet

|~
Das andere Kino

Stummfilmfestival

Bereits seit Jahren widmet sich das
Bonner Sommerkino im stimmungs-
vollen Hof der Universitit Bonn im
August jeweils dem Stummfilm. Stefan
Dréssler, Griinder und kiinstlerischer
Leiter des Sommerkinos, gelingt es je-
weils, beriihmte, aber auch neu ent-
deckte Stummfilme in qualitativ guten
oder gar neu restaurierten Kopien zu
organisieren, die von ausgesuchten
Stummfilmpianisten begleitet werden.
Seitdem Dréssler als Leiter des Film-
museums in Miinchen titig ist, wird
das Programm jeweils auch dort ge-
zeigt. Dieses Jahr zieht erfreulicherwei-
se auch das Filmpodium der Stadt Ziirich
mit und iibernimmt das Programm von
kurzen und lingeren Stummfilmen
inklusive der Live-Begleitung ab 20. 8.
beinah vollstindig. Neben Klassikern
wie INTOLERANCE von David Wark
Griffith (1916), DAS GLUCK (STSCHAST-
JE) von Alexander Medwjedkin (1935)
oder THE WIND von Victor Sjostrom
(1928) findet sich Witziges und Burles-
kes, etwa die japanische Nonsenskomg-
die KINDER SIND EIN SEGEN von Tora-
Jjiro Saito, aber auch ICH MOCHTE KEIN
MANN SEIN, eine typisch berlinerische
Komédie von Ernst Lubitsch mit der von
Temperament sprithenden Ossi Oswal-
da, oder THE BALLOONATIC von und
mit Buster Keaton. Als besonderer
Leckerbissen konnte sich POLIZEI-
BERICHT UBERFALL von Erno Metzner,
«einer der radikalsten deutschen
Filme», ein experimenteller Kurzfilm
iiber einen Strasseniiberfall, entpup-
pen.
Filmpodium im Schiffbau, Schiffbaustr. 4,
8005 Ziirich, www.filmpodium.ch
19. Internationale Stummfilmtage - Bon-
ner Sommerkino (7. bis 17. August),
www.bonnerkinemathek.de

pra=)
Hommage

Gene Hackman

Das Stadtkino Basel erdffnet ab
21. August seine sechste Saison mit ei-
ner kleinen Hommage an den amerika-
nischen Schauspieler Gene Hackman.
Aus den iiber sechzig Filmen, in denen
er mitgewirkt hat, werden unter ande-
rem BONNIE AND CLYDE von Arthur
Penn, THE FRENCH CONNECTION von
William Friedkin, THE CONVERSA-
TION von Alan J. Pakula oder UNFOR-
GIVEN von Clint Eastwood gezeigt.
Stadtkino Basel, Klostergasse 5, 4051 Basel
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LE PAVILLON S
«SWISS FILMS» Pavillon «SWISS FILMS» a la Morettina:
A LA MORETTINA Micha Schiwow, Francine Briicher, Christine Stettler, Ursula Hartenstein,

Sandra Gomez, Regula Bobst, Thierry Blancpain
(Centre suisse du cinéma)

Philippe Clivaz, Eric Bouzigon, Simon Koenig
(Agence suisse du court métrage)

Peter da Rin, Hanna Bruhin, Sabina Brocal
(Pro Helvetia)

CENTRE SUISSE DU CINEMA
Neugasse 6, Postfach, CH-8031 Ziirich
tel. ++41/1/272 53 30, fax ++41/1/272 53 50

Le Centre suisse du cinéma e-mail: info@swissfilms.ch
- informe sur l'actualité du cinéma suisse www.swissfilms.ch
- conseille les producteurs et les réalisateurs pour
la promotion et la vente de leurs films AGENCE SUISSE DU COURT METRAGE
-> renseigne les délégués de festivals sur les derniers films produits it d NS
- soutient les films suisses a I'occasion de marchés internationaux du film t6l. ++41/21/311 09 06, fax ++41/21/311 03 25
-> organise le Prix du cinéma suisse ;;m';;;fr':f(i@l:]":;‘ﬁlm-"‘
-> publie le catalogue annuel «SWISS FILMS» qui est une : .
sélection représentative des nouvelles productions PRO HELVETIA

Hirschengraben 22
Postfach
CH-8024 Ziirich

SWISS FILMS cs e i et et S o R 16, ++41/1/267 7171, fax ++41/1/267 71 06
j > AR T s Fonditan suiss pou a sittre e-mail: info@pro-helvetia.ch

www.pro-helvetia.ch




Alexander J. Seiler

Das Filmpodium der Stadt Ziirich
begeht den 75. Geburtstag von Alexan-
der J. Seiler mit der Vorfithrung von
DON QUICHOTTE von Georg Wilhelm
Pabst, eine filmische Raritit von 1933,
die sich Seiler gewiinscht hat. Das
Filmpodium wiirdigt damit «seinen
wesentlichen Beitrag zur Entwicklung
des Schweizer Films in den vergange-
nen vierzig Jahren»: sein Dokumentar-
filmschaffen, aber auch sein filmpoliti-
sches und filmkulturelles Engagement.
Seiler arbeitet im tibrigen an einem
Projekt «Dutti».
Filmpodium der Stadt Ziirich, 19. August,
18.30, kurze Laudatio von Rolf Niederhau-
ser, Filmpodium im Schiffbau, Schiffbau-
str. 4, 8005 Ziirich, www.filmpodium.ch

Jim Jarmusch

In der schénen Retrospektive, die
das Xenix Jim Jarmusch widmet, sind im
August noch MYSTERY TRAIN, GHOST
DOG: THE WAY OF THE SAMURAI,
NIGHT ON EARTH, der Western DEAD
MAN und YEAR OF THE HORSE, der
Musikfilm iiber Neil Young, zu sehen.
Die Reihe wird erginzt mit sechs Episo-
den aus der skurrilen Fernsehserie «Fi-
shing with John» von John Lurie, dem
Schauspieler und Musiker - und Fisch-
fangbanausen: Lurie mit Jim Jarmusch
auf Haifischfang, mit Dennis Hopper
in Thailand, mit Tom Waits auf Red-
Snapper-Fang auf Jamaica oder mit
Willem Dafoe beim Eisfischen in Mai-
ne. Ausserdem wird der Episodenfilm
TEN MINUTES OLDER — THE TRUMPET
zu sehen sein.
Kino Xenix am Helvetiaplatz, Kanzleistras-
se 56, 8004 Ziirich, www.xenix.ch

==
I The Big Sleep

Jean Yanne

18.7.1933 - 23. 5. 2003

«Die Lakonie war sein Faustpfand:
Ein skeptischer, witternder Blick, weni-
ge Worte und sparsame Gesten gentig-
ten Jean Yanne, um seine Charaktere in
Undurchschaubarkeit zu wiegen. Seine
grosse Begabung lag darin, ihnen ein
Doppelleben zu geben. Den Zuschauern
eroffnete er dabei einen mulmigen
Zwiespalt. Die Sanftmut und Schiich-
ternheit, die er der Titelrolle in Cha-
brols LE BOUCHER verleiht, vermag er
erschiitternd zirtlich zu vereinbaren
mit der Bestialitit der Frauenmorde,

die er begeht. Ein Anthologiestiick ehe-
licher Grausamkeit lieferte Yanne im
gleichen Jahr in Chabrols QUE LA BETE
MEURE, bei dem man sich stindig er-
tappt, seiner Hime und Verichtlichkeit
insgeheim recht zu geben.»

Gerhard Midding in Frankfurter Rund-
schau vom 6. 6. 2003

Gregory Peck

5. 4.1916 —12. 6. 2003

«Den letzten filmischen Triumph
hat er 1989 in OLD GRINGO von Luis
Puenzo gefeiert, in der wunderbaren
und noch einmal sozusagen massge-
schneiderten Rolle des alten Schrift-
stellers Ambrose Bierce, der sich
scharfziingig, todessiichtig und mit ro-
mantisch angekrankeltem Sarkasmus
in eine mexikanische Revolution
stiirzt. In dieser Figur schlug das noble
Herz noch einmal sehr kriftig, um es
ein wenig pathetisch auszudriicken. In
diesem Bierce, kurzum, war noch ein-
mal der ganze Peck, ein Gentleman, der
alles gehabt hat, nichts mehr braucht
und sich der eigenen Uberdurch-
schnittlichkeit doch nicht entziehen
kann.»
Christoph Schneider im Tages-Anzeiger
vom 14. 6. 2003

Katherine Hepburn

12.5.1907 - 29. 6. 2003

«Wenn die Millionenerbin Susan
draufgingerisch, unerschrocken und
in hochfliegender Selbstiiberschitzung
die grosse gefleckte Wildkatze hinter
sich her zerrt - keineswegs den ge-
zihmten Leoparden namens Baby, son-
dern ein gemeingefihrliches Untier -
ist sie ganz Dompteuse wider willen,
ganz im Einklang mit dem Geschmack
ihrer selbstbewussten Darstellerin
Katherine Hepburn. Die «Unbezihm-
bare», wie sie immer wieder genannt
wurde, dieses temperamentvolle und
zu allen Schandtaten bereite Energie-
biindel, nie Mittelmass, sondern stets
quirliger Widerspruchsgeist, arrogant,
originell, exzentrisch, eine einzige und
stetige Herausforderung fiir das andere
Geschlecht, hatte das Gliick, in einer
Zeit zum Hollywoodstar aufzusteigen,
als der Geschlechterkampf im Kino
noch zwischen Gleichen ausgetragen
wurde.»
Marli Feldvoss in Neue Ziircher Zeitung
vom 1. 7.2003
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MYSTERY TRAIN
Regie: Jim Jarmusch

Jean Yanne und Stéphane
Audranin LE BOUCHER
Regie: Claude Chabrol

Gregory Peck und Jane Fonda
in OLD GRINGO
Regie: Luis Puenzo

Katharine Hepburn
in BRINGING UP BABY
Regie: Howard Hawks

Biicher zum Film

Quizfrage: Was haben folgende
Kiinstler gemeinsam? Die Schauspieler
Germaine Damar und René Deltgen so-
wie der Autor («Dr. Mabuse») Norbert
Jacques? Sie alle waren gebiirtige Lu-
xemburger, machten Karriere aber vor
allem in Deutschland.

Im Falle des 1979 verstorbenen
Deltgen, der den Hohepunkt seiner
Karriere im Dritten Reich vor allem in
Abenteuerfilmen (wie KAUTSCHUK) als
“Macho” und “Lebemann” erlebte, ist
das mehr als eine biographische Fuss-
note, wurde ihm doch nach dem Zwei-
ten Weltkrieg in Luxemburg der Pro-
zess gemacht - als Kollaborateur des
Nazi-Regimes. Dabei ging es nicht um
seine Mitwirkung in faschistischen
Spielfilmen, die Propagandacharakter
hatten, sondern um die Unter-
zeichnung zweier propagandistischer
Aufrufe aus der Zeit, als Luxemburg
unter deutscher Kontrolle stand. Als
Kollaborateur wurde Deltgen 1946 zu
einer Gefingnisstrafe von zwei Jahren,
zu einem Bussgeld und zum Verlust der
luxemburgischen Staatsbiirgerschaft
verurteilt. Allerdings, auch das erfihrt
man aus diesem Buch, wurde er bereits
nach kurzer Zeit wieder entlassen, war
hochstens zwei bis drei Monate inhaf-
tiert, wie spitere Theaterengagements
belegen, und erhielt 1952 wieder die
Staatsbiirgerschaft. Letzte Klarheit
bringt auch dieses Buch nicht in den
«Fall Deltgen»: «Definitiv unergriind-
bar» sei es, so die Einleitung, wie Delt-
gen zum Nationalsozialismus stand.
Was iiberrascht ist unter anderm die
Tatsache, dass es zum Begribnis des
Schauspielers Joachim Gottschalk (der
sich nicht von seiner jiidischen Ehefrau
trennen wollte und deshalb mit seiner
Familie 1941 Selbstmord beging) zwei
kontrire “Wahrheiten” gibt: einerseits
die Aussage, Deltgen hitte sich Goeb-
bels’ Missfallen zugezogen, weil er mit
einigen wenigen anderen Kollegen trotz
Verbot daran teilnahm, andererseits die
Aussage, fast alle Berliner Schauspieler
hitten als Protest daran teilgenommen.

Einfach, weil es iiber einen kaum
bekannten Vorgang berichtet, ist das
24seitige Kapitel iiber den «Fall Delt-
gen» so spannend. Thm folgen 28 Seiten
iiber die Theaterarbeit Deltgens, rekon-
struiert aus Selbstzeugnissen, Erinne-
rungen von Kollegen, Berichten von
Augenzeugen und Premierenkritiken.
Ein wenig enttiuschend sind die beiden
Kapitel tiber Deltgens Film- und Fern-
seharbeiten (54 Seiten) und iiber seine
«politischen Filme im Dritten Reich».



Von beiden hitte ich cine detailliertere
Analyse von Deltgens Spielweise erwar-
tet, die Michael Wenk restimierend wer-
staunlich modern» in ihrer «Korper-
betonung» nennt, wihrend Uli Jung bei
den acht politischen Filmen, von DAS
MADCHEN JOHANNA (1935) Dbis
FRONTTHEATER (1942), cher deren fil
misches, Funktio

das Buch summieren, das allein mit sei
nem Gewicht den neuen Harry Potter
blass aussehen lisst. Es ist ein echtes
Fan-Buch geworden, bei dem man
zunichst einmal den Hut zichen muss
angesichts der Fiille des Materials,
das die beiden Autoren (die ihren
Lebensunterhalt als Diplomiibersetze

nieren in den Mittelpunkt stellt. 13 Sei
ten mit Notizen sowie

«in einer Korper
schaft des offentlichen Rechts» ver
i haben. Da-

ein Werkverzeichnis runden den reich
illustrierten Band ab.

«Mit Wohlwollen und Aufmerk-
sambeit» habe die Familie Deltgen die-
ses Projekt verfolgt, lesen wir in der
Deltgen-Monografie. Im Falle der Lex-
Barker-Biographie ging die familiire
Unterstiitzung offenbar weit dariiber
hinaus. So kénnen die Verfasser ctwa
aus zahlreichen privaten Briefen des
1973 i tie

2u haben sie zahlreiche Weggefihrten

Barkers interviewt und zitieren ausgie

big aus zeitgendssischem Material. Die-
e

ihm dann als Old Shatterhand erneut
cine treue Fangemeinde bescherte.
Auch sein Privatleben, so seine zahl
reichen Ehen (etwa mit den Kollegin
nen Arlene Dahl und Lana Turner)
kommen nicht zu kurz in dem reich
und erlesen bebilderten Band (wobei
ich nur die Abbildung des lebensgros-
sen Starschnitts aus der «Bravo» ver-
misst habe).

Der Titel des Buches verheisst eine
Gesamtdarstellung, aber die Untersu-
chung von Sandra Theiss, «Taking Sides

se fe i Darstel
lung macht die Lektiire aber manchmal
etwas ermiidend. Wer Lex Barker zuerst
kennen gelernt hat als Held bundes
deutscher Karl-May-Verfilmungen der
sechziger Jahre, erfihrt hier, dass dies
nur ein Teil seiner Karriere war, die
mit seiner Rolle als zehnter Tarzan

ren, die dieser an seine erste Ehefrau
schrieb - auch noch Jahre nach der
Trennung. «Mehr als Sie je iiber Lex
Barker wissen wollten», so kénnte man

der (und Erbe Johnny
Weissmillers) 1948 ihren ersten Hohe-
punkt erlebte, ihn spiter nach Italien
fihrte (von Fellinis LA DOLCE VITA zu
vielen Mantel- und Degenfilmen) und

- Der Istvdn Szabo» be-
schiftigt sich nur mit sieben der bis-
lang sechzehn abendfiillenden Kino-
und Fernsehfilme des Regisseurs. Die
Verfasserin, bei deren Arbeit es sich um
ihre Dissertation zum Dr. phil. an der
Universitit Mainz handelt, macht zwei
Schwerpunkte im Werk des Regisseurs
aus: die Verfithrung durch die Macht
und sein Heimatland Ungarn. Das Buch
konzentriert sich deshalb auf die ent-
sprechenden Filme, zum einen die
Trilogie mit Klaus Maria Brandauer

(MEPHISTO, OBERST REDL, HANUS
siN) und den Furtwingler-Film
TAKING SIDES, zum anderen dic Filme
VATER (1966), SUSSE EMMA, LIEBE
BOBE (1992) und TASTE OF SUNSHINE
(1999), der beide Schwerpunkte mitein
ander verkniipft

Jedem der sechs Filme ist ein eige-
nes Kapitel gewidmet, in dem es der
Verfasserin darum geht, «wiederkeh-
rende Themen und Motive» heraus
zuarbeiten. Dabei gelingt es ihr auch
immer wieder, Szabos Technik der In-
szenierung herauszuarbeiten, etwa den
Einsatz des Lichts in MEPHISTO. Das
ist erst einmal gewinnbringend zu
lesen, in der Wiederholung allerdings
oft ein wenig langatmig. So erfreulich
es ist, dass hier nicht Fremdzitat an
Fremdzitat gereiht wird - der Band
kommt mit nur 145 (bibliografischen)
Fussnoten aus - so problematisch ist je
doch die Verengung des Blicks, die das
Buch gleich in mehrfacher Hinsicht
kennzeichnet. Ist es legitim, iiber Fil
me, die sich mit historischen Figuren
beschiftigen, ohne Bezug zur ausser-

AT

filmischen Realitit zu schreiben? Auf
die ganze Debatte, die anlisslich des
Erscheinens von Klaus Manns «Mephi-
sto»-Roman darum gefiihrt wurde, in
wieweit er der Figur von Gustav Griind-
gens und seiner Rolle im Dritten Reich

mischung stecken konnen.» Diese Aus-
serung werden wahrscheinlich viele
Filmemacher unterschreiben; unge-
wohnlichist, dass sie von einem Doku-
mentaristen stammt. Thomas Schadt
(jahrgang 1957) kommt in scinem Buch
D: fiihl d Zur Dra-

gerecht wird, wird hier
cingegangen wic auf andere Verfilmun-
gen des «Redl»- oder des «Hanussen»
Stoffes. Uber die weiteren Filme von
Istvin Szabé erfahren wir ebenfalls
nichts, selbst die Filmographie listet
nur, mit knappsten Angaben, die im
Buch behandelten Arbeiten auf. Einzig
ein knapp 3oseitiges Gesprich im
Anhang, das die Verfasserin im Okto-
ber 2002 mit Istvdn Szab6 fiihrte, hat
allgemeineren Charakter.

«Hitchcocks Psychothriller psy-
cHo war fiir mich cine Offenbarung,
An keinem anderen Film habe ich fiir
mich derart exemplarisch ableiten kén-
nen, welch kreatives Potenzial und wel-
che Genauigkeit in filmischen Erzihl-

wumz meuieHTeT Fivauiern 3.0 [

und «Finanzierung» bis hin zur «Film-
premiere». Das ist spannend zu lesen,
in den Hinweisen auf die sich verschiir
fenden Zwinge des Marktes (auch bei
sffentlich-rechtlichen Sendeanstalten
als Auftraggebern), aber vor allem,
wenn es darum geht, wie «dic Pocsic
de zustande kommt,

gie d gleich
mehrfach auf psycio (und vor allem
die Duschszene) zu sprechen. Dabei
gehort er eher zu den Klassisch orien-
tierten Dokumentarfilmemachern und
lehnt etwa «Dokusoaps» und hnliches
als «neueste Modeerscheinungen» ab.
Gliicklicherweise sind solche Pauschal-
urteile eher selten in diesem Buch,
denn Schadt schreibt iiber «Theorie des
Dokumentarfilms» (Teil 1, 114 Seiten)
ebenso wie iiber «Praxis des Dokumen-
tarfilms» (Teil 2, knapp 200 Seiten) an-
hand cigener Erfahrungen. Geht s im
ersten Teil um grundsitzliche Fragen
wie «Distanz oder Nihe» und «On und
Off oder: Was zeigen, was nicht zei-
gen?», so folgt der zweite Teil den ein-
zelnen i von «Idee,

wie
Bildgestaltung, Lichtsetzung oder Ton-

Thema, Auftragy iiber «Recherches

um das Schaffen der Bedingungen, wo
«das Gefiihl des Augenblicks» sich auf
dem Filmmaterial niederschligt.

Frank Arnold

Uli Jung. Paul Lesch, Jean-Paul Raths,
Michael Wenk: René Deltgen. Eine Schau
spielerkarriere. Dudelange (Luxemburg):
Ministére de la Culture, de I' Enseignement
supérieur et de la Recherche, Centre natio-
nal de l'audiovisuel. (Vertrieb: Schiiren Ver-
lag, Marburg). 204 S., 51 Fr., 9.80 €

Reiner Boller, Christina Bohme: Lex Barker

Die Biographie. Berlin, Schwarzkopf &
Schwarzkopf Verlag. 2003. 552 5., ca. 700
Abb., 66.70Fr., 39.90 €

Sandra Theiss: Taking Sides - Der Film-
regisseur Istudn Szabd. Mainz, Bender Ver-
lag (Filmforschung Band 4), 2003. 349 5.,
34.25Fr,2190€

Thomas Schadt: Das Gefiihl des Augen-
blicks. Zur Dramaturgie des Dokumentar-
films. Bergisch Gladbach, Bastei-Liibbe
(Reihe: Buch & Medien; Bastei Taschen-
buch Nr. 94014), 2002. 318 S., 25.80 Fr,
1,90€
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DVD

Die Farbe Lila

Als Steven Spielberg seine Ver-
filmung des Bestsellers «The Color Pur-
ple» von Alice Walker ankiindigte, war
das Erstaunen gross. Der ewige Junge
mit dem kindlichen Gemiit wagte
sich an einen “Erwachsenenfilm”, an
ein melodramatisches Siidstaatenepos
iiber die Leiden und allmahliche Eman-
zipierung einer Farbigen in der ersten
Hilfte des zwanzigsten Jahrhunderts,
an einen Stoff, der nichts weniger woll-
te, als die verheerenden Folgen der
Rassendiskriminierung und Unterdrii-
ckung anzuklagen.

Das Ergebnis wurde damals von
der Kritik als schwiilstig, oberflichlich
und sentimental abgetan - heute,
knapp zwanzig Jahre danach, erweist
sich THE COLOR PURPLE als eines der
stilsichersten, kraftvollsten und leider
am meisten unterschitzten Werke
Spielbergs. Die Bildgestaltung von
Allen Daviau, sein Spiel mit Licht und
Farbe, ist nach wie vor iiberwiltigend,
und die schauspielerischen Leistungen
vor allem in den weiblichen Parts sind
derart iiberzeugend, dass man Spiel-
berg seine Ausfliige ins Gefiihlsmonu-
mentale grossziigig nachsieht. THE
COLOR PURPLE ist zwar ein Melodrama
ohne analytischen Anspruch - aber als
solches ein grosser Wurf.

DIE FARBE LILA (THE COLOR PURPLE) USA
1986. Warner/Region 2. 148 Min. Bildformat: 16:9.
Sound: DD 5.1, Dolby Surround 2.0. Sprachen:
DJE. Untertitel: D. Extras: 4 Orig.-Dokumentatio-
nen zur Autorin, Bearbeitung des Buchs, Drehar-
beiten und das nachfolgende Musical, Fotogalerie
Regie: Steven Spielberg; Buch: Menno Meyjes;
Kamera: Allen Daviau; Schnitt: Michael Kahn;
Musik: Quincy Jones. Darsteller (Rolle): Whoopi
Goldberg (Celie), Danny Glover (Albert Johnson),
Margaret Avery (Shug Averey), Rae Dawn Chong
(Squeak), Oprah Winfrey (Sofia), Willard Pugh
(Harpo)

Astrid-Lindgren-Klassiker

Nach einigen lieblos zusammen-
geschusterten Editionen mit Lindgren-
Verfilmungen sind nun endlich sechs
dieser Klassiker des Kinderfilms mu-
stergiiltig restauriert worden. Kein
Bonusmaterial, kein Audiokommentar
zwar - aber in einer derart brillanten
Farbqualitit waren RASMUS UND DER
VAGABUND, die Madita- und Saltkro-
kan-Filme und RONJA, DIE RAUBER-
TOCHER wahrscheinlich noch nie zu
sehen. Durch die Restauration wird erst
recht sichtbar, mit welcher Sorgfalt
und Professionalitit man sich in
Schweden dem Kinderkino verschrie-
ben hat. Lindgrens Hausregisseur Olle

Hellbom gehért leider zu den unter-
schitzten Filmkiinstlern, wohl gerade
weil er “nur” Kinderfilme gemacht hat.
Dabei ist die Sensibilitit, mit der er
Kinder fiihrt, einmalig und umwer-
fend, sie bewegen sich, als habe die
Kamera nie existiert. Dariiber hinaus
zeigen alle Filme ein feines Gespiir fiir
die typisch lindgrenschen ironisch-kri-
tischen Zwischenténe. Die beiden «Ma-
dita»-Filme verwohnen uns zwar mit
einem wunderschon gefilmten nostal-
gisch getoénten Bilderbogen - aber eine
heile Welt ist das dennoch nicht, was
hier inszeniert wird. Ungebrochen hei-
ter geht es dagegen in der Ferienwelt
auf Saltkrokan zu und her - aber selbst
diese fiihlt sich derart echt an, dass
man am liebsten «Saltkrokan einfach»
buchen wiirde.

FERIEN AUF SALTKROKAN - DAS TROLL-
KIND (TJORVEN OCH SKRALLAN) [ FERIEN
AUF SALTKROKAN - DIE SEERAUBER (TJOR-
VEN OCH MYSAK) (1DVD) Schweden 1965/1966.
Regie: Olle Hellbom

MADITA (DU AR INTE KLOK, MADICKEN) |
MADITA & PIM (MADICKEN PA JUNIBAK-
KEN) (1DVD) Schweden 1979/1980. Regie: Goran
Graffman

RASMUS UND DER VAGABUND (RASMUS PA
LUFFEN) Schweden 1981. Regie: Olle Hellbom
RONJA, DIE RAUBERTOCHTER (RONJA RO-
VARDOTTER) Schweden 1984. Regie: Tage
Danielsson

Universum Film/Svensk Filmindustri/Region 2.
Bildformat: 16:9. Sound: Mono. Sprachen: DJS.
Untertitel: keine. Extras: keine

Theater des Grauens

Edwart Lionheart hat sein gesam-
tes Schauspielerdasein Shakespeare ge-
widmet - und sich selbst - vor allem
sich selbst. Deshalb kann er nicht hin-
nehmen, dass ihn eine Kritiker-Jury
iibergeht, als es den Schauspieler des
Jahres zu kiiren gilt. Seine Rache ist
passend, nobel und blutig: Simtliche
missliebigen Kritiker werden mit Sha-
kespeare traktiert, ob sie allerdings
auch geliutert werden, bleibt dahinge-
stellt, denn niemand {iberlebt Lion-
hearts Shakespeare - sowenig wie Ro-
meo, Cisar oder Othello den grossen
Barden iiberlebt haben. THEATRE OF
BLOOD ist eine Horrorkomddie, die
wahrhaft schaurigen Genuss bietet. Vor
allem natiirlich, weil Vincent Price in der
Rolle des Schmierentragéden Lionheart
ein brillanter Selbstparodist ist und
sein Image als distinguierter B-Movie-
Star lustvoll karikiert - ein Laurence
Olivier des Horrorfilms. Ebenso ver-
gniiglich, ja fast schon tiefsinnig ist
THEATRE OF BLOOD aber auch, weil
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sich durch die lustvoll zelebrierten
Morde ganz beiliufig die blutgetrinkte
Grausamkeit von Shakespeares Univer-
sum enthiillt.

THEATER DES GRAUENS (THEATRE OF
BLOOD) GB 1972. MGM/Region 2. 104 Min. Bild-
format:16:9. Sound: DD 5.1. Sprachen: DJE. Unter-
titel: D. Keine Extras

Regie: Douglas Hickox; Buch: Anthony Greville-
Bell; Kamera: Wolfgang Suschitzky; Schnitt: Mal-
colm Cooke; Musik: Michael J. Lewis; Darsteller
(Rolle): Vincent Price (Edwart Lionheart), Diana
Rigg (Edwina Lionheart), Ian Hendry (Peregrine
Devlin), Jack Hawkins (Solomon Psaltery),
Robert Morley (Meredith Merridew)

Uber den Dichern von Nizza

Als Hitchcock an der Riviera - und
in kalifornischen Studios - seine
Screwball-Krimi-Komddie To CATCH
A THIEF drehte, befand er sich mitten
in seiner produktivsten und erfolg-
reichsten Phase. Noch heute spiirt man
dem Film an, dass hier ein selbst-
bewusster und entspannter Meister
hinter der Kamera stand, einer, der Pu-
blikum, Schauspieler und Studios fest
im Griff hatte. Passend zum Motiv des
ehemaligen Juwelendiebs, der einen
Imitator iiberfiihren muss, um seine
Unschuld zu beweisen, ist ToO CATCH
A THIEF - auch dank der Traumbeset-
zung Cary Grant-Grace Kelly - ein Juwel
in Hitchcocks Kollektion geworden,
eines, das restauriert noch verfiihreri-
scher funkelt als sonst schon. Das
eigens fiir die DVD zusammengestellte
Dokumentationsmaterial ist unterhalt-
sam, wenn auch konventionell: Ge-
sprache mit Tochter und Enkelin, mit
Mitarbeiterinnen und Mitarbeitern,
Filmausschnitte und Fotos von den
Dreharbeiten. Genau am passenden Ort
ist hier das Portrit der Kostiimbildne-
rin Edith Head. Aber die eigentliche
Sensation sind Aufnahmen aus dem
Familienarchiv der Hitchcocks, die ent-
hiillen, dass Hitch Rad fahren konnte.

Thomas Binotto

UBER DEN DACHERN VON NIZZA ('ro CATCH
A THIEF) USA 1955. Paramount/Region 2.
102 Min. Bildformat: 16:9. Sound: DD 5.1. Spra-
chen: DJE. Untertitel: D. Extras: Dokumentationen
«Schreiben und Casl:ing»y «Mdking af», «Alfred
Hitchcock - Eine Ehrungy, «Edith Head: Die Para-
mount Jahre», Foto- und Postergalerie

Regie: Alfred Hitchcock; Buch: John Michael
Hayes; Kamera: Robert Burks; Schnitt: George To-
masini; Musik: Lyn Murray; Darsteller (Rolle):
Cary Grant (John Robie), Grace Kelly (Frances
Stevens), Jessie Royce Landis (Mrs. Stevens),
Charles Vanel (Bertani), Brigitte Auber (Danielle
Foussard), John Williams (Hughson), Jean Marti-
nelli (Foussard)

.~ SPECIAL EDITION: 2 DISC SET
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Widerstreit zwischen Transparenz
und Unergriindlichkeit

LA FLEUR DU MAL von Claude Chabrol

Nicht einmal das
Pampbhlet, das die
infamen Kapitel der
Familiengeschichte
aufdecken und so
den Sieg der
Mutter, die fiir das
Amt der Biirger-
meisterin kandi-
diert, verhindern
soll, richtet
ernsthaften
Schaden an.

In einem gemessenen Tempo, das uns aus fritheren
Filmen wie POULET AU VINAIGRE ldngst vertraut ist, er-
griindet die Kamera den Garten und das grossbiirgerli-
che, weitrdumige Anwesen im Bordelais. Die offenen
Tiiren gestatten ihr knappe, gleichwohl konzentrierte
Ausblicke in die Zimmer. Zielstrebig gleitet sie die Trep-
pe hinauf. Sie erforscht das Haus, als wiirde sie es in den
Zeugenstand rufen. Damias melancholisches Chanson
«Un souvenir» fithrt uns zu Beginn von Claude Chabrols
neuem Film zuriick in die vierziger Jahre, schiirt die
Neugier auf die Ablagerungen vergangener Verbrechen,
die dieser Ort allmahlich preisgeben wird.

Die Leiche im Haus der Familie Charpin-Vasseur
ist nicht im Keller versteckt, sondern liegt im ersten
Stock. Die Kamera erfasst kurz den Toten, ohne uns seine
Identitit zu enthiillen; einzig der vom Finger entfernte
Ehering soll uns Ritsel aufgeben. So stimmt uns Chabrol
schon im Vorspann auf die Tiicken der Transparenz ein:
in dieser Dynastie glaubt jeder, die Familiengeheimnisse

hiiten zu miissen - und dabei sind sie lingst keine mehr,
sie liegen offen da. Nicht einmal das Pamphlet, das die
infamen Kapitel der Familiengeschichte aufdecken und
so den Sieg der Mutter, die fiir das Amt der Biirgermei-
sterin kandidiert, verhindern soll, richtet ernsthaften
Schaden an. Die Gepflogenheiten bei der Kommunal-
wahl schiiren tiberdies den Verdacht, dass man es in der
provinziellen Enge mit dem Wahlgeheimnis nicht so ge-
nau nimmt: schon in der Wahl der Stimmkarten wird
transparent, fiir welchen Kandidaten sich ein Biirger
wohl entschieden hat. Dieses Wechselspiel von Evidenz
und Ritsel gestattet es Chabrol, die vertrauten Abgriinde
von Doppelziingigkeit und Unmoral im Milieu der geho-
benen Provinzbourgeoisie aufzureissen. Eine Primisse
seines Kinos, das wird in LA FLEUR DU MAL wiederum
deutlich, ist eine bekiimmerte, fast anachronistische
Einsicht darin, wie unentrinnbar die Klassenzugehorig-
keit ist.



Diesen Stoff,

aus dem griechische
Tragédien ent-
stehen konnten, hat
Chabrol mit
bewidhrter
Beildaufigkeit und
ironischer Distanz
inszeniert.

Seine Innenansicht der Bourgeoisie zelebriert
Chabrol zunichst einmal als lukullisches Seminar. Zur
Feier der Riickkehr von Frangois, dem Sohn der Familie,
der vier Jahre lang in den USA studiert hat, hat Tante Li-
ne eine besondere Delikatesse gekocht: eine lamproie. Mit
gebieterischer Gastlichkeit bittet sie die Familie zu
Tisch. Frangois mag zwar ein gutes Wort einlegen fiir die
zunehmende Qualitit der amerikanischen Weine, aber
an den wohltemperierten Weissen, der noch vom eige-
nen Weingut stammt, ragen diese Gewichse einfach
nicht heran; davon ist sein so durstiger wie regionalstol-
zer Vater Gérard fest iiberzeugt. Es ist stets ein detailver-
liebter, kulinarischer Blick auf ihre Rituale, mit dem die-
ser Regisseur sein Publikum hineinzieht in die Welt sei-
ner eigenen Kaste. Darin findet er bereits zu seiner
Erzihlhaltung komplizenhaften Schauderns, mit wel-
cher er fortan ihre Unmoral entlarven wird.

Die einander herausfordernden Pole seines Kinos,
die Ordnung und der Wahn, gehen hier nicht nur eine
Liaison ein, sondern sind institutionalisiert in den biir-
gerlichen Familienverhiltnissen. Dem Presseheft ist ein
niitzlicher Stammbaum der beiden Linien der Charpin
und der Vasseur beigefiigt, den man am liebsten auch je-
dem Zuschauer in die Hand driicken wiirde, nebst einem
Hinweis auf die kuriose Hiufigkeit, mit der letzthin
Chabrol-Filme bevélkert werden von Figuren mit Dop-
pelnamen. Das Ehepaar Charpin-Vasseur lebt in hofli-
cher Zerfleischung. Der Vater (der wunderbar sanfte Ber-
nard Le Coq spielt ihn als galanten Nachkommen von
Jean Yanne aus QUE LA BETE MEURE) ist eifersiichtig auf
die politischen Ambitionen seiner Frau und die beflisse-
nen Aufmerksamkeiten ihres Assistenten Mathieu. Sie
hat ihrerseits nicht aufgehdrt, verletzt zu sein von seinen
chronischen Seitenspriingen. Frangois und seine Cousi-
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ne Michele stammen aus unterschiedlichen Ehen, aber
tiber ihrer erneut aufkeimenden Liebe liegt nicht nur
eine Ahnung, sondern alsbald auch das Tabu des Inzest.
Darin setzen sie eine heimliche Familientradition fort,
denn auch Line liebte einst ihren Bruder und richte des-
sen Ermordung am eigenen Vater, der ihn wihrend der
Besatzung schindlich an die Nazis verraten hatte. Die
Vergangenheit hilt die Familie fest im Klammergriff,
sucht Line heim als Einfliisterung (die einzigen Riick-
blenden, die es in LA FLEUR DU MAL gibt, sind akusti-
sche) der Schuld und unerfiillter Sehnsucht. «Die Zeit
existiert nicht», sagt sie. «Sie ist ein fortwihrendes
Gefingnis.»

Diesen Stoff, aus dem griechische Tragédien ent-
stehen konnten, hat Chabrol mit bewihrter Beildufigkeit
und ironischer Distanz inszeniert. Sein hingebungsvoll
durchdringender Blick unterliegt dem gleichen Wider-
streit zwischen Transparenz und Unergriindlichkeit wie
die erzihlte Familiengeschichte. Vielleicht ist es genau
dieses Arrangement aus Konzentration und Evidenz, das
LA FLEUR DU MAL zu seinem bislang gréssten Kassen-
erfolg hat werden lassen. Jede Geste, jeder Dialog ge-
winnt hier expositorische Bedeutung. Dass der Vater ein
Scheusal ist, ahnt man schon bei seinem ersten Auftritt,
als er ungeniert einen Behindertenparkplatz blockiert
(gleichwohl leitet Chabrol die Zuschauerwahrnehmung
in betrichtliche Ambivalenz, weil er wie seinerzeit Jean
Yanne als die vitalste Figur des Ensembles gezeichnet
ist). Das aufopferungsvolle Engagement von Kommunal-
politikern ziehen Chabrol und seine Szenaristin Caroline
Eliacheff stracks in Zweifel, in dem sie ihnen Dialoge von
siiffisanter Verichtlichkeit in den Mund legen. («Je
drmer sie sind,» heisst es beim Ortstermin in einer So-
zialsiedlung, «desto boser sind ihre Hunde.») Die Konse-




quenz, mit der Chabrol und Eliacheff ihre Figurenzeich-
nung als Indizienbeweis anlegen, mag einem durchaus
eine Spur zu offensichtlich erscheinen. Um ihrer thema-
tischen Interessen willen scheuen sie auch das Nahelie-
gende nicht: nicht von ungefihr handelt die Hausarbeit,
an der Michéle schreibt, vom Schuldbegriff. Diese Idee
darf man nun freilich getrost auch als Verbeugung vor
Hitchcock lesen, von dessen Motiv der Schuldiibertra-
gung sich Chabrol neuerlich fasziniert zeigt (ganz zu
schweigen von der verschmitzten Hommage, die er sei-
nem Meister anlisslich einer Scrabble-Partie sowie eines
tragikomischen Leichentransportes zollt). Ein Szena-
rium klassischen Zuschnitts also, in dem eine wohl-
iiberlegte, scharfsichtige Symmetrie herrscht, bei der
sich die Geschehnisse und die Figuren ineinander spie-
geln, iiber Jahrzehnte und Generationen hinweg. Aber
auch wenn alle Geheimnisse enthiillt sind, bleibt fiir
Chabrol das Ritsel menschlicher Beweggriinde. Neh-
men wir den lakonisch iiber die Schlusseinstellung ge-
legten Abspann als unzweifelhaftes Indiz, dass diese
Chronik des Bosen weitere Bliiten treiben wird.

Gerhard Midding

«<Die Intrige ist eine Spur
in diesem Film,
aber nicht das Thema

Ein Gesprdch mit Claude Chabrol

rmeuLLenin: Monsieur Chabrol, vorweg ein Kom-
pliment zu Ihrer Besetzung: mit Suzanne Flon und
Nathalie Baye ist in LA FLEUR DU MAL ein Stiick franzé-
sischer Filmgeschichte prisent.

cLaupe caeroL Mit diesen beiden wollte ich schon
lange zusammenarbeiten. Benoit Magimel hat mich in
anderen Filmen beeindruckt, Bernard Le Coq (der mich
immer zum Lachen bringt) entsprach meinen Ideen,
und Mélanie Doutey habe ich aufgrund von Probeaufnah-
men ausgewihlt. Die wesentliche Arbeit bestand darin,
Leute zusammenzubringen, die glaubhaft eine Familie
darstellen kénnen, die nicht nur als Individuen agieren,
sondern als Ensemble harmonieren.

emeuLeniv Ist der Titel mehr als ein schénes
Wortspiel? Gibt es eine tiefer gehende Beziehung zu
Baudelaires «Les Fleurs du Mal»?

cLaupe cHaeroL Nein, es gibt keine direkte Bezie-
hung zu Baudelaire. Der urspriingliche Titel lautete
«Die Fee des Ortes», gemeint war - in einem positiven
Sinne - der Geist des Ortes. Aber das hat uns dann nicht
gefallen, auch weil es nicht jedem sofort verstindlich
war. Deswegen haben wir uns tiberlegt: aus dem ganzen
Blumenbougquet von Baudelaire nehmen wir uns eine
einzige Blume - auch wenn das vielleicht ein wenig un-
bescheiden ist. Den Film kann man verschieden lesen,
und das fithrt zu vier oder fiinf Interpretationen des
Titels. Insofern passt dieser Titel doch ganz gut. Manche
Filme haben exzellente Titel, die aber dann leider nicht
viel mit dem Film zu tun haben.

riLmeuLLenin Das heisst, Sie wiirden sich auch nicht
festlegen, wer die Titelgestalt ist: die von Nathalie Baye
verkorperte Politikerin, die Familie oder die franzo-
sische Geschichte?




«Die Bourgeoisie
ist eigentlich die
letzte soziale
Klasse, die iiberlebt
hat. Sie besteht
auch darauf, eine
abgetrennte soziale
Klasse zu sein, sie
kultiviert ihre
eigenen Riten, so
wie vor ungefdhr
dreihundert Jahren
der Adel seine
kultiviert hat.»

cLaupE chasroL Der Film ist wie eine Matrjoschka-
Puppe konstruiert, wir in Frankreich nennen das einen
Film mit Schubladen: man zieht eine auf, dann muss
man die nichste aufziehen. Man kann den Film auf
verschiedene Weise interpretieren. Man kann diese oder
jene Figur gewisser Dinge bezichtigen, sie sogar an-
klagen, ohne wirklich sicher zu sein, ob diese Anklage
fundiert ist. Der Film basiert auf der vollstindigen
Ungewissheit in allem - und wenn Sie wirklich eine
Heldin fiir den Film suchen, dann ist das Tante Line.

rmeuLLerin Thre Kamera erfasst die Familie sehr
oft mit einem leichten Blick von oben und schafft damit
Distanz. Ich musste dabei an das Ende Thres 1966 ge-
drehten Films LE sSCANDALE denken - jene berithmte
Schlusseinstellung, in der die Kamera sich immer
weiter von den sich streitenden Protagonisten entfernt,
die man am Ende winzig klein in einem Puppenhaus
sieht. Das war damals sehr extrem, eine Karikatur der
Bourgeoisie. Jetzt wihlen Sie einen weniger grossen
Abstand. Heisst das, dass Sie die bourgeoise Familie
zwar immer noch kritisch sehen, aber irgendwie auch
Thren Frieden mit ihr gemacht haben - weil Sie erkannt
haben, dass sie nicht auszurotten ist: man kann sie nur
zeigen, wie sie ist, aber sie ist unausweichlich.

cLaupe ciasroL Ich nehme an, dass die Bourgeoisie
unvermeidlich ist - als soziale Klasse hat sie eine gute
Chance, ewig zu wihren. Sie ist eigentlich die letzte
soziale Klasse, die iiberlebt hat. Sie besteht auch darauf,
eine abgetrennte soziale Klasse zu sein, sie kultiviert
ihre eigenen Riten, so wie vor ungefihr dreihundert
Jahren der Adel seine eigenen Riten kultiviert hat. Dabei
adelt diese biirgerliche Schicht sich permanent selbst,
mit diesen immer linger werdenden Bindestrich-
Namen - dazu gleich noch eine hiibsche Anekdote.
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Friither habe ich vielleicht stirker karikiert und gedacht,
das ist eine effizientere Art und Weise des Filme-
machens. Mit der Zeit hat sich mein Hass in Gelichter
verwandelt, ich beobachte die Bourgeoisie sicherlich
nicht mit Sympathie, denn das hat sie nicht verdient,
sie tut definitiv Béses. Ich bin ihr gegeniiber auch nicht
nachgiebig, lasse ihr also nicht viel durchgehen, aber:
ich vermeide die Karikatur. Ich versuche, sie so dar-
zustellen, dass es auch ein gewisses Vergniigen bereitet,
ihr zuzusehen. Man darf doch nicht vergessen: die
Bourgeois bleiben die Herren der Welt.

Die versprochene Anekdote ist typisch fiir das,
was ich gesagt habe. Damals, als ich selber aus der
mittleren Biirgerschicht per Hochzeit in das fast hohe
Biirgertum aufgestiegen bin, lernte ich einen Monsieur
Muller kennen. Er hatte leichten Zugang zu allen Clubs
und spielte das Spiel der Grossbiirger immer brav mit,
wurde irgendwann reich und kaufte sich ein Stiick Land
in der Provinz. Dieser Grundbesitz hiess «Le Jourdain»,
also nannte er sich Muller de Jourdain. Er bekam einen
Sohn, der Journalist beim «Figaro» wurde und seine
Texte dann immer mit «M. de Jourdain» gezeichnet hat.
Mittlerweile ist das M. weggefallen, er heisst also nur
noch de Jourdain.

rimuLLetin Die Familie Charpin-Vasseur in Threm
Film hat viele Geheimnisse, und auch am Ende bleibt
vieles im Ungewissen. Zuvor allerdings gibt es einmal
eine Enthiillung, beim Wahlgang, als Sie zeigen, wie der
Ehemann den Stimmzettel zerkniillt - man weiss damit
zumindest, dass er gegen seine Frau intrigiert (aber
nicht, ob er auch den denunzierenden Brief geschrieben
hat). Am Schluss haben wir es, im sprichwértlichen
Sinne, mit einer Leiche im Keller zu tun, auch wenn

diese im ersten Stock liegt. Dann ist der Film ganz




«Die Auflésung der
Intrige des Films
hat nicht mehr
Bedeutung als die
Intrige selbst - und
am Ende kann man
gar nicht mehr
feststellen, wo die
Geschichte beginnt
und wo sie aufhort.
Hollywood dagegen
baut immer auf

der Intrige auf,

das ist der kleine
Unterschied.»

plétzlich zu Ende: ich vermute, da sind viele Zuschauer,
zumal die, die sich an den Konventionen des Holly-
wood-Kinos orientieren, enttiuscht, weil sie ein “run-
des” Ende erwarten. Die Enthiillung beim Wahlgang
erinnerte mich daran, das Sie gemeinsam mit Eric
Rohmer vor langer Zeit ein Buch {iiber Hitchcock ver-
fasst haben. Der hat ja die Unterscheidung zwischen
Suspense und Surprise gemacht. Wie weit war das fiir Sie
von Bedeutung bei diesem Film? Und wie weit ging
es Thnen auch um ein Spiel mit den Zuschauer-
erwartungen?

cLaupe ciasroL Der Film basiert nicht auf der
Intrige. Die Intrige ist eine Spur in diesem Film, aber
nicht das Thema. Die Auflésung der Intrige des Films
hat nicht mehr Bedeutung als die Intrige selbst - und
am Ende kann man gar nicht mehr feststellen, wo die
Geschichte beginnt und wo sie aufhort. Deswegen endet
der Film auch mit dem Bild der Treppe. Hollywood
dagegen baut immer auf der Intrige auf, das ist der
kleine Unterschied. Ich kénnte mir vorstellen, dass
einige Zuschauer den Film am Ende tiberraschend
finden, aber das trifft nur auf jene zu, die das Kino zu
Beginn des Abspanns verlassen, denn wihrend er liuft,
geht die Geschichte ja noch weiter. Ich denke, dass ich
alle Hinweise in den Film eingebaut habe, damit man
am Ende weiss, wer wer ist, und das Publikum sollte es
am Ende auch wissen kénnen. Sicher, das Ende ist
schrecklich lang, das ist iiberhaupt nicht iiberraschend.
Man soll am Ende wissen kénnen, wer der Autor des

Flugblattes ist, man soll nachher wissen kénnen, was
am Ende passiert. Der Leichnam befindet sich weder im
Keller noch im Schrank (wie man das auf Franzésisch
nennt), sondern ebenim ersten Stock, und es ist klar,
was passieren wird: Tante Line ist eine ganz starke

Figur; so kann ich sagen: alles wird gut. Es bereitet mir
sicher einen gewissen Spass, dass man den Film viel-
leicht zwei- oder dreimal sehen muss, bis man weiss,
wer der Autor des Flugblattes ist. Ich gebe Thnen noch
mal einen kleinen Hinweis, was den Ehemann an-
belangt, der ja Apotheker ist: das Wort Pharmazeut
kommt aus dem Griechischen und heisst soviel wie
Hilfsmittel oder Heilmittel. Es gibt allerdings bei
Aristophanes auch einen Text, wo pharmakon mit dem
Schwarzen Schaf gleichgesetzt wird. Also: viel Spass
beim Entziffern.

Das Gesprich fiihrte Frank Arnold

LA FLEUR DU MAL (DIE BLUME DES BOSEN)

Stab

Regie: Claude Chabrol; Buch: Caroline Eliacheff, Louise L. Lambrichs; Dialoge:
Claude Chabrol; Kamera: Eduardo Serra; Kameraschwenker: Michel Thiriet;
Schnitt: Monique Fardoulis; Szenenbild: Frangoise Benoit-Fresco; Kostiime: Mic
Cheminal; Musik: Matthieu Chabrol; Ton: Pierre Lenoir, Thierry Lebon

Darsteller (Rolle)

Nathalie Baye (Anne Charpin-Vasseur), Benoit Magimel (Frangois Vasseur), Su-
zanne Flon (Micheline Charpin genannt Tante Line), Bernard Le Coq (Gérard Vas-
seur), Mélanie Doutey (Michele Charpin-Vasseur), Thomas Chabrol (Matthieu),
Henri Attal (Schwiegervater von Fanny), Kevin Ahyi (der erste Junge), Jérome
Bertin (der Freiwillige), Frangoise Bertin (Thérése), Caroline Baehr (Fanny), Di-
dier Bénureau (Brissot), Yvon Crenn (Yves Pout), Jean-Marc Druet (Laborant),
Michel Herbault (Biirgermeister), Edmond Kastelnik, Jean-Pierre Marin (Wahl-
helfer), Marius De Laage (zweiter Junge), Isabelle Mamere (Reporterin), Juliette
Meyniac (Hélene), Frangois Maistre (Jules), Michele Dascain (Marthe), Domini-
que Pivain (Dominique), Léa Pellepaut (Apothekerin), Valérie Rojan (Sekretarin
von Gérard)

Produktion, Verleih

MKz, France Cinéma; Produzent: Marin Karmitz; ausfiihrender Produzent: Yvon
Crenn. Frankreich 2003. 35mm, Farbe; Format: 1:1.66; Dolby SRD; Dauer:
104 Min. CH-Verleih: Monopole Pathé Films, Ziirich; D-Verleih: Concorde Film-
verleih, Miinchen




Unter der Oberflache

SWIMMING POOL von Frangois Ozon

Julie ist sexy,
unbekiimmert und
laut. Sie liegt
stundenlang am und
im Pool, und sie
bringt Nacht fiir
Nacht irgendwelche
Maianner ins Haus.
An Schreiben ist da
nicht zu denken.

War Ozons HUIT FEMMES eine Versuchsanlage
mit acht Frauen, dann ist SWIMMING POOL eine Ver-
suchsanlage mit zweien. Oder mit einer einzigen, denn
um die britische Krimiautorin Sarah Morton dreht sich
der ganze Film. Die Bestseller-Autorin ist nach Sid-
frankreich gekommen, ins Ferienhaus ihres Verlegers,
um die Ruhe fiir ihr nichstes Buch zu finden. Stattdes-
sen trifft sie auf Julie, die franzosische Tochter des Verle-
gers aus dessen erster Ehe. Julie ist sexy, unbekiimmert
und laut. Sie liegt stundenlang am und im Pool, und sie
bringt Nacht fiir Nacht irgendwelche Ménner ins Haus.
An Schreiben ist da nicht zu denken. Sarah verlegt sich
denn auch eher aufs Beobachten, missbilligend, schmal-
lippig und unendlich fasziniert.

Dass einem schon der Titel von Frangois Ozons
neuem Film so bekannt vorkommt, ist bloss der erste
Schritt zur permanenten Verunsicherung des Publi-
kums, viele weitere sind diskret eingestreut in diese klei-
ne Sommergeschichte.
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1969 drehte Jacques Deray LA PISCINE mit Romy
Schneider, Alain Delon und Jane Birkin. Der grésste Teil
des Films spielt im und um den Swimming Pool einer

Villa bei St. Tropez: das gespannte Dreiecksverhiltnis
der drei Hauptfiguren eskaliert, als einer der Midnner die
junge Tochter des anderen verfiihrt. LA PISCINE gibt die
Versuchsanlage fiir swiMMING pooL vor. Ozon hat
nicht nur den Titel ins Englische iibertragen, sondern
auch seinen Film in Englisch gedreht. Seine Hauptfigur
wird gespielt von Charlotte Rampling, mit der er 2001
schon sous LE sABLE realisiert hat, die junge Julie von
Ludivine Sagnier, die damit zum dritten Mal in einem
Ozon-Film mitspielt und zum ersten Mal in einer zentra-
len Rolle. Beide Schauspielerinnen sind Ozon-maissig
archetypisch eingesetzt. Rampling, die Sixties-Ikone
zwischen Sex und britischer Distanz, die unerschrocke-
ne Veteranin unerschrockener Skandalfilme wie 1L POR-
TIERE DI NOTTE (1974) von Liliana Cavani oder MAX
MON AMOUR (1986) von Nagisa Oshima, tritt zunichst



Sarah stammt aus
den Sixties, sie hat
ihre Zeit der Drogen
und der freien
Liebe gekannt,

sie ist heimlich in
ihren Verleger
verliebt, den iiber-
raschenden Vater
dieser kleinen
franzosischen Hexe.

auf wie das etwas angetrocknete Erfolgsprodukt der
wilden Siebziger Jahre, eine britische Krimiautorin mit
Sinn fiir Perversionen, mittlerweile aber wohl stecken-
geblieben zwischen biederem Alkoholismus und gesun-
dem Biofood.

Sagniers Julie dagegen ist die wilde, sexbesessene
kleine Franzésin, wie sie sich britische Spiesser vorstel-
len. Sexy, oberflichlich, unkompliziert und vogelfrei.
Ganz klar, dass hinter beiden Frauen auch noch je ein
dunkles Geheimnis stecken muss. Die Frage ist bloss:
Wozu? Reichen Klischees nicht fiir einen feinen Film?
Geniigt die Spannung zwischen den beiden nicht, die
Anziehung, die Faszination? Die Antwort erschliesst
sich im gleichen Masse, wie die vordergriindige Hand-
lung sich in Wahrnehmungsverunsicherungen verliert.

Dass der Swimming Pool mit seinen exakt einer
Kinoleinwand nachempfundenen Massen und dem Blick
darauf von Sarahs Balkon hinunter selber ein Teil der
Konstellation ist, gibt schon der Titel vor, und sein Ver-
weis auf den Vorlduferfilm. Der Pool ist eine tiefe Biihne,
ein kadriertes Bild, in das eintauchen kann, wer sich
traut. Seine zunichst von Laub bedeckte Oberfliche
schreckt die Britin ab, die Franzdsin taucht unbekiim-
mert ein, sie scheint keine Zweifel zu hegen iiber das,
was sich unter der Oberfliche verbirgt.

Wihrend Sarah in ihrem Zimmer zu schreiben ver-
sucht, liegt Julie an der Sonne oder im Wasser. Beide las-
sen sich auf ihre Weise treiben in der Hitze und in der
Stille des Sommers. Schliesslich treibt die Unruhe auch

Sarah gelegentlich aus dem Haus, zum Einkaufen im
Dorf, zum Flirt mit einem hiibschen Kellner, in die Ruine
des Schlosses des Marquis de Sade....

Beide Frauen versuchen dauernd, sich gegenseitig
einzuschitzen. Julie fiihlt sich moralisierend taxiert von

der Britin, die wiederum mit der vordergriindigen Frei-
heit, welche sich die junge Frau einfach nimmt, Miihe
hat. Sarah stammt aus den Sixties, sie hat ihre Zeit der
Drogen und der freien Liebe gekannt, sie ist heimlich in
ihren Verleger verliebt, den iiberraschenden Vater dieser
kleinen franzdsischen Hexe. Oder zumindest hat sie
Angst, seine Aufmerksamkeit zu verlieren, ihre Rolle als
Starschreiberin des Verlags.

Soweit scheint alles psychologisch einleuchtend
und simpel, ein mildes huis clos & deux im sonnengekiiss-
ten Luberon. Bis Julie bei einem Streifzug in Sarahs Zim-
mer entdeckt, dass diese iiber sie zu schreiben begonnen
hat.

Von diesem Moment an kann sich niemand mehr
auf die Wahrnehmung der Dinge verlassen. Keine der
beiden Frauen und schon gar nicht das Kinopublikum.
Denn sobald klar wird, dass Sarahs schriftstellerische
Imagination sich am Lauf der Dinge beteiligt, weiss nie-
mand mehr, was nun filmische Realitit wire, was Sarahs
Manuskript entspringt und was Julies immer offensicht-
licherem Muttertrauma.

Ozon spielt mit den Elementen, mit denen er arbei-
tet. Die Imagination, die Arbeit des Drehbuchschreibers,
der Krimiautorin, das sind die Bausteine fiir diesen Film.
Wenn er mit Charlotte Rampling in SOUS LE SABLE aus-
gelotet hat, wie weit der Realititsverlust einer verlasse-
nen Frau fiir diese zur Uberlebenshilfe werden kann,
dann taucht er mit SWIMMING pooL in die gefihrliche
Freiheit seiner eigenen Arbeitsweise. Dabei ist sein Blick
auf seine Figuren so scharf und analytisch wie der eines
Claude Chabrol. Aber unendlich viel wirmer, liebender.

Michael Sennhauser




<In der Imagination
steckt immer auch Gefahnr»

EIN GESPRACH MIT FRANGCOIS OZON

rLmeuLLeniv: Sie haben SWIMMING pPooL auf Eng-
lisch gedreht.

rrANcoIs ozon Nun ja, das ist eine Geschichte, die
aus England kommt und in England anfingt. Es wire
mir schlicht licherlich vorgekommen, wenn sich die
von Charlotte Rampling gespielte britische Krimi-
Autorin mit ihrem Verleger in London auf Franzdsisch
unterhalten hitte. Strategische Uberlegungen stecken
jedenfalls keine dahinter; nach dem Erfolg von HUIT
FEMMES war dieser Film relativleicht zu finanzieren.

rmeuLLeniv Haben Sie die englischen Dialoge
selber geschrieben?

rrancols ozon Nein, ich habe alles franzdsisch
geschrieben. Eine Freundin, die Untertitel macht, hat
mir das dann zuerst einmal mehr oder weniger wortlich
iibersetzt. Und dann habe ich mit den Schauspielern
direkt an den Dialogen gearbeitet, vor allem mit Char-
lotte, damit das wirklich britisch tont. Und beim Eng-
lisch von Ludivine Sagnier, die ja eine junge Franzosin
spielt, habe ich zusitzlich darauf geachtet, dass es nicht
zu sauber wurde und der Figur entsprechend auch eher
amerikanische als britische Ausdriicke verwendet.
Und dann gab es natiirlich Dinge, die sich einfach nicht
iibertragen lassen. Ein Ausdruck wie never judge a book
by its cover passt perfekt in den Film, gerade weil er im
Franzosischen so nicht existiert.

rmeuLLenin Nachdem Sie in HUIT FEMMES gleich
acht Frauen auf einmal aufeinander losgelassen haben,
spielen Sie diesmal mit der komplexen Beziehung
zwischen einer ilteren und einer jiingeren Frau. Wieder-
um mit Rivalititen, aber auch mit Abhingigkeiten und
Wiinschen. Vor allem aber wieder mit Frauen.

rrancols ozon Frauenfiguren sind einfach komple-
xer, weibliche Reaktionen in der Regel iiberraschender,
spannender. In meinen Filmen tun sie ja auch immer
wieder iiberraschende Dinge. Ausserdem filme ich
einfach gerne Schauspielerinnen, das ist eine natiirliche
Neigung. Aber ich glaube, ich nihere mich von Film zu

Film auch den ménnlichen Figuren ein wenig. Irgend-
wann kann ich vielleicht sogar aufhéren, sie
umkommen zu lassen...

Heute kann ich das ja sagen: Im Gegensatz zu
HUIT FEMMES waren die Dreharbeiten zu SWIMMING
pooL einfach Ferien. Mit HUIT FEMMES hatte ich
enormes Vergniigen vorher und nachher, beim Schrei-
ben und bei der Montage. Aber keineswegs beim
Drehen. Und daran war ich natiirlich selber schuld.
Schliesslich hatte ich mir in den Kopf gesetzt, acht
Schauspielerinnen in dieser huis clos-Situation zusam-
menzubringen, und entsprechend anstrengend war es
denn auch. Manchmal war das wirklich nicht mehr
lustig, fast schon ein Schlachthaus...

rmeuLLetin Wofiir steht denn jetzt der Swimming
Pool? Der ist ja nicht nur Ort und Titel, sondern eine
veritable Prisenz im Film, ein passiver Protagonist.

FrANCoIs ozon Nun, zunichst einmal ist das einfach
Wasser. Eingesperrtes Wasser. In dieses Wasser tauchen
nackte Korper ein, man kann darin ertrinken, aber auch
schweben. Julie taucht da ganz selbstverstindlich ein,
Sarah Morton braucht linger dafiir und wartet auch erst
einmal ab, bis der Pool von Blittern und anderem
gereinigt worden ist.

Vom Format her und von der Art, wie Charlotte
Rampling vom Balkon herab auf den Swimming Pool
hinuntersieht, auf die Tochter ihres Verlegers, habe ich
auch an eine Leinwand gedacht, an eine kadrierte
Projektionsfliche. Aber es liegt eher am Publikum als an
mir, mit diesem Swimming Pool etwas anzufangen.

Das Seitenverhiltnis des Pools entspricht mit 1: 1,85
jedenfalls dem Breitwandformat des Films.

rmeuLLerin Sie spielen aber ganz offensichtlich
mit Symbolen. Da ist zum Beispiel das Kruzifix an der
Wand des Schlafzimmers, das die Englidnderin beim
Zimmerbezug sofort abhingt und in der Nachttisch-
schublade verstaut. Spiter hingt es aber unerklirlicher-
weise wieder da, und sie hingt es wieder ab.




«Man sagt ja,
Regisseure seien da,
um ihren Schau-
spielern Emotionen
und Momente
abzujagen. Gleich-
zeitig ist das immer
eine Zweiweg-
beziehung, die
Schauspielerin gibt
sich hin, ldsst sich
steuern. In der
scheinbaren Passi-
vitdt der Schau-
spieler steckt ja
auch eine aktive
Forderung an den
Inszenierenden.»

rrANCOISs ozon Das hat mir als Einfall einfach gefal-
len. Diese Englinderin, die ja wohl eher ein wenig
antiklerikal eingestellt ist, stellt die Ordnung um. Und
dass das Kreuz in einer spiteren Einstellung wieder an
der Wand hiingt, lisst sich ja vielfiltig erkliren. Viel-
leicht hat Julie es wieder aufgehingt, kurz nachdem sie
das Manuskript der Schriftstellerin entdeckt hat. Oder
die Schriftstellerin stellt sich das so vor. Die zwei Frauen
tun ja Dinge, die nicht sehr katholisch sind. Aber am
Schluss wird ja auch alles wieder in Ordnung gebracht.
Ich baue aber nicht einfach Gags ein, wie man das
vielleicht in Kurzfilmen machen kénnte. Es gibt in dem
Film ja immer wieder unerklirliche Szenen oder Verhal-
tensweisen, die darauf hinweisen, dass etwas nicht
stimmt. Was hat das etwa zu bedeuten, wenn Julie am
Rand des Swimming Pools masturbiert, zu Beginn der
Geschichte. Wer tut hier was, wer nimmt was auf welche
Weise wahr?

Ich drehe gerne Filme, die sich auf verschiedenen
Ebenen ansehen lassen. Und bei SWIMMING POOL war
das eigentlich Experimentelle, alle diese Ebenen, Rea-
litit wie Fiktion, auf die gleiche Weise zu filmen, so dass
es das Publikum wirklich etwas verstort und verun-
sichert. Das entspricht ja dem schopferischen Prozess
beim Schreiben. Alles vermischt sich, die Triume, die
Realitit, die Hoffnungen und die Wiinsche. Fiir den
kreativen Prozess ist dieser schwimmende Zustand sehr
niitzlich, und in den wollte ich das Publikum auch
versetzen.

riLmsuLLerin Wie steht es um IThre Behauptung, alle
Thre Filme seien letztlich autobiographisch?

rrancols ozon Das gilt auch hier. Ich will damit
nicht sagen, dass ich eine itere, britische Schriftstelle-
rin mit Hang zu Alkoholismus und leicht lesbischen
Neigungen bin. Aber auch ich muss mich zum Schrei-
ben von der Welt abkoppeln, mich zuriickziehen und
mir dann gleichzeitig die Welt aneignen, mir ihren Lauf

unterwerfen, um ein Projekt anzuschieben. Und das
Verhiltnis von Sarah zu Julie spiegelt sicher einiges von
meiner Arbeit mit Schauspielerinnen. Man sagt ja,
Regisseure seien da, um ihren Schauspielern Emotionen
und Momente abzujagen. Gleichzeitig ist das immer
eine Zweiwegbeziehung, die Schauspielerin gibt sich
hin, lisst sich steuern. In der scheinbaren Passivitit der
Schauspieler steckt ja auch eine aktive Forderung an den
Inszenierenden, das Ganze ist ein steter Austausch.

rmsuLLenin Sie haben diesen Austausch aber auch
schon als eine Art Vampirismus bezeichnet.

Francols ozon Auch das spielt hier wieder. Nur
schon der Umstand, dass Charlotte Englinderin ist, hat
mich entsprechend inspiriert. Und wie sie sich als Sarah
die Figur der Julie sozusagen zu eigen macht, spiegelt
auch dieses Verhiltnis. Charlotte Rampling hat diese
Prisenz, diese Ausstrahlung, die allem eine mysteridse
Komponente gibt.

FLmuLLETIN Autorinnen von Crime-Fiction und
Mystery sind ein vorwiegend britisches Phinomen, die
Briten ein ziemlich eigenes Volk.

rrancols ozon Ich habe schon bei der Ausstattungs-
planung Fotos von Patricia Highsmith angesehen, von
Ruth Rendell, Patricia Cornwell, PD James. Die haben
alle etwas dezidiert Maskulines, und sie wecken mo-
disch den Eindruck, dass die Zeit in den siebziger Jahren
stehen blieb. Thre Arbeit, die niher beim Handwerk liegt
als bei der Kunst, ihre populire Literatur, ihre Faszina-
tion mit Perversionen, die entspricht auch meiner
Arbeit als Drehbuchautor. Charlotte Rampling war
sofort einverstanden, fiir den Film ihre Haare zu schnei-
den und sich diesen leicht maskulinen, verschlossenen
Look geben zu lassen. Im Verlauf des Films wird ihre
Figur dann immer femininer und verfiihrerischer.

Ich habe vor den Dreharbeiten Ruth Rendell das
Script geschickt, mit der Frage, ob sie nicht Lust hitte,
die Story zu schreiben, welche Sarah Morton im Film zu




«Wenn es typische
Ziige gibt in

meiner Arbeit, dann
etwa den, dass ich
nicht gerne Dinge
iiber die Dialoge
eroffne.

Dialoge sind gut
fiir Liigen,

fiirs Verschweigen,
fiir die Tduschung.»

schreiben beginnt. Ihre Antwort kam postwendend,
sehr kithl und abweisend, sie sei durchaus imstande,
ihre eigenen Geschichten zu erfinden. Offensichtlich
hatte sie mich missverstanden und geglaubt, ich hitte
sie um die «Romanisierung» meines Drehbuchs ge-
beten. Charlotte Rampling hat sich iiber die Geschichte
sehr amiisiert und erklirt, genau so hitte Sarah Morton
reagiert.

rLmeuLLerin: Wo sehen Sie sich selber innerhalb des
franzésischen Films?

rrANcoIs ozon Schwer zu sagen. Ich mag die Arbeit
von Claire Denis, Bruno Dumont, Gaspar Noé. Ich kenne
lange nicht alle persénlich, die am Experimentieren
sind, mit dem klassischen franzésischen Kino gebro-
chen haben. Es gibt auch viel Rivalitit in Frankreich,
wie in allen Lindern. Aber das war immer so. Auch
innerhalb der Nouvelle vague. Das wird heute ein wenig
mystifiziert, die haben sich alle gut verstanden, als sie
noch iiber Filme schrieben. Aber sobald sie selber Filme
machten, fingen die Rivalititen an. Heute kriegt man
jedenfalls Chabrol und Godard nicht an den gleichen
Tisch.

Mir ist egal, in welche Tradition man mich setzen
will. Ich bin nicht der erste Filmemacher auf der Welt,
und es gibt viele Filme, die ich mag. Einfliisse kommen
von tiberall, aber ich setze sie kaum bewusst um. Wenn
es typische Ziige gibt in meiner Arbeit, dann etwa den,
dass ich nicht gerne Dinge iiber die Dialoge eroffne.
Dialoge sind gut fiir Liigen, fiirs Verschweigen, fiir die
Tiuschung. Was wirklich gilt, lasse ich lieber zwischen
den Dialogen auftauchen.

In der Imagination steckt immer auch Gefahr. Was
man sich ausdenken kann, was ein Schauspieler oder
eine Schauspielerin zu spielen bereit ist, das ist stets

zumindest eine Option, eine Méglichkeit. Ob ein imagi-
nierter Mord in die Nihe eines echten riickt, das ist eine
andere Frage.
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FiLmBuLLETIN Mit SOUS LE SABLE haben Sie aber
doch die Geschichte einer Frau gezeigt, welche die
Moglichkeit der Imagination zu weit treibt.

rrancols ozon Da spielt Charlotte Rampling eine
Frau, die einen Weg gefunden hat, weiter zu leben dank
ihrer Imaginationskraft. Ihr Mann ist verschwunden,
aber sie verdndert ihre Wahrnehmung und vermeidet
damit vielleicht sich umzubringen. In den Augen ihrer
Umgebung geht sie mit dieser «Verdringung» zu weit,
aber sicher nicht in ihren eigenen Augen. Und der Film
masst sich da kein Urteil an. Verriicktheit ist manchmal
einfach ein Schutz. Das passiert auch beim Drehen. Da
ist man wochenlang miteinander an der Arbeit, die
Wichtigkeit des Films nimmt Proportionen an, die
nichts mehr mit der Realitit zu tun haben, man blendet
die restliche Welt einfach aus.

rimeuLLenin Wie sind Sie in dem Zusammenhang
auf die bizarre Idee verfallen, dass Sarah Morton den
alten Gértner mit ihrem nackten Kérper vom Balkon aus
nicht nur vom frischen Grab im Garten ablenkt, son-
dern ihn dann auch tatsichlich verfiihrt?

FrANCOIs ozon Zunichst versucht sie ja einfach,
Julie zu schiitzen. Und das einfachste Mittel, das sie
dazu einsetzen kann, ist ihr Kérper. Mir hat aber der
Gedanke gefallen, dass die Schriftstellerin auf einmal
kérperlich in Aktion tritt, dass die ganze Imagination
von Julies Kérper und seinem Einsatz mit all den
Minnern auf sie {ibergeht. Das ist gleichzeitig komisch,
aber auch rithrend. Sarah zieht fiir einmal nicht nur die
Fiden an ihren imaginierten Marionetten, sondern sie
springt sozusagen selber ins Wasser, wie sie das ja schon
vorher tatsdchlich gemacht hat, im Swimming Pool.

Das Gesprich mit Frangois Ozon
wurde aufgezeichnet und bearbeitet
von Michael Sennhauser

Stab

Regie: Frangois Ozon; Buch: Frangois Ozon, Emmanuele Bernheim; Kamera:
Yorick Le Saux; Schnitt: Monica Coleman; Szenenbild: Wouter Zoon; Kostiime:
Pascaline Chavanne; Musik: Philipppe Rombi; Ton: Lucien Balibar

Darsteller (Rolle)

Charlotte Rampling (Sarah Morton), Ludivine Sagnier (Julie), Charles Dance
(John Bosload ), Marc Fayolle (Marcel), Jean-Marie Lamour (Franck), Mireille
Mossé (Tochter von Marcel), Michel Fau und Jean-Claude Lecas (Mann 1und 2),
Emilie Gavois Kahn (Serviertochter), Erarde Forestali (alter Mann), Lauren Far-
row (Julia), Sebastian Harcombe (Terry Long), Frances Cuka (Lesende in der Me-
tro), Keith Yeates (Vater von Sarah), Tricia Aileen (Sekretiirin von John Bosload ),
Glen Davis (Barman)

Produktion, Verleih

Fidélité, France 2 Cinéma, Gimages Films, assoziiert mit Headforce; Produzenten:
Olivier Delbosc, Marc Missonnier; Co-Produzent: Timothy Burrill. Frankreich,
England 2003. 35mm, Farbe, Dolby SRD DTS; Format: 1:1.85; Dauer: 102 Min.
CH-Verleih: Filmcoopi, Ziirich; D-Verleih: Constantin Film Verleih, Miinchen



RotRd-Midnighi-Feeling

a_ Kleine Improvisation aus dem Jahre 1984
uiber Film, Jazz, Lebensgefiihl

Es gab eine Zeit, entriickt im Dunstkreis des Nieren-
tischs, da gingen wir zuweilen ins Kino nicht der Filme, son-
dern ihrer Musik wegen. Ich meine damit nicht jene relativ
raren und an Festivals von immer den gleichen Spezialisten
als Collectors’ Items gezeigten immer gleichen Filme iiber
Jazz (der wahre Fan hat sie - inzwischen von den dritten Pro-
grammen ausgestrahlt - ldngst auf Video, und darunter sind
wundervolle Miniaturen: Vorfilmchen und Fiiller wie jenes
Count Basie|Jimmie Rushing Streifchen BRING BACK MY
BABY, in welchem Mr. Five by Five als Mitglied des Basie-
Saxophonsatzes einschlift und sich ein ebenso unverhofftes
wie unwahrscheinliches Liebesgliick mit einer Harlem-Sché-
nen ertraumt, bis ihn die Ohrfeige des Bandleaders weckt,

oder alle die hinreissenden Kurzfilme von, iiber und mit Fats
Waller). Ich meine nicht die Klassiker, in welchen Jazzmusi-
ker live auftreten (von HELLZAPOPPIN bis HIGH SOCIETY),
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1 THE COTTON CLUB
Regie: Francis Ford
Coppola

2 BEGONE DULL
CARE Regie: Norman
McLaren

3 Frangois Cluzet

in ROUND MIDNIGHT
Regie: Bertrand
Tavernier

4 v.lL.n.r:BIRD
Regie: Clint Eastwood

LET’S GET LOST
Regie: Bruce Webber

BEGONE DULL CARE
Regie: Norman
McLaren

und schon gar nicht jene Dokumentarstreifen zum Thema

Jazz, deren dokumentarischer Wert meist umgekehrt propor-
tional zur Qualitiit der unsiglichen Kommentare steht und in
denen die Kamera meist dann zu silberschwirrender Gegen-
licht-Méwenflugillustration abschweift, wenn’s auf der Sze-
ne spannend wird (JAZZ ON A SUMMER’S DAY). Ich meine die
Filme, in denen Jazz als Filmmusik eine Rolle spielte, im
besten Fall also: als ein dramaturgisch eingesetztes Mittel.
Um sie im wesentlichen sollte es in einer Retro zu «Jazz und
Film» eigentlich gehen, einmal abgesehen davon, dass es
allemal spannend ist, sich Filme in einer Reihe anzusehen,
deren gemeinsamer Nenner scheinbar eine Nebensichlichkeit
ist: dies ist, fiir mich, meine Generation, erst recht aber fiir
die, die auf jene Bikini-Welt von Gestern blicken wie in ein
exotisches Aquarium, die Beschwdrung eines Lebensgefiihls.
Darum ging es damals, mehr oder weniger bewusst, und dar-

um ging es auch den Filmern, die sich Jazz zunutze machten
oder, im Extremfall, kiinstlerisch ohne ihn nicht arbeiten
mochten.

An die Titel erinnere ich mich aus den franzdsischen
Fachblittern «Jazz Hot» und «Jazz Magazine», zuweilen auch
aus «down beat»; dies waren die Filme, die darin Aufnahme
fanden: ANATOMY OF A MURDER, ASCENSEUR POUR
LECHAFAUD, THE MAN WITH THE GOLDEN ARM, ODDS
AGAINST TOMORROW, SAIT-ON JAMAIS, UN TEMOIN DANS
LA VILLE, die beiden friihen Filme von John Cassavetes, TOO
LATE BLUES, vor allem aber sHADOWS, mit der Musik von
Charles Mingus.

Natiirlich ist die Auswahl eines Querschnitts immer
auch ein bisschen willkiirlich: die Metropole der amerikani-
schen Filmmusik war Los Angeles, Hollywood, und das war,
eben deshalb, wegen der reichlichen Arbeitsplitze in den
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“Es war auch die Zeit, da die Filmer das dsthetische und gesellschaftliche Sprengpotential
erkannten, das in der schwarzen improvisierten Musik steckte.”

Studios, auch eine Metropole des Jazz, namentlich der fiinf-
ziger Jahre. Allein, es geht nicht um enzyklopidische Voll-
stindigkeit, sondern eben darum: die Schnittpunkte zu
suchen, an denen sich eine ganz bestimmte Art von Filmen
oder Filmern mit dem Lebensgefiihl des Jazz trafen und tref-
fen.

Natiirlich war meine Jugendzeit auch die Zeit, da der
Jazz in zuweilen grotesken Verrenkungen darum rang, sa-
lonfihig zu werden; sein Aufstieg zur Filmmusik war ein
Weg dazu. Es war aber auch die Zeit, da die Filmer das 4sthe-
tische und gesellschaftliche Sprengpotential erkannten, das
in der schwarzen improvisierten Musik steckte. Am platte-
sten in der Gleichsetzung von Swing und Suspense, am
essentiellsten in der Erkenntnis, dass in dieser Musik, in der
es mehr als in aller anderen um das Hier und Jetzt ankommt,
ein existentieller (und, meinetwegen, auch ein modisch exi-
stentialistischer) Kern steckte, der Geschichten und Bilder
auf den Punkt bringen konnte. Natiirlich war und ist Jazz im
Film auch Hlustration. Es sind dies die weniger interessanten
Beispiele. Wirklich spannend wird es, wo die Musik mehr ist
als ein Kondensat von Zeitgefiihl: ein ziemlich umfassendes
Lebensgefiihl eben. Dies hat zu tun mit Jugend, mit Vita-
litdt, mit Poesie, mit Expression, mit Gewalt, aber auch mit
einer Asthetik des Vorldufigen (nicht des Beliebigen!), mit
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einer radikal subjektiven Weltsicht und einer Haltung, der
die Vorginge wichtiger sind als die Resultate.

Dass der Film auch schlicht und héchst entscheidend
ein Arbeitsfeld war fiir Musiker, dass es eine Reihe von Musi-
kern gibt, die fast nur im Rahmen des Films iiberhaupt be-
kannt geworden sind, versteht sich von selbst. In einer
Retrospektive zu «Jazz und Film» sollte der wichtigste polni-
sche Nachkriegsmusiker, der verstorbene Krzysztof T. Kome-
da, immer prominent vertreten sein etwa mit dem schénen
frithen Polanski-Kammerspiel DAS MESSER IM WASSER. Ihn
hitten wir sonst zu einer Zeit, in der wir nicht nur musika-
lisch Ohren und Augen in ziemlich ungebrochener Coca-
Cola-Seligkeit nach Amerika richteten, in der die «Voice of
America» zumindest im Jazz die Heilige Schrift verkiindete
respektive das Gute vom Ublen schied, wohl noch eine ganze
Weile linger nicht als das erkannt, was er war: einer der ori-
ginellsten Komponisten, Improvisatoren, Arrangeure iiber-
haupt, und einer der ersten eigenstindigen Europier im
Jazz.

Peter Riiedi

Der Text wurde 1984 geschrieben.

ROUND MIDNIGHT [AUTOUR DE MINUIT von Bertrand Tavernier ent-
stand 1986, BIRD von Clint Eastwood 1987 und THELONIOUS MONK:

STRAIGTH, NO CHASER von Charlotte Zwerin 1988.

1 Zygmunt Malano-
wicz, Jolante Umecka
und Leon Niemczyk
in DAS MESSER

IM WASSER (NZO W
WODZIE) Regie:
Roman Polanski

2 Gary Cooper und
Barbara Stanwyck

in BALL OF FIRE
Regie: Howard Hawks

3 ulng

Danny Kaye, Benny
Goodman und

Lionel Hampton in

A SONG IS BORN
Regie: Howard Hawks

Barbara Stanwyck
in BALL OF FIRE
Regie: Howard Hawks

Louis Armstrong
aus einem Soundie
von cd. 1950
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|dnishi-Feeling

b_ Ein unbekiimmerter Streifzug mit Bernhard Uhlmann
durch die Gefilde «Film & Jazz»

rLmeuLLerin Weshalb ist «Jazz & Film» ein faszinieren-
des Thema?

BERNHARD UHLMANN Fiir mich personlich ist das Thema
faszinierend, weil ich das Kino liebe und musikalisch
einseitig eigentlich nur Jazz und Blues gern habe. Seitich
das erste Mal SAIT-ON JAMATIS von Roger Vadim mit dem
Modern Jazz Quartet und ASCENSEUR POUR UECHAFAUD
mit der Musik von Miles Davis gesehen und gehort habe,
hat mich das fasziniert - also schon sehr friih eigentlich.
Diese Musik und das Medium Film faszinieren mich seither,
und beides zusammen hat hiufig schéne Produkte ergeben,
gelungene, gute Filme. Eh voila.

Ein Film von Howard Hawks aus den vierziger, fiinfzi-
ger Jahren ist so abgeklirt und klassisch schén wie ein
Tenorsaxophon-Solo von Lester Young oder Coleman Haw-
kins, ein Trompeten-Solo von Roy Eldridge - der nebenbei,
selbstverstindlich nur nebenbei, in einer der grossen
Koméodien von Howard Hawks auftritt. In BALL OF FIRE
(1941) mit Barbara Stanwyck und Gary Cooper, wo acht
Professoren an einem Buch iiber Sprachen arbeiten, gibt es
eine Nachtclub-Szene, in der das Gene-Krupa-Orchester
spielt, in dem Roy Eldridge jahrelang der Trompetenstar
war. Man sieht das Orchester mit Roy Eldridge, bevor die

berithmte Szene folgt, in der Gene Krupa, umgeben von
Barbara Stanwyck und Gary Cooper, mit Ziindhélzchen ein
Schlagzeug-Solo spielt.

Der gleiche Hawks hat 1948 mit A SONG IS BORN ein
Remake von seinem Film gemacht, in dem Danny Kaye die
Rolle von Gary Cooper und Virginia Mayo die von Barbara
Stanwyck spielt. Der bad guy in BALL OF FIRE ist Dana
Andrews am Anfang seiner Karriere, der bad guy in A SONG
IS BORN Steve Cochran. In A SONG 1S BORN kiimmern sich
dieleicht weltfremden und verstaubten Professoren - einer
davon ist der berithmte Jazzmusiker Benny Goodman - statt
um Sprache nun um Musik. Da geht es nun um Jazz. Sie
laden Musiker ein wie Louis Armstrong, Tommy Dorsey,
Lionel Hampton und das Golden Gate Quartet - und die
zeigen ihnen, was Musik auch noch sein kann.

Jazz und Film, Film und Jazz - ein weites Feld. Man
kann es aber leicht auch grob schon unterteilen. Da sind
etwa die reinen Dokumentarfilme - lange und kurze. Dann
gibt es Aufnahmen berithmter Jazzmusiker, filmische
Dokumente, zum Teil nur wenige Minuten lang, aber die
einzigen Bilder, die von ihnen erhalten sind - teilweise
Rarititen und als Dokument interessant. Auch der Auftritt
einer Jazzlegende kann einen eher schwachen Spielfilm



“Aus den dreissiger und vierziger Jahren gibt es jede Menge Spielfilme mit ganz diinnen Geschichten ...

1 Louis Armstrong,
Henderson Chambers,
James Whitney, George
Washington, Sidney
Catlett, Johnny
Simmons, Lawrence
Lucie, Velma Middleton
vom Louis Armstrong
Orchester, Standbild
fiir das Soundie

I'LL BE GLAD WHEN
YOU’RE DEAD YOU
RASCAL YOU V0N 1942

2vlnr

James Stewart, Janice
Rule, Jack Lemmon und
Kim Novak in BELL,
BOOK AND CANDLE
Regie: Richard Quine

Fats Waller im Soundie
YOUR FEET'S TOO
BIG VON cd. 1950

zum Ereignis machen. NEW ORLEANS etwa von Arthur
Lubin (1947) ist der einzige Film, in dem Billie Holiday
mitspielt - in einer Sprechrolle als Dienstmidchen. Das ist
das einzige Dokument, in dem man sie, mit Louis Arm-
strong zusammen, sieht und hért. Die Geschichte ist zwar
an den Haaren herbeigezogen, aber NEw ORLEANS hat
wunderbare Musik, einen wunderbaren Armstrong und
eine wunderbare Billie Holiday.

Dann gibt es die sogenannten Bio-Pics, die vorgeben,
die Biographie eines Musikers auf die Leinwand zu bringen.
Oft sind das aber Filme, die mit der wirklichen Biographie
der vorgestellten Musiker nur noch wenig zu tun haben.
Fiktionale Biographien umgehen das Problem mit der
historischen Wahrheit elegant, indem sie Geschichten frei
erfundener Musiker erzihlen, die nicht wirklich gelebt
haben. Einer der Héhepunkte in dieser Kategorie ist sicher-
lich SWEET AND LOWDOWN von Woody Allen mit Sean
Penn, der einen fiktiven Gitarristen spielt, der im Film aber
dargestellt ist, als ob es ihn tatsichlich gegeben habe.

Dann gibt es all die Filme, die einfach - einmal mehr,
einmal eher am Rande - im Jazz-Milieu spielen wie A soNG
IS BORN. GLORY ALLEY von Raoul Walsh, mit Ralph Meeker
und Leslie Caron, spielt in New Orleans. Armstrong hat eine
kleine Sprechrolle, und man sieht sogar Jack Teagarden, der
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jahrelang mit Louis Armstrong bei dessen «All Star Band»
Posaune gespielt hat. Big T, Jack Teagarden.

In sYNCOPATION von William Dieterle (1942) spielt
Jackie Coogan, der berithmte Kid von Charlie Chaplin -
etwas dlter geworden -, einen Trompeter. Auf dem Sound-
track hort man Bunny Berigan, ein grosser weisser Trompe-
ter aus den dreissiger und vierziger Jahren, der, wie manch
anderer grosser Trompeter, etwa Beiderbecke, friih gestor-
ben ist. Dieterle wollte urspriinglich wirklich die Geschich-
te des Jazz bis 1942 machen, musste aber dem Druck des
Studios nachgeben und Konzessionen machen.

Nicht zu vergessen sind die grossen Jazz-Scores - von
Filmen, die an sich {iberhaupt nichts mit Jazz zu tun haben,
wie ASCENSEUR POUR LECHAFAUD oder THE MAN WITH
THE GOLDEN ARM.

Dann gibt es eine uniiberschaubare Anzahl sogenann-
ter «Soundies» unterschiedlichster Qualitit, die fiir Juke-
box-dhnliche Guckkasten-Automaten produziert wurden,
in denen sie urspriinglich gegen Einwurf einer Miinze zu
besichtigen waren. Spiter wurden diese «Soundies» zu
«Telescriptions» verarbeitet und als Programmfiiller im
Fernsehen eingesetzt.

Ausserdem gibt es jede Menge Trickfilme. Haufig
sind die Bilder einfach Illustrationen zur Musik, oder auch



1 Louis Armstrong und
Billie Holiday in NEW
ORLEAS Regie: Arthur
Lubin

2vlnr:

Uma Thurman und
Sean Penn in SWEET
AND LOWDOWN
Regie: Woody Allen

Louis Armstrong,
Ralph Meeker, John
Maclntyre, Gilbert
Roland und Kurt
Kasznar in GLORY
ALLEY Regie: Raoul
Walsh

Eubie Blake und
Noble Sissle in SNAPPY
SONGS V0N 1922

Karikaturen, etwa von Amstrong - der zu horen ist. Aber
John Hubley etwa hat Animationsfilme gemacht, die
gewisse bildliche Entsprechungen zur Musik aufweisen. In
Norman McLarens BEGONE DULL CARE (1949) spielt das
Oscar-Petersen-Trio, im einen Teil gibt es einfach eine
gerade Linie zum Bass von Ray Brown, aber jedesmal wenn
der Drummer Ed Thigpen einsetzt, verwischt die Linie.
BOOGIE DOODLE (1948) ist der andere McLaren-Film mit
Jazzmusik - gespielt von Albert Ammons, Henry «Red»
Allen und J. C. Higginbotham.

Aus den dreissiger und vierziger Jahren gibt es jede
Menge Spielfilme, die ganz diinne Geschichten erzihlen, so
diinn wie nur irgend méglich - Griindung einer Radio-
station verwoben mit irgend einer Romanze -, die stindig
von Nummern guter Bands, Goodman, Basie oder Elling-
ton, unterbrochen werden. Duke hat sehr viel gemacht -
auch viele kurze Filme. Der Mae-West-Film BELLE OF THE
NINETIES, in dem Duke Ellington und seine Band auftritt,
ist deshalb einer Erwdhnung wert, weil neben Duke Elling-
ton auch Mae West sehr gut ist.

Dann gibt es tonnenweise Spielfilme mit kurzen
Auftritten von Musikern. Armstrong hat in vielen Filmen

mitgespielt. In A MAN CALLED ADAM spielt Sammy Davies
jr. die Hauptrolle des fiktiven Trompeters Adam Johnson

und Louis Armstrong einen alten Trompeter, der im glei-
chen Haus wohnt. Auf dem Soundtrack hért man Nat
Adderley, den “kleinen” Bruder von Cannonball Adderley.

Ein Film, den nur wenige kennen, ist BELL, BOOK
AND CANDLE von Richard Quine, mit Kim Novak und
James Stewart, iiber Hexer und Hexen in New York. Darin
gibt es gleich am Anfang eine sehr kurze Nachtclub-
Sequenz, mit dem Briiderpaar Pete und Conte Candoli,
zwei Trompetern, die man beide auch sieht. Conte Candoli
ist kiirzlich gestorben.

John Byrum hat mit HEART BEAT einen Film iiber
Beatnik-Dichter um Allen Ginsberg gemacht, mit John
Hurt, der Jack Kerouac spielt, Nick Nolte als Neil Cassidy
und Sissy Spacek, die als seine Frau auftritt, da hat es
Jazzmusik mit wunderbaren Soli von Art Pepper, Altsaxo-
phon.

Am Rand der Thematik «Jazz und Film» wird jede
Abgrenzung willkiirlich, fast schon absurd - Dooley Wil-
son, der in CASABLANCA «As Time Goes By» spielen muss,
war auch Jazzpianist. Ich wiirde CASABLANCA aber nie mit
«Jazz und Film» in Zusammenhang bringen. Genau so



“Jazzmusik hat zweifellos auch auf die Filmkomponisten in Hollywood Einfluss genommen.”

1 BULLITT
Regie: Peter Yates

2vlnr:

Jean-Paul Belmondo in
FLIC OU VOYOU
Regie: Georges Lautner

SVEN KLANG’S
KVINTET Regie:
Stellan Olsson

Leon Niemczyk und
Zygmunt Malanowicz
in DAS MESSER

IM WASSER (NZO W
WODZIE)

Regie: Roman Polanski

3 Jean-Pierre Léaud
in LE DEPART Regie:
Jerzy Skolimowski

wenig wie JOHNNY GUITAR, einer meiner Lieblingsfilme,
obwohl Peggy Lee, eine hervorragende Singerin, von
zahlreichen Leuten als Jazzsingerin eingestuft, den Titel-
song singt. Der Titelsong von Fritz Langs BLUE GARDENIA
wird von Nat King Cole - einem der gréssten Jazzpianisten,
die es je gab - gesungen. Dann gibt es noch eine Szene, in
der Raymond Burr mit Anne Baxter in einen Nachtclub
geht, und da sitzt Cole am Fliigel und singt «Blue Gar-
denia». Hoagy Carmichael hat unter anderem den berithm-
ten Song «Georgia on My Mind» komponiert, er gilt auch
als Jazzpianist und Jazz Composer. In TO HAVE AND HAVE
NOT, der in den vierziger Jahren, wihrend des Zweiten
Weltkrieges, spielt, sitzt Hoagy Carmichael, himself, am
Klavier und Lauren Bacall singt. Ein Jazzfilm?

Don Ellis, der berithmte Orchesterleiter und Trompe-
ter, hat die Musik zu FRENCH CONNECTION gemacht -
sensationelle Musik. Ray Charles singt in IN THE HEAT OF
THE NIGHT von Norman Jewison den berithmten Song «In
the Heat of the Night», aber die Musik ist von Quincy Jones,
Komponist und Trompeter. Quincy Jones hat hervorragen-
de Soundtracks gemacht, etwa fiir THE HOT ROCK von
Peter Yates, da spielen Clark Terry und Gerry Mulligan im
Orchester, haben aber auch hervorragende Soli - das ist, wie
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die Musik von Lalo Schifrin zu BuLLITT, gespickt mit Jazz.
Die Jazzmusik hat zweifellos auch auf die Filmkomponisten
in Hollywood und die Orchestrierung der Bands, die zu den
Filmen gespielt haben, Einfluss genommen. Elmer Bern-
stein: THE MAN WITH THE GOLDEN ARM; TAXI DRIVER,
Musik von Bernhard Herrmann, mit den Saxophon-Soli.
Oder Henry Mancini - zum Beispiel: THE PINK PANTHER,
am Tenor Plas Johnson. Mancinis Musik ist vielleicht etwas
gefilliger als andere, aber er hat in seinen Filmscores immer
sehr viel Jazzelemente einfliessen lassen. GUNN von Blake
Edwards mit der Musik von Mancini, in dem ein Privatde-
tektiv die Hauptfigur spielt. A propos Privatdetektiv: John
Cassavetes spielt in der Serie «Johnny Staccato» einen
Pianisten und Privatdetektiv - ein Privatdetektiv, der dazu
noch Klavier spielt.

Die Bibel sozusagen, «Jazz in the movies» von David
Meeker, verzeichnet in der Erstausgabe, fiir die Jahre von
1917 bis 1977 (systematisch durchnummeriert) genau
2239 Eintrige mit Filmen, die etwas mit Jazz zu tun haben.
Die revidierte Fassung reichte bis in die achtziger Jahre,
und er hat mir kiirzlich erzihlt, er arbeite an einer Website,
die man bald konsultieren kann. David Meeker hat Informa-
tionen zu simtlichen Filmen zusammengesucht, die in



irgendeiner Form mit Jazz zu tun haben. Und zwar wirklich
nur Jazz. Musiker, die sowohl Jazz wie andere Musik ge-
macht haben, sind in seinem Buch nur mit ihren Jazzarbei-
ten verzeichnet. André Prévin, der Pianist, oder Elmer
Bernstein - THE MAN WITH THE GOLDEN ARM, einer der
grossen Filme mit Jazz auf dem Soundtrack - hat auch
Musik zu THE TEN COMMANDMENTS von Cecil B. DeMille
komponiert, der sicher nichts mit Jazz zu tun hat.

Wer weiss, wie schwierig es ist, zu prizisen Informa-
tionen zu einzelnen Filmen zu kommen, findet die Arbeit
von David Meeker fiir sein Buch véllig wahnwitzig. Es reicht
nicht, dass da steht: Music by Quincy Jones. Denn das heisst
noch lange nicht, dass es ein Jazz-Score ist - und dann muss
man noch wissen, wer alles mitgespielt hat.

Inzwischen gibt es auch noch "hunderttausend”
Fernsehfilme, die man teilweise auf Video oder DVD kaufen
kann. Es ist auch ein uferloses Gebiet.

Eine Gliederung nach Lindern wiire ebenfalls denk-
bar. Ausser den amerikanischen Filmen gibt es einen
ziemlich bekannten schwedischen Film, SVEN KLANGS
KVINTET, der vage vom Leben des Saxophonisten Lars
Gullin inspiriert ist und die Geschichte eines Quintetts aus
den fiinfziger Jahren in Schweden erzihlt. Das Quintett

spielt Jazzkompositionen von Horace Silver, Monk, Charlie

Parker - eine ganz gute Sache.

Dann natiirlich das Wochenend-Drama auf der Yacht
in DAS MESSER IM WASSER von Roman Polanski, welches
durch die Musik von Krzysztof T. Komeda noch auf-
gepeitscht wird, ausgezeichnet interpretiert von den erst-
klassigen polnischen Jazzmusikern Bernt Rosengren und
Roman Dylag. Komeda hat auch die Musik zu REPULSION,
dem von Polanski in Frankreich mit Catherine Deneuve
realisierten Film, komponiert. Jazz-Musik gespielt von
Chico Hamilton, dem grossen schwarzen Drummer.

Auch die Musik zu LE DEPART, eine franzésisch-
belgische Co-Produktion von Jerzy Skolimowski, mit Jean-
Pierre Léaud als jungem Coiffeur, der sich mehr fiir schnelle
Autos als fiir Frauen interessiert, in der Hauptrolle, ist von
Krzysztof Komeda. Es spielen unter anderen Thomasz
Stanko, der polnische Trompeter, Don Cherry und Gato
Barbieri. Spontan kommt mir noch der franzésische LEs
VALSEUSES von Bertrand Blier in den Sinn, mit Musik von
Stéphane Grappelli, dem grossen verstorbenen Jazzgeiger,
der mit Django Reinhardt gespielt hatte. Sogar Georges
Lautner hat einen Film mit wunderbarer Jazzmusik ge-
macht, die von Philippe Sarde komponiert wurde: FLIC OU
voYou mit Belmondo. Unter anderen spielen da auch Chet



1 Karen Blanguernon in
DAS BROT DER
FRUHEN JAHRE
Regie: Herbert Vesely

2vlnr:

Pasquale Aleardi
in TSCHASS Regie:
Daniel Helfer

THELONIOUS MONK:
STRAIGHT, NO
CHASER Regie:
Charlotte Zwerin

3 Hall Johnson Chor
als Klagechor

mit Trompeter Arthur
Whetsol in

BLACK AND TAN
von 1929

gvlnr:
STEPPENWOLF
Regie: Fred Haines

Louis Armstrong und
Jack Teagarden in

JAZZ ON A SUMMER’S
DAY Regie: Bert Stern

Baker, Ron Carter, Philippe Catherine und Billy Cobham.
Dann TAXI BLUES von Pavel Lungin, um auch einen russi-
schen Film zu nennen, diese Begegnung zwischen dem zum
Saufer gewordenen genialen Saxophonisten und einem
proletarischen Taxifahrer.

Ein kurioser englischen Film, ALL NIGHT LONG von
Basil Dearden (1961), mit Gastauftritten von Charles Mingus
und Dave Brubeck, folgt einer Art Adaption des «Othello»,
der in einem Jazzclub spielt, mit Patrick MacGoohan in der
Rolle des Jazz-Drummers lago. Die Musik ist von Johnny
Dankworth.

Die deutschen Filme zum Thema waren miserable
Filme. Es gibt einen Auftritt von Louis Armstrong mit den
Kessler-Zwillingen. DAS BROT DER FRUHEN JAHRE von
Herbert Vesely hat Musik von Attila Zoller. Daniel Helfers
TSCHASS nach einem Drehbuch von Walter Bretscher - die
Geschichte von ein paar jungen Jazzmusikern in den fiinfzi-
ger Jahren in Ziirich - ist der einzige Schweizer Film, der
Jazz thematisiert. Bruno Spoerri hat aber einen Soundtrack
mit Jazz fiir TEDDY BAR von Rolf Lyssy geschrieben - wohl
einfach, weil Rolf Lyssy ein grosser Jazzfan und Bruno
Spoerri ein guter Jazzmusiker ist. DIE REISE von Markus
Imhoof hat Musik vom Tessiner Jazz-Trompeter Franco
Ambrosetti. Wahrscheinlich der erste Jazz-Soundtrack in
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einem Schweizer Film findet sich bei SEELISCHE GRAU-
SAMKEIT von Hannes Schmidhauser - ein unséglicher
Film: so Schweizer Nouvelle vague. Das ist der erste Sound-
track von George Gruntz fiir einen Film, da spielen Barney
Wilen und Kenny Clarke, wunderbare Musiker, guter
Sound. George Gruntz hat auch die Musik zu STEPPEN-
woLF komponiert, der vom Amerikaner Fred Haines nach
Hermann Hesse in Basel mit Max von Sydow, Pierre Cle-
menti, Dominique Sanda gedreht wurde.

rLmeuLLerin Was sind denn die Klassiker?

BERNHARD UHLMANN Bei den Dokumentarfilmen gibt es
einfach klassische Filme wie JAZZ ON A SUMMER’S DAY, ein
eigentlich unsiglicher Film tiber das Newport Jazz Festival
von 1959, der aber als Klassiker des Dokumentarfilms gilt.
Das war einer der ersten grossen Filme, bei dem ich hoffte,
die Musiker - die wir bescheidenen Mittelschiiler seinerzeit
noch nicht live auf der Biihne miterleben konnten - wenig-
stens im Film zu sehen. Der Film ist von Bert Stern, dem
Fotografen, der die berithmte letzte Fotoserie mit Marilyn
Monroe gemacht hat. Du siehst auf der Bithne des Newport
Jazz Festival - ich habe ihn dann spiter auch auf der Bithne
gesehen - Thelonious Monk, und nach fiinfzehn Sekunden



schwenkt die Kamera aufs Meer, zeigt die Méwen von
Newport oder ein Liebespaar, das im Gras liegt. Der Film ist
durchwegs eine Enttiuschung, weil man die Musiker zu
wenig sieht.

Da lobe ich mir - auch ein Klassiker des Dokumentar-
films, aber neueren Datums - THELONIOUS MONK:
STRAIGHT, NO CHASER von Charlotte Zwerin, produziert
von Clint Eastwood, der ein grosser Jazzfan, selber ein
hervorragender Jazzpianist ist. Da hat man anderthalb
Stunden gnadenlos Monk. Monk, Monk, Monk. Mit Inter-
views, natiirlich auch, etwa mit seiner Frau und seinem
Sohn, aber man sieht und hort Thelonious Monk, endlos.
Die Leute, die den Film machten, wussten eben, wer Monk
war, und haben den Jazz sehr gern.

Johan van der Keuken, der bekannte hollindische
Dokumentarist, hat einen sehr schonen, etwa vierzig
Minuten langen Film iiber Ben Webster, einen der absolut
wunderbarsten schwarzen Tenoristen, mit dem Titel
BIG BEN gemacht. Dann gibt es Dokumentarfilme iiber den
Gitarristen Tal Farlow und einen iiber Art Pepper. Bruce
Webber, auch ein Fotograf, hat LET’S GET LOST gemacht.
Der Film iiber den Trompeter Chet Baker ist zum Teil aber
widerlich, weil eine seiner Frauen - er hatte mehrere - sehr

private Probleme ausplaudert, und das miisste eigentlich

nicht auf der Leinwand sein.

Dann gibt es wunderbare, kurze Dokumentarfilme
mit Count Basie, Jack Teagarden, Fats Waller, Cab Calloway.
Ausserdem kurze, zwei-, dreiminiitige, auch lingere,
Dokumentarfilme von andern Newport-Festivals, wo dann
wirklich die Musiker auf der Biithne zu sehen und zu héren
sind. Oder, wunderbar, Roy Eldridge mit Ben Webster
zusammen in JAZZ FROM STUDIO 61.

FiLmeuLLETN Wenn wir jetzt einen Sprung an den
Anfang machen. Was sind so die iltesten Filme?

BeRNHARD uHLMANN Da gibt es eben stumme - {iber Eubie
Blake, den Pianisten, etwa. Das ist eigentlich seltsam, ich
habe nie so etwas gesehen, aber gemiss Meeker muss es 1917
schon Filme zum Jazz gegeben haben. Das friiheste, dasich
gesehen habe, ist HALLELUJAH von King Vidor, ein frither
Tonfilm von 1929, in dem nur Schwarze mitspielen. Dann
ein Kurzfilm, auch von 1929, BLACK AND TAN mit Duke
Ellington, der dauert gut zehn Minuten, mit einer kleinen
Spielhandlung und Duke Ellington als Musiker. Auf dem
Soundtrack ist die «Black and Tan Fantasy», eine seiner
klassischen Kompositionen.



1 Richard Pryor und
Diana Ross in LADY
SINGS THE BLUES

Regie: Sidney J. Furie

2vlnr:

Clint Eastwood,

Sam Wright und Forest
Whitaker bei Dreh-
arbeiten zu BIRD
Regie: Clint Eastwood

MIDNIGHT IN THE
GARDEN OF GOOD
AND EVIL Regie: Clint
Eastwood

SPACE COWBOYS
Regie: Clint Eastwood

THE BRIDGES OF
MADISON COUNTY
Regie: Clint Eastwood

Die grossen Happen der «Jazz & Film»-Geschichte
sind die sogenannten Biographien, THE BENNY GOODMAN
STORY, THE GLENN MILLER STORY - immerhin von An-
thony Mann, auch wenn das jetzt nicht einer seiner grossen
Filme ist. Aber Jimmy Stewart, der Glenn Miller spielt, hat
auch in den wunderschénen Western von Anthony Mann

mitgespielt. THE GENE KRUPA STORY, BIRD von Clint
Eastwood. THE FABULOUS DORSEYS, iiber Tommy Dorsey,
den Posaunisten, und Jimmy Dorsey, den Klarinettisten. Ein
grauenvoller Film {iber Billie Holliday, die wahrscheinlich
grosste Jazz-Sangerin, die es je gab, hat den Titel LADY
SINGS THE BLUES. Die Geschichte, die der Film erzihlt,
stimmt hinten und vorne nicht, was eigentlich ein Skandal
ist. Wenn in THE BENNY GOODMAN STORY und THE
GLENN MILLER STORY nicht ganz akurat mit den facts of life
dieser beiden umgesprungen wird, ist das nicht so tragisch,
aber Billie Holiday, die ein furchtbares Leben hatte, drogen-
abhingig und alkoholstichtig war, hitte einen besseren
Film verdient. Die Schattenseiten wollten sie in einem
Hollywood-Film einfach nicht zeigen. Diana Ross singt und
spielt, ihr kann man das nicht einmal vorwerfen.

Sal Mineo hatte zwei Monate lang Schlagzeug-
unterricht bei Gene Krupa und bewegt sich auf der Lein-
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wand dhnlich wie Krupa. THE GENE KRUPA STORY von Don
Weis ist schon eher etwas vom besten in der Richtung
Biopic, ist auch als Film ziemlich gut. In THE GLENN
MILLER STORY ...

FILMBULLETIN ... aber ist die fiir einen Jazzfan nicht ...

BERNHARD UHLMANN ... doch schon fast etwas anriihrig.
Wobei Glenn Miller nicht einmal ein so schlechter Po-
saunist war. THE GLENN MILLER STORY lebt davon, dass
sie eine hervorragende Musikszene mit Louis Armstrong in
einem Jazzclub hat. Bei THE GENE KRUPA STORY hast du
wirkliche Jazzmusik. Ein etwas ilterer Stil als bei Charlie
Parker - also bei BIRD. THE BENNY GOODMAN STORY ist
zwar einfach ein eher unsiglicher Film, aber die Musik aus
dem Film war auf den ersten Jazzplatten, die ich mir kaufte.
Goodman spielt selber, auch wenn er im Film von Steve
Allen dargestellt wird. Das war ein ganz gutes Orchester,
Gene Krupa am Schlagzeug, wie in den dreissiger Jahren,
Teddy Wilson, der schwarze Pianist, am Klavier, Harry
James, der in den dreissiger Jahren schon einmal bei Good-
man spielte, und Buck Clayton, Trompete, Stan Getz,
Tenorsaxophon am Anfang seiner Karriere, und Lionel
Hampton am Vibraphon selbstverstindlich. Diese Musik ist



“Forest Whitaker spielt Charlie ‘Bird’ Parker, Diane Venora seine Frau. Da kommt alles zusammen.
Das stimmt.”

1 Forest Whitaker
in BIRD Regie:
Clint Eastwood

2vlnr

James Stewart, Trum-
my Young, Louis
Armstrong, Cozzy Cole,
Babe Russin und Barney
Bigardin THE GLENN
MILLER STORY

Regie: Anthony Mann

Gene Krupa in THE
GENE KRUPA STORY
Regie: Don Weis

sicher die viel bessere Musik als die, die man in THE GLENN
MILLER STORY hort.

Bei BIRD von Clint Eastwood aber, da merkt man
eben, dass der Film von jemandem mit Respekt gemacht
wurde, jemandem, der Jazz gerne hat. Die Stirken Charlie
Parkers werden sichtbar, seine Schwichen - auch wieder
Drogen, Alkohol, Frauen - nicht verheimlicht. Die iiblichen
Klischees kommen nicht vor. Forest Whitaker spielt Charlie
«Bird» Parker, Diane Venora seine Frau. Da kommt alles
zusammen. Das stimmt. Die Geschichte ziemlich und die
Musik ... Es gibt zwar Leute, die etwas gegen die Musik in
BIRD haben, denn Eastwood hat etwas gemacht, was heute
relativ einfach ist, mit den damals zur Verfiigung stehenden
technischen Mitteln aber noch kompliziert war. Er nahm
alte Aufnahmen, worauf Charlie Parker mit Miles Davis
oder Dizzy Gillespie spielt, hat die Soli von Parker separiert
und neue Musiker dazu spielen lassen. Er hat nicht einfach
die Aufnahmen von Bird genommen, sondern hat die Soli
von Parker herausgefiltert und mit neuer Musik "umge-
ben". Puristen meinten: Nein, so geht das nicht, lieber
Freund. Mir hat das gefallen. Ich finde, das ist ein toller
Film.

Lennie Niehaus - ein ehemaliger Westkiisten-Saxo-
phonist - ist derjenige, der eigentlich fiir die Musik der
Eastwood-Filme der letzten zwanzig Jahre verantwortlich
zeichnet. Bereits in den siebziger Jahren ... ein Film wie
THE GAUNTLET, mit Eastwood als Inspektor, der Sondra
Locke, die als Zeugin gegen irgendwelche Mafialeute
aussagen soll, in eine andere Stadt fithren muss, einer
seiner Thriller, eigentlich eine einzige Verfolgungsjagd ...
Und in diesem GAUNTLET schon spielen der Trompeter Jon
Faddis und der wahnsinnige weisse Altsaxophonist Art
Pepper, der leider verstorben ist, durch den ganzen Film
hindurch hervorragende Soli.

Bei BRIDGES OF MADISON COUNTY ist die Musik ab
Schallplatte. Johnny Hartman, der Singer, mit einer Jazz-
begleitung und Ahmal Jamal, der Pianist. Aber in MID-
NIGHT IN THE GARDEN OF GOOD AND EVIL und SPACE
cowBoOYs - abgesehen von einer Aufnahme in SPACE
cowBoYs: Frank Sinatra am Schluss mit «Fly me to the
Moon», begleitet von Count Basie notabene - sind alle
Aufnahmen fiir den Film gemacht worden. Brad Mehldau,
heute einer der grossen weissen Jazzpianisten, Joshua
Redman, einer der grossen jungen schwarzen Tenorsaxo-
phonisten, spielen.



1 KANSAS CITY
Regie: Robert Altman

2vlnr:

ROUND MIDNIGHT
Regie: Bertrand
Tavernier

Bryant Weeks in BIX
Regie: Pupi Avati

Dexter Gordon in
ROUND MIDNIGHT

KANSAS CITY Regie:
Robert Altman

3 Dexter Gordon in
ROUND MIDNIGH
Regie: Bertrand
Tavernier

4 vlnr:>

Denzel Washington

in MO’ BETTER BLUES
Regie: Spike Lee

Liza Minnelli und
Robert De Niro in NEW
YORK NEW YORK
Regie: Martin Scorsese

Woody Allen ist wie Clint Eastwood: in der Mehrheit
seiner Filme verwendet er durchgehend Jazzmusik, mei-
stens ab Konserve, also ab Schallplatte. STARDUST MEMO-
RrIES hat Musik von Armstrong und Basie. Aber bei SWEET
AND LOWDOWN hat es nur etwa zwei Platten auf dem
Soundtrack, der Rest wurde eigens fiir den Film eingespielt.

KANSAS CITY von Robert Altman - sicher nicht eines
der Meisterwerke von Altman - versammelt die Créme de la
créme der jungen schwarzen Jazzmusiker, wie Joshua
Redman und James Carter, Nicolas Payton, Cyrus Chestnut.
Sie spielen Figuren, die es gegeben hat. Cyrus Chestnut ist
ein schwarzer Pianist, der in etwa Count Basie spielt, Joshua
Redman eine Art Lester Young. Harry Belafonte ist der Chef
in einem Club in Kansas City und ein Gangster, Jennifer
Jason Leigh spielt mit. Es geht auch um die Entfithrung der
Frau eines Beraters von Prisident Roosevelt, aber der Film
spielt vor allem in diesem Club. Die Musiknummern sind
ziemlich lang, nicht nur zwei Téne und dann wird geschnit-
ten. Aus dem Material, das Altman aufgenommen, aber
nicht im Film verwendet hat, entstand das Video jAzZz ‘34 —
eine Stunde nur Musik und die Musiker. David “Fathead”
Newman, einer meiner Lieblinge, ein schwarzer Fl6tist,
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Tenorsaxophonist - er hat mit Ray Charles in dessen Band
zu spielen angefangen - spielt auch mit.

Bei den fiktiven Biographien gibt es einen Film von
Michael Curtiz mit Kirk Douglas: YOUNG MAN WITH A
HORN, eine typische Hollywood-Adaption, erzihlt in etwa
die Geschichte von Bix Beiderbeckes Leben. Das war ein
sensationeller weisser Kornettist, er spielte auch Trompete,
vor allem aber Kornett. Manchmal etwas mittelmissig
begleitet - Chicago-Stil -, aber er hatte einen sensationellen
Ton. Musikalisch seine beste Zeit hatte er wihrend der
Prohibition, ist aber mit 28 etwa gestorben, weil er zuviel
trank - eigengebrauter Gin in der Badewanne. Ein italieni-
scher Film von Pupi Avati, der sich auch um Beiderbecke
dreht, heisst schlicht BIx.

Ein Film, der liebevoll die Atmosphire der zwanziger
Jahre rekonstruiert, ist PETE KELLY’S BLUES von Jack Webb,
den kennt man heute kaum mehr. Er spielt in einem Jazz-
club, Lee Marvin mimt einen Klarinettisten, Peggy Lee und
Ella Fitzgerald spielen mit. THE COTTON CLUB von Francis
Ford Coppola ist ein wunderbarer Film mit Super Musik.
Der Trompeter, den Richard Gere spielt, ist frei erfunden,
die Geschichte ist einfach im Jazzmilieu angesiedelt. Auch
Denzel Washington spieltin MO’ BETTER BLUES von Spike



Lee einen Trompeter mit seiner Gruppe. Wenn man
Washington sieht, hért man auf dem Soundtrack Terence
Blanchard, einen der besten jungen schwarzen Trompeter.

Spike Lee hat hiufig gute Musik in seinen Filmen. Terence
Blanchard hat auch fiir maLcoLM X Musik komponiert.
Und bei SHE’s GOTTA HAVE IT, dem ersten grésseren Film
von Spike Lee, ist die Musik von Spikes Vater, Bill Lee,

der Jazzbassist war.

Das Paradebeispiel eines erfundenen Films ist natiir-
lich der wunderbare Film ROUND MIDNIGHT von Bertrand
Tavernier mit Dexter Gordon. Das ist der Idealfall, wo einer
der grossten amerikanischen Jazzmusiker einen Musiker
spielt. Dexter in diesem Film: «Lady Francis», mit seiner
Stimme - meine Giite! Und die wahnsinnigen Musiker
unter der Leitung von Herbie Hancock, der auch im Film
mitspielt als Pianist. Die Geschichte ist ja inspiriert vom
Leben von Lester Young und die Figur von Dale Turner, die
Dexter Gordon spielt, vor allem von Bud Powell, dem gros-
sen Pianisten, der ja in Paris gelebt hat. Nach den Erinne-
rungen von Francis Paudras, der ein Freund von Bud Powell
war. Bertrand Tavernier ist eben auch ein grosser Jazzfan,
und dank Herbie Hancock ist auch die Musik irgendwie ...
Dexter ist einfach sensationell. Die Musik natiirlich auch.

Und Tavernier ist eben ein grosser Regisseur. Das ist eins
der absoluten Meisterwerke.

Die beiden Hauptschauplitze, das Pariser «Blue Note»
und das «Birdland» in New York - Martin Scorsese hat einen
Auftritt als Boss des Clubs -, wurden nach alten Plinen
und Zeugenaussagen von Alexander Trauner exakt rekon-
struiert.

Das Wahnsinnige bei ROUND MIDNIGHT ist eben
auch...

Hiufig haben sie, auch bei diesen kleinen Filmchen
aus den dreissiger und vierziger Jahren, die Musiker gefilmt
und die Musik spiter separat aufgenommen. Manchmal
stimmt, was man auf der Leinwand sieht, nur bedingt mit
der Musik tiberein. Die Stars stimmen soweit schon. Nor-
malerweise wurde aber nicht live gedreht, sondern synchro-
nisiert. Bei ROUND MIDNIGHT dagegen wurde alles im
Direktton aufgenommen. Und Bertrand hat viel mehr
gedreht und aufgenommen als im Film verwendet wurde.
Das Material ist im Institut Lumiére in Lyon und miisste
einfach mal gezeigt werden.

NEW YORK NEW YORK von Martin Scorsese, wo
Robert De Niro einen Tenorsaxophonisten spielt, der ein
Jazzquintett griindet, wihrend seine Freundin, Liza
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“sHADOWS, der Erstling von John Cassavetes, noch auf 16 mm in den Strassen von New York gedreht,

mit der Musik von Charles Mingus — auch ein Meilenstein”

1 SHADOWS
Regie: John Cassavetes

2vlnr

Catherine Deneuve und
Gérard Depardieu in LE
CHOIX DES ARMES
Regie: Alain Corneau

Paul Newman und
Louis Armstrong

in PARIS BLUES Regie:
Martin Ritt

Miles Davis und
Jeanne Moreau

bei ASCENSEUR POUR
LUECHAFAUD

Regie: Louis Malle

Sidney Poitier und

Paul Newman in PARIS
BLUES Regie: Martin
Ritt

3 THE CONNECTION
Regie: Shirley Clarke

4 James Stewart

und Duke Ellington
in ANATOMY

OF A MURDER Regie:
Otto Preminger

Minnelli, als Singerin ein grosser, aber kommerzieller Star
wird. Auf dem Soundtrack spielt Georgie Auld, ein alter
weisser Tenorist, der mit Benny Goodman gespielt hat. Too
LATE BLUES von John Cassavetes ist dhnlich, da spielt
Bobby Darin einen Jazzmusiker, der plétzlich kommerziell
werden kénnte.

Es bleibt uns noch smapows, der Erstling von John
Cassavetes, noch auf 16mm in den Strassen von New York
gedreht, mit der Musik von Charles Mingus, als einer der
Meilensteine und THE CONNECTION und THE COOL
WORLD, die beiden grobkérnigen Filme der sechziger Jahre
aus New York von Shirley Clarke. THE CONNECTION spielt
in einem Raum, mit ein paar Jungen, die darauf warten, bis
ihr Drug-Dealer kommt. Einer davon ist Jackie McLean, der
lebt heute noch, ein weisser Altsaxophonist, einer der
wahnsinnigsten, die es gibt. Das sind Musiker, die spielen
und iiben. Mit Freddie Redd am Klavier. THE COOL WORLD
handelt von jiingeren Schwarzen in Harlem, und die Musik
ist von Mal Waldron, dem Pianisten, der kiirzlich gestorben
ist, und wird gespielt von Dizzy Gillespie, Yusef Lateef
und Mal Waldron.

Martin Ritts PARIS BLUES spielt in Paris, da spielen
Sidney Poitier und Paul Newman einen schwarzen Tenori-
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sten und einen weissen Posaunisten, und die Musik ist von
Duke Ellington. Das Duke Ellington Orchester mit Louis
Armstrong tritt auch einmal auf. Nicht gerade ein grosser
Film, aber er hat ganz gute Musik.

Auch Alain Corneau ist ein Jazzfan, der selber mal
Jazzmusik spielte und eine Art Biographie iiber sich selber
machte. LE NOUVEAU MONDE erzihlt die Geschichte von
jungen Franzosen, die nach dem Zweiten Weltkrieg durch
die amerikanischen GIs von den Nazis - und von manch
anderem - befreit wurden, die kommen dann in den Jazz,
machen die ersten Platten ... Ganz liebevoll gemacht, wenn
auch lang nicht so gut wie der Film von Tavernier. In
LA MENACE mit Yves Montand hat Corneau Musik von
Gerry Mulligan und in seinem LE CHOIX DES ARMES
spielen Ron Carter und Buster Williams, zwei beriithmte
schwarze Bassisten.

rmeuLenn Gibt es Griinde, tiberhaupt noch ins Kino
zu gehen?

ernHARD unLMANN Manchmal hat man schon das
Gefiihl, man miisste sich die Musik zu Hause auf Platten
anhéren. Die Filme iiber die Jazzgeschichte sind fast alle
verungliickt. Gute Musik, aber als Filme versagen sie weit-
gehend.



Die besten Filme zu «Jazz & Film» - ausser den Spiel-
filmen, die mehrheitlich mit Jazz nichts zu tun haben -
sind STRAIGT, NO CHASER, der Dokumentarfilm iiber
Thelonious Monk, die Spielfilme B1rD von Clint Eastwood,
selbstverstindlich ROUND MIDNIGHT von Bertrand Taver-
nier und Woody Allens SWEET AND LOWDOWN, vielleicht
noch MO’ BETTER BLUES von Spike Lee. Alle andern sind
eigentlich dem Film noir zuzurechnen, Kriminalfilme,
Thrillers, Gangsterfilme - wahrscheinlich bietet sich dieses
Milieu eher an. Oder es sind Melodramen. Die besten Filme,
qualitativ, die spannendsten, sind mehrheitlich jene, die
einfach einen guten Jazzsoundtrack haben, den man
manchmal zunichst gar nicht einmal bewusst wahrnimmt
-und nur in Gliicksfillen, einem Héhepunkt wie ROUND
MIDNIGHT, wo Jazz und Film miteinander verschmelzen,
kommt beides zusammen. Das ist aber eben die Ausnahme.

Man miisste also noch Robert Wise erwihnen, der in
I WANT TO LIVE wunderbare Jazzmusik hat. Vor allem in
einer Anfangssequenz in einem Nachtclub, wo eine absolu-
te Super-Band auf der Biithne steht. Die hért man live. Es ist
Gerry Mulligan mit Musikern der Westkiiste wie Art Famer,
Frank Rosolino und Bud Shank. Der Soundtrack ist kompo-
niert von Johnny Mandel, fiir eine Bigband natiirlich, wo die

“Die besten Filme, qualitativ, die spannendsten, sind mehrheitlich jene, die einfach einen guten Jazz-
soundtrack haben”

Musiker zum Teil Soli haben. Und in 0DDS AGAINST
TOMORROW, auch von Robert Wise und auch ein sensatio-
neller Film, gibt es Musik des Modern Jazz Quartet. John
Lewis hat komponiert, gespielt wird sie von einem Streich-
orchester mit dem Modern Jazz Quartet zusammen. Aber
eben, das sind auch hervorragende Filme. 1 WANT TO LIVE
ist ein kompromissloser Film gegen die Todesstrafe, und
ODDS AGAINST TOMORROW handelt von der Vorbereitung
eines Raubiiberfalls und den rassistischen Spannungen
zwischen dem Schwarzen Harry Belafonte und dem Weis-
sen Robert Ryan, die in dieser Gang sind, die den Uberfall
plant.

Es gab - ich weiss gar nicht, ob er noch lebt - einen
hervorragenden Komponisten namens Leith Stevens. Der
hat beispielsweise die Musik geschrieben zu PRIVATE HELL
36 von Don Siegel mit Ida Lupino in der Hauptrolle und
zwei korrupten Polizisten. Das ist auch ein sensationeller
Film, mit guter Jazzmusik, mit Spitzen-Westkiistenjazz-
musikern, die ab und zu ein Solo spielen.

SWEET SMELL OF SUCCESS ist ein hervorragender
Film von Alexander Mackendrick mit der Musik von Chico
Hamilton, mit dem sensationellen Burt Lancaster, mit Tony
Curtis, schwarz-weiss fotografiert von dem grossen James
Wong Howe. Lancaster spielt da einen ekelhaften Kolum-



“Shorty Rogers, der Westkiistentrompeter, und Shelly Manne am Schlagzeug sind beim Proben, wie
Sinatra kommt um vorzuspielen”

1 Susan Hayward
inI WANT TO LIVE
Regie: RobertWise

2v.lnr:

Frank Sinatra und
Shorty Rogers in THE
MAN WITH THE
GOLDEN ARM Regie:
Otto Preminger

Diana Ross in LADY
SINGS THE BLUES
Regie: Sidney J. Furie

Christopher Reeve
in STREET SMART
Regie: Jerry Schatzberg

THE HOT SPOT
Regie: Dennis Hopper

3 Harry Belafonte und
Sidney Poitier in
BUTCH AND THE
PREACHER

Regie: Sidney Poitier

4 Warren Beatty in
MICKEY ONE
Regie: Arthur Penn

nisten, der Leute vernichtet und runtermacht, und Tony
Curtis ist ein Agent, ein schleimiger.

Einer der ganz grossen Filme mit Jazz auf dem Sound-
track ist selbstverstindlich THE MAN WITH THE GOLDEN

ARM von Otto Preminger mit Frank Sinatra und Kim Novak.

Der spielt auch nicht direkt im Jazzmilieu. Sinatra kommt
am Anfang aus dem Gefingnis, wo er Schlagzeug spielen
lernte. Er will keinesfalls ins Milieu zurtick. Kein Poker und
keine Drogen. Es ist ja auch der erste Film iiber Drogen -
Preminger hat oft Dinge in seinen Filmen aufgenommen,
iiber die zu reden in Hollywoodfilmen noch verboten war.
Sinatra will dann einen Job als Schlagzeuger, und da gibt es
eine wunderbare Szene: Shorty Rogers, der Westkiisten-
trompeter, und Shelly Manne am Schlagzeug sind beim
Proben, wie Sinatra kommt um vorzuspielen. Irgendwie
klappt das aber nicht. Er geht Karten spielen und gerit
wieder ins Drogenmilieu. Wegen Kim Novak macht er dann
aber eine Entziehungskur - Cold Turkey - ohne irgend-
etwas. Sagenhaft Sinatra, eine wahnsinnige Szene. Der
Soundtrack wurde von Elmer Bernstein komponiert und
wird von hervorragenden Musikern gespielt - eben: Shorty
Rogers und Shelly Manne, die auch auftreten.
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Nebenbei: Shorty Rogers spielt mit den «Shorty
Rogers and his Giants» auch eigene Musik fiir TARZAN, THE
APEMAN von Josef M. Newman.

Ein Meilenstein in der Geschichte von «Jazz & Film»
ist natiirlich auch Premingers ANATOMY OF A MURDER,
ein hervorragender, spannender Film mit Musik, die Duke
Ellington komponiert hat und durchspielt. Ellington, der
auch kurz auftritt in einer Szene in einer Bar, am Klavier
sitzend mit James Stewart. Im Film geht es aber iiberhaupt
nicht um Jazz. ANATOMY OF A MURDER ist ein Gerichts-
film - ein packendes Duell zwischen Staatsanwalt und
Verteidigung.

Zu den besseren Filmen mit den grossen Jazz-Scores
gehort auch MICKEY ONE von Arthur Penn, komponiert
von Eddie Sauter, gespielt von einem Grossorchester, aber
durch den Film hindurch mit wunderbaren Solis von Stan
Getz. Spielt im Nachtclubmilieu.

Der Erstling von Louis Malle, ASCENSEUR POUR
L'ECHAFAUD, einer der zehn Jazz-Soundtracks, der Film-
Soundtracks aller Zeiten, ist ein Kriminalfilm iiber das
Misslingen des perfekten Verbrechens an einem an sich
ruhigen Wochenende in Paris.



Auch sAIT-ON JAMAIS von Vadim hat mit Jazz an sich
nichts zu tun. Die Geschichte spielt in Venedig. Ein Vier-
personenstiick. Da sind Frangoise Arnoul, Christian
Marquand, Robert Hossein, O. E. Hasse in einem Palast in
Venedig. Das beginnt - man ist verbliifft - in einem Kino.
Man sieht einen Mister-Magoo-Trickfilm, das Licht geht an,
und die vier Personen verlassen das Kino und gehen weg ...
Das ist ein Melo, eine Beziehungsgeschichte.

Um noch bei Roger Vadim zu bleiben - da gibt es noch
LES LIAISONS DANGEREUSES, der als Film qualitativ sicher
nicht so gut ist wie SAIT-ON JAMATS. Die Musik aber ist von
Thelonious Monk und von Art Blakey, darin kommt eine
Szene bei einem Fest vor, in der man fiinf Musiker sieht.
Darunter Kenny Dorham, einen meiner absoluten Lieb-
lingstrompeter. Lustigerweise haben die gleichen Musiker
auch den Soundtrack fiir den Krimi uN TEMOIN DANS
LA VILLE von Edouard Molinaro eingespielt. Komponiert
wurde die Musik von Barney Wilen, einem grossen franzo-
sischen Saxophonisten, der vor nicht allzu langer Zeit, vor
zwei, drei Jahren, verstorben ist. Gespielt wird sie von
Barney Wilen selbst und eben Kenny Dorham an der Trom-
pete, Duke Jordan am Klavier und am Schlagzeug sitzt
Kenny Clarke, der lange in Paris gelebt hat.

“Einige Regisseure haben sicher bewusst auch Jazzmusik fiir ihre Filme gewihlt, weil sie die Musiker
kannten”

Schlussendlich haben einige Regisseure sicher
bewusst auch Jazzmusik fiir ihre Filme gewihlt, weil sie die
Musiker gekannt haben. Dennis Hopper zum Beispiel hat
bereits als junger Mann Miles Davis gekannt. Da war Miles
auch noch etwas jiinger, und die wollten einfach einmal
etwas miteinander machen. THE HOT SPOT von Dennis
Hopper mit Don Johnson ist ein richtiger moderner Film
noir, mit einer ganz komplizierten Geschichte, bei der es
aber auch nur auf die Atmosphire ankommt, in Cinema-
scope und farbig, fotografiert von Ueli Steiger aus Ziirich.
Mit einer Musik, unter anderem gespielt eben von Miles
Davis und gesungen und gespielt von John Lee Hooker, der
einer der grossten Bluessinger und -gitarristen war.

Es gibt noch andere Miles-Davis-Soundtracks. Bei
STREET SMART von Jerry Schatzberg wurde die Musik von
Robert Irwin Il komponiert, der wihrend der Zeit, als
Schatzberg den Film produzierte, Keyboarder von Miles
Davis war, und der Soundtrack wurde von Miles Davis
gespielt.

FiLmeuLLerin Wir haben eine Affinitit von Jazz und
Film noir festgestellt. Gegenprobe: Gibt es Western mit
Jazz?
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BERNHARD UHLMANN Gibt es nicht. In BLAZZING SADDLES
von Mel Brooks, der aber natiirlich eine Western-Parodie
ist, gibt es eine absolut wahnsinnige Szene: Da sieht man
den schwarzen Schauspieler Richard Pryor als Sheriff durch
die Pririe reiten. Es passiert gar nichts. Dann hért man
plétzlich ein Klavier klimpern, die Kamera schwenkt und:
da sitzt mitten in der Wiiste die Count-Basie-Big-Band und
spielt - sensationell. Pryor reitet herbei und sagt: «Hello
Count».

Esist natiirlich eine grossstidtische Musik - Jazz. Es
gibt einen Western, BUCK AND THE PREACHER mit Harry
Belafonte und Sidney Poitier (Regie Sidney Poitier), mit
Musik von zwei schwarzen Blues-Singern, das geht. Das
funktioniert. Blues ja. Benny Carter machte zwar dazu die
Musik - er ist vor kurzem gestorben, war vor allem Altsaxo-
phonist, hat aber auch Trompete gespielt — aber Sonny
Terry und Brownie McGee, das sind zwei Blues-Musiker, die
singen und spielen auf dem Soundtrack.

Jazzmusik funktioniert zwar durchaus gut bei Clint
Eastwoods THE BRIDGES OF MADISON COUNTY, dieser
Liebesgeschichte zwischen Meryl Streep und Clint East-
wood. Aber das ist kein Western, der Film spielt einfach im
Middle West. Johnny Hartman singt eher langsame Stiicke
mit Pianobegleitung. Und sPACE cowBoOYS, obwohl er
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“Die ersten schwarzen Musiker in New Orleans, die machten eine Musik, die zu den Nachtclubs, zu
den dunklen Dekors, zu den regennassen Strassen in den Films noirs und Kriminalfilmen passt.”

schwarzweiss so anfingt, dass man meinen kénnte, es sei
ein Western, jetzt kimen die Reiter aus der Ferne geritten -
nein, - es sind eben Space Cowboys, not real Westerners -,
da kommen wruummm die Testflieger, mit den vier Haupt-
darstellern als junge Minner, und dann spielt der Film
heute, und da passt Jazzmusik wieder wunderbar dazu.

Komodien mit einem Jazz-Soundtrack gibt es auch
kaum ausser AUNT JULIA AND THE SCRIPTWRITER, ein
Film von Jon Amiel, mit Peter Falk, Keanu Reeves und
Barbara Hershey. Die Story dreht sich um ein Stiick, das fiir
eine Radiostation in New Orleans geschrieben wird, die
Musik ist von Wynton Marsalis, dem berithmten jungen
schwarzen Trompeter. Natiirlich A SONG 1S BORN, und
Sonny Rollins, der grosse schwarze Tenorist, einer der
absolut gréssten, der hat eine Musik fiir einen ziemlich
mittelmissigen Film geschrieben, fiir ALFIE, diese engli-
sche Komddie aus den sechziger Jahren von Lewis Gilbert
mit Michael Caine und Shelley Winters.

Auch wenn der Jazz urspriinglich bei New Orleans,
erst mit dem Gesang auf den Baumwollfeldern entstand,
geboren ist er - passend zu PRETTY BABY von Louis Malle
mit Brooke Shields, dort hat es auch einen ziemlich guten



1 Peter Falk in

AUNT JULIA AND
THE SCRIPTWRITER
Regie: Jon Amiel

2vlnr

JoJonesin JAMMIN’
THE BLUES

Regie: Gjon Mili

Charlie “Bird” Parker
in BIRD NOW
Regie: Marc Huraux

3 Forest Whitaker
in BIRD
Regie: Clint Eastwood

Soundtrack -, gross geworden ist er in den Beizen, in den
Hinterhéfen und im Puff.

Und dann gibt es halt so Geschichten von Entdeckun-
gen. Jahrelang meinte man, es gibe nur zwei Minuten und
52 Sekunden mit Charlie Parker live: die immer gleiche
Fernsehnummer mit Dizzy Gillespie und Bird. Und dann
entdeckte man vor ein paar Jahren etwas absolut Sensatio-
nelles.

Norman Grantz, der Erfinder von «Jazz at the Phil-
harmonic», Produzent von Plattenlabels wie Verve, Pablo
und so weiter, hat einen Film produziert, der nun wirklich
reines Vergniigen ist: JAMMIN’ THE BLUES (1944), circa
18 Minuten, von einem Fotografen namens Gjon Mili, an der
Kamera Robert Burks, berithmt spiter als Kameramann von
Hitchcock. Das ist ein Schwarzweiss-Film, und da werden
atmosphirisch sehr dicht, wie man so schén sagt, einfach
ein paar Jazzmusiker gefilmt, wihrend sie spielen, und man
kann dabei zuschauen. Wunderbar. Harry «Sweets» Edison,
Lester Young, Jo Jones am Schlagzeug, Barney Kessel,
Mlinois Jacquet, Mary Bryant singt. Das ist ein reines Ver-
gniigen.

Norman Grantz wollte nochmals was dhnliches
machen wie JAMMIN’ THE BLUES. Davon wurde filmisches

Material gefunden aus einer Session, die seinerzeit auf
Verve erschienen ist. Da sicht man sieben Minuten Charlie
Parker, erst mit Coleman Hawkins, Hank Jones am Klavier
und Buddy Rich am Schlagzeug, Ray Brown am Bass im
Quartett, und nachher noch Parker allein. Und einmal,
wahrend Hawkins spielt, schwenkt die Kamera auf Parker,
der grinst, wie wunderbar Hawkins doch spielt. Das gibt es
auf Videokassette, auf einer Kompilation namens «Impro-
visations». Produziert von Norman Grantz und Jacques
Muyal.

Wir haben es James Carter, einem dieser jungen,
wahnsinnigen Saxophonisten, der auch in KANSAS c1TY
von Robert Altman spielt, gezeigt: er ist «<zusammengebro-
chen» - fiir Leute wie ihn ist Charlie Parker der liebe Gott.
Und Hawkins natiirlich auch.

Ein paar Stichworte fiir Bernhard Uhlmann
lieferte Walt R. Vian



JACQUES TATI -

T

|
Y,

Mj A

«Ein Film von einem
anderen Planeten.»
FRANCOIS TRUFFAUT

FlLmeLonp]
S

DAS REVIVAL

LES
VACANCES
DE

MONSIEUR
HULOT

UN FILM DE

JACQUES TATI

FiLnaleoop]
e

ke f
) é z
FLngLopi
e

Zwei fast unbekannte Kurzfilme und vier unvergessliche Spielfime von
Jacques Tati, darunter der neu restaurierte und volistandige Film
PLAYTIME, sind wieder auf der Leinwand zu sehen.

JETZT IM KINO! _ a5

www.tativille.com




Soul-Starke
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ONLY THE STRONG SURVIVE von Chris Hegedus und D. A. Pennebaker

Der Soul
verlieh der
Melancholie
der Herab-
geminderten
eine neue,
beschleunigte,
mehr gross-
stidtische
Firbung, im
Unterschied
Zur rustikalen,
etwas ver-
schlafenen
Monotonie
des Blues.

In Rechtsdingen sind die Nichtweissen
wohl bald einmal konsequent gleich gestellt,
doch im konkreten Alltag geniesst die Tren-
nung der Rassen noch viel ungebrochenen
Riickhalt in den USA. Einen bescheidenen
Ausgleich vermochte schon lange die Musik
zu schaffen und tut es noch immer, oder ist
es nur ein Alibi, ein wohlfeiler Trost? Wie
immer, auf kaum einem andern Gebiet (und
keinesfalls beim Film) ist der hohe Anspruch,
eine gerechte Verschmelzung der Ethnien,
Kulturen, Rassen, Sprachen und Religionen
zu erzielen, in einem vergleichbaren Mass
eingeldst.

Vom Ragtime bis zum Hip Hop haben
die Klinge und Rhythmen des Broadway, aus
New Orleans, Chicago, Kansas City, Detroit
oder Memphis die Weltmusik der Gegenwart
stirker geprigt als alle andern Stile zusam-
men, egal welcher Herkunft, ob Belcanto,
Tango, Skiffle oder Rembetiko. Kein anderes

Land hat in hundert Jahren eine vergleichba-
re Vielfalt an einflussreichen Schulen gezei-
tigt. Alle durften munter von allen klauen
und tun es auch weiterhin. Die Schwarzen
miissen besonders kreativ sein, weil sie hiu-
figer bestohlen werden. Doch lassen sich Ur-
sache und Wirkung bei diesem Ablauf auch
flugs umkehren: Kreative werden hiufiger
bestohlen.

Melancholie

der Herabgeminderten

ONLY THE STRONG SURVIVE rollt ein
Kapitel aus den Jahren 1960 bis 1975 auf, da
der schwarze Rhythm 'n’ Blues, der schon den
iiberwiegend weissen Rock 'n’ Roll inspiriert
hat, an beiden schleichend vorbei in den so-
genannten Soul hiniibergleitet: auf eine Aus-
drucksweise hin, heisst das, die sich abheben
will von den schon weitgehend domestizier-
ten Nummern eines Elvis Presley, aber auch

von den konzertanten Qualititen des parallel
dazu aufkommenden Modern Jazz mit seiner
Anniherung an die komponierte Klassik.

Rufus Thomas, kurz nach den Drehar-
beiten mit 84 gestorben, ist eine der Griinder-
figuren, die Chris Hegedus und D. A. Penne-
baker noch haben filmen kénnen. Sam Cooke
und Otis Redding sind die begnadeten Kén-
ner, die 1964 und 1967 dahingegangenen ver-
ehrten Legenden, auf die sich heute alle beru-
fen. In Songs wie «The Dock of the Bay» oder
«A Change is Gonna Come» und mit einer
Mischung aus Rauchigkeit und Geschmeidig-
keit bekriftigten ihre Stimmen beispielhaft,
worauf der Soul letztlich bedacht war. Er ver-
lieh der Melancholie der Herabgeminderten
eine neue, beschleunigte, mehr grossstadti-
sche Firbung, im Unterschied zur rustikalen,
etwas verschlafenen Monotonie des Blues.



Dass nur die
Starken iiber-
leben, wie
einmal aus-
driicklich und
vielstimmig
gesungen wird,
leuchtet auf
der Stelle ein,
doch erhellt
sich im glei-
chen Zug auch,
wieso etliche
viel zu jung
gestorben sind.
Der Soul ist
eine Disziplin,
die gewiss
etliche physi-
sche Substanz
verbraucht und
vitale Energie.

Von den Uberlebenden ist Wilson

Pickett der alterslose Dauer-Rumbhiipfer, Sam
Moore der unter langen Qualen Errettete, der
erzihlt, wie er sich von Heroin und Kokain
gelost hat. Carla Thomas ist die 6dipale Toch-
ter, die zusehends vermannlicht und dem ge-
liebten Vater Rufus dhnelt, vornehmlich auch
im Vokalen. Ann Peebles ist die wohlwollend
tolerierte Randfigur, die ein bisschen mitwir-
ken darf, dabei singt sie besser als die ganze
restliche Gesellschaft, es wird’s bloss kein
Mensch zugeben wollen, wohl zuletzt sie
selbst. Thre Interpretation von «Breaking up
Somebody’s Home» bildet, rein musikalisch
gesehen, den eigentlichen Hohepunkt des
Films.

Einblick ohne Durchblick

Hegedus und Pennebaker, Veteranen
des amerikanischen Dokumentarismus mit
Anfingen um 1960, als auch der Soul ent-
stand, verzichten fast ganz auf den Einbezug
von historischem Material. Stattdessen néti-
gen sie ihre Darsteller, sich gleichsam riick-
wirts in der Zeit zu bewegen, um mit allen
verfiigbaren Kriften noch einmal jene glor-
reichen Jahre in Memphis rund um die Plat-
tenfirma Stax aufleben zu lassen. Und zwar
tun sie es gerade auch mittels Bithnenauftrit-
ten, die zwar immer seltener werden, die es
aber noch gibt. Jemandem wie Wilson Pickett
bereitet dieses Ansinnen die geringste Miihe.
Er hat sich als einziger kaum verindert, und
alles kommt ihm noch vor wie damals, allen-
falls von der Haarténung abgesehen. «Pickett
the Wicked» - das heisst: den Verschlagenen
- nannten sie den notorischen unverwiistli-
chen Egomanen.

Die Musik selber verdeutlicht ebenso
wie die Menschen, die sie machen, augen-
fillig die zwiespiltige kulturelle Lage der
Minderheit. Der Soul tauscht unentwegt
nach allen Seiten hin aus, er kopiert und wird
anhaltend kopiert. Und doch ist es leicht, das
Milieu der Singer, Gitarristen und Schlag-
zeuger als Teil einer noch sehr weitgehend in
sich selbst, in die Defensive zuriick gefalteten
Gesellschaft in der Gesellschaft auszuma-
chen. Die Segregation, der sie unterliegt und
die sie sich auferlegt, ist nominell ausser, real
weiter in Kraft. Das hier - die trockenen
Trommelschlige, pulsierenden Bisse, grellen
Trompeten und niselnden Chére - ist die
Welt der Schwarzen. Gewogene New Yorker
Dokumentaristen zum Beispiel sind will-
kommen und diirfen Einsicht nehmen, aber
durch das Dickicht der Verhiltnisse werden
die Weissen nie ganz hindurchblicken.

Kuchen im Himmel

Dass nur die Starken iiberleben, wie
einmal ausdriicklich und vielstimmig gesun-
genwird, leuchtet auf der Stelle ein, doch er-
hellt sich im gleichen Zug auch, wieso etliche
viel zu jung gestorben sind. Der Soul ist eine
Disziplin, die gewiss etliche physische Sub-
stanz verbraucht und vitale Energie. Oben-
drein aber nimmt sie auch die leidende Seele
her, was so viel heisst wie: das Schwarzsein
schlechthin, das sich in ihr darstellt und kon-
sumiert. Eine Verausgabung wird einem da
abgefordert, die manchen aufzehrt. Anders
als etwa der Sound aus Detroit, den Paul Just-
man zurzeit in dem vergleichbaren Doku-
mentarfilm STANDING IN THE SHADOWS OF
MOTOWN rekapituliert, hat der Soul so gut

wie keine weissen Sanger gekannt, hochstens
ein paar weisse Instrumentalisten.

Ob fiktional oder dokumentarisch, das
Kino erzihlt die Passion der Afro-Amerika-
ner schon lange mit und nach. Es fillt auf,
dass auch neueste Beispiele zu einem dhnli-
chen Befund gelangen wie vor fiinfzig Jahren:
zégerlich um ein nichstes Schrittlein voran
geht’s allemal, aber die entscheidenden Ver-
besserungen sind auf die Zukunft verscho-
ben. Die siissesten Kuchen bickt, wie jene
christliche Hymne von der «pie in the sky»
traditionell vertrostet, noch immer der Him-
mel.

Pierre Lachat

Stab
Regie, Buch, Kamera: Chris Hegedus, D. A. Pennebaker

Mitwirkende

William Bell, Isaac Hayes, Sam Moore, Wilson Pickett, Ru-
fus Thomas, Anne Peebles, Carla Thomas, The Chi-Lites,
Mary Wilson, Jerry Butler

Produktion, Verleih

Miramax; Produzenten: Roger Friedman, Frazer Pennebaker.
USA 2002. Farbe; Dauer: 95 Min. CH-Verleih: JMH Distribu-
tion, Neuchdtel
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Zwischen Fernweh und Heimweh

von Abderrahmane Sissako

Das Kino-
Publikum sieht
keine Handlung
im eigentlichen
Sinne; es erlebt
einen Zustand:
das unent-
schlossene
Abwarten
2wischen Hier
und Dort, in
€iner maureta-
Nischen
Kleinstadt.

Ein ilterer Mann sitzt am Meer und
hort Radio. Er schiebt die Antenne zusam-
men, steckt das Radio in einen Plastiksack
und vergribt es im weissen Sand. (Er wird es
nie wiederfinden.) Ein Kleinbus, tberfiillt
und iiberladen, holpert durch die Wiiste, vor-
bei an Pferchen voller Dromedare, durch eine
Mondlandschaft, bis in die Kleinstadt Noua-
dhibou: zwischen Wiiste und Meer geduckte
flache Steinbauten unter Sand-Lasur. Vor der
Kiiste ragen riesige schwarze Wracks aus dem
hellen Blau des Meeres.

Mit dem Kleinbus, einem Kollektivtaxi,
kommt Abdallah in die Stadt, ein schmaler,
kraushaariger junger Mann in knallgelbem,
zu engem Hemd. Er besucht noch einmal sei-
ne Mutter, ehe er weggeht, nach Europa.
Durchs ebenerdige Fenster ihrer Wohnung
beobachtet er, der Fremde, das Leben in der
Kleinstadt, und wir sehen sie mit seinem
Blick. Abdallah ist ein Aussenseiter, der ein-
engende europiische Kleider tragt zwischen

EN ATTENDANT LE BONHEUR

wehenden Gewindern und die lokale Sprache
(Hassaniyya) weder spricht noch versteht.
Die Mutter bevormundet ihn mit herber
Autoritit, verbietet ihm die Zigaretten, {iber-
wacht seine Schritte - und sorgt sich gleich-
zeitig angesichts seines miissigen Abseits-
stehens, seines einsamen Herumhockens.
Abderrahmane Sissako, Regisseur und Autor
des Drehbuchs, hat seinen Film mit einer
Widmung versehen: a mamere.

Das Kinopublikum iibernimmt die
Soussol-Perspektive des Fremden - und wird
wie er allmihlich eingesogen von dieser - fiir
Europier erst recht exotischen - Welt. Es
sieht keine Handlung im eigentlichen Sinne;
es erlebt einen Zustand: das unentschlossene
Abwarten zwischen Hier und Dort, in einer
mauretanischen Kleinstadt, die ein Transit-
ort ist - Heremakono, das bedeutet «en atten-
dant le bonheur». Allmihlich lernt Abdallah
einige Menschen kennen: eine junge Frau, ei-
nen Knaben. Durchs Soussol-Fenster kommt

es zum gegenseitigen Sprachunterricht zwi-
schen Abdallah und dem kleinen Khatra.
Doch Khatra, ein ernsthafter Schelm, macht
sich einen Spass mit dem Fremden: Als dieser
spdter einige Sprachbrocken anwenden will,
erntet er in einer Frauenrunde Gelichter,
denn Khatra hat die Wérter fiir Nase und
Mund vertauscht. Auch Abdallahs Versuch,
sich - nach langem Zégern - durch das Tra-
gen traditioneller Kleidung zu integrieren,
schligt fehl. Als er, neu eingekleidet in ein
Gewand aus gelbgriin kleingebliimtem Stoff,
einen Besuch macht, sieht er sich - ein sehr
erheiternder optischer Witz - von einem
Intérieur aufgesogen, das aus demselben
Stoffmuster besteht: Sofas, Vorhinge, Tisch-
decke. Allein im Raum, fiihlt er sich vom
Mobiliar verlacht und verdriickt sich bald.
Seine Mutter andrerseits will ihre Woh-
nung mit elektrischem Licht ausstatten, da-
mit Abdallah bequemer lesen kann. Khatra
und sein grossviterlicher Elektriker-Lehr-
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Der Zauber
einer sanften
Langsamkeit
liegt iber
allem, was in
Nouadhibou
geschieht:
irritierend fiir
ein europii-
sches
Publikum,
obwohl er

heilsam waire.

meister, der dunkelhiutige Maata, nehmen
die Sache in Angriff, aber nichts funktio-
niert, und es kommt zu einem Elektrobrand
auf dem Dach. Schon ist die lange, ruhige
Szene, in der Khatra den Alten ermutigen
will, es, nach Uberpriifung des Materials
durch einen Dritten, noch einmal zu versu-
chen, wihrend der bedidchtige Maata, Gefahr
witternd, ins Rauchen fliichtet.

«Was geschieht, wenn man stirbt?» will
Khatra immer wieder von Maata wissen, und
abwechselnd versuchen sie einander ihre
Furchtlosigkeit dem Tod gegeniiber zu be-
weisen. «Was wiirde aus dir ohne mich?»
herrscht Maata den unbotmissigen Jungen
einmal an. «Ein Elektriker» antwortet Khatra
nach kurzem Zégern. - In einer vieldeutig
symbolisch wirkenden Zwielicht-Szene zie-
hen die beiden mit einer brennenden Gliih-
birne am Kabel durch den Sand. Am Ende
stirbt der Alte durch eben diese Glithbirne,
nachts in der Wiiste: ein Elektrounfall durch
Uberspannung. Hat Maata den Tod gesucht?

Hierbleiben oder Fortgehen, aus dem
Ort, dem Land, dem Leben: neben philo-
sophischen Fragen steht die Realitit der Aus-
wanderer-Schicksale. Junge Minner lassen
sich vor europiischer Kulisse fotografieren -
das Foto zweier Freunde findet sich spiter in
der blauen Tasche eines Toten, der am Strand
liegt. Polizisten in Uniform zeichnen seine
Umrisse in den Sand und halten sie mit der
Kamera fest. Die Frage, ob der Ausgewander-
te noch in Tanger oder schon in Spanien sei,
ist auf grausame Weise beantwortet. - Eine
junge Frau erzihlt Abdallah von ihrer Reise
nach Europa, durch Spanien nach Frank-
reich. Sie wollte dem Vater ihres Kindes mit-
teilen, dass das kleine Middchen gestorben
sei. Das Kameraauge sieht die Frau in Frank-

reich. «Warum bist du gekommen?» fragt
der Mann. Verloren geht die Afrikanerin iiber
eiserne Briicken. - Eine Gegenfigur zu den
Auswanderern ist der Chinese in roten Turn-
schuhen, der seinem Heimweh singend Aus-
druck verleiht (auch er fiihlt sich hinter
Eisengittern). Er, der Gestrandete, der auf der
Strasse Krimskrams verkauft, gibt den Aus-
wanderern zum Abschied kleine Geschenke:
einen Kreisel, ein Kaleidoskop, das die Welt
in Facetten vervielfacht. - Gegen Ende des
Films verlisst auch Abdallah die Stadt Noua-
dhibou. Seine Mutter nimmt den Sand aus
seinem Schuhabdruck und kniipft ihn in
einen Zipfel ihres roten Gewandes.

Spiter sieht man Abdallah mit seinem
Koffer durch hohe Diinen stapfen und rut-
schen, wobei er umzukehren scheint. Da
kommt der geheimnisvolle Mann, aus dessen
hellblauem Gewand unten die Enden eines
Ledergiirtels baumeln - wir kennen ihn aus
der Soussol-Perspektive - und gibt ihm eine
Zigarette. Auch Khatra, der sich nach dem
Tod Maatas einen Elektrikeranzug beschafft
hat und weggehen will, aber vom Zug gestos-
sen wird, begegnet, als er verzweifelt neben
den Schienen sitzt, wihrend die Rider rollen,
dem hellblauen Mann: der Tod oder ein See-
lenfiihrer? Der kleine Khatra geht in die
Wiiste hinaus - oder zuriick. Symbol des
Weggehens sind die entwurzelten Striucher,
die im Wind durch die Luft fliegen.

Sand, Wind und an Wischeleinen
wehende, farbenprichtig gemusterte Tiicher,
deren Schleiertanz manche Szenen halb ver-
birgt, gehoren zu den Hauptdarstellern des
Filmes, der gelegentlich an LES BALISEURS
DU DESERT von Nacer Khemir (Tunesien) er-
innert, auch an das «unwirkliche» Marokko
von LE CHEVAL DE VENT (Daoud Aoulad

Syad). Die Alltagsszenen in EN ATTENDANT
LE BONHEUR sind real, aber sie wirken sym-
bolisch, weil philosophische Fragen gestellt
werden. (Eigenartig inmitten der afrikanisch-
islamischen Szenerie eine Frau, die daliegt
wie ein sterbender Buddha.) Blick-Momente
und lingere, mit liebevoll beobachtendem
Humor erzihlte Geschichten verbinden sich
zum Geflecht des Kleinstadt-Lebens. Ein Ge-
flecht, das seine Rhythmen, seine Muster hat.
Eines der Muster ist die Konfrontation von
Tradition und Moderne, Nord und Siid.
Starkstes Symbol dafiir sind die Wracks: Die
Industriegesellschaft entsorgt ihren Abfall
auf den Strinden der Dritten Welt.

Der Zauber einer sanften Langsamkeit
liegt iiber allem, was in Nouadhibou ge-
schieht: irritierend fiir ein europiisches
Publikum, obwohl er heilsam wire. Weh-
miitig, sehnsuchtsvoll sind die Lieder, die
eine iltere Frau mit einer wie vom Sand ge-
schmirgelten Stimme ein Midchen lehrt.
Hier wird Tradition weitergegeben, wihrend
der Elektriker-Lehrling den Anschluss an die
Moderne sucht. - Der ganze Film ist ein ein-
ziges Schweben: zwischen Diesseits und Jen-
seits (des Meeres, des Todes), zwischen
Heimweh und Fernweh, Wiiste und Meer,
Leben und Vergehen.

Iréne Bourquin

R, B: Abderrahmane Sissako; K: Jacques Besse; S: Nadia Ben
Rachid; A:Joseph Kpobly, Laurent Cavero; Ko: Majida Abdi;
T: Antoine Ouvrier, Alioune Mbow. D (R): Khatra Ould Ab-
del Kader (Khatra), Maata Ould Mohamed (Abdeid Maata),
Mohamed Mahmoud Ould (Mohamad Abdallah), Nana Dia-
kité (Nana), Fatimetou Mint (Ahmeda Soukeyna), Maka-
fing Dabo (Makan), Néma Mint Choueikh (Singerin). P: Duo
Films, Arte. Mauretanien 2002. Farbe, 35mm, 1:1.66. 95 Min.
CH-V: trigon-film, Wettingen



Peter Liechti
liess die Stadt
hinter sich,
liess sich
treiben, trollte
von Ort zu Ort,
setzte sich
Stimmungs-
schwankungen
und den
Menschen aus,
die seine Wege
kreuzten.

Schweizer Reise
oder Eine Wallfahrt ohne Zigarette

HANS IM GLUCK von Peter Liechti

Am Anfang war die Idee, sich das Rau-
chen abzugewo6hnen. Und so machte sich der
Filmer Peter Liechti im Sommer 1999 spon-
tan auf die Socken, dem Glimmstengel den
Garaus zu machen. Sozusagen Zug um Zug -
ohne Zigaretten. Zwei Schachteln waren sein
Tagespensum. Dass er fiir dieses Entzugs-
unterfangen drei Anldufe nehmen wiirde und
dreimal vom Wohnort Ziirich zum Heimat-
ort St. Gallen wanderte, war urspriinglich
nicht geplant. Doch die Riickfille forderten
eine zweite und dritte nikotinfreie Wande-
rung gen Osten.

Sich treiben lassen

Allein unterwegs, eine DV-Kamera zur
Hand und ein Schreibgerit im Gepick. Peter
Liechti liess die Stadt hinter sich, liess sich
treiben, trollte von Ort zu Ort, setzte sich
Stimmungsschwankungen und den Men-
schen aus, die seine Wege kreuzten. Merk-

wiirdige, nicht alltigliche Begegnungen und
doch so alltdglich wie der Mond iiber dem
Bodensee oder ein Hohenfeuer im Appenzel-
lischen.

War der erste Versuch ein spontanes
Unternehmen, hat der zweite konkrete For-
men angenommen, das heisst war als Film-
projekt ausgerichtet. Die Rahmenbedingun-
gen blieben gleich: Keine Zigarette, keine
Begleitung, keine Vorausplanung etwa bei
Ubernachtungen, keine zeitlichen Vorgaben
und grundsitzlich ist die ganze Strecke zu
Fuss zuriickzulegen (Abstecher mit Bus,
Bahn oder Schiff sind erlaubt). Beim zweiten
Versuch fiihrt die Strecke von Ziirich nach
Rapperswil, zum Ricken, nach Wattwil und
Wildhaus, zum Sintis, zur Schwigalp, nach
Urnisch, Appenzell und St. Gallen. Die Folk-
lore-Schweiz prisentiert sich an einem him-
meltraurigen Wochenende. Der Fahnen-
schwinger wird zum Don Quichotte und
kimpft mit dem Tuch. - Peter Liechti findet
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Kontakt zu Peterer, dem Kobold von Stein-
egg, und seiner Sau Mixli. - In Briilisau trifft
er den pensionierten Postbeamten, Jdger und
Hobby-Filmer Emil Haas. Der hat wihrend
dreissig Jahren Tiere und Landschaft mit sei-
ner Super-8-Kamera festgehalten. Auch eine
Art Heimatschutz und Heimatliebe. - Und
noch ein Appenzeller: der siebzigjihrige
Richard Dorig ist seit vierzig Jahren «Fun-
ken-Chef», ein kleiner Napoleon fiir den
«Funken-Sonntag», beim gigantischen Ho-
henfeuer in Ried, wohl dem gréssten der
Schweiz. Bei diesem Fest diirfen Kinder zwei
Tage lang rauchen, und es wird gequalmt,
was Stumpen, Zigaretten und Pfeifen halten.
- In Rapperswil begegnet der filmende Wan-
derer einem Laiensidnger auf dem Velo, der
munter einen Dixie intoniert. Eine Perfor-
mance der heiteren Art.



Prinzip des Fortschreitens

Die Episoden fiigen sich wie Mosaik-
steinchen zu einem Bild. Jede spricht fiir sich
und fiir alle und evoziert Assoziationen. Die
Dramaturgie folgt dem Prinzip des Fort-
schreitens. Letztlich ist nicht der Rauchver-
zicht das Thema, sondern die Reise, der Weg,
die Kreuzungen und Reflexionen des Autors.
Text und Bild bedingen sich. Der kommentie-
rende Off-Erzihler kommentiert die Bilder -
ironisch, sympathisierend, mit kithlem Kopf
und Herzen.

Von seinen drei 150-km-Wanderungen
hat Peter Liechti 150 Stunden Videomaterial
und go Seiten Tagebuch mitgebracht. Das
dokumentarische Essay ist ein Konzentrat
daraus. Geplant ist ein bebildertes Tagebuch.
Die Verzahnung der eigenen Biografie mit
der Arbeit wird in den Eingangs- und
Schlussbildern versinnbildlicht: Eine Herde
afrikanischer Springbdcke stakst wie eine
Prozession im Gleichschritt iiber die Steppe.
Am Ende spiegelt sich ein Bock, schier unbe-
wegt, im Wasser. Bilder aus Namibia sind ein-
gestreut. Sie spuken Peter Liechti im Kopf
herum, der just seinen nichsten Film NAMI-
BIA CROSSING schneidet. Ein Parallelprojekt.

Bilderassoziationen

Welten, Gedanken werden so verbun-
den und sichtbar. Sie setzen sich fest, bewe-
gen sich fort, spinnen ihre Geschichten - im
Kopf des Zuschauers. Das war bei Liechtis
Dokumentarfilm SIGNERS KOFFER (1992/96)
nicht anders als bei seinem ersten Spielfilm
MARTHAS GARTEN (1994[97) mit Stefan
Kurt. Gemeinsam ist diesen Projekten auch,
dass sie Zeit brauchen, sich iiber Jahre hin-

wegziehen. Das gilt auch fiir den Wander-
gesellen Hans (2000-2003) und den Namibia-
Musikfilm (1999-2003).

«Wihrend eines bestimmten Zeit- und
Lebensabschnitts - davon bin ich iiberzeugt
- stehen alle Erlebnisse und Erfahrungen in
einem inneren Zusammenhang», erklirt
Peter Liechti, «seien es nun Reisen, Begeg-
nungen, Biicher, Konzerte, Filme ... oder eben
Bilder und Texte, die wihrend dieser Zeit ent-
standen sind. Ich spreche hier von der Zeit ab
Anfang 1999. Nur schon diese “Gleichzeitig-
keit” des Materials gibt mir das Vertrauen,
dass sich die Bilder und Texte mit einer ge-
wissen Selbstverstindlichkeit zu einem fil-
mischen Fluss montieren lassen - auch wenn
die erzihlerischen Schlaufen und Schnellen
noch so iiberraschend steigen.» Afrika und
die Schweiz vermischen sich.

Eine Heimsuchung

Als Roadmovie fiir Fussginger, als Wid-
mung an alle Raucher und andere Abhingige
und natiirlich an Hans im Gliick empfiehlt
Liechti seine assoziative Pilgerfahrt. Das
witzige Dokument einer Heimsuchung, die
ironisch gebrochene Liebeserklirung an ein
Stiick Heimat unterhilt intelligent. Nun mé-
gen sich kritische Geister daran storen, dass
der Filmer sich in den Fokus stellt, seine Be-
findlichkeit, seinen Seelentrip zum Thema
macht. Doch diese Vordergriindigkeit tritt in
den Hintergrund, letztlich erweist sich HANS
M GLUCK als vergniigliche Schweizer Reise -
weit iiber Kantonligeist und Heimatdusselig-
keit hinaus.

Rolf Breiner

<Ein Roadmovie
fiir Fussgangen

GESPRACH MIT PETER LIECHTI

riLmeuLLenin Sie sind dreimal von
Ziirich nach St. Gallen aufgebrochen. Muss
man diese filmisch dokumentierte Wande-
rung als Therapie begreifen, um sich das
Rauchen abzugewthnen?

peter LiEcT Ich mag das Wort Therapie
nicht. Das Rauchen loszuwerden - und erst
noch einen Film dariiber machen, heisst vor
allem Arbeit.

FLmeuLLenin Sie haben sich bewegt, um
etwas zu bewegen - in Threm Leben.

peTER LIECHT Dieses Unternehmen
sollte mich in einen Zustand versetzen, in
dem ich bereit war, etwas abzugeben. Um
etwas Neues zu gewinnen, muss man meist
etwas anderes loswerden.

rLmeuLLenin Das Ziel heisst St. Gallen,
Thre Heimatstadt. Aber warum denn zu
Fuss?

PETER LIECHT Zu Fuss sieht man viel
mehr als mit dem Fahrrad. Vor allem aber
wurde dieses rituelle Abschreiten des
Landes immer mehr zu einer Art Pilger-
marsch. Eigentlich eine uralte Geschichte:
Man kénnte es auch als eine Form der
Meditation sehen. Man ist sich selber
ausgesetzt auf diesen Wanderungen. Das
Alleinsein und die Langsamkeit sind dabei
wichtige Faktoren.

riLmeuLLetin Es leuchtet aber auf den
ersten Blick nicht ein, sich auf die Wander-
schaft zu begeben, um sich das Rauchen
abzugewGhnen.

pETER LIECHTI Mein Ziel hiess von
Anfang an, das Rauchen loszuwerden.
Mittels konstanter korperlicher Beschiifti-
gung hoffteich, dieses Ziel zu erreichen. So
bin ich einmal zu einem Freund nach Basel
gelaufen - ohne Kamera - und habe hinter-




her gedacht: Unglaublich, was ich alles
erlebt habe; schade hatte ich keine Kamera,
kein Notizbuch dabei. Dann bin ich wieder
riickfillig geworden und habe mir vor-
genommen: beim nichsten Mal mit Kamera
und Tagebuch loszuziehen. Doch das ur-
spriingliche Ziel, das Rauchen loszuwerden,
verlor mit der Zeit an Bedeutung.

rmeuLLenin Und haben Sie Thr Ziel
erreicht?

peter LiEcHTi Nach allen drei Fuss-
mirschen habe ich eine Zeitlang nicht mehr
geraucht. Aber wichtiger wurde fiir mich
eine andere Erfahrung: Namlich den echten
Wunsch zu spiiren, nach Ziirich zurtick-
zukommen, wieder mit neuen Kriften frisch
einzusteigen. Die Wanderung hat mich zu
Neuem motiviert.

riLmeuLLerin Was haben Sie denn
unterwegs empfunden?

peer LiEckTi Durch das Alleinsein und
den Entzug werden die Sinne empfindlich
geschirft. Man ist vermehrt den eigenen
Stimmungsschwankungen ausgesetzt. Mal
fithlt man sich deprimiert, mal erfihrt man
auch euphorische Momente.

rumeuLtenin Es fillt auf, dass Sie je nach
Gegend mal als normale Erscheinung,
nimlich als Wandertourist, mal als Fremd-
kérper empfunden wurden. Sie sprechen
auch von einer filmischen Himmel- und
Hollenfahrt.

peTER LIECHTI Manchenorts wurde ich als
komischer Kauz betrachtet, der mitten im
Februar mit Rucksack und schweren Schu-
hen durch die Provinz marschiert. Das muss
man aushalten. Es gab natiirlich auch
wunderbare Momente, allein so unterwegs
zu sein, vollkommen anonym, frei und

HANS IM GLUCK -

DREI VERSUCHE,

DAS RAUCHEN LOS-ZUWERDEN
Buch, Kamera, Text: Peter Liechti;
Schnitt: Tania Stocklin; Stimme: Hans-
Dbeter Miiller; Musik: Norbert Moslang;
Ton, Mischung: Dieter Lengacher. Pro-
duktion: Peter Liechti; Co-Produktion:
SEDRS. Schweiz. DV und DVCam 16:9,
Super 8, 35mm; Farbe; Dolby Stereo;
Dauer: 9o Min. CH-Verleih: Look Now!,
Ziirich

Urauffiihrung im Rahmen der Semaine
dela Critique des Festival internaziona-
ledel film di Locarno

niemandem Rechenschaft schuldig.

riLmeuLLenin Thr filmisches Essay ist ein
Roadmovie, eine Schweizer Reise.

peTer LIEcTi Absolut. Der Film ist ein
flichendeckendes Portrit der Ostschweiz
geworden. Ein Roadmovie fiir Fussgénger ...

FiLmeuLLeTiN Zuriick zum Laufen: Das
Wandern ist des Schweizers Lust ...

peter LiecH Ich glaube, kein Volk auf
der Welt wandert so gern wie die Schweizer.
Und ich gehore ja auch dazu, obwohlich
eigentlich nicht gern wandere. Was machen
wir da eigentlich, habe ich mich gefragt,
wenn wir stundenlang freiwillig durch die
Gegend laufen. Ich nannte es dann: vor sich
hin schweizern.

rimsuLtetin Und doch haben Sie sich
nicht in eine Schweizer Kolonne eingereiht
und sind einfach losmarschiert. Sie hatten
anderes im Sinn...

peTer LiEcHT Diese drei Mirsche nach
St. Gallen bewegten sich konstant auf dem
Grat zwischen Fremdsein und Dazugehéren.
Sie wurden zur Suche nach den eigenen
Wurzeln und der Film zur Abrechnung und
zur Liebeserkldrung.

FILMBULLETIN Anwen?

peTer LIECHTI An die Ostschweiz - ich
liebe sie und habe immer an ihr gelitten.
Meine Herkunft ist mir wichtig, und lange
habe ich mit dieser Herkunft gehadert.
Heute sehe ich die Vorteile, vor allem aber
auch den Charme dieses Landes.

riLmeuLLerin Hat sich Thr Bild der
Ostschweiz nach den Wanderungen
verdndert?

peTer LIEcHT Es hat sich verfestigt. Die
Mirsche wurden zur Kldrung, zur Katharsis,
und ich kenne heute meine Verbundenheit

zur Ostschweiz. Ich weiss heute besser,
wohin ich weiterhin gehen kann oder eben
nicht mehr gehen sollte, wo ich mich fremd
und wo ich mich gut fijhle. Man kénnte auch
von einem langen Abschied sprechen...
riLmeuLLenin Thr Filmtitel HANS 1M
GLUCK bezieht sich auf das Grimmsche
Mirchen. Was hat es damit auf sich?

peTer LiEcHT Der Bursche macht auf
seiner Wanderschaft verschiedene Tausch-
geschifte, zieht den Kiirzeren und bekommt
immer weniger, bis er am Ende gar nichts
mehr hat und ohne irgend etwas nach Hause
zuriickkehrt. “Buddhistisch” interpretiert,
konnte man das Marchen folgendermassen
lesen: Je mehr Ballast man abwirft, desto
befreiter fithlt man sich. Aus typisch westli-
cher Sicht ist der Hans hingegen einfach ein
Trottel ... Diese Ambivalenz der Figur hat
mich schon immer fasziniert. Noch weiss ich
nicht genau, wie ich es fiir mich lesen soll ...
Immerhin: Bis heute habe ich nicht wieder
angefangen zu rauchen.

FiLmeuLLeTIN Was haben diese Mirsche
bewirkt, sieht man mal von einer begrenzten
Entw6hnung ab? Was ist bis heute die
Quintessenz dieser Unternehmung?

peTer LiEchT Schlussendlich war der
Weg das Ziel. Bleiben werden die Erinnerun-
gen an eine intensive Zeit - und ein bisschen
HANS IM GLUCK, mein bisher komplexester
Film.

Das Gesprach mit Peter Liechti
fithrte Rolf Breiner
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THE HULK

Uberdimensionierte Monsterwesen mit
einer fiirsorglichen Schwiche fiir hilflose
Frauen gehdren zum festen Bestand der Film-
geschichte. Als 1933 der Riesengorilla King
Kong vom Dach des Empire State Building
aus mit seiner Faust eines der auf ihn ange-
setzten Kampfflugzeuge zertriimmerte, galt
dies in der damaligen Zeit als ein Hohepunkt
der Filmtechnik. Vergleicht man den von Er-
nest B. Schoedsack und Merian C. Cooper, der
als Nachfolger von David O. Selznick soeben
Prisident der RKO geworden war, inszenier-
ten Horrorfilm mit Ang Lees THE HULK, SO
sticht auf Anhieb die unglaubliche Raffinesse
ins Auge, die die Tricktechnik in den dazwi-
schenliegenden siebzig Jahren erworben hat.
Der Hulk setzt, wenn er in Rage kommt, zu
gigantischen Spriingen iiber ganze Gebirge
an, schmeisst Autos wie Spielzeuge gleich
reihenweise durch die Landschaft, katapul-
tiert einen schweren Panzer direkt in die He-
misphire und fingt eine aus einem Kampf-
hubschrauber auf ihn abgefeuerte Rakete mit
der blossen Hand ab. Doch nicht nur materi-
ell wird der Fortschritt der Tricktechnik in
diesem Film manifest, sondern auch formal:
Der Strahlenforscher Bruce Banner (die von
Eric Bana gespielte Titelfigur) verwandelt
sich ndmlich nur im Zustand der Erregung in
das griine (und natiirlich computergesteuer-
te) Monster Hulk, so dass die Tricktechnik
beim Vorfiithren dieser Verwandlung (und
Riickverwandlung) wahre Triumphe feiern
kann. Nicht zuletzt erinnert Ang Lee durch
tiberraschende Schnitte und die Aufteilung
der Leinwand in belebte Mehrfachbilder 6f-
ters daran, dass die Vorlage seines Films wie
Sam Raimis sPIDER-MAN und die verschie-
denen «Batman»-Verfilmungen aus einer Co-
mic-Serie stammt.

Diese ist im iibrigen keineswegs neu.
Sie hiess urspriinglich «The Incredible
Hulk», datiert aus dem Jahre 1962 und wurde
von Stan Lee, dem Schopfer von «Spider-
Man», «The Fantastic Four» und anderen Co-
mic-Klassikern entwickelt. Alles andere als
neu war bereits damals der Einfall, den «Ko-
loss» (mit diesem Wort lisst sich in diesem

Zusammenhang das englische «hulk» iiber-
setzen) als zeitweilige Erscheinungsform ei-
nes gewohnlichen Menschen aufzufassen.
Die Idee eines solchen Doppelwesens stammt
unzweifelhaft aus Robert Louis Stevensons
Roman «The Strange Case of Doctor Jekyll
and Mr Hyde» aus dem Jahre 1886. Natiirlich
hat sie der Routinier Stan Lee mit Anleihen
aus andern Comic-Serien sowie einer Prise
«Frankenstein» und zeitgeschichtlich be-
dingten politischen Anspielungen in eine fiir
seine Zeit aktuelle Form gebracht. «The In-
credible Hulk» wurde ein grosser Erfolg und
mehrfach als TV-Serie verarbeitet, wobei die
urspriingliche Geschichte naturgemadss zahl-
reiche Verinderungen erfuhr. Ang Lee und
seine Drehbuchautoren bauten aus den im
angelsichsischen Raum beliebten Serien und
der urspriinglichen Vorlage eine einiger-
massen plausible, wenn auch reichlich kom-
plizierte Geschichte zusammen: Dass der
Strahlenforscher Bruce Banner im Zustand
der Erregung zum gemeingefihrlichen Hulk
mutiert, wird gleich zweifach begriindet.
Einerseits wurde Bruce bei einem Unfall
einer Uberdosis von Gammastrahlen aus-
gesetzt, anderseits wurde er als Kind von
seinem Vater David Banner, einem fiirs US-
Militir titigen Wissenschaftler, als Versuchs-
kaninchen fiir verbotene Experimente miss-
braucht. Auf Betreiben von General Thad-
deus Ross wurde David Banner ins Gefangnis
gesteckt, so dass Bruce bei einer Pflegefami-
lie elternlos aufwuchs. Die Tochter des Gene-
rals, Betty Ross, wird spiter Bruces Geliebte.
Als ob die vorprogrammierten familidren
Spannungen nicht geniigen wiirden, tritt
auch noch der Fiesling Glen Talbot auf, der
Bruces Geheimnis kennt und fiir seine
Zwecke auszuniitzen versucht. Griinde genug
also, dass Bruce sich immer wieder in den
Hulk verwandeln muss - Szenen, die den
Film, wie eingangs erwdhnt, zum eigentli-
chen Trickspektakel machen.

Der gebiirtige Taiwanese Ang Lee, des-
sen CROUCHING TIGER HIDDEN DRAGON
2001 als bester nichtenglischer Film mit
einem Oscar ausgezeichnet wurde, erweist

sich als profunder Kenner der Filmgeschich-
te, die er gelegentlich auch zitiert. So erin-
nert man sich etwa an die entsprechende Sze-
ne aus KING KONG, wenn der wildgewordene
Hulk in einer kurzen Einstellung Betty zirt-
lich in seiner Pranke hilt. Und wenn dessen
Riickverwandlung einmal durch den Anblick
von Betty eingeleitet wird, die man dem Un-
getiim von einem Helikopter aus zeigt, ge-
winnt der Film sentimentale, wenn nicht gar
mirchenhafte Ziige, so dass sich iltere Zu-
schauer vielleicht an Jean Cocteaus LA BELLE
ET LA BETE erinnern. Gewiss sind Vergleiche
dieser Art auch filmhistorisch unzulissig,
doch illustrieren sie die Grenzen, an die Co-
mic-Verfilmungen wie THE HULK gerade
durch ihre technische Brillanz letztlich stos-
sen: Konnte sich 1946 ein Jean Marais auch im
naiven Gewande eines «Untiers» noch schau-
spielerisch ausdriicken (wobei seine schau-
spielerischen Qualititen beziehungsweise
Nichtqualititen hier nicht zur Diskussion
stehen), reichen die kiinstlerischen Méglich-
keiten des zweifellos begabten Eric Bana nur
bis zu dem Augenblick, in dem er sich in den
Hulk zu verwandeln beginnt. Von da an do-
miniert nur noch die Computertechnik.

Gerhart Waeger

Stab

Regie: Ang Lee; Story: James Schamus; Drehbuch: John Tur-
man, Michael France, James Schamus auf Grundlage des
Marvel-Comic-Buches von Stan Lee und Jack Kirby; Kamera:
Frederick Elmes; Schnitt: Tim Squyres; Spezialeffekte: Den-
nis Murren; Animation: Colin Brady; Kostiime: Marit Allen;
Musik: Kenneth Burgomaster, Danny Elfman

Darsteller (Rolle)

Eric Bana (Bruce Banner), Jennifer Connelly (Betty Ross),
Nick Nolte (David Banner), Sam Elliott (Thaddeus Ross),
Josh Lucas (Glen Talbot), Paul Kersey (der junge David Ban-
ner), Cara Buono (Edith Banner), Todd Tesen (der junge
Thaddeus Ross)

Produktion und Verleih

Valhalla Motion Pictures, Good Machine Production in Zu-
sammenarbeit mit Marvel Enterprises; Produzenten: Gale
Anne Hurd, Avi Arad, James Schamus, Larry Franco. USA
2003; Dauer: 140 Min.; Verleih: UIP, Ziirich, Frankfurt a.M.




IL PIU BEL GIORNO DELLA MIA VITA

Esist die Jiingste, welcher der schénste
Tag im Leben bevorsteht. Bald feiert Chiara
die erste Kommunion. Zu Jesus betet der klei-
ne blonde Engel schon in den Tagen zuvor in-
briinstig und macht sich Glaubenssitze iiber
die Wahrheit aus dem Evangelium zu eigen,
inspiriert durch das familiire Umfeld; das
Midchen ahnt, dass hier mit der Aufrichtig-
keit nicht alles zum Besten steht. Hin und
wieder vermischt sich die kindliche Religio-
sitit auch mit magischem Denken. «Wenn
ich vom Orangensaft verschiitte, werden sich
Mama und Papa trennen», tént es aus dem
Off, wihrend Chiara das bis zum Rand gefiill-
te Glas zum Tisch trigt, wo die Familie beim
Nachtessen sitzt. Als sich die dltere Schwe-
ster fiir ihr erstes Rendez-vous verabschiedet,
lachelt Mama Rita zirtlich. Silvia sei verliebt,
schon ein einziger Kuss gebe ihr das Gefiihl,
einzigartig zu sein. Das war bei dir auch ein-
mal so, entgegnet der Gatte bitter. Rita macht
sofort ein Gesicht. Der Blick der Kleinen aber
schweift stumm zwischen den Eltern hin und
her.

I bambini ci guardano, die Kinder beob-
achten uns, stellte schon Vittorio de Sica fest;
ihnen entgeht nichts. Unaufdringlich und
immer wieder wird das Geschehen in Cristina
Comencinis Drama IL PIU BEL GIORNO
DELLA MIA VITA aus dem Blickwinkel des
Midchens erzahlt. Die Regisseurin setzt eine
subjektive Perspektive, die nicht wertet, son-
dern vielmehr konstatiert. Die Beunruhigung
des Kindes, das seine Umwelt beobachtet,
kann man sich nur denken. Die iiber die
Handlung gelegten Gedanken betonen einzig
die Distanz: Die Welt der Erwachsenen bleibt
Chiara ein Ritsel. Sinn abringen kann sie ihr
oft nur mittels der Phantasie.

Noch lisst die melancholische Musik
von Franco Piersanti zum Auftakt eine von tra-
gischem Pathos beschwerte Geschichte er-
warten. Man weiss ja: Den Familienroman
weben die individuellen Dramen fort, und in
siidlicheren Gefilden wird bekanntlich in
grossen Gesten und Worten gefiihlt. Wenig
davon in IL PIU BEL GIORNO DELLA MIA
VITA. Zwar gibt es auch in diesem filmischen

Familienreigen Rotz und Trinen; aber mit
den Traumata, die da ausagiert werden, geht
die Regisseurin unzimperlich um - oft fast
heiter. Den toten Hund gribt sie nicht ganz
aus; im Wissen um die Beschaffenheit eines
jeden Familiengeheimnisses.

Das Oberhaupt der Familie, Grossmut-
ter Irene, lebt nach dem Tod ihres Mannes
allein mit dem Hund Ulla im alten Herr-
schaftshaus auf dem Land, wo auch ihre drei
Kinder aufgewachsen sind. Gerne hitte die
alte Dame, wenn sie ihre Sprésslinge ein biss-
chen o6fters besuchen kiimen - nichts Befrie-
digenderes, als ein schones Essen im Kreise
der Lieben. Wie wenig echt Irenes Hingabe
an die Sinnlichkeit ist, wird deutlich, als sie
sich iiber die liufige Ulla empért; «unwiir-
dig» sei die sexuelle Triebhaftigkeit, von der
in jhrer Ehe gerade soviel vorhanden war,
dass es zum Kindermachen reichte (dass hier
zumindest die Richtung angegeben wird, wo
der Hund begraben liegen kénnte, zeigt sich
spiter). Irene schwort auf Kontrolle, auch
was ihre Kinder betrifft - die aber entgleiten
ihr. Jeder ist mit sich selbst und seinen Pro-
blemen beschiftigt. Die Alteste, Sara, ist seit
langem verwitwet und permanent iiberfor-
dert; einsam, emotional verkiimmert und
dusserst neurotisch. Sie misstraut den Men-
schen, dem Schicksal, dem Sohn. Marco
kann nichts dafiir, er wird erwachsen und na-
belt sich radikal ab. Ihre jiingere Schwester
Rita hat sich in ihrer Ehe entfremdet, obwohl
sie aus Liebe geheiratet hat und Carlo zwei
hiibsche Téchter schenkte; eine Affire brach-
te sie vom Ewigkeitsgedanken ab. Der kleine
Bruder Claudio, der es wie sein Vater zum
Staranwalt bringen will, lebt mit einem
Mann - den er vor der Mutter verleugnet.

Diese Tabus geben IL PIU BEL GIORNO
DELLA MIA VITA das emotionale Potential.
Dabei zeigt Cristina Comencini, wie schmal
der Grat zwischen Tragischem und Komi-
schem ist. Sara, eine hervorragende Marghe-
rita Buy - die Ausstrahlung der Schauspiele-
rin méchte man atypisch italienisch nennen
-.ist eine hysterische Figur mit vielen Facet-
ten. Nicht nur wird ihre Situation immer
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wieder ironisch gebrochen, in dem sich ihre
Angstphantasien in Flashes visualisieren (sie
werden verstirkt durch einen Mann, der sich
verwihlt hat und mit dem sie darauf Abend
fiir Abend telefoniert), sondern sie kann auch
iiber sich selbst lachen. Ebenso klar in ihrer
Uneindeutigkeit sind die anderen Figuren;
ebenfalls beeindruckend Virna Lisi und San-
dra Ceccarelli. IL PIU BEL GIORNO DELLA MIA
VITA ist einer der Filme, bei dem bei einer
Auszeichnung, wenn schon denn schon, alle
drei Darstellerinnen beriicksichtigt werden
miissten.

Cristina Comencini, die Tochter von
Luigi Comencini, fiir dessen Filme sie in den
achtziger Jahren Drehbiicher schrieb, inter-
essierte sich bereits in VA DOVE TI PORTA IL
CUORE (1995) fiir das Verhiltnis der Genera-
tionen. Anhand der Geschichte einer Gross-
mutter, Mutter und Tochter (ebenfalls mit
Virna Lisi und Margherita Buy) stellte sie Fra-
gen wie: Was halt die Mitglieder einer Familie
zusammen ausser der Blutsbande? Gibt es ein
gemeinsames Verstehen? Wie geht man mit
Wahrheit und Liige um? Was vermag die
Liebe? Versohnung kann es nie geben, kénn-
te das Fazit auch von ihrem neuen Film sein;
temporir eine Anndherung und im Idealfall
zwischen Onkel und Nichte eine Seelenver-
wandtschaft.

Comencini beharrt am Ende auf einem
(Ehe-)Bruch und seinen Folgen, schenkt der
heimlichen kleinen Beobachterin eine Video-
kamera und lisst manches offen. Chiaras
Statement gehort dazu: «Ich werde nicht so
sein wie sie. Nie heiraten und keine Kinder
haben.»

Birgit Schmid

Regie: Cristina Comencini; Buch: C. Comencini, Lucilla
Schiaffino, Giulia Calenda; Kamera: Fabio Cianchetti;
Schnitt: Cecilia Zanuso; Ausstattung: Paola Comencini;
Kostiime: Antonella Berardi; Musik: Franco Piersanti; Ton:
Bruno Pupparo. Darsteller (Rolle): Virna Lisi (Irene), Mar-
gherita Buy (Sara), Sandra Ceccarelli (Rita), Luigi Lo Cascio
(Claudio), Marco Baliani (Carlo), Francesco Scianna (Mar-
¢o), Francesco Perini (Silvia). Produzenten: Riccardo Tozzi,
Giovanni Stabilini, Marco Chimenz. Italien 2002. Farbe;
Dauer: 102 Min. CH-Verleih: Xenix Filmdistribution, Ziirich
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ON DIRAIT LE SUD

t Pluss

Nacht, zwei junge Ménner - Jean-Louis
und Francois - sind in einem Kleinbus unter-
wegs. An der Raststitte gibts einen schnellen
Kaffee, wihrend der Fahrt vertreibt man sich
die Zeit mit Zukunftspldnen. Am nichsten
Morgen - Frangois dést noch im Auto - halt
Jean-Louis in einem Stddtchen an, zieht ein
frisches Hemd {iiber und klingelt an einer
Tiir. Er iberrascht zwei Kinder und eine jun-
ge Frau - seine Familie, von welcher der ge-
schiedene Vater getrennt lebt, wie sich her-
ausstellt. Als sein Kumpel Frangois zu dieser
“Familienzusammenkunft” stosst, dimmert
ihm langsam, dass Jean-Louis gar nicht mit
ihm ans Meer will wie abgemacht. All die
Schachteln im Bus sind nimlich dessen Hab
und Gut, weil er sich in den Kopf gesetzt hat,
wieder zu Frau und Kindern zuriickzukehren.

So skizziert Vincent Pluss die Aus-
gangslage seiner Geschichte, die einen in
63 Minuten an der ereignisreichen Wieder-
vereinigung einer jungen Familie teilhaben
ldsst. Dem Regisseur ging es dabei nicht um
kunstvoll ausgeleuchtete Settings, nuancier-
te Dialoge und eine verschachtelte Story. Aus
dem Leben gegriffen, spontan und realistisch
sollte es sein. Die mit der Digitalvideokamera
festgehaltenen Szenen und die improvisier-
ten Dialoge unterstreichen die Authentizitit,
die Figuren tragen dieselben Vornamen wie
die Schauspieler. Das Ensemble vor der
Kamera war iiberdies zu einem grossen Teil
selbst dafiir verantwortlich, wie die Ge-
schichte umgesetzt wurde. Als Drehbuch exi-
stierten gerade mal vier Seiten mit der Hand-
lungsskizze und Personencharakterisierun-
gen. In wenigen Drehtagen wurde mit vier
Erwachsenen und zwei Kindern diese Fami-
liengeschichte entwickelt. Dabei diirften ge-
rade Gabriel und Dune (vierzehn und sechs
Jahre alt) als Gradmesser fungiert haben, ob
eine Szene fiir sie umsetzbar, realistisch war.

Schon ganz zu Beginn, als Gabriel von
seinem Vater an der Tiir iiberrascht, Dune
vom Fernseher weggeholt wird, und die drei
Céline (die Mutter) im Bett wecken, wirkt das
jusserst realistisch. Auch in den Szenen, in
welchen Jean-Louis sich mit seinem Kumpel

bei der Familie einzuschmeicheln versucht,
sowie bei der folgenden Eskalation iiber-
zeugen Gabriel und Dune als zwischen den
Elternteilen hin- und hergerissene Schei-
dungskinder. Es bleibt nicht beim vergniig-
ten Spielen und Backen von Crépes; Fred,
Célines neuer Freund, kommt von der Arbeit
heim und nimmt die Besucher erst einmal
freundlich auf. Als Jean-Louis jedoch auf
Konfrontationskurs geht, die Kinder im
Supermarkt gegen Fred auszuspielen ver-
sucht, kommt es zum Krach. Schliesslich
macht man sich auf zu einem gemeinsamen
Picknick. Dieses wird jedoch nicht nur von
einem meteorologischen Tief iiberschattet,
und so ist es unausweichlich, sich auf einen
Modus des weiteren Zusammenlebens zu
einigen.

Nach einem Filmstudium in New York
war Regisseur Vincent Pluss als Cutter und
Produktionsassistent titig, hat fiirs Fern-
sehen gearbeitet, Videoclips und Tanzfilme
gedreht (THE MOEBIUS STRIP). Sein Kurz-
film TouT EST BIEN wurde mehrfach ausge-
zeichnet. 2000 initiierte er mit anderen die
«Doegmeli»-Bewegung, die Schweizer Ant-
wort auf die dinischen «Dogma»-Filme. oN
DIRAIT LE SUD ist ein Kind dieses Engage-
ments, iiberzeugt denn auch genau in seiner
Beschrinktheit der Mittel, mit einer authen-
tischen Geschichte und ebensolchen Darstel-
lern. An den diesjihrigen Solothurner Film-
tagen hat die Schweizer Filmszene dem Gen-
fer mit dem Filmpreis ihre Anerkennung fiir
dessen Experiment gezollt.

Daniel Diuber

Regie: Vincent Pluss; Buch: Laurent Toplitsch, Stéphane Mit-
chell, Vincent Pluss; Kamera: Luc Peter; Schnitt: Vincent
Pluss; Musik: Velma; Ton: Vincent Kappeler; Mischung: Gil-
bert Hamilton. Darsteller (Rolle): Jean-Louis Johannides
(Jean-Louis), Céline Bolomey (Céline), Frédéric Landenberg
(Fred), Frangois Nadin (Frangois), Gabriel Bonnefoy (Gab-
riel), Dune Landenberg (Dune). Produktion: Intermezzo
Films; Produzenten: Vincent Pluss, Luc Peter. Schweiz 2002;
35mm (Transfer von Digitalvideo); Farbe, Format: 1,66:1,
Stereo; Dauer: 63 Min.; CH-Verleih: Frenetic Films, Ziirich
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Unter keinen Umstinden darf Terry
Gilliam als Kino-Erzdhler iiberschitzt wer-
den. Allenfalls kann sich der US-Englinder
aus Minneapolis als gewitzter Inszenierer
mit bescheidener, aber hartnickiger Gefolg-
schaft blicken lassen. Doch spricht zumin-
dest eines unbestreitbar zu seinen Gunsten,
nebst dem hiufig gespielten BRAZIL von
1985: fatalistischer Humor und ein ausge-
prigter Sinn fiir das Lachhafte allen
menschlichen Beginnens haben ihn davor
bewahrt, die eigene Person iiber Gebiihr
ernst zu nehmen. Dass ihm auch andere mit
schonender Ironie gegeniiber treten, hat
dann allerdings weniger mit der klugen Ein-
sicht des Regisseurs in die eigene Unzuling-
lichkeit zu tun und mehr mit seiner Nei-
gung, visiondr anzurichten und im Fiasko zu
enden.

Der ehrenwerte, aber dumm gelaufene
Versuch, in Spanien eine reichlich aufwendi-
ge Neufassung des Don-Quijote-Stoffes zu
realisieren, miindet im Herbst 2000 keines-
wegs in den ersten Fehlschlag, den das ein-
stige Mitglied des britischen Spassmacher-
Kollektivs Monty Python erleidet. Da waren
schon, zwolf Jahre zuvor, jene ADVENTURES
OF BARON MUNCHAUSEN, die auch nur in
Teilen zu dem gerieten, was das Drehbuch
glaubte versprechen zu diirfen. Doch schau-
te dabei wenigstens ein Gebilde heraus, das
iiber die Leinwinde der Welt gehen konnte,
wiewohl unter lauem Beifall.

Vom Walten hoherer Machte

Dass er einem nachgerade selber als
eine Art Miinchhausen-Don Quijote vor-
kommen kann - halb teutonischer Schwin-
del-Baron, halb tragikomischer hispanischer
Halluzinant und heldenhafter Bekidmpfer
von Windmiihlen -, ist unterdessen so of-
fensichtlich geworden, dass man es sich
kaum mehr getraut hinzuschreiben. Wer
sich wie Gilliam auf Dauer mit dem geféhrli-
chen Genre der Burleske einlisst, die den




Patz liebt, gerit eben unvermeidlicherweise
auf du und du mit ihm.

«The Man Who Killed Don Quixote» ist
der Titel des Vorhabens oder war es jeden-
falls, dessen Scheitern Keith Fulton und
Louis Pepe in LOST IN LA MANCHA doku-
mentieren. Und tatsichlich, ein Verlust tritt
ein in der Szenerie rund um die traurige Ge-
stalt des unedeln Ritters: er selber sieht sich
im Verlauf der Dreharbeiten so gut wie da-
hingerafft. Denn welcher Mann auch immer
in reiferem Alter zu Pferde steigt, er hat nur
eines mehr zu fiirchten als Himorrhoiden,
nimlich jene vermaledeite Prostata, die bei
Jean Rochefort just an dem Tag hollisch zu
schmerzen beginnt, da der Hauptdarsteller
in Paris abfliegt, um sich in Spanien in den
Sattel zu heben. Mehrmals verlisst der fran-
zosische Schauspieler wihrend Tagen die
Dreharbeiten zwecks medizinischer Tests.
Nach einer Weile vermag er sich aus eigener
Kraft nicht linger auf den Riicken des Klep-
pers Rosinante zu schwingen und muss zur
Hochstrecke gekurbelt werden.

Binnen zwei Wochen haben sich weitere
héhere Michte gegen das Projekt verschwo-
ren. Der wichtigste Drehplatz, ein wii-
stenihnliches Naturschutzgebiet unweit von
Madrid, wird tidglich von Diisenjigern des
Typs F-16 tberflogen, was zweckmissige
Tonaufnahmen erschwert, 6fter verunmaog-
licht. Mitten aus heiterer Diirre heraus zau-
bern bése Schauer und Gewitter eine Uber-
schwemmung herbei, wie sie diese Gegend
wohl nur alle paar Jahrzehnte erlebt. Die ge-
samte technische Ausriistung muss aus dem
Schlamm gefischt, gereinigt und getrocknet
werden.

Schatten um die Augen

Umgehend eilen die Versicherungs-
Agenten herbei, um den angerichteten Scha-
den zu begutachten. Auf ihrem Fuss folgen,
ominds, die sogenannten Fertigstellungs-
garanten, die letztlich iiber Wohl oder Wehe

einer Produktion zu entscheiden haben, soll-
te sie in argen Verzug geraten. Mit einem
Budget von 32 Millionen Dollar ist «The Man
Who Killed Don Quixote» eine der bis dahin
aufwendigsten rein europdisch finanzierten
Kino-Initiativen und leistet sich einen teuren
veritablen Hollywood-Star. Johnny Depp ist als
der eigentliche Titelheld besetzt — der Mann,
der Don Quijote umbringt -, er ist ptinktlich
zur Stelle und willig, erhilt aber kaum Gele-
genheit, seine Kunst auszuiiben.

Die finanzielle Uberlegung ist recht
simpel: an welchem Punkt wird es billiger,
simtliche Konventionalstrafen fiir den Fall
der Nichterfiillung auszurichten, statt den
Film, ungeachtet massiven Mehraufwands,
doch noch zu Ende zu bringen? Es kommt zu
spitzfindigen Diskussionen iiber den Begriff
der hoheren Gewalt. Von géttlicher Interven-
tion ist da und dort die Rede. Acts of God lau-
tet die fragliche Vokabel im Jargon der Bran-
che.

Terry Gilliam ist kein bekiimmerter
oder bedriickter, eher ein lebensfroher
Mensch. Das wahrhaft Spektakulire in der
Reportage LOST IN LA MANCHA ist der ra-
sche Zerfall seines breiten freundlichen Ge-
sichts, die wachsenden Schatten um die
munter funkelnden Augen, da die Equipe
Tag fiir Tag von weiteren Schrecken ereilt
wird. Der Regisseur hat sichtlich Miihe, an
etwas anderes zu glauben als an ein ausge-
wachsenes Strafgericht ohne Anklage.

Bis zum guten Omen

Bis dann der Entscheid fillt zum sofor-
tigen Abbruch der Unternehmung. «The Man
Who Killed Don Quixote» wird nie auch nur
in nennenswerten Triimmern existieren,
sondern fillt praktisch ohne Riickstinde in
sich zusammen. Eisern weigert sich der
Autor, einen wohlfeilen Ausweg zu nehmen
und etwa alle Schuld dem ersten Regie-Assi-
stenten Philip A. Patterson zuzuschieben. Es
ist in dhnlichen Fillen gang und gibe, einen
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namhaften Untergebenen ab-, um sich selbst
aufzubauen.

Wer immer Gilliams Kiinste lobt oder
gering schitzt oder wer immer sich berufen
wihnt, iiber jede andere Art von Werken der
Siebten Kunst zu befinden, der sollte sich
LOST IN LA MANCHA ansehen, um inne zu
werden und niemals zu vergessen: oft sind es
ganz andere Krifte, die anstelle von vorhan-
denem oder fehlendem Talent iiber Gelingen
oder Misslingen befinden oder ein Projekt
auch einmal annullieren. Wie sagt doch
Frangois Truffaut in LA NUIT AMERICAINE?
Bis zum Beginn der Realisation erwarte ich,
dass es ein guter Film wird. Schon nach weni-
gen Drehtagen muss mir die bescheidene
Hoffnung geniigen, dass er wenigstens fertig
werde.

Terry Gilliam hat in der Zwischenzeit
zwei neue Titel angekiindigt, einen vorerst
unverdichtigen, «The Brothers Grimm», und
einen vielsagenden andern, der das Schicksal
ironisch und trotzig, nahezu verzweifelt her-
ausfordert: «Good Omens». Der Ungliicks-
rabe wird die giinstigen Vorzeichen brau-
chen, die er auch redlich verdient hat.

Pierre Lachat

Regie und Buch: Keith Fulton, Louis Pepe; Kamera: Louis Pe-
pe; Schnitt: Jacob Bricca; Animationen: Stefan Avalos («The
Story of Don Quixote» nach Stichen von Gustave Doré),
Chaim Bianco («Terry Gilliam’s Picture Show», Story Board
Illustrationen von Terry Gilliam); Musik: Miriam Cutler. Er-
zihler: Jeff Bridges. Produzent: Lucy Darwin; assoziierte Pro-
duzenten: Andrew Curtis, Rosa Bosch. Grossbritannien 2001.
Farbe, 35mm, Format: 1:1.66; 89 Min. CH-Verleih: Frenetic
Films, Ziirich
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THE PIANIST

von ROMAN POLANSKI

SEIT 49 WOCHEN IM KINO
UBER 175'000 ZUSCHAUER UND ZUSCHAUERINNEN

ELEPHANT

von GUS VAN SANT

SORTIE SALLE OCTOBRE 2003
KINOSTART NOVEMBER 2003

ON DIRAIT LE SUD

von VINCENT PLUSS
KINOSTART AUGUST 2003

CE JOUR-LA

~—— von RAOUL RUIZ
mit Elsa Zylberstein, Bernard Giraudeau,
" Jean-Luc Bideau, Jean-Francois Balmer
et Michel Piccoli
CANNES 2003 » EN COMPETITION

LES EGARES

von ANDRE TECHINE
mit Emmanuelle Béart, Gaspard Ulliel,
Grégoire Leprince-Ringuet, Clémence Meyer,
Jean Fornerod, Samuel Labarthe

CANNES 2003 *« EN COMPETITION ;' (]

LES TRIPLETTES
DE BELLEVILLE

von SYLVAIN CHOMET
CANNES 2003 * SELECTION OFFICIELLE

TAIS-TOI |

von FRANCIS VEBER
mit Jean Reno, Gérard Depardieu |

LIFE IS A

& ' MIRACLE
. 3 von EMIR KUSTURICA
;,4 “ mit Slavko Stimac, Natasa Solak,

Vesna Trivalic

3 OSCARS® 2003 BEST DIRECTING e
BEST LEADING ACTOR e BEST ADAPTED SCREENPLAY

PALME D'OR CANNES 2002 » 7 CESARS 2003
UND ZAHLREICHE WEITERE PREISE

PALME D'OR
ET

PRIX DE LA MISE EN SCENE
FESTIVAL DE CANNES 2003

SCHWEIZER FILMPREIS 2003
BESTER SPIELFILM

von VINCENT GALLO
mit Vincent Gallo, Chloé Sevigny,
| Cheryl Tiegs
CANNES 2003 » EN COMPETITION

NOVEMBER

von LUKI FRIEDEN
o mit Max Rudlinger, Charlotte Heinimann,
Martin Rapold, Muriel Rieben

WILBUR WANTS |
TO KILL HIMSELF .

von LONE SCHERFIG
mit Adrian Rawlins, Jamie Sives, Shirley = M }
Henderson, Lisa Mckinlay, Mads Mikkelsen

LA MANCHA

von KEITH FULTON und LOUIS PEPE
mit Terry Gilliam, Johnny Depp, Jean
Rochefort, Vanessa Paradis, Jeff Bridges

... und demnichst die neuen Filme von MARC FORSTER, JOHN BOORMAN, MICHAEL MOORE,
MIKE LEIGH, PATRICE LECONTE, ALAIN CHABAT, AGNES JAOUI

www.frenetic.ch
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2 Harry Dean
Stanton in PARIS,
TEXAS

ion’t a pity;

Doesn’t seem to be a shadow in the oi'f‘l1.

JommSebastiamund The Tovim Spoonfui<summer e Citys

«Die Musik war von Anfang an mit dabei
und hat mich immer wieder weitergetrieben>

Gesprdch mit Wim Wenders
zur Musik in seinen Filmen

«Ilch habe mein
Saxophon,

auf dem ich
auch viel
gespielt habe,
eines Tages

in einer
Pfandleih-
anstalt in der
Diisseldorfer
Altstadt gegen
eine 16mm-
Bolex-Kamera
eingetauscht.»

riLmeuLLenin In deinen Filmen gibt es
viel Musik, hauptsichlich Musik, die auch
ohne diese Filme existiert, wobei ich sofort
wieder an dieser Behauptung zweifle. Denn
jedes Mal, wenn ich Musik hore, die in
deinen Filmen verwendet wurde, sehe ich
deine Bilder. Dir wird es wahrscheinlich
nicht anders gehen.

wim wenpers Och, ich kann mir die
Musik auch gut so ohne alles vorstellen ...

rmeuctenin Und du assoziierst dann
nicht deine eigenen Bilder?

wim wenoers Ne, ich hér nach wie vor
die Musik vom Buena Vista Social Club, im
Auto immer wieder, und fiir mich ist das
immer noch die Musik selbst, und ich denk
dabei nicht an die Art, wie das in meinem
Film vorkommt. Oder The Kinks aus meinen
ersten Filmen, die hor ich nach wie vor, und
da denkich nicht automatisch an DER
AMERIKANISCHE FREUND oder SUMMER
IN THE CITY.

rLmeuLLenin The Kinks war die Gruppe,
die sehr lange deine Lieblingsgruppe war.

wim wenpers Die Kinks waren die erste
LP, die ich tiberhaupt gekauft habe. Ihr
Erstlingswerk. Da war drauf «You Really Got
Me», das war so ein ganz wichtiger Song fiir
mich, oder «I'm Not Like Everybody Else» -
man merkt schon, da ist einiges auch inhalt-
lich drin ... Den Kinks habe ich meinen
ersten langen Film gewidmet, SUMMER IN
THE CITY (1970). Richtig vorkommen sie
dann aber erstin DER AMERIKANISCHE
FREUND (1977), da sind sie auch die Lieb-
lingsmusiker meines Hauptdarstellers, des
Bilderrahmers Jonathan Zimmermann,
iibrigens nach Bob Dylan Zimmermann
benannt. Jonathan spielt in seinem Bilder-
rahmerladen immer die Kinks und singt
dabei auch einmal mit bei «There Is Too
Much On My Mind».



she puts on the radio

othin’ goin down at all

1 Hanns Zischler
inSUMMER IN
THE CITY

2 Hanns Zischler
inIM LAUF DER
zEIT

3 Ridiger Vogler
in ALICE IN DEN
STADTEN

4 Harry Dean
Stantonin

PARIS, TEXAS

5 Bruno Ganzund

FLmeuLLETIN «Summer in the City» ist
ein Titel von den Lovin’ Spoonful.

wim wenoers Die haben dem Film den
Titel gegeben, einen ironischen Titel, denn
es ist ein reiner Winterfilm. Wir haben ihn
im Winter 69/70 in Miinchen und Berlin
gedreht. Es war ein kalter Winter, aber ich
habe nur Sommerlieder eingespielt, und
dann fand ich am Schluss, dass man den
Film - weil er so hoffnungsvoll aufhért -
auch SUMMER IN THE CITY nennen konnte.

rmsuLLenn In den Jahren, als du deine
ersten Filme gemacht hast, hast du unter
anderem einen Text iiber den Dennis-
Hopper-Film EAsY RIDER geschricben.
Darin gibt es den Satz: «Die Geschichte
dieses Films ist auch die der Musik, die ihn
begleitet, zehn vertraute Folk- und Rock-
Stiicke, alle schon vor dem Film auf Schall-
platten erschienen» - und jetzt kommt der
entscheidende Satz: «Sie illustrieren nicht
einfach die Bilder des Films; die Bilder
handeln vielmehr von ihnen.» - Wenigstens
fiir deine frithen Filme ist das so eine Art von
Credo oder auch Handlungsanweisung.
Sicher fiir SUMMER IN THE CITY, aber auch
DREI AMERIKANISCHE LPS (1969), den Film,
den du mit Peter Handke iiber Langspielplat-
ten von Van Morrison, Creedence Clearwater
Revival und Harvey Mandel gemacht hast,
und ALABAMA: 2000 LIGHT YEARS FROM
HOME (1969)-

wim wenoers Das war der erste Film,
den ich mit Robby Miller gemacht habe, auf
35 Millimeter, und da merkt man im Unter-

rumsutLenw Es gibtin ALABAMA ausser
Coltrane und den Rolling Stones auch noch
Jimi Hendrix und Bob Dylan, alles erste
Adressen in der Musikszene der Zeit. Du bist
auch spiiter immer wieder auf fertige Musik
zuriickgekommen. Man kénnte eine ganze

hologie der Rock-, Pop-, Country-Musik
aus deinen Filmen zusammenstellen. Chuck
Berry, The Troggs, Butch Hancock, David
Blue, Canned Heat, Can, Deep Purple,
Johnny Cash, U 2, Patti Smith, Nick Cave,
Lou Reed - man kann gar nicht alle Namen
nennen. Das ist nicht nur ein Zeichen
grosser Zuneigung, das setzt auch intime
Kenntnis dieser Musik voraus. Die Musik
war bei dir, als du noch Maler werden woll-
test, zuerst da, noch vor den Bildern.

‘wim wewoers Ja, ich zitier auch manch-
mal Lou Reed mit dem Lied «Rock’n’ Roll
Has Saved My Life». Diese Musik, die ich ja
zuallem gehort hab, was ich auch immer
gemacht hab, zum Malen, zum Schreiben,
zu jeder Art von Arbeit, zum Reisen, ich bin
janie ohne Musik losgezogen, diese Musik
hat mich wirklich in jeder Weise inspiriert,
hat auch mein Leben verindert. Denn ohne
diesen gemeinsamen Aufbruch mit den
Bands, den englischen Bands aus den sechzi-
ger Jahren, vorneweg Van Morrison, die
Stones und die Beatles, die alle gleichaltrig
mit mir waren, zum grossen Teil alle auch

0o i

Aufbruch hitte ich mich nicht getraut,
Filmemacher zu werden.
Fumeutienn Am Anfang von DRET

titel schon, dass die Roll

damit zu tun haben. Die spielen da, wenn
auch nur aus dem Autoradio. Der Titel
allerdings kommt aus einem Stiick von John
Coltrane. John Coltrane war mein Held, als
ich 5016, 17, 18 war, seinetwegen habe ich
angefangen, Saxophon zu spielen. «Alaba-
ma» war ein Stiick von ihm, vielleicht mein
Lieblingsstiick. Das Stiick kommt im Film
vor. Aber wie das damals so war: als Filmstu-
dent hatte man natiirlich kein Geld, die
Rechte zu dieser Musik zu kaufen. Deswegen
sind diese Filme, auch SUMMER IN THE
1Ty, recht obskur geblieben. Denn wegen
der fehlenden Musikrechte waren sie eigent-
lich nicht vorfiihrbar.

Ich habe mein Saxophon, auf dem ich
auch viel gespielt habe, eines Tages in einer
Pfandleihanstalt in der Diisseldorfer Alt-
stadt gegen cine 16mm-Bolex-Kamera

DER AMERIKA-
NISCHE FREUND

6 Rildiger Vogler
inIM LAUE DER
zEIT

Ich diese Kamera
haben, denn ich wollte unbedingt cinen Film
drehen, und ich hatte kein Geld. Das einzige
Kapital, das ich hatte, war mein Saxophon -
und das war dann der Wechsel von meiner
Musiker- zu meiner Filmkarriere.

AME E LPs sagst du: «Man
miisste Filme machen kénnen iiber Ameri-
ka, die nur aus Totalen bestehen. In der
Musik gibt’s das ja schon, also in der ameri-
kanischen Musik.» Diesem Ziel, einen Film
iiber Amerika (fast) nur aus Totalen zu
machen, bist du dann ja spiter, in PARIS,
TEXAS (1984) sehr nahe gekommen. Aber
trotzdem: wieso gibt es in der Musik Tota-
len? Eine Erscheinung und eine Bezeich-
nung, die wir nur mit der Welt der Bilder
und mit dem Kino verbinden?

wim wenoers Musik ist jaimmer auch
das, was man sieht, wenn man die Augen
dabei schliesst. Musik ist auch das Gefiihl,
das man aus einem Lied behilt - iiber die
niichsten Tage, manchmal auch Jahre. Viele
Musikstiicke sind ja das einzige, was einen in
der Erinnerung mit bestimmten Sommern
verbindet, mit bestimmten Jahren, Musik
hat eine unglaubliche Fahigkeit, Erinnerung
zu binden. Musik verbindet sich mit menta-
len Bildern, und in diesen Musikbildern, die
sich mir eingepragt haben, da sind tatsach-
lich auch grosse Landschaften drin, da sind
grosse Totalen drin. Und die amerikanische

Jenny aid, when she wa;Jv;f’ five years old
there was nothin” happening_ at all
Evorq time

Then one fine mornin “‘{— puts on 3 New York ¢tation
ov ko 4

he ¢tai

o kno

Lou Reed und Velvet Un

‘The Kinks: «Too much on my mind»
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1 Arthur Brauss
und Kai Fischer in
DIE ANGST DES
TORMANNS
BEIM ELFMETER

2 Hanns Zischler
und Riidiger Vogler
in 1M LAUF DER
zim

3 Nick Caveund
Otto Sander
inDER HIMMEL
UBER BERLIN

4 Senta Berger
in DER SCHAR-
LACHROTE
BUCHSTABE

5 Bruno Ganz
und Solveig
Dommartin
inDER HIMMEL
UBER BERLIN

leh lebte damals viel stirker mit der Musik als mit dem Film. Gt erinnere ich mich an

die Plattenhillen; am liebsten waren mir die an;'épn, wo die Gvapanmifé)iadw in Reih

und Glied abéobildd waren. ... Avf diesen Fla

enhillen, avf denen der Kinks zvm Beicpiel,

befand gich im Keim meine ldee des Kinos: die Ferconen frontal avfzunehmen, in starven
5in;+&”ungpn, einen bestimmten Abstand wahrend. lch habe meine schonsten musikalischen
EnMookng;n dadurch gemacht, dag ich mich avf die Plattenhillen verliess.

Wim Wenders: eLe "

in eDie Logik d

Bilder. Essay b
ge Toubiana mit

das Alain

Musik, die Popmusik vor allem der West
Coast in den sechziger und siebziger Jahren,
hat das vermocht: solche Bilder zu malen.

FmsuiLenn Inallen Interviews, die
man mit dir gefiihrt hat, ging es fast immer
nur um die Bilder, die fiir dich “heilig” sind.
Oder um den Gegensatz zwischen Bildern,
die fiir sich stehen sollten, und Geschichten,
die mit Bildern erzéihlt werden und damit die
Bilder zu Dienern machen, die Bilder instru-
mentieren. Wenn es stimmt, dass man mit
dir kaum einmal iiber Musik gesprochen hat,
woran, meinst du, liegt das?

wim wewoess Manchmal will man ja
das, was einem am liebsten ist, ein bisschen
beschiitzen. Fiir mich ist die Beziehung zur
Musik eine ganz innige, auch cine, die mir
im Prozess des Filmemachens am liebsten
ist. Der Moment, wo die Bilder und die
Musik zum erstenmal k

den Improved Sound Limited aus Niirnberg,
die eine erstaunlich schéne Musik gemacht
haben, damals in Deutschland. Die Band
hatte ihren Hohepunkt in den siebziger
Jahren, sehr schéne instrumentale Musik
haben die gemacht, von Country-Musik
beeinflusst, aber auch von Rock 'n’ Roll, und
die haben mir einen instrumentalen Sound-
track filr 1M LAUF DER ZEIT geschrieben.
rFumeuLteniv Auch andere Filmemacher
verwenden bereits vorhandene Musik fiir
ihre Filme, ich denke an Andrej Tarkowskij
mit seiner Vorliebe fiir Bach, und ich denke
auch an Stanley Kubrick, der fiir seine Filme
spiitestens seit 2001 ~ A SPACE ODYSSEY

Verlag der Autoren 1988 (Erstdruck n Heft 4oo der Cahicrs du cinéma,

haben sogar noch in LISBON STORY (1995)
zusammengearbeitet. Wir haben gemein-
sam gelernt. Wir haben iiber dreissig Jahre
immer wieder zusammen Musik gemacht.

FLmsuLLenv Ein Stiick von Jiirgen
Knieper in DER AMERIKANISCHE FREUND
heisst «Der Fremde im Zugy. Das ist ein
Hitchcock-Titel, aber der “amerikanische
Freund”, sein Name st Ripley, it eine
Patricia-Highsmith-Figur. Und Kniepers
Musik klingt auch anders als die Musik, die
Bernard Herrmann fiir Hitchcock gemacht
hat.

wim wenoers Der Bernard Herrmann ist
fiir mich der grésste Filmkomponist des

immer besondere Musik und
collagiert hat, von Chatschaturjan iiber
Strauss und Ligeti bis zu Hindel. Du hast fiir
dich diese Regel durchbrochen und mit

ist eigentlich der Hohepunkt eines Films.
Manchmal arbeitet man ja iiber Jahre, zehn
Jahre in einigen meiner Fille, an einem Film,
und dann denke ich am Schluss schon, es hat
sich gelohnt wegen dieses koniglichen
Moments, wo dann die Musik auftaucht.
FLmeuLLenn Lisst sich denn vermeiden,
dass in diesen Filmen, durch die Geschich-
ten, die sie erzihlen, auch die Musik instru-
mentiert wird? Etwa als Kommentar oder als
Fortsetzung des Dialogs mit anderen Mit-
teln? Nie, hat jemand anderes beobachtet,
nie sind sich Bruno und Robert, die so
hiedli i indem

vorallem mit Jiirgen Knieper
zusammengearbeitet, den man als Fernseh-
zuschauer heute vor allem mit seiner kleinen
Band bei der Kabarett-Sendung «Scheiben-
wischer» kennt.

wimwenoers Der Jiirgen hat schon bei
DIE ANGST DES TORMANNS BEIM ELF-
METER (1971) die Filmmusik geschrieben.
Wir haben insgesamt bei sieben Filmen
zusammengearbeitet.

ALmsuLLenin [n deinen Filmen mit
Musik von Jiirgen Knieper evoziert nicht
Musik die Vorstellung von Bildern, wie das,
wenigstens am Anfang, bei der Rock- und
C

Film 1M LAUF DER 2617 (1976) nher, als
wenn sie cine Platte horen. Und gemeinsam
dazu singen.

wimwenoers Das war das Stiick «Just
Like Eddie» von dem legendiiren Heinz, der
irgendwie in England verschollen ist. Das ist
eigentlich das einzige Stiick, das ich von ihm
kannte. Spiter habe ich mal eine LP gefun-
den, da war er aber schon nicht mehr Sanger,
sondern irgendwie Bedienung oder Teller-
wischer irgendwo. Ich glaub, Heinz Burt st
sogar deutschen Ursprungs. Dies Lied «Just
Like Eddie» ist so ein archetypisches Rock 'n’
Roll-Lied, das davon erzihlt, wie einen das
beschwingt, diese erste Rock 'n’ Roll-Musik.
Der Eddie, der da in dem Lied besungen
wird, ist Eddie Cochran. Kamikaze und King
of the Road, meine beiden Helden von im
LAUF DER ZEIT, singen diesen Song mit, der
auf cinem vorne im Lkw eingebauten Single-
Plattenspicler, einem Vorginger des Walk-
mans, abgespielt wird.

mumsutLenn Aber das ist ja nicht die
einzige Musikin IM LAUF DER ZEIT....

wim wenoers NG, ich hatte ja meine
deutsche Band dabei, meinen Vorliufer von
Ry Cooder sozusagen, den Axel Linstidt von

Musik der Fall war. Warum diese
Wendung?

wim weoess Ich hab eigentlich auch in
Filmen, in denen Source-Musik vorkam, also
bestehende Rock 'n’ Roll-Musik, durchaus
von Anfang an auch Songs reingebracht. In
DIE ANGST DES TORMANNS BEIM ELF-
METER, da spielt Van Morrison «Gloria», da
kommt Roy Orbison vor, da gibt es das
beriihmte «The Lion Sleeps Tonight» von
The Tokens, aber getragen wurde der Film von
der Musik von Jiirgen Knieper.

Fumsutenin Wie hast du mit Knieper
gearbeitet? In welchem Produktionsstand
der Filme wurde Knieper hinzugezogen?

wimwenoers Knieper hat damals
jeweils, wenn er den Rohschnitt kannte,
angefangen zu arbeiten. DIE ANGST DES
TORMANNS BEIM ELFMETER war mein
erster richtiger Spielfilm, und das war auch
der erste Film, fiir den Knieper die Musik
gemacht hat. Dann haben wir mit DER
SCHARLACHROTE BUCHSTABEN (1972)
weiter gemacht. Er hat auch fiir FALSCHE
BEWEGUNG (1975) die Musik geschrieben,
fiir DER AMERIKANISCHE FREUND - das
war vielleicht seine schénste Musik - und
DER HIMMEL UBER BERLIN (1987). Wir

Auch wenn er
heftig geklaut hat, bei unserem guten
Mahler etwa, aber dafiir ist er dann seiner-
seits auch wieder heftig von anderen beklaut
worden - unter anderen von Jiirgen Knieper,
dem ich gesagt hab: Da kannst du dich
schamlos dran machen, von einem Dieb darf
man ruhig klauen. Hitchcock hat natiirlich
auch mal einen Film nach einem Buch von
Patricia Highsmith gemacht, so bin ich
iberhaupt auf sie aufmerksam geworden.
DER AMERIKANISCHE FREUND war das
Ergebnis meines fanatischen Verschlingens
aller ihrer Biicher. Eigentlich wollte ich «Der
Schrei der Eule» machen oder «Das Zittern
des Filschers», aber die Rechte an all diesen
Biichern waren schon vergeben. Schliesslich
hatte sie ein Einsehen mit mir und hat,
nachdem sie also festgestellt hatte, dass alle
ihre Romane schon irgendwie verkauft
waren, ihr unvollendetes Manuskript
«Ripley’s Game aus der Schublade gezogen
und hat gesagt: «Hier, den kennt noch
niemand, selbst mein Agent nicht, vielleicht
machst du da einen Film draus.»

FILMBULLETIN [N DER HIMMEL UBER
BERLIN gibt es ausser Kniepers Musik auch
noch andere.

wim wenoers Ja, die von Nick Cave. Nick
war in Berlin Mitte der achtziger Jahre ein
grosser Underground-Held, der viel in Berlin
gespielt, zu der Zeit auch in Berlin gelebt
hat, mit seiner Band «The Bad Seeds», der
Grunge-Held sozusagen, bevor das Wort
Grunge iiberhaupt erfunden worden ist.
Wenn ich einen Film iiber das Berlin dieser
Zeit machen wollte, dann musste fiir mich
Nick vorkommen. Ich hab schon seine Band
davor gekannt, aus der sind eigentlich zwei
Bands entstanden, «Nick Cave and the Bad
Seeds» und «Crime and the City Solution»,
beide Bands kommen in HIMMEL UBER
BERLIN vor, Nick Cave aber mit grosser
Wichtigkeit. Der Moment, wo mein Engel
seine Geliebte endlich findet, das ist auf dem
Konzert von Nick Cave im Kaisersaal der
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Ruine des alten Hotels Esplanade, das es so
heute nicht mehr gibt. Nick Cave spielt da
«The Carny.

Fumsuienw Du hast haufig solche

bare Musik von Madredeus.

FLMBULLETIN LISBON STORY knnte
man wegen der Fiille, wegen des Reichtums
an Musik einen Musikfilm nennen. Wirst du

sozusagen aktuell

heiten, wahrgenommen, etwa wenn Riidiger
Vogler in ALICE IN DEN STADTEN (1974) ein
Konzert von Chuck Berry besucht. Gibt es
einen dhnlichen Anlass, in DER STAND DER
DINGE (1982), der sehr viel mit deiner
damaligen Situation zu tun hat, ein Stiick
von The Del-Byzanteens zu spielen?

wim wenoers Diese Musik kennen
wahrscheinlich nur wenige. Und wenige
wissen, wer da gerade Musik macht: Jim
Jarmusch. Bevor er seinen ersten Film
gemacht hat, hatte er diese Band The Del-
Byzanteens. Von denen gibt es zwei Stiicke in
DER STAND DER DINGE. Jim hat ja mit dem
Rest Negativ aus DER STAND DER DINGE,
also mit dem, was mir iibrig geblieben ist,
mit den Rollen, die in meinem Eisschrank
lagen, als der Film fertig war, STRANGER
THAN PARADISE gedreht -

FumeuLLen ~ in dem auch ein Saxo-
phonspieler vorkommt -

wim wenpers ~ namens John Lurie.

Fumsuisenw Riidiger Vogler, dein
Hauptdarsteller in mehr als einem halben
Dutzend Filmen, istam Anfang von ALICE
IN DEN STADTEN mit der Polaroid-Kamera
in Amerika unterwegs, auf der Suche nach
Bildern, die das wiedergeben, was er sicht,

damit ei ds

wim wewoess Eigentlich ist es, wie der
Titel schon sagt, eher eine Stidtebeschrei-
bung, aber das Hauptmittel, um diese Stadt
zu beschreiben, war die Musik. Die Bezeich-
nung Musikfilm hitte mich nicht sonderlich
gestort. Beide sind halbrichti

FumeutLenn Es gibt nur einen anderen
Musiker ausser Jiirgen Knieper, mit dem du
mehrmals gearbeitet hast: Ry Cooder, der
eigentlich gar kein Filmmusik-Komponist
ist. Ich kénnte mir vorstellen - jedenfalls
sieht der Film fiir mich so aus, jedenfalls
héreich ihn so -, dass bei PARIS, TEXAS die
Bilder, die Geschichte und die Musik gerade-
zuim Gleichtakt entstanden sind.

wim wenoers Die Musik ist wirklich im
Einklang mit dem Film entstanden. Ry
Cooder hat wie ein Stummfilmmusiker von
anno dazumal mit seiner Gitarre zum Bild,
vor der grossen Leinwand stehend, den
Haupttrack der Musik hingelegt und an-
schliessend dann mit Zusatzinstrumenten
erweitert. Er hat wirklich fiir jede Szene vor
der Leinwand gestanden und zum Film
gespielt und erst dann aufgehért, wenn er
der Meinung war, die Musik gehorte ganz
und gar den Bildern. Und es war da wirklich
ein Amalgam entstanden. Ich sass hinten in
der ine und hatte das merkwiir-

dieihm quasi das Sehen Riidiger
Vogler istauch in LISBON STORY unterwegs,
aber diesmal auf einer anderen Suche: er
sucht nicht nach Bildern, sondern nach
Ténen. Und was er findet, was wir finden, ist
Musik.

wim wenoess Ja, namlich die Band
Madredeus, die nach einem Arbeiterstadtteil
von Lissabon benannt ist. Madredeus ist ein
ziemlich armes Viertel, aus diesem Viertel
kommend, haben sie Musik gemacht,
typisch portugiesische Musik, die sehr auf
dem Fado, diesem traurigen portugiesischen
Blues, beruht. Madredeus hat mir, bevor ich
den Film angefangen hab, als ich noch in
Lissabon sass und eigentlich nicht richtig
wusste, wie ich da in zwei Wochen ein

L1sB0N sTORY Drehbuch schreiben sollte, zwblf neue
. Lieder, dic ic gerade cingespiclt und noch
nicht

hatten, gegeben und

Bill Pullman in
THE END OF
VIOLENCE

Dommartinin
BIS ANS ENDE
DER WELT

gesagt: hier, vielleicht kannst du die ja
gebrauchen. Und die zwélf Lieder wurden zu
meinem Drehbuch. An Hand dieser zwdlf
Songs hab ich den Film gedreht, mich daran
entlang gehangelt. Es war mein Wegweiser
durch die Stadt, und Riidiger Vogler hat in
dem Film nicht nur Lissabon und seine Téne
kennen gelernt, sondern auch die wunder-

dige Gefiihl, dass diese Gitarre fast eine Art
Kamera geworden ist und dass zwischen
diesen beiden Instrumenten eine Symbiose
herrscht.

mumsuLLenn Und die Titelmusik von
PARIS, TEXAS ist ja ein richtiger Ohrwurm
geworden. Wenn man dieses Stiick hort,
kann man gar nicht mehr anders, als Travis
auf seiner Wanderung durch die texanische
Wiiste zu sehen.

wim wenoers Die Musik st inspiriert
von einem alten Kirchenlied aus dem neun-
zehnten Jahrhundert, das wiederum von
dem legendiiren Blind Willie Johnson 1927
eingespielt wurde. Der wird deswegen auch
immer als der Komponist aufgefiihrt, unter
dem Titel «Dark With the Night».

FiLmsuLLen Fast zwanzig Jahre spiter
ist bei dir noch einmal Ry Cooder zu héren,
und zwar in THE END OF VIOLENCE - AM
ENDE DER GEWALT (1997). Das ist ein ganz
anderer Film mit sehr viel mehr Personen
und Action als PARIS, TEXAS. War auch Ry
Cooder anders geworden?

wim wenoes Ja, das ist ne ganze Weile
spiter, sechzehn Jahre nach PARIS, TEXAS -
und spielt in einem wesentlich urbaneren

FmeuLeTina.os ]
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Klima. Ry wollte auf jeden Fall vermeiden,
seine eigene Musik zu kopieren. Wir haben
uns fiir einen ganz anderen Sound entschie-
den, den Ry gefunden hat, indem er zum
erstenmal auch mit elektronischen Mitteln,
auch mit Loops, gearbeitet hat. Den Zugang
zu diesen elektronischen Mitteln hatte er
iiber seinen Sohn Joachim gefunden, der
damals erst achtzehn Jahre alt war, aber
entscheidend an dem Soundtrack mit-
gearbeitet hat.

rumsuiienn Aber da gibt es auch noch
einen Song, der fiir diesen Film entstanden
ist.

wim wenoess Es haben cine ganze
Menge Musiker Songs fiir diesen Film
geschrieben, unter anderem die Eels. Am
meisten am Herzen liegt mir dabei der Song,
den Tom Waits fir uns geschrieben hat:
«Little Drop of Poison».

FmsuLLenin Tom Waits ist abermals ein
Bindeglied zu deinem amerikanischen
Freund, nicht zu Ripley, sondern zu Jim
Jarmusch. Eine Freundschaft, bei der sehr
viel tiber die gemeinsame Liebe zu einer
bestimmten Musik liuft, glaube ich. Wie bei
Bruno und Robert in 1M LAUF DER ZEIT.
Kann man das so sehen?

wim wenoers Das kann man schon so
sehen. Wir sind zwar noch nie gemeinsam
im Lkw durch Amerika gefahren, aber wir
haben schon einige gemeinsame Vorlieben
und sehen uns auch als Weggefihrten, auch
‘wenn wir meistens auf verschiedenen Wegen
und auf einige Distanz daher filmen.

rmsuLLenv Du hast einmal ein interes-
santes Musikexperiment gemacht. Bei B1s
ANS ENDE DER WELT (1991), diesem ultima-
tiven Road Movie, hast du, ich weiss nicht:
wieviele deiner Lieblingsgruppen um
Musiktitel gebeten. Wie ist das am Ende
gelaufen?

WIM WENDERS BIS ANS ENDE DER WELT
hab ich zehn Jahre vorbereitet, zehn Jahre,
2wblf Jahre versucht, hinzukriegen; richtig
machen konnte ich ihn erst 1990. Da war der
Zeitpunkt, zu dem der Film von Anfang an
spielen sollte, namlich die Jahrtausendwende
1999/2000, immerhin schon zehn Jahre
herangeriickt. Der Film spielt also in der
nahen Zukunft, und ich hab mir vorg

FmeuLLeniv Von U2 hast du den Titel
«Until the End of the World» bek

musikaiLoER FvBULLETN 300 (]

sterung beim Filmemachen.... Ich habja

wim wenoess ... die haben den Titelsong
geschrieben, der sowohl im Film vorkommt
als auch unter den Schlusstiteln liegt.

FumsuLLenn U2 ist dann noch einmal
fiir dich aktiv geworden mit dem Stiick
«Falling at Your Feet» in THE MILLION
DOLLAR HOTEL (1999).

wim wenoers Ich hab Bono und U2
kennen gelernt, als die 1989 ihr damals
wichtigstes Album «Achtung, Baby» in
Berlin aufgenommen haben. Wir sind
Freunde geworden, und unsere erste Zusam-
menarbeit war dann sofort in BIs ANS ENDE
DER WELT. Aber U2 haben auch fiir In
WEITER FERNE SO NAH (1993) einen Titel-
song geschrieben, haben dann fiir END OF
VIOLENCE einen Song geschrieben, und
letzten Endes hat Bono fiir den gesamten
Soundtrack von MILLION DOLLAR HOTEL
gezeichnet und mehrere Songs dafiir ge-
schrieben. «Falling At Your Feet» war mein

Lieblingslied aus dem Film.

recht
Filme zu machen, eigentlich als Maler, ohne
Geschichten, und erst die Tatsache, dass das
dann so einen Spass gemacht hat, zu diesen
Bildern Musik zu horen und das miteinander
zuvermihlen, hat mich iiberhaupt auf die
Montageals solche gebracht. Die Musik war
schon von Anfang an mit dabei und hat mich
auch immer wieder weitergetricben. Auch
bedankt habe ich mich bei der Musik: mein
erster Film SUMMER IN THE CITY war den
Kinks gewidmet - und meine letzten drei
Musikfilme, meine drei B-Filme, wie ich sie
nenne, BUENA VISTA SOCIAL CLUB, der
BAP-Film VIEL PASSIERT (2001), und der
Film iiber den Blues, sind Filme, die wieder-
um der Musik davon etwas zuriickgeben, was
die mir vorher schon tiber die Jahre gegeben
hat.

FumpuiLenn Welche Musik horst du,
wenn du nicht gerade mit der Idee zu einem
Film beschiftigt bist?

wim wenoers Ich versuche, meinen

FumsuLenin Als dein |
erfolgreichster Film gilt einer, von dem du
das vielleicht am wenigsten erwartet hast.
BUENA VISTA SOCIAL CLUB (1999) ist nicht
ein Film iiber Musik, sondern ein Film, der
zugleich die Musik ist, die man in ihm hért
und sieht.

Wi WENDERS BUENA VISTA SOCIAL
cLuB war eine Uberraschung fiir uns alle.
Ende der neunziger Jahre hitte keiner einen
Pfennig fir einen Musik-Dokumentarfilm
gegeben, das Genre war im Kino ausgestor-
ben. Wir haben es eigentlich auf gut Gliick
produziert. Der einzige Vertrag, den wir
dafiir hatten, war mit Arte. Noch beim
Schneiden hatte ich keine Ahnung, dass
irgend jemand das aufblasen und dass man
esim Kino zeigen wiirde. Aber gut, dann ist
das Ding durch die Decke gegangen, und die
alten Herren, die da vorkommen, zum Teil ja
weit iiber achtzig, sind sozusagen die ilte-
sten Beatles geworden, die es je gab.

FumsuLLenv Vor ein paar Wochen st
beim Festival in Cannes dein jiingster Film
THE SOUL OF A MAN uraufgefiihrt worden.
Das ist einer von insgesamt acht von ver-

dass auch die Bands, meine Lieblingsbands
insgesamt, alle miteinander, sich mit mirin
diese nahe Zukunft hineinbegeben wiirden
und sich in das Jahr 2000 hineinkatapultie-
renund einen Song schreiben sollten, der
sozusagen aus ihrer eigenen Zukunft st. Ich
habe zwanzig Bands angesprochen, weil ich
dachte, wenn die Hilfte mitmacht, hab ich
Gliick. Sechzehn haben zugesagt, und ich
hatte mehr Musik, als ich itberhaupt
brauchte.

oder
noch zu machenden Filmen zur Geschichte
des Blues; der erste, glaub ich, der fertig
geworden ist - wieder ein Film, der zugleich
Musikist. Wenn ich an deine Anfinge
zuriickdenke, wo die Musik vor den Bildern
war, wo die Musik zu Filmen gefiihrt hat:
kénnte man sagen, dass sich bei dir
gewissermassen ein Kreis schliesst?

wim wenoers Mit der Musik hat es
irgendwie angefangen fiir mich, die Begei-

glichst weit zu halten. Auf
der einen Seite muss man natiirlich ganz
viele neue Sachen héren, es gibt ja mehr neue
Musik und neuen Rock ’n’ Roll und Blues als
je zuvor - oder mehr neue Versffentlichun-
gen zumindest. Gleichzeitig versuch ich,
meinen alten Lieben treu zu bleiben. Ich
reise auch immer mit einer grossen Auswahl
an klassischer Musik, obwohl: so gross ist da
meine Auswahl nicht. Ich habe Johann
Sebastian Bach dabei, im Moment vor allem
in Aufnahmen, die aus Japan kommen, die
ich ganz ungeheuerlich toll finde, eine
Gesamtausgabe seiner Kantaten, von Japa-
nern eingespielt, schoner, als das jemals
vorher geschehen ist. Dann hab ich viel
World-Music dabei, also Musik aus Afrika,
auch lateinamerikanische nach wie vor, und
in den letzten beiden Jahren sehr viel Blues-
Musik. In meinem Film iiber den Blues
kommen auch sehr viele zeitgendssische
Musiker vor, die diese alten Lieder covern,
Rock’n’ Roll, und immer wieder gibt es was
Neues zu entdecken.

FumsuLen Spielst du selber noch
Saxophon? Du reist mit einem Malkasten
rum, als Maler, reist du auch mit einem
Instrument?

wim wenpers Ich reise nur mit meinem
CD-Spieler und mit meinem Apple, in dem
inzwischen dreissig Stunden Musik Platz
haben.

Das Gesprich mit Wim Wenders
fishrte Peter W. Jansen
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Der kleine Mogul

Exemplare (7) - die wir nicht missen mdgen

Der kleine Mogul ist
gar nicht so reich,
wie es auf den
ersten Augenblick
aussieht, er strahlt
nur Reichtum aus
und hat immer
einen Anwalt dabei.
Die wirklich guten
Filme wiirden auch
ohne ihn gemacht,
vielleicht sogar
besser sein, als sie
nach all den Ein-
und Ubergriffen
aussehen.

Einmal ging ein Mann iiber die Uferpromenade von
Cannes, gefolgt von vier auffillig unauffillig gekleideten
Herren mit dunklen Sonnenbrillen. Jeder von ihnen hatte
einen Handyknopf am Ohr, und sie hielten Abstand von
dem Mann, der ihr Chef zu sein schien und auch voneinan-
der. Fast im Dreivierteltakt zirpten die Handys. Die Ge-
spriche, die dann folgten, dauerten nie sehr lange. Manch-
mal gab sich einer einen Ruck, beschleunigte seine Schritte
und schloss auf zu seinem Chef, fliisterte dem kurz etwas
zu und prisentierte ihm das Handy. Meist lehnte der es
schon in diesem Moment briisk und laut schimpfend ab,
gelegentlich briillte er aber auch noch etwas in das Telefon,
bevor er es wieder zuriickgab. Der Telefontriger liess sich
dann wieder zuriickfallen an seinen angestammten Platz in
der Prozession. Kurze Zeit spater war sein Kollege an der
Reihe, nach vorne zu eilen. Von Ferne betrachtet wirkte das
Ganze wie ein Tanz und, weil es auf einem roten Teppich
passierte, irgendwie wichtig. Das ist sein Lieblingsauftritt,
der Auftritt des Medienmoguls. Alle wollen seine Telefon-
nummer haben, und sie endlich zu ergattern, das fiihlt sich
an, wie einen direkten Draht zu Gott zu haben. Doch dann
landet man nur bei einem der Leibwichter und bestenfalls
wird man angebriillt. So ergeht es jedenfalls den vielen klei-
nen Filmemachern, die mit «ihm» reden wollen, denn
wenn er einmal «ja» sagen wiirde zu irgendeinem Projekt,
dann wire - so glauben sie - ihre Zu-
kunft gesichert. So wie er miissen sich
Renaissance-Fiirsten gefiithlt haben.
Der Mann ist Grossproduzent, kann ei-
nen Film aus der Westentasche finan-
zieren, und irgendwie wirkt er wie je-
mand aus einer anderen Zeit. Natiirlich
ist seine Westentasche leer, er hat ja
nicht einmal ein Mobiltelefon dabei.
Diese Promenaden geniesst er ebenso
wie die abendliche Hofhaltung an sei-
nem Stammtisch im Luxusrestaurant
des Luxushotels. Der Tisch ist gross. Er
umgibt sich stets mit nicht weniger als
einem guten Dutzend Personen. Die
sind fast alle bei ihm angestellt und
umschwirren ihn wie eine Friseur-
brigade einen neuen Kunden. Drei Plit-
ze sind immer fiir Giste vorgesehen,
fiir berithmte (meist weibliche und gut
aussehende) Stars oder fiir berithmte
(meist schlecht gekleidete und miirri-
sche) Filmregisseure, mit denen der
Mogul (iibrigens ist er klein) seinen
nichsten Film machen méchte. Cham-
pagner fliesst in Stromen und manch-
mal wird ein Vertrag gleich auf der Tischdecke gemacht
und unterzeichnet. Erst dann bemerkt man, dass an den Ti-
schen ringsum lauter Fotografen sitzen. Die springen in so
einem Moment ndmlich plétzlich auf und aktivieren ihre
Blitzlichter, denn was immer der kleine Mogul macht, das
ist eine Nachricht. Alle tun so, als wiirden sie ihn lieben,

und alle Welt ist «gut befreundet» mit ihm. Dabei mag ihn
in Wahrheit niemand. Er gilt als cholerisch und tyrannisch,
versucht also seine Vorbilder, die Filmtycoons aus der Gol-
denen Ara Hollywoods, nachzuahmen. Dadurch wirkt er
ein bisschen wie aus «zweiter Hand», denn natiirlich ist er
so abhingig von Filmerfolg und Bankbiirgschaft wie heut-
zutage alle anderen. Er redet seinen Regisseuren in alle Be-
lange hinein, zwingt sie oft zu Nachdrehs, weil er den Film
nicht versteht, und schneidet auf seinem nagelneuen
Supercomputer eine eigene Version des Films, die er stets
fiir besser hilt als die des Regisseurs, mit dem er sich, wenn
er berithmt und angesehen ist, dann doch wieder irgend-
wann vertragen muss, damit der Film nicht von vorneher-
ein als misslungen gilt. Diese «Producers-Cuts» wird er ir-
gendwann einmal herausbringen und es aller Welt bewei-
sen. Wir sind gespannt, sie zu sehen. Der kleine Mogul ist
gar nicht so reich, wie es auf den ersten Augenblick aus-
sieht, er strahlt nur Reichtum aus und hat immer einen An-
walt dabei. Die wirklich guten Filme wiirden auch ohne ihn
gemacht, vielleicht sogar besser sein, als sie nach all den
Ein- und Ubergriffen aussehen. Die Frau an seiner Seite ist
meist eine berithmte Schauspielerin. Als die beiden sich
kennen lernten und die Presse dariiber schrieb, wurde sie
dadurch noch beriihmter, und die Schlagzeilen hiessen:
«Der Macher und seine Muse». Inzwischen tritt sie nur
noch in seinen eigenen Produktionen auf, und ihr Image ist
arg ramponiert. «Im Schatten der Macht», schreiben jetzt
manche, habe sie all ihr Talent verloren, vielleicht habe sie
aber auch nie eines besessen. Wenn er so etwas liest, wird
der Grossproduzent immer unangenehm bis zur Hand-
greiflichkeit. Ein grosses Kommunikationstalent ist er
ohnehin nicht. Er ist es schliesslich gewohnt, dass einfach
getan wird, was er sagt. Auf seiner Yacht prangt ein grosses
Messingschild mit der Aufschrift: «The Word of the
Captain is Law». Genau besehen, ist der Mann eigentlich
gar keiner, der Filme macht oder auch nur méglich macht,
vielmehr ist er selbst ein Film, einer von der pompésen Sor-
te mit vielen Spezialeffekten, jede Menge Stars und allen
nur denkbaren Superlativen. Erst diese grandiose Selbst-
inszenierung macht ihn zum niitzlichen Mitglied der Film-
branche. Er hilt den Traum aufrecht, dass Filmproduzen-
ten wie Olbarone sind: unabhingig, masslos und verriickt.
Und wenn er nicht gestorben ist, saust er immer noch mit
seiner schicken Motorjacht nach Cannes und Venedig, diist
im Privatjet zu Dreharbeiten iiberall auf der Welt und
schaut bei den Oscars vorbei, um sich jedes Jahr wieder
mindestens eine der begehrten Trophien abzuholen. Dann
ldchelt er feist und ziindet sich eine dicke Zigarre an, wie
ein Milliondr in der Karikatur. Wir lieben ihn nicht, aber
ohne ihn wiirden die kleinen schmutzigen Filme, die ohne
ihn zu Stande gekommen sind, viel weniger Spass machen.

Josef Schnelle



Als langjahrige Partnerin unterstitzt die SRG SSR idée suisse das Filmfestival Locarno.
Mit ihrem Engagement leistet sie einen wichtigen Beitrag an die einheimische Film-
produktion. Die SRG SSR freut sich, damit ein lebendiges und interessantes Schweizer

Filmschaffen zu férdern. Und wiinscht dem Publikum in Locarno viel Spass.

J:{E:lidée suisse



Das Internationale Filmfestival Locarno besitzt eine einzigartige Anziehungskraft. Und dies nicht nur

wegen seiner filmreifen Kulisse. Hier feiern innovative Filme Premiere, in denen Kénnen, Phantasie

und pure Leidenschaft Regie fiihren. Das sorgt jedes Jahr auf der Piazza Grande fiir Uberraschung und

Begeisterung. Deshalb unterstiitzen wir das Internationale Filmfestival Locarno, an dem wir mit
dem «Prix du Public UBS» ein zusatzliches Zeichen setzen. Fiir den Film. Fiir unvergessliche

Momente. www.ubs.com/sponsoring

Wo Leidenschait und Phantasie
Premiere haben.

Prix du Public UBS

3 UBS
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