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Kurzinhalt 

Drei Jahre nach dem Unfalltod der bekannten Kriegsfotografin Isabelle Reed (ISABELLE HUPPERT) 

bringen die Vorbereitungen zu einer großen Retrospektive ihren Ehemann Gene (GABRIEL BYRNE) 

und die beiden Söhne Jonah (JESSE EISENBERG) und Conrad (DEVIN DRUID) wieder zusammen. Als 

anlässlich der Ausstellung ein Artikel in der New York Times erscheinen soll, der die wahren 

Umstände von Isabelles Tod aufzudecken droht, müssen die Drei zum ersten Mal wirkliches 

Verständnis füreinander entwickeln...  

 

Pressenotiz 

Nach „Auf Anfang“ (OT: „[:Reprise]“, 2006) und „Oslo, 31. August“ (2011) erweist sich auch der dritte 

Film des norwegischen Ausnahmeregisseurs Joachim Trier LOUDER THAN BOMBS als „wunderbare 

Perle der Filmkunst“ (programmkino.de). 

Familiengeheimnisse, Enttäuschungen, Sehnsüchte und Illusionen bestimmen dieses klug 

konstruierte und einfühlsame Drama. Isabelle Huppert („Madame Bovary“, „Die Klavierspielerin“), 

Gabriel Byrne („Fräulein Smillas Gespür für Schnee, „Die üblichen Verdächtigen“, „In Treatment – Der 

Therapeut“), Jesse Eisenberg („The Social Network“, „Die Unfassbaren – Now You See Me“, „Night 

Moves“) und Upcoming Star Devin Druid („Louie“) fügen einzelne Bruchstücke zu einem Mosaik der 

Erinnerung zusammen. Großartig erzähltes Arthouse-Kino! 

 

Synopsis 

Drei Jahre sind seit dem Unfalltod der renommierten Kriegsfotografin Isabelle Reed (ISABELLE 

HUPPERT) vergangen. Nun sollen ihre wichtigsten Werke in einer Retrospektive ausgestellt werden. 

Für die Vorbereitungen zur Ausstellung kehrt ihr ältester Sohn Jonah (JESSE EISENBERG) in das 

Elternhaus zurück – es ist das erste Mal seit der Geburt seiner kleinen Tochter. Familienvater Gene 

(GABRIEL BYRNE), der einst seine Schauspielkarriere für das Familienleben an den Nagel gehängt 

hatte und seither als Gymnasiallehrer ein eher konturloses Berufsleben führt, trägt noch immer 

schwer am plötzlichen Tod Isabelles. Er stürzt sich in eine kurze und heftige Affäre mit seiner Kollegin 

Hannah (AMY RYAN), die ihm seine innere Leere aber nur noch schmerzhafter bewusst macht. Hinzu 

kommt, dass sich Conrad (DEVIN DRUID), sein jüngerer Sohn, spürbar sowohl vor ihm als auch seiner 

Umwelt verschließt und die meiste Zeit in Computerspielen abtaucht. Erst mit einer ebenso 

merkwürdigen wie hochpoetischen Liebeserklärung an eine Schulfreundin wagt er einen Schritt aus 

seinem Kokon. Nähe und Gemeinsamkeit – auch in der Erinnerung an Isabelle – sind für den 

Teenager nur schwer herzustellen. Jonah, das „Wunderkind“ der Familie, kann vor seinen Problemen 

ebenfalls nicht länger davonlaufen. Seine übersteigerten Ansprüche an die eigene akademische 

Laufbahn und die Verantwortung, die seine kleine Familie mit sich bringt, belasten ihn zunehmend. 

Dann trifft er auch noch unverhofft auf seine frühere „große“ Liebe Erin (RACHEL BROSNAHAN). Bei 

ihr kann er, wenn auch nur vorübergehend, Verständnis finden und zur Ruhe kommen. Der 

oberflächliche Familienfrieden droht schließlich vollends zu zerbrechen, als Isabelles langjähriger 

Kollege Richard (DAVID STRATHAIRN) zur Eröffnung der großen Ausstellung eine Kolumne in der New 

York Times veröffentlichen will. Darin will er die wahren Umstände von Isabelles Tod offenbaren, die 
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dem Jüngsten Sohn, Conrad, bisher zum Schutz verschwiegen wurden. So hatte sich seit Isabelles Tod 

jeder in seine eigene Welt verkrochen. Ein klärendes Gespräch wird unvermeidbar – als vielleicht 

letzte Chance, die tiefe Kluft innerhalb der Familie zu überwinden. 

 

Cast & Crew 

Regie     Joachim Trier 

Drehbuch     Joachim Trier, Eskil Vogt 

Kamera     Jakob Ihre 

Schnitt    Olivier Bugge Coutté 

Musik    Ola Fløttum 

Produktion    

Motlys, Animal Kingdom, Arte France Cinéma, Bona 

Fide Productions, Memento Films Production, Nimbus 

Darsteller     

Gabriel Byrne, Isabelle Huppert, Jesse Eisenberg, Amy 

Ryan, David Strathairn, Rachel Brosnahan, Ruby Jerins 

 

Über Joachim Trier 

Joachim Trier, 1974 in Norwegen geboren, zählt zu den derzeit angesehensten Regisseuren und 

Drehbuchautoren im internationalen Filmgeschäft. Seine von der Kritik gefeierten und 

preisgekrönten Spielfilme „Auf Anfang“ (2006) und „Oslo. 31. August“ (2011), für die er gemeinsam 

mit Eskil Vogt auch das Drehbuch schrieb, wurden zu internationalen Festivals wie Cannes, Sundance, 

Toronto, Karlovy Vary, Göteborg, Mailand und Istanbul eingeladen. „Oslo, 31. August“ wurde 2011 

für die Sektion Un Certain Regard in Cannes ausgewählt und – mit über 180.000 Besuchern in 

Frankreich - für einen César als Bester ausländischer Film nominiert.  

Für „Auf Anfang“ erhielt Trier 2007 eine Amanda, den größten Filmpreis Norwegens, für den Besten 

Norwegischen Film, die Beste Regie und das Beste Drehbuch. In den USA wurde der Film von 

Miramax unter Verleih genommen. Er war der norwegische Oscar®-Beitrag für den Besten 

Fremdsprachigen Film 2006. In Deutschland ist „Auf Anfang“ im Verleih der MFA+ Filmdistribution in 

den Kinos gestartet.  

Die New York Times feierte Joachim Trier als großartiges Naturtalent und zählte ihn 2013 zu den 20 

Regisseuren, die man unbedingt im Auge behalten sollte. In erneuter Zusammenarbeit mit Eskil Vogt 

ist LOUDER THAN BOMBS Triers Regiedebüt in englischer Sprache und zudem sein erster Film im 

Wettbewerb von Cannes. 
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Gespräch mit JOACHIM TRIER 

Was ist die Geschichte hinter dem Titel? Worauf bezieht er sich? Ist LOUDER THAN BOMBS eine 

Kriegsgeschichte? 

Wir haben nach einem Titel gesucht, der eine Balance schaffen kann zwischen den kleinen und zarten 

Schmerzen im Familienleben sowie den großen Ambitionen und den Erfahrungen einer Mutter, die 

im Ausland als Kriegsfotografin arbeitet.  

Dass sich Schmerzen nicht vergleichen lassen, finde ich faszinierend. Natürlich ist LOUDER THAN 

BOMBS auch der Titel des ersten amerikanischen Albums der Band The Smiths.  

Aber der Film handelt weder vom Krieg noch von The Smiths. Ich habe auch herausgefunden, dass 

sich The Smiths den Titel von der amerikanischen Dichterin Elizabeth Smart und ihrem Buch „By 

Grand Central Station I sat down and wept“ ausgeliehen haben. Mir gefiel es, dass diese Worte eine 

spezifisch amerikanische Herkunft hatten, während ich an diesem Film arbeitete, der ebenfalls in den 

Vereinigten Staaten spielt. 

 

Wie kam es zu diesem Film? Wo liegt der Ursprung des Projekts? 

Nach meinem ersten Film „Auf Anfang“ bekam ich in den Vereinigten Staaten viel Aufmerksamkeit. 

Ich fing an, viele Drehbücher auf Englisch zu lesen und bekam mehrere Angebote. Ich traf eine 

Menge interessanter Leute aus der amerikanischen Filmindustrie, aber ich konnte kein Projekt 

finden, bei dem ich das Gefühl hatte, dass ich damit ausdrücken könnte, was ich filmisch erforschen 

möchte und was mich wirklich beschäftigt.  

Zusammen mit dem Drehbuchautor Eskil Vogt hatte ich eine Menge Ideen. Daher fühlte es sich 

natürlicher an bei Null anzufangen als auf schon vorhandene Skripte aufzuspringen. Sie müssen 

bedenken, dass ich aus einem Land komme, dessen Sprache gerade einmal fünf Millionen Menschen 

sprechen. Deshalb war es für mich – nachdem ich mich entschieden hatte, Filme zu machen – ganz 

natürlich, eine Filmhochschule in London zu besuchen. Dort drehte ich drei preisgekrönte Kurzfilme 

auf Englisch. Eskil und ich wollten immer Filme für ein internationales Publikum machen, und es war 

eine lohnende Erfahrung, dass sowohl „Auf Anfang“ als auch „Oslo, 31. August“ in so vielen 

verschiedenen Ländern so gut aufgenommen wurden.  

Es war besonders schön und gleichzeitig paradox zu entdecken, dass es gerade die kulturelle 

Spezifität war, die diese Filme interessant und so universal machte. Daraus haben wir gelernt und 

sehr ausführlich die amerikanischen Milieus und Charaktere recherchiert, bevor wir uns in die Arbeit 

an LOUDER THAN BOMBS stürzten. Ich glaube ehrlich, dass man als Filmemacher weniger über seine 

gesprochene Sprache definiert wird, als vielmehr über die stilistische Gestaltung der Geschichte, die 

man in seiner eigenen filmischen Sprache erzählt.  

Ein weiterer Reiz auf Englisch zu arbeiten bestand darin, mit großartigen internationalen 

Schauspielern zu drehen – etwas, das ich schon seit einer langen Zeit tun wollte. Ich war von klein auf 

Filmfan und wuchs mit internationalen Filmen auf. Als junger Mann war es typisch für mich, in die 

Cinemathek in Oslo zu gehen und am gleichen Abend einen Film von Louis Malle aus Frankreich, Ozu 

Yasujiro aus Japan oder Sidney Lumet aus den U.S.A. zu sehen. Im Kino ging es für mich immer 

darum, Sprachbarrieren zu überwinden. 
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Wie war es für Sie in den Vereinigten Staaten zu arbeiten? Wie vertraut oder auch anders war die 

Arbeit dort? Erzählen Sie uns von ihren Eindrücken. 

Natürlich war das Team beim Dreh in New York viel größer als ich es je in Norwegen erlebt habe. 

Aber als Regisseur ist es deine Verantwortung immer ein Arbeitsumfeld um die Kamera herum zu 

schaffen, das zu deiner Geschichte und deinen Schauspielern passt. Also ging ich so vor, wie bei 

meinen vorherigen Produktionen.  Ich hatte die Möglichkeit, mir Zeit zum Proben mit den Darstellern 

zu nehmen und versuchte die gleiche Art von gegenseitigem Vertrauen zu schaffen, wie ich es bei 

meinen früheren Filmen erleben durfte.  

Es ist natürlich prinzipiell egal, wo Du arbeitest. Und als der Dreh voranschritt, sah ich hinüber zu 

meinem engen Mitarbeiter, dem Kameramann Jakob Ihre, und sagte: „Es ist genau so, wie wir das 

sonst machen, nicht wahr? Es ist gar nicht so anders?“ 

Es ist die gleiche Herausforderung wie immer: Der Versuch, Risiken zu wagen, im Moment zu sein, 

und ein sicheres Arbeitsumfeld zu schaffen, wo die Schauspieler ihre Charaktere erkunden können, 

statt jedes Mal den Nagel auf den Kopf treffen zu müssen. 

Gabriel Byrne spielt Gene, den Familienvater. Können Sie uns etwas zu dieser Figur erzählen? 

Gene ist das Porträt einer modernen Vaterfigur. Mit modern meine ich, dass er – zumindest im 

Vergleich zum klassischen Patriarchen – eine emotionalere Verantwortung übernommen hat. Er 

wurde Lehrer und hat seine Karriere als Schauspieler aufgegeben, um näher bei seinen Kindern zu 

sein. Gene versucht, seine Familie zusammenzuhalten, aber er tut sich schwer eine Verbindung zu 

seinem 15-jährigen Sohn Conrad aufzubauen, der umgeben ist von Computerspielen und seinem 

Leben im Internet – was für seinen Vater schwer zu verstehen ist. In vielerlei Hinsicht schafft das 

auch ein paar komödiantische Elemente, wie z.B. die Szene, in der Gene versucht einen Avatar zu 

erstellen und bei einem Onlinespiel mitzumachen, um seinen Sohn zu treffen – mit 

unvorhergesehenen Folgen. Da ist etwas Warmes und Zartes an Gene. Seine Stärke liegt in seiner 

Fähigkeit andere zu sehen, aber er kämpft damit herauszufinden, was er für sich selbst und mit 

seinem eigenen Leben anfangen möchte. 

Gabriel Byrnes Mischung aus Intelligenz und Gefühlswärme war sehr wichtig, um Gene als Charakter 

entstehen zu lassen. Wir sprachen darüber, dass wir das Klischee des autoritären Vaters leid waren, 

dem sich Söhne beweisen müssen, wie wir ihn schon in so vielen Geschichten gesehen haben. Gene 

ist in vielerlei Hinsicht ungewöhnlich mit seiner emotionalen Verantwortung und Gabriel fügt der 

Figur viel Wahrheit und Humor hinzu. Ich denke, er ist die Art von Schauspieler, die gut mit dem 

Thema des Films umgehen kann. Er schafft es wirklich, den Film in eine größere Perspektive zu 

rücken. 

Jesse Eisenberg konnte für die Rolle des Jonah gewonnen werden. Wen verkörpert er da?  

Jonah ist eine Art Überflieger, der empfindet, dass er seiner Mutter näher war, als jede andere 

Person. In vielerlei Hinsicht geht es in seiner Geschichte um verspätete Trauer und darum, wie die 

Fassade eines jungen und ehrgeizigen Akademikers, der gerade selber Vater geworden ist, 

zusammenbricht, nachdem er die Vorstellungen, die er von seiner Mutter hat, neu bewertet.  
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Jesse Eisenberg ist ein präziser und unglaublich witziger Schauspieler und ich bin dankbar dafür, dass 

er einen neuen Charakter erforscht, indem er in der Rolle des Jonah eine vielleicht etwas 

verletzlichere Seite von sich zeigt. 

Jesse ist im wahren Leben ein sehr smarter und kreativer Typ und – was viele nicht wissen –  auch ein 

großartiger Theaterautor. Es war inspirierend, mit ihm sowohl die Dramaturgie als auch seine Figur 

zu diskutieren. 

Das jüngste Familienmitglied, Conrad, hat eine zentrale Rolle inne. Wie kamen Sie auf Devin Druid?  

Conrad ist ein schüchterner 15-jähriger Junge, der zu Beginn der Geschichte am härtesten vom 

Verlust seiner Mutter getroffen zu sein scheint. Aber im weiteren Verlauf der Geschichte ist er in 

vielerlei Hinsicht der überraschendste von allen Charakteren. Ich wollte darüber sprechen, dass das 

soziale Verhalten einer Person oft nicht ihr Innenleben wiederspiegelt und habe versucht, filmische 

Wege zu finden, um das durch seine Figur auszudrücken: Indem wir beispielsweise sein emotionales 

Leben und seine romantische Seite zeigen, sowohl dadurch, wie er sich Mädchen annähert, als auch 

durch sein großes Bedürfnis sich auf unerwartete Weise auszudrücken.  

Als ich mit den Vorbereitungen zu LOUDER THAN BOMBS beschäftigt war, schien mir die größte 

Herausforderung darin zu liegen, jemanden zu finden, der Conrad spielt. Devin Druid zu entdecken, 

war daher einer der größten Erfolge dieses Films. Er ist ein wirklich großartiger Schauspieler und ich 

bin sehr stolz darauf, dass ich die Chance hatte, mit ihm zu arbeiten, bevor alle anderen sein großes 

Talent entdecken. 

Wie wichtig ist es, dass Isabelle Reed Kriegsfotografin ist? Sie wird von Isabelle Huppert gespielt...  

Ich wollte von Familie erzählen und dem Preis, den man für Ehrgeiz zahlt. Die unglaubliche und 

bewundernswerte Arbeit einer Krisenjournalistin gegenüber dem endlosen Bedürfnis, im Leben 

seiner Familie präsent zu sein. Ein Konflikt, mit dem sich, glaube ich, sehr viele Menschen 

identifizieren können. Die Figur der Isabelle Reed ist von mehreren prominenten Kriegsfotografen 

inspiriert, die ich entweder getroffen oder studiert habe, aber es ist keine Geschichte über diesen 

Beruf per se. In der Geschichte geht es um Eltern-Kind-Beziehungen und die Probleme einer Familie. 

Ich bin seit langer Zeit ein Fan von Isabelle Huppert. Zum ersten Mal habe ich sie vor ein paar Jahren 

auf dem Filmfestival in Stockholm getroffen. Ich blieb mit ihr in Kontakt und war begeistert als sie 

zustimmte, die Mutter in unserer Familie zu spielen. Obwohl sie nicht die Figur ist, die am meisten 

auf der Leinwand zu sehen ist, schwebt ihre Präsenz immer über der Geschichte, während sie 

voranschreitet. Ich kann mir keine andere Schauspielerin vorstellen in der Rolle dieser rätselhaften 

und faszinierenden Mutter. 

Welche Fotografien repräsentieren die fotografische Arbeit Isabelle Reeds im Film?  

Ich habe eine Menge über Kriegsfotografie recherchiert, obwohl es in dem Film nicht nur darum 

geht. In „Oslo, 31. August“ hatte die Hauptfigur beispielsweise eine Hintergrundgeschichte als 

Drogensüchtiger, aber in der Geschichte geht es um andere Teile seines Lebens, die gezeigt werden. 

Obwohl das Suchtelement nur ein Hintergrunddetail war, wollte ich es recherchieren und korrekt 

wiedergeben.  

Auf die gleiche Weise wollte ich in LOUDER THAN BOMBS alle Details ihres Lebens als 

Kriegsfotografin akkurat präsentieren. Wir hatten viel Unterstützung von großartigen Fotoagenturen 
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wie Magnum und VII. Wir haben die Werke verschiedener Fotografen genutzt, um Isabelles 

fotografische Arbeit im Film zu erschaffen. Unter ihnen sind Bilder der französischen Fotografin 

Alexandra Boulat, die zu denjenigen in diesem Bereich gehört, die ich sehr bewundere. Da ist eine 

große Menschlichkeit in ihren Bildern, kombiniert mit fotografischer Sensibilität, die sie von anderen 

absetzt. 

Der emotionale Kern des Films scheinen die individuellen und gemeinsamen Erinnerungen an 

Isabelle zu sein. Können Sie uns etwas erzählen über diese Dynamik und Ihre langjährige 

Faszination für das Thema Erinnerung? Sie kommen auch immer wieder in ihrer Arbeit auf dieses 

Thema zurück... 

Ich finde unsere Erinnerungen und unsere Idee von einem Selbst und von einer Identität, basierend 

auf diesen Erinnerungen, faszinierend und rätselhaft. In dem Film versuche ich den speziellen Prozess 

des sich  Erinnerns zu zeigen. Ich wollte die Art Trauerdrama vermeiden, bei dem wir dort sind, wenn 

die Mutter stirbt und jeder sitzt im Raum herum und weint. Unsere Geschichte trägt sich drei Jahre, 

nachdem die Mutter gestorben ist, zu und verfolgt den Dominoeffekt ihres tragischen Todes und die 

Wirkung, die er auf die drei Männer hat, während sie versuchen mit ihren eigenen Leben 

weiterzumachen.  

Es ist interessant, wie einen das Familienleben zwingt, sich selbst zu betrachten und sich selbst 

ständig neu zu hinterfragen. Warum nehmen Geschwister Eltern so unterschiedlich wahr? Wie kann 

man eine gemeinsame Sprache finden, wenn man sich gleichzeitig manchmal auch abkapseln muss? 

Da ist sowohl Verzweiflung als auch Hoffnung in Erinnerungen. Während der Trauer beschreiben 

Leute häufig ein statisches und unveränderliches Gefühl von Erinnerungen. Wie ich im Film versuche 

zu zeigen, gibt uns das ständige Hinterfragen, wer wir sind, die Fähigkeit, uns von diesen 

eingeschlossenen Ideen zu befreien. Es gibt eine Szene, in der Conrad, der jüngere Bruder, sich daran 

erinnert, wie er in seiner Kindheit Verstecken mit seiner Mutter gespielt hat. Während er zum ersten 

Mal seit Jahren daran denkt, erkennt er die Perspektive seiner Mutter auf die gleiche Szene, und dass 

sie ebenfalls dieses Spiel spielen wollte, da sie offensichtlich die ganze Zeit über gewusst hatte, wo er 

sich verstecken würde.  

Innerhalb der Wahrnehmung unserer eigenen Geschichte ist da immer eine befreiende Möglichkeit 

für andere Perspektiven. Deshalb sehe ich den manchmal auch melancholischen Film LOUDER THAN 

BOMBS am Ende als sehr optimistisch an. 

Im Film wird vieles nicht linear erzählt. Sie arbeiten vielmehr mit verschiedenen Zeit- und 

Charakterperspektiven. Wie kamen Sie zu dieser Entscheidung? 

Heutzutage sind viele Charakterdramen auf die TV-Bildschirme emigriert. Ich glaube immer noch fest 

an den einmaligen Raum des Kinos. Es ist ein großartiger Ort, um über menschliche Geschichten 

nachzudenken. Ein Closeup auf der Kinoleinwand ist einmalig: Es ist eine intime menschliche 

Begegnung, die man in keiner anderen Kunstform erleben kann. Wann sieht man im Alltag je ein 

Gesicht so groß? Ich versuche Geschichten aus verschiedenen Perspektiven zu erzählen, um 

hoffentlich ein gewisses Maß an Einsicht in die Leben dieser Charaktere zu bekommen.  

In einem Roman ist es nicht ungewöhnlich, sich innerhalb einer Geschichte zwischen Zeitschichten zu 

bewegen und in verschiedene Charaktere hineinzublicken. Es erstaunt mich, dass das im Kino als so 

ungewöhnlich angesehen wird. Je größer die Maschinerie um dich als Filmemacher herum wird, 
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desto wichtiger ist es sich daran zu erinnern, dass es Spaß macht mit dem Erzählen zu 

experimentieren. Behalte die große Maschine nah an dir dran. Nur durch deine persönliche 

Perspektive als Geschichtenerzähler kannst du dem Publikum nahe kommen. Das hat nichts zu tun 

mit dem Budget oder wie viele große Trailer du am Set hast. 

 

Pressestimmen 

 

„Wunderbare Perle der Filmkunst.“ 

Programmkino.de 

 

„Mit größter Leichtigkeit verbindet Joachim Trier auf verschiedenen ästhetischen Ebenen  

Exkurse über die Politik der Bilder mit einer Geschichte von Zurückbleibenden, die ihre Trauer und 

Unfähigkeit zur Kommunikation bewältigen müssen. Ein großartiger, stiller Film“ 

Berliner Zeitung 

 

„Die Darsteller sind durchgehend exzellent“ 

Sight and Sound 

 

„Ein komplexes Familiendrama richtig gemacht.“ 

„Eine kluge, maßvolle Geschichte voller Understatement,  

komplettiert mit durchgehend großartigen Leistungen.“ 

Indiewire 

 

 

 


