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 Leonard Nimoys Darstellung des stets logischen Vulkaniers Mr. Spock ist eine der herausragendsten, liebenswertesten und überzeugendsten Charakterisierungen in der modernen Popkultur. Das Heben der einen Augenbraue, die unnachahmliche Art, wie er »faszinierend« sagt, was bei ihm einem Gefühlsausbruch gleichkommt, und die Art und Weise, wie er immer wieder den Finger auf unlogische menschliche Schwächen legt, sind als beispielhafte Gesten in die Geschichte der Unterhaltung der letzten Jahrzehnte eingegangen. Nun eröffnet Mr. Nimoy in seiner langerwarteten Autobiographie seinen Fans, was er als Vulkanier nie auszudrücken vermochte. Er berichtet uns aus seiner einmaligen Perspektive als Insider über die Anfänge des Star-Trek-Phänomens, sein Verhältnis zu den mitwirkenden Schauspielerkollegen und besonders über die Erschaffung des spitzohrigen Alien, den er am besten kennt. Spock, die unter Fans beliebteste Gestalt, war zu Beginn für die Schöpfer der Serie und für die Studios die problematischste Figur. Nimoy berichtet, wie die NBC-Oberen Gene Roddenberry zuredeten, diesen »Marsianer« doch endlich fallenzulassen; wie die Ohren Spocks auf den ersten veröffentlichten Standfotos mit Airbrush gestylt wurden; und wie er später, als die Serie lief, ständig Auseinandersetzungen mit Produzenten hatte, die von ihm verlangten, er solle einen im Drehbuch vorgesehen wilden Gefühlsausbruch spielen. Mr. Nimoy ist enger mit dem Phänomen Star Trek
 
 verbunden als sonst jemand, denn er hat die Rolle des Spock nicht nur in der klassischen Originalserie gespielt, sondern auch in einem speziellen Zweiteiler der Serie »Star Trek- Next Generation«. Und er hat bei zwei der Star TrekKinofilme Regie geführt. Er berichtet hier die wahre Geschichte, die sich hinter der Fassade seiner Zurückhaltung abspielte – angeblich um die Rolle neu zu erarbeiten –, und er spricht offen und ehrlich über den »Fehler«, seinem ersten Buch den Titel »I Am Not Spock« (»Ich bin nicht Spock«) zu geben, woraufhin viele irrtümlich glaubten, er möge diese Rolle nicht. Mit »Ich bin Spock« (»I Am Spock«) hat Mr. Nimoy ein intelligentes und einsichtsvolles Buch über den kreativen Prozeß des Schauspielers geschrieben, der einen Charakter von überwältigender Anziehungskraft geschaffen hat, mit dem er nun leben muß, von dem er immer wieder lernen kann, und er erzählt, welches Vergnügen eine solche Schöpfung letztlich bereitet. Leonard Nimoy ist ein international bekannter Bühnen-, Film- und Fernsehschauspieler, der sich auch als Regisseur einiger großer Kinofilme einen Namen gemacht hat, darunter »The Good Mother«, »Three Men and a Baby«, »Star Trek III: The Search for Spock« und »Star Trek IV: The Voyage Home«. Er lebt in Los Angeles.
 
 Stoots gewidmet, für all die Liebe und das Lachen
 
 VORWORT 
 
 SURAK PLAZA 1, SHIKAHR, VULKAN, 
 
 STERNSYSTEM 43 ERIDANI
 
 11. Tasmeen 156.093 A.V.Z.* Sternzeit 496123.3 An Mr. Leonard Nimoy c/o Hyperion Verlag New York, N.Y. 10011 Erde Solsystem
 
 Verehrter Mr. Nimoy, Ich schreibe diese Notiz als Antwort auf Ihre Frage: »Würden Sie es in Erwägung ziehen, ein Vorwort zu meinem neuen Buch zu schreiben?« Soweit Sie mich informiert haben, enthält dieses Buch die Geschichte Ihrer Erfahrungen in Ihren verschiedenen Eigenschaften als Schauspieler, Schriftsteller, Regisseur und Produzent von Star Trek-Geschichten. Es soll den Titel haben: Ich bin Spock. Ich muß zugeben, dies verwirrt mich in gewisser Weise. Soweit ich weiß, bin ich im Vollbesitz meines Erinnerungsvermögens. Und ich erinnere mich ganz deutlich *
 
 A. V. Z.: Alte Vulkanische Zeitrechnung
 
 an den Titel Ihres früheren Buches zu diesem o. g. Thema. Tatsächlich lautete er: Ich bin nicht Spock, welches mir gleichermaßen logisch und korrekt erschien, vor allem, da Sie in der Tat nicht Spock sind, und ich immer geglaubt habe – und auch weiterhin daran glauben werde – daß ich es bin. Um es mit einer Redewendung aus der menschlichen Umgangssprache auszudrücken: Haben Sie eine Strukturanomalie im Suppengeschirr? Ich nehme mir hiermit die Freiheit, Sie an einen Dialog zwischen uns in der vorgenannten Publikation zu erinnern: NIMOY: Spock… dieser Wettkampf zwischen uns ist dumm…
 
 SPOCK: Ich bin mir nicht bewußt, daß einer existiert.
 
 NIMOY: Nun, es ist so. Und es ist dumm. Vergiß nicht, daß ich 
 
 real bin und du nur eine fiktive Gestalt. SPOCK: Bist du sicher? aus: Ich bin nicht Spock Im Dienst der literarischen Genauigkeit Ihr Spock Galaxynet: [email protected]
 
 1 Mensch kontra Vulkanier oder:
 
 Von Glück und Wahrscheinlichkeit
 
 BEGINNEN
 
 WIR DIESES
 
 BUCH mit einigen schockierenden
 
 Bekenntnissen: 1. Ich führe Selbstgespräche. 2. Ich höre Stimmen im Kopf. Oder besser, ich spreche manchmal mit einem Teil meines Selbst. Und ich höre oft eine spezielle Stimme im Kopf antworten – eine sehr ruhige, rationale Stimme, die, wie ich annehme, vielen von Ihnen vertraut ist. Und wenn Sie der stummen Konversation, die jetzt gerade in meinem Kopf stattfindet, folgen könnten, würden Sie möglicherweise folgende Unterhaltung hören: NIMOY: Spock, weißt du, wie glücklich wir sein können, daß wir einander haben? SPOCK: Ich glaube nicht an das ›Glück‹. Ich glaube, jedes Ereignis ist statistisch vorhersagbar. NIMOY: Wirklich? Also – im Moment meiner Geburt, wie groß waren da meine Chancen, daß ich aufwachsen würde, nach Hollywood gehen, Gene Roddenberry treffen und als grünblütiger, spitzohriger Alien aus dem Weltraum berühmt werden würde? SPOCK: Im Moment deiner Geburt? Schätzungsweise 789324476,76 zu 1. NIMOY: Aha! Siehst du? Es war eben doch Glück! Die Chancen standen schlecht! SPOCK: Kaum. Denn mit jedem Moment, der in deinem Leben verging, beschleunigte ein Ereignis das folgende und machte es damit wahrscheinlicher. Zum Beispiel hast du dadurch, daß du von Boston nach Los Angeles umgezogen bist und hart an der Vervollkommnung deines Handwerks gearbeitet hast, deine Chancen auf
 
 eine erfolgreiche Schauspielerkarriere um einen wesentlichen Faktor verbessert, nämlich von 1 726534,2 zu 1 auf 351233,82 zu 1. So wie ich, indem ich auf die Starfleet-Akademie gegangen bin, meine Chancen verbessert habe, auf der Enterprise zu dienen. Wie dein Miguel de Cervantes schon sagte: Der Fleiß ist die Mutter des Glücks. NIMOY: Ja, aber selbst als ich nach Hollywood kam, wie groß war da die Wahrscheinlichkeit dafür, daß ich einen Außerirdischen spielen würde – vom Planeten Vulkan? SPOCK: (kleiner Seufzer) Schätzungsweise 3400679929,936 zu 1… NIMOY: Ich geb’s auf! Während ich diese Worte über Glück und Statistiken schreibe, sitze ich im Flugzeug nach Florida, den Stift in der Hand und einen gelben Schreibblock auf meinem Knie balancierend. Und muß daran denken, daß ich doch ein Glückspilz bin. Denn sehen Sie, ich bin unterwegs, um auf einer Star TrekConvention zu sprechen, auf der man mich mit einer unglaublichen Zuneigung und Wärme begrüßen wird. Und heute morgen am Flughafen, als ich aus dem Auto stieg, erkannte mich der Gepäckträger auf dem Gehweg sofort und schenkte mir ein breites Lächeln. »Guten Morgen, Mr. Nimoy, ich wünsche Ihnen eine gute Reise.« Ich schüttelte ihm die ausgestreckte Hand und dankte ihm, begab mich dann zum Shuttle, das mich zu meinem Flugsteig bringen sollte. Wiederum wurde ich herzlich begrüßt. »Es tut mir leid, daß ich Sie nicht hochbeamen kann«, sagte der Fahrer grinsend, »aber es ist mir ein Vergnügen, Sie zu fahren.« Als wir schließlich am Flugsteig ankamen, begrüßte mich ein Angestellter mit dem Worten: »Die Flugzeugcrew ist
 
 herausgekommen, um mich zu fragen, ob Sie schon eingecheckt haben.« Und nun sitze ich hier in meinem Sessel, bequem und wohlbehütet, und weiß, daß mich in Florida noch mehr angenehme Begrüßungen erwarten. Woher kommen all der gute Wille und diese herzlichen Gefühle von völlig Fremden? Nun, ein großer Teil resultiert aus meiner Freundschaft mit einem gewissen Außerirdischen – einem angeblich mitfühlenden Burschen, der behauptet, er könne die enorme Grundschwingung der Liebe nicht erwidern, die ihm von seinem Publikum zuteil wird. Sogar die wenigen hartgesottenen Seelen, die noch nie auch nur eine einzige Folge von Star Trek gesehen haben, scheinen irgendwie alles über den Typ mit den spitzen Ohren zu wissen. Sollte ich eifersüchtig auf ihn sein? Ich habe meine Witze darüber gemacht, in einem Buch namens I Am Not Spock, welches ich Mitte der siebziger Jahre veröffentlichte. Ich beschrieb darin meine Konversation mit einer Gruppe von Schauspielern und daß, als ich ging, eine der Schauspielerinnen sagte: »Leonard, wir lieben dich.« Ich war gerührt und dankte ihr, aber im gleichen Moment wollte ich hinzufügen: »Ich werde es ihm ausrichten, wenn ich ihn sehe.« Denn, wie ich in diesem Buch sagte: … hinter meiner Schulter steht stillschweigend dieser äußerst eifersüchtige, stets präsente Vulkanier! SPOCK: Sag ihr, daß ich ihr Kompliment annehme, so emotional es auch sein mag. NIMOY: Welches Kompliment? SPOCK: Sie sagte, sie liebe mich.
 
 NIMOY: Das hat sie nicht gesagt. Sie sagte ausdrücklich: »Leonard, wir lieben dich.« Und ich weiß, daß du keine Hörprobleme hast. SPOCK: Wenn du ihrer Absichten so sicher bist, warum regst du dich dann auf? NIMOY: Das ist lächerlich. Jedesmal wenn ich ein Kompliment bekomme, schnappst du es weg. Du schnappst es auf für dich selbst! SPOCK: Wenn nicht für mich, hätte sie dir dieses Kompliment gemacht? NIMOY: Nein… SPOCK: Wie kannst du es dann für dich beanspruchen? Ich genoß es, dieses Buch zu schreiben und die Dialoge zwischen mir und Spock zu erfinden. Ich wollte auf eine Vielzahl oft gestellter Fragen antworten und außerdem das Verhältnis zwischen dem Schauspieler und dem Charakter erkunden, dem jener sein Leben eingehaucht hat – besonders seitdem dieser Charakter anscheinend eine eigenständige Existenz entwickelt hat. Aber ich habe einen enormen Fehler gemacht, als ich den Titel für dieses Buch auswählte. Ich habe in meinem Leben eine Menge Fehler gemacht, aber dieser war ein Riesenpatzer, und das in aller Öffentlichkeit. Vielleicht war es nicht ganz so schlimm wie bei Roseanna Arnold, als sie die Nationalhymne völlig falsch sang, sich dabei in den Schritt faßte und gleichzeitig in ein Stadion voller Baseball-Fans spuckte; aber mein Fehler hat einen Feuersturm ausgelöst, der etliche Jahre angehalten und viel Bitterkeit verursacht hat. Tatsächlich hat er mich fast von einer Karriere als Regisseur abgehalten, aber darauf komme ich später noch. Als ich das Buch geschrieben und beim Verleger abgeliefert hatte, diskutierten wir über den Titel und waren uns einig, daß
 
 Spock erwähnt werden sollte. Wir schlugen uns mit Vorschlägen herum wie ›Spock and I‹ oder ›My Life with Spock‹, aber all das erschien mir fade. Ich wollte einen Titel mit etwas Biß. Da erinnerte ich mich an eine Begebenheit, die im Buch stand, als eine Frau mich ihrem kleinen Sohn vorstellte und sagte: »Das ist Mr. Spock.« Der kleine Junge starrte mich verständnislos an, ohne jedes Erkennen, weil ich nicht als Vulkanier kostümiert war. Ich hatte dieses Ereignis – und die Tatsache, daß ich oft gebeten worden war, Autogramme mit ›Spock‹ zu signieren, öfter als mit meinem Namen – als Eckpfeiler für ein Kapitel mit dem Titel ›Ich bin nicht Spock‹ benutzt, in dem ich meinen Spaß an einer philosophischen Diskussion darüber hatte, ob der Schauspieler die Figur war, die er spielte, oder nicht. Es begann so: Ich bin nicht Spock. Warum dreht sich dann mein Kopf, wenn ein Fremder auf der Straße diesen Namen ruft? Warum fühle ich einen Stich, wenn jemand sagt: »Was ist denn mit Ihren Ohren passiert?« Ich bin nicht Spock. Warum fühle ich dann eine wundervolle Wärme, wenn ich ein an den Vulkanier gerichtetes Kompliment höre oder lese? Spock for President steht auf dem riesigen Aufkleber auf dem Auto vor mir. Ich bin voller Stolz und lächle. Ich bin nicht Spock. Aber wenn ich es nicht bin, wer dann? Und wenn ich nicht Spock bin, wer bin dann ich? Nun, während ich mit dem Verleger über den Titel diskutierte, dachte ich, ›I Am Not Spock‹ könnte der richtige sein. Sicherlich würde er die Aufmerksamkeit potentieller Leser erregen und ihre Neugier wecken. Aber der Verleger hatte
 
 Bedenken und erklärte: »Es ist ein negativer Titel, und negative Titel verkaufen sich nicht gut.« Schlau wie ich war, schoß ich zurück: »Und was ist mit ›Vom Winde verweht‹?« Ich habe diesen Streit gewonnen. Und das tut mir heute leid, denn ich hatte mich absolut getäuscht. I Am Not Spock kam in Jahre 1975 heraus, zu einer Zeit als das Star Trek-Phänomen sich gerade zu festigen begann. Nachdem wir nur einen geringen Erfolg bei NBC gehabt hatten, wo wir uns drei Jahre lang so durchhangelten, erlebte die Serie auf dem freien Markt einen neuen Aufschwung. Den Lokalsendern war es möglich, sie zu Zeiten anzusetzen, zu denen sie ihren Zuschauern leichter zugänglich war, und langsam aber sicher fanden sich die Serie und ihre Zuschauer. In der Mitte der Siebziger wurde sie zu einem Medienereignis. In Hochschulen ließ man den Unterricht während der Star Trek-Sendezeiten ausfallen, um leere Hörsäle zu vermeiden! Einige Professoren benutzten die Episoden als Unterrichtsstoff für ihre Klassen, und sogar heute noch werden in vielen Universitäten ganze Kurse über die einzelnen Aspekte des Star Trek-Phänomens abgehalten. Einige Fernsehsender brachten Star Trek-Marathons an den Wochenenden, und in vielen Städten wurde die Serie täglich um 18 oder 19 Uhr gezeigt. Mütter haben sich scherzhaft beklagt, wir würden die familiäre Dinnerstunde zerstören, weil niemand essen wollte, wenn Star Trek lief! Tausende und Abertausende neuer Anhänger saßen vor ihren Fernsehern und merkten sich Wort für Wort die Dialoge jeder einzelnen Folge. Bald schon hörte man im Lande einen Ruf aus tiefstem Herzen: »Gebt uns mehr Star Trek!« Und mitten in dieser Zeit aufkeimender Wünsche gewann ich meine kleine Meinungsverschiedenheit mit dem Verleger und
 
 schickte mein Buch, mein Kind, hinaus in die Straßen. Und dieses Kind sprach mit einer naiven, netten Stimme und sagte: »Ich bin nicht Spock.« Ganz schlau, wirklich. Mein Timing und die Wahl des Titels hätten nicht schlechter sein können. Was zurückkam, war ein tiefes, trauriges Stöhnen der öffentlichen Frustration, gefolgt von Ärger-, ja sogar Haßausbrüchen. Ich bekam brutale Briefe, in dem Stil: »Wir haben Dich gemacht, und wir können Dich zerbrechen!« Unglücklicherweise folgten Artikel in der Presse, die dazu angetan waren, noch Öl ins Feuer zu gießen. Schließlich las es sich ganz gut: »Schauspieler lehnt Charakter ab, der ihn zu vereinnahmen droht.« Etliche Jahre lang herrschte in der Öffentlichkeit die Annahme, daß es mit Star Trek deshalb nicht weiterging, weil ich geschworen hätte, nie wieder den Vulkanier zu spielen. Weil ich Spock hassen würde. Einer der Gründe, weshalb ich dieses Buch schreibe, ist der, daß ich damit diese häßlichen und unbegründeten Gerüchte für immer zum Schweigen bringen kann. Hier ist es schwarz auf weiß: Ich hasse den Vulkanier nicht. Tatsächlich habe ich ihn sogar immer ausgesprochen gern gehabt; und wie ich schon in I Am Not Spock erwähnt habe, wenn jemand zu mir kommen und sagen würde: »Du kannst nicht mehr Leonard Nimoy sein. Aber du kannst jeder andere sein, der du gerne wärst«, dann würde ich kein bißchen zögern mit meiner Antwort. Ich würde Spock sein wollen. Ich mag und respektiere und bewundere ihn. Und was Star Trek angeht, so bin ich sehr stolz und zufrieden, eine Rolle in einer Fernsehserie gespielt zu haben, die zu einem Kulturereignis geworden ist. Ich habe bereits davon erzählt, daß ich eine Anwandlung von Stolz empfunden habe, als ich diesen Autoaufkleber mit Spock for President sah; heute morgen hatte ich das gleiche Gefühl (Sorry, Spock), als
 
 ich beiläufig die Los Angeles Times überflog. Das Titelfoto des amerikanischen Astronauten Norman Thagard und seiner Kosmonauten-Kollegen an Bord der Raumstation Mir trug die Überschrift: ›The Next Generation.‹ Und als ich mich bis zur Abteilung ›Life & Style‹ durchgeblättert hatte, fand ich eine Abhandlung über ein neues Fahrzeug von Chrysler: »Boldly Going Where No Minivan Has Gone Before.«* Star Trek hat, so scheint es, unsere Kultur durchdrungen und begleitet uns in die Zukunft. Wenn man sich in irgendeines der großen Computer-Networks einloggt, findet man schnell heraus, daß die Sektion Star Trek eine der geschäftigsten ist, mit Nachrichten von Fans, die all die Myriaden der Erscheinungsformen von Trek diskutieren, von der Originalserie über die Kinofilme bis hin zu den drei Nachfolgeserien. Vor einiger Zeit habe ich die Aufzeichnung eines Interviews mit dem Mitbegründer von APPLEComputer, Steve Wozniak, gesehen. Als er da in seinem Büro saß, konnte ich nicht umhin, von dem großen Poster an seiner Wand Notiz zu nehmen, welches den grünblütigen Schutzheiligen der Computerwissenschaftler zeigte: Spock. Ich bin hingerissen davon, in einem solchen Phänomen eine Rolle gespielt zu haben. Aber ja, wenn man es rein technisch betrachtet, bin ich nicht Spock. Ich bin ein Schauspieler namens Leonard Nimoy, der diesen Charakter spielt. Gleichzeitig könnte man daraus ein sehr gutes Argument machen, daß ich Spock bin. Denn schließlich habe ich als Schauspieler meinen eigenen emotionalen oder nichtemotionalen Erfahrungsschatz benutzt, um den Charakter zu gestalten. Ich habe Teile meines Selbst in diese Rolle eingebracht; und über die Jahre hinweg haben viele der *
 
 In Anlehnung an den berühmten Satz aus dem Originalvorspann – Anm. d. Übers.
 
 Verhaltensweisen und die Philosophie des Vulkaniers auf mich abgefärbt. Ist Spock einfach nur eine ›Maske‹, die ich trage, wie die alten Griechen es in den Aufführungen in ihren Amphitheatern taten, oder steckt da noch mehr dahinter? Darsteller von heute verwenden nicht mehr diese großen, stilisierten Masken; modernes Schauspiel fordert Realismus. Heißt dies, daß wir während der Vorstellung direkt in das Herz und die Seele des Schauspielers blicken, oder gibt es da eine unsichtbare Fassade, eine ›Maske‹ an seiner Statt? Vielleicht heißt die Antwort: beides. Ich erinnere mich an eine Szene in Star Trek IV, die Bill Shatner und ich in Spocks Quartier gespielt haben. In einem Moment der Selbsterkenntnis fragt Spock Kirk: »Ist es vielleicht möglich, daß wir zwei, Sie und ich, in Folge unseres Alters so unflexibel wurden, daß wir einfach unbrauchbar geworden sind?« Als die Kamera lief, fühlte ich, wie plötzlich jede Art von ›Maske‹ wegfiel – als ob es Leonard Nimoy wäre, der Bill Shatner diese Frage stellt. (Das stand tatsächlich auch zwischen den Zeilen. Spocks Frage zielte auf unsere Nützlichkeit für die Föderation; aber als Nimoy und Shatner hatte die Frage mit unserer Nützlichkeit für Star Trek zu tun.) In diesem Moment fühlte ich, daß eine vollständige Fusion stattfand; die Trennung zwischen mir und Spock verschwand. Hier sprach nicht nur Spock zu Kirk, sondern mit ein- und derselben Stimme sprach auch Nimoy zu Shatner. Spock und ich waren eins geworden. Nun gibt es hier eine interessante Variante einer alten Begebenheit. Erinnern wir uns an die Geschichte aus I Am Not Spock über die Mutter mit dem kleinen Jungen, der mich nicht erkannt hat? Vor ein paar Tagen betrat ich einen Aufzug, in dem eine Mutter mit ihrem kleinen Sohn war. (Nein, nicht dasselbe Paar wie vor zwanzig Jahren!) Dieser kleine Junge
 
 war in etwa demselben Alter wie der erste, also ungefähr sechs oder sieben Jahre alt. Die Augen der Frau wurden groß, und sie gab ihrem Sohn einen sachten Stups. Ich lächelte, wartete geduldig, bis sie seine Aufmerksamkeit erregt hatte und auf mich zeigte. Nun, er musterte mich intensiv, äußerte aber nicht das leiseste Anzeichen des Erkennens. Ich war sicher, daß ich eine Wiederholung des Ereignisses erleben sollte, welches den Titel für das letzte Buch abgegeben hatte. Seine Mutter gab schließlich auf, lächelte mich schüchtern an und fragte: »Könnte ich bitte ein Autogramm für meinen Mann Mike haben? Er ist ein großer Fan von Ihnen.« Ich nahm den Stift und das Papier, welches sie mir anbot, schrieb meinen Namen darauf (fragte mich die ganze Zeit, ob ich nicht einfach mit ›Spock‹ unterschreiben sollte) und winkte dann dem kleinen Jungen zu, der immer noch perplex die Stirn runzelte. Als der Aufzug meine Etage erreichte, stieg ich aus. Und als sich die Tür hinter mir schloß, hörte ich die Mutter sagen: »Das ist Leonard Nimoy!« Ich war angenehm überrascht, aber gleichzeitig auch verblüfft; ich hatte ehrlich erwartet, daß sie sagen würde: »Das ist Mr. Spock!« Und diesmal hätte ich mich dabei vollkommen wohl gefühlt. Tatsächlich wünschte ich mir fast, sie hätte mich Spock genannt, denn das hätte es dem Jungen leichter gemacht. Und wenn der Junge, nachdem die Mutter mich als Leonard Nimoy identifiziert hatte, gefragt hätte: »Sind Sie Spock?« hätte ich glücklich geantwortet: »Ja, das bin ich.« Seit der Veröffentlichung von I Am Not Spock im Jahre 1975 ist mit Spock und mir viel geschehen; das ist ein weiterer Grund dafür, daß ich dieses Buch mit Ihnen teilen möchte. Im Rückblick auf die vergangenen dreißig Jahre bin ich für meine
 
 Verbindung mit dem Vulkanier unglaublich dankbar. Durch ihn hatte ich eine Vielzahl wundervoller Möglichkeiten. Und ich möchte gerne glauben, daß, ebenso wie seine vulkanische Logik einen mäßigenden Einfluß auf mich hatte, meine emotionale menschliche Persönlichkeit ein bißchen auf ihn abgefärbt hat. Wir beide wurden über diese drei Jahrzehnte hinweg reifer und abgeklärter. Und wenn ich das Zitat aus I Am Not Spock, mit dem dieses Kapitel begann, noch einmal neu schreiben könnte, würde ich nun so formulieren: NIMOY: Spock, ich hoffe, du weißt, daß ich keinerlei Gefühle der Eifersucht oder Konkurrenz gegen dich hege. Schließlich bin ich du. Und du bist ich. SPOCK: Wie bitte? NIMOY: DU bist aus dem entstanden, was ich bin. Aus Teilen meiner Persönlichkeit. SPOCK: (steif) Ich kann keine offensichtliche Verbindung erkennen. Du bist schließlich ein emotionaler Mensch. Und ich… NIMOY: Ja, ja. Ich weiß. Du bist ein Vulkanier. Halbvulkanier. Aber ein Teil von dir ist menschlich. Laß es mich anders sagen. Wenn ich nicht wäre, gäbe es dich dann? SPOCK: (Pause) Vielleicht. NIMOY: Wenn ein anderer Schauspieler dich zum Leben erweckt hätte. Aber dann wärst du nicht genau der Vulkanier, der du heute bist, oder? SPOCK: (widerwillig nachgebend) Nein. Ich nehme an, das wäre ich nicht. NIMOY: Wir haben beide viel Glück gehabt, Spock. Das Glück, daß wir dieses unser Leben gelebt haben, und das Glück, daß wir einander gehabt haben. (Macht
 
 sich auf die zu erwartende Lektion in Sachen Glück kontra Statistik gefaßt.) SPOCK: (sanft) Ja, ich glaube schon…
 
 2 Empfängnis und Schwangerschaft
 
 SPOCK: Da meine Eltern verschiedenen Rassen angehören, konnte meine Empfängnis nur aufgrund der Intervention vulkanischer Wissenschaftler zustande kommen. Ein großer Teil der Schwangerschaft fand außerhalb des Mutterleibes statt, in einer beheizten, speziell dafür entwickelten Umgebung. NIMOY: Die Umgebung war beheizt, ja wirklich – durch die Scheinwerferlampen auf dem ›I Love Lucy‹-Set. SPOCK: Wie bitte?
 
 VOR FAST DREISSIG JAHREN kam eine Gruppe von Besuchern auf das Star Trek-Set, während wir bei den Dreharbeiten zu der Serie waren. Es war eine alltägliche Angelegenheit, etwas, an das wir Schauspieler gewöhnt waren. Aber an diesem Tag passierte etwas Ungewöhnliches. Einer der Gäste, eine junge Frau mit verträumten Augen, kam in einer Drehpause zu mir und stellte sich vor, um mir dann einige Informationen zu enthüllen, die mich völlig überraschten. »Ich repräsentiere eine Gruppe von Leuten in New Mexico, die in Kontakt mit außerirdischen Intelligenzen steht«, sagte sie mir in völligem Ernst. »Sie mögen sich der Wichtigkeit Ihrer Arbeit nicht bewußt sein. Sie sind im metaphysischen Sinne auserwählt worden, eine außerirdische Intelligenz namens Spock zu beherbergen.« Ich weiß nicht mehr genau, was ich geantwortet habe, aber ich war von der Intensität ihres Glaubens beeindruckt. Und sowie ich meine Skepsis unterdrückt hatte, fragte ich sie höflich, warum diese Wesen so sehr um die Schauspielerkarriere eines einzelnen Erdlings besorgt waren; doch sie fuhr damit fort, zu erklären, daß es Spocks ›Daseinszweck‹ sei, die Menschheit in positiver Weise auf
 
 einen tatsächlichen Kontakt mit Außerirdischen vorzubereiten. Schließlich stellte die meiste Science Fiction der damaligen Zeit Extraterrestrier negativ dar, als stereotype, insektenäugige Monster, die nichts anderes wollten, als die Erde zu erobern. Klingt phantastisch, nicht wahr? Vielleicht ist es sehr unklug von mir, dies zuzugeben. Man stelle sich nur die Schlagzeilen in der Boulevardpresse vor: AUSSERIRDISCHE BESETZEN
 
 EINEN SCHAUSPIELER IN EINER FERNSEHSERIE.
 
 Ich dankte ihr und ging zurück an die Arbeit. Spock war zu einem Magneten für solche Dinge geworden; ich erhielt damals in den Sechzigern eine Vielzahl Briefe zu diesem Thema. Es war eine Zeit, in der die Leute mit bewußtseinserweiternden Drogen experimentierten und mystische, metaphysische Fragen erkundeten. Es waren Bücher populär wie Erich von Dänikens ›Erinnerungen an die Zukunft‹, in denen dargelegt wird, daß die Erde von Außerirdischen besucht wurde. Meistens läßt mich die Erinnerung an diese Begegnung mit der jungen Dame amüsiert lächeln, aber manchmal denke ich: Wer weiß? Vielleicht… Nun, okay, vielleicht glaube ich nicht daran, daß ich von Außerirdischen zu ihrem irdischen ›Botschafter‹ in Hollywood erwählt wurde. Aber die Wahrheit ist, daß ich, anders als Spock, ein unverbesserlicher Romantiker bin. Ich habe einen großen Hang zu Nostalgie, Ironie und Geschichte, und glaube einfach, daß das Schicksal bei alledem seine Hand im Spiel hatte. Wenn ich an meine ersten Tage in Hollywood zurückdenke – als ich kaum sechs Dollar in der Woche zusammenkratzen konnte für ein Zimmer in einer Pension und vielleicht vierzehn Dollar die Woche verdiente, indem ich Eiscreme schaufelte und Sodas zapfte –, dann fühle ich tiefes
 
 Erstaunen und Befriedigung ob der Chancen, die mein Leben mir gebracht hat. Und viele von ihnen kamen aufgrund meiner Verbindung mit einem gewissen Vulkanier… Wenn wir also die Existenz von Kismet, Bestimmung oder Schicksal akzeptieren, daß ich schon immer für die Rolle von Spock ›vorgesehen‹ war, wie hat mich dann meine Vergangenheit darauf ›vorbereitet‹, ein brauchbarer Channel zu werden, ein Gefäß für diesen Alien, diesen Außenseiter, der sich weder auf seiner Heimatwelt, noch auf der Erde richtig wohl fühlt? Wann wurde die Saat gesät, aus der Spock entstand? Um diese Frage zu beantworten, muß ich mehr als fünfzig Jahre zurückgehen, in das Bowdin-Theater in einem Ausländerviertel im Herzen Bostons, genannt West End. Wie viele andere achtjährige Kinder, die in den späten Dreißigern aufwuchsen, ging ich am Samstagnachmittag mit meinem Bruder ins Kino, setzte mich in der kühlen Dunkelheit in einen kuscheligen Sessel, um zu dem indigofarbenen Vorhang hinaufzusehen, auf dem kleine weiße Lichter wie Sterne tanzten. Üblicherweise besuchten wir die Dreizehn-UhrVorstellung und gingen zwanzig Minuten vorher hin, um die ersten zu sein und uns die besten Plätze auszusuchen. Achtundzwanzig Cents kostete eine Doppelvorstellung, Cartoon, Vorfilm und Nachrichten. Ich weiß nicht mehr, was sonst noch an diesem Tag gezeigt wurde, aber die Hauptvorstellung war Der Glöckner von Notre Dame mit Maureen O’Hara als Zigeunerin Esmeralda und Charles Laughton in der Titelrolle als Quasimodo. Das Gesicht und der Körper des armen Quasimodo waren grotesk entstellt. Als eine Mißgeburt der Natur lebte er ein einsames und stilles Leben in den Türmen der Kathedrale von Notre Dame. Die großen Glocken, seine einzigen Gefährten, hatten ihn vollkommen taub gemacht. Er war so häßlich, daß
 
 ich es kaum ertragen konnte, ihn anzusehen, als der Film begann: ein Auge hing viel tiefer als das andere, der große Buckel auf seinem Rücken hielt ihn ständig vornübergebeugt. Ich wollte meinen Blick abwenden, aber ich konnte es nicht – denn als der Film weiterging, sah ich, daß es unter seinem ›andersartigen‹ Äußeren ein Herz gab, das sich nach Liebe und Anerkennung sehnte. So beobachtete ich verängstigt, wie der arme Quasimodo zu Unrecht eines Verbrechens beschuldigt und im Hof der Kathedrale in aller Öffentlichkeit an den Pranger gestellt wurde. Die königlichen Wachen banden ihn fest und schlugen ihn mit einer ›neunschwänzigen Katze‹. Er ertrug seine Bestrafung stoisch; trotz der Schmerzen schrie er nicht einmal. Dann überließen sie ihn seiner Demütigung, während der Pranger sich langsam drehte und sein Leiden den Blicken der riesigen Menge freigab, die zusammengekommen war. Die Masse verhöhnte und verspottete ihn, lachte ihn aus, als er um Wasser bettelte. Keiner hatte Mitleid mit ihm, keiner sah die gepeinigte Seele unter dem entstellten Fleisch. Und als der Durst ihn erneut schreien ließ, tauchte jemand einen Lumpen in den Dreck und schlug ihm damit übers Gesicht. Als dies geschah, wand ich mich unbehaglich in meinem Sitz. Ich wollte mir die Augen zuhalten, denn dank Laughtons wunderbarer Vorstellung identifizierte ich mich zutiefst mit Quasimodos Qualen. Die äußerlichen Unterschiede zwischen uns spielten keine Rolle. Und dann entwickelte sich ein wunderschönes Geschehen auf der flackernden Leinwand. Ebenso wie der Rest der Beobachter empfand die schöne Esmeralda Angst und Abscheu vor der scheußlichen Kreatur auf der Plattform. Aber ihr Mitgefühl überwand ihre Angst, und sie trat aus der johlenden Menge hervor, um Quasimodo aus ihrer eigenen Flasche Wasser zu geben. Zuerst wollte er es nicht annehmen.
 
 Der Jungschauspieler mit zweieinhalb Jahren
 
 Er drehte seinen noch immer schlammtriefenden Kopf weg, voller Scham, und ließ das dargebotene Wasser wie Tränen über sein Gesicht rinnen. Es war, als könne er ihr sein Leiden nicht gestehen, wolle sie nicht hinter seine stoische (und scheußliche) Maske blicken lassen. Aber sie bestand darauf, und schließlich trank er.Als er zu ihr aufsah, mit schüchterner, ehrfürchtiger Dankbarkeit, als ob sie ein barmherziger Engel wäre, war es im Kino völlig still. Später, als die Tortur vorbei war und Quasimodo schwach und taumelnd zur Kathedrale zurückwankte, starrte der Bucklige seinen Wärter an, und mit einem bezwingenden Lächeln äußerte er den einen Satz, der mir das Herz brach: »Sie gab mir Wasser.« Ich war dankbar, daß das Kino dunkel war, damit ich ungeniert weinen konnte. Die Menschlichkeit, in dieser so unmenschlich erscheinenden Kreatur eingefangen, berührte mich zutiefst. Ich bin sicher, daß ich an diesem Tag nicht als einziger zu Tränen gerührt war. Am Ende des Films geht Esmeralda Seite an Seite mit ihrem gutaussehenden jungen Liebsten weg. Der arme Quasimodo beobachtet sie mit gebrochenen Herzen von seinem hohen Standort aus, dann gestikuliert er zu den finsteren Steinfiguren der Kathedrale und seufzt: »Warum bin ich nicht aus Stein gemacht wie sie?« Wer unter uns versteht nicht, was es heißt, ein Außenseiter zu sein? Ich verstand es sogar schon in diesem zarten Alter. Ich war ein jüdisches Kind, das in einer vorwiegend italienischen Nachbarschaft lebte. Viele meiner engen Freunde waren Italiener, aber ich lernte schon früh, daß ich irgendwie ›anders‹ war als sie. Unsere Freundschaften endeten an der Kirchentür. Damals nahm ich Quasimodos unvergeßlichen Anblick vom Kino mit nach Hause. Der Keim, aus dem Spock wachsen würde, war gepflanzt. Er gedieh dann eher zufällig, als ich
 
 meinen ersten Schauspielerjob ergatterte: Die Hauptrolle in Hänsel und Gretel. Eines Tages spazierte ich, ein achtjähriger Junge, den Flur im Peabody Playhouse hinunter, als mich ein Erwachsener fragte: »Kennst du dieses Lied?« Ich nickte, und bevor ich wußte, wie mir geschah, sang ich es schon in der Rolle des Hänsel auf der Bühne. Ich habe die Schauspielerei lieben gelernt, obwohl ich mich zunächst gar nicht danach gesehnt habe. Als ich aufwuchs, haben sich alle meine Freunde für Sport interessiert. Ich war immer der letzte, der für ein Team ausgesucht wurde, weil ich keinen Ball traf. Es stellte sich heraus, daß ich als Schauspieler sehr viel besser war als beim Sport. Ich war ein schüchternes Kind, leicht in Verlegenheit zu bringen, der letzte, von dem man erwarten würde, daß er auf der Bühne völlig aus sich herausgeht. Aber ich fühlte mich wohl dabei, andere Charaktere zu spielen, weil man mir vorschrieb, was ich zu sagen und zu tun hatte. Ich war nicht verantwortlich für meine Worte und Taten, ich konnte keine Fehler machen. Und je mehr ich mich selbst in der Rolle verstecken konnte, desto wohler fühlte ich mich; ich genoß Perücken und dickes Make up. Ich fühlte mich geschützt hinter der Maske des Darstellers. Nach einiger Zeit begann ich die Schauspielerei richtig zu mögen, genug, um mich aktiv nach Rollen umzusehen. Mit siebzehn Jahren wurde ich für Clifford Odets Stück Awake and Sing ausgewählt. Ralphie war ein Teenager, der versuchte, sich aus dem Griff einer dominierenden Mutter zu befreien; diese Rolle eines entfremdeten jungen Mannes, der inmitten einer feindlichen und repressiven Umgebung versucht, seine Identität zu finden, hat mich sehr stark berührt. Ich hatte das Gefühl, daß ich zu verstehen begann, worum es bei der Schauspielerei eigentlich geht. Ralphie zu spielen, war ein Wendepunkt für mich; das Theater wurde meine Leidenschaft,
 
 meine Berufung, meine Besessenheit. Von diesem Moment an war ich entschlossen, Schauspieler zu werden. Nun, meine Eltern waren extrem fleißige, verantwortungsvolle und praktische Menschen. Ich wuchs während der Wirtschaftskrise auf, die für die meisten Leute finanziell eine sehr harte Zeit war. Meine Eltern waren beide aus Rußland geflohen (mein Vater hatte sich nachts über die polnische Grenze geschlichen, meine Mutter hatte sich in einem Heuwagen versteckt), und sie waren dankbar, in einem Land zu leben, in dem sie nicht einfach auf offener Straße umgebracht werden konnten. Gleichzeitig hatten sie große Angst davor, Schulden zu machen. Harte Arbeit war für sie eine moralische Verpflichtung. Deshalb waren sie zutiefst betroffen, als ich ihnen mit meinen siebzehn Jahren eröffnete, ich wolle im Pasadena Playhouse Darstellende Kunst studieren und Schauspieler werden. Nach vielen Tränen, nutzlosem Bitten und Streitereien versuchten sie mich davon abzubringen, indem sie mir das Geld für den Unterricht verweigerten und sagten: »Du wirst es ohne jegliche Hilfe von uns machen müssen.« Stur wie ich war, sparte ich mir einiges Geld zusammen, indem ich Staubsauger verkaufte, löste eine Bahnfahrkarte und fuhr gen Westen nach Kalifornien. Durch einen interessanten Zufall (oder, wenn man so will, durch den ›Plan von Außerirdischen‹ erlebte Spock in einem vergleichbaren Alter eine ähnliche Reaktion, als er seine Eltern von seiner Entscheidung in Kenntnis setzte, daß er auf die Starfleet-Akademie gehen wollte, eine Berufswahl, die seines Vaters ausdrückliche Mißbilligung fand. Sicherlich war meine eigene Erfahrung etwas, auf das ich mich als Schauspieler beziehen konnte, um die Szenen zwischen Spock und seinem Vater Sarek in der Star Trek-Episode ›Journey to Babel‹ (›Die Reise nach Babel‹) zu spielen.
 
 Mein großer Durchbruch: mit Mona Knox in ›Kid 
 
 Monk Baroni‹ (1952)
 
 Mein erster Durchbruch in Hollywood fand im Jahr 1951 statt, als ich gerade mal zwanzig war und für die Hauptrolle in einem anspruchslosen Film namens Kid Monk Baroni engagiert wurde. Die Rolle war deshalb besonders interessant, weil der Junge als Resultat einer Zangengeburt ein mißgestaltetes Gesicht hatte. Daher kam auch der unfreundliche Spitzname ›The Monk‹ (›Der Affe‹), weil er wohl auch aussah wie ein Affe: Das Gesicht machte ihn zum Außenseiter, zum Fremden in seiner eigenen Welt. Als ich am ersten Tag auf dem Set ankam, wußte ich noch nicht einmal, daß ich die Rolle hatte. Ich hatte für die Rolle zwar immer wieder vorgesprochen und zuvor jedesmal in einem Warteraum gesessen, mit zehn oder fünfzehn anderen Jungs, die genauso aussahen wie ich. Schließlich hatte ich
 
 mich dem Produzenten auf die richtige Art verkauft, und er sagte: »Okay, ich werde darüber nachdenken. Ich werde Sie entweder als Hauptdarsteller oder für eine ziemlich große Rolle engagieren. Kommen Sie am Montag früh wieder her.« (Das war am Freitag abend.) Also kam ich am Montag morgen, ging ins Produktionsbüro, und die Sekretärin sagte mir: »Gehen Sie in den Probenraum C. Dort ist die Besetzung mit dem Regisseur.« Mir immer noch nicht im klaren über mein Schicksal, ging ich zum Probenraum C; ich fühlte mich ziemlich verlegen und verloren und setzte mich an eine Wand. Schließlich kam der Maskenbildner – ein sehr talentierter Mann namens Lee Greenway – zu mir und fragte mich: »Sind Sie Leonard Nimoy? Ich suche nach ihm.« Er führte mich zum Make-up-Stuhl und begann damit, Abdrücke von meinem Gesicht zu machen, damit die Schaumstoffapplikationen hergestellt werden konnten. In diesem Moment wurde mir klar, daß ich für die Hauptrolle engagiert worden war. An dem Tag, an dem die Filmaufnahmen zu Kid Monk begannen, saß ich dort in dem gleichen Stuhl und beobachtete Lee, wie er die fertigen Applikationen auf meinem Gesicht anbrachte. Ehrfürchtig sah ich der langsamen Verwandlung im Spiegel zu, als mein Mund, meine Nase und Stirn nicht mehr länger die von Leonard Nimoy waren, sondern zu denen von Monk wurden. Obwohl ich damals kein richtig ausgebildeter Schauspieler war, begannen meine Emotionen sofort auf dieses neue Gesicht zu reagieren. Ich sah wie ein Außenseiter aus, jemand, der nirgendwo hingehörte. Ich konnte mich mit den Gefühlen identifizieren, die durch das ›Anderssein‹ hervorgerufen wurden, konnte verstehen, warum der Junge eine schützende Schale aus Schüchternheit und physischer Härte errichtet hatte, um seine
 
 wahren Gefühle zu verbergen. Wie der Bucklige hatte auch er ein Herz, das sich nach Verständnis und Mitgefühl sehnte. (Als Kid Monk in die Kinos kam, schrieb mir meine Mutter, die niemals das Tabuthema meiner Karriere erwähnte, einen Brief, der den rätselhaften Satz enthielt: »Nun, wir haben Deinen Film gesehen.« Kein Lob, keine Kritik, kein Wort darüber, wie meine Eltern darauf reagiert haben, ihren eigenen Sohn im Film zu sehen. Ehrlich, ich war niedergeschmettert und schrieb meiner Mutter zurück, um ihr das zu sagen. Schließlich gab sie zu: »Was kann ich sagen? Du bist unser Sohn: Wie sollte es uns möglich sein zu beurteilen, ob dieser Film gut oder schlecht war? In dem Moment, als Du dort auf der großen Leinwand erschienst, haben Dein Vater und ich angefangen zu weinen, und wir konnten nicht aufhören, bis es vorbei war.«) Die Erinnerung an diese ›Alien‹-Charaktere, den Buckligen und Kid Monk Baroni, blieb in mir lebendig, obwohl ich viele verschiedene Rollen zu spielen hatte, während der nächsten dreizehn Jahre. Tatsächlich war die Rolle, die schließlich direkt dazu führte, daß ich als Spock engagiert wurde, nicht die eines fremdartigen Einzelgängers. Ganz im Gegenteil: Es war die eines oberflächlichen, geschwätzigen Hollywood-Typen. Das war im Jahre 1964, in einer ziemlich kurzlebigen Fernsehserie namens The Lieutenant, in einer Episode mit dem Titel ›In the Highest Tradition‹ Ich hatte eine Gaststar-Rolle als extravaganter Schauspieler, der einen Film auf dem Marinecorps-Stützpunkt drehen möchte. Der Hauptdarsteller der Serie, der fragliche Lieutenant, wurde von einem Schauspieler namens Gary Lockwood gespielt (ein Name, der später nochmals auftauchen wird). Ich jedenfalls bekam die Rolle, nachdem ich für sie beim Regisseur der Episode, Marc Daniels, vorgesprochen hatte.
 
 Marc war ein wunderbar sanfter, unerschütterlicher, sehr erfahrener Allroundregisseur, der sehr viele der I Love LucyShows inszeniert hatte. Er trug ein Hörgerät, und ich habe ihn deswegen immer bewundert, denn ich habe sonst niemals jemanden gesehen, der es in unserer ängstlichen und konkurrenzorientierten Industrie gewagt hat, irgendein Zeichen einer physischen Beeinträchtigung offen zu zeigen. Aber Marc war sehr geradeheraus und sicher; er trieb niemals irgendwelche Spielchen, sondern kam einfach, um zu arbeiten, und er tat es professionell und gut. Es war die Verbindung zwischen I Love Lucy und Desilu, die später dazu führen sollte, daß Marc bei etlichen Episoden von Star Trek Regie führte. Aber damals kannte er mich als eindringlichen, dramatischen Darsteller, einen, der den harten Jungen von der Straße spielte. Und so meinte Marc, als mein Manager Alex Brewis mich für die ›The Lieutenant‹-Folge vorschlug: »Leonard Nimoy? Das ist der absolut Falsche! Wir brauchen jemand, der oberflächlich und geschwätzig ist, keinen Kid Monk.« Aber mein Agent blieb hartnäckig, und schließlich willigte Marc ein, sich mich anzuhören. Ich las auf die schnelle ein paar Szenen vor, mit Energie, Heiterkeit und einem Zwinkern in den Augen. Marc versuchte erst gar nicht, seine Überraschung zu verbergen. »Hmm«, sagte er, »ich glaube, Sie können es.« So wurde ich für diese Rolle engagiert. Natürlich wäre keine extravagante Hollywood-Type komplett ohne eine Assistentin; meine wurde von einer hübschen jungen Schauspielerin dargestellt, mit dem Künstlernamen Majel Barrett. Ich hatte eine schöne Zeit auf dem Set, genoß die Arbeit mit Gary Lockwood, kassierte meinen Scheck und machte mir keine weiteren Gedanken, bis mich mein Agent ein paar Wochen später anrief. »Sehen Sie«, sagte er, »ich habe soeben einen Anruf von dem Lieutenant-Produzenten bekommen. Ihm gefiel Ihre Arbeit in der Serie sehr, und er möchte mit Ihnen
 
 über eine Rolle in einem Pilotfilm zu einer Serie sprechen, den er gerade macht.« Ich war natürlich hingerissen. Nachdem ich in so vielen Serien als Gaststar aufgetreten war, immer nur ein Besucher, dessen Name man mit Kreide an die Garderobentür schrieb, war der Gedanke an einen geregelten Job und ein geregeltes Einkommen sehr reizvoll. Ich versuchte, nicht allzu aufgeregt zu sein; ich hatte genügend Vorsprechtermine mitgemacht, um zu wissen, daß ich die Rolle möglicherweise nicht kriegen würde. Und außerdem wußte ich, daß aus den meisten Pilotfilmen niemals Serien werden. Mit diesen Gedanken im Kopf ging ich los, um den Produzenten zu treffen, bestens vorbereitet, mich selbst so gut wie möglich zu verkaufen und die bestmögliche Lesung für ihn zu machen. Er war ein angenehmer Mann, sehr groß, schlaksig und unbeholfen, etwas salopp, könnte man sagen, aber nicht schlampig, und offensichtlich sehr gescheit. Unser Treffen war sehr angenehm und herzlich. Er machte mit mir die komplette Desilu-Studiotour, zeigte mir die Requisite, die Bühnenbildnerei und erklärte die ganze Zeit über das Konzept der Serie, und wie großartig sie werden würde. Ich wartete weiterhin darauf, vorsprechen zu dürfen. Aber als der Produzent damit fortfuhr, mir von der Serie zu erzählen und wie interessant meine Rolle sein würde, begriff ich so langsam, daß er versuchte, mir diese Idee zu verkaufen. Und ich dachte bei mir selbst: »Verdirb es nicht, Leonard. Halt den Mund, oder du läufst Gefahr, dich um einen Job zu reden.« Also versuchte ich angestrengt, sorgfältig zuzuhören und interessiert auszusehen, während Gene – das war der Name des Produzenten, Gene Roddenberry – mir alles über diese Rolle erzählte, die ich spielen sollte, Spock, in einer Science FictionSerie namens Star Trek. Der Charakter war noch nicht ganz ausgereift, aber Gene war in einer Sache unnachgiebig: Spock
 
 mußte offensichtlich außerirdisch sein, um visuell auszudrücken, daß dies das dreiundzwanzigste Jahrhundert war und daß dies eine interplanetare und nicht nur eine internationale Crew an Bord eines Raumschiffs war. Spock würde sich daher durch eine andere Hautfarbe (wahrscheinlich rot) auszeichnen, eine andere Frisur und spitze Ohren. Er würde auch in Sachen Temperament anders sein. Spock war halb Mensch, halb Alien, aufgewachsen in einer Welt, in der es als geschmacklos galt, Emotionen zu zeigen, und man diese eisern unterdrückte. Diese rationale, ›repressive‹ Seite würde natürlich seine emotionale, menschliche Seite überschatten. Aber trotz seiner Kühle würde er das Gefühl projizieren, daß eine Gefahr in ihm lauerte, eine dunkle Hälfte, die ihn jederzeit übernehmen könnte. Ich war gleichzeitig interessiert und skeptisch, was diese Rolle anging. Interessiert, weil Gene ein sehr reichhaltiges Innenleben der Figur beschrieben hatte; skeptisch, weil sich der Part auch als übler Sci-Fi-Scherz erweisen konnte. Wie ernst würden die Zuschauer wohl einen Charakter mit spitzen Ohren und roter Haut nehmen können? Was kam als nächstes – eine Heugabel? Doch Gene Roddenberry hatte die Figur sehr ernst genommen; ernst genug, um Spock einen außerordentlich interessanten Hintergrund zu geben. Die Essenz des Schauspiels ist der Konflikt; und Spock war aufgrund seiner geteilten Natur der reinste wandelnde, sprechende und atmende Konflikt. So schenkte ich der Rolle ernsthafte Beachtung und wandte mich an einen befreundeten Schauspieler, Vic Morrow, dessen Talent und Urteilsvermögen ich respektierte. Damals hatte er eine Hauptrolle in der TV-Serie Combat. Nun, Vic und ich gingen das Für und Wider der Situation durch. Schließlich schlug er vor: »Nun, wenn du so besorgt bist, daß sich Spock
 
 als schlechter Scherz herausstellt, könntest du auf so starkem Make-up bestehen, daß dich niemand jemals erkennt.« Es war eine Möglichkeit, die ich eingehend in Betracht zog und dann verwarf; ich wollte die Rolle ehrlich spielen. Also nahm ich den Job an und sprach über meine Besorgnis wegen Spock mit Gene, der sagte: »Ich weiß, daß Sie diesen Charakter zum Funktionieren bringen können.« Er war sich dieser Sache sehr sicher, wofür ich heute dankbar bin.
 
 Der ›Vater‹ von Star Trek: Gene Roddenberry
 
 Aber als die Produktionsvorbereitungen zu ›The Cage‹ (›Der Käfig‹) begannen, glaubte ich mehr und mehr, daß meine Ängste wohlbegründet waren. Die erste Probeaufnahme mit den Ohren war, um es milde auszudrücken, furchtbar. Lee Greenway, der das Make-up für ›Kid Monk‹ gemacht hatte, war gefragt worden, ob er mit einem Paar Ohren aufwarten könne – ohne daß dafür Geld und Zeit aufgewendet werden sollten. Nun, normalerweise müssen derartige Applikationen auf sehr sorgfältige Art hergestellt werden. Zuerst muß von dem in Frage kommenden Körperteil des Schauspielers (in diesem Fall meine Ohren) ein Gipsabdruck genommen werden. Von diesem Abdruck stellt man dann ein Gips-›Positiv‹ der Ohren her und gestaltet nun mit Wachs die Form des Teiles, welches angefügt werden soll. Dann nimmt man davon wiederum einen Abdruck, gießt eine Art Flüssiglatex hinein und läßt es härten. Die hieraus entstehende Applikation wird auf perfekte, nahtlose Weise passen. Aber die Produktionsleiter hatten Lee Greenway gesagt, daß es dafür weder Zeit noch Geld gäbe, daß er es für diesen Test mit einem primitiven Provisorium bewerkstelligen müsse. Also fertigte er eine extrem rohe Version an, indem er Pappmache und Flüssiglatex auf meine Ohren türmte. Das Resultat war für uns beide peinlich. Ich sah wirklich aus, wie ein ›zu groß geratener Feldhase‹ oder ein ›Elf mit Schilddrüsenüberfunktion‹. Beschämt machte ich mich auf meinen Weg zu dem Set, in dem die ›Lucy‹-Show an diesem Abend aufgezeichnet werden sollte, und versuchte in dem Make-up würdig auszusehen – vor fünfzehn Handwerkern und laufenden Kameras. (Es erschien irgendwie passend, daß dies in der Kulisse einer Comedy-Show stattfand.)
 
 Der Maskenbildner Fred Phillips ist am Werk: Um 6.30 Uhr heißt es: »Guten Morgen, Leonard…
 
 Ich weiß, daß dieses Stück Film noch irgendwo in einem Kellergewölbe herumliegen muß und schwöre: Wenn ich es jemals finde, werde ich es verbrennen! Da stand ich nun, in Straßenkleidung unter heißen Scheinwerfern, und trug diese lächerlichen Ohren. Man könnte sagen, dies war die erste öffentliche Ausstellung des Extraterrestriers Spock. Ich ertappte mich dabei, mentale Notizen zu machen, Erinnerungen anzulegen, die sich bei der
 
 Rolle als hilfreich erweisen könnten. Ich war, wie der arme Bucklige am Pranger, einer demütigenden öffentlichen Zurschaustellung ausgeliefert. Ich fühlte mich fremdartig bis zur Lächerlichkeit. Ich wußte, daß die Crew, sobald ich weg war, ihre Witze über meinen Auftritt machen würde – und als ich dastand, in dem leeren, beleuchteten Set, spürte ich, wie ich einen Schutzwall aufbaute, indem ich versuchte, mein Denken über die Bedenken wegen der Meinung einiger gewöhnlicher Humanoider hinauswachsen zu lassen. Spock begann zum Leben zu erwachen.
 
 … und um 7.15 Uhr dann: »… und hallo, Mr. Spock! «
 
 Die Probeaufnahme war genug, um jedermann davon zu überzeugen, daß es für die Ohren doch etwas mehr brauchte. Ein anderer Maskenbildner, Fred Phillips, versuchte, ein passendes Paar Ohren, die in der oben beschriebenen Weise hergestellt worden waren, zu bekommen. Aber die Spezialeffekte-Firma, welche die Ohren machte, war nicht die richtige für diesen Job; sie waren daran gewöhnt, große Füße und Hände für Horrorfilme zu machen, mehr in der Art von ›The Creature from the Black Lagoon‹, als jene feine Applikationsarbeit, die Fred haben wollte. Sie verwendeten eine Art von Gummi, der auf der Haut eines Schauspielers einfach nicht natürlich aussah. Damals begann Spocks ›Look‹ Gestalt anzunehmen. Wir hatten die passende Hautfarbe – ein gelbliches Grün, welches auf einem Schwarzweiß-Bildschirm viel besser aussah als Rot, das Spocks Gesicht nur einfach rabenschwarz machte. Die Augenbrauen aus Yak-Haar (jawohl, Yak-Haar!) funktionierten, und sogar der Haarschnitt paßte. (Eine interessante Nebenbemerkung: Ich hatte spitze Koteletten vorgeschlagen, als besonders ›vulkanischen‹ Look für Spock. Anscheinend sind Vulkanier galaktische Trendsetter, denn wie man bemerken wird, bevorzugt nun jeder in der Föderation diese spitzen Koteletten.) Aber wir konnten diese verdammten Ohren nicht richtig hinkriegen. Fred versuchte es zweimal, dreimal, viermal, aber jedesmal waren die Ohren, die zurückkamen, einfach nicht akzeptabel. Als er hinging und sich bei der Studioleitung beschwerte, sagten sie ihm: »Zu schade, aber das ist die Firma, die wir unter Vertrag haben, und Sie werden sie nehmen müssen. Wir können nicht mehr Geld ausgeben.« Aber das letzte Paar Ohren war der größte Mist; er zog sie mir ab, warf sie in den Müll und meinte: »Das war’s!« Er griff zum Telefon und rief einen seiner Freunde an, einen
 
 Spezialisten für Applikationsarbeiten drüben bei MGM, und bevor ich mich versah, nahm man bei mir einen neuen Gipsabdruck, und die Prozedur begann von vorne. Innerhalb von sechsunddreißig Stunden hatte ich ein neues Paar Schaumstoffohren, die perfekt paßten und natürlich aussahen. Bis auf den heutigen Tag bin ich Fred Phillips außerordentlich dankbar, daß er diesen Tag gerettet und darauf bestanden hat, die Sache richtig zu machen. Fred hatte seinen eigenen Job aufs Spiel gesetzt; er hätte dafür gefeuert werden können, daß er ohne Erlaubnis Geld ausgab. Aber hätte er sich nicht dafür entschieden, unerlaubterweise sechshundert Dollar auszugeben, wäre die Figur Spock von Anfang an zu einer Katastrophe geworden. Statt dessen diente das vulkanische Make-up als Inspiration. Ebenso wie bei Kid Monk fand in mir, wenn ich meine langsame Verwandlung vom Menschen in einen Vulkanier im Make-up-Spiegel beobachtete, auch eine innere Verwandlung statt. Freddy bemerkte es auch; er sagte immer, daß Leonard Nimoy um 6.30 Uhr zur Arbeit erschien… und bei Mister Spock könnte man damit rechnen, daß er immer so gegen 7.15 Uhr erscheine! Auf jeden Fall wurde schon bald klar, wie gut Fred seine Sache mit den Applikationen gemacht hatte. Kurz nachdem Spock ein passendes Paar Ohren erworben hatte, besuchte mich mein Agent auf dem Star Trek-Set. Ich war angetan mit allen vulkanischen Insignien, als Alex zu mir kam. Er war in Begleitung einer Kundin, einer reizenden irischen Schauspielerin namens Maura McGivney. Ich glaube, Miss McGivney war die erste außenstehende Person, die mich in meinem Spock-Kostüm sah, und ihre Reaktion war augenblicklich und offensichtlich – Interesse.
 
 »Oh«, hauchte sie und hob die Hand an meine – Verzeihung, an Spocks – Ohren. »Darf ich sie berühren? Sie sind so attraktiv…« Ich lief in einem ganz unvulkanisch tiefen Rot an und tat ihr den Gefallen. Ich hatte die erste dunkle Ahnung bekommen von Spocks Wirkung auf Frauen. Schließlich, als die Popularität des Charakters ungeahnte Höhen erreichte, versuchte jedermann herauszufinden, ob in der Tat die Ohren dafür verantwortlich dafür waren. Tatsächlich war, als am Ende der ersten Season die Zeit der Vertragsverhandlungen anstand, die Hauptdrohung, die das Studio benutzte: »Kooperiere, oder wir ziehen die Ohren einem anderen an!« Die Ohren waren sowohl ein Segen als auch ein Fluch. Sie waren nicht wirklich schmerzhaft, nur ein wenig unbequem, und ich konnte nicht auf der Seite liegen, während ich sie trug. Die schlimmste Unbequemlichkeit während der ersten Ausstrahlungen waren all die Witze. Ich war gebrandmarkt als ›Der Mann mit den spitzen Ohren‹, und jeder Artikel über mich in der Presse war überladen mit Anspielungen auf meine Ohren. Heute kann ich darüber lächeln, aber damals begann ich mich zu winden, wenn ich Überschriften las wie: »Ohren für Leonard Nimoy«, oder »Die Ohren machen’s«, und der millionenfach wiederholte Kommentar: »Ohne Ihre Ohren habe ich Sie gar nicht erkannt!« Aber während ich mich langsam mit ihnen aussöhnte, taten die Mächtigen bei NBC das Gegenteil. Der Sender gab eine Werbebroschüre über Star Trek heraus, welche die Serie und die Charaktere erklärte und einige Szenenfotos enthielt. Diese Broschüre wurde an Sender und potentielle Werbekunden verschickt, als Verkaufshilfe für die laufende Serie. Ich schaute mir ein Exemplar an, brannte darauf zu sehen, wie die Serie und besonders Spock präsentiert wurden. Er war da, richtig,
 
 mit seinem vulkanischen Haarschnitt, aber einige sehr signifikante Teile von ihm fehlten. Die spitzen Ohren waren weg, und die aufwärts gebogenen Augenbrauen waren mittels Airbrush wegretuschiert worden. Spock sah vollkommen menschlich aus. Unnötig zu sagen, daß mich dies mit Besorgnis erfüllte. Ich rief Gene Roddenberry an und fragte, warum NBC so etwas für nötig befand. »Sie haben Angst«, sagte er. »Sie glauben, daß die Zuschauer im Bible Belt * den Charakter ›satanisch‹ finden könnten.« Mich überkam eine erste Ahnung, daß die Existenz des Vulkaniers in Gefahr sein könnte, daß er sterben könnte, bevor er je richtig geboren worden war. Aber Gene sagte: »Keine Bange. Wir werden ihn genau so lassen, wie er ist.« Wiederum bestand er sehr unnachgiebig darauf, daß Spock offensichtlich außerirdisch bleiben mußte. Die Dreharbeiten zum ersten Star Trek-Pilotfilm begannen am 12. Dezember 1964. Sollte dies das offizielle Datum von Spocks ›Geburt‹ sein? Nein, er war immer noch im Werden. Zum einen hatte ich noch keinen Umgang mit dem Charakter. Wenn man ›The Cage‹ anschaut, sieht man einen über alle Maßen emotionellen Spock. Er runzelt die Stirn, er lächelt, und als der Landungstrupp auf der Transporterplattform steht, bereit, nach Talos IV hinuntergebeamt zu werden, und Nummer Eins und Bootsmann Colt verschwinden, stürzt er nach vorn und kreischt: »Die Frau!«
 
 *
 
 Bible Belt: der Mittelwesten der USA, in dem noch heute eine verklemmt puritanische ›christliche‹ Glaubenshaltung vorherrscht. – Anm. d. Hrsg.
 
 »Volle Kraft voraus!«
 
 Sogar seine Intonation ist anders, und einige Worte wurden mit dem Anflug eines britischen Akzents ausgesprochen. Zum Beispiel spricht Spock das Wort ›Answer‹ aus wie ›Ahnswer‹. Der Grund dafür war, daß Gene dachte, Spock sollte so gespielt werden, als ob er Englisch als Zweitsprache gelernt habe, vielleicht indem er Bänder mit klassischem britischem Englisch gehört hatte. Er gab mir eine Platte mit W. Somerset Maugham, auf der er seine eigenen Werke liest. Wie auch immer, ich fühlte mich nicht wohl mit dem Akzent und ließ ihn weg. In ›The Cage‹ spielte ich keinen Vulkanier; ich spielte einen Ersten Offizier. Wissen Sie, so einen, der, wenn der Captain
 
 sagt: »Volle Fahrt voraus«, als zweiter in der Kommandohierarchie flott wiederholt: »VOLLE FAHRT VORAUS!« Das war der Charakter, den ich gegenüber Jeffrey Hunters Captain Pike darstellte. Jeffs berühmteste Rolle war die des Jesus in ›King of Kings‹. Er war ein ausgesprochen sanfter, nachdenklicher und gelassener Mann, und sein Charakter, Christopher Pike, war ein introvertierter, vor sich hin brütender Mann, der seine Verantwortung als Captain sehr ernst nahm. Insofern waren Captain Pike und Mister Spock sich als Charaktere sehr ähnlich. So war in diesem Fall auch Nummer Eins der kühle, emotionslose weibliche Commander (dargestellt von Majel Barrett). Spock unterschied sich noch nicht von den anderen Crewmitgliedern; ich hatte seine Nische noch nicht gefunden. Aber ich spielte die Rolle, genoß die Arbeit, kassierte den Scheck und machte mir wenig Gedanken darüber, was mit dem Pilotfilm geschehen würde – der tatsächlich nicht dazu imstande war, die Serie zu verkaufen. Als Gene mich ein Jahr später anrief, um einen zweiten Pilotfilm zu drehen, war das für mich eine absolute Überraschung. Ich war hingerissen, denn dies bedeutete wieder zwei Wochen Arbeit. Ich erfuhr erst später, daß NBC Gene gesagt hatte, er solle fast die gesamte Crew feuern – mich eingeschlossen. Die Verantwortlichen des Senders forderten sogar besonders lautstark, zwei Charaktere loszuwerden – den weiblichen stellvertretenden kommandierenden Offizier und den teuflisch aussehenden Außerirdischen, Spock. »Laß die Frau und den spitzohrigen Typen weg«, sagten sie. »Fernsehzuschauer werden solche Charaktere nie akzeptieren.« Gene war damit einverstanden, Majel und ihre Rolle als Nummer Eins zu streichen, aber ich muß ihm zugute halten, daß er darauf beharrte, der Vulkanier sei für die Serie absolut
 
 notwendig. Die Enterprise mußte ein außerirdisches Crewmitglied haben, oder sie würde nicht fliegen. Gene erzählte die Geschichte am liebsten so: »Die NBC sagte schließlich, daß entweder die Frau oder der Marsianer – gemeint war Spock – verschwinden sollte. Also behielt ich den Vulkanier und heiratete die Frau, denn offensichtlich hätte ich es andersrum nicht machen können…« Spock hatte also unversehrt überlebt, und viel von der kühlen, reservierten Art der Nummer Eins absorbiert. Tatsächlich wurde er zum einzigen Charakter, der vom ersten zum zweiten Pilotfilm überlebte; denn Jeff Hunter wurde entlassen, als seine Frau ihn zu vertreten begann und, wie Gene es betrachtete, übertriebene Forderungen stellte.
 
 Ein werdender Vulkanier in ›The Cage‹: Spock lächelt vergnügt, Captain Christopher Pike (Jeffrey Hunter) und Doctor Boyce (John Hoyt) sehen zu.
 
 Schachmatt: Der Erste Offizier und sein Captain 
 
 (William Shatner) in
 
 ›Where No Man Has Gone Before‹
 
 Damit war die Rolle des Captains unbesetzt. Genes nächste Wahl für den Part war Jack Lord (der später durch seine Arbeit in der Serie Hawaii 5-0 bekannt werden sollte). Aber die Verhandlungen mit Lord gingen schief, und so kontaktierte Gene einen jungen Schauspieler, der viel bewundert wurde für seine Arbeit in den Science Fiction-Fernsehserien Outer Limits und The Twilight Zone: William Shatner. Bill kam in die Serie mit einer Anzahl von Preisen, einem soliden Ruf und sehr viel Sachkenntnis. Er hat extrem hart gearbeitet, war immer extrem gut vorbereitet und total professionell, aber gleichzeitig hat er auch eine große Menge an Begeisterung und Leidenschaft aufgebracht für die Arbeit, fürs Essen, für seine Dobermänner, seine Autos, sein Leben…
 
 Mit anderen Worten für alles. Und er hat den Humor eines Witzboldes. Ich denke, es ist Zeit, daß die Welt die versteckte, häßliche Wahrheit erfährt, was sich wirklich auf dem Star Trek-Set abgespielt hat: Bill Shatner ist einer der übelsten Wortspieler der Welt, und schon bald wurde es seine ›FünfJahres-Mission‹, mich auf dem Set völlig aus der Fassung zu bringen. Um bei unserem Thema ›Schicksal‹ zu bleiben, ist es interessant zu vermerken, daß wir, obwohl wir so verschieden sind wie Salz und Pfeffer, was das Alter betrifft nur vier Tage auseinander liegen. (Bill ist am 22. März 1931 geboren, ich am 26. März 1931.) Es ist wahr, daß wir sehr miteinander konkurriert haben, aber es war die Konkurrenz zwischen zwei Brüdern, die sehr viel füreinander übrig haben. Bills Captain Kirk war der abenteuerliche Errol-Flynn-Typ eines Helden; er spielte die Rolle mit sehr viel Energie und Elan und scheute sich nicht, Risiken einzugehen. Dieser Elan hat ihn zuweilen auch seinen Preis gekostet; die Leute haben sich über seinen Überschwang lustig gemacht, weil es so leicht war, Captain Kirk zu karikieren. Sein Angriff auf eine Dialogzeile, seine einzigartige Weise, eine Pause zu machen, bevor er mit dem letzten Wort oder Satz herausplatzte, wurden von Imitatoren bereitwillig vereinnahmt. Aber diese Energie war sehr wichtig für die Serie und machte es mir möglich, endlich eine Nische für meine Rolle zu finden. Ich glaube nicht, daß der Charakter Spock so gut zu Jeff Hunter gepaßt hätte, denn Jeffs Captain Pike war introvertiert und sanft, so daß es zwischen beiden keinen Kontrast gab. Ich hatte tatsächlich schon früher mit Bill gearbeitet, sehr kurz in einer Episode von The Man from U.N.C.L.E. Wir hatten nur eine gemeinsame Szene; ich war der raffinierte Ostblockagent, Bill ein ziemlich dämlicher Doppelagent. Ich hatte praktisch alles darüber vergessen, bis ich mir neulich ein
 
 paar ›Schleuderschwenks‹ anschauen wollte, für eine Serie, die ich gerade produziere. Ein Schleuderschwenk ist eine Art Kameraschwenk, den man zwischen zwei Aufnahmen benutzt, wenn die Kamera plötzlich aus der Szene ›herausschleudert‹, alles verschwommen läßt, bis sie schließlich auf etwas oder jemand in der nächsten Szene zur Ruhe kommt. Ich erinnerte mich, daß diese Technik ziemlich viel bei ›The Man from U.N.C.L.E.‹ benutzt worden war, und schickte eine Assistentin los, um drei oder vier Episoden zu kaufen. Wir haben uns alle sehr amüsiert, als eines der Bänder, das sie mitbrachte, ›The Strigas Affair‹ war, mit – ihr völlig unbekannterweise – William Shatner und Leonard Nimoy als Gaststars! Für den zweiten Pilotfilm, ›Where No Man Has Gone Before‹ (›Spitze des Eisbergs‹), engagierte Gene Roddenberry auch einige andere bemerkenswerte Schauspieler, um die Enterprise-Crew Gestalt annehmen zu lassen – Jimmy Doohan, George Takei und den altgedienten Schauspieler Paul Fix als Schiffsarzt Mark Piper. Sally Kellerman und Gary Lockwood waren die Gaststars. Natürlich hatte ich mit Gary gearbeitet, als ich der Gaststar und er der Hauptdarsteller in The Lieutenant war, und ich war glücklich, wieder mit ihm zusammenzuarbeiten. Er hatte eine solide Berufserfahrung, die ich bewunderte. Ich kannte auch Sally. 1960 waren wir beide mit der Gründung einer kleinen Theatergruppe namens ›Company of Angels‹ beschäftigt gewesen, die heute noch besteht. Etliche meiner Schauspielschüler hatten sich zusammengefunden, um die Gruppe zu bilden, und ich machte mit als Regisseur; tatsächlich hatte ich als Regisseur mit Sally in einer Produktion von Camino Real gearbeitet, und es war ein Vergnügen, sie wiederzusehen.
 
 Die Freunde und Schauspielerkollegen Sally 
 
 Kellerman und Gary Lockwood mußten in ›Where No 
 
 Man‹ für die Kunst leiden.
 
 Aber ich muß zugeben, das, was mir von dem zweiten Pilotfilm in Erinnerung blieb, ist weniger die Freude an der Arbeit mit Gary und Sally; es sind vielmehr die Qualen, die beide durchmachten, weil sie diese silbernen Kontaktlinsen tragen mußten, welche die Story vorschrieb. Die beiden wurden von einer mysteriösen Macht übernommen, die sie mit unglaublichen physischen Kräften ausstattete – und bewirkte,
 
 daß ihre Augen so unheimlich aussahen. Um den Effekt zu erzielen, mußten Gary und Sally beide harte Kontaktlinsen tragen (weiche Linsen waren damals noch nicht erfunden). Die Linsen waren enorm unbequem, und kein Schauspieler konnte allzuviel erkennen, wenn er sie trug. Einige Jahre später bekam ich selbst ein Paar harte Kontaktlinsen, und ich konnte ihre Qualen während meiner miserablen Eingewöhnungszeit sehr gut nachfühlen! Zurück zu der Entwicklung des Charakters Spock: Er war damals wirklich sehr nahe daran, ›geboren‹ zu werden, aber in ›Where No Man‹ war er noch kein ›wirklicher‹ Vulkanier. In der ersten Szene sieht man Captain Kirk bei einem freundlichen dreidimensionalen Schachspiel mit seinem Ersten Offizier. Spock trägt eine Goldtunika und ein eindeutig schadenfrohes Grinsen, als er Kirk mitteilt: »Beim nächsten Zug sind Sie schachmatt.« Als der Captain sich irritiert zeigt, legt er seinen Kopf schief, immer noch grinsend, und sagt: »Irritiert? Ah ja, eine Ihrer irdischen Emotionen…« Er zeigt eindeutig mehr Emotionen, als es sich für einen Vulkanier gehört und hat immer noch einen Touch des ›ErstenOffiziers-Syndroms‹, indem er seine Meldungen mit wesentlich mehr Lautstärke bellt, als es auf einer so kompakten Brücke notwendig wäre. Und er gibt eine schockierend gewalttätige Empfehlung für jemanden, der aus einem Volk absoluter Pazifisten stammt – daß Kirk Gary Mitchell töten soll, bevor dessen physische Kräfte zu groß werden. Aber Ansätze des Vulkaniers sind auch vorhanden: Die ruhige, gleichmäßige Intonation, die Hände förmlich auf dem Rücken gefaltet, die knappen Zustimmungen und Verneinungen, die stets verfügbaren Abhandlungen über Logik. Kirks letzter Satz in der Episode – nachdem Spock zugegeben hat, daß auch er Mitleid hat mit dem nunmehr toten
 
 Mitchell – scheint zu passen: »Es scheint noch Hoffnung für Sie zu geben, Mister Spock.« Die gab es in der Tat. Ein Vulkanier stand kurz vor seiner Geburt.
 
 3 Geburt eines Vulkaniers
 
 SPOCK: Ich wurde im Jahre 2230 auf dem Planeten Vulkan, als Sohn von Sarek von Vulkan und Amanda von der Erde geboren. NIMOY: Schon wieder falsch! Du wurdest im Jahre 1966, auf einer Tonbühne von Desilu geboren, in Hollywood, Kalifornien. SPOCK: Ich schlage dir vor, deine Daten zu überprüfen. NIMOY: Das muß ich nicht, Spock. Ich war dabei.
 
 IN
 
 ›I AM NOT SPOCK‹ schrieb ich über die Geburt meiner beiden Kinder, Julie und Adam, und wie ich die präzise Zeit und den Ort genau bestimmen konnte, an dem diese beiden Wunder geschahen. (Julie ist am 21. März 1955 um 21.30 Uhr EST in Atlanta, Georgia geboren, Adam am 9. August 1956, um 23.22 PST in Los Angeles.) Aber ein Datum, einen präzisen Moment zu präsentieren, in dem Spock zum ersten Mal zum Leben erwachte, war weitaus schwieriger, obwohl ich in vieler Hinsicht bei seiner Geburt mehr ›anwesend‹ war als bei der meiner Kinder. Zu sagen, daß er am Donnerstag, den 8. September 1966 um 19.30 Uhr EST geboren wurde – dem Datum der Erstausstrahlung von Star Trek – wäre bestenfalls willkürlich und künstlich; außerdem wußte ich, daß er damals schon seit ein paar Monaten bei uns war. Wie auch immer, ich habe seitdem dreißig Jahre Zeit gehabt, darüber nachzudenken, und jetzt wird mir bewußt, es gab diesen bestimmten Moment, einen Blitz der Offenbarung, als ich plötzlich bemerkte: »Aha, da ist er also, dieser Vulkanier…« Und dies geschah während der Dreharbeiten zur dritten aller je verfilmten Star Trek-Episoden: ›The Corbomite Maneuver‹ (›Pokerspiele‹).
 
 Lassen Sie mich ein wenig zurückgehen und einige der Wandlungen erwähnen, denen sich Star Trek zwischen den Aufnahmen zu ›Where No Man‹ und ›Corbomite‹ unterzog. Nachdem die Verantwortlichen bei NBC den zweiten Pilotfilm gesehen hatten, setzten sie ihn sehr schnell auf ihren neuen Sendeplan für den Herbst. Star Trek war endlich eine abgemachte Sache, und ich war hingerissen von der Aussicht auf eine geregelte Arbeit in einer Fernsehserie. Schließlich würde ich während der ersten Season pro Episode 1250 Dollar verdienen, das waren insgesamt 37500 Dollar in diesem Jahr – genug, um meine Familie komfortabel zu versorgen, ohne daß ich mich darum kümmern mußte, noch andere Jobs zu finden. Aber ich hatte keine Ahnung, welche Auswirkung diese Arbeit auf mein Leben und meine Privatsphäre haben würde; ich war so naiv, daß mir nicht mal in den Sinn kam, es könnte ein Problem geben, wenn ich meine Nummer im Telefonbuch stehen ließ! Aber das ist ein Kapitel für sich… Nach dem zweiten Pilotfilm gab es erneut ein paar Umbesetzungen bei den Rollen. Gene meinte, daß Paul Fix’ Rolle des Doctor Mark Piper (der in ›Where No Man‹ nur kurz erschien) ersetzt werden müßte durch einen jüngeren und streitlustigeren Mann, der eine engere Freundschaft zum Captain entwickeln sollte. Er hatte einen bestimmten Schauspieler im Sinn, der, wie er glaubte, für diesen Job perfekt sein würde (womit er auch recht hatte): DeForest Kelley. De ist eine sehr ruhige und sanfte Seele, ein echter Südstaaten-Gentleman, und wie McCoy stammt er aus Atlanta. Er war ein erfahrener Veteran, der schon lange Zeit in Hollywood gearbeitet hatte – trotzdem ist er so wenig Hollywood-typisch, wie man nur sein kann: ein netter, bescheidener Mann, der seit nunmehr über vierzig Jahren mit seiner reizenden Frau Carolyn verheiratet ist. De war damals
 
 bekannt dafür, den Bösewicht in Western darzustellen. (Tatsächlich hatte er einen so guten Ruf als flintenschwingender Schwerenöter, daß NBC es Gene Roddenberry verweigerte, ihn als Bordarzt für den ersten Pilotfilm zu engagieren, indem sie einwandten, daß ihn das Publikum niemals als ›Guten Jungen‹ akzeptieren werde. Versuchen Sie sich, wenn Sie können, den liebenswerten Dr. McCoy vorzustellen, der höhnisch grinsend kaltblütig einen Hund erschießt! Das ist die Art von Rollen, mit denen De bekannt geworden war.) Er hatte auch schon in verschiedenen anderen Projekten mit Gene gearbeitet; zu der Zeit, als Star Trek gestartet wurde, arbeitete De gerade in einem anderen Pilotfilm namens Police Story für Gene, bei dem er einen mürrischen, aber liebenswerten Kriminologen spielte.
 
 »Moment, jetzt mal ganz langsam… – wer kriegt das Geld?«
 
 Des Dr. McCoy wurde eine sehr wertvolle Ergänzung, die eine besondere Chemie in die Serie brachte und im weiteren half, die Charaktere von Kirk und Spock zu definieren durch die bissigen Bemerkungen dieses gutherzigen Stoffels. McCoy und Spock entwickelten sich bald zu verbalen Sparringspartnern, wobei der gute Doktor die humanistische Stellung hielt und Spock die der Logik – aber es gab immer eine starke Unterströmung von Freundschaft und gegenseitigem Respekt. Vom ersten Moment seines Erscheinens in ›Corbomite‹ an hatte De jenes spezielle Augenzwinkern; er wußte vom Start weg, wie er den Charakter McCoy anpacken mußte. Und schon bald haben die Autoren Humor in die Drehbücher einfließen lassen, indem sie McCoys streitsüchtige Emotionalität und Spocks Neigung, jede Bemerkung wörtlich zu nehmen, ausnutzten. Spock war der ›Straight Man‹ – George Burns, wenn Sie so wollen, gegenüber Doctor McCoys ›Gracie‹. Das Verhältnis Kirk/Spock entsprach etwa dem ›Lone Ranger‹/›Tonto‹, aber Spock/McCoy – das waren definitiv Martin und Lewis, Gleason und Carney oder mein komödiantisches Lieblingsteam aller Zeiten, Abbott und Costello. Abbott war der coole ›Straight Man‹ und Costello der irrationale ›Mensch‹, und die meisten der amüsanten Wortwechsel zwischen Spock und McCoy sind Variationen zu der wundervollen Vorlage ›Who’s on First?‹: COSTELLO: (frustriert) Nun, warte mal einen Moment! Wenn der erste Baseman seinen Lohnscheck kriegt, wer bekommt dann das Geld? ABBOTT: (ruhig) Das ist es ganz genau. ›Wer‹ bekommt das Geld.
 
 Der ganze Witz beruht auf der Tatsache, der arme Costello kann einfach nicht verstehen, daß der Name des ersten Basemans ganz einfach ›Wer‹ ist, und Abbott trägt sicherlich nicht gerade viel dazu bei, seine Verwirrung aufzuklären. Schauen wir’s uns an, es kostet nicht viel Mühe, dieses besondere Häppchen für den guten Doktor und seinen vulkanischen Freund umzuschreiben. MCCOY:(frustriert) Nun warten Sie mal einen Moment, Spock! Wenn der erste Baseman seinen Lohnscheck kriegt, wer bekommt das Geld? SPOCK: ES ist nur logisch, daß er es bekommt, schließlich hat er seine Dienste zur Verfügung gestellt. MCCOY:Wer hat das getan? SPOCK: Genau, Doktor. ›Wer‹ hat das getan. ›Wer‹ bekommt das Geld. MCCOY:Versuchen Sie mich zu verwirren, Sie grünblütiger Sohn einer…! SPOCK: Beherrschen Sie sich, Doktor. Ein anderer Neuling auf der Brücke der Enterprise in ›Corbomite‹ war Nichelle Nichols. Auf dem Set war Nichelle immer sehr schön und sehr engagiert; und obwohl sie meist nicht sehr viel Text im Drehbuch hatte, war sie dennoch völlig präsent und trug emotional ihren Teil zu allem bei, was immer gerade in der Szene geschah. Jimmy Doohan und George Takei waren bereits in der vorangegangenen Episode in die Crew gekommen, und es war wundervoll, wie perfekt jeder von ihnen – Nichelle, Jimmy und George – ihre Rollen ausfüllten. (Natürlich verbrachte Scotty fast die ganze Zeit einer Episode auf der Brücke – wobei man sich dann fragte, wer sich nun eigentlich um die Maschinen kümmerte.) Als ich mir kürzlich noch mal ›The Corbomite Maneuver‹ ansah, war
 
 ich überwältigt von dem Gemeinschaftssinn zwischen den Charakteren auf der Brücke, als die Crew ihrem zu erwartenden Tod während eines Countdowns entgegensah. Ich fühle mich geehrt, daß ich mit einer so großartigen Gruppe von Profis gearbeitet habe; die Chemie zwischen den Charakteren hat von Anfang an gestimmt. Dieses war auch die Episode, in der Grace Lee Whitney ihren ersten Auftritt hatte als Bootsmann des Captain, Janice Rand. Es hat mir einen Riesenspaß gemacht zu beobachten, wie sie auf der spannungsgeladenen Brücke keck mit Kaffee für jedermann ankam; und dann war da die Szene, in der sie dem Captain einen Salat bringt und darauf besteht, daß er etwas ißt. Natürlich hat Grace Lee nicht einmal die erste Season ganz beendet, und der Dialog in dieser Episode läßt das Ableben ihrer Rolle bereits ahnen. »Ich brauche keinen Bootsmann. Ich habe schon eine Frau, um die ich mich kümmern muß«, sagt Kirk zu McCoy (er meint dabei natürlich die Enterprise), und fährt Rand an, sie solle nicht ständig um ihn herumschweben. (Es hätte interessant sein können, wenn Rand an Bord der Enterprise geblieben wäre; betrachten wir diesen Auszug aus einem Gene Roddenberry-Memo an die Autoren der Serie: So ziemlich die einzige Person auf dem Schiff, die überhaupt mit Mr. Spock herumalbern kann, ist der Bootsmann des Captains, Janice Rand. Vielleicht steckt unter ihrem lebenslustigen Äußeren ein mütterlicher Instinkt für den einsamen Mann – jedenfalls kann Bootsmann Janice Dinge äußern, die kaum ein anderer wagen würde, Spock ins Gesicht zu sagen. Und im Gegenzug, logischerweise einige ihrer Geheimnisse erratend, zahlt Spock es ihr mit gleicher Münze heim (wenn Sie den Ausdruck entschuldigen wollen). Aber wenn er sie während der Unterhaltung zu eindringlich oder zu lange anschaut, wird sie die hypnotische Wirkung
 
 spüren und ihn bitten aufzuhören – und Spock wird den Blick abwenden. Sie haben ein stillschweigendes Abkommen, daß der Spaß nur bis zu einer gewissen Grenze geht.) Dies war nun die Episode, in der Spock ›geboren‹ wurde. Vielleicht ist es ein bißchen willkürlich, ›Corbomite‹ zu wählen, denn der Vulkanier ist noch inkonsequent in seinem Gebaren; zum Beispiel erhebt in einer frühen Szene ein junges Crewmitglied namens Bailey ängstlich seine Stimme. Der Vulkanier beschuldigt ihn unnötiger Gefühlsäußerungen (und als Bailey sagt, dies käme vom Adrenalin, schlägt Spock trocken vor: »Dann entfernen Sie es.«) Doch nur Augenblicke später tut Spock absolut das gleiche! Wenn man die Folge anschaut, wird man auch bemerken, daß Spock Rouge auf den Wangen trägt, daß seine Haut sehr stark glänzt, so daß es aussieht, als ob er durch die Anspannung auf der Brücke schwitzte. Im Lauf der Zeit eliminierte Freddie Phillips das rosa Zeug und verwendete eine gleichmäßige grünliche Farbe. Außerdem unternahm er jede Anstrengung, um mich absolut trocken zu halten, nachdem einmal entschieden war, daß Spock nicht schwitzte. Ich sollte ›Corbomite‹ wohl eher als Übergangsepisode bezeichnen, in der ich noch immer die Rolle zu spielen lernte. In manchen Momenten hatte ich sie erfaßt, in anderen nicht. Es gibt immer noch Augenblicke, in denen Spock kurz davor zu stehen scheint, in ein Lächeln auszubrechen. In der frühen ersten Spielzeit war der Charakter überdreht und überzogen – viel gefühlvoller und mit etwas größeren Ohren, buschigeren Augenbrauen und dem ausgefransten Ponyschnitt. Mit der Zeit verfeinerten wir Spock, schwächten ihn ab, bis er schließlich dieses coole, elegante Wesen war, das er heute noch ist.
 
 Grace Lee Whitney als Janice Rand Doch es war während der Dreharbeiten zu dieser Episode, daß ich eine Offenbarung hatte, die mir half, ganz genau zu erkennen, wer der Vulkanier war; ich verdanke diesen Durchbruch einem wundervollen Regisseur namens Joseph Sargent.
 
 Joe war ein erfahrener Regisseur, ein Profi und außerordentlich energisch. Er hatte ein unheimliches Gespür für eine Geschichte und dafür, worin die besonderen Werte und Stärken des betreffendes Drehbuchs lagen. Ich hatte Joe schon getroffen, lange bevor sich das mit Star Trek ergeben hatte, als ich auf der Suche nach einem Regiejob am Set von The Man from U.N.C.L.E. zuschaute. Joe führte bei etlichen Episoden der Serie Regie, und ich war oft in seinem Schlepptau. Eines frühen Morgens schaffte ich es, vor ihm im Büro zu sein, und fand einige Papiere auf seinem Schreibtisch. Es waren Notizen auf den ersten paar Seiten eines Drehbuchs, das er an jenem Tag verfilmen wollte. Er hatte eine sehr prägnante Zusammenfassung der gesamten Story gemacht – aber was mir ins Auge stach, war die Zeile, die nach seiner Beschreibung des Vorspanns kam (die erste kurze Szene, die dazu dient, das Publikum ›an die Angel zu bekommen‹. »Unser Held durchsucht die Aktenfächer, findet das Papier, nach dem er sucht, reagiert«, hatte Joe geschrieben. »Dann geht langsam knarrend die Tür auf… und wir sind gestartet!« Dieser kleine Satz hat mir einen Riesenspaß gemacht, und ich habe ihn immer im Gedächtnis, wenn ich Regie führe, weil er so perfekt Joes Elan und die Freude veranschaulicht, die er am Geschichtenerzählen hatte. Ich glaube, die Aufgabe des Regisseurs ist es, diese Freude zu erfahren und sie mit den Darstellern und schlußendlich mit dem Publikum zu teilen. Joe Sargent, Marc Daniels und Joe Pevney waren drei Regisseure, die diesen ansteckenden Sinn für Überschwang in ihrer Arbeit hatten. Jedenfalls erinnere ich mich daran, daß Joe eines Tages Ende Mai 1966 bei einer bestimmten Szene von ›Corbomite‹ Regie führte. Es war eine der Szenen auf der Brücke (tatsächlich spielten neunzig Prozent aller Szenen dieser Episode auf der Brücke und machten sie damit zu einer unserer preiswertesten
 
 Folgen), in welcher die Besatzungsmitglieder alle auf einen enormen glühenden Globus auf dem Bildschirm reagierten. (Natürlich sahen wir Schauspieler nichts als einen blauen Schirm). Wir alle sollten über diese seltsame neue Bedrohung besorgt sein, und mein Text bestand aus dem einen schicksalhaften Wort: »Faszinierend…« Ich hatte einfach keine Handhabe, wie ich es sagen sollte. Ich war noch etwas in der ›Erster-Offiziers-Manier‹ gefangen, aber es schien nicht passend zu sein, ein solches Wort laut auszurufen. Jedermann reagierte in seiner Rolle – menschlich, natürlich –, aber ich konnte nicht herausfinden, welche Reaktion der Vulkanier zeigen oder wie dieses Wort herauskommen sollte. Bis – und das war’s – Joe Sargent weise sagte: »Schau her, reagiere nicht nervös bei dem, was du auf dem Bildschirm siehst. Sei statt dessen, wenn du deinen Text bringst, kühl und neugierig, ein Wissenschaftler.« In dem Moment, als er das sagte, klickte etwas in mir. Er hatte soeben das beleuchtet, was diesen Charakter einmalig machte und ihn von allen anderen auf der Brücke unterschied. Ich sammelte mich, holte tief Luft und sagte ruhig: »Faszinierend…« Was herauskam, war nicht die Stimme von Leonard Nimoy, sondern die von Spock. Und obwohl die vulkanische Fassade später noch von Zeit zu Zeit wegrutschte (zum Beispiel, als Spock Harry Mudds bezaubernder Gefolgschaft zulächelt in ›Mudd’s Women‹ [›Die Frauen des Mr. Mudd‹]), begann ich plötzlich zu verstehen, woher Spock kam. Der Vulkanier war wirklich unter uns. Ich bemühte mich, mehr Beherrschung in die Bewegungen, Gesten und Mimik zu bringen. In I Am Not Spock erwähnte ich eine meiner großartigsten Quellen der Inspiration dafür: Harry Belafonte. Damals, Mitte der Fünfziger, waren meine Frau und
 
 ich ins Greek Theatre in Los Angeles gegangen, um Belafonte im Konzert zu sehen. Während der ersten fünfundvierzig Minuten seiner Vorstellung bewegte er kaum einen Muskel – stand nur völlig still vor dem Mikrofon, die Schultern gebeugt, die Hände auf den Oberschenkeln ruhend. Und dann, nach all dieser Zeit, machte er plötzlich eine Bewegung. Er hob einfach nur langsam den rechten Arm, bis er parallel zum Boden schwebte – aber die Wirkung dieser einen subtilen Bewegung auf das Publikum war gewaltig. Hätte er auf der Bühne herumgetanzt, wäre die Geste bedeutungslos gewesen; so aber blendete sie wie ein Blitzschlag. Es war die Erinnerung an dieses Konzept, die mich leitete bei Spocks Benehmen während jener frühen Star Trek-Episoden. Zu dieser Zeit begannen meine Tage ineinander zu verschwimmen; in einer Serie zu arbeiten, ist, um in einer Art vulkanischer Untertreibung zu schwelgen, grauenhaft. Mein übliches Programm war es, an den Wochentagen morgens um 5.30 Uhr aufzustehen, so daß ich spätestens um 6.30 Uhr bei Freddie Phillips im Make-up-Sessel saß. Ich gewöhnte mir an, meinen Kaffee im Auto zu trinken und mein Schinken-EiSandwich mit einer dicken Scheibe Zwiebel darauf im Make up-Sessel zu essen. Während Freddie die Ohren anklebte, aß ich. Er und ich konnten eine nette, ruhige Unterhaltung führen, bis um 7.00 Uhr Bill Shatner eintraf und die Hölle losbrach. Bill war damals vom Off-road-Motorradfahren begeistert und wie von allen anderen seiner Leidenschaften, war er auch von dieser eine Zeitlang völlig besessen. Er kam am Montag morgen hereingehumpelt wie ein arthritischer alter Mann, übersät mit blauen Flecken und Kratzern an all den Körperteilen, mit denen er im Gebüsch gelandet war – mit Ausnahme des Gesichts natürlich, des einzigen Teils von ihm,
 
 auf den er Rücksicht nahm. Er nörgelte herum wegen des Geruchs meines Frühstücks (einschließlich einiger ausgewählter philosophischer Betrachtungen über die Auswirkungen der Zwiebel auf meinen Atem), und ich zog ihn damit auf, daß er der draufgängerische Macho-Motorradfahrer sei, der sich anscheinend aus keinem Dickicht heraushalten konnte. Wie ich früher schon erwähnte, ist Bill ein unverbesserlicher Wortspieler, und wir haben uns Witze erzählt und weitergemacht wie die Kinder, gelacht und gebrüllt und generell den armen Make-up-Leuten das Leben schwergemacht, die verzweifelt versuchten, uns zum Stillsitzen zu bringen, damit sie ihre Arbeit verrichten konnten. Wir hatten völlig unsinnige und alberne Konversationen wie diese: LEONARD:… jedenfalls mochten die Kritiker ihre Arbeit nicht, und sie wurde völlig destroyed (›verrissen‹). BILL: (die hohle Hand am Ohr) Toyed! Toyed? (›gespielt‹) Gibst du zu, daß du mit ihr gespielt hast, Leonard? Weiß deine Frau davon? Und ich habe immer gedacht, du wärst ein so treuer und hingebungsvoller Familienvater. LEONARD: (lachend) Nein, nein, hör auf, ich habe gesagt destroyed. Sie wurde verrissen. Sie ist nur eine Bekannte, ich kenne Sie von… BILL: Deployed? (›stationiert‹) Was ist sie? Eine Waffe? Eine Art Zerstörer? Ich dachte, wir sprächen über eine Frau. Vielleicht ist sie ein sister ship (›Schwesterschiff‹)? LEONARD: (gibt auf und spielt mit) Nein, nein, sie ist eine Schauspielerin. Eine sistership (›Schwesternschaft‹) ist eine nun (›Nonne‹).
 
 BILL:
 
 LEONARD:
 
 BILL: LEONARD:
 
 BILL:
 
 Ein none (›Niemand‹)? Sagtest du, daß sie eine zero (›Null‹) ist? Dann hatten die Kritiker doch recht! Nein, sie waren im Unrecht. Ich sagte nicht zero, ich sagte hero (›Held‹). Oder besser, Heroine (›Heldin‹). Sie ist eine sehr gute Schauspielerin. Heroin? Jetzt behauptest du auch noch, daß drugs (›Drogen‹) mit im Spiel waren? Nein, ich sagte thugs (›Schwerverbrecher‹). Und zwei von der Sorte werden dir in deiner Garderobe auflauern, wenn du nicht aufhörst damit… Sollen sie’s nur versuchen! Meine Dobermänner werden sie bei lebendigem Leib auffressen!
 
 Nun, man kann es sich vorstellen. Die Maskenbildner seufzten und rollten manchmal die Augen, wenn es wirklich zu bunt wurde, und ich weiß, daß sie sich wahrscheinlich fragten: »Mein Gott, wie wollen die noch irgendwelche Energie übrig haben für den Rest des Tages?« Aber es war unsere Art aufzuwachen. Und dann kam De Kelley herein, wundervoll lakonisch und sanft sprechend, lächelnd und den Kopf schüttelnd über unsere Idiotie. De war für uns beide ein stabilisierender Einfluß; er war immer da, um Bill oder mir zuzuhören, wenn wir über den anderen gemeckert haben (womit wir anfingen, als Spocks Popularität anstieg), und verbreitete seine oft erbetene Weisheit in der klassischen Art eines väterlichen Freundes. Von der Maske ging es aufs Set oder zum Probenraum (obwohl wir nie viel Zeit zum Proben hatten). Jede Folge mußte in etwa sechs Tagen abgedreht werden, also arbeiteten wir immer geradewegs durch bis etwa 18:30 Uhr, genehmigten
 
 uns nur eine kurze Pause zum Mittagessen, welches üblicherweise aus der Kantine stammte. Bis dahin hatten sich etliche Anrufe angesammelt, meistens von Reportern, die um ein Interview baten, oder von Leuten, die mich zu öffentlichen Auftritten einluden. Ich versuchte die meisten der Rückrufe während der Mittagspause zu erledigen, aber es war auch notwendig, ein Telefon in meinem Auto installieren zu lassen. Dies war in den späten Sechzigern noch ziemlich unüblich, aber ich tat es, weil Zeit so kostbar war. Während meiner halbstündigen Heimfahrt beantwortete ich so viele Anrufe wie möglich, so daß ich nicht die ganze Nacht aufbleiben und am Telefon hängen mußte. Um Zeit zu sparen, erwarb ich auch ein rotes Fahrrad, damit ich auf dem Weg zur Kantine oder zu meinem Büro ein paar Minuten einsparen konnte. Nun muß ich hier abschweifen, denn keine Erwähnung dieses Rades könnte vollständig sein ohne die Bill-und-das-Fahrrad-Story. Ich habe schon verraten, daß mein früherer Hauptdarsteller-Kollege ein eingefleischter Witzbold war, aber in manchen Fällen grenzten seine Streiche an Besessenheit. Ich werde nie verstehen, warum, aber mein Fahrrad wurde zum Objekt seiner Obsession. Es fing ziemlich harmlos damit an, daß Bill eines Tages einfach das Rad auf dem Set versteckte und es dann, als ich es wütend verlangte, mit einem stillvergnügten Glucksen zurückgab, so daß ich zum Mittagessen zur Kantine hinüberstrampeln konnte. Aber von da an eskalierte die Geschichte, wie das bei Obsessionen üblich ist: Als nächstes erfuhr ich, daß Bill die Hilfe eines Kameramannes gewann, um es an Seilen hinaufzuziehen, so daß es von der Decke unserer Tonbühne herabhing.
 
 Ein ganz logischer Bursche
 
 Man mag denken, daß dies ein wenig zu weit ging; aber Bill hatte sich gerade erst warmgelaufen. An manchen Tagen fand sich mein armes Rad angekettet an einen Feuerhydranten, dann in Bills Wohnwagen, unter den wachsamen Augen eines seiner wildesten Dobermänner. Frustriert ergriff ich drastische Maßnahmen: Ich schloß das verdammte Rad in meinem Buick ein und parkte ihn direkt neben der Tonbühne. Bill hat natürlich den Buick abschleppen lassen. Aber zurück zum Thema Zeit einsparen. Ein Grund, warum ich es für nötig befand, jede möglich Minute einzusparen, war nicht nur wegen der langen täglichen Arbeitszeit bei der Serie, sondern auch, weil ich fast jedes Wochenende auf Reisen war. Ich schlug fast kein bezahltes Engagement aus, weil ich wußte, daß die Serie nicht ewig laufen würde. Ich hatte viele befreundete Schauspieler gesehen, die ein paar Jahre in einer Serie gearbeitet und ihr ganzes Einkommen verjubelt hatten; dann, als die Serie abgesetzt wurde, waren sie wieder auf Arbeitsuche – ohne regelmäßiges Einkommen und ohne einen Dollar auf der Bank. Ich schloß einen privaten Pakt mit mir selbst, daß dies mir und meiner Familie niemals passieren sollte. Ich sah Star Trek als eine Gelegenheit, Geld für die zukünftige finanzielle Sicherheit auf die Seite zu legen, und genau das tat ich. Wir pflegten einen sehr zurückhaltenden Lebensstil und legten Geld für die Schulausbildung unserer Kinder auf die hohe Kante. Also nahm ich jedesmal an, wenn ich einen bezahlten Auftritt angeboten bekam. Das hieß, daß ich das Studio um siebzehn oder achtzehn Uhr am Freitag verließ und eine Nachtmaschine zu meinem Bestimmungsort nahm. Ich kam an der Ostküste um sechs oder sieben Uhr am Samstagmorgen an, und erwischte gerade noch den letzten Rückflug am Sonntagabend. Ich kann mich an ein paar Gelegenheiten erinnern, bei denen
 
 ich um zwei oder drei Uhr in der Frühe am Montag zurück nach Los Angeles kam. Ich ging direkt ins Studio, schwankte in meine Garderobe und schlief für ein paar Stunden auf der Couch. Von dort ging ich direkt in die Maske. Sicherlich war ich nicht der einzige auf dem Star Trek-Set mit einem grauenhaften Terminkalender. Gene Roddenberry arbeitete am besten nachts. Er war den ganzen Tag am Set, schlug sich mit verschiedenen Problemen herum, und dann, nach Stunden, unter gewaltigem Druck, schrieb oder überarbeitete er noch ein Drehbuch bis 5.30 Uhr morgens. Sehr oft kreuzten wir am Morgen im Studio auf und fanden die Neufassung einer Szene vor, die wir an diesem Tag drehen sollten; sie hatte sich gewaltig vergrößert, weil Gene die ganze Nacht aufgeblieben war und sie neu geschrieben hatte. Dann fuhr er nach Hause, schlief bis 11 Uhr und war noch vor der Mittagspause wieder zurück. Diese langen Tage forderten ihren Tribut von uns allen. Ich wurde sehr besorgt wegen meines Energiehaushalts. Bis zum heutigen Tag habe ich es mir zur Gewohnheit gemacht, ein Glas Honig in meiner Garderobe oder meinem Wohnwagen zu haben. Auf dem Star Trek-Set nahm ich so gegen drei oder vier Uhr am Nachmittag etliche kräftige Schlucke Honig, um weitermachen zu können. Ich lernte auch, sehr leichte Mittagsmahlzeiten zu essen, damit ich nicht schläfrig wurde; um diese sehr schnelle, sehr konzentrierte Arbeit leisten zu können, die eine Serie erfordert, muß man diszipliniert sein, um in Bestform zu bleiben. Natürlich lernten es nicht alle am Set, das schwere Mittagessen zu vermeiden. An einem heißen Nachmittag im August waren Bill und ich mit einer Szene beschäftigt, die einen Kampf mit ein paar ›bösen Jungs‹ und dann einen Dialog zwischen Kirk und Spock erforderte. Wir probten den Kampf sorgfältig und lernten unseren Dialog, und als es Zeit war, die
 
 Kameras heranzurollen, lief alles perfekt: Kirk und Spock erledigten die Bösewichter mit Leichtigkeit und gingen dann über zum Dialog. Nun, fast perfekt. Als Bill und ich unseren Text aufsagten, wurde ich eines seltsam rumpelnden Geräusches in meiner Nähe gewahr. Ich konnte nicht genau herausfinden, was es war oder woher es kam, aber aus dem eigenartigen Schimmern in Bills Augen konnte ich schließen, daß er es auch hörte. Aber die Kameras liefen noch, und so hielten wir tapfer durch; kurz vor dem Ende der Szene bemerkte ich plötzlich, was geschehen war. Wie es schien, war einer der am Kampf beteiligten Stuntmänner ›bewußtlos‹ zu Boden gegangen – ruhte sich dann dort aus, weil er wußte, er hatte seine Arbeit in der Szene beendet, und war daraufhin fest eingeschlafen. Das seltsame Rumpeln war der Sound seines lauten Schnarchens! Ein weiterer Tribut, den meine Rolle als Spock forderte, war folgender: Natürlich lachte ich am Morgen viel mit Bill, und sogar ein paarmal auf dem Set; Herumkaspern ist eine natürliche Art, mit Druck und Erschöpfung fertig zu werden. Aber manchmal, wenn es wirklich lustig wurde, ging ich weg, aus Angst, ich könnte Schwierigkeiten haben, in meiner Rolle zu bleiben. Ich verharrte also im ›Spock-Modus‹ auch ohne Kamera, weil ich glaube, daß ich besser arbeiten kann, wenn ich die Zeit auf der Bühne und die außerhalb nahtlos ineinander übergehen lasse; wenn ich Spock war, bevor die Kameras liefen, passierte es mir nicht, daß ich mich mitten in der Szene in die Rolle hineinfummeln mußte. Je beständiger ich in meiner Rolle als Spock blieb, desto beständiger wurde meine Darstellung. Jedenfalls hatte das lange Verweilen in der Psyche des Vulkaniers definitive Nebenwirkungen auf den Menschen Nimoy. Der Charakter, den ich entwickelt hatte, gewann schnell ein Eigenleben und begann mich zu beeinflussen, statt umgekehrt! In Spocks Kopf
 
 zu leben, war wie in einem Dampfkochtopf; seine Gefühle zu unterdrücken, ist schließlich ein unnatürlicher Zustand. Ted Sturgeon, der ›Amok Time‹ (›Weltraumfieber‹) schrieb, hatte recht – irgendwie muß es schließlich heraus! In meinem Fall fand ich heraus, daß ich schon bald Bauchlandungen mit emotionellen Ausbrüchen machte. Manchmal fühlte ich sie kommen und versteckte mich an einem ungestörten Ort, bis der Sturm vorüber war. Einmal überkam es mich, während ich mit Gene Roddenberry in seinem Büro über ein Drehbuch diskutierte. Es war ein typisches Treffen, und ich legte los, sagte etwas in der Art von: »Okay, Gene, hier auf Seite zweiundfünfzig ist Spock in einen Kampf verwickelt, aber ich glaube, daß er einen Weg finden könnte, Gewalt zu vermeiden…« Und Gene, angetan mit seiner typischen Strickjacke und den zerknitterten Arbeithosen, sah stirnrunzelnd hinunter auf seine Kopie des Drehbuchs und antwortete: »Komm, Leonard – wir brauchen hier ein bißchen Action. Spock weiß, daß Gewalt in diesem Fall notwendig ist…« »Nun, wenn du darüber nachdenkst, Gene, gibt es vielleicht tatsächlich einen interessanteren Weg, die Action zu fördern ohne einen Faustkampf…« »Leonard, in der Theorie stimme ich dir zu, aber wir haben keine Zeit! Das Studio sitzt mir wie immer im Nacken. Ich habe noch genau zwei Tage, um das nächste Drehbuch fertigzuschreiben!« »Es muß keine Generalüberholung sein. Aber Spock würde sich auf eine solche Gewalt nicht ohne eine wesentlich größere Motivation einlassen. Ich bin sicher, du könntest…« »Leonard, um Himmels willen, ich habe dir gesagt…« »Gene, beruhige dich. Ich versuche nicht, dir Schwierigkeiten zu machen. Ich frage ja nur…«
 
 Nun, man kann es sich vorstellen. Gene fror ein, ich wurde immer nervöser, es kam zu einem Wortwechsel. Und ganz schnell wurde ich von einem Gefühl der Frustration überwältigt, das weit über dieses Drehbuch oder diesen Anlaß hinausging. Erschöpfung, Streß und die Stunden, die ich in der Haut des Vulkaniers zugebracht hatte, erwischten mich schließlich – und ich mußte darum kämpfen, meine Tränen zurückzuhalten, als eine gewaltige Woge von Emotionen über mich hereinbrach. Mein ›vulkanisches Training‹ gestattete es mir, noch ein gewisses Maß an Kontrolle aufrechtzuerhalten. Ich stand auf und sagte heiser: »Es tut mir leid, Gene, aber ich muß gehen.« An seinem leicht erstaunten Gesichtsausdruck erkannte ich, daß er sah, wie nahe ich den Tränen war. Um uns beiden die Verlegenheit zu ersparen, rannte ich raus und direkt in meine Garderobe, wo ich blieb, bis der Sturm vorüber war. Spock ist sogar in mein Privatleben eingedrungen; ich brauchte den größten Teil des Wochenendes, um mich zu entspannen, mich zu ›entvulkanisieren‹ bis zu dem Punkt, wo ich meine Gefühle wieder leichter äußern konnte. Zu der Zeit war es dann schon fast Montag morgen. FRAU: Schatz, was möchtest du dieses Wochenende tun? MANN: Etwas Erholsames. Ansonsten habe ich keine besonderen Pläne. FRAU: Warum gehen wir nicht ins Kino? MANN: Das wäre nett. Was möchtest du sehen? FRAU: Nun, es läuft eigentlich nichts, was mich besonders interessieren würde… MANN: Dann ist es unlogisch hinzugehen. Wir sollten nach einer Alternative suchen. FRAU: Leonard… Du tust es schon wieder! MANN: Tue was?
 
 FRAU:
 
 Du hörst dich an wie Spock!
 
 ›The Naked Time‹ (›Implosion in der Spirale‹) war die siebte Episode, die wir drehten, etwa vier oder fünf Wochen nach Spocks ›Geburt‹ in ›Corbomite‹. Aber ich schließe sie hier ein, weil sie eine maßgebliche Episode für den Vulkanier war, eine, die in meinem Kopf und in den Köpfen der Zuschauer exakt zementierte, wer Spock war. In gewissem Sinne vervollständigte sie die Transformation, die mit dem Ausdruck »Faszinierend…« begonnen hatte. ›The Naked Time‹ markierte auch meinen ersten Konflikt mit einem Autor über die Darstellung von Spock. Die Episode war von unserem beteiligten Produzenten, John D. F. Black, geschrieben worden, der mit einem sehr interessanten Konzept aufgewartet hatte, das es dem Innenleben der Charaktere erlaubte, sich zu entwickeln und für die Zuschauer wirklich zum Leben zu erwachen. Jeder, der mit der Serie vertraut ist, wird sich wohl an diese Folge erinnern, da sie noch immer zu den Lieblingsepisoden der Fans gehört. Das Konzept war das folgende: Die Crewmitglieder der Enterprise wurden mit einem Virus infiziert, das ihre Hemmungen beseitigte und bewirkte, daß ihr ›verborgenes Ich‹ zum Vorschein kam. Zum Beispiel rannte Sulu verwegen mit einem Schwert durchs Schiff. (Wir alle entdeckten, George Takei hegte wirklich den geheimen Wunsch, Errol Flynn zu sein, denn wir konnten ihn nicht dazu kriegen, damit aufzuhören, nachdem die Kameras nicht mehr liefen.) Es war eine großartige Idee. Aber in meinem Fall konzentrierte sich Johns ursprünglicher Entwurf strikt auf das Humorige, das Frivole. Das Drehbuch schrieb für Spock vor, aus dem Turbolift in einen Korridor zu treten, wo er von einem Mann der Crew angepöbelt wird, der herumrennt und dem
 
 Vulkanier einen Schnurrbart aufmalt. Spock bricht darüber in Tränen aus, als er den Korridor hinunterschwankt. Es war eine lustige Szene, theatralisch und einfallsreich. Aber sie hat mich unheimlich gestört. Bis dahin hatte ich Spock gut genug kennengelernt, um zu wissen, daß Würde einer der wichtigsten Charakterzüge der Persönlichkeit des Vulkaniers war. Der Zwischenfall mit dem Pinsel erschien mir als eine sinnlose Aktion, die geeignet war, ihm diese Würde zu nehmen – und außerdem stand sie im Gegensatz zu allem, was ich von ihm wußte. Aus meiner eigenen Erfahrung war ich sicher, daß Spock es sich selbst niemals gestattet hätte, vor diesem Mann der Crew in Tränen auszubrechen; er würde um jeden Preis die Kontrolle bewahren und seine Schranken nicht eher fallenlassen, bevor er nicht einen ungestörten Platz gefunden hätte.
 
 Mit Majel Barrett in ›The Naked Time‹
 
 Ich gab die obengenannten Bedenken an John weiter, und bat ihn, die Szene neu zu schreiben, so daß Spock gegen die Auswirkungen des Virus kämpft, dann in einen leeren Raum eilt, in dem er darum kämpft, die Kontrolle über sich selbst zurückzugewinnen. Nun muß man verstehen, daß Autoren/Produzenten in einer Fernsehserie einen extrem harten Job haben; um in einer Metapher zu schwelgen: Sie jagen ständig den Hasen, dürfen ihn aber niemals fangen. Sobald sie die letzte Seite eines Drehbuches aus der Schreibmaschine gezogen haben, kommt jemand daher und sagt: »Da gibt es eine problematische Szene im zweiten Akt; dieses Drehbuch muß total überarbeitet werden.« Natürlich sollten sie schon längst am nächsten Drehbuch arbeiten, ohne Chance auf eine Pause zum Luftholen, also schätzen sie es nicht, wenn die Schauspieler sie in ihrer Arbeit behindern. »Auf keinen Fall«, erklärte mir John kategorisch. »Es ist keine Zeit dafür, Leonard. Spiel die Szene einfach so, wie sie geschrieben ist.« Aber der Vulkanier schaute mir damals schon über die Schulter; ich blieb stur dabei, ihm seine Würde nicht entreißen zu lassen, nur eines kurzen Augenblicks von Humor zuliebe. Und ebenso glaubte ich, daß wir dabei eine Gelegenheit für etwas Tiefergehendes verpaßten. Also holte ich tief Luft und ging zu Gene Roddenberry. Gene hörte sehr nachdenklich zu und meinte dann: »Du hast recht. Es paßt wirklich nicht zu Spock. Mach dir keine Gedanken, ich kümmere mich darum.« Ich ging zurück an die Arbeit am Set, und etwa eine Stunde später kam John Black zu mir herüber, und mit einem leicht widerwilligen Gesichtsausdruck sagte er: »Okay. Sag mir, was du dir vorstellst.«
 
 »Es geht um Emotion kontra Logik«, sagte ich ihm. »Liebe kontra Mathematik, Kummer kontra Pi mal r im Quadrat.« Mit diesem Informationshäppchen, ging John zurück und schrieb diese wundervolle Szene für Spock, wie sie nun in ›The Naked Time‹ erscheint. Nachdem er infiziert wurde, sucht der Vulkanier nach einem ungestörten Ort, an dem er seinen emotionalen Sturm ausleben kann; während er dort ist, singt er Multiplikationstabellen, in dem Versuch, die Kontrolle zurückzugewinnen. Aber es ist zwecklos. Gerade als er sich selbst einredet: »Ich bin Vulkanier! Ich habe meine Gefühle unter Kontrolle! Unter Kontrolle…«, bricht er endgültig zusammen, und wir erfahren, was die Quelle seines Kummers ist: Er konnte sich niemals dazu durchringen, seiner menschlichen Mutter zu sagen, daß er sie liebt. Es tut mir für die Frustration leid, die die Neufassung John bereitet hat, aber ich bin sehr dankbar für das Ergebnis, denn diese Szene zeigt dem Publikum wirklich den inneren Konflikt, der den Vulkanier bewegt. Der Regisseur, Marc Daniels, hat bei der Kameraführung in dieser Szene wunderbare Arbeit geleistet. Als ich in den ›Besprechungsraum‹ hineinging und mich an den Tisch setzte, machte die Kamera einen ›Pas de Deux‹, in dem sie um mich herum auf meine andere Seite drehte. Es war eine sehr unübliche Technik für eine Fernsehserie, weil sie schwierig war und Zeit kostete; es wäre viel einfacher gewesen es nur aus einer Richtung zu drehen, weil die Ausleuchtung viel einfacher gewesen wäre. Aber Marc engagierte sich darin, die Szene auf diese mehr herausfordernde – und künstlerischere – Art zu gestalten. Während ich in der Maske war, um das Make-up ausbessern zu lassen, wurde das Set peinlichst genau ausgeleuchtet. Als alles fertig war und ich zum Set zurückkehrte, entdeckten wir
 
 zu unserer Bestürzung, daß wir nur noch Minuten hatten, in denen wir die Szene abdrehen mußten. Hier muß ich etwas erklären: Wie die meisten Fernsehserien hatten wir ein extrem knappes Überstundenbudget. Mit anderen Worten. Wir durften keine Überstunden machen. Wenn es 18.18 Uhr war, mußten wir den Stecker aus der Dose ziehen und das Set verlassen, ob die Szene im Kasten war oder nicht – und der Terminplan für den nächsten Tag erlaubte es uns nicht, auf sie zurückzukommen und sie fertigzudrehen. Um dieser Tatsache Nachdruck zu verleihen, wanderten Roddenberry und zwei oder drei Produktionsassistenten heraus zum Set – um uns durch ihre schweigende, ominöse Gegenwart wissen zu lassen, daß sie auf die Uhr sahen. Wie hatten gerade mal genug Zeit für eine Aufnahme – also mußte es perfekt laufen! Bei der Erinnerung an diesen Moment kommt mir eine Unterhaltung in den Sinn, die ich mit dem Astronauten Alan Shepard geführt hatte. Er erzählte mir, als er damals in der Mondlandefähre war, gab es einige mechanische Schwierigkeiten, und er hatte nur Sekunden, um zu entscheiden, ob er die Landung auf dem Mond durchführen oder abbrechen sollte. Die Vorzeichen waren nicht gut, und jedermann bei der NASA stand bereit – ungefähr so wie unsere hochgeschätzten Produzenten –, um den Stecker zu ziehen und die ganze Mission abzublasen. Shepard machte weiter und schaffte die Landung – und irgendwie gelang uns das auch. Die Uhr tickte, und die Kameras liefen, und wie durch ein Wunder oder durch Magie lief die Szene plangemäß. Wir bekamen auf Anhieb eine großartige Aufnahme, und um genau 18.18 Uhr packten wir ein. Diese Folge hatte eine enorme Auswirkung auf die Popularität der Serie – und auf die von Spock. In der Woche
 
 nach der Sendung der ersten Episode bekam ich weniger als ein Dutzend Fanbriefe; nach der zweiten vielleicht vierzig oder fünfzig. Aber nachdem ›The Naked Time‹ gesendet worden war, kam die Fanpost dann in großen Waschkörben, von denen jeder Hunderte von Briefen enthielt. Der Vulkanier war geboren und strampelte, aber – wenn Sie mir den Ausdruck verzeihen – der faszinierendste Abschnitt seines Wachstums stand erst noch bevor.
 
 4 Vulkanalien oder:
 
 Der Vulkanier wächst heran
 
 SPOCK: Eine Frage. NIMOY: Ja, Spock? SPOCK: Dieser Vorgang… das Rezitieren von Dialogen. Die Zurschaustellung von Gefühlen, die von einer Kamera aufgezeichnet wird… ist das dein erwählter Beruf? NIMOY: Ja. Beruf, Berufung… SPOCK: Und ist verantwortlich für die zu treffenden Entscheidungen? Zum Beispiel, was sollen wir der Öffentlichkeit zeigen? Die Beschreibung des Charakters, und so weiter? NIMOY: ES ist ein Zusammenwirken, Spock. Autoren, Produzenten, Regisseure und Schauspieler haben alle daran teil. Auf jeden Fall werde ich kräftig mit Hand anlegen. SPOCK: Das hoffe ich stark.
 
 EINE
 
 VERÄNDERUNG im Verhalten von NBC gegenüber Star Treks außerirdischem Mitglied fand nach ›The Naked Time‹ statt. Nachdem die Neuigkeiten über Spocks Popularität beim Publikum bis zu den Verantwortlichen des Senders durchgesickert waren, sagten sie zu Roddenberry: »Sagen Sie mal, warum machen Sie nicht mehr mit diesem Marsianer in der Serie?« Natürlich war Gene überglücklich, dieser Verpflichtung nachzukommen. Je weiter die erste Season voranschritt, desto mehr begannen die Episoden von dem mysteriösen Hintergrund des Vulkaniers zu enthüllen und gewisse angeborene Fähigkeiten und Traditionen zu zeigen. Bei der Vorbereitung darauf, die Rolle zu spielen, hatte ich mir bereits einige Gedanken über vulkanische Kultur und Bräuche gemacht, und war zu dem Schluß gekommen, daß die Vulkanier eine berührungs-orientierte Gesellschaft waren, daß INTERESSANTE
 
 die Finger und Hände bekanntes Hauptmerkmal sein sollten, waren sie doch Berührungstelepathen. Basierend auf diesem Konzept wurde der vulkanische Nervengriff erfunden. Es kam dazu während der Dreharbeiten zu ›The Enemy Within‹ (›Kirk : 2 = ?‹), eine Episode, in der Captain Kirk mit der ›bösen‹ Hälfte seiner Persönlichkeit konfrontiert wird – seinem eigenen ›Mr. Hyde‹, wenn man so will. In einer besonderen Szene begegnete dieser ›böse‹ Charakter dem ›guten‹ Kirk und war kurz davor, ihn mit einer Phasersalve umzubringen. Das ursprüngliche Drehbuch schrieb für Spock vor, sich von hinten an den ›bösen‹ Kirk heranzuschleichen und ihm mit dem Kolben des Phasers eine über den Schädel zu geben. Die Szene regte mich auf, als ich sie zum ersten Mal las; sie schien mehr in den Wilden Westen als ins dreiundzwanzigste Jahrhundert zu passen. Ich konnte den Vulkanier förmlich in mein Ohr flüstern hören: SPOCK: Barbarisch. Ein Vulkanier würde unter allen Umständen unnötige Gewalt vermeiden. Wir haben schließlich wissenschaftliche Methoden, durch welche sich die Anwendung von Gewalt als veraltet erweist… Während ich die vulkanische Nachdrücklichkeit weiterhin zu spüren bekam, sprach ich mit dem Regisseur, Leo Penn, über meine Bedenken. Leo stimmte mir zu, daß sie berechtigt waren, und fragte, welche Alternativen ich vorzuschlagen hätte. Nachdem ich ihm die Sache mit den Vulkaniern erklärt hatte, und daß sie zweifelsfrei mit der Anatomie aufsässiger Humanoider vertraut waren, schlug ich vor, sie sollten fähig sein, eine besondere Energie aus ihren Fingerspitzen auszusenden. Wirkt sie auf die entsprechenden Nervenzentren
 
 an Genick und Schultern eines Menschen ein, würde diese Energie den Menschen bewußtlos werden lassen. Leo bat um eine Demonstration. Da Bill Shatner der zweite an dieser Szene beteiligte Schauspieler war, war er das beste verfügbare Opfer. Ich instruierte Bill heimlich über das, was ich mir vorstellte, und dann machten wir beide unsere Präsentation für den Regisseur. Ich übte Druck auf einen Punkt an Bills Hals und Schultern aus, und er sank sehr überzeugend und kooperativ zu einem ›bewußtlosen‹ Häufchen auf dem Fußboden zusammen. So also wurde der berühmte Nervengriff geboren, nicht zuletzt wegen Bill Shatners Talent, auf ein Stichwort in Ohnmacht zu fallen. Viel interessanter noch als der vulkanische Nervengriff war die Gedankenverschmelzung, eine Gene RoddenberryErfindung. Sie tauchte zum ersten Mal auf in ›Dagger of the Mind‹ (›Der Zentral-Nervensystem-Manipulator‹), in der ein offensichtlich verrückter Flüchtling aus einer Strafkolonie um Asyl auf der Enterprise bittet. Der Verrückte, Van Gelder (gespielt von Morgan Woodward), klagt, zusammenhanglos stammelnd, seine Gefängniswärter an, Sadisten zu sein. Um an die verborgene Wahrheit hinter den verdrehten Gedanken des Mannes zu kommen, führt Spock die vulkanische Gedankenverschmelzung durch, bei der er sein Bewußtsein mit dem des Menschen verbindet. Im Original war es eine langweilige Einführungsszene, in der Van Gelder auf der Krankenstation ausführlich befragt wurde. Um sie dramatischer zu machen, erfand Gene die vulkanische Gedankenverschmelzung – die in dieser Folge als eine sehr gefährliche und riskante Sache dargestellt wurde. Tatsächlich versichert Spock McCoy, daß Van Gelder nichts geschehen wird – obwohl er klarstellt, daß sein eigener Verstand einem großen Risiko ausgesetzt ist. Wenn man die Episode anschaut, wird man sehen, daß sie mir Gelegenheit dazu gab
 
 auszudrücken, welche Bedeutsamkeit die Berührung für Vulkanier hat; Spock benutzt seine Finger und Hände, um Van Gelders Gesicht und Schädel zu ›sondieren‹. Es war eine viel dramatischere Art, Informationen zu erlangen, als ein Haufen Fragen, und sie wurde zu einem beliebten Trick der Autoren der Serie. (Je häufiger Spock die Gedankenverschmelzung anwendete, desto weniger gefährlich schien sie zu werden; nach einiger Zeit verblaßte die Idee, daß sie außergewöhnlich riskant sei.) Ich begrüßte das Konzept, nicht nur wegen seiner Dramaturgie, sondern weil es mir Gelegenheit gab, neue Facetten meiner Rolle zu zeigen.
 
 Vor der Gedankenverschmelzung mit dem geistesgestörten Van Gelder (Morgan Woodward) in ›Dagger of the Mind‹
 
 Aber meine liebste Anwendung der Gedankenverschmelzung erschien nicht in ›Dagger of the Mind‹, sondern in ›Devil in the Dark‹ (›Horta rettet ihre Kinder‹), etliche Monate später gedreht. Tatsächlich zählte ›Devil in the Dark‹ zu meinen Favoriten, zusammen mit anderen, vor allem ›Amok Time‹, ›City on the Edge of Forever‹ (›Griff in die Geschichte‹), ›Journey to Babel‹ (›Reise nach Babel‹), ›The Naked Time‹ und ›This Side of Paradise‹ (›Falsche Paradiese‹). Warum? Nicht weil sie Spock groß herausstellte oder mir eine einmalige Gelegenheit als Schauspieler gab – das tat sie beides –, und auch nicht, weil sie mir meine erste und bisher einzige Gelegenheit bot, eine Szene mit einem Felsen zu spielen. Die Episode blieb eine meiner Favoriten wegen ihres Themas. Die Geschichte handelt davon, daß die Enterprise kommt, um eine Crew menschlicher Minenarbeiter zu retten, die von einem Wesen angegriffen und getötet werden, das sich durch den Fels gräbt. Die Minenleute wollen allesamt das Wesen töten (das, wie wir später erfahren, eine Horta ist). Kirk und Spock spüren die Horta auf, und Spock führt eine Gedankenverschmelzung mit ihr durch, nur um zu entdecken, daß es eine Sie ist – eine Mutter, die ihre Eier vor den Minenarbeitern beschützt, welche die seltsamen ›Felsen‹ zerstören. Am Ende erklärt Kirk den Minenleuten die Situation, die dann eine glückliche Partnerschaft mit der Horta eingehen. Sie und ihre Nachkommenschaft werden vor Schaden bewahrt, und im Gegenzug nützt deren natürliche Fähigkeit, Felsen aufzulösen, den Minenarbeitern bei der Arbeit. Es ist ein starkes Thema, das von Rassismus und interkulturellen Konflikten handelt – die Angst vor der Person oder Sache, die wir nicht kennen und nicht verstehen. ›The Devil in the Dark‹ veranschaulicht sehr schön, wie unbegründete Angst Gewalt erzeugt – und wie ein
 
 Verständigungsversuch beiden Seiten in einem Konflikt nützen kann. (Ich wollte nur, dies wäre im richtigen Leben ebenso schnell zu erreichen!) Diese Episode war also signifikant in Sachen Entwicklung für den Vulkanier, denn sie erlaubte uns, durch die Gedankenverschmelzung einen flüchtigen Blick in die Tiefe seiner Psyche zu werfen. Sie zeigte auch einen wesentlich pazifistischeren Charakter als den Spock in ›Where No Man‹, der kaltblütig den Captain dazu drängt, Gary Mitchell umzubringen. In ›Devil‹ wurde festgelegt, daß Vulkanier alle Lebensformen achten, und gewillt sind, fast keine Mühe zu scheuen, um Gewalt ihnen gegenüber zu vermeiden. Wir haben diese Folge im Januar 1967 gedreht. Ich kann mich sehr gut daran erinnern, denn während wir eine Szene drehten, in der Kirk sehr viel Text hat, bekam Bill Shatner einen Anruf. Sein Vater in Florida war soeben gestorben. Die Produzenten sagten ihm, er solle schon losfahren; sie würden ihm sofort einen Platz in einem Flugzeug zu buchen – aber Bill schüttelte den Kopf, biß die Zähne zusammen und sagte: »Nein, wir sind gerade mitten in einer Szene, und die mache ich fertig, bevor ich das Set verlasse.« De Kelley und ich sagten beide: »Es ist okay. Fahr los, Bill. Geh nur ruhig…« Aber Bill ist eine Kämpfernatur. Er war entschlossen, der Herausforderung nicht auszuweichen. Und er beendete die Szene, obwohl die Anspannung auf dem Set schier unerträglich war, mußten wir doch alle hilflos mit ansehen, wie er darum kämpfte, es zu schaffen. Es war ein harter Nachmittag voller Gefühle; es gab wirklich nichts, was wir für ihn hätten tun können, außer ganz nah bei ihm zu bleiben. Schließlich beendete Bill die Szene und ging, während wir damit begannen, die Szene zu drehen, in der Spock sich der Horta nähert, um mentalen Kontakt zu ihr herzustellen. Kirk
 
 sollte währenddessen dastehen und zusehen. Wir filmten schließlich den Rücken von Bills Double, so daß wir die große Totale bekamen, dann den Schwenk auf mich mit der Horta. Später, als Bill zurückkam, machten wir mit ihm noch einige Nahaufnahmen von vorne. Für diejenigen, die ihren Spaß an Kleinigkeiten in Star Trek haben, gibt es eine interessante Inkonsistenz in der Episode. Wenn man die Gedankenverschmelzungsszene in ›Devil‹ sorgfältig beobachtet, wird man folgendes feststellen: Wenn die Kamera auf Kirks Rücken blickt, hält er den Phaser an seiner Seite nach unten. Aber wenn die Aufnahme Bill von vorne zeigt, hat Kirk den Phaser erhoben und zielt auf die Horta. Bill kam wenige Tage später aus Florida zurück. De Kelley und ich spielten ein paar Szenen nach, um ihm zu zeigen, was wir gemacht hatten, so daß er wußte, wie er bei den Nahaufnahmen reagieren mußte. Ich erklärte die Gedankenverschmelzungsszene mit der Horta, wie ich das Wesen angefaßt hatte und dann ausgerufen hatte: »Schmerz…« Nun, trotz der persönlichen Tragödie, die Bill gerade durchgemacht hatte, war sein teuflischer Sinn für Humor noch völlig intakt. Er verschränkte die Arme und sagte nachdenklich: »Erzähle mir noch mal, worauf ich reagiere. Was genau hast du getan?« »Nun«, sagte ich, »ich habe geschrien: (und hier gab ich eine schwache Nachahmung der tatsächlichen Vorstellung wieder) Schmerz! Schmerz…« »Hmm«, grübelte Bill, und indem er einen seriösen ›Immer ganz der Profi‹-Gesichtsausdruck annahm, fügte er hinzu: »Gut, ich hätte gern, daß du es noch mal voll ausspielst, genauso wie du es gemacht hast, als ich nicht hier war.«
 
 Bill, De, ich… und ein Felsen (›Devil in the Dark‹) Also kniete ich mich folgsam hin, schloß die Augen und griff nach einer imaginären Horta. »Schmerz!« schrie ich, holte Luft, füllte meine Lungen bis zu ihrer maximalen Kapazität und schrie mit voller Lautstärke »SCHMERZ…!« Auf dem Set fuhren die Köpfe herum, Augen weiteten sich vor Überraschung. Und Bill, die Augen mit einem niederträchtigen Glänzen erfüllt, brüllte: »Jesus! Bringt bitte jemand diesem armen Mann ein Aspirin?« Unmittelbar vor ›Devil in the Dark‹ drehten wir eine Episode, vor der ich mich echt fürchtete. Sie hieß im Original ›The Way of the Spores‹ von Nathan Butler (ein Pseudonym von Jerry Sohl) und zeigte eine Romanze zwischen Mr. Sulu und einem hawaiianischen Mädchen, Leila Kalomi. Wie auch immer, Gene Roddenberry hatte das Gefühl, daß das Drehbuch nicht funktionierte, also übergab er das Drehbuch an seine damalige Sekretärin, Dorothy (D. C.) Fontana, die bereits Drehbücher für andere Fernsehserien verfaßt hatte.
 
 Dorothy hatte im Jahr 1960 die Episode ›A Bounty for Billy‹ geschrieben, für die Fernsehserie The Tall Man mit Barry Sullivan in der Hauptrolle – eine Episode, in der ich zufällig ebenfalls auftrat. Ich erinnere mich daran, daß ich von ihr ein herzliches Schreiben bekam, in dem sie mir sagte, wie sehr sie mit meiner Darstellung zufrieden sei; ihre Freundlichkeit hat mich sehr beeindruckt. Dorothy ist eine sehr talentierte, solide Individualistin, vor der ich den allergrößten Respekt habe. Aber damals, im Jahr 1967, als sie auf die Star TrekTonbühne kam und mir sagte: »He, ich habe eine Idee für eine Liebesgeschichte mit Spock«, war ich entsetzt. Schlimmer noch als entsetzt – ich hatte Angst. »Schauen Sie«, sagte ich zu ihr, »es macht mich schon nervös, Sie über so etwas nur reden zu hören. Ich glaube, wir haben den Charakter gut im Griff, und ich möchte das, was wir erreicht haben, nicht verlieren.« Der Vulkanier war in meiner Vorstellung – und in der Vorstellung der Zuschauer – fest etabliert als cooler, distanzierter Charakter, und allein schon das Begriffspaar Spock und ›Liebesgeschichte‹ schien ein Widerspruch in sich selbst zu sein. »Vertrauen Sie mir«, sagte Dorothy »Es gibt einen Weg, wie wir das passend machen können…« Und erklärte mir die Geschichte. Spock hatte vor einiger Zeit, während eines kurzen Aufenthalts auf der Erde, eine Frau namens Leila kennengelernt, die sich hoffnungslos in ihn verliebt hatte. Nun, sechs Jahre später, treffen sie sich wieder auf einem Planeten, auf dem ›Sporen‹ die Bevölkerung infiziert haben; die ›Symptome‹ schließen einen Verlust von Hemmungen und ein tiefes Empfinden der Zusammengehörigkeit und der Liebe ein… Ich erinnere mich hier an ein Gene Roddenberry-Memo vom Mai 1966 über Spock, in dem es an einer Stelle hieß:
 
 …Spocks ›hypnotischer‹ Blick beeindruckt irdische Frauen sehr stark, und er tut alles, um allzuviel Kontakt mit ihnen zu vermeiden. Dazu gibt es eine Hintergrundstory: Vor vielen Jahren, als Mr. Spock in die Flotte eintrat, war er in diesem Punkt unvorsichtig, vielleicht genoß er diese seltsame Macht über irdische Frauen sogar. Aber dies hat ihm sehr schnell sowohl persönlich als auch beruflich Ärger eingebracht… Eines dieser Ärgernisse hieß zweifellos Leila Kalomi. Ich gebe zu, ich war neugierig, aber trotzdem immer noch ziemlich entnervt von der ganzen Idee. Sogar noch, als wir schon mit den Dreharbeiten zu der Episode begonnen hatten – die jetzt den neuen Titel ›This Side of Paradise‹ trug –, fand ich es gleichzeitig beängstigend und befreiend, als Spock Gefühle zu äußern. Wie würden die Fans darauf reagieren, den coolen, rationalen Spock buchstäblich von Baum zu Baum schwingen zu sehen? (Wie auch immer, trotz meiner Aufgeschrecktheit mußte ich zugeben, daß es großen Spaß machte, die Folge zu drehen. Nicht nur, daß ich verkehrt herum von den Ästen eines Baumes herabhing, ich mußte meinem kommandierenden Offizier eine scheuern und einen direkten Befehl verweigern!) So, wie es schließlich geschrieben war, mußte Spock in ›Paradise‹ nicht nur eine Frau küssen; das Drehbuch deutete noch viel mehr an. (Nach dem ersten Kuß erscheint Spock in der nächsten Szene in Zivilkleidung, was dazu führt, daß man sich wundert, was wohl während der Werbepause passiert ist.) Jill Ireland, eine reizende Dame, sollte die Leila Kalomi spielen. (Der vage hawaiianisch klingende Name war geblieben, obwohl die Schauspielerin blond und blauäugig war.) Sie war mit Charles Bronson verheiratet – damals schon bekannt für seine Bösewicht-Rollen, noch bevor die ›Death Wish‹-Filme aufkamen. Die beiden waren sehr verliebt, und
 
 Charlie ließ verständlicherweise seine schöne Frau nicht aus den Augen – das ging so weit, daß er bei jeder von Jills Szenen am Set anwesend war. Nun ziehe man in Betracht, daß ich schon nervös war wegen der Wirkung, welche diese Episode auf den Charakter von Spock haben könnte. Und obendrein mußte ich wiederholt Charlie Bronsons Frau zu küssen, während er dabeistand und zusah!
 
 Der verliebte Vulkanier: Ein von Sporen überwältigter 
 
 Spock mit Leila Kalomi (Jill Ireland) und Sulu (George 
 
 Takei) in ›This Side of Paradise‹ 
 
 Glücklicherweise hatte Dorothy Fontana recht – die SpockLiebesgeschichte konnte passend gemacht werden, und sogar sehr gut; all meine Aufgeregtheit war völlig unbegründet. Bis heute zählt ›This Side of Paradise‹ zu den Lieblingsepisoden der Star Trek-Fans, vielleicht weil sie, ebenso wie ›The Naked Time‹, einen weiteren flüchtigen Blick auf die verborgene Seite des Vulkaniers gewährt. Möglicherweise war jedoch die Star Trek-Episode mit der bis heute größten Resonanz, ›Amok Time‹, die ›Vulkaniershow‹ schlechthin. Geschrieben von dem großen Science FictionAutor Theodor Sturgeon, gewährte uns ›Amok Time‹ den ersten Blick auf Spocks Heimatplaneten (dank einer preiswerten Pappmache-Kulisse auf der Tonbühne, ausgestattet mit einem großen Gong) und auf andere Vulkanier. Sturgeons wunderschönes Drehbuch war vollgepackt mit Vulkanalien. Die Geschichte – eine sehr mutige für die Verhältnisse in den Sechzigern – handelt vom siebenjährigen vulkanischen Fortpflanzungszyklus. Als Spock anfängt, sich merkwürdig zu benehmen, interveniert Kirk und erfährt, daß sein Erster Offizier wegen eines Hochzeitsrituals (das Koon-ut-kal-if-fee) nach Vulkan zurückkehren muß, wenn er nicht sterben will. Kirk setzt seine Karriere aufs Spiel, um Spock zu seinem Heimatplaneten zurückzubringen, und muß sich schließlich mit seinem Freund auf einen Kampf ›bis zum Tod‹ einlassen. Hier ist ein weiteres sachdienliches Zitat aus demselben Roddenberry-Memo vom Mai 1966: …(Die Gefühlsunterdrückung auf Vulkan) führt wahrscheinlich zu einem Bedarf an Hypnose als Teil des sexuellen Aktes, und wir können daraus schließen, daß die Liebe auf Spocks Planet eine etwas gewalttätigere Qualität hat, als dies irdische Ästheten der Menschheit zu genießen erlauben. (Solange sich die Richtlinien der NBC nicht ein
 
 wenig ändern, werden wir wahrscheinlich kein Drehbuch verarbeiten, welches dieses Thema direkt behandelt.) Glücklicherweise schaffte es ›Amok Time‹, vor den Augen der Zensoren des Senders zu bestehen, obwohl die Folge noch immer andeutete, daß vulkanische Sexualität, ebenso wie die vulkanische Vergangenheit, etwas von Gewalt und Gefahr an sich hatte. Der Regisseur war Joe Pevney, der aus der Theaterszene im Osten stammte. Er hatte selbst schon in einigen frühen Schwarzweißfilmen von Warner Brothers mitgewirkt und auch den Freund von John Garfield in Body and Soul gespielt. Joe führte bei vielen Star Trek-Episoden Regie, einschließlich ›Friday’s Child‹ (›Im Namen des jungen Tiru‹), ›The Deadly Years‹ (›Wie schnell die Zeit vergeht‹) und ›The Trouble With Tribbles‹ (›Kennen Sie Tribbles?‹), welche ich, zweifellos aufgrund von Spocks Einfluß, damals nie richtig zu schätzen wußte, weil sie mir ›frivol‹ erschien. John machte seinen Job bei der Regie und der Inszenierung des Koon-ut-kal-if-feeRituals und des Kampfes zwischen Spock und Kirk großartig. Ein großer Teil der Kraft und Würde in ›Amok Time‹ entspringt der fabelhaften Vorstellung, die Celia Lovsky als vulkanische Matriarchin gab. Am Theater hatte Joe schon früher mit Celia (die mit dem Charakterdarsteller Peter Lorre verheiratet war) gearbeitet; er entschied, daß sie perfekt wäre für diesen Part. Er hatte recht. Tatsächlich wollte ich, als wir viele Jahre später für den Kinofilm Star Trek III: The Search for Spock die Besetzung zusammenstellten, eine Schauspielerin haben, die fähig war, die gleiche stolze Würde in die Rolle der Hohepriesterin einzubringen, die Celia bei T’Pau eingebracht hatte. Traurigerweise war sie damals schon von uns gegangen; aber erfreulicherweise hatten wir das
 
 Glück, Dame Judith Anderson zu bekommen, welche die gleiche königliche Pracht auf die Leinwand brachte. Die Worte ›Live long and prosper‹ (Lebe lange und in Wohlstand) waren von Ted Sturgeon geschrieben worden, ein wunderbarer Dramatiker mit dem Herz eines Poeten. Seine außergewöhnlichen Dialoge enthielten so kraftvolle Wortwechsel wie z.B.: T’PAU: Lebe lange und in Wohlstand, Spock. SPOCK: Ich werde nichts dergleichen tun. Ich habe meinen Captain und meinen Freund getötet. Es war ein wunderschönes Drehbuch. Der heute berühmte vulkanische Gruß wurde zum ersten Mal von Spock ausgesprochen, als er zu Beginn des Hochzeitsrituals auf T’Pau zugeht. An diesem Punkt entschloß ich mich, die Gelegenheit wahrzunehmen, der vulkanischen Überlieferung etwas besonderes hinzuzufügen; da Hände und der Tastsinn in der Kultur sehr wichtig waren, erschien mir eine Art nonverbaler Gruß sinnvoll, der eine Hand benutzt. Für das, was schon bald als der vulkanische Gruß bekannt werden sollte, lieh ich mir ein Handsymbol des Orthodoxen Judentums aus. Während der Gottesdienste an den hohen Feiertagen segnen die Kohanim (das sind die Priester) die Anwesenden. Während sie das tun, halten sie die Innenseiten beider Hände über die Gemeinde, die Daumen abgespreizt, und die Mittel- und Ringfinger auseinander, so daß jede Hand ein V formt. Diese Geste symbolisiert den hebräischen Buchstaben Shin, den ersten Buchstaben im Wort Shaddai, ›Gott‹; in der jüdischen Kabbala bedeutet Shin auch ›ewiger Geist‹. Das Ritual machte einen außerordentlichen Eindruck auf mich, als ich ein kleiner Junge war und zusammen mit meiner Familie den Gottesdiensten in einer orthodoxen Synagoge
 
 beiwohnte. Die Frauen saßen getrennt von uns auf dem Balkon, und ich saß ziemlich vorne mit meinem Vater, meinem Großvater und meinem älteren Bruder Melvin. Der besondere Moment, als die Kohanim die Versammlung segneten, bewegte mich tief, weil er etwas Magisches und Theatralisches hat. Auf hebräisch sangen sie dann: »Möge der Herr Euch segnen und bewahren. Möge der Herr Euch sein Gesicht zuwenden und Euch Frieden geben…« In ungefährer Gleichzeitigkeit hoben und senkten sich ihre Stimmen in lauten, durchdringenden Rufen – inbrünstig, leidenschaftlich und ekstatisch.
 
 Leben Sie lange und in Wohlstand: Mit der Matriarchin 
 
 T’Pau (Celia Lovsky) in› Amok Time‹ 
 
 »Schau nicht hin«, flüsterte mein Vater. »Schließ die Augen. Du darfst nicht hinsehen.« Da ich ein Kind war, fragte ich natürlich »Warum?« »Weil das der Moment ist, in dem das Shekhinah – der heilige Geist Gottes – das Heiligtum betritt.« Ich hatte gehört, daß dieser Geist, der Gott innewohnte, zu machtvoll, zu schön und zu ehrfurchtgebietend war, als daß ein Sterblicher ihn erblicken und dies überleben könne, also bedeckte ich folgsam mein Gesicht mit meinen Händen. Aber natürlich mußte ich heimlich durch die Finger blinzeln. Und ich sah die Priester, wie sie verzückt in ihrer religiösen Ekstase, Kopf und Gesicht vom Schal verhüllt, ihre Arme über die Gemeinde ausstreckten. Als sie den Geist Gottes beschworen, waren ihre Hände in der Darstellung des Buchstaben Shin fixiert. So kam es also, daß mir das Symbol des Segens der Kohanim in den Sinn kam, als ich in Gedanken nach einer passenden Geste suchte, welche die friedliebenden Vulkanier repräsentierte. T’Pau sollte natürlich Spocks Gruß erwidern, aber Celia Lovsky tat sich furchtbar schwer bei dem Versuch, ihre Hand in die richtige Position zu bringen. Schließlich mußte sie ihre Hände verstecken und eine davon in der passenden Position halten, bis der Augenblick kam, sie zum Gruß zu heben. Der Kameramann mußte schnell arbeiten, um eine Aufnahme davon zu bekommen, ehe die eigenwilligen Finger wieder ihrer eigenen Wege gingen. Der Begriff der handorientierten Gesellschaft wird auch schon früher in der Episode gezeigt, als Spock unter dem mächtigen physischen Druck des Pon-farr steht, und trotzdem entschlossen um die Kontrolle über die Symptome kämpft. Ich sagte mir, daß der Streß an seinen Händen sichtbar sein sollte;
 
 deshalb verschränkt er sie oft hinter dem Rücken, bei dem Versuch, ihr Zittern zu unterdrücken. Interessanterweise beeinflußte der Vulkanier selbst während dieser Episode mein Bewußtsein. Als ich das Drehbuch zu ›Amok Time‹ zum ersten Mal durchlas, war ich hingerissen davon – aber ich hatte starke Bedenken wegen des Endes, wenn Spock ein breites Lächeln zeigt beim Anblick des totgeglaubten Kirk (umgebracht von dem Vulkanier höchstpersönlich). Wenigstens dachte ich, daß ich derjenige war, der Bedenken hatte. Hier ist ein Auszug aus einem Memo, welches ich wegen dieser Episode im Mai 1967 an Gene Roddenberry schickte: Von Seite 64 an habe ich das Gefühl, daß wir uns selbst um eine kraftvollere Pointe dessen betrügen, was dieses sehr starke Drehbuch bietet. Ein Vorschlag wäre, daß Spock und Kirk aufgrund der emotionalen Erfahrung in der Krankenstation dort vielleicht allein sein sollten. Ich fühle mich unwohl dabei, daß Spock die Emotion über den vermeintlichen Tod von Kirk in Gegenwart von McCoy und Christine zeigen soll (mit allem Nachdruck). Ich meine, Spock sollte rausgehen und das mit sich selbst ausmachen. Da er ja aber annimmt, Kirk sei tot, hätten wir hier die Chance für ihn, diese Emotion in Gegenwart des vermeintlich toten Kirk auszudrücken. Wie man vielleicht weiß, wurde die Szene genau so gedreht, wie sie ursprünglich geschrieben worden war, mit McCoy und Schwester Chapel als Eingeweihten bei Spocks Gefühlsausbruch. Und ich bin froh, daß es so war; wann immer ich bei einer Star Trek-Convention war, auf der diese Szene gezeigt wurde, sind die Zuschauer ausgeflippt. Sie lieben es ganz besonders, wenn der Vulkanier Dr. McCoy dann steif
 
 erklärt, daß er nur »eine ganz logische Erleichterung darüber ausgedrückt hat, daß Starfleet einer ihrer besten Offiziere erhalten blieb«. Ich brauchte eine Weile, um herauszufinden, wer wirklich bei der Szene Einspruch erhoben hat. Der Vulkanier sah mir wieder über die Schulter und ließ mich sogar unwissentlich an seiner Statt sprechen. Spock wollte McCoy in dieser gefühlvollen Szene nicht dabei haben, weil er wußte, daß es ihn beim Doktor später teuer zu stehen kam! SPOCK: Unsinnig. Wie ich schon McCoy erklärt habe, war meine Reaktion diejenige einer logischen Erleichterung. Ich habe keine Veranlassung, Zuflucht zu irgendwelchen Ausreden zu nehmen – was für einen Vulkanier gleichbedeutend ist mit einer Lüge. Und wie du sehr gut weißt… NIMOY: (überdrüssig) Ja, Spock: Du bist unfähig zu lügen. Und wie du sehr gut weißt, bist du sehr gut zu ›Übertreibungen‹ fähig. Ist eine Ausrede so weit davon entfernt? SPOCK: (eisernes Schweigen) Eine zweite Star Trek-Episode, die zu den ›vulkanischsten‹ zählt, ist ›Journey to Babel‹ (›Die Reise nach Babel‹), in der Spocks Eltern erscheinen und der achtzehn Jahre alte Konflikt zwischen ihm und seinem Vater, Sarek, umrissen und gelöst wird. ›Babel‹ wurde von Dorothy Fontana geschrieben, die für ihre wundervollen Beiträge zu den ›Vulkanalien‹ so viel Anerkennung verdient wie kaum sonst jemand. (Neben ›Babel‹ und ›This Side of Paradise‹ schrieb Dorothy das Drehbuch zu ›The Enterprise Incident‹ – ›Die unsichtbare Falle‹ –, in der Spock einer verliebten romulanischen Kommandantin begegnet.)
 
 Spocks Vater Sarek wurde von Mark Lenard gespielt, der früher in der Serie einen Romulaner dargestellt hatte. (Dies war einer seiner ersten Jobs, die er in Hollywood bekam – und offenbar hatte er eine so gute Vorstellung abgeliefert, daß die Produzenten, als sie das nächste Mal jemanden für eine andere spitzohrige Rolle brauchten, meinten: »Sagt… erinnert ihr euch an den Typ, der den Romulaner in ›Balance of Terror‹ – ›Spock unter Verdacht‹ – gespielt hat?« Der großen Würde, die er in die Rolle des Sarek eingebracht hat, verdankt er einen festen Platz in den Herzen der Star Trek-Fans. Jane Wyatt, deren Karriere bis zu dem Film Lost Horizons zurückreicht, war ebenso großartig als Spocks Mutter Amanda; beide, sie und Mark, sind wunderbare Menschen und feinfühlige Schauspieler, die Wichtiges zu Star Trek beigetragen haben. (Ich bin sicher, daß Spock es ihr eines Tages verzeihen wird, daß sie einer überschäumenden Menge bei einer New Yorker Star Trek-Convention ein fürchterliches Familiengeheimnis verraten hat. Als die Zuschauer sie bedrängten, Spocks Vornamen zu verraten – wer würde den schließlich besser wissen als seine Mutter? –, antwortete Jane lächelnd: »Harold.«) Obwohl Mark schon in der Serie aufgetreten war, hatte ich noch keine Gelegenheit gehabt, ihn zu treffen und mit ihm zu arbeiten, bis wir eine gemeinsame Szene in ›Babel‹ hatten. Das erste Mal, bei dem wir gemeinsam auftraten, war der Moment, in dem Sarek und Amanda auf der Enterprise ankommen und den Captain begrüßen. Mark war sehr neugierig auf Vulkanier und wollte so viel wie möglich über sie wissen, also diskutierten wir das in aller Ausführlichkeit auf dem Set. »Ich stelle mir vor, daß die vulkanische Kultur ihren Schwerpunkt auf dem Tastsinn hat«, sagte ich ihm, »und ich suche immer nach Gelegenheiten, Hände und Finger zu benutzen, als ein Symbol, ein artspezifisches Merkmal.« Ich
 
 sprach über die vulkanische Gedankenverschmelzung und demonstrierte den Gruß – der Mark glücklicherweise leichtfiel. (Nicht jeder ist so talentiert, wie auch De Kelley bezeugen kann, der als Doktor McCoy von dem Gruß sagte: »Das ist ja schlimmer als die [Ausgeh-] Uniform!« Bill Shatner kann es auch nicht; offenbar können das nur echte Vulkanier gut.) Die Frage war, bis zu welchem Grad, wenn überhaupt, Sarek und seine menschliche Frau ihre Zuneigung öffentlich zeigen würden. Händchenhalten kam ganz klar nicht in Frage, aber ein Kontakt von Finger zu Finger, in einer zeremoniellen, würdevollen Art könnte vielleicht funktionieren… Mark und Jane nahmen sich meine Kommentare zu Herzen und erfanden die wunderbare Geste, bei der Amanda Zeigeund Mittelfinger leicht auf diese beiden Finger von Sarek legt. Es wirkte wunderbar und fügte sich ein in die Struktur einer der besten Episoden der Serie. Da dieses Kapitel von ›Vulkanalien‹ handelt, finde ich es nur passend, einige bürointerne Memos über vulkanische Angelegenheiten zwischen Gene und unserem hart arbeitenden Produzenten, Bob Justman, sowie dem ausführenden Produzenten Herb Solow einzufügen. Diese veranschaulichen die Bemühungen, zu denen unsere engagierten Produzenten bereit waren, um die mehr technischen Aspekte unserer Serie auszuarbeiten – in diesem Fall ein Konzept passender vulkanischer Namen.
 
 An: Gene Roddenberry Von: Bob Justman 
 
 Datum: 13. Mai 1966 Betr.: Star Trek Planet Vulkan Passende Namen
 
 Lieber Gene,
 
 ich würde vorschlagen, daß alle passenden Namen für die
 
 Bewohner von Mr. Spocks Planeten Vulkan einem festgelegten 
 
 Schema folgen.
 
 Zum Verständnis: Alle Namen fangen mit den Buchstaben ›SP‹ an und enden mit dem Buchstaben ›K‹. Alle Namen müssen insgesamt fünf Buchstaben haben – nicht mehr und nicht weniger. Daher: Mr. Spock paßt in dieses Muster. Andere Namen würden wie folgt lauten: Spook Spuck Spack Speek Spouk Spaak Spilk Spiak Spunk Spank Spink
 
 Spurk Sponk Spilk Spalk Spelk Spolk Spulk Spirk Spark Spork Sperk
 
 Spenk Spawk Spauk Speuk Spuik Spouk Splak Splek Splik Splok Spluk
 
 Spakk Speck Spikk Spokk Spukk Spark Sperk Spirk Spork Spurk Spxyx
 
 Ich hoffe, daß die Vorschläge eine riesige Hilfe für Sie sind, und verbleibe Ihr demütiger und folgsamer Diener Robert H. Justman
 
 An: Gene Roddenberry Von: Herb Solow
 
 Datum: 5. Mai 1966 Betr.: Planet Vulkan Passende Namen
 
 Lieber Gene, in einer Industrie, die begründet ist auf dem unkontrollierbaren Appetit nach Kreativität, ist es für das Management eines großen Studios in der Tat herzerwärmend, die Kopie eines Memos zu bekommen, das von einer so eifrigen und akkuraten Erörterung passender Namen auf dem Planeten Vulkan handelt. Wie auch immer, mit der knappen Zeit, mit unserem Terminplan, der uns vorschreibt, mit der Produktion unserer Serie in drei sehr kurzen Wochen zu beginnen, meine ich, daß genug Zeit – oder besser, mehr als genug Zeit – damit verbracht wurde, nach Namen für Mr. Spocks Verwandtschaft zu suchen. In tiefem Respekt vor jedweder Kreativität habe ich das Gefühl, wir sollten uns Dingen von größerer Wichtigkeit zuwenden. H. F. S P.S. Haben Sie auch an den Namen Spiik gedacht? Oder Sprik? Oder Sprak? Oder Sprok? Oder Spruk? Oder Spudk? Oder Spidk? Oder Spuck? Oder Spisk? Oder Spask? Oder Spesk? Oder an irgendeinen der anderen achtundsiebzig Namen, die ich bereits ausgesucht habe? P.P.S. Bitte nehmen Sie sich das Memo von Mr. Justman vom 3. Mai vor, und Sie werden herausfinden, daß der fünfte Name in der Spalte eins derselbe ist wie der sechste in Spalte drei. Ich weiß, daß Ihr Science Fiction-Leute mit Eurem technischen Jargon ein Wort habt, das diesen Vorgang beschreibt. Er ist bekannt als ein ›Fehler‹.
 
 P.P.P.S. Was würden Sie sagen, wenn alle Leute auf dem Vulkan Rechtsanwälte wären (interessante Idee), und sie alle hätten Firmennamen wie Spook, Speek, Spork, Splik und Roddenberry? (Der letzte Name ist notwendig, um es dem Publikum für alle Zeiten zu vergegenwärtigen, daß er zur Science Fiction gehört.) P.P.P.P.S. Ich muß ebenfalls feststellen, daß in dem Memo vom 3. Mai der achte Name in Spalte 2 derselbe ist wie der achte in Spalte 4. Ebenso ist der zehnte Name in Spalte 2 derselbe wie der neunte in Spalte 4. Es gibt vielleicht noch weitere, aber meine Zeit ist zu kostbar, um sie damit zu verschwenden, Ihnen zu sagen, daß der siebte Name in Spalte 1 derselbe ist wie der dritte in Spalte 2.
 
 »Mein Freund geriet mit seinen Ohren in einen… äh… Reispflücker…« Kirk und Spock begegnen in ›The City at the Edge of Forever‹ einem Polizisten aus den Dreißigern des zwanzigsten Jahrhunderts.
 
 Amüsanterweise wurde das ›S---k‹-Muster für die Namen männlicher Vulkanier tatsächlich zu einer der Regeln in Star Trek. Der Name von Spocks Vater war Sarek, der Begründer des vulkanischen Pazifismus hieß Surak – so hatte also Justmans humorvolles Memo mehr Einfluß, als er wahrscheinlich für möglich gehalten hatte. (Vulkanische Frauen haben meist Namen, die mit ›T’P‹ beginnen, vielleicht zu Ehren der großen Matriarchin T’Pau.) Natürlich wurden die Regeln für männliche Vulkaniernamen ein bißchen gelockert, um jeden Namen zuzulassen, der mit dem Buchstaben ›S‹ beginnt – schließlich, wie auch Justman und Solow bemerkten, gibt es viel mehr Vulkanier, als es ›S---k‹-Kombinationen gibt. (Da wir gerade von der Namengebung in Star Trek sprechen: Ich war immer von der Tatsache beeindruckt, daß Roddenberry seine Charaktere auf Namen taufte, die einen K-Laut enthielten. Man vergleiche nur Kirk, Pike, Spock, Scott, McCoy, Sarek, Picard… Alles sehr harte, kurze, stark klingende Namen, und sicherlich ganz anders als Roddenberry. Wenn man dies psychoanalytisch betrachtet, so könnte man einen Grund darin sehen, daß diese Offiziere ein Teil von Roddenberrys Phantasie waren, und den ›harten Anführer‹ darstellten, der er immer sein wollte.) Bob Justman und Herb Solow waren nur zwei Mitglieder ›hinter den Kulissen‹ der großen Star Trek-Familie. Und, wie in jeder Familie, so hatte auch die unsere ihre guten und schlechten Zeiten, ihre Streitereien und Meinungsverschiedenheiten. Aber das ist ein anderes Kapitel…
 
 5 Spockomanie oder:
 
 Es ist Birnblütenzeit in Medford
 
 NIMOY: Ich war überwältigt von all der Aufmerksamkeit. Überwältigt, geschmeichelt, aufgeregt und verängstigt. SPOCK: Noch einer gewissen Zeit wirst du vielleicht herausfinden, daß es nicht so viel Freude bereitet, eine Sache zu haben, als sie zu begehren. Es ist nicht logisch, aber es ist sehr oft wahr.
 
 IN ›I
 
 AM NOT SPOCK‹ hatte ich eine kurze Unterhaltung mit dem Vulkanier über das Thema Berühmtsein.
 
 NIMOY: SPOCK: NIMOY: SPOCK: 
 
 NIMOY: SPOCK: NIMOY: SPOCK: 
 
 NIMOY: SPOCK: 
 
 Spock – wie fühlt man sich, wenn man populär ist? Ich habe keine Gefühle. Verzeihung, ich wollte dich nicht beleidigen. Ich bin nicht beleidigt. Ich kann deine Tendenz, mich nach menschlichen Maßstäben zu beurteilen, verstehen. Trotzdem würde es die Dinge vereinfachen, wenn du es unterlassen könntest. Ich versuch’s… Bist du dir bewußt, daß du populär bist? Ich bin mir bewußt, daß ein gewisses öffentliches Interesse existiert. Die Menschen mögen dich. Kümmerst du dich darum? Sich darüber Sorgen zu machen, ist in jedem Falle Energieverschwendung. Und Popularität bringt einen in seltsame Gesellschaft. Wie meinst du das? Popularität kann in deiner Kultur von den bizarrsten Wesen auf die seltsamste Art erlangt werden. Man kann Popularität erlangen, wenn man nackt in euren Magazinen erscheint. Bestimmte Tiere, Hunde,
 
 NIMOY: SPOCK: NIMOY: SPOCK: NIMOY:
 
 SPOCK: NIMOY:
 
 Säugetiere usw. wurden durch wöchentliches Erscheinen in euren Fernsehserien berühmt. Wäre es nicht besser, wirkliche Leistungen zu honorieren? Passen Popularität und Leistung nicht zusammen? Victor Hugo sagte: »Popularität? Wozu? Das sind nur die Krumen wahrer Größe.« Das klingt pompös. Möglich, aber schließlich war Mr. Hugo ein Mensch. Laß es mich mal so ausdrücken, Spock: Wenn du bei den Menschen populär bist, sagt das nicht etwas Positives über die Fähigkeit der Menschheit aus, eine ihr fremde Kultur und Lebensart zu schätzen? Das erscheint logisch. Mr. Spock, aus Ihrem Munde betrachte ich das als großes Kompliment!
 
 Vielleicht war Spock von der Berühmtheit unberührt, aber ich kann kaum den gleichen Anspruch erheben. Ich war so besorgt und beeinflußt dadurch, daß ich mich selbst dabei ertappte, wie ich auf der Suche nach Einsicht in das Thema durch ein Buch mit Zitaten von Bartlett blätterte und das oben genannte Zitat von Victor Hugo fand. Die Redewendung wurde ein Prüfstein für mich, der mich stets daran erinnerte, mich auf die gerade vorliegende Arbeit zu konzentrieren und nicht auf deren Nebenwirkungen. Beliebtheit verblaßt, und was zurückbleibt, ist die Qualität der Arbeit (sofern sie von Qualität war). Nun, normalerweise kann man in Hollywood Ausbilder auf jedem vorstellbaren Gebiet finden. Es gibt Leute, die einem beibringen, wie man spricht, wie man singt, wie man mit Akzenten redet. Sie wollen einen Hillbilly aus West Virginia spielen, obwohl Sie aus der Bronx stammen? Kein Problem! Stellen Sie einen Dialekt-Trainer ein. Sie wollen ein Schallplattenalbum aufnehmen, obwohl Sie außerhalb der
 
 Dusche nie gesungen haben? Auch kein Problem; es gibt Leute, die Sie zu singen lehren, von Pop bis Oper – und Gesangsunterricht ist nur die Spitze des Eisbergs. Sie können Sie Reiten, Bogenschießen, Schwimmen, Tennis, Segeln und Boxen lehren. Sie können Sie lehren, wie man einen Stoß abwehrt, wie man fällt, wie man lacht, wie man schreit. Erwähnte ich Fechten? Das auch; falls Sie vorhaben, in einem Abenteuerfilm aufzutreten, werden Sie lernen müssen, mit Florett oder Säbel umzugehen. Ich habe keinen Zweifel, daß es, seit es Schauspieler gibt, auch Ausbilder gab, die ihnen die notwendigen Fähigkeiten beibrachten. Aber es gibt keine Kurse in Berühmtsein, die Ihnen dabei helfen, mit den Auswirkungen auf Ihr Leben und das Ihrer Mitarbeiter, Ihrer Familie und Ihrer Freunde zurechtzukommen. Ehrlich, ich wünschte, es hätte solche Kurse gegeben, damals im Jahre 1967, weil sie mich davon abgehalten hätten, einige Fehler zu machen, zum Beispiel den, I Am Not Spock zu veröffentlichen. Auf einer Star Trek-Convention stellte mir kürzlich ein junges Mädchen die Frage: »Wie haben Sie sich aufs Berühmtsein vorbereitet?« Meine Antwort: »Überhaupt nicht.« Das ist wahr, denn als Gene Roddenberry mich anrief, um mir mitzuteilen, daß Star Trek eine regelmäßige Serie werden sollte, hatte ich keine Ahnung, wie dies mein Leben verändern würde – über den Erhalt eines regelmäßigen Gehaltsschecks hinaus. Wie ich früher schon erwähnt habe, war ich so naiv, daß ich mich nicht einmal darum kümmerte, meine Nummer zu ändern, die im Telefonbuch stand. (Ich sah meine Torheit bald ein und behob den Fehler.) Die erste Andeutung der Beliebtheit des Vulkaniers kam mit den Waschkörben voller Briefe, nachdem ›The Naked Time‹ gesendet worden war. Ich war erleichtert, und es gefiel mir zu
 
 wissen, daß Spock Fans hatte; schließlich war es noch nicht lange her, da hatte NBC den Alien noch rausschmeißen wollen. Während die Fanpost weiter anwuchs, bekam ich mehr und mehr Anrufe von verschiedenen Organisationen, die mich darum baten, öffentlich aufzutreten. Großartig! dachte ich und nahm jedes Angebot an, das ich nur annehmen konnte. Ein Anruf kam aus Medford, Oregon, eine Einladung, im April 1967 der Marschall bei der alljährlichen Pearblossom FestivalParade zu sein.
 
 Wenn heute Samstag ist, dann bin ich hier in… ähm…
 
 Lassen Sie mich hier einen Augenblick abschweifen, um eine frühere Erfahrung zu erwähnen, die ich auf einem Paradeweg gemacht habe. Etwa zu Thanksgiving im Jahre 1966, kurz nachdem Star Trek auf Sendung gegangen war, wurden Bill Shatner und ich eingeladen, an der ›Santa Claus Lane‹-Parade den Hollywood Boulevard hinunter teilzunehmen. Die Parade präsentiert viele Film- und Fernsehstars, die gewöhnlich in offenen Cabriolets fahren.
 
 Leonard Nimsy – äh, Nimoy – macht Werbung für seine 
 
 Schallplatte (1968). 
 
 Bill und ich waren glücklich, daß wir eingeladen wurden und die Publicity bekamen; wir beide genossen es, der begeisterten Menge zuzuwinken, aber als wir uns der Plattform des Ansagers näherten, dröhnte er: »Und hier kommen die Stars von Star Trek, William Shatner und Leonard Nimsy* !« Nimsy?! Bill drehte sich sofort zu mir herum und sagte grinsend: »Daran wirst du denken, so lange du lebst – und vielleicht solltest du das auch.« Nun, er hatte recht; ich habe es noch immer nicht vergessen. Als ich zustimmte, nach Medford, Oregon zu gehen, entschied ich mich, in Uniform als Mr. Spock zu gehen, worum mich die Organisatoren der Parade gebeten hatten. Den Fehler machte ich auch nie wieder. Bei der Parade lief alles glatt. Ich war sehr dankbar, die gewaltige Besuchermenge zu sehen – die größte in der Geschichte dieses Festivals –, und obwohl es ziemlich seltsam war, als Spock kostümiert zu sein, während ich als Leonard Nimoy lächelnd und winkend auf dem Rücksitz eines Cabrios saß, genoß ich es entlang der Paradestrecke sehr. Das dicke Ende kam, als man mich zu einem nahe gelegenen Park brachte. In dem Konzertpavillon war ein Tisch aufgestellt worden, damit ich Autogramme geben konnte. Aber statt der paar hundert, die ich zu sehen gehofft hatte, waren dort Tausende von Leuten. Sie drängten sich so schnell vorwärts, daß ich Angst hatte, jemand könnte zu Tode getrampelt werden; und dann fingen sie an, so hart gegen den Konzertpavillon zu drücken, daß dieser unter meinen Füßen zu schwanken begann! Die Leute um mich herum merkten bald,
 
 *
 
 Nimsy: amerikanischer Slang, bedeutet soviel wie ›blöder Kerl‹ – Anm. d. Übers.
 
 daß wir in Schwierigkeiten waren. Glücklicherweise kam uns die Ortspolizei zu Hilfe und zog mich aus dem Gedränge! Der Vorfall wurde zu einem Medienereignis, und keiner war mehr überrascht als ich. Später am Nachmittag, als ich in der relativen Sicherheit meines Hotelzimmers darüber nachdachte, was geschehen war, bekam ich einen Telefonanruf vom Leiter der Promotion-Abteilung der NBC, der sagte: »Ab sofort werden wir dafür sorgen, daß Sie beschützt werden.« Also, wie schon gesagt, stellte ich sicher, daß ich nie wieder in der Öffentlichkeit in der Maske des Vulkaniers auftrat. Aber die Massen kamen trotzdem. Einige Jahre vor meiner plötzlichen Bekanntschaft mit dem Ruhm hatte ich dem Teenageridol Fabian privaten Schauspielunterricht gegeben. (Er bereitete sich auf eine Rolle in einer Dr. Kildare-Episode vor, bei der Marc Daniels Regie führte.) Ich erinnere mich daran, wie Fabian mir von seiner ersten Erfahrung als einem ›Objekt‹ der Anbetung erzählte. Seine Veranstalter hatten ein großes Getöse um sein Kommen nach Los Angeles gemacht, und als dann seine Maschine auf dem Flughafen von L. A. landete, war das Rollfeld voll mit schreienden Kids. Er war in die wartende Limousine gehuscht, aber die wurde schon bald von hysterischen Fans umringt. Es war ein heißer Sommertag; die Fenster beschlugen, so daß der Fahrer keinen Fluchtweg erkennen konnte, und die Fans umschwärmten den Wagen, schaukelten ihn und zerbrachen schließlich noch eine Scheibe, bevor ihr geliebtes Idol ihnen schließlich entfloh. Er war zutiefst erschrocken; aber zu der Zeit war es für mich ziemlich schwierig, seine Furcht so ganz zu verstehen. Von schreienden Bewunderern umgeben zu sein, klang ein klein wenig erschreckend, sicher, aber es muß auch das eigene Selbstwertgefühl enorm steigern.
 
 Wenigstens dachte ich so, bis es mir selbst zustieß. Ich begann den Satz »Wir haben Sicherheitsmaßnahmen für Sie arrangiert« absolut zu hassen, denn meistens bedeutete er Ärger. Meiner Erfahrung nach sandten ›arrangierte‹ Sicherheitsleute für gewöhnlich Signale aus, daß sie Ärger förmlich erwarteten – was natürlich die Fans alarmierte, daß hier etwas vor sich ging. Ich war bald fest davon überzeugt, daß viel von der ›Massenhysterie‹ durch eben die Leute verursacht wurde, die mich davor schützen sollten: die Sicherheitsleute, die verständlicherweise vom Adrenalin überwältigt wurden, wenn sie von einer kreischenden Menge umgeben waren. Meine vielleicht aufregendste ›Flucht‹ fand nicht lange danach in einem Kaufhaus auf Long Islands statt (›Modells Shoppers World‹, um genau zu sein), wo ich für ein Album mit dem Titel ›Leonard Nimoy Presents Mr. Spock’s Music from Outer Space‹ Werbung machte, welches ich für Dot Records aufgenommen hatte. An einem Ladentisch unterschrieb ich Autogramme, auf beiden Seiten eng durch transportable Stellwände eingeschlossen; mit einem Mal begann die Menge so hart dagegen zu drücken, daß die Wände zusammenzubrechen drohten. Leider war die Menge laut und außer Kontrolle; ich versuchte, auf einem Ladentisch stehend, mit ihnen zu reden, um sie wieder zu beruhigen, aber es waren einfach zu viele Leute. Schließlich schnappte der Manager mich am Arm und sagte: »Lassen Sie uns hier verschwinden!« Wir bahnten uns einen Weg durch das Gedränge und fingen an zu laufen. Glücklicherweise schafften wir es bis hinauf in das Büro des Managers, schlossen die Tür hinter uns ab und dachten, wir wären nun endlich in Sicherheit. Aber dann merkten wir, daß ein neues Problem auftauchte: Wir waren
 
 jetzt in dem Büro gefangen! Es gab keinen Ausweg aus dem Gebäude, außer hinunter und hinaus durch die Menge… Aber der Manager war ein erfinderischer Mann und sagte: »Warten Sie mal. Wir können wegen all der Leute nicht hinuntergehen. Aber wir können hinaufgehen. Es gibt eine Hintertreppe, die zum Dach hinaufführt…« Er machte einen Anruf bei der Feuerwehr, die einen Rettungsleiterwagen zur Rückseite des Gebäudes (außer Sichtweite der Menge) sandte. Ich ging aufs Dach hinauf, kletterte die bereitgestellte Feuerleiter hinunter, und meine Flucht war gelungen! Während der gleichen Werbetour wurde die Menge in einem anderen Laden wild; die Sicherheitsleute stießen mich in den Lastenaufzug, weg von einem übermäßig begeisterten Pöbel. Aber die Fans hörten nicht auf, ihre Arme nach mir auszustrecken, so daß sich die Fahrstuhltüren nicht schließen konnten. Zufällig war ein älterer Herr in eben diesem Fahrstuhl, der mit Augen groß wie Teetassen auf die schreiende Horde hinter mir starrte, als ich nach Luft ringend hereinstürzte. »Was ist los?« schrie er »Hinter wem sind die her?« Und er starrte mich einen Moment lang an, als ob er sich fragte, welches Verbrechen ich wohl begangen hatte, das einen Pöbel so provozierte, mich zu verfolgen, hob einen knorrigen Finger und zeigte auf mich »Sie sind es… Die sind hinter Ihnen her! Wer sind Sie?« Ich lächelte und sagte: »Würden Sie mir glauben, wenn ich sagte, daß ich Kirk Douglas bin?« Er schaute mich mißmutig an und schüttelte den Kopf. »Nein, nein, nein«, antwortete er. »Kirk Douglas sind Sie nicht.« Wenn ich an diese Tour für das Schallplattenalbum denke, erinnert mich das an ein Versprechen, das ich mir selbst einmal machte, als ich etwa zwölf Jahre alt war. Damals war ich ein
 
 großer Fan von Danny Kaye; ich ging in Boston ins Theater, um ihn auf der Bühne zu sehen, und wartete vor der Bühnentür mit einer Gruppe anderer Kinder, in der Hoffnung, ein Autogramm zu bekommen. Wir waren schon sehr lange da, bevor Mr. Kaye schließlich auftauchte, begleitet von zwei Mitarbeitern. »Keine Autogramme!« sagten sie zu uns und wiesen uns ab, während sie flott vorbeigingen. Aber ich war entschlossen und folgte. Doch da hatten Mr. Kaye und seine Gruppe ihren Wagen erreicht, und ich war als einziger übrig.
 
 Der Musiker: »Ich weiß nicht recht, aber wenn Sie vielleicht ein paar Takte summen könnten…«
 
 Noch einmal bat ich um ein Autogramm; aber er reagierte nicht, blickte mich nicht an, stieg nur in den Wagen und fuhr weg. Frustriert schwor ich mir, daß ich, falls ich je in der gleichen Lage wäre, niemals jemanden abweisen würde, der mich um ein Autogramm bittet. Ich erinnerte mich während der Schallplattentour etwas säuerlich an dieses Gelöbnis, als ich gezwungen war, während einer Sitzung nicht weniger als achttausendmal meinen Namen zu schreiben, von zehn Uhr morgens bis abends um sechs. (Sogar dann war ich zu meiner Enttäuschung nicht fähig, mir selbst gegenüber mein Versprechen zu halten, da es physisch unmöglich geworden war, alle Autogramme zu unterschreiben, um die man mich bat!) Vor Massen zu ›fliehen‹, wurde bald zu einer Lebensart. Ein Teil von mir genoß das Abenteuer; ein Teil von mir haßte es. Ich war sowohl äußerst geschmeichelt als auch äußerst entnervt von der Aufmerksamkeit. Plötzlich wurden die einfachsten Dinge kompliziert – Ausgehen zum Essen oder für einen Spaziergang oder ins Theater. Jedesmal wenn meine Familie und ich irgendwohin wollten, mußten wir planen: »Wie kommen wir dorthin? Wie hinein? Wie heraus? Kann der Wagen draußen vor der Tür warten? Gibt es einen Seiteneingang, oder können wir durch die Küche rein?« Ich bekam sehr viele Restaurantküchen und Lastenaufzüge in Hotels zu sehen. Das Reisen wurde ebenfalls komplizierter. Ich konnte nicht mehr einfach durch den Flughafen gehen und in eine Maschine steigen; ich mußte von einem Beauftragten der Fluggesellschaft in Empfang genommen werden, der mich zu einem privaten Warteraum begleitete. Ich ging immer vorzeitig an Bord, weil ich nur so ins Flugzeug kam, ohne daß mich Dutzende von Leuten sehen konnten. Also folgte ich dem Beauftragten einige Seitentreppen hinauf, einen Fußweg
 
 entlang und stieg in ein leeres Flugzeug ein; andernfalls hätte es ein Spießrutenlaufen bis zu meinem Sitz gegeben. (Natürlich, selbst wenn ich mir alle Mühe gegeben hatte, vorzeitig an Bord zu kommen, duckte ich mich manchmal schon kurz nach dem Start in meinem Sitz, wenn der Flugkapitän freudestrahlend bekanntgab: »Ratet mal, wer heute mit uns fliegt, Leute? Kein Geringerer als Star Treks Mr. Spock!«) Trotz der Beliebtheit des Vulkaniers wurde der Charakter, den ich spielte, während eines großen Teils der Zeit in den Medien als Dr. Spock bezeichnet, weil sein Titel oftmals mit dem des bekannten Kinderarztes verwechselt wurde. Im Jahre 1968 hatte ich die Ehre, Dr. Benjamin Spock bei einer Versammlung zu treffen, die durch die American Civil Liberties Union gesponsert wurde. (Damals habe ich in der Überzeugung, daß wir uns aus Vietnam zurückziehen sollten, mit politischen Werbekampagnen im Auftrag von Eugene McCarthy, dem Anführer der ›Friedenstauben‹-Bewegung, begonnen. Ich arbeitete ebenso im Auftrag von ›Cesar Chavez’s United Farm Workers‹ und Martin Luther Kings ›Southern Christian Leadership Conference‹). Benjamin Spock war ebenfalls sehr aktiv in der Friedensbewegung. Im Jahr 1968 war er wegen seiner Einmischung in die Aktivitäten der Musterungskommission verhaftet worden, und zu der Zeit, als ich ihn traf, wartete er noch immer auf seinen Prozeß. Er war ein kräftiger, energischer und athletisch aussehender Mann, stark in sozialen Fragen engagiert, und ich brannte darauf, mit ihm zu sprechen. Ich stellte mich vor mit: »Ich freue mich, Sie kennenzulernen. Mein Name ist Leonard Nimoy, und ich spiele einen Charakter namens Mr. Spock in der Fernsehserie Star Trek.« Er lächelte, schüttelte mir die Hand und sagte: »Ich weiß. Haben Sie schon Ihre Anklage?«
 
 Nun, seit dem ›ohrenrührigen‹ Zwischenfall mit Maura McGivney war es meiner Aufmerksamkeit nicht entgangen, daß die Mehrzahl von Mr. Spocks Fans Frauen waren. Und aus irgendeinem geheimnisvollen Grund fanden sie den Vulkanier attraktiv. Es gab eine Menge amüsanter Spekulationen hierüber – einschließlich der Theorien um Spocks ›satanisch‹ gutes Aussehen –, aber einer der unterhaltsamsten Artikel wurde von dem bekannten Science Fiction-Autor Isaac Asimov geschrieben und trug den Titel: ›Mr. Spock ist traumhaft‹ (Zufällig erschien er im gleichen Monat im TV-Guide, in dem das schicksalhafte 1967er Pearblossom Festival stattfand.) Die Prämisse des humorvollen Essays war die, daß Spock genau deshalb für weibliche Fernsehzuschauer sexy war, weil er klug war (während Doktor Asimov die Tatsache beklagte, daß er sich all die Jahre dumm gestellt hatte, getreulich seiner Beobachtungen bei Fernseh-Sitcoms, die immer einen dummen Mann porträtierten, der von seiner klugen Frau angebetet wurde). In dem Artikel schrieb er: Über viele Jahre hinweg habe ich mein Bestes getan, um ein dummer Ehemann zu sein… Aber der Gedanke, daß Mr. Spock sexy sein könnte, ist mir nicht gekommen… daß Mädchen erzittern angesichts der Art und Weise, wie sich eine Augenbraue um den Bruchteil eines Zentimeters nach oben bewegt; daß sie vor Leidenschaft kreischen, wenn ein kleines Lächeln zufällig seine Lippen kräuselt. Und das alles, weil er klug ist!Wenn ich das nur gewußt hätte! Wenn ich das nur gewußt hätte! Ich genoß seine Ausführungen ungeheuer und schickte ihm den folgenden Brief:
 
 8. Mai 1967 Sehr geehrter Mr. Asimov, ich bin nicht sicher, vielleicht haben sich die Zeiten ja geändert. Als ich zum ersten Mal nach Kalifornien kam, um meine Filmkarriere zu beginnen, war Marlon Brando gerade groß in Mode, der die Herzen der amerikanischen Frauen erobert hatte, indem er einen dummen, unsensiblen, ungehobelten Kerl spielte. – Vielleicht haben Sie recht, das hoffe ich jedenfalls. Auf alle Fälle war Ihr Artikel fabelhaft, und ich erwarte, daß die Reaktionen ausgezeichnet sein werden. Vielen Dank. Hochachtungsvoll Leonard Nimoy Kurz darauf bekam ich die folgende Antwort: 17. Mai 1967 Sehr geehrter Mr. Nimoy, Danke für das unerwartete Vergnügen Ihres Briefes vom 8. Mai. Eigentlich denke ich nicht wirklich, daß ungewöhnliche Intelligenz mehr als einen kleinen Prozentsatz der Damen beeindruckt, sagen wir, ein paar tausend alles in allem. Andererseits, welcher normale Mann braucht schon mehr als ein paar tausend – besonders wenn alle reden wollen? Aus meiner Fanpost geht klar hervor: Das, was die Mädchen wirklich beeindruckt, ist Ihre (oder eher Mr. Spocks) Unzugänglichkeit für weiblichen Charme. Es ist die
 
 Faszination des Versuchs, Sie zu besiegen, die an den Jagdinstinkt in jedem dieser lieben Dinger appelliert. Dies ist die schlechteste aller möglichen Nachrichten für mich, denn obwohl ich zu den ›Oberen Zehntausend‹ gehöre, was die Intelligenz betrifft, bin ich der zugänglichste Mann (in Hinblick auf weiblichen Charme), den irgendeine Frau je getroffen hat. Ich bin so lächerlich einfach zu erobern, daß sich kaum eine die Mühe macht. Sie lachen einfach nur. Ihr Isaac Asimov
 
 Was bedeutet das – ›Fanzine‹?
 
 Über die Jahre hinweg nahm das weibliche Interesse an Spock eine interessante Wendung, als Fans ihre schöpferischen Talente – und ihre erotischen Phantasien – in die Produktion von ›Fanzines‹ steckten. Ein solches trägt ein Titelblatt, welches Spock zeigt, bis zur Taille entblößt, mit einem nackten Bein, das aus seiner fließenden Toga herausragt, und gefesselten Händen. Der Titel? ›Spock versklavt.‹ Ich fühlte mich natürlich fürchterlich geschmeichelt und erinnerte mich an eine junge College-Studentin an der Bowling Green University, die aufgestanden war, um zu fragen: »Sind Sie sich bewußt, daß Sie die Quelle erotischen Traummaterials sind für Tausende und Abertausende von Damen rund um die Welt?« Ich hob mein Glas Wasser vom Podium und toastete ihr zu mit den Worten: »Mögen alle Ihre Träume wahr werden!« Gleichzeitig weiß ich, daß nicht ich es bin, den sie wollen, sondern Spock. Der Vulkanier schweigt natürlich und ist – anders als Dr. Asimov – unzugänglich, auf diesem Gebiet. Ich kann mir das folgende Szenario zwischen Spock und eines der in Asimovs Brief erwähnten ›lieben Dinger‹ ziemlich gut vorstellen: SIE:
 
 Mr. Spock, darf ich Ihnen etwas zu trinken anbieten? Scotch, Bourbon, Brandy, einen Martini? SPOCK: Madam, mein Verstand ist in genau der Verfassung, in der er sein soll. Ich sehe keinen Grund, diese Verfassung mit Hilfe von Stimulantien oder Depressiva zu verändern. SIE: Würden Sie mich entschuldigen, während ich in etwas Bequemeres schlüpfe? SPOCK: Da das Kostüm, das Sie tragen, sicherlich nicht funktional ist, und Sie mir sagen, daß es nicht bequem
 
 ist, kann ich den Grund nicht verstehen, warum man so etwas kauft oder trägt. Vielleicht hatte Asimov ja recht, und Spocks Unerreichbarkeit diente nur dazu, seine weiblichen Fans noch entschlossener zu machen. Jedenfalls sah die CIA neben dem ›UntergrundNetzwerk‹ der Fan-zu-Fan-Kommunikation oft wie ein Haufen von Amateuren aus. Ich erinnere mich an einen öffentlichen Auftritt, den ich in Billings, Montana, hatte. Ich war gerade im Hotel angekommen und drehte den Schlüssel in der Tür um, als bereits das Telefon klingelte. Als ich abhob, fragte eine junge weibliche Stimme: »Mr. Nimoy?« Als ich bestätigte, sagte sie: »Mein Name ist Mary, und ich bin eine Ihrer größten Fans. Ich wollte nur guten Tag sagen und Ihnen erzählen, wieviel Freude Sie mir in Star Trek machen.« Bestürzt fragte ich: »Wie haben Sie mich gefunden?« »Oh«, sagte sie. »Ich habe gehört, daß Sie nach Billings kommen würden, also habe ich alle Hotels angerufen, bis ich das richtige gefunden hatte.« Ich dankte ihr für den Anruf und erklärte, ich müsse auflegen, da ich in wenigen Minuten meinen Auftritt machen sollte. Dann zog ich mich um und war auf dem Weg zur Tür, aber bevor ich hinausgehen konnte, klingelte das Telefon wieder. Ich nahm ab und hörte: »Mr. Nimoy, mein Name ist Patricia, ich bin in Chicago und wollte nur hallo sagen.« Wie hatte Sie mich gefunden? »Mary aus Denver hat mich angerufen…« So sehr ich den gutgemeinten Enthusiasmus der meisten Fans schätzte, manchmal führte die Entschlossenheit eines Individuums zu unangenehmen Konsequenzen. Im Jahr 1967 stahl ein fünfzehnjähriges Mädchen aus Houston den Wagen
 
 ihrer Mutter und stellte für $1500 ungedeckte Schecks aus bei dem Versuch, nach Hollywood zu kommen und mich zu sehen. Unnötig zu sagen, daß ich Wert darauf legte, sie nicht zu sehen, denn ich habe alles andere als den Wunsch, zu verbrecherischem Verhalten zu ermutigen. Und dann kam der Zeitpunkt, als das Magazin Sixteen meine Privatanschrift veröffentlichte. Ja, Sie lesen den Satz korrekt: meine Privatanschrift. Ich hatte den Artikel nicht gesehen, sondern merkte, was geschehen war, als eine Flut von Post ins Haus schwappte. Nach einigen Tagen weigerte der Postbote sich, die Post zu liefern, weil es so viel war; das Postamt brachte sie schließlich mit einem Lastwagen zu uns, und wochenlang lebten wir buchstäblich mit einem Berg von Post im Wohnzimmer, manchmal so hoch, daß er größer war als ich. Und dann gab es ab und zu mal einen jungen Fan, der sich in den Büschen herumdrückte, in der Hoffnung, einen Blick auf mich zu erhaschen. Glücklicherweise waren sogar die beharrlichsten der Fans immer gutartig; ich machte mir mehr Sorgen, daß die Privatsphäre meiner Familie in Gefahr war, als um unser physisches Wohl. Aber es gab einen Vorfall, der mein Blut erstarren ließ. Es geschah im Jahr 1978, während ich die Neuverfilmung von Invasion of the Body Snatchers in San Francisco drehte. Weil die meisten der Szenen nachts spielten, filmten wir auf den Straßen der Stadt bis in die frühen Morgenstunden. Eines Nachts, nach der Beendigung einer Szene, war ich auf dem Rückweg zu meinem Wohnwagen, als ich eine Frauenstimme hinter mir fragen hörte: »Könnte ich bitte ein Autogramm für meinen vierzehn Jahre alten Sohn haben?« Es war dunkel, daher konnte ich sie nicht richtig erkennen; ich unterschrieb
 
 bloß das Stück Papier, das sie mir reichte, dankte ihr, und ging für eine kurze Pause in meinen Wohnwagen. Wir beendeten schließlich die Dreharbeiten etwa um Mitternacht, und ich ging zu dem Motel zurück, in dem die meisten von uns abstiegen, um schnell eine Dusche zu nehmen und sich umzuziehen, bevor sich etliche der Ensemblemitglieder für ein spätes Abendessen wieder trafen. Doch als ich in mein Motelzimmer trat, merkte ich, daß eingebrochen worden war. Jemand hatte meine Kleidung, Gepäck, Führerschein und Kreditkarten gestohlen. Noch bedrückender war die Tatsache, daß die Laken alle zerwühlt waren, als ob jemand im Bett gewesen wäre. Je öfter ich mein Zimmer durchsuchte, desto mehr Dinge schienen zu fehlen. Erschüttert rief ich die Polizei. Sie informierte mich, daß sie wenig für mich tun könne, außer mir ein Formular zum Ausfüllen zuzuschicken; ich war damit einverstanden und gab ihnen meinen Namen und meine Adresse. Dann ging ich zum Essen und erzählte den anderen Ensemblemitgliedern, was geschehen war. Als ich etwa eine Stunde später in mein Zimmer zurückkehrte, läutete das Telefon. Als ich abnahm, fragte eine weibliche Stimme: »Mr. Nimoy?« »Ja«, antwortete ich vorsichtig. Sie schwatzte in einer freundlichen Art weiter, sagte, daß wir uns schon früher bei einem besonderen Ereignis (an das ich mich nicht erinnern konnte) getroffen hätten. Und dann veränderte sich ihr Ton abrupt, und sie sagte: »Ich nehme an, daß Sie inzwischen einige Dinge aus Ihrem Motelzimmer vermissen.« Eisige Kälte überkam mich; ich schwieg für einen Augenblick, dann antwortete ich: »Ja, das ist richtig.«
 
 »Wir haben uns tatsächlich getroffen, wissen Sie. Erinnern Sie sich an heute abend, als Sie ein Autogramm für meinen vierzehn Jahre alten Sohn unterschrieben? Das war ich…« Mir wurde blitzschnell klar, was geschehen war: Diese Frau hatte mich offensichtlich dabei beobachtet, wie ich in meinen Wohnwagen ging, um zwischen den Szenen auszuruhen. Und als ich ihn wieder verlassen hatte, um zur Arbeit zurückzugehen, war sie hineingegangen, hatte den Schlüssel zu meinem Motelzimmer gefunden (mit dem Namen des Motels, der groß darauf stand), war auf das Zimmer gegangen, hatte einige Zeit in meinem Bett verbracht und einige von meinen Sachen mitgenommen. Die Unterhaltung nahm eine entschieden unheimliche Wende. »Ich nehme an, daß Sie Ihre Sachen zurückhaben möchten…« »Ja«, sagte ich bestimmt. »Das möchte ich.« »Gut, warum kommen Sie dann nicht und holen sie ab?« »Nein«, antwortete ich. »Sie haben herausgefunden, wie man sie bekommt; Sie können einen Weg finden, sie dorthin zurückzubringen, wohin sie gehören.« Sie zögerte. »Falls ich sie zu Ihnen zurückbringe… wie kann ich sicher sein, daß ich nicht von der Polizei geschnappt werde?« »Das können Sie nicht. Daran hätten Sie denken sollen, bevor Sie sie nahmen.« Sie lachte plötzlich. »Ich bin jetzt Sie.« »Verzeihung?« Ihre Antwort bewirkte, daß mir ein neuer Schauer den Rücken hinablief. »Ich bin Sie. Ich trage Ihre Kleider.« Ich ignorierte die Furcht, die ihre Worte in mir wachriefen, und fragte eindringlich: »Wo sind Sie?« »Nicht weit entfernt.«
 
 »Wer sind Sie?« »Eine Krankenschwester. Ich habe tatsächlich einen vierzehnjährigen Sohn. Und wir sind in dem gleichen Geschäft, in gewisser Weise. Ich habe ein Drehbuch geschrieben; Richard Brooks, der ›Looking for Mr. Goodban‹ gemacht hat, wird Regie führen…« Die Unterhaltung driftete von da an ab, ohne festen Anhaltspunkt, obwohl ich darauf beharrte, daß sie meine Dinge zurückbringen sollte. Nur um ihre Geschichte nachzuprüfen, rief ich Richard Brooks an, der gerade auf dem Paramount-Gelände war. Er war nicht da, aber ich erzählte die Geschichte seiner Sekretärin und gab ihr meine Nummer. Eine Stunde später rief mich Richard selbst zurück und fragte mich verwundert: »Um was, zur Hölle, geht es da überhaupt?« Ich erzählte ihm die seltsame Geschichte, und er sagte: »Glauben Sie es oder nicht, ich denke, daß ich ihren Namen und ihre Adresse habe. Gerade eben ist ein unverlangt eingeschicktes Drehbuch mit der Post gekommen, von einer Frau, die sagt, sie wäre eine alleinerziehende Krankenschwester. Ich werde es nicht lesen, weil ich nicht will, daß sie mich irgendwann verklagt und behauptet, ich habe ihre Geschichte gestohlen. Wollen Sie den Namen…?« »Darauf können Sie wetten«, sagte ich. Nachdem ich alles aufgeschrieben und mich bei Richard bedankt hatte, rief ich die Polizei an. Innerhalb einer halben Stunde wurde ich von einem sehr intelligenten, empfindsamen Polizeibeamten besucht, der fragte, ob ich Anzeige erstatten oder nur einfach meine Sachen zurückhaben wollte. Da ich kein Bedürfnis hatte, eine Klage einzureichen, und keine Lust, vor Gericht zu erscheinen, bot er an, die Krankenschwester als Polizeibeamter anzurufen und ihr zu erklären, daß sie eine Verdächtige sei – daß er aber von
 
 einer weiteren Verfolgung absehen würde, wenn sie mein Eigentum zurückgab. Er rief an. Nach nur wenigen Minuten, während wir die Situation noch besprachen, klopfte jemand an der Tür. Ich öffnete und sah mich dem Hotelpagen gegenüber, der mit all meiner vermißten Habe auf dem Arm vor der Tür stand. Glücklicherweise sind fast alle Treffen mit Fans viel angenehmer. Und sollte ich je das Thema Popularität zu ernst nehmen, dann gibt es da immer noch dieses Zitat von Victor Hugo – und das Treffen mit einem Bewunderer im Jahr 1971, als ich im Coconut Grove Playhouse in Miami auftrat. Ich trat aus dem Fahrstuhl in die Hotellobby, als ein älterer Herr mich am Arm packte. »He!« rief er. »Sieh mal, wer da ist! Ich kenne Sie! Ich sehe Sie immer im Fernsehen. Ich muß unbedingt ein Autogramm von Ihnen haben!« Während wir nach Kuli und Papier suchten, entdeckte er einen seiner Freunde, der durch die Lobby ging. »Charlie«, schrie er. »Komm schnell her! Sieh mal, wen ich gefunden habe!« Charlie kam folgsam herüber, gerade als wir ein Stück Papier gefunden hatten und ich dabei war, meinen Namen daraufzuschreiben. »Charlie«, sagte meine neue Bekanntschaft fröhlich, »Weißt du, wer das ist? Du siehst ihn die ganze Zeit im Fernsehen. Das hier ist Kreskin.« Ich schrieb vergnügt Kreskin auf das Stück Papier, schüttelte den beiden Herren die Hand und ging.
 
 6 Die Star-Trek Familie
 
 NIMOY: Als Spock enorm populär wurde, war ich sehr stolz und hoffte, all meine ›Väter‹ bei Star Trek würden zufrieden sein – die Produzenten und Studioleiter, besonders Roddenberry selbst. Zu meiner tiefen Enttäuschung, waren sie aber alles andere als das. Sie waren nervös, paranoid, sogar feindlich – aber nicht zufrieden. SPOCK: Ich verstehe das gut. Ich habe unter ähnlichen Bedenken gelitten. NIMOY: Du, Spock? Tatsächlich? SPOCK: Allerdings. Mein Vater hat meiner Entscheidung, bei Starfleet einzutreten, nie zugestimmt. In der Tat waren unsere familiären Verhältnisse für nicht weniger als achtzehn Jahre äußerst angespannt. Während dieser Zeit sprachen wir nie als Vater und Sohn miteinander. NIMOY: Weißt du, ich glaube, dies hier verstehst du wirklich…
 
 ICH HABE ES OFT und
 
 vielerorts gesagt: Als ich ein regulärer Seriendarsteller bei Star Trek wurde, hatte ich das Gefühl, schließlich ein berufliches ›Heim‹ und eine ›Familie‹ gefunden zu haben. Nachdem ich sechzehn Jahre lang ein ›Waisenkind‹ gewesen war, immer von einer Arbeit zur anderen ziehend, bedeutete es mir sehr viel, endlich eine regelmäßige Arbeit zu haben, einen Ort, wo ich hingehörte. Kein Morgen ging vorüber, an dem ich nicht dankbar dafür war, dem Studiowächter fröhlich zuzuwinken und sein warmes Willkommen hören zu können, wenn er das vordere Tor öffnete, damit ich durchfahren konnte. In der Vergangenheit war ich ein Fremder an den Studiotoren gewesen, mußte immer anhalten, mein Anliegen erklären und hoffen, daß sich das Tor für mich öffnen würde.
 
 Ich betrachtete meine Schauspielerkollegen tatsächlich als meine Brüder und Schwestern, und die Regisseure, Produzenten und Studioleiter als Eltern. Und ich war selig, von einer Gruppe so talentierter und kreativer Leute umgeben zu sein. Aber sogar in den besten Familien kommt es zu Mißverständnissen und Spannungen. Und die Star TrekFamilie war bestimmt nicht immun. Glücklicherweise waren die meisten unserer Meinungsverschiedenheiten geringfügig und ein natürlicher, normaler Teil des schöpferischen Prozesses – schnell gelöst und bald vergessen. Aber – und dieses ist ein sehr großes Aber – es entwickelte sich zwischen mir und meinen ›Vätern‹ eine gewisse und sehr unangenehme Spannung, die zu Anfang meiner Arbeit auf dem Star Trek-Set nicht existiert hatte. Sie entstand durch den Erfolg des Vulkaniers; und ebenso wie Spocks Beliebtheit wuchs und wuchs sie an, bis es unmöglich war, sie zu ignorieren. Eine der ersten Andeutungen der neuen Haltung des Studios hinsichtlich Spocks Beliebtheit kam einige Monate nach dem Vorfall in Medford, Oregon, als ich Desilu um die Lieferung von Büromaterialien bat – Kugelschreiber, Bleistifte und Papier –, um das zunehmende Volumen der Fanpost zu bewältigen. (Sie war inzwischen auf ungefähr zehntausend Briefe pro Monat angewachsen.) Ich dachte, es wäre eine unwichtige Routineanforderung – was sind schon ein paar Schachteln Kulis und Bleistifte für ein großes Hollywoodstudio, oder? Falsch. Anscheinend bedeuteten jene Schreibwerkzeuge dem Studio wesentlich mehr, als ich mir vorstellen konnte. Hier ist die formelle Antwort, die ich vom Verantwortlichen der Studioverwaltung, Ed Perlstein, erhielt:
 
 DESILU PRODUKTIONSGESELLSCHAFT
 
 INTERNE KOMMUNIKATION
 
 An: Leonard Nimoy Von: Ed Perlstein
 
 Datum: 12. Juni 1967 Betreff: Fanpost
 
 Lieber Leonard, während der vergangenen paar Wochen wurde ich wegen des Verfahrens hinsichtlich Ihrer persönlichen Handhabung Ihrer Fanpost konsultiert, und ich habe mich selbst oft genug wiederholt, in Hinblick auf die Vereinbarung, welche ich mit Ihnen in Anbetracht Ihrer Verpflichtungen in diesem Zusammenhang getroffen habe. Zum Zwecke der Klarstellung Ihnen und den anderen Empfängern der Kopien dieses Memos gegenüber würde ich gerne die getroffene Vereinbarung wiederholen. 1. Desilu ist damit einverstanden, Ihnen zusätzlich zu Ihrer Kompensation $100 für Ihre Sekretärin und Bürobedarf zum Zwecke der persönlichen Bearbeitung Ihrer Fanpost zu bezahlen. 2. Der gesamte Bürobedarf muß von Ihnen gestellt werden, außer dem speziell unten aufgeführten. Wir erklären uns damit einverstanden, Sie mit folgendem auszustatten: a) Die Fotos von Ihnen, die wir aussuchen.
 
 b) Alle Portokosten in bezug auf Fanpost, die normalerweise
 
 von den bestehenden Studioeinrichtungen für Fanpost
 
 abgedeckt werden.
 
 c) Ein von Desilu zu bestimmendes Briefpapier für Fanpost
 
 und nicht Ihr eigenes, unzulässiges Briefpapier.
 
 Briefumschläge werden von Desilu gestellt.
 
 Es ist nicht beabsichtigt, noch war es besonders verabredet,
 
 daß wir Sie mit Bleistiften, Kugelschreibern usw. ausrüsten; wir gingen davon aus, Sie würden sich hiermit selbst
 
 versorgen. Ebenso wie wir annahmen, daß Sie Ihre eigene Schreibmaschine und andere Ausrüstung stellen würden. Was den Bedarf angeht, den Sie angemeldet haben, und den ich abgelehnt habe, und den wir Ihnen im einzelnen in Rechnung stellen werden – zum Beispiel Hefter, Heftklammern, Kugelschreiber, Bleistifte, Bleistiftspitzer, Notizzettel, Briefpapier, Mitgliederabzeichen für den Leonard NimoyFanclub und Ausgaben in Zusammenhang mit Fanclubs –, so sind dies Dinge, für die wir nicht aufkommen, da sie über die Star Trek-Serie hinausgehen, und weil ich persönlich sie als einen Bestandteil der Privatausgaben betrachte. (Anmerkung des Autors: Versuchen Sie nicht, diesen Satz aus dem Bürokratismus in eine grammatikalisch einwandfreie Sprache zu übersetzen: Dauerhafte Verwirrung könnte die Folge sein.) Dies ist keine Hexenjagd, sondern eher ein Geschäftsbrief, der Rechte zugunsten unserer Teilhaber geltend macht, einschließlich des Senders, des Produzenten der Show, des Desilu-Studios und anderer Teilhaber. Keiner der anderen Teilhaber oder interessierten Mitglieder hat dies verlangt, man ist weder über Ihre Forderungen unterrichtet, noch gibt es irgendwelche Einwände, Ihre Forderungen und die Kosten betreffend. Wie ich sagte, es gab viele Anfragen in Hinblick auf ordentliche Einteilung und Kosten, und es ist ein Punkt erreicht, der meiner Meinung nach dieses Memo notwendig macht. Wenn Sie irgendwelche Fragen zu diesem Memo haben, pro oder kontra, sehe ich Ihrer Antwort entgegen; zu diesem Zwecke möchte ich Sie bitten, ein kostenfreies Inter-BüroMemo zu verwenden. Ich fordere Sie nochmals auf, dieses Memo als das zu betrachten, als was es gemeint ist, eine Klarstellung der Kosten, die geeignet sind, von Desilu übernommen zu werden,
 
 und derjenigen, die als persönlich und damit als Ihre Privatausgaben zu betrachten sind. Wow! Ich muß die Notiz über ein Dutzend Mal gelesen haben, nur um sicher zu sein, daß Ed nicht irgendwie scherzte, oder daß ich etwas mißverstanden hatte. Ich dachte, ich hätte lediglich um einige Kulis und Bleistifte gebeten – aber eindeutig sah das Studio in meiner Bitte etwas viel Ominöseres. Mein Ersuchen wurde als der Beginn einer Lawine beargwöhnt: »Gebt ihm ein paar Bleistifte, und als nächstes wird er unverschämte Forderungen stellen, weil er denkt, er sei ein Star.« Das letzte, was ich wollte, war, unvernünftig zu erscheinen. Also überdachte ich die Sache sorgfältig, und am nächsten Tag schrieb ich augenzwinkernd die folgende Antwort auf Perlsteins Memo: An: Ed Perlstein Von: Leonard Nimoy
 
 Datum: 13. Juni 1967 Betreff: Fanpost
 
 Lieber Ed, ich möchte mich sehr herzlich bei Ihnen dafür bedanken, daß Sie sich die Zeit genommen haben, mir Ihr Memo zu schicken, zur Klarstellung oder in dem Versuch, unsere Vereinbarung betreff Fanpost, Arbeitsmaterial usw. zu erklären. Ich habe den Eindruck, in Ihrem Memo geht es um zwei (2) vordringliche Fragen, und ich möchte mich gerne unverzüglich damit befassen, damit wir zu einem befriedigenden gegenseitigen Einverständnis kommen. Der erste Punkt scheint der zu sein, bei dem es um die Versorgung mit Kugelschreibern, Bleistiften usw. geht. Ich beeile mich, Ihnen zu versichern, daß es meiner Sekretärin und mir inzwischen gelungen ist, genügend Kugelschreiber und
 
 Bleistifte aus den verschiedenen Büros rund um das Studio zu klauen, so daß wir in dieser Hinsicht für einige Zeit keinen Bedarf mehr haben. Im zweiten Punkt geht es um die Kosten, und ich zitiere aus Ihrem Memo: »…in Zusammenhang mit Fanclubs… für die wir nicht aufkommen, da sie über die Star Trek-Serie hinausgehen, und weil ich persönlich sie als einen Bestandteil der Privatausgaben betrachte.« Hier müssen wir eine Unterteilung machen, da, will man fair bleiben, nicht alle 160 Fan-Clubs als privat bezeichnet werden können. Ich liste hiermit einige wenige Beispiele von solchen Clubs auf, die aus der Kategorie ›Privat‹ herausfallen dürften: ›Crew of the Enterprise‹ – Mobile, Alabama ›Star Trek Association‹ – Los Angeles, Kalifornien ›Spock‹ – Los Angeles, Kalifornien ›The Enterprise II‹ – Oceanside, Kalifornien ›The Star Trek Club‹ – Jackson Heights, New York ›Enterprise, Inc.‹ – Great Neck, New York ›Star Trek‹ – Elmira, New York ›Vulkanian Enterprises‹ – Brooklyn, New York ›Star Trekkers‹ – Brooklyn, New York Dieses sind einige Beispiele von Clubs, die zum überwiegenden Teil in den Bereich von Star Trek fallen und nicht als ›persönliche‹ Clubs betrachtet werden können. Dann gibt es welche, die wir, wie ich glaube, aufteilen sollten. Zum Beispiel: ›Nimoy Enterprise‹ – San Jose, Kalifornien ›Leonard ›Spock‹ Nimoy Fans, Inc.‹ – B. C. Kanada ›Yomin Enterprises‹ – Pontiac, Michigan (Der Name des Schiffes wird in diesem Falle vorwärts gesprochen, mein Name wird rückwärts gesprochen, vielleicht sollten wir uns auf eine Aufteilung der Kosten zu 75% und 25% einigen.)
 
 Um allen Beteiligten gegenüber fair zu sein, schlage ich eine regelmäßige Rechnungsprüfung der Fanclub-Akten vor, um bestimmen zu können, wo die Kosten rechtmäßig hingehören. Vielleicht wäre Price-Waterhouse für eine solche Rechnungsprüfung verfügbar, und wir könnten alles vorbereiten für eine spannende Präsentation der Befunde in einem versiegelten Umschlag. In der Hoffnung auf eine faire und gerechte Umlage der Unkosten immer der Ihre Leonard Nimoy An diesem Punkt angelangt, kam Bob Justman, unser Produktionsmanager und spätere Co-Produzent, ins Spiel. (Sie erinnern sich vielleicht an Bob als den Initiator des Memos mit den passenden vulkanischen S k-Namen). Bob hat einen wunderbar trockenen Sinn für Humor und seine köstliche Antwort trug viel dazu bei, die Spannung zu mildern.
 
 An: Ed Perlstein Von: Bob Justman
 
 Datum: 14. Juni 1967
 
 Betreff: Fanpost 
 
 Lieber Ed,
 
 ich habe jüngst Kopien der Korrespondenz zwischen Leonard
 
 Nimoy und Ihnen erhalten. Bezüglich des Memos von Mr.
 
 Nimoy vom 13. Juni möchte ich Ihnen gerne berichten, daß aus 
 
 meinem Büro eine phänomenale Anzahl von Kugelschreibern
 
 und Bleistiften verschwunden ist. Ich habe keine Beweise, also 
 
 kann ich logischerweise keinen der Diebe anklagen.
 
 Nichtsdestoweniger blieb ich neulich nachts in meinem Büro,
 
 um den Schuldigen zu identifizieren. 
 
 Unglücklicherweise tauchte ein Attentäter hinter mir auf und umklammerte mich mit einem heftigen Griff irgendwo zwischen meinem Genick und meiner Schulter. Ich verlor das Bewußtsein im Bruchteil einer Sekunde und erwachte erst wieder einige Minuten später. Zu meiner Bestürzung mußte ich feststellen, daß weiteres Material aus meinem Büro verschwunden war. Wer immer mich angegriffen und mein Material gestohlen hat, muß über einen überlegenen Gehörsinn verfügen, denn ich bin sicher, daß ich kein Geräusch gemacht und nur ganz flach geatmet habe. Etwas Seltsames hat sich bei diesem Zwischenfall ereignet. Ich hatte schlauerweise eine blanke Rasierklinge in meiner Bleistiftschachtel versteckt, so daß, wer immer meine Bleistifte stehlen wollte, die Gelegenheit haben würde, sich ihren oder seinen Finger aufzuschlitzen. Bei der Untersuchung meiner jetzt leeren Bleistiftschachtel entdeckte ich eine seltsame grüne Flüssigkeit, die sich auf der Rasierklinge und dem Boden der Bleistiftschachtel befand. Es ist sicherlich kein Blut, denn wie wir alle wissen, ist menschliches Blut rot. Aber kommen wir beiläufig wieder auf die Fanpost zurück. In der vergangenen Saison habe ich drei Fanbriefe erhalten. Ich habe sie postwendend beantwortet. Bitte schicken Sie mir fünfzehn Cent, um die Portokosten abzudecken. Hochachtungsvoll Bob Justman Wie konnte ich da widerstehen? Ich – oder besser gesagt, Spock – ließ sofort das folgende vom Stapel:
 
 An: Ed Perlstein Von: Spock
 
 Datum: 15. Juni 1967 Betreff: Erste Hilfe
 
 Sehr geehrter Mr. Perlstein, ich möchte Beschwerde einlegen über die Erste-HilfeAusrüstung hier im Studio. Ich hatte in einer Nacht der letzten Woche, als ich mit einer sehr wichtigen Arbeit in meinem Büro beschäftigt war, einen kleinen Unfall und habe mich in den Finger geschnitten. Ich ging zur Erste-Hilfe-Station, nur um feststellen zu müssen, daß diese nach Arbeitsende geschlossen ist. Ich denke, es ist in höchstem Maße unlogisch anzunehmen, daß Unfälle nur während der Arbeitszeit stattfinden. Was kann getan werden? Spock Nun, das gleiche geschah, als ich versuchte, ein Telefon in meine Garderobe zu bekommen. Das Studio verweigerte es glatt. Man beachte bitte, daß ich nicht sagte, das Studio habe sich geweigert, für mein Telefon zu bezahlen. Nein, man weigerte sich, mich dafür bezahlen zu lassen, daß man mir eines installierte. Sehen Sie, auf der ganzen Star Trek-Tonbühne gab es genau ein Telefon. Ein Telefon, das von etwa fünfzig verschiedenen Leuten benutzt wurde – Ensemble und Mitarbeiter –, die dort arbeiteten. Nun, kurz nachdem die Serie auf Sendung gegangen war, fing es damit an, daß ich während des Tages etliche Telefonanrufe bekam, meistens Einladungen zu persönlichen Auftritten. Da ich, während wir probten oder drehten, nicht
 
 zum Telefon kommen konnte, wurden die Mitteilungszettel auf einem Haufen gesammelt. Sobald wir eine Pause hatten, standen die Leute Schlange, um das Telefon zu benutzen. Der nächste verfügbare Apparat war ein Münztelefon außerhalb des Studios, die Straße hinunter. Also fragte ich den Produktionsleiter, ob das Studio willens wäre, mir ein Telefon in meiner Umkleidekabine zu installieren. Er versprach, das Ersuchen weiterzuleiten. Ungefähr eine Woche später, als ich nachfragte, erzählte er mir, Herb Solow, der Vorstand von Desilu, wolle die Sache mit mir besprechen. Ich nahm an, daß Solow das Finanzielle besprechen wollte; in meinem Vertrag mit dem Studio stand nichts über die Bereitstellung eines Telefons, also erzählte ich dem Produktionsleiter, er solle Solow nicht belästigen – ich würde für mein Telefon schon selbst bezahlen. Es stellte sich heraus, daß dies des Guten noch nicht genug war, Solow wollte immer noch mit mir über die Telefonangelegenheit reden. Eines Tages kam Herb dann zu mir in mein Büro und sagte: »Schauen Sie, Leonard, wir können Ihnen einfach kein Telefon geben.« »Kein Problem«, erzählte ich ihm. »Ich habe mich schon entschieden, dafür selbst zu bezahlen.« »Nein, nein«, sagte er, »es gibt andere Schauspieler, die um Telefone gebeten haben, und wir haben nein gesagt. Falls Sie eins bekommen, dann werden sie alle eifersüchtig sein.« »Herb, haben Sie nicht gehört, was ich gerade gesagt habe? Ich werde die schon wissen lassen, daß ich für das Telefon bezahle…« Er schüttelte den Kopf. »Wir können Sie das nicht tun lassen.«
 
 Ich fühlte mich, als ob man mich vom Star Trek-Set geradewegs in die Twilight Zone transportiert hätte. »Aber warum denn?« »Man wird Ihnen das nicht glauben. Man wird denken, daß wir dafür bezahlen, und ich will einfach keinen Ärger haben…« Das Telefon wurde zu einer erstaunlich wichtigen Sache. Aber ich bestand darauf. Schließlich nahm Herb Vernunft an und gestattete mir, ein Telefon in meiner Umkleidekabine einbauen zu lassen. Und ich habe es selbst bezahlt. Glücklicherweise steckte die Paranoia des Studios nicht jeden an, und die meisten Leute auf dem Set bekämpften sie (ebenso wie die chronische Erschöpfung, dem anderen Berufsrisiko bei der Arbeit an einer Serie) mit Humor. Ich möchte mir hier einen Augenblick Zeit nehmen, meine Bewunderung für den Co-Produzenten Bob Justman auszusprechen, nicht nur für seine wunderbar geistreichen Notizen (einschließlich der obigen), sondern auch dafür, daß er stets ein offenes Ohr für alle hatte, die sich um die Qualität der Serie sorgten. Bob war fast von Anfang an stark in der Produktion von Star Trek engagiert. Nachdem die Dreharbeiten des Tages beendet waren, ging ich oft in Bobs Büro, um über die Rollen, die Manuskripte oder das Make-up zu diskutieren – oder einfach nur, um Dampf abzulassen. Bob diente mir als mein Resonanzboden. Er hatte ein großes Talent zum Zuhören – ich ging immer von ihm weg mit dem Gefühl, angehört worden zu sein – und um angemessen auf eine Klage oder einen Vorschlag zu reagieren. Bob schickte mich nie mit der Standardantwort weg: »Nun, wir haben einfach nicht die Zeit, um es zu richten.« Wenn er glaubte, daß meine Bedenken berechtigt waren, tat er, was immer nötig war, um Abhilfe zu schaffen. Bob war leidenschaftlich besorgt um die Qualität der
 
 Serie, und wenn etwas korrigiert werden mußte, sah er zu, daß es gemacht wurde. Und er tat es mit Wohlwollen und einem bemerkenswerten Sinn für Humor. Und obwohl seine Sanftheit für Bob typisch war, konnte er gelegentlich erstaunlich entschlossen werden – besonders wenn Roddenberry mit der Neufassung einer Szene zu spät dran war. Bob war dafür bekannt, daß er in Genes Büro spazierte, auf seinen Tisch kletterte und dort stehenblieb, bis Gene mit der Neufassung fertig war – die Bob sich dann schnappte und zu dem wartenden Regisseur trug. (Schließlich ließ sich Gene an seiner Bürotür ein elektronisches Schloß mit einer Fernbedienung einbauen, damit er, wenn er Justman kommen sah, ihn rechtzeitig aussperren konnte!) Bob stand wahrscheinlich Roddenberry so nahe wie sonst niemand. Leider hatte ich zu Gene nie die enge persönliche Beziehung, die ich gern zu ihm aufgebaut hätte. Wir schafften es nicht, Freunde zu werden, vielleicht, weil sein Humor und meiner einfach nicht vereinbar waren. Zum Beispiel waren Gene und Majel während der frühen Tage von Star Trek eifrige Edelsteinsammler; sie kauften unbearbeitete Edelsteine, polierten sie auf und verkauften sie dann weiter. Eines Tages äußerte ich Interesse am Kauf eines Steins, um ihn, als Geschenk für meine Frau, zu einem Ring fassen zu lassen. Ich suchte einen wunderschönen unbearbeiteten Opal aus, Majel nannte mir einen sehr vernünftigen Preis und sagte: »Wir werden ihn für dich polieren. Komm einfach morgen nach Drehschluß vorbei und hol ihn dir ab.« Zu der verabredeten Zeit ging ich in Genes Büro – ich trug noch immer mein Spock-Kostüm – und fand ihn an seinem Schreibtisch sitzend, wie er mißbilligend auf den jetzt fein polierten Opal starrte.
 
 »Großartig!« sagte ich, aber Gene lächelte nicht. Er war eher mißmutig. »Wir haben hier ein großes Problem, Leonard. Majel hat einen ernsten Fehler gemacht. Dieser Stein ist weitaus mehr wert, als sie dir gesagt hat.« Völlig überrumpelt stammelte ich: »Gut… ich weiß nicht, was ich sagen soll, Gene. Welchen Preis hattest du dir vorgestellt?« »Wenigstens fünf- bis sechsmal soviel, wie sie dir gesagt hat.« Und er schaute mich mit einem strengen, durchdringenden Blick an. Ich wußte einfach nicht, was ich sagen sollte; verlegen und unbehaglich räusperte ich mich und zappelte für einen Augenblick bei dem Versuch zu entscheiden, ob ich den Preis bezahlen, zu handeln versuchen oder die ganze Sache vergessen sollte. Mitten in meiner Bedrängnis sprang Majel plötzlich unter Genes Schreibtisch hervor, kugelte sich vor Lachen, und Genes Stirnrunzeln verwandelte sich in ein breites Grinsen. Da merkte ich, daß ich reingelegt worden war. Gene und Majel dachten, daß es ein großartiger Scherz war, aber, um ehrlich zu sein, ich fühlte mich einfach unwohl. Das ist ein typisches Beispiel für Genes Humor; er genoß es, Leute in Verlegenheit zu bringen. Der berüchtigte Streich, den er John D. F. Black spielte – an Johns erstem Arbeitstag –, ist andernorts vielfach erzählt worden. Um es kurz zu machen, Gene engagierte eine Frau, die ein Starlet spielen und Black in seinem Büro gestehen sollte, daß sie für eine Gastrolle in Star Trek alles tun würde; an dem Punkt angelangt, zog sie sich vor dem beschämten Black aus. Genau in diesem Augenblick arrangierten es Gene und einige Mitarbeiter des Bürostabs, hereinzuplatzen und John mit dieser unbekleideten Schauspielerin zu ›ertappen‹. Vielleicht ist es der Einfluß des
 
 Vulkaniers auf mich, aber ich habe nie verstanden, was so komisch daran war, Leute in peinliche Situationen zu bringen. Trotzdem hatten Gene und ich auf dem Star Trek-Set ein höfliches und herzliches – aber strikt berufliches – Verhältnis zueinander. Ich glaube jedoch, daß Gene sich angesichts Spocks wachsender Beliebtheit etwas bedroht fühlte von dem Gedanken, die Kontrolle über seine Schöpfung zu verlieren. Mit der Zeit (wie ich in späteren Kapiteln berichten werde) begann sich unsere Beziehung zu verschlechtern – eine Tatsache, die mich immer frustriert und betrübt hat. Ich wollte aufrichtig mit Gene auf gutem Fuß stehen, aber ich schien nie die richtigen Worte zu finden, um die emotionale Wand, die uns trennte, zu durchbrechen. Es fällt mir auch sehr schwer, über die traurige Tatsache nachzudenken, daß Gene nun von uns gegangen ist und daß es keine Chance mehr gibt, unsere Beziehung zu verbessern. Ich kann sein Andenken hier nur ehren, indem ich sage, daß ich bis heute mit tiefem Respekt erfüllt bin vor Genes Kreativität, seinem Talent und seinem scharfen Intellekt; die Arbeit mit ihm war immer eine Bereicherung. Wenn ich einen brauchbaren Vorschlag zu einem Drehbuch hatte, übernahm er meine Idee, baute darauf auf und machte es besser. Wenn ich Bedenken oder Probleme mit einer Geschichte oder einer Szene hatte, verstand er es und handelte angemessen und schnell. Er behielt stets eine starke Vision dessen, worum es in Star Trek gehen sollte -und das schloß ein, daß er trotz der Einwände des Senders einen gewissen Außerirdischen auf der Enterprise behielt. Dafür werde ich ihm immer dankbar sein. Es gab einen zweiten Gene, der an der Serie beteiligt war – einen, der unglücklicherweise leider starb, bevor er eine Chance hatte, Star Treks Wiedergeburt in der Syndication* zu sehen. Ich spreche über Gene Coon, der von The Wild, Wild *
 
 Syndication: Ausstrahlung durch unabhängige Sender – Anm. d. Übers.
 
 West zu uns kam und in unserer Serie während der ersten und zweiten Season als Autor und Produzent arbeitete. Coon war ein phantasiebegabtes Talent, das viele Details zur Star Trek-Geschichte hinzufügte; die Klingonen und die Erste Direktive waren nur zwei seiner Beiträge. Coon war ein empfindsamer, freundlicher Mann – wenn man ihn besser kennenlernte. Aber nach außen hin benahm er sich wie ein verdrießlicher Jimmy Cagney/Spencer Tracy-Typ, einer von der Sorte, die man sich als Besetzung vorstellen konnte für die Rolle des harten Zeitungsverlegers in den Vierzigern, der den jungen Reportern blödsinnige Ratschläge erteilt. Ich stelle mir Gene Coon immer hinter seiner Schreibmaschine sitzend vor. Wenn man zu ihm hinaufging und ihm eine Frage stellte, konnte es passieren, daß er nur zu einem aufsah, etwas grunzte und wieder fortfuhr, in die Tasten zu hämmern. Mit liebevollem Vergnügen erinnere ich mich an die Zeit, als Gene Coon mich suspendierte. Suspendierung ist etwas, das in unserem Geschäft sehr selten vorkommt. Technisch gesehen kann ein Schauspieler suspendiert werden – was bedeutet daß er oder sie grundsätzlich ›gefeuert‹ ist, bis eine Entscheidung in der Angelegenheit erreicht wird –, wenn er sich weigert zu spielen. Man nehme eine hypothetische Situation: Wenn ein Schauspieler zur Arbeit erscheint und mitten während der Dreharbeiten immer noch sagt: »Ich verstehe nicht, wie ich diese Szene spielen soll«, sogar nachdem der Regisseur es ihm zum wiederholten Mal erklärt hat, kostet der Schauspieler das Studio nur Geld. Wenn das der Schauspieler wiederholt macht und ganz offensichtlich die Arbeit verweigert, dann können die Produzenten ihn suspendieren. Aber so etwas wird nur unter extremen Umständen getan, nach sehr ernsten Unterhaltungen zwischen allen beteiligten
 
 Parteien – dem Schauspieler, dem Agenten, dem Rechtsanwalt, den Produzenten und schließlich (im Falle einer Fernsehserie) dem Sender. Wenn der Schauspieler beliebt ist, sagt der Sender normalerweise: »Verlieren Sie ihn bloß nicht – tun Sie, was immer Sie tun müssen, um das Problem zu lösen.« Daher würde ein Studio nur widerwillig zum Sender gehen, es sei denn, daß äußerst triftige Gründe vorliegen, z. B. wenn ein Schauspieler zu betrunken oder zu sehr mit Drogen vollgepumpt ist, um zu spielen. Also ist Suspendierung ein sehr drastischer Schritt. Und Gene Coon machte das mit mir. Es könnte seltsam erscheinen, daß ich lächele, wenn ich daran denke, aber es illustriert Genes Haltung des harten Burschen, der nicht mit sich spaßen läßt. Er hat es nicht aus Überwollen oder Bosheit getan, sondern einfach nur, weil er beschäftigt war und nicht von mir belästigt werden wollte. Auf jeden Fall habe ich die Episode, die dieses Geschehen ausgelöst hat, vergessen. Es genügt wohl zu sagen, daß ich dachte, es gäbe Probleme in einem bestimmten Drehbuch, an dem Gene arbeitete – Spock sollte etwas tun, das völlig außerhalb seines Charakters lag. Also marschierte ich in Coons Büro und sagte: »Gene, ich habe ein Problem mit dieser Szene. Ich kann sie nicht so spielen, wie sie geschrieben ist.« Gene blickte mißmutig von seiner Schreibmaschine auf und sagte: »Was meinen Sie mit: Sie können es nicht tun? Können Sie nicht oder werden Sie nicht?« Mir wurde klar, wenn ich nun sagte, ich würde die Szene nicht so spielen, wäre dies das gleiche, als würde ich mich überhaupt weigern, sie zu spielen – also antwortete ich sehr sorgfältig: »Nein, ich habe nicht gesagt, daß ich es nicht tun werde – ich sagte, daß ich es nicht kann. Es ist antithetisch zu
 
 Spock. Er würde sich einfach nicht so verhalten, wie es ihm diese Szene vorschreibt.« Gene funkelte mich eine Sekunde lang an, grunzte und fixierte seine Aufmerksamkeit wieder auf die Schreibmaschinentasten. Dies war die typische Sprache Gene Coons, um mir mitzuteilen daß die Diskussion zu Ende war, also verließ ich das Büro und fragte mich, ob das Grunzen nun bedeutete, daß mein Einwand registriert worden war oder nicht. Gut, die Szene kam erst in ein paar Tagen dran, also dachte ich nicht mehr viel darüber nach. Ich war fleißig an der Arbeit auf dem Set, als jemand zu mir kam und sagte: »Ihr Agent ist am Telefon.« Ich hatte keine Ahnung, worum es bei dem Anruf ging, sondern wußte nur, daß es wichtig für mich sein mußte, wenn ich auf der Tonbühne unterbrochen wurde, also nahm ich das Gespräch an. »Was ist passiert?« fragte mein Agent in einem Tonfall der Bestürzung. »Sind Sie mit Gene Coon in Konflikt geraten?« Ich brauchte eine Sekunde, um herauszufinden, wovon er redete; ich hätte unsere kurze Unterhaltung wohl kaum einen ›Konflikt‹ genannt, aber ich erwiderte: »Ja, ich glaube schon. Ich kann diese eine Szene nicht spielen…« »Sehen Sie«, sagte mein Agent, »er will Sie suspendieren.« Meine erste Reaktion war Ungläubigkeit, meine zweite bestand in einem Grinsen. Schließlich waren wir alle von der anstrengenden Arbeit an einer Serie erschöpft und, falls Coon die harte Tour haben wollte, war mir das nur recht. Ich konnte die Pause brauchen. »Gut«, antwortete ich, »fragen Sie ihn, ob ich jetzt gleich gehen kann, oder ob ich bis zum Ende des Tages warten muß.« »Das werde ich«, meinte mein Agent und legte auf.
 
 Glücklicherweise – oder leider, je nachdem, wie man es sieht – wurde ich nie aus dem Set rausgeworfen. Kurz nachdem ich mit meinem Agenten gesprochen hatte, bekam ich einem Anruf von Gene Roddenberry. »Niemand wird suspendiert«, sagte Roddenberry verdrossen. »Und falls hier irgend jemand suspendiert werden soll, dann mache ich das.« Ich konnte es nicht ändern, ich war ein wenig enttäuscht, die Chance zu verlieren, früher nach Hause zu gehen. Aber Gene Coon war großartig, und es gab deshalb keine Feindschaft zwischen uns wegen dieser Suspendierungs-Geschichte. Ich respektierte Gene, weil er ein sehr direkter, ehrlicher Mann und ein harter und beständiger Arbeiter war. Er war die Art von Mensch, der seine erstaunlichen Fähigkeiten nicht zur Schau stellte – sondern er tat ganz einfach das Unmögliche, und er tat es gut. Natürlich würde ein Kapitel über Familienstreitigkeiten nicht vollständig sein, ohne die sogenannte Shatner/Nimoy-Fehde zu erwähnen – zumindest haben die Filmmagazine es so genannt. Sobald Spocks Beliebtheit bei den Fans zunahm, beharrten alle Klatschspalten und Boulevard-Magazine darauf, daß Shatner und ich einander verabscheuten und nicht miteinander sprechen würden. Schließlich war das gleiche Ding angeblich früher schon bei der in den Sechzigern populären Serie The Man from U.N.C.L.E. geschehen. Robert Vaughn war als Hauptdarsteller der Serie betrachtet worden – bis die Beliebtheit seines Kollegen David McCallum bei den weiblichen Fans emporschnellte. Die Tatsache führte zu Spannungen auf dem Set. Gab es ähnliche Spannungen zwischen Bill und mir auf dem Star Trek-Set? Natürlich. Wir sind Menschen (auch wenn ein Teil meiner Psyche von einem Vulkanier beansprucht wird).
 
 Gab es Haß? Nein. Geschwisterrivalität? Ja. Wir waren wie ein Paar wetteifernder Brüder, und es gab Zeiten, in denen ich mich bei Gene (oder Bob Justman oder De Kelley) über Bill beklagte, und solche, in denen sich Bill bei Gene (oder Bob oder De) über mich beklagte. Vielfach war Gene erfolgreich in seiner Rolle als Daddy beim Lösen der Konflikte zwischen zwei zankenden Kindern. Aber einige Male war er das nicht.
 
 Die großmütige Reaktion des Schauspielerkollegen William 
 
 Shatner auf die Nachricht von Spocks wachsender 
 
 Popularität 
 
 Zum Beispiel damals, als es die Publicity-Abteilung von Paramount arrangiert hatte, einen Fotografen kommen zu lassen, um einige Bilder von Freddy Phillips zu bekommen, bei seiner magischen Make-up-Arbeit, mit der er mich in einen Vulkanier verwandelte. Ich war damit einverstanden und rückversicherte mich bei allen Produzenten, um sicher zu sein, daß es in Ordnung war. Ich gebe zu, ich habe es nicht mit Bill besprochen, weil ich mir nicht vorstellen konnte, wo es da ein Problem für ihn geben könnte, obwohl er damals den Make up-Stuhl direkt neben meinem hatte. Um es kurz zu machen: Da ich zuerst dort war, wurde ich zurechtgemacht, der Fotograf hatte seine Kamera herausgenommen und war am Knipsen. Bill kam so etwa gegen 7:00 Uhr herein; um 7:10 Uhr bemerkten wir, daß der Fotograf verschwunden war. Wir dachten, er sei gegangen, um ein paar Filme zu holen – aber es stellte sich heraus, daß Bill zum Regieassistenten gegangen war und gesagt hatte: »Ich werde nicht weitermachen, solange dies hier vor sich geht. Werden Sie diesen Burschen los.« Also war der Fotograf vom Set verscheucht worden. War ich wütend? Natürlich. Waren wir Bill gegenüber unsensibel gewesen, als wir den Fototermin arrangiert hatten? Wahrscheinlich. Papa Roddenberry mußte schließlich herüberkommen und jedermanns zerrupftes Gefieder wieder glätten. Der Fotograf wurde schließlich zurückgerufen, und der Fototermin wurde ohne weiteren Zwischenfall fortgesetzt. Ein weiterer Konfliktbereich waren Bills Bedenken, daß Spock hinsichtlich der Lösung von Problemen Kirk überflügeln könnte. Natürlich war es die wichtigste Funktion des Vulkaniers, als Wissenschaftsoffizier Datenmaterial zu sichten und bereitzustellen – aber Bill befürchtete, daß Kirk im Vergleich zu ihm unintelligent wirken könnte. Und so wurden
 
 Textzeilen, die logischerweise die von Spock waren, bald schon zu denen von Kirk. Ich schilderte die Situation in einer Notiz an Roddenberry vom 21. Februar 1968, worin es im einzelnen heißt: Es ist, als hätte Shakespeare ›Sein oder nicht sein‹ als Dialog und nicht alsMonolog geschrieben… KIRK: SPOCK: MCCOY: KIRK: MCCOY: SPOCK:
 
 Sein…
 
 …oder nicht sein…
 
 Ja, das ist hier die Frage…
 
 Ich habe mich entschieden…
 
 (wütend) Jim, du hast Tausende von Leben in
 
 Gefahr gebracht… (hebt langsam die Augenbraue)
 
 Glaube mir, ich weiß, daß Friede und Harmonie wichtig sind in einer Seriensituation, aber muß es denn auf so etwas reduziert werden: Spock kommt auf die Brücke und geht zum Sessel des Captains… SPOCK: KIRK: SPOCK: KIRK: SPOCK: KIRK:
 
 Captain, ich glaube, ich habe sie gefunden, die…
 
 Die Antwort, Mr. Spock?
 
 Ja, Captain, ich bin überzeugt, dieser Planet ist…
 
 Infiziert, Mr. Spock?
 
 Ja, Captain, mit einer seltenen und einzigartigen
 
 Krankheit, die dazu imstande ist… Sich selbst für unsere Sensoren unsichtbar zu machen.
 
 SPOCK: Präzise, Captain… KIRK: Genau das, was ich erwartet hatte, Mr. Spock… Gute Arbeit. Wie stehen die Chancen, Mr. Spock? SPOCK: Ich würde sagen, etwa 47,3 zu 1, Captain.
 
 KIRK: Ich werde diese Chance Bereitschaft, Mr. Sulu.
 
 nutzen…
 
 Phaser
 
 in
 
 Bitte, Gene, laß Captain Kirk einen Riesen sein unter den Menschen, laß ihn den verdammt besten Captain der Flotte sein, laß ihn den besten Waffenoffizier der Flotte sein, laß ihn den größten Liebhaber der Flotte sein, laß ihn fähig sein, unverletzt aus einer Schlägerei mit fünf Männern, die doppelt so groß sind wie er, hervorzugehen, aber vor allem, laß ihn den ANFÜHRER sein – was für mich bedeutet, daß er seine Untergebenen ihren Job machen läßt. Roddenberry versuchte, auch diese Wogen zu glätten, aber der Konflikt kam wieder. Es waren damals hektische, anstrengende Zeiten, und wir beide, Bill und ich, standen unter enormem Streß. Wie ich schon gesagt habe, es ist nicht leicht, mit dem Berühmtsein fertig zu werden, und es gab keine Kurse, die einem dabei halfen, damit umzugehen, also waren Spannungen unvermeidlich. Aber hier ist eine Grundsatzerklärung: Unser tiefer, aufrichtiger Respekt füreinander war über jeden Konflikt erhaben. Wir haben eine Menge Dinge geklärt in jenen frühen Jahren, und sind sehr gute Freunde geworden. Und wie ich schon gesagt habe (und es auch zweifellos wieder sagen werde): Wenn Bill Shatners dynamische Darstellung von Kirk nicht gewesen wäre, hätte der Charakter von Spock niemals so gut funktionieren können. Es ist die vereinte Energie, die Chemie zwischen den beiden (und De Kelleys Dr. McCoy) die halfen, Star Trek so magisch zu machen. Ich denke, einer der weisesten Schritte, die Gene Roddenberry je unternommen hat, war der, als er wegen der Reibereien zwischen Shatner und mir und wegen der problematischen Popularität von Spock Isaac Asimov
 
 konsultiert hat. Asimov riet ihm, Kirk und Spock zu loyalen und unzertrennlichen Freunden zu machen, damit das Publikum, wenn es an den einen dachte, auch automatisch an den anderen denken würde. Der Rat funktionierte bei den Fernsehzuschauern – und vielleicht sogar bei Bill und mir, weil wir sicherlich im Laufe der Zeit unsere Freundschaft immer mehr zu würdigen wußten. Auch wenn es gemein von ihm war, mir weiterhin mein Fahrrad zu stehlen.
 
 Bill und ich denken über die nicht gerade sehr subtile 
 
 Freudsche Symbolik der Serie nach. 
 
 Aber zurück zum Thema Spaß und Spiele. Da ich über die Star Trek-Familie spreche, möchte ich es auch meiner rechten Hand Teresa Victor – einer außerordentlich loyalen und engagierten Mitarbeiterin – hoch anrechnen, daß sie mir dabei half, eines meiner kleineren Scharmützel mit dem Studio zu gewinnen. Am Ende der ersten Season der Serie verhandelte ich meinen Vertrag neu, und die neuen Bedingungen schlossen ein Büro ein. Ich stellte Teresa ein, und sie bezog das Büro, das aus zwei kleinen Räumen mit einer Toilette dazwischen bestand. Jeder Raum hatte ein Fenster, aber es gab keine Möglichkeit, quer durchzulüften, also wurden die Räume, als der Sommer kam, unerträglich heiß. An heißen Tagen wurde das Büro am Nachmittag praktisch unbenutzbar. Also fragte ich Herb Solows Assistent Morris Chapnick, ob ich eine Klimaanlage bekommen könnte. Morris versprach, sich die Sache anzusehen. Tage vergingen; Teresa kam in dem kleinen Büro vor Hitze fast um, also rief ich Morris an und fragte: »Was ist los mit der Klimaanlage?« »Ich habe Ihren Vertrag geprüft«, antwortete er, »und er enthält nichts außer Büroausstattungen.« »Das ist richtig«, sagte ich, »und der Vertrag erwähnt auch nicht speziell eine Klimaanlage, nur ist das Büro ohne sie praktisch unbrauchbar.« Er seufzte und sagte: »Ich werde sehen, was ich tun kann.« Ein paar Tage später wurde ein kleiner Entlüfter in einem der winzigen Fenster eingebaut. Natürlich nutzte er nichts. Teresa kämpfte wieder ein paar Tage lang weiter. Damals litt Los Angeles unter einer der typischen sommerlichen Hitzewellen; ich hielt beim Büro an und wurde um Teresas willen zornig, weil ich sie in wahrhaft unerträglicher Hitze schwitzend vorfand. Der kleine Raum war wie ein Backofen. Also sagte ich zu ihr: »Teresa, legen Sie
 
 sich auf den Fußboden. Sie werden aufgrund der Hitze in Ohnmacht fallen.« »Werde ich?« »Ja, Sie werden«, sagte ich bestimmt. »Sie werden in wenigen Sekunden bewußtlos werden.« Sie hatte es sofort kapiert und legte sich mit einem Grinsen hin, während ich die Krankenschwester des Studios anrief. Ich sagte ihr, ich wäre in mein Büro gekommen und hätte meine arme Sekretärin vorgefunden, die von der Hitze in Ohnmacht gefallen sei. Die Krankenschwester kam schnell und legte einige kalte Kompressen auf, die Teresa dazu veranlaßten, ›wieder zu sich zu kommen‹. (Teresas Vorstellung war so überzeugend, daß es mich wunderte, ob sie nicht ihre Berufung zur Schauspielerin verfehlt hatte!) Mein nächster Anruf galt natürlich Morris Chapnick. Und die Geschichte, die ich ihm erzählte, wurde später durch die Studiokrankenschwester bestätigt. Innerhalb von zwei Tagen hatten wir die Klimaanlage.
 
 7 Vorzeitige Beerdigung
 
 »Gehirn, Gehirn! Was ist Gehirn?!« – Kara in ›Spock’s Brain‹ (›Spocks Gehirn‹)
 
 MITTEN IN DER ZWEITEN SEASON von Star Trek deutete NBC an, daß die Serie abgesetzt werden würde. Anscheinend waren die Einschaltquoten nicht gut genug, um den Vorstand des Senders von der Beliebtheit zu überzeugen, trotz der Lastwagenladungen von Post und der Aufmerksamkeit, die Star Trek es in den Medien hervorrief. Der Sender hielt daran fest, daß Star Trek ein ›Kult‹-Publikum anzog, intensiv und lautstark, aber begrenzt in seiner Zahl. (Fünf Jahre später, während meines Vertrages bei Universal, hörte ich von Studiopräsident Sid Sheinberg das gleiche. Er sagte: »Die Star Trek-Fernsehzuschauer sind intensiv und lautstark. Sie würden für die Serie töten, aber es gibt nicht genug von ihnen, um die Herstellung eines Filmes zu rechtfertigen.«) Glücklicherweise hörte ein besorgter Fan namens Bjo (ausgesprochen ›Bi-Jo‹ für Betty Jo) Trimble auf einen anderen Trommler. Sie und ihr Mann ließen eine massive Kampagne steigen, und die Flut von Briefen hatte den gewünschten Effekt: NBC stimmte zu, Star Trek für eine dritte Season zu verlängern. Als sie das taten, versprachen die Geschäftsführer des Senders Roddenberry eine ausgezeichnete Sendezeit: Montagabend um 19.30 Uhr. Beschwingt durch diesen Vertrauensbeweis, gelobte Gene, jedes Manuskript persönlich zu überwachen und das dritte Jahr der Serie zum besten von allen zu machen. Star Treks Zukunft hatte nie so glänzend ausgesehen. Aber eine Reihe unglücklicher Ereignisse verschwor sich gegen seinen Erfolg und gegen die Qualität der Episoden.
 
 Zuallererst brach die NBC ihr Versprechen Gene gegenüber und verlegte Star Trek von seinem beneidenswerten Sendeplatz Montagabend um 19.30 Uhr auf 22.00 Uhr am Freitagabend, wenn die jungen Fernsehzuschauer ausgingen. (Wie verlautet, weigerte sich der Produzent von Laugh-In, George Schlatter, die phänomenal erfolgreiche Show von ihrem Sendeplatz um 20.00 Uhr auch nur auf 20.30 Uhr verlegen zu lassen, wie es der Sender geplant hatte.) Aufgebracht drohte Roddenberry, die Serie zu verlassen, falls die Sendezeit nicht geändert würde. NBC kaufte ihm seinen Bluff ab, und so wurde Roddenberry gezwungen, wohl oder übel seine Drohung wahrzumachen. Während er technisch den Status eines ausführenden Produzenten beibehielt (sein Name erschien im Abspann), verließ er jedoch das Gelände und ging zu MGM, um andere Projekte zu verfolgen. Dorothy Fontana folgte ihm bald; sie ging, um ihre Karriere als freischaffende Autorin voranzutreiben. Gene Coon war während der zweiten Season schon weggegangen, was nur einen einzigen Endproduktionsveteranen übrig ließ: Robert Justman. Überraschenderweise wurde Justman nicht gefragt, ob er in Roddenberrys Fußstapfen treten wolle; sowohl Gene als auch der Sender entschieden sich, daß diese Aufgabe an Fred Freiberger übergehen sollte (der, wie Coon, einige Zeit bei The Wild, Wild West gedient hatte). Bei der Vorbereitung zum ersten Star Trek-Pilotfilm war Freddy Freiberger Roddenberrys erste Wahl eines Co-Produzenten gewesen – aber Fred lehnte das Angebot schweren Herzens ab, weil er zu der Zeit nicht verfügbar war. Bob Justman war verständlicherweise enttäuscht, übergangen worden zu sein; außerdem war er nach zwei Jahren harter Arbeit auch ausgebrannt. Er ging zum Studio und sagte, daß er aus der Serie aussteigen wolle – aber die Verantwortlichen
 
 weigerten sich, ihn aus dem Vertrag zu entlassen. Widerwillig blieb er dabei – aber nur für eine gewisse Zeit. Er schaffte es schließlich, während der laufenden Season zu gehen. Als Krönung des Ganzen kürzte NBC dann noch drastisch den Etat von Star Trek. Der schwierigere Sendeplatz und reduzierte Budgets waren kaum eine ideale Situation für Freiberger als Neuling; und die Moral war nicht gerade sehr hoch nach Genes Abgang. Aber wenigstens ich freute mich auf Freds Ankunft. Er und ich waren seit den späten 50ern Freunde; alle Bedenken, die ich wegen der Auswirkungen von Genes Fehlen auf die Serie hatte, wurden zum Schweigen gebracht. »Großartig!« dachte ich. »Wunderbar! Freddy ist ein alter Freund, mit dem ich wirklich reden kann, also wird alles glattgehen in dieser Season…« Leider war der Augenblick seiner Ankunft der beste Augenblick, den wir hatten. Unsere Freundschaft wurde bald sehr strapaziert, denn Freddy kam zu Star Trek mit einigen sehr eigenwilligen Ideen, wie die Serie zu verändern sei. Er wiederholte die ursprüngliche Reaktion von NBC auf ›The Cage‹, indem er meinte, Star Trek sei zu intellektuell für die meisten Fernsehzuschauer. Weniger Ideen, mehr Action, mehr Kampfszenen; Fred glaubte, das wäre es, was die Serie brauche, und er machte sich daran, ihr diesen Stempel aufzudrücken. Star Treks dritte Season begann mit ›Spock’s Brain‹ (›Spocks Gehirn‹), einem unheilverkündenden Vorzeichen der Dinge, die da kommen sollten. Die Episode beginnt mit einer schönen jungen Frau, die auf geheimnisvolle Weise auf der Brücke der Enterprise erscheint und mit Hilfe eines fremdartigen Gerätes jedermann bewußtlos macht. Als die Mannschaft wieder zu sich kommt, entdecken sie Spock auf der Krankenstation – ohne sein Gehirn.
 
 Gaststar Marj Dusay (Kara) beklagt sich über die 
 
 Auswirkungen von ›Spock’s Brain‹ auf ihre Karriere.
 
 Nun beginnt eine verzweifelte Suche quer durch die Galaxis nach dem vermißten grauen Etwas. Es führt den Captain und seine tapfere Besatzung zu einem Planeten, der gerade in einer Eiszeit steckt. Eigenartigerweise sind die primitiven Höhlenbewohner auf der Oberfläche alle gerade eben das – Höhlenbewohner; nicht eine einzige Frau kann gefunden werden. Das ist alles, bis die Enterprise-Besatzung eine äußerst hochentwickelte unterirdische Zivilisation entdeckt, bevölkert mit großartigen Frauen, deren Intelligenz sogar noch spärlicher ist als ihre Minikleider. Spocks Gehirn ist, so scheint es, von ihrer außergewöhnlich geistlosen Anführerin Kara entwendet worden, damit es sich um die unterirdische Zivilisation kümmern kann – die offensichtlich zu dumm ist, um für sich selbst zu sorgen.
 
 Kirk beamt sich hinunter in diese Zivilisation, mit Pille und Spock – der mit einer Metallvorrichtung auf seinem Schädel ausgestattet worden ist, so daß er sie begleiten kann. Der Arzt hat eine kleine ›Fernsteuerung‹, die Spock bewegt; letzterer begleitet die beiden mit starren Augen wie ein Roboter. Kirk findet schließlich die Anführerin und Organdiebin, Kara. Der Ausdruck ›intellektuell‹ könnte auf ihre spezielle Masche des Diebstahls angewendet werden, aber bestimmt nicht auf sie selbst. »Gehirn, Gehirn!« schreit sie und stampft vor Frust mit dem Fuß auf, weil sie zu beschränkt ist, um genau zu verstehen, was der Captain von ihr will. »Was ist Gehirn?« (Ich denke, daß die Frage für die dritte Season auch hätte lauten können: »Was geschah mit Star Treks Gehirn – und Herz?«) Nach einem kurzen Kampf, in dem Kirk die bewaffnete Kara überwältigt, setzt Dr. McCoy das Gehirn des Vulkaniers wieder ein, mit Hilfe einer allwissenden Computerbank, bekannt als ›der Lehrer‹. (Der Lehrer war auch verantwortlich für die Beratung Karas beim Diebstahl des Gehirns.) Während des chirurgischen Eingriffs kommt Spock zu sich und erzählt McCoy, wie man den Job beendet, was den guten Pille dazu veranlaßt zu sticheln: »Ich hätte seine Stimmbänder nie wieder zusammenfügen sollen.« Es gab wenig schauspielerische Herausforderung bei all dem gedankenlosen Herumlaufen, das ich zu leisten hatte; ich ließ meine Augen glasig werden und bewegte mich in der Art eines Automaten. Aber ehrlich, während der ganzen Dreharbeiten zu dieser Episode war ich verlegen, ein Gefühl, das mich vielfach während der letzten Season überkam. Die Episode hatte logische Löcher, die groß genug waren, um ein Raumschiff darin unterzubringen. Aber jenseits der Fragen, warum die Bevölkerung des Planeten nicht ausgestorben war, wenn Männer und Frauen völlig voneinander getrennt lebten,
 
 und warum Spocks Haar nicht einmal durcheinandergebracht war – nicht mal während der Gehirnchirurgie –, bleibt vor allem eines ein Rätsel: Was war die Pointe der Geschichte? Als die Serie tatsächlich kochte, handelten die Geschichten von ziemlich aufregenden, tiefgehenden und sogar wichtigen Ideen für das menschliche Dasein. Und ebenso wichtig war, daß gleichzeitig die Charaktere weiterentwickelt wurden. Wir erfuhren mehr über sie und fingen an, uns um sie zu sorgen, als sie mit schwierigen Aufgaben kämpften. Traurigerweise begannen während des dritten Jahres (das dazu hätte dienen sollen, die Charaktere weiter zu entwickeln und neue Facetten ihrer Beziehungen zueinander zu untersuchen) die klaren Definitionen zwischen den Charakteren – besonders der drei Hauptfiguren von Kirk, Spock und McCoy – zu verblassen. Spock verliebte sich und aß Fleisch (in ›All Our Yesterdays‹ – ›Portal in die Vergangenheit‹), schrie wie ein Esel und tanzte Flamenco (in ›Plato’s Stepchildren‹ – ›Platons Stiefkinder‹) und sprach offen über den siebenjährigen vulkanischen Paarungszyklus (über den sich ein beschämter Spock in ›Amok Time‹ – ›Weltraumfieber‹ – zuerst sogar weigerte, mit seinem besten Freund Kirk zu reden) während einer untypisch koketten Unterhaltung mit einer Frau (›The Cloudminders‹ – ›Die Wolkenstadt‹). Es mag vielleicht amüsant sein, sich zurückzulehnen und Star Treks dritte Season zu kritisieren, besonders die alberneren Episoden wie ›Spock’s Brain‹. Aber es ist nicht meine Absicht, mich einfach über den Rückgang in der Qualität der Serie zu beschweren, Freddy Freiberger zu kritisieren oder unterhaltsame Anekdoten darüber zu erzählen, was für ein Durcheinander die dritte Season war. Star Trek und der Charakter von Spock liegen mir am Herzen; das Beobachten ihrer allmählichen Erosion war schmerzhaft. Der Zweck dieser minderwertigen Episoden ist einfach: Manches Werk –
 
 besonders in der Wissenschaft oder in der Kunst – füllt nur einfach Zeit und Raum. Ja, manchmal befriedigt es die Chefs und zahlt die Rechnungen – aber im Laufe der Zeit wird dieses Werk vergessen. Ich werde hier an die Zeit erinnert, als ich Phillipe Halsman traf, den außergewöhnlichen Fotografen, der zahllose Titelfotos für das Magazin Life gemacht hat. Es ist etwa zwanzig Jahre her, daß ich die Gelegenheit hatte, sein Studio zu besuchen und mit ihm über seine Arbeit zu sprechen – was mich, da ich Amateurfotograf war, enorm interessierte. Ich fragte Phillipe, wie er zum Fotografieren gekommen sei, und er sagte: »Nun, meine Karriere ähnelt so ziemlich der Geschichte von der Prostituierten. Als jemand sie fragte, wie sie zu ihrem Gewerbe gekommen sei, antwortete sie: ›Zuerst habe ich es wegen meines eigenen Vergnügens gemacht, dann, um meinen Freunden eine Freude zu bereiten, und dann für Geld.‹« Das war’s, was aus seiner Karriere geworden war, und er hatte deswegen einen ziemlich sehnsüchtigen Zynismus entwickelt. Es hatte mit Liebe angefangen – und endete mit Kommerz. Habe ich des Geldes wegen gespielt? Sicher, gelegentlich. Würde ich es auch nur aus Liebe zur Sache tun? Offensichtlich. Es gibt da eine Erfüllung, die alles andere verblassen läßt. Weil bedeutungsvolle Arbeit, die mit Sorgfalt, Aufmerksamkeit und Liebe vollbracht wird, mehr um ihrer selbst willen, als nur wegen öffentlicher Zustimmung (einschließlich Nielsen-Bewertungen), Bestand hat. Star TrekEpisoden wie Harlan Ellisons ergreifendes ›City at the Edge of Forever‹ (›Griff in die Geschichte‹) oder Theodore Sturgeons poetisches ›Amok Time‹ sind für das heutige Publikum ebenso stark, wie sie es für die Fernsehzuschauer damals in den 60ern
 
 waren. Für mich hat die Schauspielerei etwas von einem geistigen Kreuzzug, und es ist wichtig, daß gewinnsüchtige Überlegungen hinter der Liebe zur Arbeit und der Sorge um ihre Qualität zurückstehen. Ich weiß ohne jeden Zweifel, daß dies auch für jedes andere Ensemblemitglied galt: Bill, De, Jimmy, George, Nichelle und Walter. Vielleicht hatte Star Trek deshalb Bestand. Fairerweise muß gesagt werden, daß es während der letzten Season einige ausgezeichnete Episoden gab – höchst bemerkenswert war ›The Enterprise Incident‹ (›Die unsichtbare Falle‹) von Dorothy Fontana. Die Geschichte baute sich um Kirks plötzlichen, anscheinend irrationalen Befehl herum auf, in ein verbotenes Gebiet des Weltraums zu fliegen, das von den vulkanoiden Feinden der Föderation, den Romulanern, beansprucht wird. Kirk wird von der romulanischen Kommandantin (wunderbar gespielt von Joanne Linville) gefangengenommen, die schon bald damit beginnt, um Mr. Spock zu werben. Spock geht zum Schein auf den Charme der Kommandantin ein und verrät Kirk; er bringt ihn schließlich mit dem ›vulkanischen Todesgriff‹ um, als der empörte Captain ihn angreift. Der ›Leichnam‹ des Captains wird auf die Enterprise zurücktransportiert, wo er, zur Überraschung der meisten, wiederaufersteht. Kirk nimmt dann die Gestalt eines Romulaners an und schleicht zurück auf das feindliche Schiff, um dort deren neue Tarnvorrichtung zu stehlen (mit der man ein Schiff unsichtbar machen kann). Währenddessen erlaubt es sich Spock, von der Kommandantin verführt zu werden. Kirk und Spock werden jedoch in letzter Minute entlarvt – aber dank Mr. Scotts Eingreifen gelingt ihnen die Flucht mit dem Transporter. Die romulanische Kommandantin wird ›versehentlich‹ zusammen mit Spock herübergebeamt; sie ist natürlich von der Falschheit des Vulkaniers empört – aber unter vier Augen sagt
 
 er ihr, daß sie sich unterschätze. Ihre Berührung sei ihm sehr wohl unter die Haut gegangen. (Nur als Nebenbemerkung: Wenn Sie Dorothys Manuskripte zu einer Gruppe zusammenfassen, besonders ›Incident‹, ›Journey to Babel‹ und ›This Side of Paradise‹, so gab sie uns die bei weitem besten Geschichten, in denen wir es mit Frauen zu tun hatten, die voll entwickelte Charaktere mit eigenen Rechten waren. Das soll nicht heißen, daß dies ihre erklärte Absicht als Schriftstellerin war, oder daß dies ihr einziger Beitrag zu der Serie war. Aber Star Trek war ein Produkt der sexistischen Sechziger, und das wurde in den Texten manchmal reflektiert, in denen Frauencharaktere als stereotype Liebesobjekte behandelt oder insgesamt ignoriert wurden. Dorothys Szenen mieden solche Klischees nicht nur, sondern waren auch dramaturgisch interessant.)
 
 Ein (be-)rührendes Gespräch mit dem romulanischen 
 
 Commander (Joanne Linville) in ›The Enterprise 
 
 Incident‹ 
 
 Episoden wie ›The Enterprise Incident‹ (›Die unsichtbare Falle‹) machten die Arbeit interessant. Wie alle von Dorothys Drehbüchern war auch dieses dazu angetan; es beinhaltete Komplikationen auf einem hohen Niveau und soziale Aspekte. Das Leben der Charaktere wurde beeinflußt, ihre Ethik verletzt, sogar ihre Spiritualität angetastet. Drehbücher wie dieses bereicherten die moralische Struktur des Star TrekUniversums. Und eine solch differenzierte Arbeit verleiht der Episode Dauerhaftigkeit; ich glaubte, je mehr wir davon machen könnten, desto weiter würden wir die Lebensspanne der Serie verlängern. Mit all dem im Sinn fühlte ich, es sei meine Pflicht, offen meine Meinung zu sagen, als Drehbücher auftauchten, die allem widersprachen, was ich von Spock und Star Trek wußte. Zum Beispiel werden in dem Drehbuch zu ›All Our Yesterdays‹ Spock und McCoy durch einen Unfall in die Eiszeit eines Planeten zurückversetzt, wo Spock sich in Zarabeth verliebt, eine schöne junge Frau, die dort ein einsames Leben in die Verbannung führt. Warum verliebte sich Spock in Zarabeth und war, nur um ihr zu gefallen, damit einverstanden, Fleisch zu essen? In dem ursprünglichen Entwurf lag kein besonderer Grund dafür vor. Als ich dies mit Freddy besprach, stellte es sich heraus, daß er es schlicht vergessen hatte, daß Spock es sich nie gestatten würde, sich so zu benehmen (es sei denn, unter dem Einfluß jener Sporen aus ›This Side of Paradise‹). Fred hörte auf mich und stimmte zu, daß dies einer Lösung bedurfte. Schließlich wurden einige Textzeilen hinzugefügt, die andeuteten daß der Vulkanier, weil er in die Vergangenheit zurücktransportiert worden war, in die gewalttätigen Verhaltensweisen seiner Vorfahren zufiel. Nicht die solideste Logik, aber zumindest erlaubte sie mir, die Szene zu spielen, ohne das Gefühl zu haben, daß ich die Grundprämissen des Charakters verletzte.
 
 Ein durchgefrorener Vulkanier vergißt sich mit Zarabeth (Mariette Hartley) in ›All Our Yesterdays‹. ›All Our Yesterdays‹ war nur ein Beispiel für die vielen Treffen, die Fred und ich wegen Drehbuchproblemen hatten. Manchmal hörte Fred zu, und wir fanden einen Kompromiß. Hier ist ein Auszug vom ersten Memo, das ich Fred wegen eines speziellen Drehbuchs schickte – in diesem Fall dem ersten, das während der dritten Season gesendet werden sollte, und das umbenannt wurde in ›Spectre of the Gun‹ (›Wildwest im Weltraum‹):
 
 An: Fred Freiberger Von: Leonard Nimoy
 
 Datum: 6. Mai 1968 Betr.:›TheLast Gunfight‹
 
 Lieber Fred, wie bei unserer Unterhaltung am Telefon besprochen, sind hier alle Ideen, die ich vor meiner Abreise noch sammeln konnte. Abgesehen von den anderen Problemen, über die wir diskutiert haben, glaube ich, daß Spock nicht später als in Szene 31 damit anfangen sollte, sein Gerät zu konstruieren (was immer das sein wird). Vielleicht auf Seite 18, wo Kirk sagt: »Ich will nicht, daß eine Horde Primitiver meine Leute und mich umbringt.« An diesem Punkt, wenn nicht schon früher, glaube ich, müssen wir damit anfangen, die Vorstellung einzuführen, daß wir wegen einer wissenschaftlichen oder telepathischen Kraft da sind, und daß wir einen wissenschaftlichen oder telepathischen Weg finden müssen, diese zu bekämpfen. Wenn Kirk an diesem Punkt damit beginnt, seine Beziehungsaktivitäten zu initiieren, dann sollte Spock seine wissenschaftlichen Aktivitäten initiieren. Mir erscheint es sinnvoller, daß Spock versuchen würde, einen Kommunikator oder eine Art elektronischen Signalgeber zu bauen, eher jedenfalls als einen Phaser. Ich denke, sein vorrangiges Streben sollte es sein, hier herauszukommen, und nicht den Kampf zu gewinnen, seitdem wir akzeptieren mußten, daß wir das nicht können. Wenn wir weiterspielen getreu der Idee, daß wir diesen Kampf gewinnen können, dann verleugnen wir die gesamte Prämisse, die besagt, daß wir die ›Clantons‹ sind und jeden Kampf verlieren werden. Vielleicht könnte diese Idee dadurch dramatisiert werden, daß Spock das Schwarzpulver aus den Patronen braucht, um sein Gerät zu bauen. Die anderen könnten daran interessiert sein, die Funktionstüchtigkeit ihrer Waffen zu erhalten,
 
 während Spock darauf hinweist, daß Waffen bei dem Versuch, historische Tatsachen zu bekämpfen, völlig nutzlos sind. Es tut mir leid, daß ich nicht weiterhelfen kann, es sieht aus, als müsse ich in diesem Fall die Rolle des advocatus diaboli spielen! Ich wünsche Dir das Beste und melde mich, wenn ich zurück bin. Frieden! Leonard Nimoy
 
 Wie man sehen kann, erfreuten Fred und ich uns damals noch einer angenehmen Beziehung. (Man kann daraus auch ersehen, daß es eine meiner härtesten Aufgaben war, die Produzenten davon zu überzeugen, daß Spock sich der Gewaltlosigkeit verschrieben hatte!) Aber mit der Qualität der Drehbücher und der scheinbaren Vertrautheit der Schriftsteller und Produzenten mit dem Charakter von Spock ging es schnell bergab – ebenso wie mit meiner Fähigkeit, Fred von der Relevanz meiner Bedenken wegen dieser Tatsache zu überzeugen. Vielleicht sollte ich an dieser Stelle näher erklären, warum ich dachte, es sei meine Verantwortung, mich um den Charakter zu kümmern. Sehen Sie, wenn eine Fernsehserie für längere Zeit auf Sendung ist, wird sich der Stab ziemlich verändern. Schriftsteller, Regisseure und Produzenten, alle kommen und gehen; nur die Schauspieler bleiben für gewöhnlich! So ist der Schauspieler schließlich der ›Bewahrer der Flamme‹ für seinen oder ihren Charakter. Es fällt oft dem Schauspieler zu, neu dazugekommenen Produzenten und Regisseuren alle Unvereinbarkeiten eines Charakters aufzuzeigen, weil dem Stab das Vorangegangene möglicherweise gar nicht geläufig ist. Deshalb findet oft, wenn ein Nicht-Schauspieler die Verantwortung übernimmt, ein
 
 Abdriften des Charakters statt, und dies nicht notwendigerweise zum Besseren hin. Da ich weiterhin um die Entwicklung des Charakters ebenso besorgt war wie schon immer, fühlte ich mich dafür verantwortlich, Spock vor der Auflösung zu bewahren. Das jedoch, was sich tatsächlich auflöste, war meine Beziehung zu Fred. Ich nehme an, daß er nach einiger Zeit glaubte, ich sei einfach nur schwierig, und das frustrierte ihn. Im Falle der Episode ›Is There in Truth No Beauty?‹ (›Die fremde Materie‹) weigerte Fred sich einfach, einige Bedenken von mir weiterzuleiten, die ich bezüglich einer besonderen Szene hatte, in welcher Spock eine Diskussion mit Dr. Miranda Jones hat. Er trägt das UMUKMedaillon (›Is There in Truth No Beauty?‹)
 
 Die fragliche Szene war verworren und überflüssig – eine lange und, ehrlich gesagt, stumpfe Unterhaltung über Spocks und Doktor Jones’ persönliche Philosophien. Es gab kein Ereignis, keine Dramatik und keinen Anlaß für die Szene. Sie mußte entweder einen Zweck erfüllen oder rausgeschnitten werden. Ich sandte Freddy ein Memo und versuchte, dies mit ihm zu besprechen, wurde aber wiederholt ignoriert. Jetzt war es an mir, frustriert zu sein. Also rief ich Gene Roddenberry in seinem Büro auf dem MGM-Gelände an, und erklärte das Problem. Er stimmte mit mir überein, daß die Szene umgeschrieben werden mußte, und versprach, sich um die Situation zu kümmern. Kurz darauf kamen die umgeschriebenen Drehbuchseiten. Die Szene war nicht länger verworren und hatte jetzt zwei sehr offensichtliche Funktionen: erstens, sich von der Figur Dr. Jones zu verabschieden, und zweitens, die Aufmerksamkeit auf ein UMUK-Medaillon zu lenken, das Spock trug. Die Abkürzung steht für ›Unendliche Mannigfaltigkeit in Unendlicher Kombination‹ und diente dazu, den vulkanischen Glauben zu symbolisieren, daß viele mannigfaltige Lebensformen friedlich zusammenkommen können, um Sinnvolles und Schönheit zu schaffen. Einfacher ausgedrückt, ist es eine Aussage gegen Engstirnigkeit und Haß. Sicherlich befürwortete ich voll und ganz die Philosophie, die hinter dem UMUC stand – aber nicht die Tatsache, daß Gene mich dazu benutzen wollte, dieses Medaillon zu tragen, weil er es über seinen Versandhandel, Lincoln Enterprises, verkaufen wollte. War die Szene zunächst künstlerisch ein Problem für mich gewesen, so war sie es jetzt moralisch. Während ich über das UMUK-Konzept mit keinem streiten würde, war ich beunruhigt, daß ich nun die Tür geöffnet hatte und ein neues Untier einließ beim Versuch, ein anderes loszuwerden.
 
 Obwohl ich Spock nicht zu einer Reklametafel herabwürdigen wollte, glaubte ich schließlich, daß die UMUKIdee mehr wert war, als der Inhalt der ursprünglichen Szene. Wir filmten die Szene so, wie Gene sie umgeschrieben hatte. Aber der ganze Vorfall war ziemlich unangenehm; Roddenberry war sauer auf mich, weil ich ihm nicht zu einem ordentlichen Start für sein Versandhandelsobjekt verhelfen wollte, und Fred Freiberger war sauer auf mich, weil ich mich über ihn hinweggesetzt hatte. Ich habe mir mit dieser Sache bestimmt keine Freunde gemacht. Der Tropfen, der das Faß zum Überlaufen brachte, kam für mich kurz vor Ende der Season, mit der Episode ›Whom Gods Destroy‹ (›Wen die Götter zerstören‹). Die Geschichte handelt von einer Hochsicherheits-Irrenanstalt, welche heimlich von ihren wahnsinnigen Insassen kontrolliert wird, die nun darauf hoffen, das Auftauchen des Raumschiffs als Gelegenheit zur Flucht nutzen zu können. Das Konzept erinnerte stark an eine frühere Episode, die wir gemacht hatten, ›Dagger of the Mind‹ (zitiert als Spocks erster Gebrauch der vulkanischen Gedankenverschmelzung). Aber am Ende der dritten Season, in ›Whom Gods Destroy‹, ist einer der geisteskranken Patienten ein Gestaltwandler, der Kirks Gestalt annimmt. Als Spock mit einem Phaser bewaffnet dazukommt, findet er zwei Kirks vor und ist gezwungen herauszufinden, welcher davon der echte Captain ist. Im ursprünglichen Entwurf des Manuskriptes überrascht der falsche Kirk den Vulkanier und knockt ihn aus. Ich ging zur Produktionsabteilung und sagte: »Schauen Sie, Sie können Spock nicht in einen Raum gehen lassen, in dem es zwei Kirks gibt, ohne ihn feinsinnige, spitzfindige Fragen stellen zu lassen, um zu entscheiden, welcher der echte Captain ist. Und er wird sich bestimmt nicht von dem falschen Kirk überwältigen lassen!«
 
 ›Dagger of the Mind‹, die Zweite: ›Whom Gods Destroy‹ Nun hatten die Produzenten aber entschieden, daß der Kampf zwischen zwei Kirks eine zu fesche Idee war, um auf sie zu verzichten (obwohl wir dies mit mehr Differenziertheit und dramaturgischer Komplexität bereits in der ersten Season bei ›The Enemy Within‹ getan hatten). Sie beharrten darauf, die Konfrontation als solche beizubehalten, aber wir erreichten ein Entgegenkommen in Sachen Spock. In der Neufassung wurde Spock immer noch vom falschen Kirk angegriffen und ging zu Boden – aber für das Publikum wird angedeutet, daß der Vulkanier nicht wirklich kaltgestellt ist, sondern daß er den Kampf zwischen den zwei Kirks beobachtet.
 
 Als alles vorüber ist und der gute Kirk (glücklicherweise für unsere Seite) gewonnen hat, fragt er Spock: »Warum haben Sie mir nicht geholfen?« Und der Vulkanier antwortet: »Ich dachte, Sie würden die Situation selbst regeln wollen.« Es war eine scherzhafte Parodie der ganzen Begegnung, die nicht besonders erfüllend oder befriedigend für die Fernsehzuschauer war, aber zumindest zerstörte sie keine etablierten Charaktereigenschaften. Als die Episode gedreht wurde, war ich mittlerweile so frustriert, daß ich ein Beschwerdedemo über Fred Freibergers Kopf hinweg an Gene Roddenberry und an Doug Cramer, den damaligen Vorstand von Desilu, schickte. Wenn man es mit dem ersten vergleicht, welches ich an Fred schickte, kann man den Unterschied im Grad meines Zorns ermessen. Mein Memo wurde bekannt als ›Der Brief‹. An: Gene Roddenberry, Doug Cramer Von: Leonard Nimoy
 
 Datum: 15. Oktober 1968
 
 Meine Herren, während der ersten Season wurde eine Figur namens Spock in die Serie eingeführt. Dieser Charakter hatte spitze Ohren, eine extreme Intelligenz, war fähig zu brillanten Höchstleistungen in deduktiver Logik, konnte mit den Gedanken anderer Menschen Kontakt aufnehmen, konnte Daten über die Erde, den Weltraum, die Zeit usw. heruntertickern, als ob er ganze Bibliotheken über diese Themen auswendig kenne, war physisch enorm stark, hatte einen großen Stolz und noch ein paar andere Sachen, die ihn zu einem schlauen Ekel machten. Nun wissen wir alle, daß niemand, aber auch niemand ein schlaues Ekel mag, und obendrein muß eine ständige Rolle im
 
 Fernsehen nicht nur beliebt, sondern sehr beliebt sein! Deshalb kann ich die Bestrebungen dieser Season, das Image dieses Charakters so zu ändern, daß er für die amerikanische Öffentlichkeit akzeptabler wird, sehr gut verstehen. Nun haben wir es unternommen, eine Story zu wiederholen, die wir während der ersten Season gedreht haben und die ursprünglich ›The Dagger of the Mind‹ hieß, mit dem Gaststar James Gregory. Eine Geschichte von einem Planeten, auf dem sich eine Nervenheilanstalt befindet. Der Titel wurde sehr schlau verändert und heißt jetzt: ›Whom Gods Destroy‹. Da die Story in der ersten Runde sehr effektiv war, ist es uns gelungen, viel von der Handlung für eine zweite Verfilmung zurückzubehalten. Ich schreibe einen Hauptunterschied nieder, der augenscheinlich indikativ für die drastische Veränderung in Spocks Charakter ist. Bei ›Dagger of the Mind‹ nahm Spock durch Gedankenverschmelzung mit einem Mann, dessen Verstand fürchterlich gestört war, einige wertvolle Informationen auf, und nur Spock war dazu imstande, diese Informationen von ihm zu bekommen – durch den Kontakt von Geist zu Geist, zu dem die Vulkanier fähig sind. In der laufenden Episode ist Spock mit etwas konfrontiert, das wie eine viel einfachere, aber ähnliche Situation aussieht. Er geht in einen Raum, den Phaser in der Hand, und wird mit zwei Kirks konfrontiert. Einer ist offenbar sein echter Captain, der andere ein Betrüger. Frage: Kann Spock mit dieser Situation fertig werden, indem er seine deduktive Logik, den Phaser in der Hand, seine früheren Erfahrungen mit Kirk, seine Gedankenverschmelzung oder irgendeine andere imaginäre Technik benutzt, die ein ekelhaft schlauer Vulkanier normalerweise anwenden würde? Die Antwort ist nein. Er ist nicht nur unfähig, schlau, dramatisch und faszinierend zu einer Lösung zu kommen, er erweist sich auch noch als
 
 miserabler Schütze, weil er es den beiden Männern erlaubt, sich auf eine Rauferei einzulassen, während er danebensteht und nicht weiß, ob er einen oder beide erschießen soll, oder ob er es die beiden miteinander austragen läßt, in der Hoffnung, daß ›der bessere Mann gewinnt‹. Nun, es leuchtet mir ja ein, daß der Kampf zwischen den beiden Kirks für unsere Serie absolut lebensnotwendig ist. Ich glaube, ich kann das vom Standpunkt der Produktion durchaus verstehen. Es scheint, daß viele Serien zurechtgestutzt werden, oder daß Gewalt herausgeschnitten wird und Star Trek diese Marktlücke mit vertrauten Aktivitäten füllen soll. Mein vordringliches Anliegen, warum ich mich an Sie wende, meine Herren, ist die Besorgnis über meine mangelnde Erfahrung darin, Schaufensterpuppen zu spielen. Vielleicht könnten Sie es bewerkstelligen, mich auf diesem Gebiet weiterzubilden. Vielleicht, wenn ich einige ›Blondie‹-Episoden ansehen und ›Dagwood‹ als Rollenvorbild betrachten würde, könnte ich einige Hinweise aufschnappen. Oder könnte ich der Sache noch besser auf den Grund gehen, wenn ich Zöpfe und Federn tragen und lernen würde, wie man grunzt: »Ugh, Kimbosabee«? Irgendwelche Vorschläge? Hoffnungsvoll Leonard Nimoy
 
 Fred schickte mir natürlich ein Memo, in dem er mich wissen ließ, wie unglücklich er darüber sei, daß ich ihn schon wieder übergangen hätte. Ich war auch nicht glücklich darüber, daß ich das getan hatte – aber ich glaubte, keine andere Wahl zu haben. Die Alternative war zuzusehen, wie der Charakter Spock langsam immer schlechter wurde.
 
 Am Ende der Season war ich noch für weitere zwei Jahre bei Paramount unter Vertrag. Wie auch immer, ich war so entnervt von den Problemen mit den Drehbüchern, daß ich dazu bereit war, die Rückkehr zur Arbeit zu verweigern – was wahrscheinlich zu einer Suspendierung von meinem Vertrag und rechtlichen Konsequenzen geführt hätte. Ich wappnete mich für die mögliche Konfrontation – aber wie es sich herausstellte, waren meine Befürchtungen unnötig. NBC hatte Star Trek nicht mehr für eine vierte Season verlängert, und meine Entschlossenheit, den Charakter zu verteidigen, wurde überflüssig.
 
 8 Von der Fünf-Jahres-Mission zur Mission: Impossible
 
 NIMOY: Spock, wie hast du dich gefühlt, als Star Trek abgesetzt wurde? SPOCK: Bitte… Ich muß dich daran erinnern… NIMOY: Ich weiß, es tut mir leid. Ich meinte, hattest du irgendeine Reaktion? Du wurdest beiseite geschoben… Zur Nichtexistenz verbannt. SPOCK: Einfache Nichtexistenz, wie der Tod, sollte nicht gefürchtet werden. Das ist eine menschliche Reaktion. NIMOY: Laß mich die Frage noch mal stellen, also: Was hast du über die Absetzung von Star Trek gedacht? Über das ›Ende‹ deiner Existenz? SPOCK: Ich dachte, es sei ziemlich… verfrüht. Eine bedauernswerte Situation, wie der unnötige Tod eines Kindes. Aber es gab nichts, was hätte getan werden können. Und Zorn oder Verzweiflung nachzugeben, wäre reine Zeitverschwendung gewesen. NIMOY: Hast du je die Hoffnung aufrecht erhalten, daß Star Trek zurückkehren könnte? Daß du… wiedergeboren werden könntest? SPOCK: Ich würde nicht den Ausdruck ›Hoffnung‹ verwenden. Es war nur logisch, daß Star Trek zurückkehren würde. Als die Forderungen der Fans die kritische Masse erreichten, war meine Wiedergeburt unvermeidlich. NIMOY: Gut, du hast mich zum Narren halten können! Ich war sicher, daß es mit dir und der Serie vorbei war.
 
 DIE NEUNUNDSIEBZIGSTE und abschließende Episode von Star Trek, ›Turn-about Intruder‹ (›Gefährlicher Tausch‹) wurde im Dezember 1968 und Januar 1969 gedreht. Während der Dreharbeiten war es uns allen klar, daß die Serie abgesetzt
 
 werden würde; obwohl wir keine offizielle Mitteilung von NBC bekommen hatten, war der Zeitpunkt für den Sender, uns zu benachrichtigen, daß man die Serie für eine vierte Season fortsetzen würde, schon vorbei. Technisch jedoch hatte NBC das Recht, seine Option auszuüben und unsere Verträge zu verlängern, kurz bevor eine vierte Season begonnen hätte – und wäre das geschehen, hätte man uns alle an die Arbeit zurückgeholt. Aber es geschah nicht. Am letzten Drehtag von ›Turnabout‹ schritten wir alle mit einem Gefühl von Endgültigkeit auf die Tonbühne. Ich erinnere mich ehrlich gesagt kaum an diesen letzten Tag – außer an ein Gefühl der Schwere. Und natürlich erinnere ich mich sehr gut an die Episode. Die Geschichte bot Bill Shatner eine interessante schauspielerische Herausforderung, weil in dieser Episode Captain Kirks Körper von dem Verstand einer rachsüchtigen Frau übernommen wurde. Mein Eindruck von dem Drehbuch bestand darin, daß es ein ziemlich fader Scherz und ziemlich verdreht war, aber Bill ging die Herausforderung mit der für ihn typischen Begeisterung und Energie an, was ich nur bewundern konnte. Er war weniger ernst und reflektierend als ich; er fragte nicht, ob er es tun sollte, er sagte: »Gut, wir machen es, also werde ich es anpacken!« Jedoch sogar Bill verlor schließlich seine Begeisterung, nachdem die abschließende Szene gedreht war. Es gab keine formelle Abschlußparty, kein offizielles Ereignis markierte das Ende der Serie. Wir strömten alle von der Star Trek-Tonbühne, wobei wir uns sicher waren, es wäre das letzte Mal, und gingen jeder unserer Wege. Erst einige Monate später bekam ich die offizielle Benachrichtigung vom Sender, zu der Zeit, als unsere Verträge schließlich abliefen. »Guten Tag, Leonard«, sagte eine warme aber feierliche Stimme am Telefon. »Hier ist Dave Tebet von
 
 NBC. Leonard, ich habe traurige Nachrichten; es liegt an mir als künstlerischem Leiter von NBC, Sie anzurufen und Ihnen zu sagen, daß Star Trek für keine weitere Season mehr verlängert wird.« »Ich habe das schon erwartet«, sagte ich und dankte ihm; Dave sprach mir noch einmal sein aufrichtiges Bedauern aus, und wir legten auf. (Nur schnell nebenbei: Ich traf Dave Tebet zwei Jahre später, als ich in London an dem Film ›Baffled‹ (›Die tödliche Vision‹) arbeitete, der ironischerweise als Pilotfilm für NBC, Daves Sender, geplant war. Ich wollte mit meiner Frau in Mayfair im White Elephant zu Mittag essen, als ich Tebet entdeckte, der mit Tony Curtis beim Mittagessen saß. Als wir vorübergingen, begrüßte ich ihn mit einem strahlenden: »Hallo, Dave!« Er sah ausdruckslos zu mir auf und wandte sich auf der Stelle wieder seiner Unterhaltung mit Tony zu, ohne eine Sekunde zu verlieren. Ich mußte lachen, weil es ein solch perfektes Beispiel für die Damals-mochten-wir-dich-heute-tun-wir’s nicht-Mentalität in Hollywood war. Mehr darüber später.) Ich hatte fürchterlich gemischte Gefühle wegen der Absetzung von Star Trek, einschließlich eines Gefühls der Erleichterung, weil ich nicht glücklich war mit dem, was aus der Serie geworden war. Natürlich wollte ich nicht, daß die Serie endete; ich wollte meine Arbeit behalten. Gleichzeitig wollte ich aber auch nicht zusehen, wie Star Trek auf ein Niveau absank, auf dem wir die Maßstäbe niederreißen würden, die wir gesetzt hatten. Kurz nachdem wir mit den Dreharbeiten zu ›Turnabout‹ fertig waren, belegte ich mit meiner Sekretärin, Teresa Victor, immer noch Büroräume auf dem Paramount Gelände. Ed Milkis, Star Treks ehemaliger Produktionsassistent, rief mich an und sagte, daß sie den Platz brauchen würden, da die Serie
 
 abgesetzt worden sei. Also, wann könnte ich wohl ausgezogen sein? Ich bat um ein paar Wochen Zeit, da ich die Stadt verlassen mußte; aber sobald ich zurück wäre, versprach ich Eddie, würde ich das Büro räumen. »Fein«, sagte Ed. »Kein Problem. Ich denke, daß wir zwei oder drei Wochen lang damit klarkommen können.« Aber innerhalb weniger Tage rief er mich zurück. Die Situation war jetzt dringend: Für Mission: Impossible war ein neuer Autor eingestellt worden; er brauchte den Platz. »Wie schnell können Sie das Büro räumen?« fragte Ed unverblümt. Ich fragte, ob wir bei unserer ursprünglichen Vereinbarung bleiben könnten, aber Ed sagte – so taktvoll, wie er konnte –, daß sie den Büroraum tatsächlich gestern brauchten, wenn nicht schon eher. Am nächsten Tag kamen zwei Arbeiter und ein Lieferwagen zum Büro. Sie luden alles in den Lieferwagen ein, und wir verfrachteten als Notlösung die ganze Einrichtung und die Vorräte in Teresas Haus, bis wir einen neuen Platz finden würden. So, das war’s – dachte ich. Star Trek war vorbei, und ich hatte überhaupt keine Pläne für die Zukunft. Ich wußte jedoch, daß ich sehr daran interessiert war, so viele verschiedene Rollen wie möglich zu spielen, um meine schauspielerische Basis zu verbreitern. Mittlerweile, etwa zu der Zeit, als Star Trek abgesetzt wurde, begann es auf dem Mission: Impossible-Set zu brodeln. Die Serie war für eine vierte Season verlängert worden, und Martin Landau und seine Frau, Barbara Bain, waren bei ihren Vertragsverhandlungen mit Paramount in einer Sackgasse gelandet. Da das Ehepaar als das Herz der Serie galt, hatten sie gehofft, aus einer sehr starken Position heraus zu verhandeln.
 
 Aber das Studio weigerte sich in Anbetracht ihrer Vertragsforderungen und verschloß ihnen die Tür. Als dies geschah, rief mich mein Agent an, um mir zu sagen: »Leonard, Sie müssen zurück an die Arbeit. Man bietet Ihnen einen Job bei Mission: Impossible an.« Ich war sofort besorgt, weil ich mit Marty und Barbara befreundet war. Mission war von Paramount verkauft worden, und die Produktion hatte gleichzeitig mit der von Star Trek begonnen. Tatsächlich lagen die Tonbühnen von Mission und Trek unmittelbar nebeneinander. Daher sah ich Marty sehr oft auf dem Set. »Schauen Sie«, erzählte ich meinem Agenten, »ich will nicht als ein Verhandlungstrick gegen Marty und Barbara benutzt werden.« »Nein, nein, so ist das nicht«, sagte er. »Das Studio hat seine Verhandlungen mit ihnen schon beendet. Es ist vergessen und vorbei.« »Sind Sie sicher?« fragte ich. »Ich will nicht später herausfinden, daß ich draußen bin, und die beiden wieder weiterarbeiten…« Mein Agent war unnachgiebig: Das Studio habe sich endgültig entschieden, Marty und Barbara gehen zu lassen, bevor man mir den Job angeboten habe. Und es stellte sich heraus, daß er recht hatte, wie ich später einem Artikel der Los Angeles Times entnehmen konnte, in dem Marty und Barbara ihre Geschichte erzählten. So kam es also, daß ich Marty Landau bei Mission: Impossible ersetzen sollte – den Mann, den Gene Roddenberry als zweite Wahl im Sinn gehabt hatte, falls ich für ›The Cage‹ unabkömmlich gewesen wäre. Die Situation war ideal für einen Schauspieler; es wurde mir gestattet, ›das Wasser zu testen‹, indem ich einen Acht-Episoden-Vertrag unterschrieb, und die Drehbücher wurden mir zur Zustimmung vorgelegt.
 
 Als der Handel perfekt war, war einer der ersten Leute, die ich anrief, Ed Milkis, der mir geholfen hatte, nach der Absetzung von Star Trek aus meinem Büro auf dem Paramount-Gelände auszuziehen. Es war wieder Zeit für den Lastwagen und zwei Fahrer, um mir beim Umzug zurück auf das Gelände zu helfen. Ich kommentierte lachend Ed gegenüber, daß wir uns ein paar Fahrten hätten sparen können, wenn man mir erlaubt hätte, ein paar Wochen länger auf dem Gelände zu bleiben. Eds Antwort war typisch für Hollywood: »Nun, Leonard, wir mochten Sie damals nicht. Aber wir mögen Sie jetzt.« (Ich erinnerte mich zwei Jahre später in London mit Vergnügen an diesen Satz, als mich Dave Tebets ausdrucksloser Blick traf.) Die Arbeit bei Mission: Impossible war zuerst sehr aufregend. Aber schon bald wurde es langweilig. (In der Tat, bis heute gibt es lange Zeiträume, in denen ich vergesse, daß ich die Serie jemals gemacht habe!) Es war aufregend für mich, weil mein Charakter, Paris der Große, ein Meister der Verkleidung war; deshalb kam ich dazu, eine Vielzahl von Charakteren zu spielen: alte Männer, Asiaten, südamerikanische Diktatoren, blinde Männer, Europäer… Und Mission belebte damals das Fernsehen, weil es sehr filmisch war. Man mußte am Bildschirm kleben bleiben, um zu verfolgen, was geschah – während Star Trek eine Menge Dialog hatte; man konnte der Handlung gewöhnlich durch Zuhören von einem anderen Raum aus folgen. Außerdem war Mission eine sehr clevere Serie, wie der Film ›The Sting‹; in jeder Episode nutzten alle Seriendarsteller ihre verschiedenen Talente, um den Schurken der Woche hereinzulegen. In der Tat war das dritte Drehbuch, das Paramount mir vorlegte, ein Juwel; darin spielte ich einen revolutionären Führer, lose basierend auf Che Guevara. Ich betrieb einige Nachforschungen über den Charakter, arbeitete mit den Leuten
 
 von der Garderobe und der Maske, gönnte mir einige Zigarren und hatte im allgemeinen sehr viel Freude an der Rolle. Und ch glaube, daß man den Spaß sehen konnte, den ich hatte, denn als Paramount und CBS die Muster der Episode sahen, boten sie mir einen Vier-Jahres-Vertrag an. Damals war ich sehr enthusiastisch und stimmte zu. Aber dann, bevor ich wußte, was geschah, spielte ich wieder den südamerikanischen Diktator. Und den Asiaten, den alten Mann, und den blinden Typ… Das andere, was zu meiner Langeweile führte, war der Charakter, den ich als Paris spielte. (Ich fragte mich oft, ob man ihm wegen meines Erfolges mit dem ›einsilbigen‹ Spock nur einen einzigen Namen gegeben hatte.) Paris muß, um korrekt zu sein, ein ›Nicht-Charakter‹ genannt werden, weil wir absolut nichts von ihm wußten. Während Spocks Innenleben reich gewesen war und eindeutig definiert, hatte Paris überhaupt kein Innenleben. Bei Mission hatte das keiner der Charaktere; noch hatten sie irgendwelche Beziehungen untereinander. Das Hauptgewicht lag auf ihren Fähigkeiten und Aktivitäten im Rahmen der MissionMannschaft. In jeder Folge griff Paris einfach in seine Tasche mit den theatralischen Tricks, aber wir sahen niemals, was ihn dazu veranlaßte oder welchen persönlichen Konflikten er gegenüberstand. Einem persönlichen, privaten Moment mit Paris kamen wir in einer Szene am nächsten, in der Paris eines Nachts mit einem Smoking bekleidet in sein Appartement kommt, als das Telefon klingelt. (Es ist natürlich Mr. Phelps.) Und, ehrlich, ich vermißte Spock. Ich vermißte ihn während Mission und nachher, bis 1979, als wir den ersten Trek-Film drehten. Ich bin, seitdem wir Star Trek gemacht hatten, niemals völlig frei von den geistigen ›Echos‹ Spocks gewesen, und sicherlich hörte ich des öfteren seine Stimme, die dann immer sehr logisch eine bestimmte Situation kommentierte.
 
 Ich hatte eine revolutionär gute Zeit auf dem Mission-Set.
 
 Das soll jedoch nicht so klingen, als ob ich mich hier beklage, denn meine Erfahrung auf dem Mission-Set war eine sehr angenehme. Das Ensemble – Greg Morris, Peter Lupus, Lesley Anne Warren und Peter Graves – war ein großartiger Haufen. Und ehrlich, mir erschien diese Serie wie ein angenehmer Spaziergang nach dem zermürbenden Arbeitspensum bei Star Trek. Bei Trek waren Kirk und Spock in fast jeder Szene zu sehen; Bill Shatner und ich mußten also den größten Teil des zwölfstündigen Drehtages auf dem Set und an der Arbeit sein, fünf Tage in der Woche. Aber bei Mission wurde die Arbeit unter fünf Leuten aufgeteilt. Die ›Mannschaft‹ versammelte sich in der Eröffnungsszene jeder Episode und dann wieder in der letzten Szene, in der jeder nach der Erfüllung des Auftrages wieder wegfährt. In der Zwischenzeit gingen die Charaktere ihre getrennten Wege. Während also Greg Morris zum Beispiel dabei war, Wände zu untertunneln, um elektronische Vorrichtungen einzubauen, hatte ich ein wenig Freizeit. In der Tat hatte ich sehr viel Zeit. So viel, so daß ich anfing, Lyrik zu schreiben, und meiner Leidenschaft für die Fotografie nachgab. Ich begann sogar zu trainieren und jeden Morgen zu schwimmen, bevor ich zur Arbeit ging. Ich dachte, ich fühle mich völlig wohl, entspannt, und glücklich; froh, endlich von dem Druck bei Star Trek mit all seinen auswendig zu lernenden Dialogen und den frühmorgendlichen Make-upSitzungen befreit zu sein… Aber dann geschah während der ersten Season von Mission etwas sehr nteressantes mit mir. Eines Samstagabends, als ich mit meiner Frau zum Essen ausging, bekam ich Probleme mit meinem Magen. Ich schaffte es, das Essen zu überstehen und dann nach Hause ins Bett zu gehen, wachte aber gegen zwei Uhr morgens mit starken Magenschmerzen auf. Um drei Uhr
 
 etwa rief ich meinen Arzt an, gegen vier lag ich bereits in einem Krankenhausbett und wurde ruhiggestellt. Wie es schien, hatte ich plötzlich ein Magengeschwür entwickelt.
 
 Paris der Große
 
 Nun, falls ich jemals ein Geschwür hätte bekommen sollen, so hätte das während Star Trek sein müssen, nicht während Mission; aber wenn ich darüber nachdenke, dann frage ich mich: War der Mangel an Erfüllung bei Mission tatsächlich stressiger für mich als die harte, aber bedeutungsvolle Tretmühle bei Star Trek? Auf jeden Fall folgte ich den Anweisungen meines Arztes und stellte mich auf eine neue Ernährungsweise um. Innerhalb von ein oder zwei Jahren hatte ich mich wieder vollständig erholt, und bis heute habe ich keine weiteren Magenprobleme gehabt. Und ich ging zurück an meine Arbeit bei Mission. Aber mitten in der zweiten Season merkte ich schließlich, daß ich alles schon mal gemacht hatte: Ich hatte all die verschiedenen Rollen gespielt, die ich hatte spielen wollen, und der Spaß wurde langsam dünn für mich. Es war keine Herausforderung, keine Aufregung mehr übrig. Also rief ich meinen Agenten an und bat ihn, meine Befreiung von der Serie zu beantragen. Nun, falls es eine Sache in dieser Welt gibt, für die Hollywood-Agenten beten, ist es die Chance, ihre Klienten in einer Fernsehserie unterzubringen, weil es stetige Arbeit in einem notorisch unzuverlässigen Geschäft bedeutet. Schauspieler kämpfen hart darum, in eine Serie hineinzukommen, nicht darum auszusteigen. Daher ignorierte mich mein Agent für ein paar Monate. Er nahm an, daß ich völlig wahnsinnig war oder eine Meinungsverschiedenheit mit jemandem gehabt hatte – die sich natürlich, so hoffte er, wieder bereinigen würde. Er machte seine Sache recht gut, indem er mich hinhielt, und endlich, nachdem ich ihm wieder und wieder versichert hatte, daß ich mich wirklich dazu entschlossen hatte, die Serie zu verlassen, sprach er mit dem Studio.
 
 Ich verließ die Serie in gutem Einvernehmen mit dem Studio. Mission lief für drei sehr erfolgreiche Jahre ohne mich weiter. (In der Tat glaube ich, daß niemand es wirklich bemerkte, als Paris verschwand.) Was Spock und Star Trek betraf: Wenn auch jene ›Echos‹ des Charakters mir weiterhin folgten, hatte ich noch keine Ahnung, daß die Serie jemals wiederbelebt werden könnte. (Interessant ist, daß, bald nachdem die Serie abgesetzt worden war, einige Zeitungen berichteten, NBC habe mir meine eigene Serie, basierend auf Spock, angeboten. Woher sie diese Information bekamen, kann ich mir nicht vorstellen, weil sie völlig falsch war. Der Nachteil war, daß diese Berichte Stürme der Entrüstung bei Fans auslösten, die den Tod von Star Trek betrauerten und begannen, mich für ihren Verlust verantwortlich zu machen.) Bald nachdem ich Mission verlassen hatte, unterschrieb ich einen Ein-Jahres-Vertrag für Schauspiel und Regie bei Universal. Sid Sheinberg, der Produktionsleiter dieses Studios, sagte: »Wir haben gerade Gene Roddenberry eingestellt, der ein Projekt für Sie schreiben soll.« Bei The Questor Tapes ging es um einen Roboter, der von einer multinationalen Gruppe von Wissenschaftlern geschaffen wurde. Während seiner Schöpfung realisiert er, daß seine Existenz zu einem internationalen Kampf um seinen Besitz führen wird; deshalb stellt er sich selbst fertig und entflieht, um nach seinem Schöpfer zu suchen (ein Lieblingsthema von Roddenberry). Gene sandte mir den ersten Entwurf des Drehbuchs. Ich las es, lieferte ihm einige Kommentare und Vorschläge und meinte: »Laß uns noch darüber reden.« Der Vertrag, den ich bei Universal unterschrieben hatte, besagte, daß ich der Hauptdarsteller in dieser neuen Serie sein sollte. Bis es soweit war, arbeitete ich in verschiedenen
 
 Gastrollen im Studio. Dort habe ich auch zum ersten Mal Regie geführt – in einer Episode von Night Gallery, ›Death on a Barge‹. Ich stellte Leslie Anne Warren ein, die in einer Geschichte mit Anklängen an Romeo und Julia eine reizende Vorstellung als Vampir gab. Eines Tages im Studio – ich war wegen einer anderen Arbeit in der Maske – bemerkte ich einen Gesichtsabdruck und einige Fotos von mir an der Wand. Ich wußte, daß der QuestorPilotfilm es erforderte, den Roboter-Charakter in verschiedenen Entwicklungsstufen zu zeigen; wie es schien, hatten sie einen alten Gesichtsabdruck von mir gefunden und benutzten ihn, um die notwendigen Applikationsteile für den Pilotfilm herzustellen. Also dachte ich natürlich: »Großartig! Ich wette, sie werden mich bald anrufen, um mit den Applikationsarbeiten zu beginnen.« Aber ich habe den Anruf nie bekommen. Vielleicht war es ganz gut so, denn ich begann, meine Flexibilität als Gaststar aufrichtig zu genießen. Ich war nicht sicher, ob ich für die Tretmühle in einer weiteren Serie schon wieder bereit war. Eines Tages war ich wieder wegen eines Make-ups im Studio und dachte darüber nach, warum ich den Anruf wegen Questor noch nicht bekommen hatte. Ich erwähnte dies einem Schauspieler gegenüber, der neben mir saß, James McKeechan. »Gut«, sagte James, »ich denke, daß wir ziemlich schnell eine Antwort für Sie bekommen können, denn ich kenne den Regisseur, Richard Colla.« Also ging er ans nächste Telefon, rief Dick Colla an (der gerade auf dem Gelände war) und bat ihn, herüberzukommen und mich zu treffen. Colla erschien und blickte ziemlich einfältig drein. »Dies ist sehr peinlich für mich, Leonard. Wir haben gerade jemand anderen besetzt.«
 
 Ich war sehr überrascht, aber ich lachte, um es ihm zu erleichtern. »Bitte entspannen Sie sich, Dick«, sagte ich ihm. »Sie haben mir tatsächlich einen großen Gefallen getan. Ich bin nicht so sicher, ob ich schon für eine weitere Serie bereit bin.« »Gut, dann bin ich froh, daß Sie es so sehen, denn, um ehrlich zu sein«, sagte Colla, »wir hatten Diskussionen wegen der Besetzung, und ich sagte, daß ich glaube, es sei zu offensichtlich, wenn Sie diesen Charakter spielen, weil er so Spock-ähnlich ist. Also schlug ich vor, jemand anderen einzustellen. Die Idee hat Wurzeln geschlagen, und wir haben Robert Foxworth engagiert.« Ich dankte ihm und sagte ihm nochmals, er solle sich deswegen keine Gedanken machen. Später rief ich Gene Roddenberry an. »Hallo, Gene«, sagte ich. »Ich sitze hier und genehmige mir einen Drink auf den Erfolg von Robert Foxworth.« Es gab ein kurzes Schweigen, als Gene das verdaute, und dann sagte er: »Nun, ich bin empört. Das ist ein fürchterliches Ding! Ich bin der ausführende Produzent, und sie haben mich gebeten, mir Filme anderer Schauspieler anzusehen; dann bat man mich, ich solle mir Foxworth anschauen. Ich hatte keine Ahnung, was sie vorhatten – ich schaute nur den Film an und meinte: ›Nun, ich glaube er ist ein guter Schauspieler‹ – und bevor ich wußte, was geschah, boten sie ihm den Job an.« Er machte eine Pause und fügte dann hinzu: »Natürlich hat er ihn noch nicht angenommen. Und falls er es nicht tut, werden wir sofort auf dich zurückkommen.« »Es ist alles in Ordnung«, versicherte ich ihm. »Spar dir ein Telefongespräch. Ich nehme einfach an, daß ich da raus bin.« Und das war das Ende meines Engagements bei The Questor Tapes. Es war gut so, denn Dick Colla hatte recht – der
 
 Hauptcharakter war sehr Spock-ähnlich, und ich wollte mich nicht wiederholen. Schließlich waren Spock und alle vulkanischen Angelegenheiten auf ewig in meine Vergangenheit verbannt worden: so dachte ich zumindest, damals im Jahre 1971. Keinen Schimmer hatte ich davon, daß meine Beziehungen zu Star Trek und dem Vulkanier ganz kurz davor standen, von neuem zu beginnen.
 
 9 Identitäts krise
 
 NIMOY: Spock – Was dachtest du über Star Treks Wiedergeburt in den Siebzigern? Du warst gegangen und kamst zurück, größer denn je. SPOCK: Die Prämisse deiner Frage ist fehlerhaft. Denn eines ist sicher: Ich war nie weg.
 
 GEGEN ENDE DES JAHRES 1971,
 
 nach meinem Abschied von Mission: Impossible, gestattete ich mir etwas Zeit, um für einige Monate meiner persönlichen Liebe zur Fotografie nachzugeben. Eines Tages klingelte das Telefon in meiner Dunkelkammer, während ich gerade einen Film entwickelte. Es war ein alter Freund, der Filmproduzent Euan Lloyd. »Würdest du gerne nach Spanien gehen?« fragte er. Es stellte sich heraus, daß Euan einen Western produzierte, Catlow, mit Yul Brynner und Richard Crenna in den Hauptrollen. Mein alter Schauspiellehrer und Partner, Jeff Corey, würde in dem Film auch mitspielen, und Sam Wanamaker, dessen Arbeit ich sehr schätzte, würde Regie führen. Ich sagte zu, bei dem Projekt mitzumachen, was meine Abreise nach Spanien am 7. April erforderlich machte. Da Sam Wanamaker dachte, es sei passend für meine Rolle, ließ ich mir von da an einen Bart wachsen. Gegen Ende März, als ich wegen der Einrichtung eines politischen Unterstützungsfonds nach New York fuhr, war ich bereits stolzer Besitzer einer respektablen Gesichtsbehaarung. Während ich in New York war, entschloß ich mich, meinen Theateragenten, Eric Schepard aufzusuchen. In der Vergangenheit war ich immer viel zu sehr mit dem Fernsehen beschäftigt gewesen, um für Theaterrollen zur Verfügung zu
 
 stehen, aber jetzt, nachdem ich etwas Zeit hatte, war ich interessiert. Eric und ich trafen uns in seinem Büro in der International Famous Agency und sprachen über meine Zukunft. »Sehen Sie«, sagte er, »ich weiß da von einer großen Rolle. Wären Sie daran interessiert, den Tevye in Fiddler on the Roof zu spielen?« (Mit Fiddler ist selbstverständlich das wunderbare Musical um ein Shtetl, eine Gemeinde russischer Juden, gemeint. Natürlich war ich von der Idee sofort begeistert, weil meine Eltern aus einem solchen Dorf stammten.)
 
 Als Tevye in ›Fiddler on the Roof‹ (1971)
 
 Ich lachte und fragte mich, ob mein neuer Bart Erics Phantasie elektrisiert hatte. »Natürlich wäre ich interessiert.«»Großartig«, sagte Eric und rief den Theaterproduzenten Stephen Slane an. Slane und sein Regisseur, Ben Shaktman, waren gerade in New York damit beschäftigt, die Besetzungen für die anstehende Sommerproduktion von Fiddler vorzunehmen. Innerhalb einer Stunde traf ich mit den beiden Männern zusammen und gab ihnen eine sehr schwerfällige Hörprobe. Damals hatte ich das Stück noch nicht gesehen und wußte nur sehr wenig von seiner Handlung und der Musik. Aber noch am gleichen Abend ging ich aus, um mir die BroadwayProduktion von Fiddler anzusehen. Danach war ich noch entschlossener; ich wollte die Rolle haben. Als ich am nächsten Morgen mit Slane sprach, sagte er mir, er glaube, daß ich die Rolle spielen könne; aber der Regisseur, Shaktman, habe Vorbehalte. Ein großer, dünner Tevye, der bestens dafür bekannt war, daß er einen Alien mit spitzen Ohren gespielt hatte, war nicht gerade das, was er sich vorgestellt hatte. Als ich von seinen Bedenken erfuhr, rief ich Shaktman an und schüttete ihm mein Herz aus, erzählte ihm von meinem familiären Hintergrund und wie sehr ich mich mit den Charakteren des Stückes identifizierte. Er war einverstanden, daß ich ihm eine zweite Hörprobe gab, die dann auch weit erfolgreicher verlief. Es war nur eine Sache von ein paar Tagen, bis er zurückrief und mich fragte, ob ich an der Rolle noch interessiert sei. Ich fuhr nach Spanien, um Catlow zu drehen, mit dem Manuskript von Fiddler unter dem Arm. Meine Rolle in Catlow war ziemlich klein, was mir eine Menge Freizeit bescherte. Ich verbrachte sie entweder damit, die örtliche Szenerie zu fotografieren, oder ich lag am Strand und hörte mir die Tonbänder mit den Fiddler-Songs an. (Ich muß für die
 
 spanischen Ortsansässigen ein seltsamer Anblick gewesen sein: Mr. Spock mit einem Bart und Badehose, der sich jüdische Lieder auf einem Kassettenrecorder anhört!) Hier sollte ich erwähnen, meine Familie hatte schon immer Verständnis dafür, daß der Beruf eines Schauspielers nomadenhaft ist. Trotzdem arbeiteten wir schwer, um die Familie zusammenzuhalten, und so kamen während des spanischen Sommers von ‘71 meine Frau und unsere zwei Kinder mit mir. Charlie Bronson filmte in der Stadt, und er hatte seine Frau, Jill Ireland, und ihre Kinder mitgebracht; eins davon war etwa in Julies Alter, und so haben wir uns entschlossen, uns die Kosten für einen Privatlehrer zu teilen. Trotz der Tatsache, daß wir in abgelegenen Städten an Spaniens südlicher Küste filmten, wo es praktisch kein Fernsehen gab, hat es Star Trek dennoch geschafft, mich einzuholen. Eines Tages saß ich im Stuhl von Catlows Make up-Wohnwagen und übte mein wahrhaft schlechtes Spanisch an einem freundlichen jungen Maskenbildner aus Madrid. Glücklicherweise war sein Englisch viel besser als mein Spanisch; und an diesem Tag sagte er zu mir, mit einem Schimmern in seinen Augen: »Ich muß Ihnen etwas zeigen.« Er langte in seinen Schrank, zog eine Zigarrenschachtel heraus und öffnete sie. Man sehe und staune: Darin hatte es sich ein Paar von Mr. Spocks Ohren bequem gemacht! Und beachten Sie, nicht etwa eine billige Plastikimitation, sondern eine authentische Schaumstoffapplikation, hergestellt mit Hilfe des Gipsabdrucks von meinen eigenen Ohren. (Schon gut, ihr Trivia-Fans: Ihr wollt wissen, wie viele Paar Ohren ich während der neunundsiebzig Folgen verschlissen habe? Gut und gerne 150 Stück, fast zwei pro Folge. Der Vulkanier lebte weiter, aber seine Ohren taugten nicht für mehr als ein paar Tage.)
 
 Ich war verblüfft. Ich hatte nicht einmal erwartet, daß er etwas von Star Trek und Mr. Spock wußte – aber ein Paar Ohren hier zu sehen, in einer Zigarrenschachtel im ländlichen Spanien… Wie konnte dies geschehen? Es hatte alles mit einem Mann namens John Chambers zu tun. Chambers, ein wahrer Meister unter den Maskenbildnern (der später auch einen Oscar für seine Arbeit bei Planet of the Apes – ›Planet der Affen‹ – gewann), hatte während der Serie den Star TrekMaskenbildner Freddy Phillips mit Vulkanierohren beliefert. Nun stellte es sich heraus, daß er nach Spanien gekommen war, um hier den Maskenbildnern einiges über Applikationsarbeiten beizubringen, und daß er einige seiner Werksproben mitgebracht hatte – einschließlich etlicher Paare von Spock-Ohren. Mein spanischer Maskenbildner war sogar sein Assistent gewesen. (Ein ähnliches Ding passierte mir einmal in London, als ich einen Besuch im Hause des Verkaufsrepräsentanten von Paramount machte. Ich schwatzte mit ihm und seinem jugendlichen Sohn, als der Junge plötzlich den Raum verließ, und mit einer Mr. Spock-Uniform, komplett mit Stiefeln, zurückkam. »Wie nett«, dachte ich, »und was für eine authentisch aussehende Kopie!« Bis ich sie mir etwas näher ansah und feststellte, daß es keine Kopie war. Es stellte sich heraus, daß es eine meiner – oder besser Spocks – echten Uniformen war, die ich auf dem Set getragen hatte! Es verwundert mich immer noch, wie weit Stücke von Spock über die ganze Welt verstreut sind. Alles, was ich von der Serie noch habe – außer der ruhigen Stimme in meinem Kopf –, sind einige Fotos und ein Paar Ohren, die in einer Plastikschachtel stecken.) Am 10. Juni 1971 beendete ich die Arbeit an Catlow und flog von Spanien heim nach Los Angeles. Am 24. Juni war ich
 
 wieder in New York, bei den Vorbereitungen für eine siebenwöchige Tournee mit Fiddler. Fiddler hatte seine Premiere in Hyannis, Massachusetts, vor einem ausverkauften Haus, das uns am Ende der Vorstellung stürmisch applaudierte. Die weiteren Vorstellungen wurden genauso enthusiastisch aufgenommen. Die nächsten sieben Wochen waren, einfach gesagt, herrlich; es gibt Zeiten, da merkt man, daß im eigenen Leben gerade etwas ganz Besonderes stattfindet. Die Fiddler-Tournee war eine solche Zeit für mich. Ich kann es mit den besten Tagen von Star Trek vergleichen: Ich lief umher voller Stolz und mit einer besonderen Beschwingtheit, denn der Stoff, die Gesellschaft und die Zeit, alles war zusammengekommen, um eine spezielle Magie zu schaffen. Ich fühlte eine tiefe Verbundenheit und Dankbarkeit gegenüber dem ganzen Theaterensemble – das, in seiner Freundlichkeit, mir und meiner Frau ein ganz besonderes Geschenk machte: ein Paar Zinnleuchter mit einer Inschrift aus Fiddlers Sabbat-Gebetslied: »Segne sie, o Herr, mit Glück und Frieden.« Fiddler war nur die erste Erfahrung in meiner äußerst angenehmen Theaterkarriere. Ich ging darin auf, den Fagin in Oliver zu spielen, den Arthur in Camelot und den Siamesischen Monarchen in The King and I. Zusätzlich zu den Musicals spielte ich noch in einer Vielzahl von Theaterstücken, einschließlich The Man in the Glass Booth, das am Globe Theater in San Diego aufgeführt wurde. Glass Booth war besonders aufregend für mich, weil es das tut, was jedes gute Drama tun sollte: Es provoziert sein Publikum zum Denken, damit es sich selbst und die eigenen Werte in Frage stellt. Es handelt von einem Mann, der als Nazikriegsverbrecher angeklagt gewesen ist und zu einem Verhör nach Israel zurückgeholt wird. Der Mann, Goldman, leugnet keine der Anklagen gegen ihn. Wenn er überhaupt
 
 etwas tut, dann weidet er sich an der Rolle, die er im Holocaust gespielt hat, und verspottet seine aufgebrachten Anklagevertreter. Schließlich jedoch enthüllt eine Frau, die als Insasse in einem der Nazivernichtungslager gewesen war, Goldmans Geheimnis: »Er ist einer von uns«, sagt sie. »Er war kein Nazi. Er ist ein Jude! Ich erkenne ihn als einen Insassen aus dem Lager, in dem ich eingesperrt war.« Der Punkt war der, daß Goldman wollte, daß ihn seine Ankläger exekutierten – nur um später herauszufinden, daß sie in ihrem übereilten Rachebedürfnis einen unschuldigen Mann getötet hatten. Das Stück verursachte bei einer kleinen und sehr lautstarken Gruppe, die es antisemitisch nannte, einen Aufschrei; als Reaktion darauf hielten der Regisseur und ich ein offenes Seminar in der örtlichen Synagoge. Der Gedankenaustausch war lebhaft und interessant – und es stellte sich heraus, daß die überwältigende Mehrheit der Leute (die meisten von ihnen waren Juden) es durchaus nicht antisemitisch fanden. Während meiner Theatererfahrungen ist mir ein seltsames Phänomen mehr und mehr bewußt geworden: Eine neue Woge von Interesse an der verstorbenen Star Trek-Serie. Die Serie war im Jahre 1969 eingestellt worden, aber bis 1971 war sie von vielen unabhängigen Fernsehstationen angekauft worden, und die Folgen wurden täglich gezeigt. Star Trek und Spock waren tot (so dachte ich fälschlicherweise), und trotzdem waren sie noch hier und gewannen neue Fans. Und fast jede Rezension der Stücke, die ich spielte, beinhaltete einen Bezug auf Spock oder Star Trek. In der Tat trug die Besprechung von Glass Booth in San Diego die Schlagzeile: »Nimoy großartig ohne Ohren.« Ich muß zugeben, daß dies bei mir so eine Art Identitätskrise auslöste. Ich wollte nicht als der Darsteller nur einer einzigen
 
 Rolle bekannt sein; ich war genauso engagiert in der Theaterarbeit, also hätte ich ebenso als ein Schauspieler mit einem sehr großen Repertoire bekannt sein können. Ich versuchte, das Publikum von genau dem zu überzeugen, was der San Diego-Kritiker gesagt hatte: daß ich ohne die Ohren spielen konnte.
 
 Als Coldman in ›The Man in the Glass Booth‹
 
 Trotzdem war der Vulkanier noch immer bei mir, sogar an jenem Abend, als ich mich in einem Theater auf meinen Auftritt auf der Bühne vorbereitete, während ich langsam – und tief in meine Rolle versunken – einen abgedunkelten Gang hinunterging. Von einem der nahegelegenen Sitze wisperte eine leise Stimme: »Hi, Mr. Spock.« Und ich bekenne, es gab Zeiten, da ärgerte mich Spocks ununterbrochene Gegenwart. Ich erinnere mich ganz deutlich an damals, als ich in Austin, Texas, eine Vorstellung als der verrückte Imperator in Caligula gab. Es gab eine Textzeile in dem Stück, die ich fürchtete, und zwar wenn Caligula sagt: »Wir haben beschlossen, logisch zu sein.« Abend für Abend ging ich an diese Worte wie ein widerwilliges Pferd an eine Hürde heran; ich wollte es nicht sagen, wußte aber, daß ich es mußte. Und sobald ich jene schicksalhaften Worte äußerte, konnte ich – oder zumindest fast, in der Stille – das kleine Lachen hören, welches sagte: »Er ist hier. Spock ist hier…« SPOCK: Ich grüße dich. Du warst weg. NIMOY: Ja. Ich habe in einem Theaterstück gespielt in Austin, Texas. Caligula. SPOCK: Ah. Der römische Imperator. Er war verrückt, oder? NIMOY: Ja. Das Stück wurde von Camus geschrieben… SPOCK: Dem französischen Existentialisten. Ein Zeitgenosse von Sartre und Gide… Und worum geht es in dem Stück? NIMOY: Caligula will in seinem Wahn das ›Wesen aller Dinge‹ ändern – die Menschen lehren, daß sie mehr von sich selbst verlangen als von anderen. SPOCK: Und wie will er das bewerkstelligen?
 
 NIMOY: (zögernd) Indem er darauf besteht, daß sie ihre Handlungsweise auf Logik aufbauen und nicht auf Gefühle. SPOCK: Brillant! Ich muß meinen Camus nochmals lesen. NIMOY: (triumphierend) Aber Caligula ist wahnsinnig, und sogar er merkt am Ende, daß er sich geirrt hat. SPOCK: Der Unglückliche. Eine feine Idee geriet in den Händen eines unausgeglichenen Menschen auf die schiefe Bahn.
 
 Der logische, aber verrückt gewordene ›Caligula‹ (1975)
 
 Das Wiedererstarken des Interesses an Star Trek verursachte mir eine Menge Konflikte. Denn während ich gleichzeitig dagegen ankämpfte, als Vulkanier typisiert zu werden, vermißte ich Spock in Wirklichkeit sehr. Ich war glücklich über seine Rückkehr und die Gelegenheiten, die Star Treks neue Popularität mir einbrachte. Nun, das Jahr 1972 war ein sehr bedeutungsvolles Jahr für die Serie, denn im Januar wurde die allererste Star TrekConvention in New York abgehalten. Es war ein völlig neues Konzept, diese Versammlung von Fans, die ein Wochenende lang Trek feierten. Die Organisatoren drückten die Daumen und hofften auf fünfhundert Teilnehmer. Es kamen dreitausend. Die Conventions waren eine besonders dramatische Offenbarung dessen, was mit Star Trek bei seiner Wiederauferstehung geschah. Auf meiner ersten Convention im Jahre 1972 ging ich in einen Saal, der so überfüllt war, daß zu befürchten stand, die Feuerwehr würde ihn schließen müssen. Die Woge donnernden Lärms, die mich begrüßte, überraschte mich völlig. Das Geschrei, der Beifall, die elektrisierte Reaktion auf jede meiner Bewegungen, jedes meiner Worte und jede meiner Gebärden waren einfach außergewöhnlich. Es war ein physischer Schock, als hätte einem eine gewaltige Ozeanwelle den Atem genommen; ich konnte buchstäblich für mehrere Sekunden vor lauter Rührung nicht sprechen. (Das applaudierende Publikum hätte mich sowieso nicht hören können!) Es war eine wunderbare, warme und freundliche Heimkehr. Was es noch viel rührender machte, war die Tatsache, daß die Conventions so echt waren, so ursprünglich. Es gab keine aufgebauschte Werbung, keinen Kommerz, keine HollywoodVeranstalter, die diese Ereignisse organisierten; hier waren
 
 Leute, die einfach nur aus Liebe zu Star Trek zusammenkamen. Warum trat das Star Trek-Phänomen in Erscheinung? Warum zog die Serie ein solch großes und ergebenes Publikum an? Wie jeder sonst, kann auch ich nur spekulieren. Aber einige Dinge scheinen klar zu sein. Zum einen bot Star Trek Hoffnung für eine Generation, die mit dem Gespenst des Atomkriegs aufgewachsen war. Ein beträchtlicher Teil seiner Fernsehzuschauer erinnerte sich an die Kubakrise von 1962, als das Land sich auf den dritten Weltkrieg vorbereitete. Den Kindern wurde beigebracht, sich zwischen ihren Schulbänken zu ›ducken und bedecken‹, falls sie einen atomaren Blitz sähen. Grimmige Endzeit-Szenarios wurden in populären Büchern und Filmen aufgezeigt, z. B. Nevil Shutes On the Beach und Pat Franks Alas, Babylon! Gleichzeitig hatte unsere Paranoia gegenüber Sowjetrußland einen absoluten Höchststand erreicht – was erklären mag, warum Aliens in Filmen damals allgemein als böse Ungeheuer porträtiert wurden, die nur darauf aus waren, die Erde zu erobern. Und mitten hinein in diese Paranoia und Furcht kam in Form von Star Trek eine strahlende Mitteilung von Hoffnung, die besagte: »Ja, wir werden das atomare Zeitalter überleben. Wir werden Kontakt aufnehmen mit anderen intelligenten Lebensformen auf anderen Planeten; und sie werden unsere Freunde, und nicht unsere Feinde sein. Und wir werden zusammenarbeiten für das gemeinsame Wohl.« Plötzlich schaltete eine ganze Generation, die mit diesen fürchterlichen Spannungen und Befürchtungen aufgewachsen war, ihren Fernseher an, um dort Star Trek zu entdecken, und das an jedem Wochentag. Die 70er waren außerdem auch Zeiten großer kultureller Umwälzungen; dieses war die Ära von Vietnam und
 
 Watergate, des Drogenmißbrauchs und der sexuellen Revolution. Die Gesellschaft erfuhr eine schnelle Veränderung; die Amerikaner lernten es, ihren politischen Führern zu mißtrauen. Und mitten in jenen unsicheren Zeiten gab es die Star Trek-Besatzung: völlig vertrauenswürdige, berechenbare und unbestechliche Leute, bei denen man darauf zählen konnte, daß sie die Wahrheit sagten und sich moralisch, mit Würde, Mitgefühl und Intelligenz verhalten würden. Sid Sheinberg hatte recht; die Star Trek-Fans, mit denen ich auf den Conventions sprach, waren allerdings intensiv und lautstark. Und es gab Tausende von ihnen, überall, wohin ich auch ging. Sehr viele mehr, als Sheinberg oder ich oder jeder sonst jemals vermutet hatte. Ich merkte schon bald, daß es nicht die Frage war, ob Star Trek in irgendeiner Form zurückkehren würde, sondern nur, wie und wann. Schon damals, im Jahr 1972, begann bei NBC ein Sinneswandel. Der Sender fing an, mit Roddenberry über die Möglichkeiten einer Rückkehr der Serie zu reden. Die ursprünglichen Sets waren jedoch abgebaut worden, und die Verantwortlichen entschieden dann, daß ihr Wiederaufbau und das Ersetzen aller Requisiten und Kostüme einfach zu teuer komme. Das Projekt wurde fallengelassen. Anfang 1973 erschien Star Trek in Form von Zeichentrickfilmen wieder auf dem kleinen Bildschirm. Die Serie, produziert von Dorothy Fontana, lief zwei Seasons und wurde von der Kritik gelobt. Paramount – das inzwischen von Desilu die Rechte an Star Trek gekauft hatte – entschied sich schließlich dazu, die Serie mit der ursprünglichen Besetzung wiederzubeleben. Bis 1975 sprach das Studio mit Gene Roddenberry über das Entwickeln einer neuen Star Trek-Serie fürs Fernsehen. Aber im gleichen Maß, wie die Begeisterung der Fans wuchs, wuchs auch die
 
 von Paramount und die von Gene; und es dauerte nicht lange, da war aus der Serienidee ein Kinofilm geworden. Roddenberrys erster Entwurf eines Filmdrehbuches, The God Thing, wurde zurückgewiesen. Während der nächsten drei Jahre haben viele Autoren Ideen für das Projekt eingereicht, aber keines der Drehbücher wurde als annehmbar betrachtet. Schließlich, im Jahr 1978, gaben die Verantwortlichen bei Paramount bekannt, daß niemand vorhatte, mit einer passenden Star Trek-Idee für die große Leinwand aufzuwarten. Gleichzeitig hatte das Studio Pläne, einen vierten Sender einzurichten. Warum also nicht die Originalbesetzung in einer neuen Serie zurückbringen, Star Trek: Phase II, als Grundstein? Ich muß bekennen, daß ich ganz große Bedenken hatte, als ich zum ersten Mal von der neuen Serie hörte. (Man erinnere sich, daß ich nur einige Jahre zuvor törichterweise meinem Buch den Titel I Am Not Spock gegeben hatte.) Ich war noch immer sehr besorgt, man könnte mich als den ›Ein-RollenSchauspieler‹ betrachten, und war noch angeschlagen von den unangenehmen Kämpfen während Star Treks dritter Season. Aber ich war zumindest gewillt, mir anzuhören, was Paramount und Gene Roddenberry zu bieten hatten. Und das war eine wiederkehrende Rolle, bei der Spock in zwei von je elf Episoden erschien. Ganz ehrlich verwirrte und erschreckte mich das Angebot. Nur zwei von jeweils elf? Man bot mir einen Teilzeitjob an. Es machte wenig Sinn für mich, technisch an eine Serie gefesselt und für andere herausfordernde Arbeit nicht verfügbar zu sein, während gleichzeitig mein Beitrag zu der Serie nur so gering war. Ich und die stets präsente, leise und vernünftige Stimme in meinem Kopf hatten Schwierigkeiten, einen Sinn darin zu finden.
 
 SPOCK: Laß uns die Möglichkeiten prüfen. Vielleicht werden wir hier eine verborgene Logik entdecken. NIMOY: Okay. Ich bin dazu bereit. SPOCK: Ist es möglich, daß sie glauben, du würdest nur widerwillig zurückkehren, und dir deshalb zu deiner eigenen Annehmlichkeit weniger als ein volles Engagement anbieten? NIMOY: Nicht sehr wahrscheinlich. Mein Agent fragte, ob wir die Anzahl der Episoden wählen könnten, in denen ich spielen würde, und die Antwort war nein. SPOCK: Ist es möglich, daß dein Honorar pro Episode unerschwinglich ist? NIMOY: Es ist nicht einmal besprochen worden. SPOCK: Dann müssen wir die Möglichkeit erwägen, daß mein Beitrag dahingehend beurteilt wird, daß er unwesentlich ist. NIMOY: Das ist Wahnsinn, Spock! Falls es das ist, was sie denken, dann sind sie wahnsinnig! SPOCK: (ruhig) Ich weiß deine Unterstützung zu schätzen. Nichtsdestotrotz, wir müssen mit dieser sehr realen Möglichkeit rechnen, wie unangenehm sie auch immer sein mag. Ich paßte, und ein anderer Schauspieler, David Gautreaux, wurde eingestellt, um den ›neuen‹ vulkanischen Wissenschaftsoffizier, Xon, zu spielen. (Zu schade, daß Bob Justman nicht da war, um Memos über die Erforschung aller neuen Beispiele für männliche Vulkaniernamen zu schreiben!) Leider wurde meine ›Weigerung‹, zu diesem neuen Star Trek zurückzukehren – in Verbindung mit I Am Not Spock –, als eine völlige Ablehnung des Vulkaniers wahrgenommen. Alle anderen Crewmitglieder hatten angemustert; ich war der einzige ›Verweigerer‹.
 
 Schließlich jedoch verließ Star Trek: Phase II niemals das Weltraumdock. Nur wenige Wochen vor dem Beginn der Dreharbeiten wurde das Projekt gekippt – aber nicht, weil Paramount den Glauben daran verloren hatte. Im Gegenteil, sie hatten mehr Glauben als je zuvor, aufgrund eines völlig anderen Science Fiction-Phänomens mit einem äußerst ähnlichen Titel: Star Wars (›Krieg der Sterne‹).
 
 10 Danke, George Lucas
 
 SPOCK: Ich würde dieses Forum gerne dazu benutzen, um öffentlich bekanntzugeben, daß ich keine fermentierten alkoholischen Getränke zu mir nehme, die aus Hopfen und Malz gebraut werden… NIMOY: DU meinst Bier? SPOCK: Ich glaube, genau das habe ich gerade gesagt. NIMOY: Hast du es nicht wenigstens mal probiert? SPOCK: Ganz bestimmt nicht. NIMOY: Schade. Ein oder zwei Gläser davon hätten deine düstere Stimmung während des größten Teils des ersten Kinofilms erhellen können.
 
 ICH
 
 MÖCHTE GLEICH HINEINSTARTEN in die Geschichte von Star Trek: The Motion Picture. Aber um die Bühne richtig vorzubereiten, muß ich zuerst die Sache mit dem biersaufenden Vulkanier loswerden. Bier fragen Sie? Spock trinkt Bier? Keiner war mehr überrascht, dies zu erfahren, als ich. Die Geschichte von ST:TMP (in Fan-Kreisen liebevoll ›stimp‹ ausgesprochen) beginnt eigentlich in London, wo meine Frau und ich 1975 im Urlaub waren. In einer Hotelbar, um genau zu sein, in die ich ging, kurz nachdem wir angekommen waren. Der Barkeeper grinste mich an, als er mich sah – einer von der freundlichen Sorte, dachte ich –, und winkte dann, als er vielwissend meinte: »Ich wette, Sie möchten ein Heineken, Mr. Nimoy.« Nun bin ich aber kein großer Biertrinker, also war ich völlig überrascht. »Nein, danke«, antwortete ich, bestellte mir das Übliche und fragte mich, woher um alles in der Welt er die Idee haben könnte, daß ich ein Bier wolle – und dann noch diese spezielle Marke. Ich fand es bald heraus.
 
 Einige Abende später gingen wir aus, um Henry Fonda auf der Bühne zu sehen, der gerade in dem Stück Darrow spielte. (Ich hatte drei Jahre zuvor mit Henry Fonda in einem Fernsehfilm mit dem Titel The Alpha Caper gearbeitet.) Nach der Vorstellung gingen wir noch mit ihm und seiner Frau zusammen zu einem späten Abendessen aus. An einem Punkt der Unterhaltung meinte Henry: »Leonard, ich hoffe, du bist für die Werbeplakate überall in der Stadt gut bezahlt worden.« »Welche Werbeplakate?« Ich hatte keine Ahnung, wovon er sprach. »Willst du mir etwa erzählen, daß du von all den HeinekenPlakaten nichts weißt?« Ich erinnerte mich an die seltsame Frage, die mir der Barkeeper gestellt hatte. »Nein. Ich weiß bestimmt von nichts. Kannst du mir mal eins zeigen?« Er konnte. Es stellte sich heraus, daß es sie überall in London gab und sie waren groß, auffällig und ein Blickfang. Da waren sie, überlebensgroß; drei Spocks, die den Betrachter anschauten. Der linke Spock hatte übertrieben lange Ohren, die wie bei einem schlappohrigen Hund herunterhingen. Der mittlere Spock hob ein Glas Bier an den Mund, während seine Ohren halb aufgerichtet waren und erste Lebenszeichen zeigten. Der letzte Spock wies total aufgerichtete Ohren und einen Blick selbstzufriedenen Wohlbehagens auf. Der kühne Titel lautete: HEINEKEN. ERFRISCHT DIE STELLEN, DIE ANDERE BIERE NICHT ERREICHEN. Eine vertraute Stimme flüsterte in mein Ohr: SPOCK: Was heißt das? NIMOY: ES ist eine Anzeige, um Bier zu verkaufen. SPOCK: Ich bin nicht sicher, ob ich ihre Bedeutung ganz verstehe. »Erfrischt Stellen, die andere Biere nicht
 
 erreichen?« Meine Ohren zum Beispiel? Ist dies ein Versuch zu scherzen? NIMOY: Es ist ein Witz, Spock, mit einer sexuellen Anspielung. SPOCK: Ah. (Pause) Nicht gerade das, was ich eine würdige Darstellung an einem so öffentlichen Platz nennen würde. Hast du das genehmigt? NIMOY: Nein! Bestimmt nicht! Es ist eine unerhört schmerzhafte Verarschung. SPOCK: Das Unbehagen manifestiert sich wirklich an den seltsamsten Stellen. NIMOY: ES ist eine Redewendung, Spock. Laß mich mal machen. SPOCK: Tue das bitte.
 
 Der gemeine biersaufende Vulkanier
 
 Ich zog meine gute alte Nikon heraus und machte einige Schnappschüsse von dem Werbeplakat, ging dann zum Hotel zurück und hing mich ans Telefon. Ich erfuhr schon bald, daß der Deal mit der Heineken-Reklame drüben in Hollywood gemacht worden war. Nun, ich hatte mein Spock-Bild schon früher kommerziell genutzt gesehen – z. B. auf einer Schachtel von Kellogg’s Corn Flakes (das war auch aus England gekommen). Ich hatte mich darüber amüsiert, fand es werbeträchtig und sogar schmeichelhaft; die Frage, ob es rechtmäßig war, mein Bild ohne meine Erlaubnis zu benutzen, war mir nicht einmal in den Sinn gekommen. Aber sie kam mir nun, als ich dieses Plakat sah. Als ich nach Los Angeles zurückkam, wandte ich mich an meinen vertrauenswürdigen Manager, Bernie Francis, der es für mich arrangierte, die Frage mit einem Rechtsanwalt zu besprechen. »Haben die denn das Recht dazu, so etwas zu tun?« wollte ich wissen. »Habe ich irgendeinen Einfluß darauf, wie mein Abbild benutzt wird?« Der Rechtsanwalt studierte meinen alten Star Trek-Vertrag und fragte Bernie nur, wie viele Geschäfte mit meinem Konterfei gemacht wurden. Bernie ging die Bücher durch und entdeckte: Wir hatten in den letzten fünf Jahren keinen einzigen Scheck für die Nutzung von Bildrechten bekommen. Die Schecks, die davor kamen, waren so geringfügig gewesen, daß wir es nicht einmal gemerkt hatten, als sie ausblieben. Falls Sie auf das Datum achten, werden Sie die gleiche interessante Schlußfolgerung ziehen wie wir: Der Geldfluß versiegte genau in dem Moment, als Star Trek dank der Syndication ein gewaltiger Erfolg wurde! Die nächste Nachricht vom Rechtsanwalt schlug ein wie eine Bombe: Es schien, daß Paramount von dem Zeitpunkt an, als Star Trek abgesetzt wurde, keinen Rechtsanspruch mehr darauf
 
 hatte, meine Abbildungen zu konzessionieren. Also – nicht nur, daß Paramount mich als Spock fast zehn Jahre lang ohne jede rechtliche Handhabe vermarktet hatte, nein, während der letzten fünf dieser zehn Jahre hatten sie mir obendrein keinerlei Tantiemen dafür bezahlt. Sie können mir glauben, es gab eine Menge Telefonate zwischen meinem Büro und Paramount. Das Studio behauptete – und ich glaubte ihnen –, daß sie von der Heineken-Werbung überrascht wären. Sie sagten – und ich glaubte ihnen –, daß auch sie diese Anzeigen für geschmacklich fragwürdig befunden und zurückgewiesen hätten. Anscheinend hatte jemand in einer Londoner Agentur ohne Zustimmung gehandelt. Schön und gut, sagte ich ihnen, aber was ist mit der fast zehnjährigen unerlaubten Vermarktung meiner Konterfeis – ohne Bezahlung für fünf davon? Alles nur ein Mißverständnis, meinte das Studio – aber wir konnten uns nicht einigen, wieviel Paramount mir schuldete. Ich mußte einen Prozeß anstrengen. Fügt man dieser juristischen Unannehmlichkeit die Vorfälle mit Questor und Star Trek II hinzu, kann man vielleicht verstehen, warum ich keine Lust hatte, mich wieder mit Paramount und Star Trek einzulassen. Aber ich wußte, daß ich früher oder später vom Studio hören würde. Und siehe da, im Sommer 1977, während ich in New York in Equus auftrat, rief mein Agent mich an: »Sie müssen unbedingt ins Kino gehen und sich diesen neuen Star WarsFilm anschauen.« Also schlüpfte ich in eine Matineevorstellung, die im Herzen von Manhattan lief. Und ehrlich gesagt, was ich sah, begeisterte mich – und alle anderen Kinogänger im Saal – total. Star Wars ist ein wunderbar erfinderischer, unterhaltsamer Film, voller großer Bilder, mit einer lustigen
 
 Geschichte und unglaublichen Spezialeffekten. Wie alle anderen auch, lachte ich und klatschte und amüsierte mich großartig. Und ich sagte zu mir: »Du wirst schon bald einen Anruf von Paramount bekommen!« Allerdings bekam ich das. Glücklicherweise für uns alle kam er von einem jungen Mann namens Jeffrey Katzenberg, der sagte: »Würde es Ihnen etwas ausmachen, wenn ich nach New York komme, um mit Ihnen zu reden? Ich würde Sie liebend gerne in Equus sehen.«
 
 ›Equus‹ im Helen Hayes-Theater am Broadway (Juli 1977)
 
 Wie könnte ein Schauspieler da widerstehen? Jeff war, wie es sich herausstellte, erfrischend direkt. Er hat die Figur eines Jockeys, unendliche Energiereserven, einen schnellen Verstand, eine feste Meinung – und keinerlei Schwierigkeiten, diese zu äußern. Aber an dem Wochenende, als er nach New York kam, hörte er meistens sorgfältig zu, während ich redete. Er spielte sich nicht auf, sondern machte den Eindruck, er wolle wirklich nur hilfreich und ehrlich sein. Wir besprachen die Schwierigkeiten, die ich mit dem Studio hatte, offen und ehrlich. Nach einem mehrstündigen Gespräch fragte er, ob ich bereit wäre, mir das Drehbuch anzusehen. Ich entgegnete, daß ich mich dabei nicht wohl fühle, während der Prozeß noch lief. Er akzeptierte das, und wir trennten uns in gutem Einvernehmen. Zwischenzeitlich beendete ich das Engagement und ging nach San Francisco, um bei The Invasion of the Body Snatchers mitzuwirken, einer Neuverfilmung des Science Fiction-Klassikers aus den 50er Jahren. Paramount rief natürlich erneut an, aber ich wiederholte meine Position, daß es mir nicht angemessen erschien, während eines laufenden Prozesses einen neuen Vertrag zu besprechen. Die Spannung baute sich auf: Es war heraus, daß ein neues Drehbuch für einen weiteren Star Trek-Film geschrieben wurde, und die anderen Mitglieder der Originalbesatzung hatten angemustert. Wollte ich, daß die Enterprise ohne mich flog? Nein. Aber ich vertraute darauf, daß die Sache bald beigelegt werden würde. Kurz darauf unterschrieb der Regisseur Robert Wise (bekannt durch The Sound of Music und The Day the Earth Stood Still) seinen Vertrag für die Regie. Ohne mein Wissen arbeitete Mr. Wise in meinem Sinne. Er glaubte, daß Spock für den Film wichtig war, und zwar so sehr, daß sein eigener Vertrag mit
 
 Paramount vom Studio verlangte, sein Bestes zu tun, um unsere Differenzen beizulegen. Dann hieß es, daß die ganze Mannschaft ihre Verträge jetzt unterschrieben hatte. Das Drehbuch war fertig, und alle waren zur Stelle – außer Spock. Paramount rief wieder an. Würde ich bitte endlich das Drehbuch lesen? Ich blieb hart. Der Prozeß mußte beendet werden, bevor ich ein Drehbuch lesen oder einen neuen Vertrag unterschreiben würde. Schließlich rief mein Rechtsanwalt an. »Sehen Sie, Paramount zeigt jetzt tatsächlich die Bereitschaft dazu, ein Übereinkommen zu erzielen. Würden Sie das Drehbuch lesen, falls man den Prozeß beendet?« Ja. Vier Tage später, an einem Freitagabend, wurde eine gütliche Einigung erzielt; mein Rechtsanwalt kam mit einem Scheck zu mir nach Hause. Eine Stunde später kam das Drehbuch an. Ich setzte mich hin und las es die Nacht über durch. Es gab zwei Probleme. Zum einen war die Geschichte einfach nicht besonders gut. Und zum anderen kam Spock darin überhaupt nicht vor. Am folgenden Morgen, also Samstag, kamen Gene Roddenberry, Robert Wise und Jeff Katzenberg zu mir nach Hause, um das Drehbuch und meine Beteiligung an dem Film zu besprechen. Aber bevor sie kamen, hatte ich einen anderen Besucher. NIMOY: Spock… Bist du das? SPOCK: Ich bin ziemlich sicher, daß ich es bin. Erkennst du mich nicht? NIMOY: Doch, natürlich, aber du scheinst irgendwie… Ich kann es nicht richtig beschreiben…
 
 SPOCK: Ich erfahre mich selbst als unkonzentriert. Aber ich finde diesen Zustand nicht überraschend. Unangenehm, vielleicht unbequem, aber nicht überraschend. NIMOY: Warum nicht? SPOCK: Wir waren einige Zeit ziemlich beschäftigt mit den Begleiterscheinungen unserer Beziehung. NIMOY: Es tut mir leid. All diese Dinge mußten erledigt werden. Die Fans, die Presse, die Vermarktung – das mag dir alles seltsam erscheinen, aber es gehört nun mal dazu. SPOCK: Ich werde versuchen, das zu verstehen. Aber dann ist da noch diese andere Sache – die Sache mit der Identität. NIMOY: Wessen Identität? SPOCK: Unsere. NIMOY: Ich verstehe nicht. SPOCK: Die Trennung der Persönlichkeiten. Die Ablehnung. Das Buch. NIMOY: Du meinst, I Am Not Spock? Das war nur ein Spiel mit Worten, Ideen. Ich versuchte nur, einen Weg zu finden und die richtigen Worte, um uns zu erklären… Unsere Beziehung. Fühltest du dich denn zurückgewiesen? Es tut mir leid. SPOCK: Ich würde meine Erfahrung nicht als ein ›Gefühl‹ beschreiben. NIMOY: Ich wollte dich nicht beleidigen… SPOCK: Ich sehe keine Beleidigung. Ich bin jetzt mehr wegen der Herren besorgt, von denen du in Kürze besucht wirst und die wollen, daß ich in ihrem Film mitspiele. Vielleicht sollte lieber ich mich mit ihnen treffen, an deiner Stelle.
 
 NIMOY: Spock, du stehst ja bis jetzt noch nicht einmal im Drehbuch. SPOCK: Das weiß ich sehr wohl. NIMOY: Dann sollte doch lieber ich mich mit ihnen treffen und herausfinden, wie wir dir zu einem passenden Auftritt verhelfen können. SPOCK: Sehr gut – wenn du es so für das beste hältst. Ich jedenfalls muß zugeben, daß ich darauf hoffe, mit diesen Dingen bald fertig zu sein, um mich wieder kreativer Arbeit widmen zu können. Diese letzten paar Jahre waren ermüdend. NIMOY: Ich weiß, was du meinst. SPOCK: Ich glaube, daß deine Gäste angekommen sind. Vielleicht solltest du sie jetzt begrüßen gehen. NIMOY: Was meinst du? Ich habe keine… (Es klingelt.) NIMOY: …Türklingel gehört. (Seufzer) Also gut, Spock. Wir wollen sehen, was sie sich vorstellen. Ich öffnete die Tür, und fand Gene Roddenberry, Jeff Katzenberg und Robert Wise vor; wir begrüßten uns, und ich wurde Mr. Wise vorgestellt, den ich noch nicht kannte. Kompakt und grauhaarig, ist Robert Wise ein ruhiger, sanftmütiger Mann – ein wahrer Gentleman, dessen persönliche Würde mich immer dazu inspiriert hat, an ihn als ›Herrn Weise‹ zu denken. Ich habe enormen Respekt sowohl vor ihm als auch vor seiner Arbeit, welche die Oscar-gekrönten Werke The Sound of Music und West Side Story einschließt; mein persönliches Lieblingswerk (dasjenige, welches ihn wohl am besten für ST:TMP empfahl) war der Klassiker The Day the Earth Stood Still. Der Film handelt von einer Gruppe technologisch fortgeschrittener Aliens, die nicht zur Erde kommen, um sie zu erobern, sondern um uns davor zu warnen, mit atomaren Waffen herumzuspielen. Um uns skeptische und
 
 kriegslüsterne Menschen von ihren Fähigkeiten zu überzeugen, verursachen sie für kurze Zeit einen weltweiten Energieausfall (außer in Situationen, wo Leben bedroht werden könnte, wie in Krankenhäusern). Der Film war ein Meilenstein, der uns dazu herausforderte, darüber nachzudenken, wie mitfühlende und friedfertige Fremde uns und unseren kleinen Planten betrachten könnten. (Ich habe keinen Zweifel, daß der Alien-Fanclub in Nevada – und ihre außerirdischen Freunde – nur Gutes über Mr. Wise und alle anderen an diesem Film Beteiligten zu sagen hätten.)
 
 Der Gentleman: Robert Wise auf dem ST:TMP-Set
 
 Wir jedenfalls schüttelten uns die Hände und nahmen Platz. Gene und ich begrüßten einander herzlich, und der Ton unserer Unterhaltung blieb angenehm; aber um ganz ehrlich zu sein, er wirkte auf mich agitiert, verhärmt und geistesabwesend. Ich bekam den Eindruck, daß er nur widerwillig mitgekommen war, und zwar auf Katzenbergs Drängen hin. (»Sie werden da sein, Gene, und uns helfen, diesen Burschen an Bord zu bekommen!«) Vielleicht wußte er auch instinktiv, daß ich Probleme mit der Geschichte haben würde. Und ich denke, wir waren beide dankbar für die entschärfende Gegenwart der anderen zwei Männer. Nach den unangenehmen Vorfällen mit Star Trek: Phase II und Questor hatten wir ein unangenehmeres Verhältnis zueinander als je zuvor. Sobald die Konversation vorbei war, kam Jeff sofort auf den Punkt: »Leonard, haben Sie das Drehbuch gelesen?« »Ja. Ich las es gestern abend.« »Was denken Sie?« Ich hatte gewußt, daß die Frage kommen würde. Aus dem Bauch heraus wollte ich antworten: Ich denke, es ist ziemlich schlecht – aber es erschien mir sinnlos, mich zu beklagen. In einem meiner seltenen Anfälle von Diplomatie umging ich eine Antwort, indem ich selbst eine Frage stellte: »Ist das die Geschichte, die Sie verfilmen wollen?« »Ja«, antworteten Jeff, Gene und Mr. Wise sofort im Chor. »Natürlich«, beeilte sich Jeff hinzuzufügen, »wird es einige Änderungen geben…« Er und Mr. Wise umrissen sie schnell. »Und was haben Sie sich für die Rolle von Spock vorgestellt?« fragte ich.
 
 Katzenberg und Wise drehten sich beide in ihren Sesseln herum, um Gene anzublicken, der ein wenig in seinem Stuhl zappelte, ein in die Enge getriebener Mann. »Gut«, sagte Roddenberry mit einer Andeutung von Abwehrhaltung, »als die Fünf-Jahres-Mission vorüber war, kehrte Spock auf den Planeten Vulkan zurück, um sich selbst von allen Spuren menschlicher Emotionen zu befreien. Und bei seinem Streben, reine Logik zu erreichen, zieht er sich das vulkanische Äquivalent eines Nervenzusammenbruchs zu.« Ich hörte eine weiche Stimme innerhalb meines Kopfes: SPOCK: »Nervenzusammenbruch? Ist dies ein alter umgangssprachlicher Ausdruck? Was bedeutet er?« NIMOY: Vertrau mir, Spock, das wirst du nicht erfahren wollen… Ich holte tief Luft und antwortete: »Ich bin nicht sicher, wie viele unserer Zuschauer sich darauf freuen würden, Spock als geistigen Krüppel zu sehen.« In Wahrheit hatte ich selbst keine Lust dazu; es schien mir die Würde zu verletzen, die dem Charakter innewohnte. Es zeigte sich auch, daß Spock nicht wirklich in die Geschichte eingearbeitet worden war. Eine der ersten ungeschriebenen Regeln guter Dramaturgie besagt, daß jeder Charakter einen Zweck in der Geschichte erfüllen muß, sonst ist der Charakter unnötig und sollte herausgestrichen werden. Spocks Rückkehr nach Vulkan war ja sehr nett, aber sie hatte nichts mit der Handlung um V’Ger zu tun (Abkürzung für Voyager, die beschädigte Sonde von der Erde, die sich angeblich mit einer außerirdischen Sonde verband und übermächtig wurde; daraus resultierten die Probleme für unsere Helden). Wie paßte der Charakter ins Gesamtbild? »Es ist nur eine Idee«, versicherte mir Gene, mit einem schnellen Blick auf die anderen beiden Männer, und
 
 Katzenberg und Wise beeilten sich, ihm beizupflichten. »Wir können über andere sprechen, wenn du möchtest…« An diesem Punkt stand Jeff auf; er verkündete, daß er noch eine andere Verabredung hatte, und winkte Gene zu, mit ihm zu kommen, was Roddenberry mit offensichtlicher Erleichterung tat. (Tatsächlich hatten Jeff und ich zuvor abgemacht, falls die Dinge nicht glatt zu laufen schienen, würde ich mich hinsetzen und privat mit Bob Wise reden; und ich bin heute sehr froh, daß ich das getan habe.) Sobald Mr. Wise und ich allein waren, stellte ich ihm einige Fragen: »Glauben Sie an dieses Drehbuch? Was denken Sie über Genes Handlungsidee für Spock?« Ich wollte vor diesem ruhigen und würdigen Regisseur, dessen Arbeit ich respektierte, nicht unverschämt oder grob erscheinen; und er wollte eindeutig nichts sagen, was mich verletzen könnte. Also hatten wir eine ungeschickte, aber herzliche Unterhaltung. »Es gibt an diesem Drehbuch und an Spocks Handlung noch sehr viel zu arbeiten«, erlaubte er sich zu sagen, war aber darüber hinaus nicht sehr um Details bemüht. Wir redeten noch ein bißchen mehr, während ich versuchte, seine Absichten zu erkennen; aber am Ende hatte ich keine eindeutigen Garantien dafür, wie das Drehbuch oder die Spock-Geschichte verbessert werden könnte. Doch ich mochte diesen angenehmen Mann und vertraute ihm; seine Art ließ darauf schließen, daß er Integrität hatte. Als unsere Unterhaltung zu Ende ging, sagte ich ehrlich: »Ich weiß wirklich nicht, was ich tun soll.« »Kommen Sie an Bord«, sagte er mit einer so entwaffnenden Aufrichtigkeit, daß ich mich entschied, meinen Instinkten zu vertrauen. »In Ordnung«, sagte ich »das werde ich tun.«
 
 Denn am Ende war mir klar geworden, daß ich keine Lust verspürte, mit der Publikumsreaktion konfrontiert zu werden, wenn bekanntgegeben wurde, daß ich der einzige Verweigerer aus der Originalbesatzung war. Ich hatte mit I Am Not Spock bereits einen Feuersturm überstanden und keine Eile, einen zweiten zu entfachen. Wir gaben uns die Hand, und Mr. Wise fuhr ab. Aber ich noch war nicht alleine… SPOCK: Du hast eine Entscheidung getroffen, die uns beide berührt. NIMOY: Mit anderen Worten: »Ein feiner Schlamassel, in den du uns beide da gebracht hast, Alter…« SPOCK: Verzeihung? NIMOY: Vergiß es. SPOCK: Was werden wir jetzt tun? NIMOY: Gut, wir werden damit anfangen, den Look wiederherzustellen. Das Make-up, die Ohren, den Haarschnitt. Und wegen des Drehbuchs wird es wohl noch einige Diskussionen geben… Bist du damit einverstanden? SPOCK: Es ist alles ein wenig beunruhigend, insbesondere für jemanden, der sich am wohlsten fühlt, wenn er die Kontrolle hat… NIMOY: Wem sagst du das! Einige Wochen nach der Sitzung trat die ganze Besatzung samt Roddenberry und Robert Wise zu einer gewaltigen Pressekonferenz auf dem Paramount-Gelände an. Mit von der Partie waren auch Michael Eisner, der damalige Vorstand von Paramount, und sein Chef, Charles Bludhorn, Vorsitzender der Muttergesellschaft Gulf and Western. Bill Shatner, Gene Roddenberry, Mr. Wise und ich selbst trafen uns auf einen
 
 Schwatz in Michael Eisners Büro und gingen dann hinaus, um uns mit der Besatzung an einem langen Podiumstisch vor einem riesigen Schwarm von Presseleuten zu treffen. Michael Eisner ist ein großer, knochiger und schlaksiger Mann, der fähig ist, schneller auf eine Stichelei zu reagieren, als die Enterprise auf Warpgeschwindigkeit gehen kann. Natürlich war er prädestiniert dafür, sich dieser besonderen Situation zu stellen. Er machte einige Eröffnungsbemerkungen, kündigte Star Treks Rückkehr mit der Originalbesatzung als großen Kinofilm an und bat dann um Fragen. Als jemand Robert Wise fragte, wie hoch der Etat des Filmes sein würde, antwortete dieser: »Rund fünfzehn Million Dollar.« »Hmm«, sagte Eisner. »Meint er runde fünfzehn Millionen oder rund fünfzehn Millionen?« Die Stichelei brachte einen großen Lacher von der versammelten Horde ein; keiner konnte damals ahnen, daß die Kosten sogar auf 45 Millionen steigen würden!
 
 Das wiedervereinigte Ensemble, flankiert von Robert Wise und Gene Roddenberry
 
 Schließlich fragte einer der Reporter: »Mr. Nimoy: Nach langem Zögern waren Sie das letzte Mitglied der Besatzung, das angemustert hat. Können Sie uns erzählen, was so lange gedauert hat?« Ich hatte die Frage schon vorhergesehen, und am Morgen, unter der Dusche (wo ich einiges von meiner besten schöpferischen Denkarbeit leiste), ist mir eine Antwort eingefallen. Ich hatte mich entschieden, daß ich frisch (das Reinlichkeits-Wortspiel ist beabsichtigt) anfangen wollte, ohne auf irgendwelche Schärfen der Vergangenheit Bezug zu nehmen. Also sagte ich – natürlich ohne Zustimmung des Vulkaniers: »Wir haben eine Zeitlang versucht, eine Übereinkunft zu erzielen, aber die Postzustellung zwischen Erde und Vulkan ist wirklich sehr langsam.« Das brachte den Lacher, den ich erhofft hatte. Später, nachdem die Konferenz beendet war, umarmte mich Charlie Bludhorn überschwenglich und sagte: »Sie haben heute Ihrem Beruf alle Ehre gemacht.« Es war ein glücklicher Augenblick für mich. Die ursprüngliche Besatzung war zum erstenmal nach elf Jahren wieder zusammen, die Stimmung ausgelassen… obwohl wir schon bald mit Warpgeschwindigkeit in einen sehr unruhigen Raum hinausfliegen würden. Kurz darauf begannen die Produktionsvorbereitungen; ich kramte alte Fotos von Spock heraus und nahm sie mit zum Friseur. Freddy Phillips, mein Freund und Maskenbildner aus den alten Star Trek-Tagen, wurde eingestellt und nahm neue Abdrücke meiner Ohren. Zahlreiche Presseinterviews wurden angesetzt, und diese beiden Fragen waren immer dabei: »Wie fühlt man sich, wenn man nach elf Jahren wieder zusammen ist?« und »Ist das schon jemals zuvor geschehen? Daß ein Kinofilm auf eine Fernsehserie folgt?« (Antwort Nr. eins: »Großartig!«
 
 Antwort Nr. zwei: »Nun ja, es gab einen sehr billigen Batman-Film, der durchgefallen ist.«) Eines war sicher: ST:TMP war nicht billig. Es war entschieden, daß wir über die besten Spezialeffekte verfügen würden, also wurden schon alleine dafür Millionen ausgegeben. Nagelneue Uniformen wurden entworfen – ich fand sie schnittig, ja sogar cool, obwohl andere sie als die ›monochromen Schlafanzüge‹ bezeichneten. Es wurden Abdrücke von unseren Füßen genommen und Stiefel nach Maß angefertigt, auch wenn diese von unseren Overalls völlig verdeckt wurden. Und wir erschufen den Transporter-Effekt von Grund auf neu. Damals in den Sechzigern, als wir die ursprüngliche Serie drehten, wurde der Transporter-Effekt als eine einfache, schnelle und preiswerte Methode entworfen, um damit auf Planetenoberflächen und wieder zurück zu kommen. Da Aufnahmen von der Enterprise selbst beim Landen und Starten unerschwinglich teuer waren, wurde der ›Beameffekt‹ auf der Basis einer einfachen Auflösung entworfen. Wir Schauspieler ›verschwanden‹ allmählich von einem Ort und ›erschienen‹ allmählich an einem anderen; und dabei streute man noch für ein paar Pfennige Glitter hinein. Für ST:TMP verbrachte eine Kameraeinheit samt einer Spezialeffekte-Crew zahllose Tage und Stunden mit Probeaufnahmen im Transporterraum – als ob es noch nie zuvor gemacht worden wäre. Einem Aufwand, der betrieben wurde (und den wir uns in der Originalserie nie hätten leisten können), stimmte ich jedoch vollkommen zu: Das war eine gewaltige Gruppenszene, in der Kirk zu der gesamten Enterprise-Besatzung spricht. Vierhundert treue Star Trek-Fans (einschließlich Bjo Trimble, der Frau, die damals die Briefkampagne ›Rettet Star Trek‹ angeführt hatte) wurden für ihre Unterstützung belohnt, indem man sie dazu einlud, als Statisten in der Szene zu erscheinen.
 
 Alles, was wir taten, verursachte Schlagzeilen: Persis Khambatta, die ehemalige Miss Indien, war vor langer Zeit engagiert worden war, um in der zu den Akten gelegten Star Trek II-Serie zu spielen. Nun wurde die Rolle des neuen Navigationsoffiziers, Ilia, mit ihr besetzt, und sie ließ sich den Kopf für die Rolle rasieren. Die Bilder von ihr mit kahlgeschorenem Kopf erschienen überall. Desgleichen geschah mit den Aufnahmen von der Versammlung der Fans als Statisten. In der Zwischenzeit gingen die Arbeiten am Drehbuch weiter. Konnten wir eine Rolle für Spock schaffen, die erfolgreich in die bestehende Geschichte eingebaut werden konnte? Ja, tatsächlich. Die Idee mit dem Nervenzusammenbruch wurde fallengelassen, aber es stand fest, daß wir Spock sehr wohl dabei begegnen würden, wie er den alten und mystischen vulkanischen Ritus des Kolinahr vollzieht, das Streben nach völliger Aufgabe aller Emotionen. Dies würde er jedoch aufgeben, sobald er spürt, daß er auf der Enterprise gebraucht wird – das war dann der Zeitpunkt, an dem er in die Haupthandlung um V’Ger verwickelt wurde. Spocks Art, wieder auf der Enterprise aufzutauchen, war äußerst dramatisch; er beamt sich an Bord und trägt einen schwarzen Umhang, der ebenso hart und streng wirkt wie sein Verhalten. Als diese Szene im Kino zu sehen war, hielt das Publikum kollektiv den Atem an, in der Hoffnung auf wenigstens ein bißchen Spaß, ein kleines Zeichen alter Kameradschaft zwischen dem Vulkanier und der EnterpriseCrew oder einen Scherz zwischen McCoy und Spock. Doch das kam nie. Spock blieb dunkel und launisch bis zum Ende der Szene, schritt von der Transporterplattform, vorbei an einem eifrigen Chekov, und ignorierte kalt alle freundschaftlichen Annäherungsversuche seiner Mannschaftskollegen.
 
 Spocks dramatischer Auftritt auf der Brücke der Enterprise
 
 Sobald wir mit dem Filmen begonnen hatten, schien es, als würden wir Schauspieler ewig auf der Brücke der Enterprise herumstehen und auf einen leeren Bildschirm starren, der später mit wundervollen Spezialeffekten gefüllt wurde. Die Arbeit war sehr langweilig und, ehrlich gesagt, nicht sehr lustig. Was war das nur für eine Düsterkeit? Diese deprimierte Atmosphäre? Dieser Mangel an Arbeitseifer, Spaß und Elan? Ich glaube, das resultierte aus dem Gefühl, daß wir etwas Wichtiges und Historisches taten. Obwohl die Fernsehserie stark von der jeweiligen Tagesform der schöpferischen Gemeinde – Autoren, Regisseure und Schauspieler – abhing, hatte man uns den Kinofilm offenbar völlig aus der Hand genommen. Und unsere Energie wurde durch eine ungerechtfertigte Ehrfurcht erschöpft. Wir waren nur die mitfahrenden
 
 Passagiere auf einer Reise, die wir niemals völlig bewältigen oder verstehen konnten. Aber wir haben alle tüchtig mit angefaßt und schwer gearbeitet. Bill Shatner und ich machten zahlreiche Vorschläge, wie Szenen, die nicht funktionierten, gespielt werden könnten; einige jener Vorschläge wurden angenommen, andere wiederum nicht. Einer, der angenommen wurde, betraf eine Szene kurz vor dem Ende des Films, als die V’Ger-Sonde (jetzt verkörpert von der Schauspielerin Persis Khambatta) auf der Brücke ein paarmal mit dem Fuß aufstampfte und sagte: »Ihr werdet mir gehorchen!«
 
 Kirk, Spock und die V’Ger-Sonde (Persis Khambatta) kurz vor ihrem Wutanfall auf der Brücke
 
 Das Originaldrehbuch sah nun für uns einen langen Dialog vor, bei dem Versuch, vernünftig mit der V’Ger-Sonde zu reden. Es war langweilig, nicht gerade sehr interessant – also ließen wir statt dessen Spock sagen: »Captain, V’Ger benimmt sich wie ein Kind. Ich schlage vor, daß wir es wie eines behandeln.« Und Kirk reagiert mit: »Okay! Alles runter von der Brücke!« Und sie lassen die Sonde mit deren Wutanfall allein, ignorieren sie von Grund auf, so wie ein Elternteil ein um sich tretendes und schreiendes Kind ignorieren würde. Es war schnell, sauber und wirksam, und bestimmt viel interessanter, als Kirk und Spock dabei zuzusehen, wie sie endlose verbale Schlachten mit V’Ger austragen. Einige der Änderungen, die Bill und ich vorschlugen, wurden als Alternativen gedreht; vieles wurde dann im Film ausgelassen. Später, als ST:TMP auf Video herauskam, waren viele jener Szenen wieder hinzugefügt worden, einschließlich einer Improvisation von mir, wo Spock eine einzelne Träne auf der Brücke vergießt, während er sagt: »Ich weine für V’Ger als meinen Bruder.« Ich entdeckte bei diesen Bemühungen, daß Spock V’Gers Alter ego spielen könnte, wovon ich hoffte, daß es einen Einblick in die Geschichte geben würde und dem Publikum helfen könnte zu verstehen, worum es ging. In der Tat bekam ich später, als das Video freigegeben war, viele Kommentare von Zuschauern, die sagten: »Oh… darum ging es also in dem Film!« Während Bill und ich auf jeden Fall fleißig improvisierten, kam von Gene Roddenberry und Harold Livingston ein stetiger Strom von stündlich eintreffenden Neufassungen, und Bob Wise schnippte sie je nach den momentanen Dreherfordernissen wieder weg.
 
 Schließlich kam der letzte Drehtag heran; auf unserem Drehplan stand die Abschlußszene auf der Brücke der Enterprise. Der Dialog erforderte von Kirk, McCoy zu erzählen, daß er (der Arzt) zur Erde zurückgebracht würde, wo er sich ja zuvor schon zur Ruhe setzen wollte. McCoy weigert sich nun jedoch, das Angebot anzunehmen, mit der Begründung, daß er eh schon an Bord sei und jetzt ebensogut auch bleiben könne. Kirk wendet sich dann an Spock und bietet ihm an, ihn nach Vulkan zurückzubringen. Spock erklärt, dies sei unnötig, da er auf Vulkan nichts mehr zu tun habe. Die Bedeutung war, daß die Besatzung wieder zusammen war und auch zusammen in das nächste Abenteuer fliegen würde. Es war sinnvoll und ein eleganter Abschluß, aber nicht unbedingt witzig.
 
 V’Gers Alter ego
 
 In der abschließenden Probe vor dem Drehen hörte ich schließlich eine Spock-Stimme in meinem Kopf, die das richtige ›Gefühl‹ für die Charaktere und Beziehungen aus der Originalserie einfing. So entschied ich mich, es zu riskieren. Während die Kameras liefen und Bob Wise und Gene Roddenberry zusahen, begann unsere Szene mit vollem Ernst. Kirk lieferte seinen Text ab, und McCoy gab die passende Antwort; dann drehte sich Kirk zu Spock um und bot an, ihn nach Vulkan zurückzubringen. Und ich, oder besser, Spock, antwortete: »Ich habe mich entschieden, auf der Enterprise zu bleiben, Captain. Wenn Dr. McCoy an Bord bleiben soll, wird meine Gegenwart hier von großem Nutzen sein.« Es gab einen guten Lacher auf dem Set – aber als ich die geflüsterte Unterhaltung zwischen Gene und Wise hinter der Kamera sah, wußte ich, daß die Sache zum Scheitern verurteilt war. Bob kam herüber mit der Entscheidung: »Wir haben das Gefühl, daß der Scherz unpassend ist, angesichts dessen, was zuvor geschehen ist.« Die Szene wurde so gefilmt, wie sie geschrieben war. SPOCK: Habe ich etwas Unpassendes gesagt? NIMOY: Nein, nein, Spock. Ich denke, daß es eine gute Idee war. SPOCK: Warum wurde sie dann zurückgewiesen? NIMOY: Es war eine künstlerische Entscheidung. Uns aus der Hand genommen. Es könnte funktioniert haben; aber wir werden es nie erfahren. SPOCK: Wie schade. Die Entscheidung war gefallen, daß, Fegefeuern und Hochwassern zum Trotz, der Film am 7. Dezember in den Kinos anlaufen mußte.
 
 Es stellte sich jedoch heraus, daß es reichlich andere Hindernisse gab: Als die Dreharbeiten fast fertig waren, entdeckte Bob Wise, daß die beauftragte Spezialeffekte-Firma inakzeptable Arbeit abgeliefert hatte, besonders wenn man die fünf Millionen Dollar in Betracht zog, die ihr bereits bezahlt worden waren. Zwei andere Effekte-Hersteller wurden beauftragt; sie gingen sieben Tage in der Woche ans Werk und versuchten, den Film fertigzubekommen. Sie lieferten eine prachtvolle Arbeit – vielleicht zu prachtvoll, weil der Film schließlich mit endlosen Einstellungen der Effekte überfrachtet wurde. Leider hatte Bob Wise einfach nicht die Zeit, um die Effekte gleich zu redigieren, sowie sie hereinkamen, und so wurde aus dem Film die Spezialeffekte-Extravaganz, die Paramount gewollt hatte – aber sonst fast nichts.
 
 Ein Moment der Freundschaft zwischen dem Ersten Offizier und seinem Captain, der nur auf der Video-Version zu sehen ist
 
 Ein paar von uns, die am Film beteiligt waren, wurden nach Washington, D. C. geflogen, zu einer festlichen ›RoteTeppich-Premiere‹ des Filmes, gefolgt von einer Party im Smithsonian Luft- und Raumfahrtmuseum. Die Promotion hatte dick aufgetragen, und die Erwartungen der Öffentlichkeit waren enorm: Als ich im Kino saß, um den Film zum erstenmal mit dem Premierenpublikum zusammen zu sehen, knisterte es vor Spannung. »Bitte«, dachte ich schweigend, »bitte sei gut.« Bill Shatner saß vor mir; in dem Moment, in dem die Lichter abgeblendet wurden, gaben wir uns einen ›Viel Glück‹ Händedruck – und dann begann der Film. Was habe ich noch in Erinnerung behalten von dem Film, den ich dann sah? Unglaubliche Aufnahmen der Enterprise, die massiver und viel schöner aussah als je zuvor. Und dann mehr Aufnahmen von der Enterprise, massiv und eindrucksvoll. Und noch mehr Aufnahmen… Schließlich wurden die Spezialeffekte völlig langweilig. Ein großer Beifall kam beim Publikum auf, als das Schiff auf Warpgeschwindigkeit ging, aber leider hat die Geschichte selbst nie die richtige Fluchtgeschwindigkeit erreicht – und von der Chemie, die zwischen den Charakteren existierte, hatte man nie Gebrauch gemacht. War der Film ein geschäftlicher Erfolg? Ja. Die aufgebauschte Werbung und die Erwartungshaltung lockten für einen kurzen Zeitraum viel Publikum ins Kino – und dann war es vorüber. Er lief auf gar keinen Fall so gut wie Star Wars, obwohl er sich ganz anständig hielt. Aber damals glaubte ich, daß ich die Spock-Ohren zum letzten Mal abgenommen hatte. Der Star Trek-Film, den man so sehr ersehnt und erwartet hatte, war fertig. »Und das«, dachte ich, »war’s dann wohl gewesen.«
 
 11 Kinobesessenheit oder:
 
 Wenn heute Dienstag ist, muß das hier Peking sein
 
 NIMOY: Sobald ich mit ST:TMP fertig war, glaubte ich fest daran, daß es aus war – kein Spock mehr. Ich hatte diesen Affen, diesen Plagegeist, endlich nicht mehr im Nacken! SPOCK: Ich finde den Vergleich unschmeichelhaft, um es höflich zu sagen. NIMOY: Und außerdem völlig verfrüht…
 
 ALS ST:TMP
 
 VORBEI UND VERGESSEN WAR,
 
 fühlte ich mich befreit: Ich würde nicht mehr länger mit Fragen zu tun haben wie: »Warum wollen Sie kein Star Trek mehr machen? Sind Sie Spocks überdrüssig?« Mit einem Gefühl der Erleichterung stürzte ich mich in andere Projekte – Theaterstücke und Vortragsreihen an Universitäten. Nach einem meiner Vorträge wurde ich in das Haus eines Paares eingeladen, welches an der Universität Kunst lehrte; wir kamen ins Gespräch über Tourneeprogramme wie meines, und sie erwähnten ein Ein-Mann-Stück über Vincent van Gogh, basierend auf den mehr als vierhundert Briefen, die er an seinen Bruder geschrieben hatte. Ich wurde sofort neugierig, weil ich schon lange daran interessiert war, einen solchen Stoff für einen einzigen Darsteller zu finden, in Anlehnung an Hal Holbrooks wunderbare Vorstellung, die es dem Publikum erlaubte, einen Abend mit Mark Twain zu verbringen. Es schien eine faszinierende Herausforderung zu sein. Gleichzeitig schien mir dieses besondere Stück über Van Gogh einzigartig zu sein, weil es nicht Vincent selbst zeigte, sondern Vincents Bruder, Theo. Und es schien mir, daß das Publikum sehr viel schneller fähig wäre, einen solchen Charakter zu akzeptieren, als wenn ein Schauspieler behauptete, der brillante und exzentrische Vincent selbst zu sein. (Außerdem hatte Kirk Douglas schon
 
 eine wunderbare Vorstellung in der Rolle dieses Künstlers in dem Film Lust for Life gegeben.) Ich wandte mich an den Autor, Phillip Stephens, und kaufte die Rechte an dem Stück. Die ursprüngliche Version beinhaltete zwei Akte: Im ersten ist Theo in seiner Wohnung, wartet auf seinen Bruder, der zu Besuch kommen wird, und denkt an ihre gemeinsame Kindheit zurück. Er endet damit, daß Theo sagt: »Ah! Vincent ist hier. Ich muß jetzt gehen…« Der zweite Akt beginnt an nach Vincents tragischem Tod durch eine selbst zugefügte Schußverletzung.
 
 Als Theo Van Gogh in ›Vincent‹
 
 Zwei Dinge bewegten mich bei diesem Material: Theos unbeirrbare Liebe zu seinem Bruder und sein Vertrauen in Vincents Talent (es war Theo, der Vincent und seine Malerei finanziell unterstützte); und Vincents eigene Leidenschaft für Kunst und sein Wunsch, etwas von Wert zu hinterlassen. Vincent plagte sich jahrelang ab, um sein Handwerk zu vervollkommnen, und ging mit einer Liebe und einem Eifer daran, die man nur spirituell nennen kann. Er faßte seine Gefühle in einem Zitat von Ernest Reynaud zusammen, das große Bedeutung für mich hat: »Um in dieser Welt Gutes zu schaffen, muß man alle persönlichen Bedürfnisse opfern…« Er glaubte, er sei nicht geboren, um sein Glück zu suchen, sondern um ein Vermächtnis zurückzulassen, von dem die ganze Menschheit profitieren könne. Der Brennpunkt seines Lebens war, zuallererst sein Werk. SPOCK: Eine Annäherung, die ich ganz logisch finde. Ausgenommen natürlich, daß ich meinen Beitrag nicht nur auf die Menschheit begrenzen wollte. NIMOY: Gut, dann sind wir uns schließlich bei etwas einig, Spock! Aber Van Gogh selbst kann nur schwer der Logik bezichtigt werden. Er war ein sehr exzentrisches und emotionelles Individuum. Seine Nachbarn in Arles in Südfrankreich haben ihn früher verspottet, nannten ihn einen Wahnsinnigen und warfen sogar Abfall gegen seine Fenster – alles nur, weil er anders war. ›Alien‹, wenn du so willst. SPOCK: Ich kann die Schwierigkeiten, die diesem Dasein innewohnen, sehr gut verstehen. Aber hat nicht sein eigener Bruder gesagt: »Du bist von diesem Anderssein gesegnet; gab nicht erst dieses Anderssein dir Schönheit?« Bestimmt brachte seine einzigartige Perspektive etwas Herrliches in dieses Universum –
 
 ein feines Beispiel für die vulkanische Philosophie des UMUK, wie die unendliche Vielfalt allen Lebens dessen Schönheit und Bedeutung vermehren kann. Vulkanier könnten seiner Gefühlsbetontheit nicht zustimmen, aber wir können sehr wohl seinen Beitrag zur Kunst würdigen. NIMOY: Spock, du erstaunst mich! Es gibt noch Hoffnung für dich! SPOCK: Danke. Ich stellte einige Nachforschungen an und begann das Stück zu überarbeiten. Nach der Lektüre eines Briefes, den Theo nach Vincents Tod an ihre Mutter geschrieben hatte – ein Brief, in dem Theo zugibt, daß er zu überwältigt war, um bei seines Bruders Beisetzung zu sprechen –, schuf ich die Fiktion, daß Theo etwa eine Woche später einen Saal gemietet hat und jeden einlud, der kommen wollte, um zu hören, was er über seinen geliebten Bruder zu sagen hat. Er spricht über Vincents Kampf, ein großer Künstler zu werden, um der Menschheit Schönes zu geben, und kämpft gegen die verbreitete Vorstellung an, daß sein Bruder wahnsinnig war. (Weil Vincent einen Teil seines eigenen Ohres abschnitt, ist er in der Geschichte als ›wahnsinniger Künstler‹ typisiert worden. Tatsächlich stellten zwei Ärzte die Diagnose, Vincent leide an Entkräftung infolge epileptischer Anfälle.) Meine Vorstellung war die, daß ich mit wenigen Requisiten – hauptsächlich den Briefen – und ein bißchen Garderobe reisen und Aufführungen auf ziemlich kleinen Vortragsbühnen gestalten konnte. Aber, sobald ich begann, weitere Nachforschungen anzustellen, und das Stück zu überarbeiten, merkte ich, daß es mehr brauchte. Zum einen schrie die Produktion förmlich nach einer visuellen Präsentation von Vincents Werk. Seine Malerei, insbesondere die späten
 
 Ölbilder, waren so atemberaubend vibrierend, daß ich damit begann, eine Diasammlung zusammenzutragen. Schließlich schloß die Show einhundertdreißig Bilder ein und spürte der Entwicklung seines Talentes nach, von den groben frühen Zeichnungen bis hin zu seinen abschließenden blendenden Meisterwerken. Er hat ein mächtiges Gesamtwerk hinterlassen, insbesondere wenn man berücksichtigt, daß er während seiner letzten siebzig Tage auf dieser Erde über einhundert Bilder vollendete – und doch nur eines seiner Bilder zu seinen Lebzeiten verkauft hat.
 
 In Auvers (Südfrankreich) in dem Zimmer, in welchem 
 
 Vincent in Theos Armen gestorben ist 
 
 Die erste Aufführung von Vincent fand in Sacramento statt. Ich flog an diesem Tag hinauf, gab am Abend die Vorstellung und flog wieder heim, neugierig darauf, wie die Kritiker es aufnehmen würden. Am nächsten Morgen bekam ich einen Anruf, der das Urteil verkündete: Die Antwort war so überwältigend positiv – trotz der obligatorischen ›Ohr‹ Kommentare –, daß ich entschied, die Tournee zu erweitern. Drei Jahre lang führte ich Vincent in dreißig Städten auf und gab über einhundertfünfzig Vorstellungen. Schließlich wurde es für den Sender A&E aufgezeichnet; Paramount Home Video war so freundlich, den Videoverkauf zu übernehmen. Es war eine der lohnendsten Fortsetzungen der ›Alien Connection‹. Da wir gerade darüber sprechen: Während der Zeit, in der ich mit Vincent auf Tournee war, bekam ich einen interessanten Anruf von Harve Bennett. Harve und ich hatten schon miteinander gearbeitet – bei einem Fernsehfilm, The Alpha Caper, im Jahre 1972. Obwohl das Projekt nicht fürchterlich lohnend oder denkwürdig war, gab es mir Gelegenheit, mit Henry Fonda zu arbeiten. (Ich war ein großer Fan von ihm und bei den Dreharbeiten sehr nervös. Einige Sekunden nachdem ich ihm vorgestellt worden war, gingen wir sofort an eine dieser langen Einstellungen, die der Alptraum eines jeden Schauspielers sind. Es war eine Szene, in der Fonda und andere Schauspieler eine Menge Dialog hatten – und dann, kurz vor dem Ende, drehten sich alle zu mir herum wegen meines Textes. Nun, in Szenen wie diesen weiß man, wenn man sie schmeißt, wird einen jeder dafür hassen, denn alle werden sie die ganze Einstellung nochmal machen müssen. Als mein Text dann endlich dran kam, schwitzte ich vor Aufregung – besonders weil ich zum erstenmal mit Fonda arbeitete. Glücklicherweise habe ich es nicht verpatzt!)
 
 Wenn es etwas gibt, was mich die Arbeit mit Henry Fonda bei The Alpha Caper gelehrt hat, dann, daß jedes scheinbar noch so triviale Ereignis auf den manchmal seltsamsten Wegen zu oftmals wesentlich interessanteren anderen Ereignissen führt. Ich machte meine Arbeit bei The Alpha Caper und dachte: »Na ja, daraus wird sich nie etwas ergeben…« Aber weil ich Henry kannte, ging ich einige Jahre später hin, um ihn in Darrow zu sehen, und er zeigte mir diese HeinekenWerbeplakate. Und dann gab es natürlich Harve Bennett, den Produzenten von The Alpha Caper. Während der Dreharbeiten kam Harve zufällig zu mir und eröffnete mir, daß er regelmäßig mein kleines Flugzeug gemietet hatte – welches ich verlieh, wenn ich es nicht benutzte. (Das Leben ist voller seltsamer Verbindungen.) Harve ist ein jovialer Mann, ein Anhänger des Militärs und Tennisspieler mit einer athletischen Figur, der unter anderem durch die Produktion der Fernsehserien Rich Man, Poor Man, The Mod Squad und The Six Million Dollar Man bekannt geworden war. So kam es also, daß, viele Jahre nach The Alpha Caper und einige Zeit nachdem ST:TMP in den Kinos lief, Harve mich eines Tages anrief und sagte: »Hi, Leonard. Ich bin von Charlie Bludhorn und Michael Eisner eingestellt worden, um an einem weiteren Star Trek-Film zu arbeiten. Ich weiß wohl, daß Sie nicht interessiert sind, aber ich versuche gerade, mit allen zu reden, die daran beteiligt waren, um ein Gefühl dafür zu bekommen, worum es bei Trek überhaupt geht. Könnten wir uns zum Mittagessen treffen?« Ich nahm an, und wir hatten ein gutes Gespräch. Harve war über meine turbulenten Erfahrungen mit Paramount gut informiert, und seine Absicht war, einfach nur Fragen zu stellen und nicht Druck auszuüben oder etwas zu fordern. Er fragte: Gibt es eine Zukunft für Star Trek? Könnte ich ihm
 
 helfen, zu verstehen, was früher passiert war? Wer sind die Spieler, wie heißt das Spiel, und wo liegen die Leichen vergraben? Er operierte mit der Annahme, daß ich genug hatte und an keinem zukünftigen Engagement mehr interessiert sein würde. Hatte er recht? Möglicherweise. Im Augenblick war ich neugierig und fühlte mich geschmeichelt, weil er meinen Beitrag schätzte. War es auch verlockend, weil er sagte: »Ich bin sicher, Sie wollen sich nicht daran beteiligen«? Vielleicht. Ich erzählte ihm von der Serie, soviel ich nur konnte, über das ungebrochene Interesse der Fans und die Produktion des Films. Wir verabschiedeten uns; aber als ich ging, hatte ich das Gefühl, daß es noch nicht ganz vorbei war. Wollte ich engagiert werden? Sagen wir mal so: Ich wollte nicht übergangen werden, ignoriert, ausgelassen. Ich wollte wohl einfach, daß es meine eigene Entscheidung war. Ich war gleichzeitig neugierig und doch auch beunruhigt, denn es war heraus, daß Paramount einen neuen Star TrekFilm machen wollte – aber diesmal gingen sie sparsamer an diese Idee heran. Harve war ein Fernsehproduzent, und das Projekt würde von Paramounts Fernsehabteilung gemacht werden. Das bedeutete, daß der Etat streng kontrolliert werden würde; die erste Zahl, die auf den Tisch kam, lautete acht Millionen Dollar, weniger als ein Fünftel dessen, was für ST:TMP ausgegeben worden war. Es hörte sich an, als ob jemand bei Paramount nun die Star Trek-Kuh bis auf den letzten Tropfen melken wollte – und wenn das stimmte, wollte ich nicht daran beteiligt sein. Andererseits wußte ich, daß, trotz all der Millionen, die man bei dem ersten Film ausgegeben hatte, es nicht gelungen war, die Magie von Star Trek zurückzubringen. Des weiteren war die Serie schon immer mit einem knappen Etat gedreht
 
 worden. Gute Geschichten, gute Regie und gute Darstellung waren durchaus möglich, ohne gigantische Summen auszugeben. Und Harve hatte die richtigen Fragen gestellt und gut zugehört. Vielleicht gab es Hoffnung… Auf jeden Fall ging ich weiter meiner Beschäftigung nach, tourte mit Vincent, hielt Vorträge und beantwortete gelegentlich Fragen, wenn Harve anrief. »Leonard, kennen Sie Sam Peeples?« Ja. Sam hatte für Star Trek zu Anfang der ersten Season geschrieben, und der Legende nach war er es gewesen, der Gene Roddenberry vorschlug, Spock sollte zur Hälfte ein Mensch sein. Falls das wahr ist, dann stehe ich ewig in Sams Schuld. Harve befaßte sich mittlerweile mit den Drehbucharbeiten. Ich stellte keine Fragen, wartete bloß ab und sah zu, was sich da entwickelte – und ließ damit taktvoll durchblicken, daß ich einfach nicht interessiert wäre, es sei denn, daß ich die Idee spannend finden würde; ich hatte kein Verlangen danach, an einem weiteren ST:TMP teilzunehmen. Eines Abends lud ich Harve und Jeff Katzenberg zu einem Treffen bei mir zu Hause ein; und an einem Punkt – ich weiß noch, daß ich Harve an der Bar gerade einen Drink eingoß – fragte ich: »Nun, wie geht’s voran?« Ich erinnere mich mit kristallener Klarheit an seine Antwort, weil sie mich zutiefst schockierte. Er lehnte sich vor und beantwortete meine Frage mit einer Gegenfrage: »Hätten Sie gerne eine große Todesszene?« Ich lachte nervös und sagte: »Reden wir darüber.« Wollte ich Spock tot sehen? Nein. Aber ich konnte nicht anders, als von dieser Idee fasziniert zu sein; schließlich, falls dies wirklich der letzte Tropfen sein sollte, den die Kuh hergab
 
 – die letzte Vorstellung von Star Trek –, dann wäre es sinnvoll, einen großartigen Abgang zu haben. Aber es würde sehr vom Drehbuch abhängen. Kurz darauf wandte sich Paramount an mich, und wir nahmen die Vertragsverhandlungen auf. Harve erzählte mir die Geschichte, die er sich vorstellte – eine, die schwungvoll und mehr am Stil der Originalserie orientiert war. Ich war interessiert, aber ich fühlte, daß ich auch neue Wege finden müßte, um meine Karriere voranzutreiben; ich wollte eine Verpflichtung von Paramount, mich für andere Projekte zu engagieren. »Kein Problem«, sagte Harve begeistert. »Ich produziere einen Paramount-Fernsehfilm über das Leben von Golda Meir. Sie wären ideal für die Rolle ihres Mannes, Morris Meyerson.« Der Handel war perfekt: Ich würde wieder Spock spielen, zu einer fest vereinbarten Gage. Zusätzlich stimmte Paramount zwei ›pay or play‹-Verpflichtungen mit einem vorher festgelegten Honorar zu. Eines jener Engagements würde meine Darstellung des Morris Meyerson sein, an der Seite von Judy Davis und Ingrid Bergman in A Women Called Golda. Und so rechnete ich mir aus, sobald meine Tournee mit Vincent vorbei war, würde ich nach Israel fliegen, dort einen Monat bleiben, dann nach Hause fliegen und, wieder zurück in den USA, einen Monat Zeit haben, bevor die Dreharbeiten zu Star Trek II begannen. Aber wie ich schon vorher sagte, führt ein Ereignis zum anderen, und es kommen dabei manchmal seltsame Verbindungen zustande. Star Trek II hatte zu Golda geführt, und bald würde Vincent zu etwas noch sehr viel Aufregenderem führen… An einem bitterkalten, verschneiten Abend gab ich eine Vorstellung von Vincent am Guthrie Theater in Minneapolis. Der Abend war etwas Besonderes wegen des ungewöhnlichen
 
 Publikums: Eine Tochtergesellschaft von NBC wurde durch einen anderen Lokalsender ersetzt. Um das Ereignis bekanntzumachen, hatte NBC mehrere hundert Beschäftigte aus der weiteren Umgebung nach Minneapolis gebracht, um die neue Station vor Ort willkommen zu heißen. Der Sender kaufte am letzten Abend der dreitägigen Feierlichkeiten alle Karten für Vincent auf. Nach einer großen Abendgesellschaft und einem Cocktailempfang im Theaterfoyer sollten diese mehrere hundert wohlgesättigten Gäste meine Ein-Mann-Show ansehen. Wie sich herausstellte, gab es an diesem Abend einen mächtigen Schneesturm, und die Leute kamen eine halbe Stunde zu spät an. Dann hielten sie sich im Foyer auf, tranken, schmusten herum und weigerten sich, auf die blinkenden Lichter zu reagieren, welche sie zum Eintritt aufforderten.
 
 Als Morris Meyerson mit Ingrid Bergman in ›A Woman 
 
 Called Golda‹ 
 
 Wütend ging ich zurück in meine Umkleidekabine. Ich hatte keine Lust, vor einer flegelhaften Meute zu spielen, die gar nicht hier sein wollte, und genehmigte mir erst einmal eine Erholungspause. Der Vorhang ging schließlich fast eine Stunde später auf – aber ich muß sagen, als ich auf die Bühne kam, schockierte mich die Länge des Beifalls und rührte mich fast zu Tränen. Die Ironie entging mir nicht – dies waren die Leute von NBC, dem Sender, der Star Trek abgesetzt hatte. Die Vorstellung lief gut, und größtenteils benahm sich das Publikum ordentlich. Unter ihnen, wie es das Schicksal so wollte, befand sich der Produzent Vincenzo LaBella, der die Serie Marco Polo vorbereitete. Anscheinend gefiel ihm das, was er an diesem Abend sah, denn einige Zeit später rief er mich an und bot mir eine Rolle in Marco an: den Part von Achmet, Kublai Khans unaufrichtigem Gehilfen. Die Arbeiten würden einen Monat dauern und in Peking stattfinden – für mich ein viel zu exotischer Drehort, um widerstehen zu können. Ich nahm an. Aber die Produktionsgesellschaft geriet bei den Vorbereitungen in China in eine Menge Schwierigkeiten. Es gab eine Verzögerung nach der anderen, bis meine vereinbarte Arbeitszeit verstrichen war. Ich hatte die Tournee mit Vincent beendet und bereitete mich darauf vor, für die Dreharbeiten zu Golda nach Israel zu fliegen. Wie ich schon gesagt habe, war es geplant, einen Monat in Israel zu arbeiten, und dann in den Staaten noch einen Monat Zeit zu haben, bevor die Arbeit an Star Trek II beginnen sollte. Aber mein Agent, Merritt Blake, war so zäh wie ein Hund, der seinen Knochen nicht loslassen würde: Er war entschlossen, einen Weg für mich zu finden, bei dem ich allen drei Verpflichtungen nachkommen konnte. Ich saß in einem
 
 New Yorker Hotelzimmer, einige Stunden vor dem Abflug meiner Maschine nach Tel Aviv, als Merritt anrief. »Großartige Neuigkeiten!« sagte er. »Harve Bennett, LaBella und ich haben Ihren Terminplan ausgearbeitet. Sie werden den Job in Israel machen, fliegen von dort aus direkt für einen Monat nach Peking, und dann fliegen Sie zurück nach L. A. wo Sie sofort mit der Arbeit an Star Trek II beginnen werden!« Betäubt und aufgeregt legte ich auf und ging sofort los, um Gepäck und Kleidung einzukaufen, die dem kälteren chinesischen Wetter angemessen sein würden. Ich hatte gerade genug Zeit, um das zu erledigen, und bestieg dann die Abendmaschine nach Israel. Es war natürlich traurig, so lange Zeit von meiner Frau und meinen Kindern getrennt zu sein; aber die Kinder waren in der Schule, und es wäre eine zu harte Unterbrechung ihrer Ausbildung gewesen, wenn ich sie mitgenommen hätte. Wie gesagt, meine Familie verstand die Notwendigkeit von Reisen im Leben eines Schauspielers. Sie wußte, daß ich dorthin gehen mußte, wo die Arbeit war, und sie haben mich sehr unterstützt. Am nächsten Morgen befand ich mich in Tel Aviv. Israel ist ein sonniges Wüstenland, und der warme, begeisterte Empfang, den mir seine Menschen bereiteten, war ihrem Klima sehr ähnlich – zweifellos zum Teil deswegen, weil wir einen Film drehten, der eine große Politikerin und die Geburt des Landes ehrte. Ich war dort schon früher zu Besuch gewesen und fühlte mich sehr wohl; und wie immer war ich von dem großen Sinn für Geschichte beeindruckt – besonders in Jerusalem, wo jedes Gebäude die Spuren anderer Jahrhunderte und Kulturen zeigt. Jedoch traf mich während der Dreharbeiten ein harter Schlag: Ich entdeckte, daß Harve und Paramount mich über den Kopf des britischen Regisseurs Alan Gibsons hinweg eingestellt
 
 hatten, trotz seines Einspruchs. Gibson kannte mich nur als Spock. Ich erfuhr dies, nachdem wir schon ein paar Tage am Drehen waren, als ich über die Frage, wie ich eine bestimmte Szene angehen solle, in ein privates Gespräch mit ihm kam. »Welchen Unterschied macht das schon?« schnappte Gibson »Sie sind für diese Rolle sowieso nicht der Richtige!« Ich war betäubt, wütend und verletzt; Alan Gibson war ein talentierter Mann, aber dachte er tatsächlich, daß dieses ein angemessener Kommentar war, den man einem Schauspieler am Arbeitsplatz gab? Ich sagte nichts, setzte nur mein bestes Vulkaniergesicht auf und machte einen langen Spaziergang. SPOCK: Ich bedaure alle Schwierigkeiten, die dir unsere Verbindung verursacht hat. NIMOY: Es ist schon in Ordnung. Ich werde darüber hinwegkommen. In allererster Linie habe ich dir diese Gelegenheit zu verdanken. SPOCK: Aber ich verstehe seine Haltung nicht. Warum nimmt er an, daß deine Darstellung von mir dich für andere Rollen ungeeignet macht? Die Schauspielerei ist schließlich dein Beruf. NIMOY: Er ist menschlich, Spock. SPOCK: (nickt) Ah. Das erklärt vieles… So gelobte ich mir, den Ärger zu vergessen und als Morris Meyerson mein Bestes zu geben. Nach ungefähr einer Produktionswoche, bekam ich das Star Trek II-Drehbuch. Um ehrlich zu sein, ich fand, daß es einige Schwächen hatte, und rief Harve Bennett an, um ihm das zu sagen. Besonders Spocks Tod – der, wie Janet Leighs Tod in Psycho, überraschend früh kam – war im Drehbuch eine gut geschriebene Szene (und dem Inhalt nach derjenigen sehr
 
 ähnlich, die wir dann gedreht haben), aber ihre Funktion in der Handlung war nicht klar. Obwohl er bei der Rettung des Schiffes starb, wurde sein Akt der Aufopferung in den Rest der Geschichte nicht integriert; er war nur einfach da. Da ich bald eine mehrtägige Pause bei den Dreharbeiten zu Golda haben würde, kamen wir überein, daß ich nach Los Angeles kommen sollte, um mit Harve und Nicholas Meyer zusammenzutreffen, der als Regisseur an Bord gekommen war. Also, zurück nach L. A. und rein in Harves Büro auf dem Paramount Gelände. Wir begrüßten uns, schwatzten ein wenig – und dann traten Nick Meyer und seine Zigarre ein. Einige Worte zu Nick, der bestimmt eines der schillerndsten und theatralischsten Individuen ist, die ich je getroffen habe: In Star Trek IV: The Voyage Home, gab Nick der Figur Gillian eine Textzeile, in der sie sagt: »Ich habe ein fotografisches Gedächtnis; ich sehe Worte…« Ich glaube, daß Nick von sich selbst sprach, als er das schrieb. Nick hat ein fotografisches Gedächtnis, wenn es um Worte geht – er kann sich Worte, Sätze, ja ganze Schriftpassagen auswendig merken und sie ohne Zögern herunterrasseln. Er ist mit einem Wörterbuch anstelle des Verstandes ausgestattet. Ich erinnere mich, daß ich eines Tages zu ihm sagte: »Nick, was bist du doch für ein dramatischer Typ!« Er konterte sofort: »Ich glaube nicht, daß ich in die Schublade reinpasse.« Er liebt es, Geschichten zu erzählen, lange Geschichten, mit einem lebhaften Mienenspiel, ähnlich dem von Groucho Marx, noch betont durch seine allgegenwärtige Zigarre. Und er bringt mich immer zum Lächeln. Aber an diesem Tag, als er mit seinem theatralischen Gebaren und seiner Zigarre ins Büro kam, war ich zugegebenermaßen besorgt, daß dies eine harte Sitzung werden könnte. Ich erwartete eine große Konfrontation. Statt dessen
 
 sagte Nick: »Ich verstehe, daß Sie einige Vorbehalte wegen des Drehbuchs haben.« »Ja«, sagte ich, »ich denke, daß Spocks Todesszene für sich alleine effektiv ist, aber alles geschieht sehr abrupt und ist nicht wirklich in die Geschichte eingebunden. Mit anderen Worten, die Szene dient keinem Zweck in der weiteren Handlung.« In dem vielleicht erfrischendsten Augenblick, den ich je im Laufe meiner Star Trek-Erfahrungen erleben durfte, sagte Nick: »Ich stimme mit Ihnen überein. Spocks Tod sollte nicht im Drehbuch stehen, es sei denn, er erfüllt eine dramatische Funktion. Sehen Sie, ich schreibe das sofort um und werde in einigen Tagen damit fertig sein. Sie werden es auf Ihrem Rückflug nach Israel mitnehmen können.« Ich war erfreut und völlig entwaffnet. Ich hatte noch nie zuvor eine so geradlinige und positive Reaktion auf irgendeinen meiner Kommentare erlebt. Wir redeten noch ein wenig über einige andere, eher geringfügige Kritikpunkte, die ich hatte, dann endete unsere Sitzung in einer sehr positiven Atmosphäre. Und was das Wichtigste war: Nick stand zu seinem Wort. Ich hatte das Drehbuch vor meinem Flug zurück nach Israel in der Hand – und die Neufassung war ausgezeichnet. Mit meinen neu erwachten Hoffnungen kehrte ich an die Arbeit auf dem Golda-Set zurück, wo ich das große Glück hatte, mit zwei außergewöhnlichen Schauspielerinnen zu arbeiten, Ingrid Bergman und Judy Davis. Ihre Professionalität und ihr Talent begeisterten um so mehr, wenn man bedenkt, daß Ingrid Bergman damals schon sehr krank war. Die Operation und die Nachbehandlung ihrer Brustkrebserkrankung hatten einen ihrer Arme so anschwellen lassen, daß sie ihn beim Schlafen hochlagern und lange Ärmel tragen mußte, eingefaßt mit Spitze, um alles bis zum
 
 Handgelenk zu verdecken. Doch sie hat sich niemals beklagt und nie gestattet, daß es ihre tägliche Arbeit beeinflußte; sie starb nur einige Monate später. Es paßte, daß sie einen Emmy für diese letzte Darstellung gewann. (Ich war sehr gerührt, selbst für einen Nebendarsteller-Emmy für die Rolle des Morris Meyerson nominiert worden zu sein; und ich kann ohne Groll darauf zurückblicken, ihn nicht gewonnen zu haben, denn er ging statt dessen an Laurence Olivier.) Ingrid Bergman gab niemals offen zu, daß sie krank war, aber wir alle wußten es. Ich konnte nicht anders, als ihr mit einem Gefühl der Anteilnahme zu begegnen, und sie begegnete mir wiederum mit einer großen Herzlichkeit. Am Dienstag, den 6. Oktober 1981 war mein letzter Arbeitstag in Israel. Auf dem Programm standen nächtliche Dreharbeiten in den Straßen von Tel Aviv, für eine Szene, welche die Feierlichkeiten zur Unabhängigkeitserklärung der Israelis wiedergab. Ich freute mich auf meine Szene mit Ingrid Bergman, die einige ergreifende Augenblicke bot: Morris Meyerson, jetzt geschieden von Golda, kommt, um sie zu ihrer Leistung zu beglückwünschen und persönliche Informationen über das Wohlbefinden ihrer zwei Kinder auszutauschen. Normalerweise hätte diese Szene nun einiges an Spannungen und unterschwelligen Feindseligkeiten zwischen diesen beiden Leuten verlangt; schließlich waren sie seit Jahren geschieden und hatten sich auseinandergelebt. Aber Ingrid Bergman war eine gütige und tapfere Dame, und wir empfanden eine Art Kameradschaft füreinander. Und so kam es, daß ich, als die Kameras liefen, mich ihr näherte und instinktiv nach ihrer Hand griff. Ich glaube, sie wurde von dieser Geste angenehm überrascht, aber sie reagierte darauf mit freundlicher, ungeheuchelter Wärme, indem sie mir sofort ihre Hand gab. Es war einer der Glücksfälle, in dem ein Schauspieler auf die Entscheidung eines anderen eingeht und
 
 sie bestätigt. Ich nahm ihre ausgestreckte Hand und hielt sie zwischen meinen beiden Händen, und wir spielten die ganze Szene auf diese Weise, gingen und redeten wie zwei langjährig vertraute Freunde. Dieser herzerwärmende Augenblick wurde vor dem Hintergrund großer nationaler Spannungen gefilmt – denn einige Stunden bevor wir mit dem Drehen begannen, war Anwar Sadat, Ägyptens Präsident, ermordet worden. Die Konservativen in Ägypten waren über seine Annäherungspolitik an Israel verärgert, und das hatte ihn sein Leben gekostet. Jedermann war besorgt über die Möglichkeit weiteren Blutvergießens, ja sogar wegen eines Angriffes auf Israel. Trotzdem machten wir weiter und filmten die ganze Nacht hindurch. In der Morgendämmerung ging ich in mein Hotel, um zu duschen und mich umzuziehen, bevor ich in Richtung China abflog. Als das Flugzeug abhob, hatte ich ein stechendes Gefühl der Schuld, weil ich das Land und die Filmgesellschaft in einer schlimmen Situation verließ – obwohl es nichts gab, was ich hätte tun können, um zu helfen, jetzt, nachdem meine Arbeit dort beendet war. Da Israel und China keine diplomatischen Beziehungen hatten, gab es keine direkten Flüge zwischen den zwei Ländern. Ich mußte zuerst nach Rom fliegen, bevor ich in eine Maschine nach Peking steigen konnte. Die Reise war schrecklich lang und langweilig. Wir hatten einen Zwischenstop in Bahrain zum Tanken. Dort stieg ich aus dem Flugzeug und fand mich selbst in einer anderen Welt wieder, in der dunkeläugige Frauen ihre Gesichter mit Schleiern bedeckten und die Männer schimmerndes 24karätiges Gold trugen.
 
 Anderthalb Tage nachdem ich Tel Aviv verlassen hatte, kam ich erschöpft am Flughafen von Peking an, wo ich auf einen lächelnden Vincenzo LaBella traf. Vincenzo war ein weltgewandter und gebildeter Mann, mit einem enormen Stolz auf seine vatikanische Staatsangehörigkeit. Seine Spezialität war historisches Wissen, und das spiegelte sich auch in den Serien wider, deren Produktion er übernommen hatte. Ich erinnere mich, daß er immer fröhlich war, immer lächelte, trotz der Rackerei, mit der das Marco Polo-Team in China und der Mongolei konfrontiert worden war – und es sollte noch schlimmer kommen. Vincenzo begleitete mich zu einem Wagen, der von einem angenehmen, aber schweigsamen Chinesen gefahren wurde, und auf der Fahrt zu dem Hotel gab er mir nähere Informationen über die Produktion. Die Crew bestand vorwiegend aus Italienern und einigen ortsansässigen Chinesen, was auf dem Set ein interessantes linguistisches Gemisch ergab. Eine stattliche Zahl wahrhafter Weltklasseprofis war am Werk: Kameramann Pasqualino De Santis und Kostümbildner Rafael Sabatini (der für seine Entwürfe einen Emmy gewinnen würde) sowie eine beträchtliche Anzahl hochgeachteter Schauspieler. Ying Ruoshen, ein chinesischer Staatsangehöriger, spielte den Kublai Khan; sein Englisch war überraschend gut, und einige Jahre später arbeitete er in einer chinesischen Produktion von Death of a Salesman, unter der Leitung des Schriftstellers Arthur Miller. Ich war auch sehr erfreut zu hören, daß F. Murray Abraham mit uns arbeitete, den ich am Guthrie Theater getroffen hatte, während wir bei verschiedenen Produktionen engagiert waren. Einige Jahre später würde Murray den Oskar für seine wunderbare Darstellung des eifersüchtigen Musikers Salieri in Amadeus gewinnen. Murray ist ein engagierter, leidenschaftlicher Schauspieler, und ich
 
 genoß es, die Energie, die er verströmte, um mich herum zu spüren. Als wir uns unserem Bestimmungsort näherten, erklärte Vincenzo, daß Fahrer und Wagen mir für den Monat meines Aufenthaltes zur Verfügung stehen würden. Mein Fahrer würde mich zur Arbeit bringen und wieder abholen; er würde auch am Abend zur Verfügung stehen, falls ich ihn brauchte. Bald kamen wir im Hotel Peking an – in Rufweite des heute berüchtigten ›Platzes des Himmlischen Friedens‹. Ich dankte Vincenzo und dem Fahrer, der, wie LaBella erklärte, mich am nächsten Morgen um sieben Uhr zur Arbeit bringen würde.
 
 Auf dem ›Platz des Himmlischen Friedens‹ im Oktober 1981
 
 Das Wetter war viel kälter als in Israel, und das Hotel war ein großes, deprimierendes Durcheinander von Stilen. Viele Teile davon waren zu unterschiedlichen Zeiten, unter den verschiedensten Einflüssen, einschließlich russischer und französischer, erbaut worden. Ich bekam ein sehr altes, fettiges und von Schaben bevölkertes Zimmer, dessen Charme nur noch durch die Verdrießlichkeit der Angestellten übertroffen wurde. Am Morgen ging ich aus dem Hotel und die Vordertreppe hinunter, wo mein Fahrer mich erwartete, lächelnd und sich leicht verbeugend. Er fuhr mich zum Studio durch Straßen, die mit Fahrradfahrern verstopft waren – die eindeutig das Gefühl hatten, daß Autos hier nichts zu suchen hatten. Sie ignorierten beständig das Hupen hinter ihnen und weigerten sich einfach, uns vorbeizulassen. Ich konnte mich nur darüber wundern, daß es so wenige Unfallopfer gab. Im Studio wurde ich wunderbar eingekleidet, in prächtige, mit Goldbrokat eingefaßte Seidenroben, und mit einem sehr geschickt angebrachten Bart und Schnurrbart ausgestattet. (Ich weiß nicht warum, aber das Haar, das sie benutzten, juckte sehr stark und verursachte mir eine Menge Elend den ganzen nächsten Monat über!) Der Charakter von Achmet dem Türken war ein sehr interessanter, und so weit weg von Spock, wie man sich nur entfernen konnte: Er war ein absoluter Mistkerl, ein machiavellistischer Drahtzieher und Frauenvergewaltiger. Es wäre typisch für Achmet, einem der örtlichen chinesischen Kaufleute zuzurufen: »Du weißt, wir haben dich beobachtet, und glauben, daß die Waren, die du anbietest, von sehr guter Qualität sind. Wir möchten, daß du den königlichen Hof belieferst. Und, übrigens, hast du nicht eine hübsche junge Tochter?«
 
 Ich genoß den Charakter, und die Arbeit lief gut. Am Ende des Tages räumte ich auf und ging dann hinaus zu meinem Wagen, wo mein treuer Fahrer mich zum Rücksitz geleitete und sich dann hinter das Steuer setzte. Und da blieben wir, ich auf dem Rücksitz und er mit seinen Händen auf dem Lenkrad, und standen immer noch auf dem Parkplatz. Nach einer vollen Minute drehte er sich zu mir um und lächelte. Es war mein erstes wirkliches Scharmützel mit der Sprachbarriere in Peking, aber ich verstand seine Mitteilung: Er spekulierte nicht. Der Wagen fuhr solange nirgendwohin, bis ich die Anweisungen gab. Ich sprach kein Chinesisch, und er nicht ein Wort Englisch. Aber ich versuchte es trotzdem: »Zum Hotel, bitte. Hotel Peking«, sagte ich und hoffte verzweifelt, daß er wenigstens das Wort Hotel kannte. Kannte er nicht. Er lächelte nur einfach weiter, mit seinen Händen auf dem Lenkrad, so daß ich schließlich voller Verzweiflung wieder aus dem Wagen stieg und hinter einem italienischen Crewmitglied her jagte, das Englisch sprach (viele von ihnen taten das nicht, was das Leben nur noch interessanter machte). Das italienische Crewmitglied wiederum spürte ein chinesisches Crewmitglied auf, das Italienisch sprach – und in einer wunderbaren Zurschaustellung linguistischer Interaktion sagte dieses dem Italiener, der es dann an mich weitergab, daß die magischen Worte ›Beijing Fundyen‹ lauteten. Diese Worte ständig wiederholend, eilte ich zurück zum Wagen, stieg ein, probierte sie am Fahrer aus und betete diesmal, daß meine Aussprache nicht zu verstümmelt war.
 
 Sein Lächeln verbreiterte sich vor Erleichterung – ebenso wie meines, als er den Schlüssel in der Zündung drehte und mich dann zum Hotel zurückfuhr. Es war nicht die einzige interessante Chinesisch-ItalienischEnglische Erfahrung, die ich machte, während ich dort war. Später, in einer Szene außerhalb von Achmets Schlafgemach, hatte einer der chinesischen Schauspieler einen kleinen Part, bei dem er hereinstürzen und schreien mußte: »Mein Herr Achmet! Mein Herr Achmet!« Natürlich sprach er kein Englisch, und der Regisseur, Giuliano Montaldo, hatte die Sprache auch nicht so gut im Griff. Aber er trainierte den jungen Mann tapfer auf die Aussprache seiner einen Textzeile. Als dann der Schauspieler schließlich vorbereitet war und auf das Set gerannt kam, atemlos schreiend: »Mein-a Herr-a Achmet-a!« – mit dem italienischsten chinesischen Akzent, den ich je gehört habe, brauchte es alles, daß ich nicht vor Lachen zusammenbrach. Das Essen bei der Filmgesellschaft war ausgezeichnet. Die italienische Crew hatte einige Wochen zuvor gegen die chinesischen Lebensmittel rebelliert, und ein Küchenchef samt einer mobilen Küche war von Italien importiert worden. Gesegnet seien jene Pasta-Liebhaber! Das Essen im Hotel war gut, falls man chinesische Küche mag, was ich tue, aber die Kellner waren doch wieder ein Fall für sich. Ihr Lieblingsausdruck war mayo – was im Klartext bedeutet: »Vergiß es. Du wirst es nicht bekommen.« (Eine wörtlichere Übersetzung würde wahrscheinlich lauten: »Es ist uns ausgegangen.«) Die humorvollen Crewmitglieder hatten gelernt, »Kein mayo!« hinzuzufügen, gleichgültig, was sie bestellten. »Ich werde das Huhn kung pao nehmen – kein mayo!« Es hat unsere Chancen, das zu bekommen, was wir wollten, bestimmt
 
 nicht vergrößert, aber mit dem Gelächter am Tisch fühlten wir uns besser. »Der Kunde ist König« – das ist ein in Peking wenig bekanntes Motto; die Kellner schienen entschlossen, uns Geduld zu lehren. Aber einige Gäste nahmen die Lektion nicht besonders gut auf – wir beobachteten einen Faustkampf zwischen einem Gast und seinem Kellner! Natürlich schrieb die kommunistische Führung dem Hotel vor, ein Buch bereitzuhalten, worin Gäste ihre Klagen verzeichnen könnten. Theoretisch sollten diese Klagen auf Parteiversammlungen laut vorgelesen und die Täter zur Rede gestellt werden – aber das Buch war nie in Sicht, und jedesmal, wenn darum gebeten wurde, war es gerade auf geheimnisvolle Weise ›verlorengegangen‹. Peking selbst war schwierig, eindrucksvoll, alt, schäbig, streng, frustrierend und lehrreich. Es war eine Stadt, die gegen den ersten Ansturm der Verwestlichung kämpfte – und in einigen Jahren würde jener Ansturm zu der Demonstration und dem Blutbad auf dem Platz des Himmlischen Friedens führen. Ganz ehrlich, ich war nicht überrascht, als es geschah; während ich da war, konnte ich die sozialen Spannungen fühlen, die sich zwischen zwei sehr ungleichen Gruppen aufbauten: den kommunistischen Hardlinern und den Bewunderern einer Demokratie im westlichen Stil. Viele der Menschen, besonders die jungen, hießen die neue Freiheit und den Kapitalismus willkommen – während die alte Garde des kommunistischen Regimes Widerstand leistete. Der Konflikt zwischen diesen zwei Gruppen war offenbar überall. Zum Beispiel wurde das Beijing Fundyen, in dem ich wohnte, von einem konservativen kommunistischen Kader betrieben, der die alten kommunistischen Werte hochhielt – Grobheit Gästen gegenüber und fürchterlichen Service inklusive. Aber in derselben Straße gab es ein anderes Hotel, das von einem liberalen Kader betrieben wurde, der Westlern
 
 gegenüber viel gastfreundlicher war und einiges mehr an europäischem Essen und Service zu bieten hatte. Wenn ich das verzweifelte Bedürfnis hatte, mich von dem Service meines Hotels zu erholen, ging ich die Straße hinunter in das andere Hotel. Bei Geschäften war es das gleiche. Ich konnte in einen Laden gehen und sofort aus der Haltung des Verkäufers mir gegenüber schließen, ob die Geschäftsführung bei einem konservativen oder einem liberalen Kader lag. Und es war sehr klar, daß diese zwei Gruppen sich nicht besonders mochten. Aber ich traf viele Chinesen, die sehr begeistert waren, einen Westler kennenzulernen, besonders einen Amerikaner. In der Tat erkannte mich ein freundlicher junger Einheimischer auf der Straße als Angehörigen der Marco Polo-Gruppe und lud mich zu sich nach Hause ein, damit ich seine Familie kennenlernte. Er war so interessiert daran, mehr über den Westen zu lernen, daß er sich selbst, nur mit Hilfe einer fünfzehnminütigen, propagandaüberladenen Fernsehsendung pro Woche, ein sehr passables Englisch beigebracht hatte. (Ich hörte in ein paar dieser Sendungen hinein, nur zum Spaß; sie brachten Geschichten von bösen kapitalistischen Chefs, die gewinnsüchtig die armen Arbeiter übervorteilten.) Ich war hin und her gerissen. Doch, so begierig ich auch war, die Gelegenheit wahrzunehmen, eine chinesische Familie in ihrem Heim zu treffen und mehr über ihre faszinierende Kultur zu lernen, entschied ich mich dann dagegen – denn ich wußte, daß man zweifellos, sobald ich das Land verließ, den jungen Mann und seine Verwandtschaft zum Verhör bringen würde. Aber ich fühlte mich frei, in Pekings Straßen herumzuwandern, weil China nie mit Star Trek in Berührung gekommen war und von Spock oder Leonard Nimoy nie gehört hatte. Wenn ich von den Einheimischen angestarrt wurde, war es, weil sie neugierig auf einen Westler waren. Ich genoß die Anonymität, einschließlich der Möglichkeit, einfach in jedes
 
 Restaurant oder Geschäft zu gehen, das ich wählte, ohne Sicherheitsvorkehrungen treffen zu müssen. Eines Tages sah ich eine lange Schlange von Einheimischen außerhalb eines Restaurants anstehen – eine gute Empfehlung für das Essen, dachte ich mir, stellte mich ebenfalls an und schlurfte mit der ruhigen Menge mit. Drinnen gab es nur ein einziges Gericht, das aus einem riesigen Topf geschöpft wurde. Indem ich also beobachtete, was die Leute vor mir in der Reihe taten, nahm ich mir auch eine Schüssel und reichte sie dem Austeiler hin, der sie für die großartige Summe von ungefähr zwanzig Cents mit Fleischklößchen füllte. Ich wanderte damit hinüber zu einem großen Familientisch, wo ein Elternpaar zwischen seinen Kindern Platz für mich machte. Es war großartig! In Peking war ich dem Aufenthalt auf einem anderen Planeten so nahe, wie ich es nur sein konnte, außer im Film; wie jeder andere auch, hungerte ich bald nach Kontakten mit der Außenwelt. Ich konnte kein Radio hören, weil nur in Chinesisch gesendet wurde, und das Fernsehen war fast genauso indiskutabel. Die gelegentlichen Nachrichtensendungen (in Chinesisch natürlich) boten uns nur einige Bilder an, und obwohl die Zeitung People Daily in Englisch veröffentlicht wurde, war sie so vollgepackt mit alberner Propaganda, daß sie nur als eine Art Witzblatt gelesen werden konnte. Die einzig lohnende englischsprachige Tageszeitung war die asiatische Ausgabe des Wall Street Journal, so las ich eben diese. Dadurch erfuhr ich von den Mächten daheim in Hollywood, die mich schon bald beeinflussen würden. Es war etwas über den Tod Spocks im neuen Star Trek-Kinofilm durchgesickert, und einige Fans äußerten lautstark ihre Mißbilligung. Eine Gruppe von ihnen hatte eine Anzeige in einem der
 
 Handelsblätter der Filmindustrie aufgegeben, und der Schuß war auf der ganzen Welt gehört worden… Mindestens schaffte er es den ganzen Weg bis nach Peking, denn eines Morgens hob ich meine Ausgabe des Journal auf und las diese Schlagzeile auf der ersten Seite: »Fans prophezeien, daß Paramount 18 Millionen verliert, wenn Spock stirbt!« Der Artikel fuhr fort zu erklären, wie die fraglichen Fans die Zahlen rechtfertigen würden: Sie nahmen an, daß eine bestimmte Zahl sich weigern würde, den Film überhaupt anzusehen, eine weitere Anzahl würde ihn nur einmal statt, wie sonst üblich, drei- oder viermal sehen, und noch eine weitere Zahl würde die Videos oder andere Waren nicht kaufen. Ich liebte es! Die Fangarme des vorgesehenen Ablebens des Vulkaniers reichten um den halben Globus. Ich habe während meines ganzen Chinaaufenthaltes kein zweites Mal so sehr gelacht. SPOCK: (steif) Ich verstehe nicht, warum die Frage meines Todes dich humorvoll berührt. NIMOY: Ich denke nicht, daß das komisch ist, Spock – ich habe nicht darüber gelacht. Es ist nur all dieses andere Zeug… (Gekicher) SPOCK: Ich finde deine Haltung bestenfalls respektlos. NIMOY: Traurig. Aber du bist nun einmal nur eine erfundene Figur. SPOCK: Wir hatten diese Diskussion schon früher. NIMOY: Da hast du recht. In der letzten Oktoberwoche wurde das Wetter in Peking bitterlich kalt. Der Wind peitschte von der Mongolischen Wüste herein und trug eine Menge Staub mit sich, der sich mit der Stadtluft vermischte, die schon von den Emissionen der
 
 Holz- und Kohleöfen in Häusern und Fabriken erheblich verschmutzt war. Ich war froh, als ich am Freitagabend meine letzte Einstellung drehte und Achmets juckenden Bart zum letzten Mal abnahm. Am Samstagmorgen brachte mich mein ewig lächelnder Fahrer zum Flughafen. Obwohl wir uns nicht allzugut miteinander hatten verständigen können, war er immer so freundlich gewesen, daß ich, obwohl es verboten war, ihm einige kleine Geschenke zusteckte. Nach vielem Lächeln, Verbeugen und wiederholtem Händeschütteln auf beiden Seiten ging er dann, und ich war allein auf dem weiten, kalten Flughafen von Peking. Tatsächlich ist Kälte eine Untertreibung; die Innentemperatur betrug nicht mehr als 5 Grad C, kalt genug, um meinen Atem zu sehen. Ich ging hinüber in den Abflugbereich, und zu meiner Verwunderung entdeckte ich einen Erste-Klasse-Warteraum. Ein Warteraum erster Klasse in dieser angeblich klassenlosen Gesellschaft? Ich trat dankbar ein, weil er auf der östlichen Seite lag, und der schmale Sonnenstrahl, der durch die Fenster drang, willkommene Wärme brachte. Ich war allein und saß ganz still, als ein Mann von der Reinigungstruppe eintrat und, als er mich erblickte, zu schreien begann, mit einem Besen in der einen und einer Kehrschaufel in der anderen Hand. »Erste Klasse!« schrie er in kaum verständlichem Englisch, und winkte mir, ich solle hinausgehen. Ich nickte. »Ja, ich weiß, ich habe ein Ticket für die Erste Klasse.« »Erste Klasse! Erste Klasse!« Ich merkte, daß der Versuch, mich durch das gesprochene Wort verständlich zu machen, nutzlos war; ich zog mein Ticket heraus. Ohne es auch nur anzublicken, gab er ein Grunzen von sich, wie ein Bär, der einen Revierkampf verloren hatte und abzog.
 
 Der Kulturschock des Wiedereintritts in die westliche Welt fand statt, als ich beim Umsteigen in Tokio die Maschine verließ. Der Flughafen erschien mir wunderbar warm und gemütlich, obwohl sich auf den Wänden in einem Dutzend verschiedener Sprachen die höfliche Entschuldigung fand: »Infolge der gesetzlichen Energiesparmaßnahmen ist es erforderlich, die Temperatur dieses Gebäudes auf maximal 20 Grad C zu beschränken. Verzeihen Sie bitte die Unannehmlichkeiten.« Weil ich nach Westen flog, landete ich in Los Angeles tatsächlich am Nachmittag des gleichen Tages, an dem ich morgens Peking verließ, auch wenn ich mehr als zwanzig Stunden in der Luft verbracht hatte. Als ich in Los Angeles landete, brachte mich ein Fahrer des Studios direkt zu Paramount, wo die Dreharbeiten zu Star Trek II: The Wrath of Khan schon im Gange waren. Ich hatte Make-up und Garderobe-Sitzungen, dann ein kurzes Wiedersehen mit Harve und Nick. Von dort aus machte ich mich erschöpft auf den Nachhauseweg, wo ich das Wochenende damit verbrachte zu versuchen, mich von Morris Meyersons und Achmets Häuten zu befreien und in die Psyche eines todgeweihten (so dachte ich jedenfalls) Vulkaniers zurückzukehren…
 
 12 Erinnere Dich!
 
 WERDE ICH AN DICH DENKEN? Nur Wenn ich sterbe Und merke Daß ich wiedergeboren werde Denn Sterben ist Ein Anfang
 
 Und ich
 
 bin gestorben schon tausendmal Manchmal Mehrmals am Tag Ich erfahre Daß jeder Tod Eine neue Vision Des Lebens bringt Einen neuen Sinn für das Wunder Des Seins und der Schöpfung Und Furcht Ist schlimmer als Sterben Furcht verhindert Entdeckung Und zerstört den schöpferischen Fluß Der göttlichen Seele Und wenn ich mein altes Selbst Verhärtet und erstarrt Sterben lasse Werde ich wiedergeboren Lebendig, offen und frisch
 
 Und diese Entdeckung Dieser Sieg über die Angst vor dem Tod Kam Als ich dachte daß ich tot sei Und Dich gefunden habe Darum Wann immer Ich aufsteige Aus der Asche Meiner Furcht Werde ich dankbar An Dich denken aus: Will I Think of You? von Leonard Nimoy
 
 Hätten Sie gern eine große Todesszene?
 
 ALS
 
 ICH IM LETZTEN KAPITEL jene Worte über das Sterben schrieb, stellte ich fest, daß sie einen Handlungsstrang in Bewegung setzten, der zu seiner Vervollständigung drei Filme brauchen und – als allergrößte Ironie – einen enorm verjüngenden Effekt auf mein Leben haben würde. Während ich Unbehagen spürte, ja sogar Angst hatte, bei der Vorstellung, Spock zu vernichten, ging ich gleichzeitig auch bei der Arbeit an Star Trek II: The Wrath of Khan (dem die Fans das Kürzel TWOK verpaßt haben) mit sehr viel Enthusiasmus ans Werk. Zum einen gab es eine wesentlich verbesserte Geschichte, die der Atmosphäre der Originalserie (Fansprache: TOS) entsprach. Zum anderen entdeckte ich im ersten Moment, als ich auf das Set kam, daß sich etwas Wesentliches geändert hatte: Während ST:TMP eine kühle Studie in Grau gewesen war, präsentierte TWOK sich in wärmeren, freundlicheren Farben. ST:TMP war von Stanley Kubricks 2001: A Space Odyssey beeinflußt gewesen und hatte versucht, das Gefühl für die mysteriöse Stille des Weltraums, seine Kälte und unwirtliche Weite zu erfassen. Aber The Wrath of Khan handelte von Hitze, sogar bis hin zu seinem viel debattierten Titel. (Der ursprüngliche Titel des Drehbuchs, ›The Undiscovered Country‹, war ein Hamlet-Zitat: »Aber die Furcht vor etwas nach dem Tode, vor dem unentdeckten Land, von dessen Grenzen kein Reisender zurückkehrt, verwirrt den Willen, und läßt uns eher jene Übel gebären, die wir dann auf andere übertragen, die wir nicht kennen…« Jedoch änderten die Paramount-Chefs das ab in The Vengeance of Khan, dann in Wrath, als entschieden war, daß
 
 ›Vengeance‹ zu nahe am Titel des neuen George Lucas-Films Revenge of the Jedi lag – der dann schließlich in Return of the Jedi abgeändert wurde. Beeinflußte die Namensänderung den Erfolg des Filmes? Ich bezweifele es. Jemand hat gesagt, ein großer Titel ist einer, der sich auf einen Hit bezieht. Ich erinnere mich deutlich, daß ich den Titel Star Trek nicht mochte, als ich ihn zum ersten Mal hörte!) Sogar die neuen Uniformen waren wärmer – sowohl im wörtlichen als auch im metaphorischen Sinn. Statt ST:TMPs neutraler monochromer Palette waren TWOKs Kostüme heller, farbenprächtiger – Burgund und Weiß – und aus schwereren Stoffen, so daß wir an heißen Tagen alle schwitzten. Und sie hatten eine kuriose Eigenart: Jedesmal wenn wir uns hinsetzten, rutschten die Jacken hoch, und der Kragen schob sich bis ins Genick. Also entwickelten wir Schauspieler alle die Angewohnheit, jedesmal wenn wir aufstanden, den Jackensaum herunterzuziehen. Diese Eigenart würde später einen bedeutungsvollen Effekt in meiner letzten Szene im Film haben.
 
 Mit dem überschäumenden Nick Meyer
 
 Und obwohl TWOK von Alter und Tod handelte, tat es dies mit Überschwang, Bedeutung, Wärme und einer Aussicht auf neues Leben. Die Genesis-Maschine, die im Film gezeigt wurde – ein Gerät, das unbewohnbare Planeten in üppige und grünende Landschaften verwandeln konnte, Planeten, die fähig sind, Leben zu tragen – erwies sich als eine visuelle Metapher für das Thema des Films und für Spocks Tod und Wiedergeburt. Harve Bennett hatte sich schon entschieden, daß die Spezialeffekte diesmal hinter der Geschichte und den Charakteren zurückstehen müssen. Und anders als ST:TMP, welcher die Tatsache nicht erwähnte, daß einige Jahre vergangen waren, seitdem die Enterprise-Crew zusammen aus dem Raumdock geflogen war, griff The Wrath of Khan die Altersfrage direkt auf. In dem Film hat Kirk mit seiner Reaktion auf seinen fünfzigsten Geburtstag zu tun. Die Familie war ebenfalls ein Thema, und neue Charaktere wurden eingeführt: Die von Spock protegierte Vulkanierin Saavik (Kirstie Alley) und Kirks Sohn David Marcus (Merritt Buttrick). Die Altersfrage wurde des weiteren daran ersichtlich, daß man zeigte, wie die betagte Crew eine Gruppe blutjunger Kadetten auf einen Ausbildungsflug mitnahm. Harve und Nick warteten mit einer brillanten Idee für die Eröffnung des Films auf: Eine aussichtslose Gefechtssimulation, die auf das ahnungslose Publikum wirkt, als wäre sie echt. Die Enterprise scheint angegriffen zu werden, und während des Gefechts wird Spock verwundet und stirbt überzeugend. Doch sobald die Enterprise hoffnungslos zerstört und alles verloren scheint, wird aufgedeckt, daß dies alles nur ein Trainingsszenario war – ein Test für die Fähigkeiten der Kadetten. Es war ein großartiger Weg, die Sache mit Spocks Tod zu überwinden, die so viele Kontroversen zwischen den Fans
 
 hervorgerufen hatte; er erlaubte es dem Publikum, sich zu entspannen und den Rest des Filmes in dem Glauben zu genießen, daß der Vulkanier verschont würde. (In der Tat begrüßt Kirk Spock nach der Simulation im Korridor mit: »Sie sind gar nicht tot?«)
 
 Harve Bennett im Gespräch mit Gene Roddenberry
 
 TWOK zeigte auch einen überlebensgroßen Schurken: den rachsüchtigen Khan, der gelobt hat, mit Kirk abzurechnen, weil dieser ihn vor langer Zeit auf einem unwirtlichen Planeten ausgesetzt hatte. Als Harve Bennett sich zum ersten Mal hinsetzte, um sich alle siebenundneunzig Originalfolgen anzusehen, war diejenige, die es ihm angetan hatte, ›Space Seed‹ mit dem Gaststar Ricardo Montalban in der Rolle des genetisch konstruierten ›Übermenschen‹ Khan, der die Absicht hat, die Macht an sich zu reißen. Die letzte Szene in der Episode zeigt Kirk und Spock, die nachdenken, was wohl aus der ›Saat‹ werden wird, die Kirk ›gesät‹ hat, indem er Khan
 
 sich selbst überließ. TWOK beantwortete diese Frage. Zu unserem großen Glück stimmte Ricardo Montalban einer Reprise der Rolle zu und spielte diese wunderbar theatralisch und kraftvoll; er schuf einen so hohen Maßstab, daß wir uns alle daran messen mußten. Von seinem starken ersten Auftreten als Khan, über den allmählichen Verlust seiner Selbstbeherrschung, um die Tiefe seiner Besessenheit aufzuzeigen, bis zu seinen letzten wahnsinnigen ›CaptainAhab‹-Abschweifungen beherrschte er jedesmal die Bühne, wenn er sie betrat. Als der Film in den Kinos gezeigt wurde, war die Antwort auf Khan überwältigend positiv: Das Publikum sah in ihm eindeutig den Star Trek-Schurken, den es am liebsten haßte! (Eine interessante Nebenbemerkung: Als Khan trug Montalban ein Kostüm, das seine Brust freigab, die so eindrucksvoll entwickelt war, daß viele Fernsehzuschauer spekulierten, es könnte ein falscher Brustpanzer sein. Ich sollte es hier sagen: Das war es zweifellos nicht! Dies waren Montalbans eigene beneidenswerte Brustmuskeln.) Wir hatten auch das Glück, Merritt Buttrick und Kirstie Alley für den Film engagiert zu haben. Merritt war ein vielversprechender junger Schauspieler, der seine Arbeit sehr ernst nahm; er hatte mit der Rolle von Kirks Sohn David eine sehr schwierige Aufgabe übernommen. Die Einführung eines lange vermißten Familienmitgliedes ist eine komplizierte Sache, die manchmal alles andere als erfolgreich ist. Doch die Beziehung zwischen Vater und Sohn war bewegend, und das Verhältnis hätte in späteren Filmen ausbaufähig sein können. Aber die Gelegenheit ergab sich nie: David erlebte in Star Trek III ein frühes Ende, und Merritt Buttricks Schicksal würde traurigerweise bald ähnlich verlaufen wie das seiner Rolle. Kirstie Alley war für die Rolle der jungen Halbvulkanierin Saavik engagiert worden, und ihre Vorstellung – oder, vielleicht korrekter, Präsenz -war einfach erstaunlich. Wie sie
 
 es liebevoll bezeichnete, kam sie ›frisch vom Rübenlaster‹ und hatte praktisch noch nie gespielt; bestimmt hatte sie noch nie vor einer Kamera gearbeitet. Doch sie brachte ihren Text wie ein alter Profi. Ich lernte Kirstie nie sehr gut kennen, was zweifellos ein Verlust für mich war. Und leider machte eine Kommunikationspanne (auf die ich später noch zu sprechen komme) dies zu ihrem ersten und letzten Besuch bei uns.
 
 Ricardo Montalban als Khan
 
 Ich war froh und ermutigt, mit solch wunderbar talentierten Gaststars – und endlich auch wieder mit den Star TrekStammschauspielern – arbeiten zu können. Ich fühlte mich auf diesem Star Trek-Set bestimmt mehr zu Hause, als ich das bei ST:TMP getan hatte, und war glücklich, wenn ich am Montagmorgen nach einer Ruhepause am Wochenende zur Arbeit kam und meine erste Szene eine mit Bill Shatner war. Da waren wir, zwei alte Starfleet-Kumpane, die miteinander quatschten. Welche Anfangsnervosität oder Vorahnungen ich auch immer gehabt hatte, sie waren verblaßt; wir hatten sofort wieder zu unserer alten Vertrautheit zurückgefunden. Wenn ich den Film jetzt ansehe, geht mir das Herz auf, bei dem, was auf dem Bildschirm rüberkommt von der einfachen Kameradschaft zwischen Bill, De Kelley und mir. Bill ist als Kirk in diesem Film fast schon gefährlich abgeklärt und melancholisch wegen des Alterns, und er spielt das sehr gut.
 
 Saavik (Kirstie Alley) mit ihrem Mentor in ST:TWOK
 
 Wie ich früher schon gesagt habe – insbesondere am Tag der Enthüllung von De Kelleys Stern auf dem ›Walk of Fame‹ am Hollywood Boulevard –, ist De einer der wesentlichen Pfeiler, auf denen Star Trek ruht. In den frühen Szenen mit Bill in TWOK leuchten Des Leichtigkeit und Sorglosigkeit in einer ehrlichen und einfachen Darbietung, die mich an die ›Großen Schweiger‹ wie Henry Fonda und Gary Cooper erinnert. Der Augenblick in Captain Kirks Wohnung, als er dem griesgrämigen Kirk sagt: »Hole dir dein Kommando zurück, bevor du wirklich zu alt dafür bist«, ist gleichzeitig kristallklar und stark. Und es gab zusätzlich noch die Werte, die Jimmy Doohan, Nichelle Nichols und George Takei stets zu Star Trek beitrugen. Walter Koenig machte seinen Job als Chekov auch sehr gut – zusammen mit Paul Winfield in den Szenen, in denen sie von Khans Folter gezwungen werden, Kirk zu verraten. Da wir gerade über diese Szene sprechen, denke ich gerne daran zurück, daß ich Walter eine kleine Verlegenheit ersparte. Im Film kann man sehen, daß Khan Chekov foltert, indem er diesen wahrhaft widerlich aussehenden Ceti Aal in sein Ohr kriechen und dort Gott-weiß-was mit dem Gehirn des armen Chekov anstellen läßt. Nachdem Chekov gerettet und der Wurm wieder entfernt ist, tritt er auf der Enterprise-Brücke seinen Dienst an und sagt: »Können Sie noch einen Helfer brauchen, Admiral?« Der Maskenbildner entschied, daß er bei seinem Probenauftritt bereits sein Ohr bandagiert tragen sollte. Als Walter also auf das Brückenset kam, trug er ein kegelförmiges weißes Objekt über seinem Ohr, mit der Spitze nach außen. Ein Streifen weißes Gummiband um seine Stirn hielt das Ding an seinem Platz.
 
 Es sah ziemlich albern aus, und, als ich es mir genauer anschaute, merkte ich, daß es genau das war, wonach es aussah – eine Attrappe, ein BH-Polster! Ich hielt mich ein paar Proben lang zurück, nahm an, daß Nick Meyer oder sonst irgend jemand etwas sagen würde, aber keiner schien es zu bemerken. Schließlich war es an der Zeit, die Szene zu drehen, und ich mußte meinen Mund aufmachen. Bevor die Kameras liefen, sagte ich: »Nick, könnte ich mal eine Frage stellen?« Auf dem Set wurde es still, als Nick sich erwartungsvoll zu mir umdrehte. »Warum«, fragte ich, »trägt Walter einen BH auf seinem Ohr?« Alle drehten sich um und starrten mit großen Augen auf Walter und das Pölsterchen, als ob sie dieses lächerliche Ding zum ersten Mal erblicken würden – und dann fegte ein brüllendes Gelächter über das Set. Nick stimmte mir zu, die Medizin des dreiundzwanzigsten Jahrhunderts sei fortgeschritten genug, um es den Ärzten zu gestatten, flüssige Haut aus einem Druckbehälter auf eine Wunde zu sprühen; Ohren-BHs waren zweifellos nicht notwendig. Walter und sein Ohr waren beide sehr erleichtert. Die Dreharbeiten von TWOK liefen planmäßig, und die Tage und Wochen gingen ohne außergewöhnliche Vorfälle vorüber. Irgendwie schien es fast Routine zu sein – die Atmosphäre war die gleiche wie jene, die uns damals bei der Produktion der Serie umgeben hatte. Die Arbeit war befriedigend, die Handlung stark. Je weiter die Geschichte vorankam, desto klarer rückte das klassische Thema in den Brennpunkt: wie die Zerstörungen, die Haß und Rache hinterließen, sich immer mehr ausbreiteten. Es wurden viele ergreifende Szenen gedreht, in denen man die Auswirkungen des im Titel erwähnten Zorns sehen konnte, in denen Eigentum zerstört wurde und Menschen starben. In einer herzzerreißenden Szene
 
 liegt Scottys junger Neffe, ein Kadett, der ihn immer so froh und stolz gemacht hat, tot in Scottys Armen; die Ausdruckskraft von Jimmy Doohans Darstellung war einfach perfekt. Bei seinem unerbittlichen Angriff gegen Kirk löst Khan die Genesis-Maschine aus; wendet man diese mächtige schöpferische Kraft gegen schon lebendige Dinge an, wird sie ironischerweise alles in ihrem Weg Liegende zerstören – und die Enterprise ist zu schwer beschädigt, um entkommen zu können. Bald kam die Zeit für Spocks Beitrag. Bis zu diesem Zeitpunkt war seine Funktion im Film oberflächlich gewesen, begrenzt auf einen gelegentlichen Ratschlag. Jetzt war es Zeit für den Vulkanier, sich seine Brötchen zu verdienen – in dem Moment, in dem Kirk den Maschinenraum ruft und sagt: »Scotty, ich brauche in drei Minuten Warpgeschwindigkeit, oder wir sind alle tot.« Die Antwort ist eine schlechte Nachricht, und Spock springt in die Bresche. Er erkennt, daß es nur einen einzigen Weg gibt, um das Schiff zu retten: indem er mit so tödlich radioaktivem Material hantiert, daß kein Mensch, der dieser Strahlung ausgesetzt würde, lange genug überleben könnte, um damit erfolgreich zu sein. Aber vielleicht könnte ein Vulkanier gerade lange genug leben, um die Tat zu vollbringen… Die nächsten paar Filmminuten in The Wrath of Khan würden einen der ergreifendsten Augenblicke von Star Trek bilden. In einem vorherigen Entwurf des Drehbuchs war Spocks Tod viel früher geschehen. Dieselbe Reaktorkammer, dasselbe Opfer, das die Enterprise vor dem sicheren Untergang bewahrt, aber ohne irgendeine feste Verbindung zur restlichen Handlung von Khan. Doch Harve und Nick kamen zu der – wie ich meine, sehr weisen – Erkenntnis, daß sich der Film von dieser Tragödie möglicherweise nicht erholen könnte, und so
 
 verlegten sie die Szene fast ans Ende der Geschichte. Dort, wo es jetzt im Film geschieht, erscheint Spocks Tod angemessen und passend. Die Szene zu drehen, war eine Sache für sich. Je näher der Tag rückte, an dem Spocks Tod auf dem Programm stand, desto mehr überfielen mich dunkle und unheilverkündende Vorahnungen. Der Effekt überraschte mich völlig; ich glaube, ich kann behaupten, daß ich jeden Tag die Arbeit so genommen habe, wie sie gerade kam, aber als der Tag schließlich gekommen war, war ich erschüttert. Als ich an diesem schicksalhaften Morgen auf das Set ging und die Reaktorkammer sah, die das Instrument war, das Spock töten würde, fühlte ich mich wie ein Todeskandidat, der zum ersten Mal die Gaskammer sieht. Ich war nicht der einzige, der von dem Gedanken, was mit der geliebten Figur geschehen würde, betroffen war; die Stimmung auf dem Set war entschieden düster und bedrückt, wie aus Ehrfurcht vor dem (demnächst) Verstorbenen. Aber ich wußte, der beste Weg, um da durchzukommen, war die Konzentration auf die anstehende Arbeit. Es begann damit, daß Spock eine Leiter in den Hauptkontrollraum der Maschinenabteilung der Enterprise hinabsteigt. Ein schneller Blick in die Runde gibt dem Vulkanier die Informationen, die er braucht: Scotty ist bewußtlos, und nur außergewöhnliche Maßnahmen werden das Schiff und seine Besatzung retten. Ohne zu zögern, trifft Spock seine Entscheidung und geht hinüber zur Reaktorkammer. Aber unterwegs wird er von Dr. McCoy aufgehalten, der darauf beharrt, daß der Vulkanier die Kammer nicht betreten soll, weil dies seinen sicheren Tod bedeuten würde. Ruhig und logisch – doch mit unverkennbarer Zuneigung – lenkt Spock den Arzt ab und macht ihn dann mit dem vulkanischen Nervengriff bewußtlos.
 
 So viel stand jedenfalls im Drehbuch, und De und ich probten die Szene, bis wir für die Kameras bereit waren. Ich gebe zu, ich wollte mit dieser Szene am liebsten gar nicht fertig werden – weil ich wußte, welche als nächste dran war. Aber bevor die Kameras zu laufen anfingen, kam Harve Bennett auf das Set. Es war vollkommen normal für ihn, das zu tun, da er unsere tägliche Arbeit oft beobachtete – aber heute hatte er eine ganz besondere Mission. Er rief mich beiseite und sagte: »Leonard, ich frage mich, ob wir etwas zu dieser Szene hinzufügen könnten. Einen Faden, den wir später als einen Geschichtspunkt in einem anderen Film wieder aufnehmen könnten…« Nun sollte ich hier festhalten, daß Harve größtenteils bei Fortsetzungsserien fürs Fernsehen gearbeitet hatte, und genauso funktionierte sein Verstand: Er konzentrierte sich nicht nur auf die Geschichte, die gerade gedreht wurde, sondern auch darauf, welche dramatischen Gelegenheiten von der Geschichte geschaffen oder zunichte gemacht werden konnten. Er war damals wohl der einzige, der tatsächlich in Star Treks Zukunft blickte – ich kämpfte, um mit der Gegenwart fertig zu werden, und Nick sah die Arbeit dieses Tages unter dem Aspekt, ein Gefühl der Endgültigkeit zu erwecken. An dieser Stelle war mein Verstand ganz betäubt. Mein Gehirn registrierte entfernt die Tatsache, daß Harve einen Rettungsanker für Spock auswerfen könnte, aber ich war überhaupt nicht in der Verfassung, um die Bedeutung all dessen zu verstehen. Ich war auf die mir bevorstehende Arbeit konzentriert und hatte Angst, daß sie mich fertigmachen würde. »Ich bin nicht sicher«, sagte ich. »Wonach genau suchen Sie?«
 
 Harve dachte eine Sekunde lang nach. »Nun… Könnten Sie eine Geistverschmelzung mit McCoy machen?« »Ja. Ja, natürlich.« »Und was könnten Sie zu ihm sagen?« fragte Harve schnell. Ich durchsuchte mein benommenes Gehirn nach etwas, das vage genug war, um eine Menge Möglichkeiten abzudecken, und doch spezifisch genug, um eine dramaturgische Tür zu öffnen. »Wie wäre es mit: ›Erinnere dich‹?« »Perfekt! Das machen wir!«
 
 ›Erinnere dich…‹
 
 Und mit Nicks Einwilligung wurde es dann so gemacht. (Ich sollte hier noch anmerken, daß Nicks Zustimmung etwas widerwillig erfolgte, weil er davon überzeugt war, daß Spocks Ableben endgültig sein sollte. Als man ihn zuvor schon mit Paramounts Bedenken, das Publikum würde den Tod des Charakters nicht akzeptieren, konfrontiert hatte, behauptete er, daß die Zuschauer dies akzeptieren würden – wenn es nur gut gemacht wäre. Ein guter und hoher künstlerischer Standpunkt, den er da vertrat, aber die frühen Publikumstests sprachen gegen ihn.) De und ich drehten jedenfalls die ›Erinnere dich‹-Szene mit dem neuen Zusatz: Spock lenkt McCoy ab und setzt ihn sanft mit dem Nervengriff außer Gefecht. Nachdem der Arzt zu Boden gesunken ist, zieht Spock seinen Handschuh aus, preßt seine Fingerspitzen auf das Gesicht des bewußtlosen McCoy und sagt sanft: »Erinnere dich…« Wie ich schon gesagt habe, dachte ich über die Bedeutung der Szene nicht nach; ich tat nur, so gut ich irgend konnte, was man von mir verlangte, und bewegte mich – mit wachsendem Unbehagen – weiterhin auf Spocks letzte Momente zu. Und so verliefen sie: Da Scott und McCoy ihn nicht mehr aufhalten können, tritt Spock in die Kammer, hebt den großen runden Kopf eines sockelförmigen Gerätes an, und nimmt – indem er sich selbst einer tödlichen Strahlungsdosis aussetzt – die notwendigen Reparaturen vor. Für mich brachte das Eintreten in die Kammer ein erneutes Gefühl der Unterdrückung, aber es ging schnell vorüber. Tatsächlich fielen mir jene Augenblicke höchst intensiver Aktivität leicht, weil ich mich auf die anstehenden physischen Aufgaben konzentrieren konnte: Den Kopf wegnehmen. In die blendende, mittels Trockeneis geschaffene Säule aus Licht und Rauch hineingreifen. Die Reparatur vornehmen. Den Kopf wieder aufsetzen.
 
 Es war alles nur physische Aktivität – und meine einzige Schwierigkeit war ebenso physischer Natur. Eine Überraschung. Nach einer kurzen Zeit in der Kammer meinte ich, keinen tiefen Atemzug mehr nehmen zu können; es stellte sich heraus, daß die Kammer mit den gläsernen Wänden und der einen Drehtür effektiv luftdicht war – und die heißen Scheinwerfer heizten den kleinen, noch vorhandenen Rest an Sauerstoff schnell auf. Die Handwerker verlegten daraufhin Schläuche unter einer der Glaswände hindurch und pumpten Preßluft hinein, aber die Pumpe machte so viel Krach, daß sie jedesmal abgestellt werden mußte, wenn Bill oder ich einen Text bringen mußten.
 
 In der luftleeren Kammer
 
 Und diese letzte Szene hatte ganz schön viel Dialog – sehr gut geschriebenen und rührenden Dialog, möchte ich hinzufügen. Durch diesen hindurchzukommen, war viel schwieriger als der Versuch, ohne Sauerstoff zu spielen. Die Probe für das letzte Treffen zwischen Spock und seinem Captain begann mit Kirks Auftritt: Die Enterprise ist jetzt sicher. Alarmiert durch einen dringenden Ruf von McCoy, saust Kirk von der Brücke. Bill Shatner rutschte von oben bis unten die Leiter zum Maschinenraum hinunter und wurde von McCoy und Scotty gehalten, als er versuchte, die Reaktorkammer zu betreten. »Er wird sterben!« Kirk protestiert, und Scott liefert seine heisere, bittere und gequälte Zeile: »Er ist schon tot…« Wir spielten den Rest der Szene. In der Erkenntnis, daß alle Versuche, seinen Freund zu retten, vergeblich sind, geht ein gramgebeugter Kirk zu der Glaswand und ruft den Namen seines vulkanischen Freundes, der zusammengebrochen ist. Der Klang seiner Stimme weckt Spock, der kämpft, um auf die Füße zu kommen, und dann seinen Freund an der Glasscheibe trifft. Dabei wankt er gegen das Glas und prallt zurück – woran wir merken sollen, daß die Strahlung ihn hat erblinden lassen. Während des weiteren Verlaufs ihres letzten Gespräches sinkt Spock geschwächt zu Boden, als sein Leben verebbt; Kirk folgt ihm, hockt sich hinunter, um seinem Freund bis zum allerletzten Augenblick nahe zu bleiben. Und dann war die Probe vorbei. »Großartig!« sagte Nick. »So wird es funktionieren. Wir übergeben jetzt an die Crew zum Ausleuchten, während Leonard sein Make-up mit den Strahlenverbrennungen bekommt.« Es war still in der Maske, als langsam und methodisch das Brandwunden-Make-up auf mein, oder besser, auf Spocks
 
 Gesicht aufgetragen wurde. Was dachte der Vulkanier über das, was geschehen würde? Ich bin sicher, er glaubte, daß dieses Opfer einfach der einzig logische Weg war, der ihm offenstand – aber Leonard Nimoy fühlte da ganz anders. Ich beobachtete die Verwandlung im Spiegel mit dem Gefühl eines drohenden Verhängnisses und sogar Kummers über das, was bald geschehen würde. Ich hatte viele Jahre in der Haut dieses Charakters verbracht, und ich empfand großen Respekt, Bewunderung – und ja, sogar Zuneigung – für ihn. Und jetzt verurteilte ich ihn zum Tode. Geschah hier irgend etwas Positives? Natürlich. Positiv zu vermerken war die straffe Konstruktion des Drehbuchs und der Szene. Es gab eine unvermeidliche Wahrheit bei der Geschichte; es gab keinen bequemen Ausweg. Die Charaktere waren alle solide aufgebaut, um ihre Rollen in der tragischen Struktur zu spielen. Einfach gesagt, es war verdammt gut, und ich wußte das. Doch als ich zurückging zum Set, war ich ein emotionales Wrack, fühlte tiefen Schmerz, und die Achtung, die mir jedermann erwies, vergrößerte nur noch meinen inneren Tumult. Die niedergeschlagene Bühnencrew verschwand in Scharen, als ich durchmarschiert kam, und Bill, De und Jimmy waren freudlos; nicht einmal Bill war zum Scherzen zumute. Und dann hatte Nick Meyer seinen großen Auftritt. Nick ist sowohl ein großer Fan von Sherlock Holmes als auch ein Opernliebhaber, und er wollte, sobald die Dreharbeiten an diesem Abend fertig waren, sofort vom Studio aus eine Aufführung von Carmen besuchen. Daher war er bereits in seiner Abendgarderobe, als Holmes persönlich, komplett mit dem typischen Hut und Regenumhang. Er war fröhlich und freute sich darauf, am Abend auszugehen – und war völlig unberührt von dem Ernst dessen, was geschehen sollte. Als ob er das auch noch betonen wollte, bat
 
 er um eine zweieinhalb Meter hohe Leiter und stieg bis zur Spitze hinauf, von wo aus er dann beabsichtigte, seine Regie bei der Szene zu führen – wie ein Punktrichter beim Tennis. Um ehrlich zu sein, Nicks Benehmen erschütterte mich. Aber ich schaffte es, durch eine letzte Probe durchzukommen, und zwang mich selbst zur Konzentration auf meinen Text sowie auf Spocks Schlußakt des Abschiednehmens von seinem Captain und Freund. Darum ging es für mich in dieser Szene: nicht um die Konfrontation mit der Sterblichkeit, um Schmerz oder persönliches Opfer –, sondern um Spocks Wunsch, nichts ungesagt zu lassen, während er stets seine Würde als Vulkanier behält. (Tatsächlich empfand ich einige Jahre später, als ich mir den Film Dances with Wolves anschaute, genau die gleiche Art der Rührung, als ich in der Abschlußszene zusah, wie ein junger, starker indianischer Krieger sich von Kevin Costner verabschiedet. Als Costner wegreitet, balanciert der Indianer auf dem Rücken seines Pferdes, das hoch oben auf einem Felsvorsprung steht, und ruft: »Tanze mit Wölfen! Hörst du mich? Ich bin der Wind in deinem Haar! Ich bin dein Freund! Ich werde immer dein Freund sein…«) Dann war es Zeit, mit dem Drehen zu beginnen. Zuvor jedoch hatte Nick sich entschieden, daß grünes Vulkanierblut auf Spocks Hand aufgetragen werden sollte. (Ich muß erwähnen, daß Nick total auf Blut steht; in seinen Filmen findet sich immer eine Menge davon, was auch die Ströme von violettem Klingonenblut in Star Trek IV bezeugen.) Medizinisch gesehen machte es Sinn, da eine hohe Dosis radioaktiver Strahlung die Zellstruktur zerstört, und daher spontane Blutungen verursacht. Und es war bestimmt dramatisch, da Spock seine Hand ans Glas drücken sollte und dort einen blutigen Schmierfleck hinterläßt.
 
 Als die letzte Probe vorbei war, kam ich aus der Kammer heraus, um das Blut auf meine Hand auftragen zu lassen. Während das gemacht wurde, kam Bill herüber, um mit mir zu schwatzen, und ich war abgelenkt; als ich dann schließlich auf meine Hand herabsah, war sie völlig mit grünem ›Blut‹ überzogen. Es war ein simples Mißverständnis, und Abhilfe war leicht möglich – aber ich bekenne, die Anspannung war einfach zu groß. Mir riß der Geduldsfaden, und ich verlor die Beherrschung. Das Blut schien eine völlig unnötige Ablenkung zu sein, denn die Strahlungsverbrennungen auf Spocks Gesicht reichten aus, um den Grad seines physischen Leidens anzuzeigen; und meine Darstellung würde den Rest besorgen. »Nick!« schrie ich und winkte ihm mit meiner grünen Handfläche zu. »Ist es das, was du willst? Soll meine ganze Hand triefen vor grünem Blut? Das ist zuviel!« Nick kletterte die Leiter herunter und sah zu, daß das Make up abgemildert wurde. Schließlich kamen wir dann zu den Momenten, die ich so gefürchtet hatte. Ich schritt in die Kammer und nahm meine Position ein, indem ich mich in der hinteren Ecke auf den Boden setzte. »Action!« rief Nick, und Kirk ging langsam seinen Weg hinüber zur Glaswand und schrie: »Spock!« Langsam zog ich mich auf die Füße und stand dann aufrecht; aber bevor ich mich zu Bill und der Glaswand begab, zog ich ein klein wenig am Saum meiner Jacke, eine Gewohnheit, die sich bei mir eingeschlichen hatte. Ich war mir wohl bewußt, daß ich es tat, hoffte aber, daß es wirken würde, als ob es dazugehöre, weil Spock, trotz der physischen Qual, einen korrekten und würdigen Anblick bieten wollte, wenn er seinem Captain zum letzten Mal gegenübertrat. (Viele Wochen später, als ich den Film in einem öffentlichen Kino sah, gab das Publikum bei der Geste ein nervöses Lachen
 
 von sich, als wollten sie sagen: »Schau, siehst du? Er ist okay, trotz allem. Er wird auch das hier durchziehen…« Aber diesmal schaffte er es nicht.) Trotz all meiner vorangegangenen emotionellen Schinderei, lief die Szene leicht und gut, und Bill Shatner gab ein wahrhaft wunderbare Vorstellung. Als mein einziges Problem erwies sich der Sauerstoffmangel in der Kammer. Die schwierigsten Augenblicke kamen, nachdem die letzten Worte gesagt worden waren und Spock offensichtlich seinen letzten Atemzug getan hatte. Die Kamera fuhr langsam zurück – und ich meine langsam –, während ich den Atem anhielt. Es schien eine Ewigkeit zu dauern, bevor Nick rief: »Cut!« und ich nach Luft schnappen konnte. Wir mußten die Szene natürlich mehrfach spielen für die Aufnahmen aus den verschiedenen Blickwinkeln – und mit jedem Mal wurde es schwieriger für mich, den Atem für die erforderliche Zeitspanne anzuhalten. Dann – bevor ich es richtig merkte – war es vorbei. Ich nahm die Ohren ab, schminkte mich ab und zog die Uniform aus – bis Spock allmählich verschwand und nur noch Leonard Nimoy zurückließ. In mancher Hinsicht war es nur ein ganz normaler Arbeitstag auf einer Tonbühne in Hollywood, nur eine von Tausenden gefilmter Todesszenen. Schließlich war ich ein erfahrener Schauspieler; ich war schon früher in Filmen ›gestorben‹, für gewöhnlich als der ›Bösewicht‹, der nur das bekommt, was er verdient hat. Aber nie zuvor hatte irgendein Charakter, den ich gespielt habe, einen so tiefgreifenden Einfluß auf meine Psyche, meine Karriere, mein Leben… und ich hatte das Ende unserer langen, seltsamen und faszinierenden Beziehung mit heraufbeschworen. Nie wieder die hochgezogene Augenbraue; nie wieder die köstlichen Sticheleien des reizbaren Arztes oder einen logischen Vorschlag für meinen ungestümen Freund und
 
 Captain. Nie wieder die Gedankenverschmelzung, der Nervengriff oder der vulkanischen Gruß und Segen: »Leben Sie lange und in Wohlstand.« Die Erkenntnis all dessen traf mich mit voller Wucht, als ich nach Hause fuhr. Ich fragte mich selbst: »Was habe ich getan?« NIMOY: Spock…? (Schweigen) NIMOY: Spock… es tut mir leid… (Schweigen)
 
 13 Wiedergeburt oder:
 
 Was ich wirklich will, ist Regie führen
 
 SPOCK: Ich war tot auf dem Planeten Genesis… Doch du bist meinetwegen zurückgekommen. Warum? NIMOY: Weil das Wohl des einen das Wohl der vielen übertraf… oder der wenigen. SPOCK: Ich verstehe das nicht. NIMOY: Weil ich dich vermißt habe, Spock. Weil es mir leid tut, daß ich zugelassen habe, daß du getötet worden bist, okay? SPOCK: In diesem Fall… Entschuldigung angenommen.
 
 IN
 
 STAR TREK II HATTEN WIR uns mit der Idee, daß Spock sterben würde, an einen gefährlichen Abgrund herangewagt. Harve, Nick und andere hatten sich dazu entschieden, das Risiko einzugehen, ihn zu erforschen. Und das wurde getan, tapfer – trotz der schrecklichen Voraussagen, daß die Fans den Film boykottieren würden. (Blieben sie wirklich in Scharen weg? Nun, beurteilen Sie selbst: Star Trek II: The Wrath of Khan hat das höchste Einspielergebnis an einem Eröffnungswochenende erzielt, das je ein Film bis dahin erreicht hatte.) Tatsächlich waren sogar die Fans zufrieden, die am lautesten protestiert hatten. Ihre Haltung konnte am besten so zusammengefaßt werden: »Oh. Wir wußten, daß ihr ihn umbringen wolltet, aber wir wußten nicht, daß ihr es so machen würdet…« Wie ich in dem Zitat aus Will I Think of You? im vorhergehenden Kapitel schrieb: Der Tod bringt eine neue Vision des Lebens… Und die furchtlose Entscheidung, Spocks Tod zu erforschen, brachte diese enorme neue Energie, die sich bis zu einem dritten Star Trek-Film erstrecken würde… und darüber hinaus.
 
 Einige Wochen nachdem wir die Dreharbeiten zu Wrath of Khan beendet hatten, war ich zu einer Vorführung des Films auf dem Paramount-Gelände eingeladen. Es ist üblich, daß die Besetzung und die Crew eingeladen werden, zusammen mit dem engsten Familienkreis und guten Freunden. Ich beobachtete, wie sich der Film entwickelte, und genoß ihn richtig, bis die Enterprise plötzlich der totalen Zerstörung durch die Hand des tyrannischen Khan und die GenesisMaschine entgegensah. Noch einmal hörte ich den vertrauten Dialog, als Kirk Scotty rief und die schlechte Nachricht bekam, daß das Schiff nirgendwo hinfliegen könne. Und ich sah, wie Spock diese Information aufnahm und seine Entscheidung traf. Als Spock aufstand, um die Brücke zu verlassen, begannen Tränen in meine Augen zu steigen, denn ich wußte besser als jeder andere, was er vorhatte. Noch einmal hatte ich das impulsive Verlangen aufzuspringen, aus dem Kino zu rennen und mich zu verstecken; es war schwierig genug gewesen, die nun folgenden Szenen zu spielen – aber nun würde ich sie mir auch noch ansehen müssen. Und jetzt, da ich keine Ablenkungsmöglichkeit mehr durch die Konzentration auf die Arbeit hatte, war es qualvoll. Alles, was ich tun konnte, war, den Vulkanier stillschweigend um Verzeihung zu bitten. Es war schlimm genug, Spock sterben zu sehen – einen Charakter, für den ich allergrößte Bewunderung, Achtung und… nun, regelrechte Zuneigung empfand –, aber ich wußte auch, daß ich einen Teil der Schuld daran trug. Ein an seinem Tod beteiligter Verschwörer, wenn man so will, und die Schuld war schrecklich. Ich war aufrichtig verzweifelt und wollte das Kino verlassen, aber jahrelange Erfahrungen mit der Öffentlichkeit und Presse hielten mich dort. Das letzte, was ich wollte, war, daß mich jemand mißverstand, daß man dachte, ich wäre mit dem Film oder meiner Rolle unzufrieden.
 
 Wie bei einem Trauerfall, war für mich das letzte, was ich im Moment wollte, endlose Erklärungen in der Öffentlichkeit abgeben zu müssen. Und so blieb ich da und beobachtete, wie Kirk, Spock und McCoy ihre letzten Szenen miteinander spielten, ich beobachtete, wie der Vulkanier seine Fingerspitzen auf die Stirn des bewußtlosen Arztes preßte und murmelte: »Erinnere dich.« Ich beobachtete es auch, wie Kirk und Spock ihre Hände zusammenpreßten, getrennt durch eine Wand aus Glas, als der Vulkanier sagte: »Ich bin es gewesen und werde es immer sein, Ihr Freund.« Und als es vorüber war, rollten mir Tränen über meine Wangen. Es folgte die Begräbnisszene: Eine rührende Grabrede von Kirk, der sagte: »Von allen Seelen, denen ich auf meinen Reisen begegnet bin, war seine immer – die menschlichste.« Spocks glatter schwarzer Sarg-Tubus wurde in das Torpedorohr geladen, und dann in die sternklare Leere des Raumes hinausgeschossen. Nun kamen einige neue Aufnahmen – die im Originaldrehbuch nicht vorgesehen waren, sondern nachträglich als Antwort auf die Publikumsreaktion bei den Testvorführungen gedreht worden waren. (Harve und andere bei Paramount waren besorgt wegen des düsteren Schattens, den das ursprüngliche Ende auf das Publikum zu werfen schien, und kamen überein, daß ein hoffnungsvollerer Schluß erforderlich war.) Ein Kameraschnitt blendet zur Oberfläche des Genesis-Planeten hinunter, dann folgt ein langsamer Schwenk über den Nebel und das Laub auf der Oberfläche und gibt schließlich den Blick frei auf… Spocks Sarg-Tubus, der intakt und glänzend im Sonnenlicht liegt. Nun wußte ich ja, daß die ›Erinnere dich‹ Gedankenverschmelzung mit McCoy irgendeine Tür für Spock offengelassen hatte.
 
 Aber ich war so sehr in die Arbeit an sich vertieft gewesen, daß ich nie wirklich darüber nachgedacht habe, wie weit diese Tür für mich offenstehen könnte. Einen Moment lang saß ich einfach nur da, in der Dunkelheit, und starrte überrascht auf den Sarg-Tubus – und dann passierte mir das gleiche wie damals, als ich etwa fünf Jahre zuvor Star Wars im Kino gesehen, und mich plötzlich die Erkenntnis überfallen hatte: »Ich werde einen Anruf von Paramount bekommen!« Der Film war ein Volltreffer. Die Reaktionen der Kritik und der Fans waren positiv, und die Schlangen an den Kassen waren lang. Es dauerte nicht allzu lange, bis der Anruf kam; mein Agent, Merritt, und ich wurden von Paramount zu einer Besprechung mit Gary Nardino eingeladen. Gary war der Studioleiter, der damit beauftragt worden war, den nächsten Film zu überwachen. Was das Studio wollte, war klar. Wir hatten einige provozierende Handlungsfäden hinterlassen, die am Ende von TWOK baumelten: Woran genau sollte sich McCoy erinnern? Was war mit Spocks Sarg-Tubus, der da auf dem GenesisPlanten liegt? Welchen Effekt würde die Genesis-Maschine auf seinen toten Körper haben? Und falls sie irgend eine Art von Effekt hat, bedeutet das dann, daß wir Spock tatsächlich wieder so sehen werden, wie wir ihn kennen, oder jemanden – etwas – anderes? Was nicht so klar schien – war das, was ich wollte. Geld war nicht die wichtigste Frage; meine Kinder hatten ihr College abgeschlossen, und mein Haus war hypothekenfrei. Wir waren sorgfältig umgegangen mit dem, was ich verdient hatte, und ich wußte, daß es noch genügend Einkommen aus anderen Quellen gab. Kurz gesagt, ich brauchte das Geld nicht; was ich in erster Linie wollte, war eine interessante Herausforderung. Aber als Merritt und ich zu unserem Treffen um 9.00 Uhr morgens in Gary Nardinos Büro ankamen, war ich mir immer
 
 noch nicht sicher, was für einen Lohn ich für meine Arbeit bei Star Trek III haben wollte. Vielleicht war es ein weiterer glücklicher Zufall (für mich zumindest), daß uns, als wir Garys Büro erreichten, seine Sekretärin informierte, er sei noch nicht angekommen, sondern habe vom Wagen aus angerufen, um uns mitzuteilen, er würde sich um zehn Minuten verspäten. Und so führte sie uns zu ein paar bequemen Stühlen, brachte uns Kaffee und fügte hinzu: »Die Zeitschriften sind dort, falls Sie etwas zum Lesen möchten.« So setzten Merritt und ich uns hin, und ich begann damit, die neuesten Ausgaben von Variety und The Hollywood Reporter, unseren zwei täglich erscheinenden Handelsblättern, durchzuschmökern. Da war sie, auf Seite 1 von Variety – eine Rezension von Star Trek II: The Wrath of Khan. Eine sehr, sehr gute Rezension; glühend, könnte man sagen. Und während ich sie las, klinkte sich aus irgendeinem Grund plötzlich etwas in meinen Verstand ein, das ich jahrelang nur im Hinterkopf gehabt hatte. Damals, im Jahre 1967, während der zweiten Season der Originalserie, hatten Bill Shatner und ich uns beide dafür beworben, in einer der Episoden Regie zu führen. Man erteilte uns eine glatte Abfuhr. Bisher hatte man die Zügel Robert Wise und Nick Meyer überlassen, von denen keiner den Vorzug einer langen Beziehung zu Star Trek hatte. Ich erinnerte mich plötzlich an eine Zeile aus Shakespeares Julius Caesar; dort sagt Cassius zu Brutus: »Männer sind manchmal die Herren ihres Schicksals.« In diesem Augenblick entschied ich mich zu beweisen, daß der gute alte Will recht hatte. Ich drehte mich um zu Merritt und sagte: »Was halten Sie davon, wenn ich denen sage, daß ich in diesem Film Regie führen möchte?«
 
 Gott segne ihn, er hat nicht einmal geblinzelt, sondern er reagierte mit der bewundernswerten Selbstsicherheit eines Agenten: »Ich meine, das ist eine großartige Idee!« »Dann werde ich das tun«, sagte ich. Die Worte waren kaum aus meinem Mund, als Gary Nardino mit gespenstisch perfektem Timing ankam. Gary ist ein korpulenter Herr, sachlich, stumpf und direkt; bei ihm war ein Herr von Paramounts Geschäftsabteilung. Wir machten ein oder zwei Minuten lang Konversation, dann kam Gary auf den Punkt: »Also, Leonard – würden Sie sich gerne an der Realisierung von Star Trek III in irgendeiner Form beteiligen?« Nicht: »Werden Sie wieder Spock spielen?« sondern: »Möchten Sie in irgendeiner Form beteiligt sein…« Es war, als hätte er mit dieser gütigen und wissenden Frage genau das vorweggenommen, was ich jetzt vorschlagen wollte; als hätte er mit Absicht eine Tür für mich geöffnet. Und ich marschierte geradewegs hindurch. »Mit allem gebührendem Respekt vor Robert Wise und Nicholas Meyer«, sagte ich. »Ich habe eine wesentlich längere und gründlichere Erfahrung mit Star Trek, als jeder dieser beiden Herren. Und ich glaube, daß ich etwas in diesen Film einbringen könnte, was bisher noch nicht gefunden wurde. Ich würde bei dem Film gerne Regie führen.« Genau wie Merritt hat Gary nicht einmal mit der Wimper gezuckt. »Tatsächlich habe ich schon den gleichen Gedanken gehabt. Wir bleiben in Verbindung.« Kein Protest, keine Aufzählung von Gründen, warum ich nicht Regie führen würde. Nur: »Ja, das ist ein guter Gedanke, wir werden das in Betracht ziehen und Sie benachrichtigen.« Und bevor ich wußte, wie mir geschah, war die Besprechung vorbei. Ich schritt hinaus, mitgerissen von einem Rausch puren
 
 Adrenalins. Konnte es wirklich so einfach sein? Nur einfach bitten, und ›es ward mir gegeben‹? Ich war sprachlos; Merritt war überschwenglich. »Das haben Sie großartig gemacht!« jubelte er. »Einfach großartig!« »Vielleicht«, sagte ich, »aber glauben Sie wirklich, daß es geschehen wird?« »Es wird geschehen«, sagte Merritt mit beneidenswertem Vertrauen. Nun muß ich genau hier innehalten, um mich bei meinem alten Freund Harve Bennett zu bedanken. Bis zum Erfolg von Star Trek IV war Harve der einzige Mensch, der mich je angerufen und gefragt hatte: »Ich hätte gerne, daß du bei mir Regie führst.« Dies hat er getan, während er eine Fernsehserie namens The Powers of Matthew Starr produzierte, etwa zur gleichen Zeit wie The Wrath of Khan. Etwas bewog Harve dazu, zum Telefon zu greifen, mich anzurufen und mir den Job als Regisseur anzubieten; sein Timing und sein Instinkt waren für mein Leben und meine Karriere perfekt. Meine Erfahrungen bei der Regie in dieser Matthew Starr-Episode verschafften mir ein Gefühl des Selbstvertrauens und der Bestätigung; ich glaube, das gab mir nun ein Extrastückchen Entschlossenheit, ließ es mich wagen, Neuland zu betreten und um die Regie bei Star Trek III zu bitten. Michael Eisner, der die Macht besaß, ja oder nein zu sagen, rief mich innerhalb von zwei Wochen an und bat um eine Besprechung. Diesmal kam ich alleine in Gary Nardinos Büro, und gemeinsam gingen wir durch einen langen Korridor im Verwaltungsgebäude zu Eisners Büro. Seit den vierziger Jahren waren seine Wände voll mit Fotos von ParamountFilmstars – einschließlich mir, auf Standfotos von den Star Trek-Filmen. Es gibt sogar ein altes Schwarzweißfoto aus einem Film namens Rhubarb, mit Ray Milland und Jan
 
 Sterling in den Hauptrollen – das einen sehr jungen Leonard Nimoy zeigte. Als ich an all diesen Vertretern der Filmgeschichte vorbei meiner eigenen Ungewissen Zukunft entgegenging, kam es mir plötzlich in den Sinn zu fragen: »Weiß Michael, weswegen ich komme?« »Nein«, antwortete Gary. Seine einfache Antwort rüttelte mich auf und diente als mein erster wirklicher Vorgeschmack des politischen Spieles in den oberen Etagen des Filmgeschäfts. Es wurde mir dann klar, daß Gary sehr scharfsinnig war: Indem er mich selbst meinen Vorschlag direkt bei Eisner machen ließ, konnte Gary mir gegenüber freundlich und ermutigend sein – ohne jedoch Eisner gegenüber einen Standpunkt für oder gegen mich beziehen zu müssen, bis er endgültig wußte, wie sein Chef über die Sache dachte. Das mag ja vielleicht für Nardino das beste gewesen sein, aber ich war entnervt: Ich hatte angenommen, daß Eisner wenigstens kurz über mein Anliegen informiert worden war. Jetzt war ich wieder auf dem Nullpunkt angelangt und mußte noch mal von vorne anfangen. Und genau das tat ich; als wir in Michaels geräumiges Büro geleitet wurden, ließ ich die ganze Geschichte mit der Regie nochmal vom Stapel, genauso wie ich es bei Nardino gemacht hatte. Und als ich sprach, merkte ich, daß die vorangegangene Sitzung mit Gary eine nützliche Probe gewesen war. Michaels Antwort? Sie hätten gedacht, er sei mein Agent, und nicht ein Studioleiter. »Großartig!« donnerte Michael, mit typischer Eisnerscher Begeisterung. »Was für eine phantastische Idee! Leonard Nimoy führt die Regie bei der Rückkehr von Spock! Ich liebe
 
 es! Die Vertreter werden es lieben! Mancuso wird es lieben!« (Frank Mancuso war damals verantwortlich für den Verleih.) Er war in der Tat so begeistert, daß mir der Unterkiefer runterfiel. Als Schauspieler hatte ich so viele schwierige und langweilige Jahre damit verbracht, meine Karriere mit einer Statistenrolle nach der anderen aufzubauen, und mir langsam meinen Weg die Stufen hinauf erarbeitet. Und nun mußte ich nur fragen, um die Regie bei einem wichtigen Kinofilm mit großem Budget zu bekommen? Unglaublich. Doch hier war Mike Eisner und fragte mich, ob ich auch noch das Drehbuch schreiben wollte! Doch das lehnte ich ab. Harve Bennett hatte sein Interesse am Schreiben des Drehbuchs schon ausgesprochen, und ich fühlte mich sehr wohl dabei, mit ihm zu arbeiten.
 
 Der Regisseur bei der Arbeit
 
 Dann war auch diese Sitzung vorüber, und noch einmal schwamm ich förmlich auf einer Flutwelle von Adrenalin hinaus in den Korridor. Ich konnte einfach nicht glauben, daß das alles geschehen war – aber ich wußte, daß ich die Worte, die aus Eisners Mund gekommen waren, nicht nur geträumt hatte. Und so, benommen wie ich war, rief ich meinen Agenten an, und unterrichtete ihn und traf mich dann mit Harve Bennett, um ihn wissen zu lassen, was geschehen war. Es erschien alles zu leicht, zu schön, um wahr zu sein. Es war so. Nach Michaels Begeisterung erwartete ich, innerhalb von ein paar Tagen einen Anruf zu bekommen. Aber zwei Tage gingen vorüber, dann drei; ich war aufgeregt, bereit fürs Geschäftliche, und so ließ ich Merritt ein Gespräch mit Paramount anmelden. Er kam nie durch. Die Sekretärin nahm höflich seine Mitteilung entgegen – aber nie rief jemand zurück. Ein weiterer Tag ging vorüber. Und noch einer. Ich wurde besorgt: Hatte Eisner meine Idee noch mal überdacht und seine Meinung geändert, bekam er kalte Füße? Oder war dies nur ein Nervenkrieg? Ich wußte, daß meine Position stark war; war das die Methode von Paramount, mich wegen des Preises weich zu machen? (Falls es das war, war es völlig unnötig; ich hätte mich für die Regiearbeit gerne mit dem Tarifgehalt der Director’s Guild zufriedengegeben und für die Schauspielerei die gleiche Gage akzeptiert, die auch Bill Shatner bekam – was seit unserem ersten Star Trek-Film immer unsere Politik gewesen war.) Nachdem schließlich Wochen vorübergegangen waren, konnte ich nicht länger warten: Ich ging ans Telefon und rief Mike Eisner an. Zu meiner Erleichterung nahm er meinen Anruf sofort entgegen.
 
 »Michael«, sagte ich zu ihm, »ich verstehe nicht, was hier vorgeht, nach all der Begeisterung, die Sie bei unserer Sitzung zeigten. Warum beantworten Sie Merritts Anrufe nicht?« Er ließ ein tiefer Seufzer hören und sagte: »Sehen Sie, ich habe hier ein großes Problem, Leonard. Ich fühle mich nicht wohl dabei, Sie mit der Verantwortung für diesen sehr teuren und sehr wichtigen Film zu betrauen. Schließlich hassen Sie Star Trek so sehr… hassen diesen Charakter, Spock, so sehr, daß Sie darauf bestanden haben, daß wir ihn umbringen. Sie haben es sogar von uns verlangt, Ihnen dies in ihrem Vertrag für Wrath of Khan zuzusichern!« Noch einmal fiel mir der Kiefer herunter: Die Geister von I Am Not Spock waren zurückgekehrt, um mich wieder heimzusuchen – diesmal in Form des Mythos, daß ich derjenige gewesen war, der den Vulkanier umbringen wollte. Als ich mich von dem Schock erholt hatte, protestierte ich: »Michael, das ist einfach nicht wahr! Ich hasse weder Spock noch Star Trek, und es war nicht meine Idee, den Charakter zu töten. Und es stand bestimmt nie in meinem Vertrag!« »Es stand nicht drin?« »Michael, eine Kopie meines Vertrages ist genau da, wo Sie jetzt sind, im Verwaltungsgebäude. Warum lassen Sie nicht jemanden danach suchen, damit Sie es selbst sehen können?« Er schwieg einen Augenblick, dann sagte er: »Wenn Sie sagen, daß es nicht drin steht, dann glaube ich Ihnen.« »Wirklich nicht. Schauen Sie, es ist sehr wichtig für mich. Ich denke, wir sollten uns noch mal treffen.« »Wie wäre es morgen?« fragte Michael, und um halb zehn am nächsten Morgen war ich wieder in seinem Büro. Während eines intensiven stundenlangen Gesprächs erklärte ich die Geschichte von I Am Not Spock und den falschen Eindruck, den dieses Buch geschaffen hatte; ich versicherte ihm auch, daß ich etwas zu Star Trek und zu Spocks Wiederbelebung
 
 beitragen wolle. Er dankte mir und versprach, ich würde bald etwas hören. Diesmal klappte es: Innerhalb von ein oder zwei Tagen bekam mein Agent einen Anruf von Paramounts Geschäftsabteilung, und bald danach hatten wir unseren Handel abgeschlossen. Ich sollte bei Star Trek III: The Search for Spock Regie führen und auch den von den Toten auferstandenen Vulkanier darstellen. Harve Bennett und ich begannen über das Drehbuch zu reden. Und dann gab es noch weitere Privatgespräche mit meinem Alter ego: NIMOY: Willkommen zu Hause, Spock. SPOCK: Danke. Ich muß zugeben, daß dieser ganze Prozeß einfach faszinierend war. NIMOY: Was meinst du? SPOCK: Spezifisch, dein persönliches Verhalten. Es ist schon ziemlich lange her, daß ich dich so strebsam und zielbewußt gesehen habe. Offensichtlich schätzt du diese Regieaufgabe sehr. NIMOY: Das tue ich. Ich habe schon immer bei Star Trek Regie führen wollen; ich glaube, ich möchte beweisen, daß ich dort etwas wert bin. Möchte zeigen, daß ich etwas dazu beitragen kann. SPOCK: Ich kann deiner Logik nicht folgen. Du porträtierst einen der populärsten Charaktere in der Science Fiction… NIMOY: Falsche Bescheidenheit war noch nie eine deiner Schwächen, Spock, oder? SPOCK: (steif) Ich bemühte mich, etwas klarzustellen… Dürfte ich fortfahren? NIMOY: Bitte. SPOCK: Da deine Darstellung von mir als von ›höchster‹ Wichtigkeit für die Serie betrachtet wird…
 
 NIMOY: Ein beabsichtigtes Wortspiel, nehme ich an. SPOCK: (ignoriert ihn völlig)… kann ich nicht erkennen, warum du denkst, du hättest nichts dazu beigetragen. NIMOY: Vielleicht… Vielleicht ist es so, weil ich das immer getan habe, als ich du war, Spock. Ich würde gern zeigen, daß Leonard Nimoy als er selbst einen Beitrag leisten kann. SPOCK: Du bist doch wohl nicht auf mich eifersüchtig? Wie du immer so gerne betonst: Ich bin nur ein erfundener Charakter. NIMOY: Es ist keine Eifersucht. Es ist so… Wenn ich etwas gebe, das über die Vorstellung eines Schauspielers hinausgeht… vielleicht wird das dann alle diese häßlichen Gerüchte zum Schweigen bringen – darüber, daß ich Star Trek ablehnen würde, und daß ich deinen Tod wollte. Darüber, daß ich nicht in einer zweiten Star Trek-Serie erscheinen wollte, damals, vor all den Jahren… SPOCK: Ah, ja. Das Angebot dieses ›Teilzeitjobs‹, wie du das bezeichnet hast. Wessen Idee war das? NIMOY: Sie kam von Ihm. Dem ›Schöpfer‹. SPOCK: Ich verstehe… Wie ich vorher schon gesagt habe, verstehe ich deine Suche nach Bestätigung und Akzeptanz. Aber manchmal muß sie aus anderen Bereichen als demjenigen resultieren, den du suchst. Es bleibt dir also gar nichts anderes übrig: Stürze dich in die anstehende Aufgabe. Du könntest vielleicht die letzte Ebene erreichen. NIMOY: »Die letzte Ebene?« SPOCK: Wir können es zu einer angemesseneren Zeit besprechen. Es gibt jetzt sehr viel Arbeit, die getan werden muß.
 
 Also tat ich das, was Spock weise vorschlug: Ich stürzte mich in Star Trek III mit der Begeisterung eines hungrigen Feinschmeckers, der sich zu einem prächtigen neungängigen Menü hinsetzt. Ich hatte vor, alles auszukosten! Harve und ich begannen uns regelmäßig zu treffen, um die Handlung zu besprechen. Wir kannten die grundsätzlichen Ideen, welche die Rahmenhandlung ergeben würden: Etwas sollte aus Spocks Sarg-Tubus auf dem GenesisPlaneten auftauchen, und der Vulkanier hatte McCoy gesagt, er solle sich an etwas ›erinnern‹. Alles, was wir tun mußten, war herauszufinden, was jene zwei Dinge waren – und sie in ein dramatisches Abenteuer einbinden, das schließlich zur Rückkehr Spocks führen würde. Schon früh entschieden wir uns, daß die Auferstehung des Vulkaniers kurz vor dem Ende des Films stattfinden sollte, damit die Spannung erhalten blieb. Bald wurden die Ideen der Geschichte herausgemeißelt: Der Planet, der von der Genesis-Welle eingehüllt wurde, entwickelt sich schnell – zu schnell, wie wir entdecken werden. Wegen seiner Gefahren für lebendige Wesen ist der Planet zum Sperrgebiet erklärt worden – eine Tatsache, die Kirk und seine Crew natürlich ignorieren werden! Um es noch interessanter zu machen, wird eine Lebensform nahe bei Spocks Sarg-Tubus entdeckt, fängt Dr. McCoy an, etwas über ›Logik‹ zu murmeln, und probiert den vulkanischen Nervengriff an Föderationsbeamten aus, während die Klingonen von der mächtigen Genesis-Maschine hören und sich dazu entschließen, sie unbedingt in ihre Finger zu kriegen. (Hier noch eine interessante Nebenbemerkung: Ursprünglich sah Harves Entwurf die Romulaner als die Bösewichter vor. Aber ich war schon immer mehr an den Klingonen interessiert, also schlug ich den Tausch vor, den Harve bereitwillig annahm. Bis heute wünschte ich, wir hätten in einem unserer Filme eine ernsthafte Studie der klingonischen Kultur
 
 betreiben können; ich denke, daß sie wunderbare Gegner von der ›dunklen Seite‹ sind. Bill Shatner erinnerte mich daran, daß es Gene Coon, unser geschätzter Produzent bei der Originalserie, war, der uns die Klingonen schenkte.) Mittlerweile ist Spocks Vater, Sarek, fuchsteufelswild – auf eine kontrollierte, logische Art natürlich – und sucht einen trauernden Kirk auf, weil er wissen will, warum der Admiral Spocks Katra – seine unsterbliche Seele – nicht nach Vulkan zurückbringt. Die Aufgabe, vor die Kirk und Co. gestellt werden, wird klar: »Gehen Sie zum Genesis-Planeten, holen Sie, was von Spock übrig ist, und bringen Sie es mitsamt McCoy zurück nach Vulkan. (Und hoffen Sie, verdammt noch mal, daß die Vulkanier wissen, was zu tun ist!)« Harve setzte sich hin, um das Drehbuch zu schreiben (das er erstaunlicherweise in sechs Wochen fertigstellte), während ich begann, andere Bereiche zu erkunden – besonders die Tausende von Details, Formen, Bildern und Farben, die in Star Trek III den Ton angeben würden. Zunächst jedoch fing ich an, sein Thema zu erforschen. Das Thema von Star Trek II konzentrierte sich eindeutig auf das Opfer und den Begriff, daß »das Wohl vieler schwerer wiegt, als das Wohl der wenigen… oder eines einzelnen«. War es möglich, daß diesmal das Wohl des einzelnen schwerer wog als das Wohl der wenigen oder das der vielen? Als ich zum ersten Mal eine Produktion von Henry V sah, war ich überwältigt von dem Aufruf zur Kameradschaft, den der König dazu benutzt, um seine zahlenmäßig unterlegenen Truppen für die Schlacht gegen die französische Übermacht in Agincourt um sich zu scharen. »Wir wenigen«, sagt er, »wir glücklichen wenigen, wir Schar von Brüdern… denn der, der heute zusammen mit mir sein Blut vergießt, soll mein Bruder sein.«
 
 Dieses Trompetensignal, das zu Loyalität und Freundschaft aufruft -Loyalität zu Kirk und Freundschaft für Spock –, würde für mich das führende Thema des Filmes sein. Was würden unsere Helden riskieren, um ihrer Verpflichtung für ihren Freund nachzukommen? Aus diesem Grund arbeiteten wir in Star Trek III sehr sorgfältig (und würden es in Star Trek IV wieder tun), um für jedes Mitglied der Enterprise-Brückenbesatzung spezielle Augenblicke zu definieren. Jeder hatte eine Aufgabe, um das auszuführen, was schließlich zu Spocks Rückkehr führen würde. Zum Teil, denke ich, daß ich von meiner Erfahrung bei Mission: Impossible beeinflußt wurde, wo jeder Charakter in jedem Abenteuer eine spezifische Arbeit zu vollbringen hatte. Kirk diente natürlich als Anführer des Abenteuers, und De Kelley hatte einige wunderbare Augenblicke in dem Film – als ein Katra-geschädigter Dr. McCoy, der zwischen vulkanischer Logik und seiner üblichen Gefühlsbetontheit hin und her schwankt. Der gute Arzt erscheint in einer schäbigen Bar (samt intergalaktischem Muzak und Kellnerinnen mit lackiertem Haar), und er gab Spock/McCoy-Hybridtexte von sich wie: »Worin besteht die Logik, mir anzubieten, mich nach Hause zu fahren, Sie Idiot?!« Zusätzlich sollten Scotty, Uhura und Sulu alle ihre Augenblicke in dem Film haben. Während Chekovs Fähigkeiten in diesem Film nicht speziell herausgestellt wurden, hoffe ich, daß wir es bei Walter mit den wunderbaren Chekov-Szenen in Star Trek IV wiedergutgemacht haben. Während Harve weiter am Drehbuch arbeitete, war es für mich auch schon Zeit geworden, die Besetzung vorzunehmen. Wir standen in der Hinsicht einigen Herausforderungen gegenüber. Wir hatten uns schon entschieden, daß der Charakter Saavik, Spocks halbvulkanischer Protege, ebenso zurückkehren würde wie Kirks Sohn David. Merritt Buttrick stand zur Reprise seiner Rolle als David zur Verfügung, aber
 
 mit Kirstie kamen wir in gewaltige Schwierigkeiten, was schade war, weil sie in The Wrath of Khan eine wunderbare Vorstellung gegeben hatte, und wir wollten sie unbedingt zurückhaben. Und sie wollte ebenso gerne zurückkehren. Wir wandten uns an sie, während das Drehbuch noch in Arbeit und das Gehalt, über das wir sprachen, vernünftig war. (Wir waren ehrlich erleichtert, denn Paramounts Honorarabteilung hatte bei Kirsties Vertrag für Wrath of Khan Mist gebaut. Sie war damals ein völliger Neuling gewesen, und Paramount hätte das Recht gehabt, eine Klausel in ihren Vertrag hineinzuschreiben, die sie dazu gezwungen hätte, in einer Fortsetzung für einen vorher festgesetzten Preis zu arbeiten. Aber Paramount hatte darauf verzichtet – und so war Kirstie jetzt eine freie Mitarbeiterin!) Es sah aus, als würde alles klappen. Sobald das Drehbuch fertig war, sandten wir es Kirstie und ihrem Agenten zum Lesen zu. Bald danach rief ihr Agent uns zurück und sagte: »Schauen Sie, es war uns vorher nicht klar, wie groß die Rolle sein würde, die Saavik in diesem Film haben würde. Wir ziehen hiermit unser früheres Angebot zurück. Das, was wir jetzt haben müssen…« Und er nannte einen Preis, der so weit jenseits unserer Reichweite war, daß mir der Kiefer herunterklappte. Ich bin sicher, weder Kirstie noch er merkte, daß die Gage, die sie für ihren zweiten Auftritt in Star Trek haben wollten, höher war, als das, was De Kelley nach siebzehn Jahren bekam! Wir konnten ihrem Preis weder vom Budget her noch aus moralischen Gründen zustimmen, aber Kirstie und ihr Agent blieben hart. Wir hatten keine andere Wahl, als uns eine neue Saavik zu suchen, und Kirstie ging einer wunderbaren Karriere entgegen, die zahlreiche Filme und die Serie Cheers einschloß.
 
 Schließlich entdeckten wir Robin Curtis, die eine reizende und sensible Vorstellung als Saavik gab. Die andere Besetzungskrise, der wir gegenüberstanden, war die des Anführers der Klingonen, Commander Kruge; tatsächlich gerieten Harve Bennett und ich uns deswegen sogar in die Haare. Wir ließen eine Menge verschiedener Schauspieler für die Rolle vorsprechen, aber keiner konnte es recht machen. Und dann fiel mir eines Tages ein Videoband von Edward James Olmos in die Hände, und ich entschied, daß er für die Rolle des Kruge perfekt wäre. Olmos hatte die Intensität, die ich suchte, aber Harve beharrte darauf, daß ihm die physische Statur fehlte, welche die Rolle forderte. Ich versuchte weiterhin, Harve davon zu überzeugen, daß Olmos der Mann für die Arbeit war, und Harve weigerte sich beständig zuzustimmen; wir waren an einem Patt angelangt.
 
 Robin Curtis als Saavik
 
 Bis zu dem Tag, an dem Christopher Lloyd sein Interesse an der Rolle aussprach. Lloyd war wohlbekannt für seine glänzende Arbeit als Reverend Jim in der Serie Taxi, und tatsächlich waren einige der Verantwortlichen im Studio besorgt darüber, daß man Lloyd wegen seiner Verbindung zur Comedy als ›Bösewicht‹ nicht ernstnehmen würde. Aber das stellte kein Problem dar, denn Lloyd ist ein hervorragender Schauspieler und ein absolutes Chamäleon. (In der Tat, wir erinnerten uns gut an das ausdrucksvolle Bild seines verzerrten Gesichtes, das als Schlußbild von One Flew Over the Cuckoo’s Nest diente.) Harve und ich ließen uns nicht beirren; als Lloyd zu verstehen gab, daß er die Rolle wollte, schätzten wir uns glücklich, ihn zu bekommen. Es war eine Freude, seine Darstellung von Kruge zu beobachten; er leckte sich die Lippen, als genieße er buchstäblich diese Rolle. Es machte mich glücklicher denn je, mit Klingonen zu arbeiten!
 
 Commander Kruge (Christopher Lloyd)
 
 Die weitere Besetzung der Außerirdischen ging ziemlich glatt voran. Eine kleinere Klingonenrolle, die des Maltz, wurde von einem damals noch unbekannten Schauspieler namens John Laroquette ausgefüllt (der durch Night Court berühmt werden würde). Wir fanden auch ohne viel Mühe die jungen Schauspieler, die Spock in den verschiedenen Altersstufen darstellten (obwohl ein junger Mann mit gefärbten Kontaktlinsen ausgestattet werden mußte wegen seiner unvulkanischen blauen Augen). Bald fand ich mich nur noch einer einzigen Besetzungsherausforderung gegenüber: die Rolle der vulkanischen Hohepriesterin T’Lar. Seit damals, in der Episode ›Amok Time‹, hatte ich noch immer die Erinnerung an die großartige Darstellung von Celia Lovsky als vulkanische Matriarchin T’Pau. Leider war Ms. Lovsky unterdessen gestorben – aber meine Hoffnung war es, für die Rolle der T’Lar jemanden mit ähnlich prachtvoller Ausstrahlung zu finden. Die wundervolle Celia Lovsky als T’Pau…
 
 Kurz zuvor hatte ich eine Fernsehproduktion von Medea gesehen, mit Dame Judith Anderson in einer Nebenrolle, und hatte ihre kraftvolle Vorstellung bewundert. Sie war jetzt fünfundachtzig Jahre alt, über das Alter hinaus, um Medea selbst zu spielen; aber zu ihrer Zeit war sie bekannt gewesen als die großartigste Schauspielerin, die jemals diese Rolle ausgefüllt hatte. Ich war entschlossen, sie zu finden und mit ihr die Rolle der T’Lar zu besetzen. Ich spürte ihren Agenten auf und fand heraus, daß sie in Santa Barbara lebte, nur wenig mehr als eine Stunde Fahrt von Los Angeles. Eine telefonische Unterhaltung wurde arrangiert. Ich stellte mich sorgfältig vor, nur um zu erfahren, daß sie noch nie von Star Trek gehört hatte! Trotzdem fragte ich, ob ich zu Besuch kommen und ihr ein Drehbuch zum Lesen bringen könnte. Sie war einverstanden, und am folgenden Samstag fuhr ich nach Santa Barbara hinauf, wo wir zum Mittagessen verabredet waren. Sie erwies sich als eine charmante Frau mit einem köstlichen Humor, die, trotz ihrer ›Größe‹ als Schauspielerin, nicht mehr als fünf Fuß groß war. Wir verstanden uns auf Anhieb; ich erklärte, daß wir einen gemeinsamen Freund in Elliott Silverstein hatten, der ihr Regisseur in A Man Called Horse gewesen war, während sie mit einem Blinzeln im Auge zugab, daß ihr Neffe ein ergebener Star Trek-Fan war, der drohte, sie zu verleugnen, falls sie sich weigerte, die Rolle zu spielen! Wir hatten eine wunderbare Zeit, unterhielten uns beim Mittagessen über Theatergeschichten, und hinterher überreichte ich ihr das Drehbuch und bat sie, mich anzurufen. Sie tat das einige Tage später. »Leonard?« sagte sie. »Ich habe einen schönen Trip gehabt!« »Wo waren Sie?« fragte ich nervös; ich hatte keine Ahnung, wovon sie sprach.
 
 Sie lachte. »Ich habe Ihr Drehbuch gelesen. Es ist köstlich, und ich würde liebend gerne mitmachen!« Da wir nun alle Besetzungshindernisse überwunden hatten, war es an der Zeit, mit den tatsächlichen Dreharbeiten zu beginnen – aber auch da stießen wir auf ein paar neue Probleme. Ich hatte naiverweise gedacht, Bill und der Rest der Besetzung würden es als angenehm empfinden, daß ich als Regisseur die Zügel in die Hand nahm – und würden selbstverständlich verstehen, daß ich für jeden nur das Beste wollte. Aber ich hatte keinen Bezug zu ihren Bedenken. Sie waren verlegen wegen der Verschiebung in der Dynamik, und sie fragten sich: »Warum hat man Leonard den Job gegeben? Weiß er, was er da tut?
 
 … und die großartige Dame Judith Anderson als T’Lar
 
 Was hat er mit mir und meinem Charakter vor? Ist das ein Ego-Trip, ein Jux, oder nimmt er seine Arbeit wirklich ernst?« Kurz vor Drehbeginn bat Bill Shatner um eine Besprechung wegen des Drehbuchs mit Harve und mir. Wenn ich sagen würde, daß die Begegnung angespannt war, dann wäre das eine Untertreibung. Bill wurde von seinem Rechtsanwalt begleitet, und seine erste Äußerung war: »Mit diesem Drehbuch will ich nichts zu tun haben.« Harve und ich entschieden uns, Bills Einwände einen nach dem anderen durchzugehen. Wir sagten: »Okay, gehen wir es Szene für Szene durch, und du sagst uns, welche speziellen Details dich stören.« Das machten wir während der nächsten paar Stunden. Und sobald Bill merkte, daß wir uns alle legitimen Beschwerdegründe, die er hatte, anhörten und uns darum kümmerten, entspannte er sich. (Ich bin mir immer noch nicht sicher, ob er absichtlich überreagiert hatte, um die Lage zu sondieren, oder ob er sich ernsthaft so aufgeregt hat.) So ähnlich war es auch mit den anderen sechs der glorreichen Sieben von der Enterprise: Auch sie hatten ihre Vorbehalte wegen dieses neuen Regisseurs, aber sie entschieden sich, zu schweigen und abzuwarten, was geschehen würde. (Es war ein Segen, daß ich mir dessen während der Dreharbeiten nicht bewußt war; ich habe es erst hinterher erfahren, als jeder in Interviews bekannte: »Ja, wir waren am Anfang ein wenig beunruhigt; Gott sei Dank hat Leonard gute Arbeit geleistet!«) Sobald die eigentlichen Dreharbeiten zu Star Trek III begannen, merkte die Besetzung, daß ich meine Rolle als Regisseur nicht als eine Lizenz zur Diktatur betrachtete. Ich war vielmehr daran interessiert, mit den Schauspielern zusammenzuarbeiten, von denen schließlich jeder Jahre damit zugebracht hatte, seinen Charakter kennenzulernen. Ich versuchte auch mein Bestes, um mich übergenau für die Arbeit eines jeden Tages vorzubereiten, und ich glaube, daß diese
 
 Tatsache, in Kombination mit meiner echten Zuneigung für jeden der Star Trek-Charaktere, dazu beitrug, die Spannungen allmählich abzubauen. Endlich kamen die Dreharbeiten im August 1983 in Gang – und die Dinge fingen an, tatsächlich interessant zu werden. Zuerst lassen Sie mich sagen, daß es keine Arbeit in meinem Geschäft gibt, die anspruchsvoller oder erschöpfender ist als die Regie. Bis dahin hatte ich bei ein paar Episoden von Night Gallery, einer Episode von Mission: Impossible, einer Episode von Harve Bennetts Serie The Powers of Matthew Starr und einer Episode von T. J. Hooker Regie geführt. Aber dies war mein erster großer Kinofilm. Lassen Sie mich ein wenig zur Verantwortung eines Regisseurs erklären: Er oder sie ist die Person, die dafür verantwortlich ist, daß alles richtig läuft. Zum Beispiel hatte ich im Falle von Star Trek III üblicherweise eine bestimmte Anzahl von Szenen an jedem vorgegebenen Tag auf dem Drehplan – und ich mußte sicher sein, daß die Aufnahmen glattgingen und das, was wir aufgenommen hatten, gut war. Um das zu können, mußte ich eine Menge Entscheidungen treffen: Wie wird die Szene genau gestaltet? Wie wird sie ausgeleuchtet? Werden an die Schauspieler irgendwelche speziellen physischen Anforderungen gestellt? Sollten StuntDoubles verwendet werden? Wenn wir Doubles verwendeten, in welchem Augenblick genau wird die Kamera wieder auf den Schauspieler selbst gerichtet? Muß uns die Abteilung für Spezialeffekte mit Rauch und Dampf versorgen? Soll es irgendwo Funken sprühen? Falls die Kleidung des Charakters verbrannt wird, wie verbrannt soll sie sein? Um also diese ganzen lebensnotwendigen Vorbereitungen zu treffen, ging ich im voraus mit den verschiedenen Abteilungsleitern (von Beleuchtung, Make-up, Kamera, Spezialeffekte, Garderobe und so weiter) die Szenen durch,
 
 und wir diskutierten und koordinierten alles. Um dieser und meinen anderen Verantwortlichkeiten nachkommen zu können, mußte ich spätestens um 7.00 Uhr im Studio sein, und am Abend kam ich nie vor Einbruch der Dunkelheit nach Hause. Aber gleichgültig wie übergenau man sich vorbereitet, es ist ein Naturgesetz, daß in letzter Minute etwas schiefgehen muß, was dann eine sofortige Umstellung erforderlich macht. Wenn wir im Freien drehen, kann sich das Wetter ändern, oder ein auf dem Set dringend benötigtes Ausrüstungsteil ist unauffindbar, weil jemand Mist gebaut hat. Die wirkliche Herausforderung war es, sich allen plötzlich auftretenden Veränderungen anzupassen und trotzdem die Aufgaben des Tages zu bewältigen: die angesetzte Szene zu filmen, in genügend verschiedenen Versionen und aus genügend verschiedenen Blickwinkeln, so daß sie in einer Montage zu etwas Aufregendem zusammengeschnitten werden kann. Und, natürlich, ist der Regisseur verantwortlich dafür zu sehen, daß die Darstellung des Schauspielers den gewünschten Effekt erzielt. Ich mußte meine Augen für eine enorme Anzahl von Details offenhalten – und aus diesem Grund war ich (und bin ich immer noch) sehr dankbar dafür, wenn mich Leute auf Probleme aufmerksam gemacht haben. Aus dem gleichen Grund versuchte ich auch eine Atmosphäre der Zusammenarbeit auf dem Set aufrechtzuerhalten, damit die Leute nicht bange waren, offen über Schwierigkeiten oder Ideen zu sprechen. Im Gegensatz zu Mike Eisners Enthusiasmus darüber, welch großer Vermarktungstrick es sei, mich als Regisseur für die Rückkehr von Spock zu verpflichten, waren die Leuten bei Paramount verständlicherweise ziemlich ängstlich, einen Novizen in den Regiesessel zu setzen. So sehr ich die Arbeit mit Harve Bennett genoß, es existierte eine gewisse Art von
 
 Spannung zwischen uns, weil Harve sich dafür verantwortlich fühlte, sowohl das Studio als auch den Film vor Schaden zu bewahren, für den Fall, daß ich nicht wußte, was ich tat. Er spielte die Rolle eines argwöhnischen Wachhundes des Studios, der jeden meiner Züge beobachtete und sich auf bemerkenswert teure Weise darum kümmerte, daß nichts schiefging – während ich der Hund an der sehr kurzen Leine war! Alles, was ich tat, wurde mikroskopisch geprüft. Ich erinnere mich an die allererste Szene, bei der ich in dem Film Regie führte: Sie zeigt Bill, der aus einem Sichtfenster der Enterprise herausschaut. Meine Absicht war es, die Kamera nur auf Bill gerichtet zu lassen, und sie langsam zurückzufahren, unterlegt mit Kirks Stimme, die sehnsüchtig vom Gefühl der Traurigkeit und Einsamkeit an Bord eines Schiffes erzählt. Ganz allmählich würde sich die Kamera zurückziehen und den Blick freigeben auf die wenigen auf der Brücke verbliebenen Leute. Jedoch konnte dieses Zurückfahren der Kamera nicht in einer Aufnahme bewerkstelligt werden. Ich mußte es so gestalten, daß die erste Aufnahme enden würde und die nächste dann Bill in der Bewegung zeigte. Die Aufnahmen mußten dann zusammengeschnitten werden – eine übliche Verfahrensweise, aber anscheinend gab es in Harves Kopf eine definitive Frage, ob diese zwei Szenen wohl nahtlos zusammenpassen würden. Ohne mein Wissen nahm er den Film und sauste damit zum Cutter, um zu sehen, ob die Anstrengungen meines ersten Tages erfolgreich waren. Ich fand es am nächsten Tag heraus, als Harve auf das Set kam und jemand anderem gegenüber (mit ziemlich offensichtlicher Erleichterung) erwähnte: »Die Aufnahmen ließen sich fabelhaft zusammenschneiden!« Ich hatte die erste Prüfung bestanden.
 
 Doch trotz all der Spannungen und Herausforderungen, denen ich als Regisseur gegenüberstand, war ich nie glücklicher gewesen. Die Arbeit war anstrengend und erfüllend. Und mit Star Trek III begann ich wirklich, Joe Sargents begeisterte Notiz von damals zu verstehen, als er auf sein Drehbuch schrieb: »Und wir sind gestartet!« Wir sind auch sehr schnell ›gestartet‹ in den frühen Szenen von Star Trek III, in denen Spocks Tod fast sofort von einem Geheimnis umgeben ist: McCoy wird in Spocks Quartier in einem seltsamen Geisteszustand aufgefunden; er drängt Kirk mit der Stimme des Vulkaniers, sich zu ›erinnern…‹. Bald danach, bekommt Kirk einen Überraschungsbesuch von Spocks Vater Sarek und erfährt, daß er Spocks Körper finden und ihn zusammen mit McCoy nach Vulkan bringen muß. Ich war sehr zufrieden mit der Gedankenverschmelzungsszene zwischen Kirk und Sarek; sie war wunderbar gespielt, sowohl von Bill Shatner als auch von Mark Lenard. Die Musik des Komponisten James Horner für diese Szene vergrößerte das Gefühl des Geheimnisvollen noch mit ihrem distanzierten, gespenstischen Klang der Holzblasinstrumente. Einer der geistreichsten Momente des Filmes kommt dann, wenn Kirk, nachdem man ihm die Enterprise verweigert und ihn davor gewarnt hat, zum Genesis-Planeten zurückzukehren, sich bei Sulu und Chekov zurückmeldet, die ihn bereits erwartet haben. SULU: KIRK:
 
 Die Antwort, Sir?
 
 Die Antwort ist nein. Ich werde trotzdem gehen! 
 
 Das ist unser Held! Bald danach, geht Kirk los, um McCoy aus dem Krankenhaus zu entführen, in welchem der Arzt psychiatrischen Tests unterzogen wird. Kirk erklärt, daß McCoys geistiger Zustand das Ergebnis davon ist, daß Spock
 
 sein Katra in das Gehirn des Arztes übertragen habe. Die Antwort brachte einen der größten (und liebevollsten) Lacher in dem Film. MCCOY:Dieser grünblütige Hundesohn! Das ist seine Rache für all die Debatten, die er verloren hat! In dieser besonderen Szene begrüßte Kirk McCoy mit dem Satz: »Wie viele Finger halte ich hoch, Pille?« während er seine Hand zum vulkanischen Gruß erhebt. Aber Bill hatte das gleiche Problem wie Celia Lovsky in ›Amok Time‹ – er konnte seine Hand einfach nicht in die erforderliche Haltung bringen. (Bill ist eben kein Vulkanier!) Wir mußten ihm schließlich helfen, brachten an den Seiten seiner rebellischen Finger doppelseitiges Klebeband an und fixierten sie dann mit einem Stück ganz feiner dünner Angelschnur in der richtigen Position. Es war während McCoys ›großer Flucht‹ aus dem Krankenhaus, als Sulu seine Mission: Impossible-Aufgabe ausführte, ohne die Spock niemals von den Toten hätte zurückgebracht werden können. Um McCoy zu helfen, lenkt Sulu einen humorlosen, turmhohen ›Monolithen‹ von Sicherheitswache ab, der zu Beginn der Szene an seiner Station sitzt. SULU: Nicht allzuviel zu tun?
 
 WACHE: (richtet sich zu seiner vollen, einschüchternden Höhe
 
 auf) Werd bloß nicht frech, du Zwerg. Nachdem Kirk McCoy aus seiner Zelle begleitet, versucht der verwirrte Wächter, sie aufzuhalten, aber Sulu schreitet ein und schleudert den gigantischen Burschen locker über seine Schulter. Als der Wächter daliegt, betäubt und unfähig, sich zu
 
 bewegen, zerstört Sulu in aller Ruhe mit einem Energiestrahl aus einer kleinen Waffe die Sicherheitskonsole; dann, auf seinem Weg hinaus, sagt er über seine Schulter hinweg: »Bezeichne mich nie wieder als ›Zwerg‹!«
 
 Überlebensgroß: George Takei, der als Sulu die Konsole der Wache (»Werd nicht frech, du Zwerg!«) zerstört
 
 George Takei war glücklich, seinen Charakter wohlverwendet zu sehen – aber er opponierte heftig gegen die Bezeichnung ›Zwerg‹ in Verbindung mit Sulu. »Sulu ist kein Zwerg«, beharrte George, »und die Fans werden uns die Szene keine Sekunde lang abkaufen!« Nach vielen Diskussionen überzeugte Harve Bennett ihn schließlich davon, die Szene auf zwei Arten zu drehen – eine mit der Bezeichnung ›Zwerg‹ und eine ohne. Und die bessere der beiden Szenen würde dann genommen werden. (Harve, er sei gesegnet, hat sich da für mich eingemischt – ich erfuhr von Georges Protesten erst viel
 
 später.) George war sich so sicher, die ›Zwerg‹-Szene würde nicht wirken, daß er schockiert war, sie im fertigen Film zu sehen. Aber als er den donnernden Beifall des Publikums bei dem Satz »Bezeichne mich nie wieder als Zwerg!« hörte, merkte er, daß er sich geirrt hatte, und war großzügig und ehrlich genug, um es jedem zu erzählen. Das nächste Besatzungsmitglied mit einem Auftrag war Uhura, die auf einer ruhigen Transporterstation im Raumdock Dienst tat. Bei ihr war ein junger Fähnrich, dem wir alle wegen seines Dialoges den Spitznamen ›Mr. Abenteuer‹ gaben: Während Uhuras Karriere sich ihrem Ende zuneige und sie vielleicht damit zufrieden sei, »im hintersten Winkel der Galaxis zu stecken«, wo nie etwas geschehen würde, sei er noch jung und sehne sich nach Abenteuern und Überraschungen. Und eine Überraschung ist genau das, was er bekommt, als Kirk und seine Crew unerwartet auf der Station erscheinen, damit Uhura sie illegal zur Enterprise hinüberbeamen kann. Sie wedelt mit einem Phaser vor ›Mr. Abenteuer‹ herum, der sie mit großen Augen anstarrt, und zwingt ihn dann, sich in einen Einbauschrank einzuschließen. Leider hatte Nichelle bis dahin nur sehr selten viel Text in einem Star Trek-Drehbuch gehabt, außer dem Standardsatz: »Grußfrequenzen geöffnet, Sir«; und ihre Dialoge beschränkten sich meist auf Gespräche mit der Brücken-Crew. Wir dachten, daß es längst überfällig war, ihren Charakter dabei zu zeigen, wie sie in einer Situation tatsächlich die Verantwortung übernahm, in einer Art, die deutlich machte, daß das Ergebnis der Szene in ihren Händen lag. Nichelle war sich eindeutig bewußt, daß sie hier einen speziellen Augenblick hatte, und das kann man auch deutlich in ihrer Darstellung sehen. Das Publikum betete sie an!
 
 Die Zuschauer liebten auch Jimmy Doohans Darstellung als listiger Ingenieur Scott, der den ›Saft‹ aus dem TranswarpAntrieb der Excelsior gestohlen hat, damit das neueste und feinste Raumschiff von Starfleet stotternd zum Halten kommt, bei dem Versuch, der gekaperten Enterprise und ihrer fröhlichen Diebesbande zu folgen. Eine Frau, mit der man rechnen muß: Nichelle Nichols in der wundervollen ›Mr. Adventure‹ Szene
 
 Sobald unser ›Impossible Mission‹-Team aus dem dreiundzwanzigsten Jahrhundert die Enterprise erfolgreich gestohlen und mit Warpgeschwindigkeit zum verbotenen Genesis-Planeten geflogen ist, verdunkelt sich die überschwengliche Stimmung des Filmes abrupt, wenn Kirks Sohn David von Commander Kruge und seinen Leuten getötet wird. (Tatsächlich konnte sich Harve, als er zum ersten Mal an dem Drehbuch schrieb, nicht entscheiden, ob Saavik oder David sterben sollte; wie er es ausgedrückt hat: »Wir ließen das Messer an Saavik vorübergehen, genau wie der Klingone im Film.« Schließlich entschied er, daß es nur für David
 
 dramatisch wäre zu sterben – da es David gewesen war, der instabile Protomaterie beim Genesis-Projekt verwendet hatte. Davids Ermordung war also in gewisser Weise eine karmische Vergeltung dafür, daß er Mutter Natur zum Narren halten wollte.) Kirks Reaktion auf die Nachricht vom Tode seines Sohnes ist ein sehr kraftvoller Moment, und bevor wir uns auf das Drehen der Szene vorbereiteten, sagte ich: »Okay, würden bitte alle mal das Set verlassen! Ich möchte mit Bill sprechen.« Ich fand, die Szene war für den Charakter von Kirk so wichtig, daß es das beste für uns wäre, wenn wir es in einer sehr privaten und entspannten Atmosphäre besprechen würden. Gehorsam gingen Ensemble und Crew – sogar Harve Bennett – hinaus, ließen Bill und mich allein auf der Brücke. Nun, Bill und ich waren dafür bekannt, daß wir gelegentlich unsere Meinungsverschiedenheiten hatten. Und aus irgendeinem Grund gerieten wir beide plötzlich in eine etwas schrullige Stimmung, trotz des Ernstes der vor uns liegenden Szene; vielleicht versuchten wir beide, ein bißchen Dampf abzulassen, bevor wir uns einer so düsteren Angelegenheit zuwandten. Fragen Sie mich bloß nicht, wie es begonnen oder wer damit angefangen hat: Alles, woran ich mich erinnern kann, ist, daß Bill plötzlich dieses Funkeln in den Augen bekam, und ich wußte, was er dachte. Und er wußte offensichtlich, daß ich es wußte, weil wir einen verschwörerischen Blick austauschten. Alle anderen waren weg (hingen aber noch in Rufweite herum), wir machten einen Moment Pause – und dann knallte Bill seine Faust auf die Konsole. »Verdammt, Leonard!« brüllte er – in einem seiner weniger überzeugenden Auftritte. »Es ist mir egal, was du denkst! Kirk würde es niemals so machen!« »Nein, meine Art ist die richtige!« schrie ich zurück, mit so viel Wut, wie ich nur aufbringen konnte. »Und falls du es noch
 
 nicht gemerkt haben solltest, ich bin der Regisseur! Und das ist genau die Art, wie du es machen wirst!« »O ja? Gut, das werden wir ja sehen, Herr Regisseur!« Wieder schlug er seine Faust auf die Konsole. Ich fing selber an, ein wenig mit meiner Faust herumzuhämmern. »Ja verdammt, das werden wir sehen!« An diesem Punkt konnte sich keiner von uns noch länger halten. Bill grinste, mich zerriß es fast, und wir beide lachten lauthals, bevor wir uns den ernsteren Themen zuwandten. Es war ganz gut, daß die Kameras nicht liefen, denn unsere kleine Vorstellung hat niemanden täuschen können. Das Ensemble ignorierte uns geflissentlich, und so machten wir uns wieder an die Arbeit.
 
 Bill und der Regisseur in einer der typischen gewalttätigen 
 
 Auseinandersetzungen auf dem Set 
 
 In der fraglichen Szene steht Kirk auf der Brücke der Enterprise, als er von Saavik hört, daß David gerade eben von den Klingonen auf der Planetenoberfläche umgebracht worden ist. Kirks Text lautete: »Du klingonischer Bastard! Du hast meinen Sohn umgebracht!« Und er konnte auf viele verschiedene Arten gebracht werden – wütend, machomäßig, oder voller Gram… Bill war sehr empfänglich für das, was ich ihm zu sagen hatte – aber ich konnte ihm nicht allzu viele Ratschläge erteilen, außer: »Es ist deine Entscheidung; du mußt entscheiden, wie weit du dabei gehen willst, wie sehr Kirk in diesem Moment emotionell verwundbar sein soll, wieviel von der Fassade des unzugänglichen Helden du abstreifen willst. Meinem Gefühl nach kannst du ziemlich weit gehen – aber entscheide selbst.« Wir fingen an, die Szene zu gestalten, und Bill entschied sich, daß es Kirks instinktive Reaktion beim Hören der fürchterlichen Nachricht sei zurückzuweichen, sich zurückzuziehen beim Versuch, die Kontrolle über sich selbst zu behalten. Ich war einverstanden, und wir positionierten Bill in der Nähe des Kommandosessels, damit er rückwärts darauf zugehen konnte. Nun gut, Bill ging weiter, als ich erwartet hatte – er stolperte rückwärts und fiel hin, als ob die Worte ›David ist tot‹ nach ihm gegriffen und ihn physisch niedergeschlagen hätten. Es war sehr bewegend, sehr rührend und sehr kraftvoll – und in gewisser Weise ein wenig beängstigend, weil wir nur hoffen konnten, daß jeder, der den Film sehen würde, ebenso empfand. Es genügte ein kleines Kind im Publikum, das darüber kicherte, daß Kirk die Balance verlor und auf seinem eigenen Schiff hinfiel, und der Moment war verloren. Aber Bill machte weiter – und ich sah zu, wie Kirk sich vom Boden erhob, seine betäubte Verzweiflung abstreifte und in
 
 Zorn geriet mit den Worten: »Du klingonischer Bastard, du hast meinen Sohn getötet…!« Es war so völlig überzeugend – ich dachte wirklich, daß er tatsächlich hingefallen sei –, daß ich hinterher zu ihm hinübersauste und fragte: »Bill, bist du in Ordnung?« »Natürlich«, sagte er. »Glaubst du, wir können das so nehmen?« Seine Darstellung war so schön, daß am nächsten Tag, nachdem die Verantwortlichen von Paramount es gesehen hatten, ein begeisterter Jeff Katzenberg mich auf dem Set anrief. »Leonard! Glückwunsch! Ich habe gerade die wunderbare Szene mit Bill gesehen. Warum haben Sie all diese Jahre Ihre Zeit mit Spielen verschwendet? Sie sind ein Regisseur!« Danke, Jeff – aber ich glaube wirklich, der Anruf hätte Bill gelten sollen. Da wir gerade über Jeff Katzenberg sprechen: Er und ich hatten ein kleine Nebenwette darüber laufen, wie das Publikum auf eine besondere Szene reagieren würde. In The Search for Spock altert Spocks regenerierter Körper schnell, ebenso wie der Genesis-Planet. Und wie wir alle aus der Episode ›Amok Time‹ wissen, machen vulkanische Männer alle sieben Jahre eine Paarungszeit durch, das Pon-farr. Wenn sie sich nicht paaren können, sterben sie. Glücklicherweise ist Saavik da und merkt, was mit ihm geschieht. In dem vielleicht zärtlichsten Moment des Filmes führt sie ihn mitfühlend durch den Anfang des vulkanischen Vereinigungsrituals, indem sie ihn die vulkanische ZweiFinger-Umarmung lehrt, die viele Jahre zuvor von Mark Lenard und Jane Wyatt als Spocks Eltern in ›Journey to Babel‹ verwendet wurde. Jedesmal wenn ich diese Szene beobachte und sehe, wie Saavik den jungen Spock durch diese ruhige Version des
 
 vulkanischen Vorspiels führt, werde ich an das Stück und den Film Tea and Sympathy erinnert. Anstelle von Saaviks Stimme kann ich fast Deborah Kerr hören, wie sie den berühmten letzten Satz sagt: »Wenn du älter bist und hiervon erzählst – und das wirst du –, dann sei bitte freundlich.« Harve Bennett und ich waren mit der Szene zufrieden, als sie fertig war, aber Jeff schüttelte den Kopf, als er sie im Vorführraum zum ersten Mal sah. »Leonard, Harve – Sie sollten das wirklich herausschneiden. Das Publikum wird nur darüber lachen.« »Nein, das wird es nicht tun, Jeff«, sagte ich. »Wollen wir wetten?« »Sicher.« »Okay«, sagte Jeff. »Ich wette mit Ihnen beiden einen Dollar, daß Sie und Harve unrecht haben.« »Nur einen Dollar?« fragte ich. »Warum nicht einhundert? Eintausend?« »Ja«, fügte Harve hinzu. »Eine Million. Wenn Sie da so sicher sind, Jeff…« »Einen Dollar für jeden von Ihnen, falls ich unrecht habe. Und einen Dollar von jedem von Ihnen, falls ich recht habe«, wiederholte Jeff fest. »Gilt unsere Wette oder nicht?« »Sie gilt«, antworteten Harve und ich im Chor. Ich weiß nicht, wo Harve seinen Dollar aufhebt, aber meiner hängt in meinem Büro an der Wand. Er ist signiert und gerahmt, darunter ist eine kleine Messingtafel, auf der steht: »Ich wette, daß die Pon-farr-Szene einen Lacher erntet. Jeff Katzenberg, April 1984.« Obwohl Star Trek III Spock wiederbelebte, wurde in dem Film ein anderes sehr geschätztes Mitglied des Star TrekUniversums getötet: die Enterprise selbst. Die Geschichte sickerte natürlich durch, bevor der Film in die Kinos kam – es ist praktisch unmöglich, irgend etwas vor den Star Trek
 
 Verehrern so lange geheimzuhalten. Noch einmal gab es einen Aufschrei – nichts im Vergleich zu der Reaktion auf die Nachricht von Spocks Tod, aber laut genug, daß wir davon hörten. Aber wir hatten das Ableben des Vulkaniers überstanden, und so haben wir auch die Nachricht über den Protest mühelos verkraftet. Tatsächlich war ich mehr als nur zufrieden mit den Szenen rund um die Zerstörung der Enterprise. Die Leute bei Industrial Light and Magic versorgten uns mit spektakulären Bildern des Schiffes, wie es hinabstürzt in seinen feurigen Tod; und die Szene, in der die Besatzung auf einem Bergrücken auf dem Genesis-Planeten steht und seinen Feuerstreif über den Himmel ziehen sieht, war denkwürdig. KIRK: Mein Gott, Pille, was habe ich getan? MCCOY:Was du tun mußtest. Die letzten Drehtage waren für mich die größte Herausforderung, denn bis dahin war der erwachsene Spock noch nicht im Film aufgetreten. Ich habe schon bald einen gewaltigen Respekt vor all denen entwickelt, die beides tun in einem Film, spielen und Regie führen! Zuerst versuchte ich wie üblich um sieben Uhr morgens zu kommen, um mit der täglichen Arbeit zu beginnen, und dann, während andere Arbeiten im Gange waren, zu verschwinden, um mein SpockMake-up zu bekommen. Was für ein Fehler! Mittendrin wurde ich jedesmal weggerufen, um jemandes Garderobe oder die Beleuchtung oder einen Spezialeffekt zu kontrollieren, und rannte dann mit einer fertigen vulkanischen Augenbraue oder einem Vulkanierohr auf dem Set herum. Und wenn es dann Zeit war für Spock, vor die Kamera zu treten, sah ich immer noch wie ein sehr seltsamer vulkanisch-menschlicher Mischling aus. Ich
 
 merkte bald, daß meine einzige Möglichkeit, alles auf die Reihe zu bekommen, darin bestand, das Make-up komplett zu haben, bevor ich als Regisseur die Bühne betrat. Und das bedeutete, daß ich nicht später kommen durfte, als fünf Uhr morgens, und stillsitzen mußte, bis das vulkanische Make-up fertig war. Ganz ehrlich, das hat mir nicht gerade Spaß gemacht. (Obwohl ich es im nächsten Star Trek-Film sogar noch öfter habe tun müssen.) Eine der ersten Szenen, in denen Spock auftrat, zeigte ihn, bewußtlos auf einem Bett in der Krankenstation liegend, und McCoy, der zu ihm sprach. Als Regisseur brachte mir das einige frustrierende Augenblicke ein. Als Schauspieler wußte ich, daß ich die Szene nicht vermasseln durfte, indem ich meine Augen öffnete, um zu beobachten, wie die Szene lief – ich konnte De Kelleys Darstellung tatsächlich nicht sehen, konnte nur nach dem Klang seiner Stimme gehen und mußte mich auf das Gefühl des Kameramannes verlassen, ob die Szene gut war oder nicht. Also wandte ich mich am Ende jeder Einstellung an De und fragte: »Nun, wie ist es gelaufen? Hast du es richtig gemacht?« Bei einem anderen Schauspieler wäre ich wirklich nervös gewesen. Doch Gott sei Dank war es De Kelley, ein Star TrekVeteran, der verdammt gut weiß, wie er eine Szene spielen muß! Aber De zog mich erbarmungslos auf damit, wie ich mit geschlossenen Augen Regie führte. »Hör endlich auf damit, Leonard!« sagte er grinsend, sobald wir die Aufnahme beendet hatten. »Aufhören womit?« »Glaube nur ja nicht, daß ich es nicht sehe, wenn du guckst! Du versuchst, mich durch das Flattern deiner verdammten Augenlider zu dirigieren!«
 
 In mancher Hinsicht waren die Aufnahmen der letzten Szene des Filmes die schwierigsten, denn als Schauspieler mußte ich mich auf meinen Text als Spock konzentrieren – und als Regisseur gleichzeitig auch noch auf alle anderen sonst. Die fragliche Szene erforderte es für Spock, sich durch eine Unterhaltung mit Kirk hindurchzukämpfen, während er versucht, stückchenweise ihre Beziehung zu rekapitulieren, und die anderen Besatzungsmitglieder der Enterprise erwartungsvoll dabei zusehen. Die Gedächtnis-Speicherbanken des Vulkaniers sind noch nicht wieder in Funktion, und so ist er voller Fragen: Wer sind Sie? Kenne ich Sie und diese anderen Leute? Warum kamen Sie meinetwegen zurück? Die letzten Sätze des Filmes sind voller Hoffnung, daß Spock bald wieder er selbst sein würde. SPOCK: (mit einem Aufflackern unterdrückter Freude) Jim. Ihr Name ist… Jim. KIRK: Ja, Spock! Ja. Die Szene endet damit, daß sich die Crew glücklich um ihren vulkanischen Freund versammelt, um ihn bei seiner Rückkehr willkommen zu heißen. Als Regisseur ermutigte ich sie alle, Spock zu umarmen, falls sie es könnten. Zwar leuchteten alle ihre Gesichter eindeutig vor Freude, doch keiner von ihnen hat es gewagt, den Vulkanier zu umarmen (obwohl Nichelle Nichols herzlich ihre Hände nach mir ausstreckte, und De Kelley jegliche Spannung abbaute, indem er sich lächelnd an den Schädel tippte, als wolle er sagen: »Erinnerst du dich, mein Freund? Du warst hier zur Miete drin…«). Ich glaube, man berührt Spock einfach nicht! Schließlich fiel die letzte Klappe. Wir fügten den Abspann dazu, und dann war es Zeit, die Haupttitel vorzubereiten. Es ist Tradition, daß in jeder Star Trek-Episode und jedem Star Trek
 
 Film Bill Shatners Name zuerst kommt, gefolgt von meinem, und dann De Kelleys. Aber diesmal war es Zeit, mit dieser Tradition zu brechen; wenn mein Name in den Eröffnungstiteln erschien, wäre der ganze Zauber dahin. Es wäre offensichtlich, daß Spock so zurückkäme, wie wir ihn kennen. Ich erklärte das Problem den Verantwortlichen bei Paramount, und sie stimmten mir zu – daher erscheint bis heute, lange nachdem das Geheimnis gelüftet wurde, mein Name nur als der des Regisseurs im Vorspann. Drei Wochen bevor Star Trek III: The Search for Spock Premiere hatte, lud mich Jeff Katzenberg zu einer Sitzung in sein Büro ein. Die Chefetage von Paramount hatte den fertigen Film gesehen, und als ich sein strahlendes Gesicht sah, wußte ich, daß die Antwort positiv gewesen war. »Leonard«, sagte er, »meinen Glückwunsch! Wir wissen, daß Star Trek III ein Erfolg werden wird – aber es gibt etwas, was wir Ihnen jetzt sagen wollen, damit Sie wissen, daß unsere Entscheidung nichts mit einem Kassenerfolg zu tun hat: Wir wollen, daß Sie noch einen für uns machen. Diesmal sind die Stützräder weg! Geben Sie uns Ihre Vision von Star Trek!« SPOCK: Ich mache mir langsam Sorgen wegen deiner Neigung zur Gewalt. NIMOY: Neige ich dazu, Spock? Aber ich betrachte mich selbst als Pazifist! SPOCK: Darf ich auf deinen letzten Film hinweisen, der die Zerstörung der Enterprise und den Tod der GrissomCrew, den Tod von David Marcus, Commander Kruge und den ihn begleitenden Klingonen zeigt, ganz zu schweigen von der Verwundung des Sicherheitspostens in Dr. McCoys Krankenzimmer und die…
 
 NIMOY: Ein Punkt für dich! Ich werde versuchen, es das nächste Mal besser zu machen…
 
 14 Ich, Spock oder:
 
 Die letzte Ebene auf den Straßen von San Francisco
 
 Hier sind einige Dinge, die ich weiß: Ich bin Spock, Sohn von Sarek von Vulkan und Amanda von der Erde; ich bin ein Wissenschaftler, ausgezeichnet mit den höchsten Preisen und Titeln, die von der vulkanischen Akademie der Wissenschaften verliehen werden. Ich verbrachte meine jungen Jahre unter den wachsamen Augen meiner Eltern… und den spöttischen Blicken meiner jungen Schulkameraden, die meine gemischte Abstammung verspotteten. Gelegentlich reagierte ich emotional auf ihren Spott – doch das diente nur dazu, ihre Verachtung zu vermehren und ihre Behauptung zu stützen, daß ich niemals ein richtiger Vulkanier werden könnte. Als Ergebnis davon habe ich mein Leben lang beharrlich versucht, den Prozeß des logischen Denkens zu erreichen, frei von verunreinigenden Emotionen. Dies hat meiner menschlichen Mutter einigen Kummer verursacht; aber sie hat es verstanden, denn auch sie hat sich in dieser Hinsicht arrangiert. Sie hat sich für ein Leben mit Vulkaniern entschieden, wenn auch nicht wirklich als eine von ihnen; man könnte sagen, sie hat einen Weg gefunden, so zu leben wie diese, ohne zu versuchen, eine von ihnen zu sein. Ich dagegen bin recht stolz darauf, mich selbst als Vulkanier zu bezeichnen. Diese Dinge weiß ich, und noch mehr: Ich verließ Heim und Familie unter beunruhigenden Umständen, um meine Laufbahn als Wissenschaftsoffizier zu beginnen, in einer vielsprachigen Versammlung verschiedener Spezies von vielen verschiedenen Planeten, vereinigt zu einer Organisation, bekannt unter dem Namen Starfleet, unter der Führung der Föderation der Vereinten Planeten. Während einer Periode von Dienstjahren an Bord der Enterprise – zuerst unter Captain Pike, später unter seinem Nachfolger,
 
 Captain Kirk – war ich an einer Anzahl gefährlicher Missionen beteiligt, von denen eine zu meinem Tod führte. Ich erzähle dies jetzt so, wie man es mir berichtet hat. Nach meinem Tod riskierten mehrere befreundete Crewmitglieder ihre Karrieren – und sogar ihr Leben –, um zum GenesisPlaneten zurückzukehren, weil sie Grund hatten zu glauben, daß es dort eine Hoffnung gab, mich retten zu können. Und genau das taten sie. Es war ein überstürztes Abenteuer ihrerseits, völlig unlogisch und völlig menschlich. Ich bin ihnen dankbar. Meine Freunde brachten meinen Körper nach Vulkan zurück, wo die physische Hülle mittels eines alten vulkanischen Rituals mit ihrer spirituellen ›Essenz‹, ihrem Katra, wiedervereinigt wurde. Ich habe seitdem begonnen – durch viele Denkanstöße, Diskussionen und Nachforschungen –, mich daran zu erinnern, wer diese Leute sind. Ich habe Unmengen wissenschaftlicher und historischer Daten aufgenommen, so daß ich mich als nützlich erweisen kann, wenn ich zusammen mit meinen Gefährten eine neue Reise antrete: Wir werden zur Erde zurückkehren und uns vor Gericht für ihre Taten in Zusammenhang mit meiner Rettung verantworten. Nachdem ich viele der Erinnerungen an meine Erfahrungen verlor, habe ich mich selbst dadurch gebildet, daß ich vieles auswendig lernte. Doch trotz all des Wissens, das ich wiedererlernt habe, bin ich mir bewußt, daß es vieles gibt, was ich noch nicht weiß. Es gibt ein altes Sprichwort, das sagt: »Er, der nicht weiß, was er nicht weiß, ist ein Narr, den man meiden sollte.« Meine Mutter beharrt darauf, ich würde irgendwann entdecken, daß ich Gefühle habe. Ist dies eine willkürliche Projektion ihres menschlichen Herzens? Sie bietet mir Liebe
 
 an; vielleicht werde ich eines Tages einen Weg finden, sie zu erwidern. Aber jetzt ist es an der Zeit, mit meinen Freunden zusammen abzufliegen. Ich gehe an Bord des klingonischen Bird of Prey, des Schiffes, welches uns zur Erde bringen wird. Es gibt da etwas, das in der Art eines Traumes die Atmosphäre dieser Reise durchdringt – etwas, das an Spiegelbilder erinnert, die einander reflektieren. Es scheint, als ob ich einen Doppelgänger habe, ein gespenstisches Ebenbild. NIMOY: Du wirst durch diese Tür hereinkommen, Spock. Saavik hat Captain Kirk von den Ereignissen rund um den Tod seines Sohnes erzählt. Sie wird dir eine gute Reise wünschen, und du wirst antworten: »Leben Sie lange und in Wohlstand, Lieutenant.« Dann wird sie gehen, und du wirst eine kurze Unterhaltung mit Kirk haben. Du wirst um Entschuldigung dafür bitten, daß du deine Uniform verlegt hast; er wird dir sagen, daß du deine Station einnehmen sollst, und dann wirst du gehen. Während des ganzen Vorgangs wirst du, vage desorientiert, versuchen, die Teile des Puzzles zusammenzusetzen. SPOCK: Sehr gut. Und wann werde ich das tun? NIMOY: Du wartest außerhalb der Tür. Ich werde sagen: »Action.« Wenn Kirk und Saavik ihren Dialog beendet haben, wird sich die Tür öffnen. Du wirst hereinkommen und anfangen. SPOCK: Sehr gut. Die Information, die ich bekommen habe, ist offenbar bekannt als eine ›Regieanweisung‹. Sie ist klar, sparsam, präzise. Admiral Kirk, Saavik und ich stellen unsere Funktionen dar –
 
 zwei-, drei-, sogar viermal, obwohl ich von der Notwendigkeit der Wiederholung befremdet bin, da ich jedesmal präzise das tue, wozu man mich instruiert hat. Schließlich sagt der ›Regisseur‹: »Gut! Machen wir weiter!« Ich habe ihn früher schon gesehen. Als meine Kollegen mich für das Fal-tor-pan, die Wiedervereinigungszeremonie, nach Vulkan brachten, war ich bewußtlos – aber nach der Prozedur, als ich Kirk und den anderen gegenüberstand, war er da. Ich war benommen, kaum gewahr meiner Umgebung… aber ich wußte, daß er da war: ›Nimoy, Regisseur.‹ Jetzt bin ich mir seiner Gegenwart viel bewußter. Er ist energisch, entschlossen, anscheinend gut vorbereitet und qualifiziert, seine Arbeit zu tun, und doch… gibt es da einen Zwang, einen Unterton, etwas Unausgesprochenes, das auf seine Aktivitäten abfärbt. Ich spüre, daß es da etwas Verborgenes gibt, daß etwas Persönliches auf dem Spiel steht, wie es auch mir erging, bei meinen Vorbereitungen auf ›die letzte Ebene‹. NIMOY: Was ist das, Spock? Du hast es jetzt zweimal erwähnt, einmal, als ich mit den Dreharbeiten zu Star Trek III begann. SPOCK: ›Die letzte Ebene‹ ist eine Prüfung: Eine Zusammenfassung aller Talente, die während einer langen Periode fleißigen Lernens erworben wurden. Ebenso ist sie ein Versuch der persönlichen Integration. NIMOY: Es ist also eine vulkanische Übung? SPOCK: Ja, aber sie besitzt universelle Anwendungs möglichkeiten. Die Redewendung ist jedesmal anwendbar, wenn es eine Anhörung, eine Prüfung der Fähigkeiten eines Individuums und eine vollkommene Integration gibt.
 
 NIMOY: Worin besteht die Prüfung? SPOCK: Auf Vulkan gibt es ein flaches, unfruchtbares Wüstengebiet, bekannt als ›die Ebene der Gedanken‹, das zum Symbol für äußerste Vollendung wurde. Am einen Ende der Ebene steht ein jahrtausendealtes Mauerfragment. Am anderen Ende, ungefähr einen eurer Erden-Kilometer entfernt, ruht ein großer, schlanker Obelisk. Während der Hitze des Wüstentages startet man an der Mauer und geht langsam zum Obelisken. Jeder Schritt, jede Bewegung der Muskeln, jede Fortbewegung muß gemessen, gezählt und geistig aufgezeichnet werden. Sogar Windgeschwindigkeit und -richtung müssen einkalkuliert werden. NIMOY: Und das ist die Aufgabe? SPOCK: Nur zur Hälfte. Wenn der Weg zurückgelegt ist, wartet man auf die Dunkelheit. Und in der mondlosen Schwärze der vulkanischen Nacht kehrt man zu dem Mauerfragment zurück. Um dies tun zu können, erfordert es eine absolut präzise Wiederholung all dessen, was das Gehirn zuvor aufgezeichnet hat – andernfalls würde das Individuum ziellos durch die Dunkelheit wandern. Es ist mehr als nur ein physischer ›Trick‹. Es erfordert die völlige Integration des Verstandes, des Körpers und… Geistes eines Individuums. Junge Vulkanier streben nach dieser Aufgabe; nur wenige haben die Gelegenheit, und wenn einer den Versuch macht, sind alle unsere Leute dessen gewahr und erwarten die Ergebnisse. Falls er erfolgreich ist, hat derjenige, der diese Aufgabe vollbracht hat, das Recht erlangt, das Symbol einer großen Leistung, des Kolinahr, zu tragen.
 
 NIMOY: Also ist es mehr als nur ein physischer Trick. SPOCK: Genau. Wenn man dies getan hat, ist man eins mit sich, man ruht in sich selbst. NIMOY: Und du denkst, daß ich dies oder so etwas Ähnliches wie dies mache? SPOCK: Ja. Ein Versuch der Integration. Vielleicht machen wir beide das.
 
 SPOCK WUSSTE, WOVON ER SPRACH: Bei Star Trek IV wurden alle meine Fähigkeiten, physisch und geistig, auf die Probe gestellt. Doch als es vorbei war, war das Gefühl der Befriedigung eindeutig alle unternommenen Mühen wert. Ich hatte etwas an Spock zurückgeben wollen und Star Trek – und mit diesem Film, das konnte ich spüren, hatte ich eine besondere Gelegenheit dazu. Aber beginnen wir am Anfang, als die Handlung für Star Trek IV nicht mehr als ein Schimmern in Harve Bennetts Augen und ein Blinzeln in meinen war. Sowohl Harve als auch ich hatten entschieden, daß es Zeit war, alles ein wenig aufzuheitern. Star Trek: The Motion Picture (oder: ›the Motionless Picture‹ – der Bewegungslose Film –, wie einige Fans ihn nannten), war eine grimmige, graue Übung in Spezialeffekten gewesen, während Star Trek II den Tod von Spock und Star Trek III den Tod von Kirks Sohn, David, samt der Zerstörung der Enterprise gezeigt hatten. Beim vierten Film war es Zeit, eine gewisse Leichtigkeit in Trek hineinzubringen, etwas von dem, was Harve ›Steptanzen‹ nennt – die Fähigkeit, sogar in den dramatischsten Momenten einen Sinn für Humor und purer ›joie de vivre‹ zu bringen. Natürlich war es mir damals sehr leicht ums Herz; nach dem Erfolg von The Search for Spock, zog ich in eine neue und ziemlich große Bürosuite auf dem Paramount-Gelände um. Ich hatte einen guten Tisch im Studiorestaurant, einen großartigen
 
 Parkplatz, und jeder meiner Schritte war beschwingt. Offensichtlich erwartete das Studio, daß Star Trek IV ein bedeutendes Ereignis würde, und zwar nicht nur für Star Trek, sondern auch für Paramount. Ich hatte mich kaum im Stuhl hinter meinem neuen Schreibtisch niedergelassen, als auch schon das Telefon klingelte. Jeff Katzenberg war an der Strippe. »Leonard«, sagte er, »ich muß mit Ihnen über eine Idee sprechen. Es könnte entweder die beste Idee der Welt sein – oder die schlimmste. Sind Sie bereit?« »Ich bin bereit.« »Ich war gestern abend mit Eddie Murphy zusammen beim Abendessen. Wir haben über vieles geredet, und dann habe ich Ihren nächsten Film erwähnt. Eddies Augen haben aufgeleuchtet, und er sagte: Jeff, ich würde einen Mord begehen, um in einem Star Trek-Film mitzuspielen! Also habe ich ihm versprochen, daß ich mit Ihnen darüber reden würde.« Ich machte eine kurze Pause, um darüber nachzudenken. Oberflächlich betrachtet, schien es eine großartige Idee zu sein, zwei erfolgreiche Verkaufskonzepte zu kombinieren – Eddie Murphy und Star Trek – in der Hoffnung, daß wir damit Murphy-Fans anziehen konnten, die sonst nicht in einen TrekFilm gehen würden. Aber es bedeutete eine enorme Investition, sowohl von Geld als auch von Talenten in einem einzigen Film – und auch eine noch intensivere Untersuchung seitens der Kritiker. Wenn es nicht funktionierte, würde es beiden schaden, sowohl Murphy als auch Trek. Also antwortete ich vorsichtig: »Sie haben recht. Es ist entweder die beste oder die schlimmste Idee der Welt.« »Gut, Leonard, werden Sie sich mit ihm treffen, um es zu besprechen?« »Sicher«, sagte ich zu Jeff, und er war einverstanden, ein Gespräch zu arrangieren.
 
 Ich sollte Sie daran erinnern, daß damals, im Jahr 1985, als dies geschah, Eddie Murphy ein sehr, sehr gefragter Paramount-Star war. Es war kurz nach seinem enormen Erfolg in 48 Hours und dem ersten Beverly Hills Cop-Film. Seitdem hat sich seine Karriere etwas abgekühlt, aber damals gab es nur wenige Schauspieler mit derartigem Starruhm. Auf dem Paramount-Gelände war Eddie so etwas wie der sprichwörtliche 800-Pfund-Gorilla: Er konnte sich überall breitmachen, wo er nur wollte. Und es war schon recht amüsant, daß er ein so enormer StarTrek-Fan war – einer von den ganz hartgesottenen. Tatsächlich wurde die Geschichte, wie er seinen Studiovertrag unterschrieben hat, zur Legende. Und die lautet so: Damals, als Paramount Eddie hofierte, war er ein junges, hungriges Talent in Saturday Night Live. Sie glaubten, daß er das Zeug zu einem Filmstar hätte – ein absolutes Traumziel für jemanden in Eddies Position. Er schaffte es, einen Deal mit Paramount abzuschließen: Sobald er seinen Vertrag unterzeichnen würde, bekäme er eine Prämie in Höhe von einer Million Dollar. Man sollte meinen, daß Eddie ganz heiß darauf war, auf der markierten Linie zu unterzeichnen, damit er seinen Scheck einstecken konnte, nicht wahr? Falsch. Als die Studiobosse, Vertrag und Scheck in der Hand, in dem New Yorker Studio ankamen, wo Eddie probte, mußten sie warten. Warum? Nicht, weil er gerade bei der Arbeit war. Nein, Eddie klebte vor der Mattscheibe, sah sich eine Folge von Star Trek an und verbat es sich, dabei gestört zu werden. Die Burschen von Paramount mußten dasitzen und warten, bis der letzte Zipfel des Abspanns zu den lebhaften Klängen von Alexander Courages Musik vorüber war. Erst dann war Eddie
 
 bereit, seinen Vertrag zu unterschreiben und seine Million Dollar einzustecken. Der Mann hatte seine Prioritäten. An all das mußte ich denken, als ich am verabredeten Tag mit einem Vertreter von Paramount zusammen zu Eddie in die Hügel Hollywoods hinauffuhr. Das Haus war weitläufig, fast palastartig, aber als uns ein Assistent einließ, bemerkte ich, daß es kaum Möbel gab. (Ich vermute, daß Eddie es damals nur gemietet hatte.) Wir gingen jedenfalls durch hohe, leere Räume, und trafen schließlich Eddie, der im Eßzimmer auf uns wartete. Diesmal war er gerade mal nicht dabei, Star Trek zu sehen, und so konnten wir nach einer höflichen Runde Händeschütteln gleich zum Geschäft kommen. »So«, sagte Eddie. »Was hat Ihnen Katzenberg erzählt?« Es war eine direkte Frage, also reagierte ich genauso. »Er sagte, daß Sie einen Mord begehen würden, um in einem StarTrek-Film zu spielen!« Er grinste breit. »Das stimmt!« Wir redeten eine Zeitlang. Ich erzählte ihm, daß Harve und ich dabei waren, Ideen für eine Geschichte zu diskutieren, und daß wir sein Ersuchen sehr ernst nehmen würden. Aber ich sagte ihm auch: »Eddie, wir mögen Sie, und Sie mögen uns. Sie wissen, wenn es angekündigt wird, daß Sie in unserem Film auftreten, dann wird es etliche Skeptiker geben, die nur darauf warten, uns alle abzuschießen, wenn es nicht richtig läuft. Ich meine, daß Ihre Rolle großartig sein muß – oder es darf sie gar nicht geben, denn wir wollen Ihrer Karriere nicht schaden, und ich weiß, daß Sie unserer nicht schaden wollen.« »Dann bleiben wir in Verbindung«, sagte Eddie. »Teilen Sie mir mit, wie sich Ihre Ideen zur Story entwickeln.« Ich war einverstanden, weil dies ein Weg war, der es beiden Seiten ermöglichte, vom Zug abzuspringen, falls es irgendwie schieflaufen sollte.
 
 In der Zwischenzeit hatte man mir eine Rolle in der NBCSerie The Sun Also Rises angeboten, die in Paris und Segovia gedreht werden sollte. Ich nahm an, denn ich wußte, daß ich während der zwei Monate, die ich in Europa sein würde, jede Menge Zeit haben würde, an Ideen zu einer Geschichte für den nächsten Star Trek-Film zu arbeiten. Harve und ich stimmten überein, daß wir bis dahin das Grundkonzept des Filmes angehen würden. Bevor ich nach Europa ging, nahm ich mit drei führenden Weltraumforschern Kontakt auf: Frank Drake an der UC Santa Cruz, Paul Horowitz in Harvard und Philip Morrison an der MIT. Ich stellte mich telefonisch vor und erklärte, daß ich dabei wäre, Informationen für einen neuen Star Trek-Film zu sammeln. Alle drei waren großzügigerweise damit einverstanden, sich mit mir zu treffen, mit dem Ergebnis, daß ich einige wunderbar anregende Diskussionen mit ihnen führen konnte. Diese drei Männer arbeiteten schon seit Jahren an der ›vordersten Front‹ der extraterrestrischen Kommunikation; alle haben zum SETI-Programm beigetragen, der Suche nach außerirdischen Intelligenzen. Frank Drake ist der Vater der Drake-Gleichung, welche die Wahrscheinlichkeit intelligenten Lebens auf anderen Planeten demonstriert, basierend auf der Anzahl von Planeten, die ähnliche Lebensbedingungen wie die Erde haben, Sonnen umkreisen, die unserer eigenen ähnlich sind. Paul Horowitz zeigte mir die Ausrüstung, die er entwickelt hatte, und welche, an ein Radioteleskop angeschlossen, dessen Reichweite bei der Suche nach Signalen von technologisch fortgeschrittenen Zivilisationen irgendwo draußen im Universum beträchtlich verstärkte. Und Philip Morrison half mir, die Komplikationen bei der Kommunikation mit anderen Spezies zu verstehen: Mit Lippen, Zähnen und Zungen, die von den unseren strukturell
 
 verschieden sein können, würden Außerirdische schon den rein mechanischen Versuch, unsere Sprache zu artikulieren, schwierig, wenn nicht gar unmöglich finden. Zählt man jetzt noch die Tatsache hinzu, daß auch ihre Gehirne und Denkprozesse sich wesentlich von den unseren unterscheiden können, beginnt man sich langsam eine Vorstellung von den Problemen zu machen, denen sie – und wir – eines Tages gegenüberstehen können, wenn wir zum ersten Mal versuchen, uns miteinander zu verständigen. Die Treffen gaben mir reichlich Stoff zum Nachdenken hinsichtlich des nächsten Films. Mittlerweile hatte Harve seinerseits einige Überlegungen angestellt – und sich etliche Star Trek-Episoden angesehen. Er hatte seine eigene ›TopTen‹-Liste aller Episoden erstellt und entdeckt, daß er den gleichen Geschmack hatte wie die Fans der Serie! Alle Episoden, die er ausgewählt hatte, waren unter den bestverkauften Videokassetten. Einer seiner Lieblinge war Harlan Ellisons ›City on the Edge of Forever‹. Als Harve und ich vor meiner Abreise nach Europa zusammenkamen, um über die grundsätzlichen Prämissen für Star Trek IV zu sprechen, sagte er deshalb zu mir: »Leonard, wir müssen eine Zeitreise machen.« Ich dachte, daß dies eine großartige Idee war, und wir beide waren uns ja schon darüber einig, daß es an der Zeit war, alles ein wenig aufzuheitern. Als wir endlich so weit waren, ging ich nach Europa. Harve und ich arbeiteten während dieser Zeit weiter an Ideen für die Handlung und trafen uns schließlich, um in Paris gemeinsam weiterzumachen. Meine Arbeit in Spanien und Frankreich ging gut voran und ließ mir eine Menge Zeit, um mit dem Aufbau der Geschichte zu beginnen. Natürlich gab es bestimmte Fäden, die aus dem vorigen Film aufzunehmen waren: Zum Beispiel befand sich unsere Crew jetzt auf Vulkan und wurde von der Föderation
 
 als gesetzlos betrachtet, weil sie einen direkten Befehl, den Genesis-Planeten zu meiden, mißachtet hatte. Wir wissen außerdem, daß die Enterprise zerstört wurde, und das einzig verfügbare Schiff ein klingonischer Bird of Prey ist, der in Star Trek III von Commander Kruge befehligt worden war. Daraus folgt logischerweise, daß das klingonische Imperium wütend ist, weil Kirk den Tod etlicher seiner Männer verursacht und eines seiner Schiffe gestohlen hat. Und Spock ist zurück auf seinem Heimatplaneten und wieder auf den Beinen, aber sein Verstand ist wie eine leere Computer-Speicherbank, die nach Informationen schreit. Sollten also unsere tapferen Crewmitglieder zur Erde zurückkehren, um sich einer Anklage zu stellen, oder würden sie eine Zeitlang Abtrünnige bleiben? Ich glaubte, daß sie aus ihrem Verantwortungsgefühl heraus darin übereinstimmen würden, nach Hause zu fliegen – dann aber in eine Zeitreise geraten könnten. Um ihnen eine noch stärkere Handhabe zu geben, entschied ich mich, daß ihre Reise in die Vergangenheit beabsichtigt, und nicht nur einfach ein Unfall sein sollte. Sobald das feststand, fingen Harve und ich an, darüber nachzudenken, welches Zeitalter die Enterprise-Besatzung besuchen könnte. Wir schlugen uns mit allen möglichen Ideen herum: Das alte Rom, die amerikanische Sezession und der Unabhängigkeitskrieg. Aber die Idee, die uns am meisten gefiel – und, wie wir deshalb hofften, auch unserem Publikum –, war das heutige Amerika. Schon bald traf Harve mich in Frankreich; in einem Pariser Hotelzimmer skizzierten wir das Konzept, um welches Paramount uns gebeten hatte. (Ich glaube, sie wären tatsächlich schon glücklich gewesen, wenn wir nur gesagt hätten: »Wir haben vor, das ganze ein bißchen aufzuheitern.«) Wir ließen sie wissen, daß die glorreichen Sieben nach Hause zurückkehren würden – nach einem kleinen
 
 Abstecher ins heutige San Francisco (wo sich ja schließlich das Hauptquartier von Starfleet befindet). Aber das wirkliche Rätsel, das übrigblieb, war die zentrale Frage: Warum? Offensichtlich begaben sich unsere Helden in die Vergangenheit, um ein Problem zu lösen. Aber was war dieses Problem, und wie konnte es durch eine Zeitreise gelöst werden? An dieser Stelle sollte ich erwähnen, daß ich etwa zu dieser Zeit dabei war, das Buch Biophilia zu lesen, ein kurz zuvor erschienenes Werk des Harvard-Biologen Edmund Wilson. Darin schreibt Wilson über die große Anzahl von Arten, die aussterben werden, und er sagt voraus, daß die Erde in den neunziger Jahren etwa 10000 Spezies pro Jahr verlieren wird. Das ist eine Spezies pro Stunde! Höchst beunruhigend ist es überdies, daß viele dieser verlorenen Arten nie katalogisiert sein würden; wir würden nie eine Chance haben zu wissen, was sie waren und welche Funktion sie im Kreislauf der Natur innehatten. Sie würden einfach verschwinden, ohne eine Spur ihrer Existenz zu hinterlassen. Die grimmige Zukunft, die von Biophilia gezeichnet wird, suchte meine Gedanken heim. Welche Schlüsselgattungen gingen gerade in diesem Moment verloren – und wie könnte dieser Verlust die Zivilisation dreihundert Jahre später beeinflussen? Ich war mir sicher, daß dies unser Thema war – die Sünden der Väter, welche die Kinder heimsuchen. Ich glaubte zu wissen, welches die grundlegende ›Sünde‹ war, aber was war verlorengegangen, und welcher Preis mußte dafür bezahlt werden? Eine Zeitlang spielte ich mit dem Gedanken, daß es im dreiundzwanzigsten Jahrhundert eine weitverbreitete Epidemie gab, eine tödliche Krankheit, deren Heilmittel Jahrhunderte früher mit den Regenwäldern zerstört worden war. Aber das Bild von Tausenden kranker und sterbender Leute schien
 
 ziemlich grausig zu sein für unseren ›heiteren‹ Film – und der Gedanke daran, daß unsere tapfere Crew eine sechshundertjährige Rundreise unternimmt, nur um eine Kreuzung aus Schnecke und Schlangenhalsvogel zurückzubringen, war nicht gerade besonders aufregend! Nachdem ich mich mehrere Wochen in Gedanken damit herumgeschlagen hatte, kam schließlich der Durchbruch. Es geschah während einer Unterhaltung mit einem Freund, Roy Danchik. Wir sprachen über Biophilia und diskutierten über gefährdete Arten, als Roy den Buckelwal erwähnte. Buckelwale sind wahre Riesen, von denen jeder etwa zwanzig Tonnen wiegt; und doch sind sie sanfte Säugetiere, die ein faszinierendes Geheimnis besitzen: ihren Gesang. Männliche Buckelwale stoßen eine Reihe von Geräuschen – Stöhnen, Schreien und Klicken – aus, die sich zu einem ununterbrochenen ›Gesang‹ von mehreren Minuten Länge zusammenfügen. Diese ›Gesänge‹ durchdringen die Ozeane der Welt von einer Küste zur anderen – und wenn ein Gesang von einem Wal geändert wird, dann tun es ihm alle anderen gleich. Wie? Das weiß niemand. Wir wissen auch nicht, ob dieser Gesang mit Fortpflanzung, Gebietsansprüchen oder Orientierung zu tun hat. Das bleibt eines der spannendsten Geheimnisse der Natur… und aus einem solchen Geheimnis würde eine Star Trek-Geschichte gesponnen werden. Ich verbrachte eine unruhige Nacht damit, an den geheimnisvollen Gesang des Buckelwals zu denken. Am nächsten Morgen rief ich in aller Frühe bei Harve und sagte: »Wir müssen miteinander reden.« In der Sekunde, als er in mein Büro kam, überfiel ich ihn sofort: »Sage mir bitte, ob du glaubst, daß ich verrückt bin, oder ob du meinst, daß wir das durchziehen können: Die Enterprise-Besatzung geht zurück ins zwanzigste Jahrhundert,
 
 denn was zur Lösung des Problems benötigt wird, ist ein Paar Buckelwale.« Gut, er sagte nicht gerade: »Du bist verrückt.« Ihm fiel wohl einen Moment lang gar nichts mehr ein, aber dann konnte ich sehen, wie die Räder in seinem Produzentenverstand zu rotieren begannen. Er sagte: »Nun, Buckelwale sind nicht trainierbar, wie es Killerwale sind, und es hat sowieso schon zu viele Filme mit Killerwalen gegeben.« Aber er sagte auch: »Die Frage ist, ob es genügend Filmmaterial über diese Wale gibt, oder müssen wir das erst noch drehen? Laß uns das recherchieren.« Und so haben wir angefangen. Wir stellten einen Cutter ein, der viele Stunden Filmmaterial von Unterwasseraufnahmen durchsah, und bald hatten wir die Antwort. Das, was wir wollten, gab es nicht. Wir würden das meiste Material selbst drehen müssen. Mittlerweile gab es noch eine andere Frage: Was war das Problem im dreiundzwanzigsten Jahrhundert, und wie würden Wale dieses Problem lösen? Lassen Sie mich hier wieder abschweifen, um zu sagen, daß mich schon immer Geschichten über das Thema Kommunikation gefesselt haben. Deshalb bleibt auch ›Devil in the Dark‹ mit seiner Botschaft über die verheerenden Folgen eines Kommunikationsdefizits eine meiner Lieblingsepisoden von Star Trek. In der Tat ist eine meiner liebsten Science Fiction-Geschichten ›The Foghorn‹ von Ray Bradbury, die von einem riesigen Seeungeheuer handelt. Das Geschöpf denkt, daß seine Einsamkeit vorüber ist, als es einen entfernten Schrei hört, der seinem eigenen ähnelt – aber seine Hoffnungen werden zerstört, als es entdeckt, daß der Ton nur das Nebelhorn eines Leuchtturms ist. In seiner Wut zerstört es die Quelle des Geräusches. Die Geschichte kam mir in den Sinn, als ich über die Funktion der Buckelwalgesänge nachdachte. Und ich dachte:
 
 »Wir kennen den Zweck der Walgesänge nicht. Was wäre, wenn sie als Mittel zur Kommunikation mit einer extraterrestrischen Intelligenz dienten?« Und an dem Tag, an dem der letzte Buckelwal stirbt, würden die Lieder für immer aufhören. Der Verlust dieses Signals könnte einen Besucher zu Erde zu bringen, der nach einem verlorenen Freund sucht, wie man vielleicht zum Haus eines Freundes fährt, wenn man ihn am Telefon nicht mehr erreichen kann. Schließlich fanden die Vorstellungen des SETIProgramms und Morrisons Konzepte der nichtlinearen Kommunikation ihren Weg in die Geschichte: Der Walgesang ist eine Sprache, die wir nicht verstehen und die von einer anderen Intelligenz empfangen wird. Aber als die Gesänge ausbleiben, wird eine Sonde ausgeschickt, um die Ozeane der Erde zu untersuchen. Die Suche führt zu gewaltigen Regengüssen, die buchstäblich drohen, den Planeten zu ertränken. Nur die Gesänge der Buckelwale können die Sonde dazu bringen, von ihrem Treiben abzulassen und wieder dahin zu verschwinden, woher sie gekommen ist. Nun hatten Harve und ich unsere Basisgeschichte; jetzt war es Zeit, mit dem Drehbuch anzufangen. Steve Meerson und Peter Krikes wurden eingestellt und machten sich sofort an die Arbeit. Wir stimmten alle darin überein, daß der Bestimmungsort der Besatzung das San Francisco des zwanzigsten Jahrhunderts sein würde, wo sie mit der Suchen nach den Buckelwalen beginnen würden. Aber nun war es Zeit für eine andere große Frage: Welche Rolle würde Eddie Murphy in der Geschichte spielen? Wir kämpften wochenlang damit. Einmal war seine Rolle die eines Collegeprofessors, ein andermal die eines hochstaplerischen Künstlers. Die beste Idee, die wir entwickelten, sah Eddie als einen ›Psychoschnüffler‹, als Gastgeber in einer Late Night Radio-Talkshow, der Fragen von
 
 der Art des National Enquirer abhandelt: Ist Elvis noch am Leben? Können Medien tatsächlich die Zukunft voraussagen? Laufen hier auf unserem Planeten wirklich Aliens herum? Natürlich gab es in unserem Drehbuch Aliens – oder zumindest einen Halbvulkanier, der hier herumlief! Eddies Figur sollte eine Vorahnung haben, daß wir tatsächlich Raumfahrer waren, und er würde uns während der Geschichte überallhin verfolgen, bei dem Versuch, Beweismaterial dafür zu bekommen, daß er recht hatte. Ehrlich gesagt, diese Figur funktionierte nicht sehr gut; sie konnte nur sehr eindimensional agieren. Wir kamen schließlich zu der Entscheidung, daß seine Mitarbeit in diesem Film weder für ihn noch für uns gut wäre, und so befaßte sich Eddie dann mit anderen Projekten.
 
 Der Punk, (Kirk Thatcher) wird mittels Nervengriff ins 
 
 Land der Träume geschickt.
 
 Steve und Peter arbeiteten sehr hart und legten uns mehrere Entwürfe vor, aber es wurde schließlich klar, daß wir frischen Wind brauchten. Nick Meyer war einverstanden, uns auszuhelfen, und als er kam, um mit Harve und mir über das
 
 Projekt zu reden, sagte ich zu ihm: »Schau, Nick, wir haben die Chance, etwas Nettes zu machen. In dieser Geschichte kommt niemand um. Nicht ein einziger Schuß wird im Zorn abgefeuert. Die Schurken sind die Umstände, der Mangel an Information und der Mangel an Bildung.« Nick nahm sich das zu Herzen, und er und Harve teilten sich die Arbeit am Drehbuch auf. Nick hatte einen wunderbaren Sinn für Humor, also stimmte er zu, den Mittelteil des Drehbuches zu schreiben, der unsere Helden dabei zeigt, wie sie durch das San Francisco des zwanzigsten Jahrhunderts wandern. (Nicks Beiträge fangen mit Spocks Textzeile an: »Nach dem Verschmutzungsgrad der Atmosphäre des Planeten zu urteilen, befinden wir uns im ausgehenden 20. Jahrhundert.) Schon bald fingen die die Produktionsvorbeireitungen an. Zu diese Zeit etwa geschah es, daß ich zusammen mit anderen Leuten aus dem Team eine Treppe hinaufstieg und mich währenddessen mit ihnen über Produktionsfragen unterhielt, als mir plötzlich die Luft wegblieb. Ich mußte aufhören zu reden, nur um gerade fähig zu sein, die Treppe vollends hochzukommen. »Das war’s!« dachte ich. »Höchste Zeit, um mit dem Rauchen aufzuhören und in Form zu kommen.« Jemand erzählte mir einmal, die Produktion eines Filmes sei, als wolle man versuchen, einen Elefanten zu essen: Auf den ersten Blick scheint es unmöglich zu sein, aber wenn man jeden Tag ein oder zwei Bissen nimmt, wird er eines Tages weg sein. Star Trek IV, das wußte ich, war ein ganz hübsch großer Elefant – bestimmt größer als alles andere, was ich vorher je in Angriff genommen hatte, und logistisch komplexer als jeder andere unserer vorangegangen Filme. (Während Star Trek III hauptsächlich auf Tonbühnen gedreht worden war, wurden bei IV Außenaufnahmen gedreht, von San Diego bis nach San Francisco, Hunderte von Meilen weit weg.) Und
 
 anders als bei The Search for Spock, wo meine Rolle als Schauspieler winzig klein war, verlangte dieser Film von mir, sehr viel zu spielen. Ich wußte, daß dieses das physisch anspruchsvollste Projekt sein würde, das ich jemals gemacht hatte. Ich würde alle verfügbare Ausdauer brauchen, also begann ich mit einem Raucherentwöhnungsprogramm. Gleichzeitig fing ich mit einem Übungsprogramm im Fitneßstudio von Paramount an. Ich trainiere auch heute noch ziemlich regelmäßig und habe seit damals keine einzige Zigarette mehr geraucht. Tatsächlich habe ich keinen Zweifel daran, daß Star Trek IV dazu beitrug, meine Gesundheit zu fördern und mein Leben zu verlängern.
 
 Sie beamen sich in den ›Golden Gate Parc‹ (in Wirklichkeit ist es der Will Rogers State Park in L. A.). Der erste ›Bissen‹ vom Elefanten bestand darin, nach Drehorten Ausschau zu halten – eine zeitraubende, langweilige Arbeit. Zusammen mit unserem Kameramann, dem Produktionsdesigner und einem oder zwei Produzenten, verbrachte ich unendliche Stunden in Flugzeugen, Autos und Lieferwagen – die meisten davon im nördlichen Kalifornien.
 
 Wir spähten den Golden Gate Park in San Francisco als das Landegebiet für den unsichtbaren Bird of Prey aus; er sollte tatsächlich der Ort sein, an dem Kirk Sulu zu landen befiehlt. Unglücklicherweise wurde das Gebiet, kurz bevor wir dort filmen sollten, von schweren Regenfällen überschwemmt, die den Boden zu morastig für unsere Ausrüstung machten. Wir entschlossen uns, auf den Will Rogers State Park in Los Angeles auszuweichen, was dann ganz gut funktionierte. Wir kundschafteten das Aquarium von Monterey aus – und diesmal hatten wir auch großen Erfolg mit den Dreharbeiten dort. Durch Zusammenschneiden des dort produzierten Filmmaterials mit dem, was wir in einem Tank in Los Angeles gedreht hatten, waren wir fähig, den Eindruck zu erwecken, daß unsere Buckelwale tatsächlich in einem riesengroßen Tank in einem Aquarium lebten. Natürlich hat es nie irgendwelche Buckelwale in diesem Aquarium gegeben; die Anlage hat keinen Tank, der groß genug wäre, um sie darin zu halten. Die Spezialeffekte mit den Walen wurden von einer Anzahl sehr talentierter Leute geschaffen; die bemerkenswertesten waren der Überwacher der visuellen Effekte, Ken Ralston, und der künstlerische Leiter Nilo Rodis von Industrial Light and Magic. Ich fühlte mich in Nilos und Kens Händen sehr sicher, weil sie einfach die Besten auf ihrem Gebiet sind. Sie brachten einen talentierten Roboter-Experten mit, Walt Conti, der unsere Wal-Modelle entwarf. Ich nehme an, daß die meisten Leute, die Star Trek IV sahen, nie gemerkt haben, daß es in dem Film nur zwei Aufnahmen eines lebenden Wales gab: die Aufnahme eines Buckelwals, der durch die Oberfläche des Ozeans bricht, die uns von Mark und Debbie Ferrari zur Verfügung gestellt wurde; und die Aufnahme eines Buckelwals, der während der Jagdsequenz kurz auftaucht, wenn man das russische Schiff bei der Verfolgung der Wale
 
 sieht. Bei jeder anderen Aufnahme eines Wales wurde entweder eine mechanische Miniatur oder eine lebensgroße Reproduktion eines Körperteils des Wals (z.B. der Schwanz) benutzt. Interessanterweise schwamm gerade, als die Arbeit an den Entwürfen für die Spezialeffekte mit dem Wal anfingen, der Buckelwal Humphrey in die Bucht von San Francisco. (Der gängige Scherz auf dem Set war, daß er gekommen wäre, um bei uns für eine Rolle vorzusprechen!) Leider konnten wir keine Aufnahmen davon bekommen, die im Film hätten benutzt werden können, aber unsere Leute von den Spezialeffekten schafften es wenigstens, einiges nützliche Filmmaterial zu bekommen, das ihnen dabei half, die ferngesteuerten Walattrappen zu entwerfen. Viele der eindrucksvollen Unterwassersequenzen der Wale wurden mit unseren vier Fuß langen Modellen im Schwimmbad einer nahe gelegenen Schule gedreht.
 
 George und Gracie, die mechanischen Wale, hergestellt von ILM
 
 Während unsere talentierten Wal-Knechte vollauf mit den Arbeiten an ihrer speziellen Art von Magie beschäftigt waren, wurde es für mich und Harve Zeit, uns um die Besetzung zu kümmern. Natürlich hatten wir uns schon entschieden, daß wir so viele Mitglieder der Star Trek-›Familie‹ wie möglich zurückbringen wollten, also wurde Robin Curtis zu einer Reprise ihrer Rolle als Saavik eingeladen. Wir bezogen auch Grace Lee Whitney als Janice Rand und Majel Barrett als Commander Chapel für ihre eigenen speziellen Augenblicke im Föderationshauptquartier mit ein. Und Spocks Eltern, Sarek und Amanda, die von Mark Lenard und Jane Wyatt gespielt wurden. Der Neuling in diesem Film war die Figur von Gillian Taylor, der Meeresbiologin, die schließlich der Enterprise-Crew dabei helfen würde, die Buckelwale zurück ins dreiundzwanzigste Jahrhundert zu transportieren. Diese Rolle wurde mit Catherine Hicks besetzt, und sie gab eine wunderbare Vorstellung. Cathy brachte eine herrlich erfrischende, staunende Unschuld mit ein, die, gemischt mit bissigem Alltagszynismus, in ihrer Rolle sehr gut wirkte. Als sie zum ersten Mal in mein Büro kam, um für die Rolle vorzusprechen, entschied ich, daß wir die Szene durchlesen sollten, in der Gillian mit Kirk in einem italienischen Restaurant sitzt und wissen will, warum Kirk so sehr an den Walen interessiert ist. Während sie redet, bekommt Kirk (zu seinem Ärger) über seinen Kommunikator einen Anruf von Scotty, der ihn mit ›Admiral‹ anspricht. So sagt sie im wesentlichen: »Lassen Sie mich raten. Sie kommen aus dem Weltraum.« »Nein«, sagt Kirk, »ich komme aus Iowa. Ich arbeite nur im Weltraum.« Worauf Gillian ausruft: »Ich wußte es! Ich wußte, daß der Weltraum mit ins Spiel kommen würde!«
 
 Die glückliche – und logische – Familie: Spock mit seinem vulkanischen Vater Sarek (Mark Lenard) und seiner irdischen Mutter Amanda (Jane Wyatt) Als Cathy Hicks diesen Text für mich in meinem Büro las, trug sie ihn als eine Gläubige vor, ohne irgendwelchen Sarkasmus. Ich hatte erwartet, daß sie jenen Text bringen würde mit der Haltung: »Okay, ihr Jungs wollt mir wohl Sand in die Augen streuen!« Es rüttelte mich auf, weil sie
 
 interessanterweise genau so reagierte, wie wir das für Eddie Murphys ›Psychoschnüffler‹-Charakter beabsichtigt hatten – mit Glauben. Es lag etwas sehr Bezauberndes in der Naivität ihres Charakters.
 
 Catherine Hicks als Gillian Taylor, in der berühmten Szene »Ich wußte doch, daß der Weltraum mit ins Spiel kommen würde…«
 
 Sobald ich darauf hinwies, daß Gillian zynisch war, hob Cathy sofort darauf ab, und das, was sie lieferte, paßte haargenau. Ich war beeindruckt und lud sie einige Tage später ein, mit Bill Shatner und mir zu Mittag zu essen. Wir gingen ins Reiterzentrum in Burbank, wo Bill mit seinen Pferden arbeitete. Ich wollte sicher sein, daß die beiden gut miteinander auskamen, da Gillian und Kirk so viele gemeinsame Szenen hatten. Cathy bezauberte die Pferde – und das bezauberte natürlich Bill. Wir hatten eine angenehme Unterhaltung
 
 während des Mittagessens, und dann, als sie und ich dabei waren zu gehen, warf ich Bill über meine Schulter hinweg einen verschwörerischen Blick zu, um seine Reaktion zu sehen. Er gab mir einen kleinen Wink und nickte; daraufhin drehte ich mich zu Cathy um und sagte: »Willkommen bei Star Trek.« Wir waren sehr zufrieden mit der Auswahl, weil Cathy ihre Rolle mit einer großen Portion Mut und Energie anpackte. Sie war in ihrer Rolle sehr glaubhaft. Vielleicht ein klein wenig zu glaubhaft für den Schauspielerkollegen Scott De Venney, der ihren Mitarbeiter im Aquarium spielte. Sie hatten eine Szene zusammen, in der Gillian zum Wal-Tank hingeht und entdeckt, daß die Wale früher als vorgesehen und ohne ihr Wissen oder ihre Zustimmung aufs offene Meer hinaus transportiert worden waren – und Bob, Scotts Figur, war dafür verantwortlich. In ihrem Zorn schlägt ihn Gillian und stampft dann wütend davon. Als wir die Szene probten, drehte sich Cathy zu mir um und fragte: »Nun, wie hart soll ich ihn schlagen?« Ich sagte: »Zeige deinen Zorn. Mach ihn uns glaubhaft.« »Okay«, sagte sie mit einer schwachen Andeutung von ›Paß auf-worum-du-bittest-du-könntest-es-bekommen‹ in ihrer Stimme. Als die Kameras dann liefen, holte sie aus und knallte Scott eine mit voller Kraft, genau auf den Kiefer. Ich meine damit, sie schlug ihn hart! Die Augen des armen Burschen tränten sichtlich, aber ich muß ihn loben; er hätte die Szene schmeißen können, aber er biß die Zähne zusammen und hielt durch, solange wir drehten. Es war ein Glück für ihn, daß Cathy schon beim ersten Mal, als sie ihn schlug, eine so überzeugende Arbeit geleistet hatte, daß wir nicht allzu viele Einstellungen drehen mußten. Sobald die Besetzung abgeschlossen war, begannen die Dreharbeiten für die Außenaufnahmen in San Francisco mit den Szenen, in denen die Sieben von der Enterprise auf den
 
 Straßen herumlaufen. Es ist wahr, daß wir ein paar ›angeheuerte Passanten‹ hatten, die für uns arbeiteten, aber die Fußwege waren auch voll mit regulären Fußgängern, die nicht unter unserer Kontrolle standen, was die ganze Sache ziemlich aufregend machte (und nervenzerfetzend, wenn man als Regisseur darum betet, daß jemand, der vorübergeht, nicht die Szene ruiniert). Der amüsanteste Teil daran war die Tatsache, daß uns niemand belästigte, trotz der Tatsache, daß die Gesichter der Star Trek-Schauspieler wohlbekannt sind. San Francisco ist dafür bekannt, daß es farbenprächtige und exzentrische Leute anzieht – und größtenteils behandelten uns die Fußgänger wie soeben einer Anstalt entsprungene Irre und ignorierten uns. Aber die Szene, in der Kirk in den Verkehr hinaustritt und fast von einem Wagen angefahren wird, mußte sorgfältig inszeniert werden. (Ich dachte überhaupt nicht daran, Bill Shatner in den wirklichen Verkehr hinaustreten und plattfahren zu lassen, obwohl ich sicher bin, daß er bei dem Spielchen dabeigewesen wäre.) Es stellte sich bald heraus, daß es ganz schön schwierig werden sollte, sie in den Kasten zu bekommen. (Der Fahrer mußte Kirk einen ›blöden Arsch‹ nennen und Bill sollte mit dem Satz: »Selber blöder Arsch!« reagieren.) Wir hatten ungefähr zwei Dutzend Wagen mit unseren Leute besetzt, und es erforderte eine Menge sorgfältiges Timing, sie alle durch den Verkehr zu schleusen – damit an der richtigen Kreuzung im richtigen Moment, in dem nämlich unsere Schauspieler sie gerade überquerten, alles zur Stelle war und der richtige Wagen Kirk beinahe anfuhr. Es war eine äußerst komplizierte Szene – wir bekamen die Einstellung einfach nicht hin –, und der am meisten frustrierende Teil war, daß wir für jede Wiederholung ein Minimum von zwanzig Minuten brauchten, um unsere kleine
 
 Karawane von Fahrern um den Block und wieder an die richtige Kreuzung zu dirigieren. Wir drehten die Szene wieder und wieder – und nachdem wir es ungefähr drei Stunden lang vergeblich versucht hatten, begann ich mir Sorgen zu machen, weil es sich herumgesprochen hatte, daß wir einen Star Trek-Film machten, und sich schließlich eine Menge Zuschauer ansammelte. Es wurde immer schwieriger, die Gaffer aus der Schußlinie herauszuhalten. Ich begann schon daran zu denken, daß wir das Drehen würden aufgeben müssen, als endlich, nach dem zigsten Versuch, alles plötzlich wie durch Zauberhand klappte. Die Wagen kamen alle gerade im richtigen Augenblick an der Kreuzung an, wir Schauspieler schritten alle vom Bordstein herunter, und der ›Selber blöder Arsch‹-Stuntfahrer schaffte es, daß es so aussah, als ob er Admiral Kirk fast umgenietet hätte, ohne Bill Shatner tatsächlich zu verletzen. Ich stieß aus tiefstem Regisseursherzen einen Seufzer der Erleichterung aus, und wir fuhren mit der Szene fort, in der unsere unerschrockene Crew zu einem Zeitungsautomaten hinüberwandert und eine Zeitung aus dem Behälter herausnimmt. Ich hatte über eine angemessene Schlagzeile für die Zeitung nachgedacht (der San Francisco Register, um genau zu sein), eine, die für das zeitgenössische Publikum sowohl aktuell und angemessen zu sein schien, aber auch vage genug, so daß, wenn der Film viele Monate später im Kino anlief, die Schlagzeile nicht veraltet erscheinen würde. Ich verfiel schließlich auf ›Atomwaffen-Verhandlungen abgebrochen‹, weil ich mir ausrechnete, gleichgültig, was politisch in den folgenden Monaten und sogar Jahren geschah, es würde immer irgend jemand irgendwo mit irgend jemandem über Kernwaffen verhandeln. Die darauffolgende Szene – in der Kirk in einen Antiquitätenladen geht und seine alte Brille verkauft, dann seine hundert Dollar nimmt und unter der
 
 Besatzung aufteilt – war leicht zu drehen. (Übrigens, der Antiquitätenladen war authentisch!) Bei den Dreharbeiten auf den Straßen begegneten wir sowohl Schwierigkeiten – wenn sorgfältig vorbereitete Szenen schiefgingen – als auch glücklichen Zufällen, wenn es sich herausstellte, daß unerwartete Ereignisse unsere Arbeit unterstützten. Leider gerieten wir schon bald danach in eine jener Schwierigkeiten – bei einer Szene, die George Takeis Figur Sulu einen wunderbaren Augenblick auf der Leinwand gegeben hätte. Während er auf der Straße ging, hätte ein kleiner Junge zu Sulu, der, wie zuvor schon erwähnt, in San Francisco geboren ist, kommen und diesen fälschlicherweise für seinen Onkel halten sollen. Nach einer kurzen Unterhaltung mit dem Jungen merkt Sulu, daß er mit seinem Urgroßvater redet. Aus ökonomischen Erwägungen sollte der Kinderdarsteller, den wir ausgewählt hatten, aus San Francisco stammen; sonst hätten wir ihn von Los Angeles einfliegen müssen und die Unterbringung für ihn und seine Mutter bezahlen müssen. Deshalb stellte uns eine Künstleragentur in San Francisco mehrere Videobänder mit ortsansässigen Kindern zur Verfügung; Harve und ich schauten uns die Bänder an und suchten den vielversprechendsten Kandidaten aus. Aber als der Tag kam, an dem die Szene zu drehen war, konnten wir es, trotz all unserer sorgfältigen Vorbereitung, einfach nicht tun. Der kleine Junge kam auf dem Set an und fühlte sich so unwohl, daß er schon bald zu ängstlich wurde, um zu sprechen, jemanden anzublicken und überhaupt etwas anderes zu tun als zu weinen. Wir taten unser Bestes, um zu versuchen, ihn zu überreden, daß er seinen Platz bei den anderen Schauspielern einnehmen und seinen Text sagen sollte, aber er weigerte sich, und rührte sich nicht vom Fleck. George versuchte tapfer, ihn sowohl in Englisch als auch in
 
 Japanisch aufzumuntern, und ich nahm das sogar noch auf (in voller Spock-Montur), aber es gab einfach nichts, das wir tun konnten. Je mehr wir versuchten, die Mutter und ihren kleinen Sohn dazu zu bekommen, sich zu entspannen, desto unruhiger wurden sie – bis wir schließlich am Ende des Drehtages angelangt waren, und immer noch wollte der kleine Bursche sich niemandem nähern und nichts anderes tun als weinen. Es war meine allererste Erfahrung mit einer Situation, in der ein Schauspieler einfach nicht überzeugt werden konnte, aufs Set zu gehen und seinen Text abzuliefern. Wir mußten am nächsten Tag andere Szenen drehen, also waren wir gezwungen, unbedingt fortzufahren. Natürlich tat es mir sehr leid für George, denn ich wußte, daß es ihm sehr viel bedeutete; und es wäre eine charmante Szene gewesen. Meine vielleicht liebste ›Straßenszene‹ in Star Trek IV, die wir filmen konnten, zeigt Walter Koenig als Chekov und Nichelle Nichols als Uhura. Während des Drehens dieser Szenen geschah einer jener glücklichen Zufälle. Ich sollte vielleicht den Hintergrund beschreiben, indem ich daran erinnere, daß damals, im Jahre 1986, Rußland noch die Sowjetunion war und unter den Amerikanern die Ansicht vorherrschte, daß die Russen unsere Konkurrenten im Atomwettrüsten seien. Aufgrund dessen hatten Harve, die Autoren und ich wenige Wochen zuvor eine Szene erdacht, in der Chekov – bei dem Versuch, radioaktives Material für den Antrieb des Bird of Prey zu besorgen – vorübergehende Passanten nach atomgetriebenen Schiffern fragt. Ich entschied mich, die Szene nach Art der ›Versteckten Kamera‹ zu drehen, so daß sie nicht sehr auffällig war und wir einfach die Reaktionen der Passanten auf Nichelles und Walters Fragen filmen konnten. Die Szene war sehr improvisiert; es gab keinen spezifischen Dialog, kein Drehbuch. Ich erzählte Nichelle einfach: »Fragt die Leute, wo
 
 der Marinestützpunkt ist.« Und Walter erzählte ich: »Du fragst das gleiche – aber sei sicher, daß du den Ausdruck ›atomgetriebene Kriegsschiffe‹ laut und deutlich wiederholst.« Also ließen wir die Kamera laufen, und Walter und Nichelle fingen an zu fragen. Einige der Leute, die vorübergingen, waren von uns instruiert, aber einige waren es nicht. In der Tat gibt es in der Szene einen Motorradpolizisten, der Walter schweigend durch seine dunkle Sonnenbrille anstarrt. Er war kein Schauspieler, sondern ein echter Polizist aus San Francisco, der damit beauftragt worden war, uns zu beschützen und uns bei der Überwachung des Verkehrs zu helfen. Nichelle und Walter taten genau das, was wir brauchten, und alles ging großartig. Die meisten Fußgänger, einschließlich jener, die nicht eingeweiht waren, starrten sie an, als ob sie wahnsinnig seien, und gingen ohne ein Wort vorüber. Dann tauchte diese Frau mit dem langen dunklen Haar auf, die keiner von uns jemals zuvor gesehen hatte; sie hielt inne, um Walter zuzuhören, und meinte dann hilfsbereit: »Ich glaube, sie sind drüben, auf der anderen Seite der Bucht, in Alameda.« Ihre Reaktion war so unbefangen und perfekt, daß wir die Aufnahme einbezogen und einen Vertrag mit ihr aushandelten, um sie für ihren Dialog bezahlen zu können. Es war ein wunderbarer Zufall, aus unserer Sicht ebenso wie aus ihrer. Die einzige wirkliche Unannehmlichkeit trat bei einer Szene mit Spezialeffekten fast am Ende des Filmes auf, in der die geheimnisvolle Sonde (ein Entwurf des brillanten Nilo Rodis) schließlich mit den Buckelwalen kommuniziert, die darauf mit ›Walgesang‹ antworten. Lassen Sie mich hier einen Augenblick zurückgehen. Als ich mich mit dem SETI-Wissenschaftler Philip Morrison traf, fragte ich ihn, ob er sich an den Film The Day the Earth Stood Still erinnere (bei dem Robert Wise Regie geführt hatte, ebenso wie in ST:TMP). Ich bezog mich insbesondere auf eine Szene,
 
 die großen Eindruck auf mich gemacht hatte und in der ein hervorragender, an Einstein erinnernder Wissenschaftler (Sam Jaffee) eine lange Wandtafel in seinem Studierzimmer hatte, auf der eine lange mathematische Gleichung geschrieben stand, welche die ganze Tafel ausfüllte. An dem Ende der Rechnung stand ein Gleichungszeichen, aber keine Antwort; sie war ungelöst. Als nun der Außerirdische, gespielt von Michael Rennie, in das Büro des Wissenschaftlers kommt und die Gleichung sieht, geht er geradewegs zu der Tafel und setzt die Lösung ein. Jaffee merkt eindeutig, daß er einer überlegenen Intelligenz gegenübersteht; also sagt er, mit einem Schimmer in den Augen und einem Lächeln auf seinem Gesicht, zu Rennie: »Es gibt eine Menge Fragen, die ich Ihnen gerne stellen würde.« Seine Annahme ist eindeutig, daß Rennie von einer Zivilisation kommt, die unserer weit voraus ist und wahrscheinlich die Tumulte überlebt hat, die wir jetzt gerade durchmachen. Ich beschrieb die Szene Morrison in allen Einzelheiten und fragte dann: »Wenn Sie sich in der Gegenwart eines solchen fortgeschrittenen Außerirdischen befinden würden, was würden Sie ihn fragen?« Ich erwartete, eine Antwort zu hören, die sich im Rahmen von »Wie kann man Krebs heilen?« oder »Wie haben Sie das Atomzeitalter überlebt?« bewegte. Aber Morrison tat nichts dergleichen. In der Tat war seine Antwort ziemlich hitzig. »So geht das nicht! Sie operieren mit der falschen Annahme, daß andere intelligente Lebensformen sich auf einer evolutionären Linie entwickelt haben, die der unseren sehr ähnlich ist, so daß sie auf die gleiche lineare Weise denken wie wir und sich auf ähnliche Art verständigen wie wir. Aber das ist nicht der Fall! Zum einen werden sie eine völlig andere Art der Existenz haben, eine radikal andere Kulturform,
 
 und wahrscheinlich werden sie auch nicht unsere Art eines linearen Denkprozesses kennen. Sam Jaffees Frage wäre für Außerirdische wahrscheinlich bedeutungslos – sie würden sie niemals verstehen, selbst wenn es möglich wäre, sie in ihre Sprache zu übersetzen!« Morrisons Antwort hatte einen wunderbaren, tiefgreifenden Effekt auf mein Denken in dieser Sache. (Und auf das Drehbuch von Star Trek IV, in dem Spock zu McCoy sagt: »Es gibt andere Formen von Intelligenz auf der Erde, Doktor. Nur menschliche Arroganz würde annehmen, daß die Mitteilung [der Sonde] für Menschen bestimmt ist.«) Deswegen war ich absolut davon überzeugt, daß wir die Sonde nicht vermenschlichen sollten. Deshalb sollten wir während der Kommunikation zwischen der Sonde und den Walen keinen Versuch machen, ihre ›Unterhaltung‹ für unser Publikum mittels Untertitel zu ›übersetzen‹. Ein solches Unterfangen hätte bedeutet, das Geheimnis zu zerstören; ich mußte einfach immer wieder daran denken, daß 2010 kein Erfolg geworden war, weil er versucht hatte, das Geheimnis und die Magie von 2001 zu erklären. Leider waren nicht alle meiner Meinung – einschließlich Harve Bennett. Weil ich von der Sache so sehr überzeugt war, führte das zu einer Reiberei zwischen uns, besonders als Harve den Studioleitern ein Memo schickte, in dem er Vorschläge zu einem möglichen ›Dialog‹ zwischen der Sonde und den Walen machte. Und natürlich gab es bei diesem besonderen Film immer einen gewissen Grad an Reibereien zwischen uns, weil, wie Jeff Katzenberg es ausgedrückt hatte, meine Stützräder weg waren. Ich hatte nach Star Trek III mehr Selbstvertrauen und war deshalb mehr geneigt, an meinen eigenen Meinungen festzuhalten. Außerdem gab es da noch die Sache mit Harves TV-Hintergrund: Im Fernsehen hat der Produzent das letzte Wort, weil die Regisseure auf der Basis einzelner Episoden
 
 eingestellt werden. Aber bei großen Filmen ist das Gegenteil der Fall; hier hat der Regisseur das letzte Wort, und der Film wird als ›sein Film‹ betrachtet. So gesehen war es nur natürlich, daß wir bei verschiedenen Punkten kollidieren mußten. Es war mir nur mit äußerster Beharrlichkeit möglich, Paramount davon zu überzeugen, keine Untertitel zu verwenden und das Geheimnis der Sonde als solches bestehen zu lassen. Aber insgesamt waren die Dreharbeiten zu Star Trek IV eine freudige, wenn auch erschöpfende Erfahrung. Wie ich vorher schon erwähnt habe, spielte ich in Star Trek III nur in wenigen Szenen mit. Aber in IV tritt Spock während des ganzen Films auf.
 
 Im Zwiegespräch mit dem Computer
 
 Während Star Trek IV: The Voyage Home erfuhr Spocks Charakter eine interessante Entwicklung. Im dritten Film war der Verstand des Vulkaniers im wesentlichen nichts als eine blanke Schiefertafel; zu Beginn von The Voyage Home wird gezeigt, wie er seine neuerworbenen wissenschaftlichen Kenntnisse durch einen Computer testen läßt. Er antwortet ruhig und ohne Zögern auf Fragen, die förmlich auf ihn abgefeuert werden, wie: »Welches ist die Elektronenkonfiguration von Gadolinium?« und »Verändern Sie die Sinuswelle dieser magnetischen Hüllkurve so, daß die Antineutronen passieren können, aber die Antigravitronen nicht.« Er hat alle Daten im Gedächtnis gespeichert, um für seine Freunde von Nutzen sein zu können, aber als der Computer ihn mit einer simplen Zwischenfrage: »Wie fühlen Sie sich?« aus dem Konzept bringt, kann Spock die Frage nicht ergründen. Seine Mutter, Amanda, erscheint und erklärt ihm, daß er zur Hälfte menschlich ist, daß seine Gefühle früher oder später zum Vorschein kommen werden, obwohl er sich selbst als Vulkanier betrachtet. Im weiteren Verlauf der Geschichte fällt Spock die sehr menschliche Entscheidung, daß die gesamte Crew es riskieren sollte, den lebensgefährlich verletzten Chekov zu retten – eine sehr mitfühlende Handlungsweise, die auf dem Gegenteil der Aussage: »Das Wohl vieler wiegt schwerer als das Wohl eines einzelnen« beruht. Am Ende des Films, als Spock sich von seinem Vater, der wieder nach Vulkan zurückkehrt, verabschiedet, fragt Sarek ihn, ob er seiner Mutter eine Nachricht übermitteln wolle. »Ja«, antwortet Spock. »Sage meiner Mutter… daß ich mich wohl fühle.« Und von seinem Vater nimmt er Abschied mit dem vulkanischen Gruß: »Lebe lange und in Wohlstand.« Das läßt für die Figur einen Augenblick wahrer Integration seiner
 
 beiden Hälften erkennen – sowohl der vulkanischen, als auch der menschlichen.
 
 Die Szene mit Mark Lenard: »Sage meiner Mutter, daß ich mich wohl fühle.«
 
 NIMOY: Ich verstehe jetzt, was du mit der ›letzten Ebene‹ gemeint hast. SPOCK: Ah. Falls ich es in einer bildlichen Sprache ausdrücken dürfte: Es scheint, als hätten wir die Ebene gemeinsam überquert. NIMOY: Gut, es sieht so aus, als hättest du dein Ziel der Integration erreicht, Spock… Aber habe ich das auch? Habe ich den Test bestanden? SPOCK: Das wird nur die Zeit erweisen. Als die Dreharbeiten zu Star Trek IV beendet waren, glaubte jeder der daran Beteiligten, an etwas Besonderem
 
 teilgenommen zu haben. Kritiken und Zuschauerreaktionen bestätigten unsere Vermutungen. The Voyage Home brach sämtliche Kassenrekorde und spielte allein in den USA über 100 Millionen Dollar ein. Über das treue Star Trek-Publikum hinaus zog er eine Menge Zuschauer in die Kinos, welche die ersten drei Filme mit der Enterprise-Crew noch nie gesehen hatten. Bis zum heutigen Tag, an dem ich diese Zeilen schreibe, ist er der Star-Trek-Film mit dem höchsten Einspielergebnis geblieben.
 
 Ich gebe zu, diese Jungs bringen mich zum Lachen.
 
 15 Drei gute Männer und eine gute Mutter
 
 SPOCK: Ich verstehe das nicht: Wie kam die Öffentlichkeit zu der Annahme, du könnest keinen Sinn für die Komödie haben? NIMOY: Nun, Spock, das ist nicht persönlich gemeint, aber ich denke, das kam von meiner Verbindung mit dir. SPOCK: Höchst unlogisch. Du bist schließlich ein Mensch. Und Menschen werden nachhaltig von dem beeinflußt, was man mit Humor bezeichnet. NIMOY: Nun, was ist mit dir, Spock? Du magst zwar ein Vulkanier sein, aber ich glaube, daß du ein ziemlich komischer Bursche bist. SPOCK: (ungewiß) Ist dies ein Versuch, mich zu beleidigen? NIMOY: Nein, überhaupt nicht. Es ist ein Kompliment. Zu sagen, daß du keinen Humor haben würdest – nun, das wäre eine Beleidigung. SPOCK: Oh. (Pause) Bist du sicher?
 
 ALS
 
 VERSION von Star Trek IV von einem Testpublikum begutachtet wurde, war ich sehr zufrieden, alle Lacher an den richtigen Stellen zu hören – ein paar davon waren sogar sehr große Lacher. Aber bald schon kam ich zu einer interessanten Feststellung: Die meisten Leute wurden von dem Humor in diesem Film sehr überrascht, weil sie mich nicht als lustigen Typ ansahen. Und obendrein dachten sie, daß auch Star Trek-Fans keinen Humor hätten. Tatsächlich erzählte mir einer der Kritiker von Newsday bei einer Pressevorführung des Filmes in New York: »Die Fans werden diesen Film nicht mögen, weil sie ernst genommen werden wollen. Ich glaube nicht, daß dieser Humor gut ankommen wird.« Diese Aussage überraschte mich. Denn wir hatten doch nicht nur in der Originalserie sehr lustige Szenen gehabt, sondern es gab schließlich auch in den Kinofilmen sehr heitere Momente. DIE FERTIGE
 
 Ich wußte, daß die Star Trek-Fans einen großartigen Humor hatten, und ihre Reaktion auf Star Trek IV bestätigte es. Aber aus den Artikeln und Besprechungen, die über den vierten Film veröffentlicht wurden, erfuhr ich sehr bald, daß der ernste Vulkanier gründlich auf das Bild, das man sich von mir in der Öffentlichkeit machte, abgefärbt hatte. Jedermann erschrak, wenn er feststellte, daß ich eine Komödie abziehen konnte. Nun, ich hatte schon in vielen Komödien gespielt, vor allem in den siebziger Jahren im Theater, und ich sah mich selbst sehr wohl als komischen Burschen. Ich mag bei Wortspielereien nicht so schnell sein wie Bill Shatner, aber ich genieße es zu lachen; man erinnere sich daran, daß ich ein ganz großer Fan von Abbott und Costello bin. Auf jeden Fall war Jeff Katzenberg – der zusammen mit Michael Eisner von Paramount zu Disney gewechselt war – höchst zufrieden mit dem Humor in The Voyage Home. Und darum geht es in unserer nächsten Erzählung. Ich genoß den Erfolg von Star Trek IV. (Glauben Sie mir, es gab nichts, was annähernd mit der Hochstimmung vergleichbar war, die mich erfüllte, als ich am Tag nach der Premiere mit exzellenten Kritiken und glänzenden Einspielergebnissen auf das Paramount-Gelände kam.) Und bald danach, an einem glorreichen, euphorischen Freitag, rief mich mein Agent, Phil Gersh, an. »Leonard«, sagte er, »Jeff Katzenberg von Disney hat angerufen. Sie werden noch dieses Wochenende, ebenso wie drei andere Regisseure, ein Drehbuch zugestellt bekommen. Ich denke, Sie sollten einen Blick darauf werfen.« »Um was geht es darin?« »Es ist die Neuverfilmung eines französischen Films, Three Men and a Cradle. Haben Sie den schon mal gesehen?« »Nein. Könnten Sie mir ein Video besorgen?«
 
 Die Gags jagen sich: Spock in Star Trek IV
 
 Phil versprach es, und am Wochenende hatte ich beides, das amerikanische Drehbuch und den französischen Originalfilm, Trois Hommes et un Couffin, bei dem Coline Serreau für Drehbuch und Regie verantwortlich zeichnete. Der Film war
 
 wunderbar, aber streng gallisch im Ton, sehr französisch in Ausdrucksweise und Atmosphäre. Aber beim Lesen des Drehbuchs war ich beunruhigt, denn es las sich wie ein Synchronisationsdrehbuch, eine direkte Übersetzung aus dem Französischen, mit sehr geziertem Englisch. Die Einstellungen der Charaktere zum Leben, zur Arbeit, zur Liebe und zu Kindern waren noch immer äußerst gallisch; sie hatten sogar französische Namen! Ein amerikanisches Publikum würde sich mit den Charakteren überhaupt nicht identifizieren. Deswegen war ich sicher, daß es nötig war, neue Autoren einzustellen. Ich konnte jedoch das durchaus vorhandene Potential des Projektes erkennen und wandte mich daher an Jeff Katzenberg, um mir einen etwas genaueren Einblick in die näheren Umstände zu verschaffen. Anscheinend war Three Men schon in der Vorbereitung, als die Regisseurin Coline Serreau, die auch bei der französischen Version Regie geführt hatte, plötzlich alles hinwarf. Das große und teure Set eines Appartements war in Toronto schon im Bau, und man hatte bereits drei Schauspieler engagiert – Tom Selleck, Ted Danson und Steve Guttenberg – und zwar mit einer ›Pay-or-Play‹ Vereinbarung. (Das heißt, wenn die Dreharbeiten zum Film nicht an einem bestimmten Datum beginnen würden, könnten sich die Schauspieler anderen Verpflichtungen zuwenden und würden trotzdem bezahlt werden.) Es waren also schon enorme Investitionen getätigt worden – und der vorgesehene Drehbeginn war schon in wenigen Wochen. Jeff und ich hatten einige Gespräche über das Projekt, und ich machte ein paar Vorschläge, die ihm anscheinend gefielen, denn ich bekam schon bald einen weiteren Anruf von meinem Agenten: Disney war verhandlungsbereit. Die anderen drei Regisseure – Colin Higgins, Mark Rydell und Arthur Hiller – hatten aus verschiedenen Gründen abgelehnt. Jeff hätte sich
 
 noch nach anderen Regisseuren umsehen können, aber er entschloß sich statt dessen, mir den Job zu geben. Zuallererst stellte ich klar, daß ich den Job nur übernehmen würde, wenn andere Drehbuchautoren eingestellt würden, denn mit dem Drehbuch gab es riesige Probleme. Disneys Antwort war: »Alles, worum wir Sie bitten, ist, daß Sie sich mit diesen beiden Autoren und dem Produzenten, Robert Cort, treffen.« Trotz meiner starken Bedenken wegen des Drehbuchs stimmte ich zu, sie wenigstens anzuhören. Das Problem war nur, daß ich laut meinem Terminplan in Odessa, Texas, während der folgenden paar Tage Vorträge halten mußte – und die Zeit war sehr knapp. Also waren Robert Cort und die beiden Autoren, Jim Cruickshank und James Orr, damit einverstanden, nach Texas zu fliegen und mich dort zu treffen. Sie kamen etwa um die Mittagszeit im Holiday Inn an. Wir gingen in einen der Konferenzräume des Hotels und wollten uns etwas zu Essen bestellen – nur um schon bald zu erfahren, daß die Küche geschlossen war. Der Zimmerservice war schließlich bereit, uns mit einem Imbiß zu versorgen… und so saßen wir dann bei einer riesigen Schüssel Kartoffelchips mit Käsecreme und Zwiebelsauce und diskutierten über das Schicksal von Three Men and a Baby. Orr und Cruickshank waren intelligente Männer, die sofort zur Tagesordnung übergingen; Bob Cort war wohl da, denke ich, um zu verhindern, daß wir handgreiflich wurden – aber er hätte sich wohl keine Sorgen machen müssen. »Sehen Sie«, erzählte mir das Autorenteam, »das Drehbuch, das Sie gelesen haben, repräsentiert in gar keiner Weise unser Talent oder unser Konzept der Handlung dieses Films. Wir arbeiteten einfach als Schreibkräfte für Coline Serreau. Sie saß im Zimmer, während wir arbeiteten, und erzählte uns haarklein, was jede Figur sagen mußte. Es war uns nicht gestattet, den
 
 Rhythmus einer Szene zu verändern: Wir mußten es genauso schreiben wie in der französischen Version.« Es wurde schnell klar, daß sie das Material sehr wohl verstanden und ihnen sehr viel daran lag, ihre eigene Version präsentieren zu können. Es war nur vernünftig, sie gewähren zu lassen, denn sie hatten schließlich schon mehrere Monate Zeit in das Projekt investiert. »Okay«, sagte ich, »ich werde es riskieren. Schreiben Sie Ihre Version des Drehbuches, und ich werde sie gerne lesen.« So kam die Sache also ins Rollen. Als ich nach Los Angeles zurückkehrte, war es Zeit, das Produktionsteam kennenzulernen. Ich war sehr erfreut festzustellen, daß unser Kameramann Adam Greenberg war, der für A Woman Called Golda gearbeitet hatte. Adam ist ein außerordentlich talentierter Kameramann, der durch Filme wie Terminator, Alien Nation und Ghost zu einer spektakulären Karriere kommen sollte. Sie zeigten mir ein Modell des Appartements in der Größe eines Kaffeetisches, und ich erklärte mich damit einverstanden, nach Toronto zu fliegen und mir das Original anzusehen. Ich tat dies mit einiger Sorge; wenn das Set nicht so wäre, wie ich es brauchte, hätten wir ein gigantisches Problem gehabt, weil wir einfach keine Zeit mehr hatten, um etwas daran zu ändern. Glücklicherweise war das Set wunderbar – es hatte einen gefälligen Einrichtungsstil, großartige Blickwinkel und wirklich ungewöhnliche Wohnbereiche. Ich war erleichtert, denn der größte Teil des Films spielt in diesem einen Appartement, und das hätte unter anderen Umständen ein Gefühl der Klaustrophobie auslösen können. Und obwohl die Wohnung in Toronto war, hatte sie ein starkes ›New Yorker‹ Flair. Die Aussicht aus den Fenstern zeigte ein ziemlich überzeugendes Bild des westlichen Central Parks. Tatsächlich rief die Schauspielerin Celeste Holm (die Ted
 
 Dansons Mutter spielte) beim ersten Betreten des Sets aus: »Mein Gott! Das ist ja genau die Aussicht von meinem New Yorker Appartement am westlichen Central Park! Wenn ich es nicht besser wüßte, würde ich schwören, daß ich zu Hause bin!« Das Set war einfach perfekt, und das war eines der Anzeichen dafür, daß bald etwas Bezauberndes und Magisches stattfinden sollte. Das nächste glückliche Ereignis traf schon wenige Wochen später ein: das überarbeitete Drehbuchs von Orr und Cruickshank – die damit ihr Können nachdrücklich unter Beweis stellen. Sie warteten mit frischen, wunderbaren Konzepten für jede Figur auf, basierend auf der Vorstellung, daß diese drei Burschen – Peter, Michael und Jack – Peter Pans wären, die in ihren Beziehungen zu Frauen völlig verantwortungslos gewesen waren. Aber all das ändert sich abrupt, als ein kleines Bündel auf ihrer Türschwelle abgelegt wird! Peter, den Tom Selleck spielte, war ein Architekt, der immer noch Spielzeuge baute, während Jack (Ted Danson) sich als Schauspieler versuchte. Und Michael (Steve Guttenberg) war ein Comicstrip-Zeichner, der Erfinder von Johnny Cool, dem Tiger, der die ›coolste Katze der Stadt‹ ist. Alle drei Männer spielten: Bauen, Schauspielern, Zeichnen. Aber sie waren niemals erwachsen geworden, hatten kein Verantwortungsgefühl entwickelt. (Als sie das schließlich doch tun, entdecken sie zu ihrer Verwunderung, daß sie es mögen!) Innerhalb einer erstaunlich kurzen Zeit waren wir alle – Robert Cort, Orr, Cruickshank und die drei Schauspieler – in Toronto, saßen rund um einen Tisch und heckten Szenen aus. Das Autorenteam der zwei Jims tippte eine Seite nach der anderen herunter, und es wurde immer besser und besser. Es war schon fast Zeit, mit den Dreharbeiten zu beginnen, aber ich hatte immer noch große Bedenken wegen der Einführungsszene, in der uns die drei Charaktere Peter,
 
 Michael und Jack vorgestellt werden. Ursprünglich sollte die Geschichte mit Peters Geburtstag beginnen, und es gab drei verschiedene Szenen, die jeden der drei Charaktere einzeln vorführte. Zum Beispiel sollte Peter (Seileck) gezeigt werden, der als Architekt auf einer Baustelle arbeitete und seinen Mitarbeitern sagte, daß er nach Hause müsse, weil seine Kumpels eine Party für ihn geben würden. Jack (Danson) wurde beim Verlassen des Theaters nach einer Probe gezeigt, als er sagte: »Ich muß heim, wir schmeißen eine Party für unseren Mitbewohner.« Und Michael (Guttenberg) stand in einer Bäckerei und versuchte, nicht nur Peters Geburtstagstorte abzuholen, sondern auch mit der jungen Frau hinter dem Ladentisch anzubändeln. Es waren nett geschriebene Szenen, aber sie waren nicht sonderlich interessant oder neu, und ich zerbrach mir den Kopf, um etwas Frisches zu finden, etwas anderes als diese Art von Standardkost, um die drei Jungs vorzustellen. Während ich nachdachte, kam mir das ungewöhnliche Foyer der Wohnung in den Sinn: Man sieht dort, wie der Fahrstuhl sich zu einem großen foyerähnlichen Vorraum hin öffnet, den die vorherige Regisseurin, Coline Serreau, mit dunklem Stoff samt ägyptischen Motiven drapiert hatte. Er sah sehr nach der ›alten Welt‹ aus, wie eine Einrichtung, die man in einer Frühstückspension in der französischen Provinz finden mag, aber ganz bestimmt nicht am New Yorker Central Park West. Ich hatte den Stoff entfernen lassen, und nun waren diese nackten, nach einer Anstalt aussehenden Wände übriggeblieben – was genauso wenig stimmte, das wußte ich. So dachte ich also darüber nach, was ich mit diesem Foyer anstellen mußte, und gleichzeitig daran, wie ich diese Charaktere einführen konnte. Und plötzlich merkte ich, daß es für diese beiden Probleme eine Lösung gab.
 
 Nun, kurz bevor ich nach Toronto geflogen war, hatten meine Frau Susan und ich eine interessante Ausstellung im Museum für zeitgenössische Kunst in Los Angeles besucht. Dort war eine Werkschau mit den farbenprächtigen Wandmalereien des konzeptionellen Künstlers Red Groom zu sehen. Eine davon beeindruckte mich besonders – ein heiteres, cartoonartiges Interieur in einem mit Menschen bevölkerten UntergrundbahnWagen. Wochen später, in Toronto, kam mir plötzlich der Gedanke: Warum dekorierten wir die Wände des Foyers nicht mit einer Wandmalerei, die es nicht nur einmalig machen, und ihm das gewisse New Yorker Flair geben, sondern auch sehr viel über diese Charaktere aussagen würde? Ich sprach mit Peter Larkin, unserem Produktionsdesigner, darüber, ein ›Wein, Weib und Gesang in New York‹-Wandgemälde zu kreieren, das Karikaturen unserer drei Hauptdarsteller zeigen würde. Dann ging ich zu unserem Autorenteam und bat um ein Dutzend sehr kurze Bildszenarien ohne Text, die zeigen, wie unser verantwortungsloses Trio hinter den Frauen her ist. Sie warteten mit großartigem Stoff auf: Eine Szene, die eine typische Buchhalterin zeigt, mit ihrem zu einem straffen Knoten hochgebundenen Haar, ihrer Brille und ihrem spießigen Angestellten-Kostüm; es ist alles noch fein säuberlich in Ordnung, als sie von Danson, der einen Haufen Steuerformulare in der Hand hat, an der Tür begrüßt wird. In der nächsten Szene sieht man, wie sich die Tür am nächsten Morgen öffnet und die – jetzt eindeutig derangierte – Buchhalterin Danson (der im Bademantel steht) einen leidenschaftlichen Abschiedskuß gibt. Jeder unserer Helden wird hier in einer ähnlichen Situation dargestellt; und diese Schürzenjäger-Schnappschüsse wurden mit Szenen zusammengeschnitten, die den Charakter von Steve Guttenberg (der Künstler) dabei zeigten, wie er das
 
 Wandgemälde entwarf und dann vollendete. Um zu demonstrieren, daß das Wandgemälde das Leben dieser drei Burschen schildert, wird gezeigt, wie Tom Selleck Modell steht, so daß Guttenberg seine Karikatur auch richtig hinkriegt. Die ganze Einführungssequenz wurde zusammengeschnitten, so daß sie in ungefähr drei Minuten deutlich machte, wer diese Charaktere waren und was sie taten. In der Zwischenzeit gab mir der Cutter ein Musikstück zur vorläufigen Benutzung: Boys Will Be Boys. Der Titel erwies sich als so perfekt und themengerecht für diese kleinen Vignetten, daß wir beschlossen, ihn zu behalten (obwohl wir Marvin Hamlisch eingestellt hatten, der die Musik für unseren Film komponieren sollte).
 
 Mit dem Wunderbaby und den Co-Stars der Kleinen: Tom 
 
 Selleck und Steve Guttenberg 
 
 Inzwischen arbeiteten Robert Cort und ich daran, das Baby aus dem Titel zu besetzen. Wieder einmal klappte alles, wie durch ein Wunder, fast von selbst. Das Baby selbst war, in jeder Hinsicht, ein kleines Wunder. Bevor ich zu dem Projekt gestoßen war, hatten Cort und die Regisseurin sich schon einige hundert Zwillingspaare angesehen. (Bei Kinder-Aufnahmen in einem Film werden routinemäßig Zwillinge eingesetzt, weil Kinder nicht so lange arbeiten können wie erwachsene Schauspieler. Und auch weil es leichter ist, falls einer der Zwillinge einen besonders schlechtgelaunten Augenblick haben sollte, einfach mit dem gutgelaunten Kind zu drehen.) Sie hatten Videobänder zusammengestellt, die ich mir ansah, als ich nach Toronto kam. Cort und ich schränkten unsere Auswahl auf ein halbes Dutzend Zwillingspaare ein. Schließlich baten wir darum, daß man vier Paare zusammen mit ihren Eltern nach Toronto brachte. Und ein spezielles Zwillingspaar hatte etwas absolut Einmaliges. Eines der Mädchen war besonders schön und charmant; ihre Schwester war ein bißchen reservierter, und so arbeitete sie meist als unser ›Reserve-Baby‹. Dieses kleine Mädchen war in der Tat absolut wunderbar hinsichtlich Wachsamkeit, Persönlichkeit und vollkommener Berechenbarkeit. »Wann wird sie morgen hungrig sein?« konnten wir die Mutter fragen, wenn wir wußten, daß wir eine Szene mit der Fütterung des Babys drehen mußten. »Um Viertel nach zwei«, antwortete die Mutter, und bingo! Wie ein Uhrwerk nahm die Kleine selig ihr Fläschchen. »Wann wird sie einschlafen?« »Oh, etwa zwanzig Minuten nachdem Sie sie gefüttert haben.« »Und wann wird sie schlechtgelaunt sein?«
 
 »Etwa um halb sechs…« Also konnten wir die Schlafszene nach der Fütterungsszene einplanen, und um fünf Minuten nach halb zwei war das kleine Mädchen friedlich eingeschlafen. Es war einfach erstaunlich und weit leichter, als ich es mir je vorgestellt hatte. Noch weit erstaunlicher war es, daß die Zwillinge und ihre Eltern in Toronto lebten. Wir konnten unser Glück kaum fassen! Die Mädchen waren gerade im richtigen Alter. Sie waren fünf Monate alt, als wir mit dem Filmen begannen, und ungefähr sieben Monate alt, als wir fertig waren. (Sie hatten bis dahin fast ein Drittel ihres kurzen Lebens mit uns verbracht.) Man konnte beobachten, wie sich ihre Persönlichkeiten entwickelten. Im Laufe der Zeit war diejenige, mit der wir uns am meisten beschäftigten, immer weniger von den Schauspielern entzückt und fing an, sich für das zu interessieren, was um sie herum vorging; sie entwickelte bald eine leidenschaftliche Neugier für das Mikrophon. Es ging so weit, daß wir das Mikro abdecken und bis zum allerletzten Moment vor ihr verbergen mußten, weil sie zu ihm hochsah und nicht den Schauspielern, sondern dem Mikro mit ihrem Blick folgte. Gegen Ende des Projektes sagte ich zu mir selbst: »Wenn ich mit diesem Kind noch eine Woche länger drehen müßte, würde ich in ernsthafte Schwierigkeiten kommen!« Es gab einige wunderbare Szenen mit dem Kind, z. B. die Szene, in der Tom Selleck und Steve Guttenberg damit kämpfen, sie zu baden. Als es an der Zeit ist, den Teil des Babys zu reinigen, der normalerweise von der Windel bedeckt wird, sind diese zwei Schürzenjäger völlig entnervt. Keiner von ihnen will sich der delikaten Aufgabe stellen. Bis zu diesem Zeitpunkt gehen sie mit der Kleinen um, als ob sie eine heiße Kartoffel wäre; sie wagen es fast nicht, sie anzufassen,
 
 und noch viel weniger, ihre privaten Steilem zu berühren. Um ihrer beider Widerwillen zu betonen, kam der Schauspieler Steve Guttenberg auf die wahrhaft hervorragende Idee, eine Art Riesenpipette – mit der man normalerweise Truthähne im Ofen mit Bratensaft beträufelt – zu benutzen, um das Sperrgebiet zu waschen! Nicht nur, daß es auf dem Set jedermann zum Lachen brachte, nein, das Publikum brüllte regelrecht! Es gab auch eine wunderbare Szene, die Peter (Tom Selleck) und seine Freundin Rebecca (wunderbar gespielt von Margaret Colin) zeigt. Peter ist ein treuer Leser von Dr. Spock (dem Kinderarzt, nicht dem Vulkanier, Mr. Spock) und beunruhigt, weil das Buch eine Fütterung des Kindes alle zwei Stunden empfiehlt. Das Problem besteht darin, daß das Baby ein langsamer Esser ist, und es dauert zwei Stunden, bis es auch nur eine Flasche leer hat! »Soll ich zwei Stunden warten, nachdem sie fertig ist?« fragt sich Peter. »Oder soll ich sie die ganze Zeit über füttern?« Das Dilemma stammt tatsächlich aus dem wirklichen Leben. Meine Tochter Julie war ein äußerst langsamer Esser, und meine Frau und ich waren treue Verehrer von Dr. Spock. Julie konnte leicht zwei Stunden oder mehr für eine Flasche brauchen; und wenn wir versuchten, sie dazu zu bringen, etwas schneller zu trinken, wurden wir mit geschoßartigem Erbrechen belohnt. Wir waren deswegen monatelang beunruhigt! (Ich bin glücklich, zu berichten, daß sie ihre Kindheit überlebt hat, trotz all unserer Ängste als unerfahrene junge Eltern.) Auf jeden Fall war die Produktion von Three Men and a Baby eine Zeit der unerwarteten Glücksfälle, in der alles wunderbar zusammenpaßte – die Darstellung, das Drehbuch, das Setdesign, die Kameraführung, einfach alles. Ich war außerordentlich glücklich, an diesem Projekt beteiligt zu sein –
 
 außer vielleicht an dem Tag, als wir die schwierigste Szene drehen mußten, die ich jemals inszeniert habe. (Aber sogar, als ich das hinter mir hatte, war ich wieder glücklich!) Das Ganze fand statt, als wir nach New York, genauer, zum Central Park West zurückgekehrt waren, um dort einige Außenaufnahmen zu drehen, die sich vor dem Gebäude abspielten, in dem sich angeblich die Wohnung der Burschen befinden sollte. Die Szene, die gedreht werden sollte, war diese: Selleck und Guttenberg übergeben das Baby an zwei Männer, von denen sie denken, daß sie gekommen wären, um das Baby abzuholen. Sekunden später entdecken sie, daß diese zwei Männer ein ganz anderes Paket abholen wollten, eines, das mit Drogen gefüllt ist. Und diese zwei Männer haben das Baby mitgenommen, weil sie glauben, daß die Drogen bei ihr als ›Trockenmilch‹ getarnt wurden. Als Selleck das wirkliche Paket findet, welches die Männer in der Wohnung gesucht haben, rennt er die Treppen hinunter, um es den Männern zu geben, und sie davon abzuhalten, das Baby mitzunehmen. Auf der untersten Stufe rutscht er aus und fällt hin – das Paket bricht auf, und es fallen einige Päckchen Heroin heraus. Er ist entsetzt, rennt aber trotzdem hinaus und versucht, das Baby zurückzubekommen. Er und der Rauschgifthändler streiten sich – und in diesem Moment kommt ein berittener Polizist herbei und befragt ihn. Scheint alles ganz einfach zu sein, richtig? Nicht ganz. Als wir die Einstellung drehten, bei der Selleck fällt und die Drogen entdeckt, wollte ich, daß sich auch im Hintergrund etwas abspielt, da sich das Foyer des Wohnhauses direkt zur Straße hin öffnete. Während Tom Selleck mit schreckgeweiteten Augen auf die Heroinpäckchen starrt, die im Vordergrund der Szene über den Fußboden verstreut herumliegen, kann man im Hintergrund den Drogenhändler auf
 
 der Straße draußen beobachten, wie er versucht, das Baby im Kofferraum seines Wagens zu verstauen. Es kostete uns Dutzende sorgfältiger Einstellungen, um nur dafür das Timing richtig hinzukriegen – was eigentlich kein großes Problem gewesen wäre; aber wir mußten schnell arbeiten, weil die Sonne tiefer sank (etwas sehr Ärgerliches, wenn man versucht, einen Film aufzunehmen!) und wir fertig werden wollten, bevor sie hinter dem Appartementhaus verschwand und überall Schatten werfen würde. Man sollte sich ins Gedächtnis rufen, daß sich all das auf einer echten Straße mitten in New York abspielte. Dort gibt es Autoverkehr und Passanten, und über allem segeln die Wolken dahin. Und unser ›Drogenhändler‹ hat ein Auto, das auf einer realen New Yorker Straße in zweiter Reihe geparkt ist. Wir fingen an, die Szene zu drehen, und sofort kamen ein paar schnell dahinziehende Wolken daher und hüllten die ganze Szene in ihren Schatten. Wir mußten ein wenig warten, bis sie sich verzogen hatten; plötzlich hatten vorbeifahrende Leute Tom Selleck entdeckt und fingen an »Hallo, Magnum!« zu schreien. Wir mußten warten, bis sie weg waren, und dann noch mal drehen. Nach mehreren Aufnahmen merkten wir natürlich, daß sich die Sonne schließlich hinter dem Gebäude befand und Schatten auf die Szene warf. Da standen wir also und versuchten zu entscheiden, ob wir das Ganze noch einmal drehen sollten, damit die Lichtverhältnisse der Szenen zueinander paßten. Dabei konnten wir nie sicher sein, ob sie perfekt passen würden, denn die Sonne verschwand immer wieder hinter Wolken und kam dann wieder zum Vorschein. Ständig kamen Leute vorbei, die etwas zu Tom Selleck herüberriefen, wir hatten den Wagen in der zweiten Reihe, und das Baby bekam allmählich schlechte Laune…
 
 Dann, nur um uns noch ein Extrastückchen Aufregung zu bescheren, mußten wir erfahren, daß der Schauspieler, der den berittenen Polizisten spielen sollte, in seinem ganzen Leben noch nie auf einem Pferd gesessen hatte. Und das Timing mußte einfach perfekt sein; er mußte das Pferd in die richtige Position manövrieren, seinen Text abliefern, sein Pferd unter Kontrolle halten und warten, bis Tom Selleck und der Drogenhändler mit ihrem Text fertig waren. Der Schauspieler, der den Polizisten spielte, bemühte sich nach Kräften, natürlich zu erscheinen, während er versuchte, das Pferd unter Kontrolle zu halten, aber es war kompliziert. Ich dachte schon, wir würden diese Szenen nie in den Kasten kriegen! Irgendwie haben wir es dann doch geschafft, nachdem wir Stunden auf einem New Yorker Bürgersteig zugebracht hatten, und wir bekamen Filmmaterial, das einigermaßen paßte. (Wenn man allerdings die Szene genau betrachtet, kann man ganz eindeutig sehen, wie die Schatten alles beeinträchtigen.) Aber wir mußten die Szene an dem Punkt schneiden, an dem Tom Selleck, nachdem er nach seinem Ausweis gefragt wurde, von dem Polizisten in sein Appartement hinaufbegleitet wird. Ursprünglich hatten wir vor, ihn und den Officer zu zeigen, wie sie ins Gebäude hineingehen. Doch dann war da diese Sache mit dem Pferd… Man konnte sehen, daß unser ungeübter Reiter seinen Job, vom Pferd abzusteigen und es an einen Pfosten anzubinden, ordentlich machte, bevor er Seileck folgte. Aber wie die Sonne, die Wolken und die Passanten, so hatte auch das Pferd seinen eigenen Kopf. Als ob es den bildlichen Beweis dafür liefern wollte, daß auch die bestens ausgearbeiteten Pläne eines Filmemachers zum Scheitern verurteilt sein können, zog es sich mit einem Ruck seines Kopfes frei, lief prompt in das
 
 Appartementhaus hinein und hinter seinem ›Herrn‹ die Treppen hinauf. Es war geradezu hysterisch komisch – wir brüllten nur so auf dem Set, und die Kameraleute schafften es, alles auf Film festzuhalten. Ich war tatsächlich in Versuchung, dieses Material zu benutzen, aber es war leider für den Film selbst belanglos, und so ließ ich es bleiben. Pferden, Wolken und Sonne zum Trotz waren die Erfahrungen bei der Arbeit an Three Men and a Baby für mich sehr erfreulich und geradezu magisch. Und der Film übte auch einen Zauber auf das amerikanische Publikum aus; er spielte allein in den USA mehr als 165 Millionen Dollar ein. Wir drehten die letzte Szene nachts, außerhalb des Lincoln Center in New York, und packten etwa um zwei Uhr morgens unsere Sachen zusammen. Am nächsten Morgen warf ich einen kurzen Blick auf das entwickelte Filmmaterial, und dann bestiegen meine Frau Susan und ich ein Flugzeug, das uns nach Paris und schließlich nach Rußland bringen sollte. Wie bitte, Rußland? Tatsächlich existierte im Jahre 1988 noch die Sowjetunion. Um das kurz zuvor von diesem Land unterzeichnete Moratorium über den Walfang zu feiern, hatte der World Wildlife Fund einige Sonderaufführungen von Star Trek IV: The Voyage Home arrangiert. Harve Bennett und ich waren beide eingeladen worden, diesen beizuwohnen. So kam es also, daß ich mich unmittelbar am Tag nach Abschluß der Dreharbeiten von Three Men and a Baby an Bord eines Flugzeugs nach Europa wiederfand. Ich war schon seit Jahren, seit den frühen Siebzigern, als ich in einer Fernsehshow bei einer Episode Regie führte (›Death on a Barge‹ in Night Gallery), sehr daran interessiert, in das Land zurückzukehren, in dem meine Eltern geboren waren. Als wir diese Episode drehten, hatten wir ein paar sehr prominente Besucher: Außenminister Henry Kissinger und Anatoly
 
 Dobrynin, den Botschafter der Sowjetunion. Wie es sich herausstellte, war Kissingers kleiner Sohn ein Star Trek-Fan; während ich ein Autogramm für ihn unterschrieb, erwähnte ich Botschafter Dobrynin gegenüber meine russische Abstammung und die Tatsache, daß meine Eltern in den zwanziger Jahren in die USA eingewandert waren. »Ah«, sagte er. »Sind Ihre Eltern je wieder für einen Besuch in die Sowjetunion zurückgekehrt? Und sind Sie jemals dort gewesen?« Die Antwort auf beide Fragen war nein. »Dann sollten Sie hingehen und ihre Eltern mitnehmen!« Zu meiner Überraschung hatten meine Eltern kein Interesse daran, in ihr Heimatland Rußland zurückzugehen. »Was sollten wir dort noch? Es ist niemand mehr da, den wir kennen. Was würden wir wohl zu sehen bekommen, ein paar alte Gebäude?« Vielleicht hatten sie recht. Ihr Dorf, Zaslav, lag in der Ukraine, und während des Zweiten Weltkriegs war es von den Deutschen besetzt worden; viele der Einheimischen, besonders die Juden, waren von den eindringenden Nazitruppen getötet worden. Mir kam auch der Verdacht, daß meine Eltern Bedenken haben könnten, in die UdSSR zurückzukehren, da sie das Land illegal verlassen hatten – meine Mutter auf einem Heuwagen, wie ich schon gesagt habe, und mein Vater durch eine Flucht bei Nacht und Nebel über die polnische Grenze. Aber ich konnte mir nicht helfen, ich war neugierig auf Rußland. Als sich nun, viele Jahre nach ›Death on a Barge‹ Roger Payne vom World Wildlife Fund an mich wandte, um mich zu fragen, ob ich ihn zur Aufführung von Star Trek IV nach Moskau begleiten wolle, stürzte ich mich auf die Gelegenheit. Ich hatte nur eine Bedingung – daß ich das Dorf Zaslav besuchen konnte. Er machte einige Anfragen und kam mit
 
 guten Nachrichten zurück: Der Besuch konnte arrangiert werden! Kurz darauf erfuhren wir, daß in der Nähe von Zaslav noch Verwandte lebten – um genau zu sein, ein gewisser Boris Srulevitch Nimoy. (Das Wort ›nimoy‹ oder ›nemoi‹ bedeutet im Russischen ›taubstumm‹. Meine Eltern und ich haben spekuliert, daß wir vielleicht vor einigen Generationen wirklich einen Taubstummen in der Familie hatten – oder vielleicht jemanden, der einfach vorgab, taubstumm zu sein, damit er nicht für die Armee des Zaren dienstverpflichtet wurde. Die Dauer des Wehrdienstes war üblicherweise fünfundzwanzig Jahre, da kann man schon verstehen, warum eine Menge Männer Krankheiten vortäuschten, um ihre Einberufung zu vermeiden!) Es wurden Arrangements für uns getroffen, damit wir Boris und seine Familie besuchen konnten. Trotz all meiner Aufregung wurde der Besuch in Rußland für mich doch in mancher Hinsicht eine Enttäuschung. Zum einen war ich wegen Three Men and a Baby nicht in der Lage, rechtzeitig zur Aufführung der russischen Version in der Akademie der Filmkunst und Wissenschaft – dem Domkino (wörtlich ›Haus des Kinos‹) – zu erscheinen. Zum anderen gab es bei der Aufführung in der amerikanischen Botschaft in Moskau, zu der wir rechtzeitig eintrafen, ein großes Problem mit der Tontechnik im Vorführraum. Aus irgendeinem Grund hörten wir ständig eine laute Filmmusik von irgendwo außerhalb. Es wurde so schlimm, daß Harve Bennett sich an den amerikanischen Botschafter wandte und meinte: »Das ist wirklich nervtötend, Botschafter; können wir denn gar nichts dagegen tun?« Und der Botschafter antwortete mit dem in Moskau vorherrschenden überdrüssigen Zynismus: »Wir haben mit
 
 derartigen Dingen ständig zu tun. Bitte glauben Sie mir, es gibt nichts, was wir dagegen machen könnten.« In Rußland, dem Heimatland meiner Eltern, fühlte ich mich wirklich sehr wie ein Alien, ein Außenseiter. Diesmal begleitete Spock mich nicht; wie ihre chinesischen Nachbarn, hatten die Leute in Rußland niemals Star Trek kennengelernt und keine Ahnung, wer ich bin.
 
 Meine Frau Susan und ich mit Boris Nimoy und seiner Familie in der Ukraine (1988)
 
 Dies war auch der Fall bei Boris Nimoy und seiner Familie. Sie sprachen überhaupt kein Englisch und ich kein Russisch. Wir unterhielten uns ein wenig auf Jiddisch, verließen uns aber meist auf die Dienste eines Übersetzers. Sie hatten noch nie von mir oder Spock gehört und waren in der Tat argwöhnisch,
 
 was die Motive meines Kommens betraf. Alles, was man ihnen erzählt hatte, war, daß eine wichtige Person aus den Vereinigten Staaten zu Besuch kommen würde – aber aus ihrer Sicht trugen wichtige Leute Anzüge und Krawatten, und da stand ich nun mit meinem saloppen T-Shirt! Sie wußten nicht, was sie von mir halten sollten, und nachdem unsere Sitzung vorüber war, erfuhr ich, daß sie sicher waren, wir seien Teil eines Tricks der Regierung, um sie auszuhorchen. Doch die Stadt zu sehen, in der meine Eltern ihre Kindheit verbracht haben, war in jeder Hinsicht außergewöhnlich. Wir machten einen drei- oder vierstündigen Besuch bei den Nimoys, nahmen währenddessen einige Nachrichten für meine Eltern auf Tonband auf und schossen etliche Fotos. Dann war alles vorüber, und wir waren völlig erschöpft. Ich hatte gerade einen zehnwöchigen Arbeitseinsatz bei Three Men hinter mir und war direkt von einem nächtlichen Dreh aus nach Frankreich geflogen. Dort hatte ich eine Nacht verbracht, bevor wir nach Rußland weitergeflogen waren, wo unsere Tage mit pausenlosen Aktivitäten angefüllt waren. Meine Frau und ich freuten uns auf ein paar Tage Urlaub in Paris. Aber im Augenblick unserer Ankunft erreichte uns eine schlechte Nachricht: Mein Vater lag im Krankenhaus, und es ging dem Ende zu. Ich stieg ins nächste Flugzeug, um ihn zu sehen, und war dankbar dafür, daß ich ihm die aufgenommenen Bilder und Grüße aus seiner Heimat mitbringen konnte. Traurigerweise starb er nur wenige Tage später. Damals merkte ich gar nicht, wie betäubt und erschüttert ich durch diesen Verlust war. Ich schaffte es irgendwie, die notwendigen Arrangements zu veranlassen; und Bill Shatner war so freundlich, bei der Beerdigungsfeier meines Vaters dabeizusein, was mich sehr gerührt hat. Ich bekam den Verlust da noch nicht voll zu spüren, sondern erst später, während ich
 
 The Good Mother drehte. In der Zwischenzeit machte ich ziemlich stoisch weiter. Die Situation ruft mir Amandas Dialog mit Spock in Star Trek IV ins Gedächtnis: »Du bist zum Teil ein Mensch; du hast Emotionen, und sie werden zum Vorschein kommen…« Funktionierte ich auf eine Spock ähnliche Art? Wahrscheinlich. Kamen die Emotionen schließlich zum Vorschein, so wie Amanda es Spock vorausgesagt hatte? Ja, aber es brauchte seine Zeit. In der Zwischenzeit hatte ich Ablenkungen und viel zu arbeiten – wofür ich sehr dankbar war. Kurz nach meines Vaters Tod hatte Three Men and a Baby Premiere, mit einem phänomenalen Einspielergebnis und großartigen Kritiken. Der Erfolg ermutigte, aber es waren auch traurige Aspekte dabei. Wie ich schon zu Beginn dieses Kapitels erwähnte, schienen die meisten Kritiker erstaunt herauszufinden, daß Leonard Nimoy tatsächlich Humor besaß. Die Artikel lasen sich ähnlich wie der eine in der New York Times, in dem es kurz zusammengefaßt hieß: »Aufgrund auf seiner früheren Arbeit sollte man nicht glauben, daß Leonard Nimoy den notwendigen Humor hat, um einen solchen Film zu machen. Doch glücklicherweise hat er ihn!« Nach dem Erfolg von Three Men rief mich Jeff Katzenberg wieder an: »Leonard, ich habe hier ein interessantes Projekt, auf das Sie vielleicht gerne mal einen Blick werfen wollen.« »Um was geht es?« »Es ist ein Drama, basierend auf einem Roman, The Good Mother. Ganz schön kontroverses Zeug…« »Klingt gut. Schicken Sie es mir herüber!« »Okay, aber ich denke, daß Sie ein bißchen was über die Umstände wissen sollten. Der Produzent ist Arnold Glimcher, und er hoffte auf einen sehr profilierten Regisseur, jemanden mit einem soliden Ruf für ernstes Drama. Wir versuchten, die
 
 Streisand oder Redford zu bekommen, aber beide haben abgelehnt, und momentan ist das Projekt zum Erliegen gekommen. Eisner will es wirklich durchziehen, aber…« »Aber?« »Gut, ich schicke es Ihnen, Leonard, aber bitte verstehen Sie, daß ich es Ihnen nicht unbedingt versprechen kann. Ich weiß, daß Sie ein Drama inszenieren können, aber nach Star Trek IV und Three Men wissen alle anderen nur, daß Sie eine Komödie machen können. Aber, falls Sie es mögen, teilen Sie es mir mit, und ich werde sehen, was ich tun kann…« So, da war es also: Hier hatte ich gerade alle diese Kritiken über The Voyage Home und Three Men and a Baby gelesen, in denen es hieß: »He, wer hätte je gedacht, daß Nimoy eine Komödie machen könnte?« Und doch wurde ich wegen der Kassenerfolge dieser beiden Filme in Hollywood bereits als Regisseur abgestempelt, der nur Komödien machen konnte! Jeff schickte mir das Drehbuch, und ich las es, ebenso wie den Roman, mit großem Interesse. The Good Mother ist ein Roman von Sue Miller, einer Schriftstellerin aus Cambridge, Massachusetts. Er befaßt sich mit komplizierten Fragen zu Sexualität und Kindererziehung und beschreibt, wie eine junge Frau, Anna, in einer starren, patriarchalischen Familie von ›blaublütigen‹ Bostonern aufwächst und sich ihr Leben lang den Vorstellungen von einem ›braven Mädchen‹ unterordnet. Sie ordnet sich ohne einen Fehltritt der starren und eisernen Kontrolle ihres Großvaters und später der ihres Ehemanns unter, lebt ein betrübliches Leben frei von sexueller Leidenschaft. Die einzige wirkliche Liebe, die sie kennt, ist die zu ihrer sechsjährigen Tochter Molly, mit der sie eine wunderbare und starke Beziehung hat. Sie versucht, das für Molly zu tun, was für sie selbst nie getan wurde: Sie lehrt das kleine Mädchen, sich niemals für ihren eigenen Körper oder wegen sexueller Fragen
 
 zu schämen. Anna will nicht, daß ihre Tochter mit dem Schamgefühl erzogen wird, mit dem sie selbst aufwachsen mußte. Einige Zeit nach ihrer Scheidung verliebt sich Anna dann zum ersten Mal – in einen freischaffenden jungen Bildhauer, Leo Cutter. Sie haben eine sehr leidenschaftliche, liebevolle und ehrliche Beziehung, und Anna gibt Leo zu verstehen, daß sie versucht, Molly in einer sehr offenen und ehrlichen Weise zu erziehen. Als Molly ihre Mutter und Leo nackt miteinander entdeckt, reagieren die Erwachsenen nicht mit Scham oder Verlegenheit, sondern verhalten sich sehr natürlich. Die drei sind sehr glücklich miteinander, verbunden durch ehrliche Liebe und Zuneigung – und dann, eines Tages, geschieht ein kleiner Zwischenfall, der dazu führen sollte, das Glück zu zerstören. Leo steht unter in der Dusche, als Molly hereinkommt. Er ist sorgfältig darauf bedacht, keine Verlegenheit zu zeigen, weil er weiß, daß Anna es so will; aber dann fragt Molly sehr direkt: »Ist das dein Penis?« »Ja«, gibt Leo zu. »Kann ich ihn anfassen?« Leo ist überrascht, aber er kämpft, um sein Unbehagen zu verbergen. »Sicher«, sagt er. Molly tut es, befriedigt so ihre kindliche Neugier, und das ist das Ende des Vorfalles. Bis Molly es ihrem Vater erzählt. Außer sich vor Wut, strengt der Vater sofort eine Sorgerechtsklage an. Annas Einstellung zu Sex und ihr Verhalten als Mutter werden in einem Gerichtsverfahren unter den Augen eines prüden Richters peinlich genau untersucht. Sehr widerwillig und nur nach vielen Gewissensprüfungen und Diskussionen, gibt sie den Empfehlungen ihres Rechtsanwaltes nach und erklärt, daß Leo ›einen Fehler‹ begangen hat. Sie ist sogar damit einverstanden, Leo nicht mehr zu sehen, wenn man ihr nur das Sorgerecht für ihre Tochter läßt.
 
 Aber die Geschichte ist eine wahre Tragödie, ganz im Shakespeareschen Sinn: Trotz ihrer Kapitulation verliert Anna ihre Tochter… und schließlich auch Leo, weil sie einfach zu vergrämt und zu wütend auf das System ist, um die Beziehung fortzusetzen. Es war ein packender Stoff, und er provozierte zum Nachdenken, denn darin wurde die Frage nach einem Nebeneinander von Mutterschaft und Sexualität aufgeworfen. In unserer Kultur gibt es immer noch einen sehr starken Glauben daran, daß es nicht erlaubt werden sollte, Mutterschaft und Sex miteinander zu vermischen; es ist das alte Konzept ›Heilige oder Hure‹, das besagt, daß eine Frau entweder das eine oder das andere ist, aber nun mal nicht beides sein kann. Außerdem mochte ich die Tatsache, daß es in dem Stück keinen besonderen ›Schurken‹ gab. Niemand beabsichtigte, Anna etwas Furchtbares anzutun; der Ehemann war aufrichtig, die Ermittlungsbeamten waren aufrichtig, und der Richter war es ebenfalls. Aber sie alle waren in einer Gesellschaftsstruktur gefangen, die letzten Endes zu einer Tragödie führte. Begeistert wandte ich mich an Jeff und ließ ihn wissen, daß ich Interesse hatte. Er war einverstanden, ein Treffen zwischen mir und dem Produzenten zu arrangieren, der bereits Bedenken wegen meines möglichen Engagements geäußert hatte. Aber als ich Arnie Glimcher traf, kamen wir auf einer persönlichen Ebene sofort bestens miteinander aus. »Arnie«, sagte ich zu ihm, »es ist mir klar, daß Sie nicht genug über mich wissen, um zu verstehen, warum ich mit diesem Material erfolgreich umgehen kann. Alles, was Sie von mir kennen, ist Star Trek IV und Three Men and a Baby; ich mache Ihnen keinen Vorwurf wegen Ihrer Bedenken. Aber Sie sollten wissen, daß ich mich mit Odets und Tschechow gut auskenne, der Literatur, die den Hintergrund zu The Good Mother darstellt. Außerdem komme ich aus Boston und kenne das
 
 Umfeld sehr gut, in dem Anna in Versuchung gerät und verurteilt wird.« Das schien Arnie zu erleichtern, und wir fingen an, die Einzelheiten des Materials zu besprechen. Wir hatten eine sehr starke Übereinstimmung in unseren Ansichten über das Konzept, und als wir uns trennten, waren wir unzertrennliche Freunde geworden. Während der ganzen Dreharbeiten zu The Good Mother wichen Arnie und ich nie von dem Konzept ab: Dieser Film war eine Tragödie, im reinsten Shakespeareschen Sinn; es würde kein versöhnliches Happy-End geben, bei dem Anna aus dem Zeugenstand aufstehen, dem Richter ordentlich die Meinung sagen und dann siegreich mit ihrem Kind und ihrem Liebhaber hinausmarschieren würde. Viele Schauspielerinnen wollten dieses versöhnliche HappyEnd, den Augenblick, wo Anna ihre Erziehung und das ganze unterdrückende, patriarchalische System überwindet. Nur Diane Keaton hatte einen guten Zugang zu diesem Stoff, und eine Vorstellung dessen, was wir hier zu tun versuchten; wir waren sehr zufrieden, die Rolle der Anna mit ihr zu besetzen. Und ebenso zufrieden waren wir damit, Liam Neeson als Leo zu engagieren. Einige prominente Schauspieler weigerten sich, die Rolle zu spielen, weil sie fürchteten, die Darstellung eines solchen Charakters – der einem kleinen Mädchen erlaubt, seinen Penis anzufassen – könnte sich auf ihre Karriere negativ auswirken (obwohl das Drehbuch ganz klar besagte, daß Leo niemals etwas Falsches getan hat). Aber Liam hat sich nie vor der Arbeit gedrückt. Seine Darstellung war so schön und sensibel, daß jeder sie liebte, sogar jene Kritiker, die den Film verachteten. Jason Robards war eindeutig meine erste Wahl für die Rolle von Annas Rechtsanwalt. Lassen Sie mich hier erwähnen, daß der Rechtsanwalt nicht besonders mitfühlend ist, als er zum ersten Mal in der Geschichte erscheint; er ist ein juristischer
 
 Geschäftemacher, ein Pragmatiker, der Anna von Anfang an sagt, daß sie den Fall nicht gewinnen und ihre Tochter behalten kann, wenn sie die Wahrheit sagt und darauf beharrt, daß Leo und sie nichts Falsches getan haben. Sie müsse dem Richter gestehen, daß sie beide in der Behandlung des Kindes ›einen Fehler gemacht‹ hätten, andernfalls würde man ihr Molly wegnehmen.
 
 Liam Neeson als Leo Cutter
 
 (Dieses Szenario basiert auf soliden Tatsachen. Um sicherzugehen, daß wir auf dem richtigen Weg waren, was die Betrachtungsweise dieser Situation seitens des Rechtssystems angeht, diskutierte ich die Geschichte mit einem Beamten in der Bostoner Polizeidirektion. Ich erklärte ihm, daß man Anna und Leo vorwarf, zwei ›Fehler‹ bei Molly gemacht zu haben: erstens, daß Leo es Molly erlaubt hatte, seine Genitalien zu berühren; und zweitens, daß Anna und Leo sich geliebt hatten, während das kleine Mädchen bei ihnen im Bett schlief. Meine Frage an ihn lautete: War es glaubhaft, daß das juristische System in Boston diese Gründe als ausreichend betrachtet, um das Kind seiner Mutter wegzunehmen? »Absolut«, sagte der Polizeibeamter. »Sie würde ihr Kind verlieren.« »Wegen des Zwischenfalls mit dem Penis?« »Nein«, sagte er. »Das nur beschränkt. Aber in der Minute, in der sie zugibt, daß sie sich geliebt haben, während das kleine Mädchen mit ihnen im Bett war, ist alles vorbei.« »Aber das Kind hat geschlafen…« »Das hat nichts zu sagen«, meinte er. Es war eine Menge puritanischer Beschränktheit dabei, und ich wußte, daß wir auf dem richtigen Weg waren.) Aber zurück zum Thema von Annas Rechtsanwalt. Er weiß, daß die Chancen, Molly behalten zu können, nur sehr gering sind, und daß ihr Geständnis einem Ermittlungsbeamten gegenüber, daß sie und Leo sich geliebt hatten, während Molly in ihrem Bett schlief, ihr Schicksal schon fast besiegelt hatte. Er drängt sie förmlich, sich der Gnade des Gerichtshofes zu unterwerfen und zu bekennen, daß sie Fehler gemacht hatte, daß sie sonst immer eine ›gute Mutter‹ gewesen war und daß sie Leo für immer aufgeben würde, wenn sie nur ihre Tochter behalten könnte. Ich wußte, daß Jason Robards für die Rolle perfekt sein würde. Wir kannten uns schon seit ein paar Jahren,
 
 hatten uns zum ersten Mal in einer Fernsehshow in Chicago getroffen. Ich spielte in Four Poster und Jason hatte die Hauptrolle in Moon for the Misbegotten mit Colleen Dewhurst. Wir hatten eine angenehme Unterhaltung nach der Show, und er lud mich ein, zu ihm kommen und mir seine Vorstellung anzusehen. Mein Terminkalender war ganz schön voll, und so sagte ich: »Ich werde es versuchen…« Worauf er leidenschaftlich antwortete: »Bitte kommen Sie. Das Stück ist es wert, und wir brauchen Sie!« Wie konnte ich mich da weigern? Ich ging hin, um mir seine Vorstellung anzusehen, und verbrachte hinterher noch einige Zeit mit ihm. Als es nun um The Good Mother ging, schickte ich Jason über seinen Agenten ein Drehbuch zu und bot ihm die Rolle von Annas Rechtsanwalt an. Eine Zeitlang kam keine Reaktion, und als ich schließlich seinen Agenten anrief, wurde mir gesagt: »Jason kann es leider nicht machen. Er hat Terminprobleme…« »Und welche sind das?« fragte ich. »Vielleicht können wir sie beseitigen.« »Nun, tatsächlich… ist er auch nicht besonders scharf darauf, diese Rolle zu spielen.« Aber nun war ich erst recht entschlossen. Ich rief Jason selbst an. »Leonard!« sagte er. »Es freut mich, wieder etwas von Ihnen zu hören. Schauen Sie, ich weiß, daß Sie mir dieses Drehbuch zugeschickt haben, aber ich kann Ihnen wirklich nicht helfen. Der Zeitplan wäre einfach unmöglich…« »Jason, wir würden Sie wirklich gern dabeihaben. Was ist, wenn wir Ihre Terminschwierigkeiten und alle anderen Bedenken, die Sie haben könnten, beseitigen würden? Würden Sie dann die Rolle übernehmen?«
 
 Es gab eine lange Pause am anderen Ende der Leitung. »Nun… ehrlich, Leonard, dieser Rechtsanwalt ist ein richtiges Arschloch.« »Jason, ich muß Ihnen zwei Dinge sagen. Erstens glaubt er nicht, daß er ein Arschloch ist. Er ist ein guter alter Junge. Unsensibel gegenüber Annas Ansichten vielleicht, aber er ist politisch scharfsinnig. Er kennt die Realitäten des Rechtssystems und versucht sein Bestes, um ihr zu helfen, ihr Kind zu behalten.« Eine weitere lange Pause. »Okay, ein Punkt für Sie. Okay, was war das zweite, was Sie mir sagen müssen?« »Bitte kommen Sie. Das Stück ist es wert, und wir brauchen Sie.« Er lachte lauthals, und ich wußte, daß ich ihn hatte! Er war perfekt in der Rolle, und wir gaben seiner Figur einen sehr wichtigen letzten Moment: Nachdem er Anna die schlechte Nachricht mitteilen mußte, daß sie ihr Kind verloren hat, und sie voller Verzweiflung aus seinem Büro gerannt ist, beugt er seinen Kopf nach vorne und versinkt für einen Moment in tiefe Reue. Es war im wesentlichen eine Gebärde, die dazu diente, den Charakter zu rehabilitieren. Andere wunderbare Schauspieler stießen zu unserem Projekt – Charles Kimbrough (jetzt ein Stammschaupieler bei Murphy Brown), und Tracy Griffith, Melanies Halbschwester. Eimer Bernstein komponierte eine wunderschöne Musik, und wir hatten das Glück, mit David Watkin einen WeltklasseKameramann (Out of Afrika und Chariots of Fire) zu bekommen. Ich brannte darauf, bei diesem Film Regie zu führen. Gleichzeitig riß mich das Drehen dieses Films emotional in Stücke, denn er handelte von einem schrecklichen Verlust. Ich wachte nachts weinend auf. Es war alles extrem schmerzhaft
 
 für mich, denn nur wenige Monate nach dem Tode meines Vaters wurde auch meine Mutter krank und starb. Bis zu The Good Mother war die Arbeit für mich ein Trost gewesen, ein Mittel zur Flucht vor dem tiefen Gefühl des persönlichen Verlustes. Aber Annas tragischer Verlust ihres Kindes weckte den unterdrückten Kummer, unter dem ich wegen des Verlustes meiner Eltern litt; die Produktion des Films war für mich eine Katharsis. Je weiter die Dreharbeiten an The Good Mother fortschritten, desto tiefer fand ich mich selbst in die Probleme der Charaktere verstrickt, so völlig absorbiert von der jeweiligen Szene, die wir an einem Tag drehten, daß ich fast den Überblick über das verlor, was notwendigerweise zu geschehen hatte. Auf der einen Seite kannte ich ja das tragische Ende – daß Anna die beiden Lieben ihres Lebens verlieren würde –, aber als es schließlich an der Zeit war, diese Szenen zu verfilmen, überraschte mich doch die Tiefe der Rührung, die ich empfand. Diane Keaton gab eine absolut berauschende Vorstellung als Anna. Ich erinnere mich ganz genau an den Tag, als wir eine Szene mit ihr drehten, für die sie wirklich einen Oskar verdient hätte. Es war ein sehr eindrucksvoller Augenblick, als Anna von einem vom Gericht bestellten psychiatrischen Gutachter über ihre Erziehungsmethoden befragt wird; zunächst öffnet sie sich nur widerwillig, aber als sie einmal damit anfängt, kommen ihre aufrichtige Liebe und ihr Kummer, die sie wegen beiden, ihrem Kind und Leo, empfindet, mit atemberaubender Klarheit durch. Wir hatten uns einen Tag Zeit genommen, um diese Verhörszene zu drehen. Ich bat den Kameramann, zwei Kameras auf Diane Keaton zu richten, eine für die Totalen und eine für die Nahaufnahmen. (Lassen Sie mich etwas zur Kameraarbeit erklären; es ist sehr viel leichter, ein Set für die Aufnahmen aus der Entfernung auszuleuchten, diese zu
 
 drehen, dann zurückzugehen und die Szene noch mal mit der Beleuchtung für die Nahaufnahmen zu drehen. Eine Ausleuchtung, die für beide Arten von Aufnahmen gut aussieht, erfordert eine Menge sorgfältiges Einrichten der Scheinwerfer, und die Kameraleute taten das nicht besonders gerne.) Als ich dem Kameramann sagte, er solle bitte mit zwei Kameras arbeiten, was eine viel schwierigere Beleuchtung erforderte, fragte er natürlich: »Warum?« »Weil«, antwortete ich, »der Psychiater vorhat, Diane Keaton einige sehr schwierige Fragen zu stellen. Die angespannte ›Maske‹ ihrer Figur soll sich langsam auflösen, während sie mehrere Seiten intensiven und emotionellen Dialog abliefern muß. Ich möchte, daß beide Kameras bereit sind und beide Arten von Aufnahmen gleichzeitig machen können, damit sie da nicht immer und immer wieder durch muß. Je weniger oft sie es machen muß, desto besser.« »Okay«, meinte er und machte sich ohne weitere Fragen sofort ans Werk, weil er verstand, welche enorme Anstrengung es für einen Schauspieler ist, wenn er eine so schwierige, belastende Szene durchspielen mußte – und dann zum Anfang zurückgehen, um das Ganze gleich noch mal zu machen. Er richtete die Beleuchtung ein, und alles war bereit – so dachte ich jedenfalls. Für diese Szene – wie für andere sensible, bewegende Augenblicke – benutzten wir Agfa-Film, weil er eine viel weichere Auflösung hat; für die rauhen ›realistischen‹ Szenen, z.B. jene im Gerichtssaal, benutzten wir Kodak-Film wegen seiner klareren, ›gröberen‹ Wirkung. Schließlich war es für Diane Keaton an der Zeit, ihre Szene als Anna zu spielen, und in zögerndem, weichem Tonfall über ihre verzweifelte Liebe zu ihrer Tochter und zu Leo zu sprechen.
 
 Als wir ihr zusahen, wurde es auf dem Set so still, daß ich meinen eigenen Atem hören konnte. Sie gab ein solch klare, schöne und herzzerreißende Vorstellung, daß uns allen die Tränen über die Gesichter liefen, als sie fertig war. »Schnitt und gestorben«, sagte ich. »Das ist wunderschön! Laßt uns alle eine Pause machen.« Und ich ging hinaus auf die Straße, um ein wenig Luft zu schnappen und mich von den intensiven Emotionen zu erholen, die von ihrer prachtvollen Darbietung in mir wachgerufen wurden. Es war erst elf Uhr morgens, und Diane hatte uns auf Anhieb eine perfekte Aufnahme geliefert, somit waren wir für einen Tag dem Zeitplan voraus, und ich war absolut begeistert von dem, was wir schon fertiggebracht hatten. Ich erinnere mich ganz deutlich, daß ich gedacht habe: »Das ist die Szene, mit der Diane Keaton einen Oscar gewinnen wird!« Und gerade als ich draußen auf dem Bürgersteig in diesen glücklichen Gedanken schwelgte, drehte ich mich um und sah zwei Mitglieder der Filmcrew, die mit völlig bekümmertem Gesichtsausdruck auf mich zugerannt kamen. Alles, woran ich denken konnte, war, daß jemand auf dem Set zusammengebrochen und gestorben war. »Leonard«, keuchte einer von ihnen, »es gibt ein Problem! Ein fürchterliches Problem!« »Was?!« »Die zwei Kameras… In der einen war Agfa-Film, wie Sie es haben wollten. Aber die andere war mit Kodak geladen!« Ich stöhnte. Kodak- und Agfa-Filme konnten nicht zusammengeschnitten werden. Es bedeutete, daß wir Dianes großartige Darstellung nicht verwenden konnten. Wir würden die ganze Sache noch einmal drehen müssen! »Laufen Sie schnell«, sagte ich zu ihm. »Gehen Sie in einen Blumenladen und kaufen Sie für mindestens einhundert Dollar Blumen, denn wenn ich zu Diane gehe, um ihr die schlechte
 
 Nachricht zu verkünden, dann werde ich nicht mit leeren Händen dastehen.« So kam es, daß ich, als ich an die Tür von Dianes Wohnwagen klopfte, wo sie sich entspannte, über und über mit Rosen beladen war. Diane war eine von der tapferen Truppe; sie seufzte und sagte philosophisch: »Nun, das sind nun mal die Dinge, die passieren können, wenn man Filme dreht.« »Bitte, nehmen Sie sich alle Zeit, die Sie brauchen, um sich vorzubereiten«, sagte ich zu ihr. »Wann immer Sie bereit sind, lassen Sie es uns einfach wissen.« Sie können sicher sein: Als ich zum Set zurückging, überzeugten wir uns alle davon, daß beide Kameras mit Agfa-Film geladen waren! Innerhalb einer halben Stunde war Diane zurück auf dem Set und gab uns eine zweite glänzende Vorstellung – diejenige, die man im Film sieht. Als die Dreharbeiten zu The Good Mother abgeschlossen waren, fühlte ich mich genauso, wie ich es am Ende von Three Men and a Baby getan hatte: Daß ich das Gefühl hatte, mit einer Gruppe von Menschen zusammengearbeitet zu haben, die alle ihr Bestes gegeben hatten, um etwas Magisches zu erschaffen. Ich bin nicht ganz sicher, welche Art von Reaktionen auf den Film ich erwartete – einige Kontroversen sicherlich, wegen der Art des Themas. Ich weiß nur, daß ich auf The Good Mother genauso stolz war wie auf jede andere Arbeit, die ich je gemacht hatte. Und die anfänglichen Reaktionen schienen diesen Stolz zu bestätigen. Ich erinnere mich daran, daß ich – nach einer der ersten Vorführungen des Filmes in New York – aus dem Kino heraus auf den Bürgersteig ging, begleitet von Liam Neeson, Mike Orvitz und Arnie Glimcher. Ungefähr dreißig oder vierzig Leute, welche die Vorstellung besucht hatten, waren dort versammelt und applaudierten uns, als wir herauskamen –
 
 so lange, bis wir in unseren wartenden Wagen eingestiegen und weggefahren waren! Ich war überwältigt und dachte: »Junge, das könnte eine Rakete sein, die sogar noch höher fliegt als Three Men!« Es war eine Rakete, allerdings – und sie sollte ganz steil abstürzen. Doch das volle Spektrum der Reaktionen auf The Good Mother sollte ich erst zu spüren bekommen, als die Dreharbeiten zu Star Trek V bereits begonnen hatten – aber das ist eine andere Geschichte.
 
 16 Die letzte Grenze und jenseits davon
 
 IM OKTOBER 1988 LAS ICH meine erste Kritik über The Good Mother. Wir waren seit ein paar Tagen bereits mit den Dreharbeiten zu Star Trek V beschäftigt, und ich saß in voller Spock-Montur, einschließlich Ohren, in meinem Wohnwagen am Star Trek-Set. Ich war immer noch sehr zuversichtlich nach der unglaublichen Zuschauerreaktion bei der New Yorker Vorführung, wo die Menge uns auf dem Bürgersteig vor dem Kino applaudiert hatte. Die Rakete stieg noch in die Höhe und zeigte keinerlei Anzeichen einer Verlangsamung – ganz besonders nachdem ich die Kritik gelesen hatte, in der es hieß: »Mit diesem Film ist Nimoy in die oberste Riege der Filmemacher aufgestiegen.« Wow! Auf einer Wolke der Euphorie schwebte ich förmlich aus meinem Wohnwagen. Doch diese Euphorie sollte nur allzubald einer Enttäuschung Platz machen. Der Flug der Rakete wurde sehr unregelmäßig, und dann begann sie, der Erde entgegenzustürzen. Die Publikumsreaktionen auf The Good Mother waren sehr uneinheitlich – um es ganz milde auszudrücken. Wir hatten gewußt, daß der Film Kontroversen auslösen würde; in der Tat hofften wir sogar darauf, weil es helfen würde, den Film bekannt zu machen. Aber ich war nicht auf die extreme Spannweite der Reaktionen gefaßt. Die Kritiker gaben uns entweder die höchsten oder die schlechtesten Noten; es gab nichts dazwischen, und die Zuschauer reagierten in ähnlicher Weise. Niemand beurteilte den Film mit ›gut‹ oder ›befriedigend‹, er war entweder ›ausgezeichnet‹ oder ›mangelhaft‹. Manche waren von seinem schwierigen, reifen Inhalt ausgesprochen begeistert; andere waren aufgebracht und sagten: »Es gibt keinen Platz für diesen Film! Raus damit!« Die Einspielergebnisse waren enttäuschend, und der Film verschwand schon ziemlich schnell aus den Kinos.
 
 Ein langer und provozierender Leserbrief, der in der Los Angeles Times abgedruckt wurde, nannte The Good Mother ›verbohrt‹ und ›kleingeistig‹. Die Urheberin war wütend, weil sie glaubte, unsere Aussage wäre, daß die von Diane Keaton dargestellte Anna ›das bekommen würde, was sie verdiene‹, wenn sie ihr Kind verliert – dabei hatten wir genau das Gegenteil gesagt! Sie meinte einfach, daß Filme dazu da seien, uns zu zeigen, wie das Leben aussehen sollte. (Zur gleichen Zeit erklärte mir ein Professor an der Columbia University, daß The Good Mother der am meisten unterschätzte Film aller Zeiten sei!) Ich nehme an, daß wir einen kommerziell wesentlich erfolgreicheren Film hätten machen können: Wir hätten nur Anna im dritten Akt aufstehen lassen müssen, dem Richter und den Anwälten sagen, sie seien alle elende Bastarde und sollten sich schämen – woraufhin alle sich eines Besseren besinnen und Anna das Sorgerecht für Molly zusprechen. Aber davon handelt diese Geschichte eben nicht, genausowenig, wie Oedipus Rex eine Geschichte von einem Burschen ist, der seine Sehkraft wiedererlangt! Jedenfalls spielten sich diese dramatischen Fernsehzuschauer- und Kritikerreaktionen auf The Good Mother während unseren Dreharbeiten zu Star Trek V: The Final Frontier ab – was, wie ich bereits erwähnt habe, eine andere Geschichte war. Dieses fünfte Star Trek-Projekt hatte eine ziemlich lange und bewegte Vorgeschichte. Bill Shatner und ich hatten zum ersten Mal ein paar Jahre zuvor, während der Arbeit an The Voyage Home, darüber gesprochen, als Bill damals seinen Wunsch äußerte, im nächsten Film Regie zu führen. Ich war sehr dafür, daß Bill seinen eigenen Film machte. Tatsächlich sagte ich während der Premierenfeier von Nr. IV in einem Restaurant in Beverly Hills zu ihm: »Weißt du, eigentlich solltest du sofort
 
 mit Nr. V anfangen, solange die Stimmung noch so gut ist. Verschwende jetzt keine Zeit.« Bill war einverstanden, und ich stellte ihn sofort Frank Mancuso (damals Vorstand von Paramount) vor. Bill legte sich kräftig ins Zeug und beschrieb Frank die Idee zu seiner Geschichte, und sie hatten in dieser Nacht noch die erste Diskussion über Film Nr. V. Schließlich nahm Bill mit Harve Bennett Kontakt auf, und überzeugte ihn, als Produzent an Bord zu kommen. Schon bald darauf wurde ich wegen Star Trek V in langwierige Vertragsverhandlungen mit Paramount verwickelt. Dann kamen Three Men and a Baby, The Good Mother und ein Streik der Drehbuchautoren. Die Kombination jener drei Dinge sowie die Schwierigkeiten, ein Übereinkommen mit Paramount zu erzielen, führten dazu, daß das Projekt zum Stillstand kam. Bis dahin war Bill wie eines seiner Pferde gewesen: kaum zu zügeln, weil er endlich losrennen wollte. Aber, um ehrlich zu sein, ich hatte von Anfang an große Bedenken wegen der Handlung seiner Geschichte. Die Prämisse? Unter dem Einfluß eines selbsternannten religiösen Fanatikers fliegt die Enterprise-Crew auf der Suche nach Gott mit Warpgeschwindigkeit quer durch die Milchstraße. Schon ganz am Anfang ließ ich Bill wissen, daß ich glaubte, diese Story sei sehr problematisch. »Bill«, hatte ich gesagt, »es ist unmöglich, daß sie nach Gott suchen und Ihm am Ende begegnen. Das Publikum wird es nicht abkaufen. Und falls sie Ihn nicht finden, gibt es keine Geschichte. Außerdem wird dies jeder mit ›The God Thing‹ vergleichen.« (The God Thing war Gene Roddenberrys erstes vorgeschlagenes Drehbuch für Star Trek: The Motion Picture gewesen; es wurde von den Verantwortlichen bei Paramount wegen der Handlung abgelehnt.)
 
 Als Spock mit Sybock (Laurence Luckinbill) Aber Bill ging mit dem für ihn so typischen Enthusiasmus einer Dampfwalze darüber hinweg und wollte keine andere Meinung hören. »Es wird schon klappen, Leonard, vertrau mir. Ich weiß schon, was ich zu tun habe.« »Fein, Bill. Ich habe dazu nur zweierlei zu sagen. Erstens: Dieser Film wird gemacht werden. Es gibt zuviel positive Dynamik in Star Trek, um dies zu verhindern, egal, was geschieht. Zweitens, dein größtes Anliegen sollte die Frage sein: ›Ist dies ein Film, von dem ich mit Stolz sagen werde, daß ich ihn gemacht habe?‹ Du mußt sicher sein, daß du mit einer starken Geschichte anfängst, denn schon allzubald wirst du dich in einer Myriade von Details gefangen sehen, und dann ist es zu spät, um irgendwelche größeren Änderungen an der
 
 Handlungslinie vorzunehmen. Du wirst dich mit anderen Fragen beschäftigen: ›Wie oft wird die Figur ihren Phaser abfeuern? Wie soll Gott aussehen, wie soll Er sich anhören? Wer soll Ihn spielen? Welche Kleidung soll Er tragen?‹ Du weißt, um alle diese Fragen können sich auch andere kümmern. Aber nur du allein kannst entscheiden, ob die grundsätzliche Handlung der Geschichte funktioniert oder nicht.« »Ja, ja, ja, Leonard, ich glaube daran. Es wird funktionieren. Vertraue mir einfach.« Bill bestand unnachgiebig auf der Handlung seiner Geschichte – selbst dann, als schließlich Harve und das Studio vor der Vorstellung zurückschreckten, daß die Enterprise-Crew tatsächlich sowohl Gott als auch den Teufel finden könnte. Nach viel Widerstand konnte Bill schließlich überredet werden, daß es für den Kinobesucher glaubhafter sein würde, wenn sich herausstellte, daß ›Gott‹ ein Alien war, der sich nur verkleidet hatte, um Den Großen Alten Knaben zu spielen. Sobald der Streik der Drehbuchautoren nach einem Jahr beigelegt war, machten sich Harve Bennett und David Loughery (ein junger Mann, dessen schriftstellerisches Werk Flashback und Dreamscape umfaßte) daran, das Drehbuch zu schreiben. (Bill hatte versucht, Nick Meyer zu bekommen, aber Nick arbeitete an einem anderen Projekt und war nicht verfügbar.) Ich las ihren Entwurf von Star Trek V: The Final Frontier zum ersten Mal, während ich gerade die Arbeit an The Good Mother beendete; und zu sagen, daß ich enttäuscht war, drückt es ganz milde aus. Der Entwurf, den ich las, sah vor, daß Spock und McCoy (und die ganze Enterprise-Crew) Kirk verrieten und zu einem wahnsinnigen religiösen Anführer überliefen – Sybok, der ausgerechnet der lange Jahre vermißte Bruder des Vulkaniers sein sollte. Außerdem gab es noch ein
 
 anderes grundlegendes Problem: Spock besaß keine Funktion im Drehbuch. Ich bin der festen Überzeugung, daß eine Figur aus einem bestimmten Grund in einem Drama sein muß, daß er in irgendeiner Weise dazu dienen muß, die Handlung der Geschichte voranzutreiben (ungefähr so, wie jeder in unserem ›Impossible Mission‹-Team von der Enterprise seine Rolle in Star Trek III gespielt und dazu beigetragen hat, unsere Helden zurück auf ihr Schiff und zum Genesis-Planeten zu bringen, um Spock zu retten). Ansonsten hat die Figur in der Geschichte nichts zu suchen und sollte gestrichen werden. Ich setzte mich sofort mit Bill zusammen und sagte: »Laß uns über Spock reden. Ich habe hier einige Probleme. Denn eines ist sicher: Meine Figur hat keine Funktion im Drehbuch. Was hat er mit der Handlung zu tun?« Bill sagte: »Mach dir keine Sorgen deswegen. Wir werden uns etwas ausdenken…«
 
 ›Admiral‹ Harve Bennett
 
 Wir hatten zwei oder drei Unterhaltungen dieser Art und fanden keine Lösung. Schließlich versuchte ich mich so deutlich wie nur möglich auszudrücken: »Bill, ich werde diese Unterhaltung nicht zu Ende führen, wenn ich nicht sicher sein kann, daß du mich wirklich verstanden hast. Ich habe grundlegende Probleme mit der Figur, so, wie er hier beschrieben wird. Du mußt mir zuhören: Solange diese Zweifel nicht beseitigt sind, kann ich nicht für dich spielen.« »Oh. Gut, was sollen wir tun?« Wir kamen schließlich zu etwas wie einem Übereinkommen, obwohl sowohl De Kelley als auch ich große Bedenken hatten wegen der Vorstellung, daß McCoy und Spock einen Verrat an Kirk begehen sollten. Ich erklärte Bill: »Es gibt nichts, was Spock veranlassen kann, Sybok zu folgen. Du kannst es schreiben, aber ich kann es nicht spielen, und das Publikum wird es nicht akzeptieren.« Außerdem war ich mit einer Szene nicht zufrieden, die in einer Rückblende Spocks ›Schmerz‹ enthüllt: Er wird Zeuge seiner eigenen Geburt und der offensichtlich mißbilligenden Bemerkung seines Vaters über seinen kleinen Sohn: »So menschlich…« Aber in Star Trek IV war ganz besonders hervorgehoben worden, daß Spock es endlich schafft, mit seinen beiden Seiten – sowohl der menschlichen, als auch der vulkanischen – zurechtzukommen. Es schien mir klar zu sein, daß Spock mit diesem Film alle internen Konflikte in dieser Hinsicht gelöst hatte. Ich äußerte all meine Bedenken, und das Drehbuch wurde umgeschrieben. Anstatt eines offenen Verrats von Spock an Kirk kann es der Vulkanier nicht über sich bringen, Kirks Befehl zu befolgen und mit einem Phaser auf seinen Halbbruder zu schießen, der die Waffe beschlagnahmt und die Enterprise ›übernimmt‹. War ich glücklich damit? Nein. Aber
 
 es war wenigstens spielbar. Während meine Einwände zu Spocks ›Geburtsszene‹ zwar registriert wurden, blieb es doch bei der Rückblende. Sogar mit zahlreichen Neufassungen blieb die Geschichte einfach schwach. Ich glaube, dies war die Ursache, daß Star Trek V kein Kassenerfolg war.
 
 Spock gerät mit seinem lange verschollenen Halbbruder 
 
 Sybock aneinander, während Kirk und die anderen zusehen. 
 
 Es hatte bestimmt nichts mit Bills Fähigkeiten als Regisseur zu tun, denn er drehte den Film ebenso effizient und kinotauglich, wie es auch irgendein anderer der vielen talentierten Regisseure getan haben würde. Er hat auch einiges an sehr interessantem Filmmaterial verwendet, z. B. wie Sybock hoch zu Pferd aus dem Nebel reitet. Uns Schauspielern gegenüber verhielt er sich sympathisch und charmant, war gut vorbereitet und grenzenlos begeistert. Das Problem lag in der Ausführung und schon im Entwurf des Drehbuchs; was auf der Seite stand, war das, was er drehte. Er arbeitete mit einem
 
 schlechten Drehbuch, und, wie ich bereits an anderer Stelle erwähnt habe, wenn man mit einem schlechten Drehbuch arbeitet, gibt es nicht viel, was man tun kann, um einen Film zu retten. (Ich kann ihm das gut nachfühlen, weil ich schon bald darauf eine ähnliche Erfahrung mit einem anderen Film für Paramount machen sollte, und zwar mit Funny About Love.) Bill hat sich auch durch seine harte Arbeit und sein außergewöhnliches Verantwortungsbewußtsein verdient gemacht. Ich kann mich entsinnen, wie ich eines Morgens in das Frühstückscafé des Motels hineinspazierte und ihn dort im Gespräch mit unserem Produktionsleiter, Ralph Winter, antraf. Wir waren gerade mit den Dreharbeiten an den Szenen im Yosemite-Park fertig, und Ralph meinte zu Bill, bevor wir diesen Drehort verlassen würden, sollte er ganz sicher sein, daß er auch wirklich alles Filmmaterial habe, was er brauche – denn wenn wir erst einmal weg wären, käme es noch viel teurer, wieder zurückzugehen und nachzudrehen. »Es wäre klüger, den Drehplan zu überziehen, wenn nötig«, sagte Ralph. Ich konnte den Ausdruck der Entschlossenheit und der Empfindlichkeit auf Bills Gesicht erkennen. »Oh, nein!« sagte er schnell und schüttelte den Kopf. »Nein, wir sind hier absolut fertig. Vertraut mir, wir haben alles an Filmmaterial, was wir brauchen!« Ich mußte lächeln. Ich verstand genau, wie er sich fühlte: In den alten Tagen der Star Trek-Szene hatte man uns genau um 18.18 Uhr jeden Abend den Stecker rausgezogen. (Man erinnere sich, daß wir deshalb damals so panikartig versuchten, die eine Szene mit Spock in ›The Naked Time‹ fertigzubekommen.) Es spielte keine Rolle, ob ein Schauspieler gerade seinen Text ablieferte und mitten im Satz war; um 18.19 Uhr war Feierabend für diesen Tag, und am
 
 nächsten Tag wurde mit etwas anderem weitergemacht. Niemand fragte danach, ob man das benötigte Filmmaterial beisammen hatte oder nicht – also lernten wir alle, schnell und effizient zu arbeiten, damit der Regisseur und der Produzent das bekamen, was sie brauchten, und zwar vor 18.18 Uhr. Ich setzte mich zu Bill an den Tisch und legte ihm eine Hand auf die Schulter. »Höre bitte genau zu, was Ralph dir deutlich machen will«, sagte ich ihm. »Dies hier ist keine Fernsehproduktion. Es ist okay, wenn wir hierbleiben, falls du noch einen oder zwei Tage extra brauchst.« Aber Bill schüttelte den Kopf. Er war entschlossen, einen guten Film zu machen – und ihn innerhalb des vorgesehenen Drehplans fertigzustellen. Er wollte nicht unverantwortlich erscheinen. Und überdies hatte er völlig recht: Er hatte alles, was er brauchte. Aber ich verstand sehr gut, unter welchem Druck er stand.
 
 Der bergsteigende Captain Kirk und sein fliegender Erster 
 
 Offizier in Star Trek V: The Final Frontier 
 
 Von den Drehbuchproblemen einmal abgesehen, war es, wenn auch physisch sehr anstrengend, ein großer Spaß, mit Bill zu arbeiten. Bill liebt es, Szenen zu drehen, in denen man viel rennen und springen und – in meinem Fall – kopfüber in der Gegend herumhängen muß! Eine Sequenz, die Kirk beim Erklettern eines Berges mit dem passenden Namen El Capitan zeigte, erforderte es, daß Spock zu ihm hinauf›flog‹ und in einem Paar Antigrav-Stiefeln neben seinem Captain ›schwebte‹, um sich mit ihm zu unterhalten. Durch ihn abgelenkt, verliert Kirk seinen Halt und stürzt ab – nur, um von dem fliegenden Vulkanier gerettet zu werden. Um das zu realisieren, trug ich einen speziellen ›Fluganzug‹ aus Fiberglas, der nach einem Gipsabdruck von meinem Torso hergestellt wurde. Ein Rohr verband den Anzug mit der ›Steilwand‹, aber man sah dieses Rohr aus bestimmten Blickwinkeln nicht, und ich schien, während Spocks Unterhaltung mit seinem kraxelnden Captain, frei in der Luft zu schweben. Das war gar nicht so schlimm, aber dann mußte Spock nach Kirk tauchen, während der Captain abstürzte. Dazu wurde mir ein Metallband um die Hüfte gelegt, und wenn die Sperre ausgeklinkt wurde, drehte es mich kopfüber herum. Tatsächlich gewöhnte ich mich schon ziemlich schnell daran, kopfüber auf dem Set herumzulungern. Mit den gleichen Stiefeln drehten wir auch eine Flugsequenz, in der Spock sowohl McCoy als auch Kirk im Fahrstuhlschacht festhält. Die Geschirre, die sie für uns machten, fielen ganz schon unbequem aus, so daß wir schon bald begannen, diese Takelage als das ›das Haus der Schmerzen‹ zu bezeichnen. Natürlich mußten, wegen Bills Leidenschaft für sie, auch Pferde in dem Film vorkommen. (Dobermänner oder Motorräder fehlten jedoch.) Wir verbrachten eine halbe Stunde mit einer amüsanten Diskussion darüber, wie Spock einen Nervengriff an einem Pferd darstellen konnte.
 
 »Laß Spock damit kämpfen«, sagte Bill nachdenklich, als wir beide nach einem potentiellen Opfer suchten – einem schnaubenden, übermütigen Tier, das mich mit einem unmißverständlichen Trau-dich-nur-Ausdruck musterte. »Was genau stellst du dir vor, Bill?« »Weißt du, Leonard, Spock versucht einfach, den richtigen Punkt zu finden, erwischt ihn nicht und versucht es weiter.« »Du meinst, während das Tier scheut und versucht, ihn zu zertrampeln?« »Ja!« Bills Augen leuchteten auf. »Es wird im Film großartig aussehen!« Ich zog dies für mindestens 0,001 Sekunde in Betracht und konterte dann: »Tatsächlich besitzen Vulkanier aber eingehende Kenntnisse der Reiterei und Pferdeanatomie.« Bill schaute mich mißbilligend an. »Bist du sicher?« »Absolut.« Die Dreharbeiten zu Star Trek V waren Ende Dezember 1988 beendet. Ich begann mich mit anderen Projekten zu befassen – einschließlich der Regie bei Funny About Love, einer Komödie mit Gene Wilder und Christine Lahti in den Hauptrollen. Aber zu einem der Projekte, die mir persönlich am meisten bedeuten, kam ich durch Zufall. Es geschah im Jahr 1989, während ich mit Nachforschungen zu einem anderen Projekt, das nie Früchte trug, beschäftigt war; dabei sprach ich mit einigen Rechtsanwälten. Wie es sich herausstellte, war einer der Anwälte für einen Herrn namens Mel Mermelstein tätig, und meinte zu mir: »Nun, wenn Sie wirklich nach einem lohnenden Projekt suchen…« Und er fuhr fort, mir ein wenig von Mel zu erzählen. Mel Mermelstein war gebürtiger Ungar. Im Jahre 1944, als dort die Deutsche Armee einfiel, wurden Mel und seine Familie – seine Schwester, sein Bruder und seine Eltern – mit anderen ortsansässigen Juden zusammengetrieben und ins
 
 Konzentrationslager Auschwitz-Birkenau verfrachtet. Am Tag nach ihrer Ankunft sah er zu, wie seine Mutter und seine Schwester (und eine lange Reihe von Frauen und Kindern) in die ›Dusche‹ für Frauen gingen – die Gaskammer. Sie kamen nie wieder heraus. Er selbst, sein Bruder und sein Vater wurden zur Sklavenarbeit gezwungen und schafften es, eine Zeitlang zu überleben, trotz den kärglichen Rationen, dem unsäglichen Schmutz und den daraus resultierenden Krankheiten. (Unterernährung, Überanstrengung, mangelnde Hygiene und zu enge Quartiere verursachten häufige Ausbrüche von Typhus.) Doch schon bald wurde sein Vater krank; und als der alte Mermelstein im Sterben lag, rief er seine beiden Söhne zu sich und sagte zu ihnen: »Eure Mutter und eure Schwester sind mir schon vorausgegangen, und bald werde ich bei ihnen sein, aber vielleicht werdet ihr beide überleben – oder wenigstens einer von euch. Ihr müßt mir beide bei eurem Leben schwören, daß ihr vor der ganzen Welt bezeugen werdet, welche Verbrechen hier begangen werden – als Sprecher für alle von uns, die nichts mehr sagen können.« Mel und sein Bruder gaben ihrem Vater dieses letzte Versprechen. Traurigerweise war Mel der einzige Überlebende seiner Familie, der schließlich von den Alliierten Truppen aus dem Lager befreit werden konnte. Mel wanderte aus in die Vereinigten Staaten, wurde dort vollends erwachsen und baute sich ein gutes Leben auf. Er wurde beruflich selbständig, war glücklich verheiratet mit einer amerikanischen Frau und hatte Kinder. Aber das Versprechen, welches er seinem Vater gegeben hatte, vergaß er niemals, und so nahm er es auf sich, genau das zu tun, worum sein Vater ihn gebeten hatte – der Weltöffentlichkeit als Zeuge für die Greueltaten zu dienen, die in den Lagern begangen worden waren, und jedermann daran zu erinnern, daß
 
 menschliche Wesen dazu fähig waren, sich gegenseitig die abscheulichsten Grausamkeiten anzutun. Er fing an, ein Holocaust-Museum einzurichten, angefüllt mit Erinnerungsstücken aus den Lagern und von jenen, die dort gestorben waren: Fotografien von Opfern, Namenslisten, Kleidungsstücke, kleine Stückchen Stacheldraht, die man fein sorgfältig zu Davidssternen zurechtgebogen hatte. Und er hielt Vorträge vor Schulkindern über seine eigenen Erfahrungen in Auschwitz. Eines Tages fand er einen Brief in seiner Post: Die ›Einladung‹ einer Gruppe, die sich selbst Institute for Historical Review nennt. Sie boten ihm eine Summe von 50000 Dollar, wenn er zu der Zufriedenheit ihres unvoreingenommenen Ausschusses‹ beweisen könne, daß auch nur ein einziger Jude in den Konzentrationslagern durch die Hand der Deutschen gestorben sei. Sie stellten die Behauptung auf, daß die Nazis niemals irgendwelche Juden ermordet hätten; die Juden, die man zusammengetrieben habe, seien ›Unruhestifter‹ gewesen, und jene, die in den Lagern starben, waren die Opfer von Typhus, nicht die von Gaskammern (die, wie das Institut beharrte, ›Entlausungsräume‹ gewesen waren). Mermelstein war außer sich vor Wut, brachte den Brief zunächst zur Anti Defamation League und dann ins Simon Wiesenthal Center. Er bekam von beiden Stellen die gleiche Auskunft: Das Institut war einfach nur eine Deckorganisation für eine gehässige Neo-Nazi-Gruppe, die nur daran interessiert war, Mermelstein vor ihren absurden ›Gerichtshof‹ zu zerren, ihn zu verspotten und schließlich ihren ›Befund‹ öffentlich bekanntzugeben – nämlich, daß es nie einen Holocaust gegeben habe. Aber Mel war sich sicher, daß er das nicht einfach auf sich beruhen lassen konnte. Er sprach mit mehreren Rechtsanwälten, die ihm alle erzählten, daß der Brief dieses
 
 Instituts keine Rechtsgrundlage darstellte, um eine Klage anzustrengen – es gab nichts, was er tun konnte, um dieses Institut auf gesetzlichem Wege davon abzuhalten, seine haßerfüllten Lügen zu verbreiten und anderen Überlebenden der Vernichtungslager das gleiche Angebot zu machen. Schließlich lernte er den Anwalt Bill Cox kennen – der allen anderen zustimmte, daß der Brief keinen Grund für eine Rechtsklage darstellte, und daß Mel sich lieber nicht von den Tricks des schwindlerischen ›Gerichtshofes‹ dieses Instituts hereinlegen und zu irgendwelchen Aussagen verleiten lassen sollte. Nachdem er jedoch die Sache noch einmal näher überdacht hatte, tüftelte Cox schließlich ein unkonventionelles, aber brauchbares rechtliches Verfahren aus: Der Brief des Instituts, der die 50000 Dollar anbot, war im Grunde eine rechtliche Vereinbarung – mit anderen Worten, ein Vertrag. Wenn Mel sich dazu entschloß, dieses Angebot anzunehmen, und innerhalb von dreißig Tagen keine Antwort erhielt, konnte er sie wegen Vertragsbruchs rechtlich belangen.
 
 Als Mel Mermelstein in ›Never Forget‹
 
 Sobald es ihm gelungen war, die Sache vor einen echten Gerichtshof zu bringen, konnte er vom Gericht verlangen, die Existenz des Holocausts gesetzlich anzuerkennen. Mel war einverstanden, Cox’ Strategie zu befolgen. Er nahm das Institut mit seinem Angebot beim Wort; sie reagierten nicht innerhalb der dreißig Tage, und Mermelstein ging vor Gericht. Auch trotz viel persönlicher Mühsal – nachdem er von Rechtsanwälten des Institutes gehetzt wurde, Schikanen gegen sich und seine Familie erdulden mußte (sein Haus wurde mit Nazi-Parolen beschmiert, man warf ihm ein totes Schwein in seinen Hof), nachdem sogar Drohungen gegen sein Geschäft, seine Familie und sein eigenes Leben laut geworden waren – machte Mel beharrlich weiter und fand einen gesetzlichen Weg, seinen verstorbenen Vater zu ehren und dessen letztem Wunsch weithin Gehör zu verschaffen. Auf Mermelsteins Ersuchen hin nahm der Gerichtshof auf juristischem Wege Notiz von der Tatsache der Massenvernichtung. Es geschah zum ersten Mal, daß ein Gerichtshof in den USA dies tat. Bald nach meinem Besuch bei dem Rechtsanwalt, der mir als erster die Geschichte erzählt hatte, besuchte ich Mel Mermelstein, um die Sache näher zu besprechen. Ich war so bewegt von dem, was er zu sagen hatte – und, im Falle des Denkmals, das er für die Lager-Opfer schuf, auch vorzuzeigen hatte –, daß ich mich an meinen langjährigen Freund Robert Radnitz wandte. Ich war nicht nur sehr daran interessiert, Mel darzustellen, sondern auch dazu beizutragen, das Projekt auf den Bildschirm zu bringen. Radnitz hatte Sounder produziert, eine Serie, die die Erfahrungen der Farbigen in Amerika darstellte. Eine Zeitlang waren wir daran interessiert gewesen, etwas gemeinsam zu produzieren. Ich glaubte daran, daß Bob den nötigen
 
 Hintergrund und den richtigen Ruf hatte, um einen Fernsehsender davon zu überzeugen, daß Mels Geschichte ein breiteres Publikum erreichen sollte. Bob stimmte mit mir überein, daß das Material es wert war, und wir traten damit an ein paar Sender heran. NBC reagierte sehr schnell und positiv. Leider traf das erste Drehbuch erst nach einem sehr langen Zeitraum ein und erwies sich als unbrauchbar. Wir stellten dann den Drehbuchautor Ronald Rubin ein, der uns ein sensibles, liebenswertes Drehbuch für Never Forget schrieb. Er erzählte auf eine direkte, ehrliche Art und ohne Sensationsmache eine rührende Geschichte von einem Mann, der für seine Überzeugung einsteht. Wir waren enorm zufrieden.
 
 Mermelstein vor Gericht mit seiner Frau Jane (Blythe Danner)
 
 NBC war es jedoch nicht; der Sender machte eine Kehrtwendung (mit anderen Worten, man entschied sich gegen eine Fortsetzung des Projekts). Wir nahmen Ron Rubins Drehbuch mit zu Turner Network, die uns gerne aufnahmen. Die Besetzung für die Rolle des Mel war einfach, schließlich hatte ich mich schon für die Aufgabe angeboten. Und Joe Sargent – den ich schon seit so vielen Jahren kannte und der bei einigen unserer besten Star Trek-Episoden Regie geführt hatte – war immer unsere erste Wahl als Regisseur gewesen. Wir waren begeistert, ihn zu bekommen. Ich muß hier sagen, daß Joe wieder die ihm eigene Magie mit eingebracht hat, und daß er stets das Herz und den Kern einer jeden Szene gefunden hat. Was die Frau betraf, die Mels Frau Jane spielen sollte, hatten wir eine sehr kurze Liste von Schauspielerinnen, die wir für die Rolle in Betracht zogen. Eine davon war die sehr talentierte Blythe Danner, mit der ich schon in den Siebzigern gearbeitet hatte. Eines Tages, noch bevor wir die Gelegenheit gehabt hatten, die Rolle von Jane zu besetzen, waren meine Frau und ich im Flugzeug unterwegs, als im Sessel uns gegenüber – man sehe und staune – niemand anderer als Blythe saß! Mir war klar, daß mir das Schicksal eine perfekte Gelegenheit präsentiert hatte; also ging ich hinüber, um guten Tag zu sagen und ihr alles über das Projekt Never Forget zu erzählen. Sie war wegen der Thematik der Sache sofort interessiert. Innerhalb weniger Stunden nach unserer Ankunft in Los Angeles schickte ich ihr ein Drehbuch, und sie musterte schon bald an. Dabney Coleman kam dann als Rechtsanwalt William Cox an Bord und gab uns eine wunderbare Vorstellung. Ehrlich, das ganze Ensemble der Produktion war großartig. Wir waren auch sehr zufrieden, als Joe Sargent einen Weg fand, Mel
 
 Mermelstein selbst und seine Tochter Edie in kleinen Rollen in den Film einzubeziehen. Ich muß mich hier auch bei den Leuten vom Simon Wiesenthal Center und von der Anti Defamation League bedanken. Während unserer Nachforschungen zu Never Forget gingen wir zu beiden Gruppen. Sie gaben freimütig zu: »Ja, wir haben Mel geraten, die Sache mit dem Institute for Historical Review nicht weiter zu verfolgen; aber nun sind wir glücklich über seinen Erfolg.« Sie waren sehr großzügig in dieser Angelegenheit und boten ihre Hilfe an.
 
 Mit Dabney Coleman
 
 Zu unser aller Glück konnte Mel der Herausforderung nicht widerstehen. Ich bin ihm dankbar für seine Ausdauer und seine Integrität und auch für seine Bereitwilligkeit, seine Geschichte mit uns – und mit der Welt – zu teilen. Wenn mir jedes Projekt eine so tiefe Erfüllung gebracht hätte, wie Never Forget das tat, wäre ich wirklich schon im Paradies. Für mich geht Mels Geschichte weit über die Frage der Nazis und Juden und über die Greuel von Auschwitz hinaus; sie spricht die grundlegenden Fragen des menschlichen Geistes an. Ich erinnere mich an den Bühnenautor Arthur Miller, der einmal sagte, daß alle Stücke, die wir als wertvoll betrachten, sich mit einer Frage beschäftigen: Wie können sich die Menschen in der Welt ein Heim erschaffen? Welche Hindernisse müssen wir überwinden, was müssen wir persönlich erreichen, um das Gefühl der Geborgenheit und des inneren Friedens zu erlangen? Sicherlich fand Mel Mermelstein seinen Weg durch eine große Dunkelheit hindurch in das Licht geistiger Zufriedenheit und persönlicher Würde. Die Inspiration, die seine Geschichte uns allen brachte, zeigte sich eindeutig in der Produktion. Never Forget wurde für den Cable Ace Award nominiert und von der New York Times als ›Fernsehen, an das man sich noch lange erinnern wird‹, angekündigt. Aber ich muß einen dunklen und beunruhigenden Nachsatz zu dieser Geschichte hinzufügen: Das Institute for Historical Review erlitt einen Rückschlag, nachdem Never Forget gesendet worden war, aber sie existieren bei uns nach wie vor und verbreiten eifrig Unwahrheiten und Haß. Es ist nur wenige Tage her, daß ich von einer Frau las, die in deren Sinne arbeitet und ein ›geschichtliches‹ Buch über die Typhusepidemien im Zweiten Weltkrieg veröffentlicht hat. Ihre Prämisse ist ihre oft wiederholte Lüge, daß die Millionen, die in den Konzentrationslagern umkamen, angeblich Opfer von Typhus
 
 waren – und nicht von Völkermord. Was mich stört, ist, daß Texte wie dieser, raffiniert geschrieben und hübsch gebunden, oftmals in Universitätsbibliotheken zu finden sind. CollegeStudenten, die Nachforschungen über den Zweiten Weltkrieg betreiben, können sehr gut eine solche Veröffentlichung in die Hände bekommen und unwillkürlich glauben, es handle sich um eine wissenschaftliche Arbeit, die auf legitimen Fakten basiert.
 
 17 Star Trek VI und Unification
 
 NIMOY: Spock, ich kann mir nicht helfen, aber ich habe bemerkt, daß du dich neuerdings verändert hast. SPOCK: Tatsächlich? Inwiefern? NIMOY: Nun, ehrlich gesagt, du bist emotioneller geworden. SPOCK: Keineswegs. Ich ziehe es vor, in den Augenblicken Emotionen zu zeigen, in denen dies durchaus angemessen erscheint und Gefühle mir wahrscheinlich zur Erreichung meiner Ziele dienen können. NIMOY: Mit anderen Worten: Du zeigst dann Gefühle, wenn es dir logisch erscheint, das zu tun? SPOCK: Genau.
 
 UM DIE GESCHICHTE von Star Trek VI richtig zu erzählen, muß ich ein wenig in die Vergangenheit ausholen. Während der Dreharbeiten zu The Voyage Home kam Harve Bennett mit dem Konzept für einen weiteren Film an. Diesmal keine Fortsetzung, sondern ein Vorläufer für alle Star TrekFilme, ja sogar für die original TV-Episoden. Die Idee? Eine Geschichte über Kirk, Spock und McCoy während ihrer Starfleet Akademie-Tage, in der wir alle durch jüngere Schauspieler ersetzt werden sollten. Ich nehme an, man glaubte damit dem ›Franchising‹-Unternehmen (so wird Star Trek auf dem Paramount-Gelände genannt) eine Infusion mit frischem Blut verabreichen zu können. Ich wußte sonst nicht sehr viel von dem Projekt; Harve und ich waren damals beide sehr beschäftigt; wir versuchten, Star Trek IV fertigzustellen und haben keine Details besprochen. Ich wußte jedoch, daß Paramount ihn damit beauftragt hatte, ein Drehbuch zu schreiben, und ich wäre glücklich gewesen, es zu kommentieren – aber dazu kam es nie.
 
 Erst nach dem Kinostart von Star Trek V: The Final Frontier erwähnte Harve mir gegenüber wieder das Akademie-Projekt; diesmal, um mir gegenüber seine Traurigkeit über die Tatsache auszudrücken, daß Paramount, nachdem er bereits so viel Zeit darin investiert hatte, nun das Drehbuch endgültig zurückgewiesen habe. Unsere Unterhaltung war nur kurz. Ich hörte nichts mehr über Harve und sein Projekt, bis kurze Zeit später einer der Studioleiter von Paramount, Frank Mancuso, mich zum Essen einlud. Sobald wir uns im Restaurant hingesetzt hatten, lehnte sich Frank über den Tisch und sagte: »Leonard, ich will rechtzeitig zum fünfundzwanzigjährigen Jubiläum der Serie einen weiteren Star Trek-Film in den Kinos haben – und ich möchte Sie als meinen Partner haben, der diesen Film für uns macht.« Meine sofortige Antwort war: »Und was ist mit Harve Bennett?« Ich wußte, daß Harve an einem Konzept für den sechsten Film gearbeitet hatte, und wenn auch das AkademieDrehbuch abgelehnt worden war, hieß das nicht notwendigerweise, daß Harve nicht noch etwas anderes in Arbeit hatte. Ich wollte ihm nicht in die Quere kommen. Aber Frank holte tief Luft und meinte: »Harve ist weg. Es ist vorbei.« Er sagte es mit großem Nachdruck; der Akademie-Film würde nicht realisiert werden. Und er machte mir ein sehr weitreichendes Angebot: Ich könne das Drehbuch schreiben, Regie führen und ausführender Produzent sein; mit anderen Worten, ich konnte mich an diesem Film beteiligen, in welcher Art auch immer ich das wollte. Aber nach der zermürbenden Arbeit, die mir als Schauspieler und Regisseur im vierten Film abverlangt worden war, hatte ich kein Verlangen danach, bei einem weiteren großen Star Trek-Kinofilm Regie zu führen. Ich wußte auch, daß wir sehr wenig Zeit hatten, um diesen Film herauszubringen, und so
 
 sagte ich: »Die Zeit ist knapp, Frank. Es wird alles perfekt klappen müssen.« »Gut, wir werden tun, was wir können, um es möglich zu machen.« Ich war hingerissen – natürlich weniger von dem Gedanken, Regie zu führen, aber von der Vorstellung, die Handlung zu entwerfen und den Film zu produzieren. »Lassen Sie mich ein bißchen darüber nachdenken«, meinte ich zu ihm, »ich werde so schnell wie möglich mit einer Idee für eine Handlung auf Sie zukommen.« Dabei beließen wir es dann. Nun, wie ich schon erwähnt habe, war ich schon immer an den Klingonen und ihrer Kultur interessiert, und dieser Film schien mir eine perfekte Gelegenheit zu bieten, unsere Lieblingsschurken näher zu erforschen. Ich sann über all das nach und dachte dabei an die Ähnlichkeit der Beziehung zwischen der Föderation und dem klingonischen Imperium und dem Verhältnis der USA zur Sowjetunion – dem ›Kalten Krieg‹. Man muß sich im klaren sein, daß damals gerade die Berliner Mauer fiel, und es war ziemlich deutlich, daß das, was Ronald Reagan das ›Reich des Bösen‹ nannte, einzustürzen begann. (In der Tat brach die Sowjetregierung während unserer Dreharbeiten zusammen.) Also rief ich drei Tage später Frank Mancuso an und sagte: »Hier ist meine Idee: Was wäre, wenn das klingonische Imperium in der gleichen Klemme sitzt, in der sich die Sowjetunion jetzt gerade befindet? Ihr Wirtschaftssystem bricht zusammen, sie haben zuviel in ihre Rüstung investiert, es gibt Meinungsverschiedenheiten, und obendrein passiert ihnen noch so eine Art ›Tschernobyl‹. Und sie reichen der Föderation die Hand mit der Bitte um Entspannung und Hilfe… und an diesem Punkt kommt dann die Enterprise in Spiel.«
 
 »Großartig!« sagte er. »Ich liebe es! Wird es einen Gorbatschow-Charakter geben?« »Auf jeden Fall. Ich denke, wir sollten Nick Meyer dazu bewegen, es zu schreiben, und falls er Regie führen möchte, sollten wir sie ihm geben.« »Und was ist, wenn Nick es nicht tun wird? Werden Sie dann Regie führen?« »Falls Nick nicht Regie führt, werde ich es selbst tun – oder wir beide werde uns auf jemand anderen einigen. Wenn Sie keine Einwände haben, würde ich mich jetzt gerne selbst mit Nick in Verbindung setzten.« »Das wäre fein. Und Leonard…« »Ja?« »Falls Sie zu irgendeinem Zeitpunkt das Gefühl haben, daß diese Sache nicht so läuft, wie sie es Ihrer Meinung nach sollte, dann sprechen Sie mit mir. Wir werden es dann schon wieder hinbiegen.« »Danke, Frank. Ich weiß das zu schätzen.« Wie sich herausstellte, hatte Nick gerade die Arbeit an einem anderen Film beendet und machte mit seiner Familie Ferien auf Cape Cod. Ich rief ihn an und sagte: »Wir wollen einen weiteren Star Trek-Film machen. Kann ich kommen und mit dir darüber reden?« »Sicher! Komm herüber!« So flogen meine Frau und ich nach Boston und dann weiter mit einem kleinen ›Grashüpfer‹, der uns vom Flughafen Logan aus nach Provincetown brachte, wo Nicks Familie ein Anwesen hat. (Ich genoß den Flug, denn ich liebe das Gebiet und habe selbst dort seinerzeit Flugstunden genommen.) Wir landeten jedenfalls in Provincetown, krabbelten aus diesem winzigen Flugzeug und wurden dort schon von einem grinsenden Nick erwartet, wie immer mit einer Zigarre in der Hand (und meistens auch im Mund). Er fuhr uns zurück zu
 
 seinem Familiensitz, und wir machten einen halbstündigen Besuch bei seiner Frau und seinen Kindern. Dann gingen wir – ich mit meinen Sandalen und Nick mit seiner Zigarre – für einen kleinen Spaziergang hinunter zum Strand. Wir redeten zuerst über eine Menge andere Dinge, aber schließlich kam das Gespräch auf Star Trek, und ich sagte: »Ich will einen Film über die Berliner Mauer machen, die im Weltraum zusammenbricht.« »Perfekt!« sagte Nick. Wir hatten – um noch einmal Joe Sargent zu zitieren – abgehoben! Während der nächsten zweieinhalb Stunden marschierten wir an diesem Stückchen Strand auf und ab und hinterließen unsere allmählich wieder verschwindenden Fußabdrücke im nassen Sand. Ich wiederholte für Nick noch einmal, was ich Mancuso bereits erzählt hatte: das Tschernobyl des klingonischen Imperiums, das die ganze Verschwörung in Gang setzt, die fast mittellosen und bis an die Zähne bewaffneten Klingonen, die ihre Hände nach der Hilfe der Föderation ausstrecken; die klingonische Gorbatschow-Figur, die einem Mordanschlag zum Opfer fällt. Wir begannen, die Hauptpunkte der Geschichte herauszuarbeiten: Kirk würde natürlich der auserkorene ›Diplomat‹ sein, und ich schlug Nick den Satz vor: »Nur Nixon konnte nach China gehen«, der im Film vorkommt. Wir diskutierten über Kirks Zorn darüber, ausgewählt worden zu sein, denn sein Sohn war schließlich von Klingonen ermordet worden. Und Kirk würde von den Klingonen wegen des Mordanschlags auf ihren Kanzler verurteilt werden – und McCoy sollte auch darin verwickelt sein… Man würde beide auf einem klingonischen Strafplaneten ins Gefängnis stecken, und während dieser Zeit würde Spock an Bord der Enterprise daran arbeiten, die Verschwörung aufzudecken, die zu dem
 
 Mordanschlag und zu Kirks ungerechtfertigter Inhaftierung geführt hat… Die Unterhaltung war lebhaft und anregend, und bevor wir es merkten, waren einige Stunden vergangen. Bis dahin hatten wir die grundsätzliche Handlung schon so ziemlich zusammengestellt – und wir waren auch ganz schön müde und hungrig, also gingen wir zum Haus zurück, taten uns mit unseren Familien zusammen und gingen aus, auf der Suche nach einem abendlichen Muschelessen. Es war ein großartiger Tag und eine ganz besondere Erfahrung für mich; ich fühlte die gleiche Art von Dankbarkeit, die ich schon im ersten Kapitel auszudrücken versucht habe, als ich darüber sprach, wie glücklich ich bin, ein Teil von Star Trek zu sein. An diesem Tag, als ich mit Nick zusammen am Strand spazierenging, fühlte ich eine große Zufriedenheit darüber, daß es mir möglich war, den schöpferischen Funken für Star Trek VI zu entzünden; schließlich schien es noch gar nicht so lange her zu sein, daß ich ein Schauspieler gewesen war, der sich durchkämpfen mußte, der nachts Taxi fahren mußte, um über die Runden zu kommen, und dankbar jede noch so kleine Rolle annahm. Und hier stand ich nun, man hatte mir die Zügel für einen großen Kinofilm in die Hand gegeben und gesagt: »Was immer Sie tun wollen, uns ist es recht!« Natürlich hatten wir, als wir mit unserem Muschelessen fertig waren, unseren Rückflug versäumt – aber zu diesem Zeitpunkt war ich viel zu zufrieden, um mich darüber aufzuregen. Meine Frau und ich nahmen einfach einen Wagen, um nach Boston zurückzufahren. Und als Ergebnis dieses Treffens mit Nick wurde alles für das Drehbuch zu Star Trek VI: The Undiscovered Country in Bewegung gesetzt. So dachte ich zumindest.
 
 Aber das Leben ist natürlich nie frei von Frustration – ganz besonders, wenn es um Hollywood-Studios oder so erfolgreiche Film-Konzessionen wie Star Trek geht. Ich ließ Frank Mancuso sofort wissen, daß ich mich mit Nick getroffen hatte und er damit einverstanden war, das Drehbuch zu schreiben und möglicherweise auch Regie zu führen. Ich hatte die Geschichte entworfen und würde die Aufgaben des Ausführenden Produzenten übernehmen, die Rollen der Produzenten würden von Ralph Winter und Steven-Charles Jaffe ausgefüllt werden. Ganz einfach, richtig? Leider hatte in der Zwischenzeit ein anderer Studioleiter – Teddy Zee – sich dazu entschlossen, das Projekt an zwei Autoren namens Konner und Rosenthal zu übergeben. (Warum? Ich bin mir da bis heute nicht sicher. Ich nehme an, daß er ihre Sache verfocht, weil er dafür verantwortlich war, sie dazu zu bringen, einen Studiovertrag zu unterzeichnen.) Während ich annahm, daß Nick fleißig am Drehbuch arbeitete, schüttelten diese zwei Herren eifrig einen Entwurf aus dem Ärmel, den wir nie benutzten. Zwischenzeitlich wandte sich Teddy Zee an Nick, um ihn zu fragen, ob er diesen beiden Autoren aushelfen könne, also nahm Nick an, daß er als Autor aus dem Rennen war, und daß ich davon wußte! Es kostete uns zwei sehr wertvolle Monate Zeit, die wir besser darauf hätten verwenden können, ein wirklich brauchbares Drehbuch auszuarbeiten, und dafür gebe ich mir selbst die Schuld; in dem Moment, in dem mir der Verdacht kam, daß etwas schiefgelaufen war, hätte ich das tun sollen, worum mich Frank Mancuso gebeten hatte: Ich hätte es ihm erzählen sollen. Nick brachte einen Co-Autor mit, Denny Martin Flynn, und die beiden arbeiteten mit Warpgeschwindigkeit, um ein von Grund auf neues Drehbuch zu produzieren. (Interessant ist, daß, während das Drehbuch geschrieben wurde, einige
 
 Sowjetische Reaktionäre, die sich über Gorbatschows Reformen geärgert hatten, in dessen Datscha kamen und ihn kidnappten! Das war in der Tat ein Fall, in dem das wirkliche Leben die Kunst nachmachte.) Als ich Nicks und Dennys ersten Entwurf las, hatte ich einige Bedenken. Der Ton stimmte zwar, die Handlung auch, aber die Geschichte erforschte die klingonische Kultur nicht im mindesten so, wie ich mir das erhofft hatte. Im Prinzip war es ein politischer Thriller, der sich auf die Ermordung, den Scheinprozeß und die Fluchtgeschichte konzentrierte. Ich hoffte auf mehr Einsicht in das Wesen der Klingonen, was uns helfen würde zu verstehen, wie sie zu dieser kriegerischen und ehrbesessenen Kultur gekommen waren. Als Gene Roddenberry und ich uns trafen, um über das Drehbuch von Star Trek VI zu sprechen, war es Gene, der mir eine entscheidende Frage stellte: »Was kann uns diese Geschichte über die Klingonen erzählen, was wir nicht sowieso schon wissen? Wenn sie von ihnen handelt, sollten wir etwas Neues über sie erfahren.« Er hatte in diesem Punkt recht, und ich war ganz seiner Meinung. Nachdem ich also Nicks und Dennys ersten Entwurf gelesen hatte, wandte ich mich an Nick, um mit ihm über meine Hoffnungen, die Klingonen besser kennenzulernen, zu diskutieren. Um aufrichtig zu sein: Wir waren nicht einer Meinung und gerieten uns in die Haare, was dann während der ganzen Produktionszeit so weiterging. Eigentlich ging es darum, daß während des Verlaufes der Geschichte sowohl Kirk als auch McCoy die Ermordung des klingonischen ›Gorbatschow‹ (gespielt von David Warner) angelastet wird. Sie werden von den Klingonen in Gewahrsam genommen und in eine Strafkolonie, Rura Penthe, verfrachtet. Ich meinte, wenn unsere Helden schon einmal im Gefängnis waren, hätten wir die Gelegenheit, eine Insidergeschichte zu entwickeln, in
 
 der Kirk und McCoy mit einem oder mehreren Gefangenen – vielleicht Klingonen – in Kontakt kommen könnten, die ihnen einige neue Aspekte der klingonischen Wesensart und Kultur vermitteln würde. Nick war damit nicht einverstanden – und am Ende war es seine Geschichte, die auf der Leinwand erschien: Anstatt sich mit einem politischen Gefangenen der Klingonen zu verbünden, gerieten unsere Burschen an einen Formwandler (gespielt von Iman). Ihr Charakter diente einfach nur als Werkzeug, um Kirk und Pille aus dem Gefängnis ausbrechen zu lassen – und sie dann zu verraten.
 
 Kanzler Gorkon (David Warner) bringt auf dem gemischten föderativ/klingonischen Bankett den Trinkspruch aus: »Auf das unentdeckte Land!«
 
 Es stimmt, der Plot funktionierte – aber er umging das, was ich als eine wertvolle Gelegenheit ansah, mehr über die Klingonen zu erfahren. Wie es sich herausstellte, war der fertige Film dann eine brauchbare, aber stark vereinfachte Ausgabe von Manchurian Candidate im Weltraum. Aber abgesehen von allen Frustrationen gab es in diesem Film einige wunderbare Augenblicke. Einer davon schloß eine wunderbare Szene ein, die wir Nick Meyers erfinderischer Phantasie zu verdanken haben: ein diplomatisches Bankett an Bord der Enterprise, bei dem die klingonischen ›Löwen‹ den ›Lämmern‹ der Föderation gegenübersitzen. Es war ein Augenblick, der den Konflikt zwischen den Klingonen und den Menschen in einem scharfen, dramatischen Kontrast darstellte (Kirks Sohn war schließlich von Klingonen ermordet worden); und er fand statt in einer wunderbar barocken Atmosphäre, dank diverser Shakespeare-Zitate, klingonischer Kostüme in einer Art Mischung aus Punk und Elisabethanischem Stil und der eleganten Gegenwart der Schauspieler, welche die Klingonen porträtierten: Christopher Plummer, David Warner und Rosanna DeSoto. Die fesselnde Konfron tation zwischen Spock und Valeris
 
 Dann gab es natürlich den gedeckten Tisch, komplett mit Romulan Ale, schimmernden futuristischen Kelchen, leuchtendem Silber und, als ebenso grausigen wie phantastischen Mittelpunkt, einem schleimigen blauen Hauptgericht. Es stellte sich heraus, daß es absolut eßbare, mit Lebensmittelfarbstoff behandelte Hummerstücke waren. Bill Shatner langte, nachdem Nick ihn herausgefordert hatte, kräftig zu – während ich, ganz in meine Rolle vertieft, ablehnte. Vulkanier sind schließlich Vegetarier. Es gab in dem Film zwei sehr wichtige Augenblicke für mich – und Spock. Beim ersten dreht es sich um die Konfrontation Spocks mit seinem verräterischen vulkanischen Schützling Valeris. Lassen Sie mich hier eine kurze Pause für eine Nebenbemerkung über die Besetzung dieser Rolle machen. Ursprünglich sollte der politische Verräter in der Geschichte Saavik sein. Nick und ich stimmten überein, daß wir gerne Kirstie Alley für eine Reprise ihrer Rolle gehabt hätten. Doch sie spielte zu der Zeit gerade die Rebecca Howe in der enorm erfolgreichen Serie Cheers, und leider war der Preis, den sie jetzt forderte, weit jenseits des Bereichs der finanziellen Möglichkeiten von Star Trek VI. Sobald es sich erwies, daß Kirstie nicht verfügbar war, begannen wir, die Zwiespältigkeit der Handlung zu überdenken, derzufolge die bisher loyale Saavik die Föderation verraten und sich an einem Mordkomplott beteiligt hatte. Würde das Star Trek-Publikum nicht aufbegehren bei der Vorstellung, daß Saavik eine Verräterin sein sollte? Oder sollten wir statt dessen lieber einen brandneuen vulkanischen Charakter einbringen? Wir entschieden uns schließlich, daß die Saavik, die wir kannten, niemals dazu fähig sein würde, ihre Loyalität derart zu verändern. Mit diesen Gedanken im Kopf suchten wir nach einer bis dahin unbenannten Vulkanierin. Wir ließen eine ganze Reihe von Schauspielerinnen für die Rolle
 
 vorsprechen, einschließlich der jungen und gutaussehenden Joan Severance, die eine sehr eindrucksvolle Bewerberin war. Und auch Kim Cattrall, eine wunderbare Schauspielerin, die ihren Beruf sehr ernst nimmt. Es war einfach so, daß Kim während der Besetzung für Star Trek II: The Wrath of Khan Nick Meyers erste Wahl für die Rolle der Saavik gewesen war. Und daher wurde Kim, als eine ähnliche Rolle verfügbar war, zum Vorsprechen eingeladen. In dem Moment, als sie ihren ersten Satz ablieferte, war klar, daß sie den Charakter im Griff hatte. So kam es, daß wir sie an Bord willkommen hießen. Kim rasierte ihre Koteletten (um ihre vulkanische Ohren besser zu betonen) und schlug einen Teil des Namens ihres neuen Charakters vor – Eris, für die Griechische Göttin von Zwietracht und Chaos. Ein ›Val‹ wurde angehängt, damit es etwas mehr nach einem Alien klang, und so wurde der Charakter Valeris geboren. Nun hatte Nick Meyer sie ganz am Anfang der Entwicklung von Star Trek VI einem Interviewer gegenüber als ›eine kleine Geschichte über einen verliebten Spock‹ beschrieben. Das war eine irreführende Aussage, die bei den Star Trek-Fans eine Menge Spekulationen auslöste; schließlich hatte Captain Jean Luc Picard in einer kurz zuvor gesendeten Episode von Star Trek: The Next Generation mit dem Titel ›Sarek‹ zufällig erwähnt, daß er Botschafter Sarek viele Jahre zuvor schon einmal getroffen habe: »Auf der Hochzeit seines Sohnes.« Es wimmelte nur so von wilden Gerüchten: Einigen zufolge würde dieser sechste Kinofilm in der Hochzeit von Spock mit der von Kim Cattrall gespielten Vulkanierin gipfeln. Weit gefehlt natürlich; die Beziehung zwischen Spock und Valeris wurde als eine platonische gespielt. (Aber es schien, daß Nicks kleiner Kommentar die Fans erfolgreich von Valeris’ Rolle als Verräterin ablenkte.) Platonisch zwar, aber dennoch sehr interessant, denn hier ist Spock, ein Vulkanier,
 
 der weise und erfahren genug sein sollte, um sich nicht von einer jungen Frau mit einer zweifelhaften Moral einwickeln zu lassen – einer Moral, die sie dazu verführt, nicht nur Spock, sondern auch die Enterprise, ja tatsächlich sogar die ganze Föderation zu verraten. Was uns wieder zum ersten sehr wichtigen Moment für Spock in diesem Film bringt. Eigentlich sollte ich eher ›Momente‹ sagen, weil es zwei Szenen gab, in denen ich mich entschied, in meinem Charakter ein Stückchen weiter zu gehen, als ich es je zuvor getan hatte. Der erste Moment war eine Szene in der Krankenstation, als Valeris sich, mit einem Phaser bewaffnet, hereinschleicht, in der Absicht, ihre verletzten Mitverschwörer umzubringen, damit sie nichts ausplaudern können – und statt dessen Spock entdeckt. Dieser schlägt ihr mit einem kurzen, aber überraschenden Ausbruch von Wut die Waffe aus der Hand. Sein Zorn ist auch sichtbar in einer Brückenszene, wo er seine Gedanken mit Valeris verschmilzt, um geheime Information von ihr zu erhalten. Das war genau das, was ich eine Darstellung von echten vulkanisch/menschlichen Übergangsformen nenne, weil beide Seiten von Spock gezeigt wurden. Es schien mir eine (verzeihen Sie den Ausdruck) logische Fortsetzung der Entwicklung des Charakters zu sein. Im ersten Star Trek-Film ist Spock völlig vulkanisch, aber im Verlauf der Geschichte beginnt er die Notwendigkeit einzusehen, sowohl seine menschliche als auch seine vulkanische Seite zu akzeptieren. Im zweiten Film scheint Spock in dieser Sache seinen inneren Frieden gefunden zu haben; und im dritten Film ist er natürlich bis kurz vor dem Ende grundsätzlich abwesend. Star Trek IV hebt wieder darauf ab, indem er den Vulkanier bei dem Versuch zeigt, alles, was er vor seinem Tod wußte, wieder zu erlernen, einschließlich des Annehmens beider Seiten seines Erbes. Er hat dies am Ende des Filmes eindeutig getan, als er
 
 Sarek bittet: »Sage meiner Mutter, daß ich mich wohl fühle.« Star Trek V wiederholt dies offenbar grundsätzlich, und so schien es mir für Spock im sechsten Film an der Zeit zu sein, Gefühlsäußerungen in angemessenen Situationen in den Griff zu bekommen. Man kann darüber streiten, ob er in dem Moment, als er Valens wütend den Phaser aus der Hand schlägt, einiges von seiner vulkanischen Würde einbüßt – aber so, wie ich Spock kenne, bin ich sicher, daß er glaubte, dies sei es wert, um zum Kern der Sache vorzudringen. Nachdem wir die dramatische Szene in der Krankenstation aufgenommen hatten, fragte ich mich: »Ich bin der Bewahrer dieses Charakters – wie geht es jetzt für ihn weiter? Falls ich den Vulkanier in der Zukunft jemals wieder spiele, werde ich es ihm noch einmal erlauben, diese Art von Emotion zu zeigen?« Damals schien die Frage überflüssig zu sein, denn ich war davon überzeugt, daß dieser sechste Kinofilm das Ende war. Warum? Ich glaubte, daß das Leben wieder einmal die Kunst nachahmte: Am Ende von Star Trek VI wurde die Crew nach Hause gerufen, um in den Ruhestand zu gehen und die Fackel an eine ›neue Generation‹ zu übergeben. Auf dem ParamountGelände hieß es, daß sehr viele Impulse für einen Next Generation-Film vorhanden wären. Und das bringt mich zu der, wie ich glaube, wichtigsten Szene für Spock (und für mich) in diesem Film. Sie hat mich so bewegt, daß ich sie schon im ersten Kapitel erwähnt habe: Die Szene, in der Spock – niedergeschlagen und bedrückt nach der Erkenntnis, daß sein Protegé Valeris eine Verräterin ist – ruhig in seinem Quartier liegt und sich einem Moment der sehr menschlichen Melancholie hingibt. Kirk tritt ein und bemüht sich, seinen Freund aufzumuntern und ihn wieder auf Trab zu bringen.
 
 Als Antwort darauf wendet sich Spock an Kirk und fragt sanft: »Ist es möglich, daß wir zwei, Sie und ich, so alt und unflexibel geworden sind, daß wir nicht länger von Nutzen sind?« Wie ich schon gesagt habe, war dies sowohl für mich – als auch für Spock – eine sehr ergreifende Frage. Nicht nur der Vulkanier war dem Ruhestand nahe und meditierte über der Tatsache, daß zu guter Letzt nun die gemeinsamen Missionen der Enterprise-Crew vorüber waren – auch ich war mir sehr wohl darüber im klaren, daß dies unser beider letzter Star Trek-Film sein würde. Und als ich mich zu Bill umdrehte und jene Worte aussprach, stahl sich jegliches Gefühl einer ›Maskerade‹ davon. Ich fühlte ganz ehrlich, daß ich mit meinem Charakter Spock verschmolz… und in dem Moment, als der Vulkanier zu seinem Captain sprach, richtete Leonard Nimoy die gleiche Frage an Bill Shatner. Ich erinnere mich, daß ich ihn angesehen und mich dabei gefragt habe: Denkst du, was ich auch denke, Bill? Daß dies tatsächlich das Ende unserer gemeinsamen Mission ist? Meiner Meinung nach wird dies immer der Augenblick einer gefühlsmäßigen Schlußszene von Star Trek VI bleiben – und tatsächlich sogar aller Geschichten mit der Originalbesatzung der Enterprise. Für mich und Spock war genau dieser Augenblick das Ende des ursprünglichen Star Trek. Es stimmt, es gab noch andere Szenen, die gedreht werden mußten, andere Handlungselemente, die abgedreht werden mußten, um die Story von The Undiscovered Country richtig zu beenden, aber in diesem Moment hatte ich das Gefühl, daß wir wirklich am Ende waren. Als die Dreharbeiten zu Star Trek VI schließlich beendet waren, fühlte ich mich ziemlich ähnlich wie damals, als die ursprüngliche Fernsehserie abgesetzt wurde – traurig, daß es
 
 vorbei war, und doch auch erleichtert, denn ich wollte nicht zusehen müssen, wie die Qualität der Filme weiterhin absank. Aber ich sollte die Rolle schon viel früher wieder spielen, als ich es mir träumen ließ. Während der Dreharbeiten zu Nr. VI rief mich eines Tages Frank Mancuso an und fragte: »Leonard, ich habe ein interessantes Projekt für Sie. Was halten Sie davon, als Spock in einer Folge von The Next Generation aufzutreten?« Nun ist es an der Zeit für eine Rückblende und ein Geständnis.
 
 Die jahrzehntelange Mission ist schließlich zu Ende: Kirk und Spock im Quartier des Vulkaniers
 
 Die Rückblende bringt uns zurück ins Jahr 1986, als ich mit den abschließenden Produktionsarbeiten zu Star Trek IV: The Voyage Home beschäftigt war. Ich war eifrig dabei, Berge von Filmmaterial zu schneiden, als mich Frank Mancuso anrief. »Leonard«, sagte er, »könnten Sie trotz Ihres vollen Terminkalenders ein wenig Zeit erübrigen, um morgen nachmittag zu einer Sitzung in mein Büro zu kommen?« Ich hatte keine Ahnung, worum es bei dieser Sitzung gehen sollte, aber als ich am nächsten Tag in Franks Büro ankam, fand ich dort mindestens ein halbes Dutzend andere Leute vor. Und worüber redeten sie alle? Über eine neue Fernsehserie, basierend auf Star Trek, mit neuen Schauspielern, die sogar noch weiter in der Zukunft lag als die Originalserie, die im dreiundzwanzigsten Jahrhundert spielte. »Leonard«, fragte Frank, »würden Sie es in Betracht ziehen, unser Produktionsleiter zu werden?« Und jetzt das Geständnis. Ich dankte ihm und wünschte ihm für das Projekt alles Gute, aber ich erklärte ihm, daß es einfach nicht funktionieren konnte. Ich glaubte, die klassische Star Trek-Serie und die Filme hätten ihren Erfolg vielen Faktoren zu verdanken: Den Themen, den Charakteren, der Chemie zwischen den Schauspielern und dem Timing (den zukunftsbegeisterten Sechzigern)… Es wäre einfach nicht möglich, gab ich ihnen zu verstehen, daß jemand alle diese Dinge nachmachen und mit einer zweiten Star Trek-Serie Erfolg haben könne. Und so lehnte ich das Angebot ab. Während meine Argumentation damals vollkommen rational klang, war doch sicherlich mein Ego daran beteiligt. Als ich zu Mancuso und den versammelten Verantwortlichen sagte: »Wie können Sie darauf hoffen, noch einmal den Geist in der Flasche zu fangen?«, meinte ein anderer Teil von mir in
 
 Wirklichkeit: »Wie können Sie nur hoffen, es ohne uns zu tun?« Wissen Sie, es ist gar nicht so schlimm, zu Kreuze zu kriechen und eine solche Krähe zu essen. Sie schmeckt fast wie Huhn. Star Trek: The Next Generation wurde ohne mich entwickelt, und es wurde nicht nur ein Erfolg, sondern sogar ein berauschender Erfolg. Es gelang ihnen, den Geist wieder in der Flasche einzufangen, und sie schufen sich darüber hinaus ihre eigene, einzigartige Nische. Ich beglückwünsche sie zu ihrem wundervollen Gesamtwerk. So kam es dann auch, daß ich, als Frank Mancuso mich während der Dreharbeiten zu Star Trek VI anrief, ihm antwortete: »Sicher, Frank. Natürlich habe Interesse daran, in The Next Generation aufzutreten.« Spock ist schließlich wesentlich langlebiger als ein Mensch; im vierundzwanzigsten Jahrhundert wäre er gerade in einem guten mittleren Alter. Und es schien eine nette Gelegenheit zu sein, die zwei Treks zusammenzubinden, um sie mit einem gemeinsamen Geschichtsfaden zu vereinigen. (Natürlich war es nicht das erste Mal, daß man sich darum bemüht hatte: De Kelley war in einer ergreifenden Nebenrolle im Pilotfilm der Serie erschienen, und Mark Lenard hatte eine wunderschöne Vorstellung in der Episode ›Sarek‹ gegeben.) Warum sollte sich die Episode nicht auf ein paar Ereignisse beziehen, die im Kinofilm stattfanden? Wir könnten eine rätselhafte Geschichte daraus machen, die in ST:TNG gesendet werden und dem Publikum eine Andeutung davon geben würde, was in der ›Vergangenheit‹ des kommenden Star Trek VI geschehen würde. Die Idee begeisterte mich, und daher ging ich zu den Produzenten der Serie, Rick Berman und Michael Piller, um mit ihnen darüber zu reden, und wurde freundlich empfangen.
 
 Wir entschieden uns für ein Grundsatzkonzept: Spock würde an geheimdienstlichen Aktivitäten im romulanischen Reich beteiligt sein. Das Drehbuch wurde geschrieben und ›Unification‹, ›Wiedervereinigung‹, genannt. Während der Titel sich offensichtlich auf die politische Wiedervereinigung der Vulkanier mit ihren entfernten Vettern, den Romulanern, bezog (und auf die Gedankenverschmelzung zwischen Picard und Spock am Ende der Episode), schien es auch eine passende Metapher für die Brücke zu sein, die zwischen der ursprünglichen und der neuen Serie gebaut wurde.
 
 Spock in der Episode mit dem passenden Namen ›Unification‹
 
 Ich mochte das Drehbuch, war mit einer sehr bescheidenen Gage einverstanden, und der Deal war perfekt. Als es an der Zeit war, meldete ich mich zur Arbeit auf dem ST:TNG-Set. Nun hatte ich ja das ganze Ensemble bereits bei einer Party getroffen, die ich anläßlich des Produktionsbeginns von Star Trek VI in meinem Haus gegeben hatte; ich kannte sie also, mochte sie und fühlte mich bei ihnen wohl. Ich genoß die Kameradschaft auf dem Set, obwohl ich zugeben muß, es gab da ein Gefühl wie »Oje! Der große alte Herr ist da! Wir müssen uns zusammenreißen und brav sein!« unter der Crew, was mich einerseits amüsierte, andererseits aber auch etwas befangen machte. Ich fand die Geschichte wunderbar, besonders die letzte Szene, in der Captain Picard (der seine Gedanken in der Episode ›Sarek‹ mit Spocks Vater verschmolzen hatte) Spock die einzigartige Gelegenheit anbot, mit dem Teil von Sareks Verstand Kontakt aufzunehmen, der noch immer in Picard weiterlebte. Ich fand, dies war ein äußerst bewegender und dramatischer Augenblick. Und in genau diesem Moment, in dem Spock – der nicht mehr die Möglichkeit gehabt hatte, seine Gedanken mit denen seines Vaters kurz vor dessen Tod zu verbinden – Picards Verstand berührt und Sareks Gegenwart spürt, entschied ich mich, die Figur noch weiter in das Gebiet hineinzuführen, das sie in Star Trek VI zu erkunden begonnen hatte. Eine klar erkennbare Welle des Kummers geht über die Züge des Vulkaniers. Die meisten meiner Szenen waren mit Patrick Stewart und Brent Spiner, zwei außergewöhnlichen Schauspielern, die ich aufrichtig bewundere. Ihre Darstellung ist rein, klar, intelligent und geistreich, und sie sind beide äußerst sympathische Leute. Patrick ist auf eine gewisse Art wie sein Charakter Picard,
 
 absolut charmant und doch eine Autorität in der Art wie er spricht und sich benimmt. Und Brent ist ebenfalls köstlich, obwohl es einen leicht exotischen Aspekt in seiner Persönlichkeit gibt. (Einige Zeit später arbeitete ich mit Brent zusammen an einer Produktion von War of the Worlds für National Public Radio, bei der auch Armin Shimerman mitwirkte und John De Lancie Regie führte. Einer der Gründe, warum ich die Arbeit annahm, waren die daran beteiligten Star Trek-Leute.)
 
 Picard (Patrick Stewart) ist großzügigerweise damit 
 
 einverstanden, daß Spock seine Gedanken mit denen 
 
 seines verstorbenen Vaters verschmilzt.
 
 Data schaut dabei zu. 
 
 Nachdem ›Unification‹ abgedreht war – aber noch bevor die Folge gesendet wurde –, hatte ich eine Reihe von Engagements bei Star Trek-Conventions überall im Land. Seit Jahren war ich bei solchen Ereignissen oft gefragt worden, ob Spock jemals in ST:TNG erscheinen würde; und nachdem die Tat nun vollbracht war, stand ich wieder auf der Bühne einer Star TrekConvention, und eine junge Frau aus dem Publikum stellte mir erneut die Frage: »Würden Sie jemals in The Next Generation auftreten, wenn man Sie dazu einladen würde?« Ich gönnte mir ein selbstzufriedenes Lächeln und sagte: »Komisch, daß Sie fragen. Sehen Sie, man hat mich eingeladen… und in allernächster Zukunft wird Spock in der Serie zu sehen sein.« Nun bin ich ja daran gewöhnt, daß ich auf solchen Conventions herzlich empfangen werde – gewöhnt an den lauten Applaus und die Beifallsrufe, nachdem ich die Bühne betreten habe. Ich erwartete eine sehr positive Reaktion auf meine Aussage hin – dachte törichterweise, daß ich darauf vorbereitet sei. Aber ich hatte auf gar keinen Fall auf diesen Donnerhall vorbereitet sein können, der mir aus dem Publikum entgegenschlug. Spaß beiseite: Ich habe schon ganz schön viel Beifall auf diesen Conventions bekommen – aber ich habe noch niemals zuvor ein Publikum derart explodieren gehört. Sie schrien, sie stampften, sie pfiffen… und sie schrien, stampften und pfiffen weiter, bis ich vor Rührung überwältigt war. Die Reaktion dieses ersten Publikums – und des zweiten, dritten und vierten, dem ich die Neuigkeit von ›Unification‹ erzählte – ließ mich erkennen, daß ich eine außergewöhnliche ›Familienfrage‹ aufgeworfen hatte. Anscheinend gab es zwei Lager im Star Trek-Fandom: Die knochenharten Loyalisten
 
 und diejenigen, die auch die neue Serie mochten und sich vielleicht ein wenig unbehaglich gefühlt hatten wegen ihres ›Überlaufens‹. ›Unification‹ schaffte jegliche Reibung zwischen diesen Gruppen ab und brachte sie zum erstenmal zusammen. Es war, als ob ein Bruch geheilt worden wäre: Es gab nicht länger zwei Star Treks oder zwei Fan-Gruppen – sondern nur noch eine. Die Episode hatte vollbracht, was ihr Titel proklamierte; Spock hatte die Spaltung überbrückt. (Vielleicht ist es relevant, hier zu erwähnen, daß der Name Spock den Fans zufolge in der vulkanischen Sprache soviel wie ›Vereiniger‹ heißt.) Und wie kam die Show (tatsächlich waren es zwei, denn sie wurde als Zweiteiler gedreht) beim Fernsehpublikum an? Ganz einfach: ›Unification‹ war die Episode mit der höchsten Einschaltquote, die ST:TNG bislang jemals gehabt hat.
 
 Der Vulkanier trifft jemanden, der ihn ganz offen um seine menschliche Seite beneidet (Brent Spiner als Data)
 
 NIMOY: So, Spock… Wie fühlst du dich bei dem Erfolg von ›Unification‹? SPOCK: Verzeihung? NIMOY: Äh… ich meine, wie hast du dich dabei gefühlt, als du die Crew der Enterprise D getroffen hast – Captain Picard und Data –, etwa achtzig Jahre nach deiner letzten Mission an Bord der Enterprise A? SPOCK: Oh. Ich fand, sie waren faszinierende und würdige Individuen. Aber… um aufrichtig zu sein, das Treffen mit ihnen erinnerte mich an einen entscheidenden Nachteil, den man als Vulkanier hat. NIMOY: Nachteil?! Spock, du hast dich aber verändert – ich kann fast nicht glauben, daß du so etwas zugibst! Also was ist es? SPOCK: Langlebig zu sein. Ich vermisse meine menschlichen Freunde…
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 SPOCK: Unsere Verbindung ist immer höchst ungewöhnlich und faszinierend gewesen. Ich habe… es genossen. Lebe lange und in Wohlstand, Leonard. NIMOY: Ich denke, daß ich das erstere schon getan habe, Spock. Und ich glaube – größtenteils habe ich es dir zu verdanken –, daß ich sicherlich auch letzteres getan habe.
 
 WIE
 
 ICH BEREITS ERWÄHNTE,
 
 hatte ich am Ende der Dreharbeiten zu Star Trek VI ein starkes Gefühl des Abschlusses – ein Gefühl, das mir sagte, daß der sechste Film die letzte Vorstellung des Vulkaniers auf der großen Leinwand sein würde. Sicherlich war die Abschlußszene von The Undiscovered Country die Übergabe der Fackel von der ersten an die neue Star Trek-Crew. Wie es sich dann erwiesen hat, waren meine Vorahnungen korrekt… zumindest, was Spock angeht. Schon bald nach dem Kinostart des sechsten Filmes bekam ich einen weiteren Anruf von Paramount: Ein siebter Film wurde geplant, man nannte ihn Star Trek: Generations. Er zeigte Kirks Tod, und auch Spock und Dr. McCoy sollten darin vorkommen. Ob ich wohl bereit wäre, das Drehbuch zu lesen und es dann mit dem Produzenten, Rick Berman, zu diskutieren? Natürlich. Aber als ich das Drehbuch las, hatte ich eine ganze Reihe von Vorbehalten. Zum einen war Spocks Rolle nicht mehr als ein kurzes Auftauchen; er hatte überhaupt keine Funktion in der Geschichte. Er war einfach da, als ein Markenzeichen. Also ging ich zu dem Treffen mit Berman und legte ihm diesen Vorbehalt dar, zusammen mit den anderen, die ich hatte.
 
 Er hörte sich das alles an und sagte dann: »Alle diese Vorschläge von Ihnen würden zu viele Abänderungen des Drehbuchs erfordern. Wir haben einfach nicht die Zeit, um sie zu bewerkstelligen.« Er hätte auch sagen können: »Nun, reden wir mal mit den Autoren über Ihre Bedenken, und dann wollen wir sehen, ob wir eine für uns alle brauchbare Lösung finden können.« Aber das tat er nicht. Ich faßte das als ein Zeichen für mich auf, mich zu verabschieden, und tat dies auch. Später sprach ich mit meinem lieben alten Freund De Kelley über die Sache. De hatte sich ebenfalls mit Berman getroffen, und seine Antwort spiegelte meine eigenen Gefühle wider: »Ich hatte in Star Trek VI einen besseren Abgang«, hatte De gesagt. »Warum sollte ich ihn mir verderben?« Er hatte auch zu Rick gesagt: »Wenn Leonard nicht dabei sein wird, dann werde ich es auch nicht sein.« Das war es also, ich ließ es bleiben. War ich traurig? Ganz ehrlich, nein; es war mir wichtig, daß Spock einen Abgang von der Leinwand haben würde, der zu der Würde des Charakters paßte. Er hätte dies bei Star Trek: Generations nicht haben können, und aus diesem Grund bedaure ich es nicht, das Projekt abgelehnt zu haben. Ich wünsche all jenen, die noch aktiv an Star Trek beteiligt sind, ein langes Leben und Wohlstand. An dem Tag, als die Dreharbeiten zu Generations begannen, sandte ich dem Regisseur David Carson eine Notiz, in der es hieß: »Es tut mir leid, daß ich nicht bei euch sein kann, aber ich wünsche euch allen das Beste. Bon Voyage, Leonard Nimoy.« Dieser Tage bin ich mit anderen Projekten beschäftigt. Jetzt, da ich diese Worte schreibe, habe ich gerade eine Vorstellung in Outer Limits beendet, einer Neuverfilmung der klassischen Eando Binder-Erzählung ›I, Robot‹.
 
 In den Sechzigern spielte ich eine Nebenrolle in der Originalepisode ›I, Robot‹; diesmal spiele ich den Anwalt, der den Roboter verteidigt, der wegen Mordes angeklagt ist, und mein Sohn Adam führt Regie. Außerdem habe ich gerade die Regiearbeit bei der ersten Episode von Deadly Games beendet, einer neuen Fernsehserie, die von UPN eingekauft wurde und für die ich auch als Berater fungiere. Deadly Games kann man am besten als eine Science Fiction/Action-Komödie beschreiben: Sie zeigt einen widerwillig geschiedenen jungen Physiker namens Gus (gespielt von James Calvert), der versucht, in seinem Labor Antimaterie zu erschaffen. Er erfindet auch ein Computerspiel, inklusive Schurken (einschließlich des ruchlosen Sebastian Jackal, gespielt von Christopher Lloyd), die er aus seiner eigenen Vergangenheit rekrutiert, sowie seine sich überall einmischende Schwiegermutter, den Anwalt seiner ExFrau und andere. Eines Tages geht ein Fusionsexperiment schief, und plötzlich erwacht sein Spiel zum Leben… Mein Teller ist gerade sehr voll, auch ohne Star Trek. Falls man mich einmal einladen sollte – würde ich jemals zurückkehren? Nun, soweit es mich betrifft, befindet sich Spock immer noch in sehr geheimer Mission im romulanischen Raum und arbeitet an der Wiedervereinigung der leidenschaftlichen, kriegerischen Romulaner mit ihren kühlen, die Logik liebenden vulkanischen Brüdern. Da ich Spocks Sturheit kenne – oder, wie er sie sicherlich lieber bezeichnen würde, seine Beharrlichkeit –, werden sich daraus einige sehr interessante Ereignisse ergeben. Und wenn die richtige Gelegenheit käme, würde es ihm und mir bestimmt nichts ausmachen, diesen Faden der Geschichte wieder aufzunehmen… Vermisse ich Spock?
 
 Nein, denn er ist ein Teil von mir. Kein Tag vergeht, an dem ich nicht diese kühle rationale Stimme höre, wenn sie irgendeinen irrationalen Aspekt des menschlichen Daseins kommentiert. Und wenn ich nicht gerade Spocks Stimme zuhöre, dann höre ich die Stimmen derjenigen, die den Vulkanier kennen und ihn als einen alten Freund betrachten. Bei einem kürzlichen Besuch in New York hatte ich die Gelegenheit, mit mehreren Leuten zu sprechen, die mit mir ihre herzliche Dankbarkeit für Star Trek und Spock teilten. Es verwundert und berührt mich immer, wenn ich entdecke, wie tief diese Serie das Leben so vieler Leute beeinflußte – Leute, die Laufbahnen in Wissenschaft, Astronomie und Raumforschung wählten, und alles nur wegen einer Fernsehserie namens Star Trek. Während dieser Reise nach New York machten meine Frau und ich einen kleinen Schaufensterbummel, als mir ziemlich unangenehm bewußt wurde, daß man mich anstarrte. Ich drehte mich um, und sah einen gutgekleideten, offensichtlich erfolgreichen Herrn Mitte Dreißig neben uns stehen; er lächelte verlegen und sagte sehr höflich: »Ich bin fürchterlich traurig, Sie zu stören. Ich hoffe, daß es Ihnen nichts ausmacht: Ich möchte Sie einfach nur anschauen.« Ich mußte zurücklächeln. Sie sehen, ich wußte, daß er zwar mich anschaute… aber was er sah, war Spock. Ich habe mich daran gewöhnt -und auch an die Tatsache, daß Vulkanier für ihre Langlebigkeit bekannt sind. Ich bin nur ein Mensch, und ich habe keinen Zweifel daran, daß Spock mich um viele Jahre überleben wird. Ich kann nur hoffen, daß die Leute irgendwann einmal, wenn sie Spocks Gesicht anschauen, vielleicht auch an mich denken werden. Aber es macht nichts; denn, soweit es mich betrifft, sind wir beide Zwillinge, an der Hüfte zusammengewachsen. Das Bild
 
 bringt mir einen Vorfall ins Gedächtnis zurück, der sich vor vielen Jahren ereignet hat. Es war im Jahre 1974, um genau zu sein; ich war unterwegs und hielt an einem kleinen Supermarkt in Hickory, North Carolina, um ein paar Sachen einzukaufen. Die Dame, die mich bediente, erkannte mich sofort und war äußerst charmant; während meines Einkaufs beharrte sie darauf, mich den anderen Mitarbeitern im Laden vorzustellen. Nun stellte sie mich so vor, wie das oft geschieht, indem sie die anderen fragte: »John, wissen Sie, wer das ist?« Die meisten der Leute erkannten mich, aber es gab ein oder zwei, die mich neugierig anstarrten und etwas verlegen zugeben mußten, daß sie keine Ahnung hatten, wer ich war. Doch bei einer Frau war das bestimmt nicht der Fall; sie antwortete begeistert: »Aber ja doch, natürlich kenne ich ihn! Mein Sohn sieht ihn sich doch immer im Fernsehen an!« Und sie kam, um meine Hand zu schütteln. »Sie sind Leonard Spock!«
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