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LONE RANGER PRODUKTIONSNOTIZEN

Kurzinhalt und Pressenotiz

Johnny Depp, Gore Verbinski und Jerry Bruckheimer – das erfolgreichste und kreativste Dreiergespann der Kinogeschichte ist zurück! Mehr muss man eigentlich nicht wissen, um sich jetzt schon auf das ideenreichste Kinoevent des Sommers zu freuen. 
LONE RANGER ist ein spannendes Kinoabenteuer mit viel Action und Humor, in dem der berüchtigte maskierte Held zu neuem Leben erweckt wird. Der Indianer Tonto (Johnny Depp) erzählt die sagenhafte Geschichte, die den Texas Ranger John Reid (Armie Hammer) in einen maskierten Rächer gegen das Verbrechen verwandelt – und nimmt die Zuschauer mit auf eine tollkühne Achterbahnfahrt voller epischer Überraschungen und witziger Reibereien zwischen den beiden ungleichen Helden, die erst lernen müssen zusammen zu arbeiten um gemeinsam gegen Korruption und Habgier zu kämpfen.
Für LONE RANGER haben sich erneut Erfolgsproduzent Jerry Bruckheimer und Regisseur Gore Verbinski, die Schöpfer der PIRATES OF THE CARIBBEAN-Abenteuer zusammengetan und ein einzigartiges Leinwandabenteuer geschaffen. In den Hauptrollen spielen Johnny Depp als gewitzter Indianer Tonto und Newcomer Armie Hammer als sagenhafter maskierter Rächer Lone Ranger das ungleiche Duo wider Willen. Ihnen zur Seite steht ein außergewöhnlicher internationaler Cast: der zweifach Oscar®-nominierte Tom Wilkinson (MICHAEL CLAYTON), William Fichtner (ARMAGEDDON, PEARL HARBOR), Emmy®-Gewinner Barry Pepper (TRUE GRIT), James Badge Dale (THE GREY), Ruth Wilson (JANE EYRE, LUTHER) sowie die zweifach Oscar®-nominierte und sechsfach Golden Globe®-nominierte Helena Bonham Carter (THE KING’S SPEECH, ALICE IM WUNDERLAND). 

Die Legende kehrt zurück

Achtzig Jahre, nachdem sie das erste Mal ins Bewusstsein der Öffentlichkeit geritten sind, gehören die klassischen Figuren von Lone Ranger und Tonto noch immer zu den festen Größen der amerikanischen Kulturlandschaft. „Diese Figuren konnten seit ihrer Erfindung noch jede Generation für sich begeistern“, bemerkt Produzent Jerry Bruckheimer. „Ich bin in Detroit groß geworden und die Radio- und Fernsehsendungen „The Lone Ranger“ gehörten untrennbar zu meiner Kindheit, genauso wie für Millionen andere auch.“ Die ungebrochene Beliebtheit dieser amerikanischen Ikonen spiegelt sich in zahllosen Radio- und Fernsehformaten, in Kino- und Zeichentrickfilmen, Comics und Büchern sowie in Videospielen wider. Und auch weiterhin kennt die Faszination des Publikums für die beiden keine Grenzen.

Erstmals eroberte das Thema am 30. Januar 1933 die Radiolandschaft dank des Senders WXYZ Radio in Detroit, Michigan. George W. Trendle, der Besitzer des Senders, wünschte sich einen Western, der auch die Kinder als Zielgruppe ansprechen würde. Also erfand er eine unverdorbene, ehrliche Autoritätsfigur, zu der die Kinder aufblicken konnten. So war das Konzept des Lone Ranger geboren und ging in die Hände von Drehbuchautor Fran Striker aus Buffalo und James Jewell, Personalchef des Senders, über.

Bis 1938 verantwortete Jewell daraufhin die Regie der Hörspielreihe „The Lone Ranger“, die sich zu dem Zeitpunkt bereits zu einem landesweiten Phänomen entwickelt hatte. Jewells Schwiegervater war der Besitzer des Camp Kee-Mo-Sah-Bee am Mullet Lake in Michigan – die sprachliche Inspiration für Tontos Spitznamen, den er seinem Freund, dem Lone Ranger verpasste (Tonto trat erstmals in Folge 11 der Serie in Erscheinung). Man geht davon aus, dass das Camp nach dem Wort „giimoozaabi“ aus der Ojibwe-Sprache benannt ist, das wahlweise mit „vertrauter Führer“ oder „Jemand, der vom üblichen Weg abweicht“ übersetzt wird. Der Name Tonto könnte auf ein anderes Ojibwe-Wort, nämlich „N’da’aanh-too“ (sprich „Nda-on-to“) zurückgehen, das „der Wilde“ oder „verändern“ bedeutet. Es war ebenfalls Jewell, der vorschlug, Gioacchino Rossinis Ouvertüre zu „Wilhelm Tell“ als Titelmelodie der Sendung zu wählen.
[Unter den Statisten, die für die während der Wildwest-Ausstellung spielenden Sequenz zeitgemäß eingekleidet wurden, befanden sich auch Ann Simon und ihre zehnjährige Tochter Jenna Jewell Simon. Sie sind die Enkelin beziehungsweise Urenkelin von James Jewell, der am 30. Januar 1933 als Regisseur für das erste „Lone-Ranger“-Hörspiel verantwortlich zeichnete und danach noch viele weitere Folgen der Radioreihe inszenierte.]

Insgesamt wurden 2.956 Folgen der Hörspielreihe „The Lone Ranger“ über einen Zeitraum von 21 Jahren ausgestrahlt (die letzte Episode gab es am 3. September 1954 zu hören). Damit hielt sich das Format sogar länger als die immens erfolgreiche TV-Serie mit Clayton Moore als Titelheld sowie Jay Silverheels würdevoller Darstellung des Tonto. Die Serie entwickelte sich nach ihrer Erstausstrahlung auf ABC im Jahr 1949 zu einem weltweiten Hit und lief bis ins Jahr 1957 auf dem Sender.
Die große Beliebtheit der Helden machte sich auch in Form zweier Spielfilme bemerkbar, die unter den Titeln THE LONE RANGER („Der weiße Reiter“, 1956) und THE LONE RANGER AND THE LOST CITY OF GOLD („Der Held mit der Maske“, 1958) in die Kinos kamen. Jetzt aber ist die Zeit für Johnny Depp und Armie Hammer gekommen, um Tonto und dem Lone Ranger ihren unverwechselbaren Stempel aufzudrücken. Und obwohl sie natürlich einige der liebgewonnenen Traditionen aus den letzten 80 Jahren achten, so interpretieren sie doch furchtlos ihre Figuren für die neue Generation.
Die Geschichte nimmt Formen an

Wie bei vielen ambitionierten Projekten durchlief auch die Neufassung von LONE RANGER einen langwierigen und alles andere als geradlinigen Werdegang bis zu ihrer erfolgreichen Fertigstellung. Doch weder Produzent Jerry Bruckheimer noch Regisseur Gore Verbinski gehören zu den Leuten, die sich leicht von einem Vorhaben, das ihnen am Herzen liegt, abbringen lassen, „Wir wussten, dass die Zeit für eine Wiedergeburt des LONE RANGER und des gesamten Western-Genres gekommen war. Es war wie damals, als wir bei der Entwicklung der PIRATES-OF THE-CARIBBEAN-Kinofilme vor einem Jahrzehnt das Gefühl hatten, Piratenfilme hätten einen Neustart verdient. Schließlich hat das Publikum sich nicht ohne Grund jahrzehntelang für diese Figuren und Genres begeistert. Uns war klar, dass wir sie mit frischen und aufregenden Ideen wiederbeleben mussten, damit das Publikum seine Liebe zu ihnen einmal mehr entdecken kann.“
Verbinski interessierte die Regie bei LONE RANGER nur unter der Prämisse, die klassische Geschichte auf völlig neue Weise erzählen zu dürfen. „Als Fan der Originalserie“, verdeutlicht Verbinski, „wird man sicherlich von unserem Film überrascht sein. Denn die Story, die alle kennen, erzählen wir hier nicht! Unsere Geschichte ist aus Tontos Perspektive erzählt, ganz so wie „Don Quixote“ aus Sancho Panzas Sicht erzählt wird. Im Grunde genommen ist LONE RANGER ein schräges, unverwechselbares Buddy Movie und ein Actionabenteuer mit jeder Menge Ironie und Witz.“

Als Autoren mit unverstelltem Blick auf die legendäre Geschichte heuerten die Filmemacher das brillante Schreiber-Duo Ted Elliott und Terry Rossio an, die schon die ersten vier PIRATES-OF-THE-CARIBBEAN-Abenteuer ersonnen hatten. Von diesen waren wiederum die ersten drei Filme eine Zusammenarbeit von Jerry Bruckheimer und Gore Verbinski in Kooperation mit Justin Haythe gewesen, der REVOLUTIONARY ROAD („Zeiten des Aufruhrs“, 2008) für Sam Mendes geschrieben hatte.
 „Es geht um die Wandlung von John Reid hin zum Lone Ranger“, erklärt Produzent Jerry Bruckheimer die Handlung, „eingerahmt von einer Tragikomödie, die sich zwischen zwei Figuren von völlig unterschiedlicher Herkunft entwickelt. Zu Beginn der Story kommen die beiden überhaupt nicht miteinander klar und entwickeln erst im Verlauf ihrer gemeinsamen Erlebnisse eine Art fragile Freundschaft. Unsere Version ist spannend, aufregend, dramatisch, witzig, spektakulär und emotional. Und weil Gore mit an Bord ist natürlich auch bombastisch!“
Bruckheimer freute sich immens über die Zusage seines PIRATES-Partners Gore Verbinski bei LONE RANGER. „Gore gehört zu den absoluten Ausnahmeregisseuren, er besitzt alle Fähigkeiten, die es braucht. Es gibt viele Regisseure, die Komödien drehen können, aber keine Actionfilme, oder eben diejenigen, die nur auf Action spezialisiert sind“, erklärt Bruckheimer. „Gore hingegen ist einer der wenigen, die im Actionbereich genauso zuhause sind wie im Drama, in Komödien oder Zeichentrickfilmen – und das alles auf höchstem Niveau! Er arbeitet in Bildern und scheut keine Mühen, um noch nie zuvor gesehene Szenen zu erfinden. Und schlussendlich findet er immer einen Weg, um das Ganze dann auch noch so effektvoll wie möglich zu filmen!“

Besetzung und Figuren

Johnny Depp entwickelte schon früh Interesse daran, die Figur des Tonto in LONE RANGER zu spielen. Damals war das Projekt noch nicht mehr als eine Idee von Jerry Bruckheimer und alles andere als ausgereift. Wie es für den Superstar typisch ist, hielt es Depp für die beste Methode, das Projekt in Gang zu bringen, indem er sich zunächst einmal in Tonto verwandelte. Mithilfe zweier enger Freunde, Make-up-Profi Joel Harlow und Fotograf Peter Mountain, machte er sich daran, Tonto auf seine unverwechselbare Art mit einem ganz eigenen Look zum Leben zu erwecken, verknüpfte damit die Hoffnung, dass diese Präsentation Produzent Jerry Bruckheimer und Walt Disney Pictures überzeugen würde, dem Projekt grünes Licht zu geben.  

Natürlich ist Johnny Depp ein Meister der Verwandlung, darüber hinaus auch ein brillanter Charakterdarsteller und einer von Hollywoods beliebtesten Darstellern, die allein einen Film tragen können. Für seinen Look von Tonto ließ er sich von einem Gemälde eines indianischen Kriegers, das ihm gezeigt worden war, inspirieren und fügte dann seine für ihn typischen, ungewöhnlichen dekorativen Details hinzu. 

Das spektakuläre Ergebnis dieser Verwandlung überzeugte Bruckheimer wie auch Walt Disney Pictures, dass die Zeit für den Lone Ranger wie auch für Tonto reif war, wieder auf der großen Leinwand in ein neues Abenteuer zu reiten. 

„Johnny Depp erschafft erstaunliche Figuren, unabhängig davon, in welchem Film er sie darstellt“, schwärmt Jerry Bruckheimer von seinem Star. „Sein Tonto unterscheidet sich von allen Vorgängerversionen dieser Figur. Er sieht nicht nur völlig anders aus, sondern hat auch eine ganz andere Aura und Ausstrahlung. Bevor die Kameras laufen, wissen auch wir nicht genau, wie er die Figur anlegen wird, sehr wohl aber, dass es für den Zuschauer sehr unterhaltsam und interessant sein wird.“

Depp hatte ganz konkrete Vorstellungen davon, wie er Tonto spielen wollte. Er erinnert sich gut, wie er als Kind Wiederholungen der populären TV-Serie sah, und verspricht, dass sein Tonto nicht nur ein Handlanger des Lone Ranger, sondern sein ebenbürtiger Partner sein und sein indianisches Erbe als Krieger von großer Würde ehren werde. „‚The Lone Ranger’ gehörte zu den Programmen, die man damals als Kind anschaute. Ich war da keine Ausnahme und identifizierte mich dabei immer mit Tonto“, erinnert sich Depp. „Und obwohl ich damals noch so jung war, fragte ich mich, warum dieser Indianer nur die zweite Geige spielte. Es ging gar nicht darum, dass der Lone Ranger besonders respektlos mit Tonto umging. Vielmehr dachte ich nur, warum gerade er der Mann sein müsse, der dies und das tun oder erledigen müsse? Warum war er nicht der Held dieser Geschichte? Diese Frage habe ich mir also schon immer gestellt. Zumal mir schon als Kind gesagt wurde, dass in unserer Familie indianisches Blut fließt…keine Ahnung wie viel – vielleicht nur sehr wenig, ich weiß es nicht genau. Deshalb wollte ich diese Figur nicht als treuer Helfer des Lone Ranger verkörpern, sondern als Krieger von großer Integrität und Würde. Das ist mein minimaler Beitrag dazu, zu versuchen, das große Unrecht der Vergangenheit wiedergutzumachen.“

Nachdem Johnny Depp als Besetzung von Tonto von Beginn an feststand, suchten die Filmemacher nach dem perfekten John Reid alias Lone Ranger. Schnell kristallisierte sich für Jerry Bruckheimer und Gore Verbinski heraus, dass die begehrte Rolle dem unglaublich talentierten und gleichermaßen gut aussehenden Schauspieler Armie Hammer wie auf den Leib geschneidert schien. Hammer hatte bereits mit seiner Darstellung der Winklevoss-Zwillinge in David Finchers Drama THE SOCIAL NETWORK („The Social Network“, 2010), sowie an der Seite von Leonardo DiCaprio in Clint Eastwoods Biografie J. EDGAR („J. Edgar“, 2011) Eindruck gemacht – und so schnappten sich Bruckheimer und Verbinski den jungen Künstler im genau richtigen Moment für LONE RANGER.

Regisseur Verbinski beschreibt seinen Helden folgendermaßen: „Sobald man Armie kennenlernt, merkt man schnell, dass er keinen Funken Zynismus oder Verdorbenheit in seinem Körper hat. Armie blickt mit einem umfassenden, blinden Optimismus auf die Welt. Und wir brauchten genau so jemanden, dem man auch etwas altmodische Ansichten auch abkaufen würde.“
„Armie ist zunächst einmal vor allem ein großartiger Typ“, beschreibt Depp seinen Kollegen und dann auch die Zusammenarbeit mit ihm. „Er ist sehr smart, hat eine schnelle Auffassungsgabe, ist sehr witzig, clever und überaus talentiert. Er hat großes Engagement gezeigt, den Lone Ranger als ernsthaften, aber naiven Weißen zu verkörpern – und dieser Ansatz war genau richtig. Armie ist ein junger Schauspieler, der gerade richtig Karriere macht. Er sieht nicht nur aus wie ein Filmstar, sondern bringt auch das nötige Talent als Fundament dafür mit. Er hat sich voll und ganz dieser Rolle verschrieben, diese Figur perfekt verkörpert und auch den Humor dabei nicht vergessen. Nie wollte er den Lone Ranger sozusagen als ‚coolen Typen’ anlegen. Die Zusammenarbeit mit ihm war einfach ein Traum, und ich habe das Gefühl, in Armie einen wirklich guten Freund gefunden zu haben.“

Die anderen Besetzungsmitglieder von LONE RANGER gehören zu den Besten ihres Fachs. Tom Wilkinson etwa, in der Rolle des Eisenbahnpioniers und Geschichtshelden Latham Cole, zählt zu den versiertesten und vielseitigsten Schauspielern Großbritanniens. Im Laufe seiner Karriere erhielt er für IN THE BEDROOM („In the Bedroom“, 2001) und MICHAEL CLAYTON („Michael Clayton“, 2007) schon zwei Oscar®-Nominierungen, wurde darüber hinaus viermal für den Golden Globe® nominiert, den er schließlich für seine Darstellung des Benjamin Franklin in dem HBO-Mehrteiler „John Adams“ gewann. „In gewisser Weise ist Latham Cole einer der geistigen Väter des heutigen Amerika“, erörtert Wilkinson seine Rolle. „In der heutigen Zeit würde man ihn einen Risikokapitalgeber nennen. Cole sieht im Bau der Transcontinental Railroad nicht nur eine Gelegenheit, um Geld zu machen, sondern eine Möglichkeit, seine Vision von vereinigter Größe zu realisieren. Cole schert sich nicht immer darum, mit welchen Methoden er zum Ziel kommt, aber ich denke das war schon immer so. Menschen mit großen Visionen zögern meist nicht, die Rechte anderer mit Füßen zu treten.“
William Fichtner übernahm die Rolle des Outlaws Butch Cavendish, Lone Rangers Erzfeind und für die Fans der Legende ein alter Bekannter. Über die Jahre hat sich Fichtner mit seiner Vielseitigkeit und Bandbreite einen bemerkenswerten Ruf erspielt. In seinem Make-up als Cavendish ist er fast unkenntlich, trotzdem fand Fichtner einen menschlichen Kern in seiner Rolle, der über das monsterhafte hinausgeht. „Ich spiele des Öfteren ziemlich harte Kerle, aber ich versuche stets etwas zu finden, was sie wahrhaftig macht. Butchs Gedankengänge in Bezug auf das, was er will, sind im Grunde sehr simpel, aber trotzdem ist er klug und zielgerichtet. Man kann mit Sicherheit sagen, dass von all den spannenden Charakteren in diesem Film Cavendish derjenige ist, dem man auf keinen Fall in einer dunklen Gasse begegnen möchte. Ehrlich gesagt glaube, dass sich Cavendish nicht einmal selbst begegnen möchte.“ 
Emmy®-Preisträger Barry Pepper schlüpft in die Rolle des Captain Fuller. Als Vorbereitung für seine Rolle und die Dreharbeiten beschäftigte sich Pepper mit so berühmten ‚Indianerkämpfern‘ des ausgehenden 19. Jahrhunderts wie George Armstrong Custer, Ranald Mackenzie und Phillip Sheridan. „Sie alle waren dominante, egozentrische Männer, die große Töne über ihre grandiosen Pläne spuckten. Und auch bei Fuller sieht man seine Wahlansprachen und Slogans quasi in seinem Kopf herum spuken. Für mich wirkt er wie ein stolzer Pfau, der vor der grotesken Aufgabe aufgeht, die Prärie von den Indianern zu ‚säubern‘ - ein Angeber hinter der Maske des Fortschritts.“

Der Plan der Filmemacher, die bestmöglichen Schauspieler für die jeweiligen Rollen zu finden, ging auch bei der Wahl des gebürtigen New Yorkers James Badge Dale auf. Dale spielt den Texas Ranger Dan Reid, dessen harsche Persönlichkeit in deutlichem Kontrast zu der kultivierten, gebildeten Natur seines Bruders John steht. „Dan Reid ist Johns desillusionierter älterer Bruder“, erzählt Dale von seiner Rolle. „Dan sieht die Welt in allen möglichen Grauschattierungen und wäre vielleicht in einer anderen Welt, zu einer anderen Zeit, auf die schiefe Ebene geraten. Er scheint sich nicht mehr ganz sicher zu sein, was richtig und was falsch ist.“
Die Britin Ruth Wilson gibt mit LONE RANGER ihr amerikanisches Filmdebüt. „Als Ruth zum Vorsprechen kam, hat es uns fast umgehauen“, schwärmt Verbinski. „Sie kann besser spielen als die meisten anderen und hat dieses gewisse Etwas in ihren Augen. Ich prophezeie ihr eine tolle Karriere als Filmstar.“

„Die Arbeit an LONE RANGER war wortwörtlich ‚episch‘“, erinnert sich Wilson. „Die Größe der Produktion, die Landschaft, die talentierten Schauspieler überall. Es ist ein Western zwischen absurdem Witz und todernster Dramatik und all das vor dem Hintergrund einer faszinierenden Phase der amerikanischen Geschichte. Diese Chance konnte ich nicht ungenutzt verstreichen lassen, sie hat mir Erfahrungen beschert, die ich nie vergessen werde.“
Auch Helena Bonham Carter hatte gute Gründe dafür, die Rolle der Red Harrington zu übernehmen: „Ich wollte den Film machen, weil man mir noch nie zuvor angeboten hatte, eine Südstaaten-Madam mit Holzbein zu spielen“, freut sich die zweifach Oscar®-nominierte Darstellerin. Zu den weiteren Anreizen zählte mit Sicherheit auch die Gelegenheit, erneut neben ihrem guten Freund Johnny Depp zu spielen, mit dem sie bereits an fünf anderen Produktionen gearbeitet hatte. Bonham Carter beschreibt die auffällige, dramatisch frisierte Red mit ihrem geschnitzten Bein als „Besitzerin eines exotischen, mobilen Etablissements. Red folgt dem Eisenbahnbau, denn sie macht ihr gesamtes Geschäft mit den Arbeitern. Sie ist eine unerschrockene Macherin, die kein Blatt vor den Mund nimmt.“
Die vielen Nebenrollen von LONE RANGER wurden nach einem langwierigen Castingprozess mit amerikanischen und internationalen Darstellern besetzt. Zwei erfahrene Kreative wurden für die Darstellung von Komantsche-Kriegern ausgewählt, die vor einer unsicheren Zukunft stehen: Saginaw Grant ist ein sehr respektierter Schauspieler/Lehrer/Aktivist, dessen indianische Wurzeln auf das Volk der Sauk und der Fox in Iowa sowie auf den Stamm der Oto in Missouri, der zur Sprachfamilie der Sioux gehört, zurückgehen. Er übernimmt die Rolle von Chief Big Bear, dem trotz seines fortgeschrittenen Alters und des Eindringens der Eisenbahn in das Gebiet der Komantschen großer Respekt entgegengebracht wird. Gil Birmingham, selbst ein Komantsche, spielt Big Bears Kriegsführer Red Knee.
Zurück in die Schule…in die Cowboy-Schule

Sowohl die Darsteller als auch die Statisten von LONE RANGER mussten die Erfahrung machen, dass jeder, der auf der Leinwand einen Cowboy, Revolverhelden oder Arbeiter im Eisenbahnbau darstellen wollte, zunächst einmal wieder zur Schule gehen und anständig ausgebildet werden musste. Drei Wochen vor dem ersten offiziellen Drehtag begann für einen Großteil der wichtigsten Darsteller des Films auf der Ranch Horses Unlimited in Albuquerque das „Cowboy Boot Camp“, das Trainingslager für angehende Cowboys. Zu den Ausbildern gehörten Stuntleute, Pferdetrainer, Requisiteure und Waffenmeister. Niemand wurde vom Training verschont, nicht einmal der Mann, der den Titelhelden des Films verkörpern würde. 

„Cowboy Boot Camp muss man sich im Grunde so vorstellen, dass alle Schauspieler wie sechsjährige Jungs herumtollen“, erläutert Armie Hammer den Verwandlungsprozess der Camp-Teilnehmer. „Zwei Stunden täglich ritten wir, eine Stunde übten wir Lasso werfen, dann feuerten wir Pistolen und Gewehre ab, ritten in einem Planwagen, sattelten die Pferde und nahmen die Sättel wieder ab. Bereits nach  wenigen Tagen im Camp war ich mehr geritten als in meinem ganzen Leben zuvor.“

„Gore wollte ein Cowboy Boot Camp einrichten, damit wir jedem Schauspieler neben anderen Trainingseinheiten beibringen konnten, wie er eine Waffe richtig abfeuern, ein Pferd korrekt satteln und reiten konnte“, erläutert Stuntkoordinator Tommy Harper. „Das Camp ermöglichte es uns, die Schauspieler kennenzulernen, ihre Fähigkeiten einschätzen und Methoden finden zu können, um ihre Sicherheit immer zu gewährleisten. Für mich steht an erster Stelle, sicherzustellen, dass alle Darsteller so viel wie möglich gelernt haben, ohne Risiken eingehen zu müssen und am Ende der Dreharbeiten so gesund sind wie am Anfang“. Obwohl das Trainingslager noch vor Beginn der eigentlichen Dreharbeiten startete, setzte sich der Lernprozess für die  Schauspieler bis zum Ende der Dreharbeiten fort, wie Harper betont. „Immer wenn man glaubt, bereits alles zu wissen und zu können, geht etwas schief. Deshalb sorgten wir dafür, dass sie sich nie zu sehr auf ihren Lorbeeren ausruhen konnten.“ 

Natürlich gehörte auch der korrekte Umgang mit Feuerwaffen zu den Fertigkeiten, die die Darsteller lernen mussten. Waffenexperte Harry Lu übernahm die wichtige Aufgabe, sie diesbezüglich richtig anzuleiten. „Auch wenn nur mit Platzpatronen geschossen wird, bleiben Waffen gefährlich“, gibt Harper zu bedenken. „Gerade deshalb mussten wir sicherstellen, dass sie den Umgang mit Waffen bis ins Detail beherrschten, dass auch alles korrekt aussah.“

William Fichtner, der als knallharter und abgebrühter Bandit Butch Cavendish absolut sicher und souverän mit seinen Waffen umgehen musste, war froh darüber, sich  echten Experten anvertrauen zu können. „Wenn ich Mr. Harry Lu in meiner Nähe hatte, kam ich mit Feuerwaffen bestens zurecht“, erzählt der Schauspieler. „Es ist ganz schön hart…wenn man das erste Mal eine Pistole in der Hand hält. Aber jedes Mal, wenn ich am Set Harry traf, fragte ich ihn, ob ich mit der Pistole etwas üben konnte. Dann hat er mir immer etwas Neues beigebracht, und so setzte sich das fort.“ Nach einer Weile beherrschte Fichtner mit der Pistole, die er zwischen seinen Fingern herumwirbeln konnte, einige sehr coole und nicht ungefährliche Tricks. Und diese wurden von den Kameras bei den Dreharbeiten in Creede, Colorado auch dokumentiert. „Warum gibt man sich so große Mühe mit solchen Dingen?“, stellt Fichtner die Frage in den Raum. „Der Grund ist, dass man als Schauspieler erreichen möchte, dass diese kleinen Dinge so bedeutend werden wie alles andere, das im Film geschieht. Ich wollte, dass mein Umgang mit der Pistole genauso spektakulär sein sollte wie die Natur und das Set bei den Dreharbeiten in Creede.“

[Zu den technischen Beratern des Films, den Spezialisten, die mit den Schauspielern arbeiten sollten, gehörten auch der Waffenexperte Keith Meriweather, der den Darstellern im Detail den Umgang mit Gewehren und Pistolen, darunter auch schnelles Ziehen und Herumwirbeln des Revolvers, beibrachte. Des Weiteren Steve Brown, der weltweit zu den acht anerkannten Jo-Jo-Meistern zählt. Brown musste Tom Wilkinson unterrichten, dessen Figur Latham Cole auf unverwechselbare Art mit ihrer Taschenuhr umgeht, sie herumwirbelt, auffängt und wieder loslässt.]

Alles, was mit Pferden und Reiten zu tun hatte, lernten die Schauspieler vom Team der Pferdetrainer, das Clay Lilley zusammen mit seinem Vorarbeiter Norman Mull leitete. „Ein Reitexperte kann einen Blick auf einen Schauspieler werfen und sofort erkennen, ob er ein Pferd reiten kann oder nicht“, erläutert Harper. „Man sieht das einfach daran, wie jemand auf ein Pferd zugeht, wie er aufsitzt oder absteigt. Deshalb war es enorm wichtig, ihnen beizubringen, wie es korrekt aussehen musste.“ Und Norman Mull ergänzt: „Wir versuchen im Boot Camp zu erreichen, dass sich die Schauspieler in der Nähe von Pferden wohlfühlen, suchen die passenden Tiere für sie aus und lehren sie dann alles, was zum richtigen Reiten nötig ist. Für einige der Darsteller, darunter Armie Hammer und Ruth Wilson, war es nicht das erste Mal, dass sie auf einem Pferd saßen. „Ich bin schon von ein paar Gäulen heruntergeflogen“, erinnert sich Ruth Wilson lachend. „Ich dachte also, dieser Film böte mir die Gelegenheit, es endlich einmal richtig zu lernen.“ Dabei gefiel es Wilson sehr, im Boot Camp die einzige Frau zu sein. „Ich liebte es, nur von Cowboys umgeben zu sein. Das hat schon Spaß gemacht. Es war eine wirklich schöne Methode, die vom Film dargestellte Welt besser verstehen zu lernen.“

Armie Hammer, sonst eher ein furchtloser Typ, zeigte hier rare Anflüge von Nervosität. „Ich war zwar zuvor schon ein paar Male geritten, dachte aber, ‚Dieses Tier hat seinen eigenen Kopf - und das machte mich doch etwas nervös. Wie wird es sich zum Beispiel verhalten, wenn es ein Kaninchen sieht?’ Aber letztlich ließen sie dir keine Wahl, setzten dich auf ein Pferd und gaben dann das Kommando: Los geht’s, reite! Für mich waren es drei Wochen Spaß ohne Unterbrechung.“

Auch die anderen zentralen Darsteller des Films hatten im Boot Camp eine tolle Zeit, verschweigen aber die damit verbundenen Mühen und Strapazen nicht. „Als sich James Badge Dale, der im Film den harten Texas Ranger Dan Reid verkörpert, erstmals mit Produzent Jerry Bruckheimer und Regisseur Gore Verbinski traf, musste er hinsichtlich seiner Qualitäten als Reiter Farbe bekennen. „Ich hatte noch keine Zusage für den Job, als ich mich mit beiden traf. Wie er das oft tut, saß Jerry auch hier ganz ruhig da, beobachtete und hörte aufmerksam zu. Als mich Gore fragte, ob ich reiten konnte, lenkte ich zunächst ab, erzählte irgendeine Geschichte und sagte dann: ‚Es tut mir Leid, Gore, ich habe nicht die geringste Ahnung vom Reiten. Ich komme aus New York!’ Und plötzlich fing Jerry zu lachen an und sagte zu mir: ‚Du bist der Erste, der sich uns vorgestellt und dabei die Wahrheit gesagt hat.’ Und Gore fügte hinzu: ‚Du wirst das Nötige schon lernen.’ Und genau das tat ich auch. Ich habe Dinge über Pferde gelernt, die ich mir nie hätte vorstellen können. Diese Pferdetrainer verstehen ihr Handwerk. Sie lieben ihre Pferde und bringen einem bei, diese Tiere zu respektieren.“

Einen wichtigen Beitrag zum Cowboy Boot Camp leisteten auch Requisiteur Kris Peck und seine Mitarbeiter, denn sie waren dafür verantwortlich, dass die Pferde der Darsteller das historisch korrekte Zaum- und Sattelzeug erhielten. Das Team fertigte 80 Westernsättel entsprechend der Bedürfnisse der Reiter an, darüber hinaus auch 25 Sättel für Schauspieler, die US-Kavalleristen verkörperten, sowie 30 Indianersättel. „Wir mussten den Schauspielern beibringen, mit ihren Requisiten richtig umzugehen, schließlich sollte es so aussehen, als wüssten sie, was sie taten“, erläutert Curtis Akin, Stellvertreter des Chefrequisiteurs Kris Peck. „Es gibt eine Reihe von Dingen, die sie für die Szenen brauchen und anwenden müssen, in denen ein Lager aufgeschlagen wird. Sie müssen von ihren Pferden absteigen, alles ablegen, die Sättel rund um das Lagerfeuer ausrichten und ihre Decken für ihr Nachtlager ausrollen.“

Die Dreharbeiten von LONE RANGER

Als Produzent Jerry Bruckheimer und der Oscar®-gekrönte Regisseur Gore Verbinski am 28. Februar 2012 in Albuquerque, im US-Bundesstaat New Mexico, die Dreharbeiten zu LONE RANGER aufnahmen, verfolgten sie nur ein Ziel. Sie wollten einen Film drehen, der zwar mit Erwartungen und Konventionen brechen, aber auf eine Art und Weise begeistern würde, die auch den Zuschauer total überraschen  würde. 

Für die renommierten und enorm befähigten Schauspieler, allen voran Johnny Depp, Armie Hammer, Tom Wilkinson, William Fichtner, Barry Pepper, James Badge Dale, Ruth Wilson und Helena Bonham Carter, begann damit eine siebenwöchige Reise durch das landschaftlich vielfältige Terrain und Wetter von vier Bundesstaaten im Südwesten der Vereinigten Staaten, ergänzt von einem kurzen Abstecher nach Südkalifornien. So wurden die Dreharbeiten zu LONE RANGER selbst zu einem grandiosen Abenteuer. 

Kameramann Bojan Bazelli, der mit Gore Verbinski bereits zusammengearbeitet und das Licht für Leinwandhits wie THE SORCERER’S APPRENTICE („Duell der Magier“, 2010) oder MR. & MRS. SMITH („Mr. & Mrs. Smith“, 2005) gesetzt hatte, fiel die Aufgabe zu, mitreißende Bilder und ausladende Panoramen für das große Leinwanderlebnis LONE RANGER einzufangen. „Niemand versteht  besser, was bei der photochemischen Reaktion abläuft, als Bojan“, schwärmt Verbinski von seinem Kameramann. „Er versteht genau, was mit unseren Augen passiert, wenn man einen Raum ausleuchtet, was auf der Rückseite der Linse vor sich geht, wenn das Licht auf die lichtempfindliche Schicht trifft oder, in der digitalen Fotografie, auf den Chip. Meiner Ansicht nach versteht er das alles besser als jeder andere, mit dem ich bisher zusammengearbeitet habe.“

Doch wie sah der visuelle Ansatz dann aus, den Bazelli und sein Regisseur für LONE RANGER entwickelten? „Die Geschichte in der Realität zu verwurzeln, war enorm wichtig“, erklärt Verbinski. „Es sollte nicht zu hübsch aussehen, damit das Ganze nicht theatralisch und übertrieben wirkte. Unsere Geschichte ist ja an sich schon episch und etwas opernhaft, aber wenn wir das jetzt noch zu stark ausschmücken würden, würden Integrität und Seriosität doch darunter leiden. Es muss aufrichtig wirken…und ungekünstelt.“

Bevor die Kameras aber überhaupt erstmals zum Einsatz kamen, führten Wahathuweeka vom Stamm der Komantschen, der die Filmemacher in allen Indianerfragen beriet und in der Welt des weißen Mannes auf den Namen William Voelker hört, und sein Mitarbeiter Troy auf dem Gelände der Albuquerque Studios eine traditionelle Segnungszeremonie durch. Nach dieser spirituellen Ouvertüre  konnten dann in drei Studiohallen die aufwendigen Sequenzen mit den Eisenbahnwagen, mit dem Zelt, das die Ausstellung vom Wilden Westen beherbergte, und der üppigen Inneneinrichtung von Red’s Traveling Entertainments, dem mobilen Etablissement von Red Harrington, gedreht werden. 

[Weil der Wind in Rio Puercio, New Mexico, wo man die Westernstädte Colby und Promontory Summit aufgebaut hatte, so heftig blies, bekam die Gegend von einem Crewmitglied den Namen „Sandkasten des Teufels“ verpasst. Die Windstärken reichten von 40 bis zu 112 Stundenkilometern, die Crewmitglieder mussten zum Schutz Schals, Kopftücher und spezielle Brillen tragen. Nichtdestotrotz war jeder, ob Crewmitglied oder Darsteller, am Ende eines Drehtags komplett eingestaubt.] 

In Rio Puerco, einer windigen Ebene 56 Kilometer südlich von Albuquerque, errichtete das Produktionsteam die Sets für die beiden im Film gezeigten Westernstädte Colby und Promontory Summit. Hier schlug das Produktionsteam für die nächsten drei Monate sein Operationszentrum auf - von kürzeren Abstechern und Aufenthalten im Monument Valley und im Canyon de Chelly einmal abgesehen.    

[Sowohl bei den Dreharbeiten im Monument Valley wie auch im Canyon de Chelly lebten einige Darsteller und Filmemacher, darunter Johnny Depp, Armie Hammer, James Badge Dale und Gore Verbinski, in ihren Wohnwagen direkt am Basislager, konnten sich so an nächtlichen Lagefeuern und musikalischen Darbietungen erfreuen. Manchmal wurden sie von Navajo-Familien, die ihr Land für die Dreharbeiten zur Verfügung gestellt hatten, bekocht und es gab traditionelle Eintöpfe und geröstetes Brot.]

Am Morgen des 12. April brach das Produktionsteam ins Monument Valley auf, um dort vor Sonnenaufgang einige Szenen zu drehen. Wie bestellt, ging die Sonne dann über einem Felsvorsprung auf, der als John Ford Point bekannt ist. Hier filmte man den Lone Ranger und seinen treuen Begleiter Tonto direkt am Rande des Abgrunds reitend. Am North Window, einem weiteren spektakulären Aussichtspunkt im Monument Valley, wurde das Filmteam mit einem Besuch von Navajo-Stammesführern geehrt. Sie begrüßten das erste Filmteam, das seit mehr als zehn Jahren im Monument Valley drehte. 

Das Valley hinter sich lassend, fuhr das Produktionsteam dann über eine kurvenreich durch das Navajo-Reservat führende 104 Kilometer lange Straße zum Canyon de Chelly – eine weitere geweihte Stätte der Navajo mit großer Vergangenheit, die heute unter Aufsicht der amerikanischen Nationalpark-Verwaltung, dem National Park Service, steht. In sechs Tagen drehte Verbinski dort, fernab von den touristischen Zentren, die wichtige Überfall- und Hinterhalt-Sequenz am Bryant’s Gap. 

Nach der Rückkehr nach Rio Puerco, wo weitere Szenen vor die Kameras kamen, veränderte sich die Landschaft dramatisch, als Crew und Darsteller nach Creede im US-Bundesstaat Colorado aufbrachen. In der kleinen Bergstadt, die etwa 434 Kilometer nördlich von Albuquerque liegt, waren drei weitere Drehwochen eingeplant. Dieser pittoreske Ort mit großer Vergangenheit war die letzte Stadt, die Ende des 19. Jahrhunderts aus dem Nichts entstanden und durch ihre Silberminen aufgeblüht war. Auf dem Höhepunkt des Silberbooms zog es fragwürdige und unerfreuliche Gestalten wie Soapy Smith und Robert Ford nach Creede – das macht einen Teil ihrer faszinierenden und wilden Vergangenheit aus. Viele Geschichten könnten über Creede erzählt werden und das machte sich das Produktionsteam von LONE RANGER zunutze. Es baute seine eigene Mine, die Sleeping Man Mine, nördlich des Zentrums auf, wo man heute noch die Ruinen der echten Amethyst-Mine von Creede sehen kann. 

[Auch im Canyon de Chelly, einem weiteren, auf dem Gebiet der Navajo liegenden Naturdenkmal, wurde gedreht. Für den Transport bei den Dreharbeiten griff die Crew auf örtliche Safarifahrzeuge zurück. Dabei handelte sich um umgebaute sechzig Jahre alte Laster mit Vierradantrieb, die schon im Koreakrieg eingesetzt worden waren. Bei den Einheimischen hießen sie, in Anspielung auf Fahreigenschaften und Komfort, nur „Schüttler und Schwitzer“.]
„Alles dort ist wirklich authentisch“, schwärmt Produzent Jerry Bruckheimer, „einfach ein wunderschönes Areal in Colorado. Doch es war alles andere als einfach, unsere ganze Ausrüstung, darunter einen kompletten Zug, dort hinaufzubringen. Es ist immer etwas schwierig, sich mit einem Filmteam in kleinen Städten zu bewegen und eine Unterkunft für die Crewmitglieder und Schauspieler einer solch großen Produktion zu finden. Im Kino aber wird man sehen, wie authentisch das alles aussieht – und das ist das Wunderbare an diesem Film. Wir drehen an Originalschauplätzen, setzten nicht viele digitale Effekte ein. Bei vielen Filmen werden heute Kulissen und Hintergründe künstlich kreiert. Hier aber ist alles echt!“

Der nächste Drehort war der Colorado River, der direkt am Touristenzentrum Moab im US-Bundesstaat Utah vorbeifließt. Hier bekam Johnny Depp, der nach vier PIRATES-OF-THE-CARIBBEAN-Filmen den Umgang mit Wasser wahrlich gewohnt ist, erneut die Chance, klatschnass werden zu können – und mit ihm auch die Crew. Danach ging es wieder in die Höhe, denn dann drehte das Team am Fossil Point und am Dead Horse Point, zwei der spektakulärsten Sehenswürdigkeiten von Moab. Zwar ist der Fossil Point auch als Thelma & Louise Point bekannt, seit dort die beiden Heldinnen aus Ridley Scotts Filmklassiker im Schlussbild mit dem Auto in den Abgrund und damit sicheren Tod stürzten. Doch nachdem dort ein kompletter Zug hingebracht und ein Arbeiterlager aufgestellt worden war, und sich überdies 154 kostümierte Statisten dort tummelten, war der Fossil Point fast nicht mehr wiederzuerkennen. Am Dead Horse Point wurde die hohe Holzplattform am Rande eines tiefen Abgrunds aufgebaut, auf der Tonto die Geister beschwört und John Reid wieder sein Bewusstsein erlangt, nachdem Tonto sein Leben rettete. „Es war ein verdammt wackeliges Gestell, etwa 5,50 Meter hoch“, erinnert sich Armie Hammer, der John Reid verkörpert. „Wenn ich dort oben stand, schwang die Plattform einen Meter hin und her. Beim Blick nach unten wurde mir dann erst richtig bewusst, dass es über 600 Meter zum Grund des Canyons hinunterging. Was für ein Trip!“

Nach einem weiteren Drehtag am Shiprock, einer verblüffenden 482 Meter hohen Felsformation, die im Navajo-Reservat liegt, fuhr das Filmteam zum nächsten Operationszentrum - nach Santa Fe im US-Bundesstaat New Mexico. Im nahe gelegenen Örtchen Lamy südlich von Santa Fe drehte Verbinski die Szenen mit der mobilen Zeltstadt „Hell on Wheels“ wie auch die Szenen auf der Reid-Farm. Doch der Regisseur nutzte noch weitere Orte und Regionen der abwechslungsreichen und oft absolut erstaunlichen Landschaft als Schauplätze für seinen Film. Die grau-weißen Felstürmchen der Plaza Blanca, die in ihrer Unwirtlichkeit an eine Mondlandschaft erinnert, bilden im Film die Kulisse für das „Valley Of Tears“, für das „Tal der Tränen“. Hier wurden Szenen mit Ruth Wilson, William Fichtner und der Cavendish Gang gedreht. Das Dorf eines Komantschenkriegers baute das Team dagegen im beeindruckenden Valles Caldera National Preserve auf, einem mit dichtem Gras bewachsenen Tal, das sich, mit einer Breite von 19 Kilometern, in einem Vulkankrater ausdehnt. Darüber hinaus drehte man weitere Straßen- und Gleisbauszenen an den Gilman Tunnels, die vor langer Zeit als Durchgänge für eine kurvenreiche Bergstraße in den Felsen gesprengt worden waren. Die Höhenregionen der Pajarito Mountains wurden schließlich zum dramatischen Schauplatz des letzten Gefechts einiger tapferer Komantschenkrieger.   

Mitte August 2012 musste das Produktionsteam erneut packen, kehrte für eine weitere Drehwoche nach Albuquerque zurück, bevor es dann für 17 Drehtage 247 Kilometer nordwärts, über Taos hinaus, auf eine Höhe von 2.600 Meter in die Berge von Angel Fire, New Mexico ging. Während dieses letzten Drehabschnitts filmte man nahezu ausschließlich alpine Straßen- und Gleisbauszenen, aber auch einen spektakulären Zusammenstoß, der auf das kreative Konto von John Frazier, der für LONE RANGER die Spezialeffekte koordinierte, und seinen Mitarbeitern ging.

Die letzte Einstellung, die Johnny Depp und Armie Hammer für den Film drehten, kam Donnerstag, den 28. September 2012 vor die Kameras. Passend zum Thema des Films tauchten die beiden Stars gemeinsam im Bild auf und wurden nicht einzeln gefilmt. Als Gore Verbinski schließlich „Cut!“ rief, winkten sie mit ihren Armen – eine Art Triumph- und Siegesgruß für ihren Regisseur, für Produzent Jerry Bruckheimer und die anderen Mitglieder des Produktionsteams. 

Doch noch waren die Dreharbeiten nicht zu Ende. Zwei Drehtage standen für das Team noch an, denn 284 Kilometer nördlich, in der Wüstenumgebung des kalifornischen Ortes Lone Pine, war ein zweites Komantschenlager für einige noch ausstehende Szenen aufgebaut worden. 

Wie das Ausstattungsteam den Wilden Westen wiederaufleben ließ

Jess Gonchor, bekannt für seine Arbeit an MONEYBALL („Die Kunst zu gewinnen - Moneyball“, 2011) und TRUE GRIT („True Grit“, 2010), und sein Kollege Mark „Crash“ McCreery, auf dessen kreatives Konto Hits wie RANGO („Rango“, 2011) oder PIRATES OF THE CARIBBEAN: CURSE OF THE BLACK PEARL („Fluch der Karibik“ 2003) gehen, scharten als Produktionsdesigner von LONE RANGER ein großes Team von talentierten Mitarbeitern um sich. Dazu gehörten sechs Ausstatter, elf Setdesigner, zwei Illustratoren, ein Kulissenmaler, mehrere Storyboardzeichner, zwei Grafikdesigner und Modellbauer, eine Fachkraft, die alle Recherchen koordinierte, ein Produktionsassistent für das Ausstattungsteam und über 274 Spezialisten, die alles aufbauten, was von ihren Vorgesetzten entworfen und skizziert worden war. Trotz dieses großen Teams nahm McCreery aber manchmal  die Dinge gern selbst in die Hand. Eigenhändig schnitzte er zum Beispiel die indianischen Felszeichnungen in den Holzrahmen rund um das Diorama im Zelt, das die Ausstellung vom Wilden Westen beherbergte, bemalte außerdem die Wände eines 61 Meter langen Eisenbahntunnels, den man in Creede, Colorado gebaut hatte, mit Symbolen.

„Crash ist ein absoluter Individualist und Querdenker“, beschreibt Jerry Bruckheimer einen seiner beiden Produktionsdesigner. „Seine Vorstellungskraft kennt keine Grenzen - seine Energie auch nicht. Wir konnten uns glücklich schätzen, dass wir mit ihm bei einigen Filmen bereits zusammengearbeitet hatten, damals entwarf er für uns als Creature Designer noch fantastische Kreaturen. Es war jetzt wirklich höchste Zeit, dass er noch größere Verantwortung übernahm, um das komplette Spektrum seiner Fähigkeiten zeigen zu können.“

Zu den großen Herausforderungen der Produktionsdesigner gehörten einige riesige Sets, die Schauplatz für die dramatischen, komischen und abenteuerlichen Ereignisse des Films werden sollten. Allein für die fiktive Westernstadt Colby wurden in Rio Puerco zwölf Gebäude und Strukturen in Originalgröße errichtet – fast alle davon komplett mit vier Wänden. So baute man beispielsweise eigens für den Film eine Bahnstation, einen Stall zum Unterstellen und Anmieten von Pferden, einen Saloon, eine Pension, eine Bank, ein Sheriff-Büro, verschiedene Geschäfte sowie eine acht Kilometer lange Eisenbahnstrecke rund um die Stadt. 

Gleich neben dem Colby-Set wurde auch Promontory Summit aufgebaut, die historische Stätte, an der die Züge der Union Pacific und Central Pacific nach Fertigstellung der Transcontinental Railroad aufeinandertrafen. Das Flair von Promontory Summit ist ein ganz anderes als das von Colby, das sehr  heruntergekommen wirkt. Die Gebäude sind solider aus Ziegeln und Holz gebaut, und weisen damit auf größeren Wohlstand und eine weiter zurückreichende Geschichte hin.
Bei den Entwürfen zu der mobilen Zeltstadt „Hell on Wheels“ konnte Crash McCreery seine wilde Seite ausleben. Die Zeltstadt basiert auf verschiedenen provisorischen Siedlungen, die es im 19. Jahrhundert tatsächlich gegeben hatte, und folgt den Arbeitern der Transcontinental Railroad. Das Highlight der Zeltstadt ist das üppige Innenleben des größten und wichtigsten Etablissements der Stadt, Red’s Traveling Entertainments. 
Das farbenprächtige und wunderbar bizarre Set von „Hell on Wheels“ wurde vorab über fünf Wochen hinweg in den Werkstätten in Albuquerque angefertigt und anschließend innerhalb von sechs weiteren Wochen in den sanften Hügeln von Lamy in New Mexico errichtet. Das Ergebnis war ein fantastischer Hexenkessel, ähnlich eines Karnevalumzugs auf Wildwest-Steroiden, bevölkert von einem verrückten Völkchen aus Schlangenbeschwörern, Freaks, Feuerschluckern, Spezialisten für Innere Medizin, Tee-Händlern, selbsternannten Zahnärzten, religiösen Fanatikern und Eisenbahnarbeitern. Dieses ganze Leben voller Zügellosigkeiten und Ausschweifungen entfaltet sich vor dem Hintergrund großzügig gestalteter Zelte, Bühnen und Verkaufsstände - mit der imposanten Außenansicht von Red’s Traveling Entertainments als unbestrittenem Mittelpunkt. 

„In gewisser Weise verkörpert und repräsentiert ‚Hell on Wheels’ alles, was wir an Spektakel und fantastischen Vorstellungen mit dem alten Westen verbinden“, erläutert McCreery. „Egal, was man suchte und wonach man sich auch immer sehnte, hier wurde man fündig. Cheryl Carasiks Set war einfach spektakulär, vom Anfang der Straße bis zu ihrem Ende hat sie das Set bis ins kleinste Detail ausgestattet -  mit allem, was man sich nur vorstellen kann.“

[Für die Ausstattung der Privatgemächer von Red Harrington erhielt Cheryl Carasik, eine Oscar®-gekrönte Set-Dekorateurin, Anregungen von Helena Bonham Carter höchstpersönlich, der Darstellerin der Saloonbesitzerin. Unter anderem wünschte sich Carter für das Set ein Paar historisch korrekte Handschellen wie auch Medizin- und Arzneibücher aus den 1860er Jahren, außerdem eine Reitpeitsche sowie einige gewagte Bücher, die etwas mehr als nur nackte Schultern zeigten.]

Das ausladende Set, das Red’s Traveling Entertainments von innen zeigte, war tatsächlich schon Monate zuvor in den Albuquerque Studios aufgebaut worden. Auch die Szenen, die dort spielten, waren bereits in den Studiohallen gedreht worden. Die maroden Wände des Saloons, ein Hort für Zügellosigkeit und Randale, wurden mit authentischen Postkarten aus dieser Zeit, sowie mit Werbetafeln und Alkoholflaschen geschmückt – und ein Schild, das auf Reds Hausregeln hinwies, gab es auch. 

Nur einen Katzensprung vom „Hell-on-Wheels“-Set entfernt, hatte man das deutlich nüchternere und bescheidenere Set für die Reid Farm aufgebaut. Mit dem aus Holz und Stein errichteten Farmhaus und der großen Holzscheune, an die Ställe und Gehege für die Tiere angrenzten, sah die Reid Farm aus wie ein klassisches Stück Americana, das unsere Vorstellung von Amerika prägt. „Dieses Set gehört zu den realistischsten, die wir für diesen Film gebaut haben“, bemerkt McCreery. „Es sieht aus, als würde es dort schon sehr lange Zeit existieren, dabei haben wir es innerhalb weniger Wochen gebaut und dann über Nacht wieder abbrennen müssen.“

[Red Harringtons Beinprothese aus Elfenbein wurde gemeinsam von Mark „Crash“ McCreery und Illustrator Jim Carson entworfen, für die künstlerische Bearbeitung des Beins zeichnete Linda Capstone, eine auf Schnitzereien spezialisierte Künstlerin, verantwortlich. Von der Beinprothese mussten drei unterschiedliche Modelle angefertigt werden, eines davon stattete das Team von Special-Effects-Guru John Frazier mit einem beweglichen Geschütz und Kontrollvorrichtungen für Feuer, Rauch und Druckluft aus.] 

Die in Creede, Colorado aufgebaute Sleeping Man Mine war ein weiteres Set, das zu den eindrucksvollsten der beiden Produktionsdesigner zählte. Es war so entworfen worden, dass es sich nahtlos in die Bauten der Silbermine aus dem 19. Jahrhundert, die heute noch im historischen Teil des Städtchens zu sehen sind, einfügte – allerdings mit einigen neuen, aufwendigen Bauten und Konstruktionen. Zu letzteren zählten beispielsweise ein 61 Meter langer Eisenbahntunnel mit einer 12 Meter langen künstlichen Felswand, eine 1,6 Kilometer lange Bahnstrecke, außerdem erhöhte Gleise und Gerüste für die Eisenerz-Transportwagen sowie Barracken für die Minenarbeiter, die zwar neu gebaut waren, aber aussahen, als würden sie jeden Moment in sich zusammenstürzen können.   

Kris Peck, der Requisitenmeister, und sein für die Waffen zuständiger Mitarbeiter Harry Lu statteten die Schauspieler mit einer großen Anzahl verschiedenartiger Requisiten aus. Von den berühmten Pistolen mit den Perlmuttgriffen des Lone Ranger, die mit Silberkugeln geladen waren, über die Beinprothese von Red Harrington aus Elfenbein bis hin zur Taschenuhr von Latham Cole waren es häufig relativ kleine Gegenstände, die aber in der Geschichte alle eine große Rolle spielten. Peck stellte auch sicher, dass wichtige „Helden“-Requisiten nicht neu, sondern angemessen gebraucht und gealtert aussahen. Damit folgte er dem rustikalen Designansatz, den Regisseur Verbinski als visuelle Richtlinie für den Film vorgegeben hatte. „Vergangenheit und Geschichte entfalten sich beim Ansehen eines Requisits“, erläutert Peck. „Gore wies mich gleich zu Beginn darauf hin, dass es vier oder fünf Requisiten geben würde, die wir auf einer 24 Meter großen Leinwand aus nächster Nähe sehen würden, wie etwa das Abzeichen des Lone Ranger und seine Silberkugeln. Sie mussten so aussehen, als wären sie von Hand gemacht und nicht hergestellt in einer Werkstätte für Filmrequisiten.“

Tontos wichtigstes Requisit ist wahrscheinlich die perlenbesetzte Ledertasche, in der er verschiedene Totemzeichen und, viel wichtiger noch, Pflanzensamen für die Krähe aufbewahrt, die Teil seines Kopfschmucks ist. Feuerwaffen besitzt er nicht, nur zwei Messer. Ironischerweise ist eines davon aus einem Gleisnagel angefertigt worden, als wollte Tonto ein Werkzeug seines Feindes gegen diesen richten. Pecks sehr wahrscheinlich bemerkenswertestes, ganz sicher aber originellstes Requisit ist Red Harringtons Beinprothese aus Elfenbein, hinter der sich gewaltige Feuerkraft verbirgt. „Red ist der lebende Beweis, wie ein Nachteil in einen Vorteil verwandelt werden kann“, erläutert Helena Bonham Carter, Darstellerin der Figur. „Pack’ eine Kanone in dein künstliches Bein und beschütze damit deine Mädchen. Der Verlust ihres Beins hat sie nicht zum Invaliden, sondern nur noch stärker gemacht.“

Die Stunts: Harpers Welt

Stunt Supervisor Tommy Harper und sein Team mussten in den siebenmonatigen Dreharbeiten einige eigentlich unmögliche Stunts möglich machen. Viele davon wurden im Inneren oder auf dem Dach fahrender Züge für die spektakulären Actionsequenzen realisiert, die das Fundament des Films bilden.

[Für die Szene, in der der Lone Ranger auf seinem Pferd Silver durch einen Personenwagen galoppiert und dabei seinen sechsschüssigen, mit Perlmuttgriffen besetzten Revolver abfeuert, während die Passagiere des Zugs Deckung suchen, verpflichtete Stuntkoordinator Tommy Harper Stuntlegenden wie Terry Leonard, Hal Burton, Mic Rodgers, Randy Hice, Mike Runyard, Donna Evans oder Lisa Hoyle. Viele dieser Profis arbeiten bereits in der zweiten oder dritten Generation im Stuntgeschäft, sind Nachkommen von Stuntveteranen, die in der Glanzzeit Hollywoods, als das Westerngenre noch in voller Blüte stand, ihre Knochen hingehalten hatten.]

„Das Erstaunliche an den Zügen ist, dass sie echt sind“, erklärt Harper. „Egal, was wir auf diesen Zügen anstellten, nie fuhren sie langsamer als 48 Stundenkilometer, meistens waren es sogar 64. Auf den Dächern der Eisenbahnwagen brachten wir spezielle Schienen an, damit die Stuntleute laufen konnten, ohne abzustürzen, falls etwas schiefgehen sollte. Dafür sorgte ein Sicherungskabel, das man nicht sehen konnte.“ Harper und seine Crew machten permanente Sicherheitsüberprüfungen und sorgten, so gut wie sie nur konnten, dafür, dass bei den Actionsequenzen, so gefährlich sie an sich schon waren, bestimmte Grenzen nie überschritten wurden. 

Tommy Harper konnte dabei nicht nur auf ein Team von großartigen Stuntleuten bauen, sondern auch auf zwei Stars und einige Nebendarsteller, die es wirklich genossen, möglichst viele ihrer Stuntszenen selbst durchzuführen. Für Johnny Depp bedeutete das, auf den Wagendächern fahrender Züge zu laufen und natürlich auch viele Reitszenen. „Johnny ist einfach fantastisch“, schwärmt Harper. „Großartig an ihm ist vor allem, dass man ihm etwas erklärt, er dann nüchtern sagt ‚Okay, prima, habe ich verstanden’ und dann genau das macht, was man ihm zuvor erklärt hat.“

Mit seiner Jugend, seiner Athletik und dem Geist eines echten Abenteurers war Armie Hammer in puncto Stunt- und Reitszenen zu fast allem bereit. Und diese  Begeisterungsfähigkeit nutzte Tommy Harper in jeder Hinsicht aus. „Ich sagte zu ihm, dass er für mich jederzeit arbeiten könne, falls das mit der Schauspielerei letztlich doch nichts werden würde. Denn bei allen seinen Stunts war er einfach fantastisch.“

William Fichtner, der Butch Cavendish verkörpert, war ein weiterer zentraler Darsteller des Films, der ein großes Stunttraining absolvieren musste. „Bill hat sich diese Figur wirklich zu eigen gemacht. Er war einer der besten Bösewichte, die ich je im Film gesehen habe“, schwärmt Harper. „In einer Szene springt er von einem fahrenden Zug hinunter auf den Rücken seines Pferdes – und das hat er tatsächlich selbst gemacht.“

Eigenartigerweise wurde Fichtner von diesem unglaublichen Stunt weniger eingeschüchtert als von einigen Zug- und Streckenszenen. „Ich kann nur eins sagen. Von einem 32 Stundenkilometer schnell fahrenden Zug auf ein Pferd in vollem Galopp zu springen, war weit weniger nervenaufreibend, als auf dem Wagendach eines fahrenden Zugs zu stehen, der gerade um eine Kurve donnert!“

Aber nicht nur die Jungs durften bei diesem Film ihren Spaß haben, wie Tommy Harper bestätigt. „Ruth Wilson war einfach erstaunlich. Auch sie könnte professionell im Stuntbereich arbeiten. Sie ist furchtlos und sehr smart. Sie stürzt sich nicht einfach gedankenlos auf eine Sache, sondern stellt zuvor die richtigen Fragen. Ruth hing für mich kopfüber an einem fahrenden Eisenbahnwagen, ihr Kopf baumelte direkt neben den Rädern. Sie hatte sich zuvor die Rahmenbedingungen dieses Stunts genau angesehen und sich in unseren Händen, gehalten von Drähten, einfach sicher gefühlt.“

Auf den Gleisen und abseits davon: Die Züge  

Was passiert, wenn ein Produzent und ein Regisseur drei amerikanische Züge aus dem 19. Jahrhundert für einige der anspruchsvollsten Szenen brauchen, die je auf Film gebannt wurden? „Wir haben sie einfach gebaut“, erzählt Jerry Bruckheimer, „genauso wie wir mehrere Schiffe in Originalgröße für die PIRATES-OF-THE CARIBBEAN-Filme gebaut haben. Man kann die Realität durch nichts ersetzen, und da wir einiges mit den Zügen vorhatten, konnten wir gar nicht anders, als uns für die Realität zu entscheiden.“

Bei den Vorbereitungen für LONE RANGER sahen sich Bruckheimer und Verbinski mit einem zentralen Dilemma konfrontiert. Wie sollte das, was im Drehbuch beschrieben wurde, auf die Leinwand gebracht werden – einige der kompliziertesten und atemberaubendsten Actionszenen, die je mit Zügen konzipiert worden waren? Man zog diverse Möglichkeiten in Betracht, dachte an den Einsatz von Modellen, von digitalen Tricks oder daran, noch erhaltene Züge aus der Zeit zu verwenden. Weil aber die Züge im Drehbuch so detailliert und individuell beschrieben waren und eine so zentrale Rolle in der Entwicklung dramatischer Action spielten, wurde klar, dass nur eigens gebaute Züge alle Ansprüche des Drehbuchs erfüllen würden können.

„Wenn man sich in die anspruchsvolle Gedankenwelt von Gore Verbinski begibt, der alles weiß über Kameraperspektiven, Kameraschwenks, über Bildrate und Bildgeschwindigkeit wie auch die genaue Länge einzelner Einstellungen, dann wird alles sehr technisch und geht sehr ins Detail“, erklärt Produktionsleiter Tom Hayslip die besonderen Qualitäten seines Regisseurs. „Als sich abzeichnete, dass die Züge in der Geschichte eine wichtige Rolle spielen würden, begannen wir uns zu fragen, wie Züge das leisten könnten, was das Drehbuch vorgab. Wie schaffen wir es, dass sie einerseits schnell genug sind, andererseits auch schnell genug zum Halt gebracht werden können? Ähnlich wie bei der Black Pearl in den PIRATES-Filmen, wurden die Züge auf gewisse Weise selbst zu Charakteren. Sie lebten, schnauften, arbeiteten, ließen uns aber auch im Stich. Manchmal waren sie großartig, dann wieder nicht. Wir waren oft ratlos, wenn wir ins Detail gingen und überlegten, was diese Züge im Hinblick auf Gores Wünsche zu leisten hatten.“  

Die Abteilung, die bei LONE RANGER für alles verantwortlich war, was die Züge betraf, wurde anfangs von Jim Clark geleitet, der für diese Aufgabe jahrelange Erfahrung und vor allem traditionelles historisches Wissen mitbrachte. Später übernahmen Jason Lamb und sein Assistent Luke Johnson, die sich mit moderner Technik und Ingenieurskunst sowie mit Logistik bestens auskannten, die Koordination dieser Abteilung. Der Bau von zwei 250 Tonnen schweren Zügen und den zugehörigen Gleisen, auf denen sie rollten, war eine bemerkenswerte Kooperation zwischen verschiedenen künstlerischen Abteilungen des Teams und in jeglicher Hinsicht eine herausragende Ingenieursleistung. 
[Für die Sequenz, in der der Bau der Transcontinental Railroad abschnittsweise gezeigt wurde, mussten Jim Clark, der alles koordinierte, was mit den Zügen zu tun hatte, zusammen mit Experten von Gandy Dancer gut 100 Statisten, die Bahnarbeiter darstellten, in die wichtigsten Aufgabenbereiche beim Eisenbahnbau einweisen. So mussten diese Statisten Schienen, Schwellen und Verbindungselemente tragen, Schotter für die Gleise schaufeln, Wassertanks auffüllen, Maultiere treiben und Aufgaben übernehmen, die zur Landvermessung gehörten.]

Ursprünglich hatte das Produktionsteam daran gedacht, in einer anderen Region von New Mexiko auf bestehende Schienenstrecken zurückzugreifen, wie Hayslip näher erklärt. „Sie hatten im südlichen Teil des Bundesstaates bereits mit dem Bau für Colby begonnen, weil es dort bereits vorhandene Gleisstrecken gab, die man mitbenutzen konnte. Als wir uns aber vor Ort genauer umsahen, bemerkten wir, dass wir die vorhandenen Schienen verstärken mussten, damit wir sie mit bis zu 48 Stundenkilometern befahren konnten.  Darüber hinaus hätten wir zusätzliche Gleise anlegen und die Strecke mit der Minengesellschaft teilen müssen, in deren Besitz sie sich befand. Aus diesen Gründen entschlossen wir uns zu einer Kurskorrektur und dazu, unsere eigenen Schienenstrecken und Züge zu bauen.“ 

Um die Orte Colby und Promontory Summit verlegte das Team ein mehr als 8 km langes Schienen-Oval sowie über mehrere Kilometer eine Strecke mit Parallelgleisen, um nebeneinander fahrende Züge filmen zu können. 16 Wochen brauchte man, um diese Gleise zu legen. Diese Aufgabe übernahm, unter der Aufsicht von Joey Hutchens, Gandy Dancer, eine auf Gleis- und Baggerarbeiten spezialisierte Firma aus Albuquerque.

Auf 82 Tieflader verteilt, transportierte Gandy Dancer aus Blythe in Kalifornien eine insgesamt 1.700 Tonnen schwere Ladung an den Drehort – darunter befanden sich zehn Meter lange Schienen sowie Stäbe, Bindebleche und Schwellen. Aus Kansas City wurden auf zwei weiteren Tiefladern eine riesige, insgesamt 27,4 Tonnen schwere Ladung mit Bolzen, Unterlegscheiben und Weichen ebenfalls zum Produktionsteam gebracht. Aus dem kalifornischen Stockton kamen schließlich noch Schwellen und Gleisnägel mit einem Gesamtgewicht von 182 Tonnen. Sobald das Team das gesamte Material zusammenhatte, begann es im staubigen Wüstengebiet von Rio Puerco etwas zu bauen, das einer komplett neuen Eisenbahntrasse ähnelte. Fast zwei Kilometer Zusatzschienen verlegten sie zudem am Set der Sleeping Man Mine in Creede, Colorado, hier sollten weitere Fahrszenen gedreht werden. 

Zuhause in seiner Werkstatt in Sun Valley, Kalifornien, baute der Oscar®-gekrönte Special-Effects-Spezialist John Frazier, bekannt für seine Mitarbeit an OZ THE GREAT AND POWERFUL („Die fantastische Welt von Oz“, 2013) und SPIDER-MAN 2 („Spider-Man 2“, 2004), zwei Züge in Originalgröße, die auf den neuen Schienen fahren sollten: den historischen Jupiter und den als Colby Train bekannten Zug, den man später zu Latham Coles Zug Constitution umbaute. Die Züge waren bis ins letzte Detail historisch genaue Kopien der Originale, bis auf zwei wichtige Elemente: die Lokomotiven fuhren mit moderner Hydraulik-Technik anstatt mit Dampf und sie waren wie Schiffs-Container konstruiert, um sie auf das Zug-Chassis heben oder vom Chassis auf die LKW zum Transport auf den Straßen verladen zu können.

„Die Züge sind mit hydraulischen Schläuchen ausgerüstet, die in die Kohlewagen führen“, geht Frazier ins Detail. „Genau dort versteckten wir zwei Dieselmotoren von Cummins mit jeweils 1000 PS. „Um den Eindruck zu erwecken, dass es tatsächlich Züge aus der damaligen Zeit sind, setzen wir Spezialeffekte für die Darstellung von Dampf und für schwarzen Rauch ein.“ Frazier baute die Lokomotiven für die Züge, während das Design und der Bau der 15 historischen Personen- und Frachtwagen in den Aufgabenbereich der Ausstattungs- und Baudepartments fielen. 

Die Steuerung der Züge übernahm ein im Führerhaus der Lok platzierter Computer. Wenn Verbinski auch dort drehen musste, verlegte man die gesamten Steuer- und Kontrollapparaturen in einen der anderen Wagen des Zugs. Für die Kontrolle des Bremssystems war allerdings ein ausgebildeter Eisenbahningenieur unverzichtbar, er konnte im Notfall das bestehende computergesteuerte Sicherheitsbremssystem außer Kraft setzen und manuell eingreifen. Obwohl die Züge so konzipiert waren, dass sie eine Geschwindigkeit von 48 Stundenkilometern erreichen konnten, wurden, falls noch mehr Kraft benötigt wurde, moderne Diesellokomotiven eingesetzt, die die nachgebauten historischen Züge entweder zogen oder anschoben. „Im Grunde sind unsere Züge eigentlich Filmrequisiten, weshalb wir sie nicht völlig verschleißen wollten“, bemerkt John Frazier. „Aus diesem Grund kamen unsere Zügen bei großen Totalen und Panoramaeinstellungen zum Einsatz, während wir auf die Dieselloks zurückgriffen, wenn die Kamera dichter an den Zügen dran war oder das Innere eines Wagens betrat.“

[Für die Szene, in der Tonto und John Reid von einer entgleisten Lokomotive fast pulverisiert werden, montierten Special Effects Supervisor John Frazier und sein Mitarbeiter Jim Schwalm, der für die Koordination der Spezialeffekte zuständig war, eine über elf Tonnen schwere Lok auf einer knapp zwei Tonnen schweren Drehscheibe. Jetzt konnte man die Lok, von Stahlkabeln gezogen, auf den über vier Tonnen schweren Schienen einer präparierten Gleisstrecke nach Bedarf drehen und wenden lassen.]

Produktionsdesigner Crash McCreery weist aber darauf hin, dass trotz des grundsätzlich in LONE RANGER angestrebten Realismus „alle Züge größer gebaut wurden als in der vom Film abgebildeten Zeit üblich. Damit wollte Gore [Verbinski] den Zuschauern das Gefühl von echten Metallbiestern vermitteln, die sich donnernd durch das Land pflügten. Der Colby Train war ein zweckmäßig konstruierter und gebauter Personenzug, Latham Coles Zug aber, der Constitution, zeichnete eine viel größere Eleganz aus. Es hat Spaß gemacht, hierfür Salon- und Speisewagen zu entwerfen – alles musste hier sehr opulent und maskulin wirken.“

Die beiden Ausstatter Domenic Silvestri und Naaman Marshall arbeiteten ausschließlich an den Zügen, ließen sich von den historischen Vorbildern ebenso leiten und inspirieren wie von den Anforderungen des Films. Dabei nahmen sie sich kreative Freiheiten in der Ausstattung der beiden Züge, die in Promontory Summit, im Rahmen der Übergabezeremonie des symbolischen goldenen Gleisnagels, am 10. Mai 1869 zusammentrafen. Laut Domenic Silvestri ist der Zug, der im Film Jupiter heißt und für den historischen Central Pacific No. 60 steht, „relativ nah am historischen Vorbild“. Doch der Zug, der im Film den Namen Constitution trägt und für den historischen Union Pacific No. 119 steht, unterscheidet sich deutlich vom Vorbild, wie Silvestri näher ausführt: „Das Design des Constitution orientiert sich stark an der Figur von Latham Cole, reflektiert damit stärker diese Persönlichkeit, als historisch korrekt nachgebaut zu sein. Für den Entwurf des Constitution sahen wir uns viele Fotografien aus der Zeit an. Gore wollte, dass der Zug mächtig und bösartig aussah, ein Kohle verbrennendes Monster in Schwarz und Silber im Gegensatz zum Jupiter, der mit Brennholz seine Maschine antrieb.“ Die Lokomotiven des Jupiter und des Constitution waren bis ins letzte Detail identisch mit dem historischen Vorbild, inklusive der an den Außenwänden der Wagen angebrachten Tafeln.

Setdekorateurin Cheryl Carasik stellte sicher, dass Dekorationsgegenstände in der Inneneinrichtung der Wagen die Bewegung des Zugs mitmachten. Dazu gehörten auch Vorhänge mit Bordüren, die man genau wegen dieser ausgeprägten Bewegungseigenschaften ausgesucht hatte. Was das Design von Latham Coles Privatwagen betrifft, gibt Carasik offen zu: „Für einen Mann ist das alles schon sehr überzogen und zuviel des Guten – aber das trifft eben auch auf Cole zu.“

Für die letzte, gewaltige Actionsequenz des Films benötigte man speziell entworfene Lastwagen, um die Eisenbahnwagen über die Straßen zu transportieren. „Bei der Zugsequenz im dritten Akt des Films wechseln die Schauplätze kontinuierlich“, erklärt Hayslip. „Sie beginnt in der Wüste, setzt sich fort mit höherem Gebüsch und Gestrüpp, erreicht dann ein Gebiet mit sanften Hügeln, schließlich erste Gebirgsausläufer und dann das Gebirge. Natürlich konnten wir keine vorhandene Strecke finden, die bereits all diese wechselnden Schauplätze bot. Deshalb dachten wir schon früh daran, unsere Züge einfach dorthin zu bringen. Die Zugwagen wurden auf Tiefladern verfrachtet und transportiert, einige von ihnen waren bis zu 23 Meter lang.“

Für viele Sequenzen des Films mussten sich Schauspieler und Stuntleute auf den Dächern der fahrenden Züge bewegen. Deshalb errichtete man an der Seite der Wagen Plattformen, auf denen Technocranes, riesige Kamerakräne, montiert wurden, mit deren Hilfe die Action hautnah eingefangen werden konnte. „Sobald wir das alles erledigt hatten, mussten wir immer noch damit auf die Straße“, setzt Hayslip 

seine Ausführungen fort. „Und das mit einem Zug, der drei Meter breit war, an dem  auf der einen Seite eine knapp zwei Meter breite Kranplattform montiert und auf der anderen, als ausgleichendes Gegengewicht, Ballast angebracht war, zumeist waren das riesige Wasserfässer. Einige der Landstraßen, auf denen wir mit unseren Wagen unterwegs waren, waren nur knapp sieben Meter breit, deshalb mussten wir die Bäume an den Straßenseiten um etwa fünf Zentimeter zurückschneiden.“

Den Transport der gewaltigen Aufbauten zu beobachten, war für Armie Hammer ein verblüffendes Spektakel. „Es war einfach atemberaubend zu sehen, wie der etwa 30 Meter lange Transportkoloss, gefolgt von Begleitfahrzeugen und Polizeiwagen, über einen Highway kroch. Nach rund einer Stunde Drehzeit hatten sich alle Anwohner aus der Stadt und Leute aus der näheren Umgebung überall an den Straßen versammelt, denn so etwas hatte keiner von ihnen zuvor gesehen. Die Größe dieses Unternehmens war einfach verblüffend.“

Was man jetzt noch benötigte, waren Schauspieler, die verrückt genug waren, sich auf die Dächer von Zügen zu stellen, die mit Geschwindigkeiten von über 64 Stundenkilometern Bergstraßen mit Haarnadelkurven, vorbei an klaffenden Abgründen hinunter rasten. Glücklicherweise wurden Regisseur Gore Verbinski und Produzent Jerry Bruckheimer fündig. „Ich sage nur eines...die Herzfrequenz erhöhte sich deutlich. Es war großartig, aufregend, atemberaubend, aber, klar, man bekam es auch ein bisschen mit der Angst zu tun“, erinnert sich William Fichtner. In einer Szene des Films wird Ruth Wilson, die Rebecca Reid verkörpert, von Fichtners Figur Butch Cavendish aufs Zugdach gezogen. „Bill wirbelt mich herum und droht mir an, mich hinunterstoßen zu wollen“, erklärt Wilson die gefährliche Sequenz. „Mit einem Fuß stehe ich also auf dem Zug, mit dem anderen hänge ich in der Luft - und das bei etwa 48 Stundenkilometern. Es war unglaublich aufregend.“

Ähnlich beeindruckt war auch Barry Pepper, der im Film den exzentrischen Offizier Captain Fuller darstellt. „Allein durch die Bergwelt und die Wälder fahren und diese sensationelle Landschaft sehen zu können und dabei Feuergefechte auszutragen, während die Züge um die Kurven rasen – all das war absolut unglaublich. Man spürt, wie der Wind ins Gesicht bläst, sieht, wie die Zweige der Bäume auf die Flanken der Züge trommeln, wie Laternen hin und her schwingen, wie Menschen überall herumspringen und durchgeschüttelt werden. Alles war unglaublich lebendig und elektrisierend. So etwas kann man im Studio unmöglich realisieren. Was Gore hier geleistet hat, war einfach unglaublich. Was soll ich sagen, er brachte Johnny Depp dazu, auf dem Dach eines fahrenden Zugs zu laufen, während ich Kugeln durch das Dach jagte, um ihn zu treffen. Das Ganze war auch ein Beweis dafür, was Disney bereit war, einzusetzen und zu riskieren, um ein für allemal zu verändern, wie ein Western auszusehen hat. Nach diesem Film wird das Westerngenre für immer verändert sein. Unser Film setzt den Goldstandard für das Genre, wie das schon ‚Fluch der Karibik’ für den Piratenfilm getan hat. Das ist es, was Jerry, Gore und Johnny hier geleistet haben. Und daran mitarbeiten zu können, war einfach fantastisch.“

Der Look von 1869: Das Design der Kostüme

[Um die Kleidung künstlich zu altern, sie abgenutzt und getragen erscheinen zu lassen, griffen Penny Rose und ihre Mitarbeiter auf verschiedene innovative Techniken zurück. So wurde zum Beispiel die Kleidung zusammen mit Kieselsteinen in einen Betonmixer gesteckt, kamen Käsereiben und manchmal sogar Gas- oder Schweißbrenner zum Einsatz].

Für Penny Rose, die britische Kostümdesignerin, steckt der Teufel bei ihrer Arbeit im Detail - und kein Detail ist so klein, dass es ihrem aufmerksamen Blick, der keine Kompromisse zulässt, entgehen könnte. Rose hat zwar das unverwechselbare, abgenutzte Outfit von Captain Jack Sparrow für alle vier PIRATES-OF-THE-CARIBBEAN-Filme, die glamourösen Kostüme einer argentinischen Ikone für EVITA („Evita“, 1996), die Kampfkleidung und Rüstungen für die römischen Krieger in KING ARTHUR („King Arthur“, 2004) und für die orientalischen Krieger in PRINCE OF PERSIA: THE SANDS OF TIME („Prince of Persia: Der Sand der Zeit“, 2010) mitgestaltet, aber noch nie zuvor Kostüme für ein Western entwerfen müssen. „Das war schon eine Herausforderung für mich, weil ich die Kostüme immer so authentisch wie möglich entwerfe und dann Details hinzufüge, die das Ganze auflockern und einfach Spaß machen.“ 

Die Kultkostüme, die der Lone Ranger und Tonto in der klassischen TV-Serie trugen, kannte Rose allerdings. Aber weder sie noch Bruckheimer oder Verbinski dachten nur eine Sekunde daran, Clayton Moores altmodisch-kitschiges Outfit aus der Serie wiederaufleben zu lassen. „Was mir unter anderem auffiel, als ich mir Western aus den 1950er und 1960er Jahren anschaute, war, dass man diesen Filmen oft die Zeit ansah, in der sie entstanden waren“, erläutert Rose. „Wir aber wollten unseren Film unbedingt so authentisch wie möglich machen und sichtbar in der Zeit um 1869 verankern.“ In Sachen Kostüme war LONE RANGER ein gigantisches Unternehmen. Rose und ihre Mitarbeiter waren für über 1.500 Kostüme und darüber hinaus für Hunderte Hüte, Schuhe und andere Accessoires verantwortlich. Die Sachen wurden entweder eigens für den Film hergestellt oder ausgeliehen, dann je nach Bedarf geändert. In ihrer Operationsbasis, die in einer riesigen Lagerhalle auf dem Gelände der Albuquerque Studios versteckt war, arbeitete Penny Rose zusammen mit einer kleinen Armee von Kostümschneiderinnen, Näherinnen und Fachkräften, die für Zuschnitt und Anproben sowie für das Altern und Einfärben der Stoffe verantwortlich waren. 

Dabei konnte Rose auch auf einige langjährige Mitarbeiterinnen und Mitarbeiter aus ihrem Designteam zurückgreifen, darunter auf Charlotte Finlay und John Forster, die sie im Kostümdesign unterstützten, und auf Stacy Horn, die die Herstellung der Kostüme überwachte. Jeder Einzelne von ihnen war mit Roses temperamentvoller und dynamischer Arbeitsweise seit Langem vertraut. „Mein Spitzname für sie ist Hurricane Penny“, gibt Jerry Bruckheimer zu, der die beeindruckende Kostümdesignerin für LONE RANGER bereits zum siebten Mal in sein Team holte. „Auf ihrem Gebiet ist Penny konkurrenzlos, sie ist unglaublich kreativ und sie besitzt übernatürliche Energie.“ Und genau diese Power brauchte Rose bei LONE RANGER auch, schließlich mussten sie und ihr Team allein an einem Tag, für eine Szene mit vielen Statisten, 700 Anproben vornehmen.

Soweit es möglich ist, versucht die Kostümdesignerin immer, auf Stoffe zurückzugreifen, die authentisch sind und in die Zeit und zum Schauplatz passen. „Ich mag nur natürliche Stoffe“, betont Rose, „deshalb verwende ich fast ausschließlich Wolle, Baumwolle oder Seide. Es konnte vorkommen, dass ich ein bisschen schummeln musste und einen Stoff verwendete, der wie Wolle aussah, aber in dieser extremen Hitze, in der wir drehen mussten, einfach bequemer für die Schauspieler war. Aber etwas nicht Zeitgemäßes oder Nachgemachtes gibt es bei mir nicht, also auch keine Reißverschlüsse. Die Knöpfe hatten, wie es damals üblich war, nur zwei Löcher, und jede einzelne Statistin trug tatsächlich ein Korsett.“

Im Grunde trägt der Lone Ranger zwei Outfits im Film. Das eine zu Beginn, nachdem er als junger Anwalt John Reid, der gerade sein Examen gemacht hat, eingeführt wird, das andere später, als er von seinem älteren Bruder Dan zum Texas Ranger ernannt wird und sich dem Trupp anschließt, der Butch Cavendish verfolgt. „John Reid ist Anwalt, kommt aus einer großen Stadt an der Ostküste, wirkt mit seinem Dreiteiler sehr korrekt und ordentlich“, erläutert Penny Rose. „Wenn er sich dann in den Lone Ranger verwandelt, überlegten wir uns, dass er nicht sofort wie ein Cowboy aussehen, dass es auch in den Kostümen einen Übergang zwischen den beiden Phasen geben sollte.“ Wenn man darüber hinaus einen Schauspieler wie Armie einkleiden muss, der 1 Meter 95 groß ist, dann verändert das alles. Er konnte weder die typischen Cowboy-Überhosen noch einen Staubmantel tragen und musste unbedingt einen eigenen ikonischen Look haben. Aus diesem Grund haben wir für ihn einen Look mit maßgeschneiderten Outfits kreiert. Dieser löst sich aber im Verlauf der Geschichte zunehmend auf und sieht dann nicht mehr so adrett und ordentlich aus.“

„Wenn man so will, ist er ein Lone Ranger, wie ihn sich das Lifestyle-Magazin GQ vorstellen würde“, setzt Penny Rose ihre Ausführungen fort. „Dieser Mann hat einfach Stil – auf ganz natürliche Art.“ Für den Lone Ranger entwarf Rose zeitgemäße Hosen, eine Leinenweste, eine Jacke aus englischer Wolle, ein weißes Leinenhemd sowie, als subtile Anspielung auf Clayton Moores Outfit in der TV-Serie, ein Halstuch und einen weißen Hut. Hergestellt wurde der Hut exakt nach Armie Hammers Maßen vom berühmten Hutfabrikanten Stetson. Bis zum Etikett an der Hutkrempe war alles absolut authentisch an diesem Hut. „Freundlicherweise statteten sie uns mit mehr als 30 Hüten aus“, beschreibt Rose das Entgegenkommen von Stetson. „Und das war gut für uns, weil die Hüte in den ganzen Actionszenen einem so starken Verschleiß ausgesetzt waren.“

Dass Penny Rose bereits seit vielen Jahren mit Johnny Depp zusammenarbeitet, erwies sich auch bei der Entwicklung von Tontos Outfit als äußerst nützlich. „Mittlerweile verstehen wir uns mit nur wenigen Worten, und Johnny kennt sich wirklich gut mit Kostümen aus. Er weiß sofort, was funktionieren wird und was nicht. Endlos lange Besprechungen braucht man bei ihm also nicht. In der Regel biete ich ihm eine Auswahl von Sachen an, und dann läuft der Entscheidungsprozess relativ schnell ab.“

„In der vom Film erzählten Geschichte wird angedeutet, dass Tonto gewissermaßen ein Einzelgänger unter den Komantschen ist, seit Jahren fernab von seinem Stamm umherzieht“, führt Penny Rose weiter aus. „Joel Harlow, der leitende Make-up-Designer des Films, entwarf die Krähe für Tontos Kopfschmuck sowie Johnnys wunderbares Körper-Make-up. Deshalb war ich, abgesehen vom indianischen Brustschmuck, den ich Tonto verpasst habe, vornehmlich für alles abwärts der Taille verantwortlich. Dabei orientierte sich das Outfit für Tonto an dem Konzept, dass er auf seiner langen Reise verschiedene Stücke, allerlei Krimskrams aus seiner Vergangenheit, gesammelt hat.“

Laut Penny Rose hat Butch Cavendish, der von William Fichtner dargestellt wird, „etwas von einem eitlen Dandy, allerdings von einer ausgesprochen furchterregenden Sorte. William ist einfach eine spektakuläre Erscheinung, ein wunderbarer Schauspieler. Sobald Joel das Make-up für Bills Gesicht entworfen hatte, verstanden wir sofort, was diesen Mann ausmacht. Wir haben seine Hemden mit silbernen Schulterstücken geschmückt, denn dieses Accessoire sagt etwas darüber aus, wie Cavendish sich selbst sieht.“

Auch Ruth Wilson, die Rebecca Reid darstellt, wurde natürlich von Penny Rose eingekleidet. „Ich habe für sie die Kleidung einer authentischen Pioniersfrau entworfen, allerdings mit einem „Früchte-des-Zorns“-Touch. Glücklicherweise darf sie später im Film ein wunderschönes violettes Seidentaftkleid tragen, womit Ruth für einen längeren Zeitabschnitt im Film wirklich fantastisch aussieht.“ 

Die köstlich extravagante Red Harrington einzukleiden, machte Rose „natürlich am meisten Spaß. Wenn man für Helena Bonham Carter Kleidung entwirft, kann nichts zu übertrieben sein“, erläutert die Designerin. „Für Helena kann es gar nicht genug geben von Bändern, Perlen- und Kunststickereien und allem anderen. Ich entschied mich bei Helena für ein rotes Outfit, und sie war darüber wirklich glücklich.“

Um Reds Outfit an deren Beinprothese aus Elfenbein anzupassen, „kreierten Rose und ihr Team neckisch-amüsante Unterhosen, die auf der einen Seite etwa schenkellang, auf der anderen kniehoch waren.“ Laut Rose sind „die Mädchen, die für Red arbeiten, für die damalige Zeit ziemlich glamourös gekleidet. Sie mussten auf die Herren vom Eisenbahnbau sehr einladend wirken. Ich habe einen Look für sie kreiert, der ironische Züge hat. Einige von ihnen tragen Frisier- und Hausmäntel mit vielen Federn und Spitzen, andere dagegen Abendkleider, die wohl einmal fantastisch aussahen, mit der Zeit aber irgendwie ihren Glanz verloren, verblasst und etwas eingerissen wirken. Die Zusammenarbeit von meinem Team mit den Mitarbeitern von Joel Harlows Make-up-Team und von Gloria Casnys Frisurenteam, die fabelhafte Perücken herstellten, war wunderbar.“

Die Sequenz in der Zeltstadt Hell on Wheels betrachtet Penny Rose „als eine Art Geschenk des Films für seine kreativen Mitarbeiter, denn hier konnten wir uns kreativ wirklich austoben und taten das auch. Ich habe in dieser Sequenz fast ausschließlich mit Stoffen gearbeitet. Das war schon eine Herausforderung, weil wir auch Akrobaten, Schlangenmenschen und Kleinwüchsige einkleiden mussten, aber es war auch ein großer Spaß. Mir ist schon klar, dass es etwas dreist ist, wenn eine Britin an einem Western arbeitet, schließlich komme ich aus einem anderen Kulturkreis. Aber es beglückte mich sehr, mit diesem Film etwas Neues in Angriff nehmen zu dürfen. 

Charaktere werden kreiert: Das Make-up und die Maske 

Joel Harlow, der für seine Arbeit an STAR TREK („Star Trek“, 2009) mit dem Oscar® ausgezeichnet wurde, hatte Johnny Depp bereits bei vier Filmen aus dem PIRATES-OF-THE-CARIBBEAN-Franchise in Captain Jack Sparrow und für ALICE IN WONDERLAND („Alice im Wunderland“, 2010) in den verrückten Hutmacher verwandelt. Jetzt wollte das Duo für LONE RANGER die Figur von Tonto visuell völlig neu erfinden. „Johnny und Joel sind verwandte Seelen“, weiß Jerry Bruckheimer zu berichten. „Sie lieben beide das Schräge und etwas Unkonventionelle – und immer scheint es ihnen zu gelingen, mit visuellen Mitteln den Kern einer Figur zu vermitteln.“

Harlow kreierte nicht nur das Make-up für Johnny Depp, sondern leitete auch die komplette Make-up-Abteilung des Films, war damit Chef von etwa 25 Mitarbeitern. Ob sich Harlow und sein Team nun um die Stars des Films kümmerten oder bizarr-fantastische Kreationen erschufen, wie etwa eine Marionette mit Ziegengerippe oder ein Geschöpf, das halb Mann und halb Frau war – immer gingen sie bei ihrer Arbeit bis an die Grenze ihrer Leistungsfähigkeit und oft auch darüber hinaus. Bis hin zu den Statisten waren Harlow und seine Mitarbeiter für alle Darsteller vor der Kamera verantwortlich. Der Look für Tonto nahm erstmals konkrete Züge an, als Harlow und Johnny Depp im heißen Sommer von 2009 in Puerto Rico gemeinsam an der Romanverfilmung THE RUM DIARY („Rum Diary“, 2011) arbeiteten. „Ich stieß auf ein wirklich interessantes Gemälde von Kirby Sattler, das den Titel ‚I am Crow’ trug“, erinnert sich Harlow. „Ich zeigte es sofort Johnny, der es für eine tolle Inspiration für die Figur und den Look von Tonto hielt. Johnny machte Jerry und Gore auf das Bild aufmerksam und brachte damit den Ball richtig ins Rollen.“

Sattlers Gemälde zeigt einen indianischen Krieger mit sehr ausgeprägten Gesichtszügen, einem weiß bemalten Gesicht, an dem zu beiden Seiten der Nase jeweils zwei schwarze Farbstreifen vom Haaransatz bis zum Kinn hinunterlaufen. Darüber hinaus trägt der Krieger langes, mit Adlerfedern geschmücktes Haar und, als auffallendstes Merkmal, eine Krähe auf seinem Kopf.

Diesem Look wollte Harlow noch eine individuelle Note geben, er sollte an  aufgeplatzte Erde erinnern, wie der Make-up-Profi im Detail erläutert. „Dahinter steckt die Idee, dass Tonto sich selbst mit Erde beschmiert hat, die dann mit der Zeit eingetrocknet und fast wie eine Schlamm-Maske aufgeplatzt war. Ich hätte auf Johnnys Gesicht eine solche Schlamm-Maske auftragen und dann auf natürliche Einrisse warten können. Aber zum einen hätte diese Maske nie gehalten, zum anderen wäre es absurd gewesen, auf das Eintrocknen  zu warten. Deshalb machte ich einen Abdruck von Johnnys Gesicht, beschmierte es mit aufgeweichtem, geschmolzenem Lehm. In diesem Stadium hatte das Ganze die gleiche Textur wie Schlamm. Dann nahm ich den Abdruck von seinem Gesicht ab, formte das Ganze nach und machte davon einen Gipsabdruck, in den ich Risse einritzte. Am Ende des Prozesses hatte ich eine prosthetische Applikation aus Silikon vorliegen.“

Laut Joel Harlow trug Depp sein prosthetisches Tonto-Make-up manchmal einige Tage lang, ohne es nach Abschluss des Drehtags abzunehmen. Ein Grund dafür war, dass damit die tägliche 90-minütige Make-up-Prozedur verkürzt werden konnte. Ein anderer Grund war, so Harlow, „dass dieses Make-up umso besser aussah, je länger man darin schlief, sofern man das nicht länger als drei Tage am Stück tat.“ Eine prosthetische Nase, dazu jeweils vier prosthetische Applikationen für Körper und Gesicht vollendeten schließlich Tontos Make-up. Alles wurde penibel sorgfältig hergestellt und dann aufgetragen. Harlow schaffte es schließlich, den Zeitaufwand für die komplette Prozedur auf nur 90 Minuten zu reduzieren.

Depps zahllose Tätowierungen stellten eine weitere Herausforderung für den Make-up-Profi dar. „Einige passten in die Zeit, hier mussten wir also nicht eingreifen“, erläutert Harlow. „Tonto ist ein indianischer Nomade, wurde von seinem Komantschenstamm ausgestoßen. Das gab uns die Möglichkeit, uns mit seinem Look einige kreative Freiheiten zu nehmen – in Orientierung an der Reise, auf der er sich seit seiner Kindheit befand und der Entwicklung, die er seitdem genommen hatte. Die Tätowierungen, die wir nicht übernehmen konnten, deckten wir mit der gleichen Masse ab, die wir für Johnnys Gesicht benutzt hatten. Damit hatten wir einen einheitlichen Look.“ Der gezackte Blitz auf Tontos Hand war eigentlich als Make-up-Effekt geplant, aber ungefähr nach der Hälfte der Dreharbeiten machte Depp aus dem Provisorium etwas Dauerhaftes und ließ sich ein permanentes Tattoo mit diesem Motiv stechen. 

Das Design der allgegenwärtigen Krähe, die auf Tontos Kopf thront, lag auch im Verantwortungsbereich von Harlows Team. Etwa 15 verschiedene Versionen dieser Krähe wurden hergestellt, dabei verschiedene Verfahren wie Taxidermie, Nachbildung oder Modellierung von Vögeln in Kombination zum Einsatz gebracht. Verantwortlich dafür war „The Lab“, eine Unterabteilung des Make-up-Teams, die von Steve Buscaino geleitet wurde und einen eigenen Mitarbeiterstab hatte. Für Tontos langes Haar fertigte Gloria Casny, die bei LONE RANGER für Frisuren und Haare verantwortlich war, eine ausgeklügelte Perücke an. Auf wundersame Weise fanden sich hinten am Haar auffallende Strähnen, die verdächtig nach Vogelkot aussahen. Für das i-Tüpfelchen sorgte schließlich der Komantsche William Voelker, der indianische Berater des Films, der die perlenbesetzten Federn beisteuerte, die in Tontos Haar eingesteckt sind.

Das Make-up für Armie Hammers Lone Ranger war weit weniger aufwendig, die Augenmaske dieser Figur aber von entscheidender Bedeutung – und auch darum kümmerten sich Joel Harlow und seine Mitarbeiter. „Die Form war dabei von allergrößter Wichtigkeit“, geht Harlow gleich ins Detail, „ich habe mit Gore und Crash McCreery sehr eng zusammengearbeitet, um sie korrekt hinzukriegen. Denn schon durch kleinste Veränderungen in den Konturen der Maske hat man nicht mehr den Lone Ranger, sondern einen typischen Superhelden vor sich. Sobald wir die Form gemeistert hatten, ging es nur noch um das Material, aus dem die Maske gemacht wurde. Denn Tonto benutzte die Weste des ermordeten Dan Reid, um daraus eine Augenmaske für dessen jüngeren Bruder John anzufertigen. Deshalb mussten Augenmaske und Weste aus dem gleichen Material hergestellt werden, gleichzeitig musste die Maske stofflich aber einen individuellen Touch haben. Im Drehbuch stand, dass die Kugellöcher in der Weste zu den Augenlöchern in der Maske ausgeschnitten werden – eine geniale Idee, wie ich finde.“

Alles in allem brauchte man etwa zehn Entwürfe und sieben Anproben mit Armie Hammer, bis die Maske wirklich perfekt passte. „Es ging nicht nur darum, ein Stück Leder um den Kopf eines Typen zu binden, so einfach konnte es man sich natürlich nicht machen“, erklärt Harlow weiter. „Hier handelt es sich um ein ikonisches Bild, und natürlich will man sicherstellen, dass es den ganzen Film hindurch korrekt dargestellt wird.“ Nicht zuletzt deshalb war die Anfertigung der Augenmaske des Lone Ranger vergleichbar sorgfältig und mühevoll wie ihr Design. „Die Maske ist aus einem sehr weichen Ziegenleder gemacht“, erklärt Lenny MacDonald, der die Masken in seiner Werkstatt herstellte. „Damit sie gut und enganliegend passte, wurde sie direkt über Armies Gesicht im Vakuum geformt. Das Leder wurde mit warmem Wasser erwärmt, so wurde es geschmeidig und biegsam. Dann haben wir Falten hineingearbeitet, damit alles hoffentlich natürlich und nicht künstlich aussieht.“ Bei solchen Designs gibt es immer eine Phase, in der viel ausprobiert und dann wieder verworfen wird - das war auch bei diesem Film nicht anders. „Die Maske ähnelt dem ikonischen Look sehr“, fährt Lenny MacDonald fort, „aber wir wollten sie unbedingt realistischer als das Original aussehen lassen, das sich nicht sehr von den Masken unterschied, die man in jedem Kostümladen kaufen kann.“

„Als ich zum ersten Mal die Maske anlegte, geschah das in den Studios in Burbank, im Büro eines Schneiders“, erinnert sich Armie Hammer. „Es war das erste Maskenmodell, das sie angefertigt hatten, und es passte nicht richtig. Zwei oder drei Tage später kamen sie erneut auf mich zu und sagten, ‚Komm nochmal vorbei, wir haben die Maske jetzt fertig. Und dieses Mal war sie in Vakuum geformt und passte einfach perfekt. Als ich sie aufsetzte, dachte ich nur: ‚Verdammt, das ist echt krass. Das wird richtig cool werden.“

William Fichtner, Darsteller von Butch Cavendish, war ein weiterer Schauspieler, der von Harlow und seinem Make-up-Team verwandelt wurde - und danach nicht wiederzuerkennen war. „Zunächst bastelte ich am Design von Butchs Nasenspitze herum und machte dann einfach weiter, formte eine Applikation mit einer Hasenscharte um die Mundpartie“, geht Harlow ins Detail. „In Verbindung damit brachten wir dann ein Stück Draht an einer Zahnprothese mit einem Silberzahn an, zogen dann die Lippe nach oben, wodurch der Silberzahn enthüllt wurde.“

„Gore wollte Butch schon immer Züge eines Reptils mitgeben“, fährt Harlow in seinen Ausführungen fort. „Am Morgen von Bills erstem Drehtag steckten wir dann die Rassel einer Klapperschlange in Butchs Haar. Gore und Bill liebten beide den Look, den wir für Butch kreiert hatten. Auf der Grundlage dieses Looks entschieden wir uns, jedem Mitglied der Cavendish Bande ein spezielles äußerliches Markenzeichen zu verpassen. Bei Ray, der von Damon Herriman verkörpert wird, ist dieses am ausgefallensten und extremsten, er sollte gehängt werden und überlebte. Für ihn kreierten wir eine prosthetische Applikation, die quer über seinen Nacken hinauf an eine Seite seines Gesichts führt.“

William Fichtner war von seinem Make-up schwer beeindruckt – wie überhaupt von allem, was er während der Dreharbeiten sah und erlebte. „Noch nie hat mich ein erster Drehtag mehr inspiriert als bei diesem Film. Zwei Tage nachdem ich mit Gore geeinigt hatte, Cavendish zu spielen, stieg ich in Albuquerque aus dem Flugzeug, fuhr sofort zur Ranch Horses Unlimited, um nach 38 Jahren wieder auf ein Pferd zu steigen. Und das Erste, um das sie mich dann baten, war, aus einem fahrenden Zug auf ein galoppierendes Pferd zu springen. Dann ging ich zum unvergleichlichen Joel Harlow, der für mich innerhalb von zwei Stunden einen Look kreierte, den ich nur mit einem verblüfften ‚Wow’ kommentieren konnte. So ist das, wenn man mit Leuten zusammenarbeitet, die zu den absolut Besten ihres Fachs gehören.  

Den extravaganten Look von Red Harrington, die von Helena Bonham Carter verkörpert wird, entwickelten Harlows Make-up-Profis und Gloria Casny, die die Aufsicht über alle Frisuren hatte, gemeinsam. „Wir haben zunächst selbst versucht, den richtigen Farbton für Helenas Figur zu finden, das zog sich eine Zeitlang hin“, erläutert Casny. „Dann brachte Helena ihre eigenen Ideen hinsichtlich der Farbe ihrer Perücke ein, und natürlich verstand sie ihre Figur bis ins letzte Detail. Am Ende einigten wir uns auf eine 76 Zentimeter lange Perücke und auf Haarverlängerungen, die noch einmal 63 bis 76 Zentimeter ausmachen.“ 

Während der ganzen Produktionszeit von LONE RANGER war Joel Harlow massiv davon beeindruckt, wie viel kreativen Spielraum nicht nur er, sondern auch die Leiter der anderen Produktionsabteilungen hatten. „Ich kann gar nicht genug betonen, wie sehr ich Gore und Jerry Bruckheimer schätze“, schwärmt der Make-up-Experte. „Wenn allen Ideen freien Lauf gegeben wird, inspirieren diese Ideen auch mich, das ist ein kreativer Prozess, der in beide Richtungen geht. Kreativ wurde hier nichts unterdrückt, so konnte man bis an die Grenzen  des Machbaren gehen. Wir hatten hier die Möglichkeit, uns kreativ wirklich auszutoben.“

Die Spezialeffekte

Die spektakulären Spezialeffekte von LONE RANGER waren das Ergebnis von individueller Kompetenz und übergreifender Zusammenarbeit. Dabei waren die Visual Effects Supervisor Tim Alexander und Gary Brozenich für die digitalen Effekte und ihr Kollege John Frazier für die verblüffenden mechanischen Effekte verantwortlich, die live am Set, „in der Kamera“, realisiert wurden. Das Spektrum der subtilen Digitalzauberei umfasste Landschaftsaufnahmen, die im Monument Valley aufgenommen worden waren und nun digital als Hintergrund für Szenen eingefügt wurden, die man in Rio Puercio gedreht hatte, darüber hinaus aber auch die digitale Erweiterung von aufgebauten Westernstädten durch einige zusätzliche Gebäude. 

Tim Alexander, der zu den jungen, neuen Genies der Effektschmiede Industrial Light & Magic (ILM) gehört, hatte mit Gore Verbinski bereits bei RANGO („Rango“, 2011) zusammengearbeitet - bei einem Film, der mit vielen Regeln brach und komplett virtuell realisiert worden war. Dabei hatte Alexander ein Level von Realismus mit erschaffen, das Zuschauer eines Animationsfilms so noch nicht gesehen hatten – und damit kreativ die Latte noch höher gelegt als bei Gore Verbinskis bisherigen Produktionen. Und dazu gehören immerhin neben seinem eher bescheiden konzipierten Durchbruch als Regisseur, der Komödie MOUSEHUNT („Mäusejagd“, 1997), drei Abenteuer aus dem PIRATES-OF-THE-CARIBBEAN-Franchise, bei denen digitale Figuren wie Davy Jones nahtlos in live gedrehte Szenen eingefügt wurden. Im Einsatz von visuellen Effekten folgt Verbinski einer Philosophie, die nicht zulässt, dass Effekte nur um ihrer selbst willen verwendet werden. „Das wurde mir während der Produktion von ‚Rango’ immer wieder eingetrichtert“, bestätigt Alexander. „Der digitale Effekt musste durch die Szene begründet, Teil der erzählten Geschichte sein.“ Während der Dreharbeiten zu LONE RANGER stand Alexander einem Team von etwa 30 Spezialisten vor, das in der Postproduktion, dieser gerade für die Effekte so ungemein wichtigen Produktionsphase, auf mehr als 100 Spezialisten anwuchs. Alexanders Arbeit sollte sich lange hinziehen und würde tatsächlich erst kurz vor dem amerikanischen Filmstart im Juli dieses Jahres beendet sein. 

„Für LONE RANGER stellten Gore, ich und die anderen ein Leitmotto auf, das wir die ‚50-Prozent-Regel’ nannten. Das bedeutete, dass wir immer versuchen wollten, mindestens die Hälfte einer Einstellung live beim Dreh zu verwirklichen, um so realistisch wie nur möglich bleiben zu können. Es kann nämlich manchmal vorkommen, dass man sich zu sehr auf eine Methode verlässt, alles im Studio vor Blue Screens dreht und dann feststellen muss, dass man nichts hat, auf das man sich stützen kann, nur eben einen Haufen lebloser Blue Screens.“

„Die andere Maxime, an der wir uns orientierten und die im Einklang mit dieser kreativen Philosophie stand, war, niemals Blue Screens im Studio zu verwenden“, setzt Alexander seine Ausführungen fort. „Wir drehten unsere Blue-Screen-Shots alle draußen in natürlichem Sonnenlicht, damit die Aufnahmen in der Belichtung auch zu den anderen des Films passten. Im Studio, unter kontrollierten Bedingungen, lässt es sich oft leichter arbeiten, aber man imitiert eben das Sonnenlicht, anstatt im Sonnenlicht zu drehen, und das sieht oft eben nicht authentisch, sondern simuliert aus.“

Gore Verbinskis Leitfaden für Tim Alexander war, dass die visuellen Effekte nicht als solche zu erkennen sein sollten. „Tatsächlich gibt es viele visuelle Effekte in diesem Film und oft sind sie enorm kompliziert“, fügt Alexander hinzu. „Der Trick, den wir nun realisieren mussten, war, den Zuschauer glauben zu lassen, dass LONE RANGER eben kein Film ist, der von visuellen Effekten dominiert wird, dass es hier um die Geschichte geht, nicht um einen typischen Sommer-Blockbuster, der mit visuellen Effekten vollgestopft ist.“ Das war natürlich keine leichte Aufgabe für die Spezialisten, wenn man bedenkt, dass allein die finale Actionsequenz mit den Zügen zu den komplizierteren der letzten Zeit zählt. „Es ist eine gewaltige Sequenz“, zeigt sich selbst Alexander beeindruckt. „Sie allein beinhaltet über 350 Einstellungen mit visuellen Effekten, darunter komplett digital animierte Züge oder digital animierte Teile davon. Gore will, dass diese Sequenz wie ein wilde Achterbahnfahrt wirkt, an der zwei Züge beteiligt sind, die sich fast duellieren, die sich drehen, wenden und zusammenstoßen. Und das alles bei höchstem Tempo und ohne Pause. Unsere Aufgabe war es, das Ganze realistisch aussehen zu lassen. Die Grundlage dafür waren die Aufnahmen, die Gore live gedreht hatte – wir mussten dann sicherstellen, dass unsere digitalen Bilder genauso gut aussahen.“

Insgesamt mussten für den Film etwa 1300 Einstellungen mit visuellen Effekten bewerkstelligt werden. Das bedeutete in der Konsequenz, dass Tim Alexander nicht nur die Arbeit von ILM zu überwachen hatte, sondern auch die Beiträge der anderen beauftragten Effektschmieden. Dazu gehörten die Moving Picture Company (MPC) in London sowie Lola, die ihren Sitz in Santa Monica hat. Gary Brozenich, der Visual Effects Supervisor von MPC, übersah die Sequenz, in der die Komantschen an der Sleeping Man Mine angreifen. „Vom ersten bis zum letzten Bild dieser Sequenz hatten wir das komplette Spektrum zu bewältigen – mussten bestehende Sets digital erweitern, fügten Millionen von Komantschenpfeilen digital hinzu, kreierten digitale Doubles für Personen, die von Pfeilen getroffen wurden, projezierten Gesichter digital auf andere Personen und realisierten digitale Explosionen. Darüber hinaus gehen auch digitale Skorpione und Landschaften auf unser Konto, die verstreut über den ganzen Film sind.“

Laut Brozenich gab die Zusammenarbeit mit Gore Verbinski und Produktionsdesigner Crash McCreery „von Beginn an eine klare Vision vor, an der wir uns orientieren konnten. Gore unternimmt einfach alles, um möglichst realistische Bilder zu produzieren. Es gab eine ganzheitliche Vision für LONE RANGER, die uns bei unserer Arbeit leitete. Es war zwar alles genau geplant, trotzdem gab es für uns auch genug Spielraum, sich kreativ zu entfalten.“ Zu den Methoden, auf die Verbinski und sein Team für den Film zurückgriffen, gehörte auch eine detaillierte animierte Prävisualisierung, um die komplexeren Sequenzen auszuarbeiten. Im Grunde sind diese Prävisualisierung-Animatics Storyboards mit Bewegung - auch auf diese schon lange eingeführte Methode griff der stets bestens vorbereitete Verbinski immer wieder zurück. Brozenich betont aber, dass sie „eher als Anleitung dienten, aber nie eine Vorgabe waren, an die wir uns strikt halten mussten.“

Am Ende der langen Dreharbeiten wussten Alexander und Brozenich, dass einige der schwierigsten und zeitaufwendigsten Effekte noch vor ihnen lagen. Beide aber waren bereit, den Stier bei den Hörnern zu packen. „Natürlich bin ich sehr müde“, gestand Alexander zwei Tage vor Abschluss der Dreharbeiten. „Doch ich bin auch richtig gespannt darauf, in die nächste Phase des Produktionsprozesses einzutreten. Dann nämlich kann ich zu ILM zurückgehen und mir ansehen, was jeder dort in den letzten zwei Monaten geleistet hat. Ich weiß, dass es schwer werden wird, dass mich lange Arbeitstage und auch Nächte erwarten. Aber es liegt jetzt so viel Material vor, an dem wir arbeiten müssen, dass es höchste Zeit ist, damit zu beginnen.“ Und Gary Brozenich fügt hinzu: „Man kann jetzt schon deutlich erkennen, dass wir an einem großartigen Film arbeiten. Deshalb wird es für mich kein Problem darstellen, jeden zu motivieren, Überstunden für diesen Film zu machen.“

Die Rückkehr von Silver

Tom Mix hatte Tony, Roy Rogers Trigger, Dale Evans Buttermilk, Hopalong Cassidy Topper und Gene Autry seinen Hengst Champion geritten, doch kein Pferd eines klassischen Westernhelden war wohl je so berühmt wie Silver, der Schimmel des Lone Ranger. Obwohl dieses „feurige Pferd, das schneller als das Licht ist“, bereits von Millionen Hörern und Zuschauern in der berühmten Hörspielreihe und TV-Serie geliebt wurde, bekommt es in Gore Verbinskis und Jerry Bruckheimers Westernabenteuer LONE RANGER etwas, was es in den früheren Versionen der populären Heldengeschichte noch nicht hatte: eine unverwechselbare, ausgeprägte Persönlichkeit.

Tatsächlich zeigt Silver in diesem neuen Film eine faszinierende Kombination mehrerer Eigenschaften, ist geheimnisvoll, humorvoll, majestätisch, exzentrisch und heroisch. Dieser Schimmel ist ein Pferd, das urplötzlich in einer Baumkrone und auf dem Dach einer brennenden Scheune auftaucht, ein Pferd, das etwas Besonderes in John Reid erkennt, sogar, als er schon begraben ist, nachdem er beim Angriff am Bryant’s Gap vermeintlich sein Leben ließ. „Etwas stimmt mit diesem Pferd gar nicht“, bemerkt Tonto gegenüber dem Lone Ranger, verwundert vom merkwürdigen Verhalten des Tieres. Doch Tonto weiß auch, dass Silver John Reids „Geisterpferd“ ist, ein Geschöpf, das in diesem jungen Mann einen „Wanderer zwischen den Welten“ erkennt, der bereits auf der anderen Seite war, aber von dort zurückgekehrt ist. „Silver stiehlt in jeder Szene allen anderen die Schau“, bestätigt auch Gore Verbinski. „Er taucht an Orten auf, an denen man nie mit ihm gerechnet hätte.“

Weil Silver eine so große Rolle in der Geschichte spielt, war es für die Filmemacher natürlich von elementarer Bedeutung, nicht nur das beste Pferd für diese Rolle, sondern auch den besten Trainer für das Tier zu finden. In dieser Hinsicht gab es nur eine Option, nämlich Bobby Lovgren, der als weltweit bester Experte in dieser sehr speziellen Profession gilt. Lovgren stammt aus Südafrika und aus einer Familie, in der der Umgang mit Pferden eine lange Tradition hat. Auch er war Reiter, leitete in seiner Heimat einen Reitstall, bevor er nach Los Angeles zog und die Grundlagen seines heutigen Berufs bei den legendären Pferdetrainern Glenn Randall Sr. und Corky Randall erlernte. 

Heute kennt man Lovgren wohl am besten durch seine Arbeit als leitender Pferdetrainer bei Steven Spielbergs Drama WAR HORSE („Gefährten“, 2011), doch seine Kompetenz hatte er bereits zuvor bei einigen bekannten Filmen bewiesen, etwa bei SEABISCUIT („Seabiscuit - Mit dem Willen zum Erfolg“, 2003) und THE MASK OF ZORRO („Die Maske des Zorro“, 1998). Der Schlüssel zu seinem Erfolg ist, dass Lovgren Pferde liebt und auch versteht  - und scheinbar empfinden die Tiere genauso. „Wir müssen herausfinden, was Pferde verstehen können“, erläutert Lovgren seine Arbeit. „Verständigen wir uns richtig mit ihnen? Stellen wir auch sicher, dass sie sich wohl fühlen und Spaß haben? Wir versuchen immer, es ihnen leicht zu machen, deshalb übe ich mit ihnen immer nur in kurzen Lektionen. Diese wiederhole ich oft im Laufe eines Tages, sorge aber dafür, dass es nicht zu anstrengend für sie wird. So zeigen sie größere Aufmerksamkeit, genau wie ein kleines Kind.“

Doch welche Qualitäten sollte das perfekte Pferd besitzen, um die Rolle von Silver übernehmen zu können? „Man muss Pferde finden, die das richtige Aussehen und die passenden Eigenschaften haben“, erläutert Lovgren. „Man muss analysieren, welche Persönlichkeit sie besitzen, was sie zu leisten imstande sind und was nicht, ob sie gut springen oder längere Zeit ruhig stehen können. All diese Dinge sind sehr wichtig.“ Es ist eigentlich unglaublich und mehr als ein glücklicher Zufall, dass das „heldenhafte“ Pferd, dass Lovgren schließlich für die Rolle auswählte, tatsächlich selbst auf den Namen Silver hörte. Lovgren hatte mit dem zehnjährigen Tier, eine Mischung aus Vollblut und einem American Quarter Horse, bereits vor ein paar Jahren gearbeitet. Ein großer Vorteil, wie er zugibt: „Es war sehr angenehm für mich, mit einem Pferd arbeiten zu können, dass ich bereits kannte und auf das ich mich verlassen konnte.“

Obwohl Silver in den meisten Szenen zu sehen ist, die erforderlich für seine Rolle waren, arbeitete Lovgren für spezielle Anforderungen auch mit einigen anderen Schimmeln, darunter mit Leroy, Parrot und Cloud. Cloud ist auch das Pferd, das über die Dächer von Promontory Summit galoppiert. Allein diese Sequenz wurde von Lovgren, seinen Mitarbeitern und Stuntman Lyn Clarke wochenlang vorbereitet. „Mit dieser Sequenz betraten wir wirklich unbekanntes Territorium“, gibt Lovgren zu, „denn meines Wissens war Ähnliches bis jetzt auf der Leinwand nicht zu sehen gewesen. Unsere größte Sorge galt auch hier, wie jeden Tag, der Sicherheit des Pferdes, wir mussten sicherstellen, dass wir uns keine Fehler erlaubten. Wir probten viel auf Frachtcontainern von geringerer Höhe und trainierten die Tiere für diese Sequenz immer nach dem gleichen Muster. Wenn die Tiere also dort oben standen, machten sie stets das Gleiche, und das immer und immer wieder. So etwas gibt es normalerweise nie auf einem Filmset, wenn sich alles von Szene zu Szene ändert.“

Tontos Pferd, das in der klassischen TV-Serie auf den Namen Scout hört, wurde von zwei amerikanischen Paint Horses dargestellt, einer gescheckten Pferderasse, die mit dem American Quarter Horse verwandt ist. Eines dieser Pferde hieß Sergeant, das andere - man mag es kaum glauben - tatsächlich Scout! Vier Monate vor Beginn der Dreharbeiten begann Lovgren mit dem Training von Silver, Scout und den anderen Pferden – auf einer Ranch namens Horses Unlimited, ein paar Kilometer von den Albuquerque Studios entfernt, auf der Pferde gezüchtet und trainiert werden. „Die langsamsten Dinge sind immer die schwierigsten“, geht Lovgren in die Details seiner Arbeit. „Galoppieren, springen, all das ist für die Pferde relativ einfach. Wenn aber ein Pferd nur stehen muss und dann etwas Ungewöhnliches tun muss, zum Beispiel mit dem Maul einen Hut oder eine Flasche aufnehmen, und das viele Male hintereinander, dann findet man heraus, wie geduldig das Tier wirklich ist. Die Frage ist dabei, wie oft das Tier dieses bestimmte Verhalten zeigen kann, bevor ich auf ein anderes Pferd zurückgreifen muss. Denn natürlich gibt es für alles, was ein Pferd vor der Kamera zeigen muss, ein Ersatztier.“

Manchmal wurde Lovgren nicht nur von den Grenzen, die ein Pferd nicht überschreiten konnte oder wollte, herausgefordert, sondern auch von seinen eigenen. Das galt besonders für die Szene, in der der Lone Ranger und Tonto auf ihren Pferden direkt vor einem Abgrund am John Ford Point im Monument Valley stehen. „Mit Höhen habe ich so meine Probleme, deshalb hatte ich hier wohl mehr Angst als die Pferde“, gibt Lovgren zu.

Natürlich gibt es im Film auch „Hi-yo, Silver“ zu hören, den klassischen Ausspruch des Lone Ranger, wenn sich Silver mit dem Lone Ranger auf seinem Rücken aufbäumt. Doch natürlich brachte Gore Verbinski auch hier seine ganz persönliche Note ein. „Ehrlich gesagt, gehörte das noch zu den leichteren Aufgaben“, weiß Lovgren zu berichten. „Es war eine wirklich schöne Szene, weil Armie sie selbst übernahm. Er war absolut großartig. Glücklicherweise hatte ich mit ihm bereits bei MIRROR MIRROR (‚Spieglein, Spieglein - Die wirklich wahre Geschichte von Schneewittchen“, 2012) zusammengearbeitet. Ihn bereits gut zu kennen, machte eine Menge aus.“

Es war vielleicht leicht für Lovgren, doch nicht unbedingt für den so gelobten Hammer: „Man muss den eigenen Instinkten zuwiderhandeln, wenn sich ein Pferd aufbäumt“, erläutert der Schauspieler. „Denn instinktiv glaubt man, nach hinten zu fallen, muss aber sein ganzes Körpergewicht nach vorne verlagern, denn das Pferd weiß genau, wann der Punkt kommt, an dem man sein Gleichgewicht verliert und fällt.“

Die Herren der Prärie

Im Unterschied zu früheren Versionen der legendären Geschichte wird in LONE RANGER kein Geheimnis daraus gemacht, welchem Indianervolk Tonto angehört. „Aus geografischen, historischen und kulturellen Gründen und weil der Lone Ranger Texaner ist, machte es für uns absolut Sinn, dass Tonto ein Mitglied des großen Volkes ist, das auf diesem Gebiet über viele Generationen gelebt hat: ein Mitglied des Stammes der Komantschen“, erläutert Jerry Bruckheimer.

Auf dem Höhepunkt ihrer Macht erstreckte sich das Reich der Komantschen vom heutigen östlichen Teil New Mexicos bis zu den südlichen Region von Kansas. Auch Oklahoma gehörte dazu wie auch ein Großteil von Nordwesttexas. In ihrer ruhmreichen Vergangenheit gehörten die Komantschen zu den erbittertsten Kriegern und Verteidigern ihres Landes vor dem Zugriff immer stärker werdender Wellen von Eindringlingen, wurden darüber hinaus auch zu den besten Reitern in Nordamerika gerechnet. In ihrer eigenen Sprache nennen sich die Komantschen Numunu – und obwohl sie mit unglaublichen Hindernissen und Widrigkeiten konfrontiert waren, haben sie ihre Kultur und ihre Sprache bewahren können. Ihre Anzahl allerdings ist, verglichen mit den über 30.000 Stammesangehörigen im späten 18. Jahrhundert, stark geschrumpft,  dennoch bleiben die Komantschen, die ihre Basis in Lawton, im US-Bundesstaat Oklahoma haben, ein unverändert starkes Volk, das seiner großer Vergangenheit mit dem gleichen Engagement gegenübersteht wie seiner hoffnungsvollen Zukunft. 

Die außergewöhnliche Lebensweise der Komantschen wurde den Mitarbeitern an LONE RANGER von Wahathuweeka nähergebracht, der in der Welt des weißen Mannes auf den Namen William Voelker hört. Er gilt als einer der bedeutendsten noch lebenden Bewahrer der Traditionen und des übermittelten Wissens seines Volkes. Voelker hat auch Sia (das Komantsche-Wort für Feder) gegründet, das Vogelschutzprogramm des Volkes, und dabei über 400 Adler in Gefangenschaft auf die Welt gebracht und aufgezogen, viele davon mithilfe revolutionärer Methoden, wie etwa künstliche Befruchtung. Es ist also auch ihm zu verdanken, dass den Vögeln ihr natürlicher Platz in der spirituellen Welt der Numunu zurückgegeben werden konnte. 

Bei LONE RANGER fungierten Voelker und Troy „The Last Captive“, sein langjähriger Mitarbeiter im Sia-Projekt, als Berater in allen Fragen, die historische und kulturelle Authentizität betrafen. Zu den vielen Aufgaben, die Voelker im Rahmen seiner Beratungstätigkeit wahrzunehmen hatte, gehörte es auch, Johnny Depp in der Sprache der Komantschen zu unterrichten. Darüber hinaus sorgte er dafür, dass Kleidung, Waffen und auch die traditionellen Tipis des Stammes, die Numu kahni, im Film authentisch waren. Gleichzeitig aber verlor er nie aus den Augen, dass Film vornehmlich der Unterhaltung dient und sich dieses Medium deshalb gelegentlich künstlerische Freiheiten erlaubt, auch bei der Darstellung von Geschichte und historischer Vergangenheit. „Weil wir unser ganzes Leben der Bewahrung unserer Kultur gewidmet haben, meldet sich die Filmindustrie immer dann bei uns, wenn es um historische Authentizität geht“, erklärt Voelker. „Natürlich gilt unser Hauptaugenmerk der Bewahrung unserer Kultur und des Adlers als historisches, spirituelles und zeremonielles Wesen. Erweist sich ein Projekt aber als geeignet, schauen wir es uns näher an und arbeiten dann daran mit. Und genau das war bei LONE RANGER der Fall.“

„Natürlich ist dieser Film kein historisches Dokument“, setzt Voelker seine Ausführungen fort. „Aber das Produktionsteam legte großen Wert auf historisch korrekte Darstellung, solange es der Geschichte und dem Film dienlich war. Wir wussten, dass wir bei einem Film wie diesem eine Perspektive der Mitarbeit einnehmen mussten. Das bedeutete nicht, dass wir unsere Kultur kompromittierten, sondern nur, dass wir unseren Fokus auf Unterhaltung für Millionen ausrichteten, die unserer Lebensart aber Sensibilität entgegenbrachte. Unglücklicherweise leben wir in einer Zeit, in der es in unserem Volk immer weniger Menschen gibt, die unsere Traditionen kennen. Aus diesem Grund waren wir auch in diesen Film involviert – sind das eigentlich bei allen Projekten, die historisch authentisch sind und unseren jungen Menschen gezeigt werden können.“

Bei LONE RANGER arbeiteten Voelker und Troy eng mit mehreren Abteilungen des Produktionsteams zusammen, besonders intensiv mit den Produktionsdesignern, den Setdekorateuren und den Requisiteuren. Dabei musste ein Mittelweg gefunden werden zwischen historischer Genauigkeit und den Anforderungen eines Films, der eine fiktive Geschichte erzählte. „Gores Vision ist sehr ausgeprägt und konkret“, bestätigt Voelker die Aussagen anderer Teammitglieder. „Er hat alle diese Szenen in seinem Kopf immer und immer wieder durchgespielt. Wir haben uns auf einen für uns erfreulichen Mittelweg geeinigt - zwischen dem, was wir historisch authentisch erachten, und dem, was im Hinblick auf Gores Vision und Wünschen funktioniert. Natürlich mussten wir kleine Kompromisse eingehen, aber nicht bis zu einem Punkt, der für uns unerträglich gewesen wäre. Wir haben dafür gesorgt, das alles passt.“

„Wir haben die Mitarbeiter der verschiedenen Departments zusammengebracht, damit sie etwas besser verstehen konnten, was genau wir eigentlich tun und welche Kultur wir mitbringen“, fährt Voelker fort. „Und ich kann mit absoluter Überzeugung sagen, dass jeder von ihnen willens und engagiert war, im Rahmen historischer Authentizität zu arbeiten.“ Ein perfektes Beispiel ist dafür die enge Zusammenarbeit von Voelker und Troy mit Setdekorateurin Cheryl Carasik, Vorarbeiter David Manhan und deren Mitarbeitern, als es darum ging, historisch korrekte Tipis für die Komantschenlager im Film zu entwerfen und zu errichten. Mit Stolz erzählt Voelker, dass solche Lager zum ersten Mal in einem Film zu sehen sein werden. „An uns Numunu bleiben immer die Tipis hängen, die eigentlich typisch für die Völker aus den nördlichen Prärien sind, aber bei LONE RANGER werden sie korrekt gezeigt, neben einigen anderen Dingen. Unser Numu kahni besteht aus vier Zeltstangen, die, auf eine ganz spezielle Art zusammengesetzt, das Zelt tragen. Auf dieser Basis haben wir alles aufgebaut. Wenn man bedenkt, dass unsere Dörfer in den südlichen Prärien lagen, wo der Wind auf keinerlei Widerstand traf, war es schon elementar wichtig, dass unser Numu kahni so gebaut war, dass es im Kampf gegen die Elemente auch standhalten konnte.“

Während der Dreharbeiten entwickelte sich auch eine enge Beziehung zwischen Voelker, Troy und Johnny Depp, der in allen möglichen Fragen auf den Rat der beiden Experten vertrauen konnte. „Johnny hat uns schon sehr schnell gezeigt, wie sensibel und rücksichtsvoll er ist, so haben wir uns schnell angefreundet“, erinnert sich Voelker. „Johnny hatte großes Interesse an unserer Kultur, und das zeigte sich auch darin, dass er Worte aus unserer Sprache in seine Dialoge einbaute, die nicht im Drehbuch standen – immer dann, wenn er es für angemessen hielt. Sein Engagement erfüllt uns mit großer Freude.“

Voelker und Troy waren auch zugegen, als Depp, der unter seinen Vorfahren auch Cherokees hat, in einer feierlichen Adoptionszeremonie in die ehrwürdige Tabbyite-Familie des Komantschenvolkes aufgenommen wurde – von LaDonna Harris, der legendären Aktivistin, die sich ein Großteil ihrer achtzig Lebensjahre unermüdlich dafür eingesetzt hat, die Lebensbedingungen indigener Völker in den USA und auf der ganzen Welt zu verbessern. Voelker selbst verkündete bei der Zeremonie den Komantschennamen, den man für Depp gewählt hatte. Mah-woo-meh, was übersetzt ungefähr bedeutet „Er kann sich verändern“, oder „Gestaltwandler“, wenn man es umgangssprachlicher ausdrücken will. 

Voelker hat sich viele Jahre lang der Vermehrung und Aufzucht heiliger Vögel gewidmet. Damit ist er mehr als qualifiziert dafür, den Teil von Johnny Depps Tonto-Outfit zu kommentieren, über den am meisten gesprochen werden wird: die leblose Krähe, die seinen Kopf schmückt. „Was ihre medizinisch-heilende Bedeutung und ihre Kraft betrifft, die jeder Krieger anstrebt, steht über der Krähe wahrscheinlich nur noch der Adler“, erläutert Voelker. „Vor langer Zeit gab es eine Elitegruppe von Komantschenkriegern, deren Name in der englischen Übersetzung ‚Crow Tassel Wearer’ lautet. Von dieser Gruppe stamme ich direkt ab. Die vielen Krähen- und Rabenfedern auf dem Kopf sagen symbolisch aus, dass ihr Träger ein Mitglied dieser Gemeinschaft großer Krieger war. Einen ganzen Vogel oder große Teile eines Vogels findet man als Kopfschmuck bei vielen verschiedenen Stämmen. Bei den Komantschen ist dieser Kopfschmuck nur noch um einiges ausgeprägter und betonter. Es passt also, dass Tonto einer von uns ist. Wenn jemand eine Krähe oder Federn auf seinem Kopf trägt, bedeutet das bei unserem Volk große spirituelle Energie und Heilkraft.“

Die gute Beziehung zwischen Wahathuweeka, alias William Voelker, Troy „The Last Captive“, dem Volk der Komantschen und Johnny Depp setzte sich auch über die Dreharbeiten hinaus fort. Nur zwei Tage nach seinem Drehschluss, nach sieben anstrengenden Drehmonaten, flog Depp nach Lawton, Oklahoma. Dort nahm er am 29. September 2012 an der Comanche Nation Fair, einem großen Volksfest des Stammes teil, und löste damit ein Versprechen ein, das er Monate zuvor dem später verstorbenen Stammesvorsitzenden Johnny Wauqua gegeben hatte. An einem ausgesprochen verregneten und hektischen Tag, an dem er oft in der Begleitung von Wallace Coffey, einem weiteren Stammesvorsitzenden, zu sehen war, ritt Johnny Depp Seite an Seite mit seiner Komantschen-Adoptivmutter LaDonna Harris und winkte in einer feuchten, aber auch fröhlichen Parade der jubelnden Menge zu. In einer Sporthalle sprach er sehr eloquent zu den anwesenden Kindern und Teenagern des Komantschenvolkes, wie auch LaDonna Harris und Gil Birmingham, ein Komantsche, der in LONE RANGER den Krieger Red Knee verkörpert. Darüber hinaus besuchte Depp die Vogelschutzwarte Sia im nahe gelegenen Städtchen Cyril und das Grab des legendären Komantschenhäuptlings Quanah Parker in einem Friedhof bei Fort Sill, der über der Straße, fast gegenüber dem Festgelände der Comanche Nation Fair, lag. 

Die Liebe und Wärme, die die Komantschen Johnny Depp entgegenbrachten, erwiderte der bescheidene und dankbare Schauspieler. Während seiner Rede in der Sporthalle erinnerte Depp die anwesende Jugend an ihr unglaubliches Erbe und daran, dass sie aufgrund des „Geistes der Krieger“, den sie in sich trugen, alles erreichen konnten, was sie nur wollten. Dass die Komantschen überlebt haben, ist ein Beweis für die enorme mentale Stärke und Würde dieser Menschen, die sich nie jemandem gebeugt haben, und eine Zukunft voller Hoffnung gerade auch in ihrer stolzen Vergangenheit finden können. 

Die Postproduktion und Nachbearbeitung des Films  

Mit dem Ende der Dreharbeiten war die abenteuerliche Reise von LONE RANGER aber längst nicht beendet. Tatsächlich markierte das Ende den Anfang einer anderen Reise und einer vielleicht vergleichbaren Herausforderung, eines Wettlaufs gegen die Zeit, bei dem die Ziellinie mit dem 3. Juli 2013 vorgegeben war. Denn an diesem Tag sollte LONE RANGER in den amerikanischen Kinos endlich gestartet werden. In diesem letzten Abschnitt der Reise, der Postproduktion, mussten Millionen von Puzzleteilen, die während der Dreharbeiten kreiert worden waren, an die richtige Stelle eingefügt und zu einem perfekten Ganzen zusammengesetzt werden.

Räumlichkeiten für die Cutter-Crews wurden im kalifornischen Pasadena nordöstlich von Los Angeles eingerichtet. Dort begannen die Cutter Craig Wood, der mit Gore Verbinski bereits bei RANGO („Rango“, 2011) zusammengearbeitet hatte, und James Haygood, der zuletzt unter anderem TRON LEGACY („Tron: Legacy“, 2010) schnitt, mit ihrer Arbeit, mit der Zusammenstellung, Sichtung und Montage des gesamten Materials, das sich im Laufe von sieben Drehmonaten angesammelt hatte. Darüber hinaus standen die Produktion von Toneffekten, die Tonmischung wie auch das Einsprechen der Dialoge unter kontrollierten Studiobedingungen an. Weiter nordwestlich, in der Bay Area, leitete Visual Effects Supervisor Tim Alexander ein ständig wachsendes Team von Spezialisten, um den nötigen Effektzauber  für LONE RANGER zu erschaffen. Genau das Gleiche machte, Tausende Kilometer weiter östlich, Visual Efffects Supervisor Gary Brozenich in der Londoner Filiale der Effektschmiede Moving Picture Company. 

Filmkomponist Hans Zimmer arbeitet schon seit vielen Jahren mit Gore Verbinski und Produzent Jerry Bruckheimer zusammen, komponierte zuletzt unter anderem die Musik zu THE DARK KNIGHT RISES („The Dark Knight Rises“, 2012) und PIRATES OF THE CARIBBEAN: ON STRANGER TIDES („Pirates of the Caribbean - Fremde Gezeiten“, 2011). Für Captain Jack Sparrow hatte er bereits ein unvergessliches musikalisches Leitmotiv geschrieben – und sollte das jetzt auch für Tonto und den Lone Ranger tun. Und natürlich mussten sich die Filmemacher auch mit der allgegenwärtigen Ouvertüre zu Rossinis Oper „Wilhelm Tell“ befassen, die die legendäre TV-Serie der 1950er Jahre eröffnet hatte. „Wir werden uns diesbezüglich etwas zurückhalten, das Thema vielleicht eine Zeitlang dekonstruieren, nur Bruchteile davon anspielen“, beschreibt Verbinski die musikalische Strategie. „Die längste Zeit des Films ist das so eine Art musikalisches Vorspiel, denn John Reid ist noch nicht komplett dieser Mann geworden. Ab einem gewissen Punkt trägt er dann die Maske auf leicht veränderte Weise. Sie passt jetzt besser, der weiße Hut auch, und auch seine Haltung hat sich verbessert. Und dann werden wir im letzten Akt richtig verwegen, dann werden wir die „Wilhelm-Tell“-Ouvertüre so richtig zu hören bekommen. Letzten Endes kündigen wir den Lone Ranger musikalisch ganz traditionell an, doch wie wir zu diesem Punkt gelangen, unterscheidet sich völlig vom Original.“

Ruth Wilson, Darstellerin von Rebecca Reid, fasst stellvertretend für alle, die an LONE RANGER mitarbeiteten, ihre Eindrücke und ihre Hochachtung für Regisseur Gore Verbinski zusammen: „Gore bringt unglaubliche Leidenschaft und Energie mit und ein. Es bedeutet ihm so viel, was er kreativ zu erreichen versucht, dass er unermüdlich daran arbeitet, seine Intentionen auch umsetzen zu können. Er setzt damit einen Maßstab, von dem sich jeder anstecken anlässt. Somit möchte jeder verwegene, mutige und interessante Entscheidungen treffen, um Gore und dem, was er zu erreichen versucht, ebenbürtig zu sein. So entsteht eine wunderbare kreative, von Loyalität geprägte, absolut begeisternde Arbeitsatmosphäre.“

Der Entstehungsprozess von LONE RANGER ist ein Beweis für das, was Filmkunst wirklich leisten kann. Hier führt kreative Vision zu einem Filmerlebnis, das in puncto Größe und Abenteuer konkurrenzlos und bisher unerreicht ist. Hier wird eine Legende mit einem frischen und völlig neuen Ansatz wiedergeboren, der Dramatik und Humor perfekt vereint.

Die Schauspieler

Johnny Depp (Tonto, Ausführender Produzent) 

Johnny Depp, der Anfang Juni dieses Jahres 50 Jahre alt geworden ist, ist einer der Superstars Hollywoods. Ein preisgekrönter Charakterdarsteller mit ungewöhnlicher Rollenwahl und Besitzer der Produktionsgesellschaft Infinitum Nihil, mit der er als Produzent schon bei einigen Projekten in Erscheinung trat und jetzt auch zum Produzententeam von LONE RANGER gehört. 

Die Rolle, die den Charakterstar zur Kultfigur machte, war Captain Jack Sparrow in Gore Verbinskis Action-Abenteuerkomödie PIRATES OF THE CARIBBEAN: THE CURSE OF THE BLACK PEARL („Fluch der Karibik“, 2003). Für diese witzige Performance erhielt Depp als „Bester Darsteller“ seine erste Oscar®-Nominierung, außerdem Nominierungen für den Golden Globe®, den Award der British Academy of Film and Television Arts (BAFTA) und wurde zudem mit dem Screen Actors Guild Award® ausgezeichnet. Diese auf Anhieb extrem populäre Rolle übernahm Depp auch in den beiden erneut von Verbinski inszenierten Fortsetzungen – in PIRATES OF THE CARIBBEAN: DEAD MAN’S CHEST („Pirates of the Caribbean - Fluch der Karibik 2“, 2006), der mit einem globalen Einspiel von über einer Milliarde Dollar dritterfolgreichster Film aller Zeiten wurde, und in PIRATES OF THE CARIBBEAN: AT WORLD’S END („Pirates of the Caribbean - Am Ende der Welt“, 2007. Auch für Rob Marshalls Action-Abenteuerkomödie PIRATES OF THE CARIBBEAN: ON STRANGER TIDES („Pirates of the Caribbean - Fremde Gezeiten”, 2011) blieb er als Captain Sparrow an Bord. Depp plant die Rolle auch bei der nächsten Fortsetzung zu übernehmen, die vom Regieduo Joachim Rønning und Espen Sandberg inszeniert wird und 2015 in die Kinos kommen soll. 

Komplettes Kontrastprogramm zu Jack Sparrow war seine Darstellung des Autors J.M Barrie in Marc Forsters romantischem Drama FINDING NEVERLAND („Wenn Träume fliegen lernen“, 2004). Für seine Leistung, die er an der Seite von Kate Winslet und Freddie Highmore zeigte, wurden ihm in der Kategorie „Bester Darsteller“ erneut Nominierungen für die wichtigsten Filmpreise zuteil – für Oscar®, Golden Globe®, Screen Actors Guild Award® und den Award der British Academy of Film and Television Arts (BAFTA). 

Seine dritte Oscar®-Nominierung erhielt er schließlich für Tim Burtons Verfilmung von Stephen Sondheims düsterem Musical SWEENEY TODD: THE DEMON BARBER OF FLEET STREET („Sweeney Todd - Der teuflische Barbier aus der Fleet Street“, 2007). Hier spielte Depp die Titelrolle und wurde dafür in der Kategorie „Best Actor in a Motion Picture – Comedy or Musical“ mit dem Golden Globe® ausgezeichnet. Depp war zuletzt als liebeskranker, im falschen Jahrhundert wiedererwachter Vampir in Tim Burtons Horrorkomödie DARK SHADOWS („Dark Shadows“, 2012) zu sehen. Es war der achte gemeinsame Film der beiden, deren Zusammenarbeit mit dem märchenhaftem Outsiderdrama EDWARD SCISSORHANDS („Edward mit den Scherenhänden“, 1990), begann, in dem Depp als Titelheld berührte, faszinierte und die Filmbranche erstmals auf seine Qualitäten als wandlungsfähiger Charakterdarsteller aufmerksam machte. Es folgten Burtons von der Kritik gefeierte Komödie ED WOOD („Ed Wood“, 1994), in der er den gleichnamigen exzentrischen und erfolglosen Filmemacher verkörperte und für diese Leistung für den Golden Globe® als „Bester Darsteller“ vorgeschlagen wurde. Des Weiteren der Horrorspaß SLEEPY HOLLOW („Sleepy Hollow“, 1999), die Roald Dahl-Adaption CHARLIE AND THE CHOCOLATE FACTORY („Charlie und die Schokoladenfabrik“, 2005), die ihm in der Kategorie „Bester Darsteller in einer Komödie oder einem Musical“ eine weitere Golden-Globe®-Nominierung einbrachte, außerdem die Märchenverfilmung ALICE IN WONDERLAND („Alice im Wunderland“, 2010), in der er als verrückter Hutmacher begeisterte und in der Kategorie „Bester Nebendarsteller in einer Komödie oder einem Musical“ erneut eine Nominierung für einen Golden Globe® erhielt. Schließlich kam Depp bei dem von Burton und Mike Johnson inszenierten Animationsfilm TIM BURTON’S CORPSE BRIDE („Tim Burtons Corpse Bride - Hochzeit mit einer Leiche“, 2005) als Sprecher zum Einsatz. 

Johnny Depp startete seine Karriere als Musiker, als Mitglied der Rockgruppe „The Kids“ und kam dadurch nach Los Angeles. Nach der Auflösung der Band wandte er sich der Schauspielerei zu und bekam von Wes Craven seine erste große Rolle im  Horrorklassiker A NIGHTMARE ON ELM STREET („Nightmare - Mörderische Träume“, 1984). Rollen in weiteren Filmen folgten, darunter die eines Soldaten in Oliver Stones Oscar®-gekröntem Vietnam-Drama PLATOON („Platoon“, 1986). Seinen Durchbruch aber verdankt er der enorm populären Hitserie „21 Jump Street“ („21 Jump Street - Tatort Klassenzimmer“). Vier Staffeln lang spielte er den jungen Undercover-Cop Tom Hanson, bevor ihm Regisseur John Waters die Titelrolle in CRY-BABY („Cry-Baby“, 1990) anvertraute.

Zu seinen frühen Erfolgen zählt auch Jeremiah S. Chechiks schräge Lovestory BENNY & JOON („Benny & Joon“, 1993). Für seine schauspielerische Leistung als pantomimisch begabter Buster-Keaton-Fan wurde er in der Kategorie Best Performance by an Actor in a Motion Picture - Comedy/Musical“ ein zweites Mal für den Golden Globe® vorgeschlagen. Zu seinen weiteren wichtigen Filmen zählen Jeremy Levens Romanze DON JUAN DEMARCO („Don Juan DeMarco“, 1994), die ihn in der Rolle „des größten Liebhabers der Welt“ mit Marlon Brando und Faye Dunaway vor die Kamera führte, Lasse Hallströms Drama WHAT’S EATING GILBERT GRAPE („Gilbert Grape - Irgendwo in Iowa“, 1994), Mike Newells Undercover-Drama DONNIE BRASCO („Donnie Brasco“, 1997), Terry Gilliams Hunter S. Thompson-Verfilmung FEAR AND LOATHING IN LAS VEGAS („Fear and Loathing in Las Vegas“, 1998), Lasse Hallströms romantisches Drama CHOCOLAT („Chocolat - ein kleiner Biss genügt“, 2000), Albert und Allen Hughes’ Horrorthriller FROM HELL („From Hell“, 2001), Ted Demmes Drogendrama BLOW („Blow“, 2001) und Robert Rodriguez’ Neo-Western ONCE UPON A TIME IN MEXICO („Irgendwann in Mexiko“, 2003). 

Mit dem Drama THE BRAVE („The Brave“, 1997) gab der Star schließlich seinen  Einstand als Regisseur. Er stand in der Hauptrolle eines verzweifelten indianischen Familienvaters aber auch vor der Kamera, an der Seite von Hollywood-Legende Marlon Brando. Auf der Basis eines Romans von Gregory McDonald schrieb Depp   mit seinem Bruder D.P. Depp auch das Drehbuch. 

In den letzten Jahren war der populäre Mann aus Kentucky außerdem zu sehen in der Hauptrolle eines abgehalfterten Journalisten in Bruce Robinsons Hunter S. Thompson-Adaption THE RUM DIARY („Rum Diary“, 2011), in Florian Henckel von Donnersmarcks Actionkomödie THE TOURIST („The Tourist“, 2010), die ihm in der Kategorie „Best Performance by an Actor in a Motion Picture - Comedy or Musical“ eine weitere Golden-Globe®-Nominierung einbrachte, sowie als Gangsterlegende John Dillinger in Michael Manns Drama PUBLIC ENEMIES („Public Enemies“, 2009) – an der Seite von Oscar®-Preisträgerin Marion Cotillard. Darüber hinaus war er mit seiner Stimme präsent in Gore Verbinskis schrägem, mit dem Oscar® ausgezeichnetem Animationshit RANGO („Rango“, 2011), in dem er die Titelfigur, ein zum Helden reifendes Loser-Chamäleon, mit Leben erfüllte.

Neben „Rum Diary“ und „Dark Shadows“ trat Depp auch bei Martin Scorseses märchenhaft-magischer Jugendbuchverfilmung HUGO („Hugo Cabret“, 2011) als Produzent in Erscheinung, die für fünf Oscars® vorgeschlagen wurde. 

Sein Vertrauen in talentierte, nicht zwangsläufig aber schon arrivierte Filmemacher unterstreicht er aktuell bei den Dreharbeiten des Science-Fiction-Dramas TRANSCENDENCE, mit dem Wally Pfister, preisgekrönter Stamm-Kameramann von Christopher Nolan, sein Regiedebüt feiert. Hier verkörpert Depp an der Seite von Rebecca Hall und Paul Bettany einen Wissenschaftler, der an einer Maschine arbeitet, die erstmals eigenständig denken soll. 

Armie Hammer (John Reid alias Lone Ranger)

Armie Hammer ist einer der neuen, aufstrebenden Stars Hollywoods und gehört zu den größten Entdeckungen von David Finchers meisterlichem Drama THE SOCIAL NETWORK („The Social Network“, 2010), das mit drei Oscars® und in der Kategorie „Best Motion Picture - Drama“ mit einem Golden Globe® ausgezeichnet wurde. Darüber hinaus fand der Film größte Beachtung bei den Filmkritikerverbänden von Los Angeles und New York, bei der Broadcast Film Critics Association, beim National Board of Review sowie beim American Film Institute (AFI), das „The Social Network“ zu den zehn besten Filmen des Jahres zählte. Mit digitaler Unterstützung spielte Hammer Cameron und Tyler Winkelvoss, ein Zwillingspaar, das Facebook-Gründer Mark Zuckerberg wegen Ideendiebstahls verklagte und nach einem Vergleich mit einem Betrag in dreistelliger Millionenhöhe abgefunden wurde. Hammers Darstellung war der Chicago Film Critics Association die Auszeichnung als „Most Promising Performer“ und der Toronto Film Critics Association die Auszeichnung als „Bester Nebendarsteller“ wert.  

Als „Bester Nebendarsteller“ wurde Armie Hammer auch für seinen nächsten Film vorgeschlagen, diesmal von der Screen Actors Guild (SAG). Diese Ehre wurde ihm für Clint Eastwoods biografisches Drama J.EDGAR („J.Edgar“, 2011) zuteil, in dem er Clyde Polson, den langjährigen Mitarbeiter und engen Freund von FBI-Chef J. Edgar Hoover, verkörpert von Leonardo DiCaprio, spielte. Auch Eastwoods Film, dessen Drehbuch Dustin Lance Black, Oscar®-Preisträger für Gus Van Sants biografisches Drama MILK („Milk“, 2008), geschrieben hatte, fand sich in der Jahresbestenliste des American Film Institute wieder. 

In den deutschen Kinos war Hammer, der in seiner Geburtsstadt Los Angeles lebt, zuletzt in Tarsem Singhs Märchenkömodie MIRROR MIRROR („Spieglein, Spieglein – Die wirklich wahre Geschichte von Schneewittchen“, 2012) zu sehen, spielte hier an der Seite von Lily Collins und Julia Roberts einen waschechten Märchenprinzen. 

Tom Wilkinson (Latham Cole) 

Tom Wilkinson ist ein preisgekrönter Charakterdarsteller, dessen Karriere in Film, Fernsehen und auf der Bühne mehr als 37 Jahre umspannt. Für seine Darstellung eines gestressten Anwalts und Mentors von George Clooney in Tony Gilroys Thriller MICHAEL CLAYTON („Michael Clayton“  2007) wurde er als „Bester Nebendarsteller“ für den Oscar® nominiert, nachdem er für seine unvergessliche Leistung als traumatisierter Vater, der in Todd Fields Drama IN THE BEDROOM („In the Bedroom“, 2001) selbst Gerechtigkeit übt, bereits für den Oscar® als „Bester Darsteller“ vorgeschlagen worden war. Für letztere Rolle wurde der Brite auch für den Award der British Academy of Film and Television Arts (BAFTA) vorgeschlagen und mit dem Independent Spirit Award, dem Preis der Jury beim Sundance Film Festival und dem New York Film Critics Circle Award ausgezeichnet.

Zu seinen vielen weiteren Auszeichnungen zählen ein Emmy® und ein Golden Globe®, die er in der Kategorie „Outstanding Supporting Actor in a Miniseries or a Movie“ für seine Darstellung von Benjamin Franklin in dem für HBO realisierten TV-Mehrteiler „John Adams“ erhielt. Für diese Rolle wurde er auch für den Screen Actors Guild Award® vorgeschlagen, wie danach auch an der Seite von Rhys Ifans für das TV-Drama „A Number“ in der Kategorie „Outstanding Performance by a Male Actor in a Television Movie or Miniseries“. Eine weitere Emmy®-Nominierung wurde Wilkinson in der Kategorie „Outstanding Supporting Actor in a Miniseries or Movie“ für seine Darstellung von Joseph Kennedy Sr. in der Miniserie „The Kennedys“ („Die Kennedys“) zuteil, in der er den Vater von Greg Kinnear und Barry Pepper in den Rollen von John F. und Robert Kennedy verkörperte. Wilkinson war in der Rolle von James Baker auch in dem mit Kevin Spacey und John Hurt besetzten TV-Politdrama „Recount“ („Recount - Florida zählt nach“) zu sehen, das Laura Dern einen Golden Globe® einbrachte. 

Seinen ersten Award der British Academy of Film and Television Arts (BAFTA) hatte Wilkinson als „Bester Nebendarsteller“ für Peter Cattaneos international sensationell erfolgreiche Dramödie THE FULL MONTY („Ganz oder gar nicht, 1997) ergattert, dem im nächsten Jahr in der gleichen Kategorie eine weitere Nominierung für John Maddens Oscar®-Erfolg SHAKESPEARE IN LOVE („Shakespeare in Love“, 1998) folgte. Darüber hinaus wurde er in der Rolle von Jessica Langes Ehemann in der Kategorie „Outstanding Lead Actor in a Miniseries or a Movie“ für das TV-Drama „Normal“ für Emmy und Golden Globe® vorgeschlagen. 

Zuletzt war der britische Charakterdarsteller als sympathischer Pensionär in Indien in John Maddens charmanter Dramödie THE BEST EXOTIC MARIGOLD HOTEL („Best Exotic Marigold Hotel“, 2011) und als Leiter von Tom Cruises Spezialeinheit Impossible Missions Force (IMF) in Brad Birds Welthit MISSION: IMPOSSIBLE - GHOST PROTOCOL („Mission: Impossible - Phantom Protokoll“, 2011) zu sehen. Zu seinen weiteren wichtigen Filmen der letzten Jahre zählen Michel Gondrys Comicabenteuer THE GREEN HORNET („The Green Hornet“, 2011), in dem der Brite Seth Rogens Vater verkörperte, Robert Redfords THE CONSPIRATOR („Die Lincoln Verschwörung“, 2010), ein Drama über den Prozess gegen Mary Surratt, dargestellt von Robin Wright, in dem er einen Anwaltskollegen von James McAvoy spielte, außerdem John Maddens mit Helen Mirren besetzter Thriller THE DEBT („Eine offene Rechnung“, 2010), Roman Polanskis Thriller THE GHOSTWRITER („Der Ghostwriter“, 2010) und John Landis’ schwarze Leichendieb-Komödie BURKE & HARE („Burke & Hare - Wir finden immer eine Leiche“, 2010), die Wilkinson mit Simon Pegg, Andy Serkis und Isla Fisher vor die Kamera führte. Des Weiteren überzeugte der vielseitige Schauspieler auch an der Seite von Julia Roberts und Clive Owen in Tony Gilroys romantischem Thriller DUPLICITY („Gemeinsame Geheimsache“, 2009), mit Tom Cruise und Kenneth Branagh in Bryan Singers historischem Thriller VALKYRIE („Operation Walküre - Das Stauffenberg-Attentat“, 2008) und in Guy Ritchies mit Gerard Butler besetztem Gangsterfilm ROCKNROLLA („RocknRolla“, 2008). 

Dass Wilkinson zu den meistbeschäftigten Charakterdarstellern gehört, zeigen auch Woody Allens Kriminaldrama CASSANDRA’S DREAM („Cassandras Traum“, 2007), Christopher Nolans Comic-Reboot BATMAN BEGINS („Batman Begins“, 2005), Michel Gondrys ungewöhnliche romantische Dramödie ETERNAL SUNSHINE OF THE SPOTLESS MIND („Vergiss mein nicht“, 2004), Tony Goldwyns Romanze THE LAST KISS („Der letzte Kuss“, 2006), Richard Eyres Kostümdrama STAGE BEAUTY („Stage Beauty“, 2004), Sandra Goldbachers romantisches Drama THE GOVERNESS (1998), Brian Gilberts biografisches Drama WILDE („Oscar Wilde“,  1997), Bille Augusts Bestsellerverfilmung FRÄULEIN SMILLAS GESPÜR FÜR SCHNEE (1997) und Ang Lees Klassikeradaption SENSE AND SENSIBILITY („Sinn und Sinnlichkeit“, 1995), in der Tom Wilkinson Kate Winslets und Emma Thompsons Vater verkörperte. 

Seine umfangreiche Filmografie komplettieren schließlich Gillian Armstrongs romantisches Drama OSCAR AND LUCINDA („Oscar und Lucinda“, 1997), Ang Lees im amerikanischen Bürgerkrieg angesiedeltes Drama RIDE WITH THE DEVIL („Ride with the Devil“, 1999), Roland Emmerichs historisches Drama THE PATRIOT („Der Patriot“, 2000), Oliver Parkers Oscar-Wilde-Adaption THE IMPORTANCE OF BEING EARNEST („Ernst sein ist alles“, 2002), Peter Webbers Kostümdrama GIRL WITH A PEARL EARRING („Das Mädchen mit dem Perlenohrring“, 2003), Mike Barkers Oscar-Wilde-Verfilmung A GOOD WOMAN („A Good Woman - Ein Sommer in Amalfi“, 2004), Roger Spottiswoodes Thriller RIPLEY UNDER GROUND („Mr. Ripley und die Kunst des Tötens“, 2005), Scott Derricksons Horrordrama THE EXORCISM OF EMILY ROSE („Der Exorzismus von Emily Rose“, 2005) sowie Julian Fellowes’ Drama SEPARATE LIES („Geliebte Lügen, 2005).

Tom Wilkinson ist Absolvent der renommierten Royal Academy of Dramatic Art (RADA) und wie die meisten klassisch ausgebildeten britischen Schauspieler auch sehr bühnenerfahren. So spielte er John Proctor in Arthur Millers Drama „The Crucible“ („Hexenjagd“) am Royal National Theatre, außerdem die Titelrolle in Shakespeares Tragödie „King Lear“ („König Lear“) am Royal Court Theatre, war als Dr. Stockmann in einer preisgekrönten Inszenierung von Henrik Ibsens Drama „En Folkefiende“ („Ein Volksfeind“) am Londoner West End sowie in einer Aufführung von David Hares Drama „My Zinc Bed“ zu sehen und wurde für seine schauspielerische Leistung in Henrik Ibsens Familiendrama „Gengangere“ („Gespenster“) mit dem London Critics Circle Award ausgezeichnet. 

Zu seinen TV-Auftritten, die bis zu seinem internationalen Durchbruch Mitte der 1990er-Jahre sehr zahlreich waren, gehören unter anderem die Dramödie „Cold Enough for Snow“ und die preisgekrönte BBC-Miniserie „Martin Chuzzlewit“, eine Adaption eines Charles-Dickens-Romans. Für beide TV-Projekte wurde Wilkinson für den TV-Award der British Academy of Film and Televison Arts (BAFTA) vorgeschlagen.

Zu seinen nächsten Projekten nach LONE RANGER, die zum Teil bereits abgedreht sind oder sich noch in Produktion befinden, zählen Matthew Savilles Thriller FELONY, in dem er an der Seite von Joel Edgerton einen Cop spielt, außerdem Amma Asantes historisches Drama BELLE, in dem er neben Miranda Richardson einen britischen Aristokraten verkörpert, sowie Wes Andersons neuer Film THE GRAND BUDAPEST HOTEL, der nächstes Jahr in die Kinos kommen wird. 

William Fichtner (Butch Cavendish)   

William Fichtner zählt zu den renommiertesten Charakterdarstellern Hollywoods. Er ist genauso versiert in der Darstellung konservativer Anzugträger und Regelbefolger wie in der Verkörperung unmoralischer Figuren und Verbrecher. 

Zuletzt war er als Leiter einer amerikanischen Regierungsstelle in John Stockwells TV-Drama „Seal Team Six: The Raid on Osama Bin Laden“ („Code Name Geronimo“) zu sehen – einem kleinen thematischen Bruder von Kathryn Bigelows meisterlichem Thriller ZERO DARK THIRTY („Zero Dark Thirty“, 2012). Davor jagte er als Satansjünger Nicolas Cage in Patrick Lussiers Horrorthriller DRIVE ANGRY („Drive Angry“, 2011), spielte an der Seite von Privatdetektiv Antonio Banderas in Tony Krantz’ Thriller THE BIG BANG („Dirty Diamonds - The Big Bang“, 2010) und war als Staatsanwalt in Shawn Levys mit Steve Carell und Tina Fey besetzter Komödie DATE NIGHT („Date Night - Gangster für eine Nacht“, 2010) zu sehen. Einen weiteren Staatsanwalt verkörperte er in einem seiner größten Kritikererfolge, in Paul Haggis’ Oscar®-gekröntem Lebensreigen CRASH („L.A. Crash“, 2004). Als Mitglied des herausragenden Darstellerteams wurde er dafür mit dem Screen Actors Guild Award® in der Kategorie „Bestes Ensemble in einem Spielfilm“ ausgezeichnet. 

Zu seinen anderen wichtigen Filmen zählen Christopher Nolans Comicdrama THE DARK KNIGHT („The Dark Knight“, 2008), in dem er den Direktor der Bank spielte, die der Joker überfiel, außerdem Josh Gordons und Will Specks mit Will Ferrell besetzte Komödie BLADES OF GLORY („Die Eisprinzen“, 2007), Mark Fergus’ Psychodrama FIRST SNOW (2006), für das er mit Guy Pearce vor der Kamera stand, Peter Segals Action-Komödie-Remake THE LONGEST YARD („Spiel ohne Regeln“, 2005), die beiden Sundance-Film-Festival-Premieren NINE LIVES („Nine Lives“, 2005), inszeniert von Rodrigo Garcia, und THE CHUMSCRUBBER („Glück in kleinen Dosen“, 2005), inszeniert von Arie Posin, des Weiteren Michael Traegers Satire THE AMATEURS („Dirty Movie - Porno für Anfänger“, 2005) sowie Agnieszka Hollands Drama JULIE WALKING HOME („The Healer“, 2002).

Erwähnenswert sind auch seine ersten beiden Produktionen für Produzent Jerry Bruckheimer, Michael Bays Katastrophendrama ARMAGEDDON („Armageddon - Das jüngste Gericht“, 1998) und Ridley Scotts Kriegsdrama BLACK HAWK DOWN („Black Hawk Down“, 2001), außerdem Sam Weismans Komödie WHAT’S THE WORST THING THAT COULD HAPPEN („Schlimmer geht’s immer!“, 2001), Wolfgang Petersens Bestselleradaption THE PERFECT STORM („Der Sturm“, 2000), in der er zur Besatzung von George Clooneys Kutter gehörte, sowie die beiden von Kurt Wimmer inszenierten Science-Fiction-Thriller ULTRAVIOLET („Ultraviolet“, 2006) und EQUILIBRIUM („Equilibrium“, 2002). 

Des Weiteren sah man ihn in Alain Berliners romantischem Drama PASSION OF MIND („Tiefe der Sehnsucht“, 2000), Doug Limans Kriminalkomödie GO („Go“, 1999), Mark Steilens Komödie THE SETTLEMENT (1999), Jeb Stuarts Actiondrama SWITCHBACK („Switchback - Gnadenlose Flucht“, 1997), Robert Zemeckis’ Science-Fiction-Drama CONTACT („Contact“, 1997), als Mitglied von Robert De Niros Gangstercrew in Michael Manns Meisterdrama HEAT („Heat“, 1995), in Kathryn Bigelows Science-Fiction-Thriller STRANGE DAYS („Strange Days“, 1995), Kevin Spaceys Regiedebüt ALBINO ALLIGATOR („Albino Alligator“, 1996) und in Steven Soderberghs Noir-Thriller THE UNDERNEATH („Die Kehrseite der Medaille“, 1995). 

Sein Kameradebüt hatte Fichtner Ende der 1980er Jahre in einer bekannten Seifenoper gefeiert. Dem Fernsehen blieb er bis heute verbunden, wechselt  kontinuierlich zwischen interessanten Film- und TV-Engagements. Aktuell ist er zusammen mit Donald Sutherland Ensemblemitglied von „Crossing Lines“, der neuen Serie von Edward Allen Bernero, der zuvor die Erfolgsserie „Third Watch“ („Third Watch - Einsatz am Limit“) mitkreiert hatte und zu den Ausführenden Produzenten der populären Krimiserie „Criminal Minds“ („Criminal Minds“) zählte. Von 2009 bis 2011 war er in einer wiederkehrenden Rolle in der Hitserie „Entourage“ („Entourage“) zu sehen, spielte außerdem drei Jahre lang den skrupellosen und doch menschlich interessanten FBI-Agenten Alexander Mahone in der Hitserie „Prison Break“ („Prison Break“), glänzte an der Seite von Paul Newman und Ed Harris in der Miniserie „Empire Falls“ („Empire Falls - Schicksal einer Stadt“), einer Verfilmung eines Romans von Richard Russo, tauchte darüber hinaus im Serienhit „The West Wing“ („The West Wing“) auf und hatte eine Hauptrolle als Sheriff in der Science-Fiction-Serie „Invasion“ („Invasion“). 

Schließlich stand das ehemalige Ensemblemitglied des Circle Repertory Theatre, einer 1996 aufgelösten New Yorker Theatergruppe, auch des Öfteren auf der Bühne, wurde für seine Darstellung in Noman Renés Inszenierung von Timothy Masons Drama „The Fiery Furnace“ sehr gelobt. Außerdem trat er am Minetta Lane Theatre in Joe Pintauros Drama „Raft of the Medusa“, am Manhattan Theatre Club in „The Years“, beim Williamstown Theatre Festival in Tennessee Williams’ Drama „Clothes for a Summer Hotel” sowie am New Yorker Public Theatre in Sophie Treadwells Drama  „Machinal” auf. 

Nach LONE RANGER wird William Fichtner ab 22. August neben Matt Damon und Jodie Foster in Neill Blomkamps Science-Fiction-Drama ELYSIUM („Elysium“, 2013) zu sehen sein. Er verkörpert hier einen mächtigen Konzernchef. Mit Ed Harris und David Duchovny gehört er darüber hinaus zur Besetzung von Todd Robinsons U-Boot-Thriller PHANTOM (2013) und spielt eine Hauptrolle in Danny DeVitos Thriller ST. SEBASTIAN, nachdem ihn DeVito schon für seine schwarze Komödie DROWNING MONA („Der Fall Mona“, 2000) engagiert hatte. 

Barry Pepper (Captain Fuller) 

Der kanadische Schauspieler Barry Pepper steht seit 21 Jahren vor der Kamera. Bereits mit seinem zweiten Kinofilm, Steven Spielbergs meisterlichem Kriegsdrama SAVING PRIVATE RYAN („Der Soldat James Ryan“, 1998), gelang ihm mit der Darstellung des kühl-kontrollierten und kompetenten Scharfschützen Private Jackson der internationale Durchbruch.

In den deutschen Kinos war der international renommierte Charakterdarsteller, der häufig Figuren mit zweifelhaften moralischen Werten verkörpert, zuletzt in Allen Hughes’ Politthriller BROKEN CITY („Broken City“, 2013) zu sehen. Er spielte an der Seite von Mark Wahlberg den Herausforderer von Russell Crowe im Kampf um das Bürgermeisteramt. Außerdem verkörperte er in Ric Roman Waughs mit Dwayne Johnson und Susan Sarandon besetztem Actiondrama SNITCH („Snitch - Ein riskanter Deal“, 2013) einen Agenten der amerikanischen Drogenfahndung. In Joel und Ethan Coens Hit-Western TRUE GRIT („True Grit“, 2010) spielte er einen gefürchteten Banditen mit überraschendem Restgewissen, in George Hickenloopers Politsatire CASINO JACK („Casino Jack“, 2010) einen Lobbyisten, der mit seinem von Kevin Spacey dargestellten Kollegen unsaubere Geschäfte macht und schließlich gegen ihn aussagt, um sich selbst zu retten. Für diese überzeugende Darstellung wurde Pepper beim 14. Hollywood Film Festival der Hollywood Spotlight Award verliehen. 

Für seine Rolle eines gewalttätigen Vaters und Ehemanns, der in Jon Guns Drama LIKE DANDELION DUST („Wie ein Staubkorb im Wind“, 2009) sieben Jahre im Gefängnis saß und nach seiner Entlassung seinen zur Adoption freigegebenen Sohn zurückzuholen versucht, erhielt er Auszeichnungen als „Bester Darsteller“ beim Las Vegas International Film Festival 2009 sowie beim NY Vision Festival 2009. Der Film selbst gewann auf amerikanischen und internationalen Filmfestivals mehr als 30 wichtige Preise. Absolut sympathische Rollen übernahm er in Gabriele Muccinos bewegendem Drama SEVEN POUNDS („Sieben Leben“, 2008), als besorgter Jugendfreund von Will Smith, sowie in Frank Darabonts Oscar®-gekrönter Stephen-King-Adaption THE GREEN MILE („The Green Mile“, 1999), in der er einen Gefängniswärter mit Herz darstellte. Clint Eastwood war sein Regisseur im Kriegsdrama FLAGS OF OUR FATHERS („Flags of Our Fathers“, 2006), Schauspieler Tommy Lee Jones in dessen Regiedebüt THE THREE BURIALS OF MELQUIADES ESTRADA („Three Burials - Die drei Begräbnisse des Melquiades Estadra“, 2005), das 2005 im Wettbewerb der Internationalen Filmfestspiele von Cannes gezeigt wurde. Für seine schauspielerische Leistung als gefühlskalter, ehrgeiziger Grenzpolizist, der nach einer tragischen Fehleinschätzung die Titelfigur erschießt, wurde Pepper 2006 als „Bester Nebendarsteller“ für den Independent Spirit Award vorgeschlagen. 

Zu seinen weiteren wichtigen Filmen zählen Spike Lees mit Edward Norton und Philip Seymour Hoffman besetztes Drama 25TH HOUR („25 Stunden“, 2002), das einen verurteilten Drogendealer am letzten Tag vor seiner Inhaftierung begleitete, Tony Scotts Thriller ENEMY OF THE STATE („Der Staatsfeind Nr.1“, 1998), bei dem er erstmals mit Will Smith und Produzent Jerry Bruckheimer zusammenarbeitete, außerdem Randall Wallaces Vietnamdrama WE WERE SOLDIERS („Wir waren Helden“, 2002), für das er mit Mel Gibson vor der Kamera stand, und Brian Koppelman und David Leviens Gangsterfilm KNOCKAROUND GUYS („Knockaround Guys“, 2001). 

Zahlreiche Auszeichnungen wurden dem Kanadier auch für seine TV-Auftritte zuteil. Für seine Darstellung von Robert Kennedy in der mit Greg Kinnear und Katie Holmes 

besetzten Miniserie „The Kennedys“ („Die Kennedys“) erhielt er in der Kategorie „Outstanding Lead Actor in a Miniseries or Movie” 2011 den Emmy®, darüber hinaus 

den Gemini Award in der Kategorie „Best Performance by an Actor in a Leading Role in a Dramatic Program or Mini-Series”. Für seine schauspielerische Leistung im biografischen TV-Drama “The Dale Earnhardt Story” wurde er in der Kategorie „Outstanding Performance by a Male Actor in a Television Movie or Miniseries” für den Screen Actors Guild Award® nominiert. Pepper, der hier den titelgebenden amerikanischen Rennfahrer verkörperte, der 2001 in der letzten Runde des Daytona-500-Rennens durch einen tragischen Unfall ums Leben kam, war auch Ausführender Produzent des Dramas. Diesen Posten übernahm er auch bei Charles Martin Smiths Drama THE SNOW WALKER (2003), in dem er zugleich auch die Hauptrolle eines Piloten spielte, der nach dem Absturz in der arktischen Tundra mit einer Passagierin ums Überleben kämpft. Der Film wurde achtmal für den Genie Award nominiert, einer der wichtigsten kanadischen Filmpreise, Pepper selbst erhielt eine Nominierung als „Bester Darsteller“. Schließlich war Barry Pepper in einer Hauptrolle auch im biografischen TV-Drama „61“ zu sehen, das Schauspieler Billy Crystal inszenierte und auch als Ausführender Produzent betreute. Hier spielte er Roger Maris, einen Baseballprofi der New York Yankees, der 1961 mit seinem von Thomas Jane dargestellten Konkurrenten Mickey Mantle versucht, den von Baseball-Legende Babe Ruth aufgestellten Rekord für die meisten Homeruns der Saison zu knacken. Auch die Resonanz auf diese Darstellung war mit Nominierungen für den Golden Globe®, den Emmy® und den Critic’s Choice Award sehr beachtlich. 

James Badge Dale (Dan Reid)

James Badge Dale ist eines der interessantesten neuen Gesichter im amerikanischen Film und er verbindet gekonnt unverkennbares Star-Charisma und die Qualitäten eines Charakterdarstellers. 

Das bewies er zuletzt in nur wenigen Minuten mit seinem Auftritt in Robert Zemeckis’ Drama FLIGHT („Flight“, 2012), in dem er spielte den abgemagerten Krebspatienten spielt, der mit Denzel Washington und Kelly Reilly im Treppenhaus eines Hospitals raucht und über Leben und Tod philosophiert. Auch in Shane Blacks weltweit erfolgreichem Comicabenteuer IRON MAN 3 („Iron Man 3“, 2013) hinterließ er als genetisch optimierter Söldner, der im Auftrag des Bösen Robert Downeys Titelfigur das Leben schwermacht, großen Eindruck. In Marc Forsters Zombie-Epos WORLD WAR Z („World War Z“, 2013), einer Adaption eines Bestsellers von Max Brooks, überzeugt er an der Seite von Brad Pitt als Offizier Captain Speke, der inmitten der Zombie-Apokalypse um seine Menschlichkeit ringt. LONE RANGER ist James Badge Dales dritte Großproduktion in diesem Jahr und sichtbarer Beweis für eine Karriere, die steil nach oben führt. 

Vor diesen aufwendigen und erfolgreichen Studioprojekten verkörperte er Michael Fassbenders verheirateten Boss in Steve McQueens preisgekröntem Independentdrama SHAME  („Shame“, 2011), außerdem das schwer verletzte Opfer eines Flugzeugabsturzes, das Liam Neeson in Joe Carnahans Survivalthriller THE GREY („The Grey - Unter Wölfen“, 2012) mit beruhigenden Worten in den erlösenden Tod tröstet, James McAvoys Freund in Robert Redfords Politdrama THE CONSPIRATOR („Die Lincoln Verschwörung“, 2010) und schließlich auch den jungen undurchschaubaren Cop in Martin Scorseses Oscar®-gekröntem Hit THE DEPARTED („Departed - Unter Feinden“, 2006), der im Showdown Leonardo DiCaprio erschoss und dann von Matt Damon selbst mit einer Kugel getötet wurde.

Darüber hinaus ist James Badge Dale in einigen großen TV-Rollen aufgefallen. So spielte er in der dritten Staffel von Kiefer Sutherlands Actionhit 24 („24“) Chase Edmunds, den leidgeprüften Partner von Jack Bauer, der Dale am Ende die Hand abhacken muss, um die Welt vor einer Virusepidemie zu retten. Große Präsenz bewies er überdies als US-Marine Robert Leckie, als Hauptfigur der von Tom Hanks und Steven Spielberg mitproduzierten HBO-Miniserie „The Pacific“ („The Pacific“), die mit dem Emmy® und dem Peabody Award ausgezeichnet wurde. Schließlich übernahm er in der hoch gelobten, aber wegen schlechter Quoten nach der ersten Staffel abgesetzten Serie „Rubicon“ die Hauptrolle des brillanten Leiters eines Analystenteams, der versucht, eine Verschwörung aufzudecken.  

Der 1978 in New York geborene Schauspieler hat die Entertainmentgene im Blut. Seine Mutter ist die 1994 früh verstorbene Broadway-Ikone Anita Morris, die man auch aus vielen Film- und TV-Rollen kennt, darunter aus Jim Abrahams’, Jerry und David Zuckers Komödienhit RUTHLESS PEOPLE („Die unglaubliche Entführung der verrückten Mrs. Stone“, 1986). Sein Vater ist Theaterregisseur und Choreograph Grover Dale, der zweimal für den Tony®, den wichtigsten Bühnenpreis Amerikas, vorgeschlagen wurde. 2003 folgte James Badge Dale seinen Eltern auf die Bretter, die die Welt bedeuten, und feierte am Flea Theater in New York sein Off-Broadway-Debüt. Später hat er in New York auch mit The New Group und New World Stages zusammengearbeitet.

James Badge Dale stand bereits mit zwölf Jahren erstmals vor der Kamera. So erlebte  er in der Rolle von Simon in Harry Hooks William-Golding-Verfilmung LORD OF THE FLIES („Herr der Fliegen“, 1990) einen weiteren Flugzeugabsturz und wurde wenig später nach einer schrecklichen Entdeckung mit einem Speer getötet. Nach LONE RANGER gehört er dem Ensemble von Peter Landesmans PARKLAND an – ein Drama über die Ereignisse im Parkland Hospital in Dallas am Tag des Attentats auf John F. Kennedy, das Tom Hanks und Gary Goetzman zusammen mit der American Film Company produzieren.

Ruth Wilson (Rebecca Reid)

Die Britin Ruth Wilson gilt als eine der größten Entdeckungen der letzten Jahre. Sie arbeitet erst seit sieben Jahren professionell als Schauspielerin, wurde aber bereits zweimal mit dem Laurence Olivier Award, einem der wichtigsten britischen Theaterpreise, ausgezeichnet. Zuletzt hatte sie mit Joe Wrights Klassikeradaption ANNA KARENINA („Anna Karenina“, 2012) auch ihr Filmdebüt gefeiert und faszinierte hier als Prinzessin Betsy Tverskoy, als eine Dame aus den besten Kreisen von St. Petersburgh, die mit der von Keira Knightley gespielten Titelfigur befreundet war. 

Wilson ist Absolventin der renommierten London Academy of Music and Dramatic Arts (LAMDA). Unmittelbar nach ihrem Abschluss ergatterte sie die Hauptrolle in der Miniserie „Jane Eyre” („Jane Eyre”), wurde für ihre verblüffende Darstellung für den Award der British Academy of Film and Television Arts (BAFTA) und in der Kategorie „Best Performance by an Actress in a Mini-Series or a Motion Picture Made for Television“ für den Golden Globe® vorgeschlagen. Ihre Leistung in dieser Jane-Austen-Adaption blieb auch dem britischen Dramatiker und Regisseur Stephen Poliakoff nicht verborgen, der sie 2007 gleich in zwei TV-Dramen besetzte, die er schrieb und inszenierte. So verkörperte sie in „Capturing Mary“ die junge Ausgabe von Maggie Smith, spielte die Figur auch in „A Real Summer“. 

2009 folgte die Hauptrolle im TV-Drama „Small Island“, einer hoch gelobten Adaption des gleichnamigen populären Romans von Andrea Levy, für die sie mit ihrem britischen Kollegen Benedict Cumberbatch vor der Kamera stand. Im gleichen Jahr war sie mit Jim Caviezel und Ian McKellen in „The Prisoner“ („The Prisoner - Der Gefangene“) zu sehen, einem Remake der gleichnamigen Kultserie aus den 1960er Jahren. Ebenfalls 2009 begann ihre Mitarbeit an Idris Elbas Kriminalserie „Luther“ („Luther“). Bis heute hat sie in zehn Folgen die hochintelligente Soziopathin und Mörderin Alice Morgan dargestellt, von der sich auch die Titelfigur magnetisch angezogen fühlt. 

Wilsons erstes Bühnenengagement fällt ins Jahr 2007, als sie am National Theatre in London in Maxim Gorkis „Die Kleinbürger“ auftrat. Das 1902 in Russland spielende Drama beobachtet das Leben eines bigotten Patrioten, der seine Kinder unterdrückt, auch seine von Wilson verkörperte Tochter Tatjana, eine schwermütige Lehrerin. Zwei Jahre später war sie im Londoner West End in einer Neuinszenierung von Tennessee Williams’ Klassiker „A Streetcar Named Desire“ („Endstation Sehnsucht“) zu sehen, brillierte an der Seite von Rachel Weisz in der Rolle der Stella und wurde für ihre Leistung mit dem Laurence Olivier Award als „Beste Nebendarstellerin“ belohnt. 2010 folgte am Londoner Almeida Theatre eine Bühnenadaption von Ingmar Bergmans Filmdrama SASOM I EN SPEGEL („Wie in einem Spiegel“, 1961) und ein Jahr darauf eine Neuinszenierung von Eugene O’Neills Drama „Anna Christie“ („Anna Christie“), in der sie an der Seite von Jude Law begeistern konnte und für ihre Leistung erneut mit dem Laurence Olivier Award prämiert wurde – nun in der Kategorie „Beste Darstellerin“.

Nach LONE RANGER wird Ruth Wilson, die in London lebt, mit Tom Hardy in Steven Knights Thriller LOCKE und mit Liam Neeson in Scott Franks Kriminaldrama A WALK AMONG THE TOMBSTONES zu sehen sein. 

Helena Bonham Carter (Red Harrington)

Mit 17 Jahren stand Helena Bonham Carter erstmals vor einer TV-Kamera, zwei Jahre später folgte ihr Debüt vor einer Filmkamera. 30 Jahre später gehört sie zu den bekanntesten und angesehensten internationalen Darstellerinnen. 

Zweimal wurde die Britin bisher für den Oscar® vorgeschlagen, zuletzt als „Beste Nebendarstellerin“ für Tom Hoopers historisches Drama THE KING’S SPEECH („The King’s Speech“, 2010). Für ihre Darstellung der loyalen Frau von King George VI, verkörpert von Colin Firth, erhielt sie außerdem den Award der British Academy of Film and Television Arts (BAFTA), den British Independent Film Award sowie Nominierungen für den Golden Globe® und den Screen Actors Guild Award®. 

Ihre erste Oscar®-Nominierung war ihr als „Beste Darstellerin“ für Iain Softleys romantisches Drama THE WINGS OF THE DOVE („Die Flügel der Taube“, 1997) zugesprochen worden, einer sensiblen Adaption des Romans von Henry James. Ihre schauspielerische Leistung wurde auch von vielen internationalen Kritikerverbänden gewürdigt, darunter von den Los Angeles Film Critics, der Broadcast Film Critics Association, dem National Board of Review und dem London Film Critics’ Circle. 
Eine weitere Golden-Globe®-Nominierung erhielt die Britin in der Kategorie „Best Performance by an Actress in a Motion Picture - Comedy or Musical“ für Tim Burtons Musicalverfilmung SWEENEY TODD: THE DEMON BARBER OF FLEET STREET („Sweeney Todd - Der teuflische Barbier aus der Fleet Street“, 2007). Hier spielte sie Mrs. Lovett, die reizende Dame, die die Opfer der von Johnny Depp verkörperten Titelfigur ganz pragmatisch zu Fleischpasteten verarbeitete. Mit Johnny Depp war sie in der Rolle der selbstverliebten Roten Königin auch für Burtons Klassikeradaption ALICE IN WONDERLAND („Alice im Wunderland“, 2010) vor der Kamera gestanden sowie für Burtons Horrorkomödie DARK SHADOWS („Dark Shadows“, 2012) und für Burtons Komödie CHARLIE AND THE CHOCOLATE FACTORY („Charlie und die Schokoladenfabrik“, 2005). Weitere gemeinsame Filme mit Regisseur und Lebensgefährte Tim Burton waren BIG FISH („Big Fish - Der Traum, der ein Leben zur Legende macht“, 2003), PLANET OF THE APES („Planet der Affen“, 2001) und der Animationshit TIM BURTON’S CORPSE BRIDE („Tim Burton’s Corpse Bride – Hochzeit mit einer Leiche“, 2005), in dem sie mit ihrer Stimme die tote Titelfigur mit Leben erfüllte. 

Unvergesslich ist Bonham Carter auch als Bellatrix Lestrange, das bösartig-giftige Hexen-Groupie von Lord Voldemort, das sie in den David-Yates-Erfolgen HARRY POTTER AND THE HALF-BLOOD PRINCE („Harry Potter und der Halbblutprinz“, 2007), HARRY POTTER AND THE DEATHLY HALLOWS - PART 1 („Harry Potter und die Heiligtümer des Todes - Teil 1“, 2010) und HARRY POTTER AND THE DEATHLY HALLOWS - PART 2 („Harry Potter und die Heiligtümer des Todes - Teil 2“, 2011) zu einer der interessantesten Figuren machte. 

Zu ihren weiteren Rollen der letzten Zeit zählen Miss Havisham in Mike Newells Charles-Dickens-Adaption GREAT EXPECTATIONS („Große Erwartungen“, 2011) und die heuchlerische Madame Thénardier in Tom Hoopers Musicalverfilmung LES MISÉRABLES („Les Misérables“, 2012). Im gleichen Jahr wurde Bonham Carter im Buckingham Palace eine der höchsten Auszeichnungen Großbritanniens, der Orden Commander of the Order of the British Empire (CBE), verliehen. Darüber hinaus erhielt die Britin, die auch Mitglied des British Film Institute (BFI) ist, Januar 2013 den Dilys Powell Award for Excellence in Film, vergeben von The Critics Circle.

Bonham Carters Filmdebüt in der Rolle der dritten Frau von Heinrich VIII in Trevor Nunns historischem Drama LADY JANE („Lady Jane - Königin für neun Tage“, 1986) machte sie auf Anhieb international bekannt und sorgte dafür, dass ihr Name für lange Zeit untrennbar mit Kostümfilmen verbunden war. Das beweisen unter anderem James Ivorys E.M.Forster-Verfilmung A ROOM WITH A VIEW („Zimmer mit Aussicht“, 1985), die mit ihr in der Hauptrolle von Lucy Honeychurch noch vor ihrem eigentlichen Debüt in die Kinos kam, außerdem Charles Sturridges romantisches Drama WHERE ANGELS FEAR TO TREAD („Engel und Narren“, 1991), auch das eine E.M.Forster-Adaption wie auch James Ivorys romantisches Drama HOWARD’S END („Wiedersehen in Howards End“, 1992), in dem sie Emma Thompsons Schwester verkörperte und für ihre Leistung erstmals für den Award der British Academy of Film and Television Arts (BAFTA) nominiert worden war. 

In der Vergangenheit angesiedelte Kostümfilme waren auch Franco Zeffirellis Shakespeare-Adaption HAMLET („Hamlet“, 1990), in der sie an der Seite von Mel Gibson als Ophelia überzeugte, Kenneth Branaghs Horrordrama MARY SHELLY’S FRANKENSTEIN („Mary Shelley’s Frankenstein“, 1994) und Trevor Nunns Shakespeare-Verfilmung TWELFTH NIGHT („Was ihr wollt“, 1996), während ihr Woody Allens Erfolgskomödie MIGHTY APHRODITE („Geliebte Aphrodite“, 1995) eine rare moderne und entspanntere Rolle ermöglichte. 

Helena Bonham Carters Wahrnehmung als Kostümfilmveteranin änderte sich nachhaltig aber erst mit David Finchers Meistersatire FIGHT CLUB („Fight Club“, 1999), in der sie als punkige Gefühlsschmarotzerin in Selbsthilfegruppen und auch mit Brad Pitt ihren Spaß hatte. Es folgten ambitionierte unabhängige Produktionen, wie etwa David Atkins’ Farce NOVOCAINE („Novocaine - Zahn um Zahn“, 2001), Thaddeus O’Sullivans romantisches Drama THE HEART OF ME (2002), Michael Petronis romantisches Drama TILL HUMAN VOICES WAKE US (2005), Hans Canosas Beziehungsdramödie CONVERSATIONS WITH OTHER WOMEN („Conversation(s) with Other Women“, 2005) und S. J. Clarksons biografische Dramödie TOAST („Toast”, 2010), in der sie als Freddie Highmores verhasste Stiefmutter brillierte. Gelegentlich tauchte sie aber auch in großen Studioprojekten auf, wie etwa im Science-Fiction-Thriller TERMINATOR SALVATION („Terminator: Die Erlösung“, 2009), inszeniert von McG. Neben ihrer Zusammenarbeit mit Tim Burton stellte sie sich auch zwei weiteren Animationsfilmen als Sprecherin zur Verfügung, Deane Taylors CARNIVALE (2000) sowie Stexe Box’ und Nick Parks Oscar®-Hit WALLACE AND GROMIT IN THE CURSE OF THE WERE-RABBIT („Wallace und Gromit - Auf der Jagd nach einem Riesenkaninchen“, 2005). 

Preisgekrönt sind auch viele ihrer TV-Auftritte. So erhielt sie Nominierungen für den Golden Globe® und den Emmy® für das TV-Drama „Live from Baghdad“ („Live aus Bagdad“) und für die Miniserie „Merlin“ („Merlin“). Eine weitere Golden-Globe®-Nominierung gab es für die Darstellung von Lee Harvey Oswalds Ehefrau Marina in der Miniserie „Fatal Deception: Mrs. Lee Harvey Oswald“). Nachdem sie bereits Lady Jane Grey verkörpert hatte, folgte mit Anne Boleyn eine weitere Ehefrau Heinrichs VIII in der englischen Miniserie „Henry VIII“ („Henry VIII“). Schließlich spielte sie auch eine Mutter von sieben Kindern, darunter vier autistische, im TV-Drama „Magnificent 7“ sowie die berühmte Jugendbuch-Autorin Enid Blyton im biografischen TV-Drama „Enid“. 

Gelegentlich stand die viel beschäftigte Mutter zweier Kinder auch auf der Bühne, so in Aufführungen von Wilkie Collins’ Geisterdrama „The Woman in White“, von Enid Bagnolds Drama „The Chalk Garden“ („Der Kreidegarten“), von Federico Garcia Lorcas Drama „La Casa de Bernarda Alba“ („Bernarda Albas Haus“) und von Arthur Wing Pineros Komödie „Trelawny of the Wells“.

Nach LONE RANGER feiert dieses Jahr noch ein weiterer mit Spannung erwarteter Film mit Helena Bonham Carter seine internationale Premiere: Jean-Pierre Jeunets THE YOUNG AND PRODIGIOUS T.S. SPIVET, eine Adaption des Romanbestsellers von Reif Larsen (dt: „Die Karte meiner Träume“), in der sie die weibliche Hauptrolle, die exzentrische Mutter des jungen Titelhelden, darstellt. Außerdem dreht sie derzeit das biografische TV-Drama „Burton and Taylor“, in der sie Elizabeth Taylor und Dominic West Richard Burton spielt.

Die Filmemacher

Gore Verbinski (Regie, Produktion)

Gore Verbinski ist einer der erfolgreichsten und technisch versiertesten Regisseure Hollywoods, bekannt für den visuellen Detailreichtum seiner Filme, für den er aber nie den Fokus auf die Figuren opfert. Seine Qualitäten hat er bereits in vielen Genres unterstrichen, deren Regeln und Konventionen er mit innovativen Ideen oft kreativ unterwandert hat.

Das zeigte er zuletzt auch beim Animationsspaß RANGO („Rango“, 2011), der von den Western-Abenteuern eines vom Leben gestauchten Chamäleons erzählt und  weltweite Einnahmen von über 240 Millionen Dollar erzielen konnte. Das technisch perfekte, witzige Entertainmentspektakel brachte Verbinski als Produzent den Oscar® und den BAFTA als „Bester Animationsfilm“ ein, darüber hinaus auch Nominierungen für den Golden Globe®, den Award der Producers Guild of America (PGA) und den Annie Award. Außerdem fand sich der Film auf den Jahresbestenlisten zahlreicher Filmkritikerverbände. 

Seine größten Erfolge feierte Verbinski bisher aber an der Seite von Johnny Depp und Keira Knightley als Steuermann des populärsten Piraten-Franchises aller Zeiten. Allein die drei von ihm inszenierten Hits PIRATES OF THE CARIBBEAN: THE CURSE OF THE BLACK PEARL („Fluch der Karibik“, 2003),  PIRATES OF THE CARIBBEAN: DEAD MAN’S CHEST („Pirates of the Caribbean - Fluch der Karibik 2”, 2006) und PIRATES OF THE CARIBBEAN: AT WORLD’S END („Pirates of the Caribbean - Am Ende der Welt”, 2007) spülten bis heute fast drei Milliarden Dollar in die Kassen. 

Begonnen hatte seine Karriere als Filmregisseur noch etwas bescheidener, aber bereits auffallend verspielt und technisch kompetent mit der Slapstickkomödie MOUSE HUNT („Mäusejagd“, 1997) und der Geschichte einer tollkühnen Maus in einem heruntergekommenen Haus, in der Nathan Lane und Lee Evans die menschlichen Hauptrollen spielten. Es folgte das ungewöhnliche, komische und dramatische Elemente harmonisierende Road Movie THE MEXICAN („Mexican“, 2001), das Stars wie Julia Roberts, Brad Pitt und James Gandolfini anlockte. Mit THE RING („Ring“, 2002), dem verstörenden, mit Naomi Watts besetzten Remake von Hideo Nakatas Horrorfilm RINGU („Ring - Das Original“, 1998), erschreckte er die Zuschauer weltweit und landete einen internationalen Hit. Daran schloss sich die Familiendramödie THE WEATHER MAN („The Weather Man“, 2005) an.  

Den Einstieg ins Filmgeschäft verdiente sich der Absolvent der School of Theater, Film and Television, die der University of California (UCLA) angeschlossen ist, als Regisseur preisgekrönter Werbespots. Seine Arbeit, darunter der Nike-Spot „100 Foot Hoop“ mit Superstar Michael Jordan und der erste der populären „Frog“-Spots für Budweiser, brachte ihm vier CLIO Awards sowie einen Silbernen Löwen beim Cannes Lions International Advertising Festival ein. Darüber hinaus inszenierte der Filmemacher, der vor Jahren in Punkbands selbst die Gitarre bearbeitete, zahlreiche Musikvideos, darunter für Bands wie Bad Religion und Crystal Method. 

Gore Verbinski ist im US-Bundesstaat Tennessee geboren, lebt heute aber mit seiner Familie in Los Angeles.

Jerry Bruckheimer (Produktion)

Seit fast 40 Jahren produziert Jerry Bruckheimer qualitativ hochwertige und international erfolgreiche Filme und TV-Serien und entwickelte sich so in beiden Medien zum erfolgreichsten Produzenten aller Zeiten. Seine Produktionen, stets angekündigt von dem vertrauten einschlagenden Blitz in einen Baum, haben nicht nur Zuschauer auf der ganzen Welt blendend unterhalten, sondern über die Jahrzehnte auch die Popkultur entscheidend mitgeprägt.  

Rechnet man die ganze Verwertungskette ein, haben Bruckheimers Filme weltweit über 16 Milliarden Dollar eingebracht. Damit nicht genug: In der Saison 2005/2006 liefen zehn von ihm produzierte Serien bei den großen amerikanischen Sendern, das war noch keinem vor ihm in 60 Jahren TV-Geschichte gelungen. Seine Filme, von denen 19 mehr als 100 Millionen Dollar in die amerikanischen Kinokassen fließen ließen, von denen drei zu den zehn erfolgreichsten Filmen aller Zeiten zählen und zwei international über eine Milliarde Dollar einspielen konnten, wurden mit Preisen überhäuft - wie auch seine TV-Serien. Zur eindrucksvollen Bilanz gehören 41 Oscar®-Nominierungen, sechs Oscars®, acht Grammy®-Nominierungen, fünf Grammys®, 23 Golden-Globe®-Nominierungen, vier Golden Globes®, 113 Emmy®-Nominierungen, 22 Emmys®, 30 Nominierungen für den People’s Choice Award, 15 People’s Choice Awards, zwölf  Nominierungen für Awards der British Academy of Film and Television Arts (BAFTA), zwei BAFTA Awards, zahllose MTV Awards, darunter auch einen für Martin Brests Actionkomödie BEVERLY HILLS COP („Beverly Hills Cop - Ich lös’ den Fall auf jeden Fall“, 1984) als „Bester Film des Jahrzehnts“, sowie schließlich 20 Teen Choice Awards.

Aber Erfolgszahlen wie diese sind nur möglich, weil Bruckheimer die Fähigkeit besitzt, solche Geschichten aufzuspüren und auf die Leinwand zu bringen. Deshalb nennt ihn die Washington Post auch „den Mann mit der goldenen Nase“. Möglicherweise hat er diese Fähigkeit bereits von Geburt an, aber wahrscheinlicher ist, dass seine Talente in den Anfangsjahren seiner Karriere diesen Schliff erhielten, diese „Laserpräzision“. Denn seine ersten Filme erzählten ihre Geschichte in nur 60 Sekunden – Werbespots, die der preisgekrönte Clip-Produzent in seiner Heimatstadt Detroit realisierte. Einer dieser Minifilme, eine im Auftrag von Pontiac inszenierte Parodie auf Arthur Penns BONNIE AND CLYDE („Bonnie and Clyde“, 1967), fiel dem Time Magazine und auch der weltbekannten Werbeagentur BBDO als brillant auf, die den 23-jährigen Produzenten daraufhin nach New York lockte.

Nach vier Jahren harter Arbeit an der Madison Avenue hatte er die Erfahrung und das Selbstvertrauen, den Sprung nach Hollywood zu wagen. Er war in seinen frühen Dreißigern, als er seine ersten wichtigen Filme auf die Leinwand brachte, darunter Dick Richards’ Remake FAREWELL, MY LOVELY („Fahr zur Hölle, Liebling“, 1975), Paul Schraders Drama AMERICAN GIGOLO („Ein Mann für gewisse Stunden“, 1980) und Adrian Lynes Musical FLASHDANCE („Flashdance“, 1983), das sein Leben für immer veränderte. Der Film spielte nicht nur allein in den USA 92 Millionen Dollar ein, sondern brachte ihn auch mit Don Simpson zusammen, der für die nächsten 13 Jahre sein Partner als Produzent bleiben sollte. 

Voller Energie brachte die „Hitmaschine“ Simpson/Bruckheimer einen Erfolg nach dem anderen in die Kinos. Darunter fallen Tony Scotts TOP GUN („Top Gun - Sie fürchten weder Tod noch Teufel“, 1986) und DAYS OF THUNDER („Tage des Donners“, 1990), der bereits erwähnte „Beverly Hills Cop - Ich lös’ den Fall auf jeden Fall“ und Tony Scotts Fortsetzung BEVERLY HILLS COP II („Beverly Hills Cop 2“, 1987), außerdem Michael Bays BAD BOYS („Bad Boys - Harte Jungs“, 1995), John N. Smiths DANGEROUS MINDS („Dangerous Minds – Wilde Gedanken“, 1995) und Tony Scotts CRIMSON TIDE („Crimson Tide - In tiefster Gefahr“, 1995). Die enormen Einspielergebnisse schlugen sich 1985 und 1988 auch in großen Ehrungen nieder, als die National Association of Theater Owners (NATO) Jerry Bruckheimer zum „Produzenten des Jahres“ wählte. 1988 schließlich waren er und Don Simpson für die Publizistenvereinigung Publicists Guild of America die „Motion Picture Showmen of the Year“.

1996 brachte Bruckheimers von Michael Bay inszenierte Produktion THE ROCK („The Rock - Fels der Entscheidung“) Sean Connery wieder als Actionstar zurück und etablierte Nicolas Cage in einem für ihn untypischen Genre als Actionhelden. Die National Association of Theater Owners wählte den Actionhit zum „Lieblingsfilm des Jahres“. Er spielte weltweit mehr als 350 Millionen Dollar ein und war die letzte Zusammenarbeit mit Don Simpson, der während der Produktion verstarb. 

Auf sich allein gestellt, ließ Bruckheimer 1997 Simon Wests Actionfilm CON AIR („Con Air“) folgen, der über 230 Millionen Dollar Einspielsumme verbuchen konnte, für einen Grammy® und zwei Oscars® nominiert wurde und seinem Produzenten wegen der unglaublichen Resonanz an den außeramerikanischen Kinokassen die Auszeichnung mit einem ShoWest International Box Office Achievement Award einbrachte. 

Der nächste Film, inszeniert von Michael Bay und besetzt mit namhaften Stars wie Bruce Willis, Billy Bob Thornton, Ben Affleck, Liv Tyler und Steve Buscemi, war dann ein echter Megahit. ARMAGEDDON („Armageddon - Das jüngste Gericht“, 1998) entwickelte sich mit einer weltweiten Einspielsumme in Höhe von fast 560 Millionen Dollar zum größten Erfolg des Jahres und ermöglichte den legendären Rockern von Aerosmith mit „I Don’t Want to Miss a Thing“ den ersten Nummer-1-Hit ihrer Karriere. 

Bis zum Ende des Jahrtausends brachte Bruckheimer weitere Erfolgsproduktionen in die Kinos. Jeweils mit einem Einspiel von weltweit über 225 Millionen Dollar belohnt wurden Tony Scotts ENEMY OF THE STATE („Der Staatsfeind Nr. 1“, 1998) mit Will Smith und Gene Hackman sowie Dominic Senas GONE IN 60 SECONDS („Nur noch 60 Sekunden“, 1999) mit Nicolas Cage, Angelina Jolie und Robert Duvall. Ergänzt wurde diese Erfolgsbilanz durch David McNallys COYOTE UGLY („Coyote Ugly“,  2000), dessen Soundtrack dreimal Platin holte, und Boaz Yakins Sportdrama REMEMBER THE TITANS („Gegen jede Regel“, 2000), das mit Denzel Washington in der Hauptrolle mit dem Image Award der National Association for the Advancement of Colored People (NAACP) ausgezeichnet wurde. Seine Kollegen in der Producers Guild of America (PGA) zollten Bruckheimers Genius Respekt durch die Verleihung des David O. Selznick Awards für sein Kinolebenswerk. 

Ins 21. Jahrhundert trat Bruckheimer mit dem Kriegsepos PEARL HARBOR („Pearl Harbor“, 2001), das für drei Oscars® nominiert wurde. Der mit Ben Affleck, Josh Hartnett und Kate Beckinsale von Michael Bay inszenierte Film erzählte authentisch von dem Ereignis, das die Vereinigten Staaten in den Zweiten Weltkrieg führte. Dafür bekam der Film großes Lob sowohl von Kriegsveteranen als auch von Historikern. Neben mehreren Nominierungen für den Oscar®, den der Film schließlich in der Kategorie „Bester Tonschnitt“ erhielt, spielte „Pearl Harbor“ an den Kinokassen weltweit über 450 Millionen Dollar ein, gefolgt von DVD- und Video-Einnahmen in Höhe von 250 Millionen Dollar.

Zwei weitere Oscars® und viele Nominierungen auch für andere Preise erhielt schließlich Ridley Scotts BLACK HAWK DOWN („Black Hawk Down“, 2001). Die mit Josh Hartnett, Eric Bana und Ewan McGregor besetzte Verfilmung von Mark Bowdens Bestseller stellte die Schlacht um Mogadischu nach, bei der US-Soldaten in der Stadt von somalischen Rebellen attackiert und getötet wurden.

Scotts verstörendem Drama ließ Bruckheimer eine ausgelassene Komödie folgen. David McNallys Familienfilm KANGAROO JACK („Kangaroo Jack“, 2003) brachte seiner Hauptfigur, einem digital kreierten Känguru, einen MTV Award in der Kategorie „Best Virtual Performance“ ein. Noch im gleichen Jahr stach Gore Verbinskis PIRATES OF THE CARIBBEAN: THE CURSE OF THE BLACK PEARL („Fluch der Karibik“, 2003) mit Johnny Depp, Orlando Bloom, Geoffrey Rush und Keira Knightley als angeheuerter Besatzung in See. Die unwiderstehliche Mischung aus Komödie, Abenteuer und Romantik spielte weltweit mehr als 630 Millionen Dollar ein, wurde für fünf Oscars® vorgeschlagen und ließ bisher drei sogar noch erfolgreichere Fortsetzungen folgen.

Zunächst aber kündigte der Blitz im Logo eine Reihe grundverschiedener Filme mit gewohnter Unterhaltungsqualität an. So inszenierte Michael Bay das Hit-Sequel BAD BOYS II („Bad Boys II“, 2003), erinnerte Joel Schumacher mit einer glänzenden Cate Blanchett in VERONICA GUERIN („Die Journalistin“, 2003) an die irische, von Gangsterbossen aus Dublin ermordete Reporterin, fand schließlich Antoine Fuqua mit Clive Owen in der Titelrolle einen neuen Erzählansatz für die mythische Legende von KING ARTHUR („King Arthur“, 2004).  

2004 begeisterte Jon Turteltaubs mit Nicolas Cage und Diane Kruger besetzter Hit NATIONAL TREASURE („Das Vermächtnis der Tempelritter“), ein spannender und humorvoller Abenteuerfilm über das Geheimnis eines verborgenen Schatzes, das Publikum und brachte weltweit mehr als 335 Millionen Dollar in die Kassen. 

Zwei Jahre später folgte James Gartners mit Josh Lucas besetztes Sportdrama GLORY ROAD („Spiel auf Sieg“, 2006). Die Geschichte  von Don Haskins, der 1966 als Coach am Texas Western College erstmals ein Basketballteam mit ausschließlich afroamerikanischen Spielern zur Meisterschaft der National Collegiate Athletic Association (NCAA) führte, wurde als „Bester Sportfilm des Jahres“ mit dem ESPY Award ausgezeichnet. Darüber hinaus erhielten die Autoren den Humanitas Prize für ein Drehbuch, „das aufrichtig komplexe menschliche Erfahrungen erforscht und dabei die positiven Werte im Leben in den Mittelpunkt stellt.“ 

Im Sommer 2006 segelte Gore Verbinskis PIRATES OF THE CARIBBEAN: DEAD MAN’S CHEST („Pirates of the Caribbean - Fluch der Karibik 2“) in die Rekordlisten. Das Sequel wurde nicht nur Bruckheimers kommerziell erfolgreichster Film, sondern setzte mit seinem US-Einspielergebnis von 132 Millionen Dollar in den ersten drei Tagen eine neue Bestmarke in der Geschichte der bewegten Bilder. Der Film übertraf schließlich alle Erwartungen, spielte bereits am Starttag 55,5 Millionen Dollar ein. Am Ende standen weltweit 1,1 Milliarden Dollar Umsatz auf der Habenseite, womit diese Fortsetzung zum damaligen Zeitpunkt der dritterfolgreichste Film aller Zeiten wurde und heute immer noch im erlauchten Kreis von nur 16 Filmen ist, die über 1 Milliarde Dollar Umsatz erzielten.

Mit der sechsten Zusammenarbeit mit Regisseur Tony Scott setzte Bruckheimer seine Hitserie fort. Denzel Washington, Jim Caviezel, Paula Patton und Val Kilmer übernahmen die Hauptrollen im Science-Fiction-Thriller DÉJÀ VU („Déjà Vu - Wettlauf gegen die Zeit“, 2006) und der Geschichte eines US-Bundesagenten, der sich in eine Fremde verliebt, während er im Wettlauf gegen die Zeit ihren brutalen Mörder zur Strecke bringen muss. 

Im Mai des nächsten Jahres startete PIRATES OF THE CARIBBEAN: AT WORLD’S END („Pirates of the Caribbean - Am Ende der Welt“, 2007) weltweit gleichzeitig seine Siegesfahrt. In der Folge brach der dritte Teil des Blockbuster-Franchises weitere nationale und internationale Rekorde, erreichte schließlich ein Einspielergebnis von 500 Millionen Dollar an außeramerikanischen Kinokassen - so schnell wie kein anderer Film vor ihm. Bereits Anfang Juli hatte der Film weltweit 960 Millionen Dollar in die Kassen gespült. Mit diesem Gesamtergebnis erhielt er schließlich den ehrenvollen Status, weltweit nicht nur der erfolgreichste Film des Jahres, sondern, zum damaligen Zeitpunkt, auch der sechsterfolgreichste überhaupt zu sein.

Im Dezember 2007 ging Jon Turteltaubs Schatzsuche mit Nicolas Cage in die zweite Runde. NATIONAL TREASURE: BOOK OF SECRETS („Das Vermächtnis des geheimen Buches“, 2007) erreichte am ersten Wochenende mit einem Einspiel von fast 45 Millionen Dollar bereits zehn Millionen Dollar mehr als der Vorgänger. Drei Wochen hintereinander setzte sich der Film, dessen Stammbesetzung mit Nicolas Cage, Jon Voight, Diane Kruger und Justin Bartha durch Oscar®-Preisträgerin Helen Mirren und den viermal für den Oscar® vorgeschlagenen Ed Harris prominent ergänzt worden war, an der Spitze der US-Kinocharts fest, erreichte schließlich, inklusive der außeramerikanischen Umsätze, ein Gesamteinspiel von 440 Millionen Dollar. 

Nach P. J. Hogans romantischer Komödie CONFESSIONS OF A SHOPAHOLIC („Shopaholic - Die Schnäppchenjägerin“, 2009), einer mit Isla Fisher besetzten Adaption von Sophie Kinsellas witzigem Bestseller, produzierte Bruckheimer den internationalen Kassenhit G-FORCE („G-Force - Agenten mit Biss“, 2009). Hoyt Yeatman, Oscar®-gekrönter Spezialist für visuelle Effekte, inszenierte das bahnbrechende 3D-Abenteuer, bei dem real gefilmte und digital realisierte Bilder perfekt harmonierten. In den Hauptrollen waren Bill Nighy, Zach Galifianakis und Will Arnett zu sehen, hinzu kamen Stars wie Nicolas Cage, Penélope Cruz, Tracy Morgan, Sam Rockwell, Jon Favreau und Steve Buscemi, die den animierten Figuren in der Originalfassung ihre Stimmen liehen. 

Jerry Bruckheimers nächstes Großprojekt für Walt Disney Pictures war PRINCE OF PERSIA: THE SANDS OF TIME („Prince of Persia - Der Sand der Zeit“, 2010), auch dieser Film ein Beweis für Bruckheimers vertrautes Streben nach Qualität . Mike Newell, Regisseur von HARRY POTTER AND THE GOBLET OF FIRE („Harry Potter und der Feuerkelch“, 2005), inszenierte mit Jake Gyllenhaal, Gemma Arterton, Sir Ben Kingsley und Alfred Molina in den Hauptrollen das epische Fantasyabenteuer, das nicht nur weltweit erfolgreich war, sondern auch das größte Einspiel einer Videogame-Adaption überhaupt für sich verbuchen konnte. 

Bruckheimers nächste Produktion THE SORCERER’S APPRENTICE („Duell der Magier“, 2010), eine einfalls- und und effektreiche Abenteuerkomödie, die von der gleichnamigen Sequenz im animierten Klassiker FANTASIA („Fantasia“, 1940) inspiriert wurde, brachte den Erfolgsproduzenten wieder mit Nicolas Cage und Jon Turteltaub, mit Star und Regisseur der Hitfilme „Das Vermächtnis der Tempelritter“ und das „Das Vermächtnis des geheimen Buches“ zusammen. In weiteren Rollen waren Jay Baruchel, Alfred Molina und Teresa Palmer zu sehen. 

2011 übernahm Johnny Depp in seiner preisgekrönten Rolle von Captain Jack Sparrow wieder das Kommando und begeisterte erneut und erstmals in 3D in Rob Marshalls Franchise-Fortsetzung PIRATES OF THE CARIBBEAN: ON STRANGER TIDES („Pirates of the Caribbean - Fremde Gezeiten“, 2011). Die in weiteren Rollen mit Penélope Cruz, Geoffrey Rush und Ian McShane besetzte Abenteuerkomödie spielte am Startwochenende international 256 Millionen Dollar ein, war damit international nicht nur der bisher erfolgreichste im Franchise, sondern brach international mit ihrem Startergebnis alle bestehenden Rekorde. In nur fünf Tagen hatte der Film sein internationales Einspiel auf 346,4 Millionen Dollar hochgeschraubt. Unter den vielen Rekordmarken, die „Pirates of the Caribbean - Fremde Gezeiten“ setzte, waren das viertgrößte internationale Starteinspiel aller Zeiten, der beste Starttag und das beste Startwochenende, die je ein Film im zunehmend wichtiger werdenden russischen Markt erzielen konnte, sowie das fünfthöchste amerikanische Startergebnis in der langen Geschichte der Walt Disney Studios. In nur 12 Tagen hatte der Film international ein Einspiel von 600 Millionen Dollar erreicht und damit den Rekord des Vorgängerfilms eingestellt. Und obwohl es im Sommer 2011 große Konkurrenz durch andere spektakuläre Filme gab, hielt sich das Piratenabenteuer in der zweiten Startwoche in über 50 Ländern auf dem ersten Platz der Charts. Am 20. Juni, exakt einen Monat nach seinem Start, gesellte sich „Pirates of the Caribbean - Fremde Gezeiten“ nach „Pirates of the Caribbean - Am Ende der Welt“ und „Pirates of the Caribbean - Fluch der Karibik 2“ auf die Liste der zehn erfolgreichsten Filme aller Zeiten – zum damaligen Zeitpunkt. Darüber hinaus gehört das vierte Abenteuer mit Captain Jack Sparrow zu nur acht Filmen, darunter auch der unmittelbare Vorgänger, die in weniger als sieben Wochen nach ihrem Start die Einspielmarke von einer Milliarde Dollar international knacken konnte.  

Insgesamt erzielten alle vier Filme aus dem Piraten-Franchise Einnahmen von etwa 3,7 Milliarden Dollar im Kinoeinsatz, 900 Millionen Dollar durch DVD- und Blu-ray-Verwertung und 1,6 Milliarden Dollar aus dem Merchandising. Damit kann man dieses Franchise mit Fug und Recht als internationales Phänomen der Unterhaltungskultur bezeichnen.

2000 schlug der Bruckheimer-Blitz erstmals auch im Fernsehen ein, als William Petersen und Marg Helgenberger die Hauptrollen im Serienphänomen „CSI: Crime Scene Investigation“ („CSI: Den Tätern auf der Spur“) spielten. Die Serie war bald die populärste im US-Fernsehen, lockte im Durchschnitt jede Woche 25 Millionen Zuschauer vor die Bildschirme. Zusammen mit den beiden Ablegern „CSI: Miami“ („CSI: Miami“) – 2005 weltweit die meistgesehene Serie überhaupt – und „CSI: NY“ („CSI: NY“) half das Flaggschiff des Franchises dabei, den in der Krise steckenden Sender CBS wieder zu einem Major Player zu machen. Juni 2012 wurde „CSI: Den Tätern auf der Spur“ auf dem Monte Carlo International TV Festival mit dem Publikumspreis, dem International TV Audience Award, ausgezeichnet. Die Serie verdiente sich diesen Preis, den sie bereits 2007, 2008, 2010 und 2011 und „CSI: Miami“ 2006 gewonnen hatte, als weltweit meistgesehene dramatische Serie des Jahres, die allein im Jahr 2009 73,8 Millionen Zuschauer vor die Bildschirme lockte.

Faszinierende Geschichten, die hohe Zuschauerquoten brachten, erzählten auch die folgenden Serienhits von Jerry Bruckheimer Television: „Without a Trace“ („Without a Trace - Spurlos verschwunden“), „Cold Case“ („Cold Case“), das Undercover-Drama „Dark Blue“ („Dark Blue“), mit dem Jerry Bruckheimer Television erstmals auch im amerikanischen Kabelfernsehen durchstartete, und der neunfache Emmy®-Preisträger „The Amazing Race“. August 2011 entwickelte Jerry Bruckheimer Television für ABC die innovative Gameshow „Take the Money and Run“, in der die landesweit im Einsatz befindlichen Kandidaten eine Stunde Zeit hatten, eine Aktentasche mit 100.000 Dollar zu verstecken, die dann von Ermittlern innerhalb von zwei Tagen gefunden werden musste. Gelang ihnen das, bekamen sie das Geld, das im Falle ihres Scheiterns an die Kandidaten ging. Herbst 2013 soll die neue Bruckheimer-Show, die mit Toni Colette und Dylan McDermott besetzte Thrillerserie „Hostages“, auf CBS erstmals ausgestrahlt werden. 

2004 nahm das Time Magazine Bruckheimer in seine Liste „Time 100“ auf, in der die weltweit einflussreichsten Männer und Frauen aufgeführt sind. Im gleichen Jahr schaffte er es an die Spitze der „Power List“ von Entertainment Weekly. 2006 wurde Bruckheimer eine weitere Ehrung zuteil. Das Branchenmagazin Variety machte ihn zum „Showman of the Year“. Diese von den wichtigsten Redakteuren und Journalisten des Magazins vergebene Auszeichnung wird für bemerkenswerte kommerzielle Ergebnisse, Innovationen und Durchbrüche in der Entertainment-Branche vergeben. Schließlich verlieh das Museum of Television and Radio Bruckheimer 2006 den Salute to Excellence Award für seine Verdienste im TV-Geschäft, gefolgt vom Norman Lear Achievement Award in Television, den die Producers Guild of America an Bruckheimer für seine herausragende Serienbilanz vergab. 

Im März 2010 verlieh die National Association of Theater Owners bei ihrem jährlichen Kongress ShoWest Bruckheimer den Lifetime Achievement Award. Es war die fünfte Ehrung, die ihm durch die amerikanischen Kinobesitzer zuteilwurde, nachdem diese ihn 1985, 1988 und 1999 als „Producer of the Year“ und 1998 zudem mit dem Box Office Achievement Award ausgezeichnet hatten. Am 17. Mai 2010 folgte eine weitere Ehrung, hinterließ Bruckheimer seine Hand- und Fußabdrücke im feuchten Beton vor dem legendären Grauman’s Chinese Theatre. Am Abend des gleichen Tages fand dort schließlich die US-Premiere von „Prince of Persia - Der Sand der Zeit“ statt, ehrte ihn auch das American Film Institute mit der Veranstaltung „A Cinematic Celebration of Jerry Bruckheimer“. Dabei wurden fünf seiner Blockbuster gezeigt, die von ihren Schauspielern und Regisseuren persönlich vorgestellt wurden.

2012 verlieh die Producers Guild of America Jerry Bruckheimer für seine bis heute erfolgreiche TV-Show „The Amazing Race“ den Ehrentitel „Outstanding Producer of Competition Television“. Im gleichen Jahr zeichnete ihn das Simon Wiesenthal Center mit dem prestigeträchtigen Humanitarian Award aus. Seit Kurzem, seit dem 24. Juni 2013, besitzt Bruckheimer auch seinen eigenen Stern auf dem Hollywood Walk of Fame, der seinen herausragenden Status im Showgeschäft wortwörtlich für die Nachwelt zementiert. 

In ihrer 2008 erschienenen Autobiografie „In the Frame - My Life in Words and Pictures“ erinnert sich Helen Mirren an die Dreharbeiten zu „Das Vermächtnis des geheimen Buches“ und beschreibt Bruckheimer als „einen sanften, hilfsbereiten und couragierten Mann, der das alte Sprichwort bestätigt: ‚Wer wagt, gewinnt.’“ 

Warum ist Jerry Bruckheimer so erfolgreich in vielen Genres und Medien? Die Gründe liegen auf der Hand: Er ist ein begnadeter Geschichtenerzähler, wagt viel ...  und gewinnt fast immer. Man muss nur nach dem Logo mit dem Blitz Ausschau halten. Danach folgen die besten Geschichten. 

Und die erzählt der Superproduzent auch in den nächsten Jahren. Gerade haben in  New York die Dreharbeiten zu dem ungewöhnlichen paranormalen Thriller BEWARE THE NIGHT begonnen. Scott Derrickson, der mit seinem Horrorhit THE EXORCISM OF EMILY ROSE („Der Exorzismus von Emily Rose“, 2005) international Aufsehen erregte, inszeniert den Film mit Eric Bana, Olivia Munn, Joel McHale und Sean Harris in den Hauptrollen. Der amerikanische Kinostart ist für Anfang 2015 geplant. Wenige Monate später soll auch das neueste Abenteuer mit Captain Jack Sparrow weltweit die Zuschauer begeistern. Inszeniert wird es vom norwegischen Regieduo Joachim Ronning und Espen Sandberg, dessen Abenteuerdrama KON TIKI („Kon Tiki“, 2012) als „Bester Fremdsprachiger Film“ für den Oscar® und den Golden Globe® nominiert wurde. 

Justin Haythe (Drehbuch, Story)

Justin Haythe kann als Drehbuchautor wie auch als Schriftsteller bereits große Erfolge vorweisen. Seine Adaption eines Romans von Richard Yates, die Regisseur Sam Mendes mit Leonardo DiCaprio und Kate Winslet in den Hauptrollen unter dem Titel REVOLUTIONARY ROAD („Zeiten des Aufruhrs“, 2008) in die Kinos brachte, erhielt Nominierungen für den Award der British Academy of Film and Television Arts (BAFTA), den Satellite Award sowie für den Scripter Award der University of Southern California (USC). 

Darüber hinaus schrieb der Brite das Originaldrehbuch zu Pieter Jan Brugges mit Robert Redford, Helen Mirren und Willem Dafoe besetztem Drama THE CLEARING („Anatomie einer Entführung“, 2004) sowie gemeinsam mit Regisseur Ric Roman Waugh das Skript zum Actiondrama SNITCH („Snitch - Ein riskanter Deal“, 2013), das Anfang Juni 2013 mit Dwayne Johnson und Susan Sarandon in den Hauptrollen auch in die deutschen Kinos kam. 

Mit dem englischen Verlagshaus Picador UK Publishing hat Haythe einen Vertrag auf zwei Romane abgeschlossen. Sein erster, die in London und Venedig angesiedelte Charakterstudie einer komplexen Mutter-Sohn-Beziehung, ist unter dem Titel „Honeymoon“ 2005 erschienen, wurde in den USA von Grove Press verlegt. Kurzgeschichten des Autors erschienen außerdem im Magazin Harpers.

Haythe lebt in Brooklyn, in der Ostküstenmetropole New York, wurde aber in London geboren und ging für seine Ausbildung in die USA. Er besuchte das Middlebury College in Vermont und machte seinen Abschluss in Kreativem Schreiben am Sarah Lawrence College im US-Bundesstaat New York. 

Ted Elliott & Terry Rossio (Drehbuch, Story, Ausführende Produzenten)

Ted Elliott und Terry Rossio sind viel beschäftigte und bereits Oscar®-nominierte Autoren, schrieben für Walt Disney Pictures und Jerry Bruckheimer Films die Drehbücher zu einer der erfolgreichsten Filmreihen der Filmgeschichte. Sie begann mit PIRATES OF THE CARIBBEAN: THE CURSE OF THE BLACK PEARL („Fluch der Karibik“, 2003) und wurde mit PIRATES OF THE CARIBBEAN: DEAD MAN’S CHEST („Pirates of the Caribbean - Fluch der Karibik 2“, 2005) sowie PIRATES OF THE CARIBBEAN: AT WORLD’S END („Pirates of the Caribbean - Am Ende der Welt“, 2007) fortgesetzt. 

Für Produzent Bruckheimer arbeitete das Duo auch am Drehbuch zu Hoyt Yeatmans Effektspaß G-FORCE („G-Force - Agenten mit Biss“, 2009) und an der Story zu John Turteltaubs Abenteuerkomödie NATIONAL TREASURE: BOOK OF SECRETS („Das Vermächtnis des geheimen Buches“, 2007) mit. Darüber hinaus verfassten sie auch das Drehbuch zu Andrew Adamsons und Vicky Jensons Animationshit SHREK („Shrek - Der tollkühne Held“, 2001), den ersten Gewinner des neu vergebenen Oscars® in der Kategorie „Bester Animationsfilm“. Für ihr Skript erhielten sie in der Kategorie „Bestes adaptiertes Drehbuch“ auch selbst eine Oscar®-Nominierung. 

Elliott und Rossio gehörten auch zum Autorenteam von Disneys Animationshit ALADDIN („Aladdin“, 1992). Der von Ron Clements und John Musker inszenierte Spaß mit Robin Williams als Stimme des Flaschengeists Dschinni war der größte Kassenhit des Jahres. Außerdem schrieben Elliott und Rossio auch die Drehbücher zu einigen nichtanimierten Filmhits – zu Richard Greenbergs mit Fred Savage besetztem Familienfilm LITTLE MONSTERS („Little Monsters“, 1989), zu Joe Dantes effektreichem Actionspaß SMALL SOLDIERS („Small Soldiers“, 1998), in dem Kirsten Dunst die weibliche Hauptrolle übernahm, sowie zu Martin Campbells mit Antonio Banderas und Anthony Hopkins besetztem Abenteuerfilm THE MASK OF ZORRO („Die Maske des Zorro“, 1998). Schließlich entwickelten sie auch die Story für Roland Emmerichs Actionabenteuer GODZILLA („Godzilla“, 1998).

1996 waren Elliott und Rossio die ersten Autoren, die als Drehbuchschreiber und Produzenten einen Exklusivvertrag mit DreamWorks SKG unterschrieben. Ergebnis dieser Zusammenarbeit waren neben „Small Soldiers“ und „Die Maske des Zorro“  auch einige Animationsprojekte. So schrieben sie neben „Shrek - Der tollkühne Held“ das Drehbuch zu Bibo Bergerons, Will Finns und Don Pauls THE ROAD TO EL DORADO („Der Weg nach El Dorado“, 2000) und waren kreative Berater bei Eric Darnells und Tim Johnsons Hit ANTZ („Antz“, 1998) sowie bei Patrick Gilmores und Tim Johnsons SINBAD: LEGEND OF THE SEVEN SEAS („Sinbad - Der Herr der sieben Meere“, 2003).

Ted Elliott und Terry Rossio arbeiten seit 1989 im Team und sind seit 1986  Mitglieder der Writers Guild of America.

Mike Stenson (Ausführender Produzent) 

Mike Stenson überwacht als Präsident von Jerry Bruckheimer Films alle Aspekte der Drehbuchentwicklung und Filmproduktion. Zuvor gehörte er in leitender Position zur Produktionsabteilung der Walt Disney Studios und war dabei mitverantwortlich für Jerry-Bruckheimer-Hits wie Michael Bays ARMAGEDDON („Armageddon - Das jüngste Gericht“, 1998) und THE ROCK („The Rock - Fels der Entscheidung“, 1996), Tony Scotts CRIMSON TIDE („Crimson Tide - In tiefster Gefahr“, 1995) und John N. Smiths DANGEROUS MINDS („Wilde Gedanken - Dangerous Minds“, 1995).

Als Produzent betreute Stenson Joel Schumachers BAD COMPANY („Bad Company“, 2002) und Dominic Senas GONE IN 60 SECONDS („Nur noch 60 Sekunden“, 2000), als Ausführender Produzent James Gartners GLORY ROAD („Spiel auf Sieg”, 2005), Jon Turteltaubs NATIONAL TREASURE („Das Vermächtnis der Tempelritter“, 2004), Antoine Fuquas KING ARTHUR („King Arthur”, 2004), Gore Verbinskis PIRATES OF THE CARIBBEAN: THE CURSE OF THE BLACK PEARL („Fluch der Karibik“, 2003), Michael Bays BAD BOYS II („Bad Boys II“, 2003), Joel Schumachers VERONICA GUERIN („Die Journalistin“, 2003), David MacNallys KANGAROO JACK („Kangaroo Jack”, 2003), Ridley Scotts BLACK HAWK DOWN („Black Hawk Down“, 2001), Michael Bays PEARL HARBOR („Pearl Harbor“, 2001), David McNallys COYOTE UGLY („Coyote Ugly“, 2000), Boaz Yakins REMEMBER THE TITANS („Gegen jede Regel“, 2000), Gore Verbinskis PIRATES OF THE CARIBBEAN: DEAD MAN’S CHEST („Pirates of the Caribbean - Fluch der Karibik 2”, 2006) und PIRATES OF THE CARIBBEAN: AT WORLD’S END („Pirates of the Caribbean - Am Ende der Welt”, 2007), Tony Scotts DÉJÀ VU („Déjà Vu - Wettlauf gegen die Zeit”, 2006), Jon Turteltaubs NATIONAL TREASURE: BOOK OF SECRETS („Das Vermächtnis des geheimen Buches“, 2007), P.J. Hogans CONFESSIONS OF A SHOPAHOLIC („Shopaholic - Die Schnäppchenjägerin“, 2009), Hoyt Yeatmans G-FORCE („G-Force - Agenten mit Biss“, 2009), Mike Newells PRINCE OF PERSIA: THE SANDS OF TIME („Prince of Persia - Der Sand der Zeit”, 2010), Jon Turteltaubs THE SORCERER’S APPRENTICE („Duell der Magier“, 2010) sowie Rob Marshalls PIRATES OF THE CARIBBEAN: ON STRANGER TIDES („Pirates of the Caribbean – Fremde Gezeiten”, 2011).

Geboren und aufgewachsen in Boston, schloss Stenson seine Studien in Harvard mit dem Examen in Wirtschaftswissenschaften und Betriebswirtschaft ab. Seine Karriere startete er als Produktionsassistent in New York, arbeitete dann zwei Jahre lang als Regieassistent und Produktionsleiter für unabhängig realisierte Film- und Fernsehprojekte und kehrte schließlich in seine Heimatstadt zurück, um seine Studien zu beenden. 

Nach dem Umzug nach Los Angeles nahm er zwei Jahre bei den Walt Disney Studios Spezialaufgaben wahr und schloss sich dann in leitender Position der Produktionsabteilung von Hollywood Pictures an. Erst zum Vice President, später zum Executive Vice President befördert, blieb er acht Jahre bei Walt Disney Studios und überwachte die Stoffentwicklung und Produktion sowohl für die Filme von Hollywood Pictures als auch von Touchstone Pictures. Außer den vielen Bruckheimer-Filmen betreute er dabei auch die Produktion einiger anderer Hits, darunter Brett Ratners RUSH HOUR („Rush Hour“, 1998), Jon Turteltaubs INSTINCT („Instinkt“, 1999), Ivan Reitmans SIX DAYS, SEVEN NIGHTS („Sechs Tage, sieben Nächte“, 1998) und Stephen Hereks MR. HOLLAND’S OPUS („Mr. Holland’s Opus“, 1995). 

Während seiner Zeit bei Disney erhielt Stenson viele Angebote von anderen Firmen, das Studio zu verlassen, doch erst 1998 reifte in ihm der Entschluss, dies auch zu tun. In seiner jetzigen Position an der Spitze von Jerry Bruckheimer Films setzt er Bruckheimers Plan, die Produktionsaktivitäten im Filmsektor noch auszuweiten, in die Tat um. 

Nach LONE RANGER hat Stenson als Ausführender Produzent die Arbeit an Scott Derricksons paranormalem Thriller BEWARE THE NIGHT aufgenommen, der Anfang 2015 Premiere feiern soll. 

Chad Oman (Ausführender Produzent)

Als Produktionschef von Jerry Bruckheimer Films überwacht Chad Oman jeden Aspekt in der Entwicklung und Produktion von Kinofilmen. Im Team mit Bruckheimer produzierte er Boaz Yakins REMEMBER THE TITANS („Gegen jede Regel“, 2000) mit Denzel Washington sowie David McNallys COYOTE UGLY („Coyote Ugly“, 2000) mit Piper Perabo und John Goodman in den Hauptrollen.

Für Jerry Bruckheimer Films betreute er als Ausführender Produzent zuletzt Jon Turteltaubs THE SORCERER’S APPRENTICE („Duell der Magier“, 2010), Hoyt Yeatmans G-FORCE („G-Force - Agenten mit Biss“, 2009) und P.J. Hogans CONFESSIONS OF A SHOPAHOLIC („Shopaholic - Die Schnäppchenjägerin“, 2009). Die gleiche Position bekleidete er zuvor bei Joel Schumachers Kritikererfolg VERONICA GUERIN („Die Journalistin“, 2003) wie auch bei einer Reihe von  Blockbustern. Darunter fallen Gore Verbinskis PIRATES OF THE CARIBBEAN: THE CURSE OF THE BLACK PEARL („Fluch der Karibik“, 2003), PIRATES OF THE CARIBBEAN: DEAD MAN’S CHEST („Pirates of the Caribbean - Fluch der Karibik 2”, 2006) und PIRATES OF THE CARIBBEAN: AT WORLD’S END („Pirates of the Caribbean - Am Ende der Welt, 2007), außerdem Michael Bays BAD BOYS II („Bad Boys II“, 2003), PEARL HARBOR („Pearl Harbor“, 2001) und ARMAGEDDON („Armageddon - Das jüngste Gericht“, 1998), Ridley Scotts BLACK HAWK DOWN („Black Hawk Down“, 2001), Dominic Senas GONE IN 60 SECONDS („Nur noch 60 Sekunden“, 2000), Tony Scotts ENEMY OF THE STATE („Der Staatsfeind Nr. 1“, 1998) und DÉJÀ VU („Déjà Vu - Wettlauf gegen die Zeit”, 2006), Simon Wests CON AIR („Con Air“, 1997), James Gartners GLORY ROAD („Spiel auf Sieg”, 2005) und  Jon Turteltaubs NATIONAL TREASURE: BOOK OF SECRETS („Das Vermächtnis des geheimen Buches”, 2007).

Außer seiner Tätigkeit für Jerry Bruckheimer Films und der Mitarbeit an sämtlichen Filmproduktionen der Company überwachte Oman auch die Produktion verschiedener TV-Projekte, darunter die mit Annie Potts besetzte Serie „Dangerous Minds“, ein Ableger des gleichnamigen Kinohits, sowie den TV-Film „Swing Vote“ („Swing Vote - Die entscheidende Stimme“), der nach einem Drehbuch von Ron Bass mit Andy Garcia in der Hauptrolle realisiert wurde. 

Vor seiner Zeit bei Simpson Bruckheimer, die 1995 begann, war Oman Mitbegründer der Motion Picture Corporation of America. Sechs Jahre blieb er der unabhängig operierenden Produktionsgesellschaft treu und verließ sie schließlich als Senior Vice President of Production. 

In seiner Karriere vor Simpson Bruckheimer war Oman Assoziierter Produzent von Peter und Bobby Farrellys Komödie DUMB AND DUMBER („Dumm und Dümmer“, 1994), Ausführender Produzent von Emilio Estevez’ Drama THE WAR AT HOME (1995), in dem neben Estevez auch Kathy Bates und Martin Sheen zu sehen waren, sowie Ko-Produzent von P. J. Pesces mit Sam Elliott besetztem Western THE DESPERATE TRAIL („Erbarmungslos gehetzt“, 1995) und Phedon Papamichaels Thriller SKETCH ARTIST („Farben des Todes“, 1992) mit Drew Barrymore und Sean Young in den Hauptrollen. Als Produzent betreute er darüber hinaus Jack Sholders Thriller SKETCH ARTIST II: HANDS THAT SEE („Das Porträt des Killers“, 1995) mit Courteney Cox sowie William Currans Thriller LOVE, CHEAT AND STEAL („Böse Schatten“, 1993) mit John Lithgow und Eric Roberts. 

Oman, der im texanischen Wichita Falls geboren wurde, machte seinen Abschluss in Finanzwissenschaften an der Southern Methodist University in der Nähe von Dallas. Danach belegte er Drehbuchkurse bei einem Ergänzungsstudium an der University of California, Los Angeles, und nahm an der New York University an einem Lehrgang in Filmproduktion teil.

Nach LONE RANGER gehört er als Ausführender Produzent zur Crew des von Jerry Bruckheimer produzierten und von Scott Derrickson inszenierten paranormalen Thrillers BEWARE THE NIGHT, der mit Eric Bana in der Hauptrolle Anfang 2015 in die amerikanischen Kinos kommen soll. 

Eric Ellenbogen (Ausführender Produzent) 

Eric Ellenbogen leitet zusammen mit John Engelman DreamWorks Classics. Die Company, die aus ihrer Firma Classic Media hervorging und nach dem Erwerb durch DreamWorks Animation ihren neuen Namen erhielt, ist im Besitz der Rechte an einigen der populärsten Figuren der Popkultur. Darunter finden sich der Lone Ranger, Lassie, Casper, das freundliche Gespenst, Richie Rich, Underdog, die Figuren aus der Kinderbuchreihe „Where’s Wally“ („Wo ist Walter“) sowie die Zeichentrickhelden der Bullwinkle Studios, Mr. Peabody and Sherman. Bei letzterem Duo handelt es sich um einen hyperintelligenten Hund und seinen adoptierten menschlichen Sohnt. Beide werden wird in einer Produktion von DreamWorks Animation im nächsten Jahr einen großen Leinwandauftritt erhalten, den Rob Minkoff unter dem Titel MR. PEABODY & SHERMAN („Die Abenteuer von Mr. Peabody & Sherman“) inszenieren wird. 

Bevor er mit Engelman Classic Media gründete, war Ellenbogen Präsident und Geschäftsführer von Marvel Enterprises, von einer Firma, die inzwischen zum Imperium der Walt Disney Company gehört. Davor leitete er Broadway Video Entertainment, die in New York ansässige Film- und TV-Produktionsgesellschaft von Lorne Michaels. 

Eric McLeod (Ausführender Produzent)

Seit Anfang der 1990er Jahre hat Eric McLeod als Produzent, Ausführender Produzent und Produktionsleiter an vielen Filmen mitgearbeitet. Darunter fallen als Ausführender Produzent auch die von Gore Verbinski inszenierten Jerry-Bruckheimer-Hits PIRATES OF THE CARIBBEAN: DEAD MAN’S CHEST („Pirates of the Caribbean - Fluch der Karibik 2“, 2006) und PIRATES OF THE CARIBBEAN: AT WORLD’S END („Pirates of the Caribbean - Am Ende der Welt“, 2007) sowie Mike Newells Fantasyabenteuer PRINCE OF PERSIA: THE SANDS OF TIME („Prince of Persia - Der Sand der Zeit“, 2010). 

Als Produzent hat McLeod auch Tony Scotts Actiondrama UNSTOPPABLE („Unstoppable - Außer Kontrolle“, 2010), Ben Stillers Satire TROPIC THUNDER („Tropic Thunder“, 2008), Doug Limans Actionhit MR. & MRS. SMITH („Mr. & Mrs. Smith“, 2005), Tarsem Singhs Thriller THE CELL („The Cell“, 2000) und die Jay- Roach-Komödien AUSTIN POWERS IN GOLDMEMBER („Austin Powers in Goldständer“, 2002) und AUSTIN POWERS: THE SPY WHO SHAGGED ME („Austin Powers - Spion in geheimer Missionarsstellung“, 1999) betreut. Beim Start des Powers-Phänomens, bei Jay Roachs AUSTIN POWERS: INTERNATIONAL MAN OF MYSTERY („Austin Powers - Das Schärfste, was Ihre Majestät zu bieten hat“, 1997), hatte Eric McLeod den Posten eines Ausführenden Produzenten inne. Die gleiche Aufgabe übernahm er später auch bei Jay Chandrasekhars Komödie THE DUKES OF HAZZARD („Ein Duke kommt selten allein“, 2005), Bo Welchs Kinderbuchverfilmung THE CAT IN THE HAT („Ein Kater macht Theater“, 2003), Tom Deys Actionkomödie SHOWTIME („Showtime“, 2002) und Blair Hayes’ Komödie BUBBLE BOY („Bubble Boy - Leben hinter Plastik“, 2001).

Außerdem war McLeod in den ersten Jahren seiner Karriere Koproduzent von Steven Baigelmans Dramödie FEELING MINNESOTA („Minnesota“, 1996) und Lesli Linka Glatters nostalgischer Dramödie NOW AND THEN („Now & Then - Damals und heute“, 1995). Als Herstellungsleiter gehörte er auch zur Crew von Jessie Nelsons Drama CORRINA, CORRINA („Corrina, Corrina“, 1994) und Gus Van Sants schräger Komödie EVEN COWGIRLS GET THE BLUES („Even Cowgirls Get the Blues“, 1993), als Assozierter Produzent unterstützte er Regisseur Christian Duguay bei der Herstellung seines Thrillers LIVE WIRE („Hydrotoxin - Die Bombe tickt in dir“, 1992).

Bei einigen der genannten Filme war McLeod auch als Produktionsleiter tätig – einen Posten, den er darüber hinaus auch bei Tony Scotts Thriller ENEMY OF THE STATE („Der Staatsfeind Nr.1“, 1998), seiner ersten Zusammenarbeit mit Jerry Bruckheimer, bei Barry Levinsons Satire WAG THE DOG („Wag the Dog - Wenn der Schwanz mit dem Hund wedelt“, 1997), John Duigans erotischem Drama WIDE SARGASSO SEA („Sargasso Sea“, 1993) und bei Michael Tolkins Drama THE RAPTURE („Dunkle Erleuchtung“, 1991) innehatte.

Schließlich hat McLeod bei einigen Filmen auch die Aufgaben eines Produktionskoordinators übernommen, darunter bei John Waters’ Komödie CRY-BABY („Cry-Baby“, 1990), Gus Van Sants Drama DRUGSTORE COWBOY („Drugstore Cowboy“, 1989) und bei John G. Avildsens Sportdrama 8 SECONDS („8 Seconds - Tödlicher Ehrgeiz“, 1994).

Nach LONE RANGER gehört McLeod als Produzent zum Kreativteam von Carl Rinschs Actiondrama 47 RONIN, das am 14. Januar nächsten Jahres auch in die deutschen Kinos kommen soll, und betreut als Ausführender Produzent Michael Manns neuen Film, den Actionthriller CYBER. 

Bojan Bazelli (Kamera)

Bojan Bazelli wurde in einer adriatischen Küstenstadt im heutigen Montenegro geboren und ist einer der innovativsten Bildmagier der Filmbranche, gleichermaßen beschäftigt mit Avantgarde- und Mainstreamprojekten. Jerry Bruckheimer und Regisseur Jon Turteltaub engagierten Bazelli bereits für das Fantasyabenteuer THE SORCERER’S APPRENTICE („Duell der Magier“, 2010), nachdem Bazellis innovative Lichtsetzung bei Hoyt Yeatmans von Bruckheimer produziertem 3-D-Familienspaß G-FORCE („G-Force - Agenten mit Biss, 2009) beide beeindruckt hatte. Auch Gore Verbinski kennt Bazellis Kompetenz bereits aus eigener Erfahrung, 

fotografierte der Bildzauberer doch schon Verbinskis verstörenden Horrorthriller THE RING („Ring“, 2002). 

Seit Marshall Herskovitz’ Kostümdrama DANGEROUS BEAUTY („Dangerous Beauty - Die Kurtisane von Venedig“, 1998) setzt Bazelli das Licht auch bei großen  Studioproduktionen, darunter bei Doug Limans erfolgreicher Actionkomödie MR. & MRS. SMITH („Mr. & Mrs. Smith“, 2005), Adam Shankmans Musicals HAIRSPRAY („Hairspray“, 2007) und ROCK OF AGES („Rock of Ages“, 2012) sowie bei Steve Antins musikalischem Drama BURLESQUE („Burlesque“, 2010). 

In den ersten Jahren seiner Karriere in den USA gehörte er aber zu den Säulen des Independentfilms, bebilderte unter anderem Michael Tolkins Drama THE RAPTURE („Dunkle Erleuchtung“, 1991), Bill Dukes Kriminaldrama DEEP COVER („Jenseits der weißen Linie“, 1992), zu dem Tolkin das Drehbuch geschrieben hatte, Dominic Senas Regiedebüt KALIFORNIA („Kalifornia“, 1993) sowie Abel Ferraras Kultfilm KING OF NEW YORK („King of New York“, 1990). 
Bazellis Faszination für bewegte Bilder begann im Alter von 7 Jahren, als ihn sein Vater in einen Filmvorführraum mitnahm. Aus der tiefen Neugier, wie denn ein Filmprojektor auf eine weit entfernte Leinwand so wunderschöne Bilder zaubern konnte, entwickelte sich nach dem Schulabschluss der Wunsch, diese Faszination auch beruflich zu nutzen. So begann Bazelli sein Studium an der Film- und Fernsehfakultät der Akademie der Musischen Künste in Prag. Einer seiner Studentenfilme beeindruckte Kultregisseur Abel Ferrara so sehr, dass er Bazelli anbot, in New York sein Update von „Romeo und Julia“, das romantische Bandendrama CHINA GIRL („China Girl“, 1987), zu fotografieren. Bojan Bazelli akzeptierte und lebt seit den Dreharbeiten in den USA, heute mit Frau und Sohn in Los Angeles. 

Bazelli setzte auch das Licht bei zahllosen TV-Spots und Musikclips und wurde 1996 und 1998 von der Association of Independent Commercial Producers (AICP) als „Bester Kameramann“ ausgezeichnet. Darüber hinaus holte er Gold als „Bester Kameramann“ bei den CLIO-Awards 1998, wurde „Kalifornia“ 1993 auf dem Montreal Film Festival mit dem Kamerapreis ausgezeichnet und wurde seine Bildgestaltung für „King of New York“ schließlich für einen Independent Spirit Award nominiert.

Jess Gonchor (Produktionsdesign)

Jess Gonchor ist langjähriger Mitarbeiter von Joel und Ethan Coen, gehörte auch beim aktuellen, bei den Internationalen Filmfestspielen von Cannes uraufgeführten Film des gefeierten Regieduos, dem absurd-komischen Musikerporträt INSIDE LLEWYN DAVIS („Inside Llewyn Davis“, 2013), zur Crew der Coen-Brüder. Für sein Produktionsdesign zu deren Western-Remake TRUE GRIT („True Grit“, 2010) wurde er für einen Oscar® und den Award seiner Gilde, der Art Directors Guild, vorgeschlagen. Weitere Nominierungen für diese Gilde-Auszeichnung erhielt er für die Coen-Inszenierungen A SERIOUS MAN („A Serious Man“, 2009) und NO COUNTRY FOR OLD MEN („No Country for Old Men“, 2007). Darüber hinaus war er auch bei der Komödie BURN AFTER READING („Burn After Reading - Wer verbrennt sich hier die Finger?“, 2008) für die Coens unverzichtbar. 

Mehrfach holte ihn auch Regisseur Bennett Miller in sein Team. Zuletzt für sein auf einer wahren Geschichte beruhendes Drama FOXCATCHER, das noch dieses Jahr Premiere feiern soll, davor auch bei seinem für sechs Oscars® vorgeschlagenen Sportdrama MONEYBALL („Die Kunst zu gewinnen - Moneyball“, 2011) und seinem biografischen Drama CAPOTE („Capote“, 2005), das für fünf Oscars® vorgeschlagen wurde. Miller hatte wie Gonchor die Mamaroneck High School  im Großraum New York besucht, auf der Gonchors Interesse für das Theater geweckt worden war. Später studierte Gonchor an der State University of New York, einem College in Brockport. 

Zu seinen weiteren Filmen als Produktionsdesigner zählen Sam Mendes’ Beziehungsdramödie AWAY WE GO („Away We Go - Auf nach Irgendwo“, 2009) und David Frankels Bestselleradaption THE DEVIL WEARS PRADA („Der Teufel trägt Prada“, 2006). Darüber hinaus gehörte er zum Ausstatterteam von Edward Zwicks Dramen THE LAST SAMURAI („Last Samurai“, 2003) und THE SIEGE („Ausnahmezustand“, 1998) sowie von Brad Silberlings romantischem Drama CITY OF ANGELS („Stadt der Engel“, 1998) und Nicholas Hytners Bühnenverfilmung THE CRUCIBLE („Hexenjagd“, 1996). Seit einiger Zeit inszeniert Gonchor auch Werbespots für das amerikanische Fernsehen, zuletzt etwa für die aktuelle Kampagne der Organisation A Partnership for a Drug-free America. 

Mark „Crash“ McCreery (Produktionsdesign)

Mark McCreery arbeitet mit den verschiedensten Aufgabenbereichen seit fast 25 Jahren in der Filmbranche, darunter als Puppenspieler, Zeichner, Ausstatter und Mitgestalter fantastischer Kreaturen. Der in Colorado Springs im US-Bundesstaat Colorado geborene Allrounder besuchte mit einem Stipendium das Art Center College of Design im kalifornischen Pasadena, machte dort 1988 seinen Abschluss. Noch im gleichen Jahr lernte er Stan Winston, den Guru für mechanische Spezialeffekte und kabelgesteuerte fantastische Geschöpfe, kennen. Damit begann eine Zusammenarbeit, die zwölf Jahre Bestand haben sollte. Für Winstons Company, das Stan Winston Studio, arbeitete McCreery  an Tim Burtons romantischem Märchendrama EDWARD SCISSORHANDS („Edward mit den Scherenhänden“, 1990), sein Debüt in der Branche, gefolgt von James Camerons Hit TERMINATOR 2 („Terminator 2 - Tag der Abrechnung“, 1991) und Burtons Comicverfilmung BATMAN RETURNS („Batmans Rückkehr“, 1992), für die er Danny DeVitos Make-up als Penguin entwarf. 

Mit Steven Spielbergs JURASSIC PARK („Jurassic Park“, 1993) erfüllte sich für McCreery ein Kindheitstraum. Für diesen Welthit entwickelte er nicht nur Designkonzepte für die Dinosaurier, sondern gehörte auch zu den Spezialisten, die über Kabelverbindungen und Funksteuerung Winstons animatronischen Kreaturen Leben einhauchte. Danach gehörte er im Auftrag von Winston auch zu den Special-Effects- und Make-up-Crews von Neil Jordans Bestselleradaption INTERVIEW WITH THE VAMPIRE („Interview mit einem Vampir“, 1994), Rachel Talalays Comicverfilmung TANK GIRL („Tank Girl“, 1995), John Frankenheimers  Horror-Remake THE ISLAND OF DR. MOREAU („D.N.A. - Experiment des Wahnsinns“, 1996), Peter Hyams’ Horrorthriller THE RELIC („Das Relikt“, 1997) und von Steven Spielbergs Actionabenteuer THE LOST WORLD: JURASSIC PARK („Vergessene Welt: Jurassic Park“, 1997). 

Im gleichen Jahr begann auch seine Zusammenarbeit mit Gore Verbinski bei dessen Regiedebüt MOUSEHUNT („Mäusejagd“, 1997). Es folgten diverse Filme aus dem fantastischen Genre, bei dem er unterschiedliche Design- und Illustrationsaufgaben wahrnahm. Darunter fallen Joe Dantes SMALL SOLDIERS („Small Soldiers“, 1998), David Kelloggs INSPECTOR GADGET („Inspector Gadget“, 1999), Peter Hyams’ END OF DAYS („End of Days - Nacht ohne Morgen“, 1999), Dean Parisots GALAXY QUEST („Galaxy Quest - Planlos durchs Weltall“, 1997), Joe Johnstons von Spielberg produzierte Fortsetzung JURASSIC PARK 3 („Jurassic Park 3“, 2001), Simon Wells’ THE TIME MACHINE („The Time Machine“, 2002), Lawrence Kasdans DREAMCATCHER („Dreamcatcher“, 2003) sowie Ang Lees HULK („Hulk“, 2003). 

Mit PIRATES OF THE CARIBBEAN: THE CURSE OF THE BLACK PEARL („Fluch der Karibik“, 2003) begann die langjährige Zusammenarbeit mit Produzent Jerry Bruckheimer. Der Hit war gleichzeitig auch McCreerys zweiter Film für Gore Verbinski, der auf den Profi auch bei den von ihm inszenierten Fortsetzungen, bei PIRATES OF THE CARIBBEAN: DEAD MAN’S CHEST („Pirates of the Caribbean - Fluch der Karibik 2“, 2006) und PIRATES OF THE CARIBBEAN: AT WORLD’S END („Pirates of the Caribbean - Am Ende der Welt“, 2007), nicht verzichten wollte. Verbinski ermöglichte McCreery auch den Sprung zum Produktionsdesigner bei seinem Animationsspaß RANGO („Rango“, 2011). 

LONE RANGER ist McCreerys zweiter Film als Produktionsdesigner, nachdem er in den letzten Jahren an den Spezialeffekten diverser Filme aus dem fantastischen Genre mitgearbeitet hat. Darunter fallen Stephen Sommers’ VAN HELSING („Van Helsing“, 2004), M. Night Shyamalans Inszenierungen THE VILLAGE („The Village - Das Dorf“, 2004) und LADY IN THE WATER („Das Mädchen aus dem Wasser“, 2006), Peter Hyams’ A SOUND OF THUNDER („A Sound of Thunder“, 2005), Andrew Adamsons Franchiseouvertüre THE CHRONICLES OF NARNIA: THE LION, THE WITCH AND THE WARDROBE („Die Chroniken von Narnia - Der König von Narnia“, 2005), Mark Steven Johnsons GHOST RIDER („Ghost Rider“, 2007), Kevin Limas ENCHANTED („Verwünscht“, 2007), Adam Shankmans BEDTIME STORIES („Bedtime Stories“, 2008) sowie Mike Newells PRINCE OF PERSIA: THE SANDS OF TIME („Prince of Persia - Der Sand der Zeit“, 2010). 

Craig Wood (Schnitt) 

Craig Wood hat bisher alle Filme von Regisseur Gore Verbinski geschnitten. Die Zusammenarbeit begann mit der Slapstickkomödie MOUSE HUNT („Mäusejagd“, 1997). Fortgesetzt wurde sie mit dem komische und dramatische Facetten zeigenden  Roadmovie THE MEXICAN („Mexican“, 2001), das Stars wie Julia Roberts, Brad Pitt und James Gandolfini anlockte, sowie mit THE RING („Ring“, 2002), dem verstörenden, mit Naomi Watts besetzten Remake von Hideo Nakatas Horrorfilm RINGU („Ring - Das Original“, 1998). 

Seine größten Erfolge feierte er mit Verbinskis Piraten-Franchise, mit PIRATES OF THE CARIBBEAN: THE CURSE OF THE BLACK PEARL („Fluch der Karibik“, 2003),  

der ihm den Eddie Award der American Cinema Editors (ACE) einbrachte. Nominiert für diesen Preis wurde er überdies für PIRATES OF THE CARIBBEAN: DEAD MAN’S CHEST („Pirates of the Caribbean - Fluch der Karibik 2”, 2006) und PIRATES OF THE CARIBBEAN: AT WORLD’S END („Pirates of the Caribbean - Am Ende der Welt”, 2007). Schließlich war Wood auch Cutter von Verbinskis tragikomischer Familiengeschichte THE WEATHER MAN („The Weather Man“, 2005) sowie von dessen Animationshit RANGO („Rango“, 2011), für den er erneut mit dem Eddie Award ausgezeichnet wurde.  

Zu den weiteren Filmen, an deren Schnitt er mitarbeitete, zählen Bronwen Hughes’ romantische Komödie FORCES OF NATURE („Auf die stürmische Art“, 1999), Randall Wallaces Kriegsdrama WE WERE SOLDIERS („Wir waren Helden“, 2002), Guillermo Arriagas Familiendrama THE BURNING PLAIN („Auf brennender Erde“, 2008) und John Hillcoats Bestselleradaption THE ROAD („The Road“, 2009). 

Nach LONE RANGER hat ihn Regiedebütant Carl Rinsch als Cutter für sein Actiondrama 47 RONIN verpflichtet, das am 9.Januar 2014 auch in den deutschen Kinos anlaufen soll. 

James Haygood (Schnitt)

James Haygood war Cutter der David-Fincher-Erfolge THE GAME („The Game“, 1997), FIGHT CLUB („Fight Club“, 1999) und PANIC ROOM („Panic Room“, 2002), bevor der Meisterregisseur Angus Wall, der „Panic Room“ zusammen mit Haygood geschnitten hatte, zu seinem Stamm-Cutter machte. 

Zu seinen weiteren wichtigen Filmen zählen ausgefallene Independentprojekte wie Michel Gondrys romantisches Drama ETERNAL SUNSHINE OF THE SPOTLESS MIND („Vergiss mein nicht“, 2004), Michael Polishs Familiendramödie THE ASTRONAUT FARMER („Astronaut Farmer“, 2006) und Matt Checkowskis und Kurt Mattilas Komödie THE ALIBI („Alibi“, 2006), aber auch aufwendige Studioproduktionen wie Spike Jonzes Kinderbuchverfilmung WHERE THE WILD THINGS ARE („Wo die wilden Kerle wohnen“, 2009) und Joseph Kosinskis Science-Fiction-Epos TRON: LEGACY („Tron: Legacy“, 2010). 

Tim Alexander (Visual Effects Supervisor)

Tim Alexander ist eines der jungen, aber bereits sehr erfahrenen Special-Effects-Genies der renommierten Trickschmiede Industrial Light and Magic (ILM), hat mit Regisseur Gore Verbinski bereits bei dessen Oscar®-gekröntem Animationsspaß RANGO („Rango“, 2011) zusammengearbeitet. 

Im Auftrag von ILM gehörte er als Visual Effects Supervisor auch zu den Crews von Joe Johnstons Abenteuerfilm HIDALGO („Hidalgo - 3000 Meilen zum Ruhm“, 2004), Kerry Conrans Science-Fiction-Abenteuer SKY CAPTAIN AND THE WORLD OF TOMORROW („Sky Captain And the World of Tomorrow“, 2004) und Mark Waters’ Kinderbuchverfilmung THE SPIDERWICK CHRONICLES („Die Geheimnisse der Spiderwicks“, 2008). 

Zu den Höhepunkten seiner bisherigen Karriere zählen Wolfgang Petersens Abenteuerdrama THE PERFECT STORM („Der Sturm“, 2000), für das er eine Nominierung  für den Award der British Academy of Film and Television Arts (BAFTA) erhielt. Die gleiche Ehrung wurde ihm zuteil für Mike Newells Franchise-Fortsetzung HARRY POTTER AND THE GOBLET OF FIRE („Harry Potter und der Feuerkelch”, 2005) und HARRY POTTER AND THE HALF-BLOOD PRINCE („Harry Potter und der Halbblutprinz”, 2009), inszeniert von David Yates, der ihn auch für HARRY POTTER AND THE ORDER OF THE PHOENIX („Harry Potter und der Orden des Phönix“, 2007) engagierte.
Gary Brozenich (Visual Effects Supervisor)

Gary Brozenich ist langjähriger Mitarbeiter der Londoner Niederlassung der Moving Picture Company (MPC), einer der führenden, international operierenden britischen Effektschmieden. Für MPC betreute er als Visual Effects Supervisor unter anderem die Fantasyhits WRATH OF THE TITANS („Zorn der Titanen“, 2012), inszeniert von Jonathan Liebesman, und CLASH OF THE TITANS („Kampf der Titanen“, 2010), inszeniert von Louis Leterrier, außerdem Rob Marshalls Abenteuerkomödie PIRATES OF THE CARIBBEAN: ON STRANGER TIDES („Pirates of the Caribbean - Fremde Gezeiten“, 2011), Joe Johnstons Horrordrama THE WOLFMAN („Wolfman“, 2010), Tim Burtons Horrormusical SWEENEY TODD: THE DEMON BARBER OF FLEET STREET („Sweeney Todd - Der teuflische Barbier aus der Fleet Street“, 2007) sowie Ron Howards Bestsellerverfilmung THE DA VINCI CODE („The Da Vinci Code - Sakrileg“, 2006). 

Darüber hinaus arbeitete er auch an Ridley Scotts visuell prachtvollem Historienepos KINGDOM OF HEAVEN („Königreich der Himmel“, 2005) mit, für das er gemeinsam mit drei Kollegen mit dem Award der Visual Effects Society (VES) ausgezeichnet wurde. Diese Ehrung wurde ihm und drei Kollegen auch für eine herausragende Folge der  populären Historienserie „Rome“ („Rom“) zuteil, für die er, gemeinsam mit mehreren Kollegen, auch für den Emmy® vorgeschlagen wurde. 

John Frazier (Koordinator Spezialeffekte) 

John Frazier war zuletzt Special Effects Supervisor bei vier enorm erfolgreichen Großproduktionen, bei Sam Raimis Fantasyepos OZ THE GREAT AND POWERFUl („Die fantastische Welt von Oz“, 2013), Marc Webbs Comicverfilmung THE AMAZING SPIDER-MAN („The Amazing Spider-Man“, 2012), Michael Bays Franchise-Fortsetzung TRANSFORMERS: DARK OF THE MOON („Transformers 3“, 2011) und bei Rob Marshalls Abenteuerkomödie PIRATES OF THE CARIBBEAN: ON STRANGER TIDES („Pirates of the Caribbean - Fremde Gezeiten“, 2011). Diesen kreativen Posten hatte er auch bereits bei Gore Verbinskis PIRATES OF THE CARIBBEAN: AT WORLD’S END („Pirates of the Caribbean - Am Ende der Welt“, 2007) inne, der ihm eine Oscar®-Nominierung einbrachte. 

John Frazier wurde am 23. September 1944 in der kalifornischen Kleinstadt Richmond geboren. Er war noch ein Kind, als er mit seiner Familie nach Südkalifornien umzog, wo er dann aufwuchs. Nach seinem Abschluss an der Canoga Park High School studierte er am Los Angeles Trade Technical College Hochhauskonstruktionstechnik und Freeway Design. 1963 begann er, Requisiten für Spezialeffekte für den Nachtclub Haunted House in Hollywood zu entwerfen. Der Besitzer erkannte Fraziers Fähigkeiten und besorgte ihm einen Job beim TV-Sender NBC. 1970 schloss sich Frazier der Gewerkschaft Local 44 an und wandte sich danach der Entwicklung von Spezialeffekten für Kinofilme zu. Seitdem hat er als Special Effects Supervisor oder Special Effects Coordinator an über 40 Filmen mitgearbeitet. 

Mit insgesamt zehn Oscar®-Nominierungen gehört Frazier zu den angesehensten Profis der Branche. Er erhielt sie für Jan de Bonts Actiondrama TWISTER („Twister“, 1996), der ihm zudem den Award der British Academy of Film and Television Arts (BAFTA) einbrachte, für Michael Bays Welthit ARMAGEDDON („Armageddon - Das jüngste Gericht“, 1998), Wolfgang Petersens Katastrophendrama THE PERFECT STORM („Der Sturm“, 2000), Michael Bays Kriegsdrama PEARL HARBOR („Pearl Harbor“, 2001), Sam Raimis Comichit SPIDER-MAN („Spider-Man“, 2002), Wolfgang Petersens Katastrophenfilm POSEIDON („Poseidon“, 2006), Michael Bays Welthit TRANSFORMERS („Transformers“, 2007), Gore Verbinskis „Pirates of the Caribbean - Am Ende der Welt“ und Michael Bays „Transformers 3“. Gewonnen hat er den Oscar® schließlich für Sam Raimis Hitsequel SPIDER-MAN 2 („Spider-Man 2“, 2004). 

Seine Zusammenarbeit mit Produzent Jerry Bruckheimer schließt neben den vier Filmen der PIRATES OF THE CARIBBEAN-Saga, „Armageddon - Das jüngste Gericht“ und „Pearl Harbor“ auch Jon Turteltaubs Fantasyabenteuer THE SORCERER’S APPRENTICE („Duell der Magier“, 2010) ein.  Darüber hinaus bewies er seine Kompetenz auch bei Clint Eastwoods Oscar®-Western UNFORGIVEN („Erbarmungslos“, 1992), Jan de Bonts Actionthriller SPEED („Speed“, 1994), bei Wolfgang Petersens Virusthriller OUTBREAK („Outbreak - Lautlose Killer“, 1995), Sam Raimis Franchise-Ouvertüre SPIDER-MAN („Spider-Man“, 2002), Rob Cohens Actionthriller XXX („XXX - Triple X“, 2002) und bei den Tony-Scott-Inszenierungen UNSTOPPABLE („Unstoppable - Außer Kontrolle“, 2010) und THE TAKING OF PELHAM 123 („Die Entführung der U-Bahn 123“, 2009). 
Vor LONE RANGER arbeitete John Frazier, der in Südkalifornien lebt und für seine Mitwirkung an TV-Werbespots zwei CLIO Awards erhielt, auch an Michael Bays Actionfilm PAIN & GAIN („Pain & Gain“, 2013) und M. Night Shyamalans Science-Fiction-Abenteuer AFTER EARTH („After Earth“, 2013). Sein nächstes Projekt ist Marc Webbs Comic-Fortsetzung THE AMAZING SPIDER-MAN 2, deren deutscher Kinostart für April nächsten Jahres geplant ist. 

Penny Rose (Kostüme)

Für Produzent Jerry Bruckheimer und Regisseur Gore Verbinski entwarf Penny Rose bereits die Kostüme für die Welterfolge PIRATES OF THE CARIBBEAN: THE CURSE OF THE BLACK PEARL („Fluch der Karibik“, 2003), PIRATES OF THE CARIBBEAN: DEAD MAN’S CHEST („Pirates of the Caribbean - Fluch der Karibik 2“, 2006) und PIRATES OF THE CARIBBEAN: AT WORLD’S END („Pirates of the Caribbean - Am Ende der Welt“, 2007). Für alle Teile der Trilogie wurde Rose für Awards der Costume Designers Guild vorgeschlagen, darüber hinaus erhielt sie für die ersten zwei Teile Nominierungen für einen Award der British Academy of Film and Television Arts (BAFTA). Auch Regisseur Rob Marshall wollte für seinen Franchise-Beitrag PIRATES OF THE CARIBBEAN: ON STRANGER TIDES („Pirates of the Caribbean - Fremde Gezeiten“, 2011) auf die Kompetenz der Britin nicht verzichten. Schließlich war sie mit Antoine Fuquas Actionepos KING ARTHUR („King Arthur“, 2004) und Mike Newells Fantasyabenteuer PRINCE OF PERSIA: THE SANDS OF TIME („Prince of Persia - Der Sand der Zeit“, 2010) bei zwei weiteren Bruckheimer-Produktionen für die Kostüme zuständig.

Schon für Alan Parkers hoch gelobtes musikalisches Drama EVITA („Evita“, 1996), eine mit Madonna und Jonathan Pryce besetzte Verfilmung von Andrew Lloyd Webbers und Tim Rices berühmtem Musical, hatte Rose eine Nominierung für den Award der British Academy of Film and Television Arts (BAFTA) erhalten. Es war ihre bislang letzte Zusammenarbeit mit Regisseur Parker, der Erfolge wie THE ROAD TO WELLVILLE („Willkommen in Wellville“, 1992), THE COMMITMENTS („Die Commitments“, 1991) und PINK FLOYD: THE WALL („Pink Floyd: The Wall“, 1982) vorausgegangen waren. 

Zu ihren weiteren wichtigen Filmen zählen Gore Verbinskis Beziehungsdramödie THE WEATHER MAN („The Weather Man“, 2005), Guy Jenkins romantisches Drama THE SLEEPING DICTIONARY („Selima und John“, 2003), zwei Remakes französischer Filmerfolge, Neil Jordans Drama THE GOOD THIEF („The Good Thief“, 2002) und zuvor Jean-Marie Gauberts Komödie JUST VISITING („Just Visiting“, 2001), sowie Nancy Meyers’ Remake eines Disney-Klassikers, THE PARENT TRAP („Ein Zwilling kommt selten allein“, 1998).

Davor entwarf Penny Rose die Kostüme für Brian DePalmas Agententhriller MISSION: IMPOSSIBLE („Mission: Impossible“, 1996), für Richard Attenboroughs romantische Dramen SHADOWLANDS („Shadowlands - Ein Geschenk des Himmels“, 1993) und IN LOVE AND WAR („In Love and War“, 1996) sowie für Christopher Hamptons CARRINGTON („Carrington - Liebe bis in den Tod“, 1995) und Vincent Wards MAP OF THE HUMAN HEART („Flucht aus dem Eis“, 1993) – beides ebenfalls romantische Dramen. Außerdem kleidete sie die Stars in Bill Forsyths Komödie LOCAL HERO („Local Hero“, 1983), Pat O’Connors Drama CAL („Cal“, 1984), Marek Kanievskas Drama ANOTHER COUNTRY („Another Country“, 1984) und Jean-Jacques Annauds Abenteuer-Film QUEST FOR FIRE („Am Anfang war das Feuer“, 1981) ein.

In den letzten Jahren gehörte Rose auch zu den Teams von Walt Beckers, für Walt Disney Pictures realisierter und mit Tim Allen, Martin Lawrence und John Travolta besetzter Hitkomödie WILD HOGS („Born to Be Wild - Saumäßig unterwegs“, 2007), von Oliver Parkers und Barnaby Thompsons Komödie ST. TRINIAN’S („Die Girls von St. Trinian“, 2007), von Paul Weilands romantischer Komödie MADE OF HONOR („Verliebt in die Braut“, 2000) und von Tony Scotts Actionthriller UNSTOPPABLE („Unstoppable - Außer Kontrolle“, 2010). Darüber hinaus kleidete sie auch die große Besetzung der preisgekrönten Miniserie „The Pacific“ („The Pacific“) ein, wurde dafür erstmals für einen Emmy® nominiert. 

Ihre Karriere begann die gebürtige Britin, die auch fließend Französisch und Italienisch spricht, an den Bühnen im Londoner West End und im englischen Fernsehen. Sie entwarf auch Kostüme für Werbespots und lernte so Regisseure wie Alan Parker, Adrian Lyne, Ridley und Tony Scott sowie Hugh Hudson kennen, die sich später alle im Kino einen Namen machten. 

Nach LONE RANGER gehört Penny Rose auch zur Crew einer weiteren Produktion von Jerry Bruckheimer, von Carl Rinschs Actiondrama 47 RONIN. 

Joel Harlow (Make-up für Johnny Depp & Leiter Make-up-Effekte)

Joel Harlow gehört zu den angesehensten und innovativsten Make-up-Spezialisten Hollywoods. Gemeinsam mit Barney Burman und Mindy Hall wurde er für J.J. Abrams’ Science-Fiction-Reboot STAR TREK („Star Trek“, 2010) mit dem Oscar® ausgezeichnet. 

Mit Gore Verbinskis Hit PIRATES OF THE CARIBBEAN: THE CURSE OF THE BLACK PEARL („Fluch der Karibik“, 2003) begann die langjährige Zusammenarbeit mit Produzent Jerry Bruckheimer, Regisseur Gore Verbinski und Star Johnny Depp. Unterschiedliche Aufgaben in Make-up-Design und Make-up-Gestaltung ausfüllend, gehörte er auch zu den Crews von Verbinskis PIRATES OF THE CARIBEAN: DEAD MAN’S CHEST („Pirates of the Caribbean - Fluch der Karibik 2“, 2006) und PIRATES OF THE CARIBBEAN: AT WORLD’S END („Pirates of the Caribbean - Am Ende der Welt“, 2007), war er bei Rob Marshalls PIRATES OF THE CARIBBEAN: ON STRANGER TIDES („Pirates of the Caribbean - Fremde Gezeiten“, 2011) Leiter des kompletten Make-up-Departments. Die Zusammenarbeit mit Johnny Depp als dessen persönlicher Make-up-Spezialist setzte sich fort bei Tim Burtons Inszenierungen ALICE IN WONDERLAND („Alice im Wunderland“, 2010) und DARK SHADOWS („Dark Shadows“, 2012), bei Florian Henkel von Donnersmarcks Actionkomödie THE TOURIST („The Tourist“, 2010) sowie bei Bruce Robinsons Romanadaption THE RUM DIARY („Rum Diary“, 2011). Auch bei Kameramann Wally Pfisters Regiedebüt TRANSCENDENCE wird Hauptdarsteller Johnny Depp auf seinen Make-up-Magier nicht verzichten. 

Joel Harlow wurde in der Kleinstadt Grand Forks im US-Bundesstaat North Dakota geboren. Seine Leidenschaft für den Film begann, als er zum ersten Mal Merian C. Coopers und Ernest B. Schoedsacks Fantasyklassiker KING KONG („King Kong und die Weiße Frau“, 1933) sah. Als Student zog er nach New York, studierte Animation an der School of Visual Arts, doch seine wahre Leidenschaft gehörte längst dem Design von speziellen Make-up-Effekten. In New York sammelte er auf diesem Gebiet zunächst Erfahrungen bei Billigproduktionen von Troma Entertainment, darunter bei Michael Herz’ und Lloyd Kaufmans Low-Budget-Hits THE TOXIC AVENGER PART II („Atomic Hero“, 1989) und THE TOXIC AVENGER PART III: THE LAST TEMPTATION OF TOXIE („Toxies letzte Schlacht“, 1989) sowie bei Frank Henenlotters Horrorfilm BASKET CASE 2 („Basket Case 2“, 1990). 

Danach schlug Harlow seine Zelte in Los Angeles auf, arbeitete dort für verschiedene  

auf Make-up-Effekte spezialisierte Firmen, landete schließlich bei Steve Johnsons Company XFC, Inc., der er acht Jahre lang als Make-up-Designer bei mehreren Filmen verbunden blieb. Anfang der 2000er Jahre wurden die Projekte, an denen er mitarbeitete, immer aufwendiger und prestigeträchtiger. Darunter fallen Ron Howards Fantasykomödie HOW THE GRINCH STOLE CHRISTMAS („Der Grinch“, 2000), Steven Spielbergs Science-Fiction-Drama A.I. ARTIFICIAL INTELLIGENCE („A.I - Künstliche Intelligenz“, 2001), Tim Burtons Science-Fiction-Remake PLANET OF THE APES („Planet der Affen“, 2001) und Francis Lawrences Comicverfilmung CONSTANTINE („Constantine“, 2005). 

In den letzten Jahren gehörte er als Make-up-Guru mit unterschiedlichen Aufgabenbereichen auch zu den Crews von Jonathan Liebesmans Science-Fiction-Thriller BATTLE: LOS ANGELES („World Invasion: Battle Los Angeles“, 2011), Martin Campbells Comicadaption GREEN LANTERN („Green Lantern“, 2011), Christopher Nolans Science-Fiction-Hit INCEPTION („Inception“, 2010) und Ron Howards Bestsellerverfilmung ANGELS & DEMONS („Illuminati“, 2009). 

Harlows Firma, Joel Harlow Designs, bedient das ganze Spektrum an Anforderungen, die innovatives Make-up-Design, spezielle Make-up-Effekte und prosthetische Applikationen betreffen – im Labor, bei der Entwicklung dieser Effekte, wie auch am Set. Harlows Erfahrungen kamen auch einigen TV-Projekten zugute. Für seine Arbeit an den Miniserien „The Stand“ („Stephen Kings The Stand - Das letzte Gefecht“) und „The Shining“ („The Shining“), die beide auf Vorlagen des Bestsellerautors basierten, wurde der Amerikaner mit dem Emmy® ausgezeichnet, weitere Emmy®-Nominierungen erhielt er für die Serien „Mad Men“ („Mad Men“), „Carnivale“ („Carnivale“) und „Buffy the Vampire Slayer“ („Buffy - Im Bann der Dämonen“). 

Hans Zimmer (Musik)

Hans Zimmer ist einer der erfolgreichsten und mit über 100 Filmen auch produktivsten Filmkomponisten überhaupt. Unter seinen vielen Auszeichnungen finden sich ein Oscar®, zwei Golden Globes®, vier Grammys® und der prestigeträchtige Henry Mancini Award for Lifetime Achievement, den ihm die American Society of Composers, Authors and Publishers (ASCAP) 2003 für sein eindrucksvolles und einflussreiches musikalisches Schaffen verliehen hat.  

LONE RANGER ist die aktuellste Zusammenarbeit des geborenen Frankfurters mit Produzent Jerry Bruckheimer und Regisseur Gore Verbinski. Für Verbinski vertonte er bereits den Horrorhit THE RING („Ring“, 2002), den Animationsspaß RANGO („Rango“, 2011) sowie die Bruckheimer-Produktionen PIRATES OF THE CARIBBEAN: THE CURSE OF THE BLACK PEARL („Fluch der Karibik“, 2003), PIRATES OF THE CARIBBEAN: DEAD MAN’S CHEST („Pirates of the Caribbean - Fluch der Karibik 2“, 2006) und PIRATES OF THE CARIBBEAN: AT WORLD’S END („Pirates of the Caribbean - Am Ende der Welt“, 2007). Darüber hinaus schrieb er die Musik für weitere Bruckheimer-Produktionen, darunter Tony Scotts U-Boot-Thriller CRIMSON TIDE („Crimson Tide - In tiefster Gefahr“, 1995) und Ridley Scotts Actiondrama BLACK HAWK DOWN („Black Hawk Down“, 2001). 

Wie gefragt und produktiv der Deutsche ist, zeigen allein seine Projekte der letzten Jahre. Seine Landsmännin Sandra Nettelbeck konnte ihn aktuell für ihr prominent besetztes romantisches Drama MR. MORGAN’S LAST LOVE („Mr. Morgan’s Last Love“, 2013) gewinnen, Zack Snyder holte ihn für sein Comic-Reboot MAN OF STEEL („Man of Steel“, 2013) an Bord, Christopher Nolan verpflichtete ihn für sein Comicdrama THE DARK KNIGHT RISES („The Dark Knight Rises“, 2012) zum vierten Mal und wird die Zusammenarbeit auch bei seinem neuen Projekt INTERSTELLAR fortsetzen. Darüber hinaus komponierte Zimmer die Musik zu Eric Darnells, Tom McGraths und Conrad Vernons Animationshit MADAGASCAR 3: EUROPE’S MOST WANTED („Madagascar 3 - Flucht durch Europa“, 2012), Jennifer Yuhs Animationsfilm KUNG FU PANDA 2 („Kung Fu Panda 2“, 2011), Tom McGraths Animationserfolg MEGAMIND („Megamind“, 2010), Guy Ritchies Actionkomödie SHERLOCK HOLMES: A GAME OF SHADOWS („Sherlock Holmes - Spiel im Schatten“, 2011), Nancy Meyers’ romantischer Komödie IT’S COMPLICATED („Wenn Liebe so einfach wäre“, 2009) sowie für Ron Howards Inszenierungen FROST/NIXON („Frost/Nixon“, 2008) und ANGELS & DEMONS („Illuminati“, 2009). Trotz dieser gewaltigen Palette an Kompositionen fand Zimmer auch noch die Zeit, die Titelmusik für die Eröffnungssequenz der erfolgreichen Miniserie „The Bible“ zu schreiben, die Mark Burnett für den US-Kabelsender History Channel entwickelte. 

Hans Zimmer entwickelte schon früh ein Interesse für die Musik, spielte nach seinem Umzug aus seiner Heimat Deutschland nach England in mehreren Bands, die er zum Teil auch produzierte. Die bekannteste war die Pop-Band The Buggles, die mit  „Video Killed the Radio Star“ nicht nur einen Hit landeten, sondern auch das erste Musikvideo, das je auf MTV ausgestrahlt wurde, produzierten. Doch Zimmer zog es zur Filmmusik, und als er den etablierten britischen Filmkomponisten Stanley Myers kennenlernte, wurde sein Wunsch Wirklichkeit. Mit Myers gründete der gebürtige Frankfurter in London die Lillie Yard Recording Studios, arbeitete er gemeinsam an der Musik zu Filmen wie Stephen Frears’ Erfolg MY BEAUTIFUL LAUNDRETTE („Mein wunderbarer Waschsalon“, 1985).

Doch es war einer seiner frühen eigenverantwortlich komponierten Soundtracks zu Chris Menges’ Apartheid-Drama A WORLD APART („Zwei Welten“, 1988), der Hollywoods Interesse erregte. Regisseur Barry Levinson jedenfalls war beeindruckt genug, um Zimmer für seinen Welthit RAIN MAN („Rain Man“, 1988) zu verpflichten. 

Auf Anhieb wurde der Soundtrack zu Zimmers erstem US-Film für den Oscar® vorgeschlagen – acht weitere Nominierungen für den wichtigsten Filmpreis sollten folgen.

Nachdem Zimmer nach Hollywood gezogen war und musikalisch bereits die unterschiedlichsten Genres erforscht hatte, wandte er sich seinem ersten Animationsfilm zu. Seine Musik zu Rogers Allers’ und Rob Minkoffs Welthit THE LION KING („Der König der Löwen“, 1994) , die vergleichbare afrikanische Einflüsse zeigte wie schon „Zwei Welten“, brachte Zimmer den Oscar® ein. Bis heute hat sich Zimmers Soundtrack, der auch Songs von Elton John und Tim Rice enthält, 15 Millionen Male verkauft, während das gleichnamige Musical mit dem Tony®, Amerikas wichtigstem Theaterpreis, ausgezeichnet wurde und sich am Broadway zum Musical mit der neuntlängsten Laufzeit entwickelte.

Im Laufe seiner Karriere hat Zimmer für zahlreiche weitere Animationsfilme den Soundtrack oder einzelne Songs komponiert. So schrieb er mit Bryan Adams vier Songs für Kelly Asburys und Lana Cooks Zeichentrickfilm SPIRIT: STALLION OF THE CIMARRON („Spirit - Der wilde Mustang“, 2002), darunter auch „Here I Am“, der für den Golden Globe® vorgeschlagen wurde, außerdem die Musik zu David Silvermans THE SIMPSONS MOVIE („Die Simpsons - Der Film“, 2007) und Mark Osbornes und John Stevensons KUNG FU PANDA („Kung Fu Panda“, 2008). Darüber hinaus arbeitete er zusammen mit will.i.am an Eric Darnells und Tom McGraths Hit MADAGASCAR: ESCAPE 2 AFRICA („Madagascar 2“, 2008). 

Zimmers einzigartige Qualität besteht nicht zuletzt darin, mühelos zwischen Filmen unterschiedlichen Anspruchs, Budgets und Genres hin und her zu surfen. So vertonte er kleiner budgetierte Filme und Komödien wie Bruce Beresfords Bühnenadaption DRIVING MISS DAISY („Miss Daisy und ihr Chauffeur“, 1989), Peter Weirs romantische Komödie GREEN CARD („Green Card - Scheinehe mit Hindernissen“, 1990), Tony Scotts Quentin-Tarantino-Adaption TRUE ROMANCE („True Romance“,1993), James L. Brooks’ romantische Komödie AS GOOD AS IT GETS („Besser geht’s nicht“, 1997) und Nancy Myers’ romantische Komödie SOMETHING’S GOTTA GIVE („Was das Herz begehrt“, 2003), aber auch große Blockbuster. Darunter fallen Tony Scotts U-Boot-Drama CRIMSON TIDE („Crimson Tide - In tiefster Gefahr“, 1995), John Woos Actionsequel MISSION: IMPOSSIBLE 2 („Mission: Impossible 2“, 2000), Ridley Scotts’ Hits HANNIBAL („Hannibal“, 2001) und BLACK HAWK DOWN („Black Hawk Down“, 2001), Edward Zwicks Historienepos THE LAST SAMURAI („Last Samurai“, 2003), Christopher Nolans Franchisestart BATMAN BEGINS („Batman Begins“, 2005) und Ron Howards Bestsellerverfilmung THE DA VINCI CODE („The Da Vinci Code - Sakrileg“, 2006). 

Bemerkenswert neben seiner konkurrenzlosen Arbeitsgeschwindigkeit und der Quote der neuen Projekte, denen er sich verschreibt, ist vor allem seine Fähigkeit, verschiedene Genres musikalisch neu zu erfinden. Das gelang ihm exemplarisch für das Drama bei RAIN MAN, für den Actionfilm bei Ridley Scotts BLACK RAIN („Black Rain“, 1989), für das Historienepos bei Scotts GLADIATOR („Gladiator“, 2000) - ein Soundtrack, der für den Golden Globe® nominiert wurde, sich weltweit drei Millionen Male verkaufte und sogar ein Nachfolgealbum, „Gladiator: More Music from the Motion Picture“, rentabel machte, für das Kriegsdrama bei Terrence Malicks THE THIN RED LINE („Der schmale Grat“, 1998) oder für die Comicverfilmung düsterer Prägung bei Christopher Nolans THE DARK KNIGHT („The Dark Knight“, 2008).  

Viele Jahre nachdem er selbst einer Band angehört hatte, dirigierte er 2000 erstmals live seine Musik bei einem Konzert im Rahmen des 27. Flanders International Film Festival im belgischen Ghent. Ein 100-köpfiges Orchester, begleitet von einem Chor in gleicher Stärke, trug ausgewählte, neue orchestrierte Filmmusiken Zimmers vor. Der Live-Mitschnitt des Konzerts wurde später vom Label Decca als Konzertalbum mit dem Titel „The Wings of a Film: The Music of Hans Zimmer“ auf den Markt gebracht. 

Zimmer ist auch bekannt dafür, junge talentierte Komponisten als Mentor zu unterstützen, hat im kalifornischen Santa Monica vor vielen Jahren die „Ideenfabrik“ Remote Control Productions lanciert, die diesen Nachwuchstalenten ein kreatives Umfeld und Aufträge aus der Branche ermöglichte. Darunter fallen auch zwei deutsche Landsleute, Marc Streitenfeld, der zuletzt die Musik zu Ridley Scotts Science-Fiction-Hit PROMETHEUS („Prometheus - Dunkle Zeichen“, 2012) schrieb, und Ramin Djawadi, der unter anderem für die Musik zu Jon Favreaus Comichit IRON MAN („Iron Man“, 2008) verantwortlich zeichnet. Weitere ehemalige oder aktuelle Mitarbeiter seiner „Ideenfabrik“ sind John Powell, Komponist der BOURNE-Trilogie, Harry Gregson-Williams, der unter anderem gemeinsam mit Powell die Musik zu Andrew Adamsons und Vicky Jensons Animationshit SHREK („Shrek - Der tollkühne Held“, 2001) komponierte, Geoff Zanelli, auf den unter anderem der Soundtrack zu D.J. Carusos Thriller DISTURBIA („Disturbia“, 2007) zurückgeht, Heitor Pereira, Komponist von Matthew O’Callaghans Animationsfilm CURIOUS GEORGE („Coco - Der neugierige Affe“, 2006), Henry Jackman, der die Musik zu Rob Lettermans und Conrad Vernons Animationsspaß MONSTERS VS. ALIENS („Monsters vs. Aliens“, 2009) schrieb, James Dooley, der für die Musik zu allen Folgen der TV-Serie „Pushing Daisies“ („Pushing Daisies“) verantwortlich zeichnet, James Levine, der als Komponist zur Crew der Hitserie „Nip/Tuck“ („Nip/Tuck - Schönheit hat ihren Preis“) zählte, Rupert Gregson-Williams, der die Musik zu Terry Georges Drama HOTEL RWANDA („Hotel Ruanda“, 2004) komponierte, Steve Jablonsky, auf den die Soundtracks zu Michael Bays TRANSFORMERS-Trilogie zurückgehen, sowie Trevor Morris, der unter anderem die Musik zur Historienserie „The Tudors“ („Die Tudors“) schrieb. 

Im Laufe seiner fast 30 Jahre umspannenden Karriere hat Hans Zimmer zahllose Preise und Ehrungen erhalten. Darunter fallen 10 Golden Globe®-Nominierungen, 10 Grammy®-Nominierungen und 9 Oscar®-Nominierungen, die bisher letzte für Christopher Nolans Drama INCEPTION („Inception“, 2010). Sein düsterer, innovativer und pulsierend kraftvoller Score wurde von vielen Kritikerverbänden zum Besten des Jahres 2010 ernannt, wurde neben dem Oscar® auch für den Golden Globe®, den Award der British Academy of Film and Television Arts (BAFTA), den Grammy® und den Critics Choice Award vorgeschlagen. Seine acht weiteren Oscar®-Nominierungen verteilen sich auf Guy Ritchies Actionkomödie SHERLOCK HOLMES („Sherlock Holmes“, 2009), die bereits erwähnten „Rain Man“, „Gladiator“, „Der König der Löwen“, „Besser geht’s nicht“ und „Der schmale Grat“, außerdem Penny Marshalls Fantasyromanze THE PREACHER’S WIFE („Rendezvous mit einem Engel“, 1997) und Brenda Chapmans und Steve Hickners Animationsfilm THE PRINCE OF EGYPT („Der Prinz von Ägypten“, 1998). Zu seinen weiteren Ehrungen zählen der Lifetime Achievement Award in Film Composition, den ihm der National Board of Review verlieh, sowie der Stern mit seinem Namen, der seit Dezember 2010 den Hollywood Walk of Fame ziert. Zudem war Zimmer 2012 musikalischer Leiter der 84. Oscar®-Verleihung. 

Seine neuen Projekte nach LONE RANGER sind Steve McQueens historisches Drama 12 YEARS A SLAVE, der Fantasyfilm WINTER’S TALE, mit dem Drehbuchautor Akiva Goldsman sein Regiedebüt feiert, sowie Ron Howards Rennfahrerdrama RUSH. 


