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KURZINHALT

John Carter (TAYLOR KITSCH) glaubt, alles schon erlebt, alles schon gesehen zu haben. Doch dann gerät der ehemalige Offizier, der nicht mehr kämpfen will, in einen Konflikt, der alle Vorstellungskraft sprengt. Auf unerklärliche Weise findet er sich auf einem geheimnisvollen Planeten wieder, den die Bewohner Barsoom nennen. Exotische Geschöpfe bevölkern diese Welt, aber auch fremdartige Stämme und Kulturen, die sich bekriegen und damit ihren eigenen Untergang heraufbeschwören. Auf seiner abenteuerlichen Odyssee durch eine fremde Welt, die am Abgrund steht, begegnet John Carter dem charismatischen Anführer Tars Tarkas (WILLEM DAFOE) und verliebt sich in die bezaubernde, selbstbewusste Prinzessin Dejah Thoris (LYNN COLLINS). Von unbekannten Gefahren bedroht und überwältigt von unglaublichen Eindrücken, entdeckt Carter wieder, was er verloren zu haben glaubte: seine Menschlichkeit. Schließlich erkennt er, dass die Zukunft des Planeten und das Überleben seiner Bewohner in seinen Händen liegen …
PRESSENOTIZ   
Visionär Andrew Stanton (Oscar®-Preisträger für WALL-E und FINDET NEMO) und sein herausragendes, preisgekröntes Team erzählen mit überwältigenden Bildern, Humor und Einfallsreichtum das Abenteuer eines Mannes, der in einer anderen Welt seine Bestimmung findet. Die Figur des John Carter, erschaffen von „Tarzan“-Schöpfer Edgar Rice Burroughs, hat bereits viele Filmemacher inspiriert, nicht zuletzt George Lucas zu KRIEG DER STERNE und James Cameron zu AVATAR – AUFBRUCH NACH PANDORA. Jetzt endlich kann man Burroughs’ fantastische Welt, Vorbild für alle späteren Weltraumhelden-Geschichten, im Kino bestaunen! In den Hauptrollen glänzen Taylor Kitsch und Lynn Collins, beide Entdeckungen aus X-MEN ORIGINS: WOLVERINE, unterstützt von prominenten Charakterdarstellern wie Samantha Morton (MINORITY REPORT), Mark Strong (SHERLOCK HOLMES), Ciarán Hinds (HARRY POTTER UND DIE HEILIGTÜMER DES TODES – TEIL 2) und Willem Dafoe (SPIDER-MAN).

EINLEITUNG

Walt Disney Pictures präsentiert mit JOHN CARTER – ZWISCHEN ZWEI WELTEN ein episches Fantasy-Spektakel, das auf Edgar Rice Burroughs’ Romanklassiker „A Princess of Mars“ („Die Prinzessin vom Mars“) basiert, mit dem Burroughs seinen Barsoom-Zyklus eröffnete. 

2012 wird Burroughs’ Protagonist John Carter 100 Jahre alt. Seit der Veröffentlichung der Reihe ist er der erste literarische Weltraumheld überhaupt und hat mit seinen Abenteuern auf Barsoom Generationen von Lesern begeistert. 

Im Laufe dieser Zeit hat Carter als Musterbeispiel für einen Helden alle Strömungen der Popkultur beeinflusst – von Romanen bis zu Comics, von Illustrationen bis zu Animationsfilmen, von TV-Projekten bis zum großen Kinofilm, der jetzt erstmals realisiert wurde. Tatsächlich hat John Carter einige der größten Kreativ-Köpfe des letzten Jahrhunderts inspiriert.

Andrew Stanton, Oscar®-preisgekrönter Drehbuchautor und Regisseur, ist seit Kindertagen ein großer Fan der Barsoom-Bücher. Was inspirierte ihn dazu, JOHN CARTER – ZWISCHEN ZWEI WELTEN, seine erste Regiearbeit, die kein Animationsfilm sein wird, auf die Leinwand zu bringen? „Ich stieß im perfekten Alter auf diese Bücher“, erinnert sich Stanton. „Ich war etwa zehn Jahre alt und verliebte mich einfach in dieses erzählerische Konzept von einem Menschen, der sich auf dem Mars wiederfindet – in einer neuen Welt, umgeben von verblüffenden Geschöpfen. Er ist ein Fremder in einer fremdartigen Welt. Für mich war das ein sehr romantischer Aspekt im Abenteuer- und Science-Fiction-Genre. Ich dachte schon immer, wie cool es wohl wäre, das alles auf der großen Leinwand sehen zu können.“

Andrew Stanton war Regisseur und Ko-Autor von WALL-E („WALL-E – Der Letzte räumt die Erde auf“, 2008). Diese Produktion von Walt Disney Pictures und Pixar wurde als „Bester Animationsfilm“ mit dem Oscar® ausgezeichnet; darüber hinaus wurde Stantons Drehbuch für den Oscar® vorgeschlagen. Bereits für sein Regiedebüt, den für Walt Disney Pictures und Pixar realisierten Welthit FINDING NEMO („Findet Nemo“, 2003), war Stanton in der Kategorie „Bestes Originaldrehbuch“ für den Oscar® nominiert worden und gewann den wichtigsten Filmpreis schließlich in der Kategorie „Bester Animationsfilm“. Darüber hinaus war Stanton als Drehbuchautor und/oder Ausführender Produzent an weiteren Erfolgen von Walt Disney Pictures und Pixar beteiligt. Darunter fallen TOY STORY („Toy Story“, 1995), A BUG’S LIFE („Das große Krabbeln“, 1998), den er auch mit inszenierte, TOY STORY 2 („Toy Story 2“, 1999), MONSTERS, INC. („Die Monster AG“, 2001), RATATOUILLE („Ratatouille“, 2007) und UP („Oben“, 2009). 

Das herausragende Darstellerensemble des Films wird von Taylor Kitsch, bekannt aus der NBC-Serie „Friday Night Lights“ („Friday Night Lights“) und dem Kinoerfolg X-MEN ORIGINS: WOLVERINE („X-Men Origins: Wolverine“, 2009), angeführt. Kitsch spielt die Titelrolle, Lynn Collins, die in 50 FIRST DATES („50 erste Dates“, 2004) und X-MEN ORIGINS: WOLVERINE („X-Men Origins: Wolverine“, 2009) zu sehen war, die kriegerische Prinzessin Dejah Thoris und Willem Dafoe, bekannt aus SPIDER-MAN („Spider-Man“, 2002) und SHADOW OF THE VAMPIRE („Shadow of the Vampire“, 2000), den Marsbewohner Tars Tarkas. 
Zur weiteren Besetzung zählen Thomas Haden Church aus SIDEWAYS („Sideways“, 2004) und SPIDER-MAN 3 („Spider-Man 3“, 2007), Polly Walker aus CLASH OF THE TITANS („Kampf der Titanen“, 2010) und PATRIOT GAMES („Die Stunde der Patrioten“, 1992), Samantha Morton aus ELIZABETH: THE GOLDEN AGE („Elizabeth – Das goldene Königreich“, 2007) und IN AMERICA („In America“, 2003), außerdem Mark Strong aus SHERLOCK HOLMES („Sherlock Holmes“, 2009) und BODY OF LIES („Der Mann, der niemals lebte“, 2008), Ciarán Hinds aus MUNICH („München“, 2005) und THERE WILL BE BLOOD („There Will Be Blood“, 2007), Dominic West aus 300 („300“, 2006) und CHICAGO („Chicago“, 2002), James Purefoy aus VANITY FAIR („Vanity Fair – Jahrmarkt der Eitelkeit“, 2004) und RESIDENT EVIL („Resident Evil“, 2002) sowie Bryan Cranston, den man aus der TV-Serie „Breaking Bad“ („Breaking Bad“) kennt. Daryl Sabara, der in Disneys A CHRISTMAS CAROL („Eine Weihnachtsgeschichte“, 2009) und SPY KIDS („Spy Kids“, 2001) zu sehen war, übernimmt die Rolle von John Carters fiktivem Neffen Edgar Rice Burroughs, der hier im Teenager-Alter auftritt. 

Die Produzenten des Films sind Jim Morris, der bereits an „WALL-E – Der Letzte räumt die Erde auf“ und „Ratatouille“ mitarbeitete, außerdem Colin Wilson, der zu den Produktionsteams von AVATAR („Avatar – Aufbruch nach Pandora“, 2009) und WAR OF THE WORLDS („Krieg der Welten“, 2005) gehörte, sowie Lindsey Collins, ebenfalls Mitglied des Kreativ-Teams von „WALL-E – Der Letzte räumt die Erde auf“. Für das Drehbuch zeichnen Andrew Stanton, Mark Andrews sowie Autor und Pulitzer-Preisträger Michael Chabon verantwortlich. 

Zum preisgekrönten Team der Filmemacher gehören darüber hinaus der Oscar®-nominierte Produktionsdesigner Nathan Crowley, bekannt für PUBLIC ENEMIES („Public Enemies“, 2009), THE DARK KNIGHT („The Dark Knight“, 2008) und BATMAN BEGINS („Batman Begins“, 2005), Kostümdesignerin Mayes C. Rubeo, die zu den Crews von AVATAR („Avatar – Aufbruch nach Pandora“, 2009) und APOCALYPTO („Apocalypto“, 2006) gehörte, Kameramann Dan Mindel, bekannt durch STAR TREK („Star Trek“, 2009), MISSION: IMPOSSIBLE III („Mission: Impossible III“, 2006) und SPY GAME („Spy Game – Der finale Countdown“, 2001), und Animation Supervisor Eamonn Butler, der Credits wie HARRY POTTER AND THE ORDER OF THE PHOENIX („Harry Potter und der Orden des Phönix“, 2007) und 10.000 BC („10.000 BC“, 2008) vorweisen kann.

Den Film entscheidend mitgestaltet haben auch die Visual Effects Supervisors Peter Chiang, der an THE READER („Der Vorleser“, 2008) und THE BOURNE ULTIMATUM („Das Bourne Ultimatum“, 2007) mitarbeitete, und Sue Rowe, die PRINCE OF PERSIA: THE SANDS OF TIME („Prince of Persia – Der Sand der Zeit“, 2010) und THE GOLDEN COMPASS („Der goldene Kompass“, 2007) zu ihren größten Erfolgen zählt. Schließlich gehörte als Special Visual Consultant auch Eric Brevig zum Team, bekannt durch MEN IN BLACK („Men in Black“, 1997), PEARL HARBOR („Pearl Harbor“, 2001) und SIGNS („Signs – Zeichen“, 2002). 
JOHN CARTER – DAS VERMÄCHTNIS

Die von Edgar Rice Burroughs 1912 erschaffene Figur, die heute Kultstatus genießt, gilt bei vielen Kennern der Materie als der erste literarische Weltraumheld überhaupt. Die Welt hörte und las erstmals von John Carter in Burroughs’ Geschichte „Under the Moons of Mars“. Sie erschien als Fortsetzungsreihe im Magazin All Story, bevor sie mit „A Princess of Mars“ („Die Prinzessin vom Mars“) einen anderen Titel erhielt und 1917 als Roman veröffentlicht wurde. In den folgenden Jahren schrieb Burroughs noch zehn weitere Bücher in der Romanreihe, die als „Barsoom“-Zyklus bekannt ist – abgeleitet von Barsoom, Burroughs’ Namen für den Planeten Mars. Seit das Buch erschienen ist, haben viele der bedeutendsten Kreativ-Köpfe aus Kunst, Literatur und Wissenschaft bestätigt, davon inspiriert und motiviert worden zu sein. 

Burroughs war 35 Jahre alt, als er die Geschichte zu Papier brachte. Zu dieser Zeit arbeitete er für seinen Bruder bei einer Firma für Schreibwaren und Bürobedarf, benutzte Schmierblöcke, die von der Firma hergestellt wurden, um umfangreiche Arbeitsblätter und Tabellen anzulegen, die ihm halfen, die Übersicht über Handlungsverlauf, Charaktere und Zeitlinien zu behalten. Noch vor Fertigstellung seines Romans wurde Burroughs bewusst, dass er überhaupt keine Ahnung hatte, wie er seinen Roman zur Veröffentlichung bringen konnte. So bot er seine Geschichte in einer Fassung von 43.000 Wörtern und mit dem Titel „Dejah Thoris, Martian Princess“ dem Magazin All Story an. Chefredakteur Thomas Newell Metcalf stellte Burroughs 400 Dollar für die Veröffentlichungsrechte als Fortsetzungsroman in Aussicht und änderte sofort den Titel. 

Legendäre Science-Fiction-Autoren wie Robert A. Heinlein, Arthur C. Clarke und Ray Bradbury haben die Geschichten mit John Carter als Inspiration für ihre Arbeit gewürdigt. James Cameron ließ sich von den John-Carter-Büchern für sein Science-Fiction-Epos AVATAR („Avatar – Aufbruch nach Pandora“, 2009), George Lucas für seine „Krieg der Sterne“-Reihe inspirieren, Arzt und Bestsellerautor Michael Crichton nannte eine der Hauptfiguren der von ihm mitentwickelten Kultserie „E.R.“ („Emergency Room – Die Notaufnahme“) John Carter. Astrophysiker und Bestsellerautor Carl Sagan las die Bücher in seiner Jugend. Zwei Jahrzehnte lang hing ein Plan von Barsoom, wie sich Burroughs den Planeten vorgestellt hatte, im Flur vor Sagans Büro in der Cornell University, an der dieser unterrichtete. 

Heute kann man Burroughs’ Haus und Anwesen, die Tarzana-Ranch, noch immer besichtigen – in der kalifornischen Kleinstadt Tarzana, die nach Burroughs’ Ranch benannt wurde. 

DIE STORY

Das Fantasy-Spektakel JOHN CARTER – ZWISCHEN ZWEI WELTEN spielt auf dem wilden und geheimnisvollen Planeten Barsoom, der von fremdartigen Völkern und Stämmen besiedelt ist. Dazu gehören die nach der Farbe ihrer Tätowierungen benannten „Roten Menschen“, die miteinander Krieg führenden Bewohner von Helium und Zodanga, das grünhäutige, in primitiven Stammesgemeinschaften lebende Volk der Tharks und schließlich auch die Therns, allmächtige und manipulative Geschöpfe.

Einst war Barsoom eine blühende zivilisierte Welt voller Leben. Jetzt ist es ein sterbender Planet, verwüstet von den Konflikten und Kriegen, die hier seit Zehntausenden von Jahren wüten. Unter der Führung von Sab Than kämpfen die Zodangans gegen das Volk von Helium, während Dejah Thoris, die Prinzessin von Helium, verzweifelt nach einer Lösung sucht, den Krieg zu beenden und damit ihren geliebten Planeten vor dem Untergang zu bewahren.

Als John Carter, ein Veteran des Amerikanischen Bürgerkriegs, der des Kämpfens müde ist, unerwartet und auf unbegreifliche Weise von einer entlegenen Höhle in Arizona auf den Roten Planeten transportiert wird, verändert sich das Kräfteverhältnis auf Barsoom. Seine offensichtlichen „Superkräfte“ verblüffen die sich bekriegenden Völker und machen John Carter für jede Partei, die ihn gefangen nehmen kann, zu einer mächtigen Waffe. 

Die Tharks sind die Ersten, die ihn bemerken und nach seiner Gefangennahme versklaven. Doch Carter gelingt es, sich den Respekt ihres Anführers Tars Tarkas zu verdienen. Dieser riskiert alles, um ihm zur Flucht vor seinen furchterregenden Kriegern zu verhelfen, damit Carter einen Weg zurück auf die Erde finden kann. So begibt sich Carter mit Dejah Thoris und Sola, einer Thark-Frau, die sich um ihn kümmern soll, auf eine gefährliche Reise zu den heiligen Pforten des Flusses Iss. Von diesem geweihten Ort aus hofft er, zur Erde zurückkehren zu können. 
Geleitet von den uralten Legenden Barsooms und seinen eigenen Instinkten, erreicht Carter die Pforten. Was er aber dort entdeckt, übertrifft alles, was er und Dejah je erwartet hatten. 

In der Zwischenzeit hat Sab Than Tardos Mors, Dejahs Vater und König von Helium, davon überzeugt, aus politischen Gründen in eine Zweckehe zwischen ihm und Dejah einzuwilligen. Damit sollen die verfeindeten Völker versöhnt und vereint und somit der Bürgerkrieg beendet werden. Der König ahnt nicht, dass Sab Than von Matai Shang, dem allmächtigen Anführer der Therns, manipuliert und kontrolliert wird. Das Ziel der Therns ist es nicht, den Planeten zu befrieden, sondern das Volk von Helium zu unterwerfen, um endlich die absolute Macht über Barsoom zu erlangen.

Als John Carter diesen heimtückischen Plan aufdeckt, begibt er sich auf eine heldenhafte Mission. Mit Hilfe seines Verbündeten Tars Tarkas stellt er eine gewaltige Armee auf und bricht nach Helium auf, um die Hochzeit im letzten Moment noch zu verhindern. Jetzt liegen das Überleben der Prinzessin und die Zukunft des Planeten in den Händen eines einzigen außergewöhnlichen Mannes – John Carter. 

DER REGISSEUR UND SEINE VISION

Für Stanton, einen weltweit gefeierten, renommierten Filmemacher, ging es aber nicht nur darum, die Chance zu erhalten, Burroughs’ Bücher auf die Leinwand bringen zu können. Er wollte mit seinem ersten Live-Action-Film auch erreichen, dass dieser sich von allen anderen Science-Fiction-Filmen unterschied. „JOHN CARTER – ZWISCHEN ZWEI WELTEN ist ein gewaltiges episches Science-Fiction-Abenteuer mit Romantik, Action und politischen Intrigen“, erklärt Stanton. „Weil das Buch schon vor so langer Zeit geschrieben wurde, ist es eine Art Keimzelle für solche Geschichten – es war ein Comic, bevor es Comics überhaupt gab, und eine Abenteuergeschichte, bevor diese und nachfolgende Geschichten ein eigenes Genre begründeten. Es war schwer, sich wieder mit diesem Buch zu befassen, ohne den Eindruck zu erwecken, nur von allen anderen Projekten etwas zu übernehmen. Denn im Laufe von 100 Jahren hat das Buch viele andere Bücher und Filme inspiriert.“

Zu den Elementen, die die Geschichte von John Carter einzigartig machen, gehört der Schauplatz. Die Handlung spielt kurz nach dem Amerikanischen Bürgerkrieg – auf der Erde wie auch auf Barsoom. „Wie Wissenschaft, zukünftige Technologie und Fantasy hier gesehen werden, spiegelt wider, wie die Menschen zu jener Zeit [1912] die Welt verstanden“, erklärt Stanton. „Meiner Ansicht nach macht es zum Teil den Reiz und Charme dieser Bücher und Figuren aus, dass sie nicht der heutigen Zeit, sondern der Zeit kurz nach dem Amerikanischen Bürgerkrieg entstammen. Ich wollte diesen Eindruck nicht nur auf der Erde, sondern auch auf Barsoom vermitteln. Der Film sollte eine eigene Kategorie besetzen, es sollte unmöglich sein, ihn auch nur zufällig mit anderen jüngeren Science-Fiction- oder Fantasy-Filmen vergleichen zu können. Denn hier handelt es sich um Science-Fiction aus der Perspektive eines Mannes aus der Zeit um die vorletzte Jahrhundertwende. Deshalb hat der Film eine coole altmodische Aura, mit der man spielen kann. Ich wollte an natürlichen Schauplätzen drehen und das Gefühl vermitteln, als befände man sich auf beiden Planeten wirklich in dieser Zeit.“

Stanton betont jedoch, dass es bei JOHN CARTER – ZWISCHEN ZWEI WELTEN im Kern um die sehr menschliche Geschichte eines Mannes geht, der in Ereignisse verwickelt wird, die ihn zu der Entscheidung zwingen, was er für richtig oder falsch halten soll. „Was mich am meisten an dieser Geschichte fasziniert“, gibt Stanton zu, „ist ihr Mittelpunkt: ein Mann, der in einer fremdartigen Welt ein Fremder ist, der plötzlich gegen seinen Willen außergewöhnlich wird. Das kann man mit jemandem vergleichen, dem bestimmte Fähigkeiten geschenkt werden und der dann entscheiden muss, ob er sie zum Wohl von anderen einsetzt oder sie für sich behält. Genau in dieser Situation befindet sich John Carter. Er kommt in diese Welt, als sich das Gleichgewicht dort zum Schaden des Planeten verschiebt. Er erkennt, dass er eine tragende Rolle dabei spielen kann, das Gleichgewicht wieder herzustellen. Die Frage ist nur, ob er es auch tun wird.“ 

„Mir gefällt die Idee von einem Protagonisten, der seelisch Schaden genommen, aber moralische Werte hat, doch vom Leben nur schlechte Karten zugespielt bekam und deshalb nicht mehr der Mann sein will, der er einmal war. Um ins Leben zurückzufinden und sich wieder engagieren zu können, muss John Carter die Erde verlassen und seine Menschlichkeit unter den fremden Geschöpfen von Barsoom wiederentdecken.“ – Andrew Stanton, Regisseur
Mit JOHN CARTER – ZWISCHEN ZWEI WELTEN inszenierte Andrew Stanton seinen ersten Live-Action-Film, fand dabei aber heraus, dass sich diese Arbeit nicht sonderlich von der an einem Animationsfilm unterschied: „Es war gut für mich, dass sich die Realisierung eines Animationsfilms nicht so sehr von der eines Live-Action-Films unterscheidet. Natürlich gibt es offensichtliche Unterschiede, Tatsache aber ist, dass man bei beiden Prozessen versucht, tolle Bilder auf die Leinwand zu bringen, die den Zuschauer faszinieren und die Geschichte vorantreiben. Es soll sich jetzt nicht so anhören, als wäre alles ganz leicht gewesen, denn das war gewiss nicht der Fall. Aber Live-Action-Filme und Animationsfilme stehen sich eher so nah wie eng verbundene Geschwister, nicht wie entfernt verwandte Cousins. Über diese Entdeckung war ich wirklich froh. Der einzige bedeutende Unterschied für mich ist der Entscheidungszeitraum. Beim Animationsfilm habe ich dafür eine Woche, auf einem Filmset bleibt mir dafür ein Tag, vielleicht auch nur eine Stunde. Glücklicherweise wusste ich, dass mich da eine Umstellung erwartete.“

Andrew Stanton startete die Produktion von JOHN CARTER – ZWISCHEN ZWEI WELTEN mit Mitarbeitern, die er liebevoll „seine Komfortzone“ nennt. Dazu gehören Produzent Jim Morris, Ko-Autor Mark Andrews, der zudem beim zweiten Aufnahmeteam Regie führte, und Produzentin Lindsey Collins. Sie alle waren viele Jahre Stantons Kollegen bei Pixar. 

Stanton führt aus, wer darüber hinaus noch zum engsten Mitarbeiterkreis zählte: „Zunächst holten wir Colin Wilson ins Team, der enorme Erfahrung in der Produktion von großen Action- und Effektfilmen hat. Mit seinen Qualitäten ergänzte er perfekt die Stärken von Jim [Morris] und Lindsey [Collins].

Danach mussten wir uns schnellstmöglich für einen Produktionsdesigner entscheiden, und unsere Wahl fiel auf Nathan Crowley. Als wir beide zusammenkamen, befand sich die Saison mit den ganzen Preisverleihungen gerade auf ihrem Höhepunkt. Ihn betraf das mit DARK KNIGHT („Dark Knight“, 2008), mich mit „WALL-E – Der Letzte räumt die Erde auf“. Angesichts des ganzen Rummels um unsere beiden letzten Projekte war es aufregend, zusammenarbeiten zu können. Nathans Blick auf das Projekt war frisch und unverbraucht. Neben seinem Feingefühl für die Arbeit ist auch sein ästhetisches Empfinden erstaunlich stark ausgeprägt. Wie diese Welt, die sich ja nicht aus der unseren entwickelt hat, funktioniert, wie ihre Architektur aussieht, all das hat Nathan völlig neu überdacht. Er begann, sich Gedanken zu machen, warum man auf dem Mars Fenster öffnen würde, ob die Menschen dort Türen benötigen würden und Ähnliches mehr. Tatsächlich ist es aufregend und eine echte Herausforderung, wenn man eine Welt von Grund auf neu durchdenken darf. Auf mehreren Ebenen erfindet man buchstäblich das Rad neu. Ich fand das großartig.“

Kurz danach kam auch Kameramann Daniel Mindel an Bord. „Das Spektrum seiner Filme zeigt sehr schön, wie anpassungsfähig und vielseitig er sein kann“, ergänzt Stanton. „Er ist ein Kameramann, der wirklich versteht, dass die eigentlichen Dreharbeiten nicht das Ein und Alles bei einem großen Effektfilm sind. Damit hat man eben nur die Hälfte der Strecke erreicht, die andere Hälfte kommt durch die visuellen Effekte hinzu. Durch die Kombination von Dreharbeiten und Spezialeffekten erhält man schließlich das fertige Kinobild.“

Und schließlich gehört auch Peter Chiang als Visual Effects Supervisor zum Kern des Teams. Er leitet Double Negative, eine große SFX-Firma in London. „Wir trafen uns mit ihm und seinem Team. Das ganze Unternehmen erinnerte mich sehr an die Anfänge von Pixar, deshalb passten Double Negative und ihr Team gut zu uns.“ 

Welchen Ansatz entwickelten nun Stanton und sein Team erfahrener Spezialisten, um das Großprojekt JOHN CARTER – ZWISCHEN ZWEI WELTEN angemessen auf die Leinwand zu bringen? „Antworten auf solche Fragen finde ich immer am leichtesten, wenn ich eine Aufgabe wie diese aus den Augen eines Filmfans und Kinobesuchers betrachte und nicht wie ein Filmemacher denke. Was könnte ich tun, damit dieser Film etwas Neues bietet und nicht wirkt, als wäre er von anderen Filmen inspiriert? Was hier auf Barsoom passiert, soll so überzeugend sein, dass der Zuschauer das Gefühl hat, an einem weit entfernten Ort zu sein, den er bisher einfach noch nicht kannte.“

DIE ADAPTION DER ROMANVORLAGE

Regisseur Andrew Stanton näherte sich der Adaption von Edgar Rice Burroughs’ Klassiker mit einer Mischung aus Begeisterung und Respekt. „Als Kind war ich ein großer Fan der Bücher. Ich war Mitte 30, als ich sie für mich wiederentdeckte. Ich las sie nochmals, nun aber mit den Augen eines Mannes, der seine eigenen Geschichten schrieb und Filme machte. So konnte ich nicht nur würdigen, was an den Büchern immer noch großartig war, sondern entdeckte dabei auch, was korrigiert oder verändert werden müsste, um die Geschichte zu verbessern und mit den Mitteln des Kinos das Gefühl reproduzieren zu können, das man beim Lesen der Bücher hatte. Genau darum geht es eigentlich für einen Filmemacher, wenn er ein Buch adaptiert. Es ist nicht so wichtig, dass man unglaublich nah an der Vorlage bleibt, obwohl es großartig ist, wenn sich das realisieren lässt. Viel wichtiger aber ist es, beim Zuschauer das Gefühl zu erzeugen, das auch ein Leser des Buchs hatte. Meiner Ansicht nach ist das ein Zeichen für eine gute Adaption, und genau das habe ich auch selbst versucht. 

Außerdem habe ich mir die anderen Bücher im „Barsoom“-Zyklus angesehen, fand manchmal eine Figur oder eine Situation, die besser zur ersten Geschichte passte, ergänzte oder schmückte alles aus, wenn ich das Gefühl hatte, es gründlicher erforschen zu wollen. [Meine Ko-Autoren] Mark Andrews und Michael Chabon arbeiteten mit mir sehr hart daran, alles im Gleichgewicht zu halten, einen besseren Rhythmus und Handlungsbogen zu generieren, wie man das eben von einem Film erwartet. Dabei versuchten wir aber, das Beste von den Gefühlen zu bewahren, die man beim Lesen des Buchs hatte.“ 

Andrew Stanton, der als einer der besten Geschichtenerzähler seiner Generation gilt, ist mit dem Genre des Fantastischen vertraut und erläutert seinen Ansatz, das Unglaubliche glaubwürdig erscheinen zu lassen: „Wenn man die Kreaturen und Ideen beschreibt, die sich Edgar Rice Burroughs für diese Bücher einfallen ließ, wirkt das alles natürlich wie reine Fantasie. Genau diesen Eindruck wollte ich verhindern, darum habe ich mich sehr bemüht. Wie kann man erreichen, dass der Zuschauer 2,80 Meter große, vierarmige Kreaturen mit Stoßzähnen vorbehaltlos akzeptiert? Was muss man tun, dass der Zuschauer glaubt, ein vielbeiniges, echsenähnliches Geschöpf, das sich wie ein Haustier benimmt, aber schneller als jedes andere Geschöpf auf Barsooom laufen kann, könnte tatsächlich existieren? Der Zugang zu diesem Film sollte nicht fantastisch sein, sondern genau das Gegenteil, das versuchte ich zu realisieren.“

„Ich will, dass man glaubt, hier würden sich wirklich die Gesetze der Natur und die vorgegebene Realität eines anderen Planeten zeigen. Der Zuschauer soll Barsoom genauso akzeptieren, wie er das beim Besuch eines ihm fremden Landes in unserer Welt tun würde. Wenn er noch nichts von seiner Kultur, seiner Tier- und Pflanzenwelt weiß, aber trotzdem alles akzeptiert, wie fantastisch das Ganze auch sein mag, weil er eben weiß, dass es diesen Ort tatsächlich gibt. Dieses Gefühl zu vermitteln und zu erreichen, war unser Ansatz für diesen Film.“ – Andrew Stanton, Regisseur

Produzent Colin Wilson führt weiter aus, wie die Filmemacher die Vorlage von Edgar Rice Burroughs, die er „eine Goldmine“ nennt, für die Leinwand adaptierten: „Wir haben uns sehr bemüht, Klischees zu vermeiden, um sicherzustellen, dass nichts kopiert wirkte und es keinen Bezug zu anderen Science-Fiction-Projekten gab. Wirklich aufregend war es, alle möglichen Ansätze und Aspekte, die das Design betrafen, zu erforschen – von den Kreaturen über die Charaktere bis hin zu den Luftschiffen, dem Design der Sets und der Umwelt. Bei all diesen für den Film extrem wichtigen Elementen mussten wir etwas erschaffen, das unverbraucht, neu und inspirierend war.“

„Die größte Veränderung in der Dramaturgie des Drehbuchs ist der Einbau eines durchgehenden Antagonisten“, erläutert Produzent Colin Wilson die Unterschiede zwischen Romanvorlage und Filmadaption. „Matai Shang ist der Anführer der Therns, er kreiert und schürt den Konflikt zwischen Carter und den einheimischen Völkern, die den Planeten bewohnen. Die Therns kontrollieren den Planeten und seine natürlichen Ressourcen, sorgen für seine langsame Selbstzerstörung, indem sie die Bewohner der Dinge berauben, die sie zum Überleben brauchen. Mit Hilfe von Matai Shang konnten wir die Geschichte in Gang bringen und einen ganz natürlich wirkenden Konflikt entwickeln.“

Die weiteren nötigen Veränderungen in der Adaption der Romanvorlage erklärt Mark Andrews, der mit Andrew Stanton und Michael Chabon das Drehbuch zu JOHN CARTER – ZWISCHEN ZWEI WELTEN schrieb: „Edgar Rice Burroughs verstand es sehr gut, Plots und Handlungsgerüste für seine Romane zu entwickeln. Seinen „Barsoom“-Zyklus schrieb er für ein Monatsmagazin, verfasste im Grunde also zwölf Kapitel, die jeweils mit einem Cliffhanger endeten. Bei einem zweistündigen Kinofilm funktioniert eine solche Struktur nicht. Carter kann nicht nur von einer Episode in die andere wechseln, so unterhaltsam das auch sein mag. Er braucht ein echtes Ziel. Wir haben eine Menge von Burroughs’ Ideen vereinfacht, damit wir uns auf das Beste seiner Fantasie und Vorstellungskraft konzentrieren können.“

Als sich Andrew Stanton, Mark Andrews und Michael Chabon, die Drehbuchautoren von JOHN CARTER – ZWISCHEN ZWEI WELTEN, erstmals untereinander austauschten, entdeckten sie, dass sie etwas gemeinsam hatten: Sie alle besaßen noch die John-Carter-Zeichnungen, die sie als Kinder angefertigt hatten.

Die drei Drehbuchautoren stimmten darin überein, dass Spaltung das zentrale Thema des Films sein würde. So ist Carter eine gespaltene Seele – zerrissen zwischen dem, was er aufgegeben hat, und dem, was in seinem Blut liegt, wozu er geboren wurde. Dejah Thoris ist gespalten zwischen ihrem leidenschaftlichen Engagement für die Rettung Heliums und ihren Gefühlen für John Carter. Bei Tars Tarkas ist es das Festhalten am traditionellen Lebensstil der Tharks, damit sein Volk überleben kann, und dem Wunsch nach Veränderung seines Volkes, das wieder einigen der alten, zivilisierteren Werte, nach denen es sich vor langer Zeit richtete, folgen soll. Auch Barsoom als Ganzes ist gespalten – diese Welt führt Krieg gegen sich selbst.

„Hier finden sich alle wichtigen Themen, die man bei einem Epos voraussetzt“, fasst Mark Andrews zusammen. „Es geht um die Konflikte zwischen Gut und Böse, um Loyalität und Selbstsucht, um Grausamkeit und Leidenschaft. Das Rückgrat der Geschichte aber bildet das Gespaltensein der beiden Hauptfiguren und der Welt, in der sie leben.“

Zu den wichtigsten Aspekten, die die Drehbuchautoren in ihrer Adaption von Burroughs’ Vorlage berücksichtigen wollten, gehörte Authentizität – im Hinblick auf die Figuren, auf das Produktionsdesign und auf die erschaffene Welt. „Wir entführen den Zuschauer auf einen anderen Planeten, in eine fremde Welt mit von uns erschaffenen Kreaturen. Es muss einfach alles authentisch wirken“, betont Mark Andrews nachdrücklich. „Nichts soll hübsch, glatt und poliert aussehen, wir wollen es schmutzig, dreckig und rau. Deshalb drehten wir in Utah, um dort den Staub und die flirrende Hitze einzufangen. Man soll wirklich spüren können, wie hart die Umwelt für diese Figuren ist.“

Produzent Jim Morris bringt die Ausführungen zur Adaption zum Abschluss: „Ich bin wirklich begeistert, dass Andrew Stanton, Mark Andrews und Michael Chabon ein Drehbuch geschrieben haben, das sich auf die Figuren konzentriert – aber eben vor diesem gewaltigen und epischen Hintergrund. Film und Drehbuch gehen eher in Richtung Abenteuer, vermitteln nicht den Eindruck eines mit Außerirdischen bevölkerten Dramas, das zurück in eine vergangene Zeit führt. Schon aus diesem Grund unterscheidet sich unser Film sehr von vielen Science-Fiction-Filmen der letzten Jahre.“

DIE SUCHE NACH DER BESETZUNG

Regisseur Andrew Stanton hatte hinsichtlich der Besetzung des Films sehr klare Vorstellungen: „Bei einem Film wie diesem mit solchen großen Kultfiguren wollte ich nicht, dass der Darsteller bereits mit anderen, früher gespielten Charakteren in Verbindung gebracht werden kann. Die Figur sollte hundertprozentig glaubwürdig sein. Als wir mit dem Casting begannen, hielt ich es für einen echten Vorteil, Darsteller zu finden, die international noch nicht richtig entdeckt worden waren. Taylor [Kitsch] ist ein Naturtalent, hat unglaubliche Instinkte und großartige unverfälschte Qualitäten, mit denen man arbeiten kann.

Ich fühlte mich wie der glücklichste Mann in Hollywood, weil ich sein ganzes Feuer und Temperament ungebändigt und noch vor allen anderen in der Stadt einfangen konnte. Er entsprach genau meinen Vorstellungen für die Rolle von John Carter, war viril, charismatisch und konnte düstere Charakterzüge vermitteln. Und leicht wäre es nicht, einen Schauspieler mit vergleichbarer Arbeitseinstellung zu finden – er bringt immer 150 Prozent Leistung, welcher Herausforderung er sich auch stellen muss.“

Tom Struthers, Stuntkoordinator des Films, freute sich und staunte nicht schlecht, dass Taylor Kitsch 98 Prozent seiner Stunts selbst ausführte. Dazu gehörte ein 26-Meter-Sprung in der Sequenz, wo er auf Barsoom das Gehen lernt, ein 20-Meter-Sprung in der Arena, in der er gegen wilde, weiße Riesenaffen kämpfte, und eine Reihe von 76-Meter-Sprüngen in der Wildnis des Planeten.

Dass seine Figur John Carter so komplex war, schreibt Kitsch Andrew Stantons Ansatz für die Adaption von Edgar Rice Burroughs’ Vorlage zu: „Andrew Stanton hat die wesentlichen Elemente von Burroughs übernommen, darunter auch die verringerte Schwerkraft, die größere Stärke, die Carter bei sich entdeckt, und alles andere, wofür der Mars in der Vorlage steht. Dann aber ist er bei den Figuren und ihrer Herkunft noch viel stärker in die Tiefe gegangen, hat mir so viel an Informationen vorgegeben, dass ich mich noch weit stärker in diese Figur hineinversetzen konnte. Es war großartig, auf ein solches Drehbuch als Fundament für meine Darstellung zurückgreifen zu können.“

Kitsch freute sich sehr über die Gelegenheit, mit Andrew Stanton zusammenarbeiten zu können, und zeigte sich auch beeindruckt davon, wie der Regisseur seine Schauspieler führte: „Andrew ist anders als die Regisseure, mit denen ich bisher gearbeitet habe. Er inszeniert mich anders, als er Willem [Dafoe] oder Samantha [Morton] inszeniert. Er weiß, was bei dir und nur für dich funktionieren wird und was nicht. Es ist ein sehr persönlicher Prozess für eine Zusammenarbeit, denn er vertraut mir genauso sehr, wie auch ich ihm vertrauen muss.“

Gefragt nach seiner Lieblingsszene im Film, gesteht Kitsch offen: „Die Sequenz mit den weißen Riesenaffen werde ich wahrscheinlich nie vergessen. Die Energie, die man in dieser Arena spürte, war wirklich großartig. Von den ersten Probeaufnahmen an, als mir Stanton die weißen Riesenaffen zeigte, wusste ich, dass diese Szene epische Ausmaße haben würde. Wenn wir alle unsere Arbeit richtig gemacht haben, wird es fantastisch aussehen. In dieser Sequenz steht unglaublich viel auf dem Spiel und der Einsatz ist hoch. Sie spielt für die Entwicklung meiner Figur und den Handlungsbogen des Films eine zentrale Rolle – und das fand ich großartig.“

Auch für die Suche nach der perfekten Darstellerin für Prinzessin Dejah Thoris folgte Andrew Stanton konkreten Vorstellungen: „Ich musste eine Frau finden, der man einfach sofort abnimmt, dass sie so stark und intelligent ist und dass königliches Blut in ihren Adern fließt.

Als Lynn zum Vorsprechen kam, erkannte ich diese Qualitäten sofort und war fasziniert davon“, erinnert sich Stanton. „Wir luden sie für ein weiteres, intensiveres Casting ein, und sobald ich sie zusammen mit Taylor vorsprechen sah, passte alles perfekt – ähnlich wie Cinderellas Fuß in ihren gläsernen Schuh. Sie gehört zu den leidenschaftlichsten Darstellerinnen, die ich kenne, und die Dynamik im Zusammenspiel mit Taylor war unglaublich. Die Besetzung der Rollen mit diesen Schauspielern war einfach wunderbar, und davon konnte ich während der ganzen Dreharbeiten profitieren.“

„Das Wichtigste an dieser Beziehung ist, dass die Chemie zwischen beiden stimmt“, erläutert Lynn Collins, wie sie und Kollege Taylor Kitsch ihre Leinwandbeziehung entwickelten. „Hier kommen eine Bewohnerin von Barsoom und ein Mann von der Erde zusammen, und man muss festlegen, wie sich ihre unterschiedlichen Eigenschaften auswirken, wie sie ein Team werden, miteinander streiten und was sie am anderen anziehend finden werden. Wenn diese Figuren zusammenkommen und wieder voneinander getrennt werden, ähnelt das einer Art Tanz.“

Collins gibt zu, dass sie anfangs von den körperlichen Anforderungen ihrer Rolle eingeschüchtert wurde: „Ich war ziemlich nervös angesichts der körperlichen Herausforderungen, die mich erwarteten“, erinnert sich die Schauspielerin. „Es gibt viele Kämpfe und Szenen, bei denen ich an Drähten hänge. Meine extreme Höhenangst wurde durch die Arbeit an diesem Film völlig pulverisiert. John Carter, der von Taylor gespielte Titelheld, kann sehr weit und hoch springen, und bei vielen dieser Sprünge hält er mich in seinen Armen – ich werde also überallhin herumgeschleudert! Körperlich ist das sehr anstrengend, aber es ist sehr beruhigend, einen Regisseur an seiner Seite zu haben, dem man vertrauen kann und bei dem man deshalb weiß, dass sich die ganze harte Arbeit am Ende auch auszahlen wird.“ 

Kein Wunder also, dass Collins die Zusammenarbeit mit Stanton insgesamt als extrem positive Erfahrung wertet: „Mein Vertrauen in Andrew war so groß, dass jede Aufregung und Sorge davon aufgelöst wurden. Ich vertraute ihm und seiner Vision für den Film völlig. Andrew ist ein brillanter Kopf und ein Künstler ohne Allüren. Bei ihm dreht sich alles um die Arbeit, steht alles im Dienst der Geschichte. Als Darstellerin schätze ich das wirklich sehr, denn klare Ansagen eines Regisseurs machen meine Arbeit wesentlich leichter. Er weiß genau, was er erzählen und am Ende erreichen will.“

In JOHN CARTER – ZWISCHEN ZWEI WELTEN werden Probleme und Themen angesprochen, die sehr modern sind und Lynn Collins für diese Rolle einnahmen: „Die sozialen Spannungen und Konflikte auf Barsoom kann man mit einigen Problemen vergleichen, die wir heute auf der Erde haben“, erläutert Collins. „Der Film ist also thematisch sehr aktuell, was einer der Gründe war, warum mich diese Geschichte so anzog. Wenn der Zuschauer aus dem Kino kommt, wird er hoffentlich nicht nur das Gefühl haben, sein größtes Abenteuer überhaupt erlebt und sich in diese Figuren verliebt zu haben, sondern auch über sein eigenes Handeln und das unserer Gesellschaft nachdenken.“

„Lynn ist eine Frau, mit der man großen Spaß haben kann“, schwärmt Taylor Kitsch über die Zusammenarbeit mit seiner Kollegin. „Es ist unglaublich, welche Energie sie in die Darstellung von Dejah eingebracht hat und was das für den Film insgesamt bedeutet. Ihre Figur ist so engagiert und ehrgeizig, und in ihrer Darstellung hat Lynn dieses Feuer und ihre Schönheit in eine wunderbare Balance gebracht. Vertrauen ist für einen Schauspieler das Wichtigste, und ich vertraue ihr voll und ganz – als Kollege wie auch als Freund. Es war toll, mit ihr zusammenzuarbeiten.“

Ähnlich begeistert zeigt sich auch Andrew Stanton über seine Zusammenarbeit mit Willem Dafoe, der Tars Tarkas, den Anführer der Tharks, verkörpert: „Willem spielt eine ältere Figur von großer Würde, die Respekt gebietet, obwohl sie im Stamm vorübergehend ihren Status einbüßt. Eine ähnliche Aura strahlt auch Willem selbst aus – durch seine bisherige Arbeit, durch seine Vorgeschichte als Schauspieler. Tatsächlich ähnelt er charakterlich sehr der von ihm dargestellten Figur“, schwärmt Stanton. „Es war faszinierend zu beobachten, dass sich jeder plötzlich zu steigern begann, als alle Schauspieler anlässlich der Proben in einem Raum zusammenkamen. Ohne dass ihm das selbst bewusst würde, bietet sich Willem durch seine Klasse und Reife den anderen Darstellern als Vorbild an, dem jeder nacheifern möchte.“

Dafoe selbst findet für die erneute Zusammenarbeit mit Stanton, die für ihn einer der Hauptgründe war, die Rolle in JOHN CARTER – ZWISCHEN ZWEI WELTEN anzunehmen, ähnlich positive Worte: „Ich habe mit Andrew bereits bei FINDING NEMO („Findet Nemo“, 2003) zusammengearbeitet. Und obwohl ich ja nur einer der Figuren des Films meine Stimme lieh, habe ich ihn als unglaublich gut vorbereitet erlebt, er kannte jede einzelne Einstellung und jeden nötigen filmischen Prozess. Multitasking beherrscht er wirklich unglaublich gut.“ 

Und das zeigte sich auch bei Stantons erstem Live-Action-Film, wie Dafoe ausführt: „Was mir an diesem Projekt mit die größte Freude bereitete, war die Gelegenheit, mit Andrew an einem so großen Film arbeiten zu können, im Rahmen einer Geschichte, die sich an ein großes Publikum wendet, aber nicht populistisch ist. Als Filmemacher hat er einen ganz persönlichen Ansatz und Zugang, das ist meiner Ansicht nach seinen bisherigen Animationsfilmen und der langjährigen Arbeit für Pixar geschuldet. Er dreht zwar unglaublich populäre Filme, doch was ihn antreibt, sind nur seine Neugier und der Spaß, den er dabei hat. Große Detailliebe und ständiges Sammeln neuer Informationen zeichnen seine Arbeitsweise aus. Er weiß so vieles aus so verschiedenen Themenbereichen, liebt aber das klassische Kino, das er mit den Augen eines kleinen Jungen sieht.“

Dass er den großen, vierarmigen Anführer der Tharks spielen musste, schüchterte Dafoe in keinster Weise ein: „Ich war begeistert davon, dass JOHN CARTER – ZWISCHEN ZWEI WELTEN ein so großer Film war und ich einen 2,80 Meter großen Krieger verkörpern durfte. Als mir Andrew die Designskizzen für die in diesem Film gezeigte Welt vorlegte, war ich von deren Schönheit sehr beeindruckt. Ich mochte auch die anderen Darsteller, die bereits für den Film besetzt waren, und es war mir absolut bewusst, wie körperlich anstrengend diese Rolle für mich sein würde. Manchmal fehlen mir diese körperlichen Herausforderungen in den Rollen, die ich sonst spiele, aber dieser Film versprach eine Menge davon. Ich musste auf 90 Zentimeter hohen Stelzen laufen und spielen, aber das war längst nicht alles. Wir mussten auch ein mimisches Vokabular und eine Thark-Sprache entwickeln, die an bestimmten Punkten der Handlung im Film zu hören ist.“

Viele seiner Szenen hat Willem Dafoe mit Taylor Kitsch gedreht, der den Titelhelden John Carter verkörpert. „Tars’ Aufeinandertreffen mit John Carter bekommt im Film eine berührende Note, aber es gibt durchaus auch komische Momente“, beschreibt Dafoe die Beziehung zwischen beiden Figuren. „Schon allein von der Optik her sind sie ein sehr eigenartiges Paar. Wenn sie schließlich ein Team bilden, entwickelt sich ein fortwährendes Wechselspiel, das ihre unterschiedlichen Kulturen widerspiegelt und viele Gelegenheiten für komische Momente und Missverständnisse bietet.“

Für das darstellerische Talent und die Arbeitseinstellung seines Kollegen findet Willem Dafoe nur lobende Worte: „Er verkörpert diese Rolle mit Lockerheit und selbstsicherem Heldenmut. Taylor musste bei diesem Film am meisten leisten, ist praktisch in jeder Szene präsent. Sein Ansatz ist sehr pragmatisch und von großem Engagement geprägt. Körperlich muss er bestimmte Anforderungen erfüllen – er muss ähnliche Qualitäten wie ein Tänzer haben und sehr athletisch und fit sein, um mit der ganzen Arbeit an den Drähten und mit den Stunts zurechtkommen zu können. In meinen Augen hat er all das hervorragend gelöst.“

Auch die Besetzung von Sola, der Thark-Frau, die sich um John Carter kümmern soll, konnte Andrew Stanton zu seiner vollsten Zufriedenheit lösen. Für ihn verkörpert Samantha Morton selbst viele von Solas Qualitäten: „Es gibt große charakterliche Parallelen zwischen Sam und Sola“, erläutert der Regisseur: „Sam ist sehr verletzlich und hat eine mütterliche Aura, die Vornehmheit und Akzeptanz vermittelt.“

Als Morton das Drehbuch gelesen hatte, war sie „glücklich und überrascht“, wie sie offen zugibt: „Das Skript brachte mich zum Lachen und Weinen, ich verspürte den Wunsch, es gleich nochmals zu lesen, was ich dann auch tat. Meiner Ansicht nach ist es einfach brillant. Ich hatte wirklich das Gefühl, dass es in die üblichen Actionabenteuer-Stoffe etwas Neues einbrachte, dass es hier eine solide Basis für unglaublich gut entwickelte Charaktere gab.“

Wenn man eine bereits sehr bekannte und beliebte literarische Figur verkörpert, ist damit eine ganz besondere Verantwortung verbunden, wie die Schauspielerin erläutert: „In meiner Karriere habe ich berühmte Frauen dargestellt, darunter auch Jane Eyre. Wenn man jemanden verkörpert, der so geliebt und bewundert wird, spürt man eine große Verantwortung, denn die Leser haben sich bereits eine Meinung über diese Figur gebildet. Als ich mich diesem Projekt anschloss, war mir klar, dass jeder bereits eine eigene Meinung dazu hatte, wie Sola wohl aussehen würde. Liest man nämlich ein Buch, ist das eine sehr persönliche Beziehung – man befindet sich selbst in der Geschichte und benutzt seine eigene Fantasie.“

Sich mit den anderen Thark-Darstellern richtig auf die Rolle vorbereiten zu können, war für Morton sehr wichtig und unverzichtbar: „Andrew hat alles dafür getan, uns genügend Zeit für Proben zu geben. So konnten wir über die Figuren sprechen und herausfinden, was für ein Volk wir eigentlich waren, indem wir zusammenarbeiteten und gemeinsam probten. Wir hatten ein paar Wochen, in denen wir die ganze Sache mit Spaß angehen und uns überlegen konnten: ‚Vielleicht bewegen sie sich ja auf diese Weise‘ oder ‚Vielleicht reden sie ja so.‘ Es war insgesamt ein absolut unverzichtbarer kreativer Prozess.“

Begeistert zeigt sich Samantha Morton auch von der Zusammenarbeit mit Andrew Stanton: „Es war einfach großartig, bei einem Film wie diesem einen Regisseur wie Andrew an seiner Seite zu haben. Sehr häufig ist ein Regisseur nur damit beschäftigt, die Szenen einzurichten. Bei Andrew aber hatte ich den Eindruck, dass er bereits alles sehr genau geplant hatte, was vielleicht mit seiner bisherigen Arbeit im Animationsfilm zusammenhängt. Wenn man als Schauspieler einen solchen Regisseur oder eine solche Regisseurin hat, kann man sich einfach fallenlassen, sich ihm oder ihr anvertrauen. Denn dann fühlt man sich in sicheren Händen, und das ist sehr selten der Fall.“

Thomas Haden Church übernahm eine weitere Thark-Rolle, spielt Tal Hajus, einen brutalen Krieger, der Tars Tarkas als Anführer seines Volkes verdrängen will. Auch er ist voll des Lobes über die Qualitäten von Regisseur Andrew Stanton: „Ich liebe Andrews Gespür für das Geschichtenerzählen, das er als Regisseur vermittelt. Er ist auf sehr kindliche Weise fasziniert davon, diese lebensbejahenden Geschichten zu erzählen, und er tut das, indem er Humor und menschliches Drama mischt.“

Auch von der Zusammenarbeit mit den anderen talentierten und renommierten Darstellern von JOHN CARTER – ZWISCHEN ZWEI WELTEN zeigt sich Thomas Haden Church sehr angetan: „Für mich als Schauspieler ist Willem Dafoe ein Held, das hat ganz persönliche Gründe. TO LIVE AND DIE IN L.A. („Leben und Sterben in L.A.“, 1985) war vielleicht der erste Film, den ich wirklich geliebt habe, und dem folgte kurz darauf PLATOON („Platoon“, 1986). Ich habe nichts anderes getan, als seine Darstellungen in diesen Filmen zu studieren. Ich übertreibe hier nicht – Willem gehört zu einer Handvoll Darsteller, die mich wirklich inspirierten, selbst Schauspieler werden zu wollen. Dass ich bei diesem Film die Gelegenheit hatte, mit ihm zu arbeiten, war einfach unglaublich.“

„Samantha Morton ist eine herausragende Schauspielerin“, setzt Thomas Haden Church die Lobeshymnen auf seine Kollegen fort. „Sie vermittelt vieles mit ihren Augen, kontrolliert ihre Gefühle und ihren körperlichen Ausdruck so subtil. Sie hebt die Schauspielkunst auf ein anderes Niveau, ist unglaublich ausdrucksstark, herzzerreißend und tragisch. Ganz begreifen werde ich das vielleicht nie, deshalb trete ich einfach einen Schritt zurück und würdige das Licht, das sie in unsere Welt bringt. Sie ist schlicht und ergreifend sensationell.“

Die Rolle von Matai Shang, dem geheimnisvollen Anführer der Therns, besetzten die Filmemacher mit Mark Strong. „Ich halte Matai Shang nicht für bösartig“, beschreibt Strong die Motive seiner Figur. „Andrew gelingt es, die Therns mit Leben zu erfüllen und sie zu dreidimensionalen Figuren zu machen, indem er ihnen Ziel und Aufgabe gibt. Und das Ziel meiner Figur ist es, Ordnung im Universum herzustellen. Er hält für richtig, was er tut. Zunächst sieht er in John Carter nur ein Hindernis für seine Pläne. Matai hat nicht das Gefühl, etwas Falsches zu tun.“

Die Zukunft aus viktorianischer Sicht betrachten zu können, faszinierte Strong. Dieser Aspekt gehörte für ihn zu den stärksten Anreizen dieses Projekts: „Das Wunderbare an diesem Film und an Edgar Rice Burroughs’ Blick auf die Zukunft ist, dass dieser Blick auf das All und einen anderen Planeten viktorianisch geprägt ist. Es ist ganz sicher nicht der Blickwinkel, den man bei der Adaption eines Comics hat. In diesem Film führen die Männer noch Schwerter und tragen Helme, aber das Styling ist fast Art déco. Und das ist der Grund, warum gerade dieser Film mich so fasziniert. Es ist eine Science-Fiction-Geschichte, die aus viktorianischer Perspektive erzählt wird.“

Allein für eine von Matai Shangs silbernen Thern-Roben wurden Stoffe mit einer Gesamtlänge von 350 Metern verwendet. Jede Robe wurde in etwa 250 Arbeitsstunden in Handarbeit hergestellt.

Mark Strong ist überzeugt davon, dass diese Geschichte alle Elemente beinhaltet, die große Geschichten letztlich zu einem Epos machen. „Es gibt Völker und Stämme, die sich bekriegen, außerdem eine Liebesgeschichte und eine bösartige Präsenz, die Einfluss nimmt, die unseren Helden davon abhalten will, das zu tun, was er tun muss. Es geht um Identität, um unseren Platz in der Welt und im Universum. Reduziert man diese Geschichte auf einen einfachen Kern, geht es um einen Mann, der herauszufinden versucht, wer er ist und was er will – und der dann gegen alle Widerstände dafür kämpft, dies auch zu erreichen.
Eine der interessantesten Ideen, die diese Geschichte transportiert, ist die Vorstellung, dass ein Mann erst zu einem anderen Planeten reisen muss, um etwas über sich selbst und seine Menschlichkeit herauszufinden. Es ist meiner Ansicht nach kein Zufall, dass John Carter sich erst von den Menschen entfernen muss, um entdecken zu können, was in unserer spirituellen Welt und im Universum, nicht nur auf der Erde, wirklich Bedeutung hat.“

In der Zusammenarbeit mit seinem Regisseur zeigt sich Mark Strong von Andrew Stantons Energie und seiner Konzentration auf dieses Projekt sehr beeindruckt: „Ich erinnere mich an ein frühes Treffen mit Andrew und an seinen Enthusiasmus, der bei mir den stärksten Eindruck hinterließ. Und diese Begeisterung hat während der ganzen Dreharbeiten nie nachgelassen, was einfach phänomenal ist. Bei einem Film von dieser Größenordnung Regie zu führen, ist sehr kräftezehrend und anspruchsvoll. Weil seine Begeisterung für den Film und sein Glauben daran nie schwanden und er dies seinen Schauspielern auch vermitteln konnte, war die Arbeit an diesem Film eine pure Freude.“

Für die Rolle von Sab Than, der als Anführer der Zodangans seine Mission zu erfüllen versucht, Helium zu besiegen und dessen Volk zu unterwerfen, verpflichteten die Filmemacher Dominic West. „Andrew Stanton war für mich der Hauptgrund, an diesem Projekt mitarbeiten zu wollen“, entgegnet West auf die Frage, was ihn bei diesem Film vor allem reizte. „Er zählt ganz sicher zu den besten Filmemachern der Gegenwart. Nachdem ich ihn getroffen, seine unglaublich gründliche Arbeitsweise gesehen und verstanden hatte, wie enthusiastisch und perfekt vorbereitet er diese Geschichte erzählen wollte, kann ich nur sagen, wie froh ich war, dass er mir eine Rolle in diesem Film gegeben hat.“

Dass er eine schillernde Figur spielen konnte, die in viele große Actionszenen involviert war, begeisterte West: „Ich habe bisher nicht viele Actionfilme gedreht, denn in den meisten meiner Filme spielt Sprache die zentrale Rolle und ich stand und stehe häufig auf der Bühne. Aus diesem Grund fand ich die Vorstellung sehr reizvoll, mich einmal in eine Rolle zu vertiefen, die stark actionorientiert ist. Ich habe etwa zwei Wochen lang Schwertkampf trainiert. Ich musste lernen, wie die Krieger von Zodanga mit dem Schwert kämpfen, hatte drei große Kampfsequenzen zu bewältigen, die choreografiert werden mussten. Was folgte, waren viele Szenen, bei denen ich an Drähten hing. Weil ich vor etwa zehn Jahren im Zirkus tätig war, fiel mir das nicht sonderlich schwer. Es war großartig, zur „Zirkusarbeit“ zurückkehren zu können“, schließt Dominic West seine Ausführungen.

Die Besetzungsliste von JOHN CARTER – ZWISCHEN ZWEI WELTEN komplettieren Polly Walker als Sarkoja, Ciarán Hinds als Tardos Mors, König von Helium, James Purefoy als Kantos Kan, Kapitän der Luftstreitkräfte von Helium, und schließlich Daryl Sabara, der den jungen Edgar Rice Burroughs verkörpert. 

BESCHREIBUNG DER CHARAKTERE 

DIE MENSCHEN

Bewohner der Erde im späten 19. Jahrhundert – Lichtjahre von Barsoom entfernt 

JOHN CARTER

 (Taylor Kitsch)

„Es wird nichts Gutes dabei herauskommen, wenn ich in eurem Krieg kämpfe.“

John Carter wurde in Virginia geboren und hatte im Amerikanischen Bürgerkrieg den Rang eines Offiziers in der Konföderiertenarmee der Südstaaten. Carter ist ein ehrenwerter und heldenhafter Mann, aber die verheerenden Auswirkungen des Bürgerkriegs haben ihn gebrochen, entmutigt und auf persönlicher Ebene eine schwere Niederlage erleiden lassen. Unwillentlich und auf unerklärliche Weise findet er sich auf dem Planeten Barsoom wieder. Dort erkennt er bald, dass seine körperlichen Kräfte, insbesondere die Sprungkraft, durch die geringere Schwerkraft enorm verstärkt werden. So begibt er sich anfangs eher widerwillig auf eine Reise, in deren Verlauf er seine Menschlichkeit wiederentdeckt und gleichzeitig diesen fremden Planeten vor dem Untergang rettet. 

Taylor Kitsch über John Carter:

„Carter hat im Bürgerkrieg alles verloren, das ihm einmal wichtig war. So sondert er sich ab, lebt wie ein Einsiedler, will nur noch Gold schürfen. Er verbirgt und verdrängt, womit er sich nicht auseinandergesetzt hat, seine Schuldgefühle und den Verlust seiner Familie, für deren Schutz er in den Krieg gezogen war. Er fürchtet sich davor, noch einmal Verantwortung übernehmen zu müssen, noch einmal alles zu verlieren, was ihm wertvoll ist. Er weigert sich, für welche gute Sache auch immer zu kämpfen, will keinem Menschen mehr nahekommen.“

COLONEL POWELL

 (Bryan Cranston)

„Captain, es fällt mir sehr schwer, diesen Mann, der auf diesem Stück Papier beschrieben ist, in dem Mann wiederzuerkennen, den ich gerade vor mir sehe.“

Colonel Powell ist ein erfahrener, knallharter und streng nach Vorschrift handelnder Offizier der US-Kavallerie. Sein Auftrag ist es, John Carter in den militärischen Dienst zurückzubringen, damit er in Arizona, wo seine Einheit stationiert ist, gegen die Apachen kämpfen kann. Seine Pläne aber werden durch die strikte Weigerung Carters durchkreuzt, der nichts mehr mit der Armee – oder irgendeiner anderen Sache – zu tun haben will, unabhängig davon, wie gerechtfertigt ein Einsatz auch wäre. 

EDGAR RICE BURROUGHS

(Daryl Sabara)

„Meine Mutter hat immer gesagt, dass Jack aus dem Krieg nie wirklich zurückgekommen ist.“

Edgar Rice Burroughs ist John Carters wissbegieriger 18-jähriger Neffe. Er bewundert seinen Onkel, liebte es als Kind, seine wilden und abenteuerlichen Geschichten zu hören, die ihn zu Orten führten, die sich Edgar nie hätte erträumen können. Als Edgar ein dringendes Telegramm seines Onkels erhält, macht er sich sofort auf den Weg zu ihm, nur um dann herauszufinden, dass er vielleicht zu spät kommt.

DIE BEWOHNER VON BARSOOM

Barsoom, wie die Bewohner ihren Planeten nennen, ist Heimat für völlig unterschiedliche Völker. Zu den „Roten Menschen“ gehören die kultivierten Bewohner von Helium und das kriegerische Volk aus Zodanga, zu den primitiveren, in Stammesverbänden lebenden „Grünen Menschen“ zählen die Tharks und die geheimnisvollen, weiterentwickelten Therns.

HELIUMITES

Die Bewohner der Stadt Helium sind den Menschen sehr ähnlich. Äußerlich erkennt man sie an den roten Tätowierungen, im Verhalten an ihren kultivierten, durchdachten und dem Schutz ihrer Umwelt verpflichteten politischen Strategien und Zielen. Mit Stolz schwenken sie ihre blaue Fahne – ein Symbol für ihr Volk und dessen Sehnsucht nach Ozeanen, die es schon lange nicht mehr gibt.

DEJAH THORIS 
(Lynn Collins)

„Wenn du in der Lage wärst, andere zu retten, würdest du nicht alles dafür tun, um das auch in die Tat umzusetzen?“
Dejah Thoris, die wunderschöne Prinzessin von Helium mit dem rabenschwarzen Haar, setzt sich leidenschaftlich für ihr Volk und seine traditionelle Lebensweise ein. Dejah ist Verwaltungsratsmitglied der Königlichen Akademie der Wissenschaften und wurde dazu ausgebildet, zu kämpfen und ihr Volk anzuführen. Sie steht kurz vor einer Entdeckung, die das Gleichgewicht der Kräfte zwischen Helium und den Erzfeinden aus Zodanga für immer erschüttern könnte. Weil ihr und ihrem Volk nicht mehr viel Zeit bleibt, muss sie John Carter davon überzeugen, sich ihrem Kampf anzuschließen und Helium zu retten. 

Lynn Collins über Dejah Thoris:
„Dejah Thoris ist die Prinzessin von Helium, darüber hinaus auch Verwaltungsratsmitglied der Königlichen Akademie der Wissenschaften. Zusammen mit Andrew Stanton habe ich Dejah zu einer sehr weiblichen Figur entwickelt – die aber auch sehr maskuline Seiten zeigen kann und sehr smart und intellektuell wirkt. Zu Beginn des Films spricht sie zu einer großen Gruppe von Wissenschaftlern darüber, was zur Rettung ihres Volkes nötig ist. Dabei sind Frieden und wissenschaftliche Belange ihre Hauptanliegen. Interessant ist die zeitliche Einordnung. Man weiß nicht genau, in welcher Zeit man sich befindet, sehr wohl aber, dass Frauen und Männer gleichberechtigt sind. Dass Männer und Frauen Seite an Seite kämpfen, fand ich so wunderbar modern. Es war aufregend für mich, an der Realisierung einer solchen Geschichte mitzuwirken, und sehr befriedigend, eine so wunderbar ausbalancierte Frauenfigur spielen zu können.“

TARDOS MORS 
(Ciarán Hinds)

„Helium ist verloren. Ich habe versagt und mein Volk enttäuscht.“

Tardos Mors ist Jeddak (König) von Helium und der Vater von Dejah Thoris. Er ist ein harter und pragmatisch denkender Herrscher, der gezwungen ist, eine Lösung zur Rettung seiner geliebten Stadt Helium zu finden. Auch wenn er damit sein Herz und das seiner Tochter bricht.

KANTOS KAN 
(James Purefoy)

„Hallo, meine Damen.“

Kantos Kan ist Odwar (Captain) der Luftstreitkräfte von Helium und Tardos Mors wie auch seiner Tochter Dejah Thoris treu ergeben. Kantos, ein intelligenter, gut aussehender und mutiger Mann, wird alles dafür tun, um Helium zu retten und die königliche Familie zu beschützen. 

ZODANGANS

Die Bewohner von Zodanga sind den Menschen sehr ähnlich und tragen ebenfalls rote Tätowierungen. Aber sie sind ein Volk von Eroberern – kriegerisch, manipulativ und immer darauf bedacht, andere auszunutzen und auszubeuten. Die rote Flagge von Zodanga ist ein Symbol für den aggressiven und destruktiven Wesenszug seiner Bewohner.

SAB THAN 
(Dominic West) 

„Helium soll untergehen!“

Sab Than ist Jeddak (König) von Zodanga. Er ist ein impulsiver, arroganter und aggressiver Herrscher, der sein Volk zu Krieg und Eroberung antreibt, denn das stellt für ihn die traditionelle Lebensweise dar. Sab besitzt einen gefährlichen, sehr berechnend eingesetzten Charme und würde sogar einen Vertrag mit dem Teufel schließen, um Helium zerstören und über den ganzen Planeten herrschen zu können. 

Dominic West über Sab Than:
„Meine Figur Sab Than ist auf Barsoom der Anführer des Volkes von Zodanga. Er ist einer der Bösewichte in dieser Geschichte, versucht Helium mit den Kräften zu erobern, die ihm die Therns gegeben haben.“

THERNS

In der Religion von Barsoom gelten die Therns als Boten der Göttin Issus. Tatsächlich ist es ein unauffälliges Volk von Geschöpfen. Sie sind die am weitesten entwickelten Bewohner des Planeten und lassen sich nur von den eigenen Interessen leiten. 

MATAI SHANG

(Mark Strong)

„Wir sind nicht für die Zerstörung dieser Welt verantwortlich, Captain Carter. Wir verwalten sie nur, profitieren davon, wenn Sie so wollen.“

Matai Shang ist Heiliger Hekkador (König) der Therns. Mit Hilfe ihrer fortschrittlichen Technologie geben sich die geheimnisvollen Therns als Boten und Gesandte von Issus, einer Göttin in der Religion von Barsoom, aus, um so ihre eigenen Pläne verwirklichen zu können. 

Mark Strong über Matai Shang:

„Meine Figur Matai Shang ist Anführer der Therns. Im Kern sind die Therns Parasiten, es ist eine Rasse, die durch das Universum reist und die Ordnung erschafft, die sie zum eigenen Überleben braucht. Die Therns gelten auf Barsoom als mythische Geschöpfe. Weil sie noch nie gesehen wurden, weiß keiner genau, ob sie auch tatsächlich existieren. Um sich zu tarnen oder zu verstecken, können die Therns jede Gestalt annehmen, die nützlich für sie ist.“

THARKS

Die „Grünen Menschen“ von Barsoom sind bis zu 2,80 Meter große, vierarmige Geschöpfe mit Stoßzähnen, die primitiv in Stammesgemeinschaften leben. Einstmals war es ein bedeutendes Volk, das jetzt aber auseinandergerissen und als Nomaden lebt. Die Tharks glauben, dass nur der Stärkere überleben wird – eine Überzeugung, die ihre Aggressivität und Kampflust häufig noch verstärkt.

TARS TARKAS 
(Willem Dafoe)

„Als ich dich beim Sprung zum Himmel beobachtete, wollte ich glauben, dies wäre ein Zeichen, dass etwas Neues in diese Welt kommen und diese erneuern kann.“
Tars Tarkas ist ein grimmiger, grünhäutiger Krieger und Jeddak (König) der Tharks. In seinen Adern fließt der letzte Rest aristokratischen Blutes, und das allein verhindert, dass die Tharks sich in Bestien verwandeln. Tars, den Humor und Geduld auszeichnen, freundet sich mit John Carter an und verleiht ihm den Thark-Namen Dotar Sojat, was man grob mit „meine rechten Arme“ übersetzen könnte. 

Willem Dafoe über Tars Tarkas:
„Tars Tarkas führt die Tharks an, ein kriegerisches Volk. Die Tharks sind grünhäutige Bewohner von Barsoom, haben aber sehr menschliche Gefühle. Ihre Zivilisation befindet sich im Niedergang. Aus dem einstmals großen Volk ist eine kriegerische Gesellschaft geworden, die nomadenhaft das Land durchstreift, um überleben zu können. Die Persönlichkeit von Tars ist von Trauer und dem Gefühl, ein Imperium verloren zu haben, geprägt. Er ist Anführer seines primitiven Volkes, kann aber dessen deutlich kultiviertere Vergangenheit nicht vergessen. Insgeheim sehnt sich Tars nach dem Gestern und nach einer menschlicheren Lebensweise.“

TAL HAJUS 
(Thomas Haden Church)

„Ich erhebe Anspruch auf das Recht zur Herausforderung! Wer will sich mit seinem Stahl dem meinen anschließen?“

Tal Hajus würde nichts lieber tun, als Herrscher der Tharks zu werden und Tars Tarkas gewaltsam abzusetzen. Er ist ein brutaler und durchtriebener Thark-Krieger, der ausschließlich einem Glauben folgt: Nur der Stärkere hat das Recht zu überleben. 

Thomas Haden Church über Tal Hajus:
„Tal Hajus ist jung genug, um in Tars Tarkas noch eine Art Vaterfigur sehen zu können. Sobald er aber Tars’ Faszination für John Carter bemerkt, entwickelt er eine unangenehme Eifersucht. In einem so harten Lebensraum, wie er sich auf Barsoom darstellt, will selbst ein so wilder Krieger wie Tal eine Verbindung zu seinem Anführer und den anderen Kriegern oder eine gegenseitige Wertschätzung spüren. Tal Hajus ist eine sehr geradlinige Figur, ein Söldnertyp. Als er sieht, welche Beziehung sich zwischen John Carter und Tars entwickelt, erkennt er, dass sich sein Anführer vom Kodex des Kriegers zu lösen beginnt. Deshalb engagiert er sich umso stärker dafür und schafft damit neue Probleme.“

SOLA 
(Samantha Morton)

„Möge die Göttin mich für würdig erachten.“

Sola ist eine fürsorgliche Thark, was sie in der grausamen Gesellschaftsordnung ihres Volkes zur Außenseiterin macht. Ihre Handlungen stehen oft im Widerspruch zur Lebensweise der Tharks, weil sie sich von ihrem Herzen, nicht vom Verstand leiten lässt. Wenn man so will, ist sie die Schwächste in ihrem Wurf. Als John Carter von ihrem Stamm aufgenommen wird, wird ihr die Verantwortung für ihn übertragen. 

Samantha Morton über Sola:
„Sola ist eine Thark-Frau und scheint zu den Schwächeren in ihrem Volk zu gehören, ist vielleicht sogar die Schwächste. Sie zeigt Mitgefühl, Liebe, Würde und Respekt, ist so verletzlich wie keiner sonst in ihrem Volk. Genau wegen dieser Eigenschaften ist sie den anderen Tharks peinlich, man geht mit ihr um, als ob sie eine Krankheit hätte.“

SARKOJA 
(Polly Walker)

„Sola kann den kleinen weißen Wurm haben.“

Sarkoja ist eine mustergültige Thark, sie ist berechnend, kalt und grausam. Wie Tal Hajus ist auch sie davon überzeugt, dass nur die Stärkeren überleben sollen – und sie selbst tut das bereits über eine sehr lange Zeit. Bei jeder Gelegenheit nimmt sie sich Sola vor, denn Solas Menschlichkeit, die sie als Schwäche erachtet, kann sie nicht ertragen.

WOOLA

„Woola findet dich überall auf Barsoom.“ – Sola zu John Carter
Woola ist ein Calot, ein großer, echsenartiger Hund, der John Carter als neuen Herrn annimmt. Calots haben zehn Beine, sind deshalb unglaublich schnell und haben ein Maul voller scharfer Zähne. Woola beschützt John Carter mit großer Hingabe, denn er war der Erste, der ihm je zu Hilfe gekommen ist. 

SO ENTSTAND JOHN CARTER – ZWISCHEN ZWEI WELTEN

Die Dreharbeiten zu JOHN CARTER – ZWISCHEN ZWEI WELTEN begannen im Januar 2010 in England. Während das öffentliche Interesse an diesem Projekt fortwährend zunahm und auf vielen Fan-Sites im Netz über jeden Produktionsschritt spekuliert wurde, wurde ein Großteil der Studioaufnahmen (zusammen mit den auf der Erde spielenden Außenaufnahmen) in vier Monaten in den Shepperton Studios im Großraum London und in den Longcross Studios in Chertsey abgedreht.

Obwohl JOHN CARTER – ZWISCHEN ZWEI WELTEN einen beträchtlichen Anteil an visuellen Effekten aufweisen wird, wollten die Filmemacher Originalschauplätze und echte Landschaften vor die Kameras bringen. Den Grund dafür erklärt Produzent Jim Morris: „Wann immer es ging, drehten wir an Originalschauplätzen und versuchten, digitale Sets so wenig wie möglich einzusetzen, damit der Zuschauer immer das Gefühl realer Landschaften hat. Dadurch erreichen wir hoffentlich noch größere Authentizität, können damit die Glaubwürdigkeit und den Realismus des Films erhöhen und stärken.“ 

In England machte das Produktionsteam die Longcross Studios in Chertsey zu seiner Basis. Hier fanden das Ausstattungsteam, die Kostümabteilung, die Workshops für die visuellen Effekte wie auch die Cutter-Crew genügend Platz für ihre Arbeit. In Halle 17 entstand das Set für Sab Thans Luftschiff und für alle Szenen auf dessen Brücke. Halle 18 wurde für die kleineren Innensets benötigt, für Colonel Powells Militärgefängnis in Arizona, für die Höhle, in der Carter Zuflucht vor den Apachen sucht, und für das Verlies in der Arena, wo Carter schließlich Tars Tarkas wiederfindet und später gezwungen wird, mit den furchterregenden weißen Riesenaffen zu kämpfen.

Auf dem Außengelände des Studios wurden zwei Sets aufgebaut. Zum einen die Straße auf Zodanga, auf der eine Hochzeitsgesellschaft, angeführt von Dejah Thoris und Sab Than, für die Hochzeitszeremonie nach Helium, zum Palast des Lichts, schreitet. Zum anderen wurde hier der Broadway nachgebaut, wie er im New York des ausgehenden 19. Jahrhunderts aussah. Auf diesem Set versucht John Carter, einen Verfolger – den Mann mit der Melone – abzuschütteln, um seinem Neffen ein Telegramm zu schicken. 

Alle Räume im Palast des Lichts wurden in einer nicht mehr genutzten Lagerhalle in Greenford, im Westen Londons, errichtet. Vier Monate brauchte man für diese enormen Bauten, für das größte aller Sets für den Film, das stabil genug sein musste, um 400 Statisten für die extravagante Hochzeitszeremonie von Dejah Thoris und Sab Than aufnehmen zu können. 

„Der Palast des Lichts ist ein Glasbau und Schauplatz für die Hochzeit von Dejah Thoris und Sab Than“, erläutert Produktionsdesigner Nathan Crowley. „Der Palast ist das Juwel aus Glas, platziert im Zentrum des großen Turms von Helium. Gestalterisches Vorbild für diesen Bau war ein sitzender Vogel mit angelegten Flügeln. Es ist ein sehr feminin und filigran wirkender Ort, aber genau hier findet einer der größten Kämpfe des Films statt.“

Auch in den Shepperton Studios belegte das Produktionsteam mehrere Hallen. In den Hallen A, B, C, D und H entstanden die Sets für den Palast von Zodanga, für die Königliche Akademie der Wissenschaften in Helium, für das Heiligtum der Therns, für das Innere des großen Zeltes von Tars Tarkas und für die alte Ruinenstadt, von der aus Tars und Carter die Luftschlacht zwischen den Bewohnern von Helium und Zodanga beobachten, während die Tharks Wetten abschließen, wer wohl als Sieger daraus hervorgehen wird. 

Darüber hinaus wurden Kameras auch an ausgewählten Orten in England aufgestellt – für Szenen, die auf der Erde spielen. So entstand an der Sheffield Park Station, einem Bahnhof der Bluebell Railway, die Szene, die im Film an der Hudson River Railway Station spielt. Hier wird Edgar Rice Burroughs von Thompson abgeholt und zu Carters Anwesen gebracht. Die von freiwilligen Helfern betriebene Bluebell Linie war die erste normalspurige Strecke, die in Großbritannien geschützt und erhalten wurde. Im Laufe der Jahre hat sie sich zu einer der größten Touristenattraktionen in Sussex entwickelt, doch ihr Hauptziel bleibt unverändert: Die Erhaltung einer ländlichen Nebenstrecke, inklusive der Dampflokomotiven, Signalsysteme, Bahnhöfe und anderer Dinge, die man für den Zugbetrieb benötigt. 

Die Szenen auf Carters Anwesen drehte man auf Ham House, einem 400 Jahre alten Anwesen in Surrey, das sich im Besitz des National Trust, einer für Denkmalpflege zuständigen britischen Organisation, befindet. In dem imposanten Haus und seiner Gartenanlage ist die Architektur des 17. Jahrhunderts komplett erhalten, was selten ist. Das Anwesen wurde weitgehend nach den Vorstellungen von Elizabeth Murray errichtet, der Gräfin von Dysart, die in die politischen Entwicklungen des Englischen Bürgerkriegs und in die folgende Wiedereinrichtung der Monarchie in England tief verstrickt war.

An einem nasskalten Februartag 2010 reiste die Crew nach Henley-on-Thames, das 64 Kilometer westlich von London liegt. Hier wurden einige der emotionalsten Szenen des Films gedreht, hier findet John Carter nach seiner Rückkehr nach Virginia sein Haus niedergebrannt und Frau und Kind tot vor. Weil man dafür nur einen Tag Drehzeit eingeplant hatte, arbeiteten die Hauptcrew und das zweite Aufnahmeteam parallel, um alle nötigen Shots für die Szene einzufangen, bevor das winterliche Tageslicht verschwand. 

Mitte April 2010 flogen 70 der wichtigsten Crewmitglieder über den Atlantik und schlossen sich im amerikanischen Bundesstaat Utah einer amerikanischen Crew an. 
Produzent Colin Wilson erklärt, warum die Filmemacher sich für Utah als zentralen Drehort des Films entschieden: „Wir erschaffen unsere Fantasiewelt, indem wir eine natürliche Umgebung als Basis benutzen und sie mit Hilfe digitaler Tricks wie Barsoom aussehen lassen. Wir haben uns viele mögliche Drehorte im Mittleren Westen der USA angesehen und dann Utah ausgewählt. Denn hier findet man eine große Vielfalt sehr unterschiedlicher Landschaften und Felsformationen, sie wurden zur Basis für das Setdesign des Films. Der ganze Entwicklungsprozess begann mit Konzeptzeichnungen, die wir dann über unser natürliches Set am Drehort hinaus erweiterten. So konnten wir etwas erschaffen, das man auf der Leinwand noch nie gesehen hat. Es ist ein Ort, an dem keiner von uns je gewesen ist, aber unterbewusst glaubt man, dass es ihn tatsächlich gibt. Denn nichts sieht hier synthetisch aus, alles wirkt schmutzig und authentisch.“

„Markant ist an Utah, dass hier vor etwa 25.000 Jahren einer der größten Seen der Erde lag. Er wurde nicht von Bächen oder Flüssen, sondern von Regenwasser gespeist und wurde so durch den Boden sehr salzig“, erklärt Andrew Stanton. „Diese Region war ab einem bestimmten Zeitpunkt wirklich ein totes Meer – und das trifft auch auf große Gebiete auf Barsoom zu. Topografisch sind sich beide Landschaften sehr ähnlich, deshalb fällt es leicht, wenn man sich in bestimmten Regionen des Bundesstaates aufhält, zu glauben, dass man sich in einer anderen Welt befindet.“

„Die Wüste kann sehr romantisch wie auch unheimlich sein“, setzt Stanton seine Ausführungen fort. „Ich wollte, dass die Natur und die Umwelt, die wir vorfinden würden, uns inspirierten zu erkennen, wie wir diese Schauplätze für uns nutzen könnten. Zum Beispiel fanden wir diese riesigen Felsformationen, manche waren so hoch wie Gebäude, einige sogar noch höher. Nachdem wir sie digital leicht verändert hatten, wurden sie zu Ruinen. Auf diese Weise wird der Zuschauer auf der Leinwand zu einem großen Prozentsatz etwas real Existierendes sehen. Die 20 bis 30 Prozent, die wir digital manipuliert haben, werden ihm den Eindruck vermitteln, dass es sich hier um Gebäude handelt, die Menschen einst gebaut haben, und der Zuschauer wird sich fragen, wo wir denn einen solchen Schauplatz gefunden haben. Wir machen uns die natürliche Erosion dieser Felsformationen zunutze, damit der Zuschauer glauben kann, dass zu Beginn der Geschichte bereits viel Zeit auf Barsoom vergangen ist, dass dieser Planet eine große Vergangenheit besitzt.“

Die Dreharbeiten begannen mit Szenen, die noch auf der Erde spielen – konkret mit der Sequenz im Arizona General Store. Dort macht sich Dix, der Ladeninhaber, vor dem Eintreffen der Kavallerie über Carter lustig. Danach drehte man die Szenen in Fort Grant – hierhin wird Carter gebracht und lernt Colonel Powell kennen. Für diese Szenen wurden die Kameras an der Esplin Ranch in Mount Carmel aufgestellt, nur eine kurze Autofahrt von Kanab entfernt. Kanab war bereits Gastgeber für zahlreiche Film- und Fernsehcrews, hier wohnten Profis, die an Filmen wie THE OUTLAW JOSEY WALES („Der Texaner“, 1976) und PLANET OF THE APES („Planet der Affen“, 1968) bzw. an TV-Serien wie „Daniel Boone“ mitgearbeitet hatten. 

Produktionsdesigner Nathan Crowley entschied sich für Lake Powell als Schauplatz für die Szenen, in denen Carter, Dejah und Sola den heiligen Fluss Iss befahren. Der riesige, künstlich angelegte Stausee ist über 289 Kilometer lang, hauptsächlich ein großes Freizeit- und Erholungsgebiet, aber auch ein wichtiger Wasserspeicher für einige seeabwärts liegende Bundesstaaten. Lake Powell verfügt über eine Uferlinie von über 3.218 Kilometern, das ist mehr als die Hälfte der gesamten amerikanischen Westküste

Etwa eine halbe Autostunde von Lake Powell entfernt, an der Grenze zum wuchtigen Grand Staircase National Monument, liegt Big Water. Hier wurden die Szenen in der alten Ruinenstadt und im Lager der Tharks gedreht. Vor 93 Millionen Jahren war dieses Gelände noch Meeresgrund. Der staubige, marsähnliche Boden wird Tropic Shale genannt und besteht aus verschiedenen Schichten von Sand- und Kalkstein, die sich in der Kreidezeit bildeten. Die Aufnahmen von den steilen Felsen, die das Set der alten Ruinenstadt umgeben, wurden in der Postproduktion digital bearbeitet – so entstand der Eindruck einer ausgedehnten verfallenden Hafenstadt. Hier präsentiert Tars Tarkas seinem Volk John Carter. 

Samstag, den 5. Oktober 2010, entdeckten Crewmitglieder am Drehort in Utah einen großen Knochen, der aus dem Boden herausragte. Das Bureau of Land Management, das amerikanische Landesverwaltungsamt, bestätigte später, dass es sich bei dem Fund tatsächlich um den Knochen (den Oberschenkelknochen oder das Schulterblatt) eines Sauropoden handelte, eines Dinosauriers, der eine Größe von bis zu 18 Metern erreichen konnte. Derzeit versuchen Spezialisten, die Reste des prähistorischen Skeletts, das die Crew von JOHN CARTER – ZWISCHEN ZWEI WELTEN entdeckt hat, freizulegen.

Matai Shang beobachtet unseren Helden und seine beiden Reisegefährten vom Plateau oberhalb eines gewaltigen tiefen Grabens aus. Diese Szene wurde am spektakulären Dead Horse Point am Grand Canyon gedreht, in unmittelbarer Nähe von Moab. Der Legende nach haben die Cowboys im 19. Jahrhundert hier Wildpferde gefangen. Es ist ein perfekter Ort dafür – an allen Seiten ragen Felswände senkrecht empor, und der Zugang ist nur 27 Meter breit. Früher trieben die Cowboys die Wildpferde bis zu diesem Punkt, bauten dann am schmalen Zugang einen Zaun und damit ein natürliches Gehege. Glaubt man der Legende, verdurstete hier, an diesem staubtrockenen Ort, eine Gruppe von Pferden, die man hinter dem Zaun eingesperrt zurückgelassen hatte – in Sichtweite des 610 Meter in der Tiefe fließenden Colorado Rivers. 

Nach den Aufnahmen am Dead Horse Point zog die Crew nach Hanksville weiter. Hier, auf einem Testgelände der NASA für Roboterfahrzeuge, filmte man die Szenen, die in der Wildnis von Barsoom spielen, darunter auch die Landung des Luftschiffs Xavarian, mit dem Dejah Thoris gerettet wird. Diesen Drehort wählte man hauptsächlich wegen des Factory Butte aus, einer beeindruckenden freistehenden Felswand, die auf bemerkenswerte Weise einem Schloss ähnelt, das auf der Spitze eines Hügels errichtet wurde. 

Auch diese Region war vor Millionen von Jahren ein Meer. Die Mancos Sea bedeckte ein Gebiet, das große Teile der drei heutigen Bundesstaaten Utah, Colorado und New Mexico einschließt. Obwohl Vegetation hier nur sehr spärlich vorhanden ist, steht das Gebiet unter dem Schutz des Bureau of Land Management, das für die Verwaltung und den Schutz staatseigener Landflächen zuständig ist. Grund dafür ist, dass hier drei seltene, vom Aussterben bedrohte Kaktusarten wachsen, die es nur in den zentralen und östlichen Regionen Utahs gibt. Die Crew war deshalb besonders vorsichtig, um die Oberflächenflora zu schützen und sie nicht durch die Dreharbeiten zu beschädigen. 

„Ich nenne das unser kleines Stückchen vom Mars“, kommentiert Produzent Colin Wilson die Drehorte in Utah, obwohl „klein“ vielleicht nicht das beste Adjektiv zur Beschreibung eines Filmsets ist, das sich unendlich weit bis zum Horizont erstreckt. Die prächtige Landschaft und die Natur werden als Hintergrund (zusammen mit eigens errichteten, im Vordergrund platzierten Set-Abschnitten) für die Ruinen einer Metropole genutzt, die in der Postproduktion komplett im Computer realisiert werden wird.

„Unsere Strategie war es, Originalschauplätze mit echten Sets und Set-Sektionen als Fundamente für unsere digitale Welt zu verwenden“, erklärt Colin Wilson. „Am Drehort selbst sieht man von den Gebäuden nur ein einziges gebautes Stockwerk, im Film aber werden Türme über Türme thronen.“

Während der Dreharbeiten in Utah stieß die Filmcrew auf ein kleines Raumfahrtzentrum. Zwar trafen sie niemanden in der Mars Society Desert Research Station an, aber auf der Website der Station entdeckten sie Folgendes: „Mehrere Teams von Freiwilligen arbeiten im kompletten Simulationsmodus in den ausgedörrten Canyon-Landschaften von Utah, um weiter das umgebende Terrain zu erforschen, noch mehr Wegpunkte zu katalogisieren und die geologischen und biologischen Gegebenheiten dieses faszinierenden Gebiets zu analysieren, das den Verhältnissen auf dem Mars auf erstaunliche Weise ähnelt.“

Vom Standpunkt des Schauspielers aus betrachtet, fand Taylor Kitsch, dass sich Anstrengungen und Freuden bei den Dreharbeiten in Utah in etwa die Waage hielten: „Ich fand es dort großartig. Vielleicht lag es auch daran, dass ich zuvor so lange auf der Bühne in London gestanden hatte und nun nach draußen durfte. Aber vor allem hatte ich dort erstmals das Gefühl, dass wir einen epischen Abenteuerfilm drehen. Einige Szenen entstanden am Lake Powell, und die Sets waren beeindruckend. Es war einfach etwas Besonderes, das konnte man spüren. Ich glaube, dass das Publikum den Film lieben wird.“

Samantha Morton fasst die stichhaltigen Gründe, in der Wüste Utahs zu drehen, zusammen: „Alle unsere Drehorte hier waren nicht gerade einladend, geradezu lebensfeindlich. Man hatte uns gewarnt, dass wir dort nicht drehen ‚könnten‘ oder ‚sollten‘. Aber unsere Antwort darauf lautete, dass es so aussehen musste, als wären wir auf Barsoom, es sollte authentisch und realistisch wirken, das war unbedingt nötig. Es klingt ein bisschen altmodisch, aber mir gefällt dieser Ansatz. Ich finde es wunderbar, dass Andrew sich entschieden hat, mit Schauspielern an realen Schauplätzen auf 35-mm-Film zu drehen. Andrews Ansatz für das Geschichtenerzählen ist eher direkt und einfach, mir als Zuschauer gefällt das sehr.“

DIE ENTWICKLUNG DER BARSOOM-KULTUREN

Für Stanton war es eine der größten Herausforderungen, die verschiedenen Völker realistisch zu kreieren. Dazu gehören unter anderem 2,80 Meter große, grünhäutige Krieger mit Stoßzähnen, pferdeähnliche Geschöpfe mit acht Beinen, die Thoats genannt werden, und die Calots, Tiere, die in ihrem Erscheinungsbild Aufschluss darüber geben, was herauskäme, wenn sich ein Hund mit einer riesigen Echse paaren würde. „Eine der unvergesslichsten Figuren in der Buchreihe ist neben John Carter selbst Tars Tarkas, Anführer eines Stammes grünhäutiger Wesen, die Tharks genannt werden“, erzählt Stanton. „Im Buch sind sie als Kreaturen beschrieben, die zwischen 2,80 und 4,60 Meter groß sein können, Stoßzähne und vier Arme haben. Das alles ist ziemlich fantastisch. Deshalb gehörte es zu den ersten Dingen, die wir bei diesem Film in Angriff nahmen, zu überlegen, wie wir erreichen konnten, dass diese Kreaturen glaubwürdig wirkten – wie eine natürliche Spezies, die schon immer in der Wüste lebte.“ 

„Für die Physiologie dieser Geschöpfe ließen wir uns von Völkern und Stämmen inspirieren, die auf der Erde in Wüstengebieten leben. Dazu gehören die Aborigines, Massai-Krieger und Beduinen. Wir machten die Tharks sehr dünn und hager, als wäre ihre ganze Existenz schon immer eine Überlebensfrage gewesen, wobei die Zeiten jetzt noch härter sind und ihre ganze Kultur bedroht ist.“ – Andrew Stanton, Regisseur
„Es gibt eine ganze Reihe vielgliedriger Kreaturen auf Barsoom. So etwa ein Haustier mit zehn Beinen, das Calot genannt wird und aussieht wie eine Kreuzung aus Bulldogge und Echse. Außerdem sind da noch die achtfüßigen Thoats und die weißen Affen, die vier Arme haben. All diese Kreaturen stellt der Film groß aus. Die Physiologie der Tharks richtig hinzubekommen, half uns dabei, smarte Lösungen auch für die anderen vielgliedrigen Kreaturen kreieren zu können. Ich hoffe allerdings, dass man beim Betrachten des Films  keinen Gedanken daran verschwenden wird. Man wird diese Kreaturen einfach akzeptieren – wie man das auch bei einer neuen Tierart tun würde, die man vielleicht irgendwo in unserer Welt findet.“

Für die uralten, in die Wände der heiligen Tempel eingravierten Schriftzeichen der Barsoom-Kultur ließ sich das Team von JOHN CARTER – ZWISCHEN ZWEI WELTEN von Markierungen inspirieren, die tatsächlich auf der Marsoberfläche entdeckt worden waren. 

Ausgangspunkt für die Arbeit von Produktionsdesigner Nathan Crowley war es, einen Look für völlig verschiedene Kulturen zu kreieren. „Wir zeigen drei unterschiedliche Kulturen auf Barsoom: Zodanga, Helium und die Thark-Kultur. Die Kultur der Tharks ist die älteste, doch viel ist von ihr nicht übriggeblieben. Somit bleiben mit Zodanga und Helium nur zwei moderne Städte, deren Bewohner sich auf diesem sterbenden Planeten ans Leben klammern. Für diese drei Kulturen brauchten wir auch drei sich unterscheidende architektonische Stile.“

„Die Kulturen von Helium und Zodanga sind sich ähnlicher, denn grundsätzlich gehören beide Völker zur gleichen Spezies, zu den ,Roten Menschen‘“, ergänzt Crowley. „Die Tharks dagegen unterscheiden sich sehr, sind eine eigene Spezies. Diese vierarmigen, 2,80 Meter großen Kreaturen gehen auf eine uralte Zivilisation zurück, leben jetzt aber als Nomaden in primitiven Stammesgemeinschaften.“

Für das Design der alten Thark-Städte ließen sich Nathan Crowley und die Filmemacher von den Maya sowie den alten Kulturen in Griechenland und Ägypten inspirieren und bauten auf architektonischen Mustern auf, die zum Fundament der neuen Thark-Architektur wurden. „Ich habe eine Architekturform kreiert, die ich ‚altertümliche Moderne‘ nenne. Diese habe ich in ihren Dimensionen erweitert und an die drei Meter großen Tharks angepasst. Mein Grundkonzept dafür war die Vorstellung, dass sich die modernistische Architektur der 1960er Jahre noch hätte weiterentwickeln können. Diesen von Gegebenheiten auf der Erde abgeleiteten Gedanken habe ich auf Barsoom übertragen, alles überdimensional vergrößert und dann die Gebäude abgebrochen, um den Eindruck verfallender Städte vermitteln zu können. Dieses Konzept entwickelte sich, nachdem wir unsere Drehorte gefunden hatten, denn mein Ziel war es, dass natürliche Landschaften die Architektur formen sollten.“

„Für die alte Ruinenstadt“, setzt Crowley seine Ausführungen fort, „haben wir uns auf die natürlichen Gegebenheiten in Utah, auf Berghänge und Felswände gestützt und diese mit digitalen Tricks so verändert, dass die Strukturen aussahen wie die verfallenden Fassaden uralter Bauten. Mit visuellen Effekten haben wir auch den Umfang dieser Ruinenbauten vergrößert. Bis zu einer Höhe von neun Metern haben wir selbst gebaut, alles darüber Hinausgehende haben die Computer hinzugefügt.“

Sobald der perfekte Schauplatz für die alte Ruinenstadt der Tharks gefunden war, musste sie von Nathan Crowleys Team unter extremen Bedingungen errichtet werden. „Das Gerüst dafür wurde in Los Angeles hergestellt und dann in Teilen nach Utah transportiert“, erklärt der Produktionsdesigner. „Größtenteils setzt sich die Stadt aus Gips und Detailarbeiten zusammen, alles musste also vor Ort zusammengefügt und aufgebaut werden. Der Drehort liegt auf einer Höhe von 900 Metern, und weil es Winter war, hatten wir reichlich Probleme mit dem Wetter, es gab Schnee, Regen und Stürme. Wir hatten ganz schön zu kämpfen, um allein schon das Gerüst für die Stadt dorthin zu bekommen und aufzubauen. Und am Ende mussten wir alles wieder abreißen und komplett entfernen. Alles musste so aussehen, als ob wir diesen Ort nie betreten hätten.“

Design und Aufbau von Zodanga und Helium aber waren für Crowley und seine Crew sogar noch komplizierter. Zunächst stützten sie sich auf ganz einfache Ideen, die sich aus dem Wesen der Kulturen ergaben. Das Volk von Zodanga war aggressiv, das spiegelte sich auch im kantigen Design seiner Stadt wider. Das Volk von Helium dagegen war sanfter und gemäßigter, womit das Design seiner Stadt mehr Rundungen aufwies. Die Zodangans leben vom Abbau von Rohstoffen, versuchen die letzten Vorkommen auf dem Planeten für sich auszubeuten. Ihre Stadt befindet sich im Grunde auf ständigem Raubzug, bewegt sich über den Wüstenboden, während nach Rohstoffen gegraben und die Landschaft zerstört wird. Der Lebensstil von Helium und seinen Bewohnern ist dagegen sehr viel umweltbewusster.

Crowley musste sich aber nicht nur über die Architektur, sondern auch über die Technologien der drei Kulturen Gedanken machen: „Wir ließen uns von der Idee leiten, dass wir hier einen Historienfilm drehen – allerdings über ein Zeitalter, das man noch nie gesehen hat, ein Zeitalter auf Barsoom. Wir mussten uns dafür Technologien überlegen. Alles sollte mechanisch sein, aber begrenzt und überschaubar, darum ging es mir. Ich habe mir die Uhrmacherei Ende des 19. Jahrhunderts und die dabei verwendete Mechanik genau angesehen. Übertrug man das auf Maschinen, sah das wunderbar elegant aus. Somit wurde dieser Gedanke zum Ausgangspunkt für das Design der Luftschiffe.“

Wie diese Luftschiffe funktionieren, beschreibt Crowley etwas ausführlicher: „Diese großen Luftschiffe steigen auf und segeln durch die Luft mit Hilfe von Lichtstrahlen, die von ihren Tragflächen und Flügeln auf den Erdboden reflektiert werden. Wir mussten uns eine Energiequelle überlegen, die nicht zu sehr Science-Fiction, nicht zu fantastisch, sondern in der Realität dieses Zeitalters verwurzelt war. Deshalb entwarfen wir diese riesigen, Katamaran-ähnlichen Luftschiffe, die von Sonnenstrahlen angetrieben werden. Sobald wir diesen grundsätzlichen Ansatz etabliert hatten, konnten wir darauf aufbauen und ihn als Designansatz für den ganzen Film anwenden.“

Und Produzent Jim Morris ergänzt: „Weil die Handlung des Films kurz nach dem Amerikanischen Bürgerkrieg, etwa um 1875 herum, angesiedelt ist, befand sich die Zivilisation auf Barsoom technologisch etwa auf dem gleichen Niveau wie auf der Erde. Die Stämme bekämpfen sich noch mit Schwertern und einschüssigen Flinten, aber Transport- und Beförderungsprobleme haben sie wirklich geklärt. Statt Segelschiffe und Dampfmotoren zu benutzen, haben sie einen Weg gefunden, sich Lichtstrahlen zunutze zu machen. Sie haben Luftschiffe entwickelt, die im Licht schweben und auch vom Licht gesteuert werden. So bekommt der Film eine Retro-Atmosphäre, man glaubt, eine alternative Vergangenheit zu sehen. Man hat den Eindruck, als wäre dieser Film ein Blick in die Vergangenheit eines Ortes und einer Zeit, von denen zuvor niemand etwas gewusst hatte.“

Nachdem sich Crowley und die Filmemacher für Barsoom auf eine nicht allzu hochentwickelte Technologie geeinigt hatten, begann man mit dem Design passender Waffen. Die Bewohner von Barsoom haben einschüssige Steinschlossgewehre und einschüssige Pistolen, sie kämpfen mit Schwertern Mann gegen Mann – und nicht mit Laser- oder Phaser-Waffen, wie man das aus typischen Science-Fiction-Filmen kennt und hier vielleicht erwarten würde. 

Als Regisseur des zweiten Aufnahmeteams und als begeisterter Schwertkämpfer war Mark Andrews sehr stark in das Design der Waffen für JOHN CARTER – ZWISCHEN ZWEI WELTEN involviert: „Von Beginn an wollte ich Waffen haben, die zu den Kampfstilen passten, die ich für die Bewohner von Barsoom entwickeln wollte“, führt Andrews aus. „In den letzten 15 bis 20 Jahren gab es umfangreiche Untersuchungen über den Schwertkampf, wurden historische Quellen aus dem Mittelalter studiert. Aufgrund der Zeichnungen, die in diesen mittelalterlichen Texten gefunden wurden, konnten Schlüsse gezogen werden, wie man sich in dieser Zeit im Kampf bewegte und dabei das Schwert führte. Weil diese Informationen bisher noch niemandem vorgelegen hatten, konnten wir im Kino bisher auch keinen wirklich authentischen mittelalterlichen Schwertkampf sehen. Ich fand das sehr aufregend und fällte den Entschluss, dass wir diesbezüglich die Ersten sein sollten.“

Auf der Grundlage seiner Recherchen entwickelte Andrews bestimmte Kampfstile für die Völker von Barsoom und ganze Kampfsequenzen, für die er sich an zweihändig ausgeführten Bewegungen, die Krönung mittelalterlicher Kampfkunst, orientierte. Schließlich zeigte er Simon Atherton, dem Waffenschmied, welche Formen die Klingen haben sollten. Die Klinge der Helium-Krieger hat eine durchgreifende, aber feine Krümmung. Die Form der Zodanga-Klinge ist gerader, mit einer inversen Krümmung, die es dem Krieger erlaubt, sowohl zu schneiden als auch zu stoßen und zu stechen. 

„Der Kampfstil der Helium-Krieger ist fließender, als es die Klinge erwarten ließe“, geht Mark Andrews ins Detail. „Sie führen das Schwert in einer einzigen durchgehenden Bewegung, die die Umrisse einer Acht beschreibt, Die Zodangans aber führen das Schwert immer in geraden Bewegungen, nach oben und unten, nach links und rechts. Als wir diese Kampfsequenzen filmten, konnte man dadurch die Kämpfer beider Völker der ,Roten Menschen‘ schon visuell wunderbar unterscheiden.“

Es lag nun an den Schauspielern und ihrem Regisseur, die Figuren mit Leben zu erfüllen, unterstützt von den Fähigkeiten der Effekt-Spezialisten, Kostümbildner und Make-up-Magier, die mithalfen, persönliche Charaktermerkmale, aber auch Stammesmerkmale sichtbar zu machen. Die Bewohner von Helium und Zodanga zählen zu den „Roten Menschen“, tragen rote Tätowierungen. Als Jeddak, als König von Zodanga, zählt auch Sab Than dazu. Sein Darsteller, Dominic West, erläutert die Bedeutung dieser Tätowierungen: „Zum einen sind sie für die ,Roten Menschen‘ ein Hautschmuck, zum anderen verraten sie auch bestimmte Details über ihren Träger. Meine Tätowierung zeigt zum Beispiel, dass ich ein Krieger und ein Jeddak, ein König, bin. Mein Rang ist an bestimmten Symbolen abzulesen. Neben den Tätowierungen schmückt mich auch das Fell eines weißen Affen – ein weiterer Hinweis darauf, dass ich Jeddak bin.“

Für Taylor Kitsch und Lynn Collins, die wie Dominic West in menschlicher Gestalt auf der Leinwand zu sehen sind, war die Entwicklung ihrer Figuren ein geradliniger, direkter Prozess, aber auch mit großen körperlichen Anstrengungen verbunden. „John Carter war die physisch anstrengendste Rolle meiner Karriere“, gibt Kitsch zu, dessen heldenhafte Figur auf Barsoom von den Grenzen, die ihr die Schwerkraft auf der Erde gesetzt hatte, befreit war. „All die Sprünge, Stunts und auch das Schwertkampftraining – in fast jeder Szene, die ich auf Barsoom spiele, hänge ich an Drähten und Kabeln.“

Ungleich komplizierter aber war die Entwicklung der Thark-Figuren. Damit die Tharks möglichst realistisch wirkten, wurden sie von Schauspielern dargestellt. Willem Dafoe, Thomas Haden Church, Samantha Morton und Polly Walker gingen auf Stelzen, trugen graue, mit schwarzen Sensoren bedeckte Ganzkörperanzüge und Helmkameras, die ständig ihre Gesichter filmten. Diese Kameras und die 3D-Kameras erfassten über Sensoren jede Körper- und Gesichtsbewegung. In der Postproduktion wurden die Darsteller dann digital in die 2,80 Meter großen, grünhäutigen und mit Stoßzähnen versehenen Tharks verwandelt. Auf die gleiche Weise entstanden auch AVATAR („Avatar – Aufbruch nach Pandora“, 2009) und zuletzt auch RISE OF THE PLANET OF THE APES („Planet der Affen: Prevolution“, 2011). So kann eine optisch makellose Welt entstehen, die den Zuschauer völlig vergessen lässt, dass er Spezialeffekte sieht. 

Mit dem Performance-Capture-Verfahren hatte Regisseur Andrew Stanton vor diesem Projekt noch nicht gearbeitet, aber um die Tharks wirklich mit Leben erfüllen zu können, ließ er sich mit vollem Engagement auf diese Technik ein. „Wenn man von digitalen Charakteren und digital bearbeiteten Live-Action-Szenen in der Vergangenheit wirklich beeindruckt wurde, war dafür immer die Zusammenarbeit eines großartigen Darstellers und eines großartigen Animators verantwortlich“, erklärt Stanton. „Und bei komplett animierten Filmen ist das nicht wesentlich anders. Bei einem reinen Animationsfilm hat man die großartige Sprecherleistung eines Schauspielers, und davon wird dann der Animator inspiriert, der digital alles zu einer großartigen Performance zusammenfügt.“

„Im Idealfall denkt der Zuschauer am Ende nicht an Willem Dafoe oder Samantha Morton. Er hat nicht das Gefühl, dass es sich hier um eine virtuelle Kreatur handelt, sondern akzeptiert diese Figur einfach. Wenn man das erreicht hat, ist das immer der beste Beweis dafür, dass man bestmögliche Arbeit geleistet hat.“ – Andrew Stanton, Regisseur 

Willem Dafoe erläutert, wie wichtig die Absicht von Regisseur Andrew Stanton für ihn war, die Thark-Rollen vor laufenden Kameras von richtigen Schauspielern verkörpern zu lassen, „Andrew bestand darauf, dass für alle Szenen der Interaktion die Thark-Figuren zusammen mit den menschlichen Charakteren aufgenommen werden sollten. Er glaubte, dass man diese Szenen erst mit richtigen Schauspielern filmen und später in der Postproduktion digital erweitern und bearbeiten sollte. Ich habe meine Szenen tatsächlich durchgespielt. Das waren keine Motion-Capture-Fragmente, die in einer Studiohalle vor dem Greenscreen entstanden. Am Drehort ging ich auf Stelzen herum und konnte so meine Szenen mit Taylor gleich in der richtigen Thark-Größe spielen.

Für die Schauspieler, die menschliche Figuren verkörpern, macht dieses Vorgehen einen großen Unterschied. Sie können auf die anderen Darsteller richtig reagieren, so wirken die Szenen realistischer. Ich bin mir nicht sicher, ob das in diesem Umfang je zuvor gemacht worden ist. Dieser Film besteht größtenteils aus Interaktionen zwischen menschlichen Figuren und Charakteren, die mit Performance-Capture zum Leben erweckt werden.“

Auch Taylor Kitsch ist dankbar, dass die Thark-Figuren direkt am Set von Schauspielern verkörpert und nicht in der Postproduktion komplett am Computer entstanden. „Auch in diesem Punkt verhielt sich Andrew Stanton wieder sehr clever. Er engagierte eine Reihe unglaublicher Darsteller, um diese Figuren zum Leben erwecken zu können. Es gibt einen sehr intensiven Moment im Film, wo ich Willem Dafoe als Tars Tarkas aus nächster Nähe ansehe, und es gibt nur einen Weg, das möglich zu machen. Weil er auf Stelzen direkt vor mir stand, konnte ich eine Verbindung zu ihm, seinem Gesicht und seiner Figur aufbauen. Das war mir eine große Hilfe, gerade was die Dynamik der Szene betraf. Was in dieser Szene passiert, ist wichtig für den ganzen Film. Ganz sicher wird der Zuschauer in diesem Moment emotional involviert sein, Mitgefühl für diese Figuren haben.“

Die Arbeit an einem Film mit so vielen am Computer realisierten Elementen hätte für die Schauspieler schwierig werden können, aber durch Stantons Ansatz, die Live-Action-Elemente in den Prozess zu integrieren, wurden die Darstellungen und die ganze Dramaturgie realistischer. „Wir hätten das alles leicht in acht Monaten vor Greenscreens drehen können“, führt Kitsch aus, „aber Andrew hat sich so unglaublich bemüht, meine Szenen für mich so realistisch wie möglich zu gestalten. Ein Beispiel dafür sind diese riesigen vierrädrigen Aufbauten für die Thoats. Ganz oben befand sich ein Sattel an einer Kardanaufhängung. Saß man da oben, hatte man das Gefühl, als würde man einen sich bewegenden Thoat reiten, man hatte die Zügel und steuerte das Tier. Diese ganzen Dinge wurden entwickelt, um Szenen für die Schauspieler realistischer zu machen. Und das war vom ersten Drehtag an so – immer kam die Darstellung vor irgendwelchen technischen Fragen.“

Thomas Haden Church, der Tal Hajus, einen weiteren Thark, verkörpert, wusste, dass die Darstellung eines Tharks mit körperlichen Herausforderungen verbunden war. „Bei meiner ersten Begegnung mit Andrew Stanton erzählte er mir, dass alle Darsteller von Thark-Figuren viele Szenen auf Stelzen spielen würden. Ich liebte diese Vorstellung, deshalb bewies ich Eigeninitiative, besorgte mir Stelzen und begann, mit ihnen zu üben. Das war etwa einen Monat vor unserem ersten Trainingscamp in London, eine Art Übungslager für die Thark-Darsteller, die mit Schwertern kämpfen und auf Stelzen gehen mussten. Man wollte sehen, was wir zu leisten imstande waren, auch das war ein Ziel dieses Camps. Als ich zurück in Texas war, schickten sie mir die Stelzen zu, die ich dann im Film benutzen musste. Um mich in diese Figur hineinversetzen zu können, war das unverzichtbar.“

„Doch leicht war es nicht. Balancehalten und Gewichtsverlagerung funktionieren auf Stelzen völlig anders“, ergänzt Thomas Haden Church. „Letztendlich aber gab ich den Stelzen sogar den Vorzug. Für mich wurde meine Figur auf diese Weise sehr authentisch: Ich throne über allen anderen und schüchtere alle ein.“

Natürlich gab es auch andere Aspekte, die Thomas Haden Church in der Darstellung eines Tharks zu berücksichtigen hatte, worauf er schnell hinweist: „Alles ist größer. Meine Hände sind als Thark größer, die Spannweite meiner Arme auch, und größere Schritte muss ich auch machen. Darüber hinaus ist auch das Schwert, das ich im Film führe, deutlich größer als das eines Menschen. Auf all das musste man achten.“

Colin Wilson ist stolz auf die Darsteller der Tharks und darauf, wie schnell sie sich ihren Figuren angepasst haben: „Sie haben sich wirklich darauf eingelassen“, lobt der Produzent. „Wir haben allen Darstellern der Thark-Rollen vorher gesagt, was sie auf sich nehmen müssten. Nach den Besprechungen mit Andrew haben sie nur gefragt: ‚Wo kann ich unterzeichnen?‘ Ich glaube, der Grund für ihre schnelle Entscheidung ist die Art und Weise, wie diese Charaktere im Drehbuch beschrieben und entwickelt werden. Das ist für jeden eine besondere Erfahrung. Es ist eine einzigartige Möglichkeit, eine Geschichte zu erzählen, die es so noch nie gegeben, und eine Welt zu erschaffen, die man so noch nie gesehen hat.“

Ähnlich angetan von den Darstellern äußert sich auch Peter Chiang, der Visual Effects Supervisor des Films: „Alle Darsteller gewöhnten sich schnell an die technologischen Erfordernisse der Dreharbeiten. Wenn Technologie den Schauspieler behindert, ist das ein großer Nachteil, aber unsere Darsteller ließen sich voll darauf ein und verstanden, warum das für den Film nötig war. Wir haben versucht, die ganze Technik so wenig wahrnehmbar wie möglich zu machen. Und Andrew konnte fantastisch erklären, warum etwa zwei stereoskopische Kameras auf Sensorpunkte in ihren Gesichtern gerichtet sind oder einige Darsteller auf Stelzen gehen mussten. Die Schauspieler sollten wirklich das tun können, worauf sie sich am besten verstehen, während wir ihre Darstellung einfingen.“

DIE SPRACHE DER THARKS WIRD ERFUNDEN

Die Schauspieler, die die Tharks darstellten, mussten sich auch die Sprache und den Akzent der Tharks aneignen. Grundlage dafür waren die Romane von Edgar Rice Burroughs, auf deren Basis dann Dr. Paul Frommer, Linguist und emeritierter Professor für Clinical Management Communication an der University of Southern California, die Sprache kreierte. Auch für die Na’vi-Sprache in AVATAR („Avatar – Aufbruch nach Pandora“, 2009) zeichnete Frommer verantwortlich.

AUSSPRACHE-LEITFADEN 

ch Wie englisch Bach, Chanukah (kratzender Ton)

gh Gibt es im Englischen nicht. Kratzender Ton, aber stimmhaft. 

   Ähnlich wie das r in „Parisian“.

th Wie englisch thin, nicht wie in then

tj Wie englisch ch in church und chin

x Immer wie ks, selbst am Wortanfang

  xamad (= ksamad), xan (= ksan)

ao Wie englisch ow in cow

ay Wie englisch eye, my, pie, sigh
ey Wie englisch they
Doppelkonsanten werden länger betont: Jeddak, lekkad, ebbok, skarrus

Kurze Vokale: a, e, i, o, u

Lange Vokale: aa, ey, ee, oa, oo

Bei den Beispielen im nächsten Textkasten sind unterstrichene Silben betont.
Bei der Entwicklung der Thark-Sprache für JOHN CARTER – ZWISCHEN ZWEI WELTEN folgte Dr. Frommer einem Leitgedanken. Gab es keinen guten Grund, der dagegen sprach, wollte er die Thark-Sprache mit Hilfe der Romane von Edgar Rice Burroughs so einheitlich wie möglich gestalten. Zum einen aus Respekt vor den Fans, zum anderen, um eine stimmige und richtige Sprache kreieren zu können. 

Dr. Frommer studierte John Flint Roys Sachbuch „A Guide to Barsoom“ und trug jedes Barsoom-Wort, das er dort fand, in eine Datenbank ein. Insgesamt 420 Wörter hatte Burroughs erfunden, die meisten davon waren Namen von Personen und Orten. Aber es gab auch einige Begriffe für Maßeinheiten, Zahlen, Pflanzen und vieles mehr. Dr. Frommer setzte sich ein Ziel – er wollte alle Töne und Tonkombinationen, die Edgar Rice Burroughs für seine Bücher benutzt hatte, aufspüren und auf dieser Basis ein Lautsystem für die Thark-Sprache entwickeln. 

Die Entwicklung dieses Lautsystems hatte für Dr. Frommer oberste Priorität. „Ich musste entscheiden, welche Laute und Töne es in dieser Sprache geben sollte und welche nicht, darüber hinaus musste ich mich auch festlegen, welche Lautkombinationen Verwendung finden sollten“, erläutert der Linguist. „Nachdem ich meine Ideen dazu mit Andrew Stanton besprochen hatte, schickte ich ihm und Colin Wilson einige Laut- und Tonproben. Dabei ging es um bestimmte Ideen, wie sich die Sprache anhören würde – natürlich im Einklang mit der von Burroughs erfundenen Schreibweise.“

Weil es im Grunde keine Grammatik und damit auch keine Regeln gab, musste Frommer selbst eine Grammatik entwickeln. Er fällte den Entschluss, dass sie einfach sein sollte – ohne komplexe Verbkonjugationen und ohne Kasusendungen bei Substantiven. Wie im Englischen und Deutschen sollte die Reihenfolge der Worte auch den Bezug der Worte im Satz definieren, außerdem sollten die Worte nicht groß modifiziert werden. Diese Einfachheit der Thark-Sprache geht auf einige Textzeilen im Roman „A Princess of Mars“ („Die Prinzessin vom Mars“) zurück, in denen John Carter als Erzähler Folgendes verrät: „Die Sprache der Marsbewohner (...) ist äußerst einfach, innerhalb einer Woche konnte ich alle meine Bedürfnisse formulieren, verstand dabei alles, was mir gesagt wurde.“

Ein wichtiges grammatikalisches Element, das Dr. Frommer beispielsweise klären musste, war die Wortreihenfolge im Satz. Denn, abgesehen von einem einzigen einfachen Befehl, gab es keine kompletten Thark-Sätze in den Büchern. „Die drei grundsätzlichen Bausteine eines Satzes sind Subjekt, Objekt und Verb“, führt Dr. Frommer aus. „Darüber hinaus gibt es sechs Kombinationsmöglichkeiten für diese Bausteine. Einige davon findet man in menschlichen Sprachen häufig, andere nicht. Ich entschied mich dafür, das Verb an den Satzanfang zu stellen und damit für die Reihenfolge: Verb, Subjekt, Objekt. Grundsätzlich heißt also ein Satz wie „Ich sehe das Haus“ in der Thark-Sprache „Sehe ich das Haus“.

Dialekttrainerin Roisin Carty unterstützte das Produktionsteam und half mit, den Schauspielern die Sprache beizubringen. Als zusätzliche Hilfe schrieb Dr. Frommer die Dialoge sowohl in der englischen als auch in der konstruierten Sprache auf, stellte einen phonetischen Leitfaden zur Verfügung, nahm Laute auf und speicherte diese in Dateien ab, die sich die Schauspieler dann als Aussprachehinweise anhören konnten. 

EINIGE BEISPIELSÄTZE

Unterstrichene Silben sind betont. 

Deutsch: Du wirst heute nicht Jeddak werden, Tal Hajus. Versuch es morgen.

Thark:     Tet    pa         Jeddak kwa pej, Tal Hajus. Daziv kirep. 

                Nicht werden Jeddak heute,    Tal Hajus.  Versuche morgen.

Deutsch: Seht die Beute, die Euer Jeddak gefunden hat.

Thark:     Klool ey vaasor wi jakra   nun Jeddak ba

                Seht  Beute die gefunden hat Jeddak Euer 

Deutsch: Nein! Es ist ein seltenes und wertvolles Tier! Sein Name ist... ein Virginia!

Thark:     Tet!  Nu gahor taong adwam. Eltis nu ... Virginia!

                Nein es Tier    selten wertvoll. Name sein Virginia    

Roisin Carty, die für die HERR DER RINGE-Trilogie die Elbensprache mitentwickelte, erklärt die Unterschiede zu ihrer Arbeit an JOHN CARTER – ZWISCHEN ZWEI WELTEN: „Tolkien stützte sich für die Entwicklung des Elbischen auf das Walisische, deshalb wirkt die Sprache sehr lyrisch, geht leicht von der Zunge. Die Sprache der Tharks aber ist ziemlich abgehackt und derb, die Konsonanten werden extrem betont.“ 

Die Dialekttrainerin erinnert sich, wie die Schauspieler die Thark-Sprache erlernten: „Im Thark-Trainingscamp vor Beginn der Dreharbeiten arbeiteten sie sehr intensiv als Gruppe und übten ihre Dialoge ein. Sie ahmten einander nach, beeinflussten sich gegenseitig und tauschten ihre Ideen aus.“

Carty arbeitete mit jedem Darsteller auch einzeln. „Willem Dafoe muss als Tars Tarkas am meisten Thark sprechen, er hat alles sehr gut gelernt“, erzählt sie. „Wir gingen die jeweiligen Szenen durch, ich sprach eine Dialogzeile, er dann die andere, und wir begannen, in dieser Sprache richtig miteinander zu kommunizieren. Es war verblüffend. Auch Samantha Morton und Polly Walker haben die Sprache mit Leben gefüllt. Das zu können, zeichnet einen guten Schauspieler aus!“
Dr. Frommer glaubt fest daran, dass neu erfundene und konstruierte Sprachen weiterhin ihren Platz im Film haben werden, denn für den Zuschauer entsteht dadurch eine, zusätzliche Ebene, die ihn in die Handlung hineinzieht. „Alles wirkt dadurch noch realistischer“, erläutert Dr. Frommer. „Was nicht bedeutet, dass der Zuschauer nun jeden Satz oder jedes Wort versteht, aber er spürt, dass es einheitlich wirkt – ein Gefühl, dass sich meiner Ansicht nach fast unterbewusst vermittelt. Wäre alles nur ein einziges Kauderwelsch, würde das der Zuschauer als nicht so authentisch empfinden, wie das bei einer wirklich einheitlichen, durchdacht konstruierten Sprache der Fall ist.

Tatsache ist, dass es seit Einführung des Klingonischen in ,Star Trek‘ irgendwie erwartet wird, dass eine Sprache, die in irgendeiner Form im Science-Fiction-Universum auftaucht, auch tatsächlich eine richtige Sprache ist. Im Kino folgten dem Klingonischen die von Tolkien kreierten Sprachen aus der HERR DER RINGE-Saga, und das sind sehr gut durchdachte Sprachen. Schließlich gab es die Sprache der Na’vi in AVATAR – AUFBRUCH NACH PANDORA, und zuletzt Dothraki, eine Sprache, die in ,Game of Thrones‘ [Fantasyserie nach den Romanen von George R. R. Martin] zu hören ist. Ich glaube, dass im Großen und Ganzen in Zukunft jede Sprache, die eine größere Rolle im Science-Fiction-Genre spielt, gut durchkonstruiert sein wird.“

DIE KOSTÜME

Für den Entwurf der Kostüme von JOHN CARTER – ZWISCHEN ZWEI WELTEN ließ sich Kostümdesignerin Mayes C. Rubeo vor allem von Regisseur Andrew Stanton inspirieren: „Andrews Vision stammt vom Planeten Barsoom. Man hat den Eindruck, er hätte Barsoom wirklich besucht und gesehen. Unsere Aufgabe ist es, alle Einzelheiten, die er beschreibt, aufzunehmen. Die Zusammenarbeit mit ihm war wirklich unglaublich, weil er ein so großer Visionär ist und die Bedeutung meiner Arbeit absolut versteht. Den Prozess des Filmemachens liebt er wirklich. Mit einem solchen Künstler zusammenarbeiten zu können, ist immer großartig, aber für diesen Film trifft das besonders zu, weil wir gleich mehrere alte Kulturen erschaffen mussten. Für sie musste ich einen Look kreieren, der glaubwürdig für eine außerirdische Zivilisation war, die von ihren eigenen Kulturen und Stammesverbänden wie auch von ihrer eigenen Vergangenheit durchdrungen ist.“

Für einen Fantasy-Film Kostüme entwerfen zu können, bedeutete für Mayes C. Rubeo große kreative Freiheit. „Mir ging es um einen altertümlichen Look, aber im Rahmen eines Science-Fiction-Films. Das ist eine Vision, die Burroughs vor 100 Jahren entwickelte. Was Vorstellungskraft und Farben betrifft, muss das Fantastische unbedingt dominieren. Wie die Bewohner von Barsoom ihre Accessoires, ihren Kopfschmuck und bestimmte Elemente ihres Kostüms tragen – all das spielt eine große Rolle im Film und hilft dabei, die verschiedenen Bewohner unterscheiden zu können. Ich habe umfangreiche Recherchen betrieben, und schließlich kreierten wir einen komplexen Look für die unterschiedlichen Stämme, der effektiv ist und eine dramatische Wirkung erzielt.“

Für eine der letzten Szenen des Films musste Rubeo eine große Anzahl individueller Kostüme entwerfen: „Für die Hochzeitsszene mussten wir 400 Hochzeitsgäste einkleiden. Jeder Gast bekam ein eigenes, einzigartiges Kostüm, hatte eigene Accessoires oder einen Kopfschmuck, eine nur für ihn entworfene Tunika und eine individuelle Tätowierung. Genauso ist das nämlich in unserer heutigen Welt, genauso wollte ich es auch für die Kulturen auf Barsoom haben. 

Alle Kleidungsstücke und Accessoires waren handgefertigt. Verantwortlich dafür waren meine Mitarbeiter, die das alles in ihren Arbeitsräumen in den Longcross Studios anfertigten und dabei Stoffe aus der ganzen Welt verwendeten: aus Indien, Italien, Frankreich und England. All diese Stoffe kauften wir einfarbig ein, bedruckten sie selbst und ließen sie dann künstlich altern, damit sie gebraucht wirkten.“

Kostümdesignerin Mayes C. Rubeo entwarf für den Film ungefähr 1.800 Kostüme. Über 120.000 Swarovski-Kristalle wurden für das Hochzeitsgewand von Dejah Thoris benutzt, jeder Stein wurde per Hand appliziert – auf das Kleid, die Schleppe, die Krone und auf die Bündchen. 

„Wir hätten es uns leichter machen, diese Stoffe in Massenproduktion herstellen und sie dann mit Hilfe von Farben unterschiedlich aussehen lassen können“, setzt Rubeo ihre Ausführungen fort. „Und manchmal muss man das in diesem Geschäft auch genauso machen. Bei diesem Film aber hatte ich die Möglichkeit und die kreative Unterstützung, es richtig zu machen. Das ist der Traum jedes Kostümdesigners“, schwärmt Rubeo.

Was das durchgehende, prägende Element im Design der Hochzeitsoutfits ist, führt Rubeo weiter aus: „Barsoom ist ein sterbender Planet, doch früher blühte hier das Leben, es war eine dekadente Welt. Wir glaubten, dass nur sehr wenige Gäste neue, opulente Hochzeitsgewänder tragen würden. Wahrscheinlicher erschien uns der Gedanke, dass diese Gewänder einst vielleicht im Besitz früherer Generationen waren, dass man jetzt vielleicht nur einige dieser alten Gewänder aus den Schränken holte, sie von Staub befreite und dann daraus etwas machte, um die königliche Hochzeit besuchen zu können. Ich hoffe, dass dieser Gedanke durch diese Kostüme vermittelt wird.“ 

Für die Kostüme der verfeindeten „Roten Menschen“, die Bewohner von Zodanga und Helium, musste Rubeo einen Look kreieren, der jedes der beiden Völker klar und deutlich definieren würde: „Wir mussten uns ansehen und überlegen, was für diese beiden Völker charakteristisch war und dann eine gute Lösung für Helium und Zodanga finden. Es sind zwei unterschiedliche Völker, die den gleichen Planeten bewohnen, und diese Unterschiede müssen sich auch ästhetisch widerspiegeln. Ich musste durch die Kleidung vermitteln, dass die Menschen aus Zodanga aggressiver waren, wie eben ein Volk, das plündert und raubt. Die Menschen aus Helium aber sollten etwas kultivierter, philosophischer und ätherischer wirken.“

Das wohl eindrucksvollste Kostüm im ganzen Film wird von Dejah Thoris am Tag ihrer Hochzeit mit Sab Than getragen. „Dejah Thoris ist eine Prinzessin aus Helium“, beschreibt Rubeo ihre Inspiration für das verschwenderisch gestaltete Hochzeitsgewand. „Sie ist Teil eines Arrangements zwischen ihrem Vater und Sab Than; sie wird dazu gezwungen, Sab Than aus politischen Gründen zu heiraten. Es gibt sicher einige, die ihr Hochzeitsgewand für sehr schön halten werden, aber ihrem Geschmack entspricht es einfach nicht, denn dieses Outfit ist in Zodanga entworfen worden. Aus diesem Grund ist alles daran auch so verschwenderisch und üppig – es sind glitzernde Steine eingearbeitet, es hat eine goldene Aura, auch durch die vielen Juwelen und den üppigen Kopfschmuck. Hätte sie selbst ein Hochzeitsgewand aussuchen können, wäre dies weit weniger pompös, viel einfacher und ätherischer ausgefallen. Aber weil sie nun dem Volk von Zodanga angehört, muss sie sich den Wünschen ihres künftigen Ehemannes beugen.“

JOHN CARTER – ZWISCHEN ZWEI WELTEN: EIN ERLEBNIS IM KINO

JOHN CARTER – ZWISCHEN ZWEI WELTEN ist ein episches Fantasy-Spektakel mit einer Geschichte, die von ihren Charakteren bestimmt und angetrieben wird. Es ist ein Film, der den Zuschauer in ein aufregendes Abenteuer entführen wird voller Humor und großer Emotionen.

„Meine Figur erlebt wirklich ein episches Abenteuer“, schwärmt Hauptdarsteller Taylor Kitsch. „Wir befinden uns auf den Straßen von New York im 19. Jahrhundert, gehen dann in den Westen nach Arizona, schließlich auf einen fremden Planeten und am Ende wieder zurück auf die Erde – und all das ereignet sich in ein und demselben Film. Die Größe und Pracht, die wir mit diesem Film zeigen, wie alles hier funktioniert und ineinandergreift, all das wird auf der großen Leinwand unglaublich aussehen und Eindruck hinterlassen.“ 

Und der Zuschauer wird Vergnügen finden am dramatischen Handlungsbogen des Films, an dem Abenteuer, in das er hineingezogen wird, davon ist Kitsch überzeugt: „Wir nehmen den Zuschauer mit nach Barsoom, und hoffentlich wird er mitfiebern, wenn ich in der Höhle bin, wenn Dejah kämpft, wenn wir von Tharks umzingelt werden und in der Arena der Tharks kämpfen müssen. Ich hoffe, der Zuschauer ist dann wirklich emotional involviert, als wäre er selbst dort.“

Ähnlich begeistert zeigt sich Willem Dafoe, der abschließend bemerkt: „Es ist einfach ein großartiges exotisches Abenteuer, ein klassischer Stoff, schließlich stammt die Romanvorlage aus dem Jahr 1912. Es ist zwar alles pure Fantasie, hat uns aber auch heute noch etwas zu sagen, das glaube ich wirklich.“

Produzent Colin Wilson ergänzt: „Wir hatten ein wunderbares, absolut originelles literarisches Ausgangsmaterial und haben damit hoffentlich einen Film erschaffen, der ein visuell einzigartiges Erlebnis garantiert. Wir hatten die Möglichkeit, mit neuen Figuren eine neue Welt zu erschaffen – eine Welt, die man so noch nie gesehen hat. Die Geschichte reißt einen total mit, und ich hoffe, dass sie jedem Zuschauer ein großartiges Abenteuer voller Spaß beschert.“

Regisseur Andrew Stanton ist begeistert davon, beides auf die Leinwand bringen zu können: diese noch nie erzählte Geschichte und auch die bisher noch nie gezeigte Welt. Und dabei war es ihm wichtig, genau diese Aufregung und Euphorie zu vermitteln, die ihn selbst als Kind in den Bann geschlagen hatte. „Mein Ziel ist es, dass der Zuschauer daran glauben soll, dass das Gezeigte wirklich existiert“, zieht er ein letztes Fazit. „Es ist genau das Gefühl, das man beim Lesen eines guten Fantasy-Buchs hat, wenn man sich fragt: ‚Wie wäre es wohl, dort zu leben?‘“
DIE DARSTELLER

Taylor Kitsch (John Carter)

Den Grundstein für seine Karriere legte Taylor Kitsch, als er 2002 nach New York zog, um bei der renommierten Schauspiellehrerin Sheila Grey seinen heutigen Beruf zu erlernen. Bereits im darauffolgenden Jahr ergatterte er eine Rolle in seinem ersten größeren Film und seitdem hat er kontinuierlich für Film- und TV-Projekte gearbeitet. 

Amerikanischen Zuschauern ist der Kanadier vor allem durch seine Hauptrolle in der hochgelobten NBC-Serie „Friday Night Lights“ („Friday Night Lights“), einem TV-Ableger von Peter Bergs Sportdrama FRIDAY NIGHT LIGHTS („Friday Night Lights – Touchdown am Freitag“, 2004), bekannt. Kitsch stellt seine Figur mit berührender Verletzlichkeit dar: Er verkörpert Tim Riggins, einen Abwehrspieler eines Highschool-Football-Teams, der um seine Selbstfindung ringt und dabei mit seinen Dämonen kämpft, die er mit Alkohol zu betäuben versucht. 

Als die Serie erstmals in die Sommerpause ging, stand Kitsch für GOSPEL HILL (2008) vor der Kamera – an der Seite prominenter Kollegen wie Julia Stiles, Danny Glover, Angela Bassett und Samuel L. Jackson. In dem von Schauspieler Giancarlo Esposito inszenierten Südstaatendrama verkörpert Kitsch den Sohn eines bigotten ehemaligen Kleinstadtsheriffs, dessen Lebensweg sich immer wieder mit dem eines früheren Bürgerrechtlers kreuzt, beeinflusst von Jahrzehnte zurückliegenden Ereignissen, die bei beiden Männern immer noch nachwirken. 

In den deutschen Kinos war Kitsch zuletzt in Scott Silvers Drama THE BANG BANG CLUB („The Bang Bang Club“, 2010) zu sehen, in dem er als Pulitzerpreisträger Kevin Carter glänzte, der mit seinen in Südafrika geschossenen Bildern mithalf, das Apartheidsystem zu Fall zu bringen. 

Darüber hinaus stand Kitsch für Renny Harlins übernatürlichen Action-Thriller THE COVENANT („Der Pakt – The Covenant“, 2006), Richard Ellis’ Kult-Thriller SNAKES ON A PLANE („Snakes on a Plane“, 2006) und für Betty Thomas’ Highschool-Komödie JOHN TUCKER MUST DIE („Rache ist sexy“, 2006) vor der Kamera. Seine größte Rolle vor JOHN CARTER – ZWISCHEN ZWEI WELTEN bot ihm aber Gavin Hoods Comic-Abenteuer X-MEN ORIGINS: WOLVERINE („X-Men Origins: Wolverine“, 2009). Hier spielte er den charismatischen Spieler, Frauen- und Actionhelden Gambit an der Seite von Hugh Jackman und Lynn Collins, die jetzt erneut seine Partnerin in JOHN CARTER – ZWISCHEN ZWEI WELTEN ist. 

Die nächsten Projekte des kanadischen Shootingstars sind Peter Bergs Science-Fiction-Film BATTLESHIP („Battleship“, 2012), der am 21. April dieses Jahres in die deutschen Kinos kommen soll, und Oliver Stones Actiondrama SAVAGES, in dem es Kitsch mit einem mexikanischen Drogenkartell aufnimmt.

Lynn Collins (Dejah Thoris)

In den deutschen Kinos war Lynn Collins zuletzt mit Gavin Hoods Comic-Abenteuer X-MEN ORIGINS: WOLVERINE („X-Men Origins: Wolverine“, 2009) erfolgreich: Sie spielte an der Seite von Hugh Jackman, Ryan Reynolds, Liev Schreiber, Dominic Monaghan und Taylor Kitsch, ihrem Partner in JOHN CARTER – ZWISCHEN ZWEI WELTEN, die kampfstarke Mutantin Kayla Silverfox. Darüber hinaus gehörte sie in der ersten Staffel auch zum Ensemble von Alan Balls Hitserie „True Blood“ („True Blood“) und verkörperte dort Anna Paquins Vampire liebende Freundin und Kollegin Dawn Green. 

Collins ist in Texas geboren und aufgewachsen, zog aber nach New York, als sie zum Schauspielstudium an der renommierten Juilliard School in Manhattan angenommen wurde. Noch während ihrer Ausbildung dort wurden ihr die zwei wichtigsten Auszeichnungen verliehen, die Schüler an der Juilliard erhalten können: zum einen der Houseman Award, eine Auszeichnung für außergewöhnliche Fähigkeiten und Sprachbeherrschung im klassischen Theater, zum anderen der Michel St. Denis Award, der nach dem vierten Studienjahr einem Mitglied der Abschlussklasse für herausragende Leistungen und für das Engagement im Ensemble übergeben wird. 

Nach ihrem Abschluss wurde Collins für ihre erste Bühnenhauptrolle in New York engagiert. Dort spielte sie an der Seite von Liev Schreiber die Ophelia in einer „Hamlet“-Inszenierung am NYSF Public Theatre. Zahllose weitere Auftritte folgten, darunter eine weitere Shakespeare-Rolle – die Julia in Sir Peter Halls Inszenierung von „Romeo and Juliet“ („Romeo und Julia“) – sowie ihre erste Broadway-Hauptrolle in Scott Elliots Aufführung von Claire Booth Luces Klassiker „The Women“. Hochgelobt wurde sie auch für ihre Darstellung der Rosalind in Shakespeares Komödie „As You Like It“ („Wie es Euch gefällt“), die das Ensemble des NYSF Public Theatre am Delacorte Theatre in New York zur Aufführung brachte. Glänzend aufgenommen wurde zuletzt auch Lynn Collins’ darstellerische Leistung als Carolyn Goldenhersh in Courtney Barons Drama „A Very Common Procedure“, das an New Yorks legendärem Lucille Lortel Theatre inszeniert wurde. 

Auf der Kinoleinwand stellte die Texanerin, die in ihren Rollen oft nicht wiederzuerkennen ist, ihre Vielseitigkeit und darstellerische Bandbreite unter anderem unter Beweis in Scott McGehees und David Siegels romantischem Drama UNCERTAINTY („Uncertainty“, 2009), als Portia in Michael Radfords Shakespeare-Adaption THE MERCHANT OF VENICE („Der Kaufmann von Venedig“, 2004), für die sie mit Al Pacino, Jeremy Irons und Joseph Fiennes vor der Kamera stand, sowie in Alan Balls kontroversem Drama TOWELHEAD („Unverblümt – Nichts ist privat“, 2007). Gleich mehrere Rollen, darunter die einer Selbstmörderin, übernahm sie an der Seite von Jim Carrey und Virginia Madsen in Joel Schumachers Thriller THE NUMBER 23 („Nummer 23“, 2007). Sie war Matthew Perrys Traumfrau in Harris Goldbergs Dramödie NUMB („Numb“, 2007) und Ashley Judds Kollegin und Freundin in William Friedkins klaustrophobischem Thriller BUG („Bug“, 2006). 

Darüber hinaus spielte sie zuletzt in Gaby Dellals Independent-Drama ANGELS CREST (2011) eine durch den Tod ihres jungen Sohns traumatisierte Mutter. Der Film feierte im April 2011 seine Premiere beim Tribeca Film Festival. 

Samantha Morton (Sola)

Die vielfach preisgekrönte britische Schauspielerin Samantha Morton erregte erstmals internationales Aufsehen in Carine Adlers erschütterndem Familiendrama UNDER THE SKIN („Under the Skin“, 1997). Ihre Darstellung einer jungen, unter dem Tod ihrer Mutter leidenden Frau brachte ihr überall Kritikerlob und schließlich auch die Auszeichnung als „Beste Darstellerin“ durch die Boston Film Critics ein. 

Zwei Jahre später wurde sie als „Beste Nebendarstellerin“ sogar für den Oscar® und den Golden Globe® vorgeschlagen, nachdem sie als Sean Penns stumme Begleiterin Hattie in Woody Allens Komödie SWEET AND LOWDOWN („Sweet and Lowdown“, 1999) Kritik und Publikum begeistert hatte. Danach beeindruckte sie in der Titelrolle einer Supermarktangestellten in Lynne Ramsays hochgelobtem Drama MORVERN CALLAR (2000), konnte an der Seite von Tom Cruise in Steven Spielbergs Science-Fiction-Thriller MINORITY REPORT („Minority Report“, 2002) in die Zukunft sehen, eroberte danach das Herz von Tim Robbins in Michael Winterbottoms Science-Fiction-Drama CODE 46 („Code 46“, 2003) und das des internationalen Publikums mit ihrer berührenden Mutterrolle in Jim Sheridans Einwandererdrama IN AMERICA („In America“, 2003), für die sie ein zweites Mal für den Oscar® vorgeschlagen wurde – nun als „Beste Darstellerin“. Im folgenden Jahr spielte sie in Roger Michells Ian-McEwan-Verfilmung ENDURING LOVE („Liebeswahn“, 2004) die Freundin von Daniel Craig und wurde für ihre Leistung in der Kategorie „Beste Darstellerin“ für den British Independent Film Award nominiert. 

Im Jahr 2007 zeigte sie ein völlig anderes Gesicht. Sie verkörperte an der Seite von Jim Broadbent die berüchtigte Kindesmörderin Myra Hindley in Tom Hoopers TV-Drama „Longford“ („Die Moormörderin von Manchester“). Ihre Darstellung in dieser Channel-4- Produktion brachte ihr in der Kategorie „Best Performance by an Actress in a Supporting Role in a Series, Mini-Series or Motion Picture Made for Television“ einen Golden Globe® ein, darüber hinaus Nominierungen für den Award der British Academy of Film and Television Arts (BAFTA) und für den Emmy®. Eine weitere Nominierung für den BAFTA erhielt sie für die Darstellung der Ehefrau des Joy-Division-Sängers Ian Curtis in Anton Corbijns preisgekröntem biografischem Drama CONTROL („Control“, 2007). 

Zu ihren weiteren wichtigen Filmen zählen Vincent Wards neuseeländisches Abenteuerdrama RIVER QUEEN („River Queen“, 2005), Laurence Dunmores mit Johnny Depp besetzte Theaterverfilmung THE LIBERTINE („The Libertine – Sex, Drugs & Rococo“, 2004), Shekhar Kapurs Historiendrama ELIZABETH: THE GOLDEN AGE („Elizabeth – Das goldene Königreich“, 2007), in dem sie als Schottlands Königin Maria Stuart zu sehen war, außerdem Oren Movermans Drama THE MESSENGER („The Messenger – Die letzte Nachricht“, 2009), in dem sie an der Seite von Woody Harrelson und Ben Foster eine Soldatenwitwe spielte, und schließlich auch Charlie Kaufmans Regiedebüt SYNECDOCHE, NEW YORK („Synecdoche, New York“, 2008), für das sie mit Philip Seymour Hoffman vor der Kamera stand.

Ihr Regiedebüt feierte die 34-jährige Britin, die 2012 auch in David Cronenbergs neuem Film COSMOPOLIS zu sehen sein wird, mit dem TV-Drama „The Unloved“. Dieser Film, der aus der Perspektive eines elfjährigen Mädchens einen schonungslosen Blick auf Versorgungsleistungen der britischen Regierung für Waisen und Kinder in Not wirft, gewann in der Kategorie „Best Single Drama“ den Fernsehpreis der British Academy of Film and Television Arts (BAFTA). 

Willem Dafoe (Tars Tarkas)

Die Karriere von Willem Dafoe schien eindrucksvoll zu beginnen, denn Oscar®-Preisträger Michael Cimino gab dem Nachwuchsdarsteller eine kleine Rolle als Veranstalter eines Hahnenkampfs in seinem aufwändigen Westernepos HEAVEN’S GATE („Heaven’s Gate“, 1980). Als Dafoe aber in einem unpassenden Moment am Set lachen musste, wurde er vom Regisseur gefeuert. Obwohl er im Film kurz zu sehen ist, taucht er nicht in den Credits auf, weswegen Kathryn Bigelows Bikerdrama THE LOVELESS („Die Lieblosen“, 1982) sein offizielles Filmdebüt darstellt. 

Über 60 weitere Filme sollten in den nächsten drei Jahrzehnten folgen. Darunter fallen Hollywood-Produktionen wie Sam Raimis Comic-Verfilmung SPIDER-MAN („Spider-Man“, 2002), Anthony Minghellas Oscar®-Erfolg THE ENGLISH PATIENT („Der englische Patient“, 1996), Robert Rodriguez’ Actiondrama ONCE UPON A TIME IN MEXICO („Irgendwann in Mexico“, 2003), Andrew Stantons und Lee Unkrichs Animationshit FINDING NEMO („Findet Nemo“, 2003), in dem Dafoe einem Fisch seine markante Stimme lieh, außerdem Phillip Noyces Tom-Clancy-Adaption CLEAR AND PRESENT DANGER („Das Kartell“, 1994), Roger Donaldsons Thriller WHITE SANDS („White Sands – Der große Deal“, 1992), Alan Parkers Drama MISSISSIPPI BURNING („Mississippi Burning – Die Wurzel des Hasses“, 1987), Walter Hills Actionmusical STREETS OF FIRE („Straßen in Flammen“, 1984), in dem Dafoe den Anführer einer Bikergang verkörperte, und schließlich auch Paul Weitz’ Komödie AMERICAN DREAMZ („American Dreamz – Alles nur Show“, 2006). 

Außer in diesen großen Studioprojekten wirkte Dafoe auch in vielen Independent-Produktionen mit, darunter in Pieter Jan Brugges Drama THE CLEARING („Anatomie einer Entführung“, 2004), Steve Buscemis Gefängnisdrama ANIMAL FACTORY („Animal Factory“, 2000), Troy Duffys Kriminaldrama THE BOONDOCK SAINTS („Der blutige Pfad Gottes“, 1999), Mary Harrons Bestseller-Verfilmung AMERICAN PSYCHO („American Psycho“, 1999) und Michael und Peter Spierigs Vampirdrama DAYBREAKERS („Daybreakers“, 2009). 
Dafoe drehte auch mit vielen europäischen Filmemachern, darunter mit Christian Carion den Spionagethriller L’AFFAIRE FAREWELL (2009), mit Steve Bendelack die Komödie MR. BEAN’S HOLIDAY („Mr. Bean macht Ferien“, 2007), mit Yurek Bogayevic das Drama EDGES OF THE LORD („Edges of the Lord – Verlorene Kinder des Krieges“, 2001), mit Wim Wenders IN WEITER FERNE, SO NAH! (1993) und mit Brian Gilbert TOM & VIV („Tom & Viv“, 1994). Darüber hinaus arbeitete er bei der Pearl-S.-Buck-Verfilmung PAVILION OF WOMEN („Die Frauen des Hauses Wu“, 2001) mit Hongkong-Regisseur Yim Ho zusammen und spielte unter der Regie des Japaners Nobuhiro Suwa in PLACE DES VICTOIRES, einem Kurzfilm aus dem Episodenfilm PARIS JE’TAIME („Paris je’taime“, 2006) mit. 

Seine Rollen wählt der heute 56-Jährige danach aus, ob sie ihm die erwünschte dramatische Varianz bieten und ob sie ihn mit starken Regisseuren zusammenführen. So lieh er in Wes Andersons Animationsfilm THE FANTASTIC MR. FOX („Der fantastische Mr. Fox“, 2009) seine Stimme einer Ratte, spielte auch in Andersons schrulliger Komödie THE LIFE ACQUATIC („Die Tiefseetaucher“, 2004), in Martin Scorseses Dramen THE AVIATOR („Aviator“, 2004) und THE LAST TEMPTATION OF CHRIST („Die letzte Versuchung Christi“, 1988), in Spike Lees Thriller INSIDE MAN („Inside Man“, 2006), in den von Julian Schnabel inszenierten Dramen MIRAL („Miral“, 2010) und BASQUIAT („Basquiat“, 1996), außerdem in den Paul-Schrader-Inszenierungen ADAM RESURRECTED („Ein Leben für ein Leben – Adam Resurrected“, 2005), THE WALKER („Ein Freund gewisser Damen – The Walker“, 2007), AUTO FOCUS („Auto Focus“, 2002), AFFLICTION („Der Gejagte“, 1997) und LIGHT SLEEPER („Light Sleeper“, 1992). Mit David Cronenberg drehte er den Thriller EXISTENZ („eXistenZ“, 1999), mit Abel Ferrara die Dramen GO GO TALES (2007) und NEW ROSE HOTEL („New Rose Hotel“, 1998), mit David Lynch das schräge Drama WILD AT HEART („Wild at Heart – Die Geschichte von Sailor und Lula“, 1990), mit William Friedkin das Kriminaldrama TO LIVE AND DIE IN L.A. („Leben und Sterben in L.A.“, 1985), mit Werner Herzog das Familiendrama MY SON, MY SON, WHAT HAVE YE DONE? („My Son, My Son, What Have Ye Done?“, 2009), mit Oliver Stone die Vietnamdramen BORN ON THE FOURTH OF JULY („Geboren am 4. Juli“, 1989) und PLATOON („Platoon“, 1986), mit seiner Frau Giada Colagrande die Dramen A WOMAN (2010) und BEFORE I HAD A NAME (2005) sowie mit Lars von Trier die Dramen ANTICHRIST („Antichrist“, 2009) und MANDERLAY („Manderlay“, 2005)
Für seine Darstellung eines charismatischen, Christus-ähnlichen Sergeants in PLATOON wurde Dafoe als „Bester Nebendarsteller“ für den Oscar® nominiert – wie auch viele Jahre später für seine brillante Verkörperung von Max Schreck in E. Elias Merhiges Horror-Komödie SHADOW OF THE VAMPIRE („Shadow of the Vampire“, 2000). Darüber hinaus wurde er für diesen Film auch für den Golden Globe® vorgeschlagen und erhielt neben weiteren Nominierungen und Preisen den Award der Los Angeles Film Critics Association und einen Independent Spirit Award. Zuletzt wurde Dafoe als „Bester Darsteller“ in Daniel Nettheims Abenteuerdrama THE HUNTER („The Hunter“, 2011) für den AACTA Award vorgeschlagen, den die Australian Academy Cinema Television Arts vergibt. Darüber hinaus gehörte er auch zum Ensemble von Abel Ferraras jüngstem Film 4:44 LAST DAY ON EARTH (2011) und wird demnächst in Stephen Sommers’ Thriller ODD THOMAS zu sehen sein. 

Dafoe gehört zu den Gründungsmitgliedern von The Wooster Group, der berühmten Experimental-Theatertruppe aus New York. Von 1977 bis 2005 war er für The Wooster Group nicht nur als Darsteller, sondern auch als Regisseur ihrer amerikanischen und internationalen Aufführungen tätig. Danach stand er am Public Theatre in New York in Richard Foremans exzentrisch-abstraktem Stück „Idiot Savant“ auf der Bühne und spielte in Manchester in Robert Wilsons „The Life & Death of Marina Abramovic“. 
Dominic West (Sab Than)

Dominic West hat sich sowohl in Großbritannien als auch in den USA eine erfolgreiche Karriere aufgebaut. Sein Spektrum reicht von britischen, amerikanischen und internationalen Filmen und TV-Produktionen bis hin zu glanzvollen Auftritten auf Londons Bühnen. 

Nach seinem Studienabschluss am Trinity College Dublin und dem Besuch der Guildhall School of Music and Drama in London konnte sich West auf Anhieb als Schauspieler durchsetzen und wurde für seine Leistung in Sir Peter Halls Inszenierung von Anton Tschechows Klassiker „Die Möwe“ als „Bester Newcomer“ mit dem Ian Charleson Award ausgezeichnet. Auch Filmangebote ließen nicht lange auf sich warten. So spielte er unter anderem mit Sandra Bullock in Betty Thomas’ Dramödie 28 DAYS („28 Tage“, 2000), außerdem gab er Julia Roberts’ und Maggie Gyllenhaals Lover in Mike Newells Dramödie MONA LISA SMILE („Mona Lisas Lächeln“, 2003), den intriganten Manipulator Theron in Zack Snyders Action-Hit 300 („300“, 2006) und ein Opfer außerirdischer Einflussnahme in Joseph Rubens mit Julianne Moore besetztem Thriller THE FORGOTTEN („Die Vergessenen“, 2004). 

Zu seinen weiteren wichtigen Filmen zählen Rob Marshalls Musical-Verfilmung CHICAGO („Chicago“, 2002), Michael Hoffmans Shakespeare-Adaption A MIDSUMMER NIGHT’S DREAM („Ein Sommernachtstraum“, 1999), Ferdinand Fairfax’ Ruderdrama TRUE BLUE (1996), Peter Webbers Horror-Thriller HANNIBAL RISING („Hannibal Rising – Wie alles begann“, 2007), Stephen Hereks Musikerdrama ROCK STAR („Rock Star“, 2001), George Lucas’ Welthit STAR WARS: EPISODE I: THE DARK MENACE („Stars Wars: Episode I – Die dunkle Bedrohung“, 1999), James Ivorys biografisches Drama SURVIVING PICASSO („Mein Mann Picasso“, 1996) und Richard Loncraines modernisierte Shakespeare-Adaption RICHARD III („Richard III“, 1995).

Im Jahr 2000 übernahm er die Rolle von Detective McNulty in der Cop-Serie „The Wire“. Er spielte diese Figur in fünf Staffeln mit insgesamt 60 Folgen und erlebte, wie „The Wire“ bei der Kritik eine der erfolgreichsten Serien der amerikanischen TV-Geschichte wurde. Darüber hinaus inszenierte er in der Abschluss-Staffel auch selbst eine Folge. 

Im Theater war er in vielen wichtigen Produktionen zu sehen, darunter am Royal National Theatre in Peter Gills Inszenierung von Harley Granville Barkers’ Drama „The Voysey Inheritance“ zusammen mit Helen McCrory in einer Aufführung von Shakespeares Komödie „As You Like It“ („Wie es Euch gefällt“) am Londoner West End und schließlich in Tom Stoppards jüngstem Stück „Rock ‘n‘ Roll“, das unter der Regie von Trevor Nunn im Sommer 2006 bei seiner Uraufführung am Royal Court Theatre in London begeistert aufgenommen wurde. 

Zuletzt glänzte Dominic West als Oliver Cromwell in der für Channel 4 realisierten Miniserie „The Devil’s Whore“, die für vier TV-Awards der British Academy of Film and Television Arts (BAFTA) nominiert wurde. Außerdem stand er am Donmar Warehouse Theatre in London in der Hauptrolle von Pedro Calderon de la Barcas klassischem Stück „La vida es sueno“ („Das Leben ein Traum“) auf der Bühne. Zu seinen wichtigsten aktuellen Filmen zählen Nick Murphys Geisterthriller THE AWAKENING (2011), Oliver Parkers Komödie JOHNNY ENGLISH REBORN („Johnny English – Jetzt erst recht“, 2011) und Neil Marshalls hartes historisches Actiondrama CENTURION („Centurion – Fight Or Die“, 2010). 

Darüber hinaus war er in der hochgelobten Miniserie „Appropriate Adult“ zu sehen wie auch in der von Abi Morgan entwickelten, in den 1950er Jahren angesiedelten Spionageserie „The Hour“, für deren zweite Staffel er derzeit vor der Kamera steht. Für seine Rolle eines TV-Moderators in der ersten Staffel wurde West in der Kategorie „Best Performance by an Actor in a Mini-Series or a Motion Picture Made for Television“ für den Golden Globe® nominiert. Auf der Bühne fesselte er das Publikum zuletzt mit der Titelrolle in Simon Grays Drama „Butley“, die er am Duchess Theatre spielte. Außerdem war er mit Clarke Peters, einem Kollegen aus dem Serienhit „The Wire“, am Crucible Theatre in Sheffield in einer Aufführung von William Shakespeares Klassiker „Othello“ („Othello“) zu sehen. 

Mark Strong (Matai Shang) 
Mark Strong studierte an der University of London Englisch und Schauspiel und erlernte nach seinem Abschluss den Beruf des Schauspielers an der Bristol Old Vic Theatre School. Zuletzt war er als Fürst eines arabischen Wüstenstaates in Jean-Jacques Annauds Abenteuerdrama BLACK GOLD („Black Gold“, 2011) zu sehen. Nach JOHN CARTER – ZWISCHEN ZWEI WELTEN hat er einige neue Filme in Planung oder bereits abgedreht, darunter Eran Creevys Actiondrama WELCOME TO THE PUNCH.

In seiner Filmkarriere hat er im Laufe der Jahre mit einigen renommierten Regisseuren mehrfach zusammengearbeitet. So mit Ridley Scott bei ROBIN HOOD („Robin Hood“, 2010) und dem Thriller BODY OF LIES („Der Mann, der niemals lebte“, 2008), für den Strong vom London Film Critics Circle als „Bester Nebendarsteller“ vorgeschlagen wurde, mit Matthew Vaughn bei KICK-ASS („Kick-Ass“, 2010) und STARDUST („Der Sternwanderer“, 2007) sowie mit Guy Ritchie bei SHERLOCK HOLMES („Sherlock Holmes“, 2009), ROCKNROLLA („RocknRolla“, 2008) und REVOLVER („Revolver“, 2005).

Zu seinen anderen wichtigen Filmen zählen Tomas Alfredsons John-Le-Carré-Adaption TINKER, TAILOR, SOLDIER, SPY („Dame, König, As, Spion“, 2011) mit Gary Oldman und Colin Firth, John Michael McDonaghs Kriminalkomödie THE GUARD („The Guard – Ein Ire sieht schwarz“, 2011) mit Brendan Gleeson und Don Cheadle, Martin Campbells Comic-Verfilmung GREEN LANTERN („Green Lantern“, 2011) mit Ryan Reynolds, Kevin Macdonalds Abenteuerdrama THE EAGLE („Der Adler der neunten Legion“, 2011) mit Channing Tatum, Peter Weirs Flüchtlingsdrama THE WAY BACK („The Way Back – Der lange Weg“, 2010) mit Jim Sturgess, Pete Travis’ Apartheid-Drama ENDGAME („Die Mandela-Verschwörung“, 2009) mit William Hurt und Jean Marc Vallées biografische Romanze THE YOUNG VICTORIA („Young Victoria“, 2009) mit Emily Blunt. 

Darüber hinaus spielte er in Bharat Nalluris Kostümdrama MISS PETTIGREW LIVES FOR A DAY („Miss Pettigrews großer Tag“, 2008), in Vicente Amorims mit Viggo Mortensen besetztem Drama GOOD („Good“, 2008), in Danny Boyles Science-Fiction-Drama SUNSHINE („Sunshine“, 2007), in Kevin Reynolds’ romantischem Drama TRISTAN & ISOLDE („Tristan & Isolde“, 2006), mit George Clooney in Stephen Gaghans Drama SYRIANA („Syriana“, 2005), in Roman Polanskis Charles-Dickens-Adaption OLIVER TWIST („Oliver Twist“, 2005), in Thomas Vinterbergs Drama IT’S ALL ABOUT LOVE („It’s All About Love“, 2003), in Mike Figgis’ Filmexperiment HOTEL (2001), in Istvàn Szabós Drama SUNSHINE („Sunshine – Ein Hauch von Sonnenschein“, 1999) und in David Evans’ Nick-Hornby-Adaption FEVER PITCH („Fever Pitch – Ballfieber“, 1997). 

Auch mit einigen seiner Fernsehrollen erspielte sich Strong Auszeichnungen und Ehrungen: Er wurde für die Gangsterserie „The Long Firm“ als „Bester Darsteller“ für den TV-Preis der British Academy of Film and Television Arts (BAFTA) nominiert und schließlich in der gleichen Kategorie bei den Broadcasting Press Guild Awards ausgezeichnet. Darüber hinaus überzeugte er als Herzog von Norfolk im Mehrteiler „Henry VIII“ („Henry VIII – König. Tyrann. Legende. Mörder“), als Helen Mirrens Vorgesetzter Commander Hall in den Kriminaldramen „Prime Suspect 3“ („Heißer Verdacht – Aktion Soko“, inszeniert von David Drury) und „Prime Suspect 6: The Last Witness“ („Heißer Verdacht – Die letzten Zeugen“, inszeniert von Tom Hooper), als Mr. Knightly in der Jane-Austen-Adaption „Emma“ und außerdem in der vielfach preisgekrönten Miniserie „Our Friends in the North“, die von Simon Cellan Jones und Stuart Urban inszeniert wurde.

Darüber hinaus stand er vor den TV-Kameras in Adrian Shergolds Kriminaldrama „Low Winter Sun“, das als „Bestes Drama“ mit dem schottischen Ableger der British Academy of Film and Television Arts (BAFTA) ausgezeichnet wurde. Des Weiteren spielte er in der Serie „Births, Marriages and Deaths“, in Pete Travis’ Miniserie „The Jury“, in David Drurys Drama „Trust“ („Mein – Bis in den Tod“), in Diarmuid Lawrences Jane-Austen-Adaption „Emma“, besetzt mit Kate Beckinsale, in Roger Michells Miniserie „The Buddha of Suburbia“ sowie in der von Danny Boyle inszenierten Episode „Not Even God is Wise Enough“, die im Rahmen der Reihe „Screenplay“ ausgestrahlt wurde.

Zudem wirkte Mark Strong auch an vielen Theaterproduktionen und Hörspielen mit. Für seine Leistung in Sam Mendes’ Inszenierung von „Twelfth Night“ („Was Ihr wollt“), aufgeführt am Donmar Warehouse, wurde er als „Bester Nebendarsteller“ für den Laurence Olivier Award vorgeschlagen. Am gleichen Theater und ebenfalls unter der Regie von Mendes spielte er auch in Anton Tschechows Bühnendauerbrenner „Onkel Wanja“. Mit der Royal Shakespeare Company sah man ihn in Danny Boyles Inszenierung von Howard Brentons Drama „Hess is Dead“. Am National Theatre in London spielte er in vier Inszenierungen von Richard Eyre, außerdem in David Thackers Adaption von Arthur Millers Klassiker „Death of a Salesman“ („Tod eines Handlungsreisenden“) und in Patrick Marbers Drama „Closer“ („Hautnah“). Am Royal Court Theatre glänzte er in Lindsay Posners Inszenierung von „The Treatment“ und in Hettie MacDonalds Aufführung von „Thickness of Skin“. Schließlich spielte er am New Ambassador Theatre in London in Peter Gills Inszenierung von David Mamets Drama „Speed-the-Plow“ („Die Gunst der Stunde“). 

Thomas Haden Church (Tal Hajus) 
Charakterkomik ist die große Stärke von Thomas Haden Church, der für seine Rolle als Wein und Frauen genießender Freund von Paul Giamatti in Alexander Paynes Komödie SIDEWAYS („Sideways”, 2004) eine Oscar®-Nominierung als „Bester Nebendarsteller“ erhielt. Der beim 29. Toronto Film Festival uraufgeführte Erfolgsfilm wurde in den Jahren 2004 und 2005 mit Auszeichnungen überhäuft. Darunter fallen ein Golden Globe® in der Kategorie „Best Comedy Picture“, ein Broadcast Film Critics Award in der Kategorie „Best Film“, ein Screen Actors Guild Award® in der Kategorie „Best Ensemble Cast“ sowie sechs Independent Spirit Awards. Darüber hinaus wurde Church als „Bester Nebendarsteller“ mit einem Broadcast Film Critics Award sowie einem Independent Spirit Award bedacht. 

Vor allem amerikanischen Zuschauern ist Church darüber hinaus als Flugzeugmechaniker Lowell Mather in der viele Jahre ausgestrahlten Sitcom „Wings“ („Überflieger“) bekannt, ebenso als selbstgerechter Geschäftsmann und Ehemann von Debra Messing in der Sitcom „Ned & Stacey“ („Ned & Stacey“). Die von ihm verkörperte Titelfigur brachte 1997 das Time Magazine zum Schwärmen: „Ned Dorsey ist einer von sechs Gründen, um sich vor den Fernseher zu setzen.“ Im Jahr 2007 wurde Church mit dem Emmy® ausgezeichnet und für einen Golden Globe® sowie einen Screen Actors Guild Award® für seine Rolle als Robert Duvalls Neffe im hochgelobten, von Genre-Veteran Walter Hill inszenierten TV-Western „Broken Trail“ („Broken Trail“) nominiert.

Zu den zahlreichen Filmrollen des Kaliforniers zählen sein großer weißer Jäger an der Seite von Brendan Fraser in Sam Weismans Hit GEORGE OF THE JUNGLE („George, der aus dem Dschungel kam“, 1997) sowie seine Rolle als Nichtsnutz und möglicher Schwiegersohn von Marlon Brandos Paten in Yves Simoneaus Kriminalkomödie FREE MONEY („Free Money“, 1998). Seine tiefe, markante Stimme konnte man in der Rolle eines giftig-bösartigen Schädlingsbekämpfers in Tim Johnsons und Karey Kirkpatricks Animationshit OVER THE HEDGE („Ab durch die Hecke“, 2006) hören. 

In deutschen Kinos war Church zuletzt in Will Glucks Highschool-Komödie EASY A („Einfach zu haben“, 2010), in Phil Traills mit Sandra Bullock und Bradley Cooper besetzter Komödie ALL ABOUT STEVE („Verrückt nach Steve“, 2009) und als esoterischer Börsen-Guru an der Seite von Eddie Murphy in Karey Kirkpatricks Familien-Komödie IMAGINE THAT („Zuhause ist der Zauber los“, 2009) zu sehen. 

Darüber hinaus spielte er in Jake Goldbergers Thriller DON MCKAY (2009) an der Seite von Elisabeth Shue und Melissa Leo einen ehemaligen Schulhausmeister, davor in Noam Murros Dramödie SMART PEOPLE („Smart People“, 2008) Dennis Quaids Bruder sowie Spider-Mans Widersacher Sandman in Sam Raimis Comic-Hit SPIDER-MAN 3 („Spider-Man 3“, 2007), der 2007 zum erfolgreichsten Kinofilm des Jahres avancierte. Nach JOHN CARTER – ZWISCHEN ZWEI WELTEN wird Thomas Haden Church als Matt Damons Bruder in Cameron Crowes Bestseller-Verfilmung WE BOUGHT A ZOO („Wir kaufen einen Zoo“, 2011) zu sehen sein. Außerdem gehört er zum Ensemble von KILLER JOE, einer von William Friedkin inszenierten schwarzen Komödie, die 2011 ihre Premiere feierte. 

Des Weiteren ist Church, der auf einer Farm in Texas lebt, auch Ko-Autor und Regisseur der Marihuana-Komödie ROLLING KANSAS (2003), die beim Sundance Film Festival 2003 uraufgeführt wurde. 

Ciarán Hinds (Tardos Mors)

Der in Belfast geborene Charakterdarsteller Ciarán Hinds begann seine Karriere am Citizens Theatre in Glasgow und gehörte dort viele Jahre lang zum festen Ensemble. Darüber hinaus stand er in den wichtigsten Theatern Irlands und Nordirlands auf der Bühne, darunter am Lyric Theatre in Belfast, am Druid Theatre in Galway, am Projects Arts Centre und am Abbey Theatre in Dublin, wo er zuletzt in der Rolle des Cuchulain in „The Yeats Cycle“ auftrat. Des Weiteren war er, ebenfalls in Dublin, in mehreren Aufführungen am Gate Theatre zu sehen, so in Conor McPhersons „The Birds“, einer Adaption von Daphne du Mauriers gleichnamiger Kurzgeschichte. Außerdem spielte er in einer Version von Sophokles’ Tragödie „Antigone“, die mit der Field Day Company zur Aufführung kam, und in einer Inszenierung von Molières Komödie „L’ école des femmes“ („Die Schule der Frauen“) und schließlich auch in Brian Friels Drama „The Yalta Game“.

Mit Peter Brooks’ Inszenierung von Jean-Claude Carrieres Drama „The Mahabharata“ ging Hinds auf internationale Bühnentour. Darüber hinaus hat er Hauptrollen an vielen renommierten Bühnen und bei angesehenen Theatergruppen übernommen. Darunter fallen Aufführungen mit der Royal Shakespeare Company, am Royal Court Theatre, am Donmar Warehouse Theatre und am National Theatre in London. Dort konnte man ihn zuletzt in Peter Flannerys Drama „Burnt by the Sun“ und als Larry auch in Patrick Marbers Beziehungsdrama „Closer“ („Hautnah“) sehen, das später den Broadway eroberte. Am Broadway überzeugte Ciarán Hinds in Conor McPhersons Drama „The Seafarer“. Zuletzt stand er am National Theatre in London in einer Aufführung von Sean O’Caseys Drama „Juno and the Paycock“ („Juno und der Pfau“) auf der Bühne. 

Hinds’ bekannteste TV-Rolle der letzten Jahre war die des Julius Cäsar in der erfolgreichen Historienserie „Rome“ („Rom“), eine Koproduktion von HBO und BBC. Darüber hinaus spielte er zuletzt nach Vorlagen von Linda La Plante Kriminalkommissar Langton in „Above Suspicion“ und „Above Suspicion 2: The Red Dahlia“, davor zentrale Rollen in der Thomas- Hardy-Adaption „The Mayor of Casterbridge“, in Charlotte Brontës Klassiker „Jane Eyre“ („Jane Eyre“), in den Mehrteilern „Jason and the Argonauts“ („Jason und der Kampf um das Goldene Vlies“) und „Ivanhoe“, in der Serie „Seaforth“ und dem Fernsehfilm „Rules of Engagement“. Des Weiteren konnte man ihn in den Serien „The Memoirs of Sherlock Holmes“ und „Soldier, Soldier“, im Kriminaldrama „Prime Suspect 3“ („Heißer Verdacht – Aktion Soko“) sowie in Roger Michells preisgekrönter Klassikerverfilmung PERSUASION („Jane Austens Verführung“, 1995) sehen, wobei die letztgenannte Produktion für das englische Fernsehen realisiert wurde, aber für die internationale Auswertung auch den Weg auf die große Leinwand fand. Hier übernahm er die Hauptrolle von Captain Frederick Wentworth.

In den letzten zwei Jahrzehnten war Hinds auch in vielen großen und interessanten Kinofilmen zu sehen. Darunter fallen unter anderem Peter Greenaways Arthouse-Hit THE COOK, THE THIEF, HIS WIFE AND HER LOVER („Der Koch, der Dieb, seine Frau und ihr Liebhaber“, 1989), Thaddeus O’Sullivans Drama DECEMBER BRIDE („Dezemberbraut“, 1991), Pat O’Connors Beziehungsfilm CIRCLE OF FRIENDS („Circle of Friends – Im Kreis der Freunde“, 1995), Roger Michells Drama TITANIC TOWN („Frontline – Zwischen den Fronten“, 1998), Terry Georges Drama SOME MOTHER’S SON („Mutter & Söhne“, 1996), Gillian Armstrongs Romanze OSCAR AND LUCINDA („Oscar und Lucinda“, 1997), Chris Menges’ Thriller THE LOST SON („The Lost Son“, 1999), Kathryn Bigelows Drama THE WEIGHT OF THE WATER („Das Gewicht des Wassers“, 2000), Stephen Frears’ Horror-Drama MARY REILLY („Mary Reilly“, 1996), Sam Mendes’ Gangsterdrama ROAD TO PERDITION („Road to Perdition“, 2002), Phil Alden Robinsons Thriller THE SUM OF ALL FEARS („Der Anschlag“, 2002), Terry Sloanes Jugenddrama MICKYBO AND ME („Mickybo und ich“, 2004), Nigel Coles Komödie CALENDAR GIRLS („Kalender Girls“, 2003), Jan de Bonts Actionabenteuer LARA CROFT TOMB RAIDER: THE CRADLE OF LIFE („Lara Croft Tomb Raider – Die Wiege des Lebens“, 2003) und die beiden Joel-Schumacher-Inszenierungen VERONICA GUERIN („Die Journalistin“, 2003) und THE PHANTOM OF THE OPERA („Das Phantom der Oper“, 2004). 

Zu seinen weiteren wichtigen Filmen zählen Michael Manns Cop-Drama MIAMI VICE („Miami Vice“, 2006), Steven Spielbergs Thriller MUNICH („München“, 2005), Michael Apteds Historiendrama AMAZING GRACE („Amazing Grace“, 2006), Catherine Hardwickes biblisches Drama NATIVITY („Es begab sich aber zu der Zeit...“, 2006), David Mackenzies Coming-of-Age-Drama HALLAM FOE („Hallam Foe – This is My Story“, 2007), John Boormans Kriminalkomödie THE TIGER’S TAIL (2006), Noah Baumbachs Drama MARGOT AT THE WEDDING (2007), Paul Thomas Andersons Drama THERE WILL BE BLOOD („There Will Be Blood“, 2007), Kimberly Pearces Drama STOP-LOSS („Stop-Loss“, 2008) und Martin McDonaghs schräge Gangsterkomödie IN BRUGES („Brügge sehen... und sterben?“, 2008). 

Mit seiner Stimme war Hinds in Sam Fells und Robert Stevenhagens Animationsfilm THE TALE OF DESPERAUX („Desperaux – Der kleine Mäuseheld“, 2008) präsent und spielte anschließend in Bharat Nalluris Kostümfilm MISS PETTIGREW LIVES FOR A DAY („Miss Pettigrews großer Tag“, 2008), Eric Besnards Kriminalkomödie CA$H („Ca$h – Abgerechnet wird zum Schluss“, 2008), Andy Fickmans Jugendabenteuer RACE TO WITCH MOUNTAIN („Die Jagd zum magischen Berg“, 2009), Todd Solondz’ Drama LIFE DURING WARTIME (2009), John Maddens Agentendrama THE DEBT („Eine offene Rechnung“, 2010) und in Conor McPhersons Horror-Drama THE ECLIPSE (2009), für das Hinds beim Tribeca Film Festival in New York als „Bester Darsteller“ ausgezeichnet wurde.

In den deutschen Kinos war der nordirische Charakterkopf zuletzt als Teufel höchstpersönlich in Mark Neveldines und Brian Taylors Comic-Abenteuer GHOST RIDER – SPIRIT OF VENGEANCE („Ghost Rider – Spirit of Vengeance“, 2011) zu sehen, davor in Tomas Alfredsons John-Le-Carré-Adaption TINKER, TAILOR, SOLDIER, SPY („Dame, König, As, Spion“, 2011), in Mikael Hafströms Horror-Drama THE RITE („The Rite – Das Ritual“, 2011) und als Professor Dumbledores Bruder in David Yates’ Welterfolg HARRY POTTER AND THE DEATHLY HALLOWS PART II („Harry Potter und die Heiligtümer des Todes Teil 2“, 2011). Darüber hinaus wird George Ratliffs Satire SALVATION BOULEVARD („Salvation Boulevard“, 2011) auf DVD veröffentlicht, während James Watkins’ Horror-Drama THE WOMAN IN BLACK („Die Frau in Schwarz“, 2012) demnächst auch in die deutschen Kinos kommen wird. Hier unterstützt Ciarán Hinds HARRY-POTTER-Star Daniel Radcliffe im Kampf gegen einen rachsüchtigen Geist. 

James Purefoy (Kantos Khan)

James Purefoy wurde in der englischen Grafschaft Somerset geboren und wuchs dort auch auf. Wie viele britische Schauspieler wurde er klassisch ausgebildet und lernte seinen Beruf an der renommierten Central School of Speech and Drama in London. Als er in seinem Abschlussjahr die Titelrolle in Shakespeares Drama „Henry V“ („Heinrich V“) verkörperte, wurde er von einem Besetzungsagenten der Royal Shakespeare Company (RSC) entdeckt und eingeladen, sich sofort der berühmten Company aus Stratford-upon-Avon anzuschließen. In acht Produktionen der Royal Shakespeare Company sollte er fortan auf der Bühne stehen – unter der Regie von namhaften Regisseuren wie Nicholas Hytner, Roger Michell oder Gene Saks.

Darüber hinaus trat der im Theater wie auch in Film und Fernsehen gleichermaßen sehr beschäftigte Brite auf weiteren Bühnen auf. Mit Regisseurin Katrina Jane Mitchell arbeitete er am Gate Theatre in Dublin in Euripides’ Tragödie „Die Troerinnen“ zusammen, mit Regisseur Matthew Warchus und den Kollegen Ken Stott und Jude Law am West Yorkshire Playhouse in Arthur Millers Drama „Death of a Salesman“ („Tod eines Handlungsreisenden“), mit Ian Glen am Bristol Old Vic Theatre in Shakespeares „Hamlet“ („Hamlet“) sowie mit Regisseur Bill Alexander eine ganze Theatersaison lang am Birmingham Repertory Theatre, wo er zentrale Rollen in Harold Pinters Drama „The Servant“ („Der Diener“), William Congreves Drama „The Way of the World“ und in Shakespeares „Macbeth“ („Macbeth“) übernahm. Simon Callow inszenierte Purefoy und seine Kollegen Helen McCrory, Rupert Graves und Joseph Fiennes in „Les enfants du paradis“ („Kinder des Olymp“), einer von Callow selbst verfassten Adaption von Marcel Carnés gleichnamigem Filmklassiker, die mit der Royal Shakespeare Company zur Aufführung kam. Schließlich übernahm Purefoy auch eine Hauptrolle in Trevor Nunns Inszenierung von John Vanbrughs Drama „The Relapse“ für das National Theatre London. Zuletzt stand Purefoy mit Sienna Miller am Theatre Royal Haymarket in einer Aufführung von Terence Rattigans Drama „Flarepath“ auf der Bühne. 

Zu seinen wichtigsten TV-Projekten zählen die Miniserie „Metropolis“ und die Thomas- Hardy-Verfilmung „The Mayor of Casterbridge“, die ihn mit Ciarán Hinds, seinem Ko-Star aus JOHN CARTER – ZWISCHEN ZWEI WELTEN, vor die Kamera führte. Außerdem spielte er die Titelrollen in den TV-Filmen „Blackbeard“ („Blackbeard – Der wahre Fluch der Karibik“) und „Beau Brummell: This Charming Man“ sowie eine Hauptrolle in der Miniserie „A Dance to the Music of Time“. In der preisgekrönten Historienserie „Rome“ („Rom“) stand er als Marcus Antonius loyal zu Julius Cäsar, dessen letzte ereignisreiche Lebensjahre die erfolgreiche Saga erzählt. Erneut stand er hier mit Ciarán Hinds vor der Kamera. Darüber hinaus hatte er zentrale Rollen in den Miniserien „The Summit“ („Virus – Der Tod kennt keine Grenzen“) und „Diamonds“ und verkörperte die Titelrolle in der NBC-Serie „The Philanthropist“. Zu seinen aktuellen TV-Projekten zählen die Fantasy-Serie „Camelot“ und die Anwaltsserie „Injustice“, außerdem die Shakespeare-Adaption „Richard II“ und die zweite Staffel der mit Matt LeBlanc und Tamsin Greig besetzten Hit-Sitcom „Episodes“.

Mit Christopher Menaults dramatischer, von Merchant Ivory produzierten Romanze FEAST OF JULY („Eine Sommernachtsliebe“, 1995) feierte Purefoy sein Filmdebüt, dem die Hauptrollen in Dan Zeffs romantischer Komödie JILTING JOE (1998), Rose Troches Beziehungsfilm BEDROOMS AND HALLWAYS („Kreuz und Queer“, 1998) und Amy Jenkins’ Kurzfilm BLINK (1998) folgten. Als Francis O’Connors trinkender Cousin Thomas Bertram war er dann an der Seite von Harold Pinter und Johnny Lee Miller in Patricia Rozemas Jane-Austen-Verfilmung MANSFIELD PARK („Mansfield Park“, 1999) sowie mit Joely Richardson in Ben Eltons Beziehungskomödie MAYBE BABY („Maybe Baby“, 2000) zu sehen. 

Außerdem spielte er in Coky Giedroyc’ Komödie WOMEN TALKING DIRTY, in Francesca Archibugis Drama DOMANI (2001), mit Heath Ledger in Brian Helgelands Historienabenteuer A KNIGHT’S TALE („Ritter aus Leidenschaft“, 2001), mit Milla Jovovich in Paul W.S. Andersons Gameadaption RESIDENT EVIL („Resident Evil“, 2002) und an der Seite von Reese Witherspoon in Mira Nairs Klassikeradaption VANITY FAIR („Vanity Fair – Jahrmarkt der Eitelkeit“, 2004). Zuletzt verkörperte er die Titelrolle in Michael J. Bassetts Actionabenteuer SOLOMON KANE („Solomon Kane“, 2009) und kämpfte als Tempelritter in Jonathan Englishs hartem Historienepos IRONCLAD („Ironclad – Bis zum letzten Krieger“, 2011). 

Daryl Sabara (Edgar Rice Burroughs)

Daryl Sabara ist Kinozuschauern wahrscheinlich am besten durch Robert Rodriguez’ jugendliches Agentenfranchise SPY KIDS („Spy Kids“, 2001) bekannt. Als Juni Cortez spielte er in drei Filmen den Sohn von Antonio Banderas und Carla Gugino. Er übernahm diese Rolle als Siebenjähriger. Im aktuellen vierten Film der Reihe ist Jessica Alba seine Stiefmutter. 

In Robert Zemeckis’ Weihnachtsklassiker THE POLAR EXPRESS („Der Polarexpress“, 2004) war er in der Rolle des jungen Helden zu hören. Es folgte später eine weitere Rolle in Zemeckis’ Charles-Dickens-Adaption A CHRISTMAS CAROL („Eine Weihnachtsgeschichte“, 2009). Darüber hinaus war er im Action-Hit MACHETE („Machete“, 2010) zu sehen, den erneut Robert Rodriguez, nun in Zusammenarbeit mit Ethan Maniquis, inszenierte.

Zu seinen weiteren wichtigen Filmen zählen Scott Marshalls Komödie KEEPING UP WITH THE STEINS (2006), Norm Hunters Teenkomödie HER BEST MOVE (2007) und Rob Zombies Horror-Remake HALLOWEEN („Halloween“, 2007). Hochgelobt wurde er für seine darstellerische Leistung als ungehorsamer Sohn von Oscar®-Preisträger Robin Williams’ in Bobcat Goldthwaits schwarzer Komödie WORLD’S GREATEST DAD („World’s Greatest Dad“, 2009). Nach JOHN CARTER – ZWISCHEN ZWEI WELTEN hat er eine Rolle in John Huddles’ düsterem Fantasy-Drama PHILOSOPHERS übernommen, das noch dieses Jahr Premiere feiern soll. 

Auch im Fernsehen ist Sabara viel beschäftigt. In „Generator Rex“, einer für das Cartoon Network realisierten Animationsserie, spricht er den Teenager Rex, der mit Hilfe der Nanotechnologie Maschinen mit seinem Körper produzieren kann. Mit seiner Stimme war er auch in den Animationsserien „Father of the Pride“, „The Boondocks“, „Batman“ und „Scooby-Doo“ präsent. Darüber hinaus wirkte er in einigen Erfolgsserien mit, die mit vielen Preisen, darunter auch Emmys®, ausgezeichnet wurden. Darunter fallen „Weeds“ („Weeds – Kleine Deals unter Nachbarn“), „Wizards of Waverly Place“ („Die Zauberer vom Waverly Place“), „Friends“ („Friends“), „House“ („Dr. House“), „Criminal Minds“ („Criminal Minds“) und „The Closer“ („The Closer“). Des Weiteren beurteilte er als junger prominenter Preisrichter „Americas Most Talented Kids“ in zwei Staffeln der gleichnamigen Serie. 

Schließlich trat er auch im Musiktheater auf, so im Workshop zu Jason Robert Browns Musical „13“, und übernahm unter der Regie von Paul Mazursky eine zentrale dramatische Rolle in Michael Elias’ Stück „Catskill Sonata“. 

Polly Walker (Sarkoja)

Polly Walker wurde in England geboren, ist aber längst auch in den USA als Charakterdarstellerin von Format bekannt. Ihre Karriere begann sie in ihrer Heimat als Tänzerin, wandte sich aber nach einer Beinverletzung im Alter von 18 Jahren der Schauspielerei zu. Nach dem Besuch des Drama Centre in London spielte sie in Aufführungen der Royal Shakespeare Company, bevor sie Ende der 1980er Jahre ihre ersten TV-Rollen übernahm. 

Im Fernsehen feierte sie zuletzt auch ihre größten Erfolge. Ihre intensive Darstellung der skrupellosen Manipulatorin Atia, deren Verführungskünsten auch James Purefoy als Marcus Antonius in der Hit-HBO-Serie „Rome“ („Rom“) zeitweilig erlag, brachte ihr in der Kategorie „Best Performance by an Actress in a Television Series – Drama“ eine Nominierung für den Golden Globe® sowie für den Saturn Award ein. Darüber hinaus stand sie mit Jimmy Smits und Hector Elizondo für die CBS-Familienserie „Cane“ vor der Kamera, verkörperte die Titelrolle im TV-Drama „Lorna Doone“, spielte mit Ralph Fiennes im TV-Drama „A Dangerous Man: Lawrence After Arabia“ und mit Damien Lewis im Fernsehfilm „Jeffrey Archer: The Truth“. Zuletzt gehörte sie auch zum Ensemble der hochgelobten, aber bald eingestellten Sci-Fi-Serie „Caprica“, einem Ableger der Hitserie „Battlestar Galactica“ („Battlestar Galactica“), deren Handlung 50 Jahre vor den dort gezeigten Ereignissen angesiedelt ist. 

Bereits in den frühen 1990er Jahren machte Walker Karriere im Kino und ging als unbeirrbares englisches Mitglied einer Terrorgruppe der IRA auf Konfrontationskurs zu Harrison Ford in Phillip Noyces Thriller PATRIOT GAMES („Die Stunde der Patrioten“, 1992). Sie beeindruckte in Peter Greenaways erotischem Drama 8 ½ WOMEN („8 ½ Women“, 1999) und als Mätresse des von Sam Neill gespielten englischen Königs in Michael Hoffmans Historiendrama RESTORATION („Restoration – Zeit der Sinnlichkeit“, 1995), um die sich dann Robert Downey Jr. kümmern musste. Darüber hinaus bewies sie auch großen Charme in Mike Newells Romanverfilmung ENCHANTED APRIL („Verzauberter April“, 1992). 

In den deutschen Kinos war die 45-jährige Britin zuletzt als mythische Griechin Kassiopeia in Louis Leterriers Fantasy-Spektakel CLASH OF THE TITANS („Kampf der Titanen“, 2010) zu sehen – an der Seite von Sam Worthington, Liam Neeson und Ralph Fiennes.

Bryan Cranston (Powell) 

Bryan Cranston befindet sich derzeit im absoluten Karrierehoch, so spielt er seit 2008 in der hochgelobten Serie „Breaking Bad“ („Breaking Bad“) den todkranken Chemielehrer Walter White, der synthetische Drogen herstellt und dealt. Für diese Rolle wurde er in der Kategorie „Outstanding Lead Actor in a Drama Series“ dreimal hintereinander mit dem Emmy® ausgezeichnet und außerdem zweimal für den Golden Globe® nominiert. Weitere drei Male für einen Emmy® vorgeschlagen wurde er in der Kategorie „Outstanding Supporting Actor in a Comedy Series“ für seine Rolle als geplagter Familienvater Hal in der Hit-Sitcom „Malcolm in the Middle“ („Malcolm mittendrin“), die ihm überdies eine Golden Globe®-Nominierung einbrachte. 

Auf der großen Leinwand war Cranston zuletzt in Nicolas Winding Refns Actionkrimi DRIVE („Drive“, 2011) und in Steven Soderberghs Virusthriller CONTAGION („Contagion“, 2011) zu sehen. Mit Spannung erwartet wird Len Wisemans aufwändiges Science-Fiction-Remake TOTAL RECALL, in dem Cranston die Rolle des Bösewichts Vilos Cohaagen übernommen hat. Der Film soll im Sommer 2012 in die deutschen Kinos kommen. Darüber hinaus hat Cranston zentrale Rollen in Adam Shankmans Musical-Adaption ROCK OF AGES und in Ben Afflecks neuem Thriller ARGO. 
Zu seinen weiteren Filmen zählen die beiden Tom-Hanks-Inszenierungen LARRY CROWNE („Larry Crowne“, 2011) und THAT THING YOU DO! („That Thing You Do!“, 1996), außerdem 

Brad Furmans Thriller THE LINCOLN LAWYER („Der Mandant“, 2011), Valerie Faris’ und Jonathan Daytons Erfolgskomödie LITTLE MISS SUNSHINE („Little Miss Sunshine“, 2006), Steven Spielbergs Kriegsdrama SAVING PRIVATE RYAN („Der Soldat James Ryan“, 1998), in dem er einen einarmigen Offizier spielte, und Wallace Wolodarskys romantische Komödie SEEING OTHER PEOPLE (2004). 

Darüber hinaus spielte er in fünf Folgen Jerry Seinfelds Zahnarzt in der Hit-Sitcom „Seinfeld“ („Seinfeld“), außerdem Mondfahrer Buzz Aldrin in der HBO-Miniserie „From the Earth to the Moon“ und zudem eine wichtige Rolle im Mehrteiler „I Know My First Name is Steven“ („Steven – Die Entführung“). Des Weiteren übernahm er Gastrollen in zahlreichen Serien, unter anderem in „Chicago Hope“ („Chicago Hope – Endstation Hoffnung“), „Touched By An Angel“ („Ein Hauch von Himmel“) und „The X-Files“ („Akte X – Die unheimlichen Fälle des FBI“). 

Cranston stammt aus einer Familie, der das Showgeschäft im Blut liegt: Er wuchs in Südkalifornien auf und debütierte als Achtjähriger in einem Werbespot für die Wohltätigkeitsorganisation United Way vor der Kamera. Doch erst nach seinem Collegeabschluss zog er die Schauspielerei ernsthaft in Erwägung. Unterwegs mit seinem Bruder auf einem Motorradtrip quer durch Amerika entdeckte er das Amateurtheater und machte sich daran, jeden Aspekt der Bühnenwelt zu erforschen. Schon bald gehörte er zum Ensemble einer Repertoiretheatergruppe, die im Sommer mit Aufführungen diverser Stücke durch das Land zog.

Nach seiner Rückkehr nach Los Angeles ergatterte er eine Rolle im TV-Film „Love Without End“, die unmittelbar zur Familien-Soap „Loving“ führte, deren Ensemble er eine Weile angehörte. Auch heute zieht es ihn noch so oft wie möglich auf die Bühne zurück. Zu seinen wichtigsten Theaterengagements zählen Rollen in Sam Shepards Drama „The God of Hell“, Neil Simons Komödien „Chapter Two“ und „Barefoot in the Park“ („Barfuß im Park“), William Shakespeares Komödie „The Taming of the Shrew“ („Der Widerspenstigen Zähmung“), Henrik Ibsens Drama „Nora oder Ein Puppenheim“, Richard Greenbergs Drama „Eastern Standard“, außerdem „The Wrestlers“ und die Komödie „The Steven Weed Show“, die ihm einen Drama-Logue Award einbrachte. 

Auch hinter der Kamera ist Bryan Cranston aktiv als Regisseur und Drehbuchautor. So schrieb er als Geburtstagsgeschenk für seine Frau, Schauspielerin Robin Dearden, das romantische Drama LAST CHANCE (1999). Er spielte selbst eine Hauptrolle darin und übernahm die Inszenierung. Darüber hinaus führte er Regie bei verschiedenen Folgen von „Malcolm mittendrin“, „Breaking Bad“ und beim Pilotfilm zur Comedyserie „Special Unit“.

Als Produzent stand er schließlich hinter dem auf DVD veröffentlichten Kurzfilm-Projekt KIDSMARTZ. Diese DVD soll Familien Tipps und Einblicke geben, wie sie ihre Kinder vor Entführungen und sexuellen Triebtätern schützen können, die über das Internet ihre jungen Opfer suchen. Die Hälfte aller Einnahmen aus diesem Lehrfilm gehen an das National Center for Missing & Exploited Children, das sich für vermisste und missbrauchte Kinder einsetzt. 

DIE FILMEMACHER

Andrew Stanton (Regie, Drehbuch)

Andrew Stanton, vielfach preisgekrönter Autor, Regisseur und Produzent, feierte sein Regiedebüt im Team mit Lee Unkrich beim Animationswelterfolg FINDING NEMO („Findet Nemo“, 2003). Darüber hinaus zeichnete er auch für dessen Story verantwortlich und schrieb mit zwei anderen Autoren das Drehbuch. Der Lohn für dieses Engagement waren Oscar®-Nominierungen in den Kategorien „Bestes Originaldrehbuch“ und „Bester Animationsfilm“ sowie schließlich der Oscar®-Triumph für letztere Kategorie. Es war das erste Mal, dass die Pixar Animation Studios, Stantons Arbeitgeber, den wichtigsten Filmpreis für einen Langfilm erhielten. 

Einen weiteren Oscar® in der Kategorie „Bester Animationsfilm“ erhielt Stanton als Regisseur von WALL-E („WALL-E – Der Letzte räumt die Erde auf“, 2008) und wurde darüber hinaus mit seinen Ko-Autoren auch für das „Beste Originaldrehbuch“ nominiert. Der Animationshit entwickelte sich zum bestbesprochenen Film des Jahres und wurde mit vielen großen Preisen, darunter auch jene der wichtigsten Kritikerverbände, überhäuft. 

Stanton ist nicht nur als Drehbuchautor und Regisseur, sondern allgemein als eine führende kreative Kraft für die Pixar Animation Studios tätig, seit er sich 1990 dem aufstrebenden Studio und einer Gruppe von Animationspionieren als zweiter Animator und neunter Angestellter überhaupt anschloss. Heute bekleidet er den Posten des Vice President, Creative und überwacht damit die Produktion aller Lang- und Kurzfilme des Studios. 

Als Drehbuchautor erhielt Stanton mit drei Kollegen eine Oscar®-Nominierung in der Kategorie „Bestes Originaldrehbuch“ für John Lasseters Welterfolg TOY STORY („Toy Story“, 1995). Darüber hinaus arbeitete er auch an den Drehbüchern zu anderen Pixar-Hits mit, darunter A BUG’S LIFE („Das große Krabbeln“, 1998), den er auch mit John Lasseter  inszenierte, außerdem an Lasseters, Ash Brannons und Lee Unkrichs TOY STORY 2 („Toy Story 2“, 1999), Pete Doctors, David Silvermans und Lee Unkrichs MONSTERS, INC. („Die Monster AG“, 2001) und FINDING NEMO. Schließlich war er auch Ausführender Produzent von Pete Doctors und Bob Petersons Welterfolg UP („Oben“, 2009), von MONSTERS, INC. und dem Oscar®-preisgekrönten Publikumsfavoriten RATATOUILLE („Ratatouille“, 2007), den Brad Bird und Jan Pinkava inszenierten.

Andrew Stanton wurde in der Kleinstadt Rockport im US-Bundesstaat Massachusetts geboren und machte seinen Bachelor-Abschluss in „Character Animation“ am renommierten California Institute of the Arts (CalArts). Seine Karriere startete er in den 1980er Jahren in Los Angeles bei Kroyer Films, dem Animationsstudio von Bill Kroyer, und schrieb darüber hinaus Drehbücher für die Zeichentrickserie „Mighty Mouse, The New Adventures“, die Animationspionier Ralph Bakshi mit seinem Studio 1987 für das Kinder-Morgenprogramm realisierte. 

Jim Morris (Produktion)

Jim Morris ist seit vielen Jahren in der Filmbranche als Produzent oder Führungskraft in den Produktionsabteilungen bekannter Studios tätig. Morris, der zuletzt Andrew Stantons Animationshit WALL-E („WALL-E – Der Letzte räumt die Erde auf“, 2008) produzierte, bekleidet bei den Pixar Animation Studios den Posten des Geschäftsführers sowie des Executive Vice President und überwacht damit die Produktion aller Pixar-Filme. Darunter fielen zuletzt Pete Doctors und Bob Petersons UP („Oben“, 2009), Lee Unkrichs TOY STORY 3 („Toy Story 3“, 2010), John Lasseters und Brad Lewis’ CARS 2 („Cars 2“, 2011) sowie Mark Andrews’ BRAVE („Merida – Legende der Highlands“), der am 2. August dieses Jahres in die deutschen Kinos kommt.

Bevor er sich Pixar anschloss, war Morris 17 Jahre lang für Lucasfilm und die verschiedenen Abteilungen von George Lucas’ unabhängiger Filmproduktionsgesellschaft tätig. Allein elf Jahre war er als President of Lucas Digital Ltd. verantwortlich für Industrial Light & Magic (ILM), Lucasfilm Animation und für Skywalker Sound. Gleichzeitig hatte er als Geschäftsführer von ILM mehr als 1.400 Künstler und Techniker unter sich und leitete damit die größte Effekteschmiede in der Entertainment-Branche. Unter seiner Führung kreierte ILM die innovativen und mit dem Oscar® prämierten Spezialeffekte für Steven Spielbergs JURASSIC PARK („Jurassic Park“, 1993), für Robert Zemeckis’ Hits DEATH BECOMES HER („Der Tod steht ihr gut“, 1992) und FORREST GUMP („Forrest Gump“, 1994) sowie für 150 weitere große Filme. 
Jim Morris hatte sich ILM 1987 als Produzent für visuelle Effekte für Spiel- und Werbefilme angeschlossen und arbeitete unter anderem an den ebenfalls Oscar®-prämierten Effekten für James Camerons Science-Fiction-Hit THE ABYSS („Abyss“, 1989) und für Steven Spielbergs romantisches Drama ALWAYS („Always“, 1989). Danach übernahm er für ILM den Posten des Executive in Charge of Production, überwachte die Arbeit an Dutzenden großen Effektefilmen, darunter James Camerons Welthit TERMINATOR 2: JUDGMENT DAY („Terminator 2 – Tag der Abrechnung“, 1991), dessen Spezialeffekte ebenfalls mit dem Oscar® ausgezeichnet wurden, außerdem Steven Spielbergs Fantasy-Film HOOK („Hook“, 1991), Nicholas Meyers Science-Fiction-Film STAR TREK: THE UNDISCOVERED COUNTRY („Star Trek – Das unentdeckte Land“, 1991), Joe Johnstons Comic-Verfilmung THE ROCKETEER („Rocketeer“, 1991), Ron Howards Thriller BACKDRAFT („Backdraft – Männer, die durchs Feuer gehen“, 1991) und Renny Harlins Action-Thriller DIE HARD 2 („Stirb langsam 2“, 1990).

Vor seiner Tätigkeit für ILM war Morris als Ausführender Produzent bei der Werbeagentur Arnold & Associates angestellt und produzierte landesweit ausgestrahlte Werbespots für Kunden wie Atari oder Chevron. Den gleichen Posten hatte er auch bei One Pass Video inne, wo er die Produktionsabteilung für Werbespots leitete. Darüber hinaus arbeitete er in den Produktionsabteilungen der Werbeagenturen J. Walter Thompson und Foote, Cone and Belding mit Sitz in San Francisco. Davor war er als Produzent und Regisseur für PBS (Public Broadcasting Service) tätig und entwickelte Dokumentarfilme und Bildungsprogramme für den amerikanischen Sender. Seine Karriere begann er in Syracuse, einer Kleinstadt im US-Bundesstaat New York. Dort arbeitete er als Kameramann und Cutter für die örtliche NBC-Niederlassung und machte an der Newhouse School of Public Communications, die der Syracuse University angeschlossen ist, seinen Bachelor-Abschluss in „Film“ sowie seinen Master-Abschluss im Fachbereich „TV und Radio“. Jim Morris war auch Vorsitzender der San Francisco Film Commission sowie Gründungsvorsitzender der Visual Effects Society (VES).

Colin Wilson (Produktion)

Colin Wilson wuchs im Norden Londons auf und fand früh den Einstieg ins Filmgeschäft als Cutter-Lehrling bei Richard Donners Comic-Epos SUPERMAN („Superman“, 1978). Weitere Erfahrungen sammelte er in den folgenden Jahren in den Schnitt-Teams großer Produktionen, darunter bei Steven Spielbergs Erfolgen RAIDERS OF THE LOST ARK („Jäger des verlorenen Schatzes“, 1981) und EMPIRE OF THE SUN („Das Reich der Sonne“, 1987) sowie bei Robert Zemeckis’ Hitkomödie WHO FRAMED ROGER RABBIT („Falsches Spiel mit Roger Rabbit“, 1987). Spielbergs romantisches Drama ALWAYS („Always“, 1989) war sein letzter Film, an dem er als Cutter beteiligt war, danach wandte er sich der Filmproduktion zu. Zu den Filmen, die er seit nun 17 Jahren produziert oder koproduziert hat, gehören Kritikerfavoriten wie auch Blockbuster mit innovativen visuellen Effekten. Darunter fallen Brad Silberlings Fantasy-Film CASPER („Casper“, 1995), Wolfgang Petersens Historienepos TROY („Troja“, 2004) und die Steven-Spielberg-Inszenierungen JURASSIC PARK: LOST WORLD („Vergessene Welt: Jurassic Park“, 1997), AMISTAD („Amistad“, 1997) und WAR OF THE WORLDS („Krieg der Welten“, 2005). 

Colin Wilson war zuletzt auch Ausführender Produzent von James Camerons Welterfolg AVATAR („Avatar – Aufbruch nach Pandora“, 2009) und produziert derzeit neben JOHN CARTER – ZWISCHEN ZWEI WELTEN auch Marc Forsters mit Brad Pitt besetztes Horror-Abenteuer WORLD WAR Z.

Lindsey Collins (Produktion)

Lindsey Collins ist seit Mai 1997 für die Pixar Animation Studios tätig und hat in unterschiedlichen Aufgabenbereichen an vielen Erfolgen der Company mitgearbeitet. Dazu gehören John Lasseters und Andrew Stantons A BUG’S LIFE („Das große Krabbeln“, 1998), John Lasseters, Ash Brannons und Lee Unkrichs TOY STORY 2 („Toy Story 2“, 1999), Andrew Stantons und Lee Unkrichs mit dem Oscar® ausgezeichneter Welthit FINDING NEMO („Findet Nemo“, 2003) sowie Brad Birds und Jan Pinkavas Hit RATATOUILLE („Ratatouille“, 2007), der ebenfalls mit dem wichtigsten Filmpreis prämiert wurde. Darüber hinaus war Collins auch an John Lasseters und Joe Ranfts CARS („Cars“, 2006) beteiligt: Sie lieh Mia, einer der Mazda-Miata-Schwestern, ihre Stimme. 

JOHN CARTER – ZWISCHEN ZWEI WELTEN bringt Lindsey Collins erneut mit Regisseur Andrew Stanton und Produzent Jim Morris zusammen, mit denen sie als Ko-Produzentin bereits bei dem mit Oscar® und Golden Globe® ausgezeichneten Welthit WALL-E („WALL-E – Der Letzte räumt die Erde auf“, 2008) zusammengearbeitet hatte. 

Bevor sie sich Pixar anschloss, hatte Collins in der Spielfilm-Animationsabteilung von Walt Disney Pictures gearbeitet. Sie gehörte als Produktionsassistentin unter anderem zu den Kreativ-Teams von Eric Goldbergs und Mike Gabriels POCAHONTAS („Pocahontas“, 1995), Gary Trousdales und Kirk Wises THE HUNCHBACK OF NOTRE DAME („Der Glöckner von Notre Dame“, 1996) und von Ron Clements’ und John Muskers HERCULES („Hercules“, 1997). 

Mark Andrews (Drehbuch, Regisseur zweites Aufnahmeteam)

Mark Andrews ist Regisseur des von Walt Disney Pictures und Pixar realisierten Animationsmärchens BRAVE („Merida – Legende der Highlands“, 2012), das am 2. August dieses Jahres auch in den deutschen Kinos startet. 

Im Dezember 2000 schloss sich Andrews den Pixar Animation Studios an und hat seitdem an vier großen Animationserfolgen mitgearbeitet. So überwachte er die Storyentwicklung bei den Oscar®-prämierten Pixar-Hits THE INCREDIBLES („Die Unglaublichen – The Incredibles“, 2004), inszeniert von Brad Bird, und RATATOUILLE („Ratatouille“, 2007), inszeniert von Bird und Jan Pinkava. Darüber hinaus zeichnete er auch Storyboards für John Lasseters und Joe Ranfts Hit CARS („Cars“, 2006), der mit dem Golden Globe® prämiert wurde. Schließlich war Mark Andrews auch an der Storyentwicklung von Lee Unkrichs Welterfolg TOY STORY 3 („Toy Story 3“, 2010) beteiligt, der für fünf Oscars® nominiert war und am Ende zwei Oscars® gewann. Eine weitere Oscar®-Nominierung erhielt Andrews zusammen mit seinem Kollegen Andrew Jimenez für die Regie des animierten Kurzfilms ONE MAN BAND (2005).

Vor seiner Tätigkeit für Pixar war Mark Andrews als freier Storyboarder in die Produktion einiger Animationsprojekte involviert. Für seine Arbeit an Brad Birds Regiedebüt THE IRON GIANT („Der Gigant aus dem All“, 1999) erhielt er in der Kategorie „Outstanding Individual Achievement for Storyboarding in an Animated Feature Production“ den Annie Award. Außerdem zeichnete er Storyboards für fünf Folgen der Zeichentrick-Serie „The New Adventures of Johnny Quest“, für die preisgekrönte TV-Serie „Samurai Jack“ und für den im Auftrag von George Lucas realisierten animierten TV-Ableger „Star Wars: Clone Wars“ („Star Wars: Clone Wars“), der in der Kategorie „Outstanding Animated Program“ mit dem Emmy® ausgezeichnet wurde.

Mark Andrews studierte Film und machte seinen Bachelor-Abschluss am renommierten California Institute of the Arts (CalArts). Mit seiner Frau und vier Kindern lebt er im kalifornischen Oakland.

Michael Chabon (Drehbuch)

Michael Chabon zählt zu den renommiertesten Repräsentanten der modernen amerikanischen Literatur und hat, wie es die Los Angeles Times ausdrückte, in den letzten 20 Jahren „absolut perfekte Erzählliteratur“ geschrieben. Den Beweis trat er bereits 1988 mit seinem Debütroman „The Mysteries of Pittsburgh“ („Die Geheimnisse von Pittsburgh“) an, der ursprünglich als Arbeit für seinen Master-Abschluss an der University of California, Irvine gedacht war, dann aber die Bestseller-Liste der New York Times eroberte. 1995 ließ er „Wonder Boys“ („Wonder Boys“) folgen, der fünf Jahre später von Curtis Hanson mit Michael Douglas und Tobey Maguire in den Hauptrollen verfilmt wurde und die Kritiker begeisterte. 

Im Jahr 2000 wurde sein dritter Roman, „The Amazing Adventures of Kavalier & Clay“ („Die unglaublichen Abenteuer von Kavalier und Clay“) veröffentlicht. Für dieses Buch erhielt er 2001 nicht nur den Pulitzerpreis, sondern auch den Preis für Fiktion der New York Society Library, außerdem den Bay Area Book Reviewers Award und die Gold Medal des Commonwealth Clubs. Darüber hinaus wurde das Buch von der American Library Association geehrt, die den Roman zu den bemerkenswertesten Büchern des Jahres 2000 zählte. 2004 erschien Chabons Sherlock-Holmes-Roman „The Final Solution“ („Das letzte Rätsel“), der mit dem National Book Award und dem Aga Khan Prize for Fiction ausgezeichnet wurde. Drei Jahre später ließ Chabon den Roman „The Yiddish Policemen’s Union“ („Die Vereinigung jiddischer Polizisten“) folgen, der auf der Bestseller-Liste der New York Times stand und 2008 als „Bester Roman“ mit dem Nebula Award und dem Hugo Award prämiert wurde. Ein Jahr darauf veröffentlichte Chabon seine Essay-Sammlung „Manhood for Amateurs: The Pleasures and Regrets of a Husband, Father and Son“. Die New York Times war voll des Lobes und nannte die Essays „wundersam, weise und wunderschön“.

Dan Mindel, ASC & BSC (Kamera)

Dan Mindel stammt aus Südafrika, studierte in Australien und England und machte in den USA die große Karriere. Seinen Durchbruch verdankt er den britischen Regiestars Tony und Ridley Scott, die ihn für Werbefilme und schließlich auch für Spielfilmprojekte engagierten. Bei Ridley Scotts Hit THELMA AND LOUISE („Thelma und Louise“, 1991) und Tony Scotts Action-Thriller CRIMSON TIDE („Crimson Tide – In tiefster Gefahr“, 1995) arbeitete Mindel als Kameraassistent, lud Filmmaterial nach oder drehte Szenen für das zweite Aufnahmeteam mit. Tony Scott ermöglichte ihm schließlich den Sprung zum Chefkameramann bei seinem mit Will Smith und Gene Hackman besetzten Politthriller ENEMY OF THE STATE („Der Staatsfeind Nr. 1“, 1998). 

Es folgten der Agententhriller SPY GAME („Spy Game – Der finale Countdown“, 2001) und der Action-Thriller DOMINO („Domino – Live Fast, Die Young“, 2005) – beide inszeniert von Tony Scott. Letzterer Film bot Mindel große kreative Freiheit. So stellte er seine Lichtsetzung zwar in den Dienst der Vision Scotts und auch der Story, konnte aber sein eigenes kreatives Spektrum durch Experimente mit Kameras und Filmmaterial erweitern: Handkurbel- und HD-Kameras, die Arbeit mit Umkehrfilm und Crossentwicklung, bei der das Filmmaterial in Lösungen entwickelt wird, die eigentlich für anderes Filmmaterial gedacht sind – in der Verbindung dieser Elemente, im Einsatz von Ausrüstung aus Vergangenheit und Gegenwart, entstand bei DOMINO („Domino – Live Fast, Die Young, 2005) ein einzigartiger kinetischer Look. 

Mindels international anerkannte Kompetenz beim Einsatz technischer Neuerungen brachte ihm schließlich den Posten des Chefkameramanns bei J.J. Abrams’ Agententhriller MISSION:IMPOSSIBLE III („Mission:Impossible III“, 2006) ein. Es folgte das Science-Fiction-Prequel STAR TREK („Star Trek“, 2009), seine zweite Zusammenarbeit mit Abrams, der auch das Serienphänomen „Lost“ („Lost“) mitentwickelt und mitproduziert hatte. 

Nach seiner Mitarbeit an JOHN CARTER – ZWISCHEN ZWEI WELTEN soll Dan Mindel, der auch Tom Deys Jackie-Chan-Hit SHANGHAI NOON („Shang-High Noon“, 2000), Peter und Bobby Farrellys Komödie STUCK ON YOU („Unzertrennlich“, 2003) und Iain Softleys Geisterthriller THE SKELETON KEY („Der verbotene Schlüssel“, 2005) filmte, bei Oliver Stones neuem Projekt SAVAGES die Kamera führen. 

Nathan Crowley (Produktionsdesign)

Nathan Crowley ist ein vielfach preisgekrönter britischer Produktionsdesigner, der für seine Zusammenarbeit mit Regisseur Christopher Nolan einige der wichtigsten Auszeichnungen der Branche entgegennahm. Oscar®-Nominierungen erhielt er für seine Arbeit an Nolans romantischem Kostümdrama THE PRESTIGE („Prestige – Meister der Magie“, 2006) und an Nolans düsterem Comic-Drama THE DARK KNIGHT („The Dark Knight“, 2008). Darüber hinaus wurde THE PRESTIGE für den Award der Art Directors Guild vorgeschlagen wie auch Nolans Franchise-Ouvertüre BATMAN BEGINS („Batman Begins“, 2005), die zudem eine Nominierung für den Award der British Academy of Film and Television Arts (BAFTA) erhielt. Begonnen hatte Crowleys Zusammenarbeit mit seinem britischen Landsmann beim Thriller INSOMNIA („Insomnia – Schlaflos“, 2002), den Nolan mit Al Pacino, Robin Williams und Hilary Swank inszenierte. 

Zu Crowleys weiteren wichtigen Filmen als Produktionsdesigner zählen Michael Manns Gangsterfilm PUBLIC ENEMIES („Public Enemies“, 2009), Alejandro Agrestis romantisches Drama THE LAKE HOUSE („Das Haus am See“, 2006), Joel Schumachers biografisches Drama VERONICA GUERIN („Die Journalistin“, 2003), John Moores Kriegsdrama BEHIND ENEMY LINES („Im Fadenkreuz – Allein gegen alle“, 2001) sowie Barry Levinsons in Nordirland gedrehte Komödie AN EVERLASTING PIECE („Mit oder ohne – Was Männer haben sollten!“, 2000).

Darüber hinaus gehörte er als Ausstatter zu den Teams von John Woos Action-Thriller MISSION: IMPOSSIBLE II („Mission: Impossible II“, 2000), Richard Donners Thriller ASSASSINS („Assassins – Die Killer“, 1995), Alan J. Pakulas Thriller THE DEVIL’S OWN („Vertrauter Feind“, 1997) und von Mel Gibsons Welthit BRAVEHEART („Braveheart“, 1995). 

Nach JOHN CARTER – ZWISCHEN ZWEI WELTEN arbeitet Crowley, der als Produktionsdesigner auch für die BBC-Serie „The Ambassador“ tätig war, erneut mit Christopher Nolan zusammen. THE DARK KNIGHT RISES startet im Juli dieses Jahres in den deutschen Kinos.

Mayes C. Rubeo (Kostüme) 

Mayes C. Rubeo wurde in Mexiko geboren und zählt heute zu den vielseitigsten und erfinderischsten Vertretern ihrer Branche. 

Die Tochter des Fotojournalisten Silvio Castillero und der Hausfrau Esperanza Botello wuchs mit elf Geschwistern unter ungewöhnlichen Bedingungen auf. Diese gaben ihr jedoch ein stabiles Fundament, um ihre Wünsche und Träume im Leben auch verwirklichen zu können. Rubeo studierte Kostümdesign am Los Angeles Trade Technical College. Sie erwarb einen akademischen Grad an der University of California und studierte schließlich auch Kunstgeschichte am Istituto Statale D’Arte Pascali im italienischen Bari. Am Anfang ihrer Karriere war der italienische Ausstatter und Kostümdesigner Enrico Sabbatini wichtigster Mentor der Mexikanerin, die für renommierte Kostümdesigner wie Shay Cunliffe, Erica Phillips und Ellen Mirojnick als Assistentin und Supervisorin tätig war. 

Obwohl Rubeo bereits früh mit renommierten Big-Budget-Regisseuren zusammengearbeitet hat, darunter mit Oliver Stone bei seinem Drama BORN ON THE FOURTH OF JULY („Geboren am 4. Juli“, 1989) und mit Paul Verhoeven bei seinem Science-Fiction-Hit TOTAL RECALL („Total Recall – Die totale Erinnerung“, 1990), waren es Independent-Regisseur John Sayles und seine langjährige Produzentin und Lebenspartnerin Maggie Renzi, die Rubeo wirklich inspirierten. Denn bei Sayles’ und Renzis Filmdramen, darunter MEN WITH GUNS (1997), SUNSHINE STATE („Land des Sonnenscheins – Sunshine State“, 2002) und CASA DE LOS BABYS („Casa De Los Babys“, 2003), lernte Rubeo die hohe Kunst, mit Minibudgets maximale Qualität im Film zu erreichen. 

Im Jahr 2002 entwarf sie die Kostüme für den mit Gael Garcia Bernal als Che Guevara besetzten TV-Film „Fidel“, der die Mode von den 1930er bis hin zu den 1990er Jahren abdeckte und mit Soldaten im Krieg, großen Galas der High Society und leidenschaftlichen Mambo-Tänzen in den Nachtclubs von Havanna eine große Varianz von Kostümen und unterschiedlichen Stilen erforderte. Für diese Arbeit wurde Rubeo für den Award der Costume Designers Guild nominiert. 

Abgesehen von James Wongs Anime-Verfilmung DRAGONBALL EVOLUTION („Dragonball Evolution“, 2009) hat die Kostümdesignerin in den letzten Jahren vor allem für Großproduktionen gearbeitet. Dazu zählen aktuell JOHN CARTER – ZWISCHEN ZWEI WELTEN, demnächst Marc Forsters Horror-Abenteuer WORLD WAR Z sowie davor James Camerons Welterfolg AVATAR („Avatar – Aufbruch nach Pandora“, 2009), für den sie ebenfalls für den Award der Costume Designers Guild vorgeschlagen wurde. Auch die Kostüme für Mel Gibsons Actionabenteuer APOCALYPTO („Apocalypto“, 2006) hat Mayes C. Rubeo entworfen. 

Eamonn Butler (Animation Supervisor)

Eamonn Butler arbeitete zehn Jahre für Walt Disney Pictures in der Animationsabteilung für Kinofilme. Zu den Filmen, die in dieser Zeit entstanden, gehören unter anderem das von acht Regisseuren inszenierte Animationsprojekt FANTASIA 2000 („Fantasia 2000“, 1999), außerdem Eric Leightons und Ralph Zondags Hit DINOSAUR („Dinosaurier“, 2000) sowie Rob Bowmans Fantasy-Abenteuer REIGN OF FIRE („Die Herrschaft des Feuers“, 2002). 

Im Jahr 2006 schloss Butler sich Double Negative an, einer 1998 in London gegründeten und dort noch immer ansässigen Firma, die visuelle Effekte und Digitalanimationen für Film und Fernsehen kreiert und realisiert. Dabei arbeitete er als Animation Supervisor unter anderem an David Yates’ HARRY POTTER AND THE ORDER OF THE PHOENIX („Harry Potter und der Orden des Phönix“, 2007), Guillermo del Toros Comic-Verfilmung HELLBOY II: THE GOLDEN ARMY („Hellboy 2 – Die goldene Armee“, 2008) und Roland Emmerichs Abenteuerfilm 10.000 BC („10.000 BC“, 2008), bevor er 2008 die Leitung der Animationsabteilung von Double Negative übernahm.

Seit dieser Beförderung produzierte Butler mit seinem Team visuelle Effekte für eine Fülle wichtiger Produktionen, darunter zuletzt für Terrence Malicks Drama THE TREE OF LIFE („The Tree of Life“, 2011), Greg Mottolas Komödie PAUL („Paul – Ein Alien auf der Flucht“, 2011), Christopher Nolans Science-Fiction-Hit INCEPTION („Inception“, 2010), für dessen Effekte Mitarbeiter von Double Negative den Oscar® erhielten, für Jon Turteltaubs Fantasy-Abenteuer THE SORCERER’S APPRENTICE („Duell der Magier“, 2010), Mike Newells Fantasy-Abenteuer PRINCE OF PERSIA: THE SANDS OF TIME („Prince of Persia – Der Sand der Zeit“, 2010), Joe Johnstons Horror-Drama THE WOLF MAN („The Wolf Man“, 2010), Matthew Vaughns Comic-Adaption KICK-ASS („Kick-Ass“, 2010), Paul Greengrass’ Action-Thriller THE GREEN ZONE („Green Zone“, 2010) und Guy Ritchies Actionabenteuer SHERLOCK HOLMES („Sherlock Holmes“, 2009). 

Darüber hinaus waren Butler und seine Mitarbeiter für Ron Howards Bestseller-Verfilmung ANGELS & DEMONS („Illuminati“, 2009), David Yates’ HARRY POTTER AND THE HALF-BLOOD PRINCE („Harry Potter und der Halbblutprinz“, 2009), Richard Curtis’ nostalgische Komödie THE BOAT THAT ROCKED („Radio Rock Revolution“, 2009) und Justin Lins Action-Hit FAST & FURIOUS: NEW MODEL. ORIGINAL PARTS („Fast & Furious – Neues Modell. Originalteile“, 2009) tätig.

Auch ein Teil der Effekte für David Yates’ Inszenierungen von HARRY POTTER AND THE DEATHLY HALLOWS PART 1 („Harry Potter und die Heiligtümer des Todes Teil 1“, 2010) und HARRY POTTER AND THE DEATHLY HALLOWS PART 2 („Harry Potter und die Heiligtümer des Todes Teil 2“, 2011) wie auch für Joe Cornishs Science-Fiction-Komödie ATTACK THE BLOCK („Attack the Block“, 2011) gehen auf das Konto von Double Negative. 

Zu den neuen Projekten von Eamonn Butlers Arbeitgeber zählen nach Andrew Stantons JOHN CARTER – ZWISCHEN ZWEI WELTEN Christopher Nolans Comic-Drama THE DARK KNIGHT RISES, Len Wisemans Science-Fiction-Remake TOTAL RECALL und Rupert Sanders’ Märchenvariation SNOW WHITE AND THE HUNTSMAN, deren Kinostart in Deutschland für den 31. Mai dieses Jahres geplant ist. 

Eric Zumbrunnen (Schnitt) 

Eric Zumbrunnen startete seine Karriere als Cutter zahlreicher Musikvideos für international bekannte Bands und Künstler wie Jane’s Addiction, The Beastie Boys, Smashing Pumpkins, Björk, Weezer, Fat Boy Slim und Beck. Dafür wurde er mit zwei MTV Music Video Awards ausgezeichnet. Zu den Regisseuren, mit denen er in dieser Zeit zusammenarbeitete, gehörten unter anderem Jonathan Dayton und Valerie Faris, die später die preisgekrönte Komödie LITTLE MISS SUNSHINE („Little Miss Sunshine“, 2006) inszenierten, sowie Spike Jonze. 

Mit Jonze verbindet Zumbrunnen seitdem eine loyale Arbeitsbeziehung. Alle Spielfilme des Multitalents hat er geschnitten. Zunächst die schräge Komödie BEING JOHN MALKOVICH („Being John Malkovich“, 1999), die für drei Oscars® vorgeschlagen wurde und Zumbrunnen selbst eine Nominierung für den Award der British Academy of Film and Television Arts (BAFTA) sowie den Award der American Cinema Editors (ACE) einbrachte. Dann auch die Romanverfilmung ADAPTATION („Adaption“, 2002), die für vier Oscars® vorgeschlagen wurde und Zumbrunnen ein weiteres Mal mit dem Award der American Cinema Editors (ACE) nach Hause gehen ließ. Schließlich war Zumbrunnen auch Cutter von WHERE THE WILD THINGS ARE („Wo die wilden Kerle wohnen“, 2009), Spike Jonzes Verfilmung des berühmten Kinderbuchs von Maurice Sendak. 

Chris Corbould (Special Effects Supervisor)

Der erste Film, an dessen Spezialeffekten Chris Corbould mitarbeitete, war Ken Russells Rockoper-Verfilmung TOMMY („Tommy“, 1975). Zwei Jahre später gehörte der Brite als Techniker zur Crew von Lewis Gilberts Agentenabenteuer THE SPY WHO LOVED ME („James Bond 007: Der Spion, der mich liebte“, 1977). In den folgenden Jahren arbeitete er sich in der Branche kontinuierlich hoch und bekam schließlich 1995 erstmals den Posten eines Special Effects Supervisors anvertraut, als Regisseur Martin Campbell ihn für GOLDENEYE („James Bond 007: Goldeneye“, 1995), seinen mit Pierce Brosnan besetzten Reboot des berühmten Franchise, in sein Team holte. Seit diesem, für seine Spezialeffekte für den Award der British Academy of Film and Television Arts (BAFTA) vorgeschlagenen Hit hatte Corbould bei allen Bond-Abenteuern diesen Posten inne. So wurde er auch für die Spezialeffekte zu Campbells CASINO ROYALE („James Bond 007: Casino Royale“, 2006) und Marc Forsters QUANTUM OF SOLACE („James Bond 007: Ein Quantum Trost“, 2008) für den BAFTA Award nominiert. Auch beim jüngsten Leinwandauftritt des britischen Geheimagenten, Sam Mendes’ SKYFALL („James Bond 007: Skyfall“, 2012), ist Corbould wieder mit von der Partie. 
Darüber hinaus gehört Corbould auch zum Stammteam von Regisseur Christopher Nolan und wurde für seine visuellen Effekte zu BATMAN BEGINS („Batman Begins“, 2005) und THE DARK KNIGHT („The Dark Knight“, 2008) zwei weitere Male für den Award der British Academy of Film and Television Arts (BAFTA) vorgeschlagen, für THE DARK KNIGHT zudem für den Oscar®. Auch bei Nolans Science-Fiction-Thriller INCEPTION („Inception“, 2010) sowie beim Trilogieabschluss THE DARK KNIGHT RISES, der am 26. Juli dieses Jahres in die deutschen Kinos kommt, überwachte Corbould die visuellen Effekte. 

Zu seinen weiteren Filmen als Special Effects Supervisor zählen Stephen Sommers’ Fantasy-Abenteuer THE MUMMY („Die Mumie“, 1999), für das er erneut für den Award der British Academy of Film and Television Arts (BAFTA) vorgeschlagen wurde, sowie Kevin Limas Familienspaß 102 DALMATIANS („102 Dalmatiner“, 2000), Simon Wests Videogame-Adaption LARA CROFT: TOMB RAIDER („Lara Croft: Tomb Raider“, 2001) wie auch Jan de Bonts Sequel TOMB RAIDER: CRADLE OF LIFE („Lara Croft Tomb Raider – Die Wiege des Lebens“, 2003). 
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