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    Im Winter 1989 war ich in Vancouver, British Columbia, um bei einer Fernsehserie mitzuwirken. Ich befand mich in einer äußerst schwierigen Situation: Vertraglich gebunden, rackerte ich mich wie ein Fließbandarbeiter für etwas ab, das in meinen Augen fast schon faschistoide Züge trug (Polizisten in der Schule … geht’s noch?). Meine Zukunft schien damals irgendwo zwischen CHiPs und Joanie Loves Chachi zu liegen. Mir blieb nur eine begrenzte Anzahl von Möglichkeiten: erstens die Sache bestmöglich durchzuziehen und mit einigermaßen heiler Haut davonzukommen, zweitens mich so schnell wie möglich feuern zu lassen und ein blaues Auge in Kauf zu nehmen oder drittens zu kündigen und mich verklagen zu lassen, um damit nicht nur mich selbst, sondern auch meine Kinder und Kindeskinder in den Ruin zu treiben. Wie gesagt, ein echtes Dilemma. Dank des weisen Ratschlags meines Anwalts kam Möglichkeit drei nicht in Betracht. Was Nummer zwei angeht, tja, ich hab’s versucht, aber es hat nicht geklappt. Deshalb bin ich schließlich bei Möglichkeit eins gelandet: Augen zu und durch.

    Was sich als beinahe selbstmörderisches Unterfangen herausstellte. Ich war mit mir und diesem selbst auferlegten, nicht enden wollenden Freiheitsentzug (besser als die Arbeitslosigkeit, wie mir mein damaliger Agent versicherte) zutiefst unzufrieden. Ich steckte fest – als Pausenfüller zwischen Werbespots – und brabbelte zusammenhang- und gedankenlos die Worte irgendeines Drehbuchschreibers nach (weshalb ich auch gar nicht richtig mitbekam, welch ein Gift die Serie versprühte). Sprachlos und verloren wurde ich als Posterboy-Variante eines jungen Republikaners an die amerikanische Jugend zwangsverfüttert, als Fernsehheld, Teenie-Schwarm, Idol und Augenweide bewundert und als patentierte Plastik-Actionfigur an eine Packung Frühstücksflocken auf Rädern getackert, die mit dreihundert Sachen auf einen 20-Minuten-Ruhm als Brotboxverzierung zusteuerte. Ich war dabei, zu meinem eigenen Franchise-Unternehmen zu degenerieren. Über den Tisch gezogen und ausgenutzt. Ein Albtraum ohne Ende.

    Und dann erhielt ich eines Tages ein Drehbuch von meiner neuen Agentin, das wie ein Geschenk des Himmels schien. Es war die Geschichte eines Jungen, der Scheren anstelle von Händen hat – ein unschuldiger Außenseiter in Suburbia. Ich habe es sofort gelesen und geheult wie ein kleines Kind. Die Vorstellung, dass sich jemand etwas so Brillantes ausdenken und filmisch umsetzen könnte, erschütterte mich zutiefst. Ich las es gleich noch einmal – und wurde sofort von einer Menge Bildern und Gefühlen bestürmt: Ich sah die Hunde wieder vor mir, die ich mal in meiner Jugend gehabt hatte, erinnerte mich an das Gefühl, begriffsstutzig und ungelenk zu sein, das mich als Kind oft geplagt hat, und an die bedingungslose Liebe, die nur Kinder und Hunde empfinden können. Ich war von der Geschichte dermaßen begeistert, dass es schon an Besessenheit grenzte … bis schließlich die Ernüchterung einsetzte. Schließlich war ich nur ein lausiger Fernsehschauspieler. Kein Regisseur, der einigermaßen bei Verstand war, würde mich für diese Rolle engagieren. In meiner bisherigen Laufbahn hatte ich mit nichts bewiesen, dass ich einer solchen Herausforderung gewachsen war. Wie konnte ich den Regisseur davon überzeugen, dass ich Edward war? Dass ich diese Figur in- und auswendig kannte? In meinen Augen standen die Chancen gleich null.
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    Ein Treffen wurde arrangiert. Ich sollte den Regisseur, Tim Burton, kennenlernen. Ich bereitete mich darauf vor, indem ich mir seine anderen Filme anschaute: BEETLEJUICE, BATMAN, PEE-WEES IRRE ABENTEUER. Das Talent, das dieser Mann besaß, und seine magische Bildsprache raubten mir den Atem. Umso sicherer war ich mir, dass er mich niemals für diese Rolle in Betracht ziehen würde. Es war mir richtiggehend peinlich, überhaupt bei ihm vorzusprechen. Meine Agentin (vielen Dank, Tracey!) musste mich damals zwingen, zu dem Treffen zu gehen. 

    Ich flog nach Los Angeles und fuhr direkt zum Café des Bel Age Hotel, wo ich Tim und seine Produzentin, Denise Di Novi, treffen sollte. Ich zündete mir die x-te Zigarette dieses Morgens an, während ich in das Café schlenderte und nervös nach dem Genie Ausschau hielt. Und dann, PENG!, sah ich ihn hinter einer Reihe Topfpflanzen in einer Nische sitzen und Kaffee trinken. Wir begrüßten uns, ich setzte mich, und dann redeten wir … na ja, jedenfalls könnte man es so nennen – das erkläre ich später noch.

    Mir gegenüber saß ein blasser, zerbrechlich wirkender Mann mit traurigen Augen und Haaren, die aussahen, als seien sie nicht nur von der letzten Nacht zerwühlt. Ein Kamm mit Beinen hätte um die Haarpracht dieses Typen einen weiten Bogen gemacht. Hier eine Welle, da eine einzelne Strähne, und der Rest stand in alle Richtungen ab. »Mann, schlaf dich erst mal aus!«, waren die ersten Worte, die mir durch den Kopf gingen, aber das konnte ich natürlich nicht sagen. Und dann traf mich der Blitz der Erkenntnis. Seine Hände – wie er damit beinahe unkontrolliert herumwedelte und nervös auf die Tischplatte trommelte, seine gestelzte Art zu sprechen (eine Eigenschaft, die wir teilen), seine weit aufgerissenen, neugierig glänzenden Augen, die schon viel gesehen haben und trotzdem alles begierig in sich aufsaugen. Dieser hypersensible Verrückte ist Edward mit den Scherenhänden!

    Nach drei, vier Tassen Kaffee und einem holprigen Gespräch, bei dem wir uns ständig gegenseitig in die unvollendeten Sätze fielen und uns trotzdem irgendwie verstanden, gingen wir mit einem Händedruck und einem »Nett, dich kennengelernt zu haben« auseinander. Ich verließ das Café mit einem Koffein-High und kaute auf meinem Kaffeelöffel herum wie ein tollwütiger Hund. Nach dem Treffen fühlte ich mich nur noch schlechter, weil ich zwischen uns eine echte Verbindung gespürt hatte. Wann kann man sich schon mit jemandem in solcher Ausführlichkeit über die perverse Schönheit von Milchkännchen in Kuhform, die Faszinationskraft künstlicher Weintrauben und die Komplexität eines Elvis-Gemäldes unterhalten? Ich war mir sicher, dass wir gut zusammenarbeiten würden und dass ich die Figur Edward mit den Scherenhänden so umsetzen könnte, wie er sie sich als Künstler vorstellte, wenn ich Gelegenheit dazu erhielt. Die Aussichten darauf schienen jedoch eher gering zu sein. Bekanntere Leute als ich waren nicht nur für die Rolle im Gespräch, sondern kämpften darum wie die Besessenen. Bisher hatte mir nur ein einziger Regisseur eine Chance gegeben – John Waters, ein großartiger, unabhängiger Filmemacher, dem Tim und ich große Achtung und Bewunderung entgegenbrachten. In Cry-Baby durfte ich unter seiner Regie eine Parodie auf die Rolle spielen, mit der ich mir bis dahin einen Namen gemacht hatte. Aber würde Tim etwas in mir sehen, das ihn davon überzeugen würde, ein solches Risiko einzugehen? Ich hoffte es sehr.

    Wochenlang wartete ich, ohne etwas von ihm zu hören. Trotzdem bereitete ich mich weiter auf die Rolle vor. Es war nicht mehr nur so, dass ich es machen wollte, ich musste einfach! Nicht aus Gründen des Ehrgeizes, der Geldgier oder Karrieregeilheit, sondern weil mich die Geschichte komplett gefangen genommen und nicht mehr losgelassen hatte. Was sollte ich machen? Als ich mich schon beinahe damit abgefunden hatte, für immer ein lausiger Fernsehschauspieler zu bleiben, klingelte das Telefon.

    Ich nahm ab. »Hallo?«

    »Johnny … du bist Edward mit den Scherenhänden«, sagte eine Stimme.

    »Was?«, entfuhr es mir.

    »Du bist Edward mit den Scherenhänden.«

    Ich legte den Hörer beiseite und sprach die Worte leise vor mich hin. Und dann erzählte ich es jedem, den ich kannte. Ich konnte es einfach nicht glauben. Er wollte das Risiko tatsächlich eingehen und mich für diese Rolle engagieren. Den Wünschen, Hoffnungen und Träumen des Studios, dass sich ein großer Star und Publikumsmagnet für den Film finden würde, hatte er eine Absage erteilt und stattdessen mich gewählt. Ich wurde augenblicklich religiös, überzeugt davon, dass hier ein göttlicher Eingriff in mein Leben stattgefunden hatte. Diese Rolle war für mich nicht nur eine Karriereentscheidung. Sie bedeutete Freiheit. Die Freiheit, kreativ zu sein, zu experimentieren, zu lernen und mit mir selbst ins Reine zu kommen. Dieser merkwürdige, brillante junge Mann, der während seiner Jugend in der Suppenschüssel von Burbank seltsame Bilder gemalt hatte und sich auch immer ein bisschen wie ein Außenseiter fühlte, hatte mich aus der konsumistischen Fernsehwelt gerettet. Ich kam mir vor wie Nelson Mandela. Wiederauferstanden nach meiner stumpfsinnigen Zeit in »Hollyweird«, während der ich die Kontrolle über mein Leben weitgehend abgegeben hatte.

    [image: Abbildung]Tim Burton, Johnny Depp und Sarah Jessica Parker am Set von ED WOOD

    

    Ein Großteil des Erfolgs, der mir später vergönnt sein sollte, ging auf dieses eine seltsame, inspirierende Gespräch mit Tim zurück. Wenn er nicht gewesen wäre, hätte ich mich vielleicht doch noch irgendwann für Möglichkeit drei entschieden und meinen Job bei dieser verdammten Serie gekündigt, solange mir noch ein Quäntchen Selbstachtung verblieben war. Dass Tim an mich geglaubt hat, war sicher ausschlaggebend dafür, dass Hollywood in der Folgezeit seine Türen für mich öffnete.

    Das zweite Mal habe ich mit Tim am Set von ED WOOD zusammengearbeitet. Von der Idee erzählte er mir, als wir einmal zusammen an der Bar des Formosa Cafés in Hollywood saßen. Ich war sofort Feuer und Flamme. Inzwischen ist es mir fast egal, was für einen Film Tim drehen will – ich bin auf jeden Fall dabei! Ich vertraue ihm blind – seinen künstlerischen Vorstellungen, seinem Geschmack, seinem Sinn für Humor, seinem Herzen und seinem Verstand. In meinen Augen ist er ein wahres Genie – und dieses Wort verwende ich wirklich nicht oft. Man kann seine Arbeit nicht beschreiben. Es ist keine Magie, denn das würde bedeuten, dass der Zuschauer irgendwie getäuscht wird. Reine Kunstfertigkeit ist es aber auch nicht, denn die könnte man sich aneignen. Tim einen Filmemacher zu nennen trifft es eigentlich nicht ganz. Das Wort »Genie« passt da schon viel besser – nicht nur, was seine Filme betrifft, sondern auch seine Zeichnungen, Fotografien, Gedanken, Ansichten und Ideen.

    Als ich gebeten wurde, das Vorwort zu diesem Buch zu schreiben, beschloss ich, es aus der Perspektive desjenigen zu tun, der ich damals gewesen bin, als er mich gerettet hat: ein Loser, ein Außenseiter, ein austauschbarer Fernsehdarsteller.

    Es ist nicht leicht, über jemanden zu schreiben, dem man so viel Achtung und Freundschaft entgegenbringt. Wie es überhaupt sehr schwer ist, die Arbeitsbeziehung zwischen einem Schauspieler und einem Regisseur zu beschreiben. Für mich reicht es völlig, wenn Tim ein paar zusammenhanglose Worte sagt, den Kopf schief legt, die Augen zusammenkneift oder mich auf eine bestimmte Weise ansieht. Dann weiß ich, was er in einer bestimmten Szene haben will. Und ich gebe mir stets die größte Mühe, ihm genau das zu liefern. Wie ich über Tim denke, kann ich deshalb nur dem Papier anvertrauen. Würde ich es ihm ins Gesicht sagen, würde er mir wahrscheinlich mit einem irren Lachen eins aufs Auge geben.

    Er ist ein Künstler, ein Genie, ein Sonderling, ein wahnsinniger, brillanter, mutiger, unglaublich witziger, loyaler, unangepasster, ehrlicher Freund. Ich stehe tief in seiner Schuld und bewundere ihn mehr, als ich sagen kann. Er ist einfach eine Klasse für sich. Außerdem kann keiner Sammy Davis Jr. besser nachahmen als er.

    Ich habe noch nie einen Außenseiter erlebt, der sich so gut in die Gesellschaft eingepasst hat – auf seine eigene Weise.

    Johnny Depp,
New York City, im September 1994
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    Seit meinem kurzen Dasein als Fernsehstar sind viele Monde vergangen. Inzwischen nenne ich diese Zeit für mich selbst die »Alles oder nichts«-Jahre. Man stelle sich einen verwirrten jungen Mann vor, der kurz davorsteht, als mediale Eintagsfliege zu verglühen. Einen Mann, für den seine erzwungenen Lehrjahre zwar sehr rentabel, aber in künstlerischer Hinsicht zutiefst unbefriedigend waren. Damals waren Fernsehschauspieler unter Filmleuten noch verpönt. Zum Glück war ich fest entschlossen – fast schon verzweifelt –, der Welt des Fernsehens, für mich Erfolg und Verderben gleichermaßen, den Rücken zu kehren. Meine Chancen standen ziemlich schlecht, bis Regisseure wie John Waters und Tim Burton den Mut und die Weitsicht aufbrachten, mir Gelegenheit zur Selbstentfaltung zu geben. Aber ich schweife ab … darüber habe ich bereits ausführlich geschrieben.

    Hier sitze ich über die Tastatur meines abgewrackten alten Computers gebeugt, der mich ebenso wenig versteht wie ich ihn, und versuche der Myriaden Gedanken Herr zu werden, die mir durch den Kopf wirbeln. Was hat sich in meiner Beziehung zu meinem alten Freund Tim seither verändert? Und wie geht man ein so persönliches Thema an? Für mich ist er immer noch genau derselbe Mann, über den ich vor knapp elf Jahren geschrieben habe. Obwohl sich die wunderbaren Ereignisse in unserem Leben inzwischen förmlich überschlagen und uns zu anderen Menschen gemacht haben – oder zumindest neue Facetten an uns zum Vorschein gebracht haben. Sie müssen wissen, dass Tim und ich inzwischen Väter geworden sind. Wow! Wer hätte gedacht, dass unsere Nachkommen einmal zusammen auf der Schaukel sitzen oder Spielzeugautos, Monster und womöglich sogar ein paar Krankheitskeime austauschen würden? Ich jedenfalls hätte es nie für möglich gehalten.

    Wenn ich Tim als stolzen Vater vor mir sehe, kommen mir unwillkürlich die Tränen. Wie immer liegt es an seinen Augen. Tims Augen haben stets auf besondere Weise geleuchtet, ob er nun traurig war, müde oder aufgewühlt. Aber heute kann man sie glatt mit Laserstrahlen vergleichen! Forsche, lächelnde, zufriedene Augen, in denen der Ernst vergangener Jahre liegt, aber auch das Versprechen auf eine wunderbare Zukunft. Das war vorher nicht so. Von außen betrachtet, schien er ein Mann zu sein, dem es an nichts fehlte. Aber dennoch wirkte er irgendwie unvollständig, als würde sich in seinem Innern eine Leere verbergen. Es ist ein merkwürdiger Zustand. Glauben Sie mir … ich weiß, wovon ich spreche.

    Tim mit seinem Sohn Billy zu sehen, ist eine wahre Freude. Zwischen ihnen besteht eine Verbindung, die weit über alles Sagbare hinausgeht. Ich habe das Gefühl, dass Tim in Billy seinem eigenen früheren Selbst begegnet, das sich aufmacht, alles Unrecht der Welt zu bekämpfen, oder mehr noch: die Welt gleich neu zu erfinden. Dieser Tim wartet nur darauf, die Hülle des unfertigen Mannes, den wir alle kennen und lieben, abzulegen, um als vollkommener, strahlender, fröhlicher Mensch wiedergeboren zu werden. Es ist ein echtes Wunder, und ich bin sehr glücklich, dass ich das miterleben darf. Der Mann, den ich jetzt als Teil des Trios Tim, Helena und Billy kenne, ist ein besserer und ausgelassenerer Mensch. Aber genug davon. Lassen wir die Sentimentalitäten, und fahren wir mit unserer Geschichte fort …

    Im August 2003 war ich in Montreal und arbeitete an einem Film namens Das geheime Fenster, als ich einen Anruf von Tim erhielt. Er fragte mich, ob ich in der darauffolgenden Woche nach New York kommen könne, weil er etwas mit mir besprechen wolle. Er erwähnte weder Namen noch einen Filmtitel, eine Geschichte oder ein Drehbuch – nichts Konkretes. Aber natürlich sagte ich trotzdem mit Freuden zu, und wir verabschiedeten uns mit einem »Bis bald«. Als ich das New Yorker Restaurant betrat, saß Tim mit einer Flasche Bier in einer dunklen Nische. Nachdem wir uns kurz über unsere Kinder und unsere Familien ausgetauscht hatten – unser erstes richtiges Vätergespräch –, gingen wir zum eigentlichen Thema des Abends über: Willy Wonka. 

    Zuerst war ich sprachlos und dann überrascht von den unglaublichen Möglichkeiten, die Tims Version des Klassikers Charlie und die Schokoladenfabrik von Roald Dahl bot, und schließlich geplättet, als er mir tatsächlich die Rolle des Wonka anbot. Für jemanden, der in den 1970er- und 1980er-Jahren aufgewachsen ist, war die erste Filmfassung mit Gene Wilder (der einen großartigen Wonka abgibt) ein alljährliches Ereignis. Das Kind in mir war deshalb euphorisch, dass ich für diese Rolle in Betracht gezogen wurde. Gleichzeitig war mir nur allzu klar, dass jeder Schauspieler seine eigene Mutter verkauft hätte, um diese Rolle zu erhalten. Außerdem war ich mir der vielen Kämpfe bewusst, die Tim im Laufe der Jahre mit den Studios ausgefochten hatte, um mein Mitwirken an seinen Filmen zu sichern, und bei diesem würde es bestimmt nicht anders werden. Ich konnte mein Glück kaum fassen … und kann es eigentlich immer noch nicht.

    Ich glaube, ich ließ ihn vielleicht anderthalb Sätze reden, bevor ich rief: »Ich mach’s!« – »Also gut«, sagte er. »Denk drüber nach und sag mir Bescheid …« – »Nein, nein … wenn du mich dabeihaben willst, dann mache ich es.« Nach dem Essen tauschten wir noch ein paar Ideen zur Figur des Willy Wonka und natürlich das eine oder andere Windelerlebnis aus, wie das bei Erwachsenen, die gerade Väter geworden sind, so üblich ist. Wir verabschiedeten uns mit einem Händedruck und einer Umarmung – auch das nicht unüblich. Und dann drückte ich ihm einen Stapel Wiggles-DVDs in die Hand, was Erwachsene wahrscheinlich nicht tun oder zumindest hinterher abstreiten sollten. Wir trennten uns, und ich kehrte zu meinem Job zurück. Mehrere Monate später begannen in London die Dreharbeiten.
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    Unsere Überlegungen zur Figur des Wonka waren bereits ins Drehbuch eingeflossen, und wir waren bereit. Allein dieser einsame Mann mit seiner selbst auferlegten Isolation eröffnete uns eine weite Spielwiese für unsere Intuition und Fantasie. In unseren Gesprächen über die Vielschichtigkeit der Figur setzten wir uns auch mit unserer eigenen Vergangenheit auseinander. Wir stritten darum, wer besser sei: Captain Kangaroo oder Mister Rogers, Wink Martindale oder Chuck Woolery, zwei der besten Gameshow-Moderatoren, die jemals im Fernsehen aufgetreten waren. Wir lachten und weinten zusammen wie vierzehnjährige Schulkumpel. Sogar einige Moderatoren aus den regionalen Kinderprogrammen, die als Pantomimen oder Clowns auftraten, zogen wir als Vergleich heran. Wir experimentierten viel herum und beschränkten uns schließlich auf das Wesentliche. Die Arbeit an dieser Figur werde ich noch lange in Erinnerung behalten.

    Den Film mit Tim zusammen zu drehen war eine große Freude. Ich hatte das Gefühl, unsere Gehirne seien über einen heißen Draht miteinander verbunden, der ständig Funken erzeugt. In manchen Szenen war es ein ziemlicher Balanceakt. Wir versuchten, unsere Grenzen auszuloten, und trieben unsere Ideen in immer absurdere Höhen.

    Zu meiner Überraschung bot er mir während der Dreharbeiten zu CHARLIE an, eine Sprechrolle in seinem Stop-Motion-Film CORPSE BRIDE zu übernehmen, an dem er zeitgleich arbeitete. Umfang und Aufwand dieser beiden Projekte hätten für sich allein genommen so manchen Regisseur überfordert. Tim pendelte problemlos zwischen beiden hin und her. Er ist einfach eine Naturgewalt und mit einer unerschöpflichen, quasi übermenschlichen Energie gesegnet.

    Um es kurz zu machen, wir arbeiteten hart und hatten jede Menge Spaß dabei. Wir konnten uns ausschütten vor Lachen über alles und nichts – irgendetwas fand sich immer. Wir ahmten abwechselnd unsere Lieblingsentertainer aus vergangenen Zeiten nach, so brillante Leute wie Charles Nelson Reilly, George Jessel, Sammy Davis Jr. (immer ein Vergnügen), Schlitzie (aus dem Film Freaks von Tod Browning) usw. Die Liste ließe sich endlos fortsetzen, doch die Namen würden immer unbekannter werden und die Leser womöglich das Interesse verlieren. Wir führten tiefschürfende philosophische Gespräche darüber, ob sich die Gäste der Dean Martin Celebrity Roasts bei der Aufzeichnung der Sendungen tatsächlich im selben Raum befanden.

    Tims Filmwissen ist einfach atemberaubend und fast schon beängstigend groß. Einmal habe ich zum Beispiel erwähnt, dass meine Freundin Vanessa gern schlechte Katastrophenfilme schaut. Tim geriet deswegen ganz aus dem Häuschen, seine Hände wedelten gefährlich durch die Luft. Er ratterte eine Liste von Filmen herunter, von denen ich mein Lebtag noch nicht gehört hatte. Wir einigten uns schließlich auf ein paar Klassiker, die Tim für uns aus seiner persönlichen Sammlung heraussuchte – Filme wie Der tödliche Schwarm und Der Tag, an dem die Welt unterging. Und dann drückte er mir noch ein bisschen was zur Entspannung in die Hand: Monster Zero und Das Dorf der Verdammten. 

    Was das Kino und das Filmemachen angeht, ist Tim in keiner Weise abgestumpft. Jedes Projekt ist für ihn genauso aufregend wie am Anfang seiner Karriere.
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    Wenn ich mit ihm arbeite, habe ich stets das Gefühl, ein Haus voller Stolperfallen und anderer Gefahren zu betreten. Niemand ist darin gänzlich sicher. Alles geschieht ohne Netz und doppelten Boden. Und trotzdem stellt sich das Gefühl von Behaglichkeit und sogar Heimat ein. Weil man einander ständig vertrauen muss, das ist der Schlüssel zum Erfolg. Ich weiß, dass Tim mir vertraut, und dafür bin ich zutiefst dankbar. Auch wenn ich natürlich immer noch große Angst habe, ihn zu enttäuschen. Wie stets, wenn er mich bittet, in seinen Filmen mitzuwirken. Um bei Verstand zu bleiben, klammere ich mich an das Wissen um sein Vertrauen in mich und die Gefühle, die ich ihm entgegenbringe.

    Was kann ich sonst noch über ihn sagen? Er ist ein Bruder, ein Freund und der Vater meines Patenkindes. Er ist ein einzigartiger und mutiger Mensch, für den ich bis ans Ende der Welt gehen würde. Und ich weiß, er würde dasselbe für mich tun.

    So … jetzt habe ich alles gesagt.

    Johnny Depp,
Dominica, Westindische Inseln, im Mai 2005
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      Tim Burton am Set von BEETLEJUICE
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    In den achtzehn Jahren seit der Veröffentlichung der ersten Ausgabe dieses Buches ist Tim Burton von einem visionären Regisseur, der alles, was er anfasst, in Gold verwandelt, zu einer eigenständigen Marke geworden. Der Begriff »burtonesk« wird auf Filmemacher angewendet, deren Werke düster, überspannt oder verschroben sind. Diese Entwicklung hat ihre Vorteile – zum Beispiel mehr Einfluss in Hollywood –, sie hat ihn zugleich aber auch vor neue Schwierigkeiten gestellt, nicht zuletzt wegen der hohen Erwartungen, die Filmstudios und Zuschauer in ihn und seine Werke setzen. Burton bleibt ein Filmemacher, der sich bei seiner Arbeit auf seine innersten Gefühle stützt. Um sich eines Projekts anzunehmen, muss er einen emotionalen Bezug zu seinen Figuren aufbauen, seien es eigene Schöpfungen – wie der unschuldige Edward mit den Scherenhänden –, Comicadaptionen – wie der maskierte Ordnungshüter Batman – oder reale Personen – wie der größenwahnsinnige aber sympathische Regisseur Ed Wood. Diese Verbindungen sind nicht immer offensichtlich, wie er selbst zugibt. EDWARD MIT DEN SCHERENHÄNDEN beispielsweise begann als sehr persönliches Porträt seiner Jugendzeit, das die Qualen beschreibt, die aus seiner Unfähigkeit resultieren, mit den Menschen in seiner Umgebung, insbesondere seiner Familie, zu kommunizieren. Viele seiner Filme beziehen sich auf seine Kindheit in der amerikanischen Vorstadt.

    Burton ist in den 1950er- und 1960er-Jahren in Burbank aufgewachsen, einer Satellitenstadt von Los Angeles, im Schatten der Studios von Warner Bros. Wann immer möglich, flüchtete er sich vor der gleißenden Außenwelt in die Dunkelheit des Kinos, wo er zu den Bildern, die über die große Leinwand flimmerten, eine seelische Verbindung herstellen konnte. Seine große Leidenschaft waren Monsterfilme, sein Idol war Vincent Price, dem er in seinem Stop-Motion-Kurzfilm VINCENT ein Denkmal setzte und ihn in EDWARD MIT DEN SCHERENHÄNDEN als Vaterfigur des Erfinders auftreten lässt. Auch wenn viele der wiederkehrenden Themen und Bilder seiner Werke, oberflächlich betrachtet, als Hommage an die Inspirationsquellen seiner Jugend verstanden werden können – insbesondere an den Film Frankenstein (1931) von James Whale –, sind sie in Wahrheit wesentlich komplexer. »Das Bild bildet nicht einfach etwas ab«, hat Burton einmal gesagt, »es ist mit Gefühlen verknüpft.«

    Burtons Figuren sind häufig Außenseiter, die von allen missverstanden werden, Eigenbrötler, die durch irgendeinen existenziellen Zwiespalt gehemmt sind und sich am Rand der Gesellschaft befinden. Sie werden zwar toleriert, bleiben aber meist sich selbst überlassen. In vielerlei Hinsicht trifft dies auch auf Burton selbst zu. Obwohl er inzwischen einer der gefragtesten Regisseure Hollywoods ist, dessen Name allein ausreichende Zuschauerzahlen und grünes Licht vom Studio garantiert, bleiben die Traumfabrik und er eher auf Distanz. Seine Filme haben weltweit über eine Milliarde Dollar eingespielt, doch sind sie weit davon entfernt, sich im Kommerziellen zu erschöpfen. Dem Studiosystem Hollywoods, in dem Burton seit seinen Anfängen als Trickfilmzeichner bei Disney in den 1980er-Jahren arbeitet, hat er sich keineswegs unterworfen. Trotz der gewaltigen Budgets, die ihm inzwischen anvertraut werden, ist Burtons Stimme originell und kreativ geblieben. Er arbeitet mit dem Geld Hollywoods, produziert Sommer-Blockbuster und sichert mit seinen Filmen den Erhalt der Studios, aber die Werke selbst tragen seinen Stempel. Und das macht sie so ansprechend und faszinierend.

    Als bekannt wurde, dass Burton bei der Neuverfilmung von Planet der Affen Regie führen würde, herrschte einerseits erwartungsvolle Aufregung, während sich andererseits kritische Stimmen zu Wort meldeten, die seine Motivation und den Sinn eines solchen Remakes generell infrage stellten. Burton war sich der möglichen Fallstricke durchaus bewusst – »Ich wusste, dass ich in eine Falle lief« –, und mit seiner »Neuschöpfung« des Materials, wie Twentieth Century Fox es nannte, sollte er denn auch prompt Schiffbruch erleiden. Der ursprüngliche Film kam 1968 in die Kinos, in einer Ära mit einem völlig anderen politischen Klima – Vietnamkrieg, Rassenunruhen in den USA –, und bot sowohl erstklassige Unterhaltung als auch einen gesellschaftskritischen Kommentar. Im Jahr 2000 war Fox allerdings weniger an Gesellschaftskritik als an einem gut vermarktbaren Produkt interessiert. Burtons Film erhielt grünes Licht, obwohl es kein fertiges Drehbuch gab, und sollte möglichst schnell produziert werden, damit er noch im Sommer in die Kinos kommen konnte. Die Kompromisse, die gemacht werden mussten, waren dem Film nur allzu deutlich anzusehen, und so stellte er, trotz einiger fantasievoller stilistischer Details und Rick Bakers hervorragender Masken, selbst für eingefleischte Burton-Fans eine herbe Enttäuschung dar. Wie Burton später darlegte, war die gesamte Produktion mit Schwierigkeiten verbunden, nicht zuletzt was die Verhandlungen mit dem Studio betraf. PLANET DER AFFEN wies dennoch einige vertraute Motive auf – vom zivilisatorischen Rückschlag bis hin zur Außenseiterthematik. Außerdem erhielt Burton Gelegenheit, mit Charlton Heston zusammenzuarbeiten, dem Star des ursprünglichen Films. Aber wie Burton später selbst zugab, war er nicht mit Herz und Seele bei der Sache. Ihn »interessierte die Idee mehr als der tatsächliche Film«. 

    Mit BIG FISH, seinem bislang massentauglichsten und ironischerweise zugleich persönlichsten Film, zeigte sich Burton dann wieder von seiner besten Seite. Das Drehbuch wurde von John August geschrieben, auf der Grundlage eines Romans von Daniel Wallace, und bot Burton eine perfekte Steilvorlage. Die Geschichte spielt nicht nur mit dem Konzept des Erzählens an sich, sondern gibt auch Burtons Begeisterung für Mythen und Legenden Raum. Das zentrale Thema des Sohnes, der sich mit seinem sterbenden Vater versöhnt, brachte etwas in Burton zum Klingen und gab ihm die Möglichkeit, seine eigenen Gefühle anlässlich des Todes seines Vaters im Jahr 2000 auszuloten. BIG FISH handelt von einem ehemaligen Handelsvertreter namens Edward Bloom, dem die Welt der Fantasie stets näher war als die Realität. Sein ihm entfremdeter Sohn Will verachtet seinen Vater zunächst für seine unglaubwürdigen Geschichten, um dann jedoch festzustellen, dass sich darin die eigentliche Wahrheit über seinen Vater verbirgt. Der Film bietet eine gelungene Mischung aus fantastischen und sentimentalen, emotionalen und magischen Elementen. Burton arbeitet hier mit dem besten Drehbuch seit ED WOOD und zeigt ein heroisches, mythisches Amerika, das von Werwölfen und Riesen, siamesischen Zwillingen und überdimensionierten Welsen bevölkert wird, ein Amerika, in dem Romantik und Tatkraft stets zum Sieg verhelfen. Peter Travers schrieb im Rolling Stone über den Film: »Die Spannung, die diesem Märchen innewohnt, zeigt Burton angenehm gereift und verleiht dem Film seinen eindringlichen Ernst. Während der Sohn lernt, mit seinem Vater in der ihm eigenen Sprache zu kommunizieren, und dabei dessen wahres Wesen erkennt, erreicht der Film die läuternde Kraft hoher Kunst.«
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    Als bekannt wurde, dass Burton Roald Dahls Kinderbuchklassiker Charlie und die Schokoladenfabrik (1964) neu verfilmen würde, war das für viele nur folgerichtig. Die Welten dieser beiden äußerst kreativen Künstler, die sich mit ihrem schwarzen Humor und ihren subversiven Ansichten nicht unähnlich sind, waren bereits in JAMES UND DER RIESENPFIRSICH aufeinandergetroffen. Noch größere Begeisterung löste die Meldung aus, dass Burton bei diesem Film zum ersten Mal seit SLEEPY HOLLOW wieder mit Johnny Depp zusammenarbeiten würde. Ihre künstlerische Beziehung zeitigte für beide die Höhepunkte ihrer jeweiligen Karrieren, wenngleich Burton die damit verknüpften Erwartungen eher als belastend empfand. »Am Anfang der Karriere hat man zwar mit so manchen Schwierigkeiten zu kämpfen«, sagt er, »aber dafür besitzt man eine wunderbare Freiheit, weil keine Erwartungen an einen gestellt werden. Es ist viel schwieriger, die Zuschauer zu überraschen, wenn sie einem mit bestimmten vorgefassten Meinungen begegnen.«

    Und dennoch ist aus dieser Zusammenarbeit wieder etwas wahrhaft Überraschendes hervorgegangen, das seinesgleichen sucht. Wie in Johnny Depps Vorwort und dem Kapitel zu diesem Film nachzulesen ist, zogen die beiden bei der Erschaffung des Willy Wonka ihre Kindheitserinnerungen an frühere Fernsehmoderatoren zurate, und das Resultat ist äußerst verblüffend, bizarr und fast schon ein wenig unheimlich – es hätte Roald Dahl gewiss gefallen, wenn er noch am Leben wäre. Burtons Verfilmung von CHARLIE UND DIE SCHOKOLADENFABRIK ist einerseits eine getreue Adaption von Dahls Werk, zugleich aber auch zutiefst burtonesk – ein rauschartiger Wirbel aus strahlenden Farben, erstaunlichen Designs und fantasievollen Details. Die Erwartungen der zahllosen Fans des Buches werden sicher erfüllt, wenn auch auf unerwartete Weise.

    Bei seinem Kinostart war NIGHTMARE BEFORE CHRISTMAS kein großer Erfolg, hat sich seither jedoch zu einem beliebten Weihnachtsfilm gemausert und eine nicht enden wollende Flut von Merchandising-Produkten und Spielzeug hervorgebracht. Burton hat lange nach einem neuen Projekt gesucht, das seiner Begeisterung für die Stop-Motion-Technik, insbesondere die Ray-Harryhausen-Filme, Raum geben würde. Mit CORPSE BRIDE hat er ein Märchen geschaffen, das vom Erzählton und Stil her zeitlos ist. In einer von Computeranimationen dominierten Welt kehrt Burton einmal mehr zu einer aufwendigen Technik zurück, einer Handwerkskunst, die seiner Ansicht nach ganz besonders dazu geeignet ist, wahre Emotionen zum Ausdruck zu bringen. »Es geht dabei um unausgesprochene, unterbewusste Dinge. Das gefällt mir so an dieser Technik«, sagt er. »Man kann es schwer in Worte fassen. Es hat etwas Magisches, Rätselhaftes und zugleich Greifbares. Ich weiß, dass man diesen Eindruck auch mit dem Computer erzeugen kann, wahrscheinlich sogar noch besser, aber die Stop-Motion-Technik besitzt eine gewisse handgefertigte Qualität, die zumindest bei mir einen emotionalen Widerhall erzeugt. Vielleicht stecken nostalgische Gründe dahinter, aber ich glaube, dass auch das Medium selbst dazu beiträgt.«

    Inspirationsquelle für CORPSE BRIDE war ein osteuropäisches Gedicht aus dem 19. Jahrhundert. Es handelt von einem schüchternen, nervösen Bräutigam namens Victor, der bei der Hochzeit mit seiner Verlobten Victoria versehentlich die namengebende »Leichenbraut« heiratet und im Reich der Toten landet. Die Geschichte versammelt viele bekannte Motive aus Burtons Filmen, besonders aus BEETLEJUICE und SLEEPY HOLLOW. Victor, der von Johnny Depp gesprochen wird, ist ein typischer Burton-Held und die Spiegelung der beiden Welten – das Reich der Lebenden wirkt viel »toter« als das der Toten, das hingegen angenehm vertraut erscheint. Es ist kein Zufall, dass Victor aussieht wie der Junge aus VINCENT, nur etwas erwachsener – womit er wiederum Burton selbst ähnelt. »Das ist mir auch aufgefallen«, sagt Burton. »Ich hatte dasselbe Gefühl und habe es mir hinterher auch eingestanden. Man versucht eben, zu jedem Projekt eine persönliche Beziehung aufzubauen.«

    SWEENEY TODD – Der teuflische Barbier aus der Fleet Street stellte die sechste Zusammenarbeit zwischen Tim Burton und Johnny Depp dar, eine melodramatische und düstere Adaption des blutrünstigen Broadway-Musicals von Stephen Sondheim. Im Mittelpunkt steht ein Barbier aus dem 19. Jahrhundert, der nach Rache strebt, weil ein ruchloser Richter ihn unter falschen Anschuldigungen in die Verbannung schickte, um ihm Ehefrau und Tochter wegzunehmen. Burton hatte das mit dem Tony Award ausgezeichnete Musical das erste Mal bei einer Reise nach London in den frühen Achtzigern gesehen und danach mehrfach mit dem Gedanken gespielt, die Geschichte zu verfilmen. Immer waren jedoch andere Projekte dazwischengekommen. Diese Verzögerung war für ihn und den Film – den er als »Stummfilm mit Musik« bezeichnet – letzten Endes von Vorteil, wie er sagt: »Durch die zehn Jahre mehr Lebenserfahrung habe ich die Figur in einem ganz anderen Licht gesehen als früher. Dieses Grüblerische und Düstere versteht man erst, wenn man älter wird.« Die düstere Grundstimmung beherrscht den gesamten Film, der vom Grand Guignol beeinflusst ist und zum großen Teil von der Darbietung Johnny Depps (der für seine Rolle für einen Oscar nominiert wurde) und Helena Bonham Carters als Sweeney Todds findige Komplizin Mrs Lovett getragen wird.

    Bei der Erschaffung der Figur Sweeney Todd lehnten sich Burton und Depp visuell und stilistisch an die Darbietungen von Horrorfilmstars an, die sie in ihrer Jugend verehrt hatten; Schauspieler wie Peter Lorre – dessen Film Mad Love (1935) beide sehr schätzen –, Boris Karloff oder Lon Chaney mit ihrem minimalistischen, aber dennoch ausdrucksstarken Schauspielstil. »Sweeney Todd ist eine tragische Figur«, sagt Burton. »Wir haben ihn eigentlich nie als Bösewicht oder Wahnsinnigen gesehen. Er ist von einer bestimmten Vorstellung besessen. Alles andere interessiert ihn nicht.« Und er ist ein Serienmörder. Dennoch gelingt es Johnny Depp, diesen zutiefst traumatisierten Mann mit einer Menschlichkeit darzustellen, die es dem Zuschauer ermöglicht, nicht nur mit ihm zu fühlen, sondern ihn auch dann noch sympathisch zu finden, wenn er seinen Opfern mit dem Rasiermesser die Kehle aufschlitzt. 

    Das Kinderbuch Alice im Wunderland (1865) und seine Fortsetzung Alice hinter den Spiegeln (1871) von Lewis Carroll sind schon oft für das Kino adaptiert worden – die erste Filmversion stammt aus dem Jahr 1903. Doch nur wenigen Verfilmungen ist es gelungen, den anarchischen Geist und die absurde Fiebertraumlogik der Geschichte einzufangen. Mit ihrem surrealen Erzählton, dem schwarzen Humor, der Außenseiterthematik und der Gegenüberstellung zweier Welten bot sie für Burton das perfekte Material. Burtons ALICE IM WUNDERLAND ist eine Art Weiterführung der ursprünglichen Geschichten, die das Bizarre, Seltsame und Düstere an Carrolls Original aufgreift und ausspinnt.
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    Burtons Alice, gespielt von der Australierin Mia Wasikowska, ist etwa zehn Jahre älter als Carrolls – eine junge Frau auf der Schwelle zum Erwachsenwerden, die um ihren verstorbenen Vater trauert und sich sehr einsam fühlt. Sie passt nicht in die Gesellschaft, in der sie lebt, und will sich den an sie gestellten Erwartungen nicht beugen. Eines Tages folgt sie einem Kaninchen in ein Erdloch und findet sich im Wunderland wieder – einem Ort, den sie als Kind schon einmal besucht hat und der inzwischen »einen verfallenen, überwucherten und ein bisschen deprimierenden Eindruck macht und zugleich leicht verwunschen wirkt«.

    Bei der Arbeit an diesem Film wich Burton von seiner üblichen Vorgehensweise ab und filmte die meisten Szenen komplett vor einem Green Screen. Kulissen, Requisiten, Hintergründe und sogar einige der Figuren wurden erst während der Postproduktion digital hinzugefügt – ein radikaler Schritt für einen Filmemacher, der sonst Wert darauf legt, alles so realistisch wie möglich zu gestalten. Die CGI-Aufnahmen fertigzustellen, war ein mühseliger und langwieriger Prozess und der Zeitrahmen für die Postproduktion aufgrund der schieren Menge an visuellen Effekten eigentlich zu eng gesteckt. Dennoch wurde ALICE IM WUNDERLAND Burtons bislang erfolgreichster Film, der für die Kostüme und die Szenenbilder zwei Oscars gewann.
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    Tim Burton wurde am 25. August 1958 in Burbank, Kalifornien, geboren. Er war der erste Sohn von Bill und Jean Burton. Sein Vater arbeitete beim Parks and Recreation Department von Burbank, während seine Mutter einen Laden namens Cats Plus betrieb, in dem Geschenkartikel mit Katzenmotiven verkauft wurden. Tim hatte einen drei Jahre jüngeren Bruder namens Daniel. Das Haus der Burtons lag direkt in der Einflugschneise des Burbank Airport, und Tim lag oft im Garten, beobachtete die Flugzeuge, die am Himmel vorbeizogen, und stoppte die Zeit, die die Kondensstreifen brauchten, um sich aufzulösen. Vom zwölften bis zum sechzehnten Lebensjahr wohnte er bei seiner Großmutter und zog später in ein kleines Apartment über einer Autowerkstatt, die ihr gehörte. Um die Miete bezahlen zu können, arbeitete er nach der Schule in einem Restaurant. Burbank liegt innerhalb der Stadtgrenze von Los Angeles und war damals – und ist es heute immer noch – ein Außenposten Hollywoods. Warner Bros., Disney, Columbia und NBC haben Studios dort. Ansonsten ist Burbank jedoch eine archetypische amerikanische Vorstadt, in der hauptsächlich einfache Arbeiter wohnen. Tim Burton fühlte sich von dieser Umgebung schon in jungen Jahren entfremdet und porträtierte sie später in EDWARD MIT DEN SCHERENHÄNDEN. Edward, der von einem Schloss auf einem Hügel in ein pastellfarbenes Suburbia versetzt wird, ist unschwer als Spiegelbild des jungen, introvertierten Burton zu erkennen. Nach eigener Aussage zeigte Burton als Kind leicht zerstörerische Tendenzen. Er riss Spielzeugsoldaten die Köpfe ab und verängstigte das Nachbarkind mit der Behauptung, Außerirdische seien auf der Erde gelandet. Oft suchte er Zuflucht im Kino oder schaute sich Horrorfilme im Fernsehen an.

    Wer Burbank nicht kennt, könnte es für die Filmhauptstadt der Welt halten, bei den vielen Studios, die dort ansässig sind, aber es war und ist eine typische Vorstadt. Interessanterweise sind die Gegenden um Burbank inzwischen wesentlich urbaner geworden, aber Burbank selbst hat sich kaum verändert. Ich weiß nicht, warum, aber es ist ein wenig so, als wäre es vom Rest der Welt durch eine Art Energieschirm abgeschnitten. Orte wie diesen gibt es in den USA zu Tausenden.

    Als Kind war ich sehr introvertiert. Eigentlich hatte ich gar nicht das Gefühl, anders zu sein. Ich habe ganz normale Dinge gemacht, bin ins Kino gegangen, habe gespielt oder gezeichnet. Nichts Ungewöhnliches. Ungewöhnlich ist eher, wenn man diese Dinge nicht irgendwann hinter sich lässt. In der Schule war ich ein stilles Mäuschen. Ich weiß nicht, wie andere mich wahrnahmen, aber ich meine mich zu erinnern, dass ich immer ein bisschen über den Dingen geschwebt bin. Es waren nicht gerade die schönsten Jahre meines Lebens. Beim Abschlussball habe ich keine Tränen vergossen, und ein Verfechter der Theorie, dass es nach der Schulzeit nur noch bergab geht, war ich auch nie. Von meinen Freunden aus dieser Zeit ist mir niemand erhalten geblieben. Aus irgendeinem Grund wollten die Leute mit mir lieber nichts zu tun haben. Es war, als würde ich unbewusst ein Signal aussenden, dass mich alle in Ruhe lassen sollten. Für eine Weile sah ich aus wie einer der Jungs aus der Fernsehserie Drei Mädchen und drei Jungen, inklusive Schlaghosen und braunem Freizeitanzug. Später habe ich dann viel Punkmusik gehört, was mir in emotionaler Hinsicht wirklich gutgetan hat. Viele Freunde hatte ich nie, aber es gab ja genügend Filme, die ich mir anschauen konnte.

    Ursprünglich besaß Burbank fünf oder sechs Kinos, die jedoch eins nach dem anderen eingingen. Eine Zeit lang gab es dann mal gar keins mehr. Früher haben sie dort diese Dreier-Features gezeigt, zum Beispiel Der Schrei des Todes, gefolgt von Dr. Jekyll and Sister Hyde und Frankenstein und die Monster aus dem All. Das war das Goldene Zeitalter des Kinos, diese großartigen Dreier-Features. Meistens ging ich allein ins Kino oder zusammen mit ein paar Kids aus der Nachbarschaft.
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    Neulich bin ich mal wieder nach Santa Catalina gefahren, wo ich seit meiner Kindheit nicht mehr gewesen bin. Es gibt da ein wirklich cooles Kino, The Avalon. Die Wände sind mit fantastischen Art-déco-Ornamenten geschmückt. Ich weiß noch, dass ich dort Jason und die Argonauten gesehen habe. In meiner Erinnerung sind Kino und Film miteinander verschmolzen – die Inneneinrichtung des Gebäudes und die Mythologie, die der Film zum Leben erweckt. Es war unglaublich. Das ist einer der ersten Filme, an die ich mich erinnern kann. Ich war damals noch nicht einmal fünfzehn.

    Eine Zeit lang wurden außerdem am Samstagnachmittag Horrorfilme im Fernsehen gezeigt, etwa Der Kopf, der nicht sterben durfte. Da wird einem Mann der Arm abgerissen, und er beschmiert mit dem blutigen Armstumpf eine Wand, bevor er schließlich stirbt, während ein Kopf auf einem Teller sich darüber kaputtlacht. So etwas würde heute nicht mehr im Fernsehen laufen.

    Monster und Monsterfilme habe ich immer geliebt, ohne mich je übermäßig davor zu gruseln. Das sagen jedenfalls meine Eltern. Ich konnte davon gar nicht genug bekommen. Von diesen Filmen ist bei mir natürlich einiges hängen geblieben. King Kong, Frankenstein, Godzilla und Der Schrecken vom Amazonas. Die meisten ähneln sich schon sehr stark, die Schauspieler tragen nur andere Latexanzüge und Masken. Aber der Punkt war: Man konnte sich mit ihnen identifizieren. Jedes Kind spricht auf ein anderes Märchenmotiv oder eine andere Figur an, und ich hatte immer den Eindruck, dass die meisten Monster missverstanden wurden. Viele waren sensibler als die menschlichen Figuren in ihrem Umfeld.

    Weil ich keine große Leseratte war, waren die Monsterfilme für mich wahrscheinlich eine Art Märchenersatz. Es gibt eine Reihe von Ähnlichkeiten: Märchen sind auch oft extrem brutal, symbolhaft und verstörend, vermutlich sogar noch mehr als Frankenstein und Konsorten. Märchen wie die der Brüder Grimm zum Beispiel erinnern eher an Filme wie Der Kopf, der nicht sterben durfte. Sie sind derb, gewalttätig und voller bizarrem Symbolismus. In meiner Jugend war meine Begeisterung für diese Filme vermutlich eine Reaktion auf das sehr puritanische, bürokratische Umfeld der Kleinfamilie in den 1950er-Jahren – ich weigerte mich, vorgefasste Meinungen zu akzeptieren und die Dinge so zu sehen, wie sie sich auf den ersten Blick darstellten. Deshalb hatte ich wohl immer schon einen Hang zu Märchen und Legenden, wegen ihres starken Symbolgehalts. Darin gibt es immer eine untergründige Bedeutung, und sie lassen sich auf verschiedene Weisen interpretieren. Diese Freiheit der Interpretation kam mir sehr entgegen. Wahrscheinlich waren es also nicht speziell die Märchen, die mir gefielen, sondern eher die Idee dahinter.

    Eine Zeit lang wollte ich gern der Schauspieler sein, der Godzilla spielt. Ich mochte diese Filme und die Vorstellung, meiner Wut auf so brachiale Weise Luft zu machen. Weil ich ein eher stilles und unauffälliges Kind war, boten mir diese Filme wahrscheinlich eine Art Ausgleich. Ich glaube, dass ich der Gesellschaft damals schon sehr ablehnend gegenüberstand. Ich habe selbst keine Kinder und mag auch diesen schwachsinnigen Ausdruck vom »ewigen Kind« nicht. Aber die Kindheit ist nun mal die Phase im Leben, die einen am nachhaltigsten prägt. Die zerstörerischen Impulse bildeten sich bei mir offenbar schon sehr früh heraus.

    Monsterstreifen habe ich jede Menge gesehen, aber die Filme mit Vincent Price haben mich aus irgendeinem Grund besonders angesprochen. Für mich als Vorstadtjungen, der in einer netten, normalen Atmosphäre groß geworden ist (die ich aber anders empfand), erzeugten diese Filme bestimmte Gefühle, die ich auf meine Umgebung bezog. Das erklärt wohl auch meine Begeisterung für Edgar Allan Poe. Mein Kinderzimmer hatte ursprünglich zwei schöne Fenster, die auf den Rasen hinausgingen. Aus unerfindlichen Gründen mauerten meine Eltern sie zu, sodass mir nur noch ein winziger Fensterschlitz blieb. Ich musste jedes Mal auf meinen Schreibtisch klettern, wenn ich hinausschauen wollte. Bis heute weiß ich nicht, was sie damals geritten hat. Vielleicht sollte ich sie mal fragen. Jedenfalls hat mich das an eine Geschichte von Poe erinnert, in der ein Mensch bei lebendigem Leib eingemauert und begraben wird. Die Filme veränderten meine Wahrnehmung der unmittelbaren Umgebung: Burbank wurde für mich ein ziemlich geheimnisvoller Ort.
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      Godzilla macht seiner Wut Luft

    

    Mit Vincent Price konnte ich mich von Anfang an identifizieren. Für das kindliche Auge sieht alles viel größer aus, man sucht sich seine eigene Mythologie – Bilder und Geschichten, zu denen man eine Beziehung aufbauen kann. Und diese Filme mit ihrer Poesie und den überlebensgroßen Figuren, die so viele Qualen erleiden müssen – wobei die meisten davon nur in ihrem Kopf existieren –, haben mich genauso angesprochen, wie sich andere Leute von Gary Cooper oder John Wayne angesprochen fühlen.

    Mit einer Gruppe von Freunden drehte ich damals Super-8-Filme. Einer davon trug den Titel THE ISLAND OF DOCTOR AGOR. Wir drehten auch einen Film über den Wolfman und einen über einen verrückten Arzt und außerdem einen kleinen Stop-Motion-Film mit Spielzeug-Neandertalern. Er war ziemlich schlecht und zeigte nur, wie wenig wir damals über Tricktechnik wussten. Den Neandertalern konnte man die Beine abnehmen – eines war in einer stehenden und eines in einer laufenden Position –, und wir haben ständig die Beine ausgetauscht. Das Ergebnis war der ruckeligste Animationsfilm, den man sich nur vorstellen kann. Ich mochte damals besonders die Ray-Harryhausen-Filme – Jason und die Argonauten oder Sindbads siebente Reise. Die waren unglaublich. Die Stop-Motion-Technik hat mir schon als Kind gefallen. Welche Kunstfertigkeit dahintersteckt, begreift man allerdings erst als Erwachsener.

    Die Schule habe ich irgendwie hinter mich gebracht, auch wenn mich der Unterricht nicht besonders interessierte. Leider gehöre ich zu der Generation, die lieber fernsah, statt zu lesen. Das ist bis heute so geblieben. Wenn es sich dagegen anbot, ein kleines Filmchen zu drehen, um eine gute Note zu bekommen, war ich sofort Feuer und Flamme. Ich erinnere mich, dass wir einmal eine zwanzigseitige Zusammenfassung zu einem Buch schreiben sollten. Ich beschloss damals, stattdessen lieber einen Film mit dem Titel Houdini zu drehen. Ich filmte mich selbst in Schwarz-Weiß mit der Super-8-Kamera im Zeitraffer. In dem Film entkomme ich von Eisenbahngleisen, werde in einen Swimmingpool geworfen und muss mich erneut befreien – diese ganzen albernen Houdini-Tricks eben. Das hat wirklich Spaß gemacht. Statt ein Buch zu lesen, bin ich auf unserem Hinterhof herumgehüpft und habe trotzdem eine Eins dafür bekommen – eine bessere Note, als wenn ich versucht hätte, eine Zusammenfassung zu schreiben. Das war am Anfang der Junior Highschool. Damals war ich ungefähr dreizehn. Später habe ich dann einen weiteren Film für den Psychologie-Kurs an der Highschool gemacht. Ich reihte Aufnahmen verschiedener Buchcover aneinander und unterlegte das Ganze mit dem Song »Welcome to My Nightmare« von Alice Cooper – psychologisch sehr gewieft! Darüber hinaus habe ich ein Stop-Motion-Filmchen gedreht, in dem mich ein Sitzsack im Schlaf angreift. Aber das war’s auch schon.
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      Vincent Price

    


    Ich habe nie ernsthaft daran gedacht, Regisseur zu werden. Es hat mir einfach Spaß gemacht, Filme zu drehen – und es hat mir ein paar gute Noten eingebracht. Bevor Universal Studios zu dem wurde, was es heute ist, konnte man sich über das Studiogelände führen lassen. Ich war noch sehr jung, als ich mir die Straßen angeschaut habe, wo Dracula und Frankenstein gefilmt wurden. Das hat mich stark beeindruckt und vermutlich den romantischen Aspekt des Ganzen verstärkt. Die Gelegenheit, Regie zu führen, bot sich mir aber erst nach ein paar Jahren bei Disney. Und vorher habe ich auch keinen Gedanken daran verschwendet. Vielleicht aus reinem Selbstschutz, weil ich mich nicht irgendwelchen überspannten Erwartungen aussetzen wollte. Ich lebe lieber im Augenblick.

    Wenngleich Burton sich in der Schule nicht besonders hervortat, wurde sein künstlerisches Potenzial schon bald offensichtlich. In der neunten Klasse gewann er den mit zehn Dollar dotierten ersten Preis in einer öffentlichen Ausschreibung der städtischen Müllabfuhr. Er entwarf ein Poster zum Thema saubere Straßen, das zwei Monate lang die Müllautos in Burbank zierte. An Weihnachten und Halloween verdiente er sich ein wenig Taschengeld damit, die Fenster seiner Nachbarn mit Schneelandschaften, Kürbissen, Spinnen und Skeletten zu verschönern.


    Ich bin ein ziemlich zerstreuter Mensch und manchmal auch recht hippelig und unaufmerksam. Aber es gibt Dinge, bei denen ich mich konzentrieren kann und die mir guttun. Das Zeichnen zum Beispiel hat für mich etwas sehr Beruhigendes. Das war schon als Kind so. Ich habe immer gern gezeichnet. In der Schule habe ich nichts anderes gemacht. Es war großartig. Im Kindergartenalter unterscheiden sich die Zeichnungen der Kinder noch kaum voneinander, alle sind gleich gut. Aber wenn man älter wird, geschieht etwas mit einem. Die Gesellschaft treibt einem bestimmte Dinge aus. An der Kunstschule musste ich zum Beispiel auch einen Kurs in Aktzeichnen belegen. Das war ein einziger Kampf. Anstatt einen zu ermutigen, eigene Ausdrucksformen zu finden und so zu zeichnen, wie man es als Kind getan hat, versuchen sie, einem alle möglichen Regeln einzubläuen. Dann heißt es: »Nein, nein, so kannst du das nicht zeichnen. Du musst es so machen.« Ich erinnere mich, dass ich irgendwann furchtbar frustriert war – weil ich gern zeichnete, es aber eigentlich nicht richtig konnte. Doch dann kam mir eines Tages die Erleuchtung. Ich saß über einer Zeichnung und dachte: »Verdammt, ist mir doch egal, ob ich zeichnen kann oder nicht. Es macht mir einfach Spaß!« Und ich schwöre bei Gott, plötzlich besaß ich eine Freiheit, die ich vorher nicht hatte. Von da an war es mir gleich, ob ich den menschlichen Körper realitätsgetreu darstellte oder nicht. Und ob es anderen gefiel. Ich hatte einfach dieses Gefühl von Freiheit, als hätte ich irgendwelche Drogen genommen. Und bis heute ringe ich darum, mir dieses Gefühl zu erhalten – besonders immer dann, wenn jemand sagt: »Das kannst du so nicht machen. Das ergibt keinen Sinn.« Jeden Tag aufs Neue muss man darum kämpfen, sich ein gewisses Maß an Freiheit zu bewahren.

    1976, mit achtzehn Jahren, erhielt Burton ein Stipendium für das California Institute of the Arts (CalArts), ein College in Valencia, Kalifornien, das von Walt Disney gegründet worden war. Im Vorjahr war dort vom Disney Studio ein Studienfach eingerichtet worden, mit dem potenzielle Nachwuchstrickzeichner herangezogen werden sollten. 


    An der Highschool hatte ich einen Lehrer, der mich sehr unterstützt hat, und ich erhielt dann ein Stipendium für das CalArts. Wir drehten dort Super-8-Filme – einen mexikanischen Monsterfilm oder einen Surferfilm – nur so zum Spaß. Aber meine eigentliche Berufung schien der Trickfilm zu sein. Disney arbeitete damals immer noch mit denselben Zeichnern, die Schneewittchen und die sieben Zwerge gemacht hatten, und hatte es lange Zeit versäumt, Nachwuchs heranzuziehen. Als ich mich in das von Disney finanzierte Studienfach einschrieb, existierte es gerade einmal zwei Jahre. Sie versuchten, den ganzen eifrigen jungen Rekruten beizubringen, wie man Trickfilme zeichnet. Es war wirklich wie in der Army, oder jedenfalls so, wie ich mir die Army vorstelle. Man wurde von Disney-Angestellten unterrichtet und bekam die Konzernphilosophie eingetrichtert. Die Atmosphäre war also ein wenig merkwürdig, aber dafür lernte ich zum ersten Mal Leute kennen, die ähnlich tickten wie ich. Alles Außenseiter, die verspottet wurden, weil sie Star-Trek-Fans waren oder noch seltsamere Interessen hatten.

    Außerdem kam man an das Material der Disney-Filme heran. Wenn man zum Beispiel erfahren wollte, wie Schneewittchen gezeichnet wurde, konnte man sich entsprechende Skizzen anschauen. Man wurde von Künstlern, Trickfilmzeichnern und Layout-Gestaltern des Konzerns unterrichtet, die einem beibrachten, wie bei Disney gearbeitet wurde. Damals war der Markt im Trickfilmbereich noch nicht so breit gefächert wie heute, und neunzig Prozent der Studenten träumten davon, eines Tages bei Disney zu arbeiten. 

    Am Ende jeden Jahres sollte man einen kleinen Trickfilm zeichnen, der dann von einem Prüfungsausschuss begutachtet wurde. Die Leute von Disney sahen sich alle Filme an und rekrutierten die talentiertesten Studenten vom Fleck weg – egal ob es sich nun um Anfänger handelte oder um Absolventen. Wenn jemand Talent zeigte, wurde er ausgewählt. Es herrschte also von Anfang an ein starkes Konkurrenzdenken, und man spekulierte darüber, wer als Nächstes den Sprung schaffen würde. Das Studium war sehr intensiv, und jedes Jahr hielt neue Überraschungen bereit. Ich war dort drei Jahre – und ob ich ein viertes durchgehalten hätte, weiß ich nicht. Im letzten Jahr war ich Dauergast im Finanzhilfebüro, weil sie mir mein Stipendium gestrichen hatten. Im Verlauf des Studiums wurde die Konkurrenz immer stärker, und die Filme wurden komplizierter. Es waren zwar immer noch Fingerübungen, jetzt aber mit Geräuschen und Musik. Der letzte Film, den ich machte, trug den Titel STALK OF THE CELERY MONSTER. Ein albernes Filmchen, aber ich wurde ausgewählt. Nach einem ziemlich mageren Jahr hatte ich am Ende Glück, weil Disney wirklich händeringend Leute suchte.
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    Im Jahr 1979 begann Burton als Trickfilmzeichner für Disney zu arbeiten und wirkte an dem Film Cap und Capper mit.


    Disney und ich passten schlecht zusammen. In meinem ersten Jahr war ich so niedergeschlagen wie nie zuvor in meinem Leben. Mein Chef war Glen Keane, ein großartiger Zeichner, der sehr nett war und sein Handwerk wirklich hervorragend verstand. Er hat mir sehr geholfen. Aber es war trotzdem eine ziemliche Quälerei, weil ich die ganze Zeit diese niedlichen Fuchsszenen zeichnen musste. Und die Disney-Füchse habe ich einfach ums Verrecken nicht hinbekommen. Es ist mir nicht einmal annähernd gelungen, den Disney-Stil nachzuahmen. Meine Füchse sahen alle aus, als wären sie unter die Räder gekommen. Deshalb durfte ich mich zum Glück an ein paar der Totalen versuchen, in denen die Figuren nur von fern zu sehen waren. Aber es war trotzdem furchtbar, wie chinesische Wasserfolter. Vielleicht lag es auch an dem Film an sich. Wenn man drei Jahre lang einen niedlichen Fuchs mit der Stimme von Sandy Duncan zeichnen muss, ist es schwierig, sich damit zu identifizieren. Mir fehlte es an der nötigen Geduld. Ich hab es einfach nicht gepackt – und das war wahrscheinlich auch gut so.

    Das Merkwürdige an Disney ist: Einerseits suchen sie nach Künstlern – allerdings nur, um sie in zombiehafte Fabrikarbeiter ohne jede Persönlichkeit zu verwandeln. Nur bestimmten Menschen ist es gegeben, diese beiden Seiten des Gehirns miteinander zu vereinen. Ich war damals emotional sehr labil und konnte deshalb keine gute Arbeit leisten. Ich lernte sogar, im Sitzen zu schlafen, mit dem Zeichenstift in der Hand. Es war wirklich grauenhaft. Eine Zeit lang schlief ich nachts acht bis zehn Stunden, ging dann zur Arbeit und schlief zwei weitere Stunden am Vormittag und zwei am Nachmittag im Sitzen. Dabei hatte ich immer den Stift in der Hand, für den Fall, dass jemand hereinkam.
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    Damals war ich wirklich seltsam. Ich wusste, dass ich Probleme hatte. Von anderen wurde ich immer als etwas verschroben wahrgenommen. Gelegentlich versteckte ich mich in einem Schrank und weigerte mich, herauszukommen, oder ich saß auf oder unter meinem Schreibtisch und machte alle möglichen merkwürdigen Sachen. Einmal habe ich mir selbst einen Weisheitszahn entfernt und eine Blutspur in den Korridoren hinter mir hergezogen. Aber diese Phase habe ich inzwischen überwunden – nun, zumindest verstecke ich mich nicht mehr in Wandschränken. Damals hielten alle Abstand zu mir, ließen mich aber dennoch gewähren. Ich muss wohl trotzdem noch genug geleistet haben, sodass ich nicht gefeuert wurde. Alles musste immer sehr schnell gehen. Aber weil ich die Zeichnungen sowieso nicht richtig hinbekommen habe, war es auch egal, wie viel Zeit ich darauf verwendete. Wahrscheinlich war es sogar besser, dass ich schnell arbeiten musste.
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    Zugleich machte ich noch meine eigenen Zeichnungen, die ich hin und wieder jemandem zeigte. Bald durfte ich deshalb auch andere Sachen machen. Der Konzern war damals im Umbruch und agierte vollkommen richtungslos. Da wurden Filme produziert wie Der tolle Käfer in der Rallye Monte Carlo. Es war eine in sich abgeschlossene Welt, und ich bin damals durch den ganzen Konzern getingelt. Ich durfte verschiedene Dinge ausprobieren und Konzepte für Spiel- und Zeichentrickfilme entwerfen.

    In der Frühzeit des Konzerns hatte es mal einen Zeichner gegeben, der nur dafür bezahlt wurde, Ideen zu liefern. Den Trickfilmzeichnern gefielen seine Sachen, und er konnte zeichnen, was immer er wollte, zum Beispiel eine Hand, die einen Augapfel hält. Ich hatte bald eine ähnliche Position inne, war also quasi ein Konzeptkünstler ohne besonderen Aufgabenbereich. Das war wirklich großartig. Da hat mir die ganze Sache wieder Spaß gemacht – ich war von früh bis spät mit meinen Zeichenstiften im Gange.

    Bald darauf wurde ich für den Film Taran und der Zauberkessel engagiert. Das war ebenfalls fantastisch. Mehrere Monate lang durfte ich zeichnen, was mir gerade in den Kopf kam: Hexen, Möbelstücke, alles Mögliche. Als der Film dann aber in die Produktionsphase ging, wurde mir Andreas Deja zur Seite gestellt, ein erfahrener Trickfilmzeichner, der eine Vorliebe für den klassischen, figurenzentrierten Stil hatte – ein Stil, der sich komplett von meinem unterscheidet. Damals hieß es: »Tim, uns gefallen deine Ideen, aber Andreas liegt eher auf unserer Linie.« Wahrscheinlich hofften sie, dass wir gemeinsam irgendeinen genialen Bastard in die Welt setzen würden. Aber dazu kam es nicht: Er saß auf einer Seite des Raums und ich auf der anderen. Es war wie bei Ein seltsames Paar, nur war der Umgangston freundlicher.

    Er machte sein Ding und ich meines. Den fertigen Film habe ich mir nicht angesehen, aber ich glaube, sie haben kein einziges Konzept von mir benutzt. Damals habe ich vermutlich so viele kreative Ideen verbraucht wie sonst in zehn Jahren. Und als nichts davon im Film Verwendung fand, war das irgendwie zum Lachen. Ich fühlte mich wie eine gefangene Prinzessin. Eigentlich war es kein schlechtes Leben. Ich durfte zeichnen, was ich wollte, aber ich hatte das Gefühl, in einer hermetisch abgeriegelten Umgebung zu arbeiten, wo man nie das Tageslicht erblickt. Trotzdem gab es immer wieder auch Dinge, für die sich das Ganze gelohnt hat. Der Kurzfilm VINCENT zum Beispiel oder FRANKENWEENIE. Das war etwas völlig Neues. Ich hatte Glück, dass ich mich in diese Richtung weiterentwickeln durfte.
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    Vor mehr als zehn Jahren habe ich als Konzeptkünstler an dem Film Tödliches Spielzeug von Barry Levinson mitgewirkt. Ich glaube, Levinson hat bis heute keine Ahnung, dass ich damals mit im Boot war. Jemand von Disney hatte mich gebeten, ein paar Zeichnungen anzufertigen. Bei Disney gab es damals noch das eine oder andere Urgestein, Leute, die gern ein zweites Fantasia produzieren wollten. Typen aus der Zeit, als es noch keine Drehbücher gab, nur ein paar verrückte Komiker in einem Raum, die sagten: »Jetzt holen wir mal Louis Prima ran und denken uns eine kleine Nummer aus.« Das war ziemlich cool. 

    Ich erinnere mich, wie der Film Tron gedreht wurde. Damals war ich nur ein einfacher Phasenzeichner inmitten all der Computerleute, die Dinge vorschlugen, die nicht einmal heutzutage alle hundertprozentig machbar sind. Der Konzern schien in der Pubertät zu stecken – eine merkwürdige Zeit, in der Altes und Neues nebeneinander existierte. Als ich bei Disney anfing, wurde noch ziemlich viel über Walt geredet. Es war wie ein seltsames Mantra: »Walt hätte jetzt dies und das gemacht.« Und ich habe mich immer gefragt: »Woher wollen die das eigentlich wissen?« Aber dann ist ihnen offenbar klar geworden, dass sie aufs 21. Jahrhundert zusteuern mussten. Nur wussten sie nicht recht, wie. Die Filme, die damals produziert wurden, sind alle irgendwie daneben. Ich hatte den Eindruck, dass der Konzern von dritt- oder viertklassigen Leuten geleitet wurde, die das Ruder übernommen hatten, nachdem die wirklich Talentierten gekündigt hatten, in Rente gegangen oder gestorben waren.

    Während seiner Arbeit als Konzeptkünstler bei Disney gewann Burton zwei Verbündete in der Führungsetage des Konzerns: Julie Hickson und Tom Wilhite, Leiter der Abteilung für kreative Entwicklung. Beide sahen in ihm ein ungewöhnliches Talent, das zwar nicht typisch Disney war, aber trotzdem unterstützt werden musste. 1982 bewilligte Wilhite Burton 60 000 Dollar für die Produktion von VINCENT – einem Stop-Motion-Kurzfilm auf der Grundlage eines Gedichtes, das Burton im Stile seines Lieblingskinderbuchautors Dr. Seuss verfasst hatte.


    Ich war seit etwa anderthalb oder zwei Jahren bei Disney – genau weiß ich es nicht mehr. In dieser Zeit hatte ich an Taran und der Zauberkessel mitgewirkt und an einem Film namens Trick or Treat, für den es, glaube ich, nicht einmal ein richtiges Drehbuch gab, nur ein vages Konzept: ein Spukhaus, Kinder, Halloween. Ich hatte diese VINCENT-Geschichte geschrieben, und ich langweilte mich. Beinahe hätte ich gekündigt, weil ich es einfach nicht mehr ertrug. Aber dann erhielt ich Unterstützung von ein paar Leuten. Sie haben mir ein bisschen Geld in die Hand gegeben, um VINCENT zu drehen. Offiziell sollte es ein Stop-Motion-Test werden. Das war wirklich sehr nett von ihnen und hat mich eine Weile bei der Stange gehalten.
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    Ich hatte VINCENT ursprünglich als Kinderbuch geschrieben und wollte es als Zeichentrickfilm umsetzen. Aber dann erhielt ich die Gelegenheit, daraus einen Stop-Motion-Film zu machen. Diese Tricktechnik hat mich sehr interessiert, weil ich das Gefühl hatte, dass sie den Figuren der Geschichte eine gewisse Würde und Materialität verlieh, sie authentischer machte. Und dass der Film real wirkte, war mir wirklich wichtig.
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      Der Rabe – Duell der Zauberer

    

    Zusammen mit dem Trickfilmzeichner Rick Heinrichs, dem Stop-Motion-Spezialisten Stephen Chiodo und Kameramann Victor Abdalov arbeitete Burton zwei Monate lang an dem fünfminütigen Film. VINCENT wurde in Schwarz-Weiß gedreht, im Stil der deutschen expressionistischen Filme der 1920er-Jahre, und erzählt die Geschichte des siebenjährigen Vincent Malloy, eines etwas verstörten Kindes, das sich für Vincent Price hält. Vincent gleitet zwischen der banalen Realität seines Lebens in der Vorstadt und seiner Fantasiewelt hin und her und versetzt sich gedanklich in eine Reihe von Situationen, die von den Vincent-Price- und Edgar-Allan-Poe-Filmen inspiriert sind, die Burton als Kind so stark beeindruckt hatten. Unter anderem führt Vincent Experimente an seinem Hund durch – ein Motiv, das Burton in seinem nächstem Projekt FRANKENWEENIE wieder aufnehmen sollte – und stellt sich vor, seine Tante in heißes Wachs zu tauchen. Der Film endet damit, dass Vincent im Dunkeln am Boden liegt und aus dem Gedicht Der Rabe von Edgar Allan Poe zitiert.
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      VINCENT

    



Vincent Price, Edgar Allan Poe, Monsterfilme – das alles hat mich stark beeinflusst. Wenn man mit ansieht, wie jemand anders furchtbare Qualen erleidet, ist das wie eine Therapie. Und genau das war VINCENT für mich. Der Film gleitet ständig zwischen der wirklichen Welt und Vincents Realität hin und her. Die Hauptfigur hält sich für Vincent Price, und man sieht die Welt durch seine Augen. 

    Die Leute bei Disney dachten, Vincent würde am Ende sterben. Aber er liegt einfach nur da. Wer kann schon sagen, ob er tot ist oder einfach nur träumt? Sie haben sich ein fröhlicheres Ende gewünscht, dabei fand ich es eigentlich gar nicht so düster. Mir gefällt es besser, wenn Filme ein offenes Ende haben. Ein erzwungenes Happy End hat für mich immer etwas Psychotisches. Sie wollten, dass am Ende des Films das Licht angeht, der Vater hereinkommt und sagt: »Komm, lass uns zu einem Football- oder Baseballspiel gehen.« Das war meine erste Erfahrung mit dem Happy-End-Syndrom.

    In VINCENT gibt es keine direkten Bezugnahmen auf bestimmte Filme, zum Beispiel auf irgendwelche Poe-Verfilmungen. Es war eher so, dass ich mit diesen Filmen aufgewachsen bin und sie immer sehr gemocht habe. Zwar geht es an einer Stelle darum, dass jemand lebendig begraben wurde. Außerdem führt die Hauptfigur ein paar Experimente durch, und die Sache mit dem Wachs spielt auf Das Kabinett des Professor Bondi an. Aber in erster Linie wollte ich die Stop-Motion-Technik ausprobieren. 
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    Wenn man VINCENT sieht, fällt sofort auf, dass die Titelfigur, ein bleicher Junge mit schwarzen, wild abstehenden Haaren, große Ähnlichkeit mit Burton selbst aufweist.


    Ich entscheide mich nie bewusst dafür, eine Zeichnung anzufertigen, die mir ähnlich sieht. Aber natürlich trägt die Figur gewisse Charakterzüge, die auch ich besitze. Das ist bei mir immer so. Selbst zu Figuren wie Batman, die auf den ersten Blick eher kommerziell angelegt sind und nichts Individuelles an sich haben, brauche ich einen persönlichen Bezug. Und wenn es nur ein bestimmtes Gefühl ist. Man investiert so viel in diese Filme, da muss es etwas geben, womit man sich identifizieren kann. Und die Hauptfigur in VINCENT ist mir tatsächlich sehr ähnlich. Ich habe oft zu hören bekommen: »Das bist doch du, Tim.« Aber was soll ich darauf sagen? Darüber denke ich nicht nach. Zu intellektuell darf man an die Sache meiner Meinung nach nicht rangehen. Man verliert sonst jede Spontaneität. Wenn man zu viel über etwas nachdenkt, geht es meistens in die Hose. Ich finde, VINCENT spricht für sich. Der Film ist bei aller Ambivalenz und Offenheit in sich rund. In Hollywood wollen die Leute immer alles so klar wie möglich haben. Sie mögen es nicht, wenn etwas in der Schwebe bleibt. Mir dagegen gefällt das sehr gut.
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      Vincent in seiner Fantasiewelt

    


    Das expressionistische Set-Design und die Einstellungen des Films erinnern an Robert
	Wienes Das Cabinet des Dr. Caligari.

    Natürlich hatte ich Bilder davon gesehen, den Film selbst kannte ich allerdings noch nicht. Ich glaube, die Inspiration kam eher von den Kinderbüchern von Dr. Seuss. Außerdem wurde der Film in Schwarz-Weiß gedreht und hat diesen Vincent-Price-Gothic-Touch. Die Bücher von Dr. Seuss habe ich immer sehr gemocht. Der Rhythmus der Geschichten hat mich stark angesprochen. Seine Bücher sind einfach perfekt: genau die richtige Anzahl von Wörtern, der richtige Rhythmus, wunderbar subversive Geschichten. Für mich ist er der großartigste Kinderbuchautor überhaupt. Wahrscheinlich hat er zahllosen Kindern das Leben gerettet, und niemand wird je davon erfahren.

    Der Erzähler in VINCENT ist Burtons Kindheitsidol Vincent Price. Der Film stellte den Anfang einer Freundschaft zwischen dem Regisseur und dem Schauspieler dar, die bis zu Prices Tod im Jahr 1993 andauern sollte.
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    Wir haben Vincent Price die Storyboards geschickt und ihn gebeten, als Erzähler mitzuwirken. Er war einfach fantastisch. Vermutlich war das eines der prägendsten Erlebnisse in meinem Leben. Wer weiß schließlich vorher, wie so etwas laufen wird? Kann sein, man hat einen bestimmten Eindruck von jemandem, und wenn man ihm dann leibhaftig begegnet, sagt er: »Lass mich bloß in Ruhe. Ich will nichts mit dir zu tun haben.« Aber er war wirklich wunderbar und sehr interessant als Mensch, gerade auch was seine künstlerischen Vorlieben betrifft. Und er war sehr entgegenkommend. Ich hatte immer das Gefühl, dass er genau wusste, worum es in dem Film geht, sogar mehr noch als ich. Er begriff, dass es nicht nur einfach eine Hommage war, nach dem Motto: »Oh, Mr Price, ich bin ihr größter Fan.« Er verstand die Psychologie des Films, was mich wirklich erstaunt hat. Ich hatte das Gefühl, auf dem richtigen Weg zu sein. Endlich einmal hat mich jemand als das gesehen, was ich bin, und mich trotzdem akzeptiert.

    Es nicht leicht, jemandem zu begegnen, den man seit seiner Kindheit verehrt und der einen stark beeinflusst hat. Besonders, wenn man ihm etwas schickt, das ein bisschen infantil und kitschig wirkt und worin dieser Einfluss ganz klar zu erkennen ist. Aber er war einfach großartig. Genau das braucht man, um weiterzumachen. Das baut einen auf. Besonders wenn man schon an zu viele zwielichtige Gestalten geraten ist. Er war nicht einfach nur nett, er schien zu begreifen, worum es geht. Natürlich gibt es Gründe, warum einen bestimmte Menschen auf der Kinoleinwand besonders ansprechen – sie strahlen etwas aus, was über ihre Filmrolle hinausgeht. 

    VINCENT lief zwei Wochen in einem Kino in Los Angeles, zusammen mit dem Teeniefilm Tex mit Matt Dillon in der Hauptrolle. Bevor der Film im Archiv von Disney verschwand, wurde er noch auf Festivals in London, Chicago und Seattle gezeigt und von den Kritikern sehr positiv aufgenommen. Er gewann zwei Preise, einen in Chicago und den Kritikerpreis des Festival d’Animation Annecy in Frankreich.


    Die Leute bei Disney waren mit VINCENT zufrieden, wussten jedoch nicht recht, was sie mit dem Film machen sollten. Dort werden ständig Filme für 30 Millionen Dollar gedreht. So ein fünfminütiger Kurzfilm fällt da ziemlich aus dem Rahmen. Ich war sehr froh, ihn gemacht zu haben. Etwas fertigzubekommen hat immer eine kathartische Wirkung. Und die Zuschauer mochten ihn. Trotzdem war es ein bisschen seltsam, weil Disney zwar zufrieden damit war, sich aber gleichzeitig auch irgendwie dafür geschämt hat. Ich glaube, sie konnten einfach nichts damit anfangen. Für solche Kurzfilme gibt es keinen Markt, und der Konzern befand sich in einer merkwürdigen Übergangsphase, sodass der Film einfach unter den Tisch gefallen ist. Außerdem wusste ich damals nicht, ob ich überhaupt noch ein Mitarbeiter bei Disney war.
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    Als Nächstes führte Burton im Auftrag von Disney bei einem Spielfilm Regie – einer Verfilmung des grimmschen Märchens »Hänsel und Gretel« mit japanischen Darstellern. Der Film wurde für 116 000 Dollar für den Fernsehsender Disney Channel produziert, der damals noch in den Kinderschuhen steckte. Das Drehbuch stammte von Produzentin Julie Hickson. Auch wenn es dem Film an der emotionalen Tiefe mangelt, die bei VINCENT zu finden ist, ist er doch ein gutes Beispiel für Burtons überspannten Ideenreichtum. In vielerlei Hinsicht weicht er auf typisch burtoneske Weise von der Vorlage ab. Zum Beispiel endet er mit einem Kung-Fu-Kampf zwischen Hänsel und Gretel und der Hexe, die von einem männlichen Darsteller gespielt wird.


    Der Disney Channel war damals gerade erst gegründet worden. Sie hatten dort eine Reihe mit Märchenfilmen auf den Weg gebracht, und ich hatte die Idee, »Hänsel und Gretel« mit japanischen Darstellern zu verfilmen und der Geschichte einen besonderen Dreh zu geben. Einen Haufen Zeichnungen dazu hatte ich schon in der Schublade, und so ließen mich die Leute bei Disney gewähren. Anfangs lief alles über diese Zeichnungen. Ich hätte ein paar Wände damit tapezieren können, und ich glaube, das hat Disney eine gewisse Sicherheit gegeben. Obwohl es schwierig war, sich auf Grundlage dieser Zeichnungen einen ganzen Spielfilm, inklusive Kulissen, Schauspielern usw., vorzustellen, haben sie sie wohl davon überzeugt, dass ich nicht komplett verrückt bin und tatsächlich etwas auf die Beine stellen könnte. Außerdem befand sich damals, wie schon gesagt, der ganze Konzern im Umbruch. Bis vor Kurzem wäre es aber auch heutzutage völlig undenkbar gewesen, einen solchen Film für ein Studio zu produzieren. Inzwischen gibt es Fernsehsendungen, die von den Studios finanziert werden, oder sie investieren in Filmschulen. Heute dürfen angehende junge Regisseure bei Disney Probeszenen drehen. Damals war so etwas jedoch nicht üblich. Mir war deshalb stets klar, dass ich mich in einer einzigartigen Situation befand. Deshalb war ich froh und glücklich, selbst wenn mal nicht alles glattlief.

    Der Film hält sich relativ eng an die Vorlage, außer dass die Darsteller Japaner sind. Japanisches Design hat mich schon immer fasziniert. In den Godzilla-Filmen meiner Kindheit haben mich besonders das Design und die Farben angesprochen. Außerdem habe ich in HANSEL AND GRETEL eine kleine Martial-Arts-Szene eingebaut, weil ich ein großer Fan von Kampfsport-Filmen bin. Die Erwartungshaltung der Zuschauer hat mich nie besonders interessiert. Stattdessen dachte ich mir: Wenn etwas mir schon nicht gefällt, wie soll es dann den Zuschauern gefallen? Und wenn etwas nur mir gefällt, ist es auch okay. Dann hat zumindest einer seinen Spaß gehabt.
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      HANSEL AND GRETEL

    



    Bei HANSEL AND GRETEL arbeitete Burton zum ersten Mal mit Schauspielern zusammen, wenn auch mit Laiendarstellern.


    Der Film war sehr amateurhaft, was aber eher an mir als an den Darstellern lag. Die Arbeit daran hat mir trotzdem Spaß gemacht, und ich habe dabei eine Menge gelernt. Es ist schon seltsam – wenn man noch nie einen echten Spielfilm gedreht hat, kann man sich gar nicht vorstellen, was daran so schwierig sein soll. Es sieht alles so einfach aus, bis man dann tatsächlich mitten in den Dreharbeiten steckt. Als Trickfilmzeichner hatte ich kaum mit Leuten zu tun. Ich konnte mich anderen gegenüber nie besonders gut verständlich machen und habe nur wenig gesprochen. Das ist heute immer noch so, aber früher war es viel schlimmer. Ich beendete nie die Sätze, weil ich im Geiste immer schon einen Schritt weiter war. Außerdem war das keine Shakespeare-Verfilmung, wo man eine feste Vorlage hat. Es war nicht leicht, den Leuten klarzumachen, was ich von ihnen wollte, und ich habe mich dabei ziemlich ungeschickt angestellt. Mit der Zeit hat sich das gebessert. Als Regisseur muss man mit vielen Menschen kommunizieren – eine Erfahrung, die ich damals zum ersten Mal machte. Ich glaube, dass mir dieser Film bei meinem nächsten Projekt sehr geholfen hat. Bei der Arbeit an FRANKENWEENIE konnte ich auf den Erfahrungen aufbauen, die ich mit HANSEL AND GRETEL gemacht hatte.
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    Trotz des geringen Budgets setzte Burton bei HANSEL AND GRETEL zahlreiche ambitionierte Spezialeffekte ein, darunter einige Stop-Motion-Trickszenen, die von Heinrichs und Chiodo umgesetzt wurden, mit denen er schon bei VINCENT zusammengearbeitet hatte, und eine Reihe visueller Gags. Der Vater von Hänsel und Gretel ist in dem Film kein Holzfäller, sondern ein Spielzeugmacher, was Burton die Möglichkeit gab, seiner Leidenschaft für Spielzeuge und technische Gerätschaften zu frönen – ein Thema, das sich auch in späteren Filmen von ihm wiederfindet – und die Kulissen mit japanischen »Transformern« zu füllen.


    Wir haben mit Frontprojektion gearbeitet und mit Stop-Motion-Technik – mit allen möglichen Spezialeffekten, aber auf sehr primitive Weise. Für mich war es eine gute Gelegenheit, Sachen auszuprobieren. Mich hat immer interessiert, wie sich die Stop-Motion-Technik mit echten Darstellern verbinden lässt, so wie man es in den Harryhausen-Filmen sieht, die mich als Kind begeistert haben. 

    Der Film war sehr stark durchdesignt. Einerseits also unheimlich ambitioniert, andererseits aber auch sehr kitschig und billig. Woher die Sache mit den Spielzeugen kommt, weiß ich allerdings nicht, außer dass ich Spielzeuge schon immer gemocht habe. Aber einen Spielzeugfetisch oder etwas Ähnliches hatte ich nie. Für mich war Spielzeug immer eine Verlängerung meiner Fantasie – ein Werkzeug, mit dem ich meinen Ideen eine Form geben konnte. Ich erinnere mich besonders an eine kleine Spielzeugente, die sich in einen Roboter und einen Pfefferkuchenmann verwandelt. Das war eine sehr merkwürdige Puppe – sie zwingt Hänsel, sie zu essen.
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      Das Hexenhaus

    

    Wir hatten damals sehr wenig Geld für die Produktion. Ich glaube, der Film wurde nur ein Mal gezeigt, an Halloween, um 22.30 Uhr – was beim Disney Channel so ungefähr das Gegenteil der Primetime war. Der Film hat also keine großen Wellen geschlagen. Aber es gibt ein paar Szenen darin, die mir gut gefallen. Das Ganze erinnert mich an die gruseligen Kindersendungen, mit denen ich aufgewachsen bin.

    Ich kann mich nicht erinnern, dass ich nach HANSEL AND GRETEL den besonderen Wunsch verspürt hätte, Regisseur zu werden. Mir war nur eines klar – und das eigentlich schon seit meinen Anfängen als Trickfilmzeichner –, nämlich, dass ich in meiner Arbeit meine eigenen Vorstellungen umsetzen wollte. Etwas anderes kann ich auch gar nicht. Als Zeichner bin ich nicht gut genug, um einen bestimmten Stil nachzuahmen. Ich habe also nicht bewusst den Entschluss gefasst, Regisseur zu werden, die Arbeit hat mir einfach Spaß gemacht, weil es hauptsächlich darum geht, Bilder zu erschaffen, kreativ zu sein. Und das ist bis heute so geblieben.

    Danach habe ich eine ganze Reihe von Filmideen entwickelt, unter anderem auch die Idee zu NIGHTMARE BEFORE CHRISTMAS. Allerdings war das kein zielgerichteter Prozess. Ich habe eine Reihe von Zeichnungen angefertigt und hatte den Ansatz einer Idee. Beim Skizzieren nahm die Sache dann mehr und mehr Gestalt an. Ich zeichnete ein paar Figuren, und wenn ich eine interessant fand, versuchte ich herauszufinden, was sie bedeutet und was für eine Psychologie dahintersteckt. Eins hat sich ganz organisch aus dem anderen ergeben. Ich habe mich nicht hingesetzt und gesagt: »So, heute mache ich das, und morgen entwickle ich das.« Alles ging ineinander über.
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      Sparky mit Nähten

    

    Burtons drittes Werk war FRANKENWEENIE, ein fünfundzwanzig Minuten langer Schwarz-Weiß-Film, der eine verblüffende Hommage an James Whales Frankenstein (1931) und die Fortsetzung Frankensteins Braut (1935) darstellt. Das Drehbuch stammt von Lenny Ripp und beruht auf einer Kurzgeschichte von Burton. FRANKENWEENIE wurde von Burtons Befürworterin bei Disney, Julie Hickson, für knapp eine Million Dollar produziert. Burton war damals fünfundzwanzig.


    FRANKENWEENIE entstand aus ein paar Zeichnungen und dem Gefühl, dass sich daraus vielleicht ein etwas längerer Kurzfilm machen ließe. Ursprünglich sollte er zum Kinoneustart von Pinocchio auf den Markt gebracht werden. Damals ergab sich alles wie von selbst, von der ursprünglichen Idee bis zur Entscheidung des Studios, den Film zu finanzieren. Disneys Zusage hat mich sehr verwundert. Es war nicht einmal Tom Wilhite, der die Entscheidung traf, sondern jemand ganz anders. Wirklich seltsam. Bis heute kann ich keine genaue Antwort auf die Frage geben, wie ich Regisseur geworden bin. Auf jeden Fall habe ich nicht bewusst darauf zugesteuert. Ich hatte auch keine wirkliche Ausbildung. Das Ganze war ein völlig surrealer Zufall.

    Burton ist der Ansicht, dass er aus FRANKENWEENIE auch einen Film von normaler Spielfilmlänge hätte machen können, wenn er mehr Zeit zum Drehen gehabt hätte. Die Handlung des Klassikers von Mary Shelley wird in eine moderne Vorstadt verlegt. Der Film erzählt die Abenteuer des zehnjährigen Victor Frankenstein (Barret Oliver), der seinen Hund, einen Pitbullterrier namens Sparky, der bei einem Verkehrsunfall getötet wurde, auf dem Dachboden seines Elternhauses wieder zum Leben erweckt. Am Anfang des Films zeigt Victor seinen Eltern einen Super-8-Film mit dem Titel Monsters From Long Ago. Darin tritt Sparky als prähistorisches Ungeheuer auf und wird von einem Geschöpf angegriffen, das aus einem Godzilla-Film stammen könnte. Als Sparky nach der Prozedur wieder zum Leben erwacht, ist sein ganzer Körper mit Nähten überzogen, und aus seinem Hals ragen links und rechts zwei Bolzen heraus – eine Hommage an die Maske, die Jack Pierce in den Frankenstein-Filmen für Boris Karloff geschaffen hatte. 


    Die Inspiration für diesen Film war die Vorstellung, wie es ist, einen geliebten Hund am Leben erhalten zu wollen. Aber der Einfluss der Horrorfilme, die ich in meiner Kindheit in Suburbia gesehen hatte, Gothic Horror, Frankenstein, Edgar Allan Poe, ist natürlich auch nicht zu verkennen. FRANKENWEENIE ist ein weiterer Film, der sich aus diesen Erfahrungen speist.

    Allerdings – und das ist mir sehr wichtig – gibt es in dem Film keine einzelne Einstellung, die direkt auf Frankenstein verweist. Über meine Filme sagen die Leute oft: »Das ist doch wie die und die Szene in dem und dem Film.« Und vielleicht stimmt das auch. Aber ich habe immer darauf geachtet, nicht einfach etwas zu kopieren. Ich würde mir nie eine Szene aus einem anderen Film vornehmen und sagen: »Genau das will ich auch machen.« Nicht einmal, wenn es sich um eine Hommage handelt. Stattdessen versuche ich mir klarzumachen, was mir an dem Original gefällt und um welche Emotionen es mir geht. Deshalb ist es für mich auch so wichtig, dass die Leute, mit denen ich zusammenarbeite, mit mir auf einer Wellenlänge liegen. Der Drehbuchautor Lenny Ripp zum Beispiel hat das verstanden und nicht darauf gepocht, dass wir uns Frankenstein noch einmal genau ansehen – wir kannten den Film gut genug. Er war in unserer Erinnerung präsent, und das reichte völlig aus.

    Für FRANKENWEENIE habe ich überhaupt keine Recherche angestellt. Ich konnte mich noch daran erinnern, dass ich den gemalten Himmel in Frankenstein unglaublich cool fand, also beschrieb ich ihn aus der Erinnerung: »Er war gemalt, aber die Wolken traten sehr deutlich hervor. Es war ein aufgewühlter, stürmischer Himmel.« Und als ich mir Frankenstein sehr viel später noch einmal angesehen habe, musste ich feststellen, dass das gar nicht wirklich stimmte. Das war nur ein bestimmter Eindruck, der mir davon geblieben war. Aber mir war es trotzdem lieber so. Wenn man immer nur Dinge aus anderen Filmen zusammenklaut, kann man kein eigenes Gefühl dafür entwickeln.
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      FRANKENWEENIE (2012)

    

    Wie Whales Frankenstein (und später auch EDWARD MIT DEN SCHERENHÄNDEN) endet FRANKENWEENIE mit einem Showdown zwischen dem »Monster« – Sparky – und einem aufgebrachten Mob. Die Windmühle, die auch in Frankenstein eine wichtige Rolle spielt, befindet sich diesmal allerdings auf einer Minigolfanlage. Am Schluss findet Sparky die wahre Liebe – in Gestalt einer Pudeldame, deren Frisur der von Elsa Lanchester in Frankensteins Braut ähnelt. Burton zufolge sind auch diese Anspielungen weniger als direkte Bezugnahmen auf Whales Filme zu verstehen, sondern haben eher etwas mit der Umgebung zu tun, in der er aufgewachsen ist.


    Das Schöne war, dass ich mir wegen der Anspielungen gar nicht so sehr den Kopf zerbrechen musste. In der Vorstadt, wo ich aufgewachsen bin, gab es überall Minigolfanlagen mit Windmühlen, die genauso aussahen wie die in Frankenstein. Die Realität deckte sich hier also zufällig mit den Filmbildern. Und so war es auch mit diesen Pudeln und ihren aufwendigen Frisuren, die einen immer an Frankensteins Braut erinnern. All diese Dinge gibt es wirklich. Deshalb lag es nahe, sie zu verwenden – diese Bilder fanden sich tatsächlich in Burbank.

    [image: Abbildung]
      Sparky und seine Braut

    

    Bei FRANKENWEENIE arbeitete Burton zum ersten Mal mit professionellen Schauspielern zusammen – unter anderem mit Shelley Duvall und Daniel Stern als Victors Eltern und Regisseur Paul Bartel als seinem Lehrer. Trotz seiner Unerfahrenheit gelang es Burton, den Schauspielern, allen voran Barret Oliver als Victor, einige sehr anrührende Szenen zu entlocken.


    Die Schauspieler waren alle großartig. In dieser Hinsicht habe ich immer Glück gehabt. Ich habe selten die Erfahrung gemacht, dass sich jemand querstellte oder rumzickte. Das hat meine Einstellung gegenüber den Schauspielern, aber auch allen anderen, mit denen ich bei meinen Filmen zu tun habe, stark beeinflusst. Man muss eine gemeinsame Basis haben. Wenn sie mich und meine Filme nicht mögen, dann will ich auch nicht mit ihnen zusammenarbeiten. Damals wussten alle, dass ich noch ein unbeschriebenes Blatt war, aber die Idee des Films hat den Schauspielern gefallen. Sie haben gesehen, dass mir die Sache am Herzen liegt.
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      Sparkys Braut in dem Remake von 2012

    

    Gute Schauspieler gibt es viele, aber wenn man mit jemandem zusammenarbeitet, muss man eine Verbindung spüren. Diesen Drang, ständig im Mittelpunkt zu stehen, mochte ich nie. Etwas gemeinsam zu erschaffen ist schwer genug, da sollten möglichst alle am gleichen Strang ziehen. Die Schauspieler damals waren wirklich fantastisch – sie haben sich für das Projekt mächtig ins Zeug gelegt und mir ein gutes Gefühl gegeben. Ich habe gelernt, wie wichtig es ist, mit den Leuten zu kommunizieren.
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      Frankensteins Braut

    

    Wie schon VINCENT geht auch FRANKENWEENIE auf sehr persönliche Erfahrungen zurück. Doch ebenso wie später bei EDWARD MIT DEN SCHERENHÄNDEN und NIGHTMARE BEFORE CHRISTMAS ließ Burton das Drehbuch von jemand anderem schreiben.


    Ich habe mich nie als Autor gesehen, obwohl ich natürlich auch manchmal Texte schreibe. VINCENT zum Beispiel stammt aus meiner Feder. Vielleicht werde ich mich dem irgendwann wieder stärker widmen. Aber egal ob jemand anders das Drehbuch verfasst, man muss sich immer vorstellen, man hätte es selbst geschrieben. Zu allem, was ich mache, muss ich einen persönlichen Bezug haben. Damals war es für mich einfacher, das Drehbuch nicht selbst zu schreiben. Außerdem gewinnt man dadurch noch mal einen anderen Blick auf das Thema. Solange der Autor mich und meine Arbeit versteht, kann er dazu beitragen, dass der Film besser, offener wird.

    Ursprünglich sollte der Film 1984 mit dem Kinoneustart von Pinocchio auf den Markt kommen. Als FRANKENWEENIE jedoch keine uneingeschränkte Altersfreigabe erhielt, wurde er von Disney zurückgezogen.


    Ich kann mir nicht ständig Gedanken darüber machen, wie meine Filme von den Zuschauern aufgenommen werden. Das würde mich in den Wahnsinn treiben. Vieles ist da einfach nicht logisch. Als FRANKENWEENIE keine uneingeschränkte Altersfreigabe erhielt, war Heulen und Zähneklappern angesagt, denn das hieß, dass er nicht zusammen mit einem Trickfilm laufen konnte, der für alle Altersstufen freigegeben war. Ich war ein bisschen geschockt, weil ich die Entscheidung der MPAA nicht verstanden habe. In dem Film kommen keine Schimpfwörter vor, es gibt nur wenig Gewalt, und die wird auch nicht direkt gezeigt. Ich habe deshalb nachgefragt, was ich tun müsste, um eine uneingeschränkte Freigabe zu erhalten. Und sie haben geantwortet: »Sie können gar nichts tun. Es liegt nicht an irgendwelchen Szenen, die man herausschneiden könnte, sondern am Erzählton an sich.« Vielleicht war es die Tatsache, dass der Film in Schwarz-Weiß gedreht wurde, die ihnen nicht gefallen hat. Der Film selbst enthält keine schlimmen Szenen. Es gab eine Probevorführung von Pinocchio und FRANKENWEENIE. Und man muss schon sagen, dass es in Pinocchio ein paar für Kinder ziemlich furchteinflößende Szenen gibt. Wenn man den Film eine Weile nicht gesehen hat, hält man ihn einfach für einen klassischen Kinderfilm. Das ist genau wie mit Märchen. Wenn man das Wort »Märchen« hört, denkt man immer zuerst an eine niedliche Kindergeschichte. Aber die Wahrheit sieht anders aus. Und genauso ist es mit Pinocchio. Natürlich ist der Film an sich harmlos, aber er enthält auch ein paar sehr aufwühlende Momente. Ich erinnere mich, dass ich mich als Kind bei manchen Szenen gefürchtet habe. Und auch bei der Probevorführung haben einige Kinder an bestimmten Stellen geweint. Die waren für sie viel schlimmer als alles, was in FRANKENWEENIE zu sehen ist. Aber weil der Film kein altbewährter und erprobter Klassiker ist, spielten alle verrückt und wollten ihn nicht auf den Markt bringen.
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    Der Film fiel in eine Zeit, als der Konzern sich zu wandeln begann und die Leute das Steuer übernahmen, die dort auch heute noch das Sagen haben. Die Reaktion auf den Film war deshalb mehr oder weniger dieselbe wie bei VINCENT: »Ein toller Film, aber wir haben nicht vor, ihn jemals auf den Markt zu bringen.« Damals war ich sehr frustriert. Zwar war im Konzern die alte Garde von neuen Leuten abgelöst worden, aber ein dreißigminütiger Kurzfilm genoss bei ihnen trotzdem keine besonders hohe Priorität. Schließlich waren sie ziemlich damit beschäftigt, ihre eigene Linie zu finden.

    Damals hatte ich von Disney endgültig die Nase voll. Es war eine tolle Erfahrung, und ich hatte wirklich Glück gehabt. Kaum jemand hat so viele Chancen erhalten wie ich. Und dafür war ich dankbar. Aber all meine Sachen sind dort sofort in der Versenkung verschwunden. Es war wie verhext.


    FRANKENWEENIE lief kurzzeitig in Großbritannien in den Kinos, zusammen mit dem Film Baby – Das Geheimnis einer verlorenen Legende von Touchstone Pictures. Vor dem Kinostart von BATMANS RÜCKKEHR 1992 wurde der Film von Disney in den USA auf Video herausgebracht. Shelley Duvall war von Burtons filmischem Erzählstil und seinem Umgang mit den Schauspielern so beeindruckt, dass sie ihn einlud, bei einer Folge der Faerie Tale Theatre-Serie, die damals bei Showtime lief und die sie moderierte und produzierte, Regie zu führen. Bei der 47-minütigen Folge, die den Titel ALADDIN UND DIE WUNDERLAMPE trug, arbeitete Burton zum ersten Mal mit mehreren Kameras. Auch hier sind wieder Modelle und Spezialeffekte von Rick Heinrichs und Stephen Chiodo zu sehen.


    Direkt nach FRANKENWEENIE bat mich Shelley Duvall, bei einer Folge ihrer Faerie Tale Theatre-Serie Regie zu führen. Das war sehr nett, weil dort sonst nur namhafte Regisseure wie zum Beispiel Francis Ford Coppola engagiert wurden. Ich habe mich sehr geehrt gefühlt. Es war eine interessante Erfahrung, aber eigentlich wieder einmal eine Nummer zu groß für mich. Die Aufnahmen wurden mit drei Kameras gemacht. Auch bei diesem Film finde ich manches ganz okay und anderes weniger gelungen. Einige Szenen erinnern an eine schlechte Las-Vegas-Show. Wenn ich mal danebenliege, dann aber richtig. Mir fehlt einfach der Abstand zu meiner Arbeit. Ich will mich weiterentwickeln. Das will schließlich jeder. Aber wenn ich nicht hundertprozentig hinter einer Sache stehe, schaffe ich es auch nicht, mich irgendwie durchzumogeln.

    Shelley hat für die Serie eine großartige Atmosphäre geschaffen. Sie hat die Leute dazu gebracht, für so gut wie kein Geld zu arbeiten, sondern allein ihr zuliebe. Dabei war es harte Arbeit: eine Woche Drehzeit, drei Kameras. Das war ziemlich heftig, und mir ist dabei klar geworden, dass ich für Auftragsarbeiten nur bedingt geeignet bin. Seitdem sage ich immer: »Leute, wenn ich das für euch machen soll, dann lasst es mich auf meine Weise machen. Ich werde mir die größte Mühe geben. Aber wenn das Ganze eine reine Auftragsarbeit für mich ist, bekommt ihr am Ende kein gutes Ergebnis. Und damit ist niemandem gedient.« Das ist so eine Art Schutzreflex. Dabei bewundere ich die Regisseure der alten Schule, die mal einen Western und dann wieder einen Thriller drehen konnten. Das finde ich absolut faszinierend. Aber dafür bin ich einfach nicht der Typ.

    Unter den Darstellern bei ALADDIN waren damals James Earl Jones (der in der Star Wars-Trilogie die Stimme von Darth Vader gesprochen hat) und Leonard Nimoy (Mr Spock aus Raumschiff Enterprise) als finsterer marokkanischer Magier, der Aladdins Lampe in seinen Besitz bringen will.


    Irgendwie ist es surreal, mit Schauspielern zu arbeiten, die man seit seiner Kindheit kennt. Besonders, wenn man noch nicht lange dabei ist. Aber diese Erfahrung hatte ich schon bei VINCENT mit Vincent Price gemacht. Deshalb brachte mich das nicht mehr allzu sehr aus der Fassung. Auch bei diesem Film hatte ich wieder die Gelegenheit, mit großartigen Schauspielern zusammenzuarbeiten. Jeder von ihnen hat eine andere Arbeitsweise, und ich habe viel von ihnen gelernt.

    Mit seinen schrägen Kulissen erinnert
      ALADDIN an Das Cabinet des Dr. Caligari, spielt jedoch auch mit Motiven, die in den unterschiedlichsten Konstellationen in Burtons späteren Filmen wiederkehren: Fledermäuse, Skelette, Totenschädel, Spinnen und Formschnittgärten.

    Wenn man ein Bild erst mal im Kopf hat, lässt sich schwer sagen, wie lange es dauert, bis man es wieder loswird. Manchmal denke ich: »Nicht schon wieder ein Skelett. Das hatte ich jetzt oft genug. Damit verbinde ich nichts mehr.« Und dann wieder: »Ach, ich dachte, ich hätte sie satt, aber Skelette gefallen mir einfach.«

    Man weiß nie, wann man von einer Idee befreit ist. Die Filme sind ein Teil von mir, von dem, was mich ausmacht. Und diese Bilder gehören auch dazu. Ich denke nicht allzu viel darüber nach oder überlege, ob ich etwas Ähnliches schon einmal gemacht habe, sondern sehe mir lieber von Zeit zu Zeit meine alten Sachen an. Nach den ersten drei Filmen fielen mir etwa bestimmte thematische Gemeinsamkeiten auf. Offenbar bedeuteten mir diese Dinge also etwas. Ich finde, man lernt mehr über sich, wenn man die Sache nicht gleich von der intellektuellen Seite her angeht, sondern eher intuitiv. Blickt man zurück und stellt fest, dass sich bestimmte Themen und Bilder wiederholen, fragt man sich doch automatisch, warum das so ist und was es über einen aussagt. Auf meinen Intellekt verlasse ich mich eher selten, der liegt manchmal ziemlich daneben. Ich vertraue lieber auf mein Gefühl.
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    FRANKENWEENIE wurde in Hollywood-Kreisen sehr gut aufgenommen, und nachdem Burton Disney verlassen hatte, war es nur eine Frage der Zeit, bis er den nächsten Regieauftrag erhielt. Allerdings hätte wohl niemand, vor allem nicht Burton selbst, vermutet, dass dieses neue Projekt seinen künstlerischen und kreativen Neigungen so sehr entgegenkommen würde. Pee-Wee Herman (gespielt von dem Komiker Paul Reubens), eine merkwürdig asexuelle Persönlichkeit mit grauem Anzug, roter Fliege und Rouge auf den Wangen, hatte mit seinem geliebten Fahrrad in der Kinderfernsehserie Pee-Wees Playhouse Kultstatus erlangt. Warner Bros. wollte Pee-Wee von einem Fernsehstar in eine Kinosensation verwandeln, und der damals erst sechsundzwanzigjährige Burton war der perfekte Regisseur dafür.


    Damals wartete ich auf einen neuen Auftrag. Eine Bekannte namens Bonnie Lee, die bei Warner Bros. arbeitete, brachte mich beim Studio ins Gespräch, und ich erhielt den Film relativ problemlos. So leicht habe ich noch nie einen Job bekommen, nicht einmal als Kellner, geschweige denn als Regisseur. Bonnie hat den Leuten bei Warner Bros. FRANKENWEENIE gezeigt, die den Film wiederum Paul Reubens und den Produzenten vorgeführt haben. Sie haben mich gefragt, ob ich PEE-WEE machen will, und ich habe zugesagt. Es war großartig. Perfekt. Das Material hat mir gefallen, und ich war überzeugt, dass ich etwas daraus machen konnte, weil Pauls Figur so stark war. Er war Pee-Wee.

    Die Leidenschaft für sein Fahrrad war ein guter Ausgangspunkt. Die meisten Filme drehen sich darum, dass der Hauptfigur irgendetwas sehr wichtig ist, und hier war es das Fahrrad.

    Es hätte kaum ein besseres Spielfilmdebüt für mich geben können – höchstens noch mit einem eigenen Film. Zu PEE-WEE konnte ich sofort einen persönlichen Bezug herstellen, deshalb war der Film auch so leicht umzusetzen. Bis auf ein paar kleine Details war das Drehbuch schon komplett fertig. Einige der visuellen Gags standen nicht drin, zum Beispiel die Badezimmerszene, in der Pee-Wee durch ein Fenster schaut, das an ein Aquarium erinnert. Aber weil die Figur so stark war, konnten wir uns auf das visuelle Design konzentrieren.

    Mir hat der Film sehr gut gefallen, weil er so viele Bilder enthielt, zu denen ich eine Verbindung hatte. Ich konnte einiges zum Drehbuch hinzufügen, ohne es komplett zu vereinnahmen. Es ging nur darum, das bereits Vorhandene auszuschmücken. Ich hatte Glück, dass ich mit Paul so gut zurechtkam. Sonst wäre es ein Albtraum gewesen. Sie hätten mich gefeuert, weil es nun mal sein Film und er der Star war.

    Ich habe mir Pauls Fernsehsendung angeschaut und war begeistert. Die Vorstellung, niemals erwachsen zu werden, hat mich stark angesprochen. Die Arbeit an dem Film war für mich sehr angenehm. Damals fiel es mir nicht leicht, mit anderen Leuten zu kommunizieren, und es wäre wirklich furchtbar gewesen, wenn wir uns nicht so gut verstanden hätten. Aber wir waren uns in den meisten Dingen schnell einig, kamen also gut voran.

    Zu den Figuren in meinen Filmen habe ich schon immer eine enge Beziehung aufgebaut. Man bringt so viel von seinen eigenen Erfahrungen in einen Film ein, die Figuren müssen entweder bestimmte Aspekte von einem selbst enthalten oder zumindest etwas darstellen, womit man sich identifizieren kann. Die Figur Pee-Wee war einfach ein Original. In einer Kultur, in der die Menschen sich in der Öffentlichkeit stets stark zurücknehmen, ist es erfrischend, wenn es jemandem komplett egal ist, was andere über ihn denken. Er lebt in seiner eigenen Welt, und das finde ich bewundernswert. Zwar ist er Teil der Gesellschaft, zugleich aber auch ein Außenseiter. Von seiner Umwelt wird er als verschroben wahrgenommen. Zum einen bietet das eine gewisse Freiheit, weil man machen kann, was man will. Zum anderen ist man aber auch in seiner Rolle gefangen. So habe ich mich als Trickfilmzeichner bei Disney gefühlt.
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      Das ewige Kind

    

    Das Drehbuch zu PEE-WEES IRRE ABENTEUER stammte von Phil Hartman, Michael Varhol und Paul Reubens. Der Film handelt von Hermans Suche nach seinem gestohlenen Fahrrad, die ihn auf eine Reise quer durch Amerika führt, von einem Dinosaurierpark in Palm Springs zum Alamo und zurück nach Burbank. Währenddessen begegnen ihm eine ganze Reihe archetypischer Figuren aus amerikanischen Filmen, zum Beispiel eine Bikergang, ein entflohener Häftling und eine Kellnerin auf der Suche nach dem Glück. Der Film bot auch Raum für Burtons Vorliebe für die Stop-Motion-Technik. Zum einen ist in einer Traumsequenz ein Tyrannosaurus Rex zu sehen – animiert von Burtons Kollegen Rick Heinrichs –, der auf Pee-Wees Fahrrad herumkaut, zum anderen begegnet Pee-Wee in einer besonders eindrucksvollen Szene einer geisterhaften Truckfahrerin namens Large Marge, deren Gesicht sich vor seinen Augen in eine grauenhafte Fratze verwandelt.


    Die Stop-Motion-Technik besitzt eine besondere Dynamik. Man erweckt Dinge zum Leben. Das war wohl auch ursprünglich der Grund, warum ich Trickfilmzeichner werden wollte. Etwas Unbelebtes mit Leben zu erfüllen ist einfach wahnsinnig cool. Und bei dreidimensionalen Gegenständen ist dieses Gefühl noch stärker, weil sie, zumindest auf mich, deutlich realer wirken. Large Marge zum Beispiel oder der Saurier – wann immer wir Stop-Motion-Technik verwenden konnten, haben wir die Chance genutzt. Wenn es nach uns gegangen wäre, hätten wir noch viel mehr in dieser Richtung gemacht.

    Filme zu drehen ist ein seltsamer Prozess. Die Szene mit Large Marge war im ursprünglichen Drehbuch vorhanden, und wir haben lange darüber diskutiert, wie wir sie am besten umsetzen könnten. Wir haben sogar darüber nachgedacht, gar nichts zu zeigen, sondern nur Paul aufschreien zu lassen. Interessanterweise ruft diese Szene bei den Zuschauern die meisten Lacher hervor und hält sie den ganzen Film über bei der Stange. Es ist die beste Szene des Films. Und dabei hätten wir sie gegen Ende beinahe noch herausgeschnitten. Spezialeffekte sind immer das Erste, was rausfliegt.

    Für VINCENT habe ich ein komplettes Storyboard gezeichnet. Bei FRANKENWEENIE ungefähr für die Hälfte des Films, den Rest hat ein Freund von mir gemacht. Bei PEE-WEE habe ich jemanden damit beauftragt, das Storyboard anzufertigen. Die Storyboards sind bei mir von Film zu Film immer weniger geworden, bis ich irgendwann nur noch kleine Skizzen angefertigt habe. Weil PEE-WEE mein erster Spielfilm war, wollte das Studio natürlich wissen, ob ich eine Einstellungsliste hatte und in der Lage war, das Ganze über die Bühne zu bringen. Als Arbeitsgrundlage war das auch sehr hilfreich. Dadurch konnte ich viel entspannter an die Sache herangehen. Und da es mir damals, wie gesagt, noch schwerfiel, die richtigen Worte zu finden, haben mir die Zeichnungen gute Dienste geleistet.

    Viele der Darsteller im Film stammten aus Improvisationstheatern wie The Groundlings, was fantastisch war. Es ist unheimlich befreiend, wenn jemand gut improvisieren kann, und es hat mich darin bestärkt, in Zukunft weniger auf Storyboards zu setzen. Es ist viel besser, eine Szene bis zu einem bestimmten Punkt aufzubauen und ihr dann freien Lauf zu lassen. Natürlich muss man ungefähr wissen, wo man hinwill. Aber egal wie viel man vorher plant, die Realität der Schauspieler am Set, der Kostüme, der Beleuchtung und der ganzen Umgebung kann einiges verändern. Bei PEE-WEE hat das noch keine so große Rolle gespielt. Da stand vieles schon von vornherein fest. Aber später hat mir das einiges Kopfzerbrechen bereitet: Wird eine gute Dialogzeile immer noch gut klingen, wenn sie von einem Typen im Fledermauskostüm gesprochen wird? Das weiß man erst in dem Moment, wenn man die Szene dreht. Ich habe deshalb immer weniger auf Storyboards gesetzt. Bei BEETLEJUICE konnte ich mich etwa ganz auf das Improvisationstalent von Catherine O’Hara und Michael Keaton verlassen.

    Angefangen hat die Improvisation mit Paul und einem der Drehbuchautoren, Phil Hartman, der inzwischen bei Saturday Night Live arbeitet. Die beiden waren richtig gut. Die Arbeit an dem Film hat mich an meine Zeit als Trickfilmzeichner erinnert, in der wir auch oft zusammensaßen, um über die Handlung zu diskutieren. Das Drehbuch für PEE-WEE war zwar schon sehr gut, aber wir haben uns trotzdem noch ein paar zusätzliche Dinge ausgedacht. Mir hat die Zusammenarbeit sehr viel Spaß gemacht. Die beiden waren unglaublich witzig. 

    Ein Schauspieler, der improvisieren will, muss seine Figur sehr genau kennen und sich von seiner Intuition leiten lassen. Bei PEE-WEE hatten wir schon eine Menge Material, auf dem wir aufbauen konnten. Zum Beispiel hat Pee-Wee diese Kaninchenhausschuhe. Die haben wir dann an einer Plastikmöhre schnüffeln lassen. Die Szene mit der Touristenführerin im Alamo war komplett improvisiert. Es war die erste längere Improvisation im Film, und Jan Hooks, die Schauspielerin, war wirklich gut. Sie ist inzwischen ebenfalls bei Saturday Night Live. Ich habe großen Respekt vor den Leuten von The Groundlings und anderen Improvisationstheatern. Sie kommen meiner bevorzugten Arbeitsweise sehr entgegen. Ich beginne gern mit einer guten Vorlage und lasse den Dingen dann ihren Lauf.

    PEE-WEES IRRE ABENTEUER endet mit einer Fahrradfahrt über das Studiogelände von Warner Bros. Inhalt und Erzählton der Szene erinnern beinahe an Fellini. Wieder vereint mit seinem geliebten rot-weißen Fahrrad wird Pee-Wee Herman von seinen Verfolgern durch eine Reihe von Filmkulissen gejagt und sorgt für ein ziemliches Chaos. Die Filme, an denen auf dem Studiogelände gearbeitet wird, spiegeln Burtons Interessen und Vorlieben wider – ein Beach Movie, ein Weihnachtsfilm, ein japanischer Monsterstreifen mit Godzilla in der Hauptrolle –, obwohl Burton zufolge ein Großteil der Filme bereits im ursprünglichen Drehbuch enthalten war.
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Ich glaube, ich habe noch ein paar hinzugefügt. Ich mochte diese ganzen Genres. Das Monster, das gegen Godzilla kämpft, war die Giddra, auch als Monster Zero bekannt. Auf dem Studiogelände von Warner Bros. zu drehen war sehr reizvoll. So eine Filmbühne hat irgendwie etwas Magisches. Leider hat für mich die Magie inzwischen ein bisschen nachgelassen, wegen des kommerziellen Aspekts, der zu Hollywood nun mal dazugehört und einem manchmal ganz schön zu schaffen macht. Wenn ich heute ein Studio besuche, dann tue ich das mit gemischten Gefühlen. Das Ganze hat für mich eine positive und eine negative Seite, während es früher nur positiv besetzt war.

    Die Filmmusik zu FRANKENWEENIE und ALADDIN stammte von den Komponisten Michael Convertino und David Newman. Für PEE-WEES IRRE ABENTEUER entschied sich Burton für Danny Elfman, den Lead-Sänger der Kultband Oingo Boingo, der noch nie zuvor Filmmusik geschrieben hatte.


    Ich hatte die Band früher oft in Klubs gesehen und war ein großer Fan ihrer Musik. Sonst hörte ich vor allem Punk. Aber ich hatte immer das Gefühl, dass die Musik von Oingo Boingo etwas Erzählerisches, Filmisches hatte, vielleicht weil die Band aus so vielen Musikern bestand, die ungewöhnliche Instrumente spielten. Für die Produktion von PEE-WEE hatten wir kein großes Budget, was eine gute Sache war, weil das Studio dadurch eher geneigt war, ein Risiko einzugehen. Mit mir als Regisseur und mit Danny als Komponisten. Sonst wurden mir eine Menge erfahrener Profis zur Seite gestellt. Die Musik war der einzige Bereich, wo das nicht der Fall war. Zu hören, wie ein Orchester diese Stücke spielt, war vermutlich eines der aufregendsten Erlebnisse meines Lebens. Es war unglaublich witzig, mit Danny zu arbeiten, weil er so etwas noch nie gemacht hatte. Wenn man etwas zum ersten Mal macht, hat es stets etwas Magisches an sich. Das ist wie mit Sex: Er kann noch so gut sein, an das erste Mal kommt einfach nichts heran. Die Musik spielt in den meisten Filmen eine große Rolle, aber hier war sie zum ersten Mal fast eine eigenständige Figur.

    Weil Danny so unerfahren war, konnte ich den ganzen Prozess mit ihm zusammen durchlaufen. Er hat eine Videokassette mit dem Film erhalten, und ich habe ihn ein paarmal zu Hause besucht, wo er mir Sachen auf dem Keyboard vorgespielt hat. Wir waren definitiv auf einer Wellenlänge. Film und Musik drückten das aus, was wir nicht in Worte fassen konnten. Wir mussten uns nicht viel unterhalten und haben uns trotzdem verstanden. Alles hat von Anfang an gut zusammengepasst, und das erleichtert die Sache ungemein. Ich habe immer versucht, mit anderen Menschen einfühlsam umzugehen. Wenn man die richtigen Leute gefunden hat, kann man gemeinsam unerwartete Höhen erreichen.

    Weil der Film kein großes Budget hatte, besaß er bei Warner Bros. auch keine hohe Priorität. Zur selben Zeit wurden direkt nebenan auf dem Studiogelände Die Goonies gedreht, natürlich vor Wahnsinnskulissen. Und vielleicht waren die ja überpünktlich, oder ich war nicht im Zeitplan, jedenfalls kamen die Produzenten einmal am Tag an deren Bühne vorbei, und wenn sie danach zu uns kamen, meckerten sie immer: »Was macht ihr hier eigentlich? Warum dauert das so lange?« Sie hatten es offenbar auf uns abgesehen. Gelernt habe ich daraus nichts, ich habe nur schlechte Laune bekommen und mich noch mehr beeilt. Damals habe ich erfahren müssen, dass Filme einfach nicht exakt zu planen sind. Und besonders hat mich geärgert, dass ja nicht einmal jemand schuld war. Natürlich wünscht man sich, dass es schneller geht, aber wir hatten mit Tieren zu tun, mit Wetterbedingungen und Spezialeffekten. Wir haben ja nicht getrödelt oder zu viele Aufnahmen gemacht. Während der Dreharbeiten habe ich sogar noch Szenen gestrichen, weil die Zeit knapp wurde. Aber wir haben eben nur kleine Brötchen gebacken. So ist das in der Hierarchie des Showbusiness. Die Leute in der ersten Liga haben Narrenfreiheit, während auf allen anderen nur herumgehackt wird. 

    Als Regisseur darf man keine Furcht zeigen. Man muss nicht unbedingt egozentrisch sein, aber doch zumindest so von sich überzeugt, dass man sich durchsetzen kann. Am Anfang hat man den Vorteil, dass man noch nicht weiß, worauf man sich einlässt. Je mehr Erfahrungen man macht, desto schwieriger wird es. Man wird ein bisschen seltsam. Bei meinem allerersten Spielfilm war ich so selbstsicher und zuversichtlich wie danach nie wieder in meiner Karriere. Es hat richtig Spaß gemacht.

    In der Schule war ich nie besonders gut. Wenn mir jemand etwas sagt, schalte ich meist sofort auf Durchzug. Deshalb kann ich mir auch keine Namen merken. Ich weiß nicht, woher das kommt. Wahrscheinlich ist es eine innere Schutzreaktion. Von dem, was ich in der Schule gelernt habe, ist mir nichts geblieben. Ich kann mich gerade noch an die Bezeichnungen für verschiedene Wolkenformen erinnern. Aber Jahreszahlen oder so sind komplett weg. Die Arbeit an PEE-WEE war eine extrem wichtige Erfahrung für mich, ohne dass ich zu sagen wüsste, was genau ich gelernt habe. Damals bin ich noch ziemlich unbedarft und positiv an die Sache herangegangen. Aber das Filmemachen hat auch einige unangenehme Seiten, über die man lieber nicht so viel nachdenkt. Alle Filme, die ich bisher gedreht habe, haben mich auf die eine oder andere Art krank gemacht, weil ich mich zu sehr verausgabt habe. Manchmal war mir hundeelend zumute, aber ich musste trotzdem weitermachen, um den Film fertig zu bekommen. Deshalb hetze ich nicht gern von einem Film zum nächsten, weil es mich immer zu stark mitnimmt. Zum Glück erholt man sich danach wieder, sodass man weiterarbeiten kann. Aber es wird von Mal zu Mal schwieriger.

    An Fellinis Filmen gefällt mir besonders, dass es ihm gelingt, den Geist und die Magie des Filmemachens einzufangen. Es ist etwas Wunderschönes, wovon man nie genug bekommt. Und das gibt einem die Kraft, weiterzumachen. Aber es hat auch ein paar negative Aspekte. Während ich in technischer Hinsicht, zum Beispiel was verschiedene Linsentypen angeht, immer noch dazulerne, lässt mich die Studiopolitik zunehmend ratlos zurück. Vieles ist einfach nicht logisch erklärbar, und das kann ziemlich verwirrend sein. Ich denke lieber nicht zu viel darüber nach, weil mir das alles von Film zu Film immer irrationaler vorkommt.

    PEE-WEES IRRE ABENTEUER kam 1985 in die Kinos und war ein großer Überraschungserfolg, auch wenn die Kritiken eher durchwachsen waren.


    Die Kritiken zu PEE-WEES IRRE ABENTEUER waren sehr schlecht. Eine werde ich nie vergessen, darin hieß es: »Alles ist wunderbar. Die Kostüme sind hervorragend, die Kamera ist gut, das Drehbuch fantastisch, die Schauspieler sind spitze, nur die Regie ist grauenhaft.« Und in einer anderen: »Auf einer Skala von eins bis zehn läge PEE-WEES IRRE ABENTEUER bei minus eins.« Damals hat es der Film auf viele Listen der schlechtesten Filme des Jahres geschafft. Dabei finde ich ihn eigentlich gar nicht so übel. Natürlich hat er ein paar Schwächen, aber insgesamt gefällt er mir ganz gut. Es war wirklich niederschmetternd. So etwas hatte ich vorher noch nicht erlebt. Zwar gab es auch ein paar gute Kritiken, aber die meisten waren vernichtend.

    Dennoch glaube ich, dass mir das auf lange Sicht eher gutgetan hat. Es gibt Leute, die mit ihrem ersten Film als »der nächste Orson Welles« gefeiert werden. Und das kann einem das Rückgrat brechen. Ich bin froh, dass mir das erspart geblieben ist. Man sollte allgemein nicht zu viel auf die Kritiken geben. An meinem Film wurde etwa hauptsächlich moniert, dass der Schwerpunkt zu sehr auf den Bildern lag. Und ich habe gedacht: »Es ist ja auch ein Film, verdammt noch mal, und keine Radiosendung. Ein Film ist etwas Visuelles, also wo liegt das Problem?«

    Kino ist ein visuelles Medium. Alles, was man macht – selbst wenn es dem Zuschauer nicht sofort ins Auge fällt –, hat eine Bedeutung für den Gesamteindruck. Meine Ausbildung als Trickfilmzeichner hat mir da gute Dienste geleistet. Ich kann visuelle Ideen ausprobieren und sie dann auf den Film übertragen.

    An Fellini gefällt mir, dass er Bilder schafft, die intensive Gefühle hervorrufen, selbst wenn man keine Ahnung hat, was sie bedeuten sollen. Es geht ja nicht darum, Bilder um ihrer selbst willen zu erschaffen. Obwohl ich nicht immer alles verstanden habe, was er mit seinen Filmen ausdrücken wollte, habe ich doch gespürt, dass er eine Menge Herzblut in die Sache gesteckt hat. Bei ihm habe ich gelernt, dass im Film nicht immer alles klar und verständlich sein muss. Selbst mit Bildern, die jenseits dessen liegen, was die Zuschauer als Realität wahrnehmen, werden bestimmte Emotionen geweckt. Besonders das Unausgesprochene trägt zur Magie des Films bei.

    PEE-WEE war in finanzieller Hinsicht ein Erfolg – und das war damals in Hollywood das Einzige, was zählte. Wenn es um Geld geht, bin ich sehr verantwortungsbewusst. Deshalb kann ich es auch nicht leiden, wenn man mir vorhält, ich würde keine kommerziellen Filme machen. Ich versuche, den Leuten gerecht zu werden, die so viel Geld in meine Filme investieren. Das ist nicht, wie wenn man ein Bild malt. Selbst bei einem Film mit geringem Budget ist eine Menge Geld im Spiel, das nicht verschwendet werden sollte. Auch wenn beim Filmemachen nicht alles geplant werden kann und die Rahmenbedingungen changieren, versuche ich immer, mein Bestes zu geben. Die Allüren eines Künstlers, der seinen Film drehen will, koste es, was es wolle, sind mir fremd. Ich möchte mir selbst treu sein, aber zugleich im Rahmen des Möglichen bleiben. Das ist eine Frage der persönlichen Integrität. Und wenn es um sehr viel Geld geht, gebe ich mir auch Mühe, etwas zu produzieren, wovon ich denke, dass die Zuschauer es gern sehen wollen – ohne mich deswegen natürlich allzu sehr zu verbiegen.
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      Der Dinosauriertraum

    
    
Die Welt der Filmindustrie ist schon sehr surreal – obwohl in der Mode, der Werbung oder dem Kunstbetrieb ein noch viel stärkeres Konkurrenzdenken herrscht, viel mehr Heuchelei und Größenwahn. Die Filmindustrie hat auch ihr Gutes, weil sie einen teilweise davor schützt. Es kann so vieles schiefgehen: die Kritiken, das Einspielergebnis und natürlich der Film selbst. Man hat mit so vielem zu kämpfen, wird ständig zurechtgestutzt – so etwas lehrt Demut.

    Die Arbeit an PEE-WEE hat mir viel Spaß gemacht, und für mich hätte es kaum besser laufen können. Die Kritiken waren zwar überwiegend schlecht, aber der Film kam bei den Zuschauern trotzdem gut an. Und das war natürlich eine tolle Sache. Ich habe daraus gelernt, dass man nur versuchen kann, alles zu geben, sich selbst treu zu bleiben und sich irgendwie durchzuschlagen und dabei das Beste zu hoffen.

    Soweit ich mich erinnere, wurde ich nicht gefragt, ob ich den nächsten Pee Wee-Film machen will, aber das wollte ich auch gar nicht. Zwar war es mein erster Film, aber selbst damals war mir schon klar, wie das in Hollywood läuft. Hätte ich noch einen weiteren Pee Wee-Film gemacht, wäre ich für immer auf diese Schiene festgelegt gewesen. Und das kam für mich nicht infrage – anders als für Paul, der kein Problem damit hatte, weil es nun mal seine Figur war.

    Ein paar Monate später führte Burton bei THE JAR Regie, einer Folge von Alfred Hitchcock Presents, einer modernisierten Neuauflage der Fernsehserie aus den Sechzigern, die auf dem US-amerikanischen Sender NBC lief. Die eigentlichen Filme wurden von kolorierten Fassungen der von Hitchcock gesprochenen Prologe und Epiloge aus der alten Serie gerahmt. Das Drehbuch zu THE JAR beruhte auf einem Fernsehspiel, das nach einer Ray-Bradbury-Story entstanden war, und stammte aus der Feder von Horrorautor Michael McDowell. Griffin Dunne spielte den Besitzer des namensgebenden Glases mit seinem grauenhaften Inhalt, die Filmmusik wurde von Danny Elfman geschrieben, und die Spezialeffekte wurden von Rick Heinrichs umgesetzt.


    Das war auch wieder eine schwierige Geschichte. Von THE JAR und ALADDIN habe ich gelernt, dass solche Situationen für mich gefährlich sind. Wenn ich nicht genau das machen kann, was ich will – was nicht heißen soll, dass das, was ich machen will, immer das Richtige ist –, leiste ich einfach keine gute Arbeit. Ich brauche einen persönlichen Bezug zum Thema.

    Im nächsten Jahr wurde Burton von Brad Bird, mit dem er bei Cap und Capper zusammengearbeitet hatte, gebeten, ein paar Zeichnungen für HUND MIT FAMILIE anzufertigen, einer Folge von Steven Spielbergs Fernsehserie Unglaubliche Geschichten, bei der Bird Regie führte. Sie basierte auf einer Arbeitsprobe, die die beiden während ihrer Zeit bei Disney angefertigt hatten. Die Folge wurde danach von Spielbergs Firma Amblin zu einer eigenen Fernsehserie weiterentwickelt, für die Burton als Ausführender Produzent fungierte.


    Ich habe vor allem als Designer für die Serie gearbeitet, habe Storyboards gezeichnet und Figuren entworfen. Mir gefiel die Idee, eine Geschichte aus der Sicht eines Hundes zu erzählen. Ich weiß nicht, warum, aber für Hunde hatte ich schon immer etwas übrig. Edward mit den Scherenhänden ist für mich wie ein Hund.
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    Der Erfolg von PEE-WEES IRRE ABENTEUER an den amerikanischen Kinokassen machte Burton zu einem »lukrativen« Regisseur. Zusammen mit Autor Sam Hamm begann er für Warner Bros. am Drehbuch für einen Batman-Film zu arbeiten, doch obwohl das Studio bereit war, die Entwicklung des Drehbuchs zu finanzieren, zögerte es, für das Projekt selbst grünes Licht zu geben. Derweil las sich Burton durch die Stapel von Drehbüchern, die er geschickt bekam, begann jedoch angesichts ihres Mangels an Originalität und Fantasie zunehmend zu verzweifeln. Bis er von dem einstigen Musikindustriemagnaten David Geffen, der als Produzent in die Filmbranche eingestiegen war und dessen Firma ein Vertriebsabkommen mit Warner Bros. hatte, ein Drehbuch namens BEETLEJUICE erhielt. Es stammte von Michael McDowell, der auch das Drehbuch zu THE JAR geschrieben hatte. Im Nachhinein betrachtet war es für Burton das perfekte Material: makaber, bizarr, äußerst fantasievoll, und es bot Raum für abenteuerliche Kulissen und innovative Spezialeffekte. McDowell hat das Projekt als einen »lustigen Film über den Tod« bezeichnet. Alec Baldwin und Geena Davis spielen Adam und Barbara Maitland, ein glücklich verheiratetes Ehepaar aus Neuengland, das bei einem Autounfall ums Leben kommt. Fortan suchen die beiden als Geister das Haus heim, in dem sie vor ihrem Tod gelebt haben. Als jedoch eine prätentiöse New Yorker Familie – gespielt von Catherine O’Hara, Jeffrey Jones und Winona Ryder – in das Haus einzieht, erweist sich ihr altmodischer Spuk als unwirksam, und die Maitlands engagieren den »Bioexorzisten« Betelgeuse (was auf Englisch »Beetlejuice« ausgesprochen wird), dargestellt von Michael Keaton, um die Eindringlinge zu vertreiben.


    Zwischen PEE-WEES IRRE ABENTEUER und BEETLEJUICE lag eine etwas längere Pause, weil ich einfach keine Lust auf die Filme hatte, die mir angeboten wurden. Ich bekam alle möglichen schlechten Komödien geschickt. Hat man einmal eine schlechte Komödie gedreht, bekommt man fortan nichts anderes mehr angeboten. Damals haben sie mir sogar Heiß auf Trab geschickt, eine Komödie mit einem sprechenden Pferd! Und viele der Sachen, die ich ablehnte, wurden produziert und auf den Markt gebracht, ehe ich überhaupt mit der Arbeit an BEETLEJUICE begann. Es war eine ziemlich lange Pause.

    Irgendwann fragte mich dann David Geffen, ob ich BEETLEJUICE machen will. Mir gefiel das Drehbuch sehr gut, weil es mal nicht die klassische Nullachtfünfzehn-Hollywood-Komödie war. In Hollywood hatten sie mir das Konzept der Dramenstruktur eingetrichtert: Der Film wird in verschiedene Akte eingeteilt, und die Geschichte soll mit ein bisschen Humor und Romantik enden. BEETLEJUICE passte da überhaupt nicht ins Bild – es gab keine richtige Story, einen Sinn suchte man vergebens, die Handlung mäanderte wild vor sich hin. Während der Arbeit am Film haben wir das Drehbuch mehrfach umgeschrieben. Aber der Autor Michael McDowell hatte einen total abgedrehten Sinn für Humor. Sein Drehbuch enthielt viele abstrakte Bilder und merkwürdige Figuren, was mir sehr gefallen hat.


    [image: Abbildung]
      Skizzen für Winona Ryders Figur Lydia

    

    Wir haben lange an dem Drehbuch gearbeitet, und nicht alles daraus ist letzten Endes im Film gelandet. Ursprünglich wollte ich Sammy Davis Jr. als Betelgeuse engagieren, aber die Idee wurde abgelehnt. Es war ein langwieriger Prozess. Michael McDowell und Larry Wilson, einer der Produzenten, arbeiteten eine Weile am Drehbuch, kapitulierten jedoch irgendwann, weil immerzu alles infrage gestellt wurde. Während der Arbeit an BEETLEJUICE hatte ich nicht selten das Gefühl, in einem Gerichtssaal zu stehen und eine eidesstattliche Aussage machen zu müssen. Wir hatten Drehbuchkonferenzen, die sich über zwei Tage hinzogen, rund um die Uhr, und am Ende wurde alles über den Haufen geworfen. Produktives Arbeiten sieht anders aus.
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    [image: Abbildung]Der Warteraum im Jenseits

    

    Wir brauchten dringend frisches Blut. Warren Skaaren stieß zu uns, weil Michael und Larry einfach ausgebrannt waren. Damals hatte sich Warren einen Namen als Script Doctor gemacht, er war jemand, der schlechte Drehbücher repariert. Und weil ich beim Studio als leicht verrückt und unzuverlässig galt, ließ ich ihn gewähren, damit endlich Nägel mit Köpfen gemacht wurden. Wenn das Studio ihn als die Stimme der Vernunft ansah, dann sollte mir das recht sein. Wir haben lange an dem Drehbuch gearbeitet, aber letzten Endes war das meiste im Film improvisiert. Ich bin oft zu Michael Keaton gefahren, und wir beide haben uns Witze ausgedacht. Michael ist einfach ein absolut lustiger Typ. »Wie wäre es mit ein paar Zähnen?«, hat er zum Beispiel gesagt und sich falsche Zähne eingesetzt. Und prompt veränderte sich seine Stimme. Wir haben die Figur Beetlejuice Stück für Stück zusammen geschaffen, und das hat wirklich Spaß gemacht. Für mich war es das erste Mal, dass ich so vorgegangen bin, denn die Figur Pee-Wee war ja bereits fertig gewesen. Bei Betelgeuse war ich von Anfang an mit dabei.


    
      [image: Abbildung]
      

      Die Verwandlung von Adam Maitland

    


    Beim Casting gehe ich immer schrittweise vor. Es ist nicht leicht – ein bisschen wie ein Puzzle. Hat man einen Schauspieler gefunden, sucht man einen anderen, der dazu passt. Gleichzeitig will man aber auch nicht zu sehr in eine bestimmte Richtung gehen, weil es sonst irgendwie nach Fernsehen aussieht. Michael Keaton wurde von Geffen vorgeschlagen. Ich hatte ihn vorher noch nicht auf der Leinwand gesehen, was ganz gut war, weil ich Leute lieber erst persönlich kennenlerne. Als ich mich mit Michael traf, habe ich in ihm sofort die Figur des Betelgeuse gesehen. Ich kannte ihn nicht besonders gut, wusste nicht, was er früher gemacht hatte. Aber er ist richtiggehend manisch, steht ständig unter Strom, und er hat fantastische Augen. Die Augen sind bei einem Menschen das Wichtigste, und er hat einen wirklich wilden Blick.

    Ich bin mit Lon Chaney und Boris Karloff aufgewachsen, beides sehr ausdrucksstarke Schauspieler, trotz des vielen Make-ups, das sie in ihren Filmen trugen. Ich habe die Erfahrung gemacht, dass die Maske einem Schauspieler ganz neue Möglichkeiten eröffnet. Er kann sich dahinter verstecken und sich gerade deshalb von einer ganz anderen Seite zeigen. Und das ist großartig. Mithilfe der Maske ist es Michael gelungen, jemanden darzustellen, der nicht menschlich ist. Das billige Make-up hat ihn von sich selbst befreit. Er musste nicht mehr Michael Keaton sein, sondern konnte sich in dieses merkwürdige Geschöpf verwandeln. Reine Magie. Wenn Schauspieler Masken tragen, bekommt man ganz andere Facetten von ihnen zu sehen. Sei es Johnny Depp in EDWARD MIT DEN SCHERENHÄNDEN oder Jack Nicholson als Joker – es ist einfach faszinierend. Das ist wie an Halloween: Die Leute verwandeln sich durch ihre Verkleidung in jemand anderen und kommen mehr aus sich heraus. Das ist einer der Aspekte, die mir beim Filmemachen besonders gefallen: die Verwandlungen, die die Schauspieler durchlaufen. Für die Rolle des Betelgeuse wollte ich, dass Michael aussieht, als wäre er unter irgendeinem Stein hervorgekrochen. Deshalb hat er auch Schimmel und Moos im Gesicht.
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    Damals hat sich kaum jemand darum gerissen, bei dem Film mitzumachen. Die Einzige, die wirklich von Anfang an begeistert war, war Geena Davis. Die anderen Schauspieler wirkten deutlich verhaltener, was ich ihnen nicht verdenken kann. Damals wusste keiner so recht, wohin das Ganze steuerte, und außer PEE-WEES IRRE ABENTEUER hatte ich noch nichts vorzuweisen. Obwohl PEE-WEE recht gut ankam, war es kein Citizen Kane, und ich war ganz sicher auch kein Preston Sturges. Selbst das fertige Drehbuch war immer noch ziemlich nichtssagend. Aber das war ja gerade das Schöne daran. Wir haben viel darüber geredet, worum es in dem Film gehen könnte, und die Gespräche erinnerten dabei eher an einen Psychologiekurs an der Highschool als an einen professionellen Hollywood-Pitch. Die Leute lasen das Drehbuch und fragten sich: »Will ich das wirklich machen? Ich weiß nicht. Worum geht’s da eigentlich?« Aber das war schwierig zu erklären, weil es eben viel um Stimmung und Atmosphäre geht, und das versteht man erst, wenn man wirklich dabei ist. Die Darsteller haben letzten Endes trotzdem alle gute Arbeit geleistet. Michael hat die Rolle angenommen, nachdem wir uns darüber unterhalten hatten und sein Interesse geweckt war. Aber ich kann verstehen, warum die Schauspieler nicht gerade Schlange gestanden haben, um bei dem Film mitzumachen.

    Catherine O’Hara arbeitete bei SCTV, einer damals sehr beliebten Fernsehsendung, bei der viel improvisiert wurde und wo die Darsteller häufig die Rollen wechselten. Ich wollte gern Winona Ryder dabeihaben, weil ich sie in Lucas gesehen hatte und sie eine sehr starke Präsenz hat. Mir wurde jedoch gesagt, dass sie wegen des satanistischen Aspekts der Geschichte nicht mitmachen würde. Ich habe deshalb angenommen, sie sei sehr religiös oder so was. Aber das stimmte gar nicht. Als ich mich mit ihr getroffen habe, war sie sofort Feuer und Flamme, und sie hat ihre Sache auch wirklich gut gemacht.

    [image: Abbildung]»Die Effekte sollten billig aussehen.«

    

    Während Burton bei PEE-WEES IRRE ABENTEUER stark auf das Design beschränkt war, das durch Paul Reubens’ Figur vorgegeben war, erhielt er bei BEETLEJUICE endlich das nötige Budget, um seine fantasievollen Ideen umzusetzen und die Künstler seiner Wahl zu engagieren. Dazu gehörten VFX-Supervisor Alan Munro, der ein Storyboard für den Film zeichnete, und Szenenbildner Bo Welch, mit dem Burton später auch bei EDWARD MIT DEN SCHERENHÄNDEN und BATMANS RÜCKKEHR zusammenarbeiten sollte.


    [image: Abbildung]Die Verwandlung von Barbara Maitland

    

    Das Drehbuch zu BEETLEJUICE ließ uns enorme Freiheiten bei der Umsetzung. Ich glaube, das hat den Leuten Angst gemacht. Das Thema Tod kann auch sehr gruselig sein – oder man macht es wie in Der Himmel soll warten mit Wolken, einem Mann im Nebel usw. Bei BEETLEJUICE hatte ich mehr oder weniger freie Hand und konnte den Designer meiner Wahl engagieren. Bis dahin hatte ich noch nichts von Bo gesehen, ich mochte ihn einfach als Mensch. Er steckt viel Herzblut in seine Arbeit. Manche Leute lassen sich so sehr von der Filmindustrie vereinnahmen, dass ihnen ihr Beruf keinen Spaß mehr macht. Es mag sentimental klingen, aber es ist einfach schön, mit jemandem zusammenzuarbeiten, dem etwas an seinem Beruf liegt, der ein künstlerisches Anliegen hat. Eigentlich sollte das selbstverständlich sein, ist es aber leider nicht.

    Meist fertigte ich ein paar Skizzen an, die wir uns gemeinsam ansahen. Wir entwarfen ein Konzept und bauten darauf auf. Ich hatte von Anfang an meine eigenen Vorstellungen, wie das Ganze aussehen sollte: Düstere Szenen sollten mit satten Farben und Licht kontrastieren. BEETLEJUICE war für mich eine Mischung aus Hell und Dunkel. Allerdings denke ich über solche Sachen nie bewusst nach, ich mache es einfach. Diese oder jene Figur würde mit blauer Haut besser aussehen – das hat man irgendwie im Gefühl. Und dann sind uns noch ein paar Witze eingefallen, zu denen ich mit dem Spezialeffekte-Künstler einige Zeichnungen angefertigt habe. Zum Beispiel hatten wir diese Idee mit dem Warteraum im Jenseits. Wir haben uns überlegt, was für Figuren in so einem Raum sitzen könnten. Wie wäre es zum Beispiel mit einem Taucher, der von einem Hai angefallen worden war und dem der Hai noch am Bein hing? Oder der Assistentin eines Zauberers, die in der Mitte durchgesägt wurde? Oder einem Typen, der beim Rauchen im Bett verbrannt ist? Das haben wir dann gezeichnet. Wir haben versucht, das Jenseits wie einen billigen Science-Fiction-Film aussehen zu lassen. Also eher nach Finanzamt als nach blauem Himmel mit weißen Wolken.

    Hinter der Kamera stand Thomas Ackerman, der auch schon FRANKENWEENIE gedreht hatte. Rick Heinrichs fungierte als VFX-Berater. Wie Burton hatte Heinrichs am CalArts seinen Abschluss gemacht, um anschließend eine Anstellung bei Disney zu erhalten. Seit VINCENT hatte er regelmäßig mit Burton zusammengearbeitet. 


    Wir haben uns bei Disney kennengelernt. Rick war Bildhauer. Und ich habe ständig merkwürdige Zeichnungen angefertigt, von denen sich niemand vorstellen konnte, dass sie je in einem Film Verwendung finden würden. Rick ist einer der besten Bildhauer, die ich kenne. Er war der Einzige, dem ich zutraute, meine Ideen und Zeichnungen auf ein dreidimensionales Medium zu übertragen. Er wollte gern Artdirector werden. Später hat er an EDWARD MIT DEN SCHERENHÄNDEN mitgewirkt, übernahm die künstlerische Leitung bei BATMANS RÜCKKEHR und war VFX-Berater bei NIGHTMARE BEFORE CHRISTMAS. Aber ich glaube, es war für uns beide gut, dass sich unsere Wege danach getrennt haben. Das war wie mit Dean Martin und Jerry Lewis – Rick wurde zu stark mit meinen Filmen assoziiert. Er musste dringend seinen Horizont ein bisschen erweitern. Aber wer weiß? Vielleicht findet sich in Zukunft wieder Gelegenheit zu einer Zusammenarbeit zwischen uns.

    BEETLEJUICE hatte ein Budget von 13 Millionen Dollar, wobei nur eine Million davon für die Spezialeffekte vorgesehen war. Lächerlich wenig angesichts der vielen Effekte, die vom Drehbuch verlangt wurden, darunter Stop-Motion-Technik, Puppentrick, Masken, Blue Screens und optische Illusionen. Burton hatte jedoch schon immer ein Faible für billige, leicht zu durchschauende Illusionen. Sie entsprachen eher der Atmosphäre des Drehbuchs und der Arbeitsweise bei seinen frühen Filmen wie HANSEL AND GRETEL und PEE-WEES IRRE ABENTEUER. Außerdem erinnerten sie an die Godzilla-Filme, die ihn als Kind begeistert hatten.


    Wir wollten, dass die Effekte billig aussahen, und das ist uns auch gelungen. Ich habe versucht, pragmatisch an die Sache heranzugehen und nicht so viel Aufhebens darum zu machen. In meiner Jugend hatte ich die Harryhausen-Filme gesehen und tschechische Kinderfilme wie Die Erfindung des Verderbens und Baron Münchhausen. Die Spezialeffekte dort haben etwas sehr Solides, das mich an traditionelle Handwerkskunst erinnert. 
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    [image: Abbildung]Die Maitlands verwandelt

    


Der Eindruck des Handgemachten wird besonders in den Szenen deutlich, in denen sich Geena Davis’ und Alec Baldwins Gesichter verwandeln – sie wirken eher übertrieben als gruselig.


    Wir haben versucht, den Gruseleffekt zu verringern, indem wir die Szenen so glaubwürdig wie möglich erscheinen lassen. Wobei ich meine ganz persönlichen Vorstellungen davon habe, was innerhalb der Welt des Films glaubwürdig ist. Das ist sehr subjektiv.

    Bei BEETLEJUICE hat es funktioniert. Als ich diese Philosophie dann auf BATMAN übertragen habe, war das dagegen ein Fehler. Es hat die Leute verwirrt. Mir gefällt die Szene, in der der Joker mit seinem Riesenrevolver Batmans Flugzeug vom Himmel holt. Aber das ist eine Frage der subjektiven Wahrnehmung. Bei einem Film mit riesigem Budget haben die Leute andere Erwartungen. Bei BEETLEJUICE und PEE-WEE ist mein Konzept aufgegangen, das heißt jedoch nicht, dass man es auch umstandslos auf einen großen Blockbuster übertragen könnte.

    BEETLEJUICE enthält einige Bilder, die in Burtons Filmen immer wieder auftauchen: eine Modellstadt, Figuren mit schwarz-weiß gestreiften Kostümen und ein Friedhof.


    Direkt neben meinem Elternhaus, etwa einen Häuserblock entfernt, lag ein Friedhof, wo ich oft gespielt habe. Ich kann nicht genau sagen, warum so viele Friedhöfe in meinen Filmen auftauchen, außer, dass das eben in mir drinsteckt. Der Friedhof in meiner Kindheit war ein ruhiger, angenehmer Ort, der zugleich etwas Aufregendes und Dramatisches an sich hatte. So wie viele Kinder war ich vom Tod fasziniert. Es gab dort vor allem flache Gräber, aber auch ein Mausoleum mit merkwürdigen Türen an der Seite. Zu allen Tages- und Nachtzeiten habe ich mich dorthin geschlichen, um zu spielen oder einfach nur umherzustreifen. Ich habe mich dort immer sehr wohl gefühlt.

    Was die Modellstädte angeht: Als Kind habe ich oft Bilder von fliegenden Untertassen gezeichnet, die eine Armee angreifen. Sie waren sehr detailliert, fast wie Miniaturmodelle. Als wir diese Super-8-Filme gedreht haben, haben wir auch Modelle verwendet. In vielen Filmen, die ich als Kind mochte, waren Miniaturmodelle zu sehen. Genau wie die Stop-Motion-Technik schaffen sie eine ganz besondere Atmosphäre. Am intensivsten vielleicht in den Godzilla-Filmen.
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      Winona Ryder als Lydia Deetz – eine Ikone der Emokultur

    


    Die schwarz-weißen Streifen sind mir selbst ein Rätsel. Vermutlich erinnert es mich an Häftlingskleidung. Dieses Bild hat mich schon immer fasziniert. Es taucht auch in vielen meiner Zeichnungen auf. Ich weiß nicht genau, warum.

    Während des Films durchläuft Betelgeuse zahlreiche Verwandlungen. Am beeindruckendsten ist wohl die Szene gegen Ende, in der er mit einem Karussellhut auftaucht, an dem verschiedene dämonische Geschöpfe hängen, und seine viereinhalb Meter langen Arme ausrollt. Der Hut wurde von Burton entworfen und von dem Masken- und Spezialeffekte-Künstler Robert Short angefertigt. An seiner Spitze befindet sich ein Totenschädel, der Jack Skellington, der Hauptfigur aus NIGHTMARE BEFORE CHRISTMAS, bemerkenswert ähnlich sieht. 


    Solche Bilder habe ich damals ständig vor mich hin gekritzelt, und sie tauchten auch in anderer Form immer wieder auf. Das ist mir allerdings erst im Nachhinein klar geworden. Ich habe der Figur sogar mal Fledermausohren gegeben, obwohl ich damals noch keine Ahnung hatte, dass ich einmal BATMAN drehen würde. Diese Bilder stecken in mir drin, und irgendwann nehmen sie Gestalt an. Ich finde das interessant. Das zeigt, wie das Unterbewusstsein funktioniert.

    Die Musik zu BEETLEJUICE stammt wieder von Danny Elfman. Erneut schuf er eine musikalische Untermalung, die wie bei PEE-WEES IRRE ABENTEUER fast schon eine eigenständige Filmfigur ist. Der Soundtrack enthielt jedoch auch zwei Calypso-Stücke von Harry Belafonte, unter anderem den »Banana Boat Song«, der zum inoffiziellen Titelsong des Films wurde.


    Das war ein Beitrag von Warren Skaaren. In einer Szene sollten die Leute zu einem Song tanzen. Ursprünglich wollte er so eine Motown-Yuppie-Musik wie in Der große Frust verwenden, die damals sehr angesagt war. Das hat mir aber nicht gefallen. Also habe ich mich durch ein paar andere Sachen gehört, und diese Belafonte-Songs haben bei mir einen Nerv getroffen. Ich fand, dass die Calypso-Musik zu Adams und Barbaras Urlaub passte.

    Bei den Probevorführungen wurde der Film mit Musik viel besser bewertet als ohne. Die Zuschauer haben die Musik sogar als besonders gelungen bezeichnet. Das Studio war trotzdem der Meinung, die Filmmusik sei »zu düster«. Das war seltsam, weil sich die Studios sonst hundertprozentig auf die Probevorführungen verlassen.

    Nach den Probevorführungen änderte Burton auch noch einmal das Ende des Films. Da die Szenen mit dem Warteraum im Jenseits positiv aufgenommen wurden, fügte er noch einen Epilog an, in dem Betelgeuse den Zorn eines Voodoozauberers auf sich zieht. Dieser verstreut ein Pulver über Keatons Kopf, das ihn zusammenschrumpfen lässt.


    Wir waren uns nicht sicher, wie wir den Film enden lassen wollten, deshalb drehten wir verschiedene Szenen und zeigten sie den Zuschauern bei den Probevorführungen. Diese Szene hat die beste Resonanz erzeugt. Ein richtiges Ende hatte der Film damit zwar immer noch nicht, aber es war das Beste, was uns auf die Schnelle eingefallen ist.

    BEETLEJUICE kam in Amerika am 1. April 1988 in die Kinos und wurde zu einem Überraschungserfolg. In den ersten zwei Wochen spielte der Film 32 Millionen Dollar ein. Insgesamt brachte er es auf 73 Millionen Dollar. Ve Neill, Steve LaPorte und Robert Short gewannen einen Oscar für die Masken. Der Erfolg schien Burton recht zu geben und zu beweisen, dass auch ungewöhnliche Filme eine Chance beim Publikum hatten. Gerade das Seltsame und Verschrobene an dem Film machte ihn zum Erfolg. Die Kritiken waren ebenfalls enthusiastisch: Pauline Kael nannte den Film einen »Komödienklassiker«.


    Das hat mir natürlich Rückenwind gegeben. Bei den Drehbuchtreffen hatte es immer geheißen, alles müsse klarer und verständlicher werden, deshalb hat es mich sehr gefreut, dass die Zuschauer den Film mochten, obwohl er nicht so geradlinig war, wie das Studio es gern gehabt hätte.

    Ich habe große Ängste ausgestanden, weil der Film bei den Probevorführungen keine guten Bewertungen bekam und das Studio den Titel ändern wollte. Sie wollten ihn House Ghosts nennen, und beinahe wären sie auch damit durchgekommen, obwohl ich mich mit Händen und Füßen dagegen gewehrt habe. Bei einem Treffen sagten sie mir, dass BEETLEJUICE nicht so gut ankäme, House Ghosts dagegen Anklang fände. Im Spaß antwortete ich darauf: »Warum nennen wir den Film nicht Scared Sheetless?« Das haben sie sogar ernsthaft in Erwägung gezogen, bis ich gesagt habe, dass ich mir eher einen Strick nehmen würde. Aber das muss man Warner Bros. lassen: Sie haben dann doch die Courage aufgebracht, den Titel beizubehalten. Und dafür war ich ihnen sehr dankbar.
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      Der Warteraum – beim Rauchen im Bett verbrannt

    

    Die Hauptkritik an BEETLEJUICE war, dass Adam und Barbara Maitland fast ein bisschen langweilig wirken – als hätte Burton sie zugunsten der anderen Figuren und des Designs vernachlässigt.


    Die Maitlands waren für mich nie zu hundert Prozent positiv besetzt. Sie hatten auch ihre Probleme. Für mich waren das Menschen, denen es gefiel, langweiliges Mittelmaß zu sein. Das ist wie in den alten Filmen, in denen man den langweiligen Figuren auch erst ein wenig Feuer unter dem Hintern machen musste, damit sie interessant wurden. Alec hat hinterher über mich und den Film ziemlich schlecht geredet. Ich finde, er hat als Darsteller gute Arbeit geleistet, aber anscheinend hat er seine Rolle nicht richtig verstanden. Ich weiß nicht, was er darin gesehen hat. Mir haben die Figuren eigentlich immer gefallen, auch wenn es eine Menge Kritik gab, dass sie im Vergleich zum Rest des Films zu langweilig seien. Wir brauchten aber nun mal auch ein paar durchschnittliche Figuren als Kontrast zu Betelgeuse und den Gestalten aus dem Jenseits. Sonst hätte der Film nicht richtig funktioniert.
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    Die Filmrechte zu Bob Kanes Comicfigur Batman hatten sich die Produzenten Benjamin Melniker und Michael Uslan bereits 1979 von DC Comics gesichert. Sie engagierten Tom Mankiewicz, der das Drehbuch zu Superman verfasst hatte, damit er eine Geschichte schrieb, die von den Ursprüngen des Dunklen Ritters handelte. Schließlich übergaben Melniker und Uslan die Produktion an Peter Guber und Jon Peters. In den frühen Achtzigern waren eine ganze Reihe von Filmemachern als Regisseur im Gespräch, darunter auch Joe Dante und Ivan Reitman. Der Film blieb jedoch lange Zeit im Entwicklungsstadium, bis ein zufriedenstellendes Drehbuch vorlag. Nach dem Erfolg von PEE-WEES IRRE ABENTEUER bot Warner Bros. das Projekt Tim Burton an. Julie Hickson, die Produzentin von FRANKENWEENIE, schrieb ein dreißigseitiges Treatment, worauf Burton Sam Hamm anheuerte, einen Drehbuchautor und Comicfan, der bis dahin erst an einem einzigen Film mitgearbeitet hatte (Wenn die Wölfe heulen).


    Das Projekt war schon seit zehn Jahren am Köcheln, und mehrere Regisseure waren dafür in Betracht gezogen worden. Nach PEE-WEE fragte mich Warner Bros., ob ich Interesse hätte, bei BATMAN Regie zu führen. Ich sagte zwar sofort zu, das offizielle Okay wurde aber erst gegeben, als die ersten Zahlen von BEETLEJUICE hereinkamen. Sam und ich haben uns an den Wochenenden getroffen und über das Drehbuch diskutiert, das damals schon recht weit gediehen war. Aber das Studio hielt uns hin und fand ständig neue Ausflüchte. In Wahrheit wollten sie wohl warten, wie BEETLEJUICE beim Publikum ankam. Sie wollten mir den Film erst geben, wenn sie sicher waren, dass BEETLEJUICE gut lief, auch wenn sie mir das natürlich nicht so gesagt haben. Kurz nach dem Kinostart von BEETLEJUICE erhielt ich dann vom Studio das magische grüne Licht.

    Hamm und Burton schrieben eine düstere Geschichte für den Caped Crusader, in der dieser, wie auch in der Drehbuchfassung von Mankiewicz, gegen den Joker antritt. Das Ganze spielt in einer infernalischen Version von Gotham City, die sich vom Klamauk der Batman-Fernsehserie aus den Sechzigern absetzt und eher auf Kanes ursprünglichen Comic aus den Vierzigern Bezug nimmt. Verschiedenes trug dazu bei, Warner Bros. von der Noir-Atmosphäre des Drehbuchs zu überzeugen: zum einen der Aufschwung des Comics und der Graphic Novel in der Mitte der 1980er- Jahre und zum anderen das wiedererwachte Interesse an der Figur Batman nach der Veröffentlichung von Die Rückkehr des Dunklen Ritters, einer Graphic Novel von Comickünstler Frank Miller, die sich mit den Abgründen von Batmans Psyche beschäftigt, und von The Killing Joke von Alan Moore, einem Comic, in dem Batman gegen den Joker kämpft.


    Ich war nie ein großer Comicfan, aber Batman und der Joker haben mich als Figuren schon immer fasziniert. Ich glaube, ich habe Comics deshalb nicht gemocht, weil ich nie wusste, welche Sprechblase ich als Erstes lesen muss. Das war bei The Killing Joke anders, und es ist bis heute einer meiner Lieblingscomics geblieben. Es war der erste Comic, der mir wirklich gefallen hat. Und der Erfolg der Graphic Novel hat uns einiges erleichtert.

    Mit Batman, einer gespaltenen Persönlichkeit, die sich unter einer Maske versteckt, konnte ich mich identifizieren. Eine dunkle und eine helle Seite zu haben und beide nicht miteinander in Einklang bringen zu können – das ist für mich ein vertrautes Gefühl. Obwohl die Figur natürlich viel von Michael Keaton hat, stecken da auch einige Aspekte meiner eigenen Persönlichkeit drin. Sonst hätte ich den Film nicht drehen können. Eigentlich sind wir alle gespaltene Persönlichkeiten. Mich wundert, dass das nur so wenigen Leuten bewusst ist. Jeder Mensch hat verschiedene Seiten; niemand ist aus einem Guss. Besonders in Amerika versuchen die Leute ständig, sich in der Öffentlichkeit auf bestimmte Weise darzustellen, während sie in Wahrheit ganz anders sind. Und Batman symbolisiert diese Schizophrenie.
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      Adam West und Burt Ward in der Fernsehserie Batman

    

    Während Jack Nicholson als Joker auf breite Zustimmung stieß, rief Michael Keaton in der Doppelrolle als Bruce Wayne und Batman unerwartete Kontroversen hervor. Produzent Jon Peters hatte Keaton ursprünglich für die Rolle vorgeschlagen. Doch als die Öffentlichkeit davon erfuhr, ging ein Aufschrei des Entsetzens durch die Fangemeinde. Innerhalb weniger Wochen trafen 50 000 Protestbriefe bei Warner Bros. ein. Die negativen Reaktionen erreichten ein solches Ausmaß, dass die Aktienpreise von Warner Bros. sanken. Wütende Fans rissen auf Comic-Conventions Werbeposter von den Wänden, und das Wall Street Journal berichtete auf Seite eins über die Krise. Ein erboster Fan schrieb in der Los Angeles Times: »Warner Bros. und Burton beschmutzen Batmans Geschichte, wenn sie diesen Clown für die Rolle engagieren.« Selbst Adam West, der in der kitschigen Fernsehserie aus den Sechzigern den Caped Crusader verkörpert hatte, hielt sich für eine bessere Wahl als Keaton. 
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	Der Joker

    


    Ich habe eine Menge Artikel gelesen, in denen es hieß: »Jack ist für die Rolle perfekt, aber dieser unbekannte Darsteller als Batman ist eindeutig eine Fehlbesetzung.« Also habe ich mir noch andere Kandidaten angesehen. Aber wenn diese Actionfilmtypen in mein Büro kamen, konnte ich sie mir einfach nicht in einem Fledermauskostüm mit spitzen Ohren vorstellen. Beim Anblick dieser riesigen Machokerle fragte ich mich: »Warum zum Teufel sollte jemand, der aussieht wie Arnold Schwarzenegger, sich als Fledermaus verkleiden?« Eine Fledermaus ist ein wildes Geschöpf. Ich hatte schon mit Michael gearbeitet und fand ihn perfekt für die Rolle, weil er diesen bestimmten Blick hat. Das ist auch in BEETLEJUICE schon zu sehen. Bei diesem Typen kann man sich vorstellen, dass er sich so ein Kostüm anzieht, weil er es braucht, weil er eben kein riesiger, durchtrainierter Muskelmann ist. Mit ihm ergab das für mich alles Sinn, das Bild und die ganze Psychologie. Michaels Verwandlung in Batman unterstrich für mich den Aspekt der gespaltenen Persönlichkeit, um die es in dem Film geht.

    Angesichts der Kontroverse war das Studio natürlich besorgt. So hatten sie sich das alles nicht vorgestellt. Aber sie waren dann sehr verständnisvoll. Die meisten negativen Reaktionen kamen von den Comicfans, die befürchteten, wir würden einen klamaukigen Film drehen, der an die Fernsehserie angelehnt ist, weil sie Michael aus Mr. Mom, Nightshift und ähnlichen Komödien kannten. Aber mir war von Anfang an klar, dass da keine Gefahr bestand. Egal wie der Film am Ende aussehen würde, ich wusste, dass wir uns nicht über das Ausgangsmaterial lustig machen würden.

    In meiner Schulzeit war ich einmal auf einer Comic-Convention in San Diego, ein paar Monate bevor Superman in die Kinos kam. Damals hat ein Mitarbeiter von Warner Bros. den Film vorgestellt, und die Fans haben ihn buchstäblich in der Luft zerfetzt. Damals habe ich zum ersten Mal erlebt, mit welcher Leidenschaft und Intensität diese Leute an die Sache herangehen. Ihnen hat beispielsweise nicht gefallen, dass Superman auf dem Dach eines Gebäudes sein Kostüm anzieht. Ein Mann ist aufgestanden und hat gesagt: »Ich werde diesen Film boykottieren und überall erzählen, dass Sie die Legende zerstören.« Darauf gab es einen Riesenapplaus. Dieses Erlebnis werde ich nie vergessen.

    Als ich Bob Kane das erste Mal traf, zeigte er sich sehr zufrieden mit dem Drehbuch, das ich zusammen mit Sam Hamm verfasst hatte. Trotzdem hatte auch er ein paar Bedenken. Michael Keaton ist sicher nicht das direkte Abbild von Bruce Wayne, aber man muss sagen, dass Jack Nicholson als Joker rein vom Äußerlichen her auch nicht die naheliegendste Wahl war. In den Comics ist der Joker viel hagerer. Die Leute haben sich trotzdem darauf eingestellt. Die Welt von Batman ändert sich doch sowieso jede Woche. Wenn es den Comicautoren in den Kopf kommt, schreiben sie mal eben Robins Hintergrundgeschichte um. So etwas wie eine letztgültige Wahrheit gibt es dort nicht. Ich habe mich immer gegen dieses eingleisige Denken gewehrt, das in Hollywood weit verbreitet ist. Mir kam es darauf an, dass der Film dem Geist des Comics von Bob Kane treu bleibt. Michael hat diese wilde Energie im Blick, die ihn förmlich dazu zwingt, ein Fledermauskostüm zu tragen. Man könnte auch sagen: Wenn er mal eine Therapie gemacht hätte, bräuchte er das nicht. Das Fledermauskostüm ist seine Therapie.

    Natürlich kann man es nie allen Leuten recht machen. Zum Glück trafen Comics mittlerweile auf viel breitere Akzeptanz als früher. Sie waren düsterer geworden. Batmans psychologische Hintergründe wurden ausgelotet. Für mich war das alles völlig klar: Die Fernsehserie war sehr trashig, und genau dagegen rebellierten die neuen Comics. Ich musste nur der Figur treu bleiben – dieser ganzen Absurdität, die in ihr steckt.

    Zum Beispiel fand ich interessant, dass es hier ein ganz normaler Mensch ist, der sich in dieses abgeschmackte Kostüm kleidet. Das erste Treatment, das Drehbuch von Mankiewicz, war im Grunde ein Neuaufguss von Superman. In lockerem, humorvollem Ton wird erzählt, wie Bruce Wayne zu einem Kämpfer gegen das Verbrechen wird. Es wird gar nicht darauf eingegangen, warum Batman dieses Kostüm anzieht. Er tut es für eine gute Sache, und damit basta. Aber so kann man das meiner Meinung nach nicht machen. Bis dahin hatte ich noch keine wirklich gute Comicverfilmung gesehen. Superman war nicht schlecht gewesen, aber die besondere Atmosphäre des Comics konnte auch dieser Film nicht einfangen.
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      Jack Nicholson als Joker

    

    Das Drehbuch von Mankiewicz hat mir gezeigt, dass man Batman nicht wie Superman behandeln kann und auch nicht so, wie es in der Fernsehserie geschehen ist. Wir haben es hier mit einem Mann zu tun, der sich als Fledermaus verkleidet – das ist und bleibt seltsam –, und das muss man thematisieren. Wenn man einen fröhlichen Film drehen will, macht man Superman oder etwas in der Art, aber nicht BATMAN. 

    Mit der Fernsehserie war es etwas anderes, mit der bin ich aufgewachsen. Ich weiß noch, dass ich immer nach Hause gerannt bin, um ja keine neue Folge zu verpassen. Aber die war gelaufen, das musste man nicht wiederholen. Und als der Film langsam Gestalt annahm, gab es diesen längst fälligen Aufschwung im Comicbereich. Auch wenn ich keine Comics lese, bin ich mir stets dessen bewusst, dass sie ein wichtiger Teil der amerikanischen Mythologie sind.

    BATMAN wurde im Winter 1988/89 in den Pinewood Studios in England gedreht. Das gesamte Studiogelände wurde für fünfeinhalb Millionen Dollar in ein Abbild von Gotham City verwandelt. In Sam Hamms Drehbuch wurde die Stadt folgendermaßen beschrieben: »Es schien, als sei die Hölle durch das Pflaster nach oben gestiegen und hätte sich überall ausgebreitet.« Die Kulissen wurden von dem britischen Szenenbildner Anton Furst gestaltet, der zuvor an Die Zeit der Wölfe und Full Metal Jacket gearbeitet hatte und den Burton schon für BEETLEJUICE engagieren wollte.


    Wenn man einen großen Film drehen will, macht man das entweder in L. A. oder in London, weil es dort die entsprechenden Studios gibt. Damals stand der Dollar zwar eher schlecht, aber Pinewood war nicht ausgebucht und hatte ein weitläufiges Außengelände, das wir nutzen konnten. Insofern war es sinnvoll, dort zu drehen. Die Figuren des Films waren so eigentümlich, dass ich der Meinung war, wir müssten ihnen eine ganz eigene, künstliche Umgebung schaffen. Superman wurde in New York gefilmt. Das hat meiner Meinung nach dazu beigetragen, dass der Film die Atmosphäre des Comics nicht richtig wiedergeben konnte. Ich war froh darüber, den Film in Pinewood zu drehen, weil wir dadurch etwas Abstand zu den Kontroversen rund um das Casting und zu dem ganzen Hype gewinnen konnten. Es reduzierte den Druck, dem wir ausgesetzt waren. Natürlich hat die britische Presse auch ziemlich viel berichtet, aber das hat mich nicht so gestört. Die Leute waren toll. Ich habe eine Menge großartige Künstler kennengelernt und viele Freundschaften geschlossen. Es war eine schöne Zeit.

    Das Design der Kulissen ist mir sehr wichtig. Es gibt nur wenige Set-Designer, deren Arbeit mich wirklich begeistert. Anton gehört dazu. Die Zeit der Wölfe hat mir sehr gut gefallen. Ich hielt ihn für einen der originellsten Szenenbildner überhaupt. Ich hatte ihn schon vor BEETLEJUICE kennengelernt und gehofft, ihn zu einer Zusammenarbeit bewegen zu können, aber damals hatte er gerade einen anderen Auftrag. Wegen meines Hintergrunds als Zeichner habe ich einen relativ kritischen Blick, was das Set-Design anbelangt. Jemanden wie Anton mit im Boot zu haben ist ein großer Luxus. Das ist für mich sehr aufregend, und ich habe immer viel Wert darauf gelegt, eng mit den Szenenbildnern meiner Filme zusammenzuarbeiten.

    Bei der Arbeit an Gotham City haben wir uns Fotografien von New York als Vorlage genommen. Damals war gerade Blade Runner herausgekommen. Ein solcher Film wird automatisch zum Trendsetter, und uns war von Anfang an klar, dass Gotham City mit Blade Runner verglichen werden würde, aber wir beschlossen, uns davon nicht einschüchtern zu lassen. Wir wollten ein stark stilisiertes New York zeigen, das über den gegenwärtigen Zustand hinausgewuchert ist. Alles sollte düsterer und enger werden, und deshalb entschieden wir uns dafür, in die Vertikale zu bauen und den comic-haften Eindruck zu verstärken. Das Ganze erinnerte an eine Opernkulisse und war irgendwie zeitlos, wie bei BEETLEJUICE.

    Ich gehe immer zuallererst von der Hauptfigur des Films aus. Die Figur Batman liebt die Dunkelheit und die Schatten, deshalb wird die Stadt im Film hauptsächlich bei Nacht gezeigt. Es gibt wenige Szenen bei Tageslicht. Unsere Grundüberlegung war: Das Set-Design soll vor allem dazu dienen, die Figuren zu konturieren.

    Abgesehen von der Wahl des Schauspielers für die Rolle des Batman, waren Comicfans auch erbost über die Umgestaltung des Kostüms durch Kostümbildner Bob Ringwood. Er veränderte die Farbe von Blau zu Schwarz und integrierte künstliche Muskeln in den Anzug.


    Wir haben uns einfach Folgendes gefragt: »Dieser Mann sieht nicht wie Arnold Schwarzenegger aus. Warum also macht er das?« Er versucht, ein bestimmtes Bild von sich zu schaffen. Er will etwas werden, was er eigentlich nicht ist. All unsere Entscheidungen beruhten auf dieser Überlegung. Was will er damit erreichen? Warum verkleidet er sich als Fledermaus? Er versucht, den Verbrechern Angst einzujagen, ihnen etwas vorzumachen, um sie einzuschüchtern. Damit wollten wir die Figur menschlicher erscheinen lassen.

    Obwohl Warner mit Hamms ursprünglichem Drehbuch zufrieden war, wurde es von zwei anderen Autoren noch einmal überarbeitet – Warren Skaaren, der schon bei BEETLEJUICE mitgewirkt hatte, und Charles McKeown, der zusammen mit Terry Gilliam das Drehbuch zu Die Abenteuer des Baron Münchhausen verfasst hatte. Und auch während der Dreharbeiten wurden einige Szenen noch umgeschrieben. 


    Ich weiß nicht genau, wie es dazu kam. Anfangs hatten wir ein Drehbuch, das auf allgemeine Zustimmung stieß, auch wenn uns klar war, dass es noch ein bisschen überarbeitet werden musste. Und obwohl alle das Drehbuch gut fanden, war das Studio trotzdem der Meinung, es müsste noch einmal komplett umgeschrieben werden. Der Film war eine große Produktion, die für Warner eine enorme Investition darstellte. Da habe ich schon verstanden, dass es ihnen wichtig war, dass wir alles richtig hinbekommen. Aber letztlich wurde ein endloses Gewese um das Drehbuch gemacht, das bis in die Dreharbeiten hineinreichte.

    Es gab so viele Änderungen an der Handlung, dass wir irgendwann völlig den Überblick verloren. Wir drehten eine Szene, in der Jack die Treppe zum Glockenturm hinaufsteigen sollte, und keiner von uns wusste, warum. Er hat mich damals gefragt: »Warum soll ich diese Treppe hinaufsteigen?« Und ich habe gesagt: »Ich weiß es nicht. Lass uns darüber reden, wenn du oben angekommen bist.« Natürlich versucht man immer, bestimmte Dinge noch zu verbessern. Aber bei diesem Film hatte ich eher das Gefühl, dass wir alles immer schlimmer machten. Und das erzeugt einen Druck, der der Sache nicht förderlich ist, weil man sich auf ungute Weise selbst infrage stellt. Ich improvisiere ja gern mal, aber nicht so. Bei BEETLEJUICE waren wir auch nicht so festgelegt, aber da war es etwas anderes, weil der Film nicht so teuer war.

    Wenn man zum ersten Mal einen Film von dieser Größenordnung dreht, ist das irgendwie surreal. Man hat keine Angst, weil man noch nicht weiß, was einen erwartet. Die kommt erst, wenn man es ein- oder zweimal gemacht hat. Das ist wie eine Art Konditionierung. Wenn man jemandem einen elektrischen Schlag verpasst, weiß er beim ersten Mal auch noch nicht, was auf ihn zukommt. Aber danach ist er vorgewarnt. Mit den Big-Budget-Produktionen verhält es sich ähnlich.

    Zum Glück empfand ich keine allzu große Ehrfurcht vor Jack Nicholson. Er war wirklich großartig und sehr hilfsbereit. Wir haben uns von Anfang an gut verstanden – und das war schon die halbe Miete. Er war absolut cool. Wenn es bei den Dreharbeiten Probleme gab und das Studio ausgeflippt ist, hat er mir oft geholfen. Er hatte einen sehr beruhigenden Einfluss und hat immer gesagt: »Hol dir, was du brauchst, und dann zieh dein Ding durch.« Als Schauspieler ist er wirklich fantastisch. Man kann sechsmal dieselbe Szene mit ihm drehen, und sie wird jedes Mal anders. Er hat etwas äußerst Faszinierendes an sich. Man wünscht sich fast, man könnte alle sechs Aufnahmen im Film unterbringen. Es macht großen Spaß, ihm bei der Arbeit zuzusehen.

    Mit Charles McKeown haben wir an der Figur des Joker gefeilt. Schließlich brauchte der Joker auch ein paar Witze. Nicht, weil der Film humorvoller werden sollte, sondern weil es eben zur Figur gehört. Darüber sollte sie sich definieren. Ich finde den Joker bei BATMAN die beste Figur, neben Catwoman. Mir gefällt die Idee, dass sich jemand in einen Clown verwandelt und dabei verrückt wird. Der Film ist wie ein Duell der Freaks. Es ist ein Kampf zwischen zwei furchtbar entstellten Menschen. Das liebe ich so daran. Mir war von Anfang an klar, dass das alles irgendwie merkwürdig ist, aber das hat mich nicht weiter gestört. Der Joker ist eine tolle Figur, weil er einem große Freiheiten lässt. Er steht außerhalb der Gesellschaft und wird von ihr als Freak betrachtet, deshalb kann er tun und lassen, was er will. Für den Joker und Beetlejuice ist das sogar noch befreiender als beispielsweise für Edward mit den Scherenhänden oder Pee-Wee. Die Gesellschaft schreckt vor ihnen zurück. Sie verkörpern die dunkle Seite der Freiheit. Absurderweise hat der Wahnsinnige in unserer Gesellschaft die meiste Freiheit, weil er nicht an ihre Gesetze gebunden ist.
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      Kim Basinger als Vicki Vale

    
    
Ursprünglich haben wir versucht, auch Robin in das Drehbuch mit einzubauen und eine glaubhafte Beziehung zwischen ihm und Batman zu entwickeln. In der Fernsehserie wird ja nie erklärt, wo Robin eigentlich herkommt, er ist einfach da. Sam und ich haben eine ganze Weile über dieser Idee gebrütet. Ich bin froh, dass wir uns dann doch dagegen entschieden haben. Es wäre sehr kostspielig geworden, und letztlich ist es uns nicht weiter schwergefallen, uns von der Figur zu trennen. Auch hier habe ich wieder versucht, mich in einen Mann hineinzudenken, der sich als Fledermaus verkleidet. Er ist ein Einzelgänger, ein einsamer Mensch. Ihm noch jemanden an die Seite zu stellen, hätte einfach nicht gepasst. Beim nächsten BATMAN-Film war das nicht anders, obwohl wir es da auch wieder versucht haben. Aber es wäre einfach zu viel gewesen.

    Wie bei PEE-WEES IRRE ABENTEUER und BEETLEJUICE beauftragte Burton Danny Elfman damit, die düstere, orchestrale Filmmusik für BATMAN zu schreiben. Dieses Mal wurde Elfmans Soundtrack-Album jedoch noch um eines von Prince ergänzt, der ursprünglich zwei Songs zu dem Film beisteuern sollte.


    Wir brauchten zwei Songs – einen für die Szene, in der der Joker ins Museum kommt, und einen für die Parade. Während der Dreharbeiten habe ich für beide Szenen Musik von Prince verwendet. Doch dann geriet diese Sache irgendwie außer Kontrolle. Prince hat der Film so gut gefallen, dass er eine Reihe von Songs dafür geschrieben hat. Und Guber und Peters hatten die Idee, das Leitmotiv zu den Liebesszenen von Michael Jackson schreiben zu lassen und das Leitmotiv des Jokers von Prince. Danny sollte dann zwischen den beiden vermitteln. Bei einem Film wie Top Gun funktioniert das vielleicht, aber meine Filme sind anders. Sie verlangen nach etwas mehr Raffinesse. Nicht alle diese Songs passten zum Film. Das hat nichts mit der Musik von Prince an sich zu tun, sondern eher mit meiner Unfähigkeit, sie in den Film einzubinden. Für sich genommen haben mir die Songs sehr gut gefallen. Ich bin nur nicht erfahren genug, um so etwas überzeugend umzusetzen.
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    Ich mag Prince. Ich habe ihn während der Dreharbeiten zweimal im Wembley-Stadion gesehen. Er ist fantastisch. Er hat sich den Film angeschaut und wollte etwas dazu beitragen. Wie ein Comic-Künstler, der seine eigenen Impressionen zu einem Thema wiedergibt. Eine wirklich tolle Sache! Ich wünschte, das würde es öfter geben. Aber ich habe es nicht geschafft, die Songs richtig in den Film zu integrieren. Ich habe ihm und dem Film damit wahrscheinlich keinen Gefallen getan. Die Plattenfirma hat darauf bestanden, dass die Songs im Film zu hören sind. Das Album hat sich sehr gut verkauft, in kommerzieller Hinsicht scheint es also funktioniert zu haben. In künstlerischer vermutlich weniger. Die Songs legen die Handlung zu sehr auf eine bestimmte Epoche fest.

    BATMAN kam in den USA am 21. Juni 1989 in die Kinos. Es war der erste Film in der Geschichte des Kinos, der in den ersten zehn Tagen mehr als 100 Millionen Dollar einspielte. Er war nicht nur der erfolgreichste Film des Jahres 1989, der weltweit über 500 Millionen Dollar einbrachte, und der aufwendigste Film, den Warner Bros. je produziert hatte, sondern er entwickelte sich auch zu einem Multimedia-Merchandising-Erfolg ungeahnten Ausmaßes. Bis zum Kinostart von Jurassic Park 1993 war BATMAN der Blockbuster, an dem sich alle nachfolgenden Filme messen lassen mussten.


    Interessanterweise denken immer alle, ein Hype wird von einem Studio erzeugt. Dabei ist das gar nicht möglich. Ein Hype ist ein Phänomen, das ein Eigenleben entwickelt hat und die Grenzen dessen, was ein Studio bewegen kann, bei Weitem übersteigt. Für mich war es eine unangenehme Erfahrung, an etwas zu arbeiten, das einen solchen Hype hervorrief. Ich gehöre zu den Menschen, die es eher abturnt, wenn sie sich einer gigantischen Medienberichterstattung gegenübersehen. Gewissermaßen habe ich an einem Film gearbeitet, den ich mir unter normalen Umständen gar nicht angeschaut hätte, weil zu viel darüber berichtet wurde. Aber das ließ sich nun einmal nicht ändern. Meine größte Sorge war, dass die Menschen nicht mehr den Film als Film beurteilen würden, sondern nur noch als dieses Multi-Mega-Millionen-Dollar-Ding, das er geworden ist. Es war gut, während dieser Zeit in England zu sein, obwohl auch dort in der Presse viel berichtet wurde, aber es war eben nicht meine Heimat. Dadurch konnte ich mich besser auf die Arbeit konzentrieren und alles andere ausblenden.

    Anton Furst wurde für seine Leistung als Szenenbildner bei BATMAN ein Oscar verliehen, auch wenn seine Kulissen von manchen als »zu düster« kritisiert wurden. Einige Kritiker waren außerdem der Meinung, dass Burton dem Joker größere Aufmerksamkeit schenkte als der Hauptfigur des Films.


    Das stimmt zwar so nicht, aber die Figuren des Films werfen tatsächlich gewisse Probleme auf. Es ist ähnlich wie mit der Kritik, Adam und Barbara Maitland in BEETLEJUICE seien langweilig. Auch das stimmt nicht. Batman und der Joker unterscheiden sich einfach grundlegend voneinander: Der Joker ist extrovertiert, Batman eher introvertiert. Egal wie man es anstellt, diese Energien kann man nicht ausgleichen. Wenn die beiden zusammen auf einer Straße stünden, würde Batman sich verstecken wollen, während der Joker alle Blicke auf sich lenkt. Das ist es, was die Dynamik zwischen den beiden ausmacht. Batman war für mich ganz sicher nicht weniger interessant. Es liegt nun mal in seiner Natur, lieber im Dunkeln zu bleiben. Und die meisten Leute haben das auch verstanden. Einigen gefiel der Joker besser, aber viele fanden auch Michaels Rolle sehr faszinierend. Ihm ist es gelungen, der Figur eine gewisse Melancholie zu verleihen. Als würde Batman denken: »Dieser Typ darf den Clown spielen und sich in der Öffentlichkeit zeigen, während ich im Verborgenen bleiben muss.« Auch diese unterschwellige Frustration passt für mich ziemlich gut zur Figur Batman.

    Was als düster wahrgenommen wird und was nicht, ist so eine Sache. Das habe ich irgendwann selber nicht mehr durchschaut. Beim zweiten BATMAN-Film habe ich eine dieser Pressereisen unternommen, bei denen man alle sechs Minuten jemand Neues trifft. Und da war es schon ein Running Gag. Sagte der eine: »Der Film ist deutlich heiterer als der letzte«, war der Nächste der Meinung: »Gegenüber dem ersten Film ist alles viel düsterer.« Über solche Sachen denke ich einfach nicht nach. Ich finde, Heiteres und Düsteres ist ohnehin nur sehr schwer voneinander zu trennen. Beides geht ineinander über, und die jeweilige Perspektive gibt den Ausschlag. Das habe ich schon als Kind so empfunden, und es ist heute nicht anders. Manchmal schaue ich einen Film, an dem andere Leute nichts Ungewöhnliches entdecken können, und finde ihn zutiefst subversiv, finster und furchterregend. Andersherum kann es vorkommen, dass jemand eine Szene aus einem meiner Filme düster findet, was ich dann überhaupt nicht nachvollziehen kann. Wie mit dem Ende von VINCENT: Die Leute vom Studio wollten, dass er aufsteht und mit seinem Vater das Zimmer verlässt. Aber das hätte ich als viel düsterer empfunden. Ich fand das Ende, so, wie es ist, sehr schön, weil es die Gedanken der Hauptfigur zum Ausdruck bringt. Und davon handelte schließlich der Film. Es ging darum, sich in den Geist der Figur hineinzuversetzen. Was als düster wahrgenommen wird, ist Interpretationssache.

    Im Verlauf der Dreharbeiten zu BATMAN lernte Burton die deutsche Malerin Lena Gieseke kennen. Die beiden heirateten im Februar 1989, während Burton die Postproduktion in England beendete.
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    Nach dem großen Erfolg von BATMAN galt Burton als heißester Nachwuchsregisseur Hollywoods. Doch statt der von Warner Bros. gewünschten BATMAN-Fortsetzung beschloss er, erst einmal EDWARD MIT DEN SCHERENHÄNDEN zu drehen. Es war ein Projekt, das Burton schon lange am Herzen lag und auf einem Bild beruhte, das ihn seit seiner Kindheit beschäftigte – einem Mann, der Scheren anstelle von Händen besaß. Obwohl Burton seine letzten drei Filme für Warner Bros. gedreht hatte, stieß er mit dieser Idee beim Studio auf taube Ohren. Er machte sich deshalb auf die Suche nach einem anderen Filmstudio, das ihm genug Freiheit ließ, um seine Ideen zu verwirklichen. Schließlich landete er bei Twentieth Century Fox – damals noch unter der Leitung des ehemaligen Regisseurs Joe Roth.


    Die Leute bei Warner Bros. begriffen einfach nicht, worum es bei dem Film ging, was mir entgegenkam, denn so wusste ich, dass sie den Film im Grunde nicht machen wollten. Ich will nur mit Leuten arbeiten, die mit mir auf einer Wellenlänge liegen. Auch heute noch versuche ich abzuschätzen, ob ein Studio einen Film wegen mir als Regisseur machen will oder ob den Leuten die Idee gefällt. Es ist von Vorteil, wenn das Studio auch auf das Material anspricht, weil das Filmemachen nun mal ein äußerst schwieriger Prozess ist. Dass Warner Bros. die Idee nicht gefallen hat, war also kein Problem für mich.

    Obwohl in Hollywood so viele schräge Außenseiter arbeiten, ist die Filmindustrie erstaunlich konservativ. Zwar verdanke ich meinen Erfolg dem Studiosystem, dennoch habe ich nicht das Gefühl, ein Teil des Systems zu sein. Und die Leute bei den Studios sehen das ähnlich. Wenn ich mit meinen Ideen an sie herantrete, ernte ich oft nur ein Stirnrunzeln. Aber darin liegt auch ein ganz besonderer Reiz: Innerhalb des Systems seine eigenen Ideen umsetzen zu können hat einen perversen Charme.
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    Schon während der Vorbereitungen zu BEETLEJUICE gab Burton der jungen Romanautorin Caroline Thompson den Auftrag, ein Drehbuch zu EDWARD MIT DEN SCHERENHÄNDEN zu verfassen. Die beiden hatten einander über ihren Agenten kennengelernt, der den Eindruck hatte, dass sie sich gut verstehen könnten. Er sollte recht behalten. In Thompson fand Burton eine Gleichgesinnte, die später auch das Drehbuch zu einem weiteren Herzensprojekt von ihm schrieb: NIGHTMARE BEFORE CHRISTMAS.


    Ich habe Carolines Romandebüt First Born gelesen, in dem ein Kind nach der Abtreibung wieder zum Leben erwacht, und es hat mir gut gefallen. Die Geschichte kombiniert ein gesellschaftskritisches Thema mit fantastischen Elementen. Diese Mischung hat mich sehr angesprochen. Es war dem sehr nahe, was mir für EDWARD MIT DEN SCHERENHÄNDEN vorschwebte. Ich kann nicht sehr gut mit Worten umgehen, besonders wenn es darum geht, Gefühle zu beschreiben. Deshalb war Caroline für mich ein Glücksfall. Sie lag genau auf einer Wellenlänge mit mir. Ich trug diese Idee schon so lange mit mir herum, dass sie etwas Symbolhaftes angenommen hatte. Ich wollte sie deshalb nicht auseinandernehmen und analysieren, sodass ich einen Autor brauchte, dem ich die Psychologie der Figur nicht auszubuchstabieren brauchte. Caroline hat mich sofort verstanden, selbst wenn ich mich mal etwas vage ausdrückte.

    Für das Drehbuch habe ich ihr aus eigener Tasche ein paar Tausend Dollar gezahlt, es war also kein Studio beteiligt. Und das war gut so. Manchmal will man einfach Nägel mit Köpfen machen. Wir haben den Studios das Ganze dann als Paket angeboten: Hier, schaut’s euch an. Das ist das Drehbuch. So wird der Film aussehen. Wollt ihr es machen oder nicht? Kein Heckmeck. Wir haben ihnen zwei Wochen Zeit gegeben, um sich zu entscheiden. An dieser Vorgehensweise wollte ich festhalten, damit mir niemand irgendwelche Änderungen aufzwingen konnte.


    [image: Abbildung]Edward begegnet der Avon-Beraterin (Dianne Wiest)

    
    
Die Idee zu dem Film hatte ich einer Zeichnung zu verdanken, die ich vor langer Zeit angefertigt hatte. Es war einfach ein Bild, das mir gefiel. Es kam aus dem Unterbewusstsein – eine Figur, die nichts anfassen kann, die zugleich kreativ und zerstörerisch ist. Aus diesen Widersprüchen entsteht eine Ambivalenz, die mit bestimmten Gefühlen verbunden ist. Vermutlich kam dieses Bild bei mir zum ersten Mal in der Pubertät an die Oberfläche. Es hatte etwas mit meiner Selbstwahrnehmung als Teenager zu tun. Und mit der Beziehung zu meiner Umwelt. Damals hatte ich das Gefühl, mit anderen Menschen nicht kommunizieren zu können. Das Bild, das andere von mir hatten, schien nicht mit dem übereinzustimmen, wie ich mich selbst wahrnahm – wahrscheinlich ein weit verbreitetes Gefühl. Es ist frustrierend und traurig, wenn man sich anderen nicht mitteilen kann.

    In meiner Kindheit hatte ich den Eindruck, dass die Gesellschaft wenig tolerant war. Schon sehr frühzeitig lernte man, sich anzupassen – jedenfalls in Amerika. Das fing am ersten Schultag an. Da wurde man in bestimmte Schubladen gesteckt: Dieses Kind ist klug, jenes nicht, dieses ist gut in Sport, ein anderes eher unsportlich, dieses ist normal, jenes ein bisschen seltsam. Als Kind habe ich mich einmal darüber gewundert, dass ein Lehrer ein Kind als dumm bezeichnet hat. Dabei war es gar nicht dumm, sondern sogar intelligenter als viele andere. Es hat nur nicht der Norm entsprochen. Der Film ist eine Reaktion auf diese Art Schubladendenken. In meiner Kindheit wurde ich als seltsam abgestempelt, weil ich so still und in mich gekehrt war. 

    Auch in Hollywood werden die Menschen schnell in Schubladen gesteckt. Manche Schauspieler gelten als Darsteller für ernste Dramen und bekommen deshalb bestimmte Rollen gar nicht erst angeboten. Ich weiß nicht, warum die Leute das machen. Schließlich will man selber auch nicht in eine Schublade gesteckt werden. Das ist traurig und frustrierend, weil man auf eine Weise festgelegt wird, die nichts mit der eigenen Selbstwahrnehmung zu tun hat. Und je ruhiger jemand ist oder je mehr er sich von anderen Leuten unterscheidet, desto schneller wird er abgeurteilt.

    Oberflächlich betrachtet scheint EDWARD MIT DEN SCHERENHÄNDEN eine weitere Verarbeitung des Frankenstein-Motivs zu sein. Edward, die unvollendete Schöpfung seines verstorbenen Erfinders/Vaters, wird von der Avon-Beraterin Peg Boggs (Dianne Wiest) aus seinem einsamen Dasein in einem Schloss auf einem Hügel befreit, um mit ihrer Familie in einer pastellfarbenen Vorstadt zu leben. Dort wird er zum Objekt der Fantasien und Klatschgeschichten, der Abneigung, Bewunderung und Begierden seiner Nachbarn, die er nach und nach mit kitschigen Formschnittgewächsen, abenteuerlichen Frisuren und kunstvollen Eisskulpturen für sich einnimmt.


    Am Anfang stand dieses Bild und das damit zusammenhängende Gefühl, nicht akzeptiert zu werden. Es folgten die Eisskulpturen und Hecken, mit denen Edward versucht, sich nützlich zu machen. Und dann die Welt, in die er hineingelangt. Hier habe ich auf Erinnerungen an meine Kindheit in der Vorstadt zurückgegriffen. In der Erinnerung erscheinen die Dinge größer und gewichtiger, je länger sie zurückliegen. In den Vorstädten lebt man so eng aufeinander, dass jeder jeden kennt, und trotzdem gab es Dinge, die man über seine Nachbarn nicht wusste. Dunkle Geheimnisse. Sexuelle Dinge. Die Vorstadt hat etwas Verruchtes an sich, das habe ich schon als Kind unterschwellig gespürt. Zwar habe ich nie einen direkten Beweis dafür geliefert bekommen, aber ich hatte es im Gefühl.

    Obwohl ich in der Vorstadt groß geworden bin, gibt es Aspekte des Lebens dort, die ich immer noch nicht richtig verstehe – etwa eine bestimmte Leere und Bedeutungslosigkeit, die über allem liegt und die mir auch bei meiner Familie aufgefallen ist. Ich hatte beispielsweise nie das Gefühl, dass meinen Eltern die Bilder, die sie an den Wänden hängen hatten, wirklich gefielen, dass sie sie irgendwann mal gekauft oder von jemandem geschenkt bekommen hatten. Es war beinahe so, als seien die Bilder schon immer dort gewesen, obwohl sie niemals jemand betrachtete. Ich habe mich immer gefragt: »Was zum Teufel soll das sein? Wo haben sie die künstlichen Weintrauben bloß her? Was bedeuten sie?«

    Die Vorstadt war ein Ort, der keinen Sinn für Geschichte oder Kultur und keine Leidenschaft für irgendetwas hatte. Man hatte zum Beispiel nie den Eindruck, dass die Leute eine bestimmte Musik mochten. Sie zeigten ihre Gefühle auch nicht. Man war gezwungen, sich entweder anzupassen und sich von einem Großteil seiner Persönlichkeit zu trennen oder ein starkes Innenleben zu entwickeln, was einem wiederum das Gefühl vermittelte, von der Außenwelt abgeschnitten zu sein.

    Johnny Depp, der Star der Teenie-Serie 21 Jump Street und des Films Cry-Baby von John Waters, war Burtons Wunschbesetzung für die Rolle des Edward, obwohl er sich auch mit Tom Cruise traf, um über den Film zu sprechen.


    Vom Studio heißt es immer: Hier ist eine Liste mit fünf Leuten, die einen Erfolg an den Kinokassen garantieren. Und drei davon sind Tom Cruise. Ich habe gelernt, am Anfang eines Projekts sehr offen zu sein und erst mal mit den Leuten zu reden. Tom Cruise war für mich zwar nicht die Idealbesetzung, aber ich habe mich trotzdem mit ihm getroffen. Er ist ein interessanter Mensch. Letzten Endes hat es dann aber doch nicht gepasst. Während des Gesprächs hat er eine Menge Fragen zur Figur aufgeworfen – ich weiß gar nicht mehr genau, worum es ging –, und am Ende habe ich ihm gesagt: »Es ist gut, eine Menge Fragen zu einer Figur zu haben, aber entweder man ist es oder man ist es nicht.«

    Ich war froh, dass Johnny die perfekte Besetzung war. Ich kann mir nicht vorstellen, dass irgendein anderer Schauspieler es genauso gut hätte machen können. Damals kannte ich ihn noch nicht. Die Fernsehserie, in der er mitgespielt hatte, hatte ich nicht gesehen, aber mir musste irgendwo schon einmal ein Bild von ihm untergekommen sein. Ursprünglich ausschlaggebend waren seine Augen, weil bei einer Figur, die nicht viel spricht, die Augen das Wichtigste sind. Für uns war er von Anfang an die Wunschbesetzung, aber ich wollte mich auch noch mit anderen Leuten treffen. In meiner Anfangszeit als Regisseur war ich ein bisschen snobistisch. Ich habe Leute abgelehnt, einfach weil sie mir auf den ersten Blick nicht sympathisch waren. Aber dann bin ich des Öfteren jemandem begegnet, der ganz anders war, als ich zunächst erwartet hatte. Deshalb versuche ich inzwischen, in dieser Hinsicht offener zu sein. Man kann auch positive Überraschungen erleben.


    [image: Abbildung]Edward und die Hecken

    

    Damals war Johnny ein Teenie-Idol. Es hieß, er sei schwierig und abgehoben. Die Presse schrieb allen möglichen Quatsch über ihn, dabei war er ein sehr lustiger, herzlicher und ganz normaler Typ – jedenfalls, was ich als normal bezeichnen würde. Trotzdem wurde er oft als düster, schwierig und merkwürdig wahrgenommen, als eine Art mürrischer James Dean. Die Leute beurteilten ihn nach seinem Äußeren. Dabei war er das komplette Gegenteil von dem, was über ihn geschrieben wurde. Die Themen, um die es in EDWARD geht, waren für ihn deshalb leicht nachzuvollziehen. Er konnte sich mit dem »Freak« Edward identifizieren, weil er selbst wie einer behandelt wurde. Die Menschen werden oft nach ihrem Äußeren beurteilt. Das ist faszinierend. Es war schon immer so und wird vermutlich auch so bleiben. Allerdings erfüllt es einen mit einer gewissen Traurigkeit, so abgeurteilt zu werden. Und diese Traurigkeit staut sich in einem an, weil man sich – zumindest mir ging es so – eigentlich Kontakt zu anderen Menschen wünscht. Vermutlich war es Johnny ähnlich ergangen, deshalb konnte er sich in die Figur so gut hineinversetzen und viel zu der Rolle beitragen. Er hat sich als Mensch eine gewisse kindliche Naivität bewahrt, die normalerweise mit zunehmendem Alter mehr und mehr verschwindet. Es ist nicht leicht, so offen zu bleiben. 

    [image: Abbildung]Edwards Isolation

    

    Depps Gegenpart in dem Film ist Wiests Tochter, die Cheerleaderin Kim. Sie wird von Winona Ryder gespielt, die in BEETLEJUICE bereits großen Eindruck gemacht hatte und damals mit ihrem Schauspielkollegen frisch liiert war. 


    Ich mag sie sehr. Sie ist eine meiner Lieblingsschauspielerinnen. Das düstere Material liegt ihr, und ich fand die Idee, sie als Cheerleaderin mit blonder Perücke auftreten zu lassen, sehr witzig. Für sie war es eine eher schwierige Rolle, weil sie sich mit ihrer Figur nicht recht identifizieren konnte. Sie war in der Schule selbst von solchen Mädchen tyrannisiert worden. Aber es war sehr lustig. Ich musste immer lachen, wenn sie mit diesen knappen Cheerleader-Klamotten und der Hayley-Mills-Perücke am Set auftauchte. Sie sah aus wie Bambi.

    Ihre Beziehung zu Johnny hat sich nicht negativ auf den Film ausgewirkt. Bei einem realistischen Film hätte das vielleicht eine Rolle gespielt, aber EDWARD ist eine Art Märchen. Außerdem haben sich die beiden immer sehr professionell verhalten und nie irgendwelche privaten Probleme am Set ausgetragen.

    Die meisten Leute fahren des Wetters wegen nach Florida. Ich bin dorthin gegangen, weil ich Hollywood entkommen wollte und weil wir dort die passenden Kulissen vorfanden. Es gab da einige neu gebaute Vorstädte, die genau die Atmosphäre besaßen, die ich für den Film brauchte.

    Die Vorstadthäuser im Film machen mit ihrem pastellfarbenen Anstrich einen unwirklichen Eindruck – etwas, das für Burton typisch ist.


    Wir sehen die Vorstadt durch Edwards Augen. Es ist also ein leicht romantisierender Blick, aber insgesamt unterscheiden sich die Filmbilder gar nicht so sehr von der Wirklichkeit. Szenenbildner Bo Welch hat die Häuser in verschiedenen Farben gestrichen. Trotzdem war mir wichtig, dass sie eine organische Einheit bilden. Das Innere der Häuser haben wir kaum verändert. Was man da sieht, ist im Wesentlichen das, was tatsächlich dort war.

    Manchmal wird mir die Frage gestellt: »Werden Sie auch mal einen realen Film mit realen Menschen drehen?« Für mich haben die Wörter »normal« und »real« tausend verschiedene Bedeutungen. Was ist real? Was ist normal? Das ist auch der Grund, warum ich Märchen als Erzählform so mag: Märchen, Legenden und Mythen liefern stark überhöhte Bilder, die trotzdem eine enge Verbindung zu unserer Psyche unterhalten. Sie bedeuten etwas, auch wenn sie sehr abstrakt sind. Entweder kann man einen Bezug dazu herstellen oder nicht – was gerade bei kommerziellen Filmprojekten eine nicht unerhebliche Gefahr darstellt. Manchmal lassen die Bilder den Zuschauer eben einfach kalt. 

    Ich wurde beispielsweise oft gefragt: »Wo hat Edward denn das Eis her?« Wenn jemandem so etwas wichtig ist, dann soll er sich lieber Drei Männer und eine kleine Lady ansehen. Ein gewisser Symbolgehalt, ein bestimmtes Maß an Abstraktion und Interpretation muss ich dem Zuschauer schon zumuten können. Ich gehe nicht allzu analytisch an die Dinge heran, sondern versuche, den unbewussten Regungen ein wenig Raum zu geben. Meist denke ich erst hinterher darüber nach.

    An das Drehbuch halte ich mich nicht allzu sklavisch, weil es sich bei der filmischen Umsetzung sowieso ständig verändert. Ich hole mir deshalb nur die Dinge heraus, die ich brauche. Allerdings versuche ich, dem Geist des Drehbuchs treu zu bleiben. Manchmal steht im Drehbuch eine tolle Dialogzeile, die aber einfach nicht wirkt, wenn ein bestimmter Schauspieler sie spricht. Vieles hängt davon ab, was einem während der Dreharbeiten zur Verfügung steht. Manchmal verselbstständigt sich eine Situation. Ich mag das aufregende Gefühl, das damit verbunden ist, und finde es nicht schlimm, zu improvisieren. Es macht Spaß, zu sehen, wie sich alles entwickelt, von den Dreharbeiten bis hin zum fertigen Film. 

    [image: Abbildung]
      Edward in Suburbia

    
    
Johnny hat einmal etwas gemacht, das mich sehr fasziniert hat. Ich habe ihm bei den Dreharbeiten zugesehen, und als wir uns am nächsten Tag die Aufnahme angeschaut haben, habe ich festgestellt, dass seine Augen in der Szene beinahe glasig wirkten. So als stünde er kurz davor, in Tränen auszubrechen, wie eine der Figuren auf einem Gemälde von Walter Keane. Ich weiß nicht, wie er das gemacht hat. Es hatte nichts mit der Kamera oder der Beleuchtung zu tun, es war einfach unglaublich. Und dieses aufregende Gefühl – kleine merkwürdige Dinge, die man zufällig entdeckt; seltsame neue Bilder, die einen überraschen –, das ist typisch für das Medium Film.

    Ich mag Schauspieler wie Johnny, Dianne Wiest oder Alan Arkin, bei denen sich viel unter der Oberfläche abspielt und die dadurch den anderen Figuren zu einer stärkeren Performance verhelfen. Wenn ich mir einen Film nach ein paar Jahren wieder anschaue, gefallen mir diese Szenen meist am besten. Dianne war ganz besonders großartig. Sie war damals die erste Schauspielerin, die das Drehbuch las und davon restlos begeistert war. Und ihrem guten Ruf ist es zu verdanken, dass sich bald auch andere Schauspieler dafür interessierten. Sie war in vieler Hinsicht mein Schutzengel.

    Die Cheerleaderin Kim verlässt im Film ihren machohaften Freund (gespielt von Anthony Michael Hall), um mit Edward zusammen zu sein – was häufig als Burtons Rache an den Machos seiner Schulzeit gedeutet wird.


    Diese Typen haben mich in meiner Schulzeit immer fasziniert. Sie hatten jede Menge Freundinnen und waren sehr beliebt – und trotzdem irgendwie psychotisch. Wenn ein Mädchen mit einem dieser Typen zusammenblieb und ihn nach der Highschool heiratete, dann standen die Chancen gut, dass er sie früher oder später verprügelte. So läuft das halt: Das scheinbar Normale entpuppt sich oft genug als das genaue Gegenteil. 

    Ich bin einmal zu einem Schultreffen gegangen, da konnte man das sehr gut beobachten. Die Leute, die in der Schule als Außenseiter und Freaks galten und von den anderen verspottet wurden, waren erfolgreicher und attraktiver – nicht nur rein äußerlich, sondern auch als Menschen. Die anderen hingegen sind verblasst. Die Machos und Klassenpräsidenten hatten in der Highschool ihren Höhepunkt. Es war wirklich erschreckend, weil es einige meiner Vermutungen bestätigt hat. Diejenigen, die immer gehänselt wurden, mussten sich auf ihre Fähigkeiten besinnen. Sie konnten sich nicht darauf verlassen, dass die Gesellschaft sie auffängt, sondern mussten sich ihren eigenen Weg suchen.

    Halls Figur wird kurz darauf getötet – eine Szene, die manche Zuschauer verstörte, weil sich dadurch der Erzählton des Films verändert.


    Vermutlich war das eine Rachefantasie, die seit der Schulzeit in mir geschlummert hat. Da musste ich wohl mal ein bisschen Dampf ablassen.

    Für die kleine, aber zentrale Rolle als Edwards Erfinder/Vater engagierte Burton Vincent Price, mit dem er seit ihrer Zusammenarbeit bei VINCENT befreundet war.


    Dass er die Rolle angenommen hat, obwohl sie eher klein war, fand ich sehr rührend. Er hat einfach eine tolle Präsenz. Der Film ist voller Symbolik und vielschichtiger Themen. Dass ich ihn für diese Rolle engagiert habe, hatte sicher damit zu tun, dass ich früher seine Filme gesehen hatte und er für mich so etwas wie ein Mentor war. Ich war sehr froh, dass er bei EDWARD mitgewirkt hat und ich ihn dadurch besser kennenlernen durfte. Bei der Arbeit an VINCENT hatten wir uns angefreundet, und ich habe lockeren Kontakt zu ihm gehalten, selbst während ich wegen der Dreharbeiten zu BATMAN in England war. Er war einer jener Menschen, mit denen man ständig in Verbindung blieb, selbst wenn man sie nur gelegentlich mal traf. Er war absolut großartig.


    [image: Abbildung]
      Edward mit den Scherenhänden und sein Erfinder/Vater (Vincent Price)

    

    Nachdem die Arbeit an EDWARD MIT DEN SCHERENHÄNDEN beendet war, begann Burton einen Dokumentarfilm über Vincent Price, der 1993 verstarb. Der Film trug den Arbeitstitel CONVERSATIONS WITH VINCENT.


    Ich wusste, dass es ihm gesundheitlich nicht gut ging. Er wurde sehr krank, nachdem seine Frau kurz nach den Dreharbeiten zu dem Dokumentarfilm starb. Er hat sie sehr geliebt, und vielleicht wollte er ihr folgen. Ich habe um ihn getrauert. Es war ein großer Verlust. Er war ein ungewöhnlicher Mensch, der viel geleistet hat.

    Edward lebt allein auf dem Speicher eines gotischen Schlosses – ein typischer Wohnort für eine Figur aus einem Burton-Film.


    Im Hinblick auf den Symbolgehalt hat es etwas mit Isolation zu tun. Aber es ist auch eine Reaktion auf meine Jugend in der Vorstadt. Wenn man in Suburbia aufgewachsen ist, entwickelt man alle möglichen Fantasien und träumt sich fort aus dieser Welt, die so weiß und glatt ist wie das Innere eines Schuhkartons.
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      Tim Burton und Vincent Price

    

    Wie der Film Frankenstein von James Whale und Burtons FRANKENWEENIE endet auch EDWARD MIT DEN SCHERENHÄNDEN damit, dass eine aufgebrachte Menschenmenge das »böse Geschöpf« – in diesem Fall Edward – vor seinem Schloss stellt. 


    Wenn man mit diesen Filmen aufwächst, stellt man automatisch Verbindungen zu seinem eigenen Leben her. In der Vorstadt sieht man die Nachbarn nur dann auf der Straße, wenn irgendetwas passiert ist, ein Unfall zum Beispiel. Dann kommen die Leute heraus, um zu gaffen. Das hat mich schon immer fasziniert. Zwischen dem Leben in der Vorstadt und einem Horrorfilm gibt es mehr Parallelen, als man denkt. Der Lynchmob spielt in vielen Horrorfilmen eine große Rolle.

    Dass Edward mit den Scherenhänden letztlich nicht in der Lage ist, seine geliebte Kim zu berühren, erinnert an das Märchen Die Schöne und das Biest. Der Eindruck des Märchenhaften wird noch durch Prolog und Epilog verstärkt, in denen Winona Ryder als alte Frau ihrer Enkelin Edwards Geschichte erzählt.


    Das ist ein klassisches Thema. Angeblich gibt es ja nur fünf archetypische Geschichten – diese gehört definitiv dazu. Es ist ein Thema, das in Tausenden Romanen und unzähligen Horrorfilmen aufgegriffen wurde. Natürlich war ich mir dessen bewusst, dass es im Film unterschwellig vorhanden ist, aber ich habe keinen allzu großen Schwerpunkt darauf gelegt. Es war für mich nicht ausschlaggebend, auch wenn es natürlich ein wichtiger Teil des Films ist.

    Edwards Scherenhände wurden von dem Spezialeffekte-Künstler und Oscar-Preisträger Stan Winston gestaltet, der später bei BATMANS RÜCKKEHR die Maske des Pinguins kreieren sollte.


    Stan ist großartig. Ich mag ihn wirklich sehr. Teil seines Erfolges ist, dass er so gut mit Menschen umgehen kann. Viele Effektekünstler sind Eigenbrötler. Stan dagegen hat einen ganzen Stall voll fantastischer Leute, die mit ihm zusammenarbeiten. Er kommt auch mit mir sehr gut zurecht und versucht, sich auf einen Film einzulassen, ihm gerecht zu werden. Und das ist super. Ich habe ihm meine kitschigen kleinen Skizzen gegeben, auf deren Grundlage er seine Zeichnungen angefertigt hat. Ich bin immer dankbar, wenn sich die Leute Zeit nehmen, sich die Skizzen genau anzuschauen, weil man sie nicht eins zu eins umsetzen kann und weil sie an den jeweiligen Schauspieler angepasst werden müssen. Es war wirklich eine Freude, mit Stan zu arbeiten. Er hat das ordentlichste Atelier, das ich je in meinem Leben gesehen habe. Ich habe immer Witze darüber gemacht, weil es irgendwie unnatürlich ist. Bei ihm sieht es aus wie in einem Museum, während bei mir und bei jedem anderen – Rick Baker ausgenommen – das Chaos regiert.

    Die Scherenhände mussten sehr groß sein, weil Johnny zugleich attraktiv und gefährlich aussehen sollte. Wir haben im Vorfeld schon ein Paar davon hergestellt, und Johnny sollte sie anziehen und ein bisschen damit rumprobieren, um ein Gefühl dafür zu bekommen und sich in die Figur hineinzuversetzen.

    1989 gründete Burton die Firma Tim Burton Productions mit der ehemaligen Journalistin Denise Di Novi, die den Film Heathers produziert hatte, als Geschäftsführerin. Zusammen produzierten sie EDWARD MIT DEN SCHERENHÄNDEN, BATMANS RÜCKKEHR und NIGHTMARE BEFORE CHRISTMAS, bevor Di Novi die Firma 1992 verließ. Danach arbeitete sie jedoch auch weiterhin mit Burton zusammen, als Co-Produzentin von ED WOOD und SCHIFFSJUNGE AHOI!. EDWARD MIT DEN SCHERENHÄNDEN ist der erste Film, den Burton selbst produzierte.
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      Tim Burton mit Denise Di Novi

    


Wenn man sich mit einem Projekt identifiziert, ist es eigentlich egal, ob man Produzent ist oder nicht. Natürlich trägt man als Produzent mehr Verantwortung, aber sonst gibt es kaum einen Unterschied. Es hat viel mit der eigenen Herangehensweise an die Arbeit zu tun. Wenn man zu hundert Prozent dabei ist, spielt es keine Rolle, ob man gleichzeitig Regisseur und Produzent ist.

    Denise hat auch noch ED WOOD produziert, aber im Laufe der Zeit haben wir uns ein bisschen auseinandergelebt. Ich wollte mich vor allem auf meine eigenen Projekte konzentrieren, während sie gern auch andere Sachen machen wollte. Anfangs blieb die Firma relativ unbemerkt, aber nach einer Weile wurde das Ganze ziemlich arbeitsaufwendig. Wir bekamen Drehbücher angeboten, ständig riefen Leute an und so weiter. Da war es wichtig, jemanden zu haben, der einen unterstützt und einem den Rücken freihält.

    Burton wirkte bei der Umwandlung von BEETLEJUICE in eine Zeichentrickserie für Kinder mit und gab in dem Film SINGLES – Gemeinsam einsam von Cameron Crowe sein Leinwanddebüt. Er spielt darin einen Regisseur, der Videofilme für eine Datingagentur dreht und als »der nächste Martin Scorsese« bezeichnet wird.


    Cameron hat mich gebeten, die Rolle zu übernehmen. Und weil ich ihn so nett fand, habe ich zugesagt – das erste Mal, dass ich so etwas gemacht habe. Ich durfte nach Seattle fahren und habe mich wunderbar amüsiert. Ich wollte schon immer mal wissen, wie es ist, ein drittklassiger Schauspieler zu sein – jetzt weiß ich es.

    
    [image: Abbildung]
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    Auf einer Promotion-Tour durch Europa, nach dem Kinostart von EDWARD MIT DEN SCHERENHÄNDEN, bezeichnete Burton BATMAN als den einzigen seiner Filme, mit dem er sich nicht so recht identifizieren könne. Als er 1991 schließlich doch beschloss, eine Fortsetzung zu drehen, geschah dies auch, um einen neuen Zugang zu dem Material zu finden.


    Ursprünglich wollte ich die BATMAN-Fortsetzung nicht machen, weil ich mich ausgebrannt fühlte und nicht wusste, was ich zu dem Projekt noch beitragen könnte. Es hat lange gedauert, bis mein Interesse daran wiedererwacht ist. Das lag zum Teil an der Arbeitssituation, die ich noch vom ersten Film in Erinnerung hatte – keine freie Minute mehr zu haben, sieben Tage die Woche unter schwierigsten Bedingungen zu schuften, nichts richtig durchdenken zu können und kein fertiges Drehbuch zu haben. BATMAN ist der Film, zu dem ich den geringsten Bezug habe. Für die meisten Regisseure ist der erste große Film ein Schock. Aber es hat auch etwas damit zu tun, wie man an die Sache herangeht. Ich nehme nur Projekte in Angriff, mit denen mich etwas verbindet. Ursprünglich war das bei BATMAN auch so, aber nach einer Weile ist mir das Material fremd geworden. Inzwischen denke ich eher mit nostalgischen Gefühlen daran zurück: »Ach, der erste BATMAN-Film, das waren noch Zeiten!« Aber als ich damals im Interview darüber gesprochen habe, steckte ich noch mitten in der Depression, die bei mir auf jedes große Filmprojekt folgt.

    Alle meine Filme haben ihre Schwächen, bei BATMAN fallen sie mir jedoch besonders stark ins Auge. Meine Filme sind für mich wie mutierte Kinder. Sie haben ihre Fehler und seltsamen Problemchen, aber ich liebe sie trotzdem. Es dauert gut drei Jahre, bis ich genug Distanz zu einem Film gewonnen habe, dass ich ihn kritisch beurteilen kann. Es ist noch gar nicht lange her, dass ich PEE-WEES IRRE ABENTEUER zum ersten Mal richtig genießen konnte. Je länger ein Film zurückliegt, desto klarer wird der Blick darauf und desto mehr kann ich ihn genießen.

    Ursprünglich wurde Sam Hamm, der Drehbuchautor von BATMAN, engagiert, das Drehbuch zu BATMANS RÜCKKEHR zu schreiben. Sein Entwurf konnte Burton jedoch nicht überzeugen, weshalb Daniel Waters an Bord geholt wurde, der für Di Novi die bissige schwarze Komödie Heathers geschrieben hatte.


    Es gab zwar schon ein Drehbuch von Sam, aber damals hatte vor allem Catwoman mein Interesse geweckt. Ich habe mit Dan Waters darüber gesprochen, der aus dem Stand ein überzeugendes Drehbuch entworfen hat. Ich mochte das Material: Batman, Catwoman, der Pinguin. Mir gefiel ihre Welt. Das sind Figuren, mit denen ich etwas anfangen konnte und deren Doppelleben mich faszinierte. Was mir an BATMAN als Comic generell gefällt, ist, dass die Figuren alle gebrochen sind. Sie sind alle irgendwie merkwürdig, nicht nur die Bösewichte, sondern auch Batman selbst. Allerdings ist das auch Teil des Problems, weil ich diese Figuren nicht als reine Bösewichte betrachten kann. 


    [image: Abbildung]Catwoman

    

    Waters’ verrücktes Drehbuch greift auf Hamms ursprüngliche Handlung zurück und konzentriert sich auf Batmans Schwachstellen. Batman sieht sich mit einer ganzen Reihe von Gegnern konfrontiert: Catwoman, eine in schwarzes PVC gekleidete Antiheldin, die den Dunklen Ritter zugleich hasst und begehrt; der Pinguin, ein finsterer Mutant, halb Tier und halb Mensch, der als Säugling von seinen Eltern in der Kanalisation ausgesetzt wurde, weil der Anblick seiner Schwimmflossen sie mit Entsetzen erfüllte; und Max Shreck, der weißhaarige machthungrige Industrielle, der allen anderen Figuren als Katalysator dient. Nicht wenige Kritiker waren der Meinung, dass der Film einfach zu viele Bösewichte enthält und Batman selbst dadurch einmal mehr ins Hintertreffen gerät.



    [image: Abbildung]
      Michelle Pfeiffer als Catwoman

    


    Ich weiß. Da ist die Begeisterung wahrscheinlich ein bisschen mit mir durchgegangen. Ich fand die Figuren einfach alle so interessant und konnte mich nicht für eine von ihnen entscheiden. Außerdem wollte ich, dass die Dreharbeiten im Gegensatz zum ersten Film Spaß machten, wie bei BEETLEJUICE. Diese Hoffnung hat sich allerdings schnell zerschlagen. Es war der schwierigste Film, den ich je gedreht habe.

    Viele Figuren aus dem Comic sind in psychologischer Hinsicht sehr einfach zu durchschauen – der Joker, Catwoman, Harvey Dent. Bei anderen, wie dem Pinguin oder dem Riddler, ist es etwas komplizierter. Die Frage nach ihrer Identität ist nicht so einfach zu beantworten und verleitet uns dazu, uns selbst und unsere eigene Wahrnehmung infrage zu stellen. Wer sind wir? Ist das, was wir zu sehen glauben, wirklich die Realität? Aber damit begibt man sich auf ein sehr schwieriges Terrain. Wir haben deshalb versucht, dem Pinguin eine plausible Hintergrundgeschichte und ein ausgefeiltes psychologisches Profil zu verleihen. Vermutlich habe ich es damit etwas übertrieben und zu viel Zeit darauf verwendet. Aber ich glaube, es gibt keinen besseren Schauspieler als Danny DeVito, um dem Zuschauer diese grauenhafte Figur nahezubringen.

    Ich fand es gut, dass nicht ganz klar wird, ob Catwoman zu den Guten oder zu den Bösen gehört. Sie war nie eine eindeutig böse Figur, auch nicht in der Fernsehserie. Ich konnte sie jedenfalls nicht als reine Schurkin begreifen, weil ich nicht glaube, dass jemand nur böse sein kann.

    Für die Doppelrolle der Selina Kyle, Max Shrecks unscheinbare Sekretärin, die sich in Catwoman verwandelt, nachdem sie in einer typisch burtonesken Szene die Lebensenergie einiger Straßenkatzen in sich aufnimmt, hatte Burton ursprünglich Annette Bening engagiert, die jedoch aufgrund einer Schwangerschaft absagen musste. Für Burton gab es nur eine andere Schauspielerin, die für die Rolle infrage kam: Michelle Pfeiffer. Für Aufregung sorgte Sean Young, die im ersten BATMAN-Film Kim Basingers Rolle hätte übernehmen sollen, sich im Vorfeld jedoch bei einem Reitunfall den Arm brach. Sie war der Meinung, dass Pfeiffers Rolle eigentlich ihr zugestanden hätte, und tauchte als Catwoman verkleidet auf dem Studiogelände von Warner Bros. auf. 


    Sean Young kam in mein Büro, als ich gerade unterwegs war. Und als sie jemanden entdeckte, der mir ähnlich sah, jagte sie ihm ihren Assistenten oder Bodyguard auf den Hals. Ich glaube, es war der Presseagent des Films, der einen ziemlichen Schreck bekam. Als die Leute in meinem Büro ihr sagten, dass sie den Falschen erwischt hatte, stürmte sie in Mark Cantons Büro, wo gerade Michael Keaton war, und verlangte, für den Film engagiert zu werden. Danach tingelte sie durch alle möglichen Talkshows und beschwerte sich darüber, dass sie von Hollywood »unfair« behandelt worden sei. Es war vollkommen absurd. Das Casting ist eine Wahl, die man trifft. Ich bin nicht der »böse Hollywood-Regisseur«, der ihr keine Chance gegeben hat. 

    Sie hat trotzdem eine Riesensache daraus gemacht. In der Joan Rivers Show erschien sie als Catwoman verkleidet – wobei das Outfit meiner Meinung nach eher in einen Wrestling-Film gepasst hätte – und beklagte sich darüber, dass die »hohen Tiere Hollywoods« sie nicht zum Casting einladen würden. Das hat mich ziemlich geärgert, weil ich so nicht wahrgenommen werden möchte. Das Casting ist etwas, worüber ich mir viele Gedanken mache. Ich bin kein Regisseur, der sich wahllos mit irgendwelchen Leuten trifft und haufenweise Schauspieler antanzen lässt. Ich will nicht anderer Leute Zeit verschwenden. Sean Young hat völlig überzogen reagiert. Dass sie gern Catwoman spielen wollte, kann ich verstehen, es ist ja auch eine tolle Rolle. Sogar ich würde gern mal Catwoman spielen. Aber es ist eben eine Casting-Entscheidung, und die liegt bei mir. Das hat nichts mit richtig oder falsch zu tun. Sie wettert gegen das »Hollywood-System«, und ich sage: »Es ist meine Entscheidung als Künstler.«

    [image: Abbildung]Der Regisseur brieft seine Hauptdarsteller

    

    Als ich Michelle das erste Mal traf, hatte ich kaum einen ihrer Filme gesehen. Aber das Treffen lief gut, und sie war mir sympathisch. Sie hat etwas Katzenhaftes an sich, wie man es bei Catwoman erwarten würde. Wir haben uns kennengelernt, und ich mochte sie. Es war eine einfache Entscheidung. Sie hatte einen Bezug zum Material. Sie stammt aus Orange County und ist in derselben Zeit und Umgebung aufgewachsen wie ich. Vielleicht haben wir uns deshalb so gut verstanden. Außerdem ist sie eine sehr talentierte Schauspielerin und hat wirklich gute Arbeit geleistet. Ich war beeindruckt von ihrer körperlichen Fitness und dass sie auch vor schrägen Ideen nicht zurückschreckte – sie hat Vögel in den Mund genommen und eine Menge Quatsch mitgemacht. Außerdem hat sie einen interessanten Blick. Wenn das Gesicht von einer Maske verdeckt ist, sind die Augen sehr wichtig.

    Burtons Faszination an der Doppelnatur der Figuren findet ihren Ausdruck in düsteren, komplexen Dialogen. Batman und Catwoman fühlen sich auf gefährliche Weise zueinander hingezogen. Befreit von ihren Kostümen und Masken, gelingt es ihnen jedoch nicht, eine Beziehung zueinander aufzubauen.


    Masken werden immer als Möglichkeit betrachtet, sich zu verstecken. Aber wenn ich im Kostüm zu einer Halloween-Party gehe, ist die Maske eher eine Form des Selbstausdrucks. Man geht leichter aus sich heraus. Durch die Maske fühlt man sich geschützt und ist deshalb eher bereit, ein Wagnis einzugehen. Das ist etwas, was mir in unserer Kultur schon öfter aufgefallen ist und was ich auch an mir selbst beobachtet habe. Wenn die Menschen Masken tragen, fühlen sie sich freier. Auch wenn es eigentlich andersherum sein sollte.

    Es gibt Schauspieler, die erst richtig brillieren, wenn sie verkleidet sind. Das mochte ich bei all meinen Filmen. Michael und ich haben immer Witze darüber gemacht. Er trägt dieses Kostüm, und es ist alles komplett unglaubwürdig. Was auch sein Gutes hat, weil man sich dann nicht zu ernst nehmen kann.


    [image: Abbildung]Catwoman und Batman ohne Masken

    

    In einer der beeindruckendsten Szenen des Films tanzen Bruce Wayne und Selina Kyle auf einem Maskenball miteinander und entdecken dabei ihre geheime Identität. Und Kyle, die vorher eingestanden hat, dass sie es leid ist, immer Masken zu tragen, fragt: »Heißt das, dass wir wieder kämpfen müssen?«


    Ich glaube, die Schauspieler haben diese Szene deshalb so gut hinbekommen, weil sie das Gefühl nachvollziehen konnten. Wegen der Kostüme, des Make-ups und der Masken waren sie selbst in körperlicher Hinsicht wahnsinnig vielen Einschränkungen unterworfen. Als wir bei der Ballszene angekommen waren, hat ihnen dieser Dialog wahrscheinlich aus der Seele gesprochen.

    Catwoman ist bis dato die stärkste weibliche Figur in Burtons Filmen. Ihre Beziehung zu Batman besitzt eine Intensität, die sich von der klischeehaften Liebesgeschichte zwischen Vicki Vale (gespielt von Kim Basinger) und Batman im ersten Film stark unterscheidet.
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      Danny DeVito als Pinguin

    
    
Vieles hängt auch von den Konventionen ab, denen man in Hollywood unterworfen ist. Catwoman ist eine meiner Lieblingsfiguren. Aber es stimmt schon, dass manche Figuren nicht ganz so interessant gezeichnet sind wie andere. Trotzdem haben sie ihre Berechtigung. Ohne die relativ langweiligen Figuren Adam und Barbara hätte Betelgeuse nichts gehabt, wovon er sich abheben konnte. In BATMAN wurde dieselbe Kritik an Michael geübt. Ich fand ihn dagegen immer sehr faszinierend und authentisch, was bei einem Film, der in einer Fantasiewelt spielt, nicht ganz leicht ist. Die langweiligen Figuren spielen eine wesentlich subtilere Rolle für einen Film, und genau das finde ich an ihnen so interessant, auch wenn es viele Leute nicht begreifen.

    Obwohl Warner Bros. unter immensem finanziellen Aufwand dafür gesorgt hatte, dass die gewaltige Kulisse von Gotham City in den Pinewood Studios aufgebaut blieb, entschloss sich Burton letzten Endes dafür, den Film auf Studiobühnen auf dem Gelände von Warner Bros. in Burbank zu drehen. Bo Welch, der als Szenenbildner schon bei BEETLEJUICE und EDWARD MIT DEN SCHERENHÄNDEN mitgewirkt hatte, baute ein neues Gotham City auf, das die höllenähnliche Atmosphäre von Anton Fursts Kulisse aufgriff, zugleich aber deutlich amerikanischer wirkte und »mehr Witz und Ironie« ausstrahlte, wie Welch sich ausdrückte. Furst hatte sich nach BATMAN an verschiedenen Designprojekten versucht und unter anderem das Planet Hollywood in New York entworfen, war jedoch aus vertraglichen Gründen nicht in der Lage, bei der Fortsetzung mitzuarbeiten. Drei Monate nach Beginn der Dreharbeiten im September 1991 beging er Selbstmord.


    Ich beschloss, in L. A. zu drehen, weil es einfach die bessere Wahl war. Nach der intensiven Vorberichterstattung der Presse beim ersten Film war das Studio der Meinung, dass dort eine bessere Geheimhaltung möglich sei. Außerdem stand der Dollar damals noch schlechter. Es hatte einfach keinen Sinn, in England zu drehen. Darüber hinaus wollte ich gern mit Leuten zusammenarbeiten, die ich in L. A. kannte, Paul Reubens etwa. In England wäre das nicht so einfach gewesen. Ich wollte dem Film eine andere Atmosphäre verleihen, die eher an BEETLEJUICE erinnerte als an den ersten Teil, der von der Stimmung her viel verhaltener ist. Aber darüber habe ich nicht bewusst nachgedacht. Ich habe einfach versucht, BATMANS RÜCKKEHR wie einen ganz normalen Film zu behandeln und meine Vorstellungen bestmöglich umzusetzen. Was allerdings auch so seine Gefahren birgt, wie mir schnell klar wurde. Die Leute haben sich wahllos Sachen herausgegriffen und zum Beispiel gefragt: »Was ist das für ein schwarzes Zeug, das da aus dem Mund des Pinguins quillt?« Und ich habe darauf geantwortet: »Keine Ahnung. Ich kann’s ja mal im Labor untersuchen lassen. Er ist eben eine finstere kleine Figur, der öfter mal die Galle hochkommt. Er hat eine Menge Wut in sich hineingefressen.« Bis zu einem bestimmten Grad ist es gut, Dinge infrage zu stellen, damit man nicht zu sehr in seinen eigenen Kosmos abtaucht, aber manchmal übertreiben es die Leute.

    Am Set kann ungeheuer viel schiefgehen. Meine Pläne sind schon des Öfteren über den Haufen geworfen worden. Bei der Auswahl der Mitarbeiter – Schauspieler, Kostümbildner, Szenenbildner – achte ich deshalb besonders darauf, dass alle ungefähr auf einer Wellenlänge liegen, damit man bei den Dreharbeiten ein funktionierendes Team hat, das auf alle möglichen Probleme, mit der Ausrüstung, dem Wetter usw., reagieren kann. Ich führe nicht viele Proben durch. Wenn ich eine Szene drehen will, versuche ich, direkt am Set mit den Schauspielern in ihren Kostümen ein Gefühl dafür zu bekommen. Jedes einzelne Element ist wichtig, und seine Bedeutung erfasst man erst, wenn alles zusammenkommt. Das geschieht also eher spontan und in letzter Minute.

    Ich würde sagen, dass ich von einer Szene im Schnitt fünf oder sechs Aufnahmen mache. Wenn es technische Probleme gibt oder in einer Szene Spezialeffekte eingesetzt werden sollen, auch mal mehr. Normalerweise entscheide ich das am Set. Manchmal habe ich eine kleine Skizze gemacht, und dabei ist mir eine bestimmte Idee gekommen, die ich umsetzen will. Aber meistens lasse ich es einfach auf mich zukommen. Natürlich spielen auch die Schauspieler in ihren Kostümen eine große Rolle. Man merkt also erst am Set, ob eine Szene richtig funktioniert oder ob umdisponiert werden muss.

    Um Danny DeVito in den Pinguin zu verwandeln, engagierte Burton wieder Stan Winston, dessen Team aus talentierten Künstlern und Technikern auf der Grundlage einer Skizze von Burton dieser Figur ihr groteskes Aussehen verlieh. Um die Vogelarmee des Pinguins zu erschaffen, wurden verschiedene Techniken angewandt, von Schauspielern in Kostümen über computergenerierte Bilder und Roboter bis hin zu echten Pinguinen.


    Ich verwende in meinen Filmen nicht gern echte Tiere, weil sie am Set nicht in ihrer natürlichen Umgebung sind. Ich bin sehr tierlieb. Deshalb konnte ich auch nie Lassie schauen, ohne hinterher schlecht zu schlafen. Ich mag es nicht, wenn Tiere gefährlichen Situationen ausgesetzt werden. Um sie mache ich mir mehr Sorgen als um Schauspieler. In der Hinsicht bin ich ziemlich strikt. Außerdem ist damit eine Menge Stress verbunden, den ich mir lieber erspare. Die Pinguine in BATMANS RÜCKKEHR stammten nicht aus der Wildnis, noch wurden sie von uns irgendwie misshandelt, deshalb war das für mich in Ordnung.
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BATMANS RÜCKKEHR folgt einem bestimmten Trend, der sich bis zu ED WOOD und darüber hinaus fortsetzt: Fast alle Filme von Burton sind nach der Hauptfigur benannt.


    Jetzt, wo Sie es sagen … darüber habe ich noch nie nachgedacht. Ich kann auch nicht recht erklären, wie es dazu gekommen ist, außer, dass die Filme eigentlich keine richtige Handlung haben. Sie sind eher seltsame kleine Charakterstudien. Vermutlich haben mich die Namen und ihre symbolische Bedeutung einfach angesprochen.

    BATMANS RÜCKKEHR kam in Amerika am 19. Juli 1992 in die Kinos und übertraf noch das Rekordergebnis seines Vorgängers. In den ersten drei Tagen nach dem Kinostart wurden 47,7 Millionen Dollar eingenommen. Weltweit spielte der Film 268 Millionen Dollar ein, wurde von vielen Kritikern jedoch als »zu düster« bezeichnet.


    Im Nachhinein betrachtet, war Warner Bros. wohl nicht sehr glücklich mit dem Film. Jedenfalls war das mein Eindruck. Ich habe es ihnen aber auch nicht gerade leicht gemacht. Der erste Teil war sehr erfolgreich gewesen, was so seine Vor- und Nachteile hat. Ich habe mich bemüht, mich davon nicht unter Druck setzen zu lassen, sondern einfach einen Film zu drehen, der Spaß macht. Vieles lag auch an der schieren Größe der Produktion. Ständig hieß es, man solle sich beeilen und schneller machen. Aber die Arbeit am Set lässt sich nicht beliebig beschleunigen. Damals habe ich auch persönlich eine schwierige Zeit durchgemacht. Ein Freund von mir ist gestorben, ich hatte Beziehungsstress, und manchmal weiß man erst hinterher, was falsch läuft. Damals habe ich es auf die anstrengenden Dreharbeiten geschoben, was die Sache auch nicht leichter gemacht hat.

    Mir gefällt der Film. Besser jedenfalls als der erste. Es wurde oft bemängelt, er sei zu düster, dabei finde ich ihn sogar weniger düster als BATMAN. Aber so war nun mal der allgemeine Eindruck. Dabei ist unsere Gesellschaft viel düsterer und verschrobener als dieser Film. Ich finde ihn jedenfalls sehr gut und bin damit zufrieden. Er bringt das rüber, worum es bei BATMAN geht, nämlich dass Held und Bösewicht nicht immer klar voneinander zu trennen sind. Max Shreck stellte eine Art Katalysator für die restlichen Figuren dar, was mir sehr gefallen hat. Er war der Einzige, dessen Gesicht zu sehen war, und doch trug auch er in gewisser Weise eine Maske. Der Film ist zugleich ein visueller Kommentar darauf, was als gut und böse wahrgenommen wird.
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    Kritiker haben wiederholt darauf hingewiesen, dass Burton offenbar nicht in der Lage ist, eine zusammenhängende Geschichte zu erzählen. Auch bei BATMANS RÜCKKEHR wurde ihm wieder vorgeworfen, er hätte die Handlung den Schauwerten geopfert.


    Anscheinend funktioniert mein Gehirn einfach so. Im ersten BATMAN-Film habe ich versucht, eine lineare Geschichte zu erzählen. Und das ist gründlich schiefgegangen. Es gibt Leute, die das können, aber in meinen Filmen ist die Handlung immer ziemlich hanebüchen. Ich weiß nicht, warum den Leuten das so wichtig ist. Viele meiner Lieblingsfilme haben eine sehr durchdachte Handlung. Aber es gibt eben auch andere. Haben Fellinis Filme einen starken Handlungsfaden? Ich finde es schön, wenn ein Film Raum für die eigene Fantasie lässt. Manche Filme handeln vermutlich sogar von etwas ganz anderem als dem, was ich darin sehe. Ich mache mir gern meine eigenen Gedanken. Jeder Mensch ist anders. Ein Film kann deshalb auf verschiedene Menschen eine unterschiedliche Wirkung haben. Warum soll sich nicht jeder seine eigene Meinung bilden? Wenn ein Film vielschichtig genug ist, bietet er für jeden etwas – je nachdem, wie sehr man sich darauf einlassen möchte. An Roman Polanskis Filmen – Der Mieter, Ekel oder Bitter Moon – mag ich etwa, dass ich das Gefühl habe, das alles selbst schon erlebt zu haben. Es fällt mir nicht schwer, einen Bezug zu ihnen herzustellen. Andere Menschen empfinden das sicher anders, aber es geht ja gerade um diese persönliche Verbindung. Ich werde mich immer dagegen wehren, in einem Film alles zu deutlich auszubuchstabieren. Das finde ich schrecklich.

    Manche Leute können gute Geschichten erzählen, andere haben ein besonderes Händchen für Action. Ich gehöre weder zur einen noch zur anderen Kategorie. Wenn ich also einen Film drehe, kann ich nur meine Vorstellungen umsetzen und das Beste hoffen. Kommt jemand damit nicht klar, dann kann ich nicht für ihn arbeiten. Ich will mich nicht den Erwartungen anpassen. Wenn ein Studio einen James-Cameron-Film will, dann soll es James Cameron engagieren. Ich bin kein Regisseur für Actionfilme. Ich mag keine Waffen. Wenn ich einen Schuss höre, kneife ich unwillkürlich die Augen zu. Aber natürlich kommt es auch drauf an, was man unter Action versteht. In einem Godzilla-Film gibt es auch jede Menge Action, aber sie wird nicht immer als solche wahrgenommen.
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    Nach der Fertigstellung von VINCENT 1982 nahm Burton ein weiteres Projekt in Angriff, das auf einem Gedicht von ihm beruhte. Dieses Mal hatte ihm das Gedicht »’Twas the Night Before Christmas« von Clement Clarke Moore als Inspiration gedient. Burtons Version mit dem Titel »The Nightmare Before Christmas« erzählt von Jack Skellington, dem Kürbiskönig von Halloween Town, der eine Tür findet, die nach Christmas Town führt. Von dem, was er dort sieht, ist er so fasziniert, dass er beschließt, das nächste Weihnachtsfest auszurichten.


    Ursprünglich war es meine Begeisterung für die Bücher von Dr. Seuss und die Kinderfilme, die immer zu Weihnachten liefen, wie zum Beispiel Die gestohlenen Weihnachtsgeschenke oder Rudolph, the Red-Nosed Reindeer, die zur Entstehung des Films führte. Diese primitiven Stop-Motion-Filmchen, die alle Jahre wieder im Fernsehen gezeigt werden, haben bei mir einen bleibenden Eindruck hinterlassen. Ich wollte etwas Ähnliches machen, ohne mich allzu deutlich auf die Vorbilder zu beziehen.

    Als ich das Gedicht schrieb, habe ich ursprünglich an Vincent Price als Erzähler gedacht. Er war quasi die Inspiration für dieses Projekt. Ich wollte so etwas wie eine längere Version von VINCENT drehen, mit ihm als Erzähler. Damals wäre es mir wahrscheinlich egal gewesen, ob es ein Kino-, Fernseh- oder Kurzfilm wird. Hauptsache, das Projekt kam zustande! Das Seltsame war jedoch, dass die Idee zwar auf viel Zuspruch stieß, ich mich jedoch bald fühlte wie in der Fernsehserie Nummer 6 – alle sind unglaublich freundlich zu einem, aber man weiß, dass man nie irgendwohin gelangen wird. Ich habe das Projekt bei verschiedenen Sendern vorgestellt, habe Storyboards und Skizzen gezeichnet, und Rick Heinrichs hat ein kleines Modell von Jack angefertigt. Den Leuten gefiel die Idee, aber nicht genug, um sie tatsächlich umzusetzen. Damals wurde ich das erste Mal mit der Mentalität des Showbusiness konfrontiert. Überall bekommt man ein breites Lächeln, und es heißt: »Ja, das werden wir auf jeden Fall machen!« Aber je länger man das Projekt verfolgt, desto unwirklicher wird es.

    [image: Abbildung]Jack Skellington – schwarze Löcher statt Augen

    

    Nach VINCENT war ich von der Stop-Motion-Technik sehr begeistert. Ich hatte unzählige Filme mit dieser Technik oder auch mit Knetanimation gesehen und war großer Fan der Harryhausen-Filme. Bei VINCENT ging es uns nicht darum, die Stop-Motion-Animation zu revolutionieren. Wir wollten gern den Design-Aspekt in den Vordergrund rücken, der für mich bei der Knetanimation immer ein bisschen verloren geht. Natürlich sollte NIGHTMARE besser werden als VINCENT, aber eher auf der emotionalen Ebene. Ich glaube, dass Gefühle bei dreidimensionaler Animation schwerer zu übermitteln sind. Beim Zeichentrick hat man es leichter, weil einem nicht so enge Grenzen gesteckt sind wie bei der Arbeit mit Puppen. Aber wenn die dreidimensionale Animation gut gemacht ist, dann kann sie viel wirkungsvoller sein, weil sie eine gewisse Präsenz besitzt, die der Zeichnung fehlt.

    Bei den Figuren, die wir für NIGHTMARE entworfen haben, kam noch erschwerend hinzu, dass viele von ihnen keine Augäpfel besaßen. Die erste Regel der Animation lautet: Über die Augen werden die Gefühle ausgedrückt. Aber ein Großteil der Figuren in dem Film hat entweder keine Augen, oder sie sind zugenäht. Ich dachte, wenn es uns gelingt, diese Figuren zum Leben zu erwecken, dann ist das wirklich eine Leistung. Es war auch eine Reaktion darauf, dass ich bei Disney ständig diese Füchse mit den kitschigen feuchten Augen zeichnen musste. Die Idee einer Figur mit großen schwarzen Löchern anstelle von Augen hat mich einfach fasziniert.

    Ein weiterer Anstoß war meine Begeisterung für Figuren wie den Grinch, die ziemlich gruselig wirken, es in Wahrheit aber gar nicht sind. Das geht auch auf meine Vorliebe für Monsterfilme zurück. Die Monster werden oft zu Unrecht als furchterregend und böse wahrgenommen, weil sie, genau wie viele Menschen, nach ihrem Äußeren beurteilt werden. Mir ist das in meinem Leben jedenfalls schon oft passiert. Deshalb kann ich mich auch so gut in Figuren hineinversetzen, die von ihrer Umwelt ganz anders wahrgenommen werden, als sie in Wirklichkeit sind. Jack ähnelt einigen Figuren aus der klassischen Literatur, die sehr leidenschaftlich einer Idee oder einem Gefühl nachjagen, ohne die Bestätigung zu erfahren, nach der sie sich sehnen, zum Beispiel Don Quijote. Ich glaube, das ist eine Art Urtrieb. Die Figur Jack hat ein paar Eigenschaften, die ich mag und mit denen ich mich identifizieren kann. Sie hat für mich eine Bedeutung.

    Ursprünglich habe ich sie während meiner Zeit bei Disney entwickelt. Eine Zeit lang wurde in Betracht gezogen, das Ganze als Fernsehfilm oder Zeichentrick zu realisieren. Das wollte ich aber nicht. Ich beschloss deshalb, die Sache auf Eis zu legen, jedoch mit dem Gedanken, sie irgendwann wieder hervorzuholen. Bei manchen Projekten hat man das Gefühl: »Jetzt oder nie.« Bei NIGHTMARE war das aber damals nicht so.

    Über die Jahre kehrten Burtons Gedanken immer wieder zu dem Projekt zurück, und 1990 bat er seinen Agenten, herauszufinden, ob Disney noch die Rechte an NIGHTMARE besaß, in der Hoffnung, den Film doch noch realisieren zu können.


    Wir versuchten, unauffällig Nachforschungen anzustellen. Und natürlich hatte Disney die Rechte, weil sie an all meinen damaligen Arbeiten die Rechte besaßen. Wenn man bei Disney angestellt ist, muss man einen Vertrag unterschreiben, in dem steht, dass jeder Gedanke, den man während der Arbeit hat, Eigentum der Gedankenpolizei ist. Natürlich sind sie uns sofort auf die Schliche gekommen. Allerdings hatten sie nichts dagegen, das Projekt mit uns gemeinsam in Angriff zu nehmen – was eigentlich gar nicht zu ihnen passt –, also nahm ich ihr Angebot dankbar an. EDWARD MIT DEN SCHERENHÄNDEN und BATMAN waren sehr erfolgreich gewesen, und das hat sicher den Ausschlag gegeben. Ganz bestimmt hatte es nichts damit zu tun, dass damals der richtige Zeitpunkt für den Film gekommen war. Aber man muss Disney zugutehalten, dass sie zumindest verstanden haben, worum es uns bei der Weiterentwicklung der Animation ging, und unseren Ideen gegenüber aufgeschlossen waren.

    Als klar wurde, was für ein Schatz im Disney-Archiv lagerte, nutzte das Studio sofort die Gelegenheit, mit Burton zusammenzuarbeiten. Außerdem sah es in dem Film eine Möglichkeit, seinen Ruf im Animationsbereich aufzupolieren. Die Stop-Motion-Technik wurde zum ersten Mal in den Filmen von J. Stuart Blackton angewandt (zum Beispiel The Haunted Hotel, 1907) und später von Willis O’Brien in Filmen wie Die verlorene Welt (1925) und natürlich in King Kong und die weiße Frau (1933) weiterentwickelt. Ihm folgten Trickexperten wie Ray Harryhausen, der für Filme wie Jason und die Argonauten (1963) oder die Sindbad-Serie eine ganze Reihe fantastischer Geschöpfe kreierte. 1983 führte Industrial Light and Magic für Die Rückkehr der Jedi-Ritter die Go-Motion-Technik ein – eine Abwandlung der Stop-Motion-Technik, bei der den Objekten während der Aufnahme eine Bewegungsunschärfe verliehen wird, die sie realistischer erscheinen lässt. Zugleich wurde auch die Technologie zum Erschaffen computergenerierter Bilder ständig weiterentwickelt, sodass Effekte, die früher ausschließlich mit Stopptrick hergestellt wurden, zunehmend auch mit dem Computer erzeugt werden konnten. Infolgedessen fand die Stop-Motion-Technik im Kino immer weniger Verwendung, wenngleich Trickexperten wie Nick Park in England, der Schöpfer des preisgekrönten Kurzfilms Creature Comforts, und Henry Selick in den USA mit seinen Werbe- und Kurzfilmen und Trailern für MTV sie weiter erfolgreich einsetzten.


    Die Stop-Motion-Technik ist eine charmante alte Kunstform. Obwohl in NIGHTMARE auch neuere Techniken Anwendung fanden, bestand der größte Teil aus reiner Handarbeit. Das hat etwas zutiefst Befriedigendes und erzeugte eine eigentümliche Energie, die man einfach nicht beschreiben kann. Einen Eindruck davon erhält man, wenn man sieht, mit welcher Konzentration die Animatoren ihre Figuren bewegen. Das ist wie bei den Gemälden von Van Gogh. Ich erinnere mich noch daran, wie ich zum ersten Mal in einem Museum vor einem seiner Bilder stand. Natürlich kennt man sie aus Büchern, aber die Energie, die da auf die Leinwand gebannt ist, ist einfach unglaublich und nicht in Worte zu fassen.
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    Und genau so ist es auch mit der Stop-Motion-Technik, zum Beispiel bei Ray Harryhausen. Wenn die Szenen gut gemacht sind, spürt man die Energie ihres Schöpfers. Das können Computer einfach nicht imitieren, egal wie schnell die Rechner und wie ausgefeilt die Programme sind – mit einem Maler und seiner Leinwand können sie nicht mithalten. Und dieses Projekt mit seinen speziellen Figuren und Kulissen konnten wir nur mit Stop-Motion-Technik überzeugend umsetzen. Als ich damals die einzelnen Aufnahmen des Films erhielt, habe ich jedes Mal eine Gänsehaut gekommen, so schön waren sie. Man kann regelrecht süchtig danach werden. Das hätte weder als Spielfilm noch als Zeichentrick so gut funktioniert. Die Stop-Motion-Technik verleiht dem Ganzen eine bestimmte Dynamik, die mit nichts zu vergleichen ist.

    Obwohl Burton NIGHTMARE sehr am Herzen lag, überließ er die Regie Henry Selick, den er in den späten Siebzigern bei Disney kennengelernt hatte und dem er bereits 1982 einige Skizzen zu dem geplanten Film gezeigt hatte. Er selbst hatte alle Hände voll zu tun mit der Produktion von BATMANS RÜCKKEHR, die sich endlos in die Länge zog. Seit den frühen Achtzigern lebte und arbeitete Selick in San Francisco, der damaligen Hauptstadt der Stop-Motion-Technik. Hier begründete Burton zusammen mit Touchstone Pictures, dem auf den Erwachsenenmarkt ausgerichteten Zweig von Disney, die Firma Skellington Productions und begann im Juli 1991 mit der Arbeit an NIGHTMARE.


    Henry ist ein echter Künstler. Ein Meister seines Fachs. Er hatte ein paar wirklich tolle Sachen für MTV gemacht und für die Stop-Motion-Technik eine Lanze gebrochen. In San Francisco gab es damals eine ganze Reihe sehr talentierter Künstler in diesem Bereich. Bei der Stop-Motion-Technik ist es noch schwieriger als beim Zeichentrick, wirklich gute Leute zu finden, weil es eine so seltene und aufwendige Kunstform ist. Wir haben den Film deshalb direkt in San Francisco gedreht. Wenn ich nicht gerade mit Dreharbeiten beschäftigt war, bin ich dorthin gefahren. Aber meistens hat Henry mir einfach die Bilder geschickt – es waren nur wenige Aufnahmen pro Woche –, und im Laufe der Jahre kam dann alles zusammen. Ich versuche, mich zu erinnern, wann wir damit angefangen haben, aber ich kann mir einfach keine Daten merken. Ist Ihnen das auch schon aufgefallen? Ich bekomme das einfach nicht hin. Sonst stimmt meine Erinnerung, nur den genauen Zeitrahmen weiß ich nicht mehr. Jedenfalls habe ich während der Arbeit an BATMANS RÜCKKEHR nebenher auch noch an NIGHTMARE gearbeitet. Das Schöne an diesen längerfristigen Projekten ist, dass man auch länger Freude an ihnen hat.
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      Tim Burton und Henry Selick am Set von NIGHTMARE BEFORE CHRISTMAS

    

    In gewisser Hinsicht war es aber auch das schwierigste Projekt, an dem ich je beteiligt war, weil es so viel Zeit in Anspruch nahm und so viele Künstler daran mitgearbeitet haben. Ich habe trotzdem immer versucht, der ursprünglichen Idee treu zu bleiben und die Kontrolle zu behalten, selbst wenn alles aus dem Ruder zu laufen drohte. Jeder wollte sich einbringen, und das kann problematisch sein, weil die Leute dann diese oder jene Änderung machen wollen. Das ist nur natürlich. Der Arbeitsprozess hat so lange gedauert, dass den Künstlern in der Zwischenzeit alle möglichen Einfälle kamen. Ich habe mich aber stets bemüht, das große Ganze im Auge zu behalten. Eigentlich hat es Spaß gemacht, so zu arbeiten. Die Produktionsphase hat drei Jahre in Anspruch genommen. Selbst wenn ich zwischendurch mit anderen Sachen beschäftigt war, konnte ich immer mal wieder eine Skizze beitragen oder einen Kommentar abgeben. Beim endgültigen Schnitt habe ich dann versucht, der Grundidee des Films so nahe wie möglich zu kommen.

    Meine größte Sorge war, dass Henry, der selbst ein großer Künstler ist, den Film nicht nach meinen Vorstellungen umsetzen würde. Ich hatte Angst, dass sich da Spannungen ergeben könnten. Aber das war völlig unbegründet. Er hat wirklich großartige Arbeit geleistet. Dass wir uns schon in der Frühphase auf ein gemeinsames Ziel festgelegt haben, hat sich am Ende bezahlt gemacht. Vor allem ging es darum, dem Ausgangsmaterial möglichst treu zu bleiben. Mir war wichtig, dass Henry das genauso sah. Sonst hätte es nur endlose Streitereien gegeben. Es gibt Leute, die solche Streitereien am Set mögen – ich gehöre nicht dazu. Ich arbeite nicht gern mit Schauspielern, denen an einem Projekt nichts liegt, sondern möchte, dass die Leute hundertprozentig hinter einer Sache stehen, auch wenn sie vielleicht nicht mit allen Einzelheiten einverstanden sind. Für NIGHTMARE hätte ich mir kein besseres Team wünschen können. Es war eine ganz besondere Zeit. Das Aufnahmestudio war wirklich unglaublich. Ich bin sehr gern dorthin gefahren. Die Fähigkeiten der Künstler und die ganzen Details hatten etwas absolut Magisches an sich.
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    Mit der Aufgabe, sein drei Seiten langes Gedicht in ein Drehbuch von Spielfilmlänge umzuwandeln, betraute Burton zunächst den Autor Michael McDowell, der auch schon das Drehbuch zu BEETLEJUICE verfasst hatte. Doch als sich die Zusammenarbeit nicht ganz so entwickelte, wie Burton es sich vorgestellt hatte, beschloss er, das Projekt stattdessen von der Musik her anzugehen. Er wandte sich an seinen bewährten Mitstreiter Danny Elfman, der im Film Jacks Stimme singen sollte, und entwickelte mit ihm eine grobe Storyline und schrieb einen großen Teil der Songs. Selick und sein Team begannen dann mit der Arbeit am Film, während Caroline Thompson auf der Grundlage des bereits vorhandenen Materials ein Drehbuch verfasste.


    Ursprünglich habe ich auf Michael gesetzt, bis mir klar wurde, dass die Zusammenarbeit mit Danny eine bessere Vorgehensweise wäre, wenn auch nicht die naheliegendste. Michael ist ein guter Freund von mir, aber es hat einfach nicht gepasst. Danny und ich sind von dem Gedicht ausgegangen, das ich vor einiger Zeit verfasst hatte, und von ein paar Zeichnungen und Storyboards. Außerdem hatte ich vor etwa zehn Jahren einen kurzen Handlungsabriss geschrieben. Ich bin zu ihm gefahren, und wir haben das Ganze wie eine Operette behandelt – weniger wie ein Musical, eher wie so etwas Altmodisches, wo die Lieder viel stärker in die Handlung eingebettet sind. Ich erzählte ihm die Geschichte, und er schrieb Songs dazu. Das Songschreiben geht bei ihm sehr schnell, zumindest der erste Entwurf. Wir hatten also erst einen Handlungsabriss und die Songs und haben dann ein Drehbuch entwickelt. Damals passierten so viele Dinge gleichzeitig – das hat die Sache nicht unbedingt einfacher gemacht. Da wurden zugleich die Storyboards gezeichnet und die Einzelheiten des Drehbuchs ausgearbeitet. Es war nicht unbedingt die ideale Vorgehensweise, aber wir wollten ja auch etwas vollkommen Neues erschaffen. Was ich bis dahin an Stop-Motion-Filmen kannte, war mir entweder nicht spannend genug oder zu bizarr. Als Kind hatte ich mal einen gesehen, der mir gefallen hatte. Er trug den Titel Frankensteins Monster-Party. NIGHTMARE war also nicht der erste Stop-Motion-Monsterfilm mit musikalischen Einlagen, wie oft angenommen wird.

    [image: Abbildung]Skizzen zu NIGHTMARE BEFORE CHRISTMAS

    

    Ich bin mit Danny die Handlung durchgegangen und habe ihm alles erklärt. Weil wir schon so oft zusammengearbeitet hatten, war es nicht so schlimm, dass wir keine Ahnung hatten, wo das Ganze hinführen sollte. Zumindest kannten wir einander so gut, dass wir einfach drauflosarbeiten konnten. Danny hatte die Songs innerhalb weniger Monate fertig. Manchmal konnte er mir nach einem Treffen schon am nächsten Tag oder in der nächsten Woche etwas vorspielen. Dann holte ich Caroline dazu. Es war also ein langsamer Entstehungsprozess, an dem Henry, Danny, Caroline und ich und natürlich auch die anderen wunderbaren Künstler alle gleichermaßen beteiligt waren.

    Burton und Elfman hatten beim Komponieren der Stücke für den Film keinen speziellen Musikstil im Auge, sondern ließen sich eher von der Handlung inspirieren. Ein Song, der vom Oogie Boogie Man gesungen wird, erinnert jedoch an eine Figur aus den Betty-Boop-Zeichentrickfilmen von Max Fleischer, der Jazz-Sänger Cab Calloway seine Stimme geliehen hatte.
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Bei den ersten Zeichnungen von Jack haben mich die schwarzen Löcher anstelle der Augen sehr fasziniert. Ich fand es spannend, eine Figur mit Ausdruck zu erfüllen, die keine Augen hat. Sally ist erst später hinzugekommen. Damals habe ich mich, auch wegen Catwoman, für Nähte als Symbol interessiert. Es geht um das psychologische Thema des Zusammengeflicktseins. Das Gefühl, keinen inneren Halt zu haben, sondern sich gewissermaßen ständig zusammenreißen zu müssen, fand ich faszinierend. Diese Symbole haben also weniger mit Frankenstein zu tun als mit diesem psychologischen Hintergrund.

    Die Cab-Calloway-Szene war dagegen eine direkte Anspielung. Da habe ich mit Danny in nostalgischen Erinnerungen geschwelgt. In den Betty-Boop-Zeichentrickfilmen gibt es so eine merkwürdige Figur – ich weiß nicht mal, wie sie heißt. Irgendwann fängt sie völlig unvermittelt an zu singen, und ich erinnere mich daran, wie überrascht ich als Kind war. Viele der Bilder in meinen Filmen gehen eher auf bestimmte Gefühle zurück und weniger auf etwas Konkretes.

    Nicht wenige Leute sehen an meinen Filmen nur die visuelle Oberfläche, ohne etwas von der Bedeutung zu ahnen, die diese Bilder für mich haben. Und je absurder die Bilder sind, desto stärker ist in der Regel meine emotionale Verbindung zu ihnen. Das ist das Faszinierende am Medium Film. Es nimmt Bezug auf unsere Träume und spricht unser Unterbewusstsein an. Filme sind eine Art Therapie für das Unterbewusstsein, vergleichbar mit Märchen. Die Hundefrau oder der Eidechsenmann in den indianischen Legenden sind auch nicht wörtlich zu verstehen. Und genauso ist das beim Film. Ich habe mich mit diesem Thema nie wirklich eingehend befasst, aber ich finde es sehr reizvoll. Die amerikanische Kultur hat keinen Sinn für Mythen und Legenden. Das Beste, womit Amerika dienen kann, ist der Mythos von Johnny Appleseed – und der ist ziemlich weichgespült und verwaschen.

    NIGHTMARE BEFORE CHRISTMAS war Burtons dritter Film, der in der Weihnachtszeit spielt.
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      »Weihnachten –  das Thema ist für mich erledigt.«

    


Ja, und ich glaube, damit ist das Thema für mich auch erledigt. Während meiner Kindheit in Burbank waren Halloween und Weihnachten immer eine besondere Zeit für mich. Wenn man in einer so nichtssagenden Umgebung aufwächst, braucht man Rituale wie Weihnachten, um sich heimisch zu fühlen. In anderen Ländern gibt es viel mehr Rituale, aber Amerika ist noch ein relativ junges Land und auch ziemlich puritanisch. Wenn man wie ich in einer Vorstadt aufgewachsen ist, fühlt man sich immer irgendwie entrückt. Feste wie Halloween oder Weihnachten geben einem Halt und synchronisieren einen mit dem Rhythmus der Jahreszeiten. Und wenn schon das Klima in Kalifornien keine jahreszeitliche Stimmung aufkommen ließ, konnten wir zumindest in den Supermarkt gehen und dort die Halloween-Deko und die künstlichen Herbstblätter bewundern.

    Ich bin ein großer Fan von Halloween. Das ist eine Nacht im Jahr, wo es keine Regeln gibt und die Fantasie regiert. Man kann sein, was man will. Es ist auf lustige Weise furchterregend. Die Leute wollen niemanden erschrecken, sondern mit ihren gruseligen Kostümen Lacher hervorrufen. Darum geht es bei Halloween und auch bei NIGHTMARE.

    Das Budget von NIGHTMARE betrug weniger als 18 Millionen Dollar – ein Bruchteil der Kosten, die für die Produktion eines Zeichentrickfilms nötig sind. Der Film kam in den USA an Halloween 1993 in die Kinos und spielte 51 Millionen Dollar ein. Ironischerweise hat man unterstellt, er sei für Kinder zu gruselig.


    Das ist wirklich interessant, denn genau darum geht es in der Handlung. Der Film enthält keine bösen Figuren. Selbst Oogie Boogie ist nicht wirklich böse. Er ist einfach einer von vielen merkwürdigen Bewohnern dieser merkwürdigen Stadt. Und dann haben wir eine Figur wie Jack. Er meint es gut und verfolgt mit großem Eifer ein bestimmtes Ziel. Aber letzten Endes wird er von allen falsch verstanden und verbreitet Angst und Schrecken. Die Reaktionen der Zuschauer spiegelten also genau das Thema des Films. Die Leute flippten aus, weil sie den Film zu gruselig fanden, dabei enthält er gar keine schlimmen Szenen. Kinder nehmen das viel gelassener. Wenn man ihnen den Film ohne ihre Eltern zeigt, finden sie ihn großartig. Aber wenn die Eltern dabei sind, heißt es gleich: »Das ist viel zu gruselig.« Es ist ein merkwürdiges Phänomen, das mir auch früher schon begegnet ist. War mir als Kind ein Film zu gruselig, habe ich ihn mir nicht angeschaut – schließlich hat mich keiner dazu gezwungen. Aber wenn die Eltern eine bestimmte Stimmung verbreiten, macht das die Kinder nervös.
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      »Ich bin ein großer Fan von Halloween.«

    

    Der Film wurde unter dem Titel TIM BURTON’S NIGHTMARE BEFORE CHRISTMAS auf den Markt gebracht, weil das Studio ihn in einen bestimmten Kontext stellen wollte. Inzwischen hat sich mein Name fast schon zu einer Marke gewandelt, was ich selbst nicht richtig begreife. Damals hat mich das Studio davon überzeugt, dass es sinnvoll wäre, und ich habe meine Zustimmung gegeben. Das würde ich nicht bei jedem Film machen. Es gibt nur wenige Projekte, an denen mir persönlich so viel liegt. Bei VINCENT war das so und bei diesem Film auch. Aber die Reaktionen des Publikums kann man nicht wirklich steuern, wie ich beim ersten BATMAN-Film erfahren musste.

    Manchmal sehe ich an den seltsamsten Orten Leute mit der NIGHTMARE-Uhr, die es damals bei Burger King gab – erst letztens etwa jemanden, der in der Carnegie Hall arbeitet. Das ist wirklich unglaublich. Manchmal sprechen mich Leute an, die ein kleines Bild von Jack dabeihaben. Ich finde es wunderbar, dass es Menschen gibt, denen der Film nahegeht, auch wenn es vielleicht nicht viele sind. Die meisten Leute und Kritiker verstehen einfach nicht, dass sich unter diesen merkwürdigen, infantil wirkenden Bildern echte Gefühle verbergen. Aber dass trotzdem immer wieder Leute unter der albernen Oberfläche den emotionalen Gehalt erkennen, bedeutet mir sehr viel. 

    Durch den großen Arbeitsaufwand und die lange Dauer der Dreharbeiten nahm NIGHTMARE BEFORE CHRISTMAS die komplette Zeitspanne in Anspruch, während der Burton eigentlich mit BATMANS RÜCKKEHR beschäftigt war. Es war das erste Mal, dass er an zwei Filmen gleichzeitig arbeitete.
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Damals habe ich all meine Energie in zwei Projekte gesteckt – BATMANS RÜCKKEHR und NIGHTMARE BEFORE CHRISTMAS. Es war eine ziemliche Tortur. Ich kann mich schließlich nicht zweiteilen. Deshalb brauchte ich die richtigen Leute, die alle von Anfang an am selben Strang ziehen – das erspart einem zusätzlichen Stress und setzt ungeahnte kreative Energien frei. So arbeitet es sich einfach besser.

    Vor den Leuten, die heute bei Disney das Sagen haben, muss ich wirklich meinen Hut ziehen. Sie haben das Studio zum Erfolg geführt und wissen genau, was sie tun. Als ich damals dort gearbeitet habe, gab es auch schon Leute, die eine Menge Talent hatten und Filme wie Arielle, die Meerjungfrau hätten machen können. Sie hätten damals schon den großen Wandel des Konzerns herbeiführen können, wenn man ihnen die Chance gegeben hätte. Meistens kamen sie direkt vom CalArts oder vom College. Disney öffnete sich gerade, stellte neue Leute ein, und alle wollten gern dabei sein und tolle Filme drehen. Disney war damals für viele ein Traum. Die Konzernleitung, die inzwischen das Sagen hat, hat das Potenzial dieser talentierten Leute erkannt und das Studio erneut auf Erfolgskurs gebracht. Und das ist gut für den Trickfilm insgesamt.
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    Nach NIGHTMARE BEFORE CHRISTMAS fungierte Burton zusammen mit Denise Di Novi als Co-Produzent des Disney-Films SCHIFFSJUNGE AHOI! – eine trashige Hommage an die Sindbad-Filme, mit Chris Elliott, Ricki Lake und Russ Tamblyn in den Hauptrollen, die jedoch bei Kritikern und Kinobesuchern gleichermaßen durchfiel.


    Der Film war eine seltsame Komödie, und ich wollte dabei nicht Regie führen, weil ich glaubte, dass er zu teuer werden würde. Er stieß weder bei den Kritikern noch bei den Zuschauern auf große Begeisterung, und Disney gefiel der Film auch nicht. Die Leute beim Studio begriffen nicht, worum es dabei ging – auch ein Grund, weshalb er letzten Endes auf der Strecke blieb. Die Regie führte Adam Resnick, der zusammen mit ein paar Leuten aus der David Letterman Show auch das Drehbuch geschrieben hatte. Ich habe immer wieder versucht, meine Vorstellungen und Ideen einzubringen, aber ich konnte nicht ständig vor Ort sein und hatte keinen rechten Überblick, was bei der Produktion von SCHIFFSJUNGE AHOI! vor sich ging. Im Nachhinein war mir das eine Lehre. Ich muss mich entweder ganz auf ein Projekt konzentrieren oder es völlig sein lassen. So etwas werde ich ganz bestimmt nicht noch einmal machen, es sei denn für einen Film wie NIGHTMARE. 
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      Tim Burton während der Dreharbeiten zu ED WOOD

    

    Eine Zeit lang war Burton bei Columbia
	Pictures als Regisseur für Mary Reilly im Gespräch, eine Neufassung der schon oft verfilmten Geschichte
	von Der seltsame Fall des Dr. Jekyll  und Mr. Hyde von Robert Louis Stevenson, diesmal aus der Sicht von Jekylls Haushälterin erzählt. Die Titelrolle sollte Winona Ryder spielen.

    Dieses Projekt hat mich eine Weile interessiert, aber dann hat das Studio zu viel Druck gemacht. Vorher konnte ich mir die Zeit nehmen, in Ruhe meine Entscheidungen zu fällen, aber in Hollywood wird man sofort dem Kommerzdenken unterworfen. Sie wollten den Film unbedingt machen. Ich erinnere mich, dass sie zu mir gesagt haben: »Wir haben fünf verschiedene Regisseure, die sich darum reißen, diesen Film zu drehen.« Und das hat mich irgendwie abgestoßen, also bin ich aus dem Projekt ausgestiegen. Das Studio wollte außerdem Julia Roberts in der Hauptrolle, und so kam es dann ja auch. Ich weiß nicht, was die Leute beim Studio über mich denken. Wahrscheinlich halten sie mich für verschroben. Meistens mache ich mir nicht die Mühe, ihre Gedankengänge nachzuvollziehen.

    Schließlich übernahm Stephen Frears bei Mary Reilly die Regie, und Julia Roberts wurde tatsächlich an der Seite von John Malkovich für die Titelrolle engagiert. In der Zwischenzeit hatte ein anderes Projekt Burtons Interesse geweckt, das sich um das Leben von Edward D. Wood Jr. drehte. Larry Karaszewski und Scott Alexander, die die Drehbücher zu So ein Satansbraten und den beiden Fortsetzungen verfasst hatten, waren mit der Idee an Burton herangetreten. Schon seit ihrem Studium an der Filmschule der University of Southern California spielten sie mit dem Gedanken, ein Drehbuch über Wood zu schreiben, der oft als schlechtester Regisseur aller Zeiten bezeichnet wird. Weil sie es satthatten, nur als Autoren von Kinderfilmen wahrgenommen zu werden, verfassten sie ein zehnseitiges Treatment und schickten es an Michael Lehmann, den Regisseur von Heathers, den sie von der USC her kannten. Dieser wiederum stellte das Projekt der Produzentin von Heathers vor, Denise Di Novi. Ursprünglich sollte Lehmann bei dem Film Regie führen, während Burton und Di Novi als Produzenten fungierten. Nachdem Burton aus dem Projekt Mary Reilly ausgestiegen war, spielte er jedoch mit dem Gedanken, bei ED WOOD selbst Regie zu führen, unter der Bedingung, dass der Film schnell realisiert werden könnte. Daraufhin lieferten Karaszewski und Alexander innerhalb von sechs Wochen ein 147 Seiten langes Drehbuch ab. Burton las den ersten Entwurf und übernahm das Drehbuch ohne größere Änderungen.


    Wood, der Regisseur von Kultklassikern wie Glen or Glenda, Die Rache des Würgers und dem berüchtigten Plan 9 aus dem Weltall, starb 1978 im Alter von vierundfünfzig Jahren, verarmt und vergessen. Traurigerweise erlangte er erst nach seinem Tod, in den frühen 1980er-Jahren, den Status einer Legende – nicht zuletzt durch das Buch The Golden Turkey Awards von Michael und Harry Medved, in dem Plan 9 zum schlechtesten Film aller Zeiten gekürt wird. Wood wurde 1924 in Poughkeepsie, New York, geboren und träumte sein ganzes Leben lang von einer Hollywood-Karriere. Er hatte es sich in den Kopf gesetzt, der nächste Orson Welles zu werden, blieb jedoch sein Leben lang ein Außenseiter. Als Transvestit mit einer Vorliebe für Angorapullover und einer einnehmenden Persönlichkeit umgab er sich mit einer bizarren Gefolgschaft aus Anhängern und Möchtegernstars, darunter Criswell, ein Unterhaltungskünstler und Hellseher, Tor Johnson, ein schwedischer Ringkämpfer, und Vampira, eine Moderatorin von Horrorsendungen im Fernsehen. 1953 lernte Wood sein großes Idol Bela Lugosi kennen, einen ungarischen Einwanderer, der durch den 1930 von Universal produzierten Film Dracula weltberühmt geworden war. In den zwei Jahrzehnten, die seit dem Kinostart von Dracula vergangen waren, war es um Lugosi still geworden, und dieser litt inzwischen unter einer Abhängigkeit von Morphin, das ihm ursprünglich wegen seiner Kriegsverletzungen verschrieben worden war. Wood setzte sich zum Ziel, Lugosis Karriere wieder anzukurbeln, und engagierte ihn sowohl für Glen or Glenda (die autobiografische Geschichte eines Transvestiten, den Wood unter dem Namen Daniel Davis selbst spielte) als auch für Die Rache des Würgers. Die letzten Aufnahmen, die Wood von Lugosi vor dessen Tod 1956 machte, montierte er später in den Film Plan 9 aus dem Weltall. Das Drehbuch von Karaszewski und Alexander zeichnet Woods Leben während der Entstehungszeit dieser drei Filme nach und konzentriert sich auf seine Beziehung zu Lugosi – eine Freundschaft, die der zwischen Burton und seinem Idol Vincent Price nicht unähnlich war.

    Denise hatte vorgeschlagen, diesen Film zu produzieren, zu dem Larry und Scott das Drehbuch schreiben wollten. Damals befand ich mich gerade in Poughkeepsie, im Norden New Yorks. Das war nach BATMANS RÜCKKEHR, als ich an dem Buch zu NIGHTMARE arbeitete und nicht recht wusste, was ich als Nächstes machen sollte. Ich ließ mir die Idee des Films durch den Kopf gehen und machte mir Notizen für meine Arbeit als Produzent. Aber dann dachte ich: »Ich mag diese Leute und hätte große Lust, bei dem Film selbst Regie zu führen.« Das Komische daran war, dass Ed Wood aus Poughkeepsie stammte, wo ich mich zufällig gerade aufhielt – was ich aber erst herausfand, als ich das Buch ED WOOD von Rudolph Grey las. Also bat ich Scott und Larry darum, mir ein Drehbuch zu schreiben, was sie auch innerhalb eines Monats taten. So schnell habe ich noch nie jemanden ein Drehbuch schreiben sehen, und es war gar nicht mal kurz, so um die 150 Seiten. Die Jungs waren echte Fans. Sie wussten genau, was sie taten. Und dann habe ich wie üblich nach emotionalen Anknüpfungspunkten gesucht.

    Einige Aspekte von Woods Charakter ebenso wie seine Beziehung zu Bela Lugosi haben mich sofort angesprochen. Das Schöne an ED WOOD ist, dass es keine absolut realistische Filmbiografie ist. Bei so einem Film muss man sich ein Stück weit auf die Persönlichkeit und Perspektive der Hauptfigur einlassen. Deshalb besitzt der Film auch so eine übertrieben optimistische Grundstimmung.

    In meiner Kindheit war Plan 9 einer meiner Lieblingsfilme. Das ist ein Film, den man nicht so schnell vergisst. Später erhielt Wood dann seinen Ruf als schlechtester Regisseur aller Zeiten. Sein Name wurde etwas bekannter, seine Filme wurden auf Festivals gezeigt, und die Leute machten sich darüber lustig. Aber die Sache ist: Natürlich sind seine Filme schlecht, aber sie haben auch etwas Besonderes an sich. Es kommt nicht von ungefähr, dass diese Filme auch heute noch gezeigt werden. Sie sind nämlich nicht nur schlecht, sondern auch in sich stimmig, und sie zeugen von einer gewissen Kunstfertigkeit. Sie sind einfach unvergleichlich. Von technischen Einschränkungen wie sichtbaren Drähten oder schlechten Kulissen ließ sich Wood jedenfalls nicht einschüchtern, und dazu gehört schon was!


    [image: Abbildung]Ed Wood pitcht seine Filmideen

    

    Ed Wood ist eine typische Burton-Figur: ein gesellschaftlicher Außenseiter, der von allen missverstanden wird.


    Er passt ins Schema, ja. Aber es gibt auch ein paar Abweichungen. Was mir an Ed Wood besonders gefiel, war seine positive Grundhaltung. Dieser Optimismus, der fast schon an eine Verleugnung der Wirklichkeit grenzte, hat mich am meisten beeindruckt. Das hat für mich etwas unglaublich Charmantes. Es erinnert mich an Catwoman oder Sally aus NIGHTMARE – die Vorstellung, als Persönlichkeit nur lose zusammengeflickt zu sein. Bis zu einem bestimmten Punkt ist es großartig, leidenschaftlich und optimistisch zu sein – aber wenn man darüber die Wirklichkeit vergisst, grenzt es eher an Wahn. Das hat mir an der Figur Ed Wood so gefallen. Ich glaube, jeder von uns gibt sich bestimmten Illusionen hin. Und das ist auch gut so. Kaum jemand ist sich jedes einzelnen Aspekts seiner Persönlichkeit genau bewusst.

    [image: Abbildung]

    Dass ich diesen Film gemacht habe, ist auf einiges Unverständnis gestoßen. Schließlich bin ich ein erfolgreicher Regisseur. Warum sollte ich einen Film über jemanden drehen, der keinen Erfolg gehabt hat? Aber die Grenze zwischen Erfolg und Misserfolg ist fließend. Bei meinen Filmen hätte es auch genauso gut anders laufen können. Deswegen konnte ich mich mit Ed Wood so gut identifizieren. Wer weiß? Vielleicht bin ich ja der Ed Wood von morgen. Auf die Erfolgschancen meiner Filme angesprochen, zucken die Leute von den Studios vor dem Kinostart zumeist auch nur ratlos mit den Schultern. Mit einem Film wie Lethal Weapon fühlt sich ein Studio deutlich wohler, weil der Erfolg scheinbar vorprogrammiert ist. Bei meinen Filmen hat es diese Gewissheit nie gegeben. Deshalb kann ich mit Ed mitfühlen. Ich mag ihn, weil er trotz seiner Fehler so enthusiastisch ist.

    Seine Freundschaft mit Bela Lugosi, den er am Ende seines Lebens kennengelernt hat, hat mich natürlich an meine Bekanntschaft mit Vincent Price erinnerte. Vincent zu begegnen hatte enormen Einfluss auf mich, und so muss es auch bei Ed gewesen sein, als er sein Idol kennenlernen und mit ihm arbeiten durfte. Hinzu kamen die merkwürdigen Leute, mit denen er sich umgab – allesamt sehr faszinierend. Sie standen außerhalb der Gesellschaft und wurden von ihr völlig falsch wahrgenommen. Wenn solche Leute sich für eine Sache ins Zeug legen, hat das etwas Befreiendes, weil sie dann endlich sie selbst sein können.

    Zwischen Ed und mir gibt es viele Gemeinsamkeiten. Ich versuche immer, mich in die Figuren meiner Filme hineinzuversetzen. Das muss ich auch, weil ich mich bei meiner Arbeit nur schlecht durchmogeln kann. Was ich an Eds Persönlichkeit am besten nachvollziehen konnte, war seine Begeisterung fürs Filmemachen, die fast schon an eine Sucht grenzte. Die Filme, die ich bisher gedreht habe, haben mich stets völlig in Anspruch genommen. Während der Arbeit glaubt man immer, man würde den großartigsten Film aller Zeiten erschaffen. Und das ist sehr wichtig. Auch wenn es sich vielleicht nicht mit dem deckt, was der Rest der Welt über einen denkt.

    Wenn ich also irgendein Kunstwerk oder einen Film sehe, in den jemand eine Menge Herzblut gesteckt hat, dann finde ich das anerkennenswert. Es spielt keine Rolle, ob mir das Ergebnis gefällt – weil derjenige sich große Mühe gegeben hat, kreativ zu sein. Und das kommt so selten vor. Wenn Leute zum Beispiel aus alten Autos in der Wüste seltsame Skulpturen bauen, ist das eine tolle Sache.

    HANSEL AND GRETEL wurde damals von den Kritikern in der Luft zerrissen. Und ich habe nur gedacht: Sollen sie doch erst mal selber etwas erschaffen! Inzwischen sind die Medien mit ihren Urteilen so allgegenwärtig, dass es immer weniger Leute gibt, die tatsächlich kreativ werden. Es wird viel mehr geurteilt als geschaffen. Schrecklich! 

    Deshalb hat ED WOOD so einen optimistischen Erzählton. Ed ließ sich einfach nicht unterkriegen. Am Ende des Films ist er der festen Überzeugung, mit Plan 9 den großartigsten Film aller Zeiten geschaffen zu haben. In Wahrheit wird seine Lebensgeschichte danach immer tragischer. Es war also ein guter Moment, um den Film enden zu lassen.

    Alle Figuren bei Burton besitzen eine gewisse Doppelnatur – bei Ed ist es seine Vorliebe für Frauenkleider.


    [image: Abbildung]


 
    Das wird im Film ziemlich deutlich angesprochen. Ich versuche aber, da eher sachlich zu bleiben und kein Urteil über andere Leute zu fällen. Eds Vorliebe für Frauenkleider ist einfach Teil seines Lebens. Transvestiten sind in Filmen meist Witzfiguren. Ich weiß nicht, woran das liegt, und es hat mir auch nie gefallen. Ich wollte das deshalb vermeiden, obwohl die Vorstellung natürlich etwas Lustiges hat. Ed war heterosexuell, hat aber trotzdem gern Frauenkleider getragen. Was ich bis zu einem gewissen Grad verstehen kann – Frauenkleider sind einfach angenehmer. Die Männermode hat sich schon seit Jahren nicht mehr verändert. Die besten Stoffe und Materialien werden für die Frauenmode verwendet. Ich finde es also gar nicht so unbegreiflich, dass ein Mann gern Frauenkleider trägt. Und Ed hatte das große Glück, dass die meisten Leute in seinem Umfeld seine Neigungen einfach akzeptiert haben.

    Es gibt eine Szene im Film, die mir besonders gut gefällt, in der Ed seiner Frau Kathy diese Schwäche beichtet und sie es einfach so hinnimmt, ohne großes Gewese darum zu machen. Es ist keine besonders dramatische Szene, aber sie rührt mich trotzdem zu Tränen. Dass man von einem anderen Menschen so vorbehaltlos akzeptiert wird, passiert so selten. Aber wenn, dann ist es eine tolle Erfahrung.


    [image: Abbildung]Möchtegernstars mit Illusionen (Bill Murray, Sarah Jessica Parker, Johnny Depp)

    

    Man kann Burtons Filme auch als Trickfilme mit echten Schauspielern betrachten. ED WOOD ist der erste seiner Filme, der von realen Personen handelt.


    Das stimmt. Der Film stellt eine gewisse Abweichung dar, weil es um echte Menschen geht. Die Figuren in ED WOOD gab es wirklich, zugleich aber auch wieder nicht – und das macht sie für mich so interessant. Wenn man das Buch von Rudolph Grey über die Geschichte dieser Leute liest, wird einem klar, dass sie eigentlich keine haben. Das Buch besteht lediglich aus einer Reihe vager Erinnerungen an diese Zeit. Der eine sagt dies, der andere das, und manches widerspricht sich sogar. Trotzdem verbreiten diese Möchtegernstars mit all ihren Illusionen eine unglaublich optimistische Stimmung. Und das deckt sich für mich mit Ed Woods Charakter. Ich habe das Projekt also von Anfang an wie einen Andy-Hardy-Film betrachtet. Das war mein Eindruck von diesen Leuten.

    Ihre Erinnerungen sind sogar noch unzuverlässiger als meine – auch wenn das kaum zu glauben ist. Ich hatte also freie Hand. Wir haben es hier nicht mit dem gut dokumentierten Leben eines Orson Welles zu tun. Als Ed Wood starb, gab es nicht einmal einen Nachruf in den Zeitungen. Er hatte einen Herzanfall, während er gerade ein Footballspiel im Fernsehen schaute, und niemand wusste, wer er war.

    Ursprünglich sollte ED WOOD bei Columbia Pictures produziert werden, doch als Burton beschloss, den Film in Schwarz-Weiß zu drehen, stellte sich der Studioleiter Mark Canton quer. Er wollte den Film nur produzieren, wenn das Studio beim kreativen Prozess ein Mitspracherecht hätte. Burton bestand jedoch darauf, alle Fäden in der Hand zu behalten. Deshalb wurde der Film im April 1993, einen Monat vor dem geplanten Beginn der Dreharbeiten, von Canton abgestoßen. Die Entscheidung löste großes Interesse bei den anderen Studios aus. Sowohl Warner Bros. als auch Paramount und Fox wollten die Rechte erwerben, aber Burton beschloss, ein Angebot von Disney anzunehmen, die zuvor NIGHTMARE BEFORE CHRISTMAS produziert hatten. Mit seinem für heutige Verhältnisse niedrigen Budget von 18 Millionen Dollar ging Disney mit dem Film kein großes Risiko ein. Das Studio gewährte Burton deshalb uneingeschränkte kreative Freiheit. Die Dreharbeiten begannen im August 1993.


    ED WOOD ist der Film, bei dem ich im Vorfeld mit den meisten Schwierigkeiten zu kämpfen hatte. Ich hätte nicht gedacht, dass es solche Probleme geben würde. Ich selbst habe nicht einmal ein Honorar verlangt, sondern nur eine Beteiligung an den Einnahmen. Außerdem war es kein sonderlich abwegiges Thema. Als ich das Drehbuch das erste Mal gelesen habe, hat es mir sehr gut gefallen, und das Projekt war sicher nicht merkwürdiger als meine anderen Filme. Und billiger als alles, was ich seit PEE-WEE gemacht hatte. Ich habe sogar die meisten Schauspieler dazu bekommen, für niedrige Gagen zu arbeiten.

    Die Entscheidung, den Film in Schwarz-Weiß zu drehen, ging auf dieselben Überlegungen zurück, die auch meinen anderen Filmen zugrunde liegen. Mit Martin Landau, der Bela Lugosi spielt, waren wir für eine Maskenprobe bei Rick Baker, und dabei kam die Frage auf, welche Augenfarbe Bela eigentlich hatte. Da wurde mir klar, dass ich den Film in Schwarz-Weiß drehen musste, weil es für das Material einfach das Beste war. Genau wie bei FRANKENWEENIE oder VINCENT. PEE-WEES IRRE ABENTEUER, BEETLEJUICE oder BATMAN wirken dagegen besser in Farbe. Ob man sich für Farbe oder Schwarz-Weiß entscheidet, hängt davon ab, was am besten zu einem Film passt.

    Ich hatte dann ein Treffen mit Columbia, und das Studio wollte bei der Entscheidung einfach nicht mitziehen. Ich habe ihnen klipp und klar gesagt, dass ich ihnen keinen Kassenerfolg garantieren und nur versuchen könnte, das meiste aus dem Stoff herauszuholen. Gerade deshalb sei es aber wichtig, den Film in Schwarz-Weiß zu drehen. Das hatte nichts mit einem besonderen künstlerischem Anspruch zu tun. Ich drehe sogar eher ungern in Schwarz-Weiß, weil ich nicht als prätentiös wahrgenommen werden möchte. Aber darum geht es letztlich nicht. Man macht das, was am besten für den Film ist. Und damit basta.

    Columbia war damit nicht einverstanden, und das war in Ordnung. Ich möchte nicht mit Leuten zusammenarbeiten, die nicht verstehen, worum es mir geht. Wer will das schon?

    Während des Treffens haben sie sich ständig mit dem Erfolg des Films Last Action Hero gebrüstet. Sie waren sehr von sich eingenommen. Und ich dachte nur: Freut mich, dass ihr euch so gut auskennt. Solche Selbstbeweihräucherung kann ich auf den Tod nicht ausstehen. Vor allem, weil sich in der Filmindustrie nie etwas mit Sicherheit vorhersagen lässt. Man kann nur an ein Projekt glauben und versuchen, einen guten Film zu machen. Der Rest ist Quatsch. Natürlich kann man darüber reden, ob diese oder jene Idee funktionieren könnte. Aber diese Studioleute leben einfach in einer Fantasiewelt. Deswegen bin ich jetzt auch hier in New York und nicht mehr in Hollywood. Ich will nicht Teil ihrer Fantasiewelt sein, sondern als Filmemacher Fantasiewelten erschaffen. Wenn die von ihrer Philosophie faseln und mit ihrem letzten großen Sommerhit prahlen und dabei denken, sie hätten eine Ahnung, kann ich darüber nur lachen. Ich bin froh, dass ich mich von Columbia getrennt habe.

    [image: Abbildung]
      ED WOOD: Skizze für das Spukhaus

    

    Dadurch haben sich mir ganz neue Möglichkeiten eröffnet. Mit Disney hatte ich ja schon bei NIGHTMARE zusammengearbeitet. Aber ich habe auch noch mit Leuten von anderen Studios geredet, und sie schienen alle zu verstehen, worum es bei dem Film geht, und wollten ihn gern machen. Außerdem war kein allzu großes finanzielles Risiko damit verbunden. Anfangs waren alle ein bisschen skeptisch, was den Schwarz-Weiß-Aspekt betraf, aber ich bin der festen Überzeugung, dass es sich in diesem Fall gelohnt hat, an meinem Entschluss festzuhalten. Der Film hat dadurch eindeutig gewonnen. Disney hat mir von allen Studios die meisten Freiheiten gelassen. Sie sind sehr darauf erpicht, ihr Image zu ändern – obwohl das meiner Meinung nach gar nicht unbedingt nötig ist.

    Wie bei allen anderen Burton-Filmen sind die Darsteller bei ED WOOD bunt gemischt. Johnny Depp, der Star aus EDWARD MIT DEN SCHERENHÄNDEN, spielt die Hauptrolle, während Martin Landau als Bela Lugosi besetzt wurde. Darüber hinaus ist Bill Murray als Bunny Breckinridge zu sehen, ein Freund von Ed, der ebenfalls ein Transvestit ist, und Jeffrey Jones aus BEETLEJUICE als Criswell. Lisa Marie, ein ehemaliges Fotomodell und Burtons damalige Freundin, verkörperte Vampira, während Tor Johnson von dem Ringkämpfer George »The Animal« Steele gespielt wurde. Sarah Jessica Parker und Patricia Arquette übernahmen die Rollen von Eds Freundin Doloris Fuller und seiner Frau Kathy.


    Ich habe mich bemüht, die unterschiedlichsten Leute für das Projekt zu gewinnen. Johnny gefiel das Material, er fühlte sich davon sofort angesprochen – wir mögen offenbar dieselben Dinge. Nach EDWARD MIT DEN SCHERENHÄNDEN bot sich ihm hier eine Gelegenheit, mehr aus sich herauszugehen. Während Edward eher nach innen gekehrt ist – ein zum Leben erwachtes Symbol –, ist Ed deutlich extrovertierter. Nachdem ich schon einmal mit Johnny gearbeitet hatte, war es für mich interessant, ihn in einer solchen Rolle zu sehen. Er hat seine Sache wirklich gut gemacht und einen Ton gefunden, der mir gefiel.

    Darüber hinaus wollte ich ein paar bekannte Namen mit einigen unbekannten mischen. Lisa Marie und George »The Animal« Steele hatten zum Beispiel beide noch keine Schauspielerfahrung. Es sollte sich eine ähnliche Dynamik entwickeln wie in den Filmen von Ed Wood.

    Bei Bill Murray mussten wir zusehen, dass sich seine Rolle nicht auf eine Reihe von Gastauftritten beschränkt – und das ist uns auch gelungen. Man denkt also nicht: »Ach, da kommt Bill Murray.« Seine Figur ist sehr eigenständig, obwohl er nur kurz immer mal wieder auf der Bildfläche auftaucht.

    Martin Landau hat etwas sehr Charismatisches an sich. Er ist schon lange im Filmgeschäft. Und irgendwie hatte ich nach einem Gespräch mit ihm das Gefühl, dass er für die Rolle des Bela wie geschaffen ist. Auch er hat schon eine Menge gesehen und erlebt. Zwar ist er keine tragische Gestalt wie Bela, aber er kennt Hollywood in- und auswendig und hat auch so seine Höhen und Tiefen durchgemacht. Außerdem hat er selbst schon in Horrorfilmen mitgespielt und sogar einmal mit Alfred Hitchcock zusammengearbeitet. Diese Erfahrungen konnte er mit einbringen.

    Für Woods Frau Kathy wollte ich jemanden mit einer starken Präsenz, weil es keine besonders große Rolle ist. Sie taucht erst am Ende des Films auf. Patricia Arquette strahlt einen gewissen Ernst aus, der mir sehr gefällt und den ich für die Rolle passend fand. Eine solche Ausstrahlung lässt sich nicht künstlich erzeugen, man muss sie einfach haben. Und ich war sehr froh, dass sie diese Rolle so gut verkörpert hat. Der Film ist eine wilde Mischung aus den unterschiedlichsten Dingen. Er braucht deshalb ein paar ernste Figuren als Gegengewicht.

    Das Interessante ist, dass über das Leben dieser Leute nur sehr wenig bekannt ist. Sie waren alle Außenseiter, und niemand hat sich wirklich für sie interessiert. Erst seit Ed Wood sozusagen sein Coming-out hatte und mehr über seine Filme geredet wird, werden sie oft ganz neu beurteilt. Das ist mir auch schon passiert, und es ist eine wirklich seltsame Erfahrung. Als PEE-WEES IRRE ABENTEUER in die Kinos kam, wurde der Film überall nur verrissen. Inzwischen gibt es jedoch Kritiker, die ihn über den grünen Klee loben. Deshalb will ED WOOD auch nicht erzählen, was damals wirklich geschehen ist. Darum geht es nicht. Es ist alles ein bisschen subjektiv, weil es nun mal wenig harte Fakten gibt. Ich versuche lediglich, meine Sicht der Dinge darzustellen und eine bestimmte Atmosphäre zu erzeugen. Der Film ist dramatisch und enthält auch eine paar humorvolle Szenen, aber ich wollte keine Komödie daraus machen oder mich irgendwie über meine Figuren lustig machen. Ich weiß nicht, ob die Zuschauer meine Perspektive nachvollziehen können oder ob die Figuren dadurch vielleicht weniger real wirken. Normale Filmbiografien haben mich jedenfalls nie interessiert. Die meisten sind schwerfällig und langweilig, weil sie ihre Hauptfiguren auf ein Podest erheben. Allein die Tatsache, dass es ein Film ist und ein Schauspieler eine bestimmte historische Gestalt verkörpert, macht das Ganze irgendwie unecht. Ich wollte meinen Figuren deshalb nicht allzu ehrfürchtig begegnen, damit der Film nicht den Charakter des Dokumentarischen bekommt. 

    [image: Abbildung]
      ED WOOD: Skizze mit Skeletten

    


In gewisser Hinsicht bin ich Purist. Ich habe nicht in der damaligen Zeit gelebt und kenne diese Leute nicht, aber ich habe einen bestimmten Eindruck von ihnen. Und den versuche ich einzufangen. Wahrscheinlich waren diese Leute viel unsympathischer, als ich sie darstelle. Aber ihr ganzes Leben lang hat sich alle Welt über sie lustig gemacht – dem wollte ich mich nicht auch noch anschließen. Ich mag diese Leute und habe versucht, so viel wie möglich über sie herauszufinden. Trotzdem zeigt der Film nur meinen persönlichen Eindruck von ihnen.

    Kathy lebt übrigens noch. Sie ist eine sehr nette Person und hat Ed wirklich geliebt. Das hat mich ziemlich beeindruckt.

    [image: Abbildung]»Wir haben ein paar Szenen nachgestellt …« (George »The Animal« Steele und Lisa Marie)

    

    Wieder verzichtete Burton darauf, sich Woods Filme noch einmal anzuschauen, sondern verließ sich lieber auf seine Erinnerungen daran.


    Natürlich hatten wir die Filme verfügbar, und viele Mitarbeiter haben sie auch angeschaut – ich selbst weniger, weil ich mich nicht zu stark daran anlehnen wollte. Ein paar Sachen haben wir übernommen, andere nicht. Aus drei Filmen haben wir Szenen nachgestellt, aber da ging es eher um den Prozess der Dreharbeiten. Dadurch ist ein etwas fragmentarischer Eindruck entstanden – genau wie in dem Buch über Ed Wood. Den Bühnenbildnern und den Leuten, die noch nie von Ed Wood gehört hatten, habe ich seine Filme und den Dokumentarfilm von Jonathan Ross in die Hand gedrückt. Der hat mir gut gefallen, weil ich das Gefühl hatte, dass er den Geist der Zeit überzeugend einfängt.

    Die Kulissen sind in ED WOOD eher einfach gehalten, weil auch Ed Woods Filme immer irgendwie zeitlos waren. Sie schienen ihrer Zeit voraus zu sein und gleichzeitig hinterherzuhinken. Sie hatten etwas Schwerfälliges und Reduziertes an sich. Deshalb habe ich versucht, alles so schlicht wie möglich zu gestalten, um diese Stimmung einzufangen.

    Nachdem Burton bei den vorangegangenen sechs Filmen stets mit Danny Elfman zusammengearbeitet hatte, entschied er sich bei diesem Film überraschend für den Komponisten Howard Shore.


    Im Moment nehmen Danny und ich eine Auszeit voneinander. Ich weiß nicht, ob das auf Dauer so bleiben wird, deshalb kann ich dazu nichts weiter sagen.

    ED WOOD kam in Amerika am 7. Oktober 1994 in die Kinos und wurde von den Kritikern gefeiert. Kurz darauf war Burton beim dritten BATMAN-Film BATMAN FOREVER als Produzent tätig, die Regie führte Joel Schumacher. 


    Ich glaube, Warner Bros. wollte nicht, dass ich auch beim dritten BATMAN-Film Regie führe. Sicher hatte das mit der Arbeit am letzten Film zu tun, bei der es einige unschöne Szenen gab. Wir hatten aber auch einfach unterschiedliche Ansichten darüber, wie der Film aussehen sollte. Der Kritik, meine Filme seien zu düster, mochte ich mich nicht anschließen, schon weil ich eine andere Vorstellung davon habe, was düster ist. Ein Film wie Lethal Weapon ist für mich zum Beispiel ziemlich düster. Wenn Leute in Alltagsklamotten mit Waffen herumlaufen, fühlt sich das Studio wohler, als wenn sie alle merkwürdige Kostüme tragen. Das bereitet mir wirklich Magenschmerzen. Ich finde es viel schlimmer, wenn in einem realistischen Film Gewalt verharmlost wird, als wenn ein Film eine Fantasiewelt schafft, die nichts mit der Realität zu tun hat. Damit hatte ich schon immer Probleme. Beim Kinostart von BATMANS RÜCKKEHR standen alle unter großem Druck. Er musste genauso viel Geld einspielen wie der Vorgänger, wenn nicht gar noch mehr, sonst hätte er als Misserfolg gegolten. Und das Studio hat eine Menge Beschwerden von Eltern bekommen, die den Film für Kinder zu gruselig fanden. Letzten Endes habe ich das Studio einfach zu viel Nerven gekostet.

    ED WOOD gewann mehrere renommierte amerikanische Filmpreise. Martin Landau wurde für seine Rolle als Bela Lugosi ausgezeichnet und Stefan Czapsky für seine Arbeit als Kameramann. Doch obwohl der Film bei den Kritikern sehr gut ankam, fiel er bei den Kinobesuchern durch und wurde Burtons erster Flop.


    Eigentlich könnte es mir herzlich egal sein, wie viel Geld ein Film einspielt. Aber da man in Hollywood nun mal Teil einer Industrie ist, kann man so nicht denken. Ich war mit ED WOOD sehr zufrieden – aber natürlich geht es einem bei den eigenen Filmen immer so. Wir hatten ihn auf dem New Yorker Filmfestival gezeigt, und er ist auf sehr gute Resonanz gestoßen. Als er dann an den Kinokassen floppte, war das für mich ein Beweis dafür, dass man eben nicht alles vorhersagen kann. Mir gefällt der Film, ich bin sehr stolz darauf. Aber die Zuschauer interessierten sich nicht dafür. An dieser Stelle müsste ich eigentlich das schlechte Marketing dafür verantwortlich machen – aber das wäre wohl zu einfach.
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      »… aber es ging uns eher um die Dreharbeiten.« (Johnny Depp und Norman Alden)

    

    Dennoch wurde der Film bei den Academy Awards 1995 für zwei Oscars nominiert und gewann beide. Rick Baker wurde als bester Maskenbildner ausgezeichnet und Martin Landau als bester Nebendarsteller. Landau erhielt außerdem einen Golden Globe.


    Das war großartig. Sie hatten diese Auszeichnungen wirklich verdient. Ich selbst mache mir über solche Dinge keine allzu großen Gedanken, aber für Martin habe ich mich sehr gefreut. Er hat schon eine lange Karriere hinter sich und hat unheimlich gute Arbeit geleistet.
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    [image: Mars Attacks!]

    Nach ED WOOD arbeiteten Burton und Produzentin Denise Di Novi erneut mit Regisseur Henry Selick (NIGHTMARE BEFORE CHRISTMAS) zusammen, um eine Verfilmung des Kinderbuchs JAMES UND DER RIESENPFIRSICH von Roald Dahl zu produzieren. Es sollte eine Mischung aus Spielfilm und Trickfilm werden. Dies war der letzte Film, den Burton und Di Novi gemeinsam produzierten, bevor sie ihre Partnerschaft 1995 beendeten.


    In der Folgezeit war Burton für eine ganze Reihe von Projekten im Gespräch, darunter auch der Film Catwoman, zu dem Daniel Waters damals ein Drehbuch verfasste. 1995 begannen bei Warner Bros. die Vorbereitungen für MARS ATTACKS!, eine Adaption des gleichnamigen Sammelkartenspiels, das 1962 von Bubbles Inc. auf den Markt gebracht worden war. Das Drehbuch schrieb Jonathan Gems, ein englischer Dramatiker und Drehbuchautor, der ursprünglich bei BATMAN mitgearbeitet und Burton danach eine ganze Reihe von Drehbüchern geschickt hatte, von denen jedoch keines verfilmt wurde. Unter anderem schrieb er eine Fortsetzung zu BEETLEJUICE mit dem Titel BEETLEJUICE Goes Hawaiian, eine Neufassung der Erzählung »Der Untergang des Hauses Usher« von Edgar Allan Poe, die in Burbank angesiedelt war, einen Cowboy-/Monster-Film namens The Hawkline Monster, bei dem Clint Eastwood und Jack Nicholson die Hauptrollen spielen sollten, und Go Baby Go!, ein Beach-Movie im Stil von Russ Meyer.

    Im Sommer 1994 stieß Gems in einem Geschenkeladen an der Melrose Avenue in Hollywood auf die Mars Attacks- und Dinosaurs Attack!-Sammelkarten. Gems war davon so fasziniert, dass er beide Sets kaufte und sie Burton zeigte, mit dem Hinweis, dass man daraus einen tollen Film machen könnte. Ein paar Monate später rief Burton Gems an und bat ihn, ein Drehbuch zu den Mars Attacks-Sammelkarten zu schreiben.

    [image: Abbildung]
      Fliegende Untertassen greifen an (1956)

    

    
Diese Karten haben mich an die erinnert, die ich als Kind gesammelt habe. Ihre anarchische Ausstrahlung hat mir gut gefallen. Ich glaube, dass Jonathan als Brite in den USA auch ein anarchisches Element in sich trägt. Er betrachtet Amerika mit den Augen eines Fremden – eine Sichtweise, die mir nicht unvertraut ist. Außerdem habe ich eine Schwäche für ungewöhnliche Drehbücher – was nicht immer unbedingt von Vorteil ist. Aber wenn man ein paar Drehbücher gelesen hat, kommen sie einem alle irgendwie gleich vor. Er hat da frischen Wind reingebracht. 

    Damals stand ich mit meinem Heimatland selbst ein wenig auf Kriegsfuß – ich hatte das Gefühl, dass in den USA einiges schieflief. Deshalb hat mich die anarchische Grundstimmung des Materials so angesprochen.

    Ein bisschen hatte es auch mit ED WOOD zu tun und damit, wie schwierig es gewesen war, dieses Projekt ins Rollen zu bringen, das ja dann leider an den Kinokassen floppte. Ich höre immer wieder, wie schwer es heutzutage ist, ein Studio davon zu überzeugen, einen Film zu machen. Mit jedem Film scheint es schwieriger zu werden. Das ist wie bei einem Sportler: Wenn man zu viele Fehlstarts hinlegt, wird man immer nervöser. Und ich erinnere mich, dass es bei MARS ATTACKS! auch wieder eine Ewigkeit gedauert hat, bis der Film zustande kam.

    Gems’ ursprüngliches Drehbuch wurde bei Warner Bros. mit einem Budget von 280 Millionen Dollar veranschlagt – eine vollkommen illusorische Summe. Nachdem Gems in dem Versuch, die Kosten zu senken, mehrere Neufassungen des Drehbuchs eingereicht hatte, wurde er zwischenzeitlich durch Larry Karaszewski und Scott Alexander ersetzt, die das Drehbuch zu ED WOOD geschrieben hatten. Gems kehrte später zu dem Projekt zurück und schrieb insgesamt zwölf Entwürfe. Das endgültige Budget des Films lag schließlich bei 70 bis 75 Millionen Dollar, wovon ein Großteil für die Spezialeffekte gedacht war. Burton und Gems gaben sich allerdings bewusst Mühe, die kitschigen Science-Fiction-Filme der 50er-Jahre zu imitieren, statt einen glatten Hightech-Film zu drehen.


    Ja, die Invasionsfilme der 1950er-Jahre waren tatsächlich eine Inspirationsquelle für den Film, obwohl ich MARS ATTACKS! nie wirklich als Science-Fiction-Film betrachtet habe. Science-Fiction ist in der Regel viel ernsthafter. Ich erinnere mich an einige sehr gute Filme aus den Fünfzigern, Target Earth etwa war einer meiner Lieblingsfilme. Als ich ihn letztens mal wieder gesehen habe, konnte ich allerdings kaum fassen, wie schlecht er ist. 

    Bei MARS ATTACKS! liefen viele Entscheidungen unterbewusst ab. Es war also nicht mein ausdrückliches Ziel, einen Science-Fiction-Film zu drehen, der den Geist der 1950er-Jahre widerspiegelt. Es war eine reine Bauchentscheidung, und es wird noch eine Weile dauern, bis ich genug Abstand dazu gewonnen habe, um das objektiv zu beurteilen. Erfahrungsgemäß brauche ich dafür mindestens drei Jahre. 
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    Der Film zeigt die Invasion der Marsianer auf der Erde und deren Folgen und spielt an den unterschiedlichsten Handlungsorten, von Washington D. C. über New York, Las Vegas und Kansas bis hin zu Paris, London, der Osterinsel und sogar Indien (wo sich in einer der witzigsten Szenen des Films mehrere Marsianer vor dem brennenden Tadsch Mahal ablichten lassen). Darüber hinaus sind eine ganze Reihe von Figuren aus allen Gesellschaftsschichten zu sehen, darunter der amerikanische Präsident und seine Familie, Wissenschaftler, Journalisten, die Mitarbeiter eines Donut-Restaurants, ein ehemaliger Boxchampion und ein Bauunternehmer. Was die Erzählstruktur, die Handlungsorte und die bunte Mischung der Figuren anbelangt, steht MARS ATTACKS! ebenso in der Tradition der Katastrophenfilme der Siebziger (z. B. Die Höllenfahrt der Poseidon oder Flammendes Inferno von Produzent Irwin Allen oder der Film Erdbeben von Mark Robson) wie in der von Fliegende Untertassen greifen an und ähnlichen Filmen.


    Ich war schon immer ein großer Fan der Filme von Irwin Allen und ähnlicher Filme, in denen reihenweise berühmte Stars abgemurkst werden. Das ist fast so etwas wie ein eigenständiges Genre. Charlton Heston ist da mit Ava Gardner verheiratet, und ihr Vater ist Lorne Greene, der etwa drei Jahre jünger ist als seine Tochter. In diesen Filmen findet man die merkwürdigsten Mischungen. Das hat uns eindeutig inspiriert: Wir fanden einfach die Idee toll, berühmte Stars mit Laserkanonen niederzumetzeln!

    Obwohl Gems im Abspann des Films als Urheber der Grundidee und des Drehbuchs genannt wird, widmet er die Romanfassung von MARS ATTACKS! Tim Burton, der »am Drehbuch mitgearbeitet hat, ohne auf einer Nennung zu bestehen«. Gems zufolge sei Burtons Beitrag zum Drehbuch nicht unerheblich gewesen. »Er hat einen fantastischen Instinkt, was die Struktur eines Films angeht. Ich komme vom Theater, wo man eine Geschichte über die Figuren und die Dialoge erzählt, aber Tim ist von Haus aus Trickfilmzeichner und arbeitet vor allem mit Bildern. Ich habe damals geschrieben, und Tim hat gezeichnet. Er hat sich über seine Bilder ausgedrückt.«


    Am Anfang haben wir die Karten durchgesehen und uns ein paar herausgesucht, die uns gefallen haben, um ein Gefühl für die Sache zu bekommen. Die Geschichte hat uns nicht wirklich interessiert. Einzeln betrachtet sind die Karten sehr lustig – und sie haben großartige Bildunterschriften, wie zum Beispiel: »Brennende Kühe«. Am Ende haben wir die interessantesten Karten ausgewählt. Genau so würde man auch bei einem Trickfilm vorgehen.

    In H. G. Wells’ Roman Der Krieg der Welten – an den sowohl die Mars Attack!-Sammelkarten als auch die Filmadaption angelehnt sind – wird die Menschheit nicht durch militärische Stärke vor der Invasion der Marsianer gerettet, sondern durch den gemeinen Schnupfen. Gems hat diese Idee in seinem Drehbuch locker verarbeitet – hier ist es allerdings die Musik, die den Marsianern den Garaus macht. Die genaue Musikrichtung ließ Gems offen. Burton entschied sich dann für den Country-Sänger Slim Whitman.


    Das hatte etwas mit der Dynamik der Filme aus den Fünfzigern zu tun. Dort ist es meistens eine bestimmte Sache, die den Außerirdischen den Garaus macht, und zwar oft eine bestimmte Schallwellenfrequenz, zum Beispiel in Fliegende Untertassen greifen an oder in Target Earth. An Slim Whitmans Stimme erinnere ich mich aus meiner Kindheit, sie hat so etwas Durchdringendes. Man kann sich beinahe vorstellen, dass die Schallwellen direkt ins Hirn eindringen und es zerstören könnten. Seine Stimme passt meiner Meinung nach auch gut zu einem Science-Fiction-Film, fast wie dieses Instrument, das Theremin.

    Ursprünglich wollte Burton die Marsianer wieder mithilfe der Stop-Motion-Technik animieren. Ein Team von Animatoren unter der Leitung von Ian Mackinnon und Peter Saunders aus Manchester wurde angeheuert und richtete in Burbank ein Studio ein, um an den Figuren zu arbeiten, nur um schließlich durch George Lucas’ Firma Industrial Light & Magic ersetzt zu werden, die die Marsianer mithilfe von computergenerierten Bildern (CGI) zum Leben erweckte.


    Wir haben ein paar Tests mit der Stop-Motion-Technik gemacht. Aber weil wir so viele Figuren brauchten, die alle mehr oder weniger gleich aussahen, hat es nicht richtig funktioniert. Außerdem war es auch eine Zeitfrage. Es war auf jeden Fall sinnvoll, auf CGI zurückzugreifen. Mit computergenerierten Bildern hatte ich bis dahin noch nicht gearbeitet, aber ich wollte es gern ausprobieren. Ich habe versucht, genauso vorzugehen wie bei VINCENT und NIGHTMARE: Die animierten Figuren sollten wie echte Schauspieler behandelt werden. Mir ist nämlich aufgefallen, dass computergenerierte Figuren manchmal ein bisschen gewichtslos wirken. Man hat das Gefühl, dass sie nicht so real sind wie beispielsweise die 3-D-Animationen in Jason und die Argonauten oder in anderen Ray-Harryhausen-Filmen. Dieser taktile Aspekt ist mir für gewöhnlich sehr wichtig, bei MARS ATTACKS! war CGI jedoch wirklich ein Segen, weil es sonst fast unmöglich gewesen wäre, mit einem anamorphen Bildformat zu arbeiten – und das hätte weitere Probleme mit sich gebracht.
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      Die Zerstörung des Tadsch Mahal durch die Marsianer

    
    

Was mir bei CGI auch aufgefallen ist: Die unbegrenzten Möglichkeiten, die man bei diesem Medium hat, können die Wirkung der Bilder beeinträchtigen. Das habe ich besonders bei den neuen Star Wars-Filmen festgestellt. Man hat fast den Eindruck, als brauchte der Mensch Grenzen. Die Bilder brauchen einen Rahmen. Sie müssen von anderen Elementen zusammengehalten werden, damit sie für den Betrachter eine wirkliche Präsenz entfalten. Unbegrenzte Möglichkeiten sind beim Film ein Unding – Grenzen sind wichtig.

    Trotz des gewaltigen Budgets entschied sich Burton wie auch schon bei früheren Filmen dafür, die Trickeffekte so billig und altmodisch wie möglich aussehen zu lassen.


    Manchmal hatte ich das Gefühl, mich in Ed Wood zu verwandeln. Aber bei diesem Film habe ich tatsächlich eine ganze Menge unterschiedlicher Ideen eingebracht. Es hat mich an meine Arbeit als Trickfilmzeichner bei Disney erinnert. Man probiert die verschiedensten Sachen aus und schaut dann, ob sie funktionieren. Dass sich einige der Ideen gegenseitig ausschließen, liegt im Wesen der Dinge.

    Bei MARS ATTACKS! erhielt Burton erneut Gelegenheit, mit Jack Nicholson zusammenzuarbeiten, der ihm bei den schwierigen Dreharbeiten zu BATMAN eine so große Hilfe gewesen war. Ursprünglich war Warren Beatty für die Rolle des Präsidenten Dale im Gespräch, während Nicholson den schmierigen Grundstücksmakler Art Land aus Las Vegas spielen sollte. Letzten Endes wurde Nicholson für beide Rollen engagiert.


    Mit Jack Nicholson bin ich schon immer hervorragend ausgekommen. Ich arbeite gern mit ihm, weil er mich so gut versteht. Er hat selbst schon einiges mitgemacht und kennt die Absurdität des Filmgeschäfts, hat den Spaß an der Arbeit aber trotzdem nicht verloren. Jack probiert gern mal Sachen aus, und ich fand, dass es gut zur Stimmung des Films passte, ihn in der Rolle des Präsidenten zu besetzen. Darüber hinaus habe ich ihn auch noch gebeten, für diesen geschäftstüchtigen Grundstücksmakler aus Las Vegas vorzusprechen, war mir jedoch sicher, dass er die Rolle ablehnen würde. Am Ende habe ich ihn gefragt: »Also, Jack, welche von beiden Rollen hättest du gern?« Und er hat gesagt: »Warum nicht beide?« Für MARS ATTACKS! hat er natürlich nicht so tief in seine Trickkiste greifen müssen. Er fühlte sich wohl eher an seine frühen Rollen in den Filmen von Roger Corman oder bei Head erinnert. Wenn er ans Set kam, mussten wir immer die offizielle Hymne des Präsidenten, »Hail to the Chief«, spielen. Ursprünglich war das ein Scherz eines der Tontechniker gewesen, aber Jack hat daran Gefallen gefunden. Und dann hat es sich irgendwie eingebürgert.

    Wie bei den Katastrophenfilmen von Irwin Allen herrscht auch bei MARS ATTACKS! ein großes Staraufgebot. Die Besetzungsliste umfasste so illustre Namen wie Pierce Brosnan, Michael J. Fox, Annette Bening, Glenn Close, Natalie Portman, Pam Grier, Rod Steiger und Sänger Tom Jones. Daneben sind auch einige Gesichter zu sehen, die schon aus anderen Filmen von Burton vertraut sind: Danny DeVito, der in BATMANS RÜCKKEHR den Pinguin spielte, Sylvia Sidney, die kettenrauchende Beamtin im Jenseitsbüro von BEETLEJUICE, Sarah Jessica Parker, die in ED WOOD mitgewirkt hatte, und O-Lan Jones, eine der neugierigen Nachbarinnen in EDWARD MIT DEN SCHERENHÄNDEN.


    Beim Casting habe ich nach zwei Gruppen von Menschen gesucht: zum einen Leute, die mir sympathisch waren, und zum anderen Leute, die bestimmte absurde Aspekte unserer Kultur und Gesellschaft repräsentierten. Das hat Spaß gemacht – man lernt eine Menge Menschen kennen und arbeitet mit Schauspielern zusammen, die ganz unterschiedliche Arbeitsweisen haben – etwas, das mir schon bei ED WOOD sehr gefallen hat. Ich mag diese Mischung aus wirklich erstklassigen und unbekannten Schauspielern, Leuten, die Erfahrung im Method Acting haben, und absoluten Amateuren. Daraus entsteht eine fantastische Dynamik. Es hatte etwas Surreales, diese vielen unterschiedlichen Leute in einem Raum zusammenzubringen. Wenn einem so viele Schauspieler zur Verfügung stehen, ist das ein ganz anderes Arbeiten, als wenn man mit einigen wenigen intensiv an einem Film arbeitet. Man erhält von jedem nur einen kurzen Eindruck. Aber die Darsteller waren wirklich großartig – sie kamen ans Set, ließen sich von einer Laserkanone abballern und verabschiedeten sich dann wieder.
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MARS ATTACKS! kam in den USA am 13. Dezember 1996 in die Kinos. Die Kritiken waren jedoch eher gemischt, und der Erfolg an den Kinokassen blieb aus. Zum Teil lag dies an einer Marketingkampagne, die dem anarchischen Aspekt des Films nicht gerecht wurde und seinen Reiz für jugendliche Zuschauer unterschätzte.


    Die Leute bei Warner Bros. in den USA wussten nicht, was sie mit dem Film anfangen sollten – was für meine Verhältnisse nicht allzu ungewöhnlich war. Ich habe das schon öfter erlebt, und manchmal war es sogar von Vorteil. Hinterher habe ich oft zu hören bekommen, die Marketingkampagne sei schlecht gewesen, aber das kann ich nicht wirklich beurteilen. Ich weiß nur, dass der Film in Europa deutlich besser gelaufen ist. Auch dort wurde er von Warner vertrieben, aber vom europäischen Ableger des Konzerns, der den Film offenbar besser vermarkten konnte. Allerdings hatte ich auch das Gefühl, dass die europäischen Zuschauer den Film besser verstanden haben. Diese amerikanische Selbstgefälligkeit, die es einem unmöglich macht, bestimmte Themen humoristisch zu behandeln, ist ihnen fremd.

    Darüber hinaus wurde MARS ATTACKS! vom Überraschungserfolg des Films Independence Day überschattet, der ein ähnliches Thema hatte und im selben Sommer in die Kinos kam.


    Das war einfach Zufall. Mir hatte davon keiner was gesagt. Irgendwann hat mir dann jemand erzählt, dass da ein Film mit einem ähnlichen Thema gedreht wird, und ich dachte nur: »Komisch, davon habe ich noch gar nichts gehört.« Als er schließlich herauskam, habe ich im Kabelfernsehen mal reingezappt. Ich war überrascht, wie nahe er MARS ATTACKS! vom Thema her war, aber das Genre setzt einem auch relativ enge Grenzen. Independence Day hat einen ganz anderen Erzählton – und ist auch sonst ein völlig anderer Film. Wir haben so etwas wie eine Mad-Version von Independence Day gedreht.
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      Skizze von den Marsianern

    
 

    [image: Abbildung]

    [image: Abbildung]
      »Hail to the Chief!« Jack Nicholson als US-Präsident

    


    Die Musik zum Film schrieb wieder Danny Elfman, mit dem sich Burton vor ED WOOD zerstritten hatte.


    Ich glaube, er war noch wegen NIGHTMARE wütend auf mich. Das war ein schwieriger Film, weil Danny, Henry, Caroline und ich uns ständig in den Haaren hatten. Wir hielten es damals für das Beste, eine Auszeit voneinander zu nehmen. Danny arbeitete mit verschiedenen Leuten zusammen, um ein paar neue Erfahrungen zu machen. Die Arbeit mit Howard war wirklich sehr angenehm.


    Mit dem vierten Batman-Film,
      Batman & Robin, hatte Burton nichts mehr zu tun.

    BATMAN FOREVER habe ich mir noch angesehen, aber den letzten Film nicht mehr. Ich konnte es einfach nicht. So etwas hatte ich bis dahin noch nicht erlebt – irgendwie habe ich das BATMAN-Projekt immer noch als meins betrachtet, obwohl ich gar nichts mehr damit zu tun hatte. Es war ein merkwürdiges Gefühl. So als wäre ich gestorben und würde meinen Körper von außen betrachten. Anders kann ich es nicht beschreiben. Es lag nicht daran, dass mir an dem neuen Film irgendetwas nicht gefallen hätte. Ich stand einfach unter Schock.

    Und dennoch: Nachdem Burton bereits eine Comicfigur erfolgreich neu erfunden hatte, fragte Warner Bros. ihn als Nächstes, ob er bei einem neuen Superman-Film Regie führen würde. Warner hatte zwar schon drei Superman-Filme mit Christopher Reeve in der Hauptrolle produziert (der vierte stammte von Cannon Films), angefangen mit dem Klassiker von 1978 unter der Regie von Richard Donner, trotzdem sah die Konzernleitung in dem Superheldenthema weiterhin ein großes Potenzial. BATMAN-Produzent Jon Peters beauftragte den Regisseur und Comicfan Kevin Smith damit, zwei Entwürfe eines Drehbuchs anzufertigen, das auf der Handlung des Comics Supermans Tod basieren sollte. Oscar-Preisträger Nicolas Cage sollte den Mann aus Stahl spielen.


    Das Studio ist damals mit der Idee an mich herangetreten. Superman interessierte mich an sich nicht so sehr wie Batman, weil es da schon einige erfolgreiche Filme gab. Bei Batman existierte damals nur die Fernsehserie, und unsere Herangehensweise war eine ganz andere. Das Studio versuchte, mich damit zu ködern, dass ich mit Nic Cage meine eigene Version von Superman erschaffen könnte, und ich bin drauf angesprungen, weil ich Nic sehr schätze. Ich habe mich mit ihm getroffen, und wir haben darüber geredet, Superman mal aus einer etwas anderen Perspektive zu zeigen. Wir wollten uns auf sein Wesen als Außerirdischer konzentrieren und zum ersten Mal einen Eindruck davon vermitteln, was für ein Gefühl es ist, Superman zu sein. 

    Mein Problem mit Superman resultiert zum Teil daraus, dass er zwar als Comic-Held gut funktioniert, in den Filmen aber nie auf die seltsamen Aspekte der Figur eingegangen wurde – zum Beispiel, dass er diesen blauen Anzug mit dem komischen gelben Gürtel trägt. Unter den Comic-Helden ist er die zweidimensionalste Figur, man findet keinen wirklichen Zugang zu ihm. Batman ist ein gebrochener Held, dessen Gedanken ein Stück weit nachvollziehbar sind. Bei Superman ist das anders. Wir haben deshalb versucht, uns in ihn hineinzudenken. Wie ist es, von einem anderen Planeten zu stammen und nicht menschlich zu sein, aber niemandem davon erzählen zu können? Alle Superhelden weisen im Grunde dieselbe Doppelnatur auf – das, was offen gezeigt wird, und das, was verborgen ist.

    Ich war begeistert von der Idee, mit Nic zusammenzuarbeiten. Wenn wir den Film so hätten umsetzen können, wäre zum ersten Mal wirklich glaubhaft gewesen, warum Clark Kent als Superman nicht zu erkennen ist. Er hätte körperlich seine Identität geändert – und zwar nicht nur, indem er seine Brille abnimmt. Nic ist ein Schauspieler, der so etwas sogar ohne Maske hinbekommt. Kevin Spacey hätte die Rolle des Lex Luthor übernehmen sollen – er wäre die perfekte Besetzung gewesen.

    Die Grundidee war also, einen wirklich guten Schauspieler zu engagieren, den die Zuschauer als Figur ernst nehmen könnten. Das hat mich an diesem Projekt gereizt. Natürlich gab es auch technisch inzwischen völlig neue Möglichkeiten – man hätte den Schauspieler nicht mehr an irgendwelchen Drähten aufhängen müssen. Die Flugszenen in den alten Filmen sind wirklich furchtbar. Die fand ich damals schon schlecht. Das konnte man inzwischen alles besser machen.

    Der Film sollte Superman Lives heißen. Ich habe mich dafür eingesetzt, ihn einfach nur Superman zu nennen. Titel wie BATMAN FOREVER haben mir noch nie gefallen. Ich finde, das klingt wie eine Tätowierung, die sich jemand machen lässt, der komplett zugedröhnt ist, oder wie ein Spruch in einem Jahrbuch.

    Die Vorbereitungen zu dem Film liefen ein Jahr lang – mögliche Drehorte wurden erkundet, eine Reihe von Bühnenbildnern unter der Leitung von Burtons langjährigem Mitstreiter Rick Heinrichs angeheuert, und das ursprüngliche Drehbuch von Smith wurde von einigen anderen Autoren, unter anderem von Wesley Strick und Dan Gilroy, umgeschrieben –, dann legte Warner Bros. das Projekt auf Eis.


    Die Leute bei Warner Bros. stellten sich die ganze Zeit über quer. Der Beginn der Dreharbeiten wurde ständig verschoben. Ein ganzes Jahr lang haben wir uns andauernd zu Besprechungen des Drehbuchs getroffen. Und ein Drehbuch wird nicht unbedingt besser, wenn zu viele Leute mitreden. Ich weiß es nicht ganz genau, aber ich glaube, es lag daran, dass sie für den letzten Batman-Film so viel Prügel einstecken mussten. In der Presse hieß es, sie seien die ganze Sache falsch angegangen. Da wollten sie diesmal auf Nummer sicher gehen. Sie hatten Angst, so etwas könnte noch einmal passieren. Und Angst ist einer der wichtigsten Faktoren bei den Entscheidungen der Hollywood-Studios. Sie wollten den Superman-Film nur machen, wenn sie absolut sicher sein konnten, dass wir es richtig hinbekommen. Und mir ging es genauso. Mit einer Figur wie Superman zieht man eine enorme Aufmerksamkeit auf sich.

    Außerdem haben sich meine ursprünglichen Befürchtungen, was den Produzenten Jon Peters betrifft, bewahrheitet. Ich hatte mit Jon schon bei BATMAN zusammengearbeitet, und es war ein absoluter Albtraum gewesen. Trotzdem war ich bereit, es noch einmal mit ihm zu versuchen. Aber das war ein Fehler. An einem Punkt habe ich zu Warner Bros. gesagt: »Wir haben hier drei Parteien: das Studio, Jon Peters und mich. Das ist wie der Shootout in einem Spaghetti-Western – drei Leute starren sich zwanzig Minuten lang gegenseitig in die Augen, weil sie alle unterschiedliche Interessen haben.« Wenn das Studio den Film wirklich hätte machen wollen, hätten sie entweder mich oder Jon rausschmeißen müssen. Jon hatte bestimmte Vorstellungen, das Studio seine Befürchtungen und ich wieder andere Ideen. Jon ist zudem ein echter Wirbelwind, eine unbeherrschbare Urgewalt. Daraus entstand eine äußerst komplizierte Dynamik. 
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    Ich habe ein Jahr meines Lebens auf dieses Projekt verschwendet, und am Ende löste sich alles in Luft auf – keine angenehme Erfahrung. Wenn man sich endlose Stunden lang in zahlreichen Besprechungsräumen für nichts und wieder nichts abrackert, ist das ziemlich niederschmetternd. Ich bin gern kreativ. Diese ständigen Meetings gingen mir dagegen nur auf die Nerven. Ich habe Spaß daran, Dinge zu erschaffen – und dazu bin ich ein ganzes Jahr lang nicht gekommen.

    1997 veröffentlichte Burton Das traurige Ende des Austernjungen, ein Buch mit dreiundzwanzig gereimten und illustrierten Erzählungen. Erzählton und Inhalt der Geschichten – die Titel tragen wie: »The Girl with Many Eyes« (»Vielaugen-Lola«), »Melonhead« (»Melonenkopp«) und »The Girl Who Turned into a Bed« (»Das Mädchen, das sich in ein Bett verwandelte«) – sind typisch für Burton. Wieder geht es um die Sorgen und Ängste jugendlicher Außenseiter, die auf komische und leicht makabre Weise beschrieben werden. Die New York Times bezeichnete Burtons Stil als »kindlich und ausgefeilt zugleich«.
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    Das sind kleine Geschichten für den modernen Leser mit kurzer Aufmerksamkeitsspanne. Nichts Besonderes. Aber mir hat es Spaß gemacht. Ich habe die Erzählungen während der Arbeit an Superman geschrieben – sie waren für mich ein kreativer Ausgleich. Die Geschichten geben einen kleinen Einblick in meine Gedankenwelt, so ticke ich einfach. Außerdem hat das Schreiben für mich etwas unheimlich Beruhigendes. Ich kann mich dann besser konzentrieren und bin nicht so nervös wie sonst. Lisa Marie hat einiges zu den Geschichten beigetragen. Ich verdanke ihr wirklich sehr viel.

    In zwei der Geschichten geht es um eine Figur namens Schmutzfink – ein kindlicher Superheld, dessen »Gabe« darin besteht, überall hässliche Schmutzflecken zu hinterlassen. Mit seinem Cape und dem großen »S« auf der Brust erinnert er an eine andere, weitaus prominentere Superheldenfigur.


    Schmutzfink ist eine meiner Lieblingsfiguren. Er steht quasi für die ganze Superman-Erfahrung, dieses verlorene Jahr – genau so habe ich mich damals gefühlt. Wenn jemand wissen möchte, wie dieses Jahr für mich gewesen ist, muss er nur diese Geschichten lesen.

    Burton ist nicht nur ein versierter Maler und Illustrator – sondern auch Fotograf. Er arbeitet mit verschiedenen Formaten, von normalen 35-mm-Filmen bis hin zu 3-D-Kameras und großen Polaroid-Apparaten.


    Ich arbeite gern mit unterschiedlichen Medien, um meine Ideen umzusetzen. Das Visuelle liegt mir besonders, weil es ohne den Umweg über den Verstand direkt das Unterbewusstsein anspricht – das ist authentischer.

    Auf der Mehrzahl von Burtons Fotos ist seine langjährige Freundin Lisa Marie zu sehen.


    Als ich sie kennenlernte, habe ich eine Verbindung gespürt wie noch bei keinem anderen Menschen. Zwischen uns besteht eine ganz besondere Chemie. Wir machen gern Ausflüge, schießen Fotos und leben so unkonventionell wie möglich. Wir haben auch ein paar Fotos von merkwürdigen Pflanzen und Tieren gemacht, die wir zusammengebastelt hatten, aber meistens fotografiere ich Lisa. Es ist einfach schön, einen geliebten Menschen um sich zu haben. Besser jedenfalls, als immer nur allein vor sich hin zu werkeln.

    [image: Abbildung]
      Eine frühe Skizze Burtons

    

    Burtons Muse Lisa Marie tritt auch in seinen Filmen auf – als Vampira in ED WOOD, als stumme, Kaugummi kauende Marsianerin mit hochtoupierter Frisur, die sich in MARS ATTACKS! ins Weiße Haus einschleicht, und als Ichabod Cranes Mutter in SLEEPY HOLLOW. 


    Weil wir zusammen sind, können wir vieles einfach spontan ausprobieren, was mit anderen Schauspielern nicht so ohne Weiteres möglich ist. Zum Beispiel experimentieren wir an den Wochenenden manchmal ein bisschen mit Kostümen und Make-up. Einmal haben wir eine billige Perücke gekauft, sind damit nach Washington gefahren und haben dort ein paar Polaroid-Aufnahmen gemacht – eine Vorstudie für MARS ATTACKS!.

    Lisa Maries Auftritt in MARS ATTACKS! ist eine der beeindruckendsten Szenen des Films. In einem rot-weißen Kleid, das Burton selbst entworfen hat, gleitet sie wortlos ins Weiße Haus – was zugleich gruselig und komisch wirkt –, um den Präsidenten und die First Lady zu ermorden.


    Diese Szene hat wirklich Spaß gemacht. Ich finde, Lisa Marie hat gute Arbeit geleistet. Es ist nicht leicht, so einen stummen Auftritt überzeugend hinzubekommen. In ihr Kostüm haben wir ziemlich viel Zeit investiert. Außerdem haben wir es mithilfe einer optischen Illusion so aussehen lassen, als würde sie gleiten. Dazu haben wir extra einen Bewegungskünstler engagiert – Dan Kamin, der bei Chaplin mitgewirkt hat. Von ihm habe ich einiges gelernt.

    Ein weiteres interessantes Detail: Der Chihuahua, auf den der Kopf von Sarah Jessica Parker verpflanzt wird, gehörte eigentlich Burton und Lisa Marie. Letztere hatte den Hund in Japan an einer Straßenecke aufgelesen. 


    Wir fuhren mit dem Auto durch Tokio und unterhielten uns mit zwei anderen Leuten. Und in einem etwas schäbigen Nachtklubviertel, das mit seinen vielen Lichtern und Menschen an Las Vegas erinnerte, rief Lisa plötzlich: »Halt mal an!« Ich weiß nicht, wie sie die Hündin entdeckt hat. Sie steckte gut fünfzig Meter weiter die Straße runter in einem kleinen Käfig. Wir haben sie Poppy getauft. In MARS ATTACKS! hat sie einen wirklich tollen Auftritt hingelegt.

    1998 führte Burton zum ersten Mal bei einem Werbespot fürs Fernsehen Regie. Auftraggeber war eine französische Kaugummimarke namens Hollywood Gum. In dem zweiunddreißig Sekunden langen Film flüchtet ein Gartenzwerg aus einem Garten, lässt sich von einem Müllauto mitnehmen und badet schließlich auf einer märchenhaften Waldlichtung in einem Teich, zusammen mit einer jungen Frau, die aussieht wie Lisa Marie (es aber nicht ist). 


    Es war eine interessante Erfahrung, aber ich reiße mich nicht darum, weitere Werbefilme zu machen. Damals hatte ich gerade ein bisschen Leerlauf, und die Firma hat mir für einen relativ einfachen Job eine Menge Geld angeboten. Deshalb dachte ich, ich probier’s einfach mal aus. Das Problem ist nur, dass ich an jeden Auftrag so herangehe, als sei es mein eigener Film. Ich habe schon oft den Rat gehört: »Wenn du einen Werbespot machst, dann bring’s hinter dich, steck das Geld ein und Schwamm drüber.« Aber so kann ich nicht arbeiten. Klienten sind beinahe so schlimm wie Studios. Nach einer Weile hatte ich die Nase gestrichen voll.
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    [image: Sleepy Hollow]

    Kevin Yagher, ein ehemaliger Maskenbildner, der bei der HBO-Serie Geschichten aus der Gruft Regie führte, hatte 1994 die Idee, Washington Irvings Kurzgeschichte »Die Legende von Sleepy Hollow« zu verfilmen. Über seinen Agenten wurde Yagher mit Andrew Kevin Walker bekannt gemacht, einem jungen Autor, dessen Drehbuch zu einem Film namens Sieben noch darauf wartete, verfilmt zu werden, obwohl es in Hollywood-Kreisen bereits für Furore gesorgt hatte. Yagher und Walker taten sich zusammen und arbeiteten einige Monate lang an einem Treatment, das sie danach breit anboten. Sie schlossen einen Vertrag mit Produzent Scott Rudin ab, der das Projekt an Paramount verkaufte. Ursprünglich sollte Yagher Regie führen und Walker das Drehbuch schreiben. Doch aus verschiedenen Gründen blieb das Projekt – wie so viele in Hollywood – in der Entwicklungsphase stecken. Bis Burton im Sommer 1998 von Rudin und dessen Partner Adam Schroeder das Drehbuch zugespielt bekam.


    Nach Superman hing ich ziemlich in der Luft. Bis ich dieses Drehbuch zugeschickt bekam, das mich sehr beeindruckt hat. Einen Horrorfilm hatte ich noch nie gedreht, dabei bin ich eigentlich ein Horrorfan. Das Drehbuch enthielt ein paar Bilder, die mir gefallen haben – die Windmühle, der Totenbaum –, auch wenn ich für Pferde eigentlich nicht so viel übrighabe. Außerdem ist es eine faszinierende Geschichte – die jeder kennt, aber kaum jemand tatsächlich gelesen hat. Es geht darin im Wesentlichen um einen jungen Mann, der seinen Magen füllen will. Die Geschichte ist relativ kurz und in der Erinnerung eigentlich besser als in Wirklichkeit. Es ist eine der wenigen frühen amerikanischen Horrorgeschichten – auch wenn sie auf älteren Mythen und Legenden fußt. Washington Irving soll ein deutsches Volksmärchen abgekupfert haben, und die Geschichte hat tatsächlich etwas Deutsches an sich. Sie ist völlig zu Recht berühmt, nicht nur weil sie der seltene Fall einer frühen amerikanischen Gruselstory ist, sondern weil sie starke Symbole enthält, wie man sie nur in guten Märchen und Horrorgeschichten findet. 

    »Die Legende von Sleepy Hollow« erschien ursprünglich in Washington Irvings Skizzenbuch (1819–20) und berichtet von den Abenteuern des schlaksigen, abergläubischen Landschulmeisters Ichabod Crane, der die Zuneigung von Katrina Van Tassel gewinnen will, auf die es auch sein Rivale Brom Bones abgesehen hat. Eines Nachts begegnet Crane dem Geist eines Reiters, der seinen Kopf nach ihm wirft. Am nächsten Morgen wird an derselben Stelle ein Kürbis gefunden, was darauf schließen lässt, dass hier doch keine übernatürlichen Kräfte am Werk waren. In Walkers Drehbuch (dem der Dramatiker Tom Stoppard den letzten Schliff verlieh) wird Crane zu einem New Yorker Polizeiwachtmeister, dessen Glaube an neue Ermittlungstechniken und wissenschaftliche Methoden seinen Vorgesetzten ein Dorn im Auge ist. Sie schicken ihn deshalb ins Hudson Valley in die Kleinstadt Sleepy Hollow. Dort soll er seine Theorien auf die Probe stellen und eine Reihe von Mordfällen untersuchen, bei denen die Opfer mit abgetrenntem Kopf aufgefunden wurden. Im Laufe seiner Ermittlungen muss Crane feststellen, dass der kopflose Reiter als übernatürliches Wesen tatsächlich existiert. Irvings Erzählung wurde bereits einige Male verfilmt, unter anderem als Zeichentrickfilm von Disney unter dem Titel Die Abenteuer von Ichabod und Taddäus Kröte (1949) mit Bing Crosby als Erzähler und 1980 als Fernsehfilm mit Jeff Goldblum in der Hauptrolle.
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      Der hessische Reiter
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Den Fernsehfilm kannte ich nicht. Der Zeichentrickfilm von Disney hat mir dagegen schon immer gefallen. Die Verfolgungsjagd darin ist unheimlich spannend. Einer unserer Lehrer auf der CalArts hat an dieser Szene mitgearbeitet und uns damals Skizzen mitgebracht – das war sehr aufregend und ganz sicher einer der Gründe, warum ich für Disney arbeiten wollte. Die Entwürfe, die Farben, das Design – das war alles wirklich schön. Der Film hatte eine tolle Dynamik, und er hat die Atmosphäre des New Yorker Nordens sehr gut eingefangen. Er bot eine interessante Mischung aus Humor und Horror. 

    Das Drehbuch von Walker ging in dieselbe Richtung. Lustigerweise gefallen einem manchmal sogar die negativen Dinge an einem Drehbuch, zum Beispiel die platten Sprüche, die man aus schlechten Horrorfilmen kennt. Da muss ein Mädchen mit ansehen, wie ihr Vater enthauptet wird. Und ein Arzt sagt dazu: »Das hat bestimmt wehgetan.« An den Sprüchen haben wir noch ein bisschen gefeilt. Aber sonst war alles da. Und die Namen haben mir auch gefallen: Ichabod Crane, Van Tassel …

    Burtons Filme waren stets von seiner starken Identifizierung mit der Hauptfigur geprägt. SLEEPY HOLLOW ist ebenfalls ein persönlicher Film, auch wenn es hier nicht so offensichtlich ist.


    Gespaltene Figuren haben mich schon immer fasziniert. Ichabod passt also ins Bild – er ist sehr intelligent, hat aber einen gewissen Tunnelblick. Im Drehbuch wurde Ichabod als jemand beschrieben, der sehr stark vergeistigt ist und darüber den Sinn für die Wirklichkeit verloren hat. Ihm eine Figur ohne Kopf gegenüberzustellen ergibt eine wunderbare Dynamik.

    Ichabod Crane, gespielt von Johnny Depp, ist nicht nur in Sleepy Hollow ein Außenseiter, sondern auch in seinem Beruf.


    An Horrorschauspielern wie Vincent Price oder Peter Cushing mochte ich immer besonders, dass sie irgendwie losgelöst wirken. Selbst wenn sie die Hauptrolle in einem Film spielten, hatte man den Eindruck, dass sie sich dem Zuschauer irgendwie entziehen. Man sieht ihnen an, dass sie intelligent sind. Was in ihrem Kopf vorgeht, weiß man trotzdem nicht. Sie sind von einer Aura des Geheimnisvollen umgeben. Man spürt ihre Einsamkeit und merkt auch, dass sie Probleme haben und in ihrer eigenen Welt leben. Gleichzeitig wirken sie deswegen sehr sympathisch. Genau dieser Charakterzug prägt auch die Hauptfigur in SLEEPY HOLLOW, und das hat mich am Drehbuch am meisten angesprochen. Johnny bringt das im Film sehr gut rüber.

[image: Abbildung]Eine Produktionsskizze von Burton …

    
    
Burton gibt zu, dass er manchmal auch das Gefühl hat, in seiner eigenen Welt zu leben.
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      … die als Inspiration für Ichabod Cranes komplizierte Sehapparatur diente

    

    Man hat Phasen, in denen man versucht, offener zu sein, und andere, in denen man sich lieber vor der Welt zurückzieht. Ich tendiere eher zu Letzterem. Ich bin gern kreativ. Das war das Schöne an diesem Film – er bot mir die Gelegenheit, wieder kreativ zu sein. Ich war einfach froh, wieder etwas auf die Beine zu stellen und mich auf etwas konzentrieren zu können. Das gibt einem Kraft und macht einen glücklich. 

    In letzter Zeit habe ich mich kaum noch um die Studiopolitik gekümmert. Ich halte mich da lieber raus und mache mein Ding. In der Filmbranche geht es ständig auf und ab – erst wollen sie dich, dann bist du out und kurz darauf wieder total angesagt. Am Anfang, als einen noch keiner kannte, war es fast einfacher. Da konnte man sich so durchmogeln, ohne große Aufmerksamkeit zu erregen. Später wird man dann in irgendwelche Schubladen gesteckt: »Ach, der macht so düstere Sachen« oder »Der gibt zu viel Geld aus«. Was den Leuten grad so in den Kopf kommt. In Hollywood hat man schnell einen bestimmten Ruf weg, und der bleibt einem so lange erhalten, bis man sich einen neuen erwirbt.
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    Bei SLEEPY HOLLOW war Burton der Handlungsort genauso wichtig wie seine Identifikation mit Ichabod Crane.


    In den vergangenen sieben Jahren bin ich des Öfteren im Norden New Yorks gewesen. Mein ganzes Leben lang habe ich versucht, aus L. A. herauszukommen. Wenn ich zu viel Zeit in dieser Stadt verbringe, neige ich dazu, mich von der Außenwelt abzuschotten. Im Norden New Yorks hatte ich ein kleines Farmhaus angemietet – Freunde von mir wohnen in der Gegend –, in der Nähe von Poughkeepsie, wo Ed Wood gewohnt hat. Ich hatte ein kleines Atelier zum Zeichnen, und manchmal bin ich einfach nur so durch die Apfelgärten spaziert. Es war eine schöne Zeit, und ich habe viel nachgedacht. Es war fast wie damals, als ich nach London gegangen bin, um BATMAN zu drehen. Ich mag die Jahreszeiten, besonders den Herbst. Und das Hudson Valley hat etwas unheimlich Faszinierendes an sich. Es ist voller kleiner Städtchen und Kirchen. Die Geschichte von SLEEPY HOLLOW hat für mich die verwunschene Atmosphäre dieses Ortes sehr gut widergespiegelt. In Europa gibt es viele solcher Stätten, aber in Amerika sind sie eher selten.

    Ursprünglich sollte der Film vorwiegend an Originalschauplätzen gedreht werden, weshalb überall im Norden New Yorks und im Hudson Valley – darunter auch in Tarrytown – nach möglichen Drehorten gesucht wurde. Die Filmemacher zogen sogar in Betracht, einige Nachbildungen holländischer Dörfer und Kleinstädte aus der Kolonialzeit als Kulisse zu benutzen. Als jedoch keine passenden Drehorte gefunden werden konnten und sich herausstellte, dass es vor Ort auch keine Möglichkeit gab, die zahlreichen für den Film benötigten Studiokulissen aufzubauen, sah man sich gezwungen, nach anderen Lösungen zu suchen. Rudin war derjenige, der schließlich vorschlug, sich in England umzusehen. »Wir hatten gehofft, in England die ideale Kleinstadt zu finden«, erinnert sich Produzent Adam Schroeder, »aber letzten Endes mussten wir sie doch selbst bauen.« Die Dreharbeiten begannen am 20. November 1998 und dauerten bis April 1999. Einen Monat lang wurde im Lime Tree Valley auf dem Hambleden-Estate in der Nähe von Marlow, Buckinghamshire, gedreht, wo die Kulisse des Städtchens Sleepy Hollow um einen kleinen Ententeich herum aufgebaut wurde. Den Stil der Bauten bezeichnete Szenenbildner Rick Heinrichs als einen Dr. Seuss nachempfundenen »kolonialen Expressionismus«.


    [image: Abbildung]Christopher Lee in Draculas Rückkehr (1967)

    

    [image: Abbildung]
      Barbara Steele in Mario Bavas Die Stunde, wenn Dracula kommt (1963)

    


Der Handlungsort ist für die Geschichte sehr wichtig. Und deshalb war es auch so seltsam, hier in Großbritannien zu drehen. Aber das Lime Tree Valley, wo wir die Kulisse der Stadt errichtet haben, hat mich an das Hudson Valley erinnert. Auch der Wald, den wir auf der Studiobühne nachgebaut haben, weckte in mir Erinnerungen an den Norden New Yorks. Wobei ich mir das möglicherweise auch nur einbildete. Wir hatten schon vor längerer Zeit ein Modell des Städtchens gebaut, und die fertige Kulisse kam dem wirklich sehr nahe. Es ist toll, wenn man einen Außendrehort so aussehen lassen kann wie eine Studiobühne und andersherum, zum Beispiel indem man eine Menge Rauch in die Luft bläst. In den Hammer-Filmen wurde das oft so gemacht. Deren Horrorfilme hatten eine wunderbare Atmosphäre.

    Obwohl Hammer Films in den 1930er-Jahren als Vertriebsfirma gegründet wurde, ist die Filmgesellschaft heute vor allem für ihre Neuverfilmungen von Horrorklassikern mit Figuren wie Dracula, Frankenstein, Wolfman oder der Mumie bekannt. Frankensteins Fluch hatte 1957 den Anfang gemacht. Blutig und voller unverhohlener sexueller Spannung spielten die Filme damals ein Vermögen ein und machten Schauspieler wie Peter Cushing und Christopher Lee (in der Rolle des Dracula) zu Stars.


    Diese Filme waren sehr blutrünstig und gewagt. Sie besitzen eine gewisse emotionale Schlichtheit, die mir gut gefällt. Außerdem macht es Spaß, sie anzuschauen. Wenn man die Hammer-Filme heute sieht, sind sie eigentlich gar nicht so gruselig. Das ist wie mit den Disney-Filmen – die wirken in der Erinnerung stärker nach, als sie es in Wirklichkeit sind. Aber diese Horrorfilme haben auch ihre beeindruckenden Momente und eine irgendwie grelle Schönheit.

    In stilistischer Hinsicht ist SLEEPY HOLLOW außerdem durch den Film Die Stunde, wenn Dracula kommt von Mario Bava beeinflusst. Wie bei den Hammer-Filmen fühlte sich Burton auch hier von der unwirklichen Studiobühnen-Atmosphäre angesprochen. Die Optik von SLEEPY HOLLOW wurde von Rick Heinrichs geprägt, der als Szenenbildner auch an Superman Lives sowie Fargo und The Big Lebowski von den Coen-Brüdern mitgearbeitet hatte. Schon frühzeitig wurde der Entschluss gefasst, SLEEPY HOLLOW in einer kontrollierten Umgebung zu drehen, um Burtons Vorstellungen bestmöglich umsetzen zu können. Deshalb wurden sämtliche Innenszenen und fast alle Außenszenen – mit Ausnahme der Szenen in Lime Tree Valley und ein oder zwei anderen kurzen Szenen – auf Studiobühnen in Leavesden gedreht. Einige weitere Aufnahmen wurden in Shepperton gemacht, wo die große Kulisse mit dem Totenbaum aufgebaut war. Heinrichs schätzt, dass etwa 99 Prozent des Films auf Studiobühnen gedreht wurden. »Heutzutage werden nicht mehr viele Außenszenen auf Bühnen gedreht, weil Spielfilme inzwischen eher zu einem gesteigerten Naturalismus tendieren. Uns ging es jedoch nicht um Naturalismus, sondern um eine Art natürlichen Expressionismus.« 


    Studiobühnen und Außendrehorte haben eine unterschiedliche Atmosphäre. In stilistischer Hinsicht sind es zwei komplett verschiedene Dinge, und die Frage ist, wie man beides miteinander verbindet. In den Hammer-Filmen wird das oft kombiniert. Der Film Draculas Rückkehr (1968) ist dafür ein gutes Beispiel. Zwar sind die Übergänge zwischen den Aufnahmen im Studio und den Außenaufnahmen manchmal etwas abrupt, aber das macht die besondere Atmosphäre dieses Films aus. Die Stunde, wenn Dracula kommt ist ein Film, der mich als Kind sehr beeindruckt hat, auch wenn ich nicht genau sagen kann, warum. Vielleicht liegt es an der Klarheit der Bilder und des Designs und den starken Gefühlen, die dadurch hervorgerufen werden. Diese beiden Horrorklassiker haben mir vor Augen geführt, dass Filme auf ganz unterschiedliche Weise wirken. Zum Beispiel braucht man nicht unbedingt eine lineare Handlung, um sich von einem Film angesprochen zu fühlen.
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      »Wie eine Holzskulptur, die Schmerz darstellt« – der Totenbaum

    


Ich weiß, dass die Tendenz heutzutage eher in Richtung computergenerierter Hintergründe geht, wie in den neuen Star Wars-Filmen. Damit kann man bestimmt ganz fantastische Sachen machen. Aber die unheimliche Präsenz von Filmen wie Die Stunde, wenn Dracula kommt ist eine Folge davon, dass sie auf einer Studiobühne gedreht wurden. Man hat das Gefühl, sich direkt am Handlungsschauplatz zu befinden. In SLEEPY HOLLOW gibt es ein paar Aufnahmen, bei denen man denken könnte, sie wurden mit einem Modell gedreht – zum Beispiel, wenn die Stadt von oben zu sehen ist. Aber die sind echt, auch wenn es nicht so aussieht. Und das ist das Schöne daran.

    Bei SLEEPY HOLLOW kamen einige Techniken zum Einsatz, die Burton und Heinrichs auch schon bei der Stop-Motion-Animation verwendet hatten, zum Beispiel optische Illusionen.



    [image: Abbildung]»Die Kulisse besitzt eine ganz eigene Atmosphäre.« – die SLEEPY HOLLOW-Crew

    

    
Wir hatten in den Kulissen nicht besonders viel Platz, weshalb es mit der erzwungenen Perspektive etwas schwierig war. Man braucht mehr Bildtiefe, damit das richtig funktioniert. Dafür verleiht es dem Film eine gewisse visuelle Qualität, die viel lebendiger ist, als wenn diese Effekte später eingefügt werden. Auch das erinnert wieder an die Hammer-Filme, wo so etwas oft verwendet wurde. 

    Es kann durchaus auch Spaß machen, unter diesen Bedingungen zu arbeiten. Zum Beispiel wollten wir mal eine Szene drehen, in der eine Figur durch einen Apfelhain läuft. Wir haben uns eine Puppe besorgt, und die Kostümabteilung hat auf die Schnelle ein kleines Cape gebastelt, sodass wir sie an einem Draht durch den Apfelhain ziehen konnten. Solche spontanen Aktionen geben einem das Gefühl, etwas Kreatives zu erschaffen, anstatt nur einem vorgegebenen Plan zu folgen. Das erinnert einen daran, warum man überhaupt Filme macht: um kreativ zu sein.

    Bei einem Rundgang durch die Kulissen von SLEEPY HOLLOW, besonders die im Lime Tree Valley, hatte man fast das Gefühl, in Burtons Kopf umherzuspazieren.


    Das hat mich an den Expressionisten immer am meisten fasziniert: Man hat das Gefühl, sich im Kopf eines anderen Menschen zu befinden – als ob ein innerer Zustand externalisiert wird. Ich mag alle Arten von Malerei, aber besonders die Impressionisten und Expressionisten. Die Bilder von Van Gogh beispielsweise strahlen eine unglaubliche Energie aus. Wie ein guter Film.

    Ich hoffe, dass SLEEPY HOLLOW in sich stimmig ist. Mit der Qualität der Aufnahmen bin ich jedenfalls zufrieden, sie wirken sehr traumartig. Auch die Kulissen haben mir gut gefallen – obwohl sie stark stilisiert sind, vermitteln sie diese verwunschene Atmosphäre, die ich mit dem Norden New Yorks verbinde.

    Kameramann bei SLEEPY HOLLOW war der talentierte Mexikaner Emmanuel Lubezki, der auch schon bei Die Traumprinzessin, Große Erwartungen und Rendezvous mit Joe Black mitgearbeitet hatte.


    [image: Abbildung]
      Tim Burton während der Dreharbeiten zu SLEEPY HOLLOW

    



    Es war kein bestimmter Film, der mich dazu bewogen hat, ihn zu engagieren. Ich mag einfach seine Arbeit. Die Traumprinzessin war ein schöner Film. Aber seine Werke unterscheiden sich alle stark voneinander. Von der Vorgehensweise her scheint er mir sehr ähnlich zu sein – er lässt sich von seiner Intuition leiten. Die Beleuchtung der Bühnen ist natürlich genauestens geplant, aber am Set geht er eher intuitiv vor. Ich liege absolut auf einer Wellenlänge mit ihm. So viel Spaß hatte ich schon lange nicht mehr bei der Zusammenarbeit mit jemandem! Er ist fast wie eine weitere Filmfigur.

    Ursprünglich wollten Lubezki und Burton den Film in Schwarz-Weiß drehen, in dem alten, rechteckigen sogenannten »Academy«-Bildformat. Als das nicht machbar war, entschieden sie sich für einen beinahe monochromatischen Effekt, der den fantastischen Aspekt des Films verstärken und das »Irreale glaubhaft« machen sollte.


    Der gesättigte Eindruck, den ich anstrebte, ist nicht so schwer zu erreichen. Vor allem war es wichtig, die Innen- und Außenaufnahmen so zu verbinden, dass kein stilistischer Bruch entsteht. Mit Schwarz-Weiß-Aufnahmen geht das natürlich am einfachsten. Der Effekt, den wir letzten Endes gewählt haben, ist weniger drastisch. Es ist kein Sepiaton und auch nichts Monochromatisches, sondern ein Filter, der die Farben ein wenig abdämpft.

    Für die Hauptrolle Ichabod Crane engagierte Burton erneut Johnny Depp. Wie bei EDWARD MIT DEN SCHERENHÄNDEN war er auch hier gezwungen, eine ganze Reihe von Schauspielern vorsprechen zu lassen, obwohl Depp von Anfang an seine bevorzugte Wahl war.


    Das Studio wollte das so. Natürlich haben sie nichts gegen Johnny an sich. Aber sobald die Produktionskosten für einen Film einen bestimmten Wert übersteigen, heißt es: »Wie wäre es denn mit diesem Schauspieler oder jenem?« Und dann muss man die einschlägige Liste durchgehen. Das ist gar nichts Persönliches, sondern die normale Vorgehensweise in Hollywood. »Was macht denn Mel Gibson eigentlich gerade?«, heißt es dann immer.

    Wenn man mit jemandem öfter zusammenarbeitet, hat man schon eine gewisse Vertrauensbasis, sodass man nicht mehr allzu viel erklären muss. Das war auch das Schöne an der Arbeit in England. An SLEEPY HOLLOW haben viele Leute mitgewirkt, die schon damals bei BATMAN mit dabei waren. Die Engländer verstehen einfach ihr Handwerk. Die Bühnenmaler leisten fantastische Arbeit. Und genauso ist es mit den Schauspielern – man hat eine bestimmte Vorstellung, und sie setzen sie auf ihre Weise perfekt um. Daraus entsteht eine sehr positive Dynamik.

    Johnny hat ein gutes Gespür für das Visuelle. Er weiß, wie er sich bewegen muss, und steht immer genau an der richtigen Stelle. Das mag langweilig klingen, ist aber sehr wichtig und erleichtert dem Regisseur die Arbeit ungemein. Er macht seinen Job sehr gut, und obwohl wir ihn monatelang getriezt haben, verbreitete er immer gute Laune.

    Depp spielt Ichabod wie eine Mischung aus Angela Lansbury und Roddy McDowall, mit einer Prise Basil Rathbone. Außerdem ist er kein typischer Actionheld.


    Er wirft einen Ball und prügelt sich wie ein dreizehnjähriges Mädchen (jedenfalls, soweit ich das beurteilen kann) – und so spielt er auch. Und das ist gut so, weil ich nämlich kein typischer Action-Regisseur bin. Wir gehen ein bisschen anders an die Sache heran. Für mich ist wieder Peter Cushing das beste Beispiel. Der ist auch kein Action-Star. Aber wenn man jemanden wie ihn in einer actionbetonten Rolle hat, kann dabei etwas Interessantes herauskommen. Und obwohl wir die Figur des Ichabod im Vergleich zur Vorlage ziemlich verändert haben, hat er dieses Verweichlichte, Zimperliche behalten. Er ist ein stark vergeistigter Mensch, der mit der Realität des Lebens konfrontiert wird und gezwungen ist, sich auch körperlich zur Wehr zu setzen. Wir wollten den Actionszenen eine bestimmte Eleganz verleihen, wie sie Christopher Lee, Peter Cushing oder Vincent Price ausstrahlen. Auch das geht wieder zurück auf den Disney-Film – wir wollten Action und Dynamik mit Schönheit und Eleganz verbinden. Johnny schafft das sehr gut. Er nimmt Posen ein, die ganz natürlich aussehen, und bewegt sich elegant, ohne gleich wie ein Balletttänzer zu wirken.

    [image: Abbildung]Ichabod Crane (Johnny Depp) betrachtet das grausige Werk des kopflosen Reiters

    

    Johnny Depp sagt, dass er sich bei seiner Arbeit am Stil der Hammer-Filme orientiert hat: »Ein solcher Schauspielstil würde in einem normalen Film niemals durchgehen. Das ist ein ziemlicher Drahtseilakt. Dieser Stil grenzt schon an schlechte Schauspielerei. Aber das ist ja gerade das Interessante daran.« Burton hingegen sträubt sich wie immer dagegen, den Erzählton des Films zu kommentieren.


    Ich glaube nicht, dass der Film zu trashig geraten ist, schließlich wollte ich eine authentische, ernste Geschichte erzählen. Natürlich wird er auch Humor enthalten. Wenn man einen Historien- oder Horrorfilm dreht, hat das immer etwas Absurdes. Das scheint in der Natur der Sache zu liegen, auch wenn ich nicht sagen könnte, warum. Wie beim Zeichentrickfilm kommt es auf die Mischung an. Wir haben keinen eindeutigen Humor-Schwerpunkt gesetzt, weil wir dem Geist des Horrorfilms treu bleiben wollten. Aber zugleich sollte es natürlich auch nicht todernst werden. Das ursprüngliche Drehbuch war relativ ernst, und ich würde sagen, dass wir es ein bisschen aufgehellt haben. Auch so ist zwar kein Merchant-Ivory-Horrorfilm daraus geworden, aber wir haben versucht, die Sache möglichst lebendig zu gestalten.

    Des Öfteren wurde angemerkt, Johnny Depp würde Burtons Alter Ego spielen. Scott Rudin beispielsweise, Produzent von SLEEPY HOLLOW, sagt: »Johnny Depp spielt eigentlich in allen Burton-Filmen Burton selbst.«


    So sehe ich das nicht. Ich mag es nicht, wenn das so ausgedrückt wird. Das ist nicht gut für die Arbeitsbeziehung. Ein Reiz des Filmemachens ist doch, dass bestimmte Dinge unausgesprochen bleiben. Es freut mich, wenn ein Schauspieler versteht, worauf ich hinauswill, und versucht, mir entgegenzukommen. Und natürlich besitzen die Figuren, die Johnny gespielt hat, gewisse Ähnlichkeiten. Aber sie unterscheiden sich auch in vielem voneinander. Ich mag Chamäleons – Leute, die sich gern verändern und verschiedene Sachen ausprobieren. Die Zusammenarbeit mit Johnny macht mir Spaß, weil er so offen für neue Ideen ist. 

    Meistens verbringt man Monate damit, mit den Leuten vom Studio das Drehbuch durchzugehen, es zu analysieren und jedes einzelne Detail genauestens zu durchdenken. Dabei kann man beim Filmemachen nie alles im  Voraus planen. Es ist ein Entwicklungsprozess. Natürlich macht man sich anfangs seine Gedanken, damit man eine ungefähre Vorstellung davon hat, wo man hinwill. Aber wenn man zu viel nachdenkt, läuft man Gefahr, sich in etwas zu verrennen. Fellini zum Beispiel hat das sehr gut verstanden. Seine Filme besitzen eine ganz besondere Atmosphäre. Bühne und Beleuchtung bilden den Rahmen, innerhalb dessen etwas Magisches passiert, das man nicht so einfach steuern kann.

    [image: Abbildung]
      Eine Skizze von der finsteren Vogelscheuche

    


    [image: Abbildung]
      Die Schurken: Michael Gambon, Jeffrey Jones, Michael Gough, Ian McDiarmid, Miranda Richardson, Christina Ricci

    

    Während Burton sich in EDWARD MIT DEN SCHERENHÄNDEN mit seinen Kommunikationsproblemen als Teenager auseinandersetzt und ED WOOD seine Beziehung zu Vincent Price widerspiegelt, schildert SLEEPY HOLLOW nach Johnny Depps Ansicht Burtons Kampf mit dem Studiosystem Hollywoods.


    Lustig, dass er das so empfindet! Vielleicht stimmt es ja sogar. Scott Rudin hat während der Dreharbeiten zu mir gesagt: »Der kopflose Reiter ist für dich Jon Peters!« Und ich habe einen Moment gestutzt, bis mir klar wurde, dass er recht hat. Wie gesagt, ich treffe meine Entscheidungen eher unbewusst und denke nicht zu viel darüber nach, weil ich befürchte, sonst schnell in eine Sackgasse zu geraten. Das Jahr nach MARS ATTACKS!, als ich nicht arbeiten konnte, hat mich ziemlich stark mitgenommen. Vermutlich hatte ich da noch das eine oder andere Trauma zu verarbeiten.

    Als Nebendarsteller hat Burton wieder eine bunte Mischung äußerst talentierter Schauspieler engagiert, von britischen Charakterdarstellern wie Michael Gambon und Miranda Richardson als Lord und Lady Van Tassel, Richard Griffiths als Magistrat Philipse und Ian McDiarmid als Dr. Lancaster bis hin zu einigen Schauspielern, die bereits aus anderen Burton-Filmen bekannt sind: Jeffrey Jones (aus BEETLEJUICE und ED WOOD) als Reverend Steenwyck, Christopher Walken (BATMANS RÜCKKEHR) als hessischer Reiter und Martin Landau in einer Gastrolle. Darüber hinaus gelang es Burton, Hammer-Veteran Michael Gough, der in den BATMAN-Filmen den Alfred spielte, dazu zu überreden, die Rolle von Notar Hardenbrook zu übernehmen, obwohl er eigentlich schon in Rente war. Hinzu kommen relative Newcomer wie Casper Van Dien, der den Brom Van Brunt spielt.



    [image: Abbildung]
      Die Tochter, die Peter Lorre nie hatte: Christina Ricci als Katrina Van Tassel

    


    Wir wollten wieder eine gute Mischung hinbekommen. Bei einem Märchenfilm versucht man, die Besetzungsliste so interessant wie möglich zu gestalten. Mit so vielen britischen Charakterdarstellern zusammenarbeiten zu können war einfach fantastisch!


    Für die zentrale Rolle der Katrina Van Tassel engagierte Burton Christina Ricci, eine Schauspielerin, die als Wednesday in den makaberen Filmen um die Addams Family brillierte und für Burtons Filme wie geschaffen schien.


    Ich finde, sie sieht aus, als könnte sie Peter Lorres Tochter sein. Wenn Peter Lorre und Bette Davis zusammen ein Kind bekommen hätten, dann wäre das Christina. Sie hat etwas Geheimnisvolles. Man kann sie nicht sofort durchschauen, und sie hat die Ausstrahlung einer Stummfilmdarstellerin. Das gefällt mir.

    Der Einfluss der Hammer-Filme ist auch darin zu erkennen, dass Christopher Lee für einen kurzen Gastauftritt zu sehen ist.


    Als wir uns das erste Mal getroffen haben, haben wir uns bestimmt zwei Stunden lang unterhalten. Wenn man ihm begegnet, hat man selbst heute noch das Gefühl, Dracula vor sich zu sehen. Ich war von ihm wie hypnotisiert. Wenn ich ein Schauspieler wäre, wäre er mein großes Vorbild.

    Teilweise als Reaktion auf die computergenerierten Effekte von MARS ATTACKS! entschloss sich Burton bei SLEEPY HOLLOW dafür, die Postproduktion schlicht zu halten.


    Ich wollte wieder Kulissen bauen und mit echten Schauspielern arbeiten. Alles sollte weniger computerisiert und ein bisschen altmodischer sein. Das ist nicht ganz einfach, aber die Arbeit am Set macht viel mehr Spaß. Es herrscht eine tolle Atmosphäre, und es hat auch seine Vorteile, wenn man die meisten Effekte gleich beim Drehen erzeugen kann und möglichst wenig hinterher hinzufügen muss – dadurch hat man eine viel unmittelbarere Erfahrung. Beim Drehen kommen alle Elemente zusammen – die Schauspieler in ihren Kostümen, der Rauch und die Beleuchtung –, das sind die wirklich inspirierenden Momente. 

    [image: Abbildung]


Bei Filmen wie diesem ist es nicht ganz einfach, weil man so vieles vorausplanen muss. Sich akribisch an die Storyboards zu halten geht allerdings auch nicht, weil sich der Dreh am Set verselbstständigt. Erst wenn man durch die Kulisse wandert, bekommt man ein wirkliches Gefühl für den Raum und wie man sich darin bewegt – etwas, das ein Storyboard nicht liefern kann. In bestimmten Situationen braucht man die Storyboards allerdings schon – besonders, wenn man mit so vielen Schauspielern zusammenarbeitet, denen man vermitteln möchte, was von ihnen erwartet wird.

    Obwohl Burton seit BATMANS RÜCKKEHR seine Filme selbst produzierte, fungierten bei SLEEPY HOLLOW Scott Rudin und Adam Schroeder als Produzenten.
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    Scott ist ein sehr intelligenter Mensch. Ich habe ihn kennengelernt, als ich mit EDWARD MIT DEN SCHERENHÄNDEN zu Fox gegangen bin. Er ist ein wenig exzentrisch und leistet hervorragende Arbeit. Man hat das Gefühl, dass es ihm immer in erster Linie darum geht, dass ein Film gut wird. Ein Produzent mit Durchsetzungsvermögen kann sehr nützlich sein. Als Regisseur steht man sich da oft selbst im Weg. Man steckt zu tief in dem Projekt drin, um es gut verkaufen zu können. Deshalb braucht man jemanden von außerhalb, der etwas von seinem Job versteht. Bei MARS ATTACKS! und ED WOOD fehlte mir so jemand.

    Einer der Executive Producer bei SLEEPY HOLLOW war Francis Ford Coppola, der Regisseur von Der Pate. Burton wurde erst während des Filmschnitts mit Chris Lebenzon darauf aufmerksam, als er eine Kopie des Abspanns erhielt und darin Coppolas Namen entdeckte.


    Ich habe gesagt: »Moment mal, Chris, spul das noch mal zurück!« Wahrscheinlich hat Coppola mal irgendeinen Anruf gemacht. So was passiert oft. Auch bei BATMAN bin ich den Executive Producern nie persönlich begegnet. Man arbeitet ein oder zwei Jahre an einem Film, und wenn man dann den Abspann liest, fragt man sich bei manchen Namen: »Wer zum Teufel ist das?«

    Als SLEEPY HOLLOW am 19. November 1999 in den USA in die Kinos kam, erhielt Burton die bis dato besten Besprechungen seiner gesamten Karriere.


    
    [image: Abbildung]

    
    

    [image: Planet der Affen]

    Im März 2000 reiste Burton nach Prag, um zwei Werbespots für Timex-I-Control-Uhren zu drehen. Die Filme wurden von der in Los Angeles ansässigen Agentur A Band Apart produziert und erinnerten an den Film Matrix. Die Kampfszenen wurden von Andy Armstrong choreografiert. Der erste Werbespot mit dem Titel KUNG FU handelt von einem Mann im Anzug, der von einigen in Leder gekleideten Bösewichten angegriffen wird. Er wurde im Mai 2000 in den US-amerikanischen Kinos vor Mission: Impossible II gezeigt und lief später auch im Fernsehen. Der zweite, mit dem Titel MANNEQUIN, zeigt Lisa Marie in einem hautengen schwarzen Catsuit, die von einem brutal aussehenden mit einer dunklen, futuristischen Brille maskierten Mann über Kopfsteinpflasterstraßen gejagt wird. Sie versucht, ihrem Verfolger zu entkommen, indem sie in einer Pfütze abtaucht, und versteckt sich schließlich in einem Lagerhaus voller Schaufensterpuppen. Der Werbespot wurde im Herbst 2000 ausgestrahlt.


    Damals habe ich gemerkt, dass Werbefilme nichts für mich sind. Es heißt immer, sie seien schnell zu drehen und würden viel Spaß machen. Aber das kann ich nicht bestätigen. Es hat relativ lange gedauert und war auch ziemlich schwierig. Man arbeitet im Auftrag eines Klienten und soll dessen Produkt verkaufen. Das war so, als würde einem ständig ein Studio auf die Finger schauen.

    Ich habe für die Produktionsgesellschaft A Band Apart gearbeitet, die schon mit einem fertigen Konzept an mich herangetreten ist. Allerdings gab es noch keine genauen Vorgaben, was die Figuren betraf, da habe ich versucht, mich ein bisschen einzubringen. Nach Prag zu fahren und die Kostüme herzustellen war natürlich interessant und hat auch Spaß gemacht – trotzdem dürfte es vorläufig das letzte Mal gewesen sein, dass ich einen Werbespot gedreht habe.

    [image: Abbildung]
      Eine Skizze von Burton für die Timex-I-Control-Werbespots

    

    Im Oktober 2000 erschienen auf der Seite Shockwave.com die ersten sechs Trickfilmfolgen von THE WORLD OF STAINBOY. Die etwa dreiminütigen Folgen der Serie wurden von Burton selbst geschrieben (unter Verwendung von Figuren aus Das traurige Ende des Austernjungen) und entstanden unter seiner Regie. Produziert wurde die Serie vom Flinch Studio in Santa Monica. Die Musik für die Serie stammte von Danny Elfman, und unter den Schauspielern, die den Figuren ihre Stimmen liehen, waren Lisa Marie und Glenn Shadix. In der letzten Folge mit dem Titel »The Birth of Stainboy« wurden eine Reihe neuer Figuren eingeführt, darunter Brie Boy und The Boy with Nails in His Eyes, die später zusammen mit Stainboy, Toxic Boy und Match Girl zu den Tragic-Toys-Figuren gehörten, die Burton in Zusammenarbeit mit Dark Horse entwarf.


    Das war zu Beginn des Dotcom-Booms – eine interessante Zeit, in der eine regelrechte Goldgräberstimmung herrschte. Leute wurden über Nacht zu Milliardären, und im nächsten Jahr ging dann alles den Bach runter. Damals hatte ich noch nicht viel mit Computern zu tun, erhielt aber ständig alle möglichen Anfragen. Ich habe deshalb die Gelegenheit genutzt, mal etwas in einem anderen Medium zu machen – das war eigentlich der einzige Grund. Ich hätte mit den Figuren lieber Stop-Motion-Filme gemacht, weil ich denke, dass das besser zu ihnen passt. Es war also nicht unbedingt das beste Medium für sie. Aber es hat Spaß gemacht, einmal etwas Neues auszuprobieren. Die Zeichnungen waren sehr minimalistisch und grob animiert. Produziert wurden die Filme vom Flinch Studio, während ich Storyboards zeichnete und die Rahmenhandlung beisteuerte. Vielleicht werde ich mit den Figuren irgendwann einen Stop-Motion-Film drehen.

    Der ursprüngliche Planet der Affen-Film kam 1968 in die Kinos und beruhte auf einer Romanvorlage von Pierre Boulle, dem Autor von Die Brücke am Kwai. Das Drehbuch stammte damals von Michael Wilson und Rod Serling, und Regisseur war Franklin J. Schaffner, der später auch bei dem preisgekrönten Film Patton – Rebell in Uniform Regie führte. Planet der Affen handelt von vier amerikanischen Astronauten – Taylor (Charlton Heston), Landon (Robert Gunner), Dodge (Jeff Burton) und Stewart (Dianne Stanley) –, die mit ihrem Raumschiff in eine Raum-Zeit-Falle geraten und einige Jahre in die Zukunft befördert werden. Sie müssen auf einem namenlosen Planeten notlanden, auf dem intelligente, sprechende Affen herrschen und die Menschen eine primitive, stumme und körperlich unterlegene Spezies sind. Nachdem ihr Schiff in einen See gestürzt ist, durchqueren Taylor, Landon und Dodge (Stewart ist während der Reise gestorben) auf der Suche nach etwas Essbarem eine Wüstenlandschaft. Sie stoßen auf Menschen, die gerade ein Maisfeld plündern und von einer Gruppe bewaffneter Gorillas auf Pferden gejagt werden. Dodge wird dabei getötet, während Landon, der später einer Lobotomie unterzogen wird, und Taylor – mit einer Schusswunde am Hals, die ihm zwischenzeitlich die Sprache raubt – gefangen genommen und in die Stadt der Affen gebracht werden. Taylor macht die Bekanntschaft zweier menschenfreundlicher Schimpansen: der Wissenschaftlerin Zira (Kim Hunter) und ihres Mannes, des Archäologen Dr. Cornelius (Roddy McDowall). Fasziniert von Taylors Fähigkeit, zu sprechen und logisch zu denken, stellen sie die These auf, er könnte das fehlende Bindeglied zwischen Mensch und höheren Primaten sein. Ihre Theorie wird vom Rat der Affen jedoch abgelehnt, der Taylor als Bedrohung empfindet und ihn einer Kastration unterziehen will. Mit der Hilfe von Zira und Cornelius gelingt Taylor und einer Menschenfrau namens Nova (Linda Harrison) die Flucht in die verbotene Zone – ein unerforschter Landstrich, den die Affen nicht betreten dürfen. Dort wollen die Flüchtlinge Beweise dafür finden, dass der intelligente Mensch vor dem intelligenten Affen da gewesen sei, und lüften ein Geheimnis, das weitreichende Konsequenzen hat.


    [image: Abbildung]
      Planet der Affen (1968): Nova (Linda Harrison) und George Taylor (Charlton Heston)

    

    Planet der Affen galt lange Zeit als Meilenstein der Filmgeschichte und Science-Fiction-Klassiker, nicht zuletzt weil er das gesellschaftliche und politische Klima seiner Zeit (Vietnamkrieg, Bürgerrechtsbewegung, Rassismus, Kalter Krieg und nukleare Bedrohung) so überzeugend einfing. Es gab insgesamt vier Fortsetzungen – und außerdem eine Fernsehserie in zwei Staffeln und eine Zeichentrickserie.

    Die Idee, Planet der Affen neu zu verfilmen, kursierte bei Twentieth Century Fox schon seit annähernd zehn Jahren, bevor Burtons Name ins Spiel gebracht wurde. Eine ganze Reihe von Regisseuren hatten mit dem Projekt geliebäugelt, darunter Oliver Stone, James Cameron, Chris Columbus und die Brüder Hughes. Und nicht wenige Autoren – unter anderem Terry Hayes (Todesstille) und Sam Hamm (BATMAN) – hatten sich erfolglos daran versucht, ein Drehbuch zu schreiben. Erst als William Broyles Jr., der Co-Autor von Apollo 13, sich 1999 der Herausforderung annahm, kam das Projekt in Fahrt. In dem Versuch, sich vom Original abzusetzen, ließ Broyles die Geschichte auf einem anderen Planeten als der Erde spielen und warf auch den zynischen menschlichen Protagonisten über Bord, der so verbittert und von der Menschheit enttäuscht ist, dass er in den Weltraum fliegt, um nach einer besseren Spezies zu suchen. »Es sollte kein Neuaufguss des ersten Films werden«, so Broyles. Stattdessen ist sein Held deutlich jünger und macht einen Selbstfindungsprozess durch.

    Als Burton sich 2000 bereit erklärte, Broyles’ Drehbuch (das den Arbeitstitel »The Visitor« trug) zu verfilmen, verpasste Tom Rothman, der Produktionsleiter bei Fox, dem Film sofort eine hohe Priorität. Er sollte schon im Sommer 2001 in die Kinos gelangen. »Um eine so starke Marke wiedereinzuführen und eine vertraute Idee neu zu beleben, braucht man einen ungewöhnlichen, individuellen und ikonoklastischen Filmemacher«, sagt Rothman im Interview. »Tim ist in der Lage, die Gratwanderung zwischen kommerziellem und künstlerisch anspruchsvollem Film zu vollziehen.« Fox legte deshalb Wert darauf, Burtons Film nicht als Fortsetzung oder Remake zu bezeichnen, sondern als genuine »Neuschöpfung«.

    Das war wieder so ein Projekt, über das schon seit Jahren geredet und ewig nach einem Regisseur gesucht wurde … bis es schließlich bei mir landete. Es war das erste Projekt, bei dem ich von Anfang an wusste, dass es – ich will nicht sagen, ein Fehler – aber zumindest riskant war, weil es auf einem Film basierte, den ich als Kind sehr gemocht habe. Außerdem ist es ein Klassiker, und die erste Faustregel beim Filmemachen lautet: »Versuche nie, einen Klassiker neu zu verfilmen. Such dir lieber etwas, was schlecht ist, um es dann besser zu machen.« Zugleich fühlte ich mich aber von dem Material angesprochen, und es juckte mich in den Fingern, etwas zu versuchen, wovon ich wusste, dass ich es lieber bleiben lassen sollte. Das geht mir oft so. Wahrscheinlich hat es etwas mit meiner Persönlichkeit zu tun.

    Wenn man einen Film dreht, der auf einem anderen beruht, wird das Ergebnis natürlich automatisch mit der Vorlage verglichen. Der Druck war bei diesem Projekt vermutlich noch größer als bei BATMAN, weil es sich um eine bekannte Vorlage handelte, mit der hohe Erwartungen verknüpft waren. Aber natürlich geht man bei jedem Film ein Risiko ein, und ich versuche an alle meine Filme mit einer frischen, unverbrauchten Perspektive heranzugehen. Sonst würden sie mich nicht interessieren.

    Planet der Affen habe ich als Kind gesehen und war begeistert davon. Der Film hat mich stark beeindruckt. Natürlich habe ich mir auch alle Fortsetzungen angeschaut – ich war also ein Fan. Beruhigend fand ich die Tatsache, dass die Neuverfilmung kein Remake sein würde, weil man von diesem Film gar kein Remake machen kann. Wenn er einem gefällt, dann schaut man ihn sich einfach immer wieder an. Der Film ist und bleibt ein unerreichbares Meisterwerk. Aber das Wissen, dass es kein Remake werden würde, war für mich hilfreich, weil ich mich so besser auf das Material einlassen konnte. Sprechende Affen sind schließlich eine merkwürdige Sache …

    Die Schlichtheit der Idee, diese einfache Umkehrung der bestehenden Verhältnisse, hat mich fasziniert. Ich arbeite viel mit Masken und Make-up, aber diese Mensch-Affe-Geschichte hat so etwas Ursprüngliches. Es war spannend zu sehen, wie sich diese großartigen Schauspieler in Affen verwandelten – gleichermaßen absurd wie vertraut. Es geht auf einen viel älteren Schauspielstil zurück, noch vor der Erfindung des Films, als die Schauspieler mit Masken auftraten. Normalerweise verschwindet die Persönlichkeit unter der Maske, aber bei den Affen hatte man das Gefühl, dass der Mensch noch irgendwo im Inneren verborgen war …

    Obwohl Burton ursprünglich engagiert wurde, um Broyles’ Drehbuch zu verfilmen – das deutlich Science-Fiction-lastiger war und drei große Schlachtenszenen enthielt –, erklärte Fox das Projekt schlussendlich für zu teuer. Im August 2000, zwei Monate vor Beginn der Dreharbeiten, erhielten deshalb die Autoren Lawrence Konner und Mark Rosenthal, die die Drehbücher zu Auf der Jagd nach dem Juwel vom Nil (1985) und Mein großer Freund Joe (1998, ein Remake des Films Panik um King Kong aus dem Jahr 1949) verfasst hatten, den Auftrag, das Drehbuch noch einmal komplett umzuschreiben. Währenddessen wurden bereits die ersten Kulissen gebaut.


    Ein Projekt, über das schon so lange geredet wurde, kann problematisch sein. Das Studio war absolut versessen darauf. Der Filmstart war schon genau festgelegt, und man hatte sich auf ein bestimmtes Drehbuch eingeschossen. Ich hatte damit kein Problem, aber dann stellte sich heraus, dass das Budget für den Film bei etwa 800 Millionen Dollar liegen müsste. Und am Ende habe ich dann wieder Monate damit zugebracht, ein realistisches Budget auszuhandeln. In Hollywood passiert so etwas ständig – warum ich selber allerdings aus der Vergangenheit bisher keine Lehren gezogen habe, weiß ich auch nicht. Ich hoffe jedenfalls, es war das letzte Mal. So etwas passiert anscheinend immer nur bei Filmen mit großem Budget – bei BATMAN war es auch so.

    [image: Abbildung]
      Eine Skizze von Burton für die Figur des Limbo

    

    Im Nachhinein würde ich sagen, dass mich eher die Idee des Projekts angesprochen hat. Und wenn ich noch einmal von vorn anfangen könnte, würde ich wahrscheinlich einen ganz anderen Film daraus machen, mit völlig anderen Figuren. Vielleicht aber auch nicht. Ich weiß nicht …

    Irgendwie ist das typisch Hollywood. Inzwischen ist es so schwierig, dort überhaupt etwas auf die Beine zu stellen, dass man unheimlich froh ist, wenn ein Projekt endlich ins Rollen kommt. Man lässt sich dann schnell von der allgemeinen Begeisterung mitreißen. Als die Diskussionen um das Budget losgingen, war ich deshalb stinksauer. Das Studio verlangte, die Kosten zu senken. Und ich habe gesagt: »Ihr seid eine Filmgesellschaft, ihr habt ein großes Produktionsteam – ihr wisst doch, wie viel so ein Film kostet!« Und so ging es immer hin und her, was für den Film eher kontraproduktiv war.

    Die Dreharbeiten sollten im November beginnen, und ich glaube, wir haben erst eine Woche vorher grünes Licht bekommen. Es war extrem frustrierend, obwohl es natürlich meine eigene Schuld war, dass ich mich überhaupt darauf eingelassen habe. Ich habe mir damals gesagt, dass ich es bei BATMAN ja auch geschafft habe. Aber das ist keine gute Arbeitsgrundlage. Am Ende spart man kein Geld, sondern verschwendet nur Lebenszeit und Energie, was auf Kosten der eigenen Gesundheit geht. Ich habe so viel Zeit damit verbracht, gegen die verschiedenen Parteien anzurennen, dass ich zu Beginn der Dreharbeiten ganz abgekämpft war. Das war in etwa so, als würde man einen Athleten vor einem Wettrennen erst einmal kräftig verprügeln und dann trotzdem von ihm erwarten, dass er gewinnt.

    Ich wollte dem Film einen ernsten Grundton geben. Es sollte keine Komödie werden, aber natürlich dem Original auch nicht zu ähnlich sein. Außerdem ist das Material – sprechende Affen! – sowieso schon so absurd, dass der Film eher ernst sein musste. Ich habe mir Fotos von den Dreharbeiten des Originals angesehen – ein Affe, der auf einem Stuhl sitzt und Variety liest, solche Sachen. Aber wir haben ein paar witzige Anspielungen an das Original untergebracht, und Schauspieler wie Paul Giamatti und Tim Roth haben ohnehin eine humorvolle Art an sich, selbst wenn sie ernste Rollen spielen.

    Darüber hinaus war es aber nicht meine Absicht, einen lustigen Film zu drehen. Natürlich kann es sein, dass mir das einfach im Blut liegt. Aus meiner Liebe für die Horrorfilme der 1950er-Jahre ist schließlich auch MARS ATTACKS! entsprungen und nicht Independence Day.

    Produzent von PLANET DER AFFEN war Richard D. Zanuck, dessen Vater Darryl F. Zanuck Twentieth Century Fox mitgegründet hatte. Als Produktionsleiter bei Fox hatte Zanuck Jr. in den Sechzigern grünes Licht für den Originalfilm Planet der Affen gegeben. Außerdem war er damals mit Hestons Co-Star Linda Harrison verheiratet. Später wurde er von seinem eigenen Vater aus der Firma geworfen und arbeitete als unabhängiger Produzent weiter, oft zusammen mit seinem langjährigen Partner David Brown. Er wirkte an Filmen wie Der weiße Hai, Cocoon, Miss Daisy und ihr Chauffeur und Road to Perdition mit und wurde für seine Arbeit mit einem Oscar ausgezeichnet. Er und Burton haben sich sofort gut verstanden, und noch heute ist Zanuck Burtons bevorzugter Produzent.


    [image: Abbildung]
      Thade (Tim Roth) und Captain Leo Davidson (Mark Wahlberg)

    

    Ich mag Richard – er ist fantastisch. Letztens habe ich eine Filmbiografie über seinen Vater gesehen und mich gefragt, warum das zuvor noch niemand gemacht hat. Sein Leben ist wie ein Roman von Harold Robbins.

    Richard ist wirklich ein erstaunlicher Mensch. Obwohl er schon so viel erlebt hat, wirkt er kein bisschen abgestumpft. Er hat sich eine gewisse Unschuld bewahrt, die ihm bei seiner Arbeit zugutekommt. Es ist immer interessant, seine Meinung zu hören. Von Leuten wie ihm kann man viel lernen. Als ich Vincent Price kennenlernte, war das ähnlich. Dass jemand jahrelang im Filmgeschäft arbeiten kann, ohne die Schotten dicht zu machen und das Interesse zu verlieren, finde ich bewundernswert. Das zeigt einem, dass man sich niemals auf Erreichtem ausruhen darf, sondern ständig versuchen sollte, dazuzulernen. Ich bin jedenfalls immer dankbar, wenn ich die Gelegenheit dazu erhalte. Viele Studiochefs kennen die Leute, die für sie arbeiten, gar nicht persönlich. Bei Richard ist das anders. Er ist stets an allem interessiert und ein unerschöpflicher Quell von Informationen.
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      PLANET DER AFFEN – Menschen auf der Flucht

    

    Als ich ihm das erste Mal begegnet bin, habe ich mich sogar ein bisschen vor ihm gefürchtet, weil er eine unheimliche Intensität ausstrahlt. Aber wenn man sich mit ihm unterhält, merkt man, dass er auch einen wunderbaren Sinn für Humor hat. Er kann die unglaublichsten Geschichten erzählen. Besser als jedes Klatschmagazin, aber ohne jemanden zu verunglimpfen.

    Und weil er schon so viel erlebt hat, besitzt er als Produzent eine Eigenschaft, die ich sehr schätze: Er steht hundertprozentig hinter dem Regisseur. Das ist heute eher selten! Er engagiert sich für ein Projekt, ohne einem ständig dazwischenzufunken. Er kennt den gesamten Prozess des Filmemachens. Es ist sehr angenehm, mit so jemandem zusammenzuarbeiten. 

    Trotz anfänglicher Zweifel fühlte sich Burton von den Themen des Films – der Umkehrung der gesellschaftlichen Verhältnisse und dem Außenseiter in einer ihm wesensfremden Welt – stark angesprochen. Es sind Motive, die auch in seinen anderen Werken eine große Rolle spielen. Bei diesem Film kann jedoch nicht nur Astronaut Leo Davidson (Mark Wahlberg) als Außenseiter betrachtet werden, sondern auch die liberal eingestellte Schimpansin Ari (Helena Bonham Carter), die dafür kämpft, die Menschen aus der Unterdrückung und Sklaverei zu befreien.


    Genau die Umkehrung der Verhältnisse, die ja auf mehreren Ebenen stattfand, hat mir an dem Projekt ursprünglich auch so gefallen. Aber ich habe mir den Film schon länger nicht mehr angesehen. Normalerweise dauert es ein paar Jahre, bis ich einen Film verarbeitet habe, und in diesem Fall wird es wahrscheinlich ein bisschen länger dauern, weil die ganze Erfahrung so unangenehm war. Doch es gab ein paar Sachen, die ich mochte, zum Beispiel die Gegenüberstellung dieser beiden Außenseiter: der eine Mensch, der andere Affe. Mich hat aber auch das Wesen der Affen und besonders ihre Art der Fortbewegung interessiert.

    Während die Grundgeschichte des Films im Wesentlichen mit dem Original übereinstimmt – bis auf die Tatsache, dass der Planet, auf dem der irdische Astronaut landet, im Drehbuch als Ashlar bezeichnet wird und definitiv nicht die Erde ist –, ging es Burton vor allem darum, die Affen naturgetreuer darzustellen, als es in Schaffners Film der Fall ist. Burtons Affen schwingen sich von Baum zu Baum, klettern Wände hoch, springen aus Fenstern und kreischen, wenn sie in Wut geraten. Die Figuren sollten zu achtzig Prozent Affe und zu zwanzig Prozent Mensch sein, weshalb die Schauspieler zwei Monate lang zwei bis drei Tage die Woche Unterricht erhielten, in dem ihnen beigebracht wurde, sich wie Affen zu bewegen und zu verhalten.


    Ich finde es spannend, wenn sich Menschen wie Tiere verhalten und umgekehrt. Pee-Wee hat etwas Animalisches an sich, Beetlejuice, der Pinguin und Catwoman ebenfalls … und Batman sowieso. Ich weiß nicht, ob diese Figuren deshalb eine so direkte emotionale Reaktion hervorrufen. Auf jeden Fall finde ich es sehr faszinierend, wenn Figuren wie der Pinguin ihrem animalischen Urinstinkt folgen.

    Darüber hinaus gab es ein paar technische Aspekte, die mich interessiert haben: Ich habe ein bisschen über Affen recherchiert, um den Figuren entsprechende Charakterzüge zu verleihen. Außerdem habe ich darüber nachgedacht, wie wir Menschen uns den Affen gegenüber verhalten. Oft werden sie vermenschlicht und verniedlicht, obwohl sie in Wahrheit ziemlich furchteinflößend sind – besonders die Schimpansen. Vor den Gorillas haben die meisten Leute Respekt, dabei sind Schimpansen viel gefährlicher, weil sie so hinterhältig und ungeheuer brutal sein können. Ich finde sie trotzdem sehr faszinierend, weshalb wir uns zum Beispiel dazu entschlossen haben, aus Thade, der im Drehbuch ein Gorilla ist, einen Schimpansen zu machen.

    Als wir die Szenen auf dem Raumschiff gedreht haben, war ein Schimpanse am Set, der mich den ganzen Tag nur bespringen wollte – meine Füße, meine Beine, meine Arme, mein Gesicht, meinen Rücken. Und am nächsten Tag hat er mich ständig angespuckt. Bei Schimpansen weiß man nie, woran man ist. Wir sehen in ihnen nur niedliche Zirkusäffchen, aber in Wahrheit können sie einen Menschen umbringen. Das finde ich sehr beunruhigend. Tim Roth hat die merkwürdige Energie und das Furchterregende an den Schimpansen sehr schön eingefangen.

    Ursprünglich wurde darüber geredet, die Affen mithilfe von CGI zu erschaffen, aber Burton bestand darauf, Schauspieler in Kostümen zu verwenden. Verantwortlich für die Masken war Rick Baker, der als Hollywoods Affenspezialist schlechthin gilt und für seine Arbeit mehrere Oscars erhalten hat. Er schuf die realistischen Affen in den Filmen Greystoke – Die Legende von Tarzan, Herr der Affen (1984), Gorillas im Nebel (1988) und Mein großer Freund Joe (1998). Außerdem war er bei ED WOOD dafür verantwortlich, Martin Landau in Bela Lugosi zu verwandeln. Dank des ausgezeichneten Rufs, den Burton in Hollywood genoss, mangelte es ihm nicht an Schauspielern, die bereit waren, jeden Tag bis zu sechs Stunden in der Maske zu verbringen. Tim Roth, Helena Bonham Carter, Paul Giamatti und Michael Clarke Duncan erschienen meistens schon um zwei oder drei Uhr morgens am Set, um mit dem Anlegen der Maske zu beginnen, und arbeiteten dann oft bis spätabends.


    Anfangs dachte man daran, die Affen am Computer zu generieren, weil das heute die moderne Herangehensweise ist. Aber Richard und ich waren der Meinung, dass das Material ein Stück weit davon lebt, dass die Affen von guten Schauspielern gespielt werden. Auch wenn ihre Gesichter unter Masken verborgen sind, trägt ihre Performance den ganzen Film. Als ich das Original zum ersten Mal gesehen habe, kannte ich Roddy McDowall noch nicht, aber ihm ist es gelungen, der Rolle einen Ernst zu verleihen, den sie sonst nicht gehabt hätte.

    Die Schauspieler hatten es bei diesem Film wirklich nicht leicht. Es war wie lebendig begraben sein, und das jeden Tag. Ich habe mir schon im Vorfeld Mühe gegeben, Leute zu finden, die damit klarkamen. Es war mörderisch: Manche Leute blühten auf, während andere es einfach nicht ertrugen. Stellen Sie sich vor, Sie werden jeden Morgen um zwei Uhr geweckt, nur damit drei Leute gleichzeitig an Ihnen herumbasteln können. Ein Albtraum! Das ist so, als müsste man mitten in der Nacht zum Zahnarzt gehen.

    
[image: Abbildung]
      Die Affen ziehen in den Krieg

    


Für die Charlton-Heston-Rolle engagierte Burton den früher als Marky Mark bekannten Mark Wahlberg – ein Rapstar, der eine Karriere als Schauspieler begonnen hatte. Sein Debüt hatte er in dem Film Boogie Nights von Paul Thomas Anderson gegeben, danach hatte er Rollen in Three Kings – Es ist schön, König zu sein, Der Sturm und Rock Star. 


    In den Filmen, in denen ich ihn gesehen habe, fand ich ihn sehr beeindruckend und solide. Und genau das braucht man in einem Film mit sprechenden Affen – jemanden, der etwas Pragmatisches ausstrahlt, als Gegengewicht zu den ganzen anderen verrückten Figuren …

    Im Gegensatz zu Heston im Original lässt sich der von Wahlberg gespielte Astronaut kaum auf das Geschehen um ihn herum ein. Auf der Suche nach einem Ausweg kämpft er sich verbissen durch den Film – was möglicherweise Burtons Gefühle während der Produktionsphase des Films widerspiegelt.


    Kann sein … ich würde es nicht gänzlich von der Hand weisen. Jedenfalls habe ich mit Mark genau über diese Verbissenheit gesprochen, als wir uns über die Figur unterhalten haben. Wie gesagt, ich vertraue meistens auf mein Unterbewusstsein, und wenn ich auf meine Filme zurückschaue, erkenne ich mich in vielem darin wieder. Auf jeden Fall habe ich Mark gebeten, die Rolle sehr pragmatisch anzugehen. Die Geradlinigkeit, mit der er die Figur verkörpert hat, hat mich an Steve McQueen erinnert. Wie er sich da so durchgekämpft hat – genau so hatte ich mir das vorgestellt. Vielleicht hat es also tatsächlich etwas mit psychologischen Problemen meinerseits zu tun …

    Burton engagierte Charlton Heston in einer kleinen Gastrolle als Vater des Schimpansen Thade – ein älterer Affe, der Thade auf dem Totenbett ein dunkles Geheimnis anvertraut, nämlich dass die Affen vor Urzeiten einmal Sklaven der Menschen gewesen waren. Als Thade ihm nicht glauben will, fordert sein Vater ihn auf, eine Vase zu zerbrechen, in deren Innerem sich ein Beweis für die einstige Macht und hoch entwickelte Technologie der Menschheit verbirgt: eine Pistole. Die Szene ist natürlich hoch ironisch, weil Heston Präsident der US-amerikanischen Waffenvereinigung NRA (National Rifle Association) ist.


    Richard und ich haben darüber gesprochen, ihm eine Rolle in dem Film anzubieten, aber es hat eine Weile gedauert, bis uns eine passende Szene eingefallen ist. Als Kind hat er mir in Filmen wie Jahr 2022 – die überleben wollen und Der Omega-Mann ordentlich Angst gemacht. Er spielte die Rollen mit einer unglaublichen Intensität, und durch die Augen eines Kindes betrachtet wirkte er auf der Kinoleinwand wahnsinnig groß und furchteinflößend. Er hat mich immer fasziniert, weil er die seltene Gabe besitzt, seine Rollen absolut glaubhaft zu verkörpern. Außerdem strahlt er so etwas Gequältes aus, eine innere Zerrissenheit, die mir auch an Schauspielern wie Vincent Price gefällt. Man hat das Gefühl, dass diese Menschen schon so unglaublich viel durchgemacht haben, dass sie gar nicht mehr menschlich sind. Christopher Lee hat eine ähnliche Ausstrahlung.

    Nicht jeder war davon begeistert – Tim Roth beispielsweise war kein großer Fan von Heston und stand auch mit seinen politischen Ansichten auf Kriegsfuß.


    Neunzig Prozent der Leute, mit denen ich zusammenarbeite, haben andere politische Ansichten als ich. Aber das ist für mich das Schöne am Film und an Kunst überhaupt. Es geht um etwas anderes, ein gemeinsames höheres Ziel. Natürlich würde ich nicht mit Mördern zusammenarbeiten … aber ich versuche, aus allen meinen Mitarbeitern das Beste herauszuholen. Durch Heston hat die Szene und damit der ganze Film gewonnen. Und darauf kommt es an. 

    Die Dreharbeiten begannen am 6. November 2000, und obwohl hauptsächlich auf den Bühnen des Sony-Geländes in Culver City und in den LA Center Studios gefilmt wurde, wurden auch einige Außendrehorte genutzt, zum Beispiel die schwarzen Lavafelder auf Hawaii, die Trona Pinnacles, eine Felsformation in der kalifornischen Wüste, und Lake Powell, ein Stausee an der Grenze von Utah und Arizona, wo auch schon einige Szenen des Originalfilms von 1968 gedreht worden waren. Wegen des engen Zeitplans – es waren nur siebzehn Wochen für die Dreharbeiten und sechzehn Wochen für die Postproduktion vorgesehen – und des unverrückbaren Kinostarts drehte Burton oft mit mehreren Kamerateams gleichzeitig und hatte ein mobiles Bearbeitungsstudio am Set.


    Manchmal hilft es, unter Zeitdruck arbeiten zu müssen. Wenn man zu viel Zeit hat, macht man sich manchmal auch zu viele Gedanken, was sich negativ auf den Film auswirken kann. Es ist also nicht schlimm, sich beeilen zu müssen. Vor allem, weil es ohnehin Jahre dauert, bis so ein Projekt ins Rollen kommt. Zumindest bewegt sich dann was. Auch die Schauspieler, die wegen der Maske schon um zwei Uhr morgens am Set sind, sind froh, wenn die Aufnahmen schnell über die Bühne gehen. Zumal es bei solchen Filmen bis zu anderthalb Stunden dauern kann, bis die nächste Szene steht. Da bekommt man leicht mal einen Durchhänger. Je rascher man deshalb arbeiten kann, desto besser. Ich habe das also nicht unbedingt als Nachteil empfunden. Es war eher das ganze Drumherum, das mich gestört hat. Bei BATMAN war das auch schon so. Aber damals war ich in England und konnte vieles einfach ausblenden. Dieser Aspekt der Filmwelt ist inzwischen noch schlimmer geworden. 

    Während der Dreharbeiten brach sich Burton unglücklich eine Rippe.


    Das ist während der letzten Woche an den Trona Pinnacles passiert. Ich habe einem der Schauspieler vorgeführt, wie er sich fallen lassen soll, und es genau richtig gemacht – abgesehen von dem Rippenbruch. Ich habe wohl noch Glück gehabt, dass nicht mehr passiert ist. Manchmal bin ich sehr unaufmerksam und achte nicht so genau darauf, wo ich hintrete. Es ist erstaunlich, dass ich nicht noch mehr Unfälle habe.

    Zur gleichen Zeit war ich erkältet und dachte schon, ich hätte eine Lungenentzündung, weil ich so starke Schmerzen in der Brust hatte. Aber die Dreharbeiten mussten weitergehen. Man kann nicht zwischendurch Pause machen und sich auskurieren. Da muss man einfach durch: Sechs Wochen Schmerzen, und dann ist es überstanden.
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      Die kriegerischen Affen

    
    

Burton war nicht der Einzige am Set, der sich verletzte. Wahlberg wurde während eines Stunts von einer Feuerkugel getroffen, und Michael Clarke Duncan, der den Gorilla Attar spielte, stürzte.


    Er ist ein relativ großer Mann, und in einem Affenkostüm mit Rüstung zu rennen war nicht ganz einfach. Ich wünschte, ich wäre mit ins Krankenhaus gefahren und hätte gesehen, wie er da in dem Affenkostüm eingeliefert wurde. Ein vermutlich einmaliger Anblick – das hätten wir filmen sollen! Danach musste er eine Zeit lang im Rollstuhl über das Set geschoben werden, weil er nicht lange stehen konnte.

    Das Ende des Originalfilms – Heston und Harrison reiten an einem Strand entlang und entdecken die halb begrabenen Überreste der Freiheitsstatue, womit Taylor seinen Verdacht bestätigt findet, dass es sich bei dem Planeten um die Erde handelt – stellte Burton vor große Herausforderungen.


    Es ist eines der stärksten Filmenden, die ich kenne. Es ist fast noch bekannter als der Film selbst. Die Zuschauer erwarten deshalb, dass man dasselbe macht oder es sogar noch übertrifft. Aber weder das eine noch das andere kann man wirklich leisten. Und wenn man etwas ganz anderes macht, sind die Zuschauer ebenfalls enttäuscht.

    Wir haben uns deshalb noch einmal genau mit der Mythologie, der Tiefenstruktur der Saga, beschäftigt. Für mich hat das Ganze eine zyklische Struktur, es kreist immer wieder in sich selbst – Paralleluniversen, Zeitreise, die Gegenüberstellung von Mensch und Affe, Evolution, Religion. Woher kommen wir? Wohin gehen wir? Werden wir uns immer weiter- oder irgendwann zurückentwickeln? Uns kam also die Idee, eine Parallelwelt zu entwerfen, in der nur Affen leben, und das hat mir gefallen. Wir stellten das Verhältnis von Mensch und Tier noch einmal auf den Kopf. Der Held kehrt in eine Welt zurück, die er für normal hält, nur um festzustellen, dass da offenbar doch etwas nicht stimmt. In den Originalfilmen wurde dieses Prinzip ständig variiert – allerdings hatte man da auch den Luxus, mehrere Filme drehen zu können. Damals hatte ich jedenfalls nicht die Nerven, mich auf mehrstündige Diskussionen über die Finessen von Zeitreisen einzulassen …

    Während der Dreharbeiten enthielten die Drehbücher der Crew nicht das Ende des Films, weil es möglichst lange geheim gehalten werden sollte. Im Internet kursierten dennoch wilde Gerüchte darüber, unter anderem, dass Burton mehrere verschiedene Versionen gedreht hatte.


    Die ursprüngliche Idee war, die Schlussszene im Yankee Stadium in New York spielen zu lassen, das komplett mit Affen gefüllt ist. Ich weiß nicht, ob das besser gewesen wäre. Es wurde viel darüber geredet, wie das Ende aussehen könnte, meistens ging es dabei um Budgetfragen. Aber wir haben nicht fünf verschiedene Enden gedreht.

    PLANET DER AFFEN lief in den USA im Juli 2001 in 3 500 Kinosälen an. Auch wenn die Kritiken eher schlecht waren, setzte sich der Film am ersten Wochenende an die Spitze der Box-Office-Liste und spielte mehr als 68 Millionen Dollar ein. Insgesamt wurden an den Kinokassen in den USA 180 Millionen und weltweit fast 360 Millionen Dollar eingenommen. Trotzdem hält sich hartnäckig das Gerücht, der Film sei ein Flop gewesen.


    Die Zuschauerzahlen gingen nach dem Kinostart etwas zurück, aber der Film lief trotzdem stetig weiter und spielte eine Menge Geld ein. Wenn man sich die Box-Office-Zahlen meiner anderen Filme anschaut, kann er da auf jeden Fall mithalten, gehört sogar zu den erfolgreichsten. Was die Kritiken angeht – die lese ich ohnehin nicht mehr. Sie sind vermutlich so ähnlich ausgefallen wie bei meinen anderen Filmen. Ein paar gute, ein paar wirklich schlechte vom Typ: »Unbeholfenes Remake eines Klassikers, hirnloser Hollywood-Blockbuster, nachgeäffter Quatsch …«

    Ich habe den Film schon eine Weile nicht mehr gesehen. Aber wenn ich ihn mir irgendwann wieder anschaue, werde ich bestimmt ein paar recht schöne und interessante Dinge entdecken. Jedenfalls lag mir der Film genauso am Herzen wie alle anderen, die ich gemacht habe. Die Szene mit Tim Roth und Charlton Heston war für mich eine seltsame und zugleich wunderbare Erfahrung. Es hat mir Spaß gemacht, weil es eine so verdrehte Szene ist – Charlton Heston als Affe und dann noch diese Sache mit der Waffe … das war ziemlich surreal, aber auch sehr spannend. Es gab also ein paar schöne Momente. Außerdem habe ich bei diesem Film das erste Mal mit Richard als Produzenten und mit Katterli Frauenfelder zusammengearbeitet, die als Regieassistentin dafür gesorgt hat, dass ich den Zeitplan und das Budget eingehalten habe – für mich etwas gänzlich Neues! Auch die Zusammenarbeit mit den Schauspielern hat großen Spaß gemacht. Man findet immer etwas Positives.

    Die Erfahrungen mit dem Studio waren dagegen weniger schön. Nach einer Weile hat man es einfach satt. Während man noch an dem Film arbeitet, werden schon Poster und Trailer entworfen, und die Leute tun so, als wäre der Film schon angelaufen. Das ist ein unangenehmes Gefühl – so als wäre man tot und würde seinen Körper von außen betrachten. Unangenehm ist es vor allem deshalb, weil sich das Überraschungsmoment, das jede Postproduktion bereithält, irgendwie verflüchtigt. Und das ist schade. Natürlich verstehe ich die Notwendigkeit, die Werbemaschinerie rechtzeitig in Gang zu setzen, aber es wirkt irgendwie voreilig, und das gefällt mir nicht. Ich will nicht behaupten, dass ich immer wüsste, wie man einen Film am besten vermarktet. Aber angesichts der immer erdrückenderen Dominanz der Filmstudios will man sich ein Stück weit seine künstlerische Unabhängigkeit bewahren. Ich habe nicht vor, auf Konfrontationskurs zu den Studios zu gehen. So ein Film ist eine gewaltige Operation – da sind unheimlich viele Leute dran beteiligt, und es geht um eine Menge Geld. Ich versuche, das ernst zu nehmen und so gut wie möglich zu kooperieren. Aber manchmal fühle ich mich wie bei der Armee – kein schöner Gedanke!
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      Helena Bonham Carter als Ari

    
    

Ich glaube, das größte Problem bei diesem Film war, dass ich nicht das Drehbuch verfilmen konnte, weil es das Budget nicht hergab. Der Erscheinungstermin für den Film war festgelegt, und gleichzeitig wurde das Drehbuch komplett auseinandergenommen. Und in dem Moment begann auch das ganze Projekt auseinanderzufallen. Anders kann ich es nicht beschreiben.

    Wenige Monate nach dem Kinostart von PLANET DER AFFEN trennte sich Burton von seiner langjährigen Freundin Lisa Marie und zog nach England.


    England habe ich schon immer gemocht. Während der Dreharbeiten zu BATMAN und SLEEPY HOLLOW habe ich dieses Land schätzen gelernt. Irgendwie fühle ich mich hier mehr zu Hause – ich kann es nicht erklären. Ich bin gar nicht mit dem Vorsatz hierhergekommen, tatsächlich »umzuziehen«, weil ich sowieso ständig unterwegs bin. In L. A. habe ich schon länger keine Wohnung mehr, dafür habe ich eine Zeit lang in New York gewohnt. Aber irgendwie hat es mich immer nach England gezogen. Mir gefällt es hier sehr gut.

    Kurze Zeit später begann Burton, sich mit Helena Bonham Carter zu treffen, was für große Aufregung in der Klatschpresse sorgte.


    Es war eine schwierige Zeit. Ein weiterer Grund, warum ich nicht gern an PLANET DER AFFEN zurückdenke. Damals hatte ich auch privat mit einigen Problemen zu kämpfen. Und nach dem Filmstart hieß es in der Presse, ich hätte während der Dreharbeiten eine Affäre mit Helena gehabt, was komplett erfunden war.
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    Während der Vorbereitungen zu PLANET DER AFFEN, im Oktober 2000, starb Burtons Vater, und seine Mutter, Jean, folgte ihm im März 2002. Obwohl Burton kein enges Verhältnis zu seinen Eltern hatte – er war schon in jungen Jahren zu Hause ausgezogen –, nahm ihr Tod ihn doch sehr stark mit. In beruflicher Hinsicht wollte Burton deshalb als Nächstes lieber ein kleineres und persönlicheres Projekt in Angriff nehmen, besonders nach den Studioquerelen, die mit Superman Lives und PLANET DER AFFEN verbunden waren. Zusammen mit Zanuck begann er an einem Drehbuch zu arbeiten, das in Paris spielen sollte. »Ein merkwürdiger Historienfilm, etwas sehr Persönliches«, sagte er damals.


    Diese Idee legte er jedoch erst einmal auf Eis, als er von den Produzenten Dan Jinks und Bruce Cohen, die für den Film American Beauty einen Oscar bekommen hatten, das Drehbuch zu BIG FISH zugeschickt bekam. Es beruht auf einem Roman von Daniel Wallace mit dem Titel Big Fish: Ein Roman von mythischen Ausmaßen und wurde von Drehbuchautor John August adaptiert, der den Roman 1999 noch in Manuskriptform gelesen hatte. Damals hatte er wegen des großen Erfolges seines Drehbuchs zu Go! Das Leben beginnt erst um 3 Uhr morgens einen Vertrag mit Columbia, die sich die Filmoption für Wallace’ Buch sicherten. Augusts Drehbuch weckte ursprünglich das Interesse von Steven Spielberg, der August mehrere Entwürfe schreiben ließ, mit der Idee, Jack Nicholson für die Rolle des Edward Bloom Sr. zu engagieren. Als Spielberg sich ein Jahr später noch immer nicht festgelegt hatte, stellte August aus den Entwürfen ein neues Drehbuch zusammen, wobei er viele der auf Spielberg zurückgehenden Änderungen wieder herausnahm, und schickte es über Jinks und Cohen an Burton. Dieser fand darin den persönlichen Bezug, den er gesucht hatte.

    Big Fish erzählt die Abenteuer des aus Alabama stammenden Handelsvertreters Edward Bloom, eines geselligen Mannes mit romantischer Ader und einem Faible für unterhaltsame Münchhausiaden. An seinem Lebensabend trifft er seinen ihm entfremdeten Sohn Will (Billy Crudup) wieder, der mittlerweile als Journalist in Frankreich lebt und kurz davorsteht, selbst Vater zu werden. In der Hoffnung, sich mit seinem sterbenden Vater (wunderbar gespielt von Albert Finney) versöhnen zu können, kehrt Will nach Hause zurück und versucht, hinter Edwards absurden Geschichten den wahren Menschen zu entdecken. Der Film springt zwischen der Gegenwart und einer Fantasieversion des jüngeren Edward (gespielt von Ewan McGregor), durch dessen Augen wir die Ereignisse betrachten, hin und her. Die mythischen Geschichten helfen William schließlich, seinen Vater besser zu verstehen, und erteilen ihm eine Lektion in Sachen Toleranz, Akzeptanz und bedingungsloser Liebe. 

    Ich war damals bereit für eine solche Geschichte. Das Drehbuch hat mich ziemlich überrascht. Außerdem war es schön, einmal wieder mit einem verhältnismäßig unbekannten Material zu arbeiten. Das hatte ich seit BEETLEJUICE nicht mehr getan. Es hat Spaß gemacht, wieder unter dem Radar zu bleiben und nicht schon einen Starttermin für den Film zu haben, bevor das Drehbuch fertig ist. Endlich gab es mal keine eingeführte Marke zu verteidigen und keine Vorlage, mit der man hinterher verglichen wird. Außerdem hatte ich einen starken persönlichen Bezug zum Stoff, der mir bei früheren Projekten manchmal etwas gefehlt hat.

    Mein Vater war kurz zuvor gestorben, und obwohl ich ihm nie besonders nahgestanden hatte, war es für mich eine schwere Zeit, in der ich viel über die Vergangenheit nachgedacht habe. Mir fiel es nicht leicht, darüber zu reden, und dann erhielt ich dieses Drehbuch, das sich mit genau den Themen befasste, die mich damals bewegten. Diesen Film zu machen war für mich eine Art Katharsis. Ich konnte mich mit meinen Gefühlen auseinandersetzen, ohne eine Psychotherapie machen und versuchen zu müssen, meine Gefühle in Worte zu fassen – was mir meist sehr schwerfällt. Das hat mir an dem Drehbuch so gefallen: Es lieferte mir eine Menge Bilder für die Dinge, die ich nicht in Worten ausdrücken konnte. Wenn man über die Beziehung zu den eigenen Eltern nachdenkt, erscheint einem vieles als unglaublich bizarr und kompliziert und zugleich doch so einfach. Hippie-Eltern haben oft Kinder, die absolut regelkonform sind. Und andersherum schlagen die Kinder von langweiligen Buchhaltern manchmal ziemlich über die Stränge. Die Beziehung zu den eigenen Eltern ist die seltsamste im ganzen Leben.
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      Eine Skizze von Burton für das »Handi-Matic« in BIG FISH

    

    Mein Vater war in seiner Jugend ein professioneller Baseballspieler. Er spielte für die Cardinals, in den Minor Leagues, bis er sich eine Verletzung zuzog. Danach arbeitete er für das Park and Recreation Center in Burbank, war jedoch auch weiterhin als Sportler aktiv. Er war sehr kontaktfreudig und beliebt und in der Szene gut vernetzt. Burbank hatte ein ziemlich großes städtisches Sportangebot. Später arbeitete er dann Teilzeit als Reiseverkehrskaufmann, war also viel unterwegs.

    Ich weiß nicht, warum ich mit meinen Eltern nicht so gut auskam. Als ich noch bei ihnen wohnte, hatte ich immer das Gefühl, meinem Alter weit voraus zu sein. Mit meiner Mutter habe ich mich nicht sonderlich gut verstanden, und mein Vater war nie zu Hause. Sie hatten ihre Probleme, und ich war immer ein bisschen außen vor. Vermutlich hatte es auch etwas mit meiner Persönlichkeit zu tun. Als ich dann zu meiner Großmutter zog, hat niemand großes Aufhebens darum gemacht. Ich hatte mit fünfzehn meine erste eigene Wohnung und fühlte mich sehr erwachsen. Um das CalArts besuchen zu können, musste ich mir einen Job suchen. Meine Eltern haben mir die Collegegebühren nicht bezahlt, was ich ihnen aber auch nie übel genommen habe. Eigentlich fand ich es eher positiv, weil ich dadurch gezwungen war, mein Leben selbst in die Hand zu nehmen. In gewisser Weise hatte ich Glück, dass ich mich schon so früh von meinem Elternhaus abnabeln konnte.

    Als mein Vater krank wurde … na ja, man fängt an, sich auf das Schlimmste vorzubereiten. Wie gesagt, ich hatte keine sonderlich enge Beziehung zu ihm, aber ich habe versucht, den Kontakt wieder aufzunehmen. Ich bin nie so weit gekommen wie Will am Ende von BIG FISH, allerdings waren bei mir die Grundvoraussetzungen auch weniger dramatisch. Allerdings ist mir eines klar geworden: Egal wie alt man ist, man kann seinen Eltern nie auf Augenhöhe begegnen, es bleibt immer eine Beziehung zwischen Vater oder Mutter und Sohn. Ich habe meine Eltern nie als eigenständige Menschen wahrgenommen. Erst später wird einem klar, dass sie ihr eigenes Leben haben. Und selbst mit fünfundvierzig fällt es einem noch schwer, mit seinen Eltern zu reden. Sie verwandeln sich von Kindern in Eltern und dann wieder zurück in Kinder – ein Zyklus, den man selbst ebenfalls durchläuft. Es ist eine einzigartige und unglaublich bedeutsame Beziehung.

    Über die Beziehung zu meinem Vater hätte ich mit einem Therapeuten nicht reden können. Ich hatte schon eine Psychotherapie hinter mir, aber über meine Eltern habe ich dabei nie gesprochen. Als ich dieses Drehbuch las, dachte ich: »Das drückt genau das aus, was ich nicht in Worte fassen kann.« Es hat mir also von Anfang an gefallen, sonst hätte ich einen solchen Film auch nie gemacht. Der Tod der Eltern ist so ähnlich, wie wenn man selbst Vater wird. Auf die Gefühle, die damit verbunden sind, ist man einfach nicht vorbereitet. Sie sind sehr stark, fast schon ein Urinstinkt. Ich hatte nicht unbedingt nach einer Katharsis gesucht, obwohl ich damals viel über meine Eltern nachdachte. Es war also gut, dass es so überraschend passierte …

    Wallace’ Buch ist eher eine Sammlung von Kurzgeschichten über die Abenteuer von Edward Bloom als ein Roman. John August, der kurz zuvor selbst seinen Vater verloren hatte, musste eine Möglichkeit finden, die Erzählungen in ein stringentes Drehbuch zu verwandeln. Er bedient sich dabei verschiedener Erzähler – darunter auch Edward und Will –, sodass in dem Film der Vorgang des Erzählens beinahe genauso wichtig wird wie die Geschichte selbst.


    BIG FISH kommt nicht ganz an Rashomon heran, aber die Geschichte lässt einem viele Freiheiten, und das hat mir daran so gefallen. In gewisser Hinsicht ist der Film ED WOOD sehr ähnlich – das war auch keine Biografie im klassischen Sinne, weil es so viele verschiedene und sich widersprechende Sichtweisen der damaligen Ereignisse gab. Und so fühlt es sich für mich auch irgendwie realer an. In England gibt es oft Sendungen mit Historikern im Fernsehen, die behaupten, Heinrich VIII. hätte dies oder jenes getan. Und ich frage mich dann immer: Woher wollen die das wissen? Vielleicht war das alles ganz anders?

    Den Roman Big Fish habe ich erst eine ganze Weile nach dem Drehbuch in die Hände bekommen, und ich weiß nicht, ob ich mich zu dem Projekt bereit erklärt hätte, wenn ich ihn schon früher gelesen hätte. Er enthält eine Menge interessanter Ideen, aber es mangelt ihm an innerem Zusammenhalt. Für John war das wahrscheinlich von Vorteil, weil er sich nicht so eng an die Vorlage halten musste. Man kann sich ein paar Freiheiten erlauben, und das muss man auch, wenn die Geschichte in ein anderes Medium übertragen werden soll. Ich finde, John hat gute Arbeit geleistet. Er hat einiges aus dem Buch übernommen, aber dem Ganzen mehr Struktur gegeben. Eine wirklich seltsame, mosaikartige Struktur – alles hängt irgendwie zusammen, was am Anfang unheimlich kompliziert erscheint, aber eigentlich recht einfach ist. Ich fand, dass das sehr gut zur Beziehung der Hauptfiguren passt. Meiner Meinung nach hat John der ganzen Geschichte damit deutlich mehr Tiefe gegeben.
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      Norther Winslow (Steve Buscemi)

    
    

Wenn man mit einem Projekt bei einem Studio unterkommen will, muss man normalerweise in der Lage sein, den ganzen Film in einem Satz zusammenzufassen, sonst hat man keine Chance. Es war deshalb schön, ein Drehbuch zu haben, das mir und dem Studio gefiel und an dem niemand etwas verändern wollte. Es war auch eine relativ schwierige Geschichte, dieses Oszillieren zwischen Realität und Fantasiewelt, die Doppelrollen von Albert und Ewan, Jessica und Alison, wobei eine Figur eine idealisierte Version einer anderen ist. Das sind alles Teile eines Puzzles. Dass das Studio trotzdem bereit war, den Film zu machen, obwohl es nicht mal einen Star für die Vermarktung gab, fand ich wirklich erstaunlich. Es war sehr angenehm, mal mit einem fertigen Drehbuch zu arbeiten, das nicht im Laufe der Vorbereitungen komplett umgeschrieben wurde. Vor den Dreharbeiten habe ich zu den Studioleuten gesagt: »Dieser Film wird nicht leicht zu vermarkten sein, weil er sich nur schwer erklären lässt. Und die Bilder darin eignen sich auch nicht unbedingt für die Werbung.« Es tauchen zwar Riesen und Hexen auf, aber sie spielten im Vergleich zu anderen Filmen keine tragende Rolle. Was für das Studio problematisch war, machte für mich allerdings den besonderen Reiz des Projekts aus.

    Man muss immer ein paar kleine Änderungen am Drehbuch vornehmen – hauptsächlich aus Budgetgründen. Die Geburtsszene zum Beispiel ist erst später hinzugekommen, weil wir eine große Szene auf einem Hügel mit Hunderten Statisten hatten. Und dann haben wir noch die Badewannenszene reingenommen, weil wir Albert und Jessica zum Ausgleich einen intimen Moment geben wollten. Der kleine Karatekampf im Dunkeln mit Ewan ist ebenfalls in letzter Minute entstanden, weil er sich so einfach umsetzen ließ. Darüber hinaus haben wir uns noch ein paar Kleinigkeiten ausgedacht, zum Beispiel das »Handi-Matic«. Im Drehbuch verkauft Edward Schraubenzieher, aber wir wollten gern etwas, das besser in seine Welt passt. Viele dieser Ideen wurden noch am selben Tag umgesetzt, andere ein paar Tage später. Die Requisitenabteilung ist dabei ziemlich ins Schwitzen gekommen, weil sie nur so wenig Zeit für die Vorbereitung hatte. Aber ich glaube, den meisten Leute hat es Spaß gemacht. Man hat das Gefühl, spontan und kreativ zu sein, anstatt alles monatelang im Voraus zu planen.

    Die Dreharbeiten fanden von Januar bis Mai 2003 in Montgomery, Alabama, statt. Abgesehen von einer Woche in Paris wurde der gesamte Film dort gedreht.


    Alabama ist seltsam – man glaubt fast, in einem anderen Land zu sein. Allerdings habe ich dieses Gefühl öfter. Auch in Los Angeles, jetzt, da Arnold Schwarzenegger dort Gouverneur ist. Die Leute in Alabama sind nett, manchmal sogar etwas zu freundlich, sodass man sich fragt, ob es womöglich nur aufgesetzt ist. Vielleicht bin ich diesen Umgangston auch einfach nicht gewohnt. Ich werde dann schnell nervös, aber das ist mein Problem.

    Es ist von Vorteil, wenn die Dreharbeiten an demselben Ort stattfinden, wo auch die Geschichte spielt. Man bekommt leichter ein Gefühl dafür. Besonders für die Schauspieler ist es hilfreich, wenn sie einen bestimmten Dialekt nachahmen müssen. Einen solchen Film möchte man nicht auf einer Studiobühne in Los Angeles drehen. Man muss die Stimmung dieses Ortes in sich aufnehmen, besonders wenn es ein Ort ist, wo man normalerweise nicht hinfahren würde. Für die kleinen Nebenrollen kann man dann Schauspieler aus der Region engagieren, die ganz anders sind als die Statisten in L. A. – wie zum Beispiel der Mann, der Edward den Handi-Matic-Job gibt.

Allerdings hatten wir auch mit ein paar Schwierigkeiten zu kämpfen, weil die Geschichten an so vielen verschiedenen Orten spielen und es keine Hauptschauplätze gibt. Wir haben die Szenen wild durcheinander gedreht und hatten auch nicht viel Zeit für die Dreharbeiten. So kam es, dass wir an einem Tag manchmal an zwei oder drei verschiedenen Locations filmen mussten und ständig unterwegs waren.
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      Burtons Skizze für die einäugige Hexe

    

    Ich habe jeden Tag in den Spiegel geschaut und mich gefragt: »Warum bin ich noch mal hier?« Einmal habe ich in der Lokalzeitung eine Ankündigung für ein Treffen des Ku-Klux-Klans gesehen, was mich ziemlich erschüttert hat. Es ist eine merkwürdige Region, aber es war richtig, die Dreharbeiten dorthin zu verlegen. Außerdem hatten wir kein Problem mit Schaulustigen – wer fährt schon übers Wochenende nach Alabama?

    Bei den Dreharbeiten hatten wir mit den extremsten Wetterverhältnissen zu kämpfen, die ich je erlebt habe. Einmal wäre uns das Zirkuszelt beinahe über den Köpfen weggeflogen. Das war wie in Der Zauberer von Oz, alle mussten evakuiert werden. Es gab Tornados, der Fluss trat über die Ufer. Unsere gesamte Zirkuskulisse wurde überschwemmt. Wir haben eine Szene mit Danny DeVito gedreht, und am nächsten Tag stand die gesamte Kulisse unter Wasser. Es war wirklich schlimm. Außerdem gibt es in Alabama die größten Insekten, die ich je gesehen habe. Während der Nachtaufnahmen hatte man das Gefühl, sich in einem Kriegsgebiet zu befinden. Unsere Scheinwerfer wurden ständig von riesenhaften Kamikaze-Insekten bombardiert, die sich in der Hitze grillen ließen …

    Aber abgesehen davon hat es Spaß gemacht.

    Für Burton bestand der Reiz des Films vor allem in dem stark emotionalen Kern, vermischt mit den fantasievollen Geschichten Edward Blooms. Realität und Fantasiewelt halten sich kunstvoll die Waage, und das macht den Film so beeindruckend. Vom Drehbuch über die Szenenbilder bis hin zur Wahl der Schauspieler passt alles zusammen. Den realistischen Szenen haftet ein filmischer Glanz an, der einen angenehmen und versöhnlichen Grundton erzeugt, während die fantastischen Elemente stark stilisiert wirken, zugleich aber menschlich und lebensecht bleiben.


    Eigentlich war es so, als würde man zwei verschiedene Filme drehen. Die Fantasiewelt stellte für mich kein Problem dar, aber ich wollte auch mal etwas Neues ausprobieren – das waren die realistischen Szenen. Doch der Film brauchte beides, weil das eine für sich genommen nur wie eine Folge Emergency Room gewirkt hätte, und das andere für mich vertrautes Gebiet war. Der Reiz lag also darin, beides miteinander zu verbinden.
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      Das Auto im Baum – ganz ohne Computertricks

    

    Die Struktur des Films gefiel mir, weil sie so subtil war. Genau so hatte ich mir das gewünscht. Das Ende des Films ist sehr emotional, ohne vorhersehbar zu sein. Es hat einen gewissen Überraschungseffekt. Nachdem ich den Film fertiggestellt hatte, war ich mir nicht ganz sicher, ob er auch wirklich funktionieren würde. Ich hatte den Film sonst noch niemandem gezeigt und befand mich selbst in einer aufgewühlten Stimmung. Aber ich hatte die Hoffnung, dass er auf andere Leute dieselbe Wirkung haben würde.

    Auch wenn Burton sich vor allem mit Will identifizierte, der die Beziehung zu seinem todkranken Vater zu kitten versucht, spürte er darüber hinaus einen starken Bezug zu Edward Bloom, weil er wie Burton ein Geschichtenerzähler ist.


    Das war einer der Gründe, warum ich den Film machen wollte. Natürlich konnte ich die Figur Will verstehen, aber es ging auch darum, beide Seiten zu zeigen. Die Figur Edward war mir ebenfalls sehr sympathisch. Wenn sie mich kaltgelassen hätte, hätte ich den Film gar nicht machen können.

    Für die Rolle des Edward war anfangs Jack Nicholson im Gespräch, mit dem Burton bereits zweimal zusammengearbeitet hatte, bei BATMAN und MARS ATTACKS!. Nicholson sollte den älteren Edward spielen, und für die Szenen mit Edward als jungem Mann sollte sein Aussehen digital verändert werden.


    Wir haben darüber gesprochen, wie man ihn – vielleicht mit digitalen Mitteln – verjüngen könnte. Es war ein witziges Gespräch, aber es wurde nichts daraus. Wir wussten nicht, ob wir das wirklich so umsetzen konnten – es war eher Spinnerei. Letzten Endes ist aus dem Projekt etwas ganz anderes geworden. Es hat Spaß gemacht, einmal nicht mit digitalen Bildern arbeiten zu müssen, sondern richtige Schauspieler zu haben.

    Burton machte sich auf die Suche nach passenden Schauspielern für die Doppelrollen von Edward und seiner Frau Sandra, die letztendlich von Jessica Lange und Alison Lohman gespielt wurde. Der Vorschlag, Ewan McGregor und Albert Finney zu engagieren, kam von Jinks und Cohen, die damals gerade den Film Down with Love – Zum Teufel mit der Liebe! mit McGregor produzierten.


    Das Schwierige an der Wahl der Schauspieler für die Rolle des Ed Bloom war, dass man zwei gute Darsteller finden musste, die zueinander passten. Man kann nicht erst Albert Finney engagieren und ihm dann Ben Affleck gegenüberstellen. 

    Bei Jessica Lange und Alison Lohman war es das Gleiche. Da wäre ich noch bereit gewesen, ein Risiko einzugehen und Jessica zu engagieren, ohne genau zu wissen, wer ihr jüngeres Ich spielen würde. Mit Jessica hatten wir wirklich großes Glück. Ich finde sie einfach fantastisch!
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Ewan ist auch ein toller Schauspieler. Er erinnert mich an Johnny. Er hat eine Menge Talent und ist absolut furchtlos. Mir gefällt es, wenn ein Schauspieler bereit ist, sich die Hände schmutzig zu machen, und nicht die ganze Zeit um sein Aussehen besorgt ist. Interessanterweise würde ich Ewan und Albert nie miteinander in Verbindung bringen, wenn ich ihnen einzeln begegne. Sie sind einfach sehr unterschiedliche Menschen – und trotzdem verbindet sie etwas sehr Grundlegendes. Man kann gar nicht sagen, dass sie einander besonders ähnlich sehen, es hat mehr mit ihrem Zugang zur Schauspielerei zu tun.

    Die Arbeit mit Ewan war so, als würde man jeden Tag einen neuen Film drehen. Es war wirklich angenehm. Wir hatten einen ziemlich engen Zeitplan, und mit einem anderen Schauspieler, der nicht selber mitdenkt, wären wir wahrscheinlich heute noch nicht fertig. In einer Szene hat Ewan mich besonders beeindruckt, nämlich als er den Hund aus dem brennenden Haus retten sollte. Dieser Bernhardiner ist völlig ausgeflippt – da drinnen war alles voller Rauch, und die Stufen waren vereist und rutschig. Wir haben versucht, das Ganze so sicher wie möglich zu gestalten, aber wir standen unter enormem Zeitdruck, weil das Haus schon fast niedergebrannt war. Ewan hat es trotzdem geschafft, die Situation zu meistern – es war absolut erstaunlich!

    Was ich an Schauspielern wie Ewan mag, ist, dass sie eine Rolle nicht nur spielen, sondern quasi mit der Figur verschmelzen. Johnny kann das auch sehr gut. Es gibt nicht viele Schauspieler, die dazu in der Lage sind. Man muss genau die richtige Balance finden, damit die Figur lebensecht wirkt. Beim jüngeren Ed Bloom war das besonders schwierig, weil er eine romantisierte Version des älteren ist. Diese Art Selbstverherrlichung kann einem schnell auf die Nerven gehen. Aber ich fand, dass Ewan das sehr gut hinbekommen hat.

    Albert ist auch großartig. Ich war ihm vorher noch nie begegnet. In Filmen wie Tom Jones strahlt er eine Energie aus, die sehr an Ewan erinnert. Nachdem wir uns die beiden als Kombination überlegt hatten, habe ich von jemandem eine alte Ausgabe des People-Magazins erhalten, wo es um Stars ging, die einander ähnlich sehen, und darin gab es auch Fotos von Albert und Ewan nebeneinander. Damit war die Sache für mich besiegelt. Albert ist genauso lebenslustig wie Ed Bloom und hat sehr viel von sich selbst in die Rolle eingebracht, und Ewan hat das Unwirkliche und Offenherzige sehr gut eingefangen. Er ist jemand, der vor der Kamera singen und tanzen kann und dabei trotzdem absolut authentisch bleibt.

    Genauso Alison – sie erinnert an eine Stummfilmdarstellerin. In der ersten Szene mit ihr musste sie lediglich zwei Minuten still dastehen, und es war trotzdem sehr bewegend und schön. Jessica ist ebenfalls jemand, der sich auf die einfachen Dinge konzentrieren und dabei Erstaunliches leisten kann. Und weil die einzelnen Darsteller alle keine besonders großen Rollen hatten, war es wie ein Puzzle. Niemand wusste, wie einer den anderen beeinflussen würde – eine aufregende Situation.

    Obwohl McGregor von Anfang an am Set war, beschloss Burton, zuerst Albert Finneys Szenen zu drehen.


    Die Szenen mit Albert waren emotional sehr anrührend, während die mit Ewan eine ganz andere Dynamik hatten. Ewan war von Anfang an bei den Dreharbeiten mit dabei, obwohl er noch nichts zu tun hatte. Oft hat er einfach nur zugesehen, oder wir haben uns unterhalten. Albert und Ewan haben sich ein bisschen kennengelernt, und wir sind ein paarmal zusammen essen gegangen. Ewan ist sehr überlegt und betreibt eine Menge Recherche. Er redet nicht viel darüber, aber wenn es so weit ist, gibt er für eine Rolle alles. Ich habe gesehen, wie er Albert beobachtet und jedes kleine Detail in sich aufgenommen hat.

    Für die Rolle von William, Edward Blooms Sohn, engagierte Burton Billy Crudup, der als einer der besten Schauspieler seiner Generation gilt und in den Filmen Almost Famous – Fast berühmt von Cameron Crowe und in Without Limits von Robert Towne mitgespielt hat.


    Will ist jemand, für den alles klar und verständlich sein muss. Aber im Leben ist das eben nicht immer so, da gibt es nicht Schwarz und Weiß. Es gibt Dinge, die zugleich real und irreal sind. Billy hatte die schwierigste Rolle im ganzen Film, und ich finde, dass er wirklich Herausragendes geleistet hat. Ich konnte mich mit der Figur von Anfang an identifizieren – vielleicht weil ich mich in Will und seiner Beziehung zu seinem Vater wiedergefunden habe. Aber in gewisser Weise ist die Figur innerlich festgefahren, und das ist sehr traurig und realistisch. Diese Dynamik von Vater und Sohn rührt einen einfach an. Es spielt keine Rolle, wie alt man ist, mit so etwas ist man nie fertig. Ich finde, Billy hat das sehr gut umgesetzt. Es ist eine schwierige Rolle, die den emotionalen Kern des Films ausmacht, sodass wir intensiv darüber gesprochen und all die Fragen aufgeworfen haben, die mit hineinspielen: Warum verhalte ich mich so? Warum habe ich so große Probleme mit meinem Vater, wo er doch sonst bei allen so beliebt ist? Es geht um das Yin und Yang des Lebens.

    Die Krankenhaus- und Sterbebettszenen waren sehr aufwühlend. Bei meinem Vater habe ich das Ende nicht miterlebt, deshalb hatte ich da auch nichts zu verarbeiten. Ich war gerade in Hawaii, um potenzielle Drehorte für PLANET DER AFFEN auszukundschaften, als ich die Nachricht von seinem Tod erhielt. Die letzten Male, als ich meinen Vater getroffen habe, hat er zwar krank ausgesehen, war aber nicht bettlägerig gewesen. Ich hatte nur die emotionale Seite des Ganzen durchgemacht.

    Die Schauspieler waren alle sehr gut. Sie waren sehr emotional und bedachtsam. Während der Dreharbeiten haben wir versucht, das ganze Umhergerenne der Crew auf ein Minimum zu reduzieren, um diese besondere Atmosphäre nicht zu stören. Die Szenen, die im Film am bewegendsten sind, waren es auch während der Dreharbeiten. Es war eine Freude, den Schauspielern bei der Arbeit zuzusehen. Bei Albert und Billy war ich sehr froh, die richtige Wahl getroffen zu haben. Diese unterdrückten Gefühle sind nicht einfach darzustellen.

    In den Nebenrollen sind eine Reihe von Darstellern zu sehen, die schon aus anderen Burton-Filmen bekannt sind, zum Beispiel Danny DeVito als Zirkusdirektor Amos Calloway, der zugleich ein Werwolf ist. Dafür musste auch eine Nacktszene gedreht werden.


    Na, wenn das nicht gruselig ist! Das Tolle an Danny ist, dass man bei ihm keine große Überzeugungsarbeit leisten muss. Er ist zu allen Schandtaten bereit. Ich hatte bei dieser Szene wahrscheinlich mehr Bedenken als er … vor allem wegen der vielen Mücken.

    Burtons neue Partnerin Helena Bonham Carter spielte in dem Film gleich drei Rollen: Edward Blooms Freundin Jenny, als jüngere und ältere Version, und die einäugige Hexe, deren gläsernes Auge übernatürliche Kräfte besitzt. Es war Zanucks Idee, Bonham Carter für den Film zu engagieren.


    Am Anfang sah ich nur die Schwierigkeit, die richtigen Schauspieler für die Doppelrollen von Edward Bloom und seiner Frau Sandra zu finden. Als das erledigt war, musste aber auch noch die Rolle der Jenny besetzt werden, was nicht leicht war, weil es auch bei ihr einen Altersunterschied zu überbrücken galt. Anstatt zwei verschiedene Schauspielerinnen dafür zu engagieren, hatte Richard die Idee, beide Rollen Helena zu geben. Ich war sehr froh darüber, weil ich mich immer ein bisschen davor scheue, sie vorzuschlagen, obwohl sie eine sehr gute Schauspielerin ist. Ich bin eben nicht ganz unvoreingenommen. Richards Vorschlag hat mir die Sache erleichtert. Ursprünglich sollte sie nur die Figur Jenny spielen, aber die Hexe hat einfach gut gepasst. Was wäre die Arbeit mit mir ohne eine Maske?
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      Eine Skizze von Burton für Amos Calloway und die »lebensmüde Katze«

    
    
Unter den Darstellern, die bis dato noch in keinem Burton-Film zu sehen waren, befanden sich Steve Buscemi als »Dichter« Norther Winslow, dem Edward in der Stadt Spectre begegnet und später unbeabsichtigterweise dabei hilft, eine Bank auszurauben, und der zwei Meter neunundzwanzig große Matthew McGrory, der Karl den Riesen spielt, den Edward in Ashton kennenlernt und der ihn fortan begleitet. McGrory starb im August 2005 eines natürlichen Todes. Er wurde nur zweiunddreißig Jahre alt.


    Matthew hat einen Eintrag im Guinnessbuch der Rekorde, weil er die größten Füße der Welt hat. Er kann einem wirklich leidtun. Egal, was er macht, er wird überall angestarrt. Kaum einer von uns fühlt sich so richtig wohl in seiner Haut, aber bei ihm muss das noch hundertmal schlimmer sein. Er ist sehr intelligent und strahlt einen großen Ernst aus, was mir gut gefallen hat. 

    Steve ist wirklich wunderbar. Man muss ihn nur anschauen, schon ist man restlos begeistert. Er ist wie Barney Fifes missratener Bruder.
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      Danny DeVito als Zirkusdirektor Amos Calloway

    

    BIG FISH stellt für Burton einen markanten Wechsel im Erzählton dar. Es ist sein bislang romantischster und sentimentalster Film, der jedoch nie ins Gefühlsselige oder Kitschige abgleitet.


    Es war eine Herausforderung für mich, einen gefühlvollen Film zu machen, ohne zu kitschig zu werden. Ich habe da wirklich sehr aufgepasst, damit es nicht an eine Folge aus Zeit der Sehnsucht erinnert. Es hat mir gefallen, dass der Film auch seine humorvollen Momente hat, das ergibt eine gute Mischung. Und mit den Schauspielern hatten wir in dieser Hinsicht Glück, weil sie alle möglichen Facetten darstellen konnten – sie konnten witzig, dramatisch, gefühlvoll und authentisch sein. Das ist nicht selbstverständlich, vor allem bei einer solchen Doppelbesetzung, die von Anfang an ein Kunstgriff ist.

    Das romantische Element hat mir auch gut gefallen. Zwar geht es in erster Linie um die Beziehung zwischen Vater und Sohn, aber zugleich hat der Vater auch noch ein eigenes Leben und eine Frau, die er liebt. Das wird nicht allzu stark thematisiert, aber es war eine weitere Erzählebene, die ich sehr interessant fand. Als Kind macht man sich keine Gedanken darüber, dass die Eltern ihr eigenes Leben haben. Die romantische Schlichtheit dieser Szenen fand ich sehr ansprechend.

    Was meine damalige Lebenssituation angeht, glaube ich nicht, dass sie für den Film eine Rolle gespielt hat. Ich bin eigentlich nie ganz zufrieden mit meinem Leben – für einen Künstler wahrscheinlich nichts Ungewöhnliches. Ist man allzu zufrieden mit sich und der Welt, kann man nicht mehr kreativ sein. Diese Sehnsucht, dieser Wunsch nach einem romantischeren Dasein – der von der Realität vermutlich nie eingeholt werden kann – ist zu tief in einem verankert.

    Für Burton bestand ein weiterer Reiz des Films darin, zwischen verschiedenen historischen Zeitepochen und Genres hin und her zu springen.


    Jeden Tag hatte ich das Gefühl, einen anderen Film zu drehen und etwas Neues auszuprobieren. So etwas hatte ich seit PEE-WEE nicht mehr erlebt, dass man so viele verschiedene Genres in einem Film unterbringen kann und nicht sechs Monate an derselben Sache arbeitet. An einem Tag haben wir ein Heist-Movie gedreht und am nächsten einen Horrorfilm über Werwölfe. Und dann wieder einen Film über den Koreakrieg. Das war wirklich toll.

    Erst nachdem wir einen Großteil der realistischen Szenen im Kasten hatten, nahmen wir uns die fantastischen vor, wo wir uns so richtig austoben konnten. Das hat Spaß gemacht. Besonders weil die realistischen Szenen sehr stark emotional aufgeladen und in sich geschlossen waren. Es war toll, bei den fantastischen Szenen zum Ausgleich richtig aufdrehen zu können. Die Dreharbeiten wurden nie langweilig, obwohl man oft herumsitzt und darauf wartet, dass es weitergehen kann. Bei diesem Film ging jedoch alles recht schnell und ohne lange Durchhänger über die Bühne, was gut war: Wenn man erst einmal anderthalb Stunden darauf warten muss, dass jemand seinen Gummianzug angezogen hat, verpufft ein guter Teil der Energie.

    Die Koreakrieg-Szene ist ebenfalls erst spät hinzugekommen. Ursprünglich existierte sie allein deshalb, weil Ewan dort landen und zwei Mädchen kennenlernen sollte. Wir haben uns einmal im Spaß darüber unterhalten, ihm eine richtige Mission zu geben, aber dafür hatten wir weder Zeit noch Geld. Deshalb hatte ich die Idee, so einen lahmen Karatekampf im Dunkeln einzustreuen. Ewan wollte schon immer mal so eine Szene drehen, in der er gegen mehrere Gegner kämpft und sich am Ende die Nase wischt. Es ging um irgendeinen Kriegsfilm … ich weiß nicht genau, worauf er da angespielt hat.

    Lustig sind die Leute, die darauf achten, ob die historischen Details auch ja alle stimmen. Während der Werbetour für den Film habe ich von Journalisten oft die Frage gestellt bekommen, warum in der Koreakrieg-Szene chinesische Schriftzeichen im Hintergrund zu sehen und amerikanische Lieder zu hören sind. Was soll man dazu sagen? Der Film ist keine historisch korrekte Darstellung des Koreakriegs. Er ist überhaupt keine historisch korrekte Darstellung von irgendwas. Darum ging es ja gerade!

    Weswegen auch in einem Film, dessen Handlung zum Teil noch vor dem Ende der Rassentrennung in den Südstaaten der USA angesiedelt ist, der junge Edward Bloom mit schwarzen Kindern spielt und der kleine Will von einem dunkelhäutigen Arzt zur Welt gebracht wird, obwohl Schwarze damals noch keine weißen Patienten behandeln durften.


    Der Film wird größtenteils aus Edward Blooms Perspektive erzählt. Ich habe ein Charakterprofil von ihm erstellt, und für mich war er kein Rassist. Solche Unterscheidungen hätten für ihn keinerlei Bedeutung gehabt. Und da der ganze Film von seiner Weltsicht bestimmt wird, ist es relativ egal, in welcher Zeit die Handlung spielt. Er würde die Realität nicht so wahrnehmen. Als wir die Zirkusszene gedreht haben, kamen ein paar der in Alabama ansässigen Komparsen zu mir – wirklich furchterregend aussehende Typen. Sie haben gesagt: »Sie wissen doch sicher, dass es hier eigentlich keine Schwarzen geben dürfte, oder?« Und ich habe gesagt: »Tja, in diesem Film gibt es sie aber …«

    In BIG FISH halten sich die realistischen Krankenhausszenen mit dem älteren Edward Bloom und die fantastischen Szenen die Waage. Wobei Letztere weitgehend ohne Computertricks auskamen.


    Das geschah aus mehreren Gründen. Zum einen wollten wir uns allein schon wegen des Themas nicht zu sehr auf CGI verlassen. Wir Filmleute sind alle ein bisschen faul geworden. Als wir die Szene drehen wollten, in der Edwards Auto in einem Baum hängt, hat jemand vorgeschlagen: »Können wir das Auto nicht einfach später einfügen?« Und ich habe gesagt: »Nein, wir müssen es in den Baum hängen.« Oder: »Können wir die Blumen nicht mithilfe von CGI erzeugen?« »Nein, wir werden die Blumen pflanzen, sodass Ewan auf einer Wiese stehen kann und nicht vor einem verdammten Bluescreen.« Genau um diese Frage geht es in dem Film – was ist real und was nicht? Deshalb war es mir wichtig, möglichst viel in Handarbeit zu erschaffen. Selbst bei den realistischen Szenen haben wir darauf geachtet, keine klischeehafte Südstaatenromantik aufkommen zu lassen, sondern einen Erzählton zu finden, der an den poetischen Bewusstseinsstrom des Southern Gothic erinnert.

    [image: Abbildung]
      Helena Bonham Carter als Jenny

    

    Der Film ist von zahlreichen Fabeln, Märchen, Mythen und Legenden inspiriert und enthält viele Archetypen – die Hexe, die Meerjungfrau, den Riesen, den Werwolf, den Zirkus, die romantisierte Kleinstadt –, die von Burton auf ganz eigene Weise interpretiert werden. Ironischerweise gehen die sehr burtonesk anmutenden lebenden Bäume, die Edward daran hindern wollen, Spectre zu verlassen, auf eine Idee von Steven Spielberg zurück.


    Wir haben eine Menge klassischer Bilder und mythischer Symbole verwendet – ein bisschen wie bei Jason und die Argonauten. Das Interessante daran ist, dass diese Symbole von jeder Kultur und Generation ganz anders gedeutet werden. Deshalb kennt man zum Beispiel »die Schöne und das Biest« in hundert verschiedenen Varianten. Und jedes Mal ist es anders, weil es so ein universelles Motiv ist. Mythen und Legenden haben mich schon immer fasziniert. Erwachsene vergessen oft, dass diese Geschichten von Hexen und Werwölfen einen realen emotionalen Gehalt haben. Deshalb eignen sie sich auch so gut dafür, auf übertragene Weise echte Gefühle auszuloten. Mich hat immer gewundert, dass sie bei den meisten Menschen ab einem gewissen Alter keine Rolle mehr spielen.

    [image: Abbildung]
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      Die Zeit steht still: Edward Bloom trifft die Liebe seines Lebens

    

    Auch wenn ich zu meinem Vater keine gute Beziehung hatte, hatte er in meiner Kindheit beinahe etwas Magisches an sich. Er hatte falsche Zähne, von denen zwei ziemlich spitz waren, und hat immer behauptet, ein Werwolf zu sein. Er konnte mit den falschen Zähnen wackeln, was uns Kinder damals in Entzücken versetzt hat. Diese Magie hat er für mich später verloren, und es war wichtig, sich wieder daran zu erinnern. Obwohl ich schon sehr jung ziemlich selbstständig war, hatte die frühe Kindheit einen starken Einfluss auf mich. Und es gab einige sehr surreale und magische Momente darin.

    Am meisten hat mich das Motiv des Zirkus interessiert, auch wenn ich nicht genau sagen kann, warum, weil ich den Zirkus eigentlich nie gemocht habe. Bei diesem Film war das anders. Es war ein ziemlich altmodischer Zirkus, vergleichbar mit den sogenannten Mud Shows, die es heute noch im Norden Floridas gibt. Das hat mich an eine Art des Filmemachens erinnert, wo man mit anderen Leuten spontan etwas auf die Beine stellt. Diese Szenen haben wirklich Spaß gemacht. Wir waren in Alabama, umgeben von Zirkusleuten. Filmleute sind ein bisschen wie Zirkusleute, während Zirkusleute … eben Zirkusleute sind.

    Ich mochte besonders die lebensmüde Katze. Mit ihr haben wir mehrere Aufnahmen gemacht, und jede war anders. Als ich den Typen mit seiner Katze das erste Mal in einem Zirkus in Florida sah, dachte ich: »Den müssen wir haben!« Ich glaube, er war Russe und verdiente sich sein Geld damit, seine Katze irgendwo herunterspringen zu lassen. Wenn ich nicht Regisseur wäre, hätte ich gern seinen Job – er arbeitet ganze zwanzig Sekunden am Tag. Von der Katze war ich jedenfalls sehr beeindruckt. Normalerweise würde ich so etwas in einem Film nicht zeigen, weil sie wohl kaum freiwillig springt und es nicht in ihrer Natur liegt, aber ich muss zugeben: Die Nummer war einfach großartig!

    Einige Szenen in BIG FISH erinnern an frühere Burton-Filme, nicht zuletzt die, in der Edward Blooms Gartenbaubetrieb in Ashton zu sehen ist. Die Rasenflächen in der Vorstadt, die sein Unternehmen pflegt, wirken wie die in EDWARD MIT DEN SCHERENHÄNDEN.


    Natürlich sind mir diese Parallelen aufgefallen, aber beim Filmen denke ich nicht bewusst darüber nach. Bei der Szene über die Gartenbaufirma hatte ich eher bestimmte Werbeanzeigen aus meiner Kindheit im Sinn, besonders eine für »Mike Diamond Plumbing«, oder die Werbung für Präzisionsrasenmäher im Look-Magazin aus den Fünfzigern. Es ging mir um eine bestimmte Atmosphäre. Solche konkreten Bezüge nehme ich meistens erst rückblickend wahr.

    Der Film endet mit dem Song »Man of the Hour«, der von Eddie Vedder von Pearl Jam geschrieben wurde. Seit dem Beitrag von Prince zu BATMAN war es das erste Mal, dass sich Burton eigens für einen Film einen Song hat schreiben lassen – sieht man von den Stücken ab, die Danny Elfman für NIGHTMARE BEFORE CHRISTMAS komponiert hat.


    Eddie Vedder hat sich den Film angeschaut und mochte ihn. Er wollte gern etwas beisteuern und ist sehr gelassen an die Sache herangegangen. »Wenn es dir nicht gefällt, ist das nicht schlimm«, hat er gesagt. Die Zusammenarbeit mit einem Musiker, den ich sehr schätze, kann durchaus problematisch sein. Ich fand seinen Song allerdings wirklich schön und habe mich ungeheuer geehrt gefühlt. Er hat die Atmosphäre des Films super eingefangen, und seine Stimme ist einfach fantastisch!

    Kurz nach dem Kinostart von BIG FISH wurde Burton selbst Vater. Helena Bonham Carter brachte am 4. Oktober 2003 einen Jungen zur Welt, der auf den Namen Billy Burton getauft wurde. (Einer der lustigsten Momente in BIG FISH ist ironischerweise die Geburt von Edward Bloom. Ursprünglich war eine längere Szene geplant gewesen, die jedoch den Kürzungen zum Opfer fiel.) Burton war bei der Geburt seines Sohnes dabei.
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Die Geburtsszene in BIG FISH war ziemlich prophetisch: Schrecken und Ehrfurcht halten sich tatsächlich die Waage. Eine echte Geburt ist so ziemlich das Merkwürdigste, was man erleben kann …

    BIG FISH kam in den USA im November 2003 in die Kinos und wurde sehr positiv besprochen, auch wenn einige Kritiker den Film als zu sentimental bezeichneten. Viele haben darin einen Bruch mit Burtons Ästhetik sehen wollen, obwohl auch seine früheren Filme emotional anrührende Szenen enthalten hatten, sei es Martin Landaus herzzerreißende Darbietung in ED WOOD oder Johnny Depps in EDWARD MIT DEN SCHERENHÄNDEN.


    Ich kann darüber nur lachen. Dieses ganze Gerede: »Er ist so ein düsterer Typ, und jetzt macht er so einen sentimentalen Film! Das passt nicht zu seinem Stil, blablabla …« NIGHTMARE BEFORE CHRISTMAS hatte auch ein paar traurige, emotionale Momente. Es ist alles eine Frage der Wahrnehmung – und genau darum geht es in dem Film: Wie nehmen wir die Realität wahr? Was begreifen wir als wirklich?

    
    [image: Abbildung]
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    Charlie und die Schokoladenfabrik (1964) ist das zweite Kinderbuch des walisischen Autors Roald Dahl. Es erzählt die Geschichte des kleinen Charlie Bucket, der in ärmlichen Verhältnissen aufwächst und eine goldene Eintrittskarte für die Schokoladenfabrik des zurückgezogen lebenden Süßwarenproduzenten Willy Wonka gewinnt. Als er mit seinem Großvater Josef bei der Fabrik ankommt, trifft er dort auf einige andere Kinder, die ebenfalls Eintrittskarten gewonnen haben: Micky Schießer, Veruschka Salz, Violetta Beauregarde und Augustus Glupsch. Im Inneren der Fabrik werden die Kinder von dem verschrobenen und moralisch rigorosen Wonka auf die Probe gestellt. Burton hatte bei der Produktion von JAMES UND DER RIESENPFIRSICH das erste Mal mit einem Werk von Roald Dahl zu tun und war seit seiner Kindheit ein Fan von Charlie und die Schokoladenfabrik.


    Das war eines der Bücher, die man uns in der Schule vorgelesen hat. Dr. Seuss kam natürlich an erster Stelle, aber Roald Dahl war der zweite Autor moderner Märchen, der mich sehr beeindruckt hat. Diese Mischung aus Witz und Düsternis – er hat einen politisch inkorrekten Humor, der bei Kindern sehr gut ankommt. Er hat auf seine Leser nie herabgeschaut, und das hat mir gefallen. Seine Bücher haben mich stark beeinflusst.

    Dahls Buch wurde schon einmal 1971 verfilmt, unter der Regie von Mel Stuart. Das Drehbuch hatte Dahl selbst geschrieben, und Produzent war David L. Wolper. Der Film wurde zum Teil von der Quaker Oats Company finanziert und in München gedreht. Auch wenn er kein großer Kinoerfolg wurde, hat er inzwischen Kultstatus erlangt – was zum einen an Gene Wilders Darbietung als Willy Wonka liegen mag, zum anderen aber auch an Dahls unverwechselbarer Vorstellungskraft.


    Ich war kein großer Fan des ursprünglichen Films. Obwohl er vielen Leuten gefallen hat, hat er mich nicht wirklich mitgerissen – besser kann ich es nicht beschreiben. Es ist ein seltsamer Film mit einem merkwürdigen Erzählton. Ich fand ihn damals ziemlich verstörend. Besonders diese verrückte Rückblende auf dem Boot. Und am Ende verwandelt sich Wonka aus heiterem Himmel in eine positive Figur. Ich weiß, dass der Film viele begeisterte Anhänger hat. Das ist so ein Film, mit dem man starke Erinnerungen verbindet, aber wenn man ihn sich als Erwachsener noch einmal anschaut … Ich frage mich, wann die Leute, die ihn heute als Klassiker bezeichnen, ihn das letzte Mal gesehen haben. Mit dem ersten Wonka-Film verbinde ich jedenfalls nicht so viel wie mit PLANET DER AFFEN, bei dem ich gewusst habe, dass ich in eine Falle laufe. Bei CHARLIE war der Druck dagegen weniger groß, einfach weil der Originalfilm mich nicht so stark angesprochen hat.

    Als nach Dahls Tod 1990 die US-Rechte an dem Werk auf seine Erben übergingen, fasste Warner Bros. eine Neuverfilmung ins Auge. Dahls Witwe Felicity »Liccy« Dahl, die das Erbe verwaltet, war zunächst skeptisch, sagte jedoch zu, als ihr von Warner Bros. ein Mitspracherecht bei der Wahl des Regisseurs und Hauptdarstellers und der Auswahl des Drehbuchs zugesichert wurde. Als Erster versuchte sich Autor Scott Frank, der die Drehbücher zu Out of Sight und Schnappt Shorty geschrieben hatte, an einer Adaption des Romans.


    Ich erhielt einen Anruf von Warner Bros., die mich fragten, ob ich bei dem Film Regie führen wolle. Im Laufe der Jahre hatten sie drei oder vier Drehbuchentwürfe anfertigen lassen, und ich konnte genau sehen, was da gelaufen war. Es war ein bisschen wie beim ersten BATMAN-Film. Das Projekt lag schon eine Weile herum, und verschiedene Autoren hatten sich daran versucht, bis man sich irgendwann im Kreis gedreht hat. Mir gefiel Scott Franks Version am besten – sie war am klarsten und interessantesten. Das Studio hatte sie jedoch aufgegeben, und das ganze Projekt war in der Entwicklungsphase stecken geblieben.

    [image: Abbildung]Charlie und die Schokoladenfabrik (1971): Wonka (Gene Wilder) sieht zu, wie Arthur Schluckviel in den Schokoladenfluss fällt

    

    Man könnte meinen, das Buch für die Leinwand zu adaptieren kann nicht so schwer sein, aber das täuscht. Gerade die einfachen, märchenhaften Elemente der Erzählung können im Film nicht eins zu eins übernommen werden. Im Film muss man ein wenig mehr leisten, wenn man nicht nur eine Szene an die andere reihen will. Es muss etwas Substanzielles hinzukommen. Die entscheidende Frage ist: Wer ist dieser Willy Wonka? Ist er nur ein exzentrischer Süßwarenfabrikant?

    An den verschiedenen Drehbüchern konnte ich den gedanklichen Prozess der Autoren sehr gut ablesen. Sie hatten Bedenken, Charlie als Hauptfigur könnte zu langweilig sein, weil er an der Handlung selbst ziemlich unbeteiligt ist. Er ist wie neunzig Prozent der Kinder in der Schule und hält sich lieber im Hintergrund. In den frühen Entwürfen haben die Autoren versucht, Charlie in so eine Art Wunderkind zu verwandeln und den Vater aus dem Skript zu streichen. Die Drehbuchbesprechungen konnte ich mir bildlich vorstellen. »Charlie muss eine aktivere Rolle spielen, und wir müssen den Vater rausnehmen, weil Willy Wonka die Vaterfigur ist.« Und ich halte dagegen und sage: »Nein, er ist keine Vaterfigur! Er ist viel verschrobener als die meisten der Kinder.« Und so haben wir die Figur dann auch tatsächlich aufgebaut.

    Ich wollte die Geschichte mit ein bisschen Abstand betrachten und mich darauf besinnen, was an der Buchvorlage so besonders ist, warum ich mich heute noch daran erinnere – also den wesentlichen Kern des Buches herausfiltern und so originalgetreu wie möglich umsetzen, ohne die Sache zu verkomplizieren und »Charlies Wettlauf gegen die Zeit« daraus zu machen oder etwas Ähnliches.

    Pamela Pettler, die auch schon einen Entwurf für CORPSE BRIDE angefertigt hatte, habe ich als Erste gebeten, sich der Sache anzunehmen, und als Nächsten John August, der das Drehbuch zu BIG FISH geschrieben hat. Bei John hatte ich das Gefühl, dass er dem Material gerecht wurde und zugleich einen frischen Blick darauf hatte. Er bleibt der Buchvorlage im Wesentlichen treu, gibt Willy Wonka aber eine psychologische Grundlage, sodass er nicht nur irgendein Typ ist …

    Es ging auch darum, dem Ganzen eine realistische Anmutung zu geben. Einfach gesagt: Charlies Familie ist verarmt – also sollten sie alle etwas unterernährt aussehen. Charlie sollte dünn sein, kein blonder, rosiger Junge, der aussieht, als hätte er gerade ein üppiges Mittagessen verspeist. Und seine Großeltern sind alt – sie sollten also auch einen gebrechlichen Eindruck machen. Im ursprünglichen Film wird Großvater Joe von Jack Albertson gespielt, der heute erst im richtigen Alter für die Rolle wäre, wenn er denn noch leben würde. Der Film braucht diese Details, um authentisch zu wirken.

    Außerdem wollte ich natürlich Dahls ursprünglichem Werk gerecht werden. Ich habe das Gefühl, dass wir ein wenig geistesverwandt sind. Natürlich haben wir im Film das eine oder andere ergänzt, allerdings ohne von der Vorlage allzu weit abzuweichen. Ein Film ist immer eine Interpretation, und die Geschichte besitzt ohnehin etwas Anarchisches. Wir hatten also gewisse Freiheiten.

    Während der Vorbereitungen zum Film besuchte Burton Dahls früheren Wohnsitz im Dorf Great Missenden in Buckinghamshire. Liccy Dahl erinnert sich, dass Burton Dahls kleine Schreibhütte mit den Worten betrat: »Das ist das Haus der Buckets!« Worauf sie bei sich dachte: »Zum Glück mal jemand, der das Buch versteht.«


    Es ist interessant, zu sehen, wo das Original seine Wurzeln hat. Ich habe immer so meine Bedenken, wenn ich es mit einem Autor zu tun habe, den ich sehr schätze. Ich möchte respektvoll, aber auch nicht zu ehrfürchtig an sein Werk herangehen. Es war spannend, sich die Bedingungen anzuschauen, unter denen Dahl gearbeitet hat, und sein exzentrisches Wesen etwas besser kennenzulernen.
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      Willy Wonka (Johnny Depp) mit Charlie (Freddie Highmore) im Fernsehraum
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    [image: Abbildung]Das Schokoladenparadies mit den Oompa Loompas

    

    

Liccy hat mir einige Manuskripte von ihm gezeigt. Ich war sehr beeindruckt, weil er alles mit der Hand geschrieben hat. Die ursprüngliche Version von CHARLIE war noch weniger politisch korrekt als das gedruckte Buch. Zum Beispiel gab es darin noch fünf andere Kinder, von denen eines sogar »Herpes« hieß.

    Bei der Arbeit an einem Film ist so eine Hintergrundrecherche allerdings nur in emotionaler Hinsicht nützlich. Sie hat mir bestätigt, was ich bereits wusste, nämlich dass Dahl ein interessanter, exzentrischer und kreativer Mensch war. Was auch der Grund dafür ist, dass seine Geschichten so beliebt sind. In seinen Werken findet sich viel von ihm selbst wieder. Es zeigt einem, wie kraftvoll eine Erzählung werden kann, wenn jemand wirklich Herzblut hineinsteckt.

    Burton und Dahl schienen wie füreinander geschaffen – zwei eigenwillige, kreative Künstler mit einer ähnlich düsteren und makabren Fantasie. Helena Bonham Carter erinnert sich, einmal einen Dokumentarfilm über Dahl gesehen und mit Überraschung festgestellt zu haben, wie viele Ähnlichkeiten es zwischen ihm und Burton gibt. »Viele von Dahls Ansichten könnten auch von Tim stammen. Einiges hat er so oder ähnlich sogar schon mal zu mir gesagt. Was den Mangel an politischer Korrektheit und den schwarzen Humor betrifft, sind die beiden durchaus vergleichbar. Dahl hat zum Beispiel gesagt, Kinder seien kleine Wilde – was auch Tims Worte sein könnten. Tims Filme werden meist von Kindern am besten verstanden. Und von Erwachsenen, die im Inneren Kind geblieben sind.«


    Gruselige und gefährliche Dinge faszinieren Kinder. Dadurch werden Kreativität und Entwicklung angeregt. Manche Kinder sind sehr nett – aber wir waren alle mal in der Schule und wissen, dass Kinder auch richtig gemein zueinander sein können. Ich weiß nicht, ob Dahl Kinder mochte. Auf jeden Fall war er in der Lage, ihnen auf Augenhöhe zu begegnen. Er hat nie auf sie hinabgeblickt. Das Buch ist nicht umsonst ein Kinderbuchklassiker – es spricht Kinder an, es gibt ihnen etwas.

    Wie bei seinen anderen Filmen fand Burton auch in Dahls Buch einige persönliche Bezüge.


    Thematisch ist der Bezug zum Material für mich ähnlich gelagert wie bei BATMAN, EDWARD MIT DEN SCHERENHÄNDEN oder ED WOOD. Wonka ist jemand, der außerhalb der Gesellschaft steht, Schwierigkeiten hat, mit anderen zu kommunizieren, in seiner eigenen Welt lebt und eine problematische Kindheit hatte. Er fürchtet sich vor menschlichem Kontakt – was an Edward mit den Scherenhänden erinnert.

    In der Figur Charlie habe ich dagegen mich selbst während meiner Schulzeit wiedererkannt. Er ist jemand, der stets im Hintergrund und dadurch niemandem in Erinnerung bleibt. Was mir an Charlie gefällt, ist seine Offenheit und Ungekünsteltheit. Er ist die positive Seite meines Ichs, während Willy die kompliziertere, aber vermutlich stärker ausgeprägte ist …

    Es ist verlockend, eine Parallele zwischen Willy Wonka, dem visionären Süßwarenhersteller, und Burton, dem Filmemacher, zu sehen. Ersterer lässt seiner Fantasie freien Lauf, um in seiner Fabrik eine Welt aus Süßigkeiten zu erschaffen, während Letzterer komplexe fantastische Welten auf Film bannt.


    Ja, und manchmal auf scheinbar bedeutungslose und abstrakte Weise. Im Laufe der Jahre musste ich mir schon öfter den Vorwurf anhören, ich würde sinnlose Dinge machen. Ich kann mich mit Wonka also sehr gut identifizieren …

    Die Figur Willy Wonka strahlt auch einen kindlichen Enthusiasmus aus, als sei sie nie erwachsen geworden – was wiederum an Ed Wood erinnert.


    Ja, Willy ist für mich der Citizen Kane oder Howard Hughes der Süßwarenindustrie – jemand, der absolut brillant ist, aber ein Trauma erlitten und sich daraufhin in seine eigene Welt zurückgezogen hat. Ich glaube, es gibt viele kreative Menschen, denen es ähnlich ergangen ist. Voller Enthusiasmus widmen sie sich ihrer Kunst, egal ob nun jemand etwas damit anfangen kann oder nicht.

    Bei der Adaption gab John August Wonkas exzentrischem Verhalten eine psychologische Grundlage. Es geht dabei vor allem um Wonkas schwierige Beziehung zu seinem Vater, einem Zahnarzt, der im Film von Christopher Lee gespielt wird.


    Das ist ein Handlungselement, das wir uns für den Film neu ausgedacht haben. Man erfährt etwas mehr über Wonkas Vergangenheit. Und dabei spielen die Eltern natürlich eine große Rolle. Wir alle sind das Produkt unserer Erziehung. Diese Erfahrungen haben uns geprägt, besonders wenn sie eher traumatisch waren. Das ist wohl die Befürchtung, mit der die meisten Eltern heutzutage leben: »Welche Traumata werde ich versehentlich bei meinem Kind zurücklassen?«

    Wonka ist eine relativ komplexe Figur. Deshalb haben wir versucht, ihm eine Hintergrundgeschichte zu geben – etwas, das im Buch nicht vorkommt, weil es eher eine Art Märchen ist. Es erschien uns notwendig, damit die Figur nicht einfach nur als merkwürdig oder verschroben wahrgenommen wird und wir uns besser in sie hineindenken konnten.

    Wonka ist gewissermaßen in seiner Entwicklung stehen geblieben. Mit John August habe ich viel darüber geredet, und ihm ist es immer wieder gelungen, kleine Details in das Drehbuch einzubauen, die die Figur menschlicher erscheinen lassen. Wir wollten Wonka ein psychologisches Profil geben, und ich erinnere mich, dass wir uns auch einmal über Zahnspangen und Zahnärzte unterhalten haben.

    Als Kind hatte ich alle möglichen Zahnspangen. Es war eine furchtbar schmerzhafte Erfahrung. Außerdem wurde man von anderen Kindern gemieden. Ich hatte eine dieser riesengroßen Spangen, die den ganzen Kopf umschließen. Wenn sie festgezogen wurde, hatte man das Gefühl, jemand würde einem Schrauben in den Kopf drehen. Und dann dieser pochende Schmerz im Mund. Im Film ist das ziemlich symbolisch: Man hat dieses hässliche Ding am Kopf und empfindet sich sowieso schon als Außenseiter, hat nur wenig Freunde und kann mit anderen nicht richtig kommunizieren. Das passte alles zusammen.


      [image: Abbildung]
      Burtons Skizze zur Zahnspange des jungen Wonka

    
    
Die Zahnspange war also ein Symbol für die Unfähigkeit, zu anderen Menschen Beziehungen aufzubauen. Man verliert den Kontakt zur Außenwelt, und das sogar im wörtlichen Sinne. Ich erinnere mich, dass ich den Kopf nicht auf der Matratze ablegen konnte, wenn ich mit der riesigen Spange ins Bett ging. Ich schwebte ein paar Zentimeter über der Matratze, sabbernd und von Schmerzen geplagt. Eine traumatische Erfahrung! Genau wie die Besuche beim Zahnarzt. Nimmt man dann noch den Einfluss der Eltern hinzu, ergibt das eine wirklich gefährliche Mischung …

    Johnny Depp war Burtons erste Wahl für die Rolle des Wonka. Es sollte ihre vierte Zusammenarbeit sein. Diesmal musste Burton jedoch nicht wie bei EDWARD MIT DEN SCHERENHÄNDEN oder SLEEPY HOLLOW mit den Studioleitern darum ringen, Depp besetzen zu dürfen. Wegen seiner Rolle in Fluch der Karibik, die ihm eine Oscar-Nominierung eingebracht hatte, war das Studio sofort mit ihm einverstanden.


    Zum ersten Mal musste ich mir keine anderen Schauspieler anschauen. Das Studio war mit meiner Wahl vollkommen zufrieden. Früher hat es immer endlose Diskussionen gegeben, obwohl ja eigentlich alle wissen, dass Johnny ein guter Schauspieler ist. Es war sehr erholsam, einmal nicht um die Besetzung kämpfen zu müssen.

    Ich arbeite gern mit Johnny, weil er immer bereit ist, neue Dinge auszuprobieren, und auch die nötigen Fähigkeiten dazu besitzt. Natürlich ist es immer riskant. Man weiß nie, ob es wirklich funktionieren wird. Aber diese Ungewissheit hat auch ihren Reiz. Er ist ein wunderbarer Charakterdarsteller.

    Über die Jahre hat sich unsere Beziehung kaum verändert. Bei der Zusammenarbeit mit ihm ergibt sich vieles wie von selbst. Wir unterhalten uns, sammeln Ideen, ohne uns auf etwas festzulegen. Es ist eher ein langsamer, sehr organischer, intuitiver Entstehungsprozess. Und das ist für mich das Spannende daran, weil man vorher nie weiß, was dabei herauskommen wird.

    Wenn man das Buch als Kind liest, hinterlässt es einen bleibenden Eindruck. Als Erwachsener stellt man aber interessanterweise fest, dass die Figur Willy Wonka viel Raum für Interpretationen lässt. Wir haben uns von den Moderatoren einiger Kindersendungen inspirieren lassen, die wir früher gesehen haben. In Amerika hat jede Stadt ihren eigenen Fernsehsender, auf dem auch Kindersendungen mit wirklich schrägen Figuren laufen: Mr Wishbone, The Pancake Man, Captain Kangaroo und sein Gehilfe Mr Green Jeans, Baby Daphne oder so eine seltsame Hexe. Selbst als Kind fand ich die schon merkwürdig. Sie schienen irgendeinem Traum oder Albtraum entsprungen zu sein. Da tritt ein Typ mit einem Cowboyhut auf oder ein Mann in einem seltsamen Freizeitanzug oder Captain Kangaroo, dieser Kerl mit dem merkwürdigen Haarschnitt, dem Bärtchen und den Koteletten. Im Nachhinein fragt man sich, was das eigentlich für seltsame Gestalten waren. Aber diese Sendungen haben mich stark geprägt. Wir haben deshalb versucht, eine Mischung aus all diesen abgefahrenen Typen hinzubekommen.

[image: Abbildung]Burton und Johnny Depp im Gespräch am Set von CHARLIE

    
    
An einen Film von Tim Burton werden inzwischen bestimmte Erwartungen gestellt, besonders wenn Johnny Depp mitspielt.


    Ja, das kann durchaus problematisch sein. Am Anfang der Karriere hat man zwar Schwierigkeiten, ein Projekt ins Rollen zu bringen, aber dafür genießt man absolute Freiheit, weil niemand irgendwelche Erwartungen an einen stellt. Es macht Spaß, die Leute zu überraschen. Das wird schwieriger, wenn sie schon bestimmte Erwartungen haben – zumal die bei jedem ein bisschen anders ausfallen, weil die Menschen so verschieden sind. Das macht es schwer, ihnen gerecht zu werden.

    Obwohl Wonka recht kindlich wirkt, hat er auch etwas Furchterregendes an sich.


    Auch das geht auf die Kindersendungen in meiner Jugend zurück. Ich erinnere mich, dass ich bei einer Geburtstagsfeier – ich weiß nicht mehr, wie alt ich war – einmal die Sendung mit Chucko, dem Geburtstagsclown, gesehen habe und sich mir die Zehennägel hochgerollt haben. Eine unvergessliche Erfahrung.

    Normalerweise fertigt Burton im Vorfeld Skizzen von den Figuren in seinen Filmen an. Die Figur Wonka bereitete ihm jedoch große Schwierigkeiten.


    Es war nicht leicht, diese Figur zu skizzieren. Sie wird zwar im Buch beschrieben, aber man kann sich nur schwer vorstellen, wie man sie in einem Film zum Leben erwecken könnte. Sie ist ziemlich abstrakt. Batman zum Beispiel ist in seinem Aussehen relativ festgelegt – egal ob man ihm nun Brustwarzen gibt oder ihn ganz in Schwarz zeichnet, er ist und bleibt eine Kultfigur. Ich habe mich gefragt, ob das bei Willy Wonka ähnlich ist, ob die Leute ein bestimmtes Aussehen vor Augen haben – Wonka mit Zylinder, lila Anzug, beigefarbenen Hosen und einer großen Fliege, wie in dem Film mit Gene Wilder – oder ob das keine große Rolle spielt.

    Im Buch besitzt die Figur auch eine bestimmte Eleganz, die wir gern erhalten wollten. Ich dachte, dass dunkle Violetttöne und Paisleymuster zu ihm passen könnten, mit einem leichten 60er-Jahre-Touch. Dann hätte er immer noch ein bisschen was von der klassischen Figur. Er erinnert an das Phantom der Oper. Er versteckt sich, lebt in seiner eigenen Welt und ist deshalb nicht unbedingt modern gekleidet. Darüber hinaus haben wir ihm auch eine etwas antiquierte Sprache gegeben – wie jemand, der den Kindern gegenüber hip sein möchte, es aber eigentlich nicht ist.

    [image: Abbildung]Augustus Glupsch wird aus dem Schokoladenfluss gesaugt

    

    Johnny Depp als Wonka trägt den gleichen lilafarbenen Anzug und den Zylinder wie Gene Wilder in der Erstverfilmung. Darüber hinaus wird sein Kostüm aber noch durch eine seltsame Beatles-Perücke, perfekte Zähne, eine Brille mit großen Gläsern und Latexhandschuhe ergänzt.


    Leute, die als Genies gelten, sind meist ein bisschen verrückt. Auch wenn sie in mancher Hinsicht brillant sind, haben sie ihre blinden Flecken. Man trifft öfter Leute, die in bestimmten Bereichen unheimlich kreativ sind, in anderen aber große Defizite aufweisen. Und wenn man wie Wonka ständig nur von einem Haufen Oompa Loompas umgeben ist, kann man schon ein bisschen merkwürdig werden.

    Wonka wurde als Citizen Kane der Süßwarenindustrie zu einem Mythos und hat sich dann von der Welt zurückgezogen. Er lebt im Verborgenen, hat keinen Kontakt zur Wirklichkeit. Seine Frisur geht auf einige Figuren aus den frühen Kindersendungen zurück – Captain Kangaroo oder The Pancake Man. Was die Brille betrifft – sie deutet darauf hin, dass er sich vor der Außenwelt versteckt. Und die Handschuhe verweisen auf Wonkas Schwierigkeiten, mit anderen Menschen in Kontakt zu treten. Und auf die Beziehung zu seinem Vater.

    Für die Rolle des Charlie Bucket engagierte Burton Freddie Highmore, der schon in dem Film Wenn Träume fliegen lernen an der Seite von Johnny Depp gespielt hatte.


    Den Film Wenn Träume fliegen lernen hatte ich nicht gesehen. Ich muss mich bei Johnny wohl mal nach Freddie erkundigt haben. Als Susie Figgis, die Casting-Direktorin, und ich ihn kennenlernten, waren wir sofort begeistert. Wir wussten einfach, dass er der Richtige für die Rolle ist. Warner Bros. hatte einige Bedenken wegen der Figur. Wir brauchten deshalb jemanden, der einen gewissen Ernst ausstrahlt. Es sollte ein absolut durchschnittliches Kind sein, das keinen bleibenden Eindruck hinterlässt – so wie neunzig Prozent aller Schulkinder. Aber das ist eine Eigenschaft, die ein Schauspieler einfach mitbringen muss – das kann man nicht künstlich erzeugen. Und Freddie besitzt so eine Intelligenz und Direktheit in der Darstellung. Er wirkt nie heuchlerisch, weil er ein grundehrlicher Mensch ist. Außerdem hat er eine sehr gesunde Einstellung zur Schauspielerei. Er sieht darin nicht seinen einzigen Lebenszweck, sondern hat auch noch andere Interessen, und das ist gut so. Charlie ist kein bestimmter Typ wie die anderen Kinder, die ein bisschen an Märchenfiguren erinnern. Er muss einfach für sich selbst stehen können, das war uns von Anfang an klar. 

    Mit Kinderdarstellern ist das Casting besonders schwierig. Man versucht, den richtigen Typ für eine Rolle zu finden. Ich habe darauf geachtet, dass die Kinder ein bisschen was von der Figur, die sie spielen sollten, in sich trugen. Damit es ihnen leichter fällt, sich mit der Rolle zu identifizieren. Bei den Kindern, die wir letzten Endes ausgewählt haben, hatten die Casting-Direktorin und ich das sichere Gefühl, dass sie die Richtigen für den Film sind. Mike Teavee war komischerweise am schwierigsten zu besetzen. Ich weiß nicht, wieso …

    Kurzzeitig wurde darüber diskutiert, ob Charlie Brite oder Amerikaner sein sollte.


    Wir haben mit den Kindern gearbeitet und sie einen amerikanischen Akzent sprechen lassen. Einige von ihnen haben das auch sehr gut hinbekommen, Freddie zum Beispiel – aber mir ist sehr schnell klar geworden, dass der amerikanische Akzent die Schlichtheit vermissen ließ, auf die wir abzielten. Ich hatte das Gefühl, dass der englische Akzent viel besser zur Atmosphäre des Films passte und eine stärkere emotionale Reaktion hervorrief.

    [image: Abbildung]Der Schrecken ist groß – Augustus Glupsch (Philip Wiegratz) steckt im Ansaugrohr fest

    

    Die Rolle des Großvaters Joe besetzte Burton mit dem irischen Schauspielveteranen David Kelly, der viel am Theater gespielt hatte, aber in Großbritannien vor allem durch die humorvolle Fernsehserie Robin’s Nest und den Film Lang lebe Ned Devine! bekannt ist.


    Ich kannte ihn vorher nicht, aber als Susie Figgis mir ein Foto von ihm zeigte, war ich sofort sehr angetan. Ein Eindruck, der sich bei einem persönlichen Treffen noch verstärkte. Er ist wirklich ein erstaunlicher Mann! Ich finde, dass er genau aussieht, wie ich mir Großvater Joe vorstelle – schlank wie eine Gerte, alt und gebrechlich. Allerdings sieht er älter aus, als er ist. Als ich ihm das erste Mal begegnete, hatte ich den Eindruck, er könnte sich kaum noch auf den Beinen halten. Aber die sechsmonatigen Dreharbeiten hat er völlig problemlos überstanden.

    Für die kleine, aber zentrale Rolle von Charlies Mutter engagierte Burton erneut Helena Bonham Carter und stellte ihr Noah Taylor als Charlies Vater gegenüber, einen chamäleonhaften Darsteller, der in Shine – Der Weg ins Licht und Almost Famous – Fast berühmt mitgespielt hatte.


    In frühen Drehbuchentwürfen tendierten die Autoren eher dazu, den Vater herauszunehmen und ihn durch Wonka als Vaterfigur zu ersetzen. Mit John August bin ich dagegen übereingekommen, den Vater im Film zu behalten, weil er Teil des Buches ist – wenn auch nicht als eindeutig positive Figur. Aber Vater und Mutter liefern genauso wie die Großeltern den Hintergrund von Charlies seltsamer Familie, die mich sehr fasziniert hat. Wir hatten Glück, dass Noah die Rolle übernehmen wollte. Er und Helena haben einen wertvollen Beitrag zu dem Film geleistet.

    In der Filmversion von 1971, für die Dahl das Drehbuch verfasst hatte, kam der Vater nicht vor.


    Vielleicht hat Dahl die Figur des Vaters nicht gefallen, keine Ahnung. Aber es stimmt, damals gab es ihn nicht. Womöglich ist die Figur einer späten Kürzung zum Opfer gefallen. Das würde mich wirklich mal interessieren.

    [image: Abbildung]
      Burtons Skizze zu den gefährlichen Eichhörnchen in Wonkas Fabrik

    


Die Dreharbeiten zu CHARLIE UND DIE SCHOKOLADENFABRIK begannen im Juni 2004 in den Pinewood Studios in England, wo Burton 1988 BATMAN gedreht hatte. Die Außenfassade der Fabrik von Willy Wonka wurde auf demselben Gelände aufgebaut, wo Anton Fursts Kulisse von Gotham City gestanden hatte.


    Ich arbeite gern in England. Ich habe schon zwei andere Filme hier gedreht, deshalb kenne ich inzwischen eine ganze Menge Leute. Außerdem wollte ich, dass die Kulissen einen künstlerischen Anstrich bekommen, und hier in England gibt es fantastische Bildhauer, Maler und so weiter. Es war also in jeder Hinsicht sinnvoll, den Film hier zu drehen. Außerdem hat Pinewood so etwas Romantisches an sich. Es verströmt die Atmosphäre eines richtigen Filmstudios. In den Fluren hängen überall Filmposter, zum Beispiel von den ganzen Carry On-Komödien, und man läuft jeden Tag daran vorbei.

    Obwohl in Hollywood immer häufiger Blue- oder Green-Screen-Technologie und computergenerierte Hintergründe zum Einsatz kommen, zum Beispiel in den neuen Star Wars-Filmen, Sky Captain and the World of Tomorrow oder Sin City, bleibt Burton ein Verfechter der traditionellen Filmkunst: Er lässt echte Kulissen bauen, vermeidet digitale Effekte so weit wie möglich und greift sogar gelegentlich auf so altmodische Techniken wie optische Illusionen, übergroße Requisiten oder Miniaturmodelle zurück. Willy Wonkas fantasievolle Welt wurde von Szenenbildner Alex McDowell zum Leben erweckt, der an Fight Club, Minority Report, Terminal und Burtons CORPSE BRIDE – Hochzeit mit einer Leiche mitgearbeitet hatte.


    Ich hatte viel Gutes über Alex gehört – er hat an den verschiedensten Filmen mitgewirkt und überall großartige Arbeit geleistet. Bei der Wahl des passenden Szenenbildners für einen Film muss man sich oft auf sein Gefühl verlassen. Ich schaue mir nicht sämtliche Arbeiten von jemandem an. Man trifft sich, und im Gespräch findet man heraus, ob die Chemie stimmt. Ob es auch am Set funktionieren wird, kann man natürlich nie mit absoluter Sicherheit sagen. Alex ist ein Meister seines Fachs. Es war eine interessante Herausforderung, weil wir den Luxus genossen, echte Kulissen bauen zu dürfen, anstatt ständig mit Blue Screens arbeiten zu müssen. Auch wenn es bei manchen Szenen unumgänglich war.

    Wir haben uns die Illustrationen in der Buchvorlage angesehen, wo das Boot zum Beispiel eher wie ein Wikingerschiff aussieht. Aber das war die einzige Inspirationsquelle, die wir hatten. Ansonsten haben wir uns ganz auf unsere Fantasie verlassen. Alex hat etwas gemacht, was mir sehr gefallen hat und was ich jederzeit wiederholen würde: Er hat alle Räume komplett gebaut, nicht nur zur Hälfte, wie es sonst aus Kostengründen oft üblich ist. Der Nussraum zum Beispiel ist rund, obwohl man auch nur die Hälfte hätte bauen können. Aber letztlich macht das die Dreharbeiten nur unnötig kompliziert. John Boorman zum Beispiel hat erzählt, dass er für den Film Excalibur den Tisch für die Tafelrunde nur zur Hälfte bauen konnte und deshalb beim Dreh fünfmal so lange für die Szenen brauchte. Die meisten unserer Kulissen waren im Ganzen aufgebaut, und das war gut so. Zum einen wurde man nicht so oft von Besuchern am Set gestört, zum anderen hatten die Schauspieler die Kulisse vor Augen und nicht die Crew. Das ist besonders hilfreich, wenn es eine fantastische Umgebung ist. Sie wirkt dann viel realer.

    In Dahls Buch wird kein genauer Ort oder Zeitpunkt genannt, an dem die Handlung spielt. Ist es Amerika oder England? Bei der Filmadaption blieben Burton und McDowell ähnlich unbestimmt. Sie entschieden sich für eine Mischung aus europäischen und amerikanischen Einflüssen – das industrielle Amerika, gepaart mit Nordengland – und verbanden die Optik der 1950er- und 1970er-Jahre mit einer futuristischen Anmutung, die aus den Sechzigern stammen könnte.


    Wir haben uns Fotos von Nordengland angesehen, und Alex ist sogar dorthin gefahren, um sich die Gegend genauer anzuschauen. Aber wir hatten das Gefühl, dass Pittsburgh, Pennsylvania, als Handlungsort genauso gut passen könnte. Es war also eine Mischung aus verschiedenen Elementen. Wir wollten einen eigenständigen Ort schaffen, der nicht sofort als England oder Amerika zu erkennen war. Wonkas Fabrik sollte einen Optimismus und eine Kraft ausstrahlen, die an die Hoover-Talsperre erinnerte. Aber im Dunkeln sollte sie ein wenig furchterregend wirken …

    … und leicht faschistisch.


    Ja, wie gesagt, Willy Wonka ist der Citizen Kane oder Howard Hughes der Süßwarenindustrie. Jemand, der von etwas besessen ist, hat meistens etwas Trauriges und ein bisschen Unheimliches an sich. Auch wenn er nicht unbedingt böse ist. Die ganze Sache ist ziemlich komplex. Für eine Süßwarenfabrik fanden wir dieses Aussehen recht passend. Außerdem besitzen faschistische Bewegungen für einen Filmregisseur eine gewisse Faszination. Vermutlich, weil man sich selbst darin wiedererkennt …
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    Die größte Innenkulisse für den Film war der Schokoladenfluss, der auf der geräumigen 007-Bühne in den Pinewood-Studios aufgebaut wurde. Mit dem wogenden Gras und den grellbunten Pflanzen wirkt die Kulisse wie eine riesige verrückte Minigolfanlage – und erinnert damit an die Schlussszene von FRANKENWEENIE.


    Ich bin ein großer Fan von Minigolfanlagen. In Burbank, wo ich aufgewachsen bin, gab es sehr viele davon. Ich habe sogar ein Buch über Minigolfanlagen auf der ganzen Welt. Die Kulisse sollte einen natürlich gewachsenen Eindruck machen. Sie besteht zum größten Teil aus Schokolade und einigen anderen Dingen. Alex und ich hatten jedenfalls nicht bewusst vor, eine Minigolfanlage aus Süßigkeiten zu erschaffen.

    Es war lustig, eine solche Kulisse auf der Bond-Bühne zu bauen, weil dort normalerweise U-Boote oder die Zentrale des Superschurken gefilmt werden. Immer wieder kamen Leute vorbei, die dachten, wir würden einen neuen James-Bond-Film drehen. Dann kamen Fragen wie: »Was soll denn das sein? Die Minigolfanlage eines Größenwahnsinnigen?« Es hat wirklich Spaß gemacht …

    Wir hatten keine richtige Vorlage, an die wir uns anlehnen konnten. Aber je mehr realistische Elemente wir einbauen konnten, desto besser. Besonders auch wegen der Kinder, von denen einige bis dahin noch nie vor einer Kamera gestanden hatten. Für sie war es enorm hilfreich, eine richtige Kulisse zu haben, anstatt vor einem Blue Screen agieren zu müssen.

    Ich wollte, dass der Fluss auch wirklich das dickflüssige Aussehen von Schokolade hat, also nicht nur braun gefärbtes Wasser war. Wir haben deshalb einen echten Schokoladenersatzstoff benutzt, um dem Ganzen die richtige Textur zu verleihen. Außerdem sollte der Schokoladenwasserfall echt und nicht computergeneriert sein. Alex und Joss Williams, der Effekte-Künstler, haben mit vielen verschiedenen Flüssigkeiten experimentiert.

[image: Abbildung]Vier Oompa Loompas

    
Es war auch nicht leicht, das richtige Gras zu finden, das nicht zu künstlich aussah – das Gleiche galt für die Pflanzen. Wir haben deshalb zum Teil echte, angemalte Pflanzen verwendet. Wir mussten genau die richtige Balance finden, damit es nicht zu künstlich, aber auch nicht zu realistisch aussah. Es sollte real und irreal zugleich wirken.

    Als Inspiration für die Innenräume der Fabrik – insbesondere den Fernsehraum, den Nussraum und den Erfindungsraum – empfahl Burton McDowell den Film Gefahr: Diabolik von Mario Bava.


    Aber nur, weil ich ein großer Fan dieses Films bin und ihn für sehr sehenswert halte. Die einzelnen
      Räume standen jeweils für sich. Die Funktionen richteten sich an der Story aus, aber beim Design hatten wir einen großen Spielraum. Beim Fernsehraum sind
      dabei noch am ehesten Einflüsse von anderen Filmen zu erkennen, zum Beispiel 2001 oder THX 1138, wo viele weiße Räume vorkommen. Der Grundriss des Nussraums stand ziemlich schnell fest, auch wenn wir eine Weile mit dem Farbschema herumexperimentierten. Im Erfindungsraum sollten eine Menge seltsame Gerätschaften zu sehen sein. Wir haben teils fertige Requisiten benutzt, teils Gegenstände, die wir irgendwo gefunden hatten, zum Beispiel Teile von einem alten Mixer oder Ähnliches.

    Da Burton den Film so realistisch wie möglich halten wollte, schlug er vor, vierzig Eichhörnchen fünf Monate lang für die Nussraumszene abzurichten – sie sollten Nüsse knacken und dann Veruschka Salz angreifen. Letzten Endes wurde die Szene aber mithilfe computergenerierter Bilder und ferngesteuerter Roboter umgesetzt. Nur für die Nahaufnahmen wurden echte Eichhörnchen verwendet.


    CHARLIE UND DIE SCHOKOLADENFABRIK lässt sich nicht mit Herr der Ringe und anderen Hightech-Filmen vergleichen. Er hatte zwar auch ein großes Budget, war aber kein Actionfilm. Ich wollte mich deshalb nicht zu sehr auf die Computertechnik verlassen. Schon wegen der Kinderdarsteller sollte alles so realistisch wie möglich sein. Als ich zum ersten Mal von einem echten Eichhörnchen angesprungen wurde, war das ziemlich gruselig und überraschend. Für Julia Winter, die Darstellerin der Veruschka, wurde es durch die Verwendung echter Tiere einfacher, die Szene glaubwürdig umzusetzen. Selbst für erfahrene Schauspieler wie James Fox war es sicher hilfreich, in einer relativ realistischen Umgebung arbeiten zu können. Außerdem sind digitale Bilder auch nicht gerade billig: Unterm Strich ist es wohl immer noch preiswerter, einem echten Eichhörnchen beizubringen, jemanden anzugreifen.

    Der Tiertrainer Mike Alexander hielt es jedenfalls für möglich, obwohl er noch nicht oft mit Eichhörnchen gearbeitet hatte. Die Zusammenarbeit mit ihm war sehr angenehm. Natürlich stellt sich die Frage, ob überhaupt echte Tiere für einen Film verwendet werden sollten, aber Mike geht bei seiner Arbeit sehr einfühlsam und überlegt vor. Außerdem blieb er immer auf dem Boden der Tatsachen. Er hat uns nie das Blaue vom Himmel versprochen, sondern immer genau gesagt, was machbar ist und was nicht.

    [image: Abbildung]Eine Skizze von Burton zur Schokoladenfluss-Kulisse

    

    Die Dreharbeiten für den Film dauerten sechs Monate, von Juni bis Dezember, was vor allem mit dem britischen Gesetz zur Kinderarbeit zusammenhing. Danach dürfen Kinder nicht mehr als viereinhalb Stunden am Tag arbeiten.


    Wir haben versucht, Leerlauf möglichst zu vermeiden. Aber wir haben nicht achtzehn Stunden am Tag gedreht, sondern meist nur normale Arbeitstage im Studio verbracht. Die Kinder waren zum Glück noch nicht so abgestumpft, was das Showbusiness angeht – einige von ihnen hatten noch nie vor einer Kamera gestanden –, und das war durchaus von Vorteil.

    Die Dreharbeiten gingen zügig voran. Wir sind sogar etwas früher als geplant fertig geworden. Manchmal hatten wir drei verschiedene Kamerateams gleichzeitig im Einsatz, zum Beispiel eines für die Szenen mit den Oompa Loompas. Und auch sonst gab es genug zu tun. Wir haben also nicht sechs Monate lang nur untätig herumgesessen.

    Für die Oompa Loompas, die winzigen Arbeiter in Wonkas Fabrik, die in der ersten Verfilmung von Kleinwüchsigen mit grünen Perücken und orangefarbener Schminke im Gesicht gespielt wurden und die in beiden Filmen genau wie im Buch für die musikalische Untermalung sorgen, engagierte Burton den ein Meter zweiunddreißig großen Deep Roy, der auch schon in PLANET DER AFFEN und BIG FISH mitgespielt hatte.


    Es war eine interessante Herausforderung. Uns ging es vor allem darum, die richtige Größe für die Oompas herauszufinden – im Buch sind sie etwa kniehoch. Kleinwüchsige Darsteller zu verwenden wie in der ersten Verfilmung erschien mir da nicht passend. Computergenerierte Bilder wollte ich aber auch nicht. Die Oompas sollten menschlich sein. Wir haben deshalb eine Menge Skulpturen angefertigt, um die richtige Höhe zu ermitteln. Ein bisschen seltsam sollten sie aussehen, aber nicht zu klein, wie in Ein Fall für die Borger – es sollte etwas dazwischen sein.

    Mit Deep hatte ich früher schon zusammengearbeitet und finde, dass er sehr interessant aussieht. Man kann nicht genau sagen, wo er herkommt. Er hat etwas Altersloses und Würdevolles an sich, das mir für die Oompa Loompas genau richtig erschien. Und weil er etwas kleiner ist als der Durchschnittsmensch, kamen wir mit speziellen Linsen und Kulissen hin und mussten nicht auf digitale Tricks zurückgreifen.

    Am Ende des Films wird Wonka in die Familie Bucket aufgenommen und versöhnt sich mit seinem Vater. Beides kommt in Dahls Buch nicht vor. Das Vater-Sohn-Motiv ist jedoch von BIG FISH her vertraut.


    Für John kann ich natürlich nicht sprechen, aber offensichtlich ist ihm dieses Thema sehr wichtig. Ich habe auch einmal versucht, mich mit meinen Eltern zu versöhnen, wenngleich es damals nicht richtig geklappt hat. Und irgendwann war es dann zu spät dafür. Kunst ist eine Möglichkeit, sich mit solchen unbewältigten Problemen auseinanderzusetzen, fast wie eine Therapie. In der Fantasie kann man viele Probleme lösen, die einen ansonsten ein Leben lang verfolgen würden.

    Vom Studio kam die Frage, ob Wonkas Vater am Ende nicht mit dabei sein sollte. Aber mir war das zu süßlich und simpel. John und ich waren einer Meinung, dass Christopher Lee am Ende nicht ganz normal mit am Tisch sitzen sollte. Das Ende lässt ein paar Dinge offen, ist aber trotzdem relativ befriedigend. Im wirklichen Leben wird auch nicht alles hundertprozentig aufgelöst. Deshalb erschien uns das viel realistischer und natürlicher.

    Ich habe mit Helena darüber gesprochen, und sie hat mich auf etwas aufmerksam gemacht, woran ich in diesem Zusammenhang immer denken muss. Es ging um meine Mutter, die wir vor ihrem Tod noch einmal gemeinsam besucht hatten. Zwar hatte ich keine besonders gute Beziehung zu ihr, aber in ihrem kleinen Häuschen in Lake Tahoe hingen trotzdem eine Menge Poster von meinen Filmen. Irgendwie war das sehr anrührend. Auch wenn wir uns nie gut verstanden haben, hat sie dennoch meine Karriere verfolgt. Erfahrungen wie diese machen es einem leichter, sich mit den Figuren in einem Film zu identifizieren.

    Obwohl Burton mit der Motion Picture Association of America (MPAA) und den Studios oft im Clinch darüber lag, ob seine Filme für Kinder zu düster seien, hatte er bei diesem Film keine Probleme. Weder wurde der Erzählton als zu düster noch Johnny Depps Darbietung als zu schräg oder zu gruselig aufgefasst.


    Die meisten Diskussionen wurden schon vor den Dreharbeiten geführt. Es ging eigentlich nur um Kleinigkeiten, nichts Grundlegendes. Zum Beispiel hatte das Studio ein Problem mit einer Dialogzeile. Wonka sagt da: »Das am wenigsten schreckliche Kind wird gewinnen.« Die Leute vom Studio fanden das nicht politisch korrekt, obwohl es auch im Buch genau darum geht. Während der Arbeit am Film gab es dann keine Einwände mehr. Das Studio war sehr kooperativ. Es wird abzuwarten sein, ob die Zuschauer den Film zu düster finden. Bei BATMANS RÜCKKEHR lag das Verhältnis bei fünfzig zu fünfzig – die Hälfte der Zuschauer fand den Film düsterer als den Vorgänger, bei der anderen Hälfte war es genau umgekehrt. Daran sieht man, dass es eher etwas mit der Einstellung der Leute zu tun hat und weniger mit dem Film an sich.
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      Skizze eines Oompa Loompas im Fernsehraum

    

    Wir haben uns bei CHARLIE ziemlich genau an die Buchvorlage gehalten. Eigentlich ist das Buch sogar schlimmer, weil es vieles der Vorstellungskraft des Lesers überlässt. Dem einen oder anderen mag die Eichhörnchenszene zu gruselig sein. Aber sie entspricht genau der Szene im Buch. In den Originalzeichnungen sieht man sogar, wie die Eichhörnchen das Mädchen in ein Loch im Boden werfen.

    Mit der MPAA hatte ich schon immer meine Probleme. Ich habe das Gefühl, dass da eine gewisse Doppelmoral herrscht. In manchen Filmen darf jemandem der Kopf abgehackt werden, in anderen nicht. Und meine Filme scheinen dabei immer den Kürzeren zu ziehen. Seit FRANKENWEENIE werden mir da immer irgendwelche finsteren Absichten unterstellt, die gar nicht wirklich vorhanden sind.

    
    [image: Abbildung]
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    Seit NIGHTMARE BEFORE CHRISTMAS hatte Burton nach einem neuen Projekt für die Stop-Motion-Technik gesucht. Allerdings hatte sich im Laufe der Jahre im Bereich der Filmanimation einiges verändert, nicht nur was die Qualität computergenerierter Bilder anging. Vorreiter dieser Technologie waren die Pixar Animation Studios, die 1986 von John Lasseter, Steve Jobs und Edwin Catmull gegründet wurden. Die ersten sechs Filme des Studios – Toy Story, Das große Krabbeln und Toy Story 2 unter der Regie von John Lasseter, Die Monster AG und Findet Nemo sowie der Film Die Unglaublichen – The Incredibles von Brad Bird, der mehrere Oscars gewann – spielten weltweit mehr als drei Milliarden Dollar ein und sorgten dafür, dass in Hollywood das Interesse an der traditionellen Animation weiter zurückging.


    Komischerweise heißt es immer, die Weiterentwicklung des Computers sei für diesen Trend verantwortlich, aber in Wahrheit macht Pixar einfach gute Filme. Es liegt also nicht am Medium per se. Viele der Leute von Pixar kenne ich noch aus meiner Studienzeit, zum Beispiel John Lasseter und Brad Bird – beides sehr innovative und kreative Künstler. Ich bin kein großer Fan von Computeranimation, weil mich die Bilder ästhetisch oft nicht überzeugen. Pixar dagegen gelingt es, charmante Bilder zu erschaffen. Ihre Figuren sind viel ansprechender als die von anderen Firmen. Aber das ist mein persönliches Empfinden.

    Ich weiß nicht mehr, wer es war, der die traditionelle Filmanimation für tot erklärt hat. War es Jeffrey Katzenberg oder jemand von Disney? Jedenfalls ist das Quatsch! Früher oder später wird bestimmt wieder jemand einen tollen Film mit traditioneller Animation machen. Der Gigant aus dem All von Brad Bird war zum Beispiel ein guter Film, der bloß unter schlechtem oder mangelndem Marketing gelitten hat. Wenn er erfolgreich gewesen wäre, hätte sicher keiner behauptet, die klassische Animation sei tot.

    NIGHTMARE BEFORE CHRISTMAS beruhte auf einem Gedicht, das Burton nach der Fertigstellung von VINCENT geschrieben hatte. Die Idee zu CORPSE BRIDE wurde dagegen von außen an ihn herangetragen – durch Joe Ranft, einen talentierten Drehbuchautor und Storyboardzeichner, der im Trickfilmbereich gearbeitet und sich auch als Synchronsprecher einen Namen gemacht hatte (zum Beispiel in Die Schöne und das Biest, NIGHTMARE BEFORE CHRISTMAS und Toy Story 2). In den späten Siebzigern hatte Ranft am CalArts studiert (wo er auch Burton und John Lasseter kennenlernte) und wurde später von Disney übernommen. Er arbeitete an den Drehbüchern von Bernard und Bianca im Känguruhland (1990), Die Schöne und das Biest (1991) und Der König der Löwen (1994) mit und war bei NIGHTMARE BEFORE CHRISTMAS und JAMES UND DER RIESENPFIRSICH für die Storyboards zuständig, bevor er bei Pixar seine Nische fand. Ranft kam 2005 im Alter von fünfundvierzig Jahren bei einem tragischen Autounfall ums Leben.


    Zu der Zeit, als Ranft an NIGHTMARE arbeitete, stieß er auf eine europäische Legende aus dem 19. Jahrhundert. Darin geht es um einen jungen Mann, der in seine Heimat zurückkehrt, um seine Verlobte zu heiraten. Sein Ehering landet jedoch irrtümlich am Finger eines ermordeten Mädchens, das aus dem Grab aufersteht, um sich von nun an als seine rechtmäßige Braut zu betrachten. Der junge Mann muss in die Unterwelt reisen, um das Missverständnis zu klären, während seine Verlobte sehnsüchtig auf seine Rückkehr wartet.
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    Joe ist ein wunderbarer Geschichtenerzähler – Leuten wie ihm hat Pixar einen Großteil seines Erfolges zu verdanken. Er war auf Teile einer alten Legende gestoßen – ich weiß nicht einmal, aus welchem Land sie ursprünglich stammte. Joe war der Meinung, dass sie mir gefallen könnte. »Das klingt wie etwas, das du filmisch umsetzen könntest«, hat er zu mir gesagt.

    Damals war ich gerade mit NIGHTMARE fertig und suchte nach einem ähnlichen Projekt, das sich für die Stop-Motion-Technik eignete. Ich hielt also nach passendem Material Ausschau. Und als Joe mir von dieser Legende erzählte, konnte ich sie mir sofort gut als Stop-Motion-Film vorstellen.

    An NIGHTMARE hat mir vor allem das emotionale Element gefallen, die Figur Sally. Außerdem wollte ich gern noch mehr weibliche Figuren verwenden. CORPSE BRIDE sollte also ein sehr emotionaler Film werden.

    Aus diesem Grund fand ich auch, dass sich die Stop-Motion-Technik dafür besonders gut eignete. Ich konnte mir einfach nicht vorstellen, dass der Film mit Zeichentrick oder Computeranimation eine ähnliche Intensität erreichen würde. Vielleicht liegt es daran, dass Animatoren die Puppen mit ihren Händen bewegen, das Ganze also etwas Taktiles, Greifbares hat. Wie bei den Filmen von Ray Harryhausen – die Monster sprechen direkt die Gefühle der Zuschauer an.

    Jedenfalls habe ich für CORPSE BRIDE ein paar Zeichnungen angefertigt, das Projekt dann aber erst mal eine Weile ruhen lassen …

    Es sollte zehn Jahre dauern, bis das Projekt endlich Gestalt annahm, obwohl sich Burton auch während der Produktion von JAMES UND DER RIESENPFIRSICH und MARS ATTACKS! schon darum bemüht hatte, es ins Rollen zu bringen. Während NIGHTMARE BEFORE CHRISTMAS von Disney produziert wurde, landete CORPSE BRIDE bei Warner Bros.


    Wie bei NIGHTMARE könnte ich auch hier nicht sagen, warum es so lange gedauert hat, bis das Projekt endlich umgesetzt wurde. Manchmal braucht es eben zehn Jahre, bis in eine Sache Bewegung kommt.

    NIGHTMARE hatte ich in meiner Zeit bei Disney entwickelt und CORPSE BRIDE, während ich für Warner Bros. gearbeitet habe. Deshalb ist das Projekt auch dort gelandet. Inzwischen schließe ich keine festen Verträge mehr mit den Studios ab, weil es zu viele Nachteile hat. Bei NIGHTMARE hatte ich etwa das Gefühl, dass der Film bei Disney nicht besonders gut aufgehoben war, und hätte ihn gern woanders untergebracht. Aber natürlich wollte das Studio ihn nicht hergeben. Nicht, weil ihnen die Idee so gut gefallen hätte, sondern einfach aus Prinzip. Es könnte ja sein, dass sich damit Geld machen lässt. Und das ist für mich kein Grund, einen Film zu drehen.

    Es war nicht möglich, das Team von NIGHTMARE zusammenzuhalten, weil der Film im Allgemeinen nicht als Erfolg betrachtet wurde. In der Wahrnehmung der Studios ist die Stop-Motion-Technik keine lukrative oder besonders hoch angesehene Form der Animation – bei Warner Bros. war das ähnlich, als wir damals überlegten, in MARS ATTACKS! Stop-Motion zu verwenden.

    Die Trickkünstler zerstreuen sich nach Abschluss eines Projekts meist schnell in alle vier Winde. Und immer mehr wenden sich der Computeranimation zu. Man muss das Eisen schmieden, solange es heiß ist.

    CORPSE BRIDE erhielt noch vor CHARLIE grünes Licht – und das, obwohl es nicht mal ein Drehbuch gab. Um dem Studio die Sache schmackhaft zu machen, habe ich NIGHTMARE als Vorbild benutzt. Dabei war er gar kein besonders gutes Vorbild – damals ging alles wild durcheinander. Aber wenn man schon mal eine Zusage von einem Studio hat, muss man eben sehen, dass man vorankommt.

    Ich ließ also mehrere Drehbücher schreiben und verschiedene Leute daran arbeiten. Zunächst verfasste Caroline Thompson eine Version. Wir hatten jedoch eine Meinungsverschiedenheit, die sich nicht beilegen ließ. Daraufhin kamen Pamela Pettler und John August mit an Bord. Pamela gelang es, die ganze Geschichte auf den Punkt zu bringen. Und mit John hatte ich schon bei BIG FISH zusammengearbeitet – er schafft es, einen immer wieder zu überraschen. Er hat dem Drehbuch den letzten Schliff verliehen.

    Es war nicht leicht, das richtige Gleichgewicht aus Humor und Gefühl zu finden. Dass es sich um eine Dreiecksbeziehung handelte, hat die Sache auch nicht einfacher gemacht. Da besteht immer die Gefahr, dass eine der Figuren ins Hintertreffen gerät. Es war wichtig, den Blickwinkel aller drei Figuren – Victor, Emily und Victoria – gleichwertig darzustellen. Victor sollte nicht wie ein fieser Mistkerl wirken und die Mädchen nicht wie gemeine Zicken. Es hat eine Weile gedauert, aber am Ende haben wir es ganz gut hinbekommen. Man kann die Gefühle aller drei Figuren nachvollziehen und verzeiht ihnen ihre diversen Psycho-Spielchen.

[image: Abbildung]Victor Van Dort und die Leichenbraut

    
    
Animator Mike Johnson hatte bereits an NIGHTMARE BEFORE CHRISTMAS und JAMES UND DER RIESENPFIRSICH mitgearbeitet. Darüber hinaus hatte er 1996 einen eigenen Kurzfilm mit dem Titel The Devil Went Down to Georgia und eine Folge der von Eddie Murphy gesprochenen Fernsehserie The PJs (1999) gedreht. Weil Burton seine Arbeit gefiel, engagierte er ihn als Co-Regisseur für CORPSE BRIDE.


    Es gab nur wenige Leute, die für den Job infrage kamen. Ich wollte jemanden, der sich im Animationsbereich auskannte, also in dieser Hinsicht nicht völlig unbeleckt war. Damals kannte ich Mike noch nicht persönlich, aber er war mir von einigen Leuten empfohlen worden, und ich hatte ein paar seiner Arbeiten gesehen. Außerdem hatte er schon mal für eine Folge bei einer Fernsehserie Regie geführt, war also in der Lage, so etwas durchzuziehen. Natürlich sind das alles nur Anhaltspunkte, aber er schien seinen Job sehr ernst zu nehmen und brachte einiges an Erfahrung mit.

    In der Serie The PJs, die von den Vinton Studios unter der Leitung von Will Vinton produziert wurde – Pioniere der Knetanimation, die vor allem im Werbebereich sehr erfolgreich sind –, kam eine revolutionäre neue Technik mit der Bezeichnung Foamation zum Einsatz. Ursprünglich wurde darüber geredet, dass CORPSE BRIDE im Hauptsitz der Firma in Portland, Oregon, gedreht werden sollte. Der Gedanke an eine Zusammenarbeit wurde jedoch bald wieder fallen gelassen.


    Es hat nicht funktioniert, die Chemie stimmte einfach nicht. Das lag nicht an dem Studio oder den Leuten dort – sie leisten wirklich hervorragende Arbeit. Manchmal findet man eben keinen Draht zueinander. 

    Nachdem ich die Zusammenarbeit mit dem Studio beendet hatte, hatte ich das Glück, an Allison Abbate zu geraten, die schon bei NIGHTMARE mitgewirkt und Der Gigant aus dem All produziert hatte. Sie hatte Erfahrung mit Animationsfilmen.

    Burton fertigte einige Zeichnungen zu den Figuren an und reichte diese an den spanischen Charakterdesigner Carlos Grangel weiter, der lange Zeit für DreamWorks gearbeitet hatte und an Filmen wie Der Prinz von Ägypten (1998) und Große Haie – Kleine Fische (2004) beteiligt gewesen war. Bei genauerer Betrachtung von CORPSE BRIDE gewinnt man den Eindruck, dass die männliche Hauptfigur Victor eine erwachsene Version von Vincent aus dem gleichnamigen frühen Kurzfilm darstellen könnte.


    Das ist mir hinterher auch aufgefallen. Man versucht immer, einen persönlichen Bezug zu einem Projekt herzustellen, um sich in die Figuren hineinzudenken. Anfangs habe ich ein paar Skizzen von Victor und von Victorias Eltern Finis und Maudeline angefertigt. Danach kam die Sache richtig ins Rollen. Carlos hat sich meine Zeichnungen vorgenommen und sie weiter ausgeschmückt. Er hat dabei immer versucht, den ursprünglichen Skizzen möglichst treu zu bleiben. Er stellte quasi die Verbindung zwischen mir und den Puppenherstellern dar – MackKinnon and Saunders in Manchester. Mit ihnen hatte ich früher schon zusammengearbeitet. Sie haben einige der Puppen für MARS ATTACKS! angefertigt und auch bei diesem Projekt wieder großartige Arbeit geleistet. Es kommt immer darauf an, die richtigen Leute zu finden, besonders bei einem Medium wie Stop-Motion, weil es nicht mehr viele Künstler gibt, die sich noch damit befassen. 
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      Die Leichenbraut (gesprochen von Helena Bonham Carter) in ihrer ganzen Schönheit

    
    

Das Aussehen von Emily, der Leichenbraut, erinnert an Elsa Lanchester in dem Film Frankensteins Braut und ist zugleich auch eine Anspielung auf FRANKENWEENIE.


    Frankenstein hat hier gleich in mehrfacher Hinsicht als Inspiration gedient. Zum einen auf der Figurenebene, zum anderen aber – wesentlich grundlegender – geht es bei der Stop-Motion-Technik ebenfalls darum, etwas Unbelebtem Leben einzuhauchen. Natürlich fragt man sich, warum einen ein bestimmtes Medium besonders anspricht. Als Kind hat der Frankenstein-Mythos einen starken Eindruck bei mir hinterlassen. Das Thema hat mich einfach fasziniert. Und damit hängt wohl auch meine frühe Begeisterung für die Stop-Motion-Technik zusammen. 

    In klassischer Burton-Manier werden in CORPSE BRIDE zwei Welten einander gegenübergestellt: die Welt der Lebenden und die der Toten. Dabei wirkt das Land der Toten jedoch viel farbenfroher als das graue, triste Reich der Lebenden.


    Die Idee, dass das Reich der Lebenden viel »lebloser« als das der Toten wirken sollte, kam mir schon sehr früh. Als Kind hatte ich oft das Gefühl, dass die Begriffe »normal« und »unnormal« das genaue Gegenteil von dem bedeuten, was sie eigentlich aussagen sollen. Ich habe mich auch seit jeher von Riten wie dem mexikanischen Tag der Toten angesprochen gefühlt. Die puritanische Vorstadtgesellschaft, in der ich aufgewachsen bin, hat den Tod stets als etwas Dunkles und Negatives ausgegrenzt. Aber sterben müssen wir alle mal. Deshalb faszinieren mich Kulturen, die den Tod als Teil des Lebens betrachten.

    Für die Synchronisation von CORPSE BRIDE gelang es Burton, eine Reihe herausragender Schauspieler zu engagieren, darunter Johnny Depp als Victor Van Dort, Emily Watson als Victors Verlobte Victoria, Helena Bonham Carter als Leichenbraut sowie Albert Finney und Joanna Lumley als Victorias Eltern. Darüber hinaus wirkten an dem Film Christopher Lee, Richard E. Grant, Jane Horrocks und Paul Whitehouse mit. Letzterer ist vor allem in Großbritannien für seine Fernsehsketche in The Fast Show bekannt, die Johnny Depp nach eigener Aussage sehr schätzt.


    Ich hatte großes Glück, weil CORPSE BRIDE kein riesiges Budget hatte. Deshalb war es toll, dass die Leute mitgemacht haben, einfach weil ihnen das Projekt gefallen hat. Das finde ich sehr lobenswert, weil wir dadurch in der Lage waren, mal wieder etwas nur zum Spaß zu machen, ohne dass es einen Haufen Geld abwerfen muss. Es war für alle Beteiligten ein kreatives Projekt und kein reiner Brotjob – das war das Schöne daran. Ich habe die Schauspieler nicht deshalb ausgewählt, weil ich zufällig mit ihnen bekannt war, sondern habe versucht, die passenden Stimmen für die Figuren zu finden. Alberts Stimme zum Beispiel passt einfach wunderbar zu der Figur. Bei Joanna Lumley und Emily ist es genauso, und Paul Whitehouse ist einfach wahnsinnig talentiert. Fast schon zu talentiert.
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      Der diskrete Charme der Leichenbraut
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    Die Synchronisation ist sehr schön geworden. Alle Schauspieler haben sich große Mühe gegeben. Mit einer unauffälligen kleinen Kamera haben wir die Tonaufnahmen gefilmt, weil manche Leute dabei ziemlich aus sich herausgehen, was wiederum den Animatoren helfen kann.

    Während NIGHTMARE BEFORE CHRISTMAS sehr amerikanisch wirkt, ist CORPSE BRIDE ein eher europäischer Film, der an die Tradition des Gothic Horror und das Viktorianische Zeitalter in England erinnert.


    Ich wollte die Handlung des Films nicht konkret verorten. Die eigentlichen Ursprünge der Legende haben mich deshalb auch nicht interessiert – mir ging es eher um den Märchencharakter des Ganzen. Aber der Film hat tatsächlich eine viktorianische Atmosphäre, zumindest in der Welt der Lebenden. Mit dieser unterdrückten Gefühlswelt konnte ich mich identifizieren. Zwar ist meine Kindheit in Burbank nicht direkt mit dem Viktorianischen Zeitalter vergleichbar, aber es herrschten dort ähnlich starre Strukturen. Über die Leute wurde schnell geurteilt, und man hat sie in bestimmte Schubladen gesteckt. Vermutlich rührt die viktorianische Atmosphäre zum Teil auch daher, dass wir den Film in Großbritannien gedreht und eine Menge britischer Darsteller daran mitgewirkt haben. Allerdings habe ich bei der Synchronisation darauf geachtet, nicht nur britische Stimmen zu verwenden, um den Film nicht auf einen bestimmten Ort und eine bestimmte Zeit festzulegen. Johnny hat bei der Synchronisation von Victor einen leicht britischen Akzent verwendet, damit seine Stimme besser zu denen der Nebenfiguren passt.

    Obwohl Burton von der natürlichen Anmutung des Mediums Stop-Motion überzeugt ist, hatte es seit NIGHTMARE BEFORE CHRISTMAS doch einige technologische Verbesserungen gegeben, die ihm neue kreative Möglichkeiten eröffneten, von digitalen Kameras bis hin zu ausgefeilteren Puppen.


    Digitale Technologien haben ihre Vor- und Nachteile, wie jedes andere Werkzeug auch. Wir versuchen, so wenig Technologie wie möglich zu verwenden und uns vor allem auf die Stop-Motion-Technik zu konzentrieren. Bei NIGHTMARE haben wir oft einfach die Köpfe der Puppen ausgetauscht. Bei CORPSE BRIDE sind die Gesichtsausdrücke der Puppen viel subtiler. Allerdings kann das auch Probleme verursachen, weil man durch das Austauschen der Köpfe einen viel klareren Ausdruck erhält. Das war eine der Herausforderungen bei CORPSE BRIDE. Außerdem ist es deutlich schwieriger, menschliche Puppen zu animieren – bei NIGHTMARE waren es ja vor allem Fantasiegestalten. Insbesondere die Animation der menschlichen Hauptfiguren war alles andere als einfach. Und natürlich möchte man nicht irgendwann die Wahl des Mediums selbst infrage stellen. Als wir das Aussehen der menschlichen Figuren festgelegt hatten, war ich aber sehr zuversichtlich.
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    Die Nebenfiguren machten uns weniger Probleme, weil sie plakativer sind. Die Made zum Beispiel erinnert an Peter Lorre. Die alten Warner-Bros.-Trickfilme mit den Karikaturen von ihm haben mir schon immer gefallen. Als Kind kannte ich den echten Schauspieler gar nicht, weil ich noch keinen seiner Filme gesehen hatte, aber diese merkwürdige kleine Figur mochte ich damals schon. Genau das versuchen wir auch mit unseren Nebenfiguren zu erreichen, selbst wenn sie nur kurz zu sehen sind. Sie stellen verschiedene Charaktertypen dar, die sofort zu erkennen sind. Legt man das Aussehen einer Figur fest, bestimmt man damit also gleichzeitig auch ihren Charakter.

    Eine solche Nebenfigur ist Victors verstorbener Hund Scraps – dessen quicklebendigem Skelett er im Land der Toten wiederbegegnet. Wie vieles andere geht auch diese Figur auf Erfahrungen aus Burtons Kindheit zurück.


    Als Kind hatte ich mehrere Hunde. Für Kinder ist die Beziehung zu ihrem Haustier sehr bedeutsam – es ist wahrscheinlich die erste richtige Beziehung ihres Lebens. Und meistens auch die beste. Hunde bringen einem eine bedingungslose Liebe entgegen. Es wäre toll, wenn man das auf die Beziehungen zwischen Menschen übertragen könnte. Mein erster Hund hieß Pepe. Damals war ich zwei oder drei. Er war ein Mischling und hatte Staupe, weshalb ihm kein langes Leben prognostiziert wurde. Dennoch ist er relativ alt geworden, auch wenn er irgendwann zu humpeln begann. Diese großen Hundeaugen – es war Liebe auf den ersten Blick …

    Burton-Kenner werden auch in CORPSE BRIDE vertraute Motive wiederfinden und einen Stil, der an frühere Filme erinnert. Gab es in NIGHTMARE eine Anspielung auf Cab Calloway, so taucht in CORPSE BRIDE die Figur Bonejangles auf – eine kleine Hommage an Sammy Davis Jr. Weder Victor noch Victoria verstehen sich besonders gut mit ihren Eltern. Handlungsort, Erzählton und Dreiecksliebesgeschichte weisen Anklänge an SLEEPY HOLLOW und den frühen Disney-Film Die Abenteuer von Ichabod und Taddäus Kröte auf, der zu Burtons Lieblingsfilmen gehört.


    Manche Dinge hinterlassen einfach einen so starken Eindruck, dass man sie nicht mehr vergisst. Das ist auch der Grund, warum wir gern Filme schauen. Weil sie Gefühle in uns wachrufen und sich tief in unser Gedächtnis prägen. Sie werden Teil unserer Gefühlswelt. Auch wenn ich nicht bewusst versucht habe, mich an den Disney-Film anzulehnen, sind die Einflüsse einfach da. Es war der erste Zeichentrickfilm, den ich in meiner Kindheit gesehen habe, der diese Mischung aus Humor, Musik und kraftvollen und düsteren Szenen hatte.

    Was die Hommage an Sammy Davis angeht – irgendwie passen zu dieser Musik Skelette besonders gut. Das war also die Inspiration für diese Figur.

    Dass man sich mit seinen Eltern nicht versteht, ist vermutlich nichts Ungewöhnliches. Ich könnte mir vorstellen, dass es neunzig Prozent aller Kinder so geht. Auch die Gegenüberstellung von dem, was als normal und unnormal, düster oder weniger düster betrachtet wird, ist für mich ein wichtiges Thema.

    In den Pixar-Filmen kommen in der Regel keine Songs und musikalischen Einlagen vor, ganz im Gegensatz zu Filmen von Disney. Wie NIGHTMARE enthält auch CORPSE BRIDE Songs von Danny Elfman. Ein nostalgisches Festhalten am Vorbild Disney?


    NIGHTMARE hat etwas Operettenhaftes an sich. Bei diesem Film ist es ein wenig anders. Er enthält zwar Musik, ich würde ihn aber nicht als »Musical« bezeichnen. Ich hatte einfach das Gefühl, dass Musik gut zu der Geschichte passen würde. Besonders Dannys Stil schien mir da sehr geeignet. Ich würde musikalische Einlagen nie um ihrer selbst willen einbauen, weil es schnell gekünstelt wirkt. In CORPSE BRIDE kommen zwar ein paar Songs vor, aber sie werden nicht von Céline Dion gesungen …

    2005 fand sich Burton an einem entscheidenden Punkt in seiner Karriere wieder. Zwei Filme standen kurz vor der Veröffentlichung, die auf ältere Projekte und Interessen, aber auch auf Zukünftiges verwiesen. Burton ist zudem Vater geworden. Die Frage, ob das Aufziehen eines eigenen Kindes seine Arbeit beeinflusst hat, beantwortet er aber eher zurückhaltend.


    Im Moment habe ich den Eindruck, dass sich meine Vaterrolle höchstens in körperlicher Hinsicht bemerkbar macht. Oft bekomme ich die Frage gestellt: »Haben Sie CHARLIE gemacht, weil Sie inzwischen selbst Vater sind? Werden Sie in Zukunft mehr Kinderfilme drehen?« Im Moment wäre die Antwort ein klares Nein. Eher reizt es mich, mal einen Horrorfilm oder einen Porno zu drehen … Natürlich ist es eine sehr einschneidende Erfahrung, ein Kind zu bekommen – die Auswirkungen auf das eigene Leben sind groß. Aber ich kann mir nicht vorstellen, dass sich dadurch etwas Grundlegendes an meinen Filmen ändern wird. Möglicherweise könnten sie sogar ein wenig rauer werden …

    Bei den Filmen, die ich bisher gedreht habe, habe ich immer mit einem Studio zusammengearbeitet, und jedes Mal war es ein Albtraum. Aber immerhin weiß ich da, was auf mich zukommt. Das ist die Welt, die ich kenne, auch wenn ich sie nicht besonders mag. Für mich spricht eigentlich nichts dagegen, mal einen richtigen Horrorfilm zu machen. Da hätte ich Spaß dran. Aber weil ich es noch nie gemacht habe, wäre das so, als würde man eine neue Sprache lernen.

    Ein solches Vorhaben sollte man auch nicht zu sehr an die große Glocke hängen. Bei ED WOOD und EDWARD MIT DEN SCHERENHÄNDEN zum Beispiel habe ich mit einem ziemlich geringen Budget gearbeitet. Heute könnte ich das allenfalls noch unter Pseudonym machen. Die Erwartungen der Leute können ziemlich hinderlich sein, auch in Hinsicht auf das Budget: Wenn man für einen reichen Hollywood-Filmemacher gehalten wird und seine Leute nicht anständig bezahlt, heißt es schnell, man würde sie ausnutzen. Das macht die Sache schwieriger.

    Jetzt werde ich mir erst einmal eine Auszeit nehmen und tief durchatmen, weil ich nicht noch einmal in eine so stressige Situation geraten will. Die Zeiten der Fließbandarbeit sind definitiv vorbei. Jedenfalls für eine Weile. Aber ich weiß, dass irgendwo ein neues Projekt auf mich wartet, auch wenn ich noch nicht sagen kann, was es sein wird. Allerdings muss ich dringend etwas an meiner Arbeitsweise ändern – beim nächsten Mal wird alles anders! Das klingt wie das Versprechen eines Drogensüchtigen, oder?
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    [image: Sweeney Todd – Der teuflische Barbier aus der Fleet Street]

    Die Geschichte von Sweeney Todd ist ein Horrorklassiker aus dem 19. Jahrhundert. Der Barbier und notorische Serienmörder Todd schneidet seinen Kunden die Kehle durch, während sie auf seinem Frisierstuhl sitzen, und lässt ihre Leichen über eine Rutsche in den Keller des Hauses gleiten, wo seine Komplizin, die Bäckerin Mrs Lovett, sie zu Hackfleisch verarbeitet und als Füllung für ihre Fleischpasteten verwendet. Auch wenn manchmal behauptet wird, Todd hätte wirklich existiert und sei im 18. Jahrhundert in London für etwa einhundertsechzig Morde verantwortlich gewesen, gilt allgemein als gesichert, dass es sich um eine fiktive Figur handelt, die zum ersten Mal in dem Fortsetzungsroman The String of Pearls: A Romance von Thomas Peckett Prest auftaucht, der im November 1846 in The People’s Periodical erschien. Ein Jahr später wurde die Geschichte in ein Theaterstück mit dem Untertitel The Demon Barber of Fleet Street umgewandelt. Schon bald war Sweeney Todd in England genauso bekannt wie später der Serienmörder Jack the Ripper.


    Im Laufe der Jahre entstanden eine ganze Reihe von Theater- und Filmadaptionen der Geschichte. Die bekannteste Verfilmung ist ein Schwarz-Weiß-Film von 1936 mit dem Titel Sweeney Todd: The Demon Barber of Fleet Street von Regisseur George King. Die Hauptrolle verkörperte ein Schauspieler mit dem passenden Namen Tod Slaughter, der in den 1950er-Jahren auch in einer Theaterproduktion den Sweeney Todd spielte. 1998 war Slaughter außerdem in dem Fernsehfilm The Tale of Sweeney Todd von John Schlesinger zu sehen, in dem Ben Kingsley den Sweeney und Joanna Lumley die Mrs Lovett spielt. Die Rachegeschichte, die heutzutage fester Bestandteil der Legende von Sweeney Todd ist, wurde erst von dem britischen Dramatiker Christopher Bond in seiner Theateradaption von 1973 eingeführt.

    1979 nahm der legendäre amerikanische Lyriker und Komponist Stephen Sondheim Bonds Theaterstück zur Grundlage, um zusammen mit Hugh Wheeler ein Musical zu schreiben, das die Geschichte von Sweeney Todd einem noch breiteren Publikum vertraut machte. Sweeney Todd: The Demon Barber of Fleet Street wurde am 1. März 1979 in New York uraufgeführt. Die Hauptrollen spielten Len Cariou als Sweeney Todd und Angela Lansbury als Mrs Lovett.

    Die Filme habe ich nicht gesehen, aber das Theaterstück hat mir damals sehr gefallen. Von Stephen Sondheim hatte ich noch nie etwas gehört, fand allerdings die Musicalposter sehr cool und interessant. Ich bin kein großer Musical-Fan, aber Sweeney Todd hat mich stark angesprochen, weil es Ähnlichkeit mit einem alten Horrorfilm hat. Es ist ein interessanter Kontrast: Die Musik ist wunderschön, während die Bilder ziemlich gruselig sind. Es war auch spannend, mal so ein blutiges Stück auf der Bühne zu sehen. Ich habe es mir sogar zweimal angeschaut, weil es mir so gut gefallen hat.

    Bereits kurz nach dem Kinostart von BATMAN spielte Burton mit dem Gedanken, Sondheims Musical zu verfilmen. Damals verlief das Ganze allerdings im Sande. Nach MARS ATTACKS! traf sich Burton mit Sondheim, um über eine Verfilmung zu sprechen. Kurz darauf wurde ihm jedoch das Superman-Projekt angeboten, sodass er die Idee ein weiteres Mal fallen ließ. Einige Jahre später sicherte sich DreamWorks die Rechte an Sweeney Todd. Sam Mendes, der Regisseur von American Beauty, und Drehbuchautor John Logan wurden engagiert, um die Geschichte für die Leinwand zu adaptieren, doch Mendes machte schließlich einen Rückzieher, um stattdessen lieber den Film Jarhead – Willkommen im Dreck zu drehen. 2006 war Burton mit den Vorbereitungen zu einem Film mit dem Titel Ripley’s Believe It Or Not! beschäftigt – einer Filmbiografie über den Kuriositätensammler Robert Ripley mit Jim Carrey in der Hauptrolle. Das Drehbuch stammte von Scott Alexander und Larry Karaszewski, die auch schon das Skript zu ED WOOD geschrieben hatten. Burton befand sich gerade in China, auf der Suche nach möglichen Drehorten, als das Projekt von Paramount auf Eis gelegt wurde. Kurz darauf erkundigte er sich nach der geplanten SWEENEY TODD-Verfilmung und wurde mit dem Studio schnell handelseinig.
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      Johnny Depp und Helena Bonham Carter in SWEENEY TODD

    

    Sondheim ist eine beeindruckende Persönlichkeit. Er ist sehr intelligent, sehr leidenschaftlich und ein musikalisches Genie. Aber am meisten bewundere ich an ihm, dass er von seinem Werk zurücktreten kann. Er weiß, dass ein Film etwas anderes ist als ein Bühnenstück, und hat mir als Regisseur freie Hand gelassen. Dafür war ich sehr dankbar. Sofort sympathisch war er mir außerdem, weil er das Musical in Anlehnung an die Filmmusik von Bernard Herrmann komponiert hat. Wenn man sich den Gesang einmal wegdenkt – und bei den Aufnahmen haben wir die Stücke ja auch ohne Gesang zu hören bekommen –, dann ist es wirklich wie Filmmusik. Als er mir das erzählt hat, war ich von dem Projekt sofort begeistert.

    Um ein dreistündiges Musical in einen zweistündigen Film zu verwandeln, waren einige Änderungen nötig. Manche Songs wurden komplett herausgenommen, andere etwas gekürzt. Auch hinsichtlich der Handlung wurde vieles abgeändert, weil sich der Film in erster Linie um die Hauptfigur Sweeney Todd drehen sollte. Einige Nebenhandlungsstränge wurden deshalb fallen gelassen. Als Burton das Projekt übernahm und Logans Drehbuch las, bestand seine erste Amtshandlung darin, einige herausgestrichene Songs wieder aufzunehmen.


    Wir sind ein Stück weit zum Musical zurückgekehrt. Der erste Drehbuchentwurf enthielt deutlich weniger Songs. Es war eher wie in einem traditionellen Filmmusical – eine Menge Dialoge, und dann fängt urplötzlich jemand an zu singen. Unsere Filmfassung ist deutlich stärker von der Musik dominiert. Es sind nicht ganz so viele Songs wie im Musical, aber wesentlich mehr als im ersten Drehbuchentwurf vorgesehen.

    Zu den Songs, die es nicht in den Film schafften, gehört auch das berühmte Anfangsstück des Musicals »The Ballad of Sweeney Todd«, das kurz vor Beginn der Dreharbeiten gestrichen wurde, obwohl das musikalische Thema noch im Film zu hören ist.


    Auf der Bühne ist das ein Chorstück, in dem die Figur Sweeney Todd beschrieben wird. Als wir uns damit genauer befassten, stellten wir allerdings fest, dass die Figur, die dort umrissen wird, nicht ganz unserer Filmfigur entspricht. Außerdem will man als Zuschauer auch nicht die Handlung des Films vorweg erzählt bekommen. Die Figuren sollten ein bisschen geheimnisvoll bleiben.

    Auf der Bühne werden Sweeney Todd und Mrs Lovett traditionellerweise von Schauspielern um die fünfzig gespielt. Burton wollte die beiden Hauptrollen jedoch mit deutlich jüngeren Schauspielern besetzen.


    Der Altersunterschied der Figuren sollte etwas realistischer werden, mit Schauspielern um die vierzig und echten Teenagern. Auf der Bühne sind es ja meist Dreißigjährige, die die Teenager spielen. Im Film würde das unglaubwürdig wirken. Das Ganze hat mich an die Geschichte von Bonnie und Clyde erinnert, und an Bette Davis. Als sie etwas älter wurde, hatte sie so etwas Melancholisches an sich, eine emotionale Tiefe, die gut zu der Geschichte passt.
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    Johnny Depp, der in den Achtzigern in Florida in einer Band namens The Kid Gitarre gespielt und die zweite Stimme gesungen hatte, war Burtons erste Wahl für die Hauptrolle. Ende 2001 hatte Burton Depp in seinem Haus in Südfrankreich besucht und ihm eine CD von der Musicalfassung mit Angela Lansbury in der Hauptrolle mitgebracht, mit der Bitte, sie sich anzuhören. Doch erst fünf oder sechs Jahre später sprach Burton mit Depp tatsächlich über die Rolle und fragte ihn, ob er sich vorstellen könnte, sie zu singen.


    Ich wusste, dass er sehr musikalisch ist, Gitarre spielt und einmal in einer Band war. Auch wenn ich nicht sicher war, ob er damals tatsächlich gesungen hatte, und ich ihn selber auch nie singen gehört hatte. Trotzdem war ich sicher, dass er es hinkriegen würde. Außerdem war mir klar, dass er nur mitmachen würde, wenn er es sich wirklich zutraut.

    Für die Rolle des Sweeney ließen sich Burton und Depp von einigen Stars der Stummfilmära inspirieren, insbesondere von Horror-Ikonen wie Lon Chaney Sr., Boris Karloff und Peter Lorre – Schauspieler, die sie beide in ihrer Kindheit sehr gemocht hatten.


    Wir hatten uns oft über Stars aus alten Horrorfilmen unterhalten und wollten schon immer mal zusammen einen Film machen, in dem sich dieser Schauspielstil einsetzen ließe. Dafür war SWEENEY TODD perfekt geeignet. Der Schauspielstil in diesen Filmen ist sehr zeittypisch, aber irgendwie auch klassisch. Wenn man sich Peter Lorre in Mad Love anschaut oder Boris Karloff – ihre Darbietung hat etwas Archaisches, das mir sehr gefällt.
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      Anthony (Jamie Campbell Bower) und Mrs Lovett (Helena Bonham Carter)

    

    Wie bei EDWARD MIT DEN SCHERENHÄNDEN erinnert Depp mit seiner Performance an einen Stummfilmdarsteller. Die Gefühle der Figur werden eher über die Augen und die Gesichtsausdrücke transportiert als über den Dialog. 


    Während der Dreharbeiten haben wir immer wieder Textzeilen gestrichen. Anders als im Theater ist man im Kino sehr nah an den Figuren dran. Die Schauspieler können vieles allein mit Blicken ausdrücken. Als Zuschauer kann man besser zwischen den Zeilen lesen. Oft reicht es schon, wenn der Zuschauer sieht, dass im Kopf einer Figur etwas vorgeht, auch wenn nicht ganz klar ist, was.

    Eine weitere direkte Inspiration war die Figur Doktor X, die in dem gleichnamigen Film von 1932 von Lionel Atwill gespielt wird und in der Fortsetzung Die Rückkehr des Dr. X sieben Jahre später von Humphrey Bogart. 


    Das war ziemlich erstaunlich – Humphrey Bogart als Monster! Genauso habe ich es auch bei Johnny als Sweeney Todd empfunden. Es ist absolut cool, ihn in einer solchen Rolle zu sehen, weil es einfach so bizarr und fantastisch ist.

    Sweeney Todd besitzt alle Eigenschaften einer typischen Burton-Figur, die häufig gesellschaftliche Außenseiter oder Eigenbrötler sind. Während Burton nach eigener Aussage normalerweise einige Jahre braucht, bis er seinen persönlichen Bezug zu einem Film genauer analysieren kann, ist Sweeney Todd schon jetzt seine absolute Lieblingsfigur.


    Ich kann mich mit ihm identifizieren, weil ich mich auch manchmal so fühle. Er ist sehr nach innen gekehrt, lebt in seiner eigenen Welt, was in seinem Fall nichts Gutes bedeutet, weil ihn all die aufgestauten Gefühle in den Wahnsinn treiben. Was natürlich eine eher oberflächliche Betrachtungsweise ist. So habe ich das nie gesehen. Er trägt den Wahnsinn zwar in sich, aber seine Beweggründe sind für mich ganz klar nachvollziehbar. Er ist eine gequälte Seele, die eine Menge durchgemacht hat – das gefällt mir so an ihm. Er spricht nicht viel, sondern starrt nur aus dem Fenster und brütet vor sich hin. Das ist das Schöne an Filmen mit einem stark visuellen Stil – die Bilder sind sehr symbolisch, sie drücken Gefühle und innere Zustände aus. Man betrachtet sie wie ein Gemälde. Ich habe einmal zu Johnny gesagt: »Wenn ich Schauspieler wäre, würde ich genau diese Rolle spielen wollen. Man muss nicht viel reden, nur aus dem Fenster schauen. Perfekt! Der Gesang ist allerdings eine andere Sache.«

    [image: Abbildung]

    Nachdem er seinen Sweeney gefunden hatte, wandte sich Burton der Rolle der Mrs Lovett zu. Helena Bonham Carter, mit der Burton im echten Leben liiert ist und die in PLANET DER AFFEN mitgespielt und auch einige kleinere Rollen in BIG FISH und CHARLIE UND DIE SCHOKOLADENFABRIK übernommen hat, ist seit ihrer Jugend ein Fan des Musicals und wollte deshalb unbedingt die Rolle haben. Für Burton war die Entscheidung jedoch nicht unproblematisch, weil er sich nicht nachsagen lassen wollte, er hätte Bonham Carter die Rolle nur gegeben, weil sie seine Lebenspartnerin ist.


    Ich war ziemlich nervös, weil es eine große Rolle ist. Und nicht nur ich, sondern auch Sondheim musste mit der Wahl zufrieden sein. Eine solche Rolle erfordert schon einiges an schauspielerischem Können.

    Jahre bevor Burton Bonham Carter das erste Mal begegnet war, hatte er eine Aquarellskizze von Sweeney Todd und Mrs Lovett angefertigt, und als sie ihm während den Vorbereitungen zum Film erneut in die Hände fiel, stellte er fest, dass die beiden Figuren Depp und Bonham Carter erstaunlich ähnlich sahen.


    Ich wusste, dass Helena vom Aussehen her sehr gut passte. Ich konnte mir die beiden sofort zusammen vorstellen. Trotzdem hatte ich das Gefühl, dass ich mir noch andere Schauspielerinnen ansehen sollte. Allerdings wollte ich auch nicht zu viele einladen, weil es nicht besonders angenehm ist, irgendwo vorsingen zu müssen.

    Burton flog nach New York, um sich eine Reihe möglicher Mrs Lovetts anzuschauen, die alle das Stück »The Worst Pies in London« vorbereiten sollten. Als er nach Großbritannien zurückgekehrt war, beschloss er, die Entscheidung noch etwas aufzuschieben.


    Ich war wirklich hin- und hergerissen und habe deshalb die Entscheidung erst mal ein paar Wochen aufgeschoben. Dann habe ich mir alle Aufnahmen noch einmal angeschaut, mit Helenas ganz am Schluss. Ich war ernsthaft bereit, jemand anderem den Vorzug zu geben, aber zu meiner Überraschung hat mir ihre Darbietung einfach am besten gefallen. Dann habe ich mir Gedanken darüber gemacht, wie ich das dem Studio gegenüber durchsetzen könnte, weil die Besetzung – anders als bei Johnny – doch etwas heikel war.

    Letzten Endes musste wie bei der Rolle des Sweeney Todd Sondheim seine Zustimmung geben. Der Komponist sah sich die Aufnahmen aller Kandidatinnen an und entschied sich unabhängig von Burton ebenfalls für Bonham Carter.


    Die Figur hat wie Sweeney etwas sehr Trauriges, Emotionales und Wahnhaftes an sich. Deshalb passen die beiden auch so wunderbar zusammen. Es geht in dem Film in erster Linie um ihre Beziehung zueinander. Sie sind so ein merkwürdiges Paar – ich kann sie mir fast in einem Wachsmuseum als Ausstellungsstück vorstellen. Es war sehr wichtig, dass sie visuell zueinander passen, damit man ihnen dieses seltsame Bündnis auch abnimmt. Sie sehen beide sehr blass und verlebt aus.

    Wie bei den meisten Musicalfilmen wurden Musik und Songs vor den Dreharbeiten aufgenommen, damit die Schauspieler am Set zu den Aufnahmen mitsingen konnten. Nach Burtons Empfinden schuf die Musik am Set eine Stummfilmatmosphäre und hatte damit einen enormen Einfluss auf die Ästhetik des Films.


    Durch die Aufnahmen erhielt das Ganze einen Rhythmus, was besonders Johnny sehr gefiel. Man hatte fast das Gefühl, Lon Chaney vor sich zu sehen. Wenn sich die Leute zur Musik bewegen, schafft das gleich die richtige Stimmung. Die Kameraeinstellungen ergeben sich dann wie von selbst. Natürlich sollte es kein MTV-Video werden – die Bewegungen der Darsteller sollten zur Musik passen, aber nicht übertrieben rhythmisiert wirken. Die Musik erleichtert bei den Dreharbeiten jedoch vieles, und ich würde jederzeit wieder mit Musik am Set arbeiten, selbst wenn ich keinen Musicalfilm drehe. 

    Bei SWEENEY TODD arbeitete Burton hinter den Kulissen mit zwei neuen Teammitgliedern zusammen: dem gebürtigen Polen Dariusz Wolski als Kameramann, der die ersten drei Fluch der Karibik-Filme mit Johnny Depp in der Hauptrolle gedreht hatte, und dem italienischen Szenenbildner und zweimaligen Oscar-Preisträger Dante Ferretti, der an sechs Filmen von Federico Fellini mitgewirkt hatte und darüber hinaus an Zeit der Unschuld, Gangs of New York, Die Abenteuer des Baron Münchhausen und Interview mit einem Vampir. Vor SWEENEY TODD hatte Ferretti mit Burton an Ripley’s Believe It Or Not! gearbeitet, bis das Projekt auf Eis gelegt wurde.
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      Tim Burton und Johnny Depp am Set von SWEENEY TODD

    

    Ich kenne Dantes Werk gut. Es ist ein tolles Gefühl, jemanden mit an Bord zu haben, der schon mit Fellini zusammengearbeitet hat. Es erinnert einen daran, dass man einen Film dreht und nicht nur Teil einer Industrie ist. Er ist ein echter Künstler. Wenn man an seinem Büro vorbeigeht, sieht man ihn dort sitzen und zeichnen. Die vielen historischen Details, die er zu dem Film beigetragen hat – das war für mich sehr aufregend.

    Burton ging es nicht darum, ein historisch korrektes Abbild von London im 19. Jahrhundert zu schaffen. Stattdessen schickte er dem in Rom ansässigen Szenenbildner eine DVD mit Frankensteins Sohn (1939) von Rowland V. Lee als Vorlage. Das London, das Burton und Ferretti schließlich für den Film schufen, ist keiner bestimmten Zeitperiode zuzuordnen und hat eine etwas fantastische Anmutung.


    Wir entschieden uns für ein nicht ganz realistisches Aussehen, weil die Geschichte in ihrer ganzen Stilisierung eher an einen Mythos, eine Legende erinnert. Es sollte wie in den Frankenstein-Filmen sein, wo man auch nur einen ungefähren Eindruck vom Handlungsort erhält: die rumänischen Berge, 1740. Wir wollten ein fantastisches London erschaffen, das zum Charakter der Geschichte passt. Die Handlung des Originals ist in der Zeit von Jack the Ripper angesiedelt. Ich wollte aber, dass das Ganze etwas früher spielt, ohne es zeitlich genau zu verorten.

    Obwohl Burton dafür bekannt ist, dass er fantastische Welten mithilfe traditioneller Filmtechniken erschafft – er zieht echte Kulissen CGI in der Regel vor –, wollte er SWEENEY TODD ursprünglich wie Sin City von Frank Miller und Robert Rodriguez mit minimalen Bühnenaufbauten und Requisiten vor Green Screens filmen und Hintergrund und Kulissen später digital einfügen.


    Das lag zum Teil am Budget. Aber als ich dann genauer darüber nachdachte, habe ich mich doch dagegen entschieden. Kulissen sind nicht nur für mich hilfreich, sondern auch für die Schauspieler – eigentlich für alle Beteiligten. Schließlich sollte es ein Musicalfilm werden. Und wenn die Schauspieler vor Green Screens singen müssen, ist man jeder Realität völlig entrückt – ein Albtraum. Der Gesang war einer der Hauptgründe, warum wir am Ende doch Kulissen gebaut haben.

    In Sondheims ursprünglicher Bühnenfassung wurde sehr viel Blut vergossen, was das Broadway-Publikum, das an heitere, weniger blutrünstige Stücke gewöhnt war, damals ziemlich verschreckte. Burton war entschlossen, auch im Film reichlich Kunstblut fließen zu lassen, selbst auf die Gefahr hin, dass der Film keine uneingeschränkte Altersfreigabe erhielt.


    Das war das Erste, was wir zum Studio gesagt haben: »Leute, in diesem Film wird es eine Menge Blut geben!« Ich hatte mehrere eher weichgespülte Bühnenfassungen gesehen, aber das ist doch Quatsch. Es ist eine Geschichte über einen Serienmörder. Da werden Menschen zu Hackfleisch verarbeitet und in Pasteten gebacken. Das ist einfach nicht politisch korrekt, und da sollte man auch nichts schönen. Aber die Gewaltszenen im Film sind nicht sehr explizit. Es erinnert eher an einen Hammer-Film, nicht an Hostel. Das Blut ist grellrot. Damit haben wir uns an die Bühnenshow angelehnt, wo das Blut auch eher Symbolcharakter hat und Teil des Farbschemas ist.

    Natürlich bestand die Möglichkeit, dass der Film einige Puristen verärgern würde, weil er an manchen Stellen vom Musical abweicht und auch ein paar der Songs fehlen. Ich habe mir Mühe gegeben, so nah wie möglich an der Vorlage zu bleiben. Allerdings wird es wahrscheinlich auch gar nicht so viele Puristen geben. Der Film ist eine ziemliche Gratwanderung – ein Musicalfilm mit eingeschränkter Altersfreigabe, in dem eine Menge Blut fließt. Und Leute, die sich Broadway-Musicals ansehen, gehen normalerweise nicht in Slasher-Filme und umgekehrt.
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    Das Kinderbuch Alice im Wunderland von Reverend Charles Lutwidge Dodgson, der unter dem Pseudonym Lewis Carroll schrieb, erschien ursprünglich 1865 mit Illustrationen von John Tenniel. Carrolls Buch erzählt die seltsamen Abenteuer eines Mädchens namens Alice, die durch einen Kaninchenbau in ein fantastisches Land gelangt, das von merkwürdigen Gestalten wie einem weißen Kaninchen, einer sprechenden Raupe und der Grinsekatze bevölkert wird. Die erste Auflage des Buches von zweitausend Stück war beinahe sofort ausverkauft, und es wurde zu einem der einflussreichsten Kinderbücher überhaupt. Sechs Jahre später erschien die Fortsetzung Alice hinter den Spiegeln, die noch erfolgreicher war als ihr Vorgänger und in der Figuren wie Diedeldei und Diedeldum, Jabberwocky und die Rote Königin auftauchten. Heute erscheinen beide Bücher meistens in einem Band.


    Die Grundidee von Alice im Wunderland hat mich schon immer fasziniert – ein junges Mädchen, das in ein Kaninchenloch fällt und allen möglichen merkwürdigen und verrückten Gestalten begegnet. Die Figuren aus diesen Büchern sind inzwischen längst Teil unserer Kultur geworden, und jeder von uns kennt sie, selbst wenn er die Bücher nicht gelesen hat. Aus Filmen, Songs und Illustrationen wusste ich wahrscheinlich mehr über Alice als aus den Büchern – und diese Bilder haben sich mir ins Gedächtnis geprägt. Sie sind sehr ikonisch und haben die Art beeinflusst, wie wir die Welt wahrnehmen. Das fand ich daran so spannend: Alice’ Geschichte spricht das Unterbewusstsein an.

    Carrolls Bücher sind oft für Bühne und Leinwand adaptiert worden. Zuerst wurden sie als Theaterstück in London aufgeführt, doch die erste Verfilmung folgte bereits 1903 durch Cecil Hepworth mit May Clark als Alice. Seitdem hat es Dutzende Fernseh- und Kinofilme gegeben, darunter die hochkarätig besetzte Version von Paramount Pictures aus dem Jahr 1933, unter der Regie von Norman Z. McLeod mit Charlotte Henry in der Hauptrolle; die BBC-Verfilmung von 1967 von Jonathan Miller mit Anne-Marie Mallik; und Walt Disneys gefeierter Zeichentrickfilm von 1951.


    Keine der Verfilmungen, die ich gesehen hatte, hat mir wirklich gefallen oder wurde meines Erachtens der Vorlage gerecht, obwohl die Version von 1933 mit Cary Grant und W. C. Fields vermutlich noch die beste war, weil sie so merkwürdig ist. Die eher geradlinigen Adaptionen des Stoffes – in denen ein passives, irgendwie nerviges kleines Mädchen durch eine Wunderwelt läuft und mit irgendwelchen seltsamen Gestalten Abenteuer erlebt, die nirgendwohin führen – sprechen mich nicht so an. Auch die viel gelobte Disney-Version hat mir nicht gefallen. Die Alice im Wunderland-Attraktion im Disneyland ist mir wahrscheinlich nachhaltiger im Gedächtnis geblieben als der Film – obwohl ich mich schon noch an ein paar Bilder daraus erinnere. Aber er hat mir nie etwas bedeutet. Das ist das Problem an der Geschichte: Sie besteht aus einer Aneinanderreihung zufälliger Ereignisse – eines merkwürdiger als das andere –, die einen insgesamt aber ziemlich kaltlassen.

    Anfang 2008 erhielt Burton ein Drehbuch von Linda Woolverton, die auch schon an Walt Disneys König der Löwen und Die Schöne und das Biest mitgearbeitet hatte. Alice, wie der Arbeitstitel lautete, war im Wesentlichen eine Fortsetzung zu Carrolls Geschichten. Im Mittelpunkt steht eine jugendliche Alice an der Schwelle zum Erwachsenwerden, die von merkwürdigen Träumen von einem fantastischen Land geplagt wird. Sie kehrt ins Wunderland zurück und durchläuft dort eine Art Übergangsritus, um im Anschluss ihr Leben selbst in die Hand zu nehmen und sich mit dem Andenken ihres Vaters auszusöhnen. Obwohl die Geschichte neu und Alice deutlich älter ist als in Carrolls Büchern, enthielt Woolvertons Drehbuch viele Themen und Figuren aus der Vorlage und wirkte zugleich frisch und vertraut.


    Es war der Versuch, die Grundidee, den Geist der ursprünglichen Geschichte in das Medium Film zu transponieren, ohne sich sklavisch an den Text des Buches zu halten. An Lindas Drehbuch hat mir gefallen, dass Alice sich hier zwischen Kindheit und Erwachsenendasein befindet. Zugleich wirkt sie – wie viele junge Leute – ihrem Alter weit voraus, weshalb sie auch nicht recht in ihre Kultur und ihre Zeit passt. Die Idee, Alice als stark nach innen gekehrte Figur darzustellen, die in der viktorianischen Gesellschaft aus dem Rahmen fällt, hat mich fasziniert. Ihre Schwierigkeiten rühren daher, dass die Gesellschaft von ihr verlangt, sich anzupassen. Sie versucht, ihren eigenen Weg zu finden, aber ihre Umgebung will sie in eine Schublade stecken und sie gängeln. Sie zieht sich deshalb von der Gesellschaft zurück. Das ist eine Erfahrung, die sicher viele Menschen machen, und einige wehren sich eben dagegen. Ich selbst habe es auch immer getan. Ich habe es nie hingenommen, wenn jemand versucht hat, mir etwas aufzuzwingen. Alice geht es genauso.

    [image: Abbildung]
      Tim Burton und Mia Wasikowska während der Dreharbeiten zu ALICE IM WUNDERLAND

    

    Was Linda auch sehr schön eingefangen hat, ist dieser Traumzustand, in dem man leicht orientierungslos ist. Mir ist es auch schon passiert, dass derselbe Traum immer wiederkehrt. Das ist wie beim Zauberer von Oz – ebenfalls eine Geschichte, in der sich die Hauptfigur einer Fantasiewelt bedient, um sich mit ihren realen Problemen auseinanderzusetzen, um innerlich zu wachsen und ihren Weg im Leben zu finden. Träume funktionieren ähnlich: Die im eigenen Kopf erschaffenen Fantasiewelten helfen uns dabei, uns besser im Leben zurechtzufinden. Sei es nun Dorothy im Zauberer von Oz oder die Kinder in Narnia – sie alle unternehmen eine abenteuerliche Reise, die nicht real, sondern psychologisch ist. Diese Entdeckungsreise zu schildern ist eine der großen Stärken von Fantasy und Märchen. Und obwohl Märchen im Allgemeinen als unrealistisch betrachtet werden, sind sie für mich realistischer als vieles andere. Die Geschichte hat mich deshalb stark angesprochen. 

    Für die Hauptrolle suchte Burton nach einer relativ unbekannten Darstellerin. Castingdirektorin Susie Figgis sah sich erst eine ganze Reihe englischer Schauspielerinnen an, bevor sie ihre Suche auf die USA und andere Länder ausweitete. Schließlich fand sie die ideale Besetzung in der australischen Schauspielerin Mia Wasikowska.


    Wir haben uns sehr viele Schauspielerinnen angesehen, aber Mia hat uns mit ihrer gefühlvollen, aber zugleich toughen Art überrascht. Sie wirkt sehr intelligent und selbstsicher, strahlt aber auch eine bestimmte Naivität aus, wie man sie oft bei Künstlern findet. Sie besitzt einen gewissen Ernst und scheint ihrem Alter voraus zu sein. Und weil man in dem Film mit Alice zusammen auf die Reise geht, brauchten wir jemanden, der das auf subtile Weise darstellen konnte.

    Neben Alice ist wahrscheinlich der Hutmacher (engl. »Hatter« oder »Hatta«) die bekannteste Figur aus Lewis Carrolls Werk. Er taucht zum ersten Mal in dem Kapitel »Eine verrückte Teeparty« in Alice im Wunderland auf, wo er Alice darauf hinweist, dass sie einen neuen Haarschnitt brauche, und ihr ein Rätsel aufgibt. Für die Rolle des Hutmachers griff Burton einmal mehr auf Johnny Depp zurück.


    Der Name »Mad Hatter« prägt sich einem sofort ins Gedächtnis. Er hat einfach einen tollen Klang. Und Johnny besitzt die Gabe, Figuren zu erschaffen, die zu ihrem Namen passen. In der ursprünglichen Geschichte ging der Name auf die Quecksilbervergiftung zurück, unter der Hutmacher häufig litten und die sie verrückt werden ließ. Das war unser Ausgangspunkt, um die Figur zu entwickeln. Wir sind also ein Stück weit von der Vorlage zurückgetreten und haben versucht, den Kern der Figur wieder sichtbar zu machen. Für mich war er so eine Art Besessener, jemand mit einem Tourette-Syndrom, der verschiedene Persönlichkeiten in sich trägt, die alle gleichzeitig reden wollen. Wir wollten dem Hutmacher eine relativ ungewöhnliche, extreme Persönlichkeit geben, damit er sich von den anderen Figuren im Film absetzt, die alle ziemlich verrückt sind. Jede der Figuren sollte eine bestimmte Ausprägung von Wahnsinn haben, damit nicht alle gleich sind.

    Dass die Figuren ein bisschen verschroben sind, finde ich nur realistisch. So ist das eben in Träumen. Schöne Träume enthalten oft auch seltsame Elemente, und Albträume haben auch ihre angenehmen Momente. Die Traumlandschaft ist einfach merkwürdig. Darum ging es mir in dem Film: diesen Traumzustand darzustellen, in dem Fantasie und Vorstellungskraft regieren. Wie in jedem Märchenland gibt es auch im Wunderland gute und böse Geschöpfe. Aber selbst die guten haben ihre Macken. Und das gefällt mir so daran, das ist für mich das Besondere an dieser Welt.

    Wie üblich begann Burton die Arbeit an dem Film damit, dass er von einigen zentralen Figuren aus Carrolls Büchern Zeichnungen anfertigte, um ein Gefühl für ihr Aussehen zu gewinnen. Die erste Figur, die er zeichnete, war die Rote Königin, die im Film von Helena Bonham Carter gespielt wird.


    Mit der Königin habe ich angefangen. Danach kamen Diedeldum und Diedeldei, die Grinsekatze und der Hutmacher. Natürlich waren es nur Skizzen, aber irgendwie sehen die bei mir am Ende immer alle gleich aus. Der Hutmacher ähnelte Johnny und die Rote Königin Helena – das liegt einfach an meinem Zeichenstil.
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      Burtons morbides Traumland

    
    
Für das Aussehen des Wunderlandes ließ sich Burton von den Bildern des berühmten Illustrators Arthur Rackham inspirieren, dessen ehemaliges Londoner Atelier er kurz zuvor gekauft hatte, um dort sein Büro einzurichten. Außerdem arbeitete er mit mehreren Konzeptkünstlern zusammen, darunter Michael Kutsche und Dermot Power und das Team von Szenenbildner Robert Stromberg.


    Ich wollte mich an die klassischen Illustrationen anlehnen, ihnen aber ein frisches Aussehen verleihen. Die Bücher sind von einer ganzen Reihe von Künstlern illustriert worden – Rackham zum Beispiel oder Tenniel –, und die Bilder unterscheiden sich ziemlich voneinander. Ich wollte den klassischen Look aufgreifen, ihm aber eine etwas andere Anmutung verpassen. Das Wunderland sollte sehr bunt und hell wirken, aber auch ein bisschen überwuchert. Die Formschnittgewächse sind zum Beispiel nicht mehr ganz so sauber geschnitten wie früher. Es sollte einen etwas melancholischen, verwunschenen Eindruck machen, als hätte es Alice nachgetrauert.

    Auch wenn Burton echte Kulissen bevorzugt, entschied er sich bei diesem Film dafür, die Schauspieler vor einem Green Screen zu filmen, um die Hintergründe und die klassischen Figuren aus Carrolls Werk wie die Grinsekatze, die Raupe oder das weiße Kaninchen digital einzufügen. Abgesehen von einigen Wochen an einem Außendrehort in Cornwall, England, wo die realistischen Szenen aufgenommen wurden, wurde der Film Ende 2009 innerhalb von vierzig Tagen auf einer Green-Screen-Bühne in den Culver City Studios, Los Angeles, gedreht.


    Das ist ein merkwürdiges Arbeiten. Ich bin kein großer Fan von Green Screens. Ich ziehe echte Kulissen vor. Bei SWEENEY TODD haben wir auch ein paar Green-Screen-Aufnahmen gemacht, aber die dauerten nur wenige Tage. Bei diesem Film sind fast alle Szenen so gedreht worden, was vor allem an unserer Herangehensweise an das Material lag. Wir haben das Ganze fast wie einen animierten Film behandelt, obwohl bei meinen animierten Filmen ja meistens trotzdem Kulissen gebaut wurden. Wir haben uns für digitale Bilder entschieden, weil sie uns mehr Freiheiten ließen. Zum Beispiel hatte ich vor, das Aussehen der Schauspieler etwas zu verändern – Helenas Kopf und Johnnys Augen größer zu machen – und den Rest als reine Animation zu gestalten. Dadurch waren wir an eine bestimmte Vorgehensweise gebunden. Man fängt mit einer leeren Leinwand an und baut die Bilder Schritt für Schritt auf. Weil das Ganze ein einziges Experiment war, hätte es mit echten Kulissen Probleme geben können.

    Für mich war es sehr schwierig, weil ich mich immer darauf verlasse, dass die Kulissen die richtige Atmosphäre für eine Szene schaffen. Die Kamera steht an einem bestimmten Ort – man will die Schauspieler hier und das Fenster dort haben. Bei der Arbeit mit dem Green Screen ist es quasi umgekehrt. Man dreht die Szenen und setzt sie später zusammen. Das war für mich sehr ungewohnt. Obwohl das Artwork im Wesentlichen schon stand und wir die Bilder fast in Echtzeit hätten digital bearbeiten können, war es irgendwie seltsam, eine Szene erst nach dem Drehen zusammenzufügen. Außerdem mussten wir uns mit einer ganzen Reihe von technischen Fragen auseinandersetzen, die mit der Größe der einzelnen Figuren im Verhältnis zueinander zu tun hatten. Alice wird im Film ständig größer und kleiner. Das alles stellte uns vor große Probleme. Hinzu kam, dass man sich irgendwann ziemlich ausgelaugt fühlt, wenn man andauernd nur vor einem Green Screen arbeitet – wie ein Zombie. Deshalb wollte ich die Dreharbeiten schnell über die Bühne bringen, damit zumindest die Schauspieler ihren Schwung behalten. Wir haben schnell gearbeitet und viel improvisiert.

    Die Green-Screen-Aufnahmen wurden dann von Sony Imageworks in die digitalen Kulissen eingefügt, was über ein Jahr in Anspruch nahm. Verantwortlich war Ken Ralston, der für seine Arbeit bereits fünf Academy Awards gewonnen hatte und bei Jurassic Park, Star Wars, Forrest Gump und Zurück in die Zukunft beteiligt war. Die Postproduktion gestaltete sich als äußerst mühseliger Prozess, der bis kurz vor Kinostart des Films andauerte.


    Es ist das genaue Gegenteil zur traditionellen Vorgehensweise. Normalerweise dreht man einen Film und verbringt dann sechs Monate oder auch ein Jahr damit, ihn zu schneiden. Und so sollte es auch sein – man sieht, was man hat, und bearbeitet das Material. Hier dagegen haben wir einen Soundtrack komponiert und alles Mögliche gemacht, ohne einen fertigen Film zu haben. Das Ganze war ein merkwürdiges Puzzle, bei dem man nicht weiß, wie es am Ende aussehen wird. Die Figuren, den Animationsstil und andere Dinge haben wir bis zum Schluss ständig aneinander angepasst. Es war das seltsamste Projekt, an dem ich je gearbeitet habe, und ich würde mich nicht noch einmal auf so etwas einlassen. Es gleicht einem Wunder, dass am Ende überhaupt etwas Sinnvolles dabei herausgekommen ist.
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      Johnny Depp als Hutmacher

    

    Während ED WOOD von Touchstone Pictures produziert wurde, dem ehemaligen Erwachsenenlabel von Walt Disney, stellte ALICE IM WUNDERLAND Burtons erste Zusammenarbeit mit dem Mutterkonzern seit NIGHTMARE BEFORE CHRISTMAS dar.


    Ich hatte immer eine merkwürdige Beziehung zu Disney. Es ist schon witzig: Der Konzern hat mich mehrere Male rausgeworfen, um mich dann doch wieder mit offenen Armen zu empfangen. Und auch wenn die Leute dort wechseln, hat sich an der zwiespältigen Einstellung mir gegenüber nichts geändert. Weil ich meine Karriere dort begonnen habe, fühle ich mich dem Konzern immer noch ein wenig verbunden. Interessanterweise wussten die Leute bei Disney bis zum Schluss nicht, wie der Film werden würde, weil es noch nichts gab, was wir ihnen hätten zeigen können. Ich bewundere ihren Mut, dass sie das so einfach akzeptiert haben – dass sie mir so viel Vertrauen entgegengebracht haben.

    Während Burton mit Hochdruck daran arbeitete, ALICE IM WUNDERLAND rechtzeitig zum Kinostart fertigzustellen, lieferte sich Walt Disney Studios ein öffentliches Gefecht mit einigen Kinobetreibern darüber, wann der Film auf DVD erscheinen sollte. Disney wollte die üblichen siebzehn Wochen, die Filme in den Kinos laufen, in den USA und einigen anderen Ländern auf zwölf verkürzen. Europäische Kinobesitzer liefen gegen die Idee Sturm und drohten damit, den Film zu boykottieren. Bis zum Morgen der Weltpremiere von ALICE IM WUNDERLAND in London war Burton sich nicht sicher, wie viele Kinos in Großbritannien den Film überhaupt zeigen würden.


    Unglücklicherweise hat das Studio beschlossen, unseren Film für ein Experiment zu missbrauchen. Noch einen Tag vor der endgültigen Entscheidung hatte ich einen Auftritt im Frühstücksfernsehen der BBC und musste eingestehen, dass ich nicht einmal genau wüsste, ob der Film überhaupt in Großbritannien anlaufen würde. Es war eine sehr traumatische Erfahrung. Zum Glück hat es dann ja doch noch geklappt.

    ALICE IM WUNDERLAND kam am 5. März 2010 in die Kinos. Bis jetzt spielte der Film eine Milliarde Dollar ein, was ihn zu Burtons bislang größtem finanziellen Erfolg macht. 


    Ich bin sehr stolz auf den Film, besonders wenn ich an den Entstehungsprozess zurückdenke. Ich habe ihn mir seitdem nicht mehr angesehen, aber ich bin mit dem Ergebnis zufrieden. Auch wenn es ein paar schlechte Kritiken gab, habe ich doch das Gefühl, dass er den Zuschauern gefallen hat, und das freut mich sehr.

    
FILMOGRAFIE

    1982

    VINCENT

    Produzent Rick Heinrichs

    Regie Tim Burton

    Drehbuch Tim Burton

    Kamera (s/w) Victor Abdalov

    Darsteller Vincent Price (Erzähler)

    Länge 5 Min.

    Premiere 1. Oktober 1982

    Der siebenjährige Vincent Malloy bildet sich ein, Vincent Price zu sein.

    
1983

    HANSEL AND GRETEL

    Executive Producer Julie Hickson

    Regie Tim Burton

    Drehbuch Julie Hickson

    Darsteller Michael Yama, Jim Ishida

    Länge 45 Min.

    Premiere 31. Oktober 1983

    Verfilmung des grimmschen Märchens »Hänsel und Gretel« mit japanischen Darstellern.

    
1984

    FRANKENWEENIE

    Produktionsfirma Walt Disney

    Produzentin Julie Hickson

    Regie Tim Burton

    Drehbuch Lenny Ripp, auf der Grundlage einer Idee von Tim Burton

    Kamera (s/w) Thomas E. Ackerman

    Schnitt Ernest Milano, A. C. E.

    Musik Michael Convertino, David Newman

    Artdirector John B. Mansbridge

    Darsteller Shelley Duvall (Susan Frankenstein), Daniel Stern (Ben Frankenstein), Barret Oliver (Victor Frankenstein), Joseph Maher (Mr Chambers), Roz Braverman (Mrs Epstein), Paul Bartel (Mr Walsh), Domino (Ann Chambers), Jason Hervey (Frank Dale), Paul C. Scott (Mike Anderson), Helen Boll (Mrs Curtis) u. a.

    Länge 29 Min.

    Premiere 14. Dezember 1984

    Victor Frankensteins Hund Sparky läuft einem Ball hinterher und wird von einem Auto überfahren. Nachdem Victors Lehrer Mr Walsh den Kindern in der Schule vorgeführt hat, wie man mithilfe von Elektrizität einen toten Frosch zum Leben erwecken kann, gräbt Victor seinen geliebten Hund auf dem Friedhof wieder aus, holt ihn ins Leben zurück und versteckt ihn auf dem Dachboden seines Elternhauses. Sparky entkommt jedoch und jagt den Nachbarn Angst und Schrecken ein. Als Mr Frankenstein seinem Sohn auf die Schliche kommt, lädt er die Nachbarn ein, um sie mit dem wiederauferstandenen Sparky bekannt zu machen. Der Abend endet jedoch im Chaos, und der Hund – gefolgt von Victor und einer Meute wütender Nachbarn – flüchtet sich in eine nahe gelegene Minigolfanlage. Sparky stirbt ein zweites Mal, als er den bewusstlosen Victor aus einer brennenden Windmühle rettet. Den Nachbarn gelingt es jedoch, ihn mit einigen Starthilfekabeln, die sie an ihre Autobatterien anschließen, wieder zum Leben zu erwecken.

    ALADDIN UND DIE WUNDERLAMPE

    OT Aladdin and His Wonderful Lamp

    Produktionsfirma Platypus Productions in Zusammenarbeit mit Lion’s Gate Films

    Executive Producer Shelley Duvall

    Produzenten Bridget Terry, Fredric S. Fuchs

    Regie Tim Burton

    Drehbuch Mark Curtiss, Rod Ash

    Musik David Newman, Michael Convertino

    Szenenbildner Michael Erler

    Darsteller Valerie Bertinelli (Prinzessin Sabrina), Robert Carradine (Aladdin), James Earl Jones (Lampen-Dschinn und Ring-Dschinn), Leonard Nimoy (böser Magier), Ray Sharkey (Großvisier), Rae Allen (Aladdins Mutter), Joseph Maher (Sultan), Jay Abramowitz (Habibe), Martha Velez (Zofe), Bonnie Jefferies, Sandy Lenz und Marcia Gobel (die drei grünen Frauen), John Salazar (Diener)

    Länge 47 Min.

    Premiere 14. Juli 1986

    Neuverfilmung der Geschichte von Aladdins Wunderlampe für Shelley Duvalls Fernsehserie Faerie Tale Theatre. In Deutschland erschien der Film als Teil der Reihe Große Märchen mit großen Stars.

    
1985

    PEE-WEES IRRE ABENTEUER

    OT Pee-Wee’s Big Adventure

    Produktionsfirma Aspen Film Society-Shapiro, Warner Bros.

    Executive Producer William E. McEuen

    Produzenten Robert Shapiro, Richard Gilbert Abramson

    Regie Tim Burton

    Drehbuch Phil Hartman, Paul Reubens, Michael Varhol

    Kamera Victor J. Kemper, A. S. C.

    Schnitt Billy Weber

    Musik Danny Elfman

    Szenenbildner David L. Snyder

    Darsteller Paul Reubens (Pee-Wee Herman), Elizabeth Daily (Dottie), Mark Holton (Francis Buxton), Diane Salinger (Simone), Judd Omen (Mickey), Irving Hellman (Mr Crowtray), Monte Landis (Mario), Damon Martin (Chip), David Glasser, Gregory Brown, Mark Everett (BMX Kids), Daryl Keith Roach (Chuck), Bill Cable, Peter Looney (Polizisten), James Brolin (Pee-Wee), Morgan Fairchild (Dottie) u. a.

    Länge 90 Min.

    Premiere 26. Juli 1985

    Eines Tages holt Pee-Wee Herman nach dem Frühstück sein geliebtes rot-weißes Fahrrad hervor. Ein reicher Junge namens Francis bietet ihm an, es ihm abzukaufen, aber Pee-Wee lehnt ab und fährt in die Stadt, um sich eine neue Hupe zu besorgen. Als er den Laden verlässt, muss er feststellen, dass sein Fahrrad gestohlen wurde. Die Polizei ist ihm keine Hilfe, deshalb besucht er eine Wahrsagerin, die fälschlicherweise behauptet, das Fahrrad würde sich im Keller der Alamo-Mission in San Antonio, Texas, befinden.

    Und damit beginnt Pee-Wees Odyssee durch Amerika: Er fährt per Anhalter zunächst mit einem flüchtigen Sträfling und später mit der geisterhaften Truckfahrerin Large Marge mit, die schon seit einem Jahr tot ist. Sie setzt ihn bei einem Diner ab, wo Pee-Wee die Kellnerin Simone kennenlernt, die davon träumt, Paris zu besuchen. Nachdem Pee-Wee von Simones eifersüchtigem Freund verjagt wurde, erreicht er schließlich das Alamo, muss zu seinem Entsetzen aber feststellen, dass das Gebäude überhaupt keinen Keller hat. Nach einem wilden Ritt auf einem Bullen und einem Intermezzo in einer Bar voller Biker hat Pee-Wee einen Unfall und landet im Krankenhaus, wo er im Fernsehen sein Fahrrad sieht, das von einem Kinderstar in einem neuen Film benutzt werden soll. Pee-Wee schleicht sich auf das Studiogelände, holt sich sein Fahrrad zurück und wird über verschiedene Filmbühnen gejagt.

    Nachdem er entkommen ist, sieht er unterwegs eine brennende Zoohandlung und hält an, um die Tiere aus dem Feuer zu retten. Als er vor dem Laden das Bewusstsein verliert, wird er verhaftet. Einer der Filmbosse ist davon überzeugt, dass sich aus Pee-Wees Geschichte ein guter Film machen ließe, und lässt einen Abenteuerstreifen im Stil von James Bond drehen, in dem Pee-Wee eine Gastrolle als Hotelpage erhält. Später tauchen sämtliche Leute, die Pee-Wee während seiner Suche kennengelernt hat, zur Weltpremiere des Films in einem Autokino auf.

    
1986

    THE JAR

    Regie Tim Burton

    Drehbuch Michael McDowell, auf der Grundlage einer Kurzgeschichte von Ray Bradbury 

    Musik Danny Elfman

    Darsteller Griffin Dunne, Paul Bartel

    Länge 23 Min.

    Folge der Fernsehserie Alfred Hitchcock Presents.

    
1988

    BEETLEJUICE

    Produktionsfirma The Geffen Company, Warner Bros.

    Produzenten Michael Bender, Larry Wilson, Richard Hashimoto

    Regie Tim Burton

    Drehbuch Michael McDowell, Warren Skaaren und Larry Wilson

    Kamera Thomas E. Ackerman

    Schnitt Jane Kurson

    Musik Danny Elfman

    Szenenbildner Bo Welch

    Darsteller Alec Baldwin (Adam Maitland), Geena Davis (Barbara Maitland), Jeffrey Jones (Charles Deetz), Catherine O’Hara (Delia Deetz), Winona Ryder (Lydia Deetz), Sylvia Sidney (Juno), Robert Goulet (Maxie Dean), Glenn Shadix (Otho), Dick Cavett (Bernard), Annie McEnroe (Jane Butterfield), Michael Keaton (Betelgeuse), Patrice Martinez (Rezeptionistin), Simmy Bow (Pförtner), Maurice Page (Ernie) u. a.

    Länge 92 Min.

    Premiere 29. März 1988

    Das glücklich verheiratete Paar Adam und Barbara Maitland beschließt, den Urlaub damit zu verbringen, ihr idyllisches Haus in Neuengland zu renovieren. Bei der Heimkehr aus der Stadt weicht Adam einem Hund aus. Das Auto stürzt von einer Brücke in einen Fluss, und die Maitlands kommen bei dem Unfall ums Leben. Sie finden sich in ihrem Haus wieder, wo ihnen ein Handbuch für frisch Verstorbene ihre neue Situation erklärt. Als Geister sind sie an ihr ehemaliges Haus gebunden. Wenn sie versuchen, es zu verlassen, landen sie in einer anderen Dimension – einer Wüstenwelt, die von riesigen Sandwürmern bevölkert ist.

    Mit dem Frieden ist es bald vorbei, als das Haus verkauft wird und die neuen Besitzer aus New York eintreffen. Die Familie Deetz – Charles, der unter dem Pantoffel seiner Frau, der Möchtegernbildhauerin Delia, steht, und ihre mürrische Tochter Lydia – beginnt zusammen mit ihrem korpulenten Einrichtungsberater Otho das Haus umzugestalten. Die Maitlands bitten Juno um Hilfe, die Sachbearbeiterin, die sich im Nachleben um sie kümmern soll. Diese teilt ihnen mit, dass sie für die nächsten 125 Jahre in ihrem Haus bleiben und die neuen Bewohner selbst verjagen müssen. Die Versuche der Maitlands, der Familie Deetz einen Schrecken einzujagen, schlagen jedoch allesamt fehl. Obwohl die Maitlands für Charles und Delia unsichtbar bleiben, kann deren Tochter Lydia sie sehen und freundet sich mit ihnen an.

    Entgegen dem Ratschlag von Juno nehmen die Maitlands Kontakt zu dem scheußlichen Betelgeuse auf, der sich selbst als freischaffender Bioexorzist bezeichnet. Er soll die Familie Deetz vertreiben. Aber Betelgeuse ist mehr daran interessiert, Lydia zu heiraten und in die Welt der Lebenden zurückzukehren. Gemeinschaftlich gelingt es den Maitlands und Lydia, Betelgeuse zu besiegen und ihn ins Jenseits zu verbannen. Die Familie Deetz und die Maitlands beschließen, fortan friedlich zusammenzuwohnen.

    
1989

    BATMAN

    Produktionsfirma Warner Bros.

    Executive Producers Benjamin Melniker, Michael E. Uslan

    Produzenten Jon Peters, Peter Guber, Chris Kenny

    Regie Tim Burton

    Drehbuch Sam Hamm, Warren Skaaren

    Kamera Roger Pratt

    Schnitt Ray Lovejoy

    Musik Danny Elfman

    Szenenbildner Anton Furst

    Darsteller Jack Nicholson (Joker / Jack Napier), Michael Keaton (Batman / Bruce Wayne), Kim Basinger (Vicki Vale), Robert Wuhl (Alexander Knox), Pat Hingle (Commissioner James Gordon), Billy Dee Williams (Harvey Dent), Michael Gough (Alfred Pennyworth), Jack Palance (Carl Grissom), Jerry Hall (Alicia Hunt) u. a.

    Länge 126 Min.

    Premiere 19. Juni 1985

    Gotham City wird von Mafiaboss Carl Grissom beherrscht. Reporter Alexander Knox und Fotojournalistin Vicki Vale gehen Gerüchten nach, dass in der Stadt ein selbst ernannter Gesetzeshüter in der Gestalt einer Fledermaus sein Unwesen treiben soll. 

    Vale und Knox besuchen einen Spendenball in der Villa von Multimillionär Bruce Wayne, der von Vicki sehr angetan ist. In derselben Nacht soll Grissoms rechte Hand Jack Napier eine Chemiefabrik überfallen. Als die Polizei anrückt, erkennt Napier, dass er von seinem Boss in eine Falle gelockt wurde. Grissom will sich wegen Napiers Affäre mit seiner Freundin an ihm rächen. Kurz darauf taucht Batman auf der Bildfläche auf, und Napier stürzt in einen Bottich voller Säure. Später kehrt er als Joker zurück – mit einem ewig zum Grinsen verzerrten Mund, totenbleichem Gesicht und grünen Haaren.

    Der Joker tötet Grissom und übernimmt dessen Verbrechersyndikat. Er versetzt einige Kosmetikprodukte mit toxischen Chemikalien, wodurch zahlreiche Menschen sterben. Batman, das Alter Ego von Bruce Wayne, versucht, dem Joker auf die Spur zu kommen, der nicht nur ein Interesse an Vicki Vale entwickelt hat, sondern auch, wie sich herausstellt, in seinem früheren Leben als Jack Napier für den Tod von Waynes Eltern in seiner Kindheit verantwortlich war. Der Joker veranstaltet eine Parade in Gotham City und lockt die Bewohner der Stadt auf die Straßen, indem er Banknoten verschenkt. In Wahrheit hat er jedoch vor, die Menschen mit Giftgas zu töten. Batman vereitelt seinen Plan, doch dem Joker gelingt es, Vicki zu entführen und sie auf den Glockenturm der Kathedrale von Gotham City zu verschleppen. Nach einem Kampf mit Batman stürzt der Joker in den Tod.

    BEETLEJUICE – Ein außergewöhnlicher Geist

    Burton fungierte als Executive Producer der Trickfilmserie BEETLEJUICE.

    
1990

    EDWARD MIT DEN SCHERENHÄNDEN

    OT Edward Scissorhands

    Produktionsfirma Twentieth Century Fox

    Executive Producer Richard Hashimoto

    Produzenten Denise Di Novi, Tim Burton

    Regie Tim Burton

    Drehbuch Caroline Thompson nach einer Geschichte von Tim Burton

    Kamera Stefan Czapsky

    Schnitt Richard Halsey, A. C. E.

    Musik Danny Elfman

    Szenenbildner Bo Welch

    Maske und Effekte Stan Winston

    Darsteller Johnny Depp (Edward mit den Scherenhänden), Winona Ryder (Kim), Dianne Wiest (Peg), Anthony Michael Hall (Jim), Kathy Baker (Joyce), Robert Oliveri (Kevin), Conchata Ferrell (Helen), Caroline Aaron (Marge), Dick Anthony Williams (Officer Allen), O-Lan Jones (Esmeralda), Vincent Price (Erfinder), Alan Arkin (Bill) u. a.

    Länge 105 Min.

    Premiere 6. Dezember 1990

    In einem großen, gotisch anmutenden Schloss auf einem Hügel über einer pastellfarbenen Vorstadt entdeckt die Avon-Beraterin Peg Boggs den jungen Edward, der dort ganz allein wohnt. Er wurde von einem Erfinder geschaffen, der jedoch an einem Herzinfarkt starb, bevor er sein Werk vollenden konnte. Edward besitzt einen menschlichen Körper, hat aber Scheren anstelle von Händen. Aus Mitleid nimmt Peg ihn mit in das Vorstadthaus ihrer Familie. 

    Als sich herausstellt, dass Edward Gartengewächse zu interessanten Formen schneiden kann und auch ein Talent als Friseur besitzt, ist er bei den Nachbarn schon bald sehr beliebt. Edward fühlt sich zu Pegs Tochter, der Cheerleaderin Kim, hingezogen. Diese hat jedoch nur Augen für ihren ungehobelten Freund Jim. Als Jim Edward dazu bringt, ihm bei einem Einbruch zu helfen, wird Edward von der Polizei gefasst und ins Gefängnis gesteckt.

    Später weist Edward die Annäherungsversuche von Joyce, der Nymphomanin des Örtchens, zurück, worauf diese die Nachbarn gegen ihn aufhetzt. Edward wird zu seinem Schloss zurückgejagt, wo er in einem Zweikampf Jim tötet. Kim überzeugt die Bewohner des Ortes davon, dass Edward ebenfalls tot ist, sodass dieser wieder allein in seinem Schloss leben kann.

    
1991

    CONVERSATIONS WITH VINCENT (Arbeitstitel)

    Unvollendeter Dokumentarfilm über Vincent Price unter der Regie von Burton.

    
1992

    BATMANS RÜCKKEHR

    OT Batman Returns

    Produktionsfirma Warner Bros.

    Executive Producers Jon Peters, Peter Guber, Benjamin Melniker, Michael E. Uslan

    Produzenten Denise Di Novi, Tim Burton

    Regie Tim Burton

    Drehbuch Daniel Waters, Sam Hamm

    Kamera Stefan Czapsky

    Schnitt Chris Lebenzon

    Musik Danny Elfman

    Szenenbildner Bo Welch

    Darsteller Michael Keaton (Batman / Bruce Wayne), Danny DeVito (Pinguin / Oswald Cobblepot), Michelle Pfeiffer (Catwoman / Selina Kyle), Christopher Walken (Max Shreck), Michael Gough (Alfred Pennyworth), Michael Murphy (Bürgermeister), Cristi Conaway (Eisprinzessin), Andrew Bryniarski (Charles »Chip« Shreck), Pat Hingle (Commissioner James Gordon), Vincent Schiavelli (Drehorgelspieler), Steve Witting (Josh), Jan Hooks (Jen), John Strong (Schwertschlucker), Rick Zumwalt (tätowierter Muskelmann), Anna Katarina (Pudel-Lady), Paul Reubens (Vater des Pinguins), Diane Salinger (Mutter des Pinguins) u. a.

    Länge 126 Min.

    Premiere 16. Juni 1992

    Ein missgebildeter Säugling wird von seinen Eltern in den Fluss von Gotham City geworfen. Dreiunddreißig Jahre später hat sich das Kind in den abstoßenden Pinguin verwandelt, der mit seiner Verbrecherbande das traditionelle Anschalten der Lichter am Weihnachtsbaum von Gotham City stört. Er entführt den reichen Industriellen Max Shreck und zwingt ihn, ihm bei der Suche nach seinen Eltern zu helfen.

    Da der Pinguin mit seiner tragischen Lebensgeschichte die Sympathie der Bewohner Gotham Citys gewinnt, überzeugt Shreck ihn davon, sich als Kandidat für das Amt des Bürgermeisters aufstellen zu lassen. Batman lässt sich vom Pinguin jedoch nicht hinters Licht führen und versucht, ihm das Handwerk zu legen. 

    Max Shreck verfolgt derweil einen teuflischen Plan. Er will in Gotham City ein neues Kraftwerk errichten, das in Wahrheit ein riesiger Kondensator ist, der der Stadt die Energie abzieht. Als Shrecks Assistentin Selina Kyle zufällig von dem Plan erfährt, stößt er sie aus dem Fenster eines Hochhauses. Selina stirbt jedoch nicht, sondern verwandelt sich in Catwoman. Batmans Alter Ego Bruce Wayne beginnt eine Affäre mit Kyle. Die Situation wird dadurch noch komplizierter, dass Catwoman sich mit dem Pinguin zusammenschließt, um gemeinsam Batman aus dem Weg zu schaffen. Als Batman der Öffentlichkeit von Gotham City das wahre Wesen des Pinguins offenbart und damit dessen politische Karriere ruiniert, lässt dieser sämtliche erstgeborenen Kinder der Stadt entführen. Batman vereitelt jedoch seinen Plan, die Kinder zu töten. In einem abschließenden Kampf zeigen sich Batman und Catwoman einander ohne Masken. Catwoman tötet den Industriellen Max Shreck und entkommt. Der schwer verwundete Pinguin überlebt den Kampf hingegen nicht.

    SINGLES – Gemeinsam einsam

    OT Singles

    Burton übernimmt in dem Film von Schriftsteller und Regisseur Cameron Crowe eine Gastrolle. Er spielt den Regisseur Brian, der für eine Dating-Agentur Videofilme dreht.

    
1993

    NIGHTMARE BEFORE CHRISTMAS

    Produktionsfirma Touchstone Pictures

    Produzenten Tim Burton, Denise Di Novi

    Regie Henry Selick

    Drehbuch Caroline Thompson, nach einer Geschichte von Tim Burton, Adaption von Michael McDowell

    Kamera Pete Kozachik

    Schnitt Stan Webb

    Musik und Songtexte Danny Elfman

    Künstlerische Leitung Deane Taylor

    Sprecher Danny Elfman (Jack Skellingtons Singstimme / Barrel), Chris Sarandon (Jack Skellingtons Sprechstimme), Catherine O’Hara (Sally / Shock), William Hickey (Dr. Finklestein), Glenn Shadix (Bürgermeister), Paul Reubens (Lock), Ken Page (Oogie Boogie), Edward Ivory (Santa)

    Länge 76 Min.

    Premiere 9. Oktober 1993

    Jack Skellington, der Kürbiskönig von Halloween Town, hat die Nase voll von Halloween und entdeckt im Wald eine Tür, die ihn nach Christmas Town führt. Begeistert von dem, was er dort sieht, beschließt er, das nächste Weihnachtsfest auszurichten. Er schickt das boshafte Trio Lock, Shock und Barrel los, um den Weihnachtsmann zu entführen. Am Weihnachtsabend fährt Jack mit seinem von Rentierskeletten gezogenen Schlitten los, um den Menschen die Geschenke zu bringen, die die Halloweener für sie gebastelt haben. Doch statt die Kinder in aller Welt zu bezaubern, jagen die Geschenke ihnen Angst und Schrecken ein. Jacks Schlitten wird schließlich von der Polizei abgeschossen, und er kehrt nach Halloween Town zurück. Der Weihnachtsmann wird befreit und die Ordnung wiederhergestellt.

    HUND MIT FAMILIE

    OT Family Dog

    Zeichentrickserie, für die Burton als Executive Producer und Designberater fungierte.

    
1994

    SCHIFFSJUNGE AHOI!

    OT Cabin Boy

    Komödie unter der Regie von Adam Resnick, die von Burton und Denise Di Novi für Touchstone Pictures produziert wurde.

    ED WOOD

    Produktionsfirma Touchstone Pictures

    Executive Producer Michael Lehmann

    Produzenten Tim Burton, Denise Di Novi

    Regie Tim Burton

    Drehbuch Scott Alexander, Larry Karaszewski

    Kamera (s/w) Stefan Czapsky

    Schnitt Chris Lebenzon

    Musik Howard Shore

    Szenenbildner Tom Duffield

    Darsteller Johnny Depp (Ed Wood), Martin Landau (Bela Lugosi), Sarah Jessica Parker (Dolores Fuller), Patricia Arquette (Kathy O’Hara), Jeffrey Jones (Criswell), G. D. Spradlin (Reverend Lemon), Vincent D’Onofrio (Orson Welles), Bill Murray (Bunny Breckinridge), Mike Starr (George Weiss), Max Casella (Paul Marco), Brent Hinkley (Conrad Brooks), Lisa Marie (Vampira), George »The Animal« Steele (Tor Johnson), Juliet Landau (Loretta King), Clive Rosengren (Ed Reynolds), Norman Alden (Kameramann Bill), Leonard Termo (Maskenbildner Harry), Ned Bellamy (Dr. Tom Mason) u. a.

    Länge 127 Min.

    Premiere 23. September 1994

    Hollywood 1952: Der ehrgeizige Regisseur Edward D. Wood Jr. arbeitet tagsüber für ein Hollywood-Studio und inszeniert nachts Theaterstücke mit seiner Truppe The Casual Company. Nach einem Bewerbungsgespräch für einen Regieauftrag begegnet er seinem Idol, dem ehemaligen Horrorfilmstar Bela Lugosi, der gerade Särge in einem Leichenschauhaus ausprobiert. Ed Wood überzeugt einen Produzenten von Exploitation-Filmen davon, ihn einen Film über eine Geschlechtsumwandlung schreiben und drehen zu lassen. Seinem neuen Freund Bela Lugosi gibt er eine kleine Rolle darin. Als der Film mit dem Titel Glen or Glenda – die Geschichte eines Mannes (gespielt von Ed Wood), der gern Frauenkleider trägt – an den Kinokassen floppt, sind Ed und seine Freunde gezwungen, die Produktion von Die Rache des Würgers, in dem wieder Bela Lugosi mitspielt, selbst zu finanzieren.

    Eines Abends erhält Ed einen Anruf von Bela, der ihn um Hilfe bittet, und findet ihn dann auf dem Fußboden seiner Wohnung liegend vor. Er bringt ihn ins Krankenhaus, damit er von seiner Morphinsucht geheilt werden kann. Doch als das Krankenhaus herausfindet, dass Bela keine Versicherung hat, wird er entlassen. Ed dreht noch ein paar Szenen mit Bela vor dessen Tod. Das Material verwendet er für den Film Plan 9 aus dem Weltall, den er mithilfe der Baptistenkirche von Beverly Hills finanziert. Darsteller und Mitarbeiter der Filmcrew, darunter auch Ed und seine zukünftige Ehefrau Kathy, sind bei der Premiere des Films anwesend. Danach fährt das Paar nach Las Vegas, um zu heiraten. Ed ist der festen Überzeugung, dass er mit Plan 9 in die Annalen der Filmgeschichte eingehen wird.

    
1995

    BATMAN FOREVER

    Dritter Film der BATMAN-Serie mit Val Kilmer als Bruce Wayne / Batman, Jim Carrey als Riddler und Tommy Lee Jones als Two-Face. Regie: Joel Schumacher, produziert von Tim Burton und Peter Macgregor-Scott für Warner Bros.

    
1996

    JAMES UND DER RIESENPFIRSICH

    OT James and the Giant Peach

    Mischung aus Spielfilm und Trickfilm. Eine Adaption von Roald Dahls Kinderbuchklassiker, unter der Regie von Henry Selick. Burton und Di Novi fungierten als Executive Producer für Touchstone Pictures.

    MARS ATTACKS!

    Produktionsfirma Warner Bros.

    Produzenten Tim Burton, Larry J. Franco

    Regie Tim Burton

    Drehbuch Jonathan Gems

    Kamera Peter Suschitzky

    Schnitt Chris Lebenzon

    Musik Danny Elfman

    Szenenbildner Wynn Thomas

    Darsteller Jack Nicholson (Präsident Dale / Art Land), Glenn Close (First Lady Marsha Dale), Annette Bening (Barbara Land), Pierce Brosnan (Prof. Donald Kessler), Danny DeVito (Spieler), Martin Short (Jerry Ross), Sarah Jessica Parker (Nathalie Lake), Michael J. Fox (Jason Stone), Rod Steiger (General Decker), Tom Jones (Tom Jones), Lukas Haas (Richie Norris), Natalie Portman (Taffy Dale), Jim Brown (Byron Williams), Lisa Marie (Marsianerin), Pam Grier (Louise Williams), Sylvia Sidney (Grandma Norris) u. a.

    Länge 106 Min.

    Premiere 12. Dezember 1996

    Dienstag, 9. Mai, 18.57 Uhr, Lockjaw, Kentucky: Eine Herde brennender Kühe kündigt die bevorstehende Invasion der Marsianer auf der Erde an. Am nächsten Morgen wird US-Präsident Dale von seinen Beratern darüber in Kenntnis gesetzt, dass sich eine gewaltige Flotte von Raumschiffen in der Erdatmosphäre versammelt hat. Der Präsident berichtet den Einwohnern des Landes von dem geschichtsträchtigen Ereignis. Drei Tage später landen die Marsianer in der Wüste von Nevada und metzeln das Empfangskomitee der Menschen nieder. Damit fällt der Startschuss für eine weltweite zerstörerische Invasion im Stil von Der Krieg der Welten. Das Militär der USA erweist sich den Eindringlingen gegenüber als machtlos. Erst der junge Richie Norris, der in einem Donut-Restaurant arbeitet, und seine senile Großmutter entdecken, dass die Musik von Slim Whitman für die Marsianer tödlich ist. Sie retten die Welt vor der völligen Zerstörung.

    
1998

    HOLLYWOOD GUM

    Werbespot für einen französischen Kaugummihersteller. 

    
1999

    SLEEPY HOLLOW

    Produktionsfirma Paramount Pictures, Scott Rudin Productions, Mandalay Pictures

    Executive Producers Larry J. Franco, Francis Ford Coppola

    Produzenten Scott Rudin, Adam Schroeder

    Regie Tim Burton

    Drehbuch Andrew Kevin Walker

    Kamera Emmanuel Lubezki

    Schnitt Chris Lebenzon

    Musik Danny Elfman

    Szenenbildner Rick Heinrichs

    Darsteller Johnny Depp (Ichabod Crane), Christina Ricci (Katrina Van Tassel), Casper Van Dien (Brom Van Brunt), Miranda Richardson (Lady Van Tassel), Michael Gambon (Baltus Van Tassel), Marc Pickering (junger Masbath), Christopher Walken (hessischer Reiter), Michael Gough (Notar Hardenbrook), Christopher Lee (Bürgermeister), Jeffrey Jones (Rev. Steenwyck), Lisa Marie (Lady Crane), Richard Griffiths (Magistrat Philipse), Ian McDiarmid (Dr. Lancaster), Steven Waddington (Killian) u. a.

    Länge 105 Min.

    Premiere 17. November 1999

    New York City, 1799: Polizeiwachtmeister Ichabod Crane wird von seinen Vorgesetzten in das Dörfchen Sleepy Hollow, zwei Tagesreisen nördlich von New York, geschickt, um in einer Mordserie zu ermitteln. Die Opfer wurden allesamt mit abgehacktem Kopf aufgefunden, wobei die Köpfe verschwunden sind. Als Verfechter neuer, wenngleich noch relativ unerprobter Ermittlungsmethoden wie Autopsien oder das Sammeln von Fingerabdrücken trifft Crane mit seiner Tasche voll wissenschaftlicher Wunderdinge in Sleepy Hollow ein. Die Dorfältesten klären ihn jedoch sogleich darüber auf, dass es sich bei dem Täter nicht um einen gewöhnlichen Menschen handelt, sondern um einen aus dem Grab auferstandenen kopflosen Reiter, der des Nachts auf einem riesigen schwarzen Pferd unterwegs ist. Crane schenkt ihnen keinen Glauben und macht sich an die Ermittlungen – bis er dem kopflosen Reiter schließlich selbst begegnet. 

    Crane ist im Haus der Van Tassels untergebracht – der reichsten Familie des Ortes – und fühlt sich schon bald zu deren Tochter, der rätselhaften Katrina, hingezogen. Derweil wird er von Albträumen über den Tod seiner Mutter geplagt, die in seiner Kindheit der Hexerei angeklagt und gefoltert wurde. Mit der Hilfe des jungen Waisen Masbath, dessen Vater ein Opfer des Reiters wurde, entdeckt Crane in den westlichen Wäldern den Totenbaum – das Tor, durch das der Reiter vom Jenseits in die Welt der Menschen gelangt. Im Grab des Reiters fehlt jedoch dessen Schädel. Weitere Morde geschehen, bis Crane eine Verschwörung um Rache und Landbesitzrechte aufdeckt, deren Drahtzieherin Katrinas Stiefmutter Lady Van Tassel ist. Diese hat die Macht über den kopflosen Reiter und hetzt ihn zuletzt Katrina auf den Hals. Nach einem Kampf in einer Windmühle und einer Kutschjagd durch den Wald gelingt es Crane schließlich, Lady Van Tassel zu besiegen und dem hessischen Reiter seinen Schädel wiederzugeben. Dieser kehrt daraufhin mit Lady Van Tassel im Schlepptau in die Hölle zurück. Nachdem Crane seinen Auftrag damit erfüllt hat, verlässt er Sleepy Hollow und nimmt Katrina und den jungen Masbath mit nach New York, wo gerade der Jahrhundertwechsel gefeiert wird.

    
2000

    KUNG FU / MANNEQUIN

    Zwei Werbespots für Timex-I-Stoppuhren, die Burton im Auftrag der Produktionsfirma A Band Apart drehte.

    THE WORLD OF STAINBOY

    Sechsteilige Trickfilmserie, die auf Shockwave.com erschienen ist und von Burton unter Verwendung von Figuren aus seinem Buch Das traurige Ende des Austernjungen geschrieben und umgesetzt wurde.

    
2001

    PLANET DER AFFEN

    OT Planet of the Apes

    Produktionsfirma Twentieth Century Fox, Zanuck Company

    Executive Producer Ralph Winter

    Produzent Richard D. Zanuck

    Regie Tim Burton

    Drehbuch William Broyles Jr., Lawrence Konner und Mark Rosenthal

    Kamera Philippe Rousselot

    Schnitt Chris Lebenzon

    Musik Danny Elfman

    Szenenbildner Rick Heinrichs

    Darsteller Mark Wahlberg (Captain Leo Davidson), Tim Roth (Thade), Helena Bonham Carter (Ari), Michael Clarke Duncan (Attar), Paul Giamatti (Limbo), Kris Kristofferson (Karubi), Estella Warren (Daena), Cary-Hiroyuki Tagawa (Krull), David Warner (Sandar), Erick Avari (Tival), Luke Eberl (Birn), Evan Parke (Gunnar), Glenn Shadix (Senator Nado), Lisa Marie (Nova), Charlton Heston (Thades Vater, ungenannt) u. a.

    Länge 119/120 Min.

    Premiere 26. Juli 2001

    2029. An Bord der Raumstation Oberon werden Schimpansen für Testflüge ausgebildet. Als Pericles, der Lieblingsschimpanse von Captain Leo Davidson, bei der Erkundung eines elektromagnetischen Sturms verloren geht, widersetzt sich Davidson einem direkten Befehl seines Vorgesetzten und fliegt in den Weltraum hinaus, um ihn zu retten. Er gerät in eine wurmlochähnliche Anomalie, die seine Raumkapsel mehrere Hundert Jahre in die Zukunft befördert. Die Kapsel stürzt über einem unbekannten Planeten ab und landet mitten in einem Sumpf. Unmittelbar nach der Landung gerät Davidson in eine Menschenjagd im Dschungel – wobei die Verfolger sprechende Affen auf Pferden sind. Leo wird zusammen mit einigen anderen Menschen gefangen genommen und in die Affenstadt gebracht, wo er und die Menschenfrau Daena von dem Orang-Utan und Sklavenhändler Limbo an die menschenfreundliche Schimpansin Ari verkauft werden. Deren Vater, Senator Sandar, will Ari mit dem finsteren Thade verheiraten, dem Anführer der Affenarmee. Nach einer Dinnerparty, auf der Ari ihre Theorie vorstellt, dass die Menschen eine Seele besitzen, gelingt Leo und Daena die Flucht. Sie befreien Daenas Familienangehörige und einige andere Menschen und schleichen sich schließlich mit Unterstützung von Ari und dem Gorilla Krull auf geheimen Wegen aus der Stadt. Danach machen sie sich auf die Suche nach Leos versunkenem Schiff, aus dem dieser ein Funkgerät bergen kann, das Signale von der Oberon auffängt. 

    Quelle der Signale ist die heilige Ruine von Calima, die sich tief in der »verbotenen Zone« in der Wüste befindet. Dorthin soll der Legende nach der erste Affe, Semos, zurückkehren. Die Ruine erweist sich als Überrest der Raumstation Oberon, die einst über dem Planeten abstürzte. Derweil sammelt sich unter der Führung von Thade, der den Affensenat davon überzeugt hat, das Kriegsrecht auszurufen, die Affenarmee in der Wüste, um gegen die Menschen zu kämpfen, die sich Davidson in Calima angeschlossen haben. Mitten im Kampf fliegt eine Raumkapsel vom Himmel herab, die von dem Schimpansen Pericles gesteuert wird. Die Affen halten ihn für den zurückgekehrten Semos und lassen die Waffen fallen. Leo schleicht sich in die Kapsel, gefolgt von Thade, der von Davidson auf der Brücke eingeschlossen wird.

    In der Zwischenzeit erklärt Attar, dass Menschen und Affen von nun an friedlich zusammenleben werden. Davidson verabschiedet sich und fliegt mit Pericles’ Raumkapsel davon. Erneut durchquert er den elektromagnetischen Sturm und nimmt danach Kurs auf die Erde. Als er in Washington D. C. vor dem Lincoln Memorial eine Bruchlandung hinlegt, erscheint kurz darauf die Polizei. Doch anstelle von Menschen steigen Affen aus den Autos, und das Lincoln-Denkmal trägt nicht die Züge des ehemaligen US-Präsidenten, sondern die von Thade.

    
2003

    BIG FISH – Der Zauber, der ein Leben zur Legende macht

    Produktionsfirma Columbia Pictures, Jinks-Cohen Company, Zanuck Company

    Executive Producer Arne Schmidt

    Produzenten Richard D. Zanuck, Bruce Cohen, Dan Jinks

    Regie Tim Burton

    Drehbuch John August, nach dem Roman Big Fish von Daniel Wallace

    Kamera Philippe Rousselot

    Schnitt Chris Lebenzon

    Musik Danny Elfman

    Szenenbildner Dennis Gassner

    Darsteller Ewan McGregor (junger Edward Bloom), Albert Finney (älterer Edward Bloom), Billy Crudup (William Bloom), Jessica Lange (ältere Sandra Bloom), Helena Bonham Carter (junge und ältere Jenny / Hexe), Alison Lohman (junge Sandra Bloom), Robert Guillaume (Dr. Bennett Sr.), Marion Cotillard (Josephine Bloom), Matthew McGrory (Karl der Riese), David Denman (Don Price), Missi Pyle (Mildred), Loudon Wainwright III. (Beamen), Ada Tai (Ping), Arlene Tai (Jing), Steve Buscemi (Norther Winslow), Danny DeVito (Amos Calloway) u. a.

    Länge 125 Min.

    Premiere 10. Dezember 2003

    Der in Paris lebende amerikanische Journalist William Bloom erhält einen Anruf von seiner Mutter Sandra, die ihm mitteilt, dass sein Vater Edward, von dem William sich entfremdet hat, im Sterben liegt. Als William mit seiner schwangeren Frau im Haus seiner Familie in Ashton, Alabama, ankommt, will er sich mit seinem Vater, einem ehemaligen Handelsvertreter mit starker Neigung zur Selbstmystifikation, aussöhnen. Edward Bloom erzählt seinem Sohn einige mythische Abenteuer, die ihn stets als Helden erscheinen lassen – seine Begegnung mit einer Hexe, deren Glasauge dem Betrachter die Umstände des eigenen Todes offenbart; seine Freundschaft mit einem Schafe fressenden Riesen; sein Ausflug in die geisterhafte Stadt Spectre, wo er den Dichter Norther Winslow trifft, der später eine Bank ausraubt und an der Wall Street Karriere macht; seine Zeit beim Zirkus; das Werben um seine Braut Sandra; seine Erlebnisse während des Koreakriegs, wo er siamesische Zwillingsschwestern rettet, die als Sängerinnen auftreten. Verbittert nimmt William zur Kenntnis, dass sein Vater immer noch an diesen unglaublichen Geschichten festhält und sich weigert, seinem Sohn zu erzählen, was wirklich passiert ist. Während sich Edwards Zustand weiter verschlechtert, stellt William Nachforschungen über die Vergangenheit seines Vaters an und findet dabei heraus, dass seine Geschichten doch näher an der Wahrheit sind, als er gedacht hatte, und dass eine fantasievolle Erzählung der Realität manchmal vorzuziehen ist.

    
2005

    CHARLIE UND DIE SCHOKOLADENFABRIK

    OT Charlie and the Chocolate Factory

    Produktionsfirma Warner Bros., Village Roadshow, Zanuck Company / Plan B

    Executive Producers Patrick McCormick, Felicity Dahl, Michael Siegel, Graham Burke, Bruce Berman

    Produzenten Richard D. Zanuck, Brad Grey

    Regie Tim Burton

    Drehbuch John August, auf der Grundlage des gleichnamigen Buches von Roald Dahl

    Kamera Philippe Rousselot

    Schnitt Chris Lebenzon

    Musik Danny Elfman

    Szenenbildner Alex McDowell

    Darsteller Johnny Depp (Willy Wonka), Freddie Highmore (Charlie Bucket), David Kelly (Großvater Joe), Helena Bonham Carter (Mrs Bucket), Noah Taylor (Mr Bucket), Missi Pyle (Mrs Beauregarde), James Fox (Mr Salz), Deep Roy (Oompa Loompas), Christopher Lee (Mr Wonka), Jordan Fry (Mike Teavee), AnnaSophia Robb (Violetta Beauregarde), Julia Winter (Veruschka Salz), Philip Wiegratz (Augustus Glupsch) u. a.

    Länge 115 Min.

    Premiere 10. Juli 2005

    Der zehnjährige Charlie Bucket lebt mit seiner verarmten Familie in einem baufälligen Haus in der Nähe der Schokoladenfabrik des exzentrischen Süßwarenproduzenten Willy Wonka. Charlies Vater arbeitet in einer Zahnpastafirma, um die Familie über Wasser zu halten, die sich größtenteils von Kohlsuppe ernährt. Die Nachricht, dass Wonka, der seit Jahren nicht mehr in der Öffentlichkeit gesehen wurde, in der Verpackung seiner Schokoladentafeln fünf goldene Eintrittskarten versteckt hat, deren Finder eine kostenlose Führung durch seine Fabrik erhalten, sorgt in der Familie für große Aufregung. Jedes Jahr erhält Charlie zu seinem Geburtstag eine Tafel Wonka-Schokolade. Als er in der Verpackung jedoch keine Eintrittskarte findet, ist er ziemlich enttäuscht – besonders da von anderen Kindern bereits einige der Karten gefunden wurden. Kurz darauf entdeckt Charlie auf der Straße etwas Geld und kauft sich eine weitere Tafel Wonka-Schokolade. Als er sie auswickelt, findet er in der Verpackung eine der goldenen Eintrittskarten – die fünfte und letzte. Zusammen mit den vier anderen Gewinnern – Veruschka Salz, Mike Teavee, Augustus Glupsch und Violetta Beauregarde – und deren Eltern fährt Charlie zu Wonkas Fabrik. Im Inneren der Fabrik ereilen die Kinder diverse Unfälle, bis nur noch Charlie übrig ist. Charlies freundliche Art überzeugt Wonka davon, ihn zum Erben seines großen Vermögens zu machen – allerdings unter der Bedingung, dass Charlie seine Familie zurücklässt und allein zu ihm in die Fabrik zieht. Charlie lehnt Wonkas Angebot ab, weil ihm seine Familie wichtiger ist. Später überredet Charlie Wonka dazu, sich mit seinem ihm entfremdeten Vater Wilbur Wonka zu versöhnen. Danach gibt Wonka Charlies Bitte nach, seine Familie mit in die Fabrik nehmen zu dürfen. Und alle leben glücklich bis ans Ende ihrer Tage …

    CORPSE BRIDE – Hochzeit mit einer Leiche

    Produktionsfirma Warner Bros.

    Executive Producer Joe Ranft, Jeffrey Auerbach

    Produzenten Tim Burton, Allison Abbate

    Regie Tim Burton, Mike Johnson

    Drehbuch Caroline Thompson, Pamela Pettler, John August

    Kamera Pete Kozachik

    Schnitt Jonathan Lucas, Chris Lebenzon

    Musik Danny Elfman

    Szenenbildner Alex McDowell

    Künstlerische Leitung Nelson Lowry

    Figurendesign Carlos Grangel

    Sprecher Helena Bonham Carter (Leichenbraut), Johnny Depp (Victor Van Dort), Emily Watson (Victoria Everglot), Tracey Ullman (Nell Van Dort), Paul Whitehouse (William Van Dort, Kellner Paul), Joanna Lumley (Maudeline Everglot), Albert Finney (Finis Everglot), Richard E. Grant (Barkis Bittern), Christopher Lee (Pastor Galswells), Michael Gough (Gutknecht), Jane Horrocks (Schwarze Witwe), Enn Reitel (Made), Deep Roy (Napoleon Bonesaparte) u. a.

    Länge 77 Min.

    Premiere 7. September 2005

    In einem kleinen europäischen Dorf im 19. Jahrhundert soll Victor Van Dort, der schüchterne Sohn von Fischhändler William und Nell Van Dort und einziger Erbe ihres Vermögens, Victoria Everglot heiraten, Tochter von Finis und Maudeline Everglot, der ältesten Familie des Ortes. Braut und Bräutigam sind einander noch nie zuvor begegnet. Sie wurden von ihren Familien verkuppelt, in der Hoffnung, dass die Verbindung zwischen ihnen zu Reichtum und Ehrbarkeit führen wird. Während der Probe für die Trauungszeremonie hat Victor Schwierigkeiten, sich sein Ehegelübde zu merken. Er geht deshalb in den Wald, um das Gelübde zu üben. Allerdings ist der Ast, auf den er den Ehering steckt, in Wahrheit der skelettierte Finger der Leichenbraut, die in einem vermoderten Hochzeitskleid aufersteht und behauptet, dass sie und Victor nun verheiratet seien. Sie nimmt Victor mit ins Reich der Toten, wo er entdeckt, dass der wahre Name der Leichenbraut Emily ist. Sie wurde an ihrem Hochzeitstag von ihrem einstigen Geliebten ermordet. 

    Derweil haben Victorias Eltern im Reich der Lebenden für ihre Tochter einen neuen Bräutigam gefunden, den hinterhältigen Barkis Bittern. Victor überredet die Leichenbraut dazu, vorübergehend ins Reich der Lebenden zurückzukehren, wo sich Victoria und Emily begegnen. Kurz darauf taucht Mayhew, der verstorbene Fahrer der Van Dorts, im Reich der Toten auf und erzählt Victor von Victorias Hochzeitsplänen. Victor beschließt daraufhin, Emily offiziell zu heiraten, auch wenn er dazu einen Zaubertrank trinken muss, der sein Herz für immer zum Stillstand bringen wird. Die Feier in der Unterwelt findet zur selben Zeit statt wie Victorias Hochzeit im Reich der Lebenden. Die Leichenbraut erkennt in Barkis den Mann, der sie einst ermordet hat. Nach einem Duell mit Victor trinkt Barkis den Zaubertrank, der eigentlich für Victor gedacht war, und stirbt. Obwohl Victor immer noch bereit ist, Emily zu heiraten, kann diese nicht mit ansehen, dass er sich für sie opfert, und verlässt ihn, damit er die Hochzeit mit Victoria vollziehen kann.

    
2007

    SWEENEY TODD – Der teuflische Barbier aus der Fleet Street

    Produktionsfirma Paramount Pictures, Warner Bros., The Zanuck Company, DreamWorks

    Executive Producer Patrick McCormick

    Produzenten John Logan, Laurie MacDonald, Walter F. Parkes, Richard D. Zanuck

    Regie Tim Burton

    Drehbuch John Logan, Hugh Wheeler (Musical), Christopher Bond (Musikadaption), auf der Grundlage des gleichnamigen Broadway-Musicals aus dem Jahr 1979 von Stephen Sondheim

    Kamera Dariusz Wolski

    Schnitt Chris Lebenzon

    Szenenbildner Dante Ferretti

    Darsteller Johnny Depp (Sweeney Todd), Helena Bonham Carter (Mrs Lovett), Alan Rickman (Richter Turpin), Timothy Spall (Beadle), Sacha Baron Cohen (Pirelli), Jamie Campbell Bower (Anthony), Laura Michelle Kelly (Lucy / Bettlerin), Jayne Wisener (Johanna), Ed Sanders (Toby), Anthony Head (Mann auf der Straße, ungenannt) u. a.

    Länge 116 Min.

    Premiere 3. Dezember 2007

    Durch eine Intrige des mächtigen Richters Turpin wird der Londoner Barbier Benjamin Barker unschuldig angeklagt und verbannt. Seine Frau Lucy und seine Tochter Johanna fallen Turpin in die Hände; seither gilt Lucy als tot, während Johanna unter Turpins Vormundschaft lebt. Fünfzehn Jahre später kehrt Barker unter dem Namen Sweeney Todd nach London zurück, um an Turpin Rache zu nehmen. In der Fleet Street, wo Barker früher seinen Barbiersalon hatte, trifft er auf Mrs Lovett, die Inhaberin eines Fleischpastetengeschäfts. Diese erklärt sich bereit, ihm bei der Ausführung seines Racheplans zu helfen. Todd gelingt es, Turpin in seinen Barbiersalon zu locken, doch der Versuch, ihn zu töten, schlägt fehl. Daraufhin gerät Todd in einen Blutrausch. Er verarbeitet die Kunden seines Salons zu Hackfleisch, das wiederum von Mrs Lovett zu Pasteten verbacken wird. Das Geschäft floriert. Als Todd jedoch eine Bettlerin tötet, um sie als Zeugin seiner dunklen Machenschaften zum Schweigen zu bringen, erkennt er in ihr seine ehemalige Frau Lucy. Auch seine Tochter Johanna wäre beinahe seinem Messer zum Opfer gefallen. Nachdem es ihm gelungen ist, Turpin umzubringen, stößt er deshalb Mrs Lovett, die über die Identität der Bettlerin Bescheid wusste, in den Backofen, wo sie bei lebendigem Leib verbrennt. Am Ende schneidet der Dienstbote Toby Todd die Kehle durch, um Mrs Lovetts Tod zu rächen.

    
2010

    ALICE IM WUNDERLAND

    OT Alice in Wonderland

    Produktionsfirma Walt Disney

    Executive Producer Peter M. Tobyansen

    Produzenten Joe Roth, Jennifer Todd, Suzanne Todd, Richard D. Zanuck

    Regie Tim Burton

    Drehbuch Linda Woolverton, nach den Romanen Alice im Wunderland und Alice hinter den Spiegeln von Lewis Carroll

    Kamera Dariusz Wolski

    Schnitt Chris Lebenzon

    Musik Danny Elfman

    Szenenbildner Robert Stromberg

    Darsteller Johnny Depp (verrückter Hutmacher), Mia Wasikowska (Alice Kingsleigh), Helena Bonham Carter (Rote Königin), Anne Hathaway (Weiße Königin), Crispin Glover (Herzbube Stayne), Matt Lucas (Diedeldum/Diedeldei), Michael Sheen (weißes Kaninchen, Sprecher), Stephen Fry (Grinsekatze, Sprecher), Alan Rickman (Raupe Absolem, Sprecher), Barbara Windsor (Haselmaus, Sprecherin), Paul Whitehouse (Märzhase, Sprecher), Timothy Spall (Bayard, Sprecher), Marton Csokas (Alice’ Vater), Lindsay Duncan (Alice’ Mutter), Michael Gough (Dodo, Sprecher), Christopher Lee (Jabberwocky, Sprecher) u. a.

    Länge 109 Min.

    Premiere 3. März 2010

    Die neunzehnjährige Alice Kingsleigh hat ihre Abenteuer im Wunderland längst vergessen, auch wenn sie in ihren Träumen noch manchmal dorthin zurückkehrt. Auf der Gartenparty von Lord und Lady Ascot sieht Alice ein weißes Kaninchen mit Weste und Taschenuhr und folgt ihm. Sie fällt ins Loch des Kaninchenbaus und gelangt ins fantastische Unterland, dessen Namen sie als Kind falsch verstanden hat. In einer Prophezeiung heißt es, dass Alice mit dem Schwert der Weißen Königin den Jabberwocky besiegen wird. Die Bewohner des Unterlandes sind sich jedoch nicht sicher, ob das Kaninchen die richtige Alice zu ihnen gebracht hat. Kurz darauf wird Alice von den Truppen der Roten Königin unter der Führung des Herzbuben Stayne angegriffen. Sie flüchtet sich zum verrückten Hutmacher und geht mit ihm gemeinsam zur Weißen Königin. Als der Hutmacher von der Roten Königin entführt wird, beschließt Alice, ihn zu retten. Am Hof der Roten Königin entdeckt sie das Schwert der Weißen Königin, das sie zur Erfüllung der Prophezeiung braucht. Sie nimmt das Schwert an sich und kehrt zur Weißen Königin zurück, die sie auffordert, den Jabberwocky zu töten. Alice weigert sich jedoch zunächst, weil sie niemanden umbringen will. Schließlich stellt sie sich dem Jabberwocky aber doch zum Zweikampf und enthauptet ihn. Die Krone geht von der Roten auf die Weiße Königin über, und diese verbannt die Rote Königin und den Herzbuben. Mit dem Blut des Jabberwocky kann Alice in ihre eigene Welt zurückkehren.

    
2012

    DARK SHADOWS

    Produktionsfirma Warner Bros. 

    Executive Producer Bruce Berman

    Produzenten Christi Dembrowski, Johnny Depp, David Kennedy, Graham King, Richard D. Zanuck

    Regie Tim Burton

    Drehbuch Seth Graham-Smith, John August

    Kamera Bruno Delbonnel

    Schnitt Chris Lebenzon

    Musik Danny Elfman

    Szenenbildner Rick Heinrichs

    Darsteller Johnny Depp (Barnabas Collins), Michelle Pfeiffer (Elizabeth Collins Stoddard), Helena Bonham Carter (Dr Julia Hoffman), Eva Green (Angelique Bouchard), Jackie Earle Haley (Willie Loomis), Jonny Lee Miller (Roger Collins), Bella Heathcote (Victoria Winters / Josette DuPres), Chloë Grace Moretz (Carolyn Stoddard), Gulliver McGrath (David Collins), Ray Shirley (Mrs Johnson) u. a.

    Länge 113 Min.

    Premiere 11. Mai 2012

    FRANKENWEENIE

    Produktionsfirma Walt Disney

    Executive Producer Don Hahn

    Produzenten Tim Burton, Allison Abbate

    Regie Tim Burton

    Drehbuch Tim Burton, Leonard Ripps, John August

    Kamera Peter Sorg

    Schnitt Chris Lebenzon, Mark Solomon

    Musik Danny Elfman

    Szenenbildner Rick Heinrichs

    Künstlerische Leitung Tim Browning

    Sprecher Martin Landau (Mr Rzykruski), Christopher Lee (Movie Dracula), Martin Short (Mr Walsh / Toshiaki / Mr Bergermeister / Bob / Mr Curtis), Robert Capron (Bob), Conchata Ferrell (Bob’s Mom), Catherine O’Hara (Susan Frankenstien / Gym Teacher / Weird Girl), Winona Ryder (Elsa van Helsing) u. a.

    Premiere 17. Oktober 2012

    
    DANKSAGUNG

    Die erste Fassung dieses Buches wurde 1995 veröffentlicht und enthielt eine Reihe von Interviews aus den Jahren 1988 bis 1994. Im Jahr 1999 folgte anlässlich des Kinostarts von SLEEPY HOLLOW eine überarbeitete Ausgabe mit Interviews, die zwischen Januar und April 1999 geführt wurden. Das zusätzliche Material für die zweite überarbeitete Ausgabe geht auf Interviews zurück, die zwischen den Jahren 2001 und 2005 am Set und während der Postproduktion von PLANET DER AFFEN, während der Postproduktion von BIG FISH, am Set von CHARLIE UND DIE SCHOKOLADENFABRIK und während der Schnittphase von CHARLIE und CORPSE BRIDE entstanden sind. Für die deutsche Ausgabe wurde der Text von 2005 um zwei Interviews über die Entstehung von SWEENEY TODD und ALICE IM WUNDERLAND ergänzt, die 2007 am Set und während der Postproduktion von SWEENY TODD sowie 2009 in London und New York geführt worden sind. 

    Wie immer schulde ich vor allem Tim Burton selbst Dank, der dieses Projekt von Anfang an befürwortet und unterstützt hat und sich nun schon seit fast fünfundzwanzig Jahren immer wieder die Zeit nimmt, mir geduldig meine Fragen zu beantworten und seine Ansichten mitzuteilen – außerdem danke ich ihm für die wunderbaren Illustrationen, die in diesem Buch Verwendung finden.

    Mein aufrichtiger Dank gilt auch Burtons langjähriger rechter Hand, dem unvergleichlichen Derek Frey, dessen unermüdlicher Enthusiasmus seinesgleichen sucht. Ebenso charmant wie effizient hat er Interviews in die Wege geleitet, Details überprüft, Illustrationen abgeglichen und vieles mehr. Seine Hilfe war für mich unschätzbar wertvoll.

    Johnny Depp möchte ich meinen Dank und meine Anerkennung für sein äußerst scharfsichtiges und sehr persönliches Vorwort aussprechen, das eine liebevolle, bewegende und unglaublich ehrliche Momentaufnahme des Mannes liefert, um den es in diesem Buch geht. Du hast mich ziemlich lange warten lassen, aber das war es wert!

    Darüber hinaus haben noch zahllose weitere Menschen dieses Projekt im Lauf der Jahre unterstützt. Bei vielen habe ich mich schon bedankt. In dieser Ausgabe möchte ich besonders Richard D. Zanuck mit seinen altmodischen Manieren, seiner Gastfreundlichkeit und seinen unglaublichen Geschichten über Hollywood erwähnen. Vielen Dank für die wunderbare Teestunde im Claridges! Des Weiteren gilt mein Dank der stets charmanten Sarah Clark, die meine vielen Besuche am Set von CHARLIE UND DIE SCHOKOLADENFABRIK zu einem so außerordentlichen Vergnügen gemacht hat; Peter Mountain für das fantastische Coverfoto; Allison Abbate, die mir viel über CORPSE BRIDE erzählt hat; und Christi Dembrowski für ihre zahlreichen Hinweise, Anstöße und die Hilfe bei der Redaktion der Interviews …

    Mein Dank geht außerdem an Walter Donohue, den »alten« Weisen bei Faber and Faber, für seine Flexibilität, besonders in Hinsicht auf die Deadlines, Richard T. Kelly, der während einer äußerst schwierigen Zeit die Stellung gehalten hat, Eileen Peterson, Helena Bonham Carter, John August, Alex McDowell, Mike Johnson, Felicity Dahl, Kathy Heintzelman, Emmanuel Lubezki, Brenda Berrisford und Jayne Trotman.

    Und schließlich gilt meine Liebe und tiefste Wertschätzung der wundervollen Laura. Aus Gründen, die zu zahlreich sind, um sie alle aufführen zu können, bist du einfach die Beste.

    
    ÜBER DEN HERAUSGEBER

    Mark Salisbury ist Autor zahlreicher Artikel und Aufsätze zum zeitgenössischen Hollywood-Kino und war ehemals Redakteur für das Empire Magazine. Zu seinen Buchpublikationen gehören: Prometheus: The Art of the Film (2012); Artists on Comics Art (2000); Writers on Comics Scriptwriting (1999); Behind the Mask: The Secrets of Hollywood’s Monster Makers (1994). Zahlreiche seiner Bücher befassen sich mit den Werken Tim Burtons: Frankenweenie: The Visual Companion (2012); Dark Shadows: The Visual Companion (2012); Alice in Wonderland: A Visual Companion (2010); Sweeney Todd: The Demon Barber of Fleet Street (2008); Tim Burton’s Corpse Bride: An Invitation to the Wedding (2005) und Planet of the Apes: Reimagined by Tim Burton (2001).
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