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Kurz belichtet

Catherine Deneuve
inLES TEMPS QUI CHANGENT
Regie: André Téchiné

Catherine Deneuve

Unter dem Titel «Belle de jour -
Deneuve und die Minner» richtet das
Ziircher Xenix Catherine Deneuve, dem
«Inbegriff der franzosischen Eleganz,
eine der letzten grossen Diven, viel-
leicht sogar die letzte auf dem Gebiet
des Films» (Daniela Sannwald), seit
Mitte Juli bis Ende August eine Hom-
mage aus. In Schweizer Premiere sind
LES TEMPS QUI CHANGENT von André
Téchiné - «ein kleines Meisterwerk mit
einer in ihrer Schlichtheit ergreifenden
und vor Lebenslust sprithenden De-
neuve» (Xenix-Programmbheft) - und
AU PLUS PRES DU PARADIS von Tony
Marshall, eine romantische Komdédie
und eigentliche Verbeugung vor Leo
McCareys AN AFFAIR TO REMEMBER
von 1957, zu sehen. Selbstverstindlich
wird POTICHE von Frangois Ozon ge-
zeigt, aber auch unter vielem anderem
LE SAUVAGE von Jean-Paul Rappeneau
(open air, 30.7.) mit einer iiberraschend
ausgelassenen Deneuve, L1ZA von Mar-
co Ferreri, LE LIEU DU CRIME von André
Téchiné, JE voUus AIME von Claude Ber-
ri, LE CHOIX DES ARMES von Alain Cor-
neau, HUSTLE von Robert Aldrich und
LAFRICAIN von Philippe de Broca.

Das Stadtkino Basel iibernimmt
diese schone Hommage an die grosse
Schauspielerin und eroffnet damit ab
18. August seine neue Saison.

www.xenix.ch, www. stadtkino.ch

Premio Cinema ritrovato

Am diesjihrigen Filmfestival «Il
cinema ritrovato» in Bologna hat Gian
Luca Farinelli, Direktor der Cineteca di
Bologna, André Chevailler von der Ciné-
mathéque suisse mit dem erstmals ver-
lichenen Anerkennungspreis «Premio
Cinema Ritrovato» fiir seinen lebens-
langen Einsatz fiir das kinematogra-
phische Erbe ganz allgemein und fiir
das Festival im besonderen ausgezeich-

André Chevailler
in Bologna

net («l'unico, il mitico amico del cine-
ma» nennt ihn Farinelli). André Che-
vailler hat als Mitarbeiter und Samm-
lungsverantwortlicher seit vierzig
Jahren dank seines Spiirsinns und sei-
ner personlichen Kontakte wesentlich
dazu beigetragen, den grossen Bestand
an Filmfotos und Filmplakaten, Kino-
apparaten und Filmkopien des Schwei-
zer Filmarchivs in Lausanne zu ver-
mehren und zu bereichern. Man kennt
ihn in allen europiischen Filmarchiven
fiir seine unermiidlichen Recherchen,
seine Sammeltitigkeit, sein enormes
Wissen und seine liebenswiirdige Art
und Offenheit bei der Mitarbeit an
filmhistorischen Projekten. Dank sei-
nes phinomenalen fotografischen Ge-
dichtnisses sind zahllose Publikatio-
nen und filmhistorische Studien iiber-
haupt erst erméglicht und mit seltenen
Dokumenten ausgestattet worden.

Mit dem Premio Cinema Ritrovato
wurden als weitere Preistriger auch Ga-
brielle Claes, Leiterin der Cinématheque
Royale de Belgique, und Vittorio Boarini,
Griinder der Cineteca di Bologna und
des Filmfestivals, ausgezeichnet.

Daniel Schmid

Am s. August jahrt sich der Todes-
tag von Daniel Schmid bereits zum fiinf-
ten Mal. Anlass fiir das Schweizer Radio
und Fernsehen, den Filmemacher mit
der kleinen Hommage «Ein Leben fiir
den Film» zu wiirdigen. In einem Ra-
diobeitrag von «Reflexe spezial» (5.8.,
15 Uhr, DRS 2) spricht Brigitte Hiring
mit Benny Jaberg und Pascal Hofmann,
den Autoren von LE CHAT QUI PENSE,
und Marcel Hoehn, dem Produzenten
von Schmid. Das Schweizer Fernsehen
strahlt das Schmid-Portrit LE CHAT
QUI PENSE in der «Sternstunde Kunst»
(7-8., 11.30 Uhr, SF1) aus. Vorgingig un-
terhilt sich Bernard Senn mit Martin
Suter, Drehbuchautor und Freund von
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Elena Panova in

BERESINA ODER DIE LETZTEN
TAGE DER SCHWEIZ

Regie: Daniel Schmid

Schmid. (11 Uhr, SF1) Die «CH-Filmsze-
ne» zeigt ZWISCHENSAISON (3.8.23.55
Uhr, SF 1), BERESINA ODER DIE LETZ-
TEN TAGE DER SCHWEIZ (4.8., 00.10
Uhr, SF1) und JENATSCH (10.8., 23.55
Uhr), und im Sendegefiss «Stars» wird
die wunderbar-poetische Dokumen-
tation IL BACIO DI TOSCA (14.8., 23.15
Uhr, SF1) zu sehen sein.

www.srf.ch

Storyboard

Die in Zusammenarbeit mit der
Kunsthalle Emden und der Deutschen
Kinemathek entstandene Ausstellung
«Zwischen Film und Kunst. Story-
boards von Hitchcock bis Spielberg»
ist ab 11. August nun auch in Berlin im
Museum fiir Film und Fernsehen zu sehen
(bis 27.11.). Hier werden in einem Werk-
stattbereich dariiberhinaus Beispiele
von Storyboards zu deutschen Film-
produktionen gezeigt, vom frithesten
«Papierfilm» der dreissiger Jahre bis zu
Storyboards zu aktuellen Filmen von
Wim Wenders, Chris Kraus oder Tom
Tykwer.

www.deutsche-kinemathek.de

Drehort Ziirich

«Die Stadt stellt sich dem Film als
Hintergrund zur Verfiigung, und der
Film hilft mit, das Bild von Ziirich zu
prigen» heisst es in einem Essay zu Zii-
rich als Filmstadt in Filmbulletin 2.02.
Wie das konkret aussehen mag, kann
man noch bis 25. August in der scho-
nen und facettenreichen Reihe «Dreh-
ort Ziirich» der Open-air-Veranstaltung
«Film am See» in der Roten Fabrik in
Ziirich-Wollishofen verfolgen (Film-
beginn jeweils 21.30 Uhr, bei schlech-
ter Witterung im Trockenen). Zu se-
hen ist noch so Gegensitzliches wie
ESPION, LEVE-TOI von Yves Boisset —

ESPION, LEVE-TOIL
Regie: Yves Boisset

Ziirich als Kulisse fiir einen Agenten-
film - (28.7.) und Kurt Friihs ES DACH
UBEREM CHOPF mit Zarlie Carigiet
und Bruno Ganz in einer seiner er-
sten Filmrollen (4.8.). Ein Coktail aus
Kurzfilmen - von Dokumenten aus der
Punk- und New-Wave-Szene der spiten
siebziger Jahre bis zur Fiktion um ei-
nen Skateboarder - ist am 11. August zu
geniessen. HEIMAT ODER HOLLE von
Marianne Pletscher und Hans Haldi-
mann dokumentiert den Wandel des
Kreis 5 ab Mitte der achtziger bis Mitte
der neunziger Jahre anhand von Inter-
views mit Quartierbewohnern (18.8.).
Mit NACHBEBEN von Stina Weren-
fels, einem Film, der zwar ausserhalb
der Stadt spielt, aber durchaus von
“Ziircher Geist” gepragt ist, wird der
Schlusspunkt der Reihe gesetzt.

www.rotefabrik.ch

Fantoche

Vom 6. bis 11. September findet in
Baden zum neunten Mal das internatio-
nale Festival fiir Animationsfilm Fan-
toche statt. Themenschwerpunkt der
diesjahrigen Ausgabe ist der animierte
Dokumentarfilm. Mit einem mehrtei-
ligen Kurzfilmprogramm, Langfilmen
wie WALTZ WITH BASHIR und PERSE-
POLIS, einer Vortragsreihe und Aus-
stellungen (etwa von Susana Perrottet
im Kunstraum) und Performances lidt
Fantoche zu Entdeckungen ein.

www fantoche.ch

Nacht

Ubergreifendes Thema des dies-
jahrigen «Lucerne Festival im Som-
mer» (10.8. bis 18.9.) ist die Nacht. In
Zusammenarbeit mit dem Musikfesti-
val zeigt das Stattkino Luzern unter dem
Motto «Nachts sieht man anders» ei-
ne kleine Filmreihe. Mit GOODNIGHT

GOODBYE NOBODY
Regie: Jacqueline Ziind

NOBODY von Jacqueline Ziind, «ein per-
fekt kalibriertes kleines Meisterwerk»
(Doris Senn in Filmbulletin 1.11) iiber
vier schlaflose Menschen aus vier Erd-
teilen wird die Reihe eroffnet. (14.8.,
21.8.,4.9.,11.9., jeweils 11 Uhr) Am 4.
September sprechen Charlotte Hug
und Jacqueline Ziind in einem Nacht-
gesprich iiber den Film (in der neu-
sten Ausgabe des Kulturmagazins
Du, das ebenfalls die Nacht themati-
siert, ist von ihr ein Text zu den Dreh-
arbeiten zu lesen). Es folgen NIGHT
ON EARTH von Jim Jarmusch (21.8., 16
Uhr) und zwei Filme, in denen Kom-
ponisten im Zentrum stehen: In om-
BRES gelingt es Edna Politi, Entstehung
und Gehalt des Violinkonzerts «Hom-
mage a Louis Soutter» von Heinz Hol-
liger filmisch eindriicklich zu verge-
genwirtigen (22.8., 19 Uhr, 23.8.,18.30
Uhr). Dem Komponisten Holliger wird
am 23.8. im Anschluss des Films in
einem Nachtgesprich zu begegnen
sein. Den Abschluss der Reihe bildet
GUSTAV MAHLER: «PREDIGT AN DIE
FISCHE» von Pavel Kacirek, eine Musik-
dokumentation des Direktors der Pra-
ger Filmakademie zum hundertsten To-
destags von Gustav Mahler (28.8.,16.30,
29.8.,18.30 Uhr)

www.stattkino.ch,

Schnitt-Preis

auch fiir Schweizer

Seit zehn Jahren lobt Film+, das
«Forum fiir Filmschnitt und Montage-
kunst» in K6ln, den Férderpreis Schnitt
aus. Mit dem Preis (und einem Nach-
wuchspreis fiir die beste Montage eines
Kurzfilms) honoriert das Forum die Ar-
beit der Editoren und schafft mit seiner
dreitigigen Veranstaltung im Novem-
ber Aufmerksamkeit fiir diese im allge-
meinen wenig beachteten und doch so
zentralen Mitarbeiter. Ab sofort kon-
nen sich nun auch Editoren aus der

Ana Torent in
EL ESPIRITU DE LA COLMENA
Regie: Victor Erice

deutschsprachigen Schweiz und Oster-
reich fiir diesen Preis bewerben. (Ein-
gabeschluss ist 10. August, Preisverlei-
hung 28. November.)

www.filmplus.de

Gassli Film Festival

Gast und Jury-Prisident des drit-
ten Gdssli Film Festival vom 1. bis 4. Sep-
tember im stimmigen Gerbergissli in
Basel ist der Schweizer Produzent und
Regisseur Samir. Jungfilmer (in den Al-
terskategorien 18 bis 30 Jahren bezie-
hungsweise unter 18 Jahren) bestreiten
den Kurzfilmwettbewerb (Filme mit
Basler Bezug), ausserdem ist ein Musik-
videowettbewerb ausgeschrieben. Sa-
mirs SNOW WHITE von 2005 erdffnet
den Anlass, am Freitag ist sein Spiel-
filmerstling FrLOU zu sehen, Samstag-
nacht steht dann ganz im Zeichen der
Jungfilmer.

www.gdsslifilm.ch

Victor Erice

Nur drei Langfilme hat der 1940
in Nordspanien geborene Victor Erice
bis anhin geschaffen, aber mit EL EsPI-
RITU DE LA COLMENA (1973), EL SUR
(1983) und EL SOL DEL MEMBRILLO
(1992) sich nachhaltig in die Filmge-
schichte eingeschrieben. Schon sein
Erstling bleibt mit Ana Torrent unver-
gesslich: ein kleines Midchen fliichtet
sich, angeregt durch eine Auffithrung
von James Whales FRANKENSTEIN,
aus dem grauen Alltag nach Ende des
Spanischen Biirgerkriegs in eine Phan-
tasiewelt; der Film denkt - wie dann
auch EL SUR, in dem eine Vater-Toch-
ter-Beziehung im Zentrum steht - in
einer wunderbar poetischen Bildspra-
che iiber Verlorenheit und Hoffnung in
der Kindheit nach.

Dank trigon-film ist nun endlich
auch in der Schweiz das Malerportrit
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Cyd Charisse und Robert Talyor
in PARTY GIRL
Regie: Nicholas Ray

EL SOL DEL MEMBRILLO zu entdecken.
Das Ziircher Filmpodium zeigt im Au-
gust/September die drei Filme als Re-
editionen des Monats.

www.filmpodium.ch

Nicholas Ray

«Die Figuren in den stirkeren Ray-
Filmen sind nicht von dieser Welt, sie
leben in der Holle ihrer Leidenschaf-
ten. An ihre grossen Gefiihle, ihre Triu-
me, ihre Obsessionen bleiben sie ge-
kettet bis zum Scheitern, oft sogar bis
zum Tod.» (Norbert Grob in Filmbulle-
tin 3.1982)

Nicholas Ray wire am 7. August
hundert Jahre alt geworden. Seine Re-
giekarriere in Hollywood wihrte nur
elf Jahre, und am bekanntesten ist
wohl nur sein REBEL WITHOUR A CAU-
SE von 1955 mit James Dean geblieben.
Das Filmpodium Ziirich ermoglicht mit
seinem August/September-Programm
eine (Wieder-)Begegnung mit dem
Werk des unbekannten Grossen, der
auch schon als Rebell in Hollywood
bezeichnet worden ist, und zeigt sei-
ne Filme neu: vom verkannten Erst-
ling THEY LIVE BY NIGHT {iber JOHN-
NY GUITAR und PARTY GIRL bis hin
ZU LIGHTNING OVER WATER, der ein-
driicklichen Hommage von Wim Wen-
ders an Nicholas Ray.

www.filmpodium.ch

The Big Sleep

David Rayfiel

9.9.1923 - 22. 6. 2011

«Es ist mir einfach unbegreiflich,
wie man als Autor Dialoge schreibt, die
einfach nur der Situation angemessen
sind. Das ist einfach nicht gut genug,
man muss es verschliisseln, man muss
etwas einfangen, das in der Luft liegt.
Dialoge sollten, besonders in Krisen-

situationen, so gut sein, dass man sie
singen kénnte wie in der Oper.»

David Rayfiel in Filmbulletin 2.96

Peter Falk

16.9.1927 - 23. 6. 2011

«Mit Cassavetes, dem Gottvater
des amerikanischen Independent-
Kinos, verband Falk eine tiefe Freund-
schaft, und so hat er, in den Siebzi-
gern, als «Columbo» zu einer der er-
folgreichsten Fernsehserien tiberhaupt
geworden war, in zwei von Cassave-
tes Filmen gespielt, HUSBANDS (1970)
und A WOMAN UNDER THE INFLU-
ENCE (1974). Das Geld fiir den Film hat-
te sich Cassavetes zusammengeliehen,
unter anderem von Falk. Aber er brach-
te noch viel mehr mit, es wurde ein un-
vergleichlicher Auftritt, der einem das
Herz brechen kann.»

Susan Vahabzadeh in «Siiddeutsche Zeitung»
vom 27. 6. 2011

Hans Heinrich Egger

1922 - 8. 7. 2011

«Hans Heinrich Egger hat fiir den
Schweizer Film Grosses geleistet - aber
immer im Hintergrund, sei es als Cut-
ter, Kursleiter, Gewerkschafter oder
Vermittler.»

Thomas Binotto in Neue Ziircher Zeitung
vom 3.12. 2002

Leo Kirch

21.10.1926 - 14. 7. 2011

«Den ersten Film, Federico Felli-
nis Meisterwerk LA STRADA, kaufte der
mutige Kaufmann im Jahr 1956 mit ge-
borgtem Geld und holte ihn selbst in
Italien ab.»
Steffen Kuchenreuther in einer

Pressemitteilung der Spitzenorganisation
der Filmwirtschaft SPIO

Fingierte Topographie

Requisiteure sind Archdologen
des Alltdglichen. Sie suchen nach den
Artefakten des Vergangenen. Sie sind
unsichtbare Garanten der Authentizi-
tit; ihre Arbeit fillt erst auf, wenn sich
ein Anachronismus in sie eingeschli-
chen hat. Auf dem Kofferband in der
Abfertigungshalle von Tempelhof, wo
bis vor einigen Jahren Reisende ihr Ge-
pick aufsammelten, hat der Requisi-
teur von CARLOS einige seiner Schitze
ausgebreitet: eine Ausgabe des «Kolner
Stadtanzeigers» und des «Pariscope»
aus den achtziger Jahren, einige Pack-
chen einer Zigarettenmarke, die da-
mals in Mode war, ein zeitgendssisches
Streichholzheftchen. Wo er sie aufge-
trieben hat, bleibt ein Geheimnis, iiber
das er lichelnd schweigt.

Es ist eine kleine Zeitreise, die
ich an diesem kristallklaren Winter-
nachmittag unternehme. Olivier Assa-
yas macht fiir einen Tag in Berlin Sta-
tion, um sein Epos iiber «Carlos» zu
drehen. Das Kofferband ist ein idealer
Aussichtspunkt, um ihm bei der Arbeit
zuzuschauen. Wenige Meter entfernt
gebietet er mit fiebriger Gelassenheit
iiber sein Team. Kaum je muss er seine
Stimme erheben, um dessen Aufmerk-
samkeit zu gewinnen. Er ldsst es sich
jedoch nicht nehmen, zu Beginn jedes
Takes selbst «Action!» zu rufen. Sein
Regieassistent muss einen leichten Job
haben.

Der schlaksige, trotz angegrauter
Haare noch immer jungenhaft wir-
kende Regisseur hat ein erkleckliches
Pensum zu bewiltigen. Der Drehplan
ist eine anstrengende Gelenkigkeitsii-
bung. Mit der routinierten Prizision
eines Choreographen legt er Wege und
Blickachsen fest, stimmt die Bewe-
gungen der Kamera achtsam auf die der
Darsteller ab. Es geht nicht um Psycho-
logie, sondern um rasche Abliufe. As-
sayas dreht ab der ersten Probe und
braucht jeweils nur wenige Takes. Jens

Meurer, sein deutscher Co-Produzent,
rithmt sein Arbeitstempo als das eines
«Fassbinder ohne Koks».

Die Abfertigungshalle von Tem-
pelhof dient als Dekor fiir vier andere
Flughifen: Budapest, Fiumicino, Hea-
throw und Orly. Abends wird der Ein-
gang als Fassade eines Nachtclubs fun-
gieren, vor dem zwei Geheimdienst-
agenten auf zwei Prostituierte warten,
die Carlos bespitzeln sollen. Es sind
keine zentralen, wohl aber bezeichnen-
de Szenen dieses ruhelosen Films. Sie
erzihlen von der prekiren Mobilitit
des Terrorismus, den Carlos internatio-
nalisiert hat. In Heathrow und Fiumi-
cino werden Kontaktleute bei der Pass-
kontrolle aufgegriffen, in Budapest
werden er, seine Frau Magdalena Kopp
und ihr Komplize Johannes Weinrich
auf Schritt und Tritt vom Geheim-
dienst iiberwacht. Zwar legt Assayas
Wert darauf, soweit méglich an Origi-
nalschauplitzen zu drehen. Aber das
heutige, topographische Gaukelspiel
ist legitim; die Szenen spielen an tran-
sitorischen Orten, an Etappen, deren
Antlitz austauchbar ist. Assayas be-
greift sie als Schleusen durch ein Phi-
nomen, das ihn seit Jahren fasziniert:
die Globalisierung.

Spater, im fertigen Film werde ich
sehen, wie konsequent er das Cinema-
scope als Format der Konzentration
nutzt. Sein Kameramann Yorick Le Saux
erklirt, wie er kurze Brennweiten ein-
setzt, um den Raum um die Figuren
in der Unschirfe verschwinden zu las-
sen. In langen Panoramaschwenks ver-
wandelt sich der ausgediente Flugha-
fen in Tempelhof widerstandslos in sei-
ne Doubles. Nicht einmal Ortskundige
werden spiter auf der Leinwand den
Unterschied bemerken: alltigliche Ma-
gie des Kinos.

Gerhard Midding



Conrad Veidt,

von CALIGARI bis CASABLANCA

Fiir seine fiinfundzwanzigste Aus-
gabe hat sich das Festival «Il cinema ri-
trovato», gewissermassen als Geburts-
tagsgeschenk, mit einem schénen, zen-
tral gelegenen Kinosaal einen vierten
Vorfiihrort zugelegt. Es war ein teilwei-
se vergiftetes Geschenk, vor allem, weil
man die erh6hte Kapazitit nicht fiir die
lingst erwiinschten zusitzlichen Wie-
derholungsvorstellungen nutzte, son-
dern sich zu einer regelrechten Film-
schwemme verleiten liess, die sich auf
gut zwanzig verschiedene Filmreihen
verteilte. Die Festivalteilnehmerinnen
und -teilnehmer begegneten sich weit
weniger, und wenn, dann kam es kaum
zu Gesprichen iiber die Filme, weil je-
der und jede etwa anderes gesehen hat-
te. Vor allem aber erwiesen sich die zu-
sitzlichen Filme als Tropfen, die das
Fass zum Uberlaufen brachten: von der
Redaktion des Katalogs, in dem man
manchen Titel vergeblich sucht (weil
er nicht im Register figuriert oder iiber-
haupt nicht vorkommt) und in dem die
Fehler das wohl unvermeidliche und
noch tolerierbare Mass weit iiberschrit-
ten, bis zu den spiirbar strapazierten
Filmvorfiihrern. So gross die Anstren-
gungen fiir das Jubildum waren und so
attraktiv die Angebote aussahen - die
Quantitit ging letztlich auf Kosten der
Qualitit.

Festivaldirektor Peter von Bagh
schritt in der von ihm allein kuratier-
ten Hauptreihe wenigstens mit gutem
Beispiel voran. Nachdem in den letz-
ten Jahren jeweils die Stummfilme von
Josef von Sternberg, Frank Capra und
John Ford ihren frithen Tonfilmen ge-
geniibergestellt wurden, war in diesem
Jahr Howard Hawks an der Reihe, der
gleich mit vier stummen und zwd6lf
Tonfilmen einen klaren Schwerpunkt
im Festivalprogramm setzen durfte.

Als weiteres Highlight war im Vor-
feld die Schauspieler-Reihe «Conrad
Veidt - da CALIGARI @ CASABLANCA»

Conrad Veidt und
Alexander Granach

in LUCREZIA BORGIA
Regie: Richard Oswald

angekiindigt worden. Tatsichlich:
welch eine Karriere, die nicht nur vom
Stumm- zum Tonfilm, von Deutsch-
land schon friih voriibergehend in die
USA, ab 1933 nach England und erneut
nach Hollywood fithrte! Mit nur elf Fil-
men - unter Verzicht auf die beiden
als Eckpunkte zitierten Klassikertitel -
konnte die Reihe die Vielseitigkeit die-
ses Darstellers jedoch héchstens an-
deuten.

Die Rolle des somnambulen Cesa-
re in Robert Wienes DAS CABINET DES
DR. CALIGARI hat Conrad Veidt (1893-
1943) mit siebenundzwanzig Jahren
an die Spitze expressionistischer Dar-
stellungskunst katapultiert - sofern es
eine solche gab. Fritz Kortner, selbst
als Theaterdarsteller zeitweilig stark
mit dem Expressionismus identifiziert,
meint in seinen Memoiren «Aller Tage
Abend», dass der expressionistischen
Stilisierung nur von realistisch ge-
schulten Darstellern «reales Leben»
eingehaucht werden konnte. Andern-
falls «gebardet sich das senile Hofthea-
ter, véllig deplaciert, jugendlich mo-
dern». Diese Differenzierung bleibt
auch aus grésserer Distanz bedenkens-
wert: Die stilisierte oder expressiv
iibersteigerte, vollig unnaturalistische
Geste kann von den Darstellenden
durchaus mit real gefiihltem Leben ge-
fiillt werden; wird sie es nicht, nihern
sich ihre expressionistischen Darstel-
lungen der konventionellen Spielwei-
se des Hoftheaters, «sie beteuern, statt
darzustellen» (Kortner).

Die Bologna-Auswahl machte mit
DIDA IBSENS GESCHICHTE von Richard
Oswald, entstanden 1918, also ein Jahr
vor CALIGARI, deutlich, dass der aus
Max Reinhardts Theaterensemble kom-
mende Veidt zuerst einmal ein zuriick-
haltend-intensiver realistischer Dar-
steller war. In F. W. Murnaus DER GANG
IN DIE NACHT (1921) beeindruckt die
Konsequenz, mit der er seine Figur des
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THE THIEF OF BADGAD
Regie: Ludwig Berger,
Michael Powell

blinden Malers stilisiert. Nicht wirk-
lich gegenwiirtig war - in Abwesenheit
von Wienes CALIGARI und ORLACS
HANDE - der expressionistische Veidt.
Am ehesten erahnbar wurde er in einer
kurzen, dusserst dichten Szene mit Ale-
xander Granach in LUCREZIA BORGIA
(1922), einem Film, in dem Richard Os-
wald jeden der vielen Stars seines En-
sembles nach eigenem Gusto agieren
und chargieren lasst.

Spannend gewesen wire die Kon-
frontation dieser deutschen Filme mit
der Spielweise Veidts in Filmen seiner
ersten Hollywood-Periode 1927-29,
doch diese fehlten in Bologna. Hier
ging man sofort zu den deutschen Ton-
filmen der Jahre 1930 bis 1933 iiber. In
Kurt Bernhardts Preussenfilm DIE LETZ-
TE KOMPAGNIE prisentiert sich ein
niichtern-realistischer, nur ganz selten
pathetischer Veidt, und in Eric Charells
DER KONGRESS TANZzT darf er fiir ein-
mal entspannt und bezaubernd char-
mant wirken. Der Schauspieler ldsst
uns hier souverin den Genuss spiiren,
mit dem Fiirst Metternich die Mich-
tigen der Welt als Marionetten an sei-
nen Fiden tanzen ldsst - eine ganz klei-
ne Kostprobe des Komédianten Veidt,
der er nach Aussage der zeitgends-
sischen Kritiker auch war.

Zwei Beispiele stammten aus
Veidts Zeit in London 1933-1939. Mau-
rice Elveys Episodenfilm THE WANDE-
RING JEW mit seinem steifen Pathos,
das erst in der letzten, der Inquisition
gewidmeten Episode etwas Dichte ge-
winnt, diirfte dafiir kaum reprisenta-
tiv sein. Und in Ludwig Bergers / Michael
Powells eskapistischem Farbmirchen
THE THIEF OF BAGDAD hat Veidt ein-
mal mehr den schauerlichen Bésewicht
zu spielen, dessen Blick allein schon
von magischer Kraft ist.

In schauspielerischer Hinsicht
Héhepunkt der Reihe war die Ausgra-
bung von Jules Dassins Erstlingsfilm

Conrad Veidt in seiner Doppelrolle
in NAZI AGENT
Regie: Jules Dassin

NAZI AGENT, den Veidt in Hollywood
1941, unmittelbar vor CASABLANCA,
drehte. Der Antinazi-Thriller bietet
ihm anfinglich eine Doppelrolle: jene
des antifaschistischen, aus Deutsch-
land geflohenen Antiquars und sei-
nes vollig kontriren Zwillingsbruders,
der in den USA als Konsul nun Nazi-
Deutschland vertritt. Der geniale Dreh-
buchkniff: Nachdem der Konsul den
Antiquar erschiessen wollte, im Hand-
gemenge aber selbst umkam, muss der
“gute” Bruder, um seine Haut zu retten,
in das Kostiim und die Rolle des Kon-
suls schliipfen und das Nazi-Geschnar-
re imitieren. Wie Veidt in der Maskera-
de des “falschen” Bruders den echten
durchscheinen lisst, wie er das Bemii-
hen um glaubwiirdige Strammheit
vorfithrt und doch “Riickfille” in sein
wahres, besseres Ich hat, das ist Schau-
spielkunst von héchstem Niveau.

Die Reihe fiihrte - bei allen Vor-
behalten, zu denen ihr rudimentirer
Charakter zwingt - eindriicklich vor
Augen, dass Veidt unglaublich viele Re-
gister beherrschte, im Realismus wie in
der Stilisierung zuhause war, mit un-
verminderter Intensitit mal zuriickhal-
tend, dann wieder tiberzeichnend spie-
len konnte und sowohl in dimonischen
wie auch in entspannten Rollen tiber-
zeugte. Doch all diese Mittel verkiim-
mern zur Masche (wie schon die zeitge-
ndssische Kritik mehrfach feststellte),
wenn Veidt nicht von starker Regie-
hand gefiihrt ist. Sein hypnotischer
Blick, die anschwellenden Zornesadern
an seiner Stirn, seine steife Korrektheit
oder sein entspannter Charme: manch-
mal bleiben sie sterile Routine, in ande-
ren Filmen fiihren sie Veidt zu begeis-
ternden Hohen packender Menschen-

bilder.

Martin Girod
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Film in der edition text + kritik

Peter C. Slansky

FILMHOCHSCHULEN
IN DEUTSCHLAND

GESCHICHTE TYPOLOGIE ARCHITEKTUR

Peter C. Slansky

Filmhochschulen in Deutschland
Geschichte, Typologie, Architektur

858 Seiten, zahlreiche
s/w-Abbildungen, € 48,-
ISBN 978-3-86916-116-7

Mit der ersten Gesamtdarstellung deutscher
Filmhochschulen schildert Peter C. Slansky
ein Stiick bisher ungeschriebener deutscher
Kulturgeschichte. »Filmhochschulen in
Deutschland« beschreibt die Entwicklung
akademischer Ausbildungsstitten fiir den
Filmnachwuchs, die in den 1920er Jahren,
vom Bauhaus beeinflusst, begann.

Der Autor greift dabei auch auf seine eigenen
vielfaltigen Erfahrungen im Studium und in
der Lehre an verschiedenen Filmhochschulen
zuriick.

Interviews mit Zeitzeugen und zahlreiche
erstmals veroffentlichte Dokumente machen
dieses Buch nicht nur fiir Filmschaffende
wertvoll.

etk

edition text+kritik
LevelingstraBe 6a  info@etk-muenchen.de

81673 Miinchen www.etk-muenchen.de

Ein grosser Auftritt

Fellini im Sommer, das ist fast
wie Ferien auf der Insel, ein genialer
Schachzug des Musée de UElysée, die
Ausstellung in dieser Jahreszeit statt-
finden zu lassen. Zahlreich sind denn
auch die Besucherscharen, die in der
Villa mit grossem Garten und Blick auf
den Genfersee und die Alpenkette vor
den Exponaten stehen. Es ist durch-
aus erstaunlich, was der Kurator Sam
Stourdzé fiir seine fiir den Pariser «Jeu
de Paume» organisierte Ausstellung,
die von Lausanne iibernommen wurde,
alles zusammengesucht hat.

Nicht ganz einfach ist der Einstieg
in die Materie, das angekiindigte «Tut-
to Fellini» will im ersten Anlauf nicht
recht gelingen. Das liegt an unter-
schiedlichen Aspekten: Zu jedem Ex-
ponat gesellt sich ein langer Text, den
man lesen sollte, viele Filmausschnitte
werden nicht erklirt und richten sich
damit bloss an den Kenner und Spezia-
listen, die unterschiedlichen Themen
innerhalb Fellinis Schaffen, wie der
Umgang mit der Populdrkultur oder
seine Obsession fiir Frauen erschlies-
sen sich erst nach einigen Durchgin-
gen durch die Ausstellung.

«Fellini bei der Arbeit», dieses
Kapitel der Ausstellung ist das auf-
schlussreichste, da der Besucher am
meisten von Fellinis Idee, seiner Vorge-
hensweise, seinem Umgang mit Jour-
nalisten und dem Staatsapparat, aber
auch mit Freunden erfihrt. Es ist das
Kapitel, wo der Eindruck einer gros-
sen Familie entsteht, Schauspieler, Ka-
meraleute, Komponisten, Lichttech-
niker, die jahrzehntelang mit Fellini
arbeiteten, und es ist der Ausstellungs-
bereich, wo es dem Besucher langsam
dimmert, wie die unterschiedlichen
Teile zusammenhingen.

Spannend sind auch die Zeich-
nungen, die Fellini auf Anraten sei-
nes Psychoanalytikers zwischen 1960
und 1990 von seinen Triumen machte.

Grossbusige Frauen dominieren dhn-
lich wie bei den Zeichnungen Picas-
sos, wihrend der Maestro oft als klein-
wiichsiger Zwerg vor diesen Fleisch-
bergen kapituliert. Tittas Erfahrungen
mit Volpina und der Tabakshindlerin
in AMARCORD basieren vermutlich auf
diesen Zeichnungen.

Die Entwicklungslinien Fellinis
kénnen in der Ausstellung anschau-
lich verfolgt werden. In seinen Anfin-
gen galt er als Neorealist und unter-
stiitzte Rossellini bei den Dreharbeiten
ZU ROMA, CITTA APERTA, in Rosselli-
nis IL MIRACOLO spielte er den heili-
gen Joseph an der Seite Anna Magnanis,
wechselt anschliessend hinter die Ka-
mera und handelt sich mit LA STRADA
den Ruf eines katholischen Filmema-
chers ein. Jene, die ihn kritisieren, er-
nennen ihn nach LA DOLCE vITA zZum
Genie, wihrend die rémische Kurie ihn
scharf kritisiert. Den nichsten Schritt
vollzieht er mit 0OTTO E MEZZO, wo er
die Grenzen der Realitit {iberschreitet,
um die geheimnisvolle Welt des Ima-
gindren zu erkunden. Immer wieder
dringen Kindheitserinnerungen - am
typischsten vermutlich in AMARCORD,
Traume und das Unbewusste in Fellinis
Filme und weben so den Mythos, der
ihn unsterblich machen sollte.

Das Fiillhorn, das ausgeschiittet
wird, ist lukullisch, dionysisch und
fast zuviel des Guten. Abhilfe schafft
hier die Begleitpublikation, die zu
einem Nachschlagewerk geworden ist.
Sieist lesenswert, eignet sich aber auch
zum blossen Durchblittern. Vieles
wird einem bekannt vorkommen,
manches ist neu und vieles unbe-
kannt. Sie zeigt Fellinis Umgang mit
Ideen und Bildern und ist beinahe auf-
schlussreicher als die Ausstellung.

Simon Baur

Fellini. La Grande Parade, Musée de I’Elysée,
Lausanne. Bis 28. 8.2011, Katalog Fr.30.-.
www. elysee.ch



Festiyal del film Locarno 2011

FILMBULLETIN 5.11 KURZ BELICHTET n

Y

Filmkritikerwoche
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LE HAVRE
Regie: Aki Kaurismaki

Das 64. Festival del film Locarno
wird am 3. August auf der Piazza mit
SUPER 8 von J. J. Abrams eréffnet und
dauert bis zum 13. August. Unter den
Piazza-Filmen finden sich Welt- und
Europapremieren wie 4 TAGE IM MAI
von Achim von Borries, COWBOYS & ALI-
ENS von Jon Favreau, BACHIR LAZHAR
von Philippe Falardeau, ET SI ON VIVAIT
TOUS ENSEMBLE von Stéphane Robelin
oder SPORT DE FILLES von Patricia Ma-
zuy. Ganz besonders freuen darf man
sich auf LE HAVRE von Aki Kaurismdki
und ROMANCE, den neusten Animati-
onskurzfilm von Georges Schwizgebel.

Im «Concorso internazionale»
ist die Schweiz mit VOL SPECIAL von
Fernand Melgar, einem Dokumentar-
film {iber die Ausschaffungspraxis
der Schweiz, und mit MANGROVE von
Frédéric Choffat und Julie Gilbert - eine
Frau kehrt mit ihrem Sohn an die Pazi-
fikkiiste zuriick, um Vergangenes auf-
zuarbeiten - prisent. Ausserdem mit
ABRIR PUERTAS Y VENTANAS von Mi-
lagros Mumenthaler, einer Co-Produk-
tion zwischen Argentinien, der Nieder-
lande und der Schweiz. Im Wettbewerb
«Cineasti del presente» ist sie mit THE
SUBSTANCE - ALBERT HOFMANN'S
LSD von Martin Witz vertreten.

Die Retrospektive ist Vincente Min-
nelli, dem Meister des Musicals und
des Melodrams aus Hollywood, gewid-
met. Gezeigt wird das Gesamtwerk. Auf
der Piazza wird Leslie Caron AN AME-
RICAN IN PARIS vorstellen (12.8.). Die
Filme werden jeweils von Filmkritikern,
Filmhistorikern oder Regisseuren wie
etwa Lionel Baier, Freddy Buache, Jean
Douchet, Jacques Ranciére und Pier-
re Rissient eingefiihrt. Von Emmanuel
Burdeau, dem ehemaligen Chefredak-
tor der «Cahiers du Cinéma», erscheint
eine Monographie zu Minnelli. Er wird
auch an der Podiumsdiskussion zu
Minnelli (11. 8., 10.30 Uhr, Spazio Cine-
ma) mit Jean Douchet, Joe McElhaney,

ZIEGFELD FOLLIES
Regie: Vincente Minnelli

Jacques Ranciere und Carlo Chatrian
teilnehmen. Die Retro wurde in Zusam-
menarbeit mit der Cinématheéque suis-
se organisiert, die sie ab 29. August bis
30. September auch in Lausanne zeigen
wird.

Den «Pardo d’onore» erhilt Abel
Ferrara, der anlisslich der Preisver-
leihung am 11. August auf der Piazza
erste Ausschnitte aus seinem neusten
Projekt 4:44 LAST DAY ON EARTH zei-
gen wird. Zu seinen Ehren werden BAD
LIEUTENANT, KING OF NEW YORK,
MARY und THE FUNERAL zu sehen
sein. Er wird auch an einem Publi-
kumsgesprich (6.8., 13.30 Uhr, Spazio
Cinema) teilnehmen. Der «Premio Rai-
mondo Rezzonico» fiir den besten un-
abhingigen Produzenten geht an Mike
Medavoy. Mit APOCALYPSE NOW RE-
DUX von Francis Ford Coppola, DANCE
WITH WOLFES von Kevin Costner, ONE
FLEW OVER THE CUCKOO’S NEST von
Milos Forman und SHUTTER ISLAND
von Martin Scorsese sind Hohepunkte
seiner Karriere zu sehen.

Weitere Hommages gelten Clau-
dia Cardinale, Bruno Ganz, Claude Goret-
ta, Hitoshi Matsumoto und Jean-Marie
Straub. Preistriger des «Premio Cinema
Ticino» ist der Drehbuchautor, Filme-
macher und Produzent Villi Hermann,
zu dessen Ehren INNOCENZA von 1986
gezeigt wird.

Auf dem Panel des Schweizerischen
Verbands der Filmjournalistinnen und

-journalisten diskutieren unter dem Ti-

tel «Schweizer Film: Kommt jetzt der
Durchbruch» unter der Leitung von
Christian Jungen der neue Chef der Sek-
tion Film im Bundesamt fiir Kultur Ivo
Kummer, der Filmautor Kaspar Kasics,
Josefa Haas, Stiftungsprisidentin von
Swissfilms und der Filmwissenschafter
Vinzenz Hediger tiber Einflussméoglich-
keiten der Filmpolitik auf Erfolg des
Filmschaffens (9.8.,14 Uhr, Spazio RSI).
www.pardo.ch

MESSIES, EIN SCHONES CHAOS
Regie: Ulrich Grossenbacher

Die Wirklichkeit ist oft toller, ver-
riickter, verschrobener, spannender als
jede Fiktion. Das wird einem immer
dann bewusst, wenn man sich in der
Vorbereitung zur Filmkritikerwoche
mit einer Flut von Geschichten und
Themen konfrontiert sieht, von denen
jede einzelne erzihlenswert ist. Oder
wire. Tatsichlich hat, wie uns bei den
diesjdhrigen Vorbereitungen noch stir-
ker ins Auge stach als friiher, das Do-
kumentarfilmschaffen im Zeitalter der
digitalen Medien zwar an Quantitit ge-
wonnen, aber an Qualitit eher verloren.
Zu oft scheint man heute seitens der
Produktion sich mit einem Film zufrie-
den zu geben, bei dem man als Betrach-
ter die tiefere Auseinandersetzung mit
dem Inhalt wie auch den kiinstlerisch-
handwerklichen Feinschliff schmerz-
lich vermisst. Trotzdem sind uns bei
den Vorbereitungen zur Kritikerwoche
auch dieses Jahr eine ganze Reihe her-
ausragender Werke untergekommen,
aus denen wir mit einer aus Mitglie-
dern des Schweizerischen Verbands der
Filmjournalistinnen und Filmjournalisten
(SVF]) gestellten Auswahlgruppe das
Programm fiir die 22. Filmkritikerwo-
che von Locarno zusammengestellt ha-
ben.

Das Programm ist inhaltlich wie
formal und geografisch bunt und breit-
gefichert. Als Motto kénnte man ihm
den Satz «La vie et rien d’autre» voran-
stellen. Ob uns der Schweizer Ulrich
Grossenbacher in MESSIES, EIN SCHO-
NES CHAOS einen Blick in die Woh-
nungen und Seelen von Menschen er-
Sffnet, die am Messie-Syndrom leiden,
oder Alexandre Goetschmann in CARTE
BLANCHE am hektischen Alltag eines
Trauma-Arztes in Tel Aviv teilhaben
ldsst: In beiden Filmen werden Eindrii-
cke von fremden Schicksalen und ande-
ren Lebensweisen vermittelt, und das
Chaos, das im Wohnzimmer respekti-
ve im OP herrscht, ist jeweils Ausdruck

CARTE BLANCHE
Regie: Alexandre Goetschmann

menschlichen Da-Seins. Im Zentrum
der beiden Filme stehen, wie in den
Werken von Dominic Allan und Christian
Stahl, Menschen.

Wihrend Allan in CALVET dem
von wilden Exzessen durchzogenen
Werdegang des heute arrivierten
franzgsischen Kiinstlers Jean Marc
Calvet nachgeht, verfolgt Stahl in
GANGSTERLAUFER den Weg eines in
Berlin-Neukslln aufwachsenden pali-
stinensischen Fliichtlingsknaben vom
schlitzohrigen Jungen zum verurteil-
ten Jungkriminellen und schildert ne-
benbei gesellschaftliche Mechanismen,
die in der Migrationsdebatte allzu oft
unter den Teppich gekehrt werden.

Fast noch brisanter prasentiert
sich Matthias Bittners NOT IN MY BACK-
YARD, der am Beispiel verurteilter
Sexualstraftiter die absurden und un-
menschlichen Folgen der stetigen Ver-
schiarfungen im amerikanischen Straf-
vollzug dokumentiert.

Bleiben noch Fritz Ofners DIE
EVOLUTION DER GEWALT und Koichi
Onishis SKETCHES OF MYAHK ZU er-
wihnen. Ofners Film beschiftigt sich
mit der heute allgegenwirtigen Gewalt
in Guatemala und deren Hintergriinde.
Onishi dagegen dringt auf der Spur der
Melodien alter Volkslieder in die Ver-
gangenheit der japanischen Miyako-
Inseln vor. Erschiitternd der eine, von
zauberhafter Poesie der andere mar-
kieren die beiden Filme gewissermas-
sen die Eckpunkte der Kritikerwoche
2011, die vielleicht noch dezidierter als
in fritheren Jahren Einblicke in die Be-
dingungen des menschlichen Seins in
einer alles andere als gewaltfreien, bun-
ten Welt vermittelt.

Simon Spiegel, Irene Genhart

Delegierte der Semaine de la Critique Locarno
organisiert vom Schweizerischen Verband

der Filmjournalistinnen und Filmjournalisten
SVEJ/ASJC/ASGC
www.semdinedelacritique.ch



Danny Wedding Mary Ann Boyd
Ryan M. Niemiee

2011.485 S., Tab., Kt
, . €39.95/CHF53.90
" ISBN 978-3-456-84884-6

Spannend und praxisnah werden in diesem Buch psychische Stérun-
gen anhand von Filmen veranschaulicht. Geschrieben von erfahrenen
Klinikern und Dozenten, ist das Buch fiir die Lehre ebenso geeignet
wie fiir Filmliebhaber, die sich fiir den realen Hintergrund filmischer
Fantasien interessieren.

www.verlag-hanshuber.com

HUBER E

FOR ANIMATIONSFILM
BADEN/SCHWEIZ

www.gdsslifilm.ch



FILMBULLETIN 511 KURZ BELICHTET n

DUNIA
Regie: Jocelye Saab

Als Agentur fiir internationale Zu-
sammenarbeit im Eidgenossischen De-
partement fiir auswirtige Angelegen-
heiten ist die Direktion fiir Entwicklung
und Zusammenarbeit (DEZA) fiir die Ge-
samtkoordination der Entwicklungszu-
sammenarbeit und die humanitire Hil-
fe der Schweiz zustindig. Dieses Jahr
feiert sie ihr fiinfzigjahriges Bestehen
mit einer Reihe von Veranstaltungen,
die zur Selbstreflexion und offentli-
chen Diskussion iiber ihre Titigkeit an-
regen sollen, unter anderem mit einem
Filmzyklus in Zusammenarbeit mit tri-
gon-film, der ab Oktober in Ziirich und
Basel lauft.

Zu den Anliegen der DEZA ge-
hért auch die Férderung von Kunst und
Kultur: In ihren Partnerlindern und
Schwerpunktregionen, darunter Siid-
afrika, Zentralasien und der Westbal-
kan, unterstiitzt sie Kulturprojekte in
allen Sparten. Die Projekte entstehen
vor allem fiir die einheimische Bevdl-
kerung und finden meist vor Ort statt;
lokale Anliegen stehen dabei im Zen-
trum. Aber auch in der Schweiz enga-
giert sich die DEZA, aufgrund ihrer
Marktrelevanz und ihres Verbreitungs-
potenzials vor allem in den Bereichen
Musik und Film.

Die Filmarbeit der DEZA findet
auf verschiedenen Ebenen statt: So wer-
den Filmfestivals unterstiitzt, die im
Bereich “Weltfilme” titig sind, insbe-
sondere Fribourg und Nyon, aber auch
das Genfer Black Movie und die Kurz-
filmtage Winterthur. Am Filmfestival
in Locarno beteiligt sich die DEZA an
der Programmsektion «Open Doors»,
einem Fenster fiir Produktionen aus
Regionen, in denen sich ein unabhin-
giges Filmschaffen erst entwickelt. Das
Gastland wechselt jihrlich.Nebst der
Vorfithrung von Filmen umfasst «Open
Doors» jeweils einen Workshop, der
Filmschaffende aus dem Gastland mit
europiischen Produzenten zusammen-

NIGHT TRAIN
Regie: Ye Che, Diao Yinan

bringt. Hilfe wird also auch iiber die
Vermittlung von Know-how und Kon-
takten geleistet; gleichzeitig erreichen
die Filme ein breites Festivalpublikum.
Daneben unterstiitzt die DEZA die Stif-
tung Trigon Film, die Filme aus Afrika,
Asien, Siidamerika und Osteuropa ver-
leiht, und den Fonds Visions Sud Est,
der Produktionen aus diesen Regionen
mitfinanziert. Visions Sud Est unter-
stiitzte zum Beispiel NIGHT TRAIN (Ye
Che, Diao Yinan, China 2007), DUNIA
(Jocelyne Saab, Libanon 2006), OPERA
JAWA (Garin Nugroho, Indonesien 2006)
oder LA TETA ASUSTADA (Claudia Llosa,
Peru, Spanien 2009).

Wie Alice Thomann, Verantwortli-
che im Bereich Kultur und Entwick-
lung, erklirt, versteht die DEZA die-
se Forderung als komplementir zu
ihren Haupttitigkeiten. Der starke
Symbolwert kultureller Handlungen
macht Kiinstler zu Agenten des gesell-
schaftlichen Wandels: Gerade in drme-
ren Regionen, in denen sich kiinstle-
rische Freiheit unter schwierigsten
materiellen Bedingungen entfalten
muss und politisch oft nicht gewahr-
leistet ist, macht Kulturférderung
kiinstlerisches Schaffen iiberhaupt
erst moglich. Gemiss diesem huma-
nistischen Kulturbild, in dessen Zen-
trum die Wechselwirkung zwischen
Kulturproduktion und gesellschaft-
lichem Bewusstsein sowie die Aufkli-
rung iiber Missstinde stehen, sieht
Thomann in der Unterstiitzung von
Kulturschaffenden in Entwicklungs-
und Transitionslindern das Hauptan-
liegen der DEZA-Kulturférderung. Die
DEZA iibt dabei kein Mitspracherecht
aus, wie die Kulturprodukte auszuse-
hen haben, sondern delegiert deren Be-
urteilung an ihre Partnerorganisatio-
nen in der Schweiz.

Fiir wen sind die von der DEZA ge-
forderten Filme gedacht? In erster Li-
nie, so Thomann, wiirden sie bei Ver-

OPERA JAWA
Regie: Garin Nugroho

breitung via Schweizer Institutionen
wohl von einem westlichen Publi-
kum gesehen. Erwiinscht sei jedoch,
dass auch ein lokales Publikum ver-
mehrt Zugang dazu erhilt. Die Aus-
landprojekte, die direkt gefordert wer-
den, seien vor allem fiir das lokale Pu-
blikum gedacht, dementsprechend sei
es wichtig, dass dabei nicht nur eli-
tire, sondern auch populire Formen
entstiinden, um Breitenwirkung zu er-
zielen. 2010 richtete die DEZA ihr Pro-
gramm fiir die Schweiz in Ubereinstim-
mung mit einer 2005 verabschiedeten
Unesco-Konvention zur Forderung der
kulturellen Vielfalt neu aus. Wihrend
zuvor die Sensibilisierung der Schwei-
zer Bevélkerung im Zentrum stand,
wird der Fokus neu auf die Unterstiit-
zung von Kulturschaffenden in Ent-
wicklungslindern gelegt.

Demenstprechend soll auch die
Forderung in der Schweiz verstirkt zu-
gunsten von Kulturschaffenden aus
Entwicklungslindern geschehen. Laut
Leitbild soll ihnen damit «Zugang zum
Schweizer Publikum, zum internatio-
nalen Kulturmarkt und zu professio-
nellen Netzwerken» verschafft wer-
den. Dass die geférderten Filmpro-
duktionen mitunter zur Ware fiir den
Schweizer Kulturmarkt werden, fithrt
zum oft formulierten Vorbehalt des
drohenden kulturellen Neokolonialis-
mus: Mit europiischen Geldern, so die
Kritik, wiirden Filme fiir ein westliches
Publikum hergestellt und das Ent-
wicklungsland dabei lediglich als Set-
ting und Darsteller beniitzt. Ein ande-
rer gingiger Kritikpunkt besteht darin,
dass die Entwicklungshilfe durch Fi-
nanzierungen und Expertise Abhin-
gigkeiten schafft.

Um diese Gefahren abzuwenden,
achtet die DEZA laut Alice Thomann
vermehrt auf die Nachhaltigkeit ih-
rer Férderung: Lingerfristig soll die
materielle Eigenstindigkeit der Kul-

LA TETA ASUSTADA
Regie: Claudia Llosa

turschaffenden angestrebt und der
Aufbau einer selbstindig funktionie-
renden, unabhingigen Kulturproduk-
tion in den Partnerlindern unterstiitzt
werden. Dementsprechend fliessen
jahrlich tiber sechs Millionen Franken
als DEZA-Kulturférdermittel ins Aus-
land; etwa drei Millionen werden fiir
die Unterstiitzung in der Schweiz ver-
wendet, hiervon wiederum 60 Prozent
fiir den Film. Als weitere denkbare
Zukunftsperspektive sieht Alice Tho-
mann das Ausfindigmachen und Ver-
stirken von Synergien mit Institutio-
nen vor Ort, die sich lokal um den Ver-
leih und die Verbreitung von Filmen
bemiihen, entsprechend der zuneh-
mend transnationalen Ausrichtung der
Kulturindustrie.

Natalie Bshler

o «Open Doors» Festival del film Locarno 2011
Gastland Indien (3.-13. 8. 2011):

Klassiker des unabhingigen indischen Kinos
vOn 1946 bis 2010 wie etwa AAG von Raj
Kapoor, MANTHAN von Shyam Benegal,
MEGHE DHAKA TARA von Ritwik Ghatak,
NIZHALKKUTHU von Adoor Goplakrishnan,
PYAASA von Guru Dutt

Hommage an Satyajit Ray mit CHARULATA,
JOY BABA FELUNATH, KAPURUSH,
MAHANAGAR, MAHAPURUSH und NAYAK

Podiumsdiskussion «Lessons from Bollywood»
iiber die Filmproduktion in Indien, insbe-
sondere den Austausch zwischen

dem kommerziellen und dem unabhingigen
Kino (6. 8.,10.30 Uhr, Spazio Cinema)

Podiumsdiskussion «European Cinema Funds:
from Project to Film» (9. 8.,10.30 Uhr)
www.pardo.ch/Open-Doors

o Forum «Kulturelle Vielfalt: Fiir nachhaltige
Entwicklungen» (26. 8. 2011, 9-17.15 Uhr,
Theaterhaus Gessnerallee, Ziirich
www.kulturellevielfalt.ch

o «Die andere Seite der Welt», interaktive
Jubildumsausstellung zum humanitdren
Engagement der Schweiz, gastiert 2011 bis 2013
in Schweizer Stidten und im Ausland
www.humem.ch

o Jubildums-Filmzyklus in Zusammenarbeit
mit trigon-film in mehreren Schweizer Stadten
www.deza.admin.ch/soyears
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DVD

Fin Film von

Melville in der Résistance

Jean-Pierre Melville, der grosse Mei-
ster, wenn es darum ging, existentielle
philosophische Fragen im Rahmen des
Kriminalfilms zu verhandeln, gelingt
mit CARMEE DES OMBRES die Qua-
dratur des Kreises: ein Film iiber den
Kampf der Résistance gegen die deut-
schen Besatzer, der zugleich ernsthafte
Auseinandersetzung und genrekonfor-
mer Thriller ist. Und dabei scheint sei-
ne Kamera kaum mehr zu tun, als bloss
Fassaden zu filmen: allen voran das stei-
nerne Gesicht Lino Venturas in der Rolle
des an die Nazis verratenen Résistance-
Anfiihrers, der sich nach erfolgreicher
Flucht auf die Suche nach dem Verri-
ter macht. Die Hinrichtung des Denun-
zianten hilt die Kamera mit derselben
Kiihle fest, wie sie die menschenver-
achtenden Gesten der Nazis registriert.
Diese Zuriickhaltung, nimmt den Zu-
schauer freilich umso mehr in die Ver-
antwortung: Die ambivalenten Gefiihle
iiber das Gesehene lassen sich nicht an
den Kinoapparat deligieren, der Zu-
schauer muss sie selbst durchleben und
aushalten.
ARMEE IM SCHATTEN F 1969. Bildformat: 16:9

(anamorph); Sprache: D, F (DD Mono)
Vertrieb: Arthaus

Sirk monumental

Douglas Sirk ist bis heute bekannt
fiir seine abgriindigen Melodramen der
fiinziger Jahre. Dabei geht gerne verges-
sen, dass sich der deutsche Emigrant
neben dem Melo an nahezu allen Hol-
lywood-Genres der Zeit versucht hat,
darunter auch jenem des Monumen-
talfilms. Sein SIGN OF THE PAGAN er-
zdhlt vom Sturm des Hunnenkonigs At-
tila gegen Rom, der nur durch géttliche
Intervention vereitelt werden kann. Of-
fensichtlich interessiert Sirk an dem
Stoff weder das Action-Moment noch
das religiose, sondern vielmehr die Psy-
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chologie des getriebenen Attila. Kein
Wunder, dass denn auch dessen Dar-
steller Jack Palance alle anderen an die
Wand spielt, inklusive Hauptdarsteller
Jeff Chandler.

Bemerkenswert ist, dass die vor-
liegende DVD den Film nicht nur in der
Cinemascope-Fassung, sondern auch
im alten 4:3-Format enthilt. Tatsich-
lich hatte Sirk die Vorgabe erhalten,
den Film so zu drehen, dass er sowohl
im Superbreitbild wie auch im engen
Academy-Format funktionieren wiirde

- ein interessantes Experiment, das un-
weigerlich die Frage aufwirft, welchen
Einfluss etwas scheinbar so Ausser-
liches wie die Wahl des Bildformats auf
die Wirkung eines Films haben kann.
ATTILA, DER HUNNENKONIG USA 1954

Bildformat: 2,351 & 4:3; Sprache: D, E (DD 2.0)
Vertrieb: Koch Media

Lustiger Grusel

Vor Dean Martin und Jerry Lewis
gab es Bud Abbott und Lou Costello. In
den vierziger Jahren waren die bei-
den das wohl erfolgreichste Komiker-
duo in Amerika. Von der Varieté-Biih-
ne iibers Radio sind die beiden schlies-
lich zum Film gekommen und drehten
in 16 Jahren iiber 30 Filme. Unter Ver-
trag waren sie bei Universal, jenem Hol-
lywoodstudio also, das mit seinen Hor-
rorfilmen berithmt geworden war. So
lag es nahe, das Lustige mit dem Gru-
seligen zu verbinden und die beiden
Komiker zuweilen auf ihre unheim-
lichen Studiokollegen treffen zu las-
sen, mit phinomenalem Resultat. In
ABBOTT & COSTELLO MEET FRANKEN-
STEIN - zweifellos der beste der Filme
des Duos - werden die beiden nicht nur
vom untoten Frankenstein-Monster
behelligt, sondern auch noch von Bela
Lugosi in seiner Paraderolle als Dracu-
laund von Lon Chaney jr. als Wolfsmann.
Dem Film gelingt der Spagat, zugleich

SOUK NE EE SRR
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als Parodie und als echter Gruselfilm zu
funktionieren. Auch im Nachfolgefilm
ABBOTT & COSTELLO MEET THE INVI-
SIBLE MAN sind die Special-Effects
noch unheimlicher als in James Whales
Original von 1933. Nicht ganz auf dem
selben Niveau, aber immer noch hoch-
vergniiglich sind ABBOTT & COSTELLO
MEET DR. JEKYLL &MR. HYDE sowie
ABBOTT & COSTELLO MEET THE MUM-
MY, die beiden andern Filme der Box -
sie ist fiir Fans der alten Hollywood-
Monster ein Muss.

«Abbott & Costello treffen die Hollywood-Mon-

ster» USA 1948-1955. Bildformat: 4:3; Sprache: D,
E (DD 2.0); Diverse Extras. Vertrieb: Koch Media

Drei Western bis zum Ende

Budd Boetticher, John Sturges, Don
Siegel - so heissen die drei Regisseure,
welche sich in der dritten aus einer
ganzen Reihe von Western-Sammel-
boxen finden, in welchen der Koch
Media Verlag bereits frither verdf-
fentlichte DVDs neu auflegt. Es ist
wahrscheinlich, dass der Verlag die-
se Zusammenstellung zufillig vorge-
nommen hat und sich gar nicht be-
wusst war, wie sinnig sie ist. Denn die
drei Regisseure zeigen gleichsam den
Ubergang vom klassischen Hollywood
zu New Hollywood und den damit ver-
bundenen Aufstieg und Niedergang des
Westerns auf. Wihrend Budd Boetticher
in seinen kargen B-Movies die abtrakte
Blaupause fiir den klassischen Western
vorlegte (von denen der hier vorgelegte
SEMINOLA wohl nicht der beste, aber
doch ein wiirdiger Vertreter ist), begin-
nen Sturges und Siegel mit den etablier-
ten Regeln zu spielen und sie zu erwei-
tern. Sturges kombiniert in GEHEIM-
NIS DER 5 GRABER den Western mit der
Psychologie des Thrillers, und bei Sie-
gels FRANK PATCH beginnt der alte We-
stern mit seinen Stereotypen endgiiltig
zusammenzubrechen: sein Protagonist,

Ein Film von
GILLO PONTECORVO

der ehrenwerte Sheriff Frank Patch,
wirkt darin wie ein Fossil aus lingst ver-
gangenen Tagen. Die Cowboy-Mythen
haben ihr Haltbarkeitsdatum iiber-
schritten, in der neuen Zeit - die sich
mit Automobilen und Elektrizitit be-
reits ankiindigt - ist fiir sie kein Platz.
«Classic Western Collection Box No. 3» USA

1953-1969. Bildformat: 4:3 & 16:9; Sprache: D, E
(DD 2.0). Vertrieb: Koch Media

Guerilla-Krieg
In LA BATTAGLIA DI ALGERI re-
konstruiert Gillo Pontecorvo den algeri-
schen Aufstand gegen die franzésische
Besatzung in den Jahren 1954 bis 1960.
Dabei erdffnet Pontecorvos Film einen
Blick in die schauderhaften Abgriinde
des Krieges, der weit iiber den konkre-
ten Fall hinaus Giiltigkeit hat. Die Greu-
el, welche die Guerilla-Rebellen an Ver-
tretern der Okkupationsherrschaft ver-
iiben, werden ebenso wenig ausgespart
wie die grausame Lynchjustiz, mit der
die Kolonialisten gegen Einheimische
vorgehen. Die Radikalitit, mit welcher
der Film das tut, hat in allen Lagern
heftige Reaktionen provoziert: obwohl
dreimal fiir den Oscar nominiert und in
Venedig mit dem Goldenen Léwen aus-
gezeichnet, war er in Frankreich finf
Jahre lang verboten. Extremistische
Kreise haben gar versucht, den Film
fiir ihre Zwecke zu instrumentalisieren
- Andreas Baader nannte ihn angeblich
als Lieblingsfilm. Doch widersteht der
Film jeder Vereinnahmung und beein-
druckt stattdessen bis heute durch sei-
ne Ausgewogenheit und seinen Willen,
schonungslos zu zeigen, wie sich im
Krieg alle Beteiligten schuldig machen.
SCHLACHT UM ALGIER Algerien, 11966

Bildformat: 16:9; Sprache: F/Arabisch, D (DD 2.0)
Vertrieb: Alive, Pierrot le Fou

Johannes Binotto
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Die Passion der Marie

LA PRINCESSE DE MONTPENSIER von Bertrand Tavernier

Bis zum Aufkommen des Impressionismus nahm die Historien-
malerei in der Hierarchie der Gattungen den obersten Rang ein. Man
muss nicht unbedingt bedauern, dass sich dies seither gedndert hat.
Heute stehen historische Stoffe auch im Kino lingst nicht mehr so hoch
im Kurs wie in fritheren Epochen. Von Filmemachern erwarten wir ganz
selbstverstidndlich, dass sie sich den dringenden Fragen der Gegenwart
stellen (oder zumindest unterhaltsam verschleiern, wie sie dieser Her-
ausforderung ausweichen). Man darf durchaus bedauern, dass dies mit-
unter ungerecht ist.

Als Bertrand Taverniers neuer Film vor einem Jahr in Cannes lief,
durfte er sich keine grossen Chancen auf einen Preis ausrechnen. In
einem Wettbewerb spitzt sich ja die Frage der Relevanz ins Unermess-
liche zu: Wo es so viele Neuigkeiten vom Stand der Dinge in der ganzen
Welt gibt, warum soll man sich da fiir einen Film interessieren, der in
einer entlegenen Epoche spielt, in der fiir die Liebe noch Opfer gebracht
wurden, deren Gravitit uns heute ginzlich unverstindlich ist? Auf den
Mirkten des Autorenkinos, auf denen sich eine gewisse Fiktionsmiidig-
keit breit gemacht hat - man denke an den verdienten Erfolg, den Verfil-
mungen von Tatsachenromanen wie «Gomorrha» oder «Entre les murs»

in jlingerer Vergangenheit feierten -, gilt ein historisch kostiimiertes
Werk, das sich so ungeniert der Freude am Erfinden von Intrigen hin-
gibt, als altbacken und unzeitgemiss; einmal ganz abgesehen von der
kommerziellen Legitimation eines solch kostspieligen Unterfangens.
LA PRINCESSE DE MONTPENSIER zeigt keine historische Kausali-
tit auf, wie es DAS WEISSE BAND bedachtsam tat. Taverniers Film sucht
keine eindeutigen Antworten auf die Frage, woher das Heute kommt.
Es gibt zwei reiche Viter, die kleinlich um Liegenschaften und das Ehe-
gliick ihrer Kinder schachern - aber einen Kommentar auf die Finanz-
krise wird man darin kaum entdecken. Mit betrichtlichem Wohlwollen
liesse sich zwar an einigen Stellen ein Bogen zur Gegenwart schlagen. Es
geht um Kriege, die im Namen der Religion gefiihrt werden. Eine Fami-
lie wird beargwdhnt, weil sie aus dem Ausland stammt. In einer beklem-
menden Szene findet eine Hochzeitsnacht in aller Offentlichkeit statt:
Wie in gewissen Kulturen heutzutage noch, muss tiberpriift werden, ob
die Braut als Jungfrau und nicht als beschidigte Ware in die Ehe geht.
Aber derlei Beziige sind nicht das vorrangige Anliegen eines Regisseurs,
der einmal sagte, keine Diktatur sei schlimmer als die der Gegenwart.
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Barbarei und Kultur

Tavernier setzt sich historischen Epochen mit der gleichen Neu-
gierde aus wie andere Regisseure der Gegenwart. Er tut es ohne Nos-
talgie und Verkldrung. Auch zu Beginn von LA PRINCESSE DE MONT-
PENSIER springt er unmittelbar in das Geschehen hinein. Die wuchtig
ausgreifende Handkamera wirft den Zuschauer mitten in die unbarm-
herzigen Nachgefechte einer Schlacht hinein. Er setzt eine Welt, in der
sich der Zuschauer erst allmihlich, im Wechselspiel von Nahsicht und
Tableau, zurechtfinden wird.

Mit ihren Widerspriichen wird er augenblicklich konfrontiert.
«Schiesst, im Namen Gottes» befiehlt der Comte de Chabannes seiner
Rotte, fest davon iiberzeugt, in einem Bauernhaus einen Unterschlupf
feindlicher Soldaten aufgespiirt zu haben. Die Religionskriege im Frank-
reich des ausgehenden sechzehnten Jahrhunderts zeigt Tavernier als
Epoche grosster Barbarei. Auch wenn er den noblen und heroischen
Aspekten des Mantel-und-Degen-Films seine Reverenz erweist (das
Genre handelt ja stets auch vom Kulturerwerb), verschweigt er die rohe,
schmutzige Kehrseite des Kriegshandwerks nicht. Das ist vielleicht sein
grosstes Verdienst als Filmemacher: den Zuschauer zum Zeitgenossen
der Vergangenheit zu machen.

Gemeinsam mit Jean Cosmos und Frangois-Olivier Rousseau hat er
«Histoire de la Princesse de Montpensier», das literarische Debiit von
Madame de Lafayette, adaptiert. Dank ihrer sechzehn Jahre spiter ver-
offentlichten «La Princesse de Cléves» (die Nicolas Sarkozy bekanntlich
wenig schitzt und als Schullektiire lingst nicht mehr zeitgemass fin-
det) gilt sie als die Begriinderin des psychologischen Romans in Frank-
reich. Thr Hauptwerk wurde in den letzten zwei Jahrzehnten mehrfach
verfilmt - von Manoel de Oliveira, Andrei Zulawsky, unlingst von Chri-
stoph Honoré - und ihre Geschichte dabei mehr oder weniger geschickt
auf die Gegenwart hin aktualisiert. Die unbekanntere Novelle entfaltet
auf knappem Raum eine mindestens ebenso komplizierte Gefiihlséko-
nomie wie der Roman, den sie in vielen Motiven vorausahnt: den wider-

spriichlichen Gefiihlen, die die jeweilige Titelheldin in Konflikt bringt
mit den Sitten ihrer Zeit und ihres Standes; der Gleichgiiltigkeit der Ge-

liebten als tiefster Verletzung des Liebenden; schliesslich der Vermen-
gung historisch verbiirgter und fiktiver Charaktere. Die junge Marie de
Meéziéres wird von vier Mdnnern umworben. Sie liebt den Heisssporn
de Guise. Auf Geheiss ihres Vaters wird sie jedoch mit dem Prinzen
von Montpensier verheiratet. Dessen treuer Freund, der Comte de Cha-
bannes, wird ihr Lehrmeister und verliebt sich in sie; ebenso wie Anjou,
der erste Sohn des Landes und spitere Kénig Henri I11.

Die Adaption bedenkt, was die Prosa der Madame de Lafayette fiir
ihr zeitgendssisches Publikum filterte und aussparte. Sie fiillt nicht nur
die Leerstellen und gibt dem Unausgesprochenen erzihlerischen Raum,
sondern nimmt auch einschneidende Verdnderungen vor. Dem mora-
lisierenden Ton der Vorlage setzt sie das Argument der Sinnlichkeit
entgegen. Die Dialoge schillern zwischen den Epochen: Thnen ist aller
falscher historischer Firnis ausgetrieben, ohne dass sie in einen moder-
nen Jargon verfallen miissten. Philippe Sarde hat seine Partitur sehr mo-
dern orchestriert und Perkussionsinstrumenten besonderes Gewicht
verliehen, setzt aber auch historische Instrumente wie die Gambe ein.
Fiir die Kampfszenen hat Tavernier den Choreographen Alain Figlarz
verpflichtet, der mit THE BOURNE IDENTITY bekannt wurde und des-
sen Stil massgeblich vom Hongkong-Kino beeinflusst ist: In den Fecht-
szenen spielen Eleganz und Formvollendung eine geringere Rolle, als es
traditionell im Mantel-und-Degen-Film tiblich ist.

Wie stets in den historischen Fresken, fiir die sich Tavernier der
Mitarbeit von Jean Cosmos versichert hat (beispielsweise in LA VIE EST
RIEN DAUTRE und LAISSEZ-PASSER), versucht er, eine Epoche ganz aus
dem Alltagsleben zu rekonstruieren. Man erfihrt viel iiber die Kiiche
des ausgehenden sechzehnten Jahrhunderts. Den Bildern hat Kamera-
mann Bruno de Keyzer oft eine zweite oder sogar dritte Ebene nachgeord-
net, in denen man das Gesinde bei ihren Verrichtungen sieht oder einen
Bauern, der unbeeindruckt vom Drama des Vordergrunds das Auskom-
men seiner Familie mit Angeln aufbessern will. Sie machen den adligen
Protagonisten das Terrain nicht streitig, stellen sie vielmehr in einen




R:Bertrand Tavernier; B: Bertrand Tavernier, Jean Cosmos, Frangois-Olivier Rousseau; nach der Novel-
le von Madame de Lafayette; K: Bruno de Keyzer; S: Sophie Brunet; M: Philippe Sarde. D (R): Lambert

Wilson (Comte de Chabannes), Mélanie Thierry (Marie de Montpensier), Grégoire Leprince-Ringuet

(Prince de Montpensier), Gaspard Ulliel (Henri de Guise), Raphaél Personnaz (Duc d‘Anjou), Michel

Vuillermoz (Duc de Montpensier), Judith Chemla (Catherine de Guise), Philippe Magnan (Marquis de

Meéziéres), Jean Pol Dubois (Cardinal de Lorraine), Florence Thomassin (Marquise de Mézieres), Eve-
lina Meghnagi (Catherine de Médicis). P: Paradis Films; Eric Heumann, Frédéric Bourboulon. Frank-
reich, Deutschland 2010. 139 Min. CH-V: Frenetic Films, Ziirich

gesellschaftlichen Rahmen. Die grosse Ballszene beim Hofe in der zwei-
ten Hilfte des Films erzihlt Tavernier ganz aus den Kulissen heraus;
nicht nur, weil sie das Budget iiberschritten hitte.

Eine Wette

Tavernier filmt impulsiv und reflektiert. Die rastlose Kamera ver-
mihlt Eleganz und Spontaneitit. Oft werden ihre Bewegungen in ent-
gegengesetzter Richtung weitergefiihrt. Sie schwelgen nicht, sondern
analysieren. Der Regisseur will sich beim Drehen stets selbst {iber-
raschen und zugleich Rechenschaft ablegen iiber das Ethos des Erzih-
lens und die eigenen Wurzeln im Kino. Seine Genrefilme iiberpriifen die
Tragfihigkeit der Konventionen. Jeder seiner Filme ist eine Wette gegen
die Unvereinbarkeit seiner Elemente.

Der Kostiim- und der Kriegsfilm sind zwei Passionen, die sich
durch die gesamte Filmographie ziehen. Insgeheim greift LA PRIN-
CESSE DE MONTPENSIER, wie praktisch jeder seiner Filme, Motive des
Westerns auf. Der Vorspann erinnert an den gentigsamen Auftakt der
Filme von Budd Boetticher und Anthony Mann, in denen man einfach
nur zuschaut, wie eine Figur eine Landschaft durchquert. Die Schuld,
die sich die Helden bei Mann oder Raoul Walsh meist schon vor Beginn
der Geschichte auf sich geladen haben, zeigt Tavernier freilich eingangs
direkt. Chabannes begeht eines der drei grossen Kriegsverbrechen jener
Zeit (die beiden anderen waren das Zerstoren eines Backofens und eines
Pflugs), iiber die sich Tavernier von dem Historiker Didier Lefur aufkla-
ren liess: Er ersticht eine schwangere Frau. Diese Schande wird er fortan
zu tilgen suchen. Er desertiert aus der Armee.

Die Priifung der Zukunft

Madame de Lafayettes Novelle ist eine Mahnung zur Tugendhaf-
tigkeit. Taverniers Marie hingegen begehrt heftiger gegen die Sitten
ihrer Epoche auf. Es fehlt ihr in Mélanie Thierrys Interpretation wohl-
gemerkt nicht an Koketterie. Sie ist eine widerspenstige, selbstbewusst
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fordernde Schiilerin. Die Last, eine pri-feministische Heldin zu sein,
biirdet ihr der Film nicht auf. Vielleicht ist sie nicht einmal sein Kern.
Die Minner um sie erwachen in ebenso schénem Relief zu filmischem
Leben. LA PRINCESSE DE MONTPENSIER ist das Werk eines in die Jah-
re gekommenen Regisseurs, der ohne Altersmilde von blutjungen Cha-
rakteren erzihlt.

Thre Mutter rit Marie zur Ehe mit Montpensier, da er weder einen
guten noch einen schlechten Ruf hat: Sie moge das examen de I'avenir ab-
warten. Grégoire Leprince-Ringuet zeichnet ihn als befangenen, weil viel
zu jung verheirateten Gatten. Im Krieg kann er sich bewihren, in der
Liebe stehen ihm die Worte und Gesten noch nicht zu Gebot, um seine
Gefiihle auszudriicken. Als ihn der Kénig wieder in seinen Dienst ruft,
hat der Jungvermihlte fiir seine Frau nur einen kurzen Abschiedsgruss
iibrig, Chabannes hingegen umarmt er herzlich. Sein Rivale Guise, der
sich gern fiir die Ehre und zu seinem Vergniigen schligt, ist ein selbst-
gewissser Verfiihrer, in dessen Rankiine Momente der Aufrichtigkeit
aufblitzen. Anjou (Raphael Personnaz ist die grésste Entdeckung des
Films: Er besitzt die Schonheit des jungen Alain Delon und bereits
schon die Entschiedenheit, zu der dieser erst spiter fihig war) ist ein
Zyniker von gefihrlicher Autoritit, der gleichwohl Integritit beweist
und Achtung fiir Mut und Empfindsamkeit hegt.

Man kénnte diesen vielstimmigen Film an sieben Tagen hinter-
einander sehen, jeweils aus dem Blickwinkel eines der Protagonisten,
und stets Neues entdecken. Das Wochenende miisste man fiir Chaban-
nes reservieren. Er ist der Knotenpunkt der Handlung, in ihm fihrt
der Film alle Schicksale zusammen. Er ist ein Botengéinger der Liebe,
meist wider seine eigenen Interessen. Lambert Wilson spielt ihn als innig
religiosen und gelehrten Renaissancemenschen, der in Naturheilkunde,
Astrologie, Poesie und Musik bewandert ist. Er ist ein freier Geist, der
iiber den Welthorizont seiner Epoche hinauszublicken vermag, ohne
zu einem Humanisten nach heutigen Massstiben werden zu miissen.
Tavernier setzt ihn als Figur ihrer Zeit ins Recht.

Gerhard Midding
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Denkt man an Vincente Minnelli und seine Filme, fallen einem
zahlreiche vergniigliche, gliicklich verbrachte Kinostunden ein. Der
fréhliche «Trolley»-Song in MEET ME IN ST. LOUIS (1944) zum Beispiel
oder die Virtuositit der Farbgebung im «Limehouse Blues» aus zIEG-
FELD FOLLIES (1944), das surrealistische Ballett aus YOLANDA AND
THE THIEF (1945) oder die elegante Kamerafahrt der Wildschweinjagd
in HOME FROM THE HILL (1960), die explodierende Jahrmarktsszene
in SOME CAME RUNNING (1958) oder das sechzehnminiitige, extrava-
gante Ende von AN AMERICAN IN PARIS (1951). Momente, die den Zu-
schauer lauthals lachen lassen oder staunen machen, die ihn bedriicken
oder umwerfen, die ihn unterhalten oder anrithren. Manchmal braucht
es auch gar nicht viel, etwa, wenn der «Dancing in the Dark»-Spazier-
gang Fred Astaires mit Cyd Charisse (in THE BAND WAGON, 1953) unmerk-
lich in Tanz iibergeht und dieser Tanz mit einem klitzekleinen, nur an-
gedeuteten Schwung auf eine Kutsche endet. Viele Filme Minnellis sind
pure Freude und dsthetischer Genuss. Allein diese Tatsache macht ihn
zu einem der ganz grossen Regisseure Hollywoods, der Filmgeschichte
iiberhaupt.

Eine Reputation, die nicht immer und nicht von jedem geteilt
wurde. «Minnelli glaubt mehr an Schénheit als an Kunst», beendet An-
drew Sarris seinen Minnelli-Eintrag in «The American Cinema». Das
ist natiirlich eine Frechheit, zumal Sarris der Lust am Schauen, der Be-
geisterung tiber sorgfiltig komponierte Bilder jegliche Berechtigung

abspricht. Sarris hat so ein Missverstindnis in die Welt gesetzt, dem
auch ein sonst so kluger Mann wie David Thomson erliegt. THE PIRATE
(1948) sei «die Arbeit eines Mannes, der begieriger ist zu dekorieren als
zu entwerfen». Doch vielleicht sind Sarris und Thomson die falschen
Gegner, die man gar nicht mehr beachten muss. Denn das negative Bild
Minnellis wurde lingst von Autoren wie Gilles Deleuze (in seinem ABE-
CEDAIRE), Stephen Harvey (in der vorziiglichen Studie «Directed by
Vincente Minnelli», 1989) und erst kiirzlich, 2009, von Emmanuel Levy
(in seiner Biographie «Vincente Minnelli - Hollywood’s Dark Dreamer»)
zurechtgeriickt.

Vielleicht war Minnelli ein wenig mitschuldig an seinem schlech-
ten Image. Er war ein schiichterner und zuriickhaltender Mann, oft un-
sicher, manchmal mysterios. Kein Geschichtenerzihler, der gerne iiber
sich gesprochen hitte, kein Intellektueller, der sein Werk analytisch
hitte erkliren kénnen. Der amerikanische Filmjournalist Richard Schi-
ckel hat Minnelli fiir seine Fernsehreihe «The Men Who Made The Mo-
vies» gesprochen und berichtet anschliessend ein wenig desillusioniert:
«Neben Sir John Gielgud ist Vincente Minnelli die schwierigste Person,
die ich jemals interviewt habe.»

Doch Minnelli seiner mangelnder Eloquenz wegen als oberflich-
lichen Hersteller eleganter Unterhaltung ohne kritische Weltsicht oder
profunde Botschaft abzutun, ist fahrlissig. Besonders in seinen unter-
bewerteten Melodramen SOME CAME RUNNING, HOME FROM THE

HILL und THE FOUR HORSEMEN OF THE APOCALYPSE (1962) erweist
sich der Regisseur als sensibler Chronist widerspriichlicher mensch-
licher Gefiihle, die unweigerlich in die Katastrophe fithren. Auch die
Musicals zeugen nicht immer von schierer Lebensfreude: In MEET ME
IN ST. LouIs geht es, bedingt durch den bevorstehenden Umzug nach
New York, um das Auseinanderdriften einer Familie, in THE BAND WA-
GoN hinterfragt Fred Astaire sogar seine Identitit: «Be Myself». Und
auch Komédien wie THE LONG, LONG TRAILER (1954), der den aufkom-
menden Konsumterror in den USA der fiinfziger Jahre auf die Schippe
nimmt, oder THE COURTSHIP OF EDDIE’S FATHER (1963), in dem der
Tod eines Goldfisches zum Alptraum gerit, sind voll diisterer Momente.
Minnellis Charaktere sind hiufig verwirrt oder missverstanden, einsam
oder nicht bereit, sich anzupassen. Nicht, dass sie Rebellen wiren. Doch
der soziale Druck, ob in HOME FROM THE HILL oder TEA AND SYM-
PATHY (1956), sorgt stets fiir dramatisches Unbehagen. Dabei ist Min-
nelli sicher kein Sozialkritiker. Die Konflikte seiner Filme sind zumeist
personliche, keine gesellschaftlichen. Es geht um die Arbeit, oft im
Showbusiness (THE BAD AND THE BEAUTIFUL, 1952, TWO WEEKS IN
ANOTHER TOWN, 1962, oder THE BAND WAGON), gelegentlich um un-
konventionelle Lebensstile (SOME CAME RUNNING) oder komplizierte
Romanzen (HOME FROM THE HILL, SOME CAME RUNNING). Auffillig:
Minnellis Filme prisentieren wenig gliickliche Paare, manchmal passen
sie nicht zusammen oder finden erst gar nicht zueinander.
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Einige biographische Notizen: Vincente Minnelli wird am 28. Fe-
bruar 1903 in Chicago geboren. Sein italienischstimmiger Vater und
sein Onkel betreiben die Minnelli Brothers’ Tent Show, die den Mittle-
ren Westen der USA mit Theaterstiicken und Konzerten bereist. Hier
gibt Minnelli mit drei Jahren sein Debiit als Schauspieler. Mit sechzehn
verldsst er die Schule, beginnt eine Lehre als Schaufensterdekorateur
und kiimmert sich bei der «Balaban and Katz»-Kinokette in Chicago fiir
das Vorprogramm, um die Kostiime und das Biihnenbild. 1931 Umzug
nach New York, Arbeit fiir das Paramount Theatre. Minnelli entwirft die
Dekors fiir die Operette «Du Barry». Zwei Jahre spiter heuert er bei der
Radio City Music Hall an, erst als Kostiim-Designer, spiter als Art Di-
rector. 1935 gibt Minnelli sein Debiit als Broadway-Regisseur - mit der
Revue «At Home Abroad», die «Ziegfeld Follies» und «The Show Is On»
folgen im Jahr darauf. Er macht in diesen Musicals mit ungewohnlichen
Tanzsequenzen auf sich aufmerksam, seine Arbeit als Designer zeugt
von seinem Interesse fiir moderne Kunst, speziell den Surrealismus.

Mit einem Mal gilt Minnelli als einer der vielversprechendsten
jungen Regisseure und Designer am Broadway - ein Ruf, der auch Hol-
lywood erreichte. Ein sechsmonatiges, erstes Zwischenspiel im Jahr
1937 fiir Paramount verlduft frustrierend. Doch dann, nach seiner Riick-
kehr an den Broadway, holt Arthur Freed, MGMs umsichtiger Produzent,
Vincente Minnelli 1940 nach Hollywood. Minnellis Produktionen, ihre
kiinstlerische Einheit, vom Biihnenbild iiber den Einfallsreichtum der
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Choreographie bis zur Stimmigkeit der Inszenierung, hatten ihn beein-
druckt. Sechsundzwanzig Jahre, soviel darf vorweggenommen werden,
wird Minnelli bei MGM als sogenannter contract director bleiben, von
seinen 34 Filmen zwischen 1943 und 1976 hat er 31 dort gedreht. Diese
Treue zu einem Studio ist zunachst ungewshnlich, vielleicht sogar ver-
dichtig. Hatte Minnelli keine eigenen kiinstlerischen Visionen, die er
gegen die Widerstinde allmichtiger Produzenten durchboxen wollte?

Das Gegenteil ist der Fall. Minnelli hat MGM, diesen Inbegriff des
Glamours und des perfekt verpackten Hollywood-Produkts, als Kokon
empfunden. Hier hatte er alles, was er fiir seine Arbeit brauchte: hoch-
spezialisierte Fachkrifte wie die Produzenten John Houseman und spi-
ter Sol C. Siegel, die Art Directors Cedric Gibbons und Preston Ames oder
die Kameraminner John Alton und spiter Milton Krasner. Menschen, die
Minnelli halfen und verstanden.

Arthur Freed (1894-1973), seit 1929 bei MGM, seit 1939 als Produ-
zent, dessen Name in den nichsten zwei Jahrzehnten zum Synonym fiir
den Glanz und Glitter, kurzum: fiir die tiberragende Qualitit und Opu-
lenz des MGM-Musicals wurde, wusste, was er an seinem Regisseur hat-
te. Weil Minnelli seine Arbeit, von der Komddie iiber die Literaturver-
filmung bis zum Melodram, so professionell und uneitel anging, un-
terstiitzte ihn das Studio mit Kontinuitit, Stabilitit und gutgeélter
Infrastruktur: Kaum war der eine Film fertig, stand das nichste Projekt
schon in den Startléchern, und Minnelli griff auf die schier unerschopf-

lichen Ressourcen und Méglichkeiten dieser schillernden Filmfabrik
zuriick. Minnelli und MGM - das war von Beginn an eine gliickliche Ver-
bindung.

Seine Lehrzeit dauert zwei Jahre. Behutsam wird er in das Hand-
werk eingefiihrt und ganz bewusst als Filmregisseur aufgebaut, der von
Beginn an Erfolg haben soll. Er choreographiert einzelne Musiknum-
mern fiir Busby-Berkeley-Filme wie STRIKE UP THE BAND (1940) und
BABES ON BROADWAY (1942) und inszenierte vier Nummern fiir Nor-
man Z. McLeods PANAMA HATTIE (1942). Dann endlich, 1943, mit ca-
BIN IN THE SKY, sein erster eigener Film.

CABIN IN THE SKY beruht auf dem Musical, das bereits 1940 mit
Ethel Waters und Rex Ingram am Broadway Premiere hatte und eines
der wenigen mit komplett schwarzer Besetzung ist. Der Film erzihlt die
Geschichte des Spielers Little Joe Jackson, der bei einer Schligerei so
schwer verletzt wird, dass er zwischen Leben und Tod schwebt. In einer
ausgedehnten Traumsequenz kimpfen Gottes General und Lucius Lu-
zifer um die Seele des Spielers, ein Kampf, der sich im Streit zwischen
seiner gottesfiirchtigen, tugendhaften Frau und einer betsrenden Sin-
gerin, dargestellt von Lena Horne, spiegelt. Obwohl der Film in Schwarz-
weiss gedreht wurde und ihm Kritiker den Gebrauch afroamerika-
nischer Stereotypen vorwarfen, beweist Minnelli gleich in seinem De-
biit seinen visuellen Erfindungsreichtum. Die Nachtclubszene mit
besagter Schligerei ist ein lebendiges Beispiel fiir stilisierte Action, bei

der die Schatten der Darsteller und des Publikums auf einem weissen
Hintergrund zu tinzeln scheinen, die bewegliche Kamera weist schon
einmal, vorsichtig noch, auf Max Ophiils, Minnellis grosses Vorbild,
hin. Einige Musiknummern, besonders das mitreissende «Honey in the
Honeycomb», weisen Minnelli als versierten Musical-Regisseur aus.

Die Beschiftigung mit dem Traum hat Minnelli fortan nicht mehr
losgelassen. «Sein Werk - das Musical, aber auch andere Genres - ver-
folgte das immer wiederkehrende Thema von Protagonisten, die buch-
stiablich vom Traum absorbiert sind, besonders vom Traum des anderen
und der Vergangenheit des anderen (YOLANDA AND THE THIEF, THE
PIRATE, GIGI) oder vom Machttraum {iber einen anderen (THE BAD
AND THE BEAUTIFUL)», schreibt Gilles Deleuze. Minnelli hat in seinen
Musicals, aber auch in einer Komédie wie FATHER OF THE BRIDE (1950),
in der sich Spencer Tracy eine alptraumbhafte, fast schon surreale Hoch-
zeitszeremonie (und damit die Trennung von seiner Tochter) ausmalt,
mehrere Szenen inszeniert, die ausdriicklich als Triume oder als me-
taphorische Angstvisionen fungieren. Das «Girl Hunt»-Ballett in THE
BAND WAGON mit gefihrlichen Gangstern und bedrohlicher Femme fa-
tale und vor allem der Schluss von AN AMERICAN IN PARIS sind hier
auch zu nennen. In YOLANDA AND THE THIEF versuchen mit Klauen
bewehrte Wischerinnen, den Mann mit Bettlaken einzufangen, in THE
PIRATE wird Gene Kelly in den rotglithenden, feuerspriihenden Traum
Judy Garlands hineingezogen. Diese «Pirate Ballett Fantasy» beweist,
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Lindsay Anderson zufolge, wie aufregend Tanz und Kino sein kénnen,
«wenn ein Regisseur, ein Tanzer und ein Designer sensibel genug sind,
beide Medien zusammenzufiihren.» Schickel spricht gar von «einem
der authentischsten Triumphe unseres Kinos.» Deleuze antwortet auf
die Frage, was es bedeute, im Traum von jemandem gefangen zu sein:
«Das kann ja schreckliche Folge haben, bis hin zum Horror.» Manch-
mal geht auch ein Wunschtraum in Erfiillung, etwa wenn Jennifer Jones
in MADAME BOVARY (1949) erstmals auf einen Ball geladen ist. Sie kann
ihr Gliick kaum fassen und bemerkt in einem ovalen Spiegel, in dem
sich die Situation wie in einem Brennglas verdichtet, die Bewunderung
der Minner um sie herum. Und dann beginnt, mit Louis Jourdans Auf-
forderung zum Tanz, jene berithmte Walzerszene, bei der die Kamera
gleitet und rotiert, den Tanzenden vorauseilt oder sie verfolgt. Die Bo-
vary geht férmlich auf in ihrem Traum, und ihr Wunsch ist allen Be-
fehl. «Ich kriege keine Luft mehr!» ruft sie vor Gliick und Anstrengung,
und schon zerschlagen Diener mit Stiihlen die Fensterscheiben, um
fiir Durchzug zu sorgen. Doch jeder Walzer geht einmal zu Ende. Em-
ma Bovary tanzt immer verzweifelter - bis plotzlich ihr Mann vor ihr
steht und sie entsetzt wegliuft. Minnelli selbst gibt im Gesprach mit
Richard Schickel kaum Auskunft: «Ich kann mich nicht erinnern, was
mich zu den Traumsequenzen bewogen hat. Man kann sie einem Film
nicht aufdringen, doch wenn sie passen, tut man es einfach.» Immer-
hin ist er bereit, seine Faszination an der Ambivalenz zwischen Reali-

tat und Phantasie einzugestehen. Traume streben danach, in Erfiillung
zu gehen, sie erlauben ein freies Spiel mit Ideen, Symbolen und Stilen.
Manchmal formulieren sie auch ein Ideal, das im spannungsvollen Ge-
gensatz zur Realitit steht und so fiir zusitzliches dramatisches Gefil-
le sorgt. Der Traum als Flucht vor der Banalitit des Alltagslebens, das
Minnelli hiufig als frustrierend und einengend beschreibt.

Nach 1 DOOD IT (1943), einer Farce iiber einen Schneidergehilfen,
der sich in einen Tanzstar, dargestellt von Eleanor Powell, verliebt und
Hals iiber Kopf sogar heiraten soll, dreht Minnelli 1944 das Musical, das
als eines seiner schénsten und populirsten gilt: MEET ME IN ST. LOUTS,
eine bezaubernde Americana aus einer Zeit, die es so nicht mehr gibt
und darum Minnellis ausgeprigten Sinn fiir Nostalgie beweist. Fast
schon bewundernswert fingt er die Ara und ihre Werte in kriftigen,
minutios aufeinander abgestimmten Farben und sanften Bildern ein.

Angesiedelt zur Zeit der Weltausstellung in St. Louis zwischen
1903 und 1904, erzihlt der Film die Geschichte der Familie Smith, die
eintrichtig in ihrem schénen, biirgerlichen Haus lebt. Judy Garland ist
als Esther, eine von vier Schwestern, zu sehen, die sich in den neuen
Nachbarsjungen verliebt: «The Boy Next Door». Doch die Idylle findet
ein abruptes Ende, als der Vater mit Bestimmtheit verkiindet, dass die
Familie bald nach New York umziehen soll, wo er eine neue, lukrative
Stelle erhalten hat.

Ausgehend von dieser Familienkrise haben Minnelli und seine
Mitarbeiter ein Musical voller Lichtblicke und Hohepunkte geschaf-
fen. Das beginnt schon mit der Einteilung in die vier, durch liebevoll
erstellte Lithographien angekiindigte Jahreszeiten, deren Wechsel
durch Minnellis sensiblen Gebrauch des Technicolors - dies ist sein er-
ster Farbfilm - betont werden. Der bereits erwihnte «Trolley Song», in
dem Judy Garland inmitten von Fahrgisten auf einer Strassenbahn Aus-
schau nach dem Nachbarsjungen hilt, gehért zu den magischsten fiinf
Minuten der Musical-Geschichte, nicht zu vergessen die Party-Sequenz
und der Weihnachtsball, in denen Minnelli Menschengruppen immer
wieder neu arrangiert und kadriert. Grosses Lob erntete auch die kleine
Margaret O’Brien, besonders ihr Weg zur Halloween-Party: sie verlisst
den Schutz des Hauses und wird im Dunkel der Strasse immer dngst-
licher und aufgeregter, je niher sie ihrem Ziel kommt. Im beklem-
mendsten Moment des Films zerstért sie alle Schneeminner, weil sie
sie nicht mit nach New York nehmen kann. Dies ist, welch ungewhn-
licher Gedanke fiir einen Hollywood-Film der vierziger Jahre, keine un-
getriibte Kindheit mehr, und Margaret O’Briens Obsession fiir den Tod
hat schon etwas Irritierendes. Minnelli erweist sich in MEET ME IN ST.
Louis als dramatischer Regisseur, der die diisteren Momente des Films
geschickt in musikalische Episoden bettet, die die Geschichte unter-
stiitzen und vorantreiben.

Ein Jahr nach MEET ME IN ST. LOUTS heiratete Vincente Minnelli
Judy Garland. Zwei héchst unterschiedliche Menschen, wenn man das
als Aussenstehender tiberhaupt beurteilen darf. Er: schiichtern und zu-
riickhaltend. Sie: extrovertiert, ungeziigelt. Er: ein verlisslicher Profi.
Sie stets bereit, Fiinfe gerade sein zu lassen. Er liebte ihr Talent und war
immer gewillt, sich mit Umsicht und Sensibilitit in den Dienst ihres
Talents zu stellen. Nie war Judy Garland schéner als in MEET ME IN
ST. LOUTS, nie fiirsorglicher, wenn sie fiir ihre kleine Schwester «Have
Yourself a Merry Little Christmas» singt. Die Ehe dauerte von 1945 bis
1951, schon bei den Dreharbeiten zu THE PIRATE hatten sie sich vonein-
ander entfremdet - was man dem Film nicht anmerkt. Das Wichtigste
aber: Sie sind die Eltern von Liza Minnelli, die spiter eine eigene be-
merkenswerte Karriere auf der Bithne und im Film hinlegte. Mit ihrem
Vater drehte sie nur einen Film: A MATTER OF TIME (1976), 1987 gab sie
in der Fernsehdokumentation «Minnelli on Minnelli: Liza Remembers
Vincente», gedreht von Richard Schickel, Auskunft iiber ihn.

Minnellis wohl bekanntester Film ist AN AMERICAN IN PARIS,
mit den Songs von George und Ira Gershwin. Er gewann fiinf Oscars, dar-
unter die fiir den Besten Film und fiir das Beste Drehbuch von Alan Jay
Lerner. «I Got Rhythm» singt Gene Kelly programmatisch, um spiter
mit Leslie Caron, bei «Love Is Here to Stay», an den Ufern der Seine einen
bezaubernden, intimen pas-de-deux zu tanzen. Selten wurde die Anzie-
hung von Mann und Frau mit Zuneigung, leichten Zweifeln und kleinen
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Fluchtbewegungen tinzerisch so perfekt dargeboten. Das abschlies-

sende Ballett ist eine einzige Tour de Force, die wohl berithmteste Tanz-
sequenz der Kinogeschichte. Vom Steptanz bis zum Ballett ist hier al-
les méglich, wihrend franzosische Kunststile, vom Impressionismus
bis zum Surrealismus, die Atmosphire in Paris bestimmen. Als Angst-
traum, in dem es um Verlust und wachsenden Schmerz geht, ist dieses
Ballett in der Kino- und Musical-Geschichte einzigartig und Minnellis
grosste Leistung. Dariiber wird ein anderer Traum des Films fast ver-
gessen: Oscar Levant, Gene Kellys schlagfertiger Kumpel, liegt auf dem
Bett und triumt davon, in einem Orchester alle Instrumente zu spielen
und sogar einer der Zuhorer zu sein, der viel zu laut seine Begeisterung
dussert. Allmachtsphantasie oder Versagensangst? Wunsch- oder Alp-
traum? Welch beredte Ambivalenz ist in dieser Szene verborgen.

Und dann, 1953, THE BAND WAGON, vielleicht Minnellis bestes
Musical und - nach einem Drehbuch von Betty Comden und Adolph Green,
mit Songs von Arthur Schwartz und Howard Dietz - die Apotheose des
Backstage-Musicals. Fred Astaire spielt darin den abgehalfterten Tdnzer
Tony Hunter, der ein Comeback am Broadway versucht. Doch schon bei
der Ankunft in New York die erste Irritation: Die vielen Reporter war-
ten nicht auf ihn, sondern auf einen neuen Star - Ava Gardner. Zwan-
zig Jahre, nachdem Astaire in DANCING LADY sein Filmdebiit gegeben
hatte, gibt ihm Minnelli die Gelegenheit, seine Karriere zu restimie-
ren und ihn trotzdem in einer seiner schénsten Rollen zu zeigen. Jack

Buchanan spielt einen manischen Regisseur, der eigentlich die Faust-
Legende inszenieren will, sich aber nun in seichtere Gewisser begeben
muss: «I Guess I'll Have To Change My Plan» singt er zusammen mit
Astaire, und vielleicht ist diese Kluft zwischen Hochkultur und Show-
business auch der Zwiespalt, in dem Minnelli sich stets befand. «That’s
Entertainment» beschliesst denn auch, quasi als Zusammenfassung
und Essenz, den Film. Minnelli unterstreicht dabei noch einmal den
Unterhaltungsanspruch, dem er sich schon mit «Be a Clown» aus THE
PIRATE verpflichtet fithlte, und liefert gleichzeitig ein Gegenstiick zu
THERE’S NO BUSINESS LIKE SHOW BUSINESS von Walter Lang aus dem
folgenden Jahr. Und in der Tat: THE BAND WAGON ist Unterhaltung im
besten Sinne, von Astaires energiegeladenem «A Shine On Your Shoes»
iiber das frenetische «Triplets» (bei dem Astaire, Buchanan und Nanette
Fabray sich in Babys verwandeln) bis zum bereits erwihnten «Girl Hunt
Ballett», eine Mickey-Spillane-Persiflage mit phantasievollem Set De-
sign und einer aufregenden Cyd Charisse (in ihrer ersten Hauptrolle),
die mit ihrer erotischen Ausstrahlung Gefahr und Dominanz in ihren
Tanz einbrachte.

Kritik erntete Minnelli fiir das Musical BRIGADOON (1954), das im
schottischen Hochland spielt, allerdings mit viel Aufwand und beein-
druckendem Set Design komplett im Studio entstand - fiir viele Film-
journalisten Anlass, Kiinstlichkeit und Leblosigkeit des Films zu bekla-
gen. Schon wieder eines dieser Missverstindnisse, die einem so hiufig

bei der Beschiftigung mit Minnelli begegnen. Der Grund fiir den Stu-
dio-Aufbau ist denkbar banal: Minnelli hatte wegen des regnerischen
Wetters in Schottland aus praktischen Griinden das Studio bevorzugt.
Trotzdem hat er BRIGADOON seinem eigenen Universum anverwan-
delt und sein Lieblingsthema des Traums fast schon prototypisch her-
ausgearbeitet. BRIGADOON - das ist kein Film mehr mit einer Traum-
szene, sondern ein einziger Traum, in dem die Protagonisten gefangen
sind. Mehr noch: «BRIGADOON - 1954 - das ist der Film, das ist das Kino
schlechthin. Ein schottisches Dorf, Jahrhunderte alt, die ritselhafte Cyd
Charisse, ein im MGM-Studio aufgebautes Totenreich: Traumfabrik.
Nur kurz, von Zeit zu Zeit, darf diese vergangene Welt auftauchen,
diirfen ihre Menschen wieder leben. Gene Kelly gerit in diesen asep-
tischen Ort. Er verwandelt sich ihm an. Der realistische Yankee wird
Teil eines Mausoleums», schrieb Ulrich Kurowski 1986 zum Tode Min-
nellis. Eigentlich kénnen Mann und Frau, getrennt durch Marchenwelt
und Realitit, gar nicht zusammenkommen. Und vielleicht existieren
die ideale Frau und die perfekte Romanze nur in einer Traumwelt. Aber:
«If you really love someone deeply enough, anything is possible» - das
ist der zutiefst romantische Gedanke, der BRIGADOON zum Happyend
fithrt. Zwei verschiedene Welten, Wirklichkeit und Imagination, sind
eins geworden. «Die Vielheit der Welten ist Minnellis erste Entdeckung,
sie bestimmt seine astronomische Position im Kino» schreibt Gilles De-
leuze und bestimmt den Tanz als einzigen Zugang zu der jeweils ande-

ren Welt. Dabei muss er wohl an den Hohepunkt «The Heather on the
Hill» gedacht haben: Gene Kelly hebt, ja erhéht Cyd Charisse mit Gra-
zie und Eleganz, wihrend die Breitleinwandkamera das Paar mit flies-
senden Bewegungen verfolgt.

Seinen einzigen Oscar, nach einer Nominierung fiir AN AMERI-
CAN IN PARIS, erhielt Minnelli fiir G161 (1958), der noch acht weitere,
darunter den fiir den Besten Film, gewann. Leslie Caron spielt darin, ba-
sierend auf einer Geschichte von Colette, ein Midchen, das im Paris des
Fin de siecle zur Kurtisane ausgebildet werden soll. Phantasievolles Set-
ting, detailfreudige Kostiime, perfekte Darsteller und der schwungvolle,
lebhafte Score von Lerner & Loewe machen auch dieses Minnelli-Musi-
cal zum Genuss. Und wenn Maurice Chevalier «Thank Heaven for Little
Girls» singt, blitzt noch einmal sein schalkhafter Hedonismus aus den
frithen Lubitsch-Musicals auf.

Mit dem Namen Minnellis verbinden sich vor allem Musicals,
die allerdings nur ein Drittel seines Gesamtwerks ausmachen. Unver-
meidliche Folge: Seine Komddien, vor allem aber seine Melodramen ge-
rieten aus dem Fokus der Offentlichkeit und blieben ohne Erfolg. Das
ist bedauerlich, denn SOME CAME RUNNING etwa, entstanden nach
dem autobiographischen Roman von James Jones, ist eines der versto-
rendsten, vielschichtigsten Werke des Genres iiberhaupt. Frank Sinatra
spielt darin den mutlosen Schriftsteller Dave Hirsh, der wie ein verlo-
rener Sohn aus dem Krieg in seine Heimatstadt Parkman, Illinois, zu-



riickkehrt. Zu Beginn des Films sehen wir ihn schlafend im Uberland-
bus. Aber die laute, dissonante und unbequeme Musik von Elmer Bern-
stein legt sich beunruhigend tiber die Bilder und gibt so eine Stimmung
vor, die den Film nicht mehr verlassen wird und schon einen Ausblick
gibt auf das tragische Ende. Hirsh hat eine Hure mit Herz, umwerfend
dargestellt von Shirley MacLaine, im Schlepptau, die sich schwirme-
risch an ihn hingt. Von seinem neureichen Bruder, gespielt von Arthur
Kennedy, wird er allerdings verachtet. Immerhin lernt er durch ihn die
verklemmte, prinzipientreue Schullehrerin Gwen French (Martha Hyer)
kennen, die ihn in seinen Schreibbemiithungen unterstiitzt. Der Min-
nellische Konflikt erscheint hier in seiner reinsten Form. Frank Sinatra
steht nicht nur zwischen zwei Frauen, die sich dusserlich durch Klei-
dung, Haarschnitt, Make-up und Benehmen unterscheiden und gegen-
sitzliche Formen der Liebe verkérpern, er steht auch zwischen zwei
Minnern, die unterschiedliche Lebensstile reprisentieren: sein selbst-
gefilliger, erfolgsverwohnter und heuchlerischer Bruder und Dean Mar-
tin als sorgloser Spieler, der ein aufregendes Leben mit schnellem Sex
und leicht verdientem Geld verspricht. Es geht aber auch um den Kampf
eines Mannes um seine Kunst und mit dieser Kunst auch um die Ret-
tung seines Lebens.

Minnelli tiberrascht durch aufregende visuelle Ideen, die immer
auch Auskunft geben iiber die Personen, bevor auch nur ein Dialogsatz
fallt. So verweist das Neonlicht iiber Arthur Kennedys Juwelierladen

darauf, dass er selbst ein Blender ist, der nicht einmal seinen eigenen

moralischen Massstiben gentigt. Bei der Tanzszene in einem Lokal be-
herrscht Minnelli den Innenraum mit langen Einstellungen und in die

Tiefe gestaffelten Bildern, die es erlauben, dass sich die Figuren immer
wieder neu formieren. Bunte Lichter iiber Hotels und Schnapslidden und

blinkende Jukeboxen und Flipper locken in ein verfiihrerisches Nacht-
leben, das sich im Héhepunkt des Film mit feuerrotem, hollengleichem

Hintergrund, trunkenen, pechschwarzen Schatten, zuckenden Licht-
blitzen und drehenden Karusselllampen in einer eleganten Kamerafahrt

entlidt. Mérder, Opfer und Helfer werden virtuos fliessend gegeneinan-
der geschnitten, bis schliesslich Pistolenschiisse Elmer Bernsteins ver-
storende Musik, die wir noch vom Anfang kennen, unterbrechen. Min-
nelli schnappt hier formlich tiber, spektakulir, grell und exzessiv deckt

er Betrug, Eifersucht, Liebe und Leidenschaft der kleinstidtischen Mit-
telklasse auf. Umso schéner, beildufiger und anriihrender wirkt darum

die kleine Geste, die den Film beschliesst: Dean Martin nimmt endlich

seinen Hut ab, den er die ganze Zeit getragen hatte, und die Kamera

schwenkt auf den ruhigen Fluss, der sich von den tragischen Ereignis-
sen unbeeindruckt zeigt und so fliessen wird wie immer.

In HOME FROM THE HILL, basierend auf dem Roman von Wil-
liam Humpbhrey, spielt Robert Mitchum den texanischen Patriarchen
Wade Hunnicutt, der sich seiner zahlreichen Affiren wegen von sei-
ner Ehefrau entfremdet hat. Sein Sohn Theron ist ihm viel zu sensibel

INTHE FOUR HOR

und vertriumt, seinen unehelichen, tiichtigen Sohn Rafe hat er nie an-
erkannt und darum in eine Hiitte auf seiner grossen Ranch abgescho-
ben. Das Drama kommt in Gang, als Hunnicutt Theron der Obhut sei-
ner Frau entreisst und ihn zwingt, einen tollwiitigen Eber zu erlegen.
Wenn der Junge erschépft, aber gliicklich neben dem toten Tier liegt,
ist er zum Mann geworden. Als Theron erfihrt, dass Rafe sein Bruder ist,
und dann auch noch des zweifelhaften Rufes seines Vaters gewahr wird,
beschliesst er, ein eigenes Leben zu fithren. Minnelli legt hier grossen
Wert auf das Dekor, das die Hauptfigur férmlich blossstellt: It’s a man’s
world! Schon Hunnicutts Arbeitszimmer weist ihn als Macho ohne-
gleichen aus: Gewehre und Geweihe an den Winden, lauernde Hunde,
eine Bierbar und schwere, rote Ledersessel, die eher Macht denn Gemiit-
lichkeit signalisieren. Die Wildschweinjagd, in parallelen, atemberau-
benden und dynamischen Schienenfahrten aufgenommen, ist pure Be-
wegung - die Essenz des Kinos. Minnelli beherrscht auch hier virtuos
den Raum und nutzt bewundernswert die Weite des Cinemascope-For-
mats.

Eine weitere extreme Kinoerfahrung ist THE FOUR HORSEMEN OF
THE APOCALYPSE, ein Remake des Valentino-Films von 1921, verlegt in
die Zeit des Zweiten Weltkriegs. Nun hat Minnelli aber weder Western,
Gangsterdramen oder gar Kriegsfilme inszeniert. Darum gibt Gilles De-
leuze in seinem ABECEDAIRE zu bedenken: «In THE FOUR HORSEMEN
OF THE APOCALYPSE stellt Minnelli den Krieg nicht als Krieg dar (sonst

wire es kein Minnelli), sondern als Alptraum.» Als Alptraum in Rot,
das sogar die schwarzweissen Newsreels vom wahren Kriegsgeschehen
durchdringt. Der Film erzihlt die Geschichte einer Familie, deren Mit-
glieder sich plétzlich auf verschiedenen Seiten, Nazis und Widerstands-
kampfer, wiederfinden. Dabei im Mittelpunkt: Glenn Ford als Sohn eines
franzosischen Vaters, der in Paris seinem hedonistischen Lebensstil fro-
nen will, aber durch seine Schwester und vor allem durch Ingrid Thulin
als Frau eines inhaftierten Widerstandskimpfers zur Mitarbeit in der
Résistance bewegt wird. Minnelli nutzt auch hier wieder, unterstiitzt
von Milton Krasners eleganten, schwerelosen Kamerafahrten, jede Mog-
lichkeit fiir atmosphirische Cinemascope-Bilder, von der iiberschau-
menden Lebensfreude bei einer Feier auf einer argentinischen Ranch
iiber nebelverhangene Seine-Ufer im besetzten Paris bis zum Show-
down in der Normandie. Cinemascope ist dariiber hinaus die ideale
Rahmung fiir die vier Reiter (Eroberung, Krieg, Pest, Tod), die wie Gei-
ster iiber die Leinwand schweben und sie symbolisch erschiittern und
alles zu verschlingen drohen.

Zwei Dramen Minnellis, nimlich THE BAD AND THE BEAUTI-
FUL und LUST FOR LIFE (1956) loten das Verhiltnis Kunst - Leben|Er-
folg[Liebe aus. Vincent van Gogh ist in LUST FOR LIFE, basierend auf
Irving Stones Biografie, ein selbstzerstorerischer, manischer Kiinstler,
der durch seine iibergrosse Sensibilitit und die Wucht seiner kiinst-
lerischen Visionen am Leben und an der Liebe scheitert. Mit zuneh-
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immer heller. Im Gegensatz dazu steht der riicksichtslose, aber geniale
Produzent Jonathan Shields (ebenfalls dargestellt von Kirk Douglas) in
THE BAD AND THE BEAUTIFUL, vielen Cineasten zufolge einer der be-
sten Filme iiber das Filmgeschift. Shields ist ein Produzent, der alles
und jeden (auch sich selbst) seiner Kunst (also dem Film) unterordnet
und darum die Talente anderer zwar zielsicher zusammenfiihrt, aber
auch gnadenlos ausbeutet. Der Zuschauer sieht Shields, fiir den Val
Lewton, aber auch David O’Selznick Pate gestanden haben sollen, aus
der Sicht dreier seiner Opfer: eines Regisseurs, einer Schauspielerin
und eines Autors. «So geht van Gogh an der Endlichkeit seiner eigenen
Belastbarkeit zugrunde, der Held von THE BAD AND THE BEAUTIFUL
an der notwendigen Zerstérung, am Verschleiss der Menschen um ihn
herum. Diese Menschen leben davon, ihren Wahnsinn zu Erfolg zu ma-
chen; das bedeutet: der Erfolg ist der einzige mégliche Weg zur Abwehr
des Wahnsinns», schreibt Georg Seesslen.

Ein wenig unspektakuldr klingt Minnellis Karriere aus, THE
SANDPIPER (1965), in dem Richard Burton als Priester und Elizabeth Tay-
lor als Malerin sich mit ihren iiblichen Manierismen beharken, kann oh-
ne weiteres als sein misslungenster Film bezeichnet werden. Die Stim-
mung in Hollywood hatte sich geindert, das Studiosystem gab es nicht
mehr, in Europa wurden lingst andere Filme gemacht. Das dndert aber
nichts an Minnellis einzigartigen Stellung im Hollywood-Kino. Seine

Filme, egal ob Musicals, Komédien oder Dramen, sind pures Vergnii-
gen: makellos hergestellt, mit stilisierten, luxuriésen, manchmal auch
nur gemalten Sets, langen, subtil aufgelgsten Einstellungen, die eine
fliissige, bewegliche Kamera verlangen, mit einer phantastischen Kon-
trolle von Licht, Farben, Formen und Bewegung, mit anspruchsvollen,
persénlichen, manchmal beunruhigenden Geschichten, die von der tie-
fen Sensibilitdt des Regisseurs zeugen. Was Minnelli mehr als jedem an-
deren Hollywood-Regisseur gelingt: Er nimmt den Zuschauer mit auf
eine Suche, sei es nach Erkenntnis oder Unterhaltung, sei es nach neuen
Seherfahrungen oder Magie. Denn das ist es, wonach Minnelli stets ge-
sucht hat, wie er Richard Schickel gestand: «A little magic in our lives.»

Michael Ranze
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Von Poesie und handfestem Alltag

SIRA - WENN DER HALBMOND SPRICHT von Sandra Gysi und Ahmed Abdel Mohsen
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«Sinnlose Worte singe ich nicht», sagt
Sayyed el-Dawwy. Denn der Worte, die Sinn
machen, gibt es fiir den Meister der «Sira el-
Hilaliyya» weit mehr als genug. Der achtzig-
jahrige Mann aus Qus in Stiddgypten ist als
einziger lebender Interpret noch in der Lage,
dieses Werk mit seinen geschitzten finf
Millionen Versen vollstindig vorzutragen. Das
gewaltige arabische Epos ist sein ganzes Le-
ben. Nur er hilt die Geschichten rund um das
Volk des Halbmondes, der Bani Hilal, am Le-
ben. Sein Enkel Ramadan el-Dawwy soll nun in
seine Fussstapfen treten, um das kulturelle Er-
be in der Familie und in der arabischen Welt
zu halten. Ramadan ist aber noch meilenweit
davon entfernt, das gesamte Werk zu kennen.
Und weit entfernt ist er auch vom Selbstbe-
wusstsein seines Grossvaters. Wahrend dieser
nach einem Auftritt auf die Frage eines Jour-
nalisten, ob er denn auch etwas anderes als
die Sira singen konne, «ich kann alles singen»
in dessen Mikrofon zischt, bleibt Ramadan

demiitig. Er werde einen Teil der Sira bei der
nichsten Hochzeit vortragen. So Gott wolle.

In SIRA - WENN DER HALBMOND
SPRICHT begleiten Sandra Gysi und Ahmed
Abdel Mohsen Grossvater und Enkel el-Dawwy
im tdglichen Leben und zu ihren Auftritten,
mit denen sie ihren Lebensunterhalt verdie-
nen: Grossvater Sayyed interpretiert die Verse,
Ramadan ist einer seiner Begleitmusiker. Der
alte el-Dawwy macht sich nun daran, Rama-
dan alle Verse der Sira zu diktieren. Um sich
die Verse besser einprigen zu konnen, no-
tiert sie Ramadan in ein Heft. Doch eigent-
lich sollte er sich nicht zu sehr auf seine No-
tizen verlassen, ist der Grossvater iiberzeugt.
Nur was im Kopf und im Herzen vorhanden
ist, sei wirklich da. Sayyed selber kann weder
lesen noch schreiben. Seit Jahrhunderten wur-
den die Verse von Mund zu Mund weitergege-
ben, er hat sie sich auf die von Generationen
erprobte Weise verinnerlicht.

In der Sira geht es um die Abenteuer des
Volkes der Bani Hilal und dessen Helden Abu
Said. Im elften Jahrhundert soll das Volk von
der Arabischen Halbinsel in Richtung Nord-
afrika gezogen sein. «Die Bevélkerung Siid-
dgyptens stammt von diesem Volk ab», glaubt
Abdel Rahman el-Abnoudy, ein bekannter arabi-
scher Dichter, der sich seit Jahrzehnten mit
der Sira beschiftigt und im Film das Gezeigte
erldutert. «Deswegen ist das Interesse fiir die-
se Geschichten hier auch so gross.» Das Epos
konnte unter anderem auch deswegen seine
Bedeutung iiber die Zeiten behalten, weil es
immer wieder neu erfunden und interpretiert
wurde. Sayyed el-Dawwy sagt: «Ich beginne
immer mit religiésen Versen, dann spreche
ich tiber Alltagsprobleme, bis die Leute vor
Ehrfurcht schweigen, und erst dann beginne
ich mit der Sira.» Sira-Darbietungen sind also
nicht nur Historie, Poesie und Musik, sondern
auch Botschaft.
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In seiner Familie und in seinem Dorf ist
der Sira-Meister Patriarch und Respektsper-
son. Den Enkel schickt er Waschpulver ein-
kaufen, beim Friseur gibt er Anekdoten zum
Besten («Mein Vater hatte Augen wie von Gott
geschminkt»), und auf die Aufforderung sei-
nes Enkels, seinem Urenkel etwas Geld zu ge-
ben, damit sie zum Spielplatz gehen konnten,
reagiert er gar nicht erst, sondern scheucht
die beiden mit einem «ich gehe beten, ent-
schuldigt mich» weg.

Aber der junge Ramadan macht sich sei-
ne eigenen Gedanken. Er lebt in einem Agyp-
ten, das nicht mehr nur der Tradition folgt,
sondern in dem sich in Kairo Touristinnen mit
blossen Armen tummeln, in dem Barack Oba-
ma im Fernsehen zu sehen ist und wo im Inter-
net ein Mohammed Mounir mit seiner Version
von Versen aus der Sira zu héren ist. Ramadan
ist davon begeistert: Mounir singe von Yunis
und Aziz und «ihrer Geschichte voller Lie-
be». Sein Grossvater hingegen singe am lieb-
sten von Kriegen, Schlachten und dem gros-
sen Helden Abu Said. Wihrend Ramadan von
mehr Liebe und Pop in den Sira-Interpretatio-
nen triumt, sucht sein Grossvater nach den
grossen Helden in der dgyptischen Geschich-
te. Nasser sei der letzte von ihnen gewesen.
Er fragt sich und andere, ob es noch einmal
einen wie ihn geben kénnte. Obama vielleicht,
glaubt er. Der habe die richtige Hautfarbe und
sei ausserdem bestimmt Moslem. Der Film do-
kumentiert also nicht nur ein Stiick Kultur-
geschichte, sondern zeichnet auch eine Welt
zwischen Tradition und Fortschritt.

Am diesjihrigen Filmfestival in Inns-
bruck wurde STRA - WENN DER HALBMOND
SPRICHT als bester Dokumentarfilm aus-
gezeichnet. Die Jury befand, es sei ihr nicht
schwer gefallen, diese Entscheidung zu tref-

fen, die Qualitit des Films spreche fiir sich.
Die Kamerafiihrung sei diskret und prizis und
halte immer einen respektvollen Abstand zu
den Protagonisten. Die Zuschauer wiirden mit
spielerischer Leichtigkeit durch den Film ge-
fithrt. Das ist richtig. Die Kamera, gefiihrt von
Peter Liechti und den Regisseuren, hilt dariiber
hinaus aber auch die Balance zwischen Bewe-
gung und Innehalten. Trotz vieler Aufnahmen
mit der Handkamera bleibt der Film ruhig, die
Montage unauffillig. Immer wieder findet
er seine Bilder am Rand der Schauplitze. So
fithrt er uns etwa vom auf der Biithne stehen-
den Sayyed weg und blickt auf ekstatisch zu
den Sira-Versen tanzende Minner. Der Film
lisst der Musik und den Versen ihren Raum,
schlagt aber auch unauffillig und elegant eine
Briicke zu iibergreifenderen Themen. Poesie
und handfester Alltag finden zusammen. Ein
Dokumentarfilm im besten Sinn.

Nicht ganz einsichtig mag sein, wieso
ein Abdel Rahman el-Abnoudy, ein Yousry el-
Guindy oder ein Mohammad Hozayn in einge-
streuten Statements zu Wort kommen - sie
werden weder eingefiihrt noch vorgestellt -,
doch mit Sayyed und Ramadan hat sira -
WENN DER HALBMOND SPRICHT eigentliche
Protagonisten-Asse im Armel. Und mit Ra-
madan sogar einen kleinen Helden. Vielleicht
nicht einer wie Abu Said. Aber einer mit Mut.
Denn er versucht etwas Neues, indem er sich
darauf einldsst, den Musikern seines Grossva-
ters die Sira-Versionen von Mounir vorzuspie-
len, auch wenn die fast augenblicklich sehr
aufgebracht reagieren. Ramadan ist ausser-
dem in der Lage zu analysieren. Er spiirt die
Suche seines Umfeldes nach neuen Helden:
«Das dgyptische Volk braucht immer einen
Anfiihrer. Es ist daran gewdhnt, einen Fiihrer
zu haben. (...) Es kann nie von sich aus etwas

gemeinsam tun. Sie haben Angst um ihre Kin-
der, verstehst du mich?» Und er wagt es, dem
Patriarchen die Stirn zu bieten. Wihrend des
Ramadans raucht der junge el-Dawwy tags-
itber wihrend einer Busfahrt iiber Land. Die
Stunde des Fastenbrechens ist noch weit, aber
Ramadan hat eine Zigarette zwischen den Lip-
pen. Im Westen hitte diese Geste nichts Re-
volutionires an sich, in der Wiiste Agyptens
mit einem Grossvater im Auto, der religidse
Vorschriften ernst nimmt und dem es beim
Vortragen der Sira auch darum geht, mora-
lische Uberlieferungen festzuhalten, umso
mehr. Fiir Ramadan gibt es neben der Sira
noch anderes: «Ich will, dass mein Sohn einen
Hochschulabschluss macht. Ich habe nur die
Grundschule besucht. (...) Zuerst soll er ler-
nen, dann kommt die Sira. Zuerst Ausbildung,
Kultivierung, eine eigene Meinung (...), dann
kann er selber entscheiden.»

Am Ende brilliert Ramadan vor einem
begeisterten Publikum mit seiner Interpreta-
tion der Geschichte von Yunis und Aziz. Sollte
er es auch nicht schaffen, sich die fiinf Millio-
nen Sira-Verse einzuprigen: Vielleicht vermag
er es ja trotzdem, der Sira eine neue Zukunft
zu geben. Seine eigenen Fussstapfen hinter-
lisst er jedenfalls bereits.

Sandra Schweizer Csillany

Regie, Buch: Sandra Gysi, Ahmed Abdel Mohsen; Kamera:
Sandra Gysi, Ahmed Abdel Mohsen, Peter Liechti; Schnitt:
Sandra Gysi, Ahmed Abdel Mohsen, Anja Bombelli; Ton:
Ramon Orza. Mitwirkende: Sayyed El-Dawwy, Ramadan el-
Dawwy, Abdel Rahman el-Abnoudy, Yousry el-Guindy, Mo-
hammad Hozayn. Produktion: Reck Filmproduktion; Franzis-
ka Reck. Schweiz 2011. Dauer: 77 Min. CH-Verleih: Columbus
Film, Ziirich




A SEPARATION -
NADER AND SIMIN

rh

Ein Ehepaar aus Teheran vor dem
Scheidungsrichter. Simin will den Iran ver-
lassen, um ihrer heranwachsenden Tochter
Termeh im Ausland bessere Méglichkeiten
zu erdffnen. Nader hingegen, Bankangestell-
ter von Beruf und somit der iranischen
Mittelschicht zuzurechnen, will keinesfalls
emigrieren, zumal er sich um seinen alters-
dementen Vater kitmmern muss. Darum hat
Simin die Scheidung eingereicht. Nun strei-
ten sie sich - in einer langen, halbnahen Ein-
stellung, die gleichzeitig ihre Gesichter zeigt

- vor dem Richter, die Argumente gehen hin
und her. Ein wenig unglaubwiirdig wirkt
diese Szene, von der Logik des Anlasses her,
aber auch emotional. Denn dass sich Nader
und Simin nicht mehr lieben, will man bei
der Leidenschaft, mit der sie die Klingen
kreuzen, gar nicht glauben. Und doch funk-
tioniert die Szene als Katalysator fiir die nun
folgenden Konflikte, die Asghar Farhadi
ebenso komplex wie anspruchsvoll mitein-
ander verkniipft.

Der Richter verwehrt die Scheidung -
mit schwerwiegenden Folgen: Simin zieht
zuriick zu ihren Eltern, Termeh bleibt bei
Nader. Doch wer soll sich nun um den kran-
ken Vater kiimmern? Nader engagiert fiir
die Pflege Razieh, eine junge Mutter, deren
schwarzer Tschador auf ihre Frommigkeit
verweist. Sie wohnt in der Vorstadt und muss
jeden Morgen in aller Herrgottsfriihe aufste-
hen, um piinktlich um acht, kurz bevor Na-
der das Haus verlisst, ihren Dienst anzutre-
ten. Dummerweise hat sie ihrem arbeitslo-
sen, hoch verschuldeten Mann Hodjat nichts
von ihrem neuen Job erzdhlt. Das Haus
eines fremden Mannes zu betreten, hitte er
ihr schlicht und einfach verboten. Doch es
kommt noch schlimmer: Mit der Pflege des
verwirrten Vaters ist Razieh schon bald tiber-
fordert. Als er sich einmal in die Hose macht,
bittet sie erst telefonisch einen Geistlichen
um die Erlaubnis, den alten Mann waschen
zu diirfen. Eines Tages bindet sie ihn einfach
ans Bett und verldsst die Wohnung, um Be-
sorgungen zu machen. Nader ist entsetzt, als
er Uiberraschend zuriickkehrt. Er verliert vol-

lig die Fassung, bezichtigt Razieh auch noch
des Diebstahls und stdsst sie gewaltsam,
ohne Lohn, aus der Wohnung.

Und nun fiihrt Farhadi eine weitere
Wendung ein, die die Komplexitit der Hand-
lung noch einmal verschirft und dabei fast
schon als Traktat iiber Realitit und ihre un-
terschiedliche Wahrnehmung fungiert. Ra-
zieh war ndmlich schwanger und hat bei dem
handfesten Streit mit anschliessendem Sturz
ihr ungeborenes Kind verloren. Hat Nader
von der Schwangerschaft gewusst? Hitte
er sie, trotz des Tschadors, nicht bemerken
miissen? Sagt Razieh die Wahrheit? Wenn
ja, wiirde Nader des Totschlags angeklagt.
Nicht einmal als Zuschauer ist man mehr si-
cher iiber die Fakten, iiber das Gesehene und
Gehorte. Mit einem Mal sind alle Beteiligten
in einem Knoten aus Liigen, Scham, Unnach-
giebigkeit, Verletzungen, Drohungen, Forde-
rungen und Beschuldigungen gefangen, der
durch die Fallstricke des iranischen Rechts-
systems noch enger wird. Jede Figur kénnte
im Recht sein. Oder auch nicht.

A SEPARATION - NADER AND SIMIN
wurde bei den diesjihrigen Filmfestspielen
von Berlin mit dem Goldenen Biren ausge-
zeichnet, alle Darsteller wurden fiir ihre Lei-
stung mit dem Silbernen Biren bedacht - ein
bewusstes Bekenntnis zum iranischen Ki-
no, eine bewusste Anerkennung seiner Be-
deutung, besonders vor dem Hintergrund,
dass Jury-Mitglied Jafar Panahi nicht nach
Berlin ausreisen durfte. Einige Filmjour-
nalisten hitten sich darum einen Film ge-
wiinscht, der kritischer mit dem iranischen
Regime und seinen Reprisentanten, von
Richtern iiber Polizisten bis zu Lehrern, um-
gegangen wire. Reprisentanten, die - so
der Tenor - zu verstindnisvoll, zu hilfsbe-
reit, zu aufrecht geschildert werden. Doch
abgesehen davon, dass ein regimekritischer
Film schon in der Drehbuchphase nicht die
Zensur hitte passieren konnen, geht es hier
um etwas anderes. A SEPARATION ist ein zu-
tiefst menschliches Drama, in dem sich die
Spannungen zwischen den Figuren, bedingt
durch ein sorgfiltig konzipiertes Drehbuch,
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auf beklemmende Weise auf den Zuschauer
ibertragen. Besonders der Konflikt zwi-
schen Nader und Razieh beriihrt zahlreiche
Probleme der heutigen iranischen Gesell-
schaft, vom Zusammenleben der Geschlech-
ter, das hier vor allem als ein Gegeneinan-
der erscheint, bis zum Gefille der sozialen
Klassen, das die Kontrahenten durch Wohn-
ort, Bildung, Arbeit und Einkommen noch
weiter voneinander entfernt. Eine wichtige
Rolle spielt auch der Einfluss des Islam auf
den Alltag, besonders bei Razieh, die durch
strikte Befolgung religiéser Grundsitze zu-
sdtzlich gehemmt wird. Farhadi folgt dabei
seinen Figuren und beobachtet sie, fast bei-
ldufig: Amtsstuben, Wohnungen, Schulen,
Strassenverkehr, Geschifte. Wie bei einem
Mosaik setzt sich so das Bild unterschied-
licher, grossstidtischer Lebensentwiirfe zu-
sammen, die gleichwohl eines gemeinsam
haben: Hier geht es um Menschen, Frauen
vor allem, die sich in einer unfreien Gesell-
schaft ein wenig Freiraum erkimpfen. Ge-
schlossene oder sich schliessende Tiiren, die
den Zugang verwehren und Lebenschancen
verweigern, sind darum ein stetes Motiv des
Films.

In der zweiten Hilfte nimmt der Film
fast schon die Ziige einer griechischen Tra-
godie an. Nader zwingt seine Tochter, fiir
ihn zu liigen, und stiirzt sie so in einen Loya-
lititskonflikt, der nicht nur ihre Integritit
infrage stellt, sondern auch ihr moralisches
Wertesystem. Ein Vertrauensverlust - so be-
stiirzend, dass man sich der dramatischen
Wucht dieses Films nicht mehr entziehen
kann.

Michael Ranze

JODAEIYE NADER AZ SIMIN

Regie, Buch: Asghar Farhadi; Kamera: Mahmood Kalari;
Schnitt: Hayedeh Safiyari; Ausstattung, Kostiime: Keyvan
Moghadam; Ton: Mahmood Sammakbashi. Darsteller (Rol-
le): Peyman Moaadi (Nader), Leila Hatami (Simin), Sareh
Bayat (Razieh), Shahab Hosseini (Hodjat), Sarina Farhadi
(Termeh), Babak Karimi (Richter), Ali-Asghar Shahbazi
(Naders Vater), Shirin Yazdanbakhsh (Simins Mutter),
Kimia Hosseini (Somayeh), Merila Zarei (Frl. Ghahraei).
Produktion: Asghar Farhadi, Negar Eskandarfar. Iran 2011.
Dauer: 123 Min. CH-Verleih: trigon-film; Ennetbaden
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MIDNIGHT IN PARIS

Woody Allen ist dafiir bekannt, dass er
immer mal wieder Schauspieler aus der Ver-
senkung der anspruchslosen Komédie in den
Olymp des Allenschen Reiches hebt. Dies tat
er etwa mit AMERICAN PIE-Star Jason Biggs,
der in ANYTHING ELSE an der Seite von
Christiana Ricci brillieren durfte, und er tut
es nun mit Owen Wilson, dem Blondschopf
mit doppelt gebrochener Nase. Der Frauen-
schwarm spielte bisher in zugegeben mehr
oder weniger coolen Komdodien wie THE
ROYAL TENENBAUMS oder ZOOLANDER,
doch selten mit soviel lustvoller Prasenz und
melancholischem Charme wie jetzt in MID-
NIGHT IN PARIS. Die Hauptfigur Gil erinnert
mit zu grosser Manchesterhose und nerdig-
neurotischer Geschwitzigkeit unweigerlich
an ihren Schépfer, und obwohl Allen sei-
ne Alter Egos immer noch am besten selber
spielt, mausert sich Owen Wilson nach eini-
gen Minuten der Gewdhnung iiberraschend
zu einem wiirdigen Nachfolger des Gross-
stadtneurotikers.

Gil fiirchtet nichts so sehr wie seinen
eigenen Tod, als Fluchtstrategie dringt sich
ihm die Psychose der Nostalgie geradezu auf.
Er sieht sich auch als verhinderten Roman-
cier, der seine Seele an Hollywood verkauft
hat und sich nichts sehnlicher wiinscht, als
diesem Haifischbecken durch einen wah-
ren Belletristik-Geniestreich zu entkommen.
Das pittoreske Paris mit seinen blithenden
Parks, den Museen und elitiren Schmuse-
cafés, wohin Gil seine Verlobte Inez und de-
ren frankophobe Eltern begleitet, eignet sich
fiir den Schreiberling vortrefflich als Muse;
hier - im Geiste mit den Kiinstlern friihe-
rer Zeiten verbunden - kann er endlich wie-
der an seine verkannte Begabung glauben. Es
wird schnell klar, dass Gil und Inez ausser
sexueller Anziehung rein gar nichts verbin-
det: hysterische Krisensitzungen im Hotel-
zimmer gehdren zur Tagesordnung. Der Ge-
schlechterkampf wird von Woody Allen ge-
wohnt vergniiglich inszeniert: so manches
Paar wird sich, wenn Gil und Inez stur auf-
einander ein- und aneinander vorbeireden,
wiedererkennen. Gil beobachtet mit Entset-

zen, wie seine Zukiinftige dem grossméuli-
gen Charme ihres Ex-Dozenten verfillt, die
Fiihrungen durch die kulturellen Highlights
werden fiir ihn alsbald zur Geduldsprobe.
Nicht ganz ohne (Selbst-?)Ironie darf dann
auch Carla Bruni, welche die Touristen durch
das Rodin-Museum fiihrt, den besserwisseri-
schen Professor mit einem pikanten Detail
aus Rodins Liebesleben provozieren. Der
Auftritt der franzésischen First Lady wirkt
jedoch unfreiwillig komisch, da man keine
Sekunde vergisst, wer hier hochstapelnde
Minner als peinliche Pedanten entlarvt.
Mythologie und Mirchenwelt bedie-
nen sich oft der Primisse, dass um Mitter-
nacht absonderliche Verwandlungen gesche-
hen. Zur Geisterstunde gelten andere Regeln,
wussten schon die Gebriider Grimm. Auch
Allen bedient sich hier verspielt-unpriten-
tios dieser Struktur, um seinen Helden Gil
vor dem ihn erdriickenden Ferientrott zu
retten. Bei einem nichtlichen Spaziergang
wird er beim zwélften Glockenschlag, gut
angetrunken und sich seiner Sinneswahr-
nehmung nicht ganz sicher, von einem 0Old-
timer in die Epoche seiner nostalgischen
Triume entfithrt und in das frivole, kiinst-
lerisch sprithende Paris der zwanziger Jah-
re hineinkatapultiert. Dort wandelt Gil ver-
ziickt durch das kulturelle Schlaraffenland,
wo ihm auch jeder erdenkliche Leckerbis-
sen aufgetischt wird. Alle sind sie da: das lei-
denschaftlich-kluge Ehepaar Scott und Zel-
da Fitzgerald, der birtige Hemingway, der
mit druckreifen Sitzen iiber Tapferkeit und
miénnliche Potenzprobleme referiert. Gil
taumelt von einem Kiinstler zum nichsten,
freundet sich gleich mit allen Genies an und
wird von ihnen grossziigig in die illustren
Kreise seines ersehnten Zeitalters eingefiihrt.
Gertrude Stein interessiert sich fiir Gils Ma-
nuskript, und als sie unbeirrt den ersten
Satz seines Werks gleich vorliest, klatschen
alle begeistert Beifall - so auch Picassos ero-
tische Muse Adriana, die - eh oui - auch das
Herz des Zeitreisenden stehlen wird. Dieses
elitire Wunderland hat Suchtpotential, und
so steht Gil nun jede Nacht kurz vor Mitter-
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nacht an der besagten Stelle und wartet auf
das Nostalgie-Taxi, um erneut ins glamou-
rése Nachtleben des Goldenen Zeitalters ab-
zutauchen. Das Referenzsystem schmeichelt
jedem Cinephilen und Kunstkenner, auch
wenn der Humor sich beim dritten Besuch
in der Parallelwelt allmihlich totliuft und
die Charakterzeichnung der Kiinstler immer
klischierter wird. Die Surrealisten mokieren
sich tiber Gils Unfihigkeit, abstrakt zu den-
ken, Salvador Dali (seltsam tiberdreht ge-
spielt von Adrien Brody) nutzt den Verwirrten
gleich als Vorlage fiir sein Rhinozeros-Ge-
milde, und dem zaudernden Luis Bufiuel
gibt Gil ganz nebenbei die Idee fiir seinen
Wiirgeengel ein.

Dass diese Zeitreise fiir Gil zur emotio-
nalen Zerreissprobe werden wird, ist vor-
aussehbar und doch herrlich vergniiglich
mitanzusehen. Sein Hadern mit der Begier-
de, sein kindlicher Eifer angesichts der Be-
gegnungen mit seinen kiinstlerischen Vor-
bildern und seine ungestiime Griiblerei er-
innern an einen jiingeren, naiveren Woody
Allen. Das erwirmt das Kritikerherz, das
diesen Geist in seinen letzten drei Filmen
schmerzlich vermisst hat, und verfiihrt
es, milde {iber einige allzu licherlich gera-
tenen Szenen hinwegzusehen. Dies gelingt
besonders gut, eingelullt von Cole Porters
Nostalgie-Hit «Let’s do it» mit dem wun-
derbar originellen Text, der besagt, dass sich
schliesslich sogar gebildete Flshe und senti-
mentale Tausendfiissler verlieben - und nir-
gends macht dies soviel Spass wie um Mit-
ternacht in Paris, wenn’s regnet!

Sascha Lara Bleuler

R, B: Woody Allen; K: Darius Khondji; S: Alisa Lepselter; A:
Anne Seibel; Ko: Sonia Grande. D (R): Owen Wilson (Gil),
Rachel McAdams (Inez), Kurt Fuller (John), Mimi Kennedy
(Helen), Michael Sheen (Paul), Carla Bruni (Museums-
fithrerin), Alison Pill (Zelda Fitzgerald), Tom Hiddleston
(F. Scott Fitzgerald), Kathy Bates (Gertrude Stein), Marion
Cotillard (Adriana), Adrien Brody (Salvador Dali), Adrien
de Van (Luis Bufiuel). P: Gravier Production, Mediapro, Tele-
visio de Catalunya, Versatil Cinema; Letty Aronson, Ste-
phen Tenenbaum, Jaume Roures. USA 2011. 94 Min. CH-V:
Frenetic Films, Ziirich
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DE VRAIS MENSONGES

Ziemlich genau zehn Jahre ist es her,
dass Jean-Pierre Jeunet mit Amélie Poulain
die nebst Betty Boop bisher entziickends-
te Frauenfigur der Filmgeschichte vorstell-
te. Amélie hat eine schwierige Kindheit,
aseptische Eltern, einen depressiven Gold-
fisch, aber auch eine blithende Phantasie,
eine mirchenhaft versch(r)obene Weltsicht,
Charme und ein riesiges Herz. Und weil Jeu-
net alles richtig machte, was man bei einem
Film richtig machen kann, stiegen LE FABU-
LEUX DESTIN D’AMELIE POULAIN und sei-
ne Hauptdarstellerin, die damals fiinfund-
zwanzigjihrige Audrey Tautou, kometenhaft
auf. Bis sie vier Jahre spiter in UN LONG DI-
MANCHE DE FIANGAILLES, wiederum unter
Jeunet, die unendlich treue Mathilde spielte,
stand Tautou unmittelbar im Bann Amé-
lies. In der Folge versucht sie, sich von dieser
Rolle zu 16sen: als Agentin in THE DA VINCI
coDE (Ron Howard, 2006), als Betriigerin in
HORS DE PRIX (Pierre Salvadori, 2006), als
Putzfrau in ENSEMBLE, C’EST TOUT (Clau-
de Berri, 2007), als Modedesignerin in coco
AVANT CHANEL (Anne Fontaine, 2009). Sie
spielt gut und solide, unter Fontaines Regie
gar erstaunlich “authentisch”.

Gut und solide spielt sie nun auch in DE
VRAIS MENSONGES. In der Tat ist Pierre Sal-
vadoris Komdédie der Film, den man seit Tau-
tous fabelhaftem Aufstieg zu sehen erwartet
und befiirchtet: In DE VRAIS MENSONGES
spielt Tautou nimlich eine “Anti-Amélie”.
Emilie betreibt in Séte einen Schénheits-
salon. Sie ist eine gute Geschiftsfrau, Che-
fin, Friseuse, und eigentlich will sie immer
nur das Beste. Aber Emilie ist unter einem
anderen Stern als Amélie geboren. Derweil
Amélie, was immer sie tut, traumtinzerisch
sicher auf den Fiissen landet, Gliick und Ent-
ziicken verbreitet, stosst Emilie, von Natur
aus ungeduldig und unsicher, ihre Mitmen-
schen das eine ums andere Mal vor den Kopf.
Da niitzen die besten Absichten und toll-
sten Ideen nichts: Emilie bleibt mit einem
schlechten Gewissen und|oder einem Frust
zuriick. Die Umgebung l4sst Emilie ihre Un-
zulinglichkeit durchaus spiiren: Die Kun-

din, der Emilie wider deren Willen, doch
vermeintlich zu deren Besseren die Fransen
kiirzt, verldsst emport den Salon. Und ihre
Mutter Maddy (souverin: Nathalie Baye), von
Emilie mit einer Kreuzfahrt beschenkt, gibt
ihr unmissverstindlich zu verstehen, dass
sie, von ihrem Gatten verlassen, lieber allein
zu Hause Triibsal blase als sich auf Geheiss
anderer vergniige.

Nun aber ist Emilie nicht nur ein Tram-
pel. Sie ist auch hiibsch und charmant, und
zumindest ihr Angestellter Jean (charmant:
Ami Bougjila) gliiht vor Liebe zu seiner Che-
fin. Jean aber ist genauso schiichtern und
unsicher wie Emilie. Oder aber, wie Emilie
es formuliert: verlogen. Statt Emilie offen
seine Liebe zu gestehen, schreibt er ihr ano-
nym einen Liebesbrief. Womit die Liige in
DE VRAIS MENSONGES Einzug hilt und sich
schneeballeffektartig ausbreitet. Denn Emi-
lie wirft besagten Brief vorerst zwar in den
Papierkorb. Doch spiter fischt sie ihn wieder
heraus, tippt ihn ab und schickt ihn eben-
falls anonym an ihre Mutter. Der Effekt, den
sie damit erzielt, ist phinomenal: Endlich
lacht Maddy wieder. Doch einmal in Liebe er-
bliiht, verlangt Maddy nach weiteren Liebes-
beweisen. Und Emilie, die ihre Mutter gern
gliicklich weiss, sieht sich gezwungen, diese
zu liefern und verlisst sich dabei auf die Hil-
feihres Angestellten Jean.

Und dann gibt es in DE VRAIS MEN-
SONGES noch die Geschichte von Jean, der
in Wahrheit kein einfacher Bursche ist, son-
dern ein hochsensibler, handwerklich ge-
schickter, zudem studierter Mann, der frither
fiir die UNESCO arbeitete: Am liebsten vor
die Tiir stellen wiirde sie ihn, als Emilie da-
von erfihrt.

Wirklich spannend ist die Story von DE
VRAIS MENSONGES nicht. Aber Salvadori er-
zihlt virtuos, sein Film ist kurzweilig, die In-
szenierung prizis. Gilles Henrys Kamera ist
geschmeidig, der Humor perlend, die Musik
voller Ohrwiirmer. Das Trio Tautou, Baye
und Bouajila schauspielert gut. Vor allem
Nathalie Baye, die auch schon mal verziickt
im Nachthemd durch Séte lduft und als an-
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fanglich verbiesterte Mittfiinfzigerin zuletzt
doch lichelnd ins Leben zuriickfindet, ver-
mag in ihrer schnurrigen Fragilitit zu gefal-
len. Doch der grosse Wurf ist Salvadori mit
DE VRAIS MENSONGES, wie schon mit sei-
nem letzten Film HORS DE PRIX, nicht ge-
lungen. Zu stark bleibt sein Film dem Genre-
haften verpflichtet. Zu sehr stellt der Regis-
seur seine Figuren, statt ihnen zu vertrauen
und in die Tiefen ihrer Seelen zu schauen,
in den Dienst der Story. Der oberflichlichen
Fliichtigkeit, aber auch dem Zitat scheint DE
VRAIS MENSONGES somit verschrieben; tat-
sichlich wirkt vieles darin wie schon gese-
hen und weckt unmittelbar Erinnerungen an
VENUS BEAUTE (INSTITUT) von Tonie Mar-
shall (1999), CARAMEL von Nadine Labakis
(2007) oder aber auch, gerade weil er von der
bewundernden Liebe eines Mannes zu einer
Friseuse berichtet, Patrice Lecontes LE MA-
RI DE LA COIFFEUSE (1990). Séte als Schau-
platz ist an sich ein Traum, der Frisiersalon
mit den Buntglasfenstern ein wunderbar
weiblicher Raum; leider aber ist auch Sal-
vadoris Umgang mit Lokalititen von einer
irritierenden Nonchalance. So erreicht Sal-
vadori mit diesem seiner Protagonistin cha-
rakterlich nicht unihnlichen Film, indem er
das Richtige beabsichtigt, aber das Falsche
tut, tatsidchlich sein Ziel: Mit dieser Emilie,
die man als Zuschauer wegen ihrer Dusslig-
keit 6fters nur zu gern zausen wiirde, wird
Audrey Tautou die Amélie endgiiltig ausge-
trieben.

Irene Genhart

Regie: Pierre Salvadori; Buch: Pierre Salvadori, Benoit Graf-
fin; Kamera: Gilles Henry; Schnitt: Isabelle Devinck; Aus-
stattung: Yves Fournier; Kostiime: Virginie Montel; Musik:
Philippe Eidel; Ton: Michel Casang, Christophe Winding,
Josefna Rodriguez, Joél Rangon. Darsteller (Rolle): Audrey
Tautou (Emilie), Nathalie Baye (Maddy), Ami Bougjila
(Jean), Stéphanie Lagarde (Sylvia), Judith Chemla (Paulet-
te), Daniel Duval (Emilies Vater), Cécile Boland (Kundin
mit Fransen). Produktion: Les films Pelléas, TF 1 Films Pro-
duction, Tovo Films, Canal+, Cinécinéma. Frankreich 2010.
Dauer: 105 Min. CH-Verleih: Frenetic Films, Ziirich
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ANGELE & TONY

Es ist das Spielfilmdebiit der jungen
franzésischen TV-Journalistin Alix Delapor-
te, nach einer TV-Dokumentation {iber Zi-
nédine Zidane und Kurzfilmen, von denen
COMMENT ON FREINE DANS UNE DESCEN-
TE? 2006 den Lowen bei den Filmfestspielen
in Venedig gewann. Die Intention nach ihrer
Aussage war es, eine Liebesgeschichte von
Menschen zu erzihlen, die ihr vertraut sind,
von Menschen aus einem kleinen Fischerha-
fen in der Normandie.

Nun haben es gerade die unpritentis-
sen, kleinen Geschichten so an sich, dass sie
besonders sorgfiltig und gekonnt erzihlt
werden miissen, weil gerade die Gefiihle der
kleinen Leute nicht mit so viel gesellschaft-
licher Schminke iiberttincht sind wie die der
feinen Gesellschaft, deren Theatralik einem
outrierten Spiel entgegenkommt. Und die
Liebe, ja sie ist fiir Frankreich pridestiniert.

Aber eigentlich ist es der Film der sie-
benundzwanzigjihrigen Angele, die von
der spréden Schénheit Clotilde Hesme ver-
korpert wird. Delaporte mag den Zuschauer
ein wenig diipieren, wenn sie ihn in der Er-
6ffnungsszene gleich mit einem unpersén-
lich ablaufenden Geschlechtsakt konfron-
tiert, den Angele mit einem Unbekannten
vollfithrt und als Lohn eine Spielzeugfigur
erhilt. Aber es handelt sich nicht um ein de-
biles Verlangen nach Schnickschnack, son-
dern um ein Geschenk fiir ihren Sohn, der
bei den Eltern des Erzeugers lebt, der tot sein
soll. Angele war im Gefdngnis, und sie kann
ihr Kind erst dann wieder bekommen, wenn
sie eine feste, also legale Verbindung eingeht.
Ein Inserat macht sie mit dem Fischer Tony
bekannt, der ihr auch Arbeit anbietet und ihr
ermoglicht, aus dem Heim auszuziehen und
bei ihm und seiner Mutter zu wohnen, de-
ren Misstrauen aber gewaltig ist. Schliesslich
weiss niemand, was die junge Frau alles auf
dem Kerbholz hat. Aber da es auf der Welt
auch Menschen mit Herz gibt, die an die
Liuterung glauben und denen innere Wer-
te mehr bedeuten als alles auf der Welt, wird
es dem rauen, gar nicht attraktiven, aber mit
Spiirsinn fiir den guten Kern eines Menschen

ausgestatteten Fischer Tony gelingen, die
scheinbar so hoffnungslos in der Welt ste-
hende Frau fiir sich zu gewinnen und ihrem
Sohn erste Anzeichen abzutrotzen, dass die-
se Beziehung in einem gliicklichen Familien-
leben enden konnte.

Delaporte prisentiert die Schauspieler
eher, denn dass sie sie inszeniert, und ver-
sucht, mit vielfiltiger musikalischer Unter-
malung und nicht sehr aussagekriftigen Ne-
benhandlungen der Geschichte die notwen-
dige Spielfilmlinge und -dramaturgie zu
geben.

Da die Bilder und die Menschen kei-
nen Glamour ausstrahlen, kann man als Zu-
schauer aber auch von dieser Wandlung zum
Guten so hingerissen sein, dass einem die
Gefiihle vermitteln, wie iiberzeugend doch
eine Liebesbeziehung wachsen kann, wenn
zwei bei Gott wenig bevorzugte Seelen sich
innig bemiihen, das Gliick zu erzwingen. Das
kann dann dem Kénnen und der Prisenz der
beiden Hauptdarsteller geschuldet sein, die
mehr geben, als ihnen die Story zukommen
ldsst. Da mag Delaporte doch einen iiberzeu-
genden Blick fiir Qualitit bewiesen haben,
auch wenn sie auffillig oft und intensiv An-
gele durch die Landschaft radeln lisst, um
gleichnishaft die Anstrengungen um Mann
und Kind mit der kérperlichen Schinderei
deutlich werden zu lassen.

Erwin Schaar

Stab

Regie, Buch: Alix Delaporte; Kamera: Claire Mathon;
Schnitt: Louise Decelle; Ausstattung: Hélene Ustaze; Ko-
stiime: Dorothée Guiraud; Musik: Mathieu Maestracci; Ton:
Pierre Tucat, Arnaud Rolland, Eric Tisserand

Darsteller (Rolle)

Clotilde Hesme (Angele), Grégory Gadebois (Tony), Evelyne
Didi (Myriam), Jéréme Huguet (Ryan), Antoine Couleau
(Yohan), Patrick Descamps (Grossvater), Patrick Ligardes
(Sozialarbeiter), Lola Duerias (Anabel), Elsa Bouchin (Rich-
terin), Marc Bodnar (Anabels Mann), Corine Marienneau
(Yohans Grossmutter), Antoine Laurent (Wachmann)

Produktion, Verleih
Lionceau Films; Produzentin: Héléne Cases. Frankreich 2010.
Dauer: 83 Min. CH-Verleih: Xenix Filmdistribution, Ziirich

DER SANDMANN

Sorgfiltig ordnet ein adrett gekleideter
Mann mit klassischem, rotem Halstuch in
einer Ziircher Philatelie seltene Briefmar-
ken. Eine mirchenhafte Melodie erklingt,
dazu singt eine liebliche Frauenstimme. Die
Kamera schwenkt auf das Album voller Ra-
rititen und fokussiert ein Hiufchen klei-
ner brauner Kérner: Sand. Der Mann verliert
Sand. Dieses skurrile Szenario ist das wieder-
kehrende Motiv in Peter Luisis neuem Film
DER SANDMANN. Nach LOVE MADE EASY
(2006) und VERFLIXT VERLIEBT (2004) hat
Luisi mit seinem dritten Kinospielfilm ein
modernes Marchen geschaffen. Der nach
Gliick strebende Held der Geschichte heisst
Benno. Seine Aufgabe: er muss herausfin-
den, weshalb ihm plétzlich Sand aus den
sduberlich gefalteten Hemdirmeln und den
gebiigelten Hosenbeinen rieselt.

Schnell wird klar, dass des Ritsels
Losung irgendwie mit Bennos verhasster
Nachbarin Sandra zusammenhingt. Sandra
fithrt das hiibsche Café unterhalb von Ben-
nos Wohnung. Dort iibt sie nachts - Bennos
Schlafbediirfnis zum Trotz - lautstark fiir
ihren Durchbruch als «Einfrau-Orchester».
Irene Briigger alias Frolein Da Capo verkorpert
Sandras niichterne, reservierte Art authen-
tisch charmant. Wihrend sie ihren beschei-
denen Tango probt, schwelgt Benno in Beet-
hovens pompdser Neunter Sinfonie. Dieser
Gegensatz ist Brennstoff fiir Sticheleien und
gleichzeitig unsichtbares Band zwischen den
beiden. Denn auch Benno, ein gescheiterter
Dirigent, trdumt heimlich davon, fiir die
Musik auf der Biihne zu stehen. Dass Sandra
und Benno frither oder spiter zueinander
finden, ist also vorprogrammiert. Wie dies
aber geschieht - diese Frage beantwortet Re-
gisseur Peter Luisi erfrischend unkonventio-
nell.

Die unausgesprochene Hassliebe zwi-
schen Benno und Sandra wird anfinglich
eindimensional erzihlt. Als die beiden zu-
nehmend von gemeinsamen Triumen heim-
gesucht werden, 6ffnet sich eine zweite Ebe-
ne im Film. Weil Benno auf diese Triume

selbst Einfluss nehmen kann, verschwimmt




die Grenze zwischen Wirklichkeit und
Fiktion zunehmend. In der Realitit verliert
Benno mittlerweile Sand in rauhen Mengen.
Fabian Kriiger spielt diesen Zerfall iiberzeu-
gend verzweifelt. Benno wird immer schlak-
siger, sein Haar schiitterer und zerzauster,
sogar die schndde, aufgeblasene Attitiide
weicht ein wenig auf. Andere Figuren wirken
erniichternd stereotyp. Bennos Mitarbeiter
in der Philatelie zum Beispiel ist ein brilletra-
gender Nerd, der gierig jede Briefmarke be-
dugt und sich ziemlich dimmlich gibt. Hin
und wieder entlarvt Luisi aber auch ein Kli-
schee: Der TV-Wahrsager Dimitri beispiels-
weise, eine Mike-Shiva-Parodie mit plum-
pem russischem Akzent, heisst in Wirklich-
keit Hanspeter und spricht «Ziiridiitsch».

Das absehbare Happy-End des Films
wird bis zum letzten Moment hinausgezs-
gert. Lange will Benno die Losung fiir sein
Problem nicht wahrhaben, und auch Fach-
personen wissen keinen brauchbaren Rat.
Bennos Psychiater tut die Geschichte um den
“Sandmann” als «schéne Metapher» ab - der
Film begibt sich in diesem Moment selbst-
ironisch auf eine Metaebene. Der Sand als
Metapher - aber wofiir? Will uns Peter Luisi
mit seinem Film sagen, dass man weder sich
selbst noch die eigenen Traume verleugnen
soll? Will er uns zeigen, dass schlussend-
lich alles einen Sinn ergibt und unser Leben
einem hoheren Plan folgt? Oder geht es um
die Kraft der Liebe und der Musik? Man
spiirt, dass hinter der Geschichte - wie es
sich fiir ein Mirchen gehért - eine Moral
steckt. Aber gliicklicherweise gibt Luisis
Film auf die aufgeworfenen Fragen keine ab-
schliessenden Antworten.

Sonja Enz

R, B: Peter Luisi; K: Lorenz Merz; S: Claudio Cea; A: Frederik
Kunkel, Anna Bucher; M: Michael Duss, Christian Schlumpf,
Martin Skalsky; T: Oliver Schwarz. D (R): Fabian Kriiger
(Benno), Irene Briigger alias Frolein Da Capo (Sandra), Beat
Schlatter (Max), Florine Elena Deplazes (Patrizia), Sigi
Terporten (Stefan), Kaspar Weiss (Walter), Michel Gam-
menthaler (Dimitri), Urs Jucker (Psychiater). P: Spotlight
Media Productions, Schweizer Fernsehen; Peter Luisi, David
Luisi. Schweiz 2011. 88 Min. CH-V: Cineworx, Basel

TOMBOY

( I
el

Ein flaumiger Nacken, kurzes, wusche-
liges Haar, gleissendes Sonnenlicht, das zwi-
schen den am Himmel voriibergleitenden
Baumkronen als Lichtpunkte durchblitzt

- die Hand, das Gesicht im Fahrtwind: Die
zehnjdhrige Laure hat Kopf und Oberkérper
durchs Dach des fahrenden Autos gestreckt,
das sie zu ihrem neuen Domizil bringt. Im
Ohr ein fernes Umgebungsrauschen. So
atmosphirisch wie Céline Sciamma ihren
Film beginnt, so prisentiert sich der Film
tout court: mit einer ruhigen Kamera, her-
ausragenden Hauptdarstellerinnen, ganz
ohne Hintergrundsmusik - dafiir mit einer
grossartigen Visualitit. Es ist die Geschich-
te eines tomboy - oder garcon manqué, wie die
Franzosen sagen: eines Midchens, das auch
als Junge durchgehen kénnte und sich hier,
in der Geschichte des Films, auch tatsichlich
als Junge ausgibt.

Kurz zusammengefasst geht das so:
Laure zieht mit ihrer kleinen Schwester
Jeanne und ihren Eltern an einen neuen Ort.
Schon in den ersten Tagen nach dem Um-
zug lernt sie Lisa und deren Clique kennen.
Laure sieht nicht nur wie ein Junge aus, sie
misst sich auch problemlos mit ihnen, sei es
beim Rangeln, beim Schwimmen oder beim
Fussball. Und weiss der Kuckuck, was sie an-
treibt - aber als Lisa sie nach ihrem Namen
fragt, sagt sie: «Michael». Eine Zeit lang geht
das gut - und als die sechsjahrige Jeanne, die
eng mit Laure verbunden ist, ihr eines Tages
auf die Schliche kommt, hilt sie dicht. Bis zu
jenem Tag, wo die Eltern ins Spiel kommen,
und die Sache auffliegt ...

TOMBOY ist der zweite Film der erst
dreissigjahrigen franzésischen Filmemache-
rin Céline Sciamma. Bereits ihr Debiit, NAIS-
SANCE DES PIEUVRES (2007), war eine sehr
stimmige, einnehmende Coming-of-Age-Ge-
schichte: Darin beschrieb sie drei Mddchen
eines Wasserballetts, ihre Auseinanderset-
zung mit dem sich verdndernden Kérper und
die ersten Liebesgefiihle der Teenager, wobei
das eine Middchen lesbisch ist und sich in sei-
ne beste Freundin verliebt. Schon dieser Film
wusste die Balance zwischen einfiihlsamem
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Drama und unbeschwerter Story zu halten -
ebenso wie nun TOMBOY, der etwas frither in
der Kindheit ansetzt und die familidr-kind-
liche Idylle mit einer subtilen Spannung an-
reichert.

TOMBOY wurde, sagt Sciamma, mit
rund 500 ooo Euro und in ganz kurzer Zeit
geschrieben und umgesetzt. Die Regisseu-
rin drehte den Film in nur zwei Hauptloca-
tions und in rund so Sequenzen. Die Biih-
ne iiberldsst sie insbesondere den hervor-
ragenden Hauptdarstellerinnen Malonn
Lévana als Jeanne und Zoé Héran als Laure.
Erstere gibt dem Film seinen kindlich-iiber-
raschenden Witz - letztere reprisentiert
mit ihrem bravourdsen verhaltenen Spiel
und ihrem schlaksigen Kérper genau die
Ambiguitit, die es fiir diese Rolle zwischen
den Geschlechtern braucht.

Die Geschichte - die sich an der Auto-
biografie der Regisseurin inspiriert, die er-
zihlt, in ihrer Jugend selbst ein garcon man-
qué gewesen zu sein - lebt denn auch von die-
sen stimmigen Vignetten: sei es nun, dass
die beiden Schwestern in der Badewanne
planschen, Laure ihren diinnen Kérper im
Spiegel betrachtet und checkt oder die Kids
zusammen spielen: Ohne gestelzten Dia-
log schwingt immer untergriindig die Ge-
schlechterpolaritdt mit - und der Suspense,
Laures Geheimnis kénnte aufgedeckt wer-
den. So ist ein wunderbar schénes Kleinod
entstanden, das aus einer ganz eigenwilli-
gen Perspektive Verstindnis schafft fiir die
Dilemmas des Heranwachsens. Und hoffent-
lich letztendlich auch mitzuhelfen vermag,
die gesellschaftlich starre Dichotomie von
Jungs und Midchen zu relativieren und
fiir eine Offenheit zu plidieren, in der auch
Tomboys wie LaureMichael denkbar sind
- sei es nun voriibergehend oder linger -,
ohne dies zu verherrlichen oder zu dramati-
sieren.

Doris Senn

R, B: Céline Sciamma; K: Crystel Fournier; S: Julien Lache-
ray; A: Thomas Grézaud. D (R): Zoé Héran (Laure / Michael),
Malonn Lévana (Jeanne), Jeanne Disson (Lisa). P: Hold Up
Films. Frankreich 2011, 82 Min. Agora Films, Genéve
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MESSIES,
EIN SCHONES CHAOS

Etwa zwei Prozent der Schweizer Be-
volkerung gelten als krankhafte «Messies».
Sie sammeln so extensiv und kompromiss-
los, dass ihr Verhalten sie isoliert. Sie werden
ihren Mitmenschen zur Last oder verkrie-
chen sich in den eigenen vier Winde - sofern
da noch Platz ist. Nicht nur in Boulevard-
medien werden jeweils besonders abstruse
Fille vorgefiihrt: als Beleidigung jeglichen
Empfindens fiir Ordnung und Mass in der
aufgerdumten Schweiz.

Der Berner Filmschaffende Ulrich
Grossenbacher wihlte einen anderen Weg.
Neugierig begegnet er vier Menschen, die
mit ihrem «Puff» auf unterschiedliche Wei-
seumgehen.

Arthur, ein lediger Bauer, bewohnt sein
Heimetli anders als seine Nachbarn. Kei-
ne Geranien schmiicken seinen Grund, son-
dern ungezihltes schweres Gerit: Traktoren,
Bagger, Autos und Lastwagen. Er bauert, zu-
mindest miht er, hilt Hithner in einem alten
Camper, doch seine Passion gilt seinen ver-
rostenden Gefihrten, die er wieder zum Le-
ben erweckt oder umbaut. Die Gemeinde ver-
sucht seit Jahren, ihn zum “Aufriumen” zu
bewegen. Doch Arthur besitzt sein Land: Der
Kampf zwischen Eigentum und Zonenkon-
formitit fithrt bis vor Bundesgericht.

Elmira muss in ihrer Mietwohnung
dusserste Gelenkigkeit an den Tag legen. Me-
terhoch tiirmen sich die zu tiberquerenden
Zeitungs- und Kassettenstapel, keine Kultur-
sendung des Siidwestfunks darf unaufge-
zeichnet bleiben. Zimmer und Kiiche platzen
aus allen Nihten. Ist das Treppenhaus “rein”,
schleppt sie zentnerweise Material in den
Estrich. Seit zehn Jahren tauscht sie sich in
einer Therapiegruppe aus, ihr Zustand habe
sich bereits wesentlich gebessert, auch wenn
das noch nicht sichtbar sei.

Karl und Trudi bewohnen ein grosses
Bauernhaus. Einer der letzten passierbaren
Rédume ist die Kiiche. Trudi beklagt das ver-
lorene Sozialleben, nicht mal mehr die eige-
nen Kinder besuchen sie. Trudi stellt ihrem
Mann ein Ultimatum. Entweder schafft er

Platz fiir sie oder sie zieht aus. Sie holt sich

psychologische Hilfe. Als sie erfihrt, dass
Karl hinter ihrem Riicken zwei grosse Scheu-
nen gemietet und randvoll gefiillt hat, fallt
sie einen Entscheid.

Der Tiiftler Thomas baut aus Schrott
sinnige Apparate, etwa einen Pflanzen-
wuchs-Visualisierungs-Projektor. Seine
Werkstatt ist so {ibervoll wie seine Pline.

Grossenbacher scheut zwar keine Dra-
stik der Anschauung, etwa wenn er in einem
langsamen Schwenk geniisslich die Dimen-
sion eines Chaos enthiillt oder wenn er sei-
ne Protagonisten fiir ihre Ginge durch ihre
archiologischen Ablagerungsschichten mit
einer Minikamera behingt. Die prizis ge-
setzte Musik unterstiitzt mitunter den ironi-
sierenden Blick.

Es ist aber das Interesse an seinen Pro-
tagonisten, an ihrem Erleben, ihrer Kreati-
vitit, ihren Verdringungsstrategien und ih-
rer Erkldrung des eigenen Tuns, das ihn lei-
tet. Hinter Verschrobenheiten zeigen sich
komplexe Charaktere. Sie prisentieren sich
nicht vornehmlich als Kranke, sondern als
Menschen mit einem iiberschiumenden In-
teresse an allem. Sie konfrontieren uns mit
Fragen: Was ist normal, was ist krankhaft?
Schmal ist der Grat zwischen Hingabe und
Wahnsinn. Grossenbachers Respekt vor sei-
nen «Messies», sein Sinn fiir Dramaturgie
und fiir visuelle Poesie fiihren zu Szenen vol-
ler Situationskomik und Skurrilitit, ohne
dass unser Lachen auf Kosten der Protago-
nisten geht.

Thomas Schirer

Regie, Buch, Kamera: Ulrich Grossenbacher; Schnitt: Maya
Schmid; Musik: Resli Burri; Ton: Niklaus Wenger, Balthasar
Jucker, Wendelin Schmidt-Ott, Peter von Siebenthal, Olivier
Jean Richard. Produktion: Ulrich Grossenbacher, Fair&Ugly
filmproduktion. Schweiz 2011. Dauer: 117 Min.

Weltpremiere Semaine de la Critique, Locarno, Teatro Kur-
saal, 6. August, 11 Uhr




CATHERINE DENEUVE

Wer Frangois Ozons POTICHE (2011) ge-
sehen hat, hat Catherine Deneuve gesehen, so-
viel steht fest. Ozon und Deneuve haben bereits
8 FEMMES zusammen gedreht, aber vollstindig be-
griffen, und das gleich besser als die meisten ihrer
Regisseure, hat der 1967 geborene Ozon, der Deneu-
ves Sohn sein kénnte, sie jedoch erst jetzt, bei der
Arbeit an POTICHE.

Frangois Ozon sind bei seiner Adaption des
1980 uraufgefiihrten Biithnenstiicks gleich meh-
rere Coups gelungen: Er hat POTICHE mit seinen
damals brandaktuellen Themen Arbeitsrecht und
Frauenemanzipation im Stil der Retro-Asthetik in-
szeniert und aus dem Stiick eine siiffisante Hom-
mage an die Siebzigerjahre gemacht. Und er hat es
nicht nur geschafft, mit La Deneuve eine kongeni-
ale Besetzung fiir die Titelrolle zu finden, sondern
auch, ihre Figur quasi als Zusammenfassung aller
Deneuve-Rollen zu gestalten. Und plétzlich zeigt
die Grande Dame auch eine selbstironische Seite.

PORZELLAN

Eine potiche ist eine Porzellanvase oder, im
iibertragenen Sinn, eine Reprasentationsfigur ohne
eigenen Willen - und beide Bedeutungen erinnern

an Deneuve: Kithl und glatt und fein ist sie bis ins

ehrwiirdige Alter von mittlerweile siebenundsech-
zig Jahren geblieben; fragil wirkt sie selbst noch mit

ein paar wohlproportionierten Kilos Gewicht mehr,
scheint doch jede minimale dussere oder innere Irri-
tation die Perfektion ihres Habitus zu beeintrich-
tigen. Und Ehefrauen, die zu nichts anderem gut

sind, als ihre - hiufig sehr viel dlteren - Mdnner

zu reprasentieren, hat Deneuve natiirlich auch ge-
spielt, nicht zu wenige, denn als Gastgeberin und

Dame des Hauses, als Schmuck eines biirgerlichen

Gatten, war sie von Anfang an hervorragend geeig-
net: Bereits in LES PARAPLUIES DE CHERBOURG

(Jacques Demy, 1964) ist es ein gesetzter Diaman-
tenhindler, den sie dem fréhlichen Automechani-
ker vorzieht. Einen weiteren Diamantenhindler

hat man ihr in PLACE VENDOME (Nicole Garcia,
1998), in dem sie selbst zunichst depressiv in einer

Modeklinik dahinvegetiert, an die Seite gestellt.
Wohlhabend mussten ihre Filmgatten schon sein,
um es sich leisten zu kdnnen, ihre natiirliche Ele-
ganz durch entsprechend zeitlos-geschmackvolle

Couture und Coiffure zu unterstreichen und erst

recht zur Geltung kommen zu lassen. Und wenn

einer nicht wohlhabend war, so wie der verarmte

Adelige Don Lope in TRISTANA (Luis Bufiuel, 1970),
musste er das Familiensilber versetzen, um sein

junges Miindel, das er spiter heiraten wiirde, ein-
kleiden zu kénnen. «You would think me mostly

idle, I suppose», sagt die Vampirin Mrs. Blaylock in

THE HUNGER (Tony Scott, 1983) zu ihrem nichsten

Opfer, wihrend sie auf dem Fliigel gekonnt Ravel

herunterspielt.

Zum Porzellan-Teint der Deneuve passt der
Seidenfoulard, ein immer wieder verwendetes
Accessoire, den sie - auch in einer Szene in PoO-
TICHE -, wie eigentlich ausser ihr nur noch die
Queen, als unter dem Kinn geknotetes Kopftuch
tragt. Es erinnert an die Eleganz von Grace Kelly
und Audrey Hepburn, beide eine Generation ilter
als Deneuve, die es in den Fiinfziger- und Sechziger-
jahren trugen, als jene die Haare noch zum Pfer-
deschwanz zusammengebunden hatte. Von den
Siebzigerjahren an jedoch trigt Deneuve Kopftuch
und all seine denkbaren Varianten: den weissen
Tiillschleier der Braut und den schwarzen der Wit-
we, die spanische Spitzenmantilla, das im Nacken
zusammengeknotete grobe Baumwolltuch der Fa-
brikarbeiterin, schliesslich das Haarband als redu-
zierteste Form der quadratischen Kopfbedeckung.

Zum ebenmissigen Gesicht Deneuves passen
auch Hiite aus allen Zeiten, und deshalb haben ihre
Regisseure ihr immer wieder welche aufgesetzt: So
trigt sie, um nur einige zu nennen, Baskenmiitze
in LES DEMOISELLES DE ROCHEFORT (Jacques De-
my, 1967), Pillbox in BELLE DE JOUR (Luis Bufiuel,
1967), Cloche in TRISTANA, breitkrempige Gértne-
rinnenhiite aus Stroh in LA SIRENE DU MISSISSIPPI
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(Frangois Truffaut, 1969), Kappen in LE DERNIER
METRO (Frangois Truffaut, 1980), Schiffchen und
wiederum Pillbox-Varianten mit und ohne Ge-
sichtsschleier in THE HUNGER.

HAAR

Die Funktion des Kopftuchs ist keine rein
dekorative; Deneuve fiithrt vor, worum es dabei
geht: Es schiitzt ihre Frisuren, vor allem wenn sie
nicht frisiert wirken soll - ihre anscheinend na-
tiirlich aus der Stirn fallende, dichte, goldblonde,
kinn- bis schulterlange Haarpracht, die sie seit Be-
ginn ihrer Karriere mehr oder weniger unverindert
trigt. Allerdings war ihr Haar in Wirklichkeit mit-
telbraun. In Abgrenzung zu ihrer ein Jahr ilteren,
ebenfalls briinetten Schwester Francoise Dorléac
jedoch, die im gleichen Jahr wie sie eine Schau-
spielkarriere antrat, beschloss Catherine, kaum
zwanzigjahrig, nicht nur unter dem Miadchenna-
men ihrer Mutter aufzutreten, sondern auch eine
Blondine sein zu wollen. Man sieht die beiden zu-
sammen in LES DEMOISELLES DE ROCHEFORT, der
1967 Premiere hatte, kurz bevor Dorléac bei einem
Autounfall ums Leben kam.

Das Kopftuch der Catherine Deneuve soll
Wind und Wetter davon abhalten, ihr perfekt sit-
zendes Haar zu zerzausen. Aber eigentlich liegt es
erstaunlich fest an ihrem Kopf, auch wenn es nicht
zu Dutts oder Bananen, Knoten, Bienenkdrben,
Vogelnestern, Tiirmen oder anderen Hochsteck-
frisuren in noch festere Form gebracht ist. Auch
letzteres ist ein Phinomen des Deneuveschen Stils:
Zu all ihren Rollen scheinen solche mit vielen Haar-
nadeln gezdhmte Frisuren zu passen; sie betonen
ihre makellose Fassade. Eine ins Gesicht fallende
Strihne dagegen, wie nach dem - im Off stattge-
fundenen - Liebesakt mit dem jiingeren Lover ihrer
Héléne in LE VENT DE LA NUIT (Philippe Garrel,
1999), signalisiert bereits Schlendrian, emotionalen
Aufruhr, Verwirrung. Sie kann sich jedoch selbst je-
derzeit mit einer fliessenden, beildufig-eleganten
Bewegung die Haare zusammenstecken - ohne
dafiir einen Spiegel zu benétigen; und dann sieht
sie trotzdem perfekt frisiert aus. Und sie kann, ge-
legentlich und dhnlich beildufig, ihre Frisuren 16-
sen; das wirkt bei ihr fast schon obszén und unan-
gemessen offensiv, so wie in THE HUNGER, wenn
sie als Mrs. Blaylock von Begierde tiberfallen wird.
Dieser Film und Polanskis REPULSION (1965) - be-
zeichnenderweise beides britische Produktionen

- sind auch die Filme, in denen ihre Haare gelegent-
lich ganz durcheinandergeraten, im progressiven
Wahn in REPULSION und im wilden Blutrausch in
THE HUNGER. Aber wihrend ersterer getrost noch
ihrer Anfangsphase zugerechnet werden kann, in
der ihre Regisseure mit ihr experimentierten und

sie das zuliess, ist Tony Scotts Regiedebiit ein ge-
nuines Deneuve-Vehikel, in der ihre {iberstilisierte
Schénheit keine Einbussen erleiden muss. Die Bil-
der des Blutrauschs sind in sehr kurzem Takt ge-
schnitten und wie mit Schlaglicht beleuchtet, kaum
erkennt man dieses blutverschmierte Wesen mit
zerzaustem Haar als Deneuve. Und vielleicht ist sie
es ja tatsdchlich nicht.

Selten hat man Deneuve derangiert gese-
hen, und dazu gehort auch, dass man sie praktisch
nicht nackt zu sehen bekommt. Man sieht dagegen
Fragmente ihres Korpers: entblgsste Schultern und
Oberarme, eine Wade, ein Stiick Oberschenkel, das
iiber einem am Mieder befestigten Strumpf hervor-
blitzt. Polanski hat sie in REPULSION in ein weisses
Batistnachthemd gesteckt - sie tréigt wenig anderes
in diesem Film - und immer wieder im Gegenlicht
inszeniert, so dass die Umrisse ihres grazilen, mad-
chenhaften Kérpers sich deutlich abzeichnen. Da-
mit wirkte REPULSION stilbildend auf alle weiteren
Filme, in denen Deneuve immer wieder in diinnen,
weissen Négligés, unter denen sich ihre Kérper-
konturen erahnen lassen, auftrat. Wenn die Titel-
heldin in TRISTANA auf dem Balkon ihren Seiden-
kimono aufklappt, um dem taubstummen Sohn der
Haushilterin, der sich im Garten postiert hat, eine
Freude zu machen, dann wird in der Bewegung ge-
schnitten, und wenn der Junge ihr auf der engen
Wendeltreppe des Kirchturms von unten unter den
Rock schaut, dann kénnen die Kinobesucher nur
ahnen, was er sieht. Auch in BELLE DE JOUR, in
dem Deneuves Figur Séverine, Ehefrau eines Arztes,
immerhin heimlich in einem Edelbordell arbeitet,
sieht man sie ebenfalls nicht nackt, ausser unter
einem schwarzen Tiillschleier und in einer Riicken-
ansicht.

Deneuve spielte hdufig Frauen, die von Mdn-
nern so sehr begehrt werden, dass sie bereit sind,
fiir sie Verbrechen zu begehen, Haus und Hof aufs
Spiel zu setzen und sich buchstiblich und im tiber-
tragenen Sinn vor ihr in den Schmutz zu werfen.
Das Ziel dieser Begierden miisste, so denkt man,
der Besitz ihres Kérpers sein. Der aber wird kokett
verhillt: Die vielen Organdykleider - noch in po-
TICHE trigt Madame Pujol ein rosa-weisses, das
ihr angeblich schon vor dreissig Jahren passte -,
weiche, leichte, flatternde Kreationen in Pastell-
farben mit aufwendigen Riischenarrangements,
die etwa Yves Saint-Laurent fiir sie entwarf, sind
Stoff gewordene Ambivalenz zwischen Verbergen
und Enthiillung. Und zumindest im katholisch ge-
prigten Frankreich ist genau diese Inszenierung am
besten geeignet, das Begehren der Minner richtig
zu entfachen, umso mehr, wenn es durch fortwih-

rendes Sich-Entziehen weiter angeheizt wird. Eine
Ausnahme ist LA SIRENE DU MISSISSIPPI, in dem
sie tatsdchlich zweimal ihren Oberkorper entblésst,
wenn sie Nachthemd oder Pullover iiber den Kopf
zieht. Dass Truffaut darauf bestanden hat, mag der
Mode der Zeit geschuldet sein: Die sogenannte se-
xuelle Revolution im Kontext der Studentenrevolte
von 1968 forderte ihren Tribut, nackte weibliche
Briiste waren auf der Leinwand beinahe obligato-
risch; in der Dramaturgie des Films verweist diese
Lockerung der Sitten visuell bereits auf die immer
grossere Entfernung des Paars von Recht und Ge-
setz. Interessant auch, dass der zweite Teil von LA
SIRENE DU MISSISSIPPI bis in die Besetzung der
Hauptrollen hinein - Jean-Paul Belmondo als Deneu-
ves Partner - stark an das zwei Jahre zuvor urauf-
gefiihrte Outlaw-Drama BONNIE AND CLYDE mit
Faye Dunaway und Warren Beatty erinnert, ein Film,
der den von der Achtundsechziger-Generation ge-
forderten Konventionsbruch exemplarisch repri-
sentierte.

SCHMUTZ

Deneuves Frauenfiguren reprisentieren da-
gegen in der Regel weder Moden noch Zeitgeist.
Vielmehr scheinen sie fiir Frauenschicksale aller
Zeiten zu stehen; Prototyp dafiir ist Mrs. Blaylock
in THE HUNGER, die aus der dgyptischen Antike
stammt und sich dank der Zufuhr frischen Blutes
immer wieder selbst erneuert hat. Ein charakteris-
tisches Merkmal jener Frauenfiguren ist, dass sie
selbst sexuelles Begehren kaum kennen. Im Gegen-
teil, sie strahlen mitunter eine Sterilitit aus, die sie
beinahe geschlechtslos wirken lisst, und vollkom-
men undenkbar ist in ihrem Zusammenhang der
Austausch von Korperfliissigkeiten. Gekiisst wird
keusch, nie leidenschaftlich, und in der Regel wird
abgeblendet, nachdem die Lippen der Deneuve jene
ihrer Partner beriihrt haben. Gelegentlich gibt es
eine Post-coitum-Situation, in der Bettdecken or-
dentlich hochgezogen, Haare dekorativ auf Kopfkis-
sen drapiert sind. Roman Polanski und Luis Bufiuel
haben dieses adrette Image der Deneuve friih er-
kannt und damit gespielt. In REPULSION wischt
und kratzt sich Carole, die Belgierin in London,
unablidssig imagindren Schmutz von der Haut; in
BELLE DE JOUR lisst sich Séverine in einem ihrer
Tagtriume, in ein weisses Gewand gekleidet und
an einen Baum gefesselt, mit Schlamm bewerfen.
In einem anderen wird sie an den Haaren iiber
feuchten Waldboden gezerrt. Die Phantasien der
jung verheirateten Séverine, die nicht mit ihrem
Ehemann schlift, sondern sein unendliches Ver-
stindnis fiir ihre angenommene Keuschheit immer
weiter ausreizt, richten sich nicht auf den leben-
digen, handfesten Liebesakt, sondern auf polymor-
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phe Perversion. Luis Bufiuel, dessen Arbeitsweise
Deneuve, wie sie in ihren Drehtagebiichern («In
meinem Schatten», 2005) beschrieb, nicht immer
verstand, hatte seinerseits jedoch schon friih ver-
standen, iiber welches Potential sie verfiigte, und
sie dementsprechend inszeniert.

MARMOR

Unkérperlich wie die Rollen der Deneuve ist
auch ihr Spiel. Deneuve ist eine statuarische Dar-
stellerin, ideal geeignet fiir die unzihligen Gross-
aufnahmen ihres schonen Gesichts im Profil und
en face, auch fiir Sitzen und Stehen in eleganter
Haltung, fiir gemichliches Gehen, vornehmes
Schreiten, fiirs Fahren in Cabriolets und Limousi-
nen, denen sie grazios entsteigt. Muskelkraft muss
sie kaum einmal anwenden, sportlich kann man sie
wirklich nicht nennen. Da zeigt sich, dass Cathe-
rine Deneuve einer Generation angehdrt, fiir die
Workout und Personal Trainer noch Fremdwdorter
waren. Auch mit diesem Umstand ihrer relativen
Unbeweglichkeit geht Frangois Ozon ironisch
um, wenn er sie am Anfang und am Ende von po-
TICHE in Trainingsanziige steckt und gemessen
joggen lisst. Allein die Sportkleidung wirkt fast
unanstindig an Deneuve, dhnlich wie in DANCER
IN THE DARK (Lars von Trier, 2000) die Fabrik-
arbeiterinnenschiirze.

Und wie in diesem zeigt sie auch in POTICHE
wieder einmal, dass sie zwar singen, aber nicht
tanzen kann: Das Quirlig-Mobile liegt ihr nicht,
obwohl sie dem zum Trotz in einer ganzen Reihe
von Musicals spielte, ein Genre, das bei seinen In-
terpreten auch Tanzkiinste voraussetzt. So wagte
sie in den beiden von Jacques Demy inszenierten
Musicals LES PARAPLUIES DE CHERBOURG und
LES DEMOISELLES DE ROCHEFORT hier mal einen
Hiipfer, da mal eine Drehung oder einen Wechsel-
schritt; viel mehr an T4nzerischem aber ist nie da-
zugekommen, viel weniger konnte es daher auch
nicht werden. Selbst bei Gesellschaftstinzen ver-
harrt die Kamera oft in der Nahaufnahme, weil es
stets um die Blicke der Partner auf Deneuve geht.
Oder um die Ndhe und Distanz der Kérper, nicht
aber um Choreografien. In einer grossen Ensem-
bleszene in DANCER IN THE DARK, wenn die Fa-
brikarbeiter und -arbeiterinnen zum Lirm der Ma-
schinen tanzen, hat die Deneuve zwar eine expo-
nierte Rolle, aber die besteht darin, dass sie eben
nicht tanzt, sondern sich wiirdevoll zwischen den
Tinzern bewegt, gerade noch im Rhythmus, den
Rest der Illusion besorgt der Schnitt.

ZEIT

In PoTICHE verkauft Suzanne Pujol nicht mehr
wie die kleine Geneviéve in LES PARAPLUIES DE
CHERBOURG Regenschirme in der Provinz, son-
dern ldsst sie selbst produzieren - als plétzlich zur
Chefin gewordene Gattin eines Regenschirmfabri-
kanten. Auch weil Ozon mit Deneuves Inszenierung
so deutlich an die Anfinge def Schauspielerin an-
kniipft, kommt man noch einmal ins Griibeln dar-
iiber, was das Geheimnis ihres seit iiber fiinfzig
Jahren wenig verdnderten und ununterbrochen
gefragten Stils eigentlich ist.

Und tatsichlich ist es die Moderne der Sech-
zigerjahre, durch die Deneuve nachhaltig geprigt
scheint. Die zuriickgenommene Eleganz in Mode
und Interior Design, die vorsichtigen Experimente
auf den Gebieten der Technik und Architektur, der
Existenzialismus in Kunst und Kultur, wihrend
der Untergang der Nachkriegsordnung in den west-
europdischen Gesellschaften schon spiirbar wurde,
liessen die Zeitgenossen in einer Art freiwilliger
Starre verharren. Man schien abzuwarten und zu
beobachten, abzuwigen und fiir jeden Schritt nach
vorn zwei zuriick zu gehen. Man posierte eher als zu
probieren, stagnierte statt zu agieren, man war in-
digniert statt agitiert, man bewahrte Haltung und
Fassung. In Deneuves Spiel scheinen die Sixties bis
heute durch. Wie ein Monument jener Dekade ragt
siein die Gegenwart hinein, lebendes und dusserst
aktives Beispiel fiir eine mittlerweile klassisch zu
nennende Darstellungsweise.

GOLD

«Es gibt solche Blondinen und solche, das ist
heutzutage fast schon ein gefliigelter Witz. Alle
Blondinen haben ihre Mucken, mit Ausnahme viel-
leicht nur der wasserstoffblonden, die jenseits der
Chemie so blond sind wie ein Zulu und von Gemiit
so glatt wie ein Biirgersteig. Da gibt es das kleine
siisse Blondchen, das piepst und zwitschert, und
die grosse statuenhafte Blondine, die nur einen
einzigen ihrer eisblauen Blicke braucht, um einen
auf Distanz zu halten. Da gibt es die Blondine, die
hinreissend zu einem aufschaut und ebenso hin-
reissend duftet und schimmert und einem am Arm
hingt und die dann immer so sehr, sehr miide ist,
wenn man sie heimbringt. ... Da gibt es die sanfte
und willige Blondine mit dem Hang zum Alkohol,
der ganz egal ist, was sie anhat, solange es nur Nerz
ist, oder wohin man mit ihr geht, solange es nur das
Starlight Roof ist und der trockene Champagner in
Stromen fliesst. Da gibt es die kleine kesse Blondine,
die ein bisschen bleich ist und fiir sich selber zahlen
will und voll Sonnenschein und Mutterwitz steckt
und Judo gelernt hat und einen Lastwagenfahrer
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mit einem Schulterschwung aufs Kreuz legt. ... Da
gibt es die blasse, sehr blasse Blondine, die an ei-
ner zwar nicht tédlichen, aber unheilbaren Form
von Animie leidet. ... Und schliesslich gibt es da
die Superblondine, das Prachtstiick zum Vorzei-
gen, das drei Klassegangster hinter sich bringt und
dann ein paar Millionire heiratet, fiir eine Million
pro Kopf ...» Man sollte meinen, dass Raymond
Chandlers Blondinenkategorien, 1954 in «The Long
Goodbye» verdffentlicht, ausreichen, um das Rol-
lenspektrum der Deneuve zu beschreiben, tatsich-
lich aber scheint sie nur einen einzigen Typus hors
catégorie zu verkorpern, in der ein Moment ihrer
eigenen Personlichkeit steckt, und die muss von
jeher erstaunlich gefestigt gewesen sein.

Catherine Deneuve, die im Laufe ihrer Kar-
riere mehrere Figuren namens Marianne gespielt
und auch als Modell fiir die Darstellung der franzs-
sischen Nationalfigur fungiert hat, gilt als Inbegriff
franzésischer Eleganz oder als die schénste Frau
der Welt, schliesslich als eine der letzten grossen
Diven, vielleicht sogar als die letzte auf dem Gebiet
des Films.

In POTICHE ist Deneuves Madame Pujol ein
Happy End vergonnt, dessen viele ihrer fritheren
Figuren nicht teilhaftig wurden: als von Minner-
phantasien, Mannerzugriffen und -zuschreibungen
endlich emanzipierte iltere Frau, Vorbild fiir ihre
eigene und nachfolgende Generationen, die sin-
gend und lichelnd in die achtziger Jahre aufbricht.

Mehr als hundert Filme hat sie gedreht, fast
ausschliesslich in Frankreich; und so ist die Deneu-
ve auch eine nationale Ikone, eine der berithmtesten
Représentantinnen des franzésischen Kinos. Uber
ihr Privatleben dringt wenig in die Offentlichkeit,
und wihrend ihrer 6ffentlichen Auftritte benimmt
sie sich stets so, wie man es von einem Star ihres
Formats erwartet: Ihre Leinwand-Persona kommt
ungefihr zur Deckung mit ihrer Selbstdarstellung.
Deneuve ist Grande Dame, kontrolliert, elegant,
héflich und dabei sehr distanziert.

So konnte sie vierzig, fiinfzig und sechzig
Jahre alt werden, ohne dass ihre Karriere darunter
gelitten hitte und ohne dass sie - dies im Gegen-
satz etwa zu ihren viel jiingeren Kolleginnen Isa-
belle Adjani und Emmanuelle Béart - auffillige
plastisch-chirurgische Eingriffe hitte vornehmen
lassen. Allerdings gibt es doch ein schlecht gehii-
tetes Geheimnis - nicht hinter, sondern, buchstib-
lich, unter dem immer noch beinahe makellosen
Porzellan-Teint von Catherine Deneuve: Angeb-
lich lasst sie sich Goldfiden implantieren, um die
Haut aufzupolstern. Man kénnte denken, dass die-
se Anti-Aging-Methode iiberhaupt nur fiir sie er-
funden worden sei. Abend fiir Abend sagt Gérard
Depardieu als Bithnenschauspieler in LE DERNIER
METRO zu seiner Partnerin, die er auch ausserhalb
der Bithne verehrt: «Es schmerzt mich, dich anzu-
sehen, so schon bist du.» PoTICHE kniipft auch an
diese Szene an, wenn es zwischen Madame Pujol
und dem Biirgermeister Monsieur Babin noch ein-
mal ein wenig funkt, dreissig Jahre nachdem sie ein
Techtelmechtel hatten. Wihrend Depardieu falten-
los geblieben, jedoch vor lauter Fett die Gesichts-
konturen verloren hat, ist Catherine Deneuve - auch
dreissig Jahre nach LE DERNIER METRO - in Form:
kein Golden Girl, aber eine genuine Madame d’Or.

Daniela Sannwald
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Caochangdi Workstation Peking

Mich iiber-
wiltigten der

“Hunger”

und die Hin-
gabe der Teil-
nehmenden,

Unmittelbar vor der Premiere meines neuen Filmes an
den diesjdhrigen Solothurner Filmtagen erreichte mich die
Nachricht, dass ich von Wu Wenguang als «Filmmaker in Focus»
zum May-Festival in Peking eingeladen war. Verbunden war
diese Einladung mit der Moglichkeit, an der Caochangdi-Work-
station einen von Swiss Films finanzierten Workshop zu leiten.
Ich war neugierig auf die Arbeit in China und freute mich auf
die Begegnung mit dem Filmer und Performance-
Kiinstler Wu Wenguang und seiner Lebenspartne-
rin, der Tdnzerin und Choreografin Hui Wu. Gemein-
sam haben sie die Caochangdi-Workstation gegriin-
det, um eine unabhingige Film- und Tanzschule zu
schaffen, die gleichzeitig auch ein Lebensort fiir jun-
ge Chinesinnen und Chinesen ist.

Zwei Wochen vor meiner Abreise wurde der
Kiinstler und Politaktivist Ai Weiwei auf dem Pe-
kinger Flughafen verhaftet und verschleppt. Kunst-
schaffende und Politiker der ganzen Welt reagierten
mit Protesten und Solidaritidtskundgebungen. Hier-
zulande rief die Gruppe «Kunst und Politik» dazu auf, Kultur-
projekte mit China zu boykottieren. Ich wurde in heftige Dis-
kussionen iiber mein «Kulturaustausch-Projekt» verwickelt.
Meine Arbeit in China bekam eine politische Dimension. Ich
entschied mich, dem Boykott nicht zu folgen und das Ange-
bot dieser regierungsunabhingigen Kiinstler anzunehmen.
Zumal Ai Weiwei ihr langjihriger Bekannter ist und fiir sie die
Caochangdi-Workstation architektonisch entworfen hat.

In China angekommen, wurde ich gleich vom Workshop
vereinnahmt. Tagsiiber schauten wir uns die Filme der Studie-
renden an und diskutierten sie ausfiihrlich. Am Abend prisen-
tierte ich meine eigenen Dokumentar- und Kurzfilme, und in
der Nacht fiihrten einzelne Studenten und Studentinnen ihre
Solo-Improvisationen vor, die ebenfalls lange besprochen wur-
den.

Mich tiberwiltigten der “Hunger” und die Hingabe der
Teilnehmenden, die bis zum Umfallen arbeiteten. Interessiert
horten sie meinen Reflexionen zu. Aufgefallen ist mir der Re-
spekt, den die Studierenden mir und Wu entgegenbrachten.
Der charismatische Wu ist weniger Professor als asiatischer
Lehrmeister (Laoshi). Wenn er spricht, philosophiert er iiber
Sinn und Zweck eines Filmes und stellt zuerst ethische Fragen,
bevor er sich der Erzihlform annimmt. Schonungslos ist seine
Kritik, die Radikalitit einfordert.

Fiir das Griinderpaar ist die Schulung «zum Menschen»
ebenso wichtig wie die Ausbildung zum Kiinstler. Die Studie-
renden bekommen hier Unterkunft, Essen, eine Kamera und
eine Bithne - einen geschiitzten Raum, in dem sie sich frei ent-
falten diirfen, ohne die staatlichen Ideologien beachten zu miis-
sen. Die Repressionen im Land, der Kommerz und der Run nach
Geld bleiben draussen. In der Caochangdi-Workstation lebt und
arbeitet eine eingeschworene Gemeinschaft, geprigt von der
kiinstlerischen Handschrift ihres Leiters Wu Wenguang.

Die Studentinnen und Studenten schitzten meine
“andere” Sichtweise und meine Inputs. Neben der Filmanalyse
unterrichtete ich sie auch in Kamera und Schnitt. Das war neu
fiir sie, denn normalerweise miissen sie sich die Technik durch
Learning-by-Doing aneignen. Fiir mich wiederum war es neu
und spannend, die Bithnenimprovisationen miterleben zu diir-
fen. Hier setzen die Jungfilmer und -filmerinnen ihre persén-
lichen Erfahrungen, die sie beim Dreh erleben, in eigene Perfor-
mances um. Sie {ibernehmen die Rolle ihrer Interviewten und
spielen deren Geschichten nach. Diese Verbindung von Filmar-
beit mit Tanz ist nicht nur in China, sondern weltweit einmalig.
Wu Wenguang und seine Frau arbeiten an den Improvisationen
weiter und choreografieren sie zu einer gemeinsamen thema-
tischen Auffithrung. Mit diesen Stiicken gehen sie weltweit auf
Tournee.

Der Workshop vereinte uns auf engstem Raum: Ich war
im Géstezimmer einquartiert, die weit hergereisten Teilnehmer
und Teilnehmerinnen tibernachteten in Schlafsicken im Biih-
nensaal und in den Schneiderdumen. Kaum aufgestanden, gin-
gen Einzelbesprechungen los. Auch gegessen wurde gemein-
sam in der Workstation; die Diskussionen dauerten weit iiber
Mitternacht.

Beim Gesprich tiber MIT DEM BAUCH DURCH DIE WAND
haben wir ausfiihrlich iiber die unterschiedlichen Familienkon-
zepte debattiert. Im heutigen China werden viele Kinder von
den Grosseltern erzogen, weil die Eltern sehr viel und oft weit
entfernt arbeiten. Und mein Essayfilm MAGIC MATTERHORN
fithrte zu einer spannenden Diskussion tiber die chinesische
Vorstellung von Heimat. Fiir die Menschen in China ist Heimat
stark an den Ort gebunden, an dem sie als Kind gelebt haben.
Oft gibt es diesen Ort nicht mehr, weil viele alte Quartiere ab-
gerissen werden. Heimat ist fiir sie dann nur noch Erinnerung.

Das Sprechen tiber Filme ermdglichte einen intensiven
Austausch iiber die unterschiedlichen Realititen und die ver-
schiedenen Lebenskonzepte, die Frage nach der Finanzierung
von Filmen riickte in den Hintergrund. Neugierde statt Larmo-
yanz prégte die Stimmung. Wenn geklagt wurde, dann iiber die
zunehmenden Repressionen. Neben der Ungewissheit tiber das
Verbleiben von Ai Weiwei bedriickten die Leute neue Nachrich-
ten iiber Repressionen gegeniiber anderen engagierten Chine-
sen. Auf Staatsdruck musste ein Dokumentarfilmfestival abge-
sagt werden, und sogar ich erhielt Besuch von der Polizei: Die
sanitdren Einrichtungen mussten exakt wihrend meiner Film-
vorfithrung tiberpriift werden.

Inzwischen ist Ai Weiwei wieder in Freiheit, die Stu-
denten haben ihre Performance in Singapur aufgefiihrt, und
ich bin wieder in der Schweiz. Im Gepdck habe ich einige der
Studentenfilme mitgenommen, und die Teilnehmer des Work-
shops halten mich per Internet iiber ihre Arbeiten auf dem Lau-
fenden. Der Austausch geht weiter.

Anka Schmid
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