Zeitschrift: Filmbulletin : Zeitschrift fir Film und Kino
Herausgeber: Stiftung Filmbulletin

Band: 64 (2022)
Heft: 398
Heft

Nutzungsbedingungen

Die ETH-Bibliothek ist die Anbieterin der digitalisierten Zeitschriften auf E-Periodica. Sie besitzt keine
Urheberrechte an den Zeitschriften und ist nicht verantwortlich fur deren Inhalte. Die Rechte liegen in
der Regel bei den Herausgebern beziehungsweise den externen Rechteinhabern. Das Veroffentlichen
von Bildern in Print- und Online-Publikationen sowie auf Social Media-Kanalen oder Webseiten ist nur
mit vorheriger Genehmigung der Rechteinhaber erlaubt. Mehr erfahren

Conditions d'utilisation

L'ETH Library est le fournisseur des revues numérisées. Elle ne détient aucun droit d'auteur sur les
revues et n'est pas responsable de leur contenu. En regle générale, les droits sont détenus par les
éditeurs ou les détenteurs de droits externes. La reproduction d'images dans des publications
imprimées ou en ligne ainsi que sur des canaux de médias sociaux ou des sites web n'est autorisée
gu'avec l'accord préalable des détenteurs des droits. En savoir plus

Terms of use

The ETH Library is the provider of the digitised journals. It does not own any copyrights to the journals
and is not responsible for their content. The rights usually lie with the publishers or the external rights
holders. Publishing images in print and online publications, as well as on social media channels or
websites, is only permitted with the prior consent of the rights holders. Find out more

Download PDF: 04.08.2025

ETH-Bibliothek Zurich, E-Periodica, https://www.e-periodica.ch


https://www.e-periodica.ch/digbib/terms?lang=de
https://www.e-periodica.ch/digbib/terms?lang=fr
https://www.e-periodica.ch/digbib/terms?lang=en

9" 770257 " 785005 " 01




S.60 The Worst Person in the World 2021, soachim Trier
Anders, als man es vermuten kénnte, ist Protagonistin Julie gar nicht die schlimmste Person auf dieser Welt.
Sondern eigentlich nur ein typischer Millennial.




; Das Fraulein 2006 AndreaStaka - ¥
Ausgerechnet dieser Film stiess, so erzdhlt Staka, zu Beginn noch auf wenig Versténdnis: «Was, ein Film ugg dreif
aus Ex-Jugoslawien in einer Kantine? Das ist doch langweilig.» Der Erfolg gab der Schweizer Regisseurin‘aber Recht.




ST PENCEr 2021, Pablo Larrain
Die Amerikanerin Kristen Stewart mimt Lady Di in diesem gelungenen und frei erzahlten filmischen Portrat mit der
Zerbrechlichkeit, die wir aus den Reporter-Aufnahmen der Neunzigerjahre kennen.




S.39 Blue My Mind 2017, Lisa Brihimann
«Manche Szenen sind gerade fiir junge Schauspieler:innen hart, und ich musste sagen: Hey, wir drehen das jetzt — heute
nochb, meint die Regisseurin zur Zusammenarbeit mit den jungen Darsteller:innen in ihrem Coming-of-Age-Erfolg.




=g

<

IPRTOI IS ST ORI LI ", -

S.44 Sister — L'enfant d’en haut 2011, ursula Meier

«Das Schweizer Kino beriihrte mich emotional auf grundlegende Weise durch seine Konkretheit», meint Ursula Meier
im Interview mit Filmbulletin. Eine filmische Qualitat und ein Erbe, das sie selbst weitertragt.




Make
Room!

EDITORIAL 5

Wann werden die Spezialausgaben zu Frauen im Regiesessel
sich endlich eriibrigen? Noch lange nicht, wie die Statistiken
zeigen: Erst einer von fiinf Filmen ist aus Frauenhand, wie eine
landeriibergreifende Studie des European Women’s Audiovi-
sual Network kiirzlich aufzeigte. Im Jahr 2021 erhob auch das
Schweizer Bundesamt fiir Kultur Zahlen dazu, und obwohl
hierzulande im Grunde genommen so viele Frauen wie Manner
Filmschulen abschliessen, bleiben sie im tatsachlichen Berufs-
leben untervertreten. In diesem Heft zeigen wir, wo die Prob-
leme liegen.

«Frauen reichen oft Projekte fiir weniger Geld ein und
bekommen entsprechend auch weniger», erkldart etwa Azra
Djurdjevic, Produzentin und Co-Prdsidentin ad interim des
Swiss Women’s Audiovisual Network (SWAN), im Gespréch
mit Noemi Ehrat. Ein weiteres Problem seien die Zweitprojekte
nach dem Erstling: Dort sinkt die Quote der Regisseurinnen
nochmals. Die BAK-Studie zeigt, dass die Unterbesetzung nicht
am Talent liegt, sondern systematisch ist. Etwa wegen der Fami-
lienbetreuung fehlt es vielen weiblichen Filmschaffenden an
Kapazitit, die weit tiber 100 Prozent Arbeit zu liefern, die in
der Filmbranche oft gefordert sind.

Dass es an Talent nicht fehlt, zeigt nicht nur die BAK-
Studie, sondern auch der Blick in die Schweizer Filmgeschichte:
Venus Boyz von Gabriel Baur, Das Fraulein von Andrea Staka,
Stina Werenfels” Nachbeben oder Home von Ursula Meier sind
die fritheren Beispiele eines erstarkten Frauenkinos und Belege
dafiir, wie kreativ Schweizer Regisseurinnen mit unserem Film-
erbe und den eigenen kreativen Ambitionen Anfang der Nuller-
jahre umgegangen sind. Seit damals haben sich die Beispiele fiir
gute Schweizer Filme aus Frauenhand noch vervielfacht. Mit
Andrea Staka und Lisa Brithlmann haben wir uns fiir dieses
Heft {iber ihre Karriere, die Filme und die Herausforderungen
unterhalten. Und auch mit Ursula Meier, deren La ligne gerade
eine Nomination fiir den Goldenen Béaren an der Berlinale er-
halten hat.

Die drei Regisseurinnen zeigen auch, dass nicht nur der
Blick zuriick, sondern besonders jener in die Zukunft vielverspre-
chend ist: Internationale Kooperationen, auch mit Streaming-
Services, winken. Und schaffen es hoffentlich bald, der chroni-
schen Ungleichheit in der Filmbranche entgegenzusteuern.

Selina Hangartner, Michael Kuratli



S.59 Aline 2021, 4emercier j
Eine unautorisierte, il tloy'rale Biografie von Céline Dion? Kann das gut gehen? So
mit ihrem Fllm, der schon das Publikum in Cannes erstaunt hat, neue Wege.




S.58 Ninjababy 2021, yngvild Sve Fiikke
Unaufgeregt und zugleich filmisch experimentell erzahlt Yngvild Sve Flikke in diesem norwegischen Film die Geschichte
von Rakel, die Mutter wird und sich in eine Fantasiewelt fliichtet.




S.68 The 355 2022, simon Kinberg |
Regisseur Simon Kinberg schickt ein schlagkraftiges Frauenteam auf Agentenhetzjagd. Herausgekommen ist ein Film,
der dementsprechend selbstbewusst weiblich inszeniert ist und deutlich mit den mannlichen Genrekonventionen bricht.
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SICHTWECHSEL 11

Wer auf Youtube auf das Raddchensymbol an der unteren Bildleiste klickt, kann dort die Einstel-

lungen dndern, unter deren Bedingungen ein Video abgespielt werden soll. Dort findet sich auch

die Einstellung mit dem recht omindsen Titel «Qualitat» — dahinter verbirgt sich die Auswahl der

Bildauflosung: 144p, 240p, 360p, 480p, 720p, 1080p, 1440p oder 2160p - die stetige Entwick-

lung dieser Zahlen nach oben in den letzten Jahren gibt Aufschluss dariiber, was unter Qualitat

offenbar zu verstehen sein soll: Je héher die Auflésung, umso besser. Dabei ware es doch auch

ganz interessant, wenn Youtube nicht nur immer héhere, sondern auch immer tiefere Auflésun-

gen anbieten wiirde. Es wére herauszufinden, ob man bei niedrigerer Pixelzahl nicht vielleicht

etwas Anderes besser sieht.
Bildauflésung war lange eine Grosse, die uns nichts anzugehen hatte. Sie war abh&angig von Filmmaterial
und Leinwandgrosse und damit unserem Zugriff weitgehend entzogen. Dass die Urlaubsaufnahmen un-
serer Eltern auf Super 8 weniger scharf waren als der 35-mm-Filme im Kino, nahmen wir schon immer
wahr, wir akzeptierten es aber als gegeben. Gegessen wird, was auf den Teller kommt - so geht Konsum.
Auch die Zeilenzahl unseres alten Fernsehers und damit die Auflésung all jener Videokassetten, die ich
mir auf ihm ansah, waren Sehbedingungen, liber die ich mich nur selten @rgerte, weil ich sie ja ohnehin
nicht andern konnte.

Doch damit, dass wir auf unseren Computern Filme nicht nur schauen, sondern auch selber ma-

chen, und mit unseren Smartphones zugleich immer hoher auflésende Kamera mit uns herum-

tragen, hat sich verandert, was wir noch als annehmbare Bildqualitat tolerieren. Beim Heimge-

brauch ebenso wie unter Profis. Fur die lllustrationen in einem Filmmagazin wie diesem macht

das Grafikbliro Vorgaben dazu, tiber welche Auflésung sie mindestens verfligen miissen. Und als

ich an einem Filmfestival einen meiner Videoessays einreichte, wurde nachgefragt, ob ich ihn

nicht bitte in 2K statt nur HD liefern kénnte.
Dabei wéare doch gerade die Tatsache, dass wir unterdessen alle nicht nur Filme konsumieren, sondern
auch produzieren, die ideale Voraussetzung, auch mit Bildauflésungen vermehrt zu experimentieren,
statt sie bloss laufend zu erhohen. Wir kénnten endlich alle anfangen, mit Skalierungen zu spielen, statt
diese als Industrienormen und angebliche Sehstandards nur stillschweigend hinzunehmen. Und wo wir
friiher vor dem schummrigen Fernseher nur davon traumen konnten, den Samstagabendfilm gestochen
scharf zu sehen, ist es heute, angesichts des 5K-Computerbildschirms vor meiner Nase, ja vielleicht ge-
rade umgekehrt interessant, die Auflésung nicht zu erhéhen, sondern runterzuschrauben.

Eine spannende Ubung beispielsweise ist es, die Clips eines uns bestens bekannten Kinoklassi-

kers auf eine briefmarkengrosse Auflésung von gerade mal einer Handvoll Pixel zu reduzieren

und danach bildschirmfiillend abzuspielen. Derart extrem runterskaliert, verschwinden aus dem

Film alle Einzelheiten. So konnten wir den Film buchstablich noch nie sehen.
Wovon wir hier Zeug:innen werden, nennt man in der Techniktheorie «Skalierungsprobleme»: Damit ist
der Umstand gemeint, dass sich durch die blosse Vergrésserung oder Verkleinerung eines Prozesses
dieser Prozess selbst verandert. Chemische Substanzen beispielsweise verhalten sich unterschiedlich, je
nachdem, ob ihre Mischung im Reagenzglas oder in Grosstanks geschieht. Das Kleine ist nicht einfach
das Grosse, nur kleiner, sondern funktioniert grundlegend anders. Genauso ist auch das Filmbild mit
geringerer Auflosung nicht einfach das hochaufgeldste Bild, bloss kleiner. Vielmehr andert es sich bei
besonders starker Skalierung fundamental.

Soist etwa ab einem bestimmten Punkt der

Reduktion der Bildauflosung im betrachte-

ten Clip kein Gesichtsausdruck, kein ein-

zelnes Kleidungsstiick mehr zu identifizie-

ren, stattdessen sind menschliche Figuren

vom sie umgebenden Dekor nicht mehr

zu trennen. Zugleich macht diese extreme

Verfremdung nur deutlich, dass die Filmka-

mera - im Unterschied zu unserer Wahrneh-

mung - ja tatsachlich gar nie einen Unter-

schied gemacht hat zwischen belebten und

unbelebten Objekten. Aber erst die Skalie-

rung des Filmbildes macht das auch meinen

Augen klar.




KOLUMNE

Verfahren wir beispielsweise so mit der beriihmten Gesangsnummer «Diamonds Are a Girl’s Best
Friend» von Marilyn Monroe im Film Gentlemen Prefer Blondes, wird aus der Szene ein abs-
trakter Animationsfilm. Die Diamanten, von denen Monroe singt, sind nicht mehr zu sehen, statt-
dessen beginnt das ganze Filmbild, das sich in einzelne Farbfelder zerspalten hat, einem Prisma
zu gleichen. Nicht der Schmuck im Film, sondern der Film selbst und seine Optik sind der Dia-
mant, um den es hier geht.
Die Skalierung hat das Filmbild merkwiirdig veredelt. Und im selben Zug erinnert es in seiner extremen
Verpixelung an jene «poor images», von denen die Videokiinstlerin und Theoretikerin Hito Steyerl schreibt:
«Das armliche Bild ist ein Fetzen oder Riss; ein AVI oder ein JPEG, ein Lumpenproletarier in der Klassen-
gesellschaft der Erscheinungen, geordnet und bewertet nach seiner Auflosung. Das armliche Bild wurde
hochgeladen, heruntergeladen, geteilt, neu formatiert und be-
arbeitet. Es wandelt Qualitat in Zugéanglichkeit, Ausstellungs-
wert in Kultwert, Filme in Clips, Kontemplation in Ablenkung.
Das Bild wird aus den Gewoélben von Kinos und Archiven befreit
und auf Kosten seiner eigenen Substanz in die digitale Unge-
wissheit getrieben. Das armliche Bild neigt zur Abstraktion: Es
ist eine visuelle Idee, die im Werden begriffen ist.»
Das drmliche Bild, so Steyerl, macht Arbeits- und damit Aus-
beutungsprozesse, kapitalistische Globalzirkulation und Stra-
tegien der Entwendung und Aneignung sichtbar, jedoch nicht
als Bildinhalt, nicht als Sujet, sondern in seiner Formatierung
selbst. Das armliche Bild von geringer Auflésung birgt also nur
scheinbar weniger Information. Mag seine Pixelzahl auch gerin-
ger sein, es wird dadurch auch reicher, weil es uns neue Asso-
ziationen, neue Zusammenhange eroffnet.
Entsprechend ware auch das Skalieren von Filmbildern nicht einfach nur eine Spielerei, sondern tatsach-
lich eine Strategie, um unserem Denken auf die Spriinge zu helfen. Eine Methode, um beim Betrachten der
alten Filme auf so neue ldeen zu kommen, dass sie — wie Steyerl schreibt — erst noch im Werden sind.
In Ridley Scotts Blade Runner kann der Protagonist Deckard an seinem Fernseher ein Bild ana-
lysieren, indem er immer weiter hinein zoomt, bis er darin sieht, was mit blossem Auge nicht
sichtbar gewesen ware. Das Science-Fiction-Element dieser Szene ist dabei nicht nur, dass De-
ckard sogar im Bild selbst um die Ecken schauen kann, sondern auch, dass auf Deckards Schirm
trotz jeder Skalierungsverdnderung alles immer scharf bleibt. Was mich als jugendlichen Betrach-
ter daran faszinierte, dieses Versprechen einer endlos steigerbaren Auflésung, kommt mir heute
eher albern vor. Ware es nicht fast spannender, auf Deckards Schirm wiirden sich die Bilder so
verhalten, wie sie es tatsachlich tun? Mit sich verandernder Skalierung waren sie dann namlich
nicht einfacher zu lesen, sondern wiirden immer noch mehrdeutiger. Was wiirde der Blade Runner
dann wohl sehen?

Zu dieser Kolumne gibt es auf AFILMBULLETIN.CH
ein Videoessay von Johannes Binotto.
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«Wir wissen,
dass wir uns
ausserhalb
des Gesetzes
bewegen.
Wir riskieren,
sanktioniert
ZU werden.
Aber es ist Zeit,
unsere Wut
auszudriucken;
ZU zeigen,
dass wir es
satt haben.»

Eric Franssen, Kinoleiter
Le Palace, Briissel

13

CORONA

Belgiens Kinos
trotzen Verbot

Sie haben gekdmpft — und sie haben Recht be-
kommen: Belgische Kinoganger:innen und
-betreiber:innen haben lautstark gegen neuer-
liche Schliessungen infolge der steigenden
Corona-Fallzahlen protestiert. Am 26. Dezember
haben sich geméss dem franzdsischen Sender
TF15000 Menschen in Briissel versammelt, um
die Entscheidung der Regierung anzufechten.
Gewisse Kinos und Theater, wie etwa das Kino
Le Palace in Briissel, haben sich ganz einfach
iiber den Schliessungsentscheid hinweggesetzt
und ihr Publikum mit Covid-Zertifikat, Abstand-
regeln und Masken empfangen.

Zwei Tage nach den Protesten hat das héchste
Verwaltungsgericht des Landes die Protes-
tierenden gestiitzt. Die Regierung habe nicht
darlegen kénnen, weshalb von Kinos und
Theatern eine besondere Gefahr fiir die Offent-
lichkeit ausgehe, schrieb das Gericht in sei-
nem Entscheid. Fiir die Betriebe schreibt das
Gericht aber eine Platzbeschrankung auf

200 Personen vor; ein Entscheid, den Betrei-
ber:innen mit der Begriindung angefochten
haben, dass dafiir die wissenschaftliche Grund-
lage fehle. mik
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KINOKRISE

Schwache Erholung
der US-Kinos

Die Statistik fiir das Jahr 2021 ist fiir die nord-
amerikanischen Kinos erniichternd. Wahrend
sich die Menschen wieder massenhaft an
Sportanlasse wagten, entwickelten sich die
Zahlen der Kinoeintritte im vergangenen

Jahr im Vergleich zur Pra-Covid-Ara nur schlep-
pend. Gemadss einer Studie von Comscore
machen die Eintritte nur 88 Prozent im Ver-
gleich zu 2019 aus, wie «Bloomberg» berichtet.

Darin spiegeln sich verschiedene Faktoren,
welche die Kinos umtreiben: Wahrend einerseits
die Bedingungen fiir einen Kinobesuch im
letzten Jahr unterschiedlichen Restriktionen
unterworfen waren, fanden andererseits al-
tere Besucher:innen ihren Weg gar nicht mehr
zurlick in die Kinos. Dies trotz vielen attrak-
tiven Filmstarts gegen Jahresende. Die langsame
Erholung macht sowohl grossen Ketten als
auch Einzelunternehmen Miihe.

Obendrauf kommt der generelle Struktur-
wandel in der Branche: Unzéhlige Filme grosser
Studios starten derzeit mit einer sehr kurzen
exklusiven Kinoauswertung oder erscheinen
schon parallel zum Kinostart als Stream.
Kleinere Produktionen gehen derweil an den
Kinokassen ganz unter. A24, das Studio hinter
The Tragedy of Macbeth (der bei uns nur

als Stream auf Apple TV+ startet), wagte es
etwa nicht einmal, Umsatzzahlen zu veréffent-
lichen, wie «Variety» schreibt. Gemass der
Comscore-Untersuchung muss damit gerech-
net werden, dass sich die Branche nur sehr
langsam erholen wird. Ganze 8 Prozent des
Publikums werden aber wohl gar nicht mehr
zurick in die Séle finden. mik)

The Tragedy of Macbeth 2021, Joel coen

Von den prestigetrachtigen US-Indie-Studios A24 produziert, prall gefiillt mit Hollywood-Gréssen — und doch an den Kinokassen gefloppt.

Der Fall zeugt vom Wandel des Filmgeschéfts. Bei uns lauft der Film gar direkt im Streaming an (Filmkritik auf S. 56).



r
sind eine brennende Zigarre im
Mund, eine verdreckte Schiirze,
fettiges Haar und ihr Geschaft
mit selbstgebranntem Schnaps
im Keller.

2—Todo sobre mi
madre, Pedro
Almodévar, 1999

Als ihr Sohn bei einem Unfall
stirbt, sucht eine Mutter nach
dem Kindsvater, der mittler-
weile als Frau lebt. In seinem

Weil ihr Sohn geistig zuriickge-
blieben ist, zweifelt keiner daran,
dass er der gesuchte Mérder
einer jungen Frau sein muss.
Nur seine Mutter kampft dafiir,
dass nach stichfesteren Bewei-
sen gesucht wird. Da ihr aber
keine:r glaubt, kippt schliesslich
ihre jahrelang erduldete Ernied-
rigung in Rachsucht, sodass
aus der friedfertigen Frau eine
unaufhaltsame Lowenmutter
wird.

Sie will unbedingt die Trauerfeier
fir ihren Mann durchfiihren,
obwohl dieser sie vor zwei
Jahrzehnten verlassen hat. Mit
strengem Regime herrscht

die Matriarchin Uber ihre er-
wachsenen Tochter, erlaubt
ihnen und sich keine Schwéiche.
Gefiihle bleiben unterdriickt
und die emotionalen Bindun-
gen angespannt.
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STUDIO BABELSBERG

Deutsche
Filmgeschichte
wechselt
Besitzer

Der Verkauf des 1912 gegriindeten Studios
Babelsberg an die TPG Real Estate Partners
(TREP) ist abgeschlossen. Der zweitgrésste
nordamerikanische Studiobetreiber hatte im
September angekiindigt, Babelsberg liber-
nehmen zu wollen. Anfang Januar teilte das
Unternehmen mit, dass der Kauf eines Anteils-
pakets der Filmbetriebe Berlin Brandenburg
GmbH (FBB) abgeschlossen sei. Babelsberg
wird damit Teil der globalen Studioplattform
Cinespace.

Seit der Wende 1991 hat das ehemalige DEFA-
Studio mehrmals die Hand gewechselt und

war zunéchst in franzésischem Besitz, bevor
2005 die Aktiengesellschaft Studio Babelsberg
gegriindet wurde. In seiner Giber hundertjah-
rigen Geschichte wurden in Berlin Grossproduk-
tionen unter wechselnden politischen Voraus-
setzungen gefilmt, darunter M — Eine Stadt sucht

einen Morder, die DDR-Produktion Jakob der
Ligner oder zuletzt die Serie Babylon Berlin
sowie The Matrix Resurrections. ik

KULTURBETRIEBE

Coronahilfe
veriangert

Mitte Dezember konnten viele Schweizer Kultur-
betriebe aufatmen. Die eidgendssischen Rite
haben kurz vor Jahresende die Verldngerung der
Unterstiitzungsmassnahmen aus dem Covid-
19-Gesetz beschlossen. Damit verldngerte das
Parlament konkret die Ausfallentschadigungen
fiir Kulturbetriebe und selbststandige Kultur-
schaffende bis Ende 2022. Diese Massnahmen
kommen zum Tragen, solange behdordliche
Einschrédnkungen wie die Zertifikatspflicht gelten.
(mik)

FESTIVAL

European Film
Awards in Luzern

Die 37. Ausgabe der European Film Awards wird
2024 in Luzern stattfinden. Seit 1988 werden

die Filmpreise vergeben und finden jedes zweite
Jahr in Berlin und dazwischen in wechselnden
europaischen Landern statt. Vorhergehende
Austragungsorte waren unter anderem London,
Barcelona, Riga oder Sevilla. Schweizer Film-
schaffende konnten schon mehrere Preise nach
Hause nehmen, so etwas 2009 Peter Liechti

fur Das Summen der Insekten oder 2016 Claude
Barras fiir Ma vie de Courgette. mik)




. Wie 5|eht es mlt der Sexualltat .

der Teenager aus oder mit
dem versteckt homosexuellen
Nachbarn? Dass Kevin Spacey
mittlerweile der sexuellen
Ubergriffe gegen junge Men-
schen beschuldigt worden und
in Ungnade gefallen ist, mag
den Blick zuriick zusatzlich
triiben. Aber da war doch noch
ein hoffnungsvoll im Wind
wirbelnder Plastiksack...

DO 271,

Kino Xenix, Ziirich
American Beauty,

mit anschliessendem
Gespréch zwischen

Jenny Billeter (Kino Xenix),
Marius Kuhn (Uni Ziirich,
Kino Cameo) und Selina
Hangartner (Filmbulletin)
2xenix.ch

10. BIS20.FEB
Berlinale
prasent?

«Wer ist denn bitte ein Fan von
Online-Festivals?», fragte Carlo
Chatrian, der kiinstlerische
Leiter der Berlinale, im Inter-
view mit Filmbulletin im Herbst
2020. Konsequenterweise

will das Festival um jeden Preis
daran festhalten, im Februar
wieder live stattzufinden.

Dies nach einer notgedrungen
gespaltenen Ausgabe im
letzten Jahr mit kleinen Live-
Veranstaltungen im Februar
und einem Industry-Event

im Sommer. Im Dezember liess
das Festival verlauten, dass

‘orman, respektlve semem _
Kino, dessen Aufmerksamkelt
meistens den liebenswerten
Aussenseiter:innen, den unan-
gepassten und charismati-
schen Rebell:innen galt. Sie
miissen in den Filmen nicht
selten in repressiven Systemen
navigieren, sowohl in jenen
der osteuropdischen Neuen
Welle, die Forman noch in
Tschechien drehte (Cerny Petr
oder Schwarzer Peter, 1964;

Lasky jedné plavovldsky oder
Liebe einer Blondine, 1965), als
auch in den US-amerikanischen
(am bekanntesten: One Flew
over the Cuckoo’s Nest, 1975).

MI 2.2. bis SA 26.2.
Filmreihe «Milo$ Forman»
Stadtkino Basel
~stadtkinobasel.ch
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«Man verfremdet,
um wieder

in der Realitat
anzukommen»

INTERVIEW Selina Hangartner, Jérg Schweinitz

Andreas Dresens Rabiye Kurnaz gegen George W. Bush
geht an der Berlinale gerade flr den Goldenen Baren
ins Rennen. Uns berichtet der Regisseur von den
mUhsamen Dreharbeiten wahrend Corona und der
Freude eines «Realisten» am Opern-Stoff.
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Ihr vorletztes Projekt, Rabiye Kurnaz gegen George
W. Bush, haben Sie im Sommer 2021 beendet?

Wir hatten es erst im Sommer in der Tiirkei abge-
dreht. Die Corona-Bedingungen haben die Arbeit
extrem aufwandig gemacht. Im Film geht es um die
Mutter von Murat Kurnaz, einem in Bremen auf-
gewachsenen Deutsch-Tiirken, durch die Bild-
Zeitung leider mit dem Stempel «Bremer Taliban»
versehen. Murat hat von 2001 bis 2006 unschuldig
in Guantanamo gesessen. Ich habe mich seit 2008
mit seiner Geschichte beschiftigt, traf ihn auch
mehrfach in Bremen. Die Arbeit am Drehbuch ge-
staltete sich dann aber ziemlich kompliziert, weil
es wirklich sehr schwierig ist, Guantdnamo zu er-
zdhlen. Was Murat dort Schreckliches erlebt hat,
das ist wie bei Kafka und kaum dramaturgisch
fassbar. Es gibt keine Perspektive, auch keine
Hoffnung. Die Gefangenen sitzen da ohne Urteil,
ohne Prozess, auch ohne Fluchtmoglichkeiten und

und auch iiber die Arbeit redet. Das fand nicht
statt. Alles war reduziert auf das absolut Notwen-
dige. Und das in dieser dunklen Jahreszeit.

Dann kam noch dazu, dass wir zwei Aus-
landsblocke hatten, in Washington und in Ankara,
was am Ende erst in diesem Jahr moglich wurde.
Wobei, im Januar 2020 gab’s in Washington zu-
sétzlich noch den Sturm aufs Kapitol, da ging erst
mal gar nichts mehr. Die ganze Stadt war gesperrt,
wir kriegten keine Genehmigungen, also neben
Corona war dann auch noch das. Wir haben dann
im April dort gedreht unter extrem schwierigen
Bedingungen, da die Stadt immer noch nicht wirk-
lich gedffnet war. Vor zwei Wochen haben wir den
Film dann in Ankara mit einem tiirkischen Team
endlich beendet. Das war schon und hat Spass
gemacht. Jetzt muss ich nur noch die Bilder aus
der Tiirkei einfiigen, ansonsten ist der Film fertig
geschnitten.

«Arbeiten wihrend Corona waren in
jeder Hinsicht einfach nur deprimierend,
weil keine soziale Interaktion mit dem
Team ausserhalb der Arbeit moglich war.»
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soziale Kommunikation, sie wissen nicht, was mit
ihnen geschehen wird. Alle Spielarten des klassi-
schen Gefidngnisdramas sind damit ausser Kraft
gesetzt. Das Einzige, was man zeigen konnte,
sind Folterszenen, aber wer will sich das anschau-
en liber einen ganzen Film hinweg? Gut, Verneh-
mungen waren noch moglich, sich immer wieder-
holende.

Sie haben vorhin gesagt, dass Corona die Dreharbei-
ten erschwert hat?

Wir haben mitten in der zweiten Welle den Haupt-
teil in Deutschland gedreht, Oktober, November,
Dezember 2020. Das war in jeder Hinsicht einfach
nur deprimierend, weil keine soziale Interaktion
mit dem Team ausserhalb der Arbeit moglich war,
jeder ging am Abend nach Drehschluss auf sein
Zimmer. Wir waren in irgendwelchen Hotels unter-
wegs, die sonst geschlossen hatten, als einzige Gés-
te. Es gab keine Bar, meist kein Friihstiick. Natir-
lich auch nicht die iiblichen Feste, die beim Drehen
gefeiert werden, die sehr wichtig sind, da man da
mit Schauspieler:innen und Team zusammen ist
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Uber Sie ist oft zu lesen, dass Sie der Regisseur fiir
das «Sozialrealistische» im deutschen Kino seien.
Ihre Filme werden z.B. mit denen der Dardennes
gerne verglichen. Wie sehen Sie das?

Weiss nicht. Das kann man selber gar nicht wirk-
lich beurteilen. Ich finde es aber toll, mit den Dar-
denne-Briidern verglichen zu werden, denn ihre
Filme sind grossartig. Ich habe sie auch mal ken-
nengelernt, auf einer langen Autofahrt, sie sind
herzallerliebst. Ich liebe die Typen. Man kann mit
ihnen auch gut iiber Fussball reden...

Aber ich kann den Vergleich nicht beurtei-
len, ich bin kein guter Beobachter meiner eigenen
Tétigkeit. Das sollten andere Leute machen. Ich
gehe auch nicht so bewusst vor bei der Auswahl
meiner Stoffe, wie man das vielleicht denkt, das
ergibt sich halt. Manche Stoffe entwickeln sich ja
tiber eine halbe Ewigkeit. Als Gundermann raus-
kam, haben alle gesagt: «Das ist der Film zur rech-
ten Zeit», dabei habe ich mit Laila Stieler zwolf
Jahre daran gearbeitet. Wir waren froh, dass wir
ihn endlich machen konnten, und dachten nicht
an die «rechte Zeit». Da steckt keinerlei Kalkiil
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INTERVIEW

dahinter. Und bei Rabiye Kurnaz ist das sogar noch
schlimmer, da bin ich ja, wie schon gesagt, seit
2008 dran. Das sind tiber 13 Jahre, wenn er 2022
rauskommt. Was weiss ich, ob der Film dann passt.
Ich hétte ihn auch gerne frither gemacht, wenn wir
mit dem Drehbuch fertig gewesen wiren, aber wir
haben’s nicht hingekriegt. Irgendwann fadelt sich
ein Film dann ein, oder er stirbt, das ist mir auch
schon ofter mit Projekten passiert.

Dann bin ich auch nicht jemand, der eine
dsthetische Monstranz vor sich hertrégt. Die Stilis-
tik ergibt sich aus dem Stoff. Ich wiirde beispiels-
weise auch bei dem neuen Film sagen, das ist So-
zialrealismus, aber in einem vollig anderen Milieu
als bisher. Das ist schon sehr dicht an dieser tiirki-
schen Familie dran. In diesem Film ist Guanténa-
mo eigentlich nur auf einem sehr bekannten Foto
zu sehen, sonst kommt es nicht vor. Es findet alles
nur in den Képfen der Familie und der Zuschauer
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statt. Im Prinzip ist der dramaturgische Trick, dass
wir Guantdnamo in der Alltagserfahrung einer tiir-
kischen Familie in Deutschland spiegeln.

Was sind Ihre Erfahrungen mit Improvisation beim
Dreh? Und stimmt der Eindruck: Haben Sie im Lauf
der Jahre immer weniger improvisieren lassen?

Ich wiirde es eigentlich gerne mal wieder machen.
Als wir Halbe Treppe drehten, gab’s das ja so gut
wie gar nicht. Wir haben uns damals die Cassave-
tes-Filme angesehen, der ja ein Meister darin war.
Die haben wir extrem geliebt, und sogar mit an den
Drehort in Frankfurt an der Oder genommen, um
sie gemeinsam zu sehen. Aber im deutschen Film
gab es das damals im Prinzip nicht. [rgendwann
spiter wurde das zu einer gewissen Mode, es gibt
inzwischen sogar Tatort-Krimis, die improvisiert
sind, und irgendwelche Fernseh-Dinger. Ich finde
das meiste, ehrlich gesagt, ziemlich schlecht. Es ist

«Ich bin nicht jemand, der eine dsthetische
Monstranz vor sich hertragt.
Die Stilistik ergibt sich aus dem Stoff.»

-riﬁl"'i"'immmnmu vk
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Halbe Tregge 2002, Andreas Dresen
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auch nicht so einfach, diese Filme herzustellen. Ich
habe drei gemacht, Halbe Treppe, Wolke 9 und Halt
auf freier Strecke, die voll improvisiert sind, und
Sommer vorm Balkon ist zumindest teilweise im-
provisiert, Nachtgestalten und Die Polizistin auch.
Ausserdem gibt’s in vielen meiner Filme solche Ele-
mente. Mal mehr, mal weniger.

Klar, ich hitte durchaus wieder Lust, einen
Impro-Film zu machen, aber dafiir braucht man
eine richtig gute Idee, die das Konzept trdgt. Und
die letzten Filme waren viel zu komplex, als dass
man sie hitte improvisieren konnen. Schon wenn
es historische Stoffe sind, fangt es an, schwierig zu
werden... Und ich schétze auch die Arbeit von guten
Autoren. Filme wie die von Wolfgang Kohlhaase,
da kann man zwar reinimprovisieren, wie wir’s bei
Sommer vorm Balkon gemacht haben, aber nicht
grenzenlos, da muss man vor dem Autor und sei-
nem Wort auch Respekt haben. Bei Laila Stieler ist
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Es ist ein Stoff, den Laila Stieler geschrieben hat,
tiber Hilde und Hans Coppi, zwei Widerstands-
kédmpfer - nein, das klingt irgendwie schon falsch,
ich wiirde eher sagen: iiber ein Liebespaar, das bei
der von den Nazis so genannten Roten Kapelle mit-
machte und spater umgebracht wurde. Eine grosse
Liebesgeschichte.

Eine ganz andere Frage: Sie haben Ihre Karriere hin-
durchmit verschiedenen Finanzierungsmodellen ge-
arbeitet. Welche priferieren Sie?

Kino-Co-Produktionen mit dem Fernsehen mache
ich am meisten, wohl wissend, dass das wohl ein
Auslaufmodell ist. Weil die Gelder fiir Kino und
Fernsehen immer knapper werden. Es gibt eine
Konkurrenz zu den Streaming-Diensten, ich glau-
be, dass sich tiber kurz oder lang die Finanzie-
rungsmodelle verdndern werden - die ganze Land-
schaft. Ich bin ein Dinosaurier. Die Filme, die sich

«Klar, ich hatte durchaus wieder Lust,
einen Impro-Film zu machen, aber

dafiir braucht man eine richtig gute Idee,
die das Konzept tragt.»

es genauso. Thre Sachen haben relativ wenig Im-
provisationspotential. Man braucht halt bestimmte
Stoffe ... Also, ich hitte Lust, zu improvisieren, das
macht mir Spass. Wenn die richtige Idee kommt,
bin ich sofort wieder dabei.

Momentan mache ich andere Sachen, bei
denen es sich nicht so anbietet. Und wie gesagt, ich
setze auch nicht mit einer dsthetischen Form an.
Die ergibt sich aus der Erzdhlung. Auf diese Weise
entwickelt sich etwas, was man interessant findet
und vielleicht noch nie gemacht hat.

Nachstes Jahr mache ich wohl wieder einen
historischen Film. Wahrscheinlich werde ich dann
das erste Mal in die Nazizeit gehen. Dabei versuche
ich, dem {iblichen Sepia-Ton aus dem Weg zu ge-
hen. Fiir diese Geschichte entsteht bei mir also eine
asthetische Form aus der Ablehnung der géngigen
formalen Umsetzung dieser Stoffe. Die geht mir auf
den Geist, weil alles plotzlich so museal wird. Da-
rum werde ich es anders filmen. Ich bin gespannt,
ob das funktioniert. Es wird bestimmt kein Impro-
Stoff, und auch formal anders als alles, was ich bis-
her gemacht habe, dramaturgisch interessant.

aus verschiedenen Quellen speisen, so wie meine,
bewahren schonerweise davor, dass einem jemand
allzu sehr in die Arbeit eingreift. Wenn niemand
den majoritdren Finanzierungsanteil hat, kann
auch niemand die Produktion dominieren. Wenn
hingegen die ARD, das ZDF oder Netflix einen
Film komplett finanzieren, wollen sie natiirlich
auch, dass das so besetzt wird, wie sie das méch-
ten, dann wollen sie, dass das so geschnitten wird,
wie sie das mochten... Sie sagen: ich habe drei oder
gar fiinf Millionen hier reingesteckt, jetzt will ich
das auch mit dem Schauspieler besetzt haben, den
ich will - und das ist moglicherweise nicht der, den
ich will. Die Finanzierung aus einer einzigen Quel-
le schwicht die Autorenposition - und zwar be-
tréchtlich, denke ich. Die Art, wie ich jetzt produ-
ziere, ist eine Finanzierung, bei der aus allen
moglichen Quellen Gelder fliessen. Und der, der
den Hut aufhat, ist der Produzent. Das bin auch
nicht ich, klar. Ich muss mich mit dem Produzenten
verstidndigen. Wenn ich mich aber mit ihm gut ver-
stehe, habe ich relative kiinstlerische Freiheit, den
Film zu machen, den ich will.
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In meinen Vertrdgen habe ich nie den «Final Cut»,
praktisch habe ich ihn aber im Prinzip immer ge-
habt. Ich habe noch keinen meiner Filme anders
als gewollt schneiden miissen.

Andererseits bin ich aber auch nicht sehr
kompliziert. Ich verlange nicht nach unmdglichen
Sachen oder iiberziehe das Budget, ich bin pflege-
leicht. Und im Prinzip drehe ich den Film, auf den
man sich am Anfang versténdigt hat. Das lief ohne
grossere Konflikte bisher. Ich kénnte mir aber
vorstellen, dass, wenn es wieder zu einer Finan-
zierung kommt, in der nur einer das ganze Geld
gibt, die Sache konflikthaltiger wird. Verstehe ich
im Grunde auch, denn wenn ich das alles bezahle,
will ich meinen Willen durchsetzen. Das ist ja
nicht ungewdhnlich ... Aber eben: Meines ist ein
Auslaufmodell, ich versuch das noch auszusitzen,
mal sehen, vielleicht schaff ich es noch bis zur
Rente (lacht).
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Sie inszenieren ja auch fiirs Theater. Das ist be-
stimmt eine ganz andere Arbeit?

Ich finde, die Biihne ist tatsdchlich ein anderes
Handwerk. In den letzten Jahren habe ich eigent-
lich nur Oper gemacht, da ist die Verfremdung
nochmal einen Zacken schirfer. Es wird nur ge-
sungen. Aber ich finde das extrem anregend, denn
ich muss ganz andere Mittel benutzen. Die Bithne
verlangt UberhShung, Verfremdung. Darum wiir-
de ich auch nie mit einer Kamera auf der Biihne
arbeiten, was Theaterregisseure lustigerweise oft
machen. Ich finde das nicht attraktiv, denn am
Theater und in der Oper liebe ich gerade, dass die
Schauspieler:innen eine andere Formsprache pfle-
gen, dass sie ihr Spiel iiber die Rampe transportie-
ren miissen. Ich mag die Verfremdung, ich mag das
Unnatiirliche. Das ist genau der Reiz, wieso soll
ich das umgehen? Ich versuche, wenn gesungen
wird, das so zu inszenieren, dass man komplett

«Ich verlange nicht nach unmoglichen
Sachen oder iiberziehe das Budget, ich bin
pflegeleicht.»

Halt auf freier Strecke 2011, AndreasDresen
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verfremdet, um dann wieder in der Realitédt an-
zukommen. Das ist Aufgabe der Kunst. Wir miis-
sen Wege suchen, so zu erzidhlen, dass es dem
Publikum Spass macht. Und ich mochte, dass es
Spass macht, egal ob in Theater oder Film. Die
Leute sollen sich nicht durch die Sache durchqua-
len, sie sollen im Fremden das Eigene sehen. Und
in dem, was ganz anders ist, plotzlich sagen: Ge-
nau so ist mein Leben. Selbst wenn gerade Mozart
oder Richard Strauss gesungen wird. Ist egal: «So
ist mein Leben, hier finde ich mich wieder.» Das
ist meine Aufgabe.

Bis zur Kenntlichkeit verzerrt?

Ja, das ist eine super Formulierung! Und du sitzt
im Kino und sagst: Genau so, so ist es! Auch wenn
ich selber Biicher lese, im Kino sitze oder im Thea-
ter, liebe ich den Moment, in dem man denkt: Das
hitte ich selbst nie so ausdriicken kdonnen, aber

und sie ein schlechtes Gewissen hat. Sie ist getrie-
ben von dem Gefiihl, dass sie nun darstellen muss,
wie sie sich fiir ihre Ehre und ihren Vater einsetzt.
In Wirklichkeit ist es etwas Anderes, das dahinter-
steckt, und Mozart komponiert das mit; bis in die
kleinste 32stel-Note reflektiert er das in seiner Mu-
sik. Folgt man dieser Linie, entschliisselt sich das
ganze Stiick von Anfang bis Ende. Alles ist klar.
Fange ich aber als Regisseur an, Donna Anna als
grosse tragische Figur zu zeigen, dann bin ich total
auf dem Holzweg. Was ist der Schliissel? Dieses
eine «piano».

Das finde ich so spannend an der Oper. Es
ist sehr erhellend, wenn man solch schlauen
Komponisten folgen kann. Und es macht mir ein-
fach Spass, ein solches Werk, Text und Musik, zu
analysieren, zu entblattern und dann zu inszenie-
ren. Dabei nimmt man ungeheuer viel fiir den
Film mit. ]

«Momente, die schon sind, und das kann
man eben in der grossten Verfremdung
entdecken, gerade dann wird es interessant.»

hier bringt’s einer auf den Punkt. Plétzlich spiegelt
man sich selbst. Man fiihlt sich ertappt. Das sind
Momente, die schon sind, und das kann man eben
in der grossten Verfremdung entdecken, gerade
dann wird es interessant. Und es sind die Momen-
te, fiir die man arbeitet. Es ist interessant, danach
zu suchen, das zu reizen - via Stilisierung, via Im-
provisation oder wie auch immer. Auch im Gesang
der Oper kann man das Leben entdecken.
Mozart ist der grosste Realist tiberhaupt. Ich
habe zwei seiner Opern inszeniert. Bei «Don Gio-
vanni» geht es mit einer versuchten Vergewalti-
gung und einem Mord los, ziemlich dramatisch
also. Ich habe mich gewundert, dass Mozart tiber
den Hilfeschrei der von Giovanni bedréngten Don-
na Anna «piano» schreibt. Danach habe ich den
Dirigenten gefragt. «Na, vielleicht meint sie den
Schrei nach Hilfe ja gar nicht so», sagte er. Das war
eine fiir mich verbliiffende Erkenntnis. Wer diesem
Gedanken dann durch die gesamte Oper folgt, be-
merkt: Donna Anna schwingt sich zum grossen
Racheengel auf, sie liigt im ganzen Stiick, weil ihr
Vater aufgrund ihres Begehrens umgebracht wird

FILM-KONZEPTE

Dieses Interview ist in Kooperation mit der
wissenschaftlichen Publikation «Film-Konzepte»
entstanden. Das volisténdige Interview mit
Andreas Dresen erscheint im Februar 2022 im
Heft Nummer 64.



S.30...Home. 2008, ursiila Meier
Obwohl in Bulgarien gedreht, ist die titelgebende Schweizer (Co-)Heimat fiir Ursula Meier ein Fixpunkt ihres Schaffens.
Als eine der wenigen Frauen ihrer Generation schaffte sie es, mitihrem Werk internationale Ausstrahlung zu erlangen.
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Frauen im
Regiesessel




INTERVIEW Silvia Posavec

Starke Protagonistinnen sind(Andrea Stakas)
Markenzeichen. Ein Gesprach Uber das
Filmemachen mit dem Blick einer «<Seconday,
den lustvollen Masochismus im Berufsbild
und die Chancen, die der Serienmarkt bringt.
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«|lch wollte
etwas erzahlen,
wofur es nhoch

% keine Worte gab»
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Andrea Staka

Wir reden iiber Frauen in der Regie. Andrea Staka,
welches waren Ihre Vorbilder?

Mein Einstieg in die Filmwelt ging iiber die friihen
Meister wie Tarkowski, Bergman, Kurosawa. Die
Klassiker! Damals war es mir egal, ob ich einen
Mann bewundere, der Regie macht, oder eine
Frau. Erst viel spater habe ich realisiert, wie wichtig
mir Regisseurinnen als Vorbilder sind. Uber Jane
Campion, deren Arbeit ich liebe, Véra Chytilova
mit ihrem Film Die kleinen Margeriten und Agnes
Varda entdeckte ich eine neue filmische Sprache,
die mich stark geprédgt hat. Wihrend meiner Stu-
dienjahre an der ZHdK lernte ich die Ziircherinnen
Tania Stocklin und Anka Schmid kennen, die mich
inspirierten und unter ihre Fittiche nahmen. Schon
in den Neunzigerjahren war Frauen-Power zu spii-
ren, einfach feiner und kleiner. Momentan gibt es
eine riesige Welle von Frauen im Regiebusiness, die
erfolgreich sind - endlich, das finde ich toll.

Gab es fiir Sie einen Schliisselmoment, der Sie dazu
motiviert hat, Regisseurin zu werden?

Ich hatte frith das Bediirfnis, Emotionen und Er-
lebtes in Bilder umzusetzen. Zuerst wollte ich Foto-
grafin werden und ging mit 18 ans London College
of Printing, wo ich einen Vorkurs absolvierte.
Dann brach der Krieg im ehemaligen Jugoslawien,
der Heimat meiner Eltern, aus und veranderte al-
les. Der Krieg hat Fragen, auf die ich keine Ant-
wort fand, Wut und Ohnmacht ausgel6st. Ich habe
nicht lange {iberlegt, mir wurde klar: Ich will Filme
machen, um mir eine Stimme zu geben und den
Menschen, denen es in dem Moment schlecht geht.
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Die Schweizer Medien stellten ein eindimensiona-
les Bild von Krieg und Land dar. Das wollte ich
durchbrechen und zeigen, dass dort nicht nur Mén-
ner mit Gewehren und Landbevolkerung leben,
sondern auch junge und kluge Frauen. Stidterin-
nen, verliebte Menschen, Familien, Leute «wie du
und ich» halt ... Fiir mich ist es das Natiitlichste auf
der Welt, dass meine Protagonistinnen Frauen
sind. Es ist ein tiefes Bediirfnis von mir, einen an-
deren Blick auf Geschichten zu geben, Klischees
aufzubrechen. Das ist das Politische an meinen Fil-
men: Ich gebe Frauen und Jugos eine Stimme. Ich
mache Menschen aus ihnen, Schweizerinnen und
Européerinnen.

Welches Publikum hatten Sie fiir [hre Filme vor Augen?
Damals gab es wenige Filme, die tiber das Leben
zwischen unterschiedlichen Welten erzahlten. Das
kam erst in den Neunzigerjahren auf. Samirs Film
Babylon 2 war der erste, der von Secondos und
Secondas sprach. Vorher war ich Auslédnderin in
der Schweiz, ich war die Jugoslawin. Und pl6tzlich
wurde mir klar: Ach ja! Ich bin Schweizerin und
aus einem anderen Land. In Hotel Belgrad (1998),
Yugodivas (2000) und auch in Das Fraulein (2006)
geht es immer um Menschen, die sich zwischen
zwei Welten bewegen. Personen, die in beiden eine
Heimat suchen - und sie finden oder nicht finden.
Diese Menschen sind auch mein Publikum. Ich fin-
de, im Kino und im Fernsehen ist die kulturelle
Vielfalt der Schweiz immer noch nicht ausreichend
vertreten.

Im Riickblick haben Ihre Filme zum Thema Migra-
tion wichtige Vorarbeit geleistet. Wie war das fiir Sie?
Es war wahnsinnig anstrengend. Ich wollte {iber et-
was erzihlen, wofiir es noch keine Worte, noch kei-
nen Platz gab. Bei meinem Kurzfilm Hotel Belgrad
sprang ich ins kalte Wasser. Bis zur Premiere wuss-
te ich nicht, ob irgendjemand das Dilemma einer
jungen Frau, die zwischen zwei Landern steht, ver-
steht. Doch es kam an! Bei Das Fraulein gab es an-
fangs kritische Stimmen, die meinten: Was, ein
Film tiber drei Frauen aus Ex-Jugoslawien in einer
Kantine? Das ist doch langweilig. Als der Film in
Locarno lief, den Goldenen Leoparden gewann
und spéter ins Kino kam, sprach man in den Me-
dien plétzlich sehr viel iber Migration. Sieben Jah-
re zuvor, als ich mit dem Film anfing, gab es diesen
Diskurs so noch nicht.

Hatten Sie den Eindruck, dass Das Fraulein auch bei
der Diaspora ankam?

Ja. Mit der grossen Mirjana Karanovié in der
Hauptrolle und durch die Auszeichnung in Locarno
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wurde die Diaspora aufmerksam. Und es sprach
endlich ein Film {iber ihre Realitit, also gingen sie
ins Kino. Das hat mich beriihrt. Ich glaube, wich-
tig ist, dass Das Fraulein diese Frauen im Film
ernst genommen hat, sie als Menschen, nicht als
Migrantinnen behandelte. Im Film geht es um Ein-
samkeit, Freundschaft, Schmerz und eine kleine
Grossstadt.

Hatten Sie damit gerechnet, dass Ihre Themen so
viel Resonanz finden?

Eine Seite von mir zweifelt stindig an dem, was ich
erzahlen will. Aber die andere hat ein sehr klares
Gesplir dafiir, was Menschen interessiert. Ich den-
ke, wenn ich ein Thema aufrichtig erzéhle, dann
wird es Leute ansprechen. Mare ist ja auch nicht
nur ein Film tiber eine Frau, die neben einem Flug-
hafen wohnt und eine Affire hat. Es geht um eine
Frau, die in einer Beziehung ist, die eine Mutter ist,
die in einem Rollenspiel steckt, die ausbrechen will
und Fragen an ihr Leben hat. Mir war klar, dass
das interessieren wird. Aber ich gehe meine The-
men nicht strategisch an und es gibt immer das
Risiko, dass ein Film nicht ankommit,
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Ihre Figuren sind immer sehr nah am Leben, sie sind
authentisch. Wie viel von lhnen steckt da drin?
Der Ausgangspunkt fiir ein Projekt ist meist ein
starkes Gefiihl. Bisher fiel es mir einfacher, The-
men zu behandeln, die ich kenne. Einsamkeit bei
Das Fraulein, Identitdtsschwund bei Cure, eine Le-
bensphase des Frau- und Mutterseins in Mare. Das
sind autobiografische Momente, doch beim
Schreibprozess komme ich rasch vom Ausgangs-
punkt weg und tauche in die fiktionale Welt ein,
erfinde und ergéinze.

Sie verweben also autobiografische Gefiihle in Ihren
Spielfilmen. Wie stehen Sie zu dokumentarischen
Formaten?

Mein erster Langfilm war der Dokumentarfilm
Yugodivas, und ich habe wihrend des Lockdowns
mit My Mom, my Son and Me einen dokumentari-

schen Kurzfilm realisiert. Was mir beim dokumen-
tarischen Arbeiten gefallt, ist, dass der Prozess or-
ganischer verlduft, man nicht alles planen kann
und man auf die Menschen, die man portratiert,
reagieren muss. Am liebsten wiirde ich parallel
Spiel- und Dokumentarfilme drehen.
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Sie haben Ihre Drehbiicher alle selber geschrieben.
In welchem Verhdltnis stehen die Arbeit am Filmset
und der Schreibprozess bei lhnen?

Es sind ganz unterschiedliche Dynamiken. Ich
schreibe sehr intuitiv und denke in Bildern. Beim
Schreiben ist alles mdglich und ich bin alleine. Das
ist nicht immer einfach. Beim Schreiben bin ich
also ganz nah bei mir, ich muss meine Ideen nie-
mandem erklidren, aber das kann auch nerven und
anstrengend sein. In der Umsetzung kommen an-
dere kreative Menschen dazu, man kann sich an
einander reiben und wachsen. Mein Lieblingspro-
zess ist es, wenn das Wort zum Bild wird. Wenn ich
mit dem Kameramann oder der Kamerafrau aus-
hecke, wie wir diesen Satz oder diese Szene am
besten in einem Bild erzahlen.

Bei Dreh selbst greifen Sie gerne auf Super 16 mm
zurtick, woher kommt die Liebe zum Analogen?
Zelluloid hat fiir mich etwas Sinnliches, Raues, Fra-
giles, das je nach Projekt Sinn macht. Zudem ist
die Atmosphare auf dem Filmset eine andere, wenn
man auf Super 16 mm dreht. Alle lauschen dem
Rattern der Kamera und sind konzentriert. Man
hat weniger Filmmaterial, muss genauer wissen,
was man will, und da man zwei Tage auf die Muster
warten muss, kommt so eine Art kindliche Aufre-
gung mit ins Spiel.

Wie darf man sich Andrea Staka als Regisseurin am
Set vorstellen?

Vor Kurzem habe ich beim Zappen eine Dokumen-
tation auf ARTE {iber John Huston gesehen. Er ist
der Prototyp des alten «Meisters»: Autoritér, laut,
launisch - das war friiher auch in meiner Vorstel-
lung das Bild eines Regisseurs. Ich habe aber
schnell gemerkt, dass ich nicht so bin. Ich musste
mir meine Art, Regie zu fithren, aneignen.

Hat es geholfen, dass Sie von Anfang an mit so er-
fahrenen Schauspielerinnen wie Mirjana Karanovi¢
zusammenarbeiten konnten? Wie war das fiir Sie?

Ich bewundere Mirjana Karanovic¢ sehr, sie ist seit
40 Jahren erfolgreich in diesem Business. Wir ha-
ben schon drei Filme zusammen gedreht und sie
ist eine Freundin und kreative Partnerin geworden.
Als ich sie 2004 in Sarajevo in einem Café am Mil-
jacka-Fluss zum ersten Mal fiir Das Fréulein traf,
hatte ich Angst. Sie war fiir mich eine unnahbare
Heldin. Ich habe mit ihr einen Kaffee getrunken
und gesagt: «Mirjana, das ist mein erster langer
Film. Wie sollen wir das machen? Sie haben so viel
mehr Erfahrung als ich!» Da hat sie mich ange-
schaut und cool gesagt: «<Hor mal, mich interessiert
nicht, wie viele Filme du gemacht hast. Ich brauche
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eine Regisseurin.» Das war fiir mich ein Schliissel-
moment. Ich habe verstanden, was zu tun ist fiir
mich! Ich versuche stets ehrlich, aber auch streng
zu sein und zuzugeben, wenn ich etwas nicht
weiss. Ich kann Zweifel haben, aber es braucht
eine Vision. Denn wenn ich sie nicht habe, wer hat
sie dann?

Nach dem ersten erfolgreichen Film folgten bei Ihnen
noch weitere, das schaffen nicht alle Regisseurinnen.
Wie haben Sie das erlebt?

Filmemachen braucht wirklich enorme Ausdauer,
man muss ziemlich hartnéckig sein. Ich finde den
Prozess geradezu lustvoll masochistisch. Manch-
mal frage ich mich, warum ich das alles auf mich
nehme. Kontinuitét bei Regisseurinnen hat sicher
auch mit der Frage der Familienplanung zu tun, die
meist nach dem ersten langen Film aufkommt.
Nachdem mein Sohn auf die Welt kam, hatte ich
viel Unterstiitzung, und trotzdem war ich langsa-
mer. Einen Kinospielfilm zu stemmen, ist ein Kraft-
akt. Ich finde, es braucht gesellschaftliche Struk-
turen, damit Frauen kontinuierlicher arbeiten
konnen. Das ist heute besser, denn junge Regisseu-
rinnen und Regisseure konnen nach dem ersten
Film bei Serien einsteigen.

Sie arbeiten momentan an einer Serie fiir das SRF,
erzihlen Sie uns davon...

Ja, ich tibernehme die Regie in der zweiten Staffel
der Serie Neumatt fiir vier Folgen, weitere vier Fol-
gen macht mein Kollege Christian Johannes Koch.
Neumatt spielt auf einem Bauernhof in der Ndhe
von Ziirich, zwischen Stadt und Land. Es ist die
Geschichte einer typisch dysfunktionalen Familie
in der heutigen Zeit. Da sind wir jetzt voll drin,
und ich finde es super! Ich arbeite das erste Mal
an einer Serie und habe ein tolles Team um mich.
Neu ist, dass ich etwas umsetze, was nicht ich
schreibe, sondern ein Autorinnen-Team um die
Show-Runnerin Marianne Wendt. Ich muss ihre
Vision verstehen und realisieren. Eine Herausfor-
derung, die Spass macht. Und dann habe ich noch
zwei neue Spielfilmprojekte. Das eine ist eine
Buchadaptation eines Romans von Eveline Hasler.
Dieses Mal mache ich es umgekehrt, ich lasse die
Schweizer auswandern. ]
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INTERVIEW Silvia Posavec

(Lisa Briihimann)redet mit uns tiber die
Vorteile einer internationalen Karriere,
den Fachwechsel vom Schauspiel zur Regie
und Zukunftsplane nach der nachsten
HBO-Serie.
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«Jetzt versuche

Ich zu(verhindern,

was mich)selbst

FB

LB

Lisa Brithimann

Sie sind als Regisseurin bekannt, doch zuerst standen
Sie vor der Kamera. Wurden Sie damals «entdeckt»?
Nein, ich wurde gar nicht entdeckt. Das kommt sel-
ten vor, und bei mir war es auch nicht so. Ich habe
schon frith angefangen, Theater zu spielen, und
habe mit meinen Klassenkamerad:innen Stiicke in-
szeniert, aber ich war auch ein schiichternes Kind.
Nach der Schule war ich noch nicht so weit, um an
die Vorsprechen der Schauspielschulen zu gehen.
Also fing ich bei einem kleinen TV-Sender als V]
an, ich habe selber geschnitten, machte Interviews
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und kleine Reportagen. Ich durfte an Filmsets ge-
hen, um Regisseure bei ihrer Arbeit zu begleiten:
Samir etwa, als er Snow White drehte, und auch
Michael Steiner beim Dreh von Grounding. Da
dachte ich: Diese Welt ist gar nicht mehr so weit
weg! Dann machte ich doch noch die Schauspiel-
schule in Berlin.

Wie haben Sie die Zeit in Berlin und an der Schau-
spielschule erlebt?

Ich hatte eine tolle Zeit in der Stadt und mit den
Leuten dort, kiinstlerisch war es wiederum keine
gute Phase. An meiner Schule herrschte ein bitte-
res Klima, das Umfeld war immer sehr negativ. Der
Tenor war: Als Frauen habt ihr eh keine Chance.
Auch stereotype Rollenbilder waren sehr stark ver-
ankert, Damals war mir nur unbewusst klar, dass
das nicht OK ist. Vielleicht auch, weil ich schon zu
sehr damit aufgewachsen bin und daran gewdhnt
war. Das Studium hat mich leider nicht zum Blii-
hen gebracht, es hat mir eher ein bisschen die Lust
am Spielen verdorben.

Sie haben dann aber doch einige Rollen angenom-
men, erzihlen Sie uns davon!

In der Schweiz bekam ich eine durchgehende Rol-
le in der TV-Serie Tag und Nacht. Es war lustig, ich
mochte die Figur, aber sie war nicht so gut durch-
dacht. Zu der Zeit habe ich immer dhnliche Rollen
angeboten bekommen: die Zicke im Minirock. Ich
dachte, irgendwie sind da noch mehr Geschichten,
die man erzdhlen sollte. Auf den Sets konnte ich
die Regisseur:innen beobachten. Ich wollte gerne
diese andere Person da driiben sein, die die Skripte
vorbereitet und tausend Ideen hat. Schon wihrend
der Schauspielschule hatte ich angefangen, zu
schreiben, aus einer meiner Geschichten habe ich
dann einen Kurzfilm gemacht. Das fand ich toll
und es fiihlte sich ganz organisch an.

Sie haben sich also Schritt fiir Schritt vorgetastet bis
zum Regiestuhl, es folgte ein Filmstudium an der
ZHdK. Was haben Sie von der Arbeit vor der Kamera
fiir diejenige dahinter mitgenommen?

Das Bewusstsein, dass man sich vor der Kamera
oft ausgeliefert und nackt fiihlt. Das fiangt schon
beim Casting an. Jetzt versuche ich zu verhindern,
was mich damals selbst bei Castings gestort hat.
Die Schauspieler:innen sollen eine gute Erfahrung
machen, es geht darum, sich kennenzulernen. Wir
gehen gemeinsam durch die Sache. Es soll nicht
einfach sein: Hey, jetzt zeig mal, was du kannst.
Auch in der Zusammenarbeit beim Dreh ist mir ein
freundschaftlicher Austausch wichtig. Ich nenne es
jetzt Freundschaft, obwohl es keine Freundschaft

Am Set von The Girl Before 2021, J.p.Delaney
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ist, das ist klar. Aber ich mochte einen liebevollen
Umgang zwischen Regie und Schauspieler:innen.
Manche Leute brauchen Reibung, das ist mir klar,
aber das gilt nicht fiir mich. Ich denke, dass man
sich nur in einer vertrauensvollen Atmosphire
sicher genug fiihlt, um vor der Kamera Unsicher-
heit zuzulassen. Als Schauspieler:in muss man die
Kontrolle abgeben und loslassen kénnen. Fiir
mich muss dieser Raum dafiir da sein, das finde
ich schon. Dann kommt auch ganz viel zuriick, all
die tollen Geschenke, die Schauspieler:innen mit-
bringen.

Das hort sich nach einem sehr intensiven Prozess
an. Glauben Sie, dass man konkrete Unterschiede
ausmachen kann, wie Mdnner und wie Frauen
Regie fiihren?

Nein, das kann man nicht so runterbrechen. So zu
denken, wire gefahrlich, weil es wieder Rollenbil-
der reproduziert. Obwohl ich es schon kenne, dass
sich ménnliche Regisseure ein bisschen hinter der
Technik verstecken, aber auch nicht immer. So
miissen Frauen auch nicht immer emphatisch und
miitterlich sein. Einen solchen Moment hatte ich
beim Dreh von Blue My Mind von 2017. Manche
Szenen sind gerade fiir junge Schauspieler:innen
hart, und ich musste sagen: Hey, wir drehen das
jetzt - heute noch! Dann gab es Stimmen aus der
Crew, die meinten: Aber wie kann die so hart sein.
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Die ist ja auch Mutter. - Ja, ich bin auch Mutter,
aber jetzt bin ich Regisseurin und ich habe ein Bud-
get. Jeder Drehtag kostet Geld. Wenn etwas auf
dem Drehplan steht und du das Drehbuch gelesen
hast, dann machen wir jetzt diese Szene. Ich muss
das jetzt drehen. Das ist einfach der Job.

Blue My Mind war Ihr erster langer Spielfilm. Wie
autobiografisch ist die Erzdhlung?

Es ist auf jeden Fall ein sehr personlicher Film, in
dem ich viele Erinnerungen und Gefiihle verarbei-
tet habe. Sie stammen von meinem Teenage-Alter-
Ego, aber natiirlich erzdhlt aus der Perspektive
einer erwachsenen Frau. Diese Geschichte zu er-
zahlen, war eine sehr erfiillende Erfahrung. Ich
habe wahnsinnig viele positive Reaktionen auf mei-
nen Film bekommen, das fand ich wirklich schon.
Viele Menschen kdnnen sich mit meinen Figuren
identifizieren.

Ein junges Mddchen namens Mia steht im Mittel-
punkt der Geschichte. Wie haben Sie diese Figur
geschrieben?

Mia ist in einem Alter, in dem man sich eigentlich
total unsicher und fehl am Platz fiihlt. Ich kenne
das aus meiner eigenen Erfahrung. Es war so, dass
ich mich nie wirklich ganz zugehoérig fiihlte.
Gleichzeitig ist da dieser Hunger aufs Leben und
auch die Lust, Sexualitét auszuprobieren. Man will
all das erleben und erfahren in diesem Alter. Fiir
den Film musste es eine Figur sein, die eine Stirke
hat. Am Ende sollte sie ganz genau wissen, was sie
will. Es durfte keine zu zerbrechliche Figur sein.
Deshalb war das auch so toll, Luna Wedler fiir die
Rolle zu finden, es hatte niemand Anderes so spie-
len kdnnen.

Momentan sind Sie mit Serien beschdftigt. Wie kam
es eigentlich dazu?

Es ist mir einfach passiert! (lacht) Ich muss dazu
sagen, dass ich immer schon eine Affinitét zu Eng-
land hatte: Ich mag den Akzent und bewundere die
Filmtradition. Nach Blue My Mind habe ich viele
E-Mails von Agent:innen bekommen, aber irgend-
wie haben die Angebote mir nie richtig zugesagt.
Bis sich dann jemand aus England meldete. Meine
Agentin ist eine super coole Frau, sie hat erkannt,
wer ich bin. So habe ich mich fiir diese Zusammen-
arbeit entschieden. Nach zwei Monaten kam die
Anfrage fiir die Serie Killing Eve - es ging sehr
schnell!

Nicht nur schnell, sondern auch unkompliziert...
Ich finde, man muss den Mut sehen, den die Eng-
lander:innen hatten. De facto hatte ich bis dahin
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«nur» einen Spielfilm realisiert. In der Schweiz
geht es viel langer, bis man ein junges Talent einmal
machen lasst. In England hatte man wohl nicht so
viel zu verlieren, das miisste man viel mehr prakti-
zieren. In der Schweiz bekomme ich jetzt Angebote,
nachdem ich im Ausland gearbeitet habe.

Kannten Sie die Serie Killing Eve davor schon?

Nein! Aber ich kannte die Schauspielerinnen Sandra
Oh und Fiona Shaw, Jodie Comer war bei uns wie-
derum iiberhaupt nicht bekannt. Ich fand es total
krass, sie alle zu treffen. Sandra Oh vor allem! Sie
hat mir das Gefiihl gegeben, dass ich ihre Regisseu-
rin bin. «My Director» hat sie immer gesagt, es war
ihre volle Absicht, das so zu tun. Sie hatte auch
angestossen, dass ich bei den Episoden davor
schon dabei sein konnte. Nach Killing Eve kamen
weitere Angebote. Dieses Jahr habe ich die Mini-
Serie The Girl Before (2021) fiir BBC und HBO
gedreht, und ich werde eine Folge der Serie Three
Women (2021) abdrehen. Aber danach mache ich
eine Pause von den Serien und konzentriere mich
wieder auf das Schreiben. Insgesamt war es aber
ein toller Start in dieser internationalen Industrie!

Wie unterscheidet sich die Arbeit im Ausland von
der in der Schweiz?

Ausserhalb der Schweiz ist es viel mehr eine Indus-
trie, wie die Finanz- oder Versicherungsindustrie.
In Amerika sind die Leute stolz, Teil der industry
zu sein, und man ist natiirlich besser bezahlt. Man
erfiahrt auch mehr Wertschétzung, weil es ein Teil
der etablierten Kultur ist. Hier ist das immer noch
so ein bisschen elitdre Nische. Es gibt schon noch
Leute, die ins Kino gehen, aber schon die Grosse
der Schweiz ist ein Faktor. Gleichzeitig ist es hier
auch ganz bequem. In dieser Welt, in der man nicht
so ganz ernst genommen wird, kann man auch in
Ruhe Projekte schmieden. Es ist gut, wenn man ein
bisschen unterschatzt wird. Man hat sehr viele Frei-
heiten und muss nichts beweisen, kann mehr seiner
eigenen Stimme folgen.

Wie gehen Sie mit dem Druck um, einen zweiten
langen Spielfilm vorzubereiten?

Ich glaube, in erster Linie ist es bei allen so: Der
zweite Film bedeutet mehr Druck. Man muss sich
am ersten messen lassen und natiirlich erst einmal
eine gute Idee haben. In der Zwischenzeit hatte ich
mindestens zwei Projekte, die doch wieder in der
Schublade landeten. Meine Filme entstehen aus
dem Emotionalen heraus. Aber es geht immer auch
um eine Kommunikation mit der Welt und mit dem
Publikum. Obwohl ich es schwierig finde, zu friih
ans Publikum zu denken. Man muss sich fragen:
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Wieso willst du den Film machen? Es darf aber
auch nicht nur um Selbstbefriedigung gehen. Wenn
man das nicht beantworten kann, dann muss man
vielleicht noch abwarten.

Die #MeToo-Bewegung nahm 2017 ihren Lauf, wie
haben Sie diese Entwicklung empfunden?

Als Schauspielerin hatte ich immer wieder unan-
genehme Momente, als Regisseurin nie. Und gerade
merke ich auch, dass der internationale Markt nach
Frauen verlangt. Ich habe tolle Kollegen, die jetzt
eben hinten anstehen miissen. Das neue Bewusst-
sein im internationalen Markt hat mir geholfen, ich
ergattere momentan viele Jobs, sicher auch wegen
#MeToo.

Wie beurteilen Sie die Situation in der Schweiz?

In der Schweiz fingt das erst jetzt an. Man weiss,
dass es mehr Frauen braucht, aber fiir die gut be-
zahlten Jobs - sagen wir, die grossen Schweizer Se-
rien beispielsweise -, da werden doch immer wie-
der die Ménner gefragt. Hier muss was passieren!
Die Produktionen und die Sender miissen ein an-
deres Bewusstsein entwickeln. Ich erinnere mich
an eine Studie, die mich schockiert hat*. Und ich
glaube, es ist leider einfach wahr: In allen Berufen,
in denen Frauen kiirzlich vorgedrungen sind und
sich ein Standing erarbeitet haben, ist das Lohn-
niveau sofort gesunken. Das muss man kiinftig ver-
hindern. Da geht’s mit der Bezahlung los: Wie wird
man verglitet und an wen gehen die gut bezahlten
Jobs? Da denke ich: Klar machen Frauen jetzt die
tollen Arthouse-Filme, die auf Festivals gewinnen.
Aber warum gehen die Auftrige, bei denen man
viel verdienen kann, immer noch an die Manner?

Was erwarten Sie vom Schweizer Filmmarkt?

Streaming-Plattformen kommen jetzt auch hier an.
Man muss akzeptieren, dass die Leute zuhause
Filme gucken, und man muss sich als Regisseurin
anpassen. Es ist nicht das Ende der Welt, solange
die Filme geschaut werden. Und da muss man sich
zusammentun, es braucht mehr Einfachheit fiir
Benutzer:innen. ]

* Claire Cain Miller: As Women Take Over a Male-Dominated Field,
the Pay Drops, in: <New York Times», 18.03.2016
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Home 2008, Ursula Meier

SCHWEIZER REGISSEURINNEN 45

INTERVIEW Teresa Vena

Mit Regisseurin(Ursula Meier)
unterhalten wir uns Gber weibliche
Vorbilder, die Forderung junger
Regisseur:innen und das «Schwei-
zerische» am eigenen Werk.
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Ursula Meier

Sie haben sich anfangs fiir eine Ausbildung an ei-
ner Hochschule in Belgien entschieden. Hitte die
Schweiz zu diesem Zeitpunkt eine gleichwertige
Alternative geboten?

Ich erinnere mich, dass ich bereits in meinem ers-
ten Jahr am IAD (Institut des arts de diffusion)
war, als sich die Kinoabteilung der ECAL (Ecole
cantonale d’art de Lausanne) formierte. Mich reiz-
te das Neuartige. Ich glaube, es war Wim Wenders,
der erzdhlte, dass es ihm gefiel, an einer neuen
Filmschule zu lernen, weil alles noch zu erarbeiten
war und sich dies nach Freiheit anfiihlte. Es lockte
mich, die Aufnahmepriifung bei der ECAL zu ver-
suchen, doch schliesslich bin ich am IAD geblie-
ben, das mich gut empfangen hat.

Welche Rolle spielt Belgien fiir Ihre filmische Ent-
wicklung?
Bei meiner Ankunft in Briissel war es Liebe auf den
ersten Blick fiir diese Stadt. Es gab etwas in Belgi-
en, das mich auf sehr personliche Weise beriihrte.
Gleichzeitig hat fiir mich das Land etwas Surrea-
les. Hier schien es moglich, die Dinge aus einem
anderen Blickwinkel anzusehen. Die Geschichte
und diese schrige Seite, die das Land hat, haben
mich auch immer angesprochen.

Belgien war eine Art jungfrauliches Gebiet
flir mich, das meine Fantasie befliigelte. Es war
weder mit meinem Vater, der Deutschschweizer
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ist, noch mit meiner Mutter, die Franzdsin ist, ver-
bunden. Chantal Akerman, deren Arbeit ich in
Briissel kennenlernte und die fiir mich eine wich-
tige Rolle als Frau und Filmemacherin spielte, hat
meine Liebe zu Briissel, das sie so gut filmte, zu-
sétzlich gendhrt.

Wieso haben Sie sich dann entschieden, Filme in der
Schweiz zu drehen?

Ich liebe es, in der Schweiz zu drehen. Abgesehen
von Home, der eine Fabel ist und den wir aus Griin-
den der Machbarkeit in Bulgarien gedreht haben,
sind meine Filme in der Schweiz verankert. Ich
denke, ich brauche diesen Abstand, diesen Umweg
iiber Belgien, um besser auf dieses Land, das die
Schweiz ist, schauen zu kénnen. Es handelt sich
vielleicht um einen etwas verschobenen Blick.

Ihre Filme widerspiegeln Ihre eigene Multinationa-
litdt. Wiirden Sie sagen, dass Sie sich kiinstlerisch
einem bestimmten Land niher fiihlen als einem
anderen?

Ich sehe mein Kino an der Schnittstelle aller drei
Léander, Belgien, Schweiz und Frankreich. Umso
mehr, als dass meine Filme von Rdumen sprechen.
Ich bin an der Grenze zwischen der Schweiz und
Frankreich aufgewachsen und war fasziniert vom
Grenziibergang, von diesem No Man’s Land. Fiir
mich ist es ein imagindrer Raum, der mich trédumen
ldsst. Kino ist fiir mich das Imaginédre. Meine Sehn-
sucht nach dem Kino geht vom Imaginéren aus.

Welche Rolle haben Schweizer Filmemacher und
ihre Filme fiir Ihre Entwicklung als Filmemacherin
eingenommen?

Ich war schon sehr friih kinobegeistert. Ich habe
mich von Filmen aller Art erndhrt, Truffaut, Pialat,
Bergman, Bresson genauso wie Ozu. Doch es gab
auch Schweizer Filmemacher. Eines Tages habe ich
Alain Tanner angerufen, den ich nicht kannte. Er
gab mir eine Chance, mit ihm zusammen zu arbei-
ten. Er zeigte mir, durch die blosse Zugénglichkeit,
dass auch fiir mich Filmemachen méglich war. Das
Gleiche 16ste auch Héhenfeuer von Fredi Murer
aus. Der Film wiihlte mich auf. Er handelte von den
Bergen, enthielt die Landschaften und die Akzente,
die ich kannte. Das Schweizer Kino beriihrte mich
emotional auf grundlegende Weise durch seine
Konkretheit.

In Ihren Filmen setzen Sie sich mit vielen unter-
schiedlichen Themen auseinander. Wie finden Sie
Ihre Filmstoffe?

Ein Film entsteht bei mir auf eine halb-bewusste
Weise. Der Weg dahin ist fiir mich etwas vom
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Wichtigsten im ganzen Prozess. Es handelt sich
um eine Art Reifung von Idee und Bild gleichzei-
tig, die aus einem Verlangen und einer Intuition
heraus entsteht. Das ist wenig kopfgesteuert, die
Bilder bewegen sich in alle Richtungen und neh-
men dann nach und nach Form an, wiahrend des
Schreibens und dann nochmals wéhrend der ge-
samten Produktion.

Welchen Einfluss haben dabei Uberlegungen, Rollen
schaffen zu wollen oder zu miissen, die klassische
Rollen abbilden oder von der Emanzipation der Frau
handeln?

Keinen, weil da alles so sehr unbewusst passiert.
Es stellt sich dann aber am Schluss heraus, dass es
sich auf natiirliche Weise fiigt. La ligne hat bei-
spielsweise vier Frauen als Protagonistinnen.

Schreiben Sie bereits mit einer konkreten Darstelle-
rin im Kopf?

Das ist von Fall zu Fall unterschiedlich. Jetzt bei La
ligne, den ich gemeinsam mit Stéphanie Blanchoud,
die die Hauptrolle im Film spielt, und Antoine
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Jaccoud geschrieben habe, hatte ich sofort Valeria
Bruni-Tedeschi im Kopf. Bei Home war es Isabelle
Huppert, bei L'enfant d'en haut hingegen kam Léa
Seydoux erst spiter dazu. Ich hatte sie bereits fiir
eine Rolle in Home kennengelernt. Es war mir da-
mals klar, dass sie sehr begabt ist und eine erfolg-
reiche Schauspielerin werden wiirde, aber es war
nicht die richtige Rolle fiir sie. Fiir Lenfant d’en haut
hingegen war sie ideal, um dem Film eine andere
Ebene als nur die sozialrealistische zu geben. Sie
half mir zudem, den letzten Teil des Films zu fin-
den. Sie war interessant fiir die Rolle, weil man ihr
kein festes Alter geben konnte.

Inwiefern achten Sie darauf, dass Sie in Ihrem Team
ein Gleichgewicht zwischen Mdnnern und Frauen
herstellen?

Als wir Lenfant d’en haut vorbereiteten, sassen wir
einmal an einem Tisch, und als ich mich umschaute,
sah ich, dass wir alle Frauen waren. Von der Kos-
ttimbildnerin und Kamerafrau iiber die erste Kame-
raassistentin und Aufnahmeleiterin bis zur Schwei-
zer Produzentin. Aber das war keine Berechnung,

Lenfant d’en haut 2012, ursula Meier

a7

es hat sich auf natiirliche Weise ergeben. So war es
auch bei Home und bei Journal de ma téte. Darii-
ber hinaus bin ich eine sehr treue Person. Ich arbei-
te oft mit den gleichen Menschen zusammen. Es
ist mir wichtig, ein freundschaftliches Verhiltnis
mit meinem Team aufzubauen.

r8 Hatten Sie jemals das Gefiihl, in der Schweizer Film-
industrie wegen Ihres Geschlechts im Nachteil zu
sein?

Nein, ich hatte grosses Gliick. Aber als ich die Film-
schule besuchte, waren wir nur zwei Frauen. Im
Nachhinein sehe ich, dass dies wenig war. Doch
damals realisierte ich es nicht. Mein einziger Drang
war es, Filme zu machen und dafiir zu kdmpfen.
Da ich eine Frau bin, focht ich unbewusst vielleicht
auch einen zweiten Kampf aus.

UM

re Wie sehen Sie es heute? Wie wichtig ist eine gezielte
Forderung von Frauen im Filmgeschdift?

Ich erkenne mich in ihnen wieder und finde das
sehr wichtig. Selbst mache ich es auf personliche,
individuelle und intime Weise, weniger 6ffentlich.

«Das Schweizer
Kino beruhrte
mich emotional
auf grundlegende
Weise durch seine
(Konkretheit.»)
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Ich nehme mir Zeit, um junge Filmemacher:innen
zu treffen, sie zu beraten und ihre Projekte zu be-
gleiten.

Thre Arbeit bei der Produktionsfirma Bande a part
bietet sicherlich auch Gelegenheit dazu.

Aktuell begleite ich das Filmprojekt Jouer le mal
einer jungen Filmemacherin (Elena Avdija) {iber
Stuntfrauen. Anhand des Repertoires an Stunts,
die von ihnen verlangt werden, zeigt sich das Frau-
enbild im Film insgesamt und erzédhlt von den
Machtstrukturen zwischen den Geschlechtern.
Stuntfrauen miissen oft Frauen spielen, die verge-
waltigt oder geschlagen werden, nur selten sind sie
Superheldinnen. Dies widerspiegelt die Gewalt
und die Darstellung von Gewalt gegen Frauen.

Wie wichtig waren fiir Sie weibliche Filmemacherinnen?
Fiir mich waren Chantal Akerman, Jane Campion,
Agnes Varda oder Kathryn Ann Bigelow wesentli-
che Einfliisse. Sie bildeten meine filmische Nah-
rung und waren meine Vorbilder. Jeanne Dielman
von Akerman sowie Sweetie und An Angel at my
Table von Campion haben mich sehr geprégt.
Weibliche Filmemacherinnen haben mich immer
begeistert. Spéter kamen Lucrecia Martel, Kelly
Reichardt und Naomi Kawase dazu. Zu jedem
Zeitpunkt meines Lebens und meiner Karriere
habe ich mich Filmemacherinnen nahe gefiihlt. Un-
bewusst war es vermutlich eine Art, mir Kraft zu
geben. Diese Frauen haben mir mit ihrer Arbeit
sehr viel gegeben.

Sowohl mit Home als auch mit Lenfant d'en haut
haben Sie die Schweiz bei den Oscars vertreten. Die-
se Filme wie auch mehrere Ihrer Kurzfilme wurden
beim Schweizer Filmpreis ausgezeichnet. Welche Be-
deutung hat es fiir Sie, im eigenen Land diese Wert-
schdtzung zu erfahren?

Es ist wichtig fiir mich, von einem spezifischen, fest
verankerten Territorium auszugehen, in meinem
Fall von der Schweiz, um zu etwas Allgemeingiilti-
gem zu tendieren. Fiir mich ist es sehr wichtig, dass
meine Filme eine internationale Verbreitung erfah-
ren. Ich begleite meine Filme, um die Verleiher da-
bei zu unterstiitzen, aber auch, weil ich neugierig
darauf bin, wie die Filme in anderen Kulturen
wahrgenommen werden. Preise und Anerkennung
erleichtern die internationale Verbreitung.

Stimmt es, dass Sie Ihren ersten englischsprachigen
Film vorbereiten?

Ja, der Film heisst Quiet Land und wird sowohl von
der Schweiz und Frankreich als auch von den USA
produziert. Wahrend der Pandemie den Film in
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den USA vorzubereiten und zu drehen, ist aber zu
kompliziert. Deswegen haben wir uns erst einmal
auf die Fertigstellung von Laligne konzentriert und
werden, sobald moglich, die Produktion wieder
aufnehmen.

Wie kam es zur Verbindung mit den anderen Regis-
seuren der Westschweiz und der Griindung von
Bande a part?

Wir haben uns bei einem Dokumentarfilmprojekt
kennengelernt, bei dem mein Film Pas les flics, pas
les noirs, pas les blancs entstanden ist. Seitdem ver-
bindet uns eine Freundschaft, die mir sehr wichtig
ist. Es ist vielleicht etwas merkwiirdig, aber in unse-
rem Beruf sind wir zwar von vielen Menschen um-
geben, aber man kann sich manchmal alleine fiih-
len. Unsere Verbindung erlaubt es uns, uns weniger
alleine zu fiihlen, uns gegenseitig zu unterstiitzen
und Spass zu haben! Ich mag diese familidre Atmo-
sphére. Das ist auch der Grund, wieso ich gerne
bei meinen Filmen mit dem immer gleichen Team
arbeite.

Sie haben in einigen Filmen von Lionel Baier klei-
nere Rollen als Schauspielerin iibernommen. Was
gefillt Ihnen daran? Inwiefern hilft Ihnen diese
Erfahrung bei Ihrer eigenen Arbeit mit Darstel-
ler:innen?

Meine Anfinge im Kino waren als Darstellerin, als
ich mit 15 Jahren im Film meiner Schwester spielte.
Sie war damals im Beaux-Arts in Paris und heute
ist sie Fotografin. Das hat mich begeistert. Ich liebe
es, zu spielen, und ich hege eine absolute Liebe zur
Schauspielerei. Mich verbindet meist eine Freund-
schaft mit meinen eigenen Schauspieler:innen. Wir
erleben etwas Intensives, das nach dem Dreh nicht
einfach verschwindet. Wenn etwas mit dem Spiel
nicht ganz klappt, gehe ich nie davon aus, dass es
an den Darsteller:innen liegt. Es muss ein Problem
im Drehbuch oder der Inszenierung sein. Es ist
dann von Vorteil, die Inszenierung von innen zu
fithlen, um herauszufinden, was nicht funktioniert.
Gerne wiirde ich noch mehr spielen. Vielleicht ir-
gendwann mal eine kleine Rolle in einem meiner
Filme, doch das traue ich mich noch nicht. 0



SCHWEIZER REGISSEURINNEN 49

Home 2008, Ursula Meier
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Der zahe
Kampf
um gleich
lange
Spiesse

TEXT Noemi Ehrat

Frauen bleiben in der Filmindustrie nach wie

vor hartnackig untervertreten. Die Erfahrung von
Organisationen wie SWAN und Co. zeigt: Es
braucht harte Fakten und finanzielle Anreize,um
mehr Gleichstellung und Diversitat zu erreichen.



SCHWEIZER REGISSEURINNEN 51

Wie der deutsche Dokumentarfilm The Case You
zeigt, sind sexuelle Beldstigung und Gewalt selbst nach
#MeToo noch nicht vom Tisch. Fiinf Schauspielerin-
nen sprechen darin tiber ihre Erfahrungen bei einem
traumatischen Casting mit einem Schweizer Regis-
seur. Doch eigentlich stellt dieser frappante Miss-
brauch nur die Spitze des Eisbergs einer fest verwur-
zelten Kultur von Sexismus und Misogynie in der
Filmindustrie dar. Diese wird seit einigen Jahren unter
anderem von verschiedenen Nichtregierungsorganisa-
tionen anhand von Zahlen und Statistiken sichtbar ge-
macht. Das European Women’s Audiovisual Network
(EWA), das in einer Studie die Situation in sieben eu-
ropdischen Landern untersuchte, spricht etwa von ei-
ner «signifikanten Unterreprédsentation» weiblicher
Regisseurinnen «auf allen Ebenen der Industrie».
Konkret heisst das: Zwar schliessen fast gleich viele
Frauen wie Minner Filmschulen ab, doch verbleibt
nur ein Anteil von 24 Prozent in der Industrie, und
sogar nur 16 Prozent Frauen kommen an 6ffentliche
finanzielle Mittel. Zudem: Bei bloss einem von fiinf
Filmen wird von einer Frau die Regie gefiihrt.

In der Schweiz sieht die Situation nicht anders
aus. Gemiss einer Studie zu Gleichstellung im Schwei-
zer Filmschaffen, die 2021 im Auftrag des Bundesam-
tes fiir Kultur (BAK) veroffentlicht wurde, machen
Frauen in filmrelevanten Berufsverbédnden bloss 37
Prozent der Mitgliederzahl aus - obwohl etwa gleich
viele Frauen wie Méanner Schweizer Filmschulen ab-
schliessen. In der Kategorie «Kamera» sinkt der Wert
sogar auf magere 13 Prozent.

Zwei, die sich intensiv mit diesen Zahlen be-
schéftigen, sind Julie Billy, Produzentin und Co-Pré-
sidentin des franzosischen Collectif 50/50, sowie
Azra Djurdjevic, Produzentin und Co-Prisidentin ad
interim des Swiss Women’s Audiovisual Network
(SWAN).

Daten und Zahlen als Kampfmittel

«Die Anerkennung fiir Frauen in der Filmindustrie
hat sich in den letzten Jahren zwar gedndert, aber die
Zahlen sind gleich tief geblieben», betont Billy. Des-
wegen sei es so wichtig, dass ein Film wie Titane die
Palme d’or gewonnen hat: «Titane hat den Preis
nicht gewonnen, weil Julia Ducournau eine Frau ist.
Sondern weil der Film sehr mutig und innovativ ist»,
sagt sie.

Weil sich die Zahlen nicht oder nur trége ver-
dndern, gibt es eben Organisationen wie das EWA, das
Collectif 50/50 oder SWAN. Was sie eint, ist ihr Ziel
und ihre Strategie: Gleichberechtigung der Geschlech-
ter und mehr Diversitat in der Filmindustrie zu errei-
chen und durch Daten und Zahlen auf die fehlende
Gleichstellung aufmerksam zu machen.

«Frauen reichen
oft Projekte
fr(weniger)
(Geld)ein und
bekommen
entsprechend
auch weniger.»

und Co-Prasidentin ad interim des
Swiss Women’s Audiovisual

Network (SWAN)

Azra Djurdjevic, Produzentin

Das Collectif 50/50 entstand 2018 aus der Organisa-
tion Le Deuxiéme Regard und ist sowohl auf nationaler
als auch auf europdischer Ebene tétig. Heute hat das
Collectif 900 Mitglieder - und durch seine vielen in-
novativen und erfolgreichen Projekte international
eine Vorreiterrolle inne. So arbeitet die Organisation
etwa mit Netflix an einem Mentoring-Programm fiir
«junge Talente diverser Herkunft» , hat gemeinsam
mit der staatlichen Filmférderungsbehorde CNC einen
«parity bonus» eingefiihrt, indem Produktionen, deren
Crew ein ausgeglichenes Geschlechterverhéltnis hat,
Anspruch auf einen finanziellen Bonus von 15 Pro-
zent haben, und hat die «50/50-Bibel» erarbeitet, ein
Verzeichnis von Frauen und Menschen mit diversen
sozialen, ethnischen und kulturellen Hintergriinden
oder Handicaps, die in der Filmindustrie arbeiten. «Es
ist wie ein LinkedIn der Diversitit und Gleichstellung
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im Film», erklért Billy die «Bibel». Viele Produzenten
sagten, sie wiissten nicht, wo sie eine diverse Crew
finden konnten. «Dies ermdglicht uns, auf die Website
zu verweisen: <Hier ist ein Tool, nutzt es, ruft die Re-
gistrierten an>», sagt Billy. Das franzdsische Staats-
fernsehen France TV hat letztes Jahr sogar angekiin-
digt, 30 Prozent weibliche Filmschaffende in seinen
audiovisuellen Programmen zu beschéftigen, und legt
seinen Produzent:innen nahe, das Directory zu benut-
zen. Aktuell richtet sich das Verzeichnis ausschliess-
lich an franzdsische Filmschaffende. «Ich wiirde gerne
eine Bibel auf europédischer Ebene haben, das wire
der ndchste Schritt», so Billy.

Regisseurinnen verschwinden

Die «50/50-Bibel» mag zwar noch nicht ganz Europa
umfassen, doch auch SWAN hat ein eigenes Verzeich-
nis fiir Filmschaffende in der Schweiz etabliert. «Wir
haben {iber 200 Mitglieder, die sich angemeldet ha-
ben», fithrt Djurdjevic aus. «Das Directory existiert
und wird genutzt, aber es hitte noch Potential.» Tat-
séchlich kennen sich die beiden Organisationen und
sind in regem Austausch, sowie in Kontakt mit weite-
ren Partnerorganisationen. Denn die Probleme, gegen
die sie ankdmpfen, sind oft dieselben.

Da wire etwa die Frage nach der Finanzierung
von Projekten. «Frauen reichen oft Projekte fiir weni-
ger Geld ein und bekommen entsprechend auch we-
niger», so Djurdjevic. Als Frau getraue man sich dann
auch viel seltener, ein grosseres Projekt einzureichen,
wenn man ja immer nur sicht, dass Frauen weniger
Geld bekommen und fiir kleinere Projekte gebucht
werden. Ein Teufelskreis. Dass Spielfilme mit einem
Budget von 2.5 bis 5 Millionen CHF vor allem an
Minner gehen, belegt auch die BAK-Studie.

Billy holt weiter aus, um das Phdnomen zu er-
klaren. Generell sei es so, dass ein Film mehr Erfolg
habe, je grosser das Budget ist. «Frauen erhalten rund
37 Prozent tiefere Budgets fiir ihre Filme als Ménner»,
sagt sie. «Wir haben soeben die Resultate einer neuen
entsprechenden Studie veroffentlicht und die Diskre-
panz ist... offensichtlich». Zudem sei immer wieder
die Frage aufgekommen, wieso Frauen nach ihrem ers-
ten Feature Film regelrecht «verschwinden»: Wéahrend
in Frankreich bei 43 Prozent aller ersten Langspiel-
filme von Frauen Regie gefiihrt wird, sind es bei dar-
auffolgenden zweiten Projekten nur noch 24 Prozent.
Gerade wenn der erste grosse Film nicht so erfolgreich
ist, wiirden sich viele Regisseurinnen nicht «legiti-
miert» fiihlen, einen weiteren Film zu drehen. «Des-
wegen wollen wir Frauen bestédrken, indem wir viel
iiber die Filme von Regisseurinnen sprechen, Networ-
king-Anlésse organisieren und sie auf unseren Social-
Media-Kanélen ins Rampenlicht stellen.»

«Wir mussen uns
bewusst werden, wie
(Weiss und bourgeois)

die Industrie ist

und wie prekar die
Arbeitsbedingungen
sind, gerade fur
Kreativschaffende.»
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Co-Préasidentin des franzosischen

Collectif 50/50

Und Frauen sind nicht nur in der Unterhaltungsindus-
trie untervertreten. SWAN hat Zahlen zu den gesam-
ten EDIs, den Schweizer Auftrags- und Werbefilm-
preisen, fiir die letzten sieben Jahre erhoben. Generell
gebe es kaum Frauen im Auftragsfilm, so Djurdjevic.
«In den Kategorien mit den {iblicherweise kleineren
Budgets gibt es 55 Prozent Produzentinnen und ab
und zu eine Frau in der Regie oder beim Schnitt. Und
im kommerziellen Bereich, wo man die grossen Bud-
gets hat, da sinkt die Zahl der Frauen in der Produk-
tion auf 30 Prozent.» In den kreativen Produktionen
Regie, Kamera, Schnitt sei 2021 keine einzige Frau
zu finden.

Dies ist auch insofern problematisch, als dass
Frauen somit oft grosse Projekte fehlen, um ihr Port-
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folio aufzubauen. «Frauen bleiben dann zuriick und
verpassen diesen Schritt», so Djurdjevic. Gerade,
wenn man eine gewisse Zeit nach dem Uni-Abschluss
nichts Grosseres machen kann, werde es immer
schwieriger.

Boys’ Clubs und unbezahlte Arbeit

Was sie an der Studie des BAK speziell begriisse, sei
die klare Aussage, dass die fehlende Gleichberechti-
gung eben nicht auf einen Mangel an Interesse oder
Talent seitens der Frauen zuriickzufiihren sei, son-
dern eben am System liege. Als strukturelle Hinder-
nisse werden in der Studie ein erschwerter Zugang
zum «Buddy-System» fiir Frauen und Arbeitsbedin-
gungen, die die Vereinbarkeit von Beruf und Familie
erschweren, genannt. «Durch diese Boys” Clubs, also
Minner, die mit Ménnern beispielsweise ein Bier trin-
ken gehen, werden Auftrdge auch schneller unter
Miénnern verteilt, und das erschwert Frauen den Ein-
stieg sowie das Netzwerk zur Industrie», erldutert
Djurdjevic.

Zudem sei es in der Filmbranche tiblich, dass
man oft weitaus mehr als 100 Prozent arbeitet. Gleich-
zeitig falle die Zeit der Familienplanung héufig in die
Zeit, in der man den zweiten grossen Spielfilm drehen
wiirde. «Mit Familie ist es noch schwieriger, ein Dreh-
buch zu schreiben oder Regie zu fiihren, und ein Zim-
mer fiir sich selbst zu haben, wie Virginia Woolf schon
sagte», so Billy.

Doch auch die Arbeit, die die Vorstiande des
Collectif 50/50 und von SWAN leisten, ist grossten-
teils unbezahlt und verschlingt viel Zeit. «Unsere Pro-
jekte sind zwar finanziert, doch das Fundraising fiir
die Projekte sowie die Struktur, tagliche Arbeit und
20 Prozent unserer Arbeit innerhalb der Projekte
sind Freiwilligenarbeit», erzéhlt Djurdjevic. Sie selbst
investiert einen Grossteil ihrer Zeit fiir SWAN - nebst
ihrer Vollzeitstelle als Produzentin. «Es gibt so viel,
das man noch machen miisste, und es ist schwierig,
nicht alles bedienen zu kénnen», meint sie. Zudem:
«Wir alle bei SWAN wiirden uns gerne aufs Filme-
machen fokussieren, statt fiir Gleichstellung zu kdmp-
fen. Aber solange die Zahlen zeigen, dass Frauen
nach wie vor untervertreten sind, braucht es SWAN
leider.»

Billy sieht dies dhnlich. Ihre Arbeit beim Collectif
50/50 ist ebenfalls unbezahlt. «Nun haben wir ein
Team von vier Personen angestellt, damit wir nicht
alles selbst machen miissen», erkldrt sie. Das Komitee
besteht aus 20 Leuten, und Billy selbst bildet gemein-
sam mit den Produzentinnen Laurence Lascary und
Sandrine Brauer das o-Prasidium. «Wir alle haben Fil-
me zu produzieren, zu schreiben, zu programmieren
oder Regie zu fithren», betont auch sie.

«Wir miissen uns bewusst werden, wie Weiss und
bourgeois die Industrie ist und wie prekar die Arbeits-
bedingungen sind, gerade fiir Kreativschaffende», sagt
Billy weiter. Es liege an Filmschaffenden, die Branche
zu 6ffnen, und es liege in der Verantwortung der Pro-
duzent:innen und Regisseur:innen, die Filmindustrie
fiir Angehorige diskriminierter Gruppen zugénglicher
zu machen. Auch Djurdjevic bekriftigt, wie wichtig es
ist, eine diverse Crew oder ein diverses kreatives Team
am Set zu haben: «Dann werden diese Aspekte viel
eher umgesetzt, als wenn nur Weisse Ménner an ei-
nem Film arbeiten.» Tatsdchlich zeigen auch die Er-
gebnisse der BAK-Studie, dass Regisseurinnen eher
Frauen einstellen.

Und doch: Es habe in den letzten Jahren Ver-
dnderungen gegeben, sagen beide Produzentinnen un-
abhiingig voneinander. «Es hat sich einiges getan, seit
ich in der Branche angefangen habe», meint Djurdje-
vic. Es sei nur schon wichtig, dass die Diskussion rund
um Gleichstellung und Diversitdt angestossen wurde
und das BAK mit der Gender Map seit 2017 fiir jeden
fertiggestellten 6ffentlich finanzierten Film Daten zur
Geschlechterverteilung vor und hinter der Kamera er-
fasst. «Dies gibt einem endlich ein Tool, um in Diskus-
sionen auf Zahlen und Studien verweisen zu konnen»,
so Djurdjevic. Zudem sei es ein langer Prozess, denn:
«Man kann nicht eine Branche komplett umkrempeln,
es braucht die ganze Gesellschaft, die umdenkt».



S.71 Don’t Look Up 2021, Adam McKay
Ein bisschen Katastrophe gefallig? Jenen, denen das echte Leben momentan nicht genug ist, liefert Adam McKay eine
gekonnte Satire liber ein Endzeitszenario, getragen von einem exellenten Schauspieler:innen-Ensemble.
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In seinem ersten Film ohne Bruder Ethan inszeniert Joel Coen (Fargo,
No Country for Old Men) die Shakespeare-Tragddie um den schottischen

Thron als einen hypnotisch-expressionistischen Fiebertraum
tiber Macht, Einsamkeit und das Aufbegehren gegen die Sinnlosigkeit.

Nachdem dem Kriegshelden
Macbeth (Denzel Washington) von
drei Hexen prophezeit wird, dass
er zum K&nig bestimmt sei, mordet
er sich auf den Thron Schottlands,
wo er freilich nicht lange ungestort
sitzen darf. Seine Intrige fiihrt zu
einem Biirgerkrieg, der tobt, bis
Macbeth selbst sein unvermeidli-
ches gewaltsames Ende findet. Der
Stoff passt zu Regisseur Joel Coen,
der hier erstmals ohne seinen Bru-
der und langjdhrigen Mitstreiter
Ethan arbeitet: Seit ihrem ersten
Film, Blood Simple von 1984, arbei-
ten sich die Coen-Briider an Cha-
rakteren ab, die iiber ihrer Ge-
wichtsklasse boxen; die sich in
ihren eigenen Plidnen verheddern,
bis sie zu Fall kommen, und deren
scheinbar narrensichere Pldne sich
bald als Todesfallen herausstellen.
Ob das nun durch Western- oder
Film-Noir-Reminiszenzen vermittelt
wird: Hybris wird bei den Coens
oft noch ganz klassisch bestraft.
Wer betriigen will, steht bald betro-
gen da; wer auftrumpfen will, wird
nicht alt. Mal artikuliert sich das in
Pointen, wie in der hdmischen Spio-
nage-Komodie Burn After Reading,
wo niemand auch nur halb so ge-
witzt ist, wie sie oder er meint. Das
gleiche Weltbild unterfiittert auch
die rithrende existenzielle Ratlo-
sigkeit von Larry Gop-nik aus A
Serious Man, dessen Versuche, sei-
nem Schicksal einen Sinn abzuge-
winnen, allesamt ins Nichts fithren.
Und auch mit Macbeth kann es na-
tiirlich kein gutes Ende nehmen -
auch er und Lady Macbeth {iben
sich im Rénkeschmieden, bis ihnen
alles iiber den Kopf wichst, und
auch er ringt mit der Sinnlosigkeit,

wenn er vom Leben sagt: «It is a
tale / told by an idiot, full of sound
and fury / signifying nothing.»
Inszeniert hat Coen den
Stoff als Fiebertraum in Schwarz-
weiss, gedreht auf beengten Sets.
Dialogzeile folgt eng auf Dialogzei-
le, und was der Regisseur an ge-
wohnt virtuoser Komposition und
Montage zu zeigen hat, lduft stets
parallel zum Gesprochenen ab. Der

VON JOEL COEN

THE
TRAGEDY
OF
MACBETH

Effekt ist irritierend, aber beste-
chend: ein Eindruck von zwingen-
dem Fortgang, ohne einen Moment
zum Atmen, in dem noch irgendet-
was offen erscheinen kénnte. Mac-
beths Grab ist von Anfang an fiihl-
bar ausgehoben. Die visuelle
Sprache ist merklich geschult am
deutschen Filmexpressionismus
der Zwanzigerjahre, mit seinen lan-
gen Schatten und gewagten Bild-
kompositionen. Raum gibt es hier
nur als desorientierende Geometrie

von Licht und Schatten. Strenge
Kompositionen wechseln sich mit
dem symbolisch aufgeladenen Bild
(Blutstropfen, Raben und derglei-
chen schicksalsschwangere Symbo-
lik) ab: ein Sog aus Kargheit und
Kitsch, geerdet von einem fantasti-
schen Denzel Washington, der ei-
nen stillen Macbeth spielt, der erst
aufgehetzt wird, sobald er seine
Ausweglosigkeit begriffen hat.
Wann immer Action ausbricht, ist
sie schnell, scharf und effektiv, aber
die glinzendsten Momente von
Coens Macbeth sind diejenigen, in
denen er die Figuren vereinsamen
ldsst, im isolierenden Close-up
oder zwischen harten Mauern ver-
schwindend, bis ihre grandiosen
Plane aussehen wie irrationaler,
hilfloser Trotz gegen die kalten
Schatten um sie herum und das
Licht, das sie zu verschlingen droht,
Man kénnte natiirlich am
Endresultat herumkliigeln und sich
fragen, ob es nicht ein interessante-
rer Film geworden wire, wenn
Coen statt dieser hypnotischen Ge-
wichtigkeit das schwarzhumorige
Register von Filmen wie Burn After
Reading oder Blood Simple aufge-
fahren hétte: Macbeth als die grim-
mige Komddie eines Narren, der
meint, er konne die Welt zum Nar-
ren halten. Aber das Stiick bleibt
nun auch hier Tragddie, wenig
tiberraschend, aber virtuos.

Marco Neuhaus

START 14.01.2022 REGIE Joel Coen BUCH Joel Coen nach William Shakespeare KAMERA Bruno Delbonnel SCHNITT Joel Coen, Lucian Jonston
MUSIK Carter Burwell DARSTELLER:IN (Rolle) Denzel Washington (Macbeth), Frances McDormand (Lady Macbeth), Brendan Gleeson (Duncan),
Corey Hawkins (Macduff) PRODUKTION A24, IAC Films, USA 2021 DAUER 105 Min. STREAMING Apple TV+



The Tragedy of Macbeth 2021, Joel Coen

VON DIMITRI STAPFER,
BENJAMIN BURGER

DAS
MADDOCK
MANIFEST

Wenn einer vor leeren Réngen
spielt, ist das entweder eine Probe,
eine mentale Verwirrung - oder die
Auswirkung der Pandemie. In Das
Maddock Manifest kommen alle drei

Faktoren zusammen. Ausgangslage

FILM

fiir das Regiedebiit des gefeierten
Schweizer Schauspielers Dimitri
Stapfer (Beyto, Frieden) bildet das
gleichnamige Theaterstiick von
Benjamin Burger, dessen Tournee
Corona zum Opfer fiel. Die Not
macht erfinderisch, und Stapfer/
Burger reizen die visuellen Mog-
lichkeiten der Leinwand mit einer
aufs Essentielle heruntergebroche-
nen Crew geschickt aus.

In einem leeren Theater
probt ein Schauspieler die Revolu-
tion. Wiirde er nur die richtige Ab-
folge von Wortern finden, so glaubt
er, konnte er die Welt verdndern:
«Kunst ist eine Massenvernich-
tungsmasse». War das seine Idee
oder jene der Stimme am Telefon?
Akribisch dokumentiert er die ge-
scheiterten Versuche. Oder hat er
die Welt langst zerstort? In Zeiten,
da die Kultur notgedrungener denn
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je betont, wie systemrelevant sie
sei, wirkt der alte Glaube an die po-
litische Wirkungsmacht des Thea-
ters umso rithrender.

Das Maddock Manifest win-
det sich aber in exzentrischen
Schlaufen bald aus der desolaten
Bithnensituation heraus, vom Lock-
down in den bildgewaltigen Flock-
down in den Tessiner Bergen, wo
Burger der Anbindung an die Welt
in Form eines Telefonkabels nach-
jagt. Statt einer Losung stellt die
enigmatische Roboterstimme am
Apparat aber nur neuerlich ste-
chende Fragen: «Sie werden vor-
aussichtlich fiir lange Zeit kein Pu-
blikum mehr haben. Fiir immer.
Macht Sie das traurig?» Man
wiinscht dieser erfrischend surrea-
listischen Reflexion der letzten
zwei Jahre das Gegenteil.

Michael Kuratli

START 27.01.2022 REGIE Dimitri Stapfer BUCH Benjamin Burger KAMERA Simon Bitterli SCHNITT Wolfgang Weigl MUSIK Hans Flimmer (David
Jegerlehner) DARSTELLER:IN (ROLLE) Benjamin Burger (Ben), Clarisse Mialet (Hundegestalt) PRODUKTION Lomotion, CH 2022 DAUER 86
Min. VERLEIH Filmbringer STREAMING Play Suisse
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Amiisant und eindringlich, aber auch unaufgeregt erzahlt Yngvild Sve
Flikke die Geschichte von Rakel, die Mutter wird und sich in eine
Fantasiewelt fliichtet. Eine norwegische Komddie im experimentellen

Format.

Das Leben von Rakel, Tiventy-
something, ist im Fluss: Partys, kre-
atives Chaos, tausend Projekte. Seit
Neuestem tausendundeines: Rakel
ist schwanger. Aber das erféhrt sie
erst, nachdem ihre Mitbewohnerin
Ingrid sie zum Aikido-Training mit-
genommen hat und sie dazu dréngt,
die sanften Anzeichen, die ihr Kér-
per seit Lingerem aussendet, ernst
zu nehmen. Rakel macht den Test...
Zum Gliick hat sie im Aikido als Al-
lererstes die Falliibung Ukemi ge-
lernt: fiir eine «Situation, in der
man auf die Nase fillt, diese dann
aber in etwas Anmutiges verwan-
delt, das einem wieder auf die Beine
hilft».

Rakel, die nebst Astronautin
und Bierverkosterin auch gern Co-
miczeichnerin wire, versucht nach
dem positiven Test erst mal, den
Ball flach zu halten. Mit wenig Er-
folg. Wegmachen. Behalten. Wegge-
ben. Ihre Gedanken laufen Sturm.
Gleichzeitig hilt «Ninjababy» Ein-
zug in ihr Leben: Mit Glubschau-
gen taucht es aus der Teetasse auf,
als Kribbelei an Wand und Decke
und natiirlich auf unzéhligen Skiz-
zen. Es ist da und will bleiben. In
Bild und Wort. Frech und unver-
bliimt. Und entgegen allen Vorbe-
halten seiner Schopferin.

Noch selten wurde die Aus-
einandersetzung ums Kinderha-
ben, um Mutterschaft und ums
Muttersein so amiisant, so eindring-
lich und unaufgeregt in eine Ge-
schichte gepackt. Ausgangspunkt
fiir Ninjababy ist die preisgekronte
norwegische Graphic Novel «Fall-
teknikk» («Die Kunst des Fallens»)
von Inga H. Saetre. Darin geht es
um die ungewollte Schwangerschaft

einer Minderjdhrigen. In Ninjababy
ist die Hauptfigur alter - die Turbu-
lenzen um die (richtige) Entschei-
dung aber kaum weniger gross.
Ninjababy ist nach Women
in Oversized Men’s Shirts (2015)
der zweite Kinospielfilm der Filme-
macherin Yngvild Sve Flikke, die
verschiedentlich fiirs norwegische
TV arbeitete und mit Vorliebe Sto-
rys aus Frauensicht erzéhlt. Mit

VON YNGVILD SVE FLIKKE

NINJABABY

Ninjababy wagte sich Flikke nicht
nur an eine komplexe Geschichte,
die in der einen oder anderen Form
die meisten Frauen irgendwann -
oder besser: immer wieder - um-
treiben diirfte. Die Filmemacherin
umkreist das Sujet ohne jedes Kli-
schee und ohne den Dingen ihren
Ernst zu nehmen, in einer ebenso
unkonventionellen wie unbeschwer-
ten Art. Dazu trégt auch das expe-
rimentelle Format bei, greifen doch
in der Inszenierung immer wieder

Tagtraum und Realitdt ineinander,
manchmal in derselben Szene,
manchmal als Kombination von
animierten Zeichnungen, die sich
tiber die real gespielten Geschehnis-
se legen. Darin prominent: das Baby
in spe, das mit schwarzer Zorro-
Maske, mit Fantasie und Uberzeu-
gungskraft um sein Leben feilscht.

Entstanden ist eine herzer-
wirmende Komddie mit Tiefgang
und viel Charme. Diesen verdankt
sie den unkonventionellen, mit viel
Empathie gezeichneten Charak-
teren ebenso wie den Akteur:innen
- ganz besonders aber Kristine
Kujath Thorp, die als Rakel ihre
erste Hauptrolle in einem Kinofilm
spielt: Flapsig trollt sie sich durch
ihren Alltag, nennt die Dinge beim
Namen und scheint iiberhaupt wie
gemacht fiir die Rolle. Dazu passt
auch, dass sie in ihrem wirklichen
Leben tatsdchlich Illustratorin ist
(und ein preisgekrontes Kinder-
buch gezeichnet hat).

Ninjababy, der als Film gera-
de mit dem Européischen Filmpreis
als beste Komodie ausgezeichnet
wurde, ist aber nicht nur eine hoch
amiisante Auseinandersetzung mit
dem Thema Kinder, sondern han-
delt in einem weiteren Sinne auch
von der Bewiltigung von Lebens-
krisen, meint die 47-jahrige Regis-
seurin. Und ein einfiihlsames und
ungemein unterhaltsames Pladoyer
fiir unkonventionelle Entscheidun-
gen, mochte man hinzufiigen.

Doris Senn

START 03.02.2021 REGIE Yngvild Sve Flikke BUCH Johan Fasting, Yngvild Sve Flikke, Inga Seetre KAMERA Marianne Bakke SCHNITT Karen
Gravas MUSIK Kare Vestrheim DARSTELLER:IN (ROLLE) Kristine Kujath Thorp (Rakel), Arthur Berning (Pikkjesus), Nader Khademi (Mos)
PRODUKTION Motlys, NO 2021 DAUER 103 Min. VERLEIH Xenix



Eine unautorisierte, fiktionale Bio-
graphie von Céline Dion: 1968 als
letztes von 14 Kindern in Québec
geboren, iiberrascht «Aline» die Fa-
milie mit ihrer kraftvollen und ho-
hen Stimme. Thre Mutter schickt
eine Kassette an den Musikprodu-
zenten Guy-Claude Kamar, der
nach anfinglichem Desinteresse
anbeisst. Erste Plattenaufnahmen,
1988 der Gewinn des Grand Prix
d’Eurovision. Die internationale
Karriere ist nicht mehr aufzuhal-
ten. Immer an ihrer Seite: Guy-
Claude Kamar, den Aline trotz des
grossen Altersunterschiedes heira-
ten wird. Eine fast schon distanzlo-
se Hommage an «Der Welt liebste
Heulboje» (Stern) ist so entstan-
den. Schauspielerin und Regisseu-
rin Valérie Lemercier will Dion hul-
digen; Abgriinde oder Abstiirze,

FILM

Risse oder Krisen, Skandale oder
Fehlverhalten, wie sie in Rocketman,
Bohemian Rhapsody oder zuletzt
Respect trotz aller Verehrung fiir

VON VALERIE LEMERCIER

ALINE
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die Stars verhandelt wurden, storen
da nur. Lemercier kratzt nicht am
Image der Diva, sie hinterfragt ihre
Hingabe nicht. Der Film ist somit
so etwas wie das Pendant zu Dions
Liedern: ohne Widerhaken, ohne
Tiefgang, ohne Geheimnisse. Leicht
zu konsumieren eben. Lemercier
geht in ihrer Verehrung sogar so
weit, trotz ihrer 57 Jahre Céline
Dion selbst zu verkorpern, und zwar
in jedem Lebensalter, also auch als
Zwolfjahrige, fast so, als wolle sie
bis zur Unkenntlichkeit in dem Star
aufgehen. Eine irritierende, kuriose
Entscheidung, die dem Film nicht
gut tut. Um Ahnlichkeit darf es
nicht gehen, zumal Lemercier nicht
selbst singt, sondern - lippensyn-
chron - Victoria Sio. Michael Ranze

START 23.12.2021 REGIE Valérie Lemercier BUCH Brigitte Buc, Valérie Lemercier KAMERA Laurent Dailland SCHNITT Jean-Frangois Elie MUSIK
Steve Bouyer, Pascal Mayer DARSTELLER:IN (ROLLE) Valérie Lemercier (Aline Dieu), Sylvain Marcel (Guy-Claude Kamar), Danielle Fichaud
(Sylvette Dieu) PRODUKTION Rectangle Production, Gaumont u.a., CAN/FR 2020 DAUER 128 Min. VERLEIH Ascot Elite

VON EMMANUEL CARRERE

OUISTREHAM

In Quistreham geht Marianne Win-
ckler (Juliette Binoche) auf Job-
suche: Sie, die seit ihrem Studium
Hausfrau war, braucht nach dem
Scheitern ihrer Ehe ein eigenes Ein-
kommen. Aufgrund ihrer fehlenden

Erfahrung kommt nur die Arbeit als
Putzfrau, oder in den Worten der
Arbeitsagentur, als «Reinigungsfach-
kraft», in Frage. Also beginnt sie fiir
ein Putzunternehmen zu arbeiten:
Knochenarbeit, die schlecht bezahlt
ist. Dabei freundet sie sich mit Frau-
en, mit denen sie ihre Schichten teilt,
an, wie etwa Chrystéle und Marilou.

Das Problem ist nur: Mari-
anne ist eine bekannte Schriftstel-
lerin, die fiir ihr neues Buch {iber
prekére Arbeitsbedingungen inkog-
nito recherchieren will. «12% unsi-
chere Arbeitsplitze, das sagt mir
nichts. Ich muss es etleben, um es
zu verstehen», erklért sie der Sozial-
arbeiterin, als diese ihr auf die Schli-
che kommt.

Zwar hat Regisseur Emmanuel
Carrére die Nebenrollen mit Laien-
schauspieler:innen besetzt und die
Journalistin Florence Aubenas, auf

deren Buch «Le Quai d’Ouistre-
ham» der Film basiert, hat am Dreh-
buch mitgeschrieben. Doch leider
reproduziert Quistreham die be-
stehenden Gesellschaftsverhiltnis-
se: Juliette Binoche ist der Star des
Films, die Protagonistin, durch de-
ren Blickwinkel wir in die Welt der
Putzequipen eintauchen. Dabei hit-
te man gerne mehr {iber Chrystéle
und Marilou erfahren, die von «ech-
ten» Reinigungsfachkriften gespielt
werden - dies waren Geschichten,
die es fiir einmal auf die Leinwand
schaffen miissten. Noemi Enrat

START 03.03.2022 REGIE Emmanuel Carrére BUCH Florence Aubenas, Emmanuel Carrére, Héléne Devynck KAMERA Patrick Blossier SCHNITT
Albertine Lastera MUSIK Mathieu Lamboley DARSTELLER:IN (ROLLE) Juliette Binoche (Marianne Winckler), Héléne Lambert (Chrystéle), Léa
Carne (Marilou), Emily Madeleine (Justine) PRODUKTION Curiosa Films, France 3 Cinéma, u.a., FR 2021 DAUER 107 Min. VERLEIH Frenetic Films
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Joachim Triers The Worst Person in the World stillt den Hunger nach einer

komplexen, zeitgemassen Liebesgeschichte mit endorphingeladener
Energie und traurigem Wirklichkeitssinn. Getragen wird der Film von seinen
Schauspieler:innen und einem sezierenden Blick auf Millennials und

ihre Beziehungen.

Die Geschichte wird vom
Leben geschrieben. Julie (Renate
Reinsve, ausgezeichnet mit dem
Preis fiir die beste Schauspielerin in
Cannes) hidngt in ihren Zwanzigern
zwischen verschiedenen Studien
und in einer Beziehung mit dem
44-jahrigen Comiczeichner Aksel
(Anders Danielsen Lie). Sie legt
sich nicht gern fest, driftet umher
und versucht sich zu verwirklichen,
weiss aber noch nicht ganz, wie.
Aksel mochte eine Familie griin-
den, Julie zogert. Eines Tages trifft
sie Eivind (Herbert Nordrum) auf
einer Party. Die beiden beginnen
eine rauschhafte Affiare, die sich
aber cher aus dem Konjunktiv als
den schwierigen Realitdten eines
gemeinsamen Lebens néhrt. Aus
dieser klassischen Narration schilt
Joachim Trier die existenzialisti-
sche Verlorenheit einer Generati-
on, die alles hat und trotzdem nicht
gliicklich wird.

Nun scheitern Filme, die be-
wusst einen Kommentar auf das
Heute abgeben wollen, nur allzu
gern. Das liegt zweifelsfrei auch da-
ran, dass das Kino zu langsam pro-
duziert wird und die Gefiihle, die
eben noch auf der Strasse lagen, be-
reits ein Jahr spiter vergessen sind.
Im Fall von The Worst Person in the
World transportiert sich ein Le-
bensgefiihl, das in seinen besten
Momenten immer zuriick auf die
Betrachter:innen fllt. Diese durch-
aus an das franzosische Kino der
Sechzigerjahre erinnernde Gegen-
wartsanalytik ist nichts Neues im
Kino von Trier und seinem langjah-
rigen Co-Autor Eskil Vogt. In den
ersten beiden Teilen der sogenann-
ten Oslo-Trilogie, Auf Anfang und
Oslo, 31. August, widmete sich der
Filmemacher ebenfalls den Sehn-

siichten, Angsten und Lebenswei-
sen junger Erwachsener in der nor-
wegischen Hauptstadt. In The Worst
Person in the World tritt nun erst-
mals eine Frau ins Zentrum der Er-
zdhlung.

Julie ist so vieles zugleich,
dass sie jeder Beschreibung spot-
tet. Sie blitht vor Lebensfreude und

VON JOACHIM TRIER

THE WORST
PERSON
IN THE WORLD

zerbricht an Unsicherheiten. Sie ist
iibereifrig und zogert trotzdem.
Wie so viele Figuren ist sie aber
vor allem mit sich selbst beschéf-
tigt: Lange Zeit féllt sie ihre Ent-
scheidungen einzig und allein aus
egoistischen Griinden. Das gilt fiir
ihre nicht immer schéne Bezie-
hung mit Aksel, aber auch fiir ih-
ren Umgang mit dessen Freunden,
ihrem Vater oder den sozialen Me-
dien. Dabei zeigt der Film Julie nie,

wie der Titel vermuten lassen
konnte, als schlechten Menschen.
Nein, er zeigt sie als Mensch heute.
Der Narzissmus hat sich wie eine
Volkskrankheit tiber den allgegen-
wartigen Individualismus des wohl-
standigen Europa gelegt. Trier de-
monstriert das wie wenige andere
Filmemacher:innen. Freilich ist

seine Arbeit auch Produkt ebenje-
nes Narzissmus: Das zeigt sich
schon daran, dass man sich die gan-
ze Zeit selbst auf der Leinwand zu
erkennen glaubt. Der Regisseur
macht kein Kino, das einem das An-
dere ndherbringt, er dreht Filme, in
denen man sich selbst entdeckt.
Trier legt die Empfindlichkei-
ten einer Generation offen, die noch
erfahren hat, sich im echten Leben
zu sehen, aber ebenso gelernt hat,



sich in der virtuellen Welt zu lieben.
Man koénnte auch schreiben: end-
lich ein Film, der ein Gespiir fiir den
Alltag der Millennials hat! Nicht
ganz falsch liegen jene, die Trier
hier eine Nédhe zu Sally Rooney at-
testieren. Die Faszination fiir die
verzweifelte und sexuell gelebte
Freiheit stets neu erfundener und
zerschlagener Lebensentwiirfe
kann sich hier wie dort nur schwer
des Verdachts erwehren, gefilliger
Zeitvertreib fiir die obere Mittel-
schicht zu sein. Die Generation Y
wird in all ihren Facetten abgebildet.
Extreme Auswiichse wie der plotz-
liche Lebenswandel von Eivinds Ex-
Freundin aufgrund einer Begeg-
nung mit einem Rentier werden
genauso gezeigt wie die hinterfra-
gende, aber doch alles ausprobie-
rende Prinzipienlosigkeit dieser
Generation. Der Ton wandelt ent-
lang einer Komddie und bleibt den-
noch nahe am Drama gebaut.

Trier begegnet den Menschen
hier durchaus auch mit ironischer
Distanz, er versteht sie aber zu gut,
um nicht mit ihnen zu fiihlen. Es ist
ein schmaler Grat zwischen der feh-
lenden Distanz des Films und der
aufregenden Néhe, die Trier zu sei-
nen Figuren hat. Sein enormes Ge-
spiir zeigt sich in der Art und Wei-
se, in der die Menschen miteinander
sprechen, sich ansehen, oder daran,
wie sie ihre Wohnungen einrichten
und vor ihren Bildschirmen sitzen.
Sehnstichte entwickeln sich aus Dis-
tanzen - etwa wenn den Ex-Freun-
den auf Instagram gefolgt wird. Ver-
antwortung wird zum Angstwort.
Neurosen werden in der Selbstopti-
mierung ertrdnkt. Der Film lédsst
konsequent zwei Welten aufeinan-
derprallen. Hier, die angeblich fort-
schrittliche Freiheit, in der jederzeit
alles moglich wére, aber nichts pas-
siert. Und dort die reaktionédre Ig-
noranz einer Gesellschaft, die nicht
an diese Freiheit glaubt. Beide Welt-
sichten sind fehlerbehaftet.

FILM

Aksel und Julie entstammen diesen
zwei verschiedenen Generationen.
Neben dem Altersunterschied gibt
es auch einen Klassenunterschied,
natiirlich einen Geschlechterunter-
schied und Unterschiede beziiglich
der Stufen, die beide Partner auf ih-
ren Karriereleitern bereits erklom-
men haben. Trier neigt dazu, der-
artige Konflikte zu forcieren. So
gerat Aksel in einen kleinen Sexis-
mus-Skandal aufgrund seiner Co-
mics, wihrend Julie einen Text iber
Oralsex im Zeitalter von #MeToo
verfasst,

Ohnehin will The Worst Per-
son inthe World sehr viel Zeitgenos-
sisches unterbringen, was nicht im-
mer aufgeht, denn man beginnt, das
Drehbuch mitzulesen. Das gilt auch
fiir manchen Regieeinfall; etwa in
der aus dem Film fallenden Szene,
in der Julie die Zeit anhélt, um
durch die Stadt zu rennen und sich
mit Eivind zu treffen. The Worst
Person in the World ist rein filmisch
dennoch nicht besonders aufre-
gend: Wann immer Trier versucht,
Kunst zu machen, reisst er seine
fein gezeichneten Charaktere aus
deren Wirklichkeit. Was den Film
auszeichnet, geschieht inhaltlich
und ist dem Drehbuch zuzuord-
nen. Die zwolf Kapitel samt Prolog
und Epilog, in die sich die Ge-
schichte unterteilt, zeigen bereits,
dass man diesem Film meist begeg-
nen kann wie einem Buch. Was die
genannte Szene letztlich rechtfer-
tigt, ist die Antagonist:in, die Trier
etabliert, um der sich im Kreis dre-
henden Selbstbezogenheit ein Ende
Zu setzen.

Es ist die unerbittlich fort-
schreitende Zeit, die sich nicht
kiimmert um Lebensentwiirfe und
Karriereplanung. Sie zeigt sich in
Krankheit, Tod, Vergesslichkeit
und ihrer zermiirbenden Wirkung
auf Gefiihle. Konsequent und dann
eben doch auch mit filmischen Mit-
teln macht Trier das Vergehen dieser
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Zeit spiirbar. Mal schwirrt sie nur
so an Figuren und Zuschauer:innen
voriiber, und alles erscheint wie im
Zeitraffer. Dann aber verharrt die
Kamera auf einem Detail und
taucht langsam in die Zeit eines
scheinbar beliebigen Augenblicks
ein. Dabei kann es sich um ein lan-
ges Gesprich oder einen vielsagen-
den Blick handeln. Die Zeit halt an.
Es ist ein wenig so, als wiirde Trier
durch das Leben von Julie scrollen
und skippen und fast-forwarden,
wihrend diese sich langsam be-
wusst wird, dass genau das pas-
siert: ein Leben im Zeitraffer.

Im letzten Drittel des Films
wird die Protagonistin dann in ei-
ner tragischen Wende mit den Kon-
sequenzen ihrer Entscheidungen
und Nicht-Entscheidungen kon-
frontiert. Damit entpuppt sich The
Worst Person in the World endgiiltig
als Coming-of-Age-Drama, an des-
sen Ende die Frage steht, ob man
auch spét noch erwachsen werden
kann. Nah an der Zeit gebaut ist
das Timing. Das kommt ins Spiel,
wenn mehrere Zeiten synchroni-
siert werden miissen. Das gilt fiir
das Liebesleben genauso wie fiir
die Wahrnehmung dieses Films in
der Wirklichkeit. In diesem Fall
stimmt das Timing, aber das konn-
te morgen schon ganz anders aus-
sehen. patrick Holzapfel

START 20.01.2022 REGIE Joachim Trier BUCH Eskil Vogt, Joachim Trier KAMERA Kasper Tuxen SCHNITT Olivier Bugge Coutté MUSIK Ola
Flgttum DARSTELLER:IN (ROLLE) Renate Reinsve (Julie), Anders Danielsen Lie (Aksel), Herbert Nordrum (Eivind), Hans Olav Brenner
(Ole Magnus) PRODUKTION Oslo Pictures, MK Productions, Film i Vast, Snowglobe, B-Reel Films, NO 2021 DAUER 121 Min. VERLEIH Frenetic
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Obwohl hier mit Scott Cooper und Guillermo del Toro einige der
kreativsten Képfe der Horrorfilm-Industrie zusammengearbeitet haben,
schafft es Antlers nicht, den Erwartungen gerecht zu werden.

Ein Film {iber Generationentraumata, der erstaunlich blass bleibt.

Was, wenn der Schmerz und
die Exploitation der Gesellschaft
iibernatiirliche, rachsiichtige We-
sen erwecken? In Scott Coopers
Adaption der Nick-Antosca-Kurzge-
schichte «The Quiet Boy» von 2019
sind es anthropomorphe geweihtra-
gende Gestaltwandler, Wendigos,
die durch die Wilder Oregons hu-
schen. Produziert von Monsterspe-
zialist Guillermo del Toro, scheint
das zundchst auch ein Garant fiir
fein ausgearbeitete Gruselmomen-
te zu sein. Doch leider kann das Re-
sultat dieses Versprechen nur be-
dingt einlésen. Denn irgendwo,
ganz tief unter der schweren Sym-
bolik von Missbrauch, Abhéngig-
keit und Armut, liegt eigentlich ein
guter Film begraben.

Die Handlung spielt in einer
Bergbaustadt in Oregon, ein abge-
halftertes Sammelbecken fiir dro-
gensiichtige Arbeitslose. Hierhin
hat es auch Lehrerin Julia Meadows
(Keri Russell) zuriick verschlagen.
Einst war sie vor der Misshandlung
durch ihren Vater geflohen. Nun
wohnt sie bei ihrem Bruder Paul
(Jesse Plemons), der sich als Sheriff
um die gebrochene Gemeinschaft
kiimmern muss. Julia trifft in ihrem
Job als Lehrerin auf traumatisierte
Kinder. Ganz besonders hat es ihr
der kleine Lucas (Jeremy T. Thomas)
angetan. Er ist zu ruhig, zu nervds,
und die Zeichnungen, die er in der
Schule anfertigt, sind zu dster. Ju-
lia ist sich sicher, hier stimmt etwas
nicht. Die Mutter von Lucas scheint
schon lange tot zu sein, Lucas’ Vater
Frank Weaver (Scott Haze) kiim-
mert sich alleine um ihn und seinen
Bruder Aiden (Sawyer Jones). Doch
niemand hat Frank oder Aiden seit

Wochen gesehen. Man vermutet
eine instabile Familiensituation,
doch bestehen weder Zeit noch Res-
sourcen, um dem auf den Grund zu
gehen.

Die Zuschauer:innen wis-
sen, dass bei Lucas mehr als nur
ein Junkie-Vater haust: Frank und
Aiden wurden zu Beginn von ei-
nem mysteriosen Wesen attackiert.
Nun verbringen die beiden ihre

VON SCOTT COOPER

ANTLERS

Zeit eingeschlossen im Haus. Die
Hoffnung Lucas’, dass diese «Krank-
heit» voriibergeht, scheint aussicht-
los. Frank wird immer animalischer
und bedrohlicher. Es ist somit nur
eine Frage der Zeit, bis es zur Ka-
tastrophe kommt.

Dieser Fokus auf gebroche-
ne Menschen und Orte ist ein wie-
derkehrendes Motiv sowohl bei An-
tosca und Cooper (Crazy Hearts,
Out of Furnace, Hostiles) als auch
bei Guillermo del Toro. Visuell

macht Antlers auch alles richtig.
Der Film fangt die rurale, diistere
Stimmung dieser Welt ein und kul-
tiviert den undurchsichtigen Hor-
ror, der in den dunklen Ecken der
Stadt lauert. Das Problem von
Antlers ist jedoch, dass der Fokus
auf seine Protagonistin nicht funk-
tioniert: Ob Julia nun ihre eigene
Geschichte und Erfahrung von
Missbrauch auf Lucas projiziert,
wie ihr Bruder Paul vermutet, oder
ob sie wirklich die Moglichkeit hat,
hier einen Gewaltzyklus zu durch-
brechen - ihre Geschichte ist ein-
fach nicht so interessant wie die der
Weavers.

Ebenso lédsst der Film seinen
Nebendarsteller:innen, wie Amy
Madigan oder Graham Greene als
ehemaliger Sheriff, wenig Raum
zum Atmen. Dass Greene als ein-
ziger Native American hier nur als
Stichwortgeber dient, um die Wen-
digo-Legende der Ureinwohner:in-
nen zu erklédren, ist unverzeihlich.

Stattdessen ist Antlers iiber-
laden mit dramatischen Allegorien,
die jeglichen Unterhaltungswert
aus der Geschichte saugen. Es feh-
len die leichteren Momente. Am
Ende ist dann auch nicht mehr viel
mehr als ein wenig blutiger, plasti-
scher Body Horror drinnen.

Antlers wird somit zu einem
verworrenen Haufen von Ideen zu
Missbrauch und Ausbeutung, der
sich immer weiter von der eigenen
Botschaft entfernt. Eine vertane
Chance fiir den so populédren «ele-
vated horror» der Gegenwart.
Susanne Gottlieb

START 05.01.2022 REGIE Scott Cooper BUCH C. Henry Chaisson, Nick Antosca, Scott Cooper KAMERA Florian Hoffmeister DARSTELLER:IN
(ROLLE) Keri Russell (Julia Meadows), Jesse Plemons (Paul Meadows), Jeremy T. Thomas (Lucas Weaver) PRODUKTION TSG Entertainment,
Phantom Four Films, Double Dare You Productions, USA/MEX/CAN 2021 DAUER 99 Min. VERLEIH Searchlight Pictures STREAMING Disney+
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Stan Carlisle, narzisstischer Manipulator und falsches Medium, steigt vom
Jahrmarkt in die High Society auf, aber seine Vergangenheit wird er so schnell
nicht los. Guillermo del Toros opulenter Noir-Thriller leidet an einem un-
ebenen Tempo und dem Gegensatz zwischen Stoff und Gestaltungsmitteln.

Stan (Bradley Cooper) hat ein
charmantes Lacheln, aber kein Geld
und eine diistere Vergangenheit.
Ende der Dreissiger heuert er bei
einer eher schibigen Jahrmarkt-
show an: Neben Klassikern wie
Kraftmenschen und Beweglichkeits-
kiinstler:innen werden Suchtkranke
rekrutiert und misshandelt, bis sie
als geistig gebrochene Carnival geeks
dem sensationsliisternen Publikum

VON GUILLERMO DEL TORO

NIGHTMARE
ALLEY

A 7 WY

B

vorgefiihrt werden. Von der «Hell-
seherin» Zeena (Toni Collette) und
ihrem Mann Pete (David Strathairn)
lernt Stan die psychologischen Knif-
fe, mit denen die beiden ihre Tricks
abziehen. Doch Stan will mehr vom
Leben; er umgarnt Molly (Rooney
Mara), um den Jahrmarkt mit ihr zu
verlassen. Bald fiihren sie in New
York eine Show, in der Stan als fal-
sches Medium die Elite zur Kasse
bittet, die sich nach Vergebung
durch verstorbene Geliebte sehnt.

Spétestens hier erweist sich der
scheinbar charmante Stan als zersto6-
rerische Personlichkeit: Er geniesst
es, Andere zu durchschauen und zu
kontrollieren, weil er sich und seiner
Vergangenheit nicht in die Augen
blicken kann. Nachdem er auf die
Psychologin Lilith (Cate Blanchett)
und den Geschéiftsmann Grindle
(Richard Jenkins) trifft, wird auch
Stan klar: Um unter so riicksichts-
losen Leuten obenauf zu bleiben,
braucht es mehr als einen manipu-
lativen Charakter und ein paar Jahr-
marktkunststiicke.

Guillermo del Toro bréuchte
hier hingegen mehr als seine mit net-
diger Exzentrizitat gewiirzten Genre-
Pastiches, um zweieinhalb Stunden
Film-Noir-Psychothriller am Laufen
zu halten. Nightmare Alley, einer sei-
ner schwicheren Filme, kommt zu
spat in Gang, um der Handlung
noch Schwung zu geben, und muss
dann nach zwei Dritteln der Lauf-
zeit Plot-twist-Sau um Plot-twist-Sau
durchs Dorf jagen, um noch den
Bogen abzuschliessen. Als harte
kleine Groteske hatte das sehr gut
aufgehen konnen, aber dafiir hétte
man eine Stunde Film einfach weg-
schnippeln miissen. An eleganten
Kompositionen und blendend auf-
gelegten Schauspielleistungen fehlt
es jedenfalls nicht. Wirklich iiber-
raschend ist aber, dass der Film auf
formaler Ebene nicht viel wissen
will von den Parallelen zwischen
den psychologischen Manipulatio-
nen der Figuren und der Art, wie
del Toro die emotionalen Knépfe
des Kinos zu driicken weiss. Das
wire ein Knotenpunkt, den del Toro
hétte ausloten konnen, erst recht,
zumal er einiges an hocheffizient

gemachten Genreperlen (Blade I,
Hellboy) und gross-artigem Edel-
kitsch (The Shape of Water, Pans
Labyrinth) fiir sich verbuchen kann.
Wenn Zeena vom ethischen Mass
der Trickserei spricht, die nicht in
Betrug enden darf, und Stan im
Weiteren trotzdem Kapital daraus
schlagt, Leuten emotionale Befrei-
ung zu geben, dann wird der grosse
[lusionismus ins Zwielicht geriickt,
ob er nun auf dem Jahrmarkt oder
im Kino stattfindet. Del Toros ele-
gantes Handwerk bleibt dabei aber
eines, das an die Unschuld des Zei-
gens und Schauens glauben muss,
an die Strahlkraft von Dreissiger-
Ambiente und Luxusdekor, an die
Kraft der grossen Effekte und Mo-
mente, an die Intaktheit der Zauber-
kunst. Auch wo von Misshandlung,
Elend und Verzweiflung erzéhlt
wird, erlaubt er sich keine Schram-
men auf der glinzenden Oberfli-
che. Wo der Plot den Jahrmarkt als
Ausbeutungsmaschinerie tiberfiih-
ren will, den Illusionismus als Ma-
nipulation und die oberen Zehntau-
send als Schlangengrube, bleibt die
Kamera verliebt in all die morbide
Opulenz. Der Konflikt zwischen ei-
nem Plot, der entlarvt, und einer
Filmkunst, die mit Gothic-Schauern
und Noir-Eleganz veredelt, wird
nicht zur produktiven Reibung, son-
dern bleibt Riss im Gefiige.

Marco Neuhaus

START 20.01.2022 REGIE Guillermo del Toro BUCH Guillermo del Toro, Kim Morgan VORLAGE William Lindsay Gresham KAMERA
Dan Laustsen DARSTELLER:IN (ROLLE) Bradley Cooper (Stanton Carlisle), Cate Blanchett (Dr. Lilith Ritter), Toni Collette (Zeena the Seer)
PRODUKTION Searchlight Pictures, TSG Entertainment, Double Dare You Productions; USA 2021 DAUER 150 Min. VERLEIH Disney
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Selbsterméachtigung in einem Umfeld, wo diese keine Selbstverstandlichkeit
ist: Heidi Specogna begleitet in ihrem einfiihlsamen Film eine Séngerin,

die mit poetisch-fréhlicher Musik in Athiopien Gesellschaftskritik Gibt, und
findet dafiir beriihrend-allegorische Bilder.

Laut Unicef werden in Athio-
pien immer noch 40 Prozent der
Maidchen zwangsverheiratet. Die
Zahlen sind gesunken, aber immer
noch auf einem erschreckend ho-
hen Niveau. Besonders auf dem
Land ist dies eine Tradition, iiber
die kaum gesprochen wird. Liebe,
selbstbestimmte Sexualitdt und
zértliche Intimitédt haben diese Frau-
en selten kennengelernt. Das Leben
ist von unzdhligen Entsagungen
und frithen Mutterpflichten ge-
pragt; wiahrend die Manner so da-
hinleben, fallen Haushalt und Kin-
der in die weibliche Zustidndigkeit.

Die junge Siangerin Nardos
mochte diese Schicksale in ihren
Liedern ansprechen. Sie ist eine
Azmari. Das sind Sdnger:innen, die
in einer Mischung aus doppeldeuti-
ger Poesie und frohlich-musikali-
scher Unterhaltung eine bestimmte
Art der Sozialkritik betreiben. Die-
sem Erbe fiigt Nardos eine deutlich
feministische Stimme hinzu, indem
sie die Rolle der Frauen zum Thema
macht. Gemeinsam mit der Dichte-
rin Gennet, die mit ihren Kindern
auf der Strasse lebt, arbeitet sie an
ihrem ersten Stiick, sucht nach
Worten, die gleichzeitig die gegebe-
nen Verhiltnisse anprangern und
gelebte Selbstermachtigung sind.

In den Dienst dieser Selbst-
ermachtigung stellt sich die re-
nommierte Filmemacherin Heidi
Specogna (Cahier Africain) in ihrem
neuen Dokumentarfilm Stand Up

wie sie ithre Mutter besucht, die sie
aus finanziellen Griinden in jun-
gem Alter an Verwandte in der
Stadt abgeben musste. Nur so konn-
te die Musikerin einer Kinderehe
entgehen.

Doch Specogna macht keine
Bilder iiber die Kopfe der Frauen
hinweg. Vielmehr unterlduft sie
konsequent jede eurozentrische
Perspektive, indem die Musik von

VON HEIDI SPECOGNA

STAND UP
MY BEAUTY

o
Nardos den Rhythmus bestimmt,
die Bilder sich an Gennets Poesie
anschmiegen und die Montage das
Individuell-Biografische einfiihlsam
mit der gesellschaftlichen Perspek-
tive zu verbinden weiss. Stand Up
My Beauty fachert sich auf, lasst

My Beauty. Zunéchst scheint die
Kamera Nardos auf ihrem intensi-
ven Weg durch dieses komplexe
Land und seine Gesellschaft ledig-
lich zu begleiten und ihr Leben zum
Thema zu machen. Wir sind dabei,

Raum fiir Prozesse, nur um sie im
nidchsten Moment zu Zeitbildern
zu verdichten.

Da ist einerseits die sich dy-
namisch entwickelnde Hauptstadt
Addis Abeba mit ihren neu entste-

henden Hochhéiusern, durchfurcht
von tiefen Schneisen der Armut. So
lebt Gennet mit ihren Kindern in
einem Bretterverschlag am Rande
einer belebten Strasse, die Schutz-
losigkeit der Frau wird ins Raumli-
che tibersetzt. Dieses kaum schiit-
zende Heim hailt nicht mal den
Larm der Stadt draussen. Alle wol-
len tiberleben, und fiir das Uberle-
ben braucht es Geld. Doch der rein
okonomische Fokus auf die Armut
in diesem Land verdeckt den damit
verwobenen Gender-Aspekt. Die-
sen legt Specogna gemeinsam mit
ihren Protagonistinnen in einfiihl-
samen und beriihrend-allegori-
schen Bildern frei.

Gelungene Dokumentarfil-
me bringen uns nicht einfach ein
Thema ndher. Nein, durch sie ler-
nen wir das Sehen einer Welt in der
Welt. Und fiirwahr, das ist die
Kunst von Stand Up My Beauty.
Wenn Gennet an einer Stelle im
Film sagt, dass sie Frauen wie ein
Land betrachte, beschreibt dies die
dsthetische Methode dieses Films.
Uber ihre Gedichtzeilen werden
zuriickhaltende Portrataufnahmen
von Frauen gelegt, die unterschied-
licher kaum sein kénnten. Die Wor-
te verbinden sich mit diesen indivi-
duellen Gesichtern und formen
eine verborgene Landschaft, die
ganz Athiopien durchzieht: die
Weiblichkeit als Bodenschatz, der
trotz all des Drucks, der auf ihm las-
tet, dabei ist, sich selbst zu heben.
Sebastian Seidler

START 17.02.2022 REGIE Heidi Specogna KAMERA Johann Feindt SCHNITT Kaya Inan MUSIK Hans Koch MIT Nardos Wude Tesfaw, Gennet
Hiale, Baharde Gelaye, Banchiamlak Mulalem PRODUKTION Fama Film, Ma.ja.de, SRF u.a., CH/D 2021 DAUER 110 Min. VERLEIH Filmcoopi



HEIDI SPECOGNA , REGISSEURIN
VON STAND UP MY BEAUTY

«Fragen zu
stellen, ist der
erste Schritt zur
Emanzipation»

re Frau Specogna, in Stand Up My Beauty verbinden
sich mehrere Themen zu einer komplexen Form. Mit
welcher Fragestellung hat der Film seinen Ausgang
genommen?
Urspriinglich interessierte mich, warum die Jazz-
musik in Athiopien anders als in anderen afrikani-
schen Landern klingt. Da spielen die armenischen
Einfliisse eine grosse Rolle. Letztlich war dariiber
aber kein Film zu machen. Wihrend der Recher-
che habe ich dann ein Konzert unserer Hauptpro-
tagonistin Nardos Wude Tesfaw gesehen und war
von der Kraft dieser Frau beeindruckt. Durch sie
konnte ich an eine Frage am Ende meines letzten
Films, Cahier Africain, ankniipfen: Welche Vision
fiir die Zukunft gibt es? Nardos lebt so eine Vision.
Von da an hat sich alles entwickelt.

Die Rolle der Frau und die Zwangsehen minderjdih-
riger Frauen spielen eine grosse Rolle im Film. Gibt
es dariiber in Athiopien eine Debatte?

Einerseits werden diese Zwangsehen seit den Sieb-
zigern diskutiert. Die Politik hat ein Gesetz zur
Schulpflicht von Midchen erlassen und positio-
niert sich gegen diese Tradition. Andererseits ist es

FB
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auf dem Land nach wie vor die gédngige Praxis,
Méidchen bereits nach ihrer Geburt zu verheiraten.
Jede:r weiss das, nur wird im Privaten einfach nicht
dariiber gesprochen. Nardos gibt den Menschen
durch ihre Musik und Texte eine Sprache, die es
braucht, um Dinge zu verandern. Sie traut sich,
Fragen zu stellen, was der erste Schritt hin zur
Emanzipation ist.

Sie erzihlen auch von einer Vielzahl anderer gesell-
schaftlicher Probleme, die Sie in Ihrem Film zu for-
mal anspruchsvollen Bildsequenzen verdichten - der
zunehmende Einfluss von China oder die schwierige
wirtschaftliche Situation des Landes. Wie haben Sie
sich das Material erarbeitet?

Die Arbeit an dem Film hat insgesamt fiinf Jahre
gedauert. Im Schneideraum waren wir davon fiinf
Monate. Bei unseren insgesamt vier Besuchen in
Addis Abeba, der Hauptstadt Athiopiens, haben
wir immer wieder an den gleichen zehn Standorten
gedreht, die Verdnderungen eingefangen und Ein-
driicke gesammelt, ohne dass wir wussten, was
passieren wiirde. Diese Aufnahmen nannten wir
«Lauf der Zeit». Dadurch war es in der Montage
moglich, die wirtschaftlichen und gesellschaftli-
chen Verdnderungsprozesse zum Erscheinen zu
bringen, um sie mit den Biografien unserer Prota-
gonist:innen zu verbinden.

Dieses Verbinden von kleinen und grossen Entwick-
lungen in einer Gleichzeitigkeit - ldsst sich das dsthe-
tische Vorgehen des Films auf diese Art beschreiben
Im Film kollaboriert Nardos mit der Dichterin
Gennet. Gemeinsam arbeiten sie an einem Text,
der das Schicksal der Frauen zum Ausdruck bringt.
Irgendwann ist nicht mehr klar, welche Satze von
wem stammen. Es kommt zu einer Durchmi-
schung. Mir war es wichtig, einem Miteinander den
notwendigen Raum zu geben und eine visuelle
Nachvollziehbarkeit herzustellen - wie im gemein-
samen Konzert von Nardos’ Band mit den italieni-
schen Musikern. Da entsteht nach und nach etwas
vollig Eigenes. Ich mochte also keine Erkenntnisse
vorlegen. Das ist nicht die Aufgabe von Dokumen-
tarfilmen. Es geht darum, Prozesse nachvollzieh-
bar zu machen.

INTERVIEW Sebastian Seidler
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Ein Haus als kiichenpsychologische Allegorie, drei Stockwerke voll mora-
lischer Fallstricke. Nanni Moretti adaptiert in seinem neusten Werk eine
Romanvorlage mit einem Ernst, den man vom italienischen Regisseur nicht

gewohnt ist.

Es ist Nacht. Eine junge Frau
verldsst hochschwanger ihre Woh-
nung und wartet am Strassenrand
auf ihr Uber-Taxi, das sie zur Ent-
bindung ins Spital fahren soll. Es
braust jedoch ein anderes Auto her-
bei, am Steuer ein betrunkener jun-
ger Mann, der erst eine Frau tibet-
fdhrt, um dann die Mauer einer
Wohnung im Erdgeschoss zu durch-
brechen. Ein dort lebender junger
Familienvater betrachtet unglaubig
den Schaden und spricht den re-
gungslos sitzenden Fahrer mit Na-
men an. Damit sind die drei Stock-
werke (ital.: tre piani) eines Hauses
in einem recht noblen Quartier
Roms und seine Bewohner:innen
eingefiihrt. Drei biirgerliche Fami-
lien, die trotz dieser Anfangsszene
von der Handlung her recht lose,
durch das Thema einer allgegenwér-
tigen Lebensangst jedoch stark mit-
einander verbunden sind.

Als Erkundungstour der
menschlichen Psyche hilt sich
Morettis Film stark an den Roman
des israelischen Autors Eshkol
Nevo (auf Deutsch unter dem Titel
«Uber uns» erschienen). Geradezu
pedantisch werden die (vielen) ver-
schiedenen Figuren in einer ambi-
valenten Ausdifferenzierung vorge-
legt. Nirgendwo ist da eine Linie
zu ziehen, die das Gute vom
Schlechten im Individuum selbst
oder bei den Menschen unterein-
ander trennt. Wenn es einen roten
Faden gibt, dann den der elterlichen
Verantwortung, bei der sich Liebe
und Besorgnis, gewéhrte Entfal-
tungsrdume und gut gemeinte Kon-
trolle gegeniiber dem Nachwuchs
oft in die Quere kommen. Oder den
der individuellen Freiheit, die sich

an gesellschaftlichen oder eben die-
sen familidren Vorgaben und Erwar-
tungen immer wieder die morschen
Zihne ausbeisst. In diesem Sinne
ist der Film ebenso eine Betrach-
tung des Daseinsschlamassels wie
ein Aufruf zum gegenseitigen Ver-
stdndnis oder, wie es der Regisseur
selbst formuliert, «eine Einladung,
sich der Aussenwelt, auf unseren
Strassen und in unseren Hausern,
zu Offnen».

Getragen von einem starken
Schauspieler:innenensemble, in dem

VON NANNI MORETTI

TRE PIANI

Margherita Buy und Alba Rohrwa-
cher, aber auch Moretti selbst - der
einen strengen Richter und Vater
spielt - herauszuheben sind, artiku-
liert Tre piani seine Geschichte(n) in
schnorkelloser dsthetischer Eleganz.
Diese formale Niichternheit wird
lediglich durch leicht kenntliche
Symbolbilder durchbrochen. Wie im
Roman stehen die drei Etagen des

Hauses auch fiir das freudsche Es,
Ich und Uber-Ich. Der jungen, von
unergriindlichen Angsten heimge-
suchten Mutter flattert regelmassig
ein schwarzer Vogel in die Woh-
nung, der sie anschaut. Ob sich die-
se omindsen Besuche allerdings nur
in ihrer Fantasie abspielen, wird nie
klar. Etwas zu dick aufgetragen ist
vielleicht auch die Schlussszene, in
der alle Bewohner:innen des Hauses
einer vorbeiziechenden Tanzveran-
staltung zuschauen, in der das Le-
ben als grosser Reigen nochmals
allegorisch inszeniert wird.

Was man als Moretti-Fan die-
sem durchaus gelungenen Film al-
lerdings vorwerfen kann, ist iibet-
dies, dass er sich stark von der
Handschrift des sonst so eigenwilli-
gen Regisseurs entfernt. Es ist nun
mal so: Der Status eines Autors ldsst
automatisch nach dieser suchen.
Die allgegenwiértige moralische
Ernsthaftigkeit, die streckenweise
an einen Kieslowski-Film erinnert,
ist sicherlich schon in fritheren Wer-
ken wie etwa La stanza del figlio
(2001) anzutreffen, der noch am
ehesten als Vergleichsbasis taugt.
Doch wo ist die manchmal verspiel-
te, manchmal bittere, fast zynische,
doch immer tragende und als Ka-
tharsis taugliche (Selbst-)Ironie ge-
blieben? Wir haben sie vergeblich
gesucht. Till Brockmann

START 03.02.2022 REGIE Nanni Moretti BUCH Nanni Moretti, Federica Pontremoli, Valia Santella VORLAGE Eshkol Nevo KAMERA Michele
D’Attanasio SCHNITT Clelio Benevento MUSIK Franco Piersanti DARSTELLER:IN (ROLLE) Riccardo Scamarcio (Lucio Polara), Margherita Buy
(Dora Simoncini) PRODUKTION Sacher Film, Fandango, Rai u.a., IT/F 2021 DAUER 120 Min. VERLEIH Filmcoopi Ziirich
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In den letzten Jahren hat es so eini-
ge Versuche gegeben, den Action-
film weiblicher werden zu lassen.
Vom Killermédchen in Joe Wrights
Hanna und Steven Soderberghs
Haywire bis zu David Leitch Atomic
Blonde war vor allem die Figur der
einzelgéngerischen Kampfmaschine
dominant. Regisseur Simon Kinberg
schickt nun in The 355 ein schlag-
kriftiges Frauenteam auf Agenten-
hetzjagd.

Das Staraufgebot ist hochka-
rétig: Zu den Waffen greifen Jessica
Chastain, Penélope Cruz, Diane
Kruger, Lupita Nyong’o und Bing-
bing Fan. Das allein macht schon
Spass. Nach anfanglicher Konkur-
renz sind die Frauen dazu gezwun-
gen, ihre Fahigkeiten im Kampf fiir
die gute Sache zu vereinen; schliess-
lich gilt es bosen Jungs eine gefihr-

KRITIK

liche Cyberwaffe vor der Nase weg-
zuschnappen. So weit, so typischer
Agentenplot. Doch wenn sonst die
harten Ménner irgendwelchen

VON SIMON KINBERG

THE 355

McGuffins hinterherjagen, warum
sollten das nicht auch die Frauen
diirfen?

Der Film ist dementspre-
chend selbstbewusst weiblich insze-
niert und bricht deutlich mit den
ménnlichen Genrekonventionen:
Hier geben die Frauen den Ton an.
Da ist das klappernde Drehbuch
bei einigen feministischen Pointen
zu verschmerzen: The 355 ist eine
unterhaltsam-verspielte Kritik an
méannlicher Dominanz. Allein die
Actionszenen wirken seltsam blut-
leer. Der Wille, alles realistischer
und weniger breitbeinig anzulegen,
mag ja lobenswert sein, fiir den né-
tigen Punch hitte man sich den-
noch an Atomic Blonde und Charli-
ze Therons knallhartem Kampf im
Treppenhaus ein Vorbild nehmen
koénnen. sebastian Seidler

START 06.01.2022 REGIE Simon Kinberg BUCH Theresa Rebeck, Simon Kinberg, Bek Smith KAMERA Tim Maurice-Jones SCHNITT John
Gilbert, Lee Smith MUSIK Junkie XL DARSTELLER:IN (ROLLE) Jessica Chastain (Mace), Penelopé Cruz (Graciela), Diane Kruger (Marie),
Lupita Nyong'o (Khadijah) PRODUKTION Universal Pictures, FilmNation Ent. u.a. USA 2022 DAUER 124 Min. VERLEIH Universal

VON KENNETH BRANAGH

BELFAST

Eine Reise in die Vergangenheit,
von den farbigen Luftaufnahmen
der Stadt zu Beginn in eine einzel-
ne Strasse in Schwarzweiss. Ein Ar-
beiterklassenviertel, wo Protes-
tant:innen und Katholik:innen in

Harmonie leben, wo man sich ge-
genseitig hilft. Bis eines Tages ein
Akt der Gewalt die Idylle nachhal-
tig beschédigt. Man schreibt das
Jahr 1969, dies ist der Anfang vom
Ende. Die Familie, bestehend aus
dem neunjahrigen Buddy, seinem
Bruder Will, den Eltern und den
Grosseltern, die mit ihnen unter ei-
nem Dach leben, wird am Ende
nicht mehr dieselbe sein.

Belfast ist ein autobiogra-
fisch inspirierter Film, mit dem Re-
gisseur Kenneth Branagh (Jahrgang
1960) vom jdhen Ende (s)einer
Kindheit erzéhlt und dabei auch das
Erinnern selber zum Thema macht.
Theater- und Kinobesuche sorgen
fiir die einzigen Farbtupfer, dort re-
giert Eskapismus in Gestalt einen
fliegenden Autos (Chitty Chitty
Bang Bang) oder von Raquel Welch
im Fellbikini (One Million Years B.C.),

auch wenn das Kunstwerk mit dem
grossten Einfluss in Schwarz-Weiss
ist: High Noon (zu dem sich die Fa-
milie vor dem Fernsehgerét versam-
melt) beeindruckt Buddy nach-
driicklich und erweitert sich spéter
ins wirkliche Leben hinein, wenn
sein Vater sich den gangsterhaft
auftretenden, radikalen protestanti-
schen Wortfiihrern entgegenstellt.
Zwischen dieser iiberhéhten Szene
und realistischen Alltagsbeschrei-
bungen, zwischen nostalgischen Er-
innerungen und brutalen Einschnit-
ten findet der Film seine Balance,
unterstiitzt von einprigsamen
Schauspielleistungen, nicht zuletzt
des zehnjahrigen Jude Hill in der
Hauptrolle. rrank Arnold

START 24.02.2022 REGIE, BUCH Kenneth Branagh KAMERA Haris Zambarloukos SCHNITT Una Ni Dhonghaile MUSIK Van Morrison
DARSTELLER:IN (ROLLE) Jude Hill (Buddy), Lewis McAskie (Will), Caitriona Balfe (Ma), Jamie Dornan (Pa), Judi Dench (Granny), Ciaran Hinds
(Pop) PRODUKTION TKBC, UK 2021 DAUER 98 Min. VERLEIH Universal
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Statt einer prominenten Nase hat Cyrano in dieser Neuverfilmung

des klassischen Biihnenstiicks eine nicht so prominente Statur. Nach wie
vor verfiigt er aber liber eine feine Schreibe und Hauptdarsteller Peter
Dinklage lber ein grossartiges Schauspieltalent.

Bei seinem ersten Auftritt
hért man ihn zunéchst nur: Eine
Stimme aus dem Off, die dem Schau-
spieler, der gerade auf der Biihne
seinen Monolog vortrégt, jedwedes
Talent abspricht.

Von grossem Selbstbewusst-
sein zeugt diese Attacke, umso iiber-
raschter ist man dann, wenn die Per-
son zu sehen ist, denn Cyrano ist
nicht von grosser Statur.

VON JOE WRIGHT

CYRANO

Dass er nicht nur iiber eine scharfe
Zunge, sondern auch iiber ein schar-
fes Schwert verfiigt, erfahren wir
gleich darauf, wenn es auf der Biih-
ne zu einer handgreiflichen Ausei-
nandersetzung der Kontrahenten
kommt. Deren Ausgang zeigt, dass
das Komische und das Tragische
hier eng beieinander liegen.

Trotz dieser doppelten Bega-
bung wird Cyrano von Selbstzwei-
feln geplagt. Aufgrund seiner Klein-
wiichsigkeit hilt er sich nicht fiir

wiirdig, Roxanne (seiner besten
Freundin seit Kindestagen) seine
Liebe zu gestehen.

Cyrano, das war bislang der
mit der grossen Nase. Das Theater-
stiick von Edmond Rostand, erst-
mals 1898 aufgefiihrt, ist ein Klas-
siker, seine Titelfigur ein tragischer
Held, der sich aufgrund seines Aus-
sehens flir unwiirdig hilt, seiner
grossen Liebe den Hof zu machen
- und stattdessen fiir einen anderen
Mann, der weit weniger eloquent ist
als er selber, die Rolle des Ghost-
writers iibernimmt, fiir ihn Liebes-
briefe an die Frau verfasst, die er
doch eigentlich in seinem eigenen
Namen schreiben sollte.

Die falsche Nase erwies sich
durchaus als attraktive (und preis-
gekronte) Herausforderung fiir
Schauspieler, davon zeugen die drei
bekanntesten Verfilmungen des
Biihnenstiicks: José Ferrer brach-
te Cyrano 1950 einen Oscar ein,
Gérard Depardieu (1990 unter der
Regie von Jean-Paul Rappeneau)
konnte neben dem Oscar noch zahl-
reiche weitere Preise einheimsen,
und Steve Martin (der die Rolle in
dem 1980 in die Gegenwart versetz-
ten Roxanne verkorperte) konnte
immerhin zwei Kritiker:innenpreise
und einen weiteren fiir seine Dreh-
buchadaption verbuchen.

Fiir ihre musikalische Neuad-
aption im Theater ersetzt die Auto-
rin Erica Schmidt die grosse Nase
durch die Kleinwiichsigkeit des Pro-
tagonisten und verleiht dem Ganzen
einen bodenstédndigen Realismus,
dem auch das Spiel der drei Haupt-
darsteller:innen verpflichtet ist. Man
konnte das Werk auch als einen Lie-
besbrief Schmidts an ihren Ehemann

Peter Dinklage lesen, der die Rolle,
ebenso wie seine Filmpartnerin
Haley Bennett, bereits auf der Biih-
ne verkorpert hat.

Die Verbindung zwischen
dem physischen Unterboden des
Films und der kunstvollen Inszenie-
rung, die sich immer wieder in luf-
tige Hohen erhebt, kulminiert, wenn
die Truppen spéter in den Krieg zie-
hen. Der Film zeigt sie im verschnei-
ten Gebirge, wo in einer Kampfpau-
se Briefe nach Hause geschrieben
werden, und macht klar, dass fiir
einige der Soldaten dies das letzte
Lebenszeichen an ihre Angehorigen
und Geliebten in der Heimat sein
wird. Drei Soldaten intonieren dazu
ein eindringliches Lied, einer von
ihnen ist, wie der Nachspann besté-
tigt, tatsdchlich der Musiker Glen
Hansard, einem grdsseren Publi-
kum bekannt geworden durch den
Film Once. Dafiir (der Gesang wur-
de live wihrend des Drehs aufge-
nommen) hat Regisseur Joe Wright
sie tatsachlich in den Bergen um den
Atna antreten lassen.

«The craziest production of
my career» nennt Wright, der mit
intelligenten literarischen Adaptio-
nen wie Pride and Prejudice und
Atonement bekannt wurde, diesen
Film, den er komplett in Sizilien ge-
dreht hat. Ein so aufwéndiges Werk
inmitten der Pandemie zu drehen,
scheint ihn inspiriert zu haben. Ein
Film, der den Zuschauer:innen in
diisteren Zeiten ein Stiick Hoffnung
vermittelt. Frank Arold

START 03.03.2022 REGIE Joe Wright BUCH Erica Schmidt VORLAGE Edmond Rostand KAMERA Seamus McGarvey SCHNITT Valerio Bonelli
MUSIK Aaron Dressner, Bryce Dressner DARSTELLER:IN (ROLLE) Peter Dinklage (Cyrano), Haley Bennett (Roxane), Kelvin Harrison Jr.
(Christian) PRODUKTION Universal Pictures, MGM, Working Title Films, Bron Studios, UK 2021 DAUER 124 Min. VERLEIH Universal
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Mit dem Kometen leben: Adam McKay gibt sich lustvoll dem Zustand der
Apokalypse hin und leistet metaphorische Ubersetzungsarbeit. Was
als Farce gedacht ist, erweist sich als plausible Darstellung der Gegenwart.

Ein Film auf der Suche. Es
braucht ein Narrativ. Denn ein «Et-
was» kommt, das unsere Vorstel-
lungen von dem bedeutet, was sich
Leben nennt. Es muss also erzahlt
werden, damit wir das «Etwas» be-
greifen und die Katastrophe verste-
hen, sie ansatzweise denken kon-
nen, um zu handeln. Zwar geht es
in Don’t Look Up nicht um pandemi-
sche Erfahrungen, auch nicht um

VON ADAM MCKAY

DON’T
LOOKUP

die Klimakrise - und doch leistet
Adam McKay metaphorische Uber-
setzungsarbeit, wenn er darin ei-
nen Kometen Richtung Erde
schickt. Ein Film, der die Warnung
schon im Titel trégt, bei gleichzeiti-
ger Tendenz zur Realitatsverdrén-
gung: Solange wir nicht hochschau-
en, ist doch alles in Ordnung.
Sechs Monate und 14 Tage
bis zum Einschlag, erinnert das
Smartphone von Doktorandin Kate
(Jennifer Lawrence), die den Him-

melskorper zufillig bemerkte und
deren Nachnamen die Entdeckung
deswegen erhielt. «kKomet Dibias-
ky», so rechnet sie mit ihrem Chef,
dem Astronomie-Professor Randall
Mindy (Leonardo DiCaprio) aus,
ist aufgrund der Flugbahn und des
Durchmessers von circa zehn Kilo-
metern eine existenzielle Bedro-
hung. Nun sind Kate und Prof. Min-
dy eben Naturwissenschafter:innen
und nicht Bruce Willis: Sie rufen
erstmal bei der NASA an, wo sie in
der Warteschlaufe festhdngen.

Damit setzt McKay den Ton
fiir einen Film, in dem die For-
scher:innen darum kdmpfen, dass
ihnen in einer multimedialen Of-
fentlichkeit zugehort wird. «Sie
miissen nur eine Geschichte erzéh-
len, moglichst einfach, ohne Ma-
the», wird Prof. Mindy geraten, be-
vor er in einer TV-Show zu Gast ist.
Nach dem Bemerken des Kometen
schldgt Don’t Look Up ein auffallend
rasantes Schnitt-Tempo an, als miiss-
te der Film selbst eine addquate
Haltung zum drohenden Weltenen-
de finden. Uber Close-ups scheint
McKay das Personal und seine Ges-
ten darauf hin abzuscannen, wer
wie mit der Situation umgeht und
wem bei der Einschdtzung der ei-
gentlich unmissverstandlichen Lage
iiberhaupt zu trauen ist.

Denn Don’t Look Up ver-
schiebt die Perspektive auf die Apo-
kalypse mit dem festen Enddatum,
indem nicht die Rettung, sondern
die Interessen hinter der Rettung in
den Fokus geraten. Per Militarflug-
zeug werden Kate und Prof. Mindy
von Michigan nach Washington
gebracht, wo sie auf Présidentin
Orlean (wer sonst: Meryl Streep)

mitsamt Stab und Koksnasen-Sohn-
chen Jason (Jonah Hill) treffen.
Wieder heisst es erstmal: Warten,
denn der Porno-Skandal in der
Partei hat Prioritdt. Da passt so ein
Komet eben nicht recht in den Zeit-
plan der Présidentin.

Prof. Mindy, komplett auf
Xanax abonniert, gefallt sich zu-
nehmend in seiner offentlichen
Rolle als AILF (Astronomer 1'd Like
to Fuck) und betriigt die Ehefrau
mit der durchoperierten Klatsch-
show-Moderatorin (Cate Blanchett);
Ariana Grande und Kid Cudi
schmettern auf dem «letzten Kon-
zert der Welt» eine Pop-Ballade
iiber den Zauber der Wissenschaft;
30% der Amerikaner:innen wollen
laut Umfrage nicht, dass der Komet
unseren Planeten zerstort.

Was McKay als Farce anlegt,
ist nach den medialen Diskursver-
schiebungen a la Trump und in ei-
ner Zeit, wo manche die Existenz
eines weltweit grassierenden Virus
leugnen und Superreiche Welt-
raumtourismus betreiben, erstaun-
lich plausibel. Es mangelt Dont
Look Up nicht an Schérfe in den Di-
alogen und an Genauigkeit des
Drehbuchs, und doch ist der neue
Film von McKay genau dann am
tollsten, wenn die Sprache fehlt.
Immer wieder sind Menschen zu
sehen, die nur stumm in den Him-
mel starren oder auf Apparate. In
allem Zynismus zeigt sich in diesen
Szenen der Weltverbesserer McKay,
der eben doch noch hofft: Auf ei-
nen Blick nach oben, der Erkennt-
nis verspricht und Erlésung von der
Annahme bedeutet, dass wir die
Krone der Schdpfung seien.

Anne Kiiper

START 09.12.2021 REGIE Adam McKay BUCH Adam McKay, David Sirota KAMERA Linus Sandgren SCHNITT Hank Corwin MUSIK Nicholas
Britell DARSTELLER:IN (ROLLE) Jennifer Lawrence (Kate Dibiasky), Leonardo DiCaprio (Randall Mindy), Meryl Streep (Janie Orlean), Jonah Hill
(Jason Orlean) PRODUKTION Hyperobject Industries, Bluegrass Films, USA 2021 DAUER 145 Min. VERLEIH Ascot Elite STREAMING Netflix
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Noch einmal mit Gefiihl! 20 Jahre nach der filmischen Revolution kommt
die Wiederauferstehung der Matrix-Saga. Schafft es der vierte Teil,
die erdriickenden Erwartungen zu erfiillen, oder will die Regisseurin etwas

ganz anderes?

Ein weiteres Sequel, auf das
niemand gewartet hat. Zuallerletzt
Neo alias Thomas Anderson, der
eines Tages ins Biiro seines Chefs
gerufen wird. Thomas soll einen
Nachfolger zu seiner erfolgreichen
Game-Serie entwickeln, der Mut-
terkonzern Warner Bros. will es
so. Aber Halt: Vermischt sich da
nicht gerade etwas? Doch, und das
mit voller Absicht. Denn wenn The
Matrix Resurrections etwas ist,
dann meta.

20 Jahre nach der Matrix-
Trilogie gibt sich Regisseurin Lana
Wachowski im vierten Film der Rei-
he verspielt. Keanu Reeves in seinem
Jesus-Look, dem er seit der John-
Wick-Reihe treu bleibt, schliipft
erneut in die Rolle des Neo, be-
zichungsweise des ahnungslosen
Thomas Anderson. Erneut ist dieser
in der Matrix gefangen und spiirt,
dass etwas nicht stimmt, etwas, das
ihn verriickt macht, «like a splinter
in your mind». Doch statt in einer
generischen Biirowelt sitzt Neo in
einer, in der er mit dem Computer-
spiel «Matrix» Beriihmtheit erlangt
hat und die unserer Realitét wiede-
rum verdammt &hnlich sieht.

Mehr «Bullet Time»

Nun soll er also ein Sequel desig-
nen, und die Kreativsitzung dafiir
wird zur selbstreferenziellen Farce:
«Wir brauchen mehr «Bullet Time»»,
bringt einer aus dem Team es auf
den Punkt (wir werden sie spéter
selbstverstidndlich kriegen). In
selbstironischer Manier wird das
Erfolgsrezept des Originals analy-
siert, ein Drehbuchentwurf fir
«Matrix 4» herumgereicht und
krampfhaft versucht, einen neuen
Spin fiir die Fortsetzung herauszu-
schélen. Ein Satz, der nicht nur fiir

die Welt im Film gilt, sondern auch
fiir die Realitét. Meta eben.
Diesem Anfang des Films ist
ein Humor eigen, der neu ist fiir
die Reihe und erst erfrischend
wirkt, sich leider aber allzu schnell
abnutzt und im Tonfall zu sehr an
die allgegenwirtigen Marvel-Ver-
filmungen erinnert, die in The Ma-
trix Resurrections ironischerweise

VON LANA WACHOWSKI

THE MATRIX
RESURRECTIONS

im gleichen Atemzug kritisiert wer-
den. Wiahrend The Matrix mit sei-
nem Genre-Mash-up ein kunstvol-
les, philosophisch-religidses
Versatzstiick war und die Fortset-
zungen Reloaded und Revolutions
ganz auf archaischen Freiheits-
kampf setzten, strotzt The Matrix

Resurrections vor postmoderner,

ausgestellter Gemachtheit, die den
Film {iber weite Strecken tragt,
aber leider doch zu inkonsequent

umgesetzt ist, als dass die Mise-en-
Abyme der Welt in der Welt iiber
die vierte Wand in die Kopfe der
Zuschauenden zu springen ver-
mochte - eine vertane Chance.
Neo ist auf alle Fille ganz
schon verwirrt. Ist die Matrix nun
einfach in seinem Kopf? Also wirk-
lich nur seinem Kopf? Eine Welt,
die er als Game erschaffen hat?

Oder lebt er tatsédchlich in einer
Computersimulation? Um sich
nicht in scheinbar psychotischen
Episoden zu verlieren, schluckt er
massenhaft blaue Pillen und be-
sucht regelméssig einen Therapeu-
ten (Neil Patrick Harris). Natiirlich
niitzt das bei all den plottreibenden
Reminiszenzen, von Motpheus
iiber Agent Smith bis hin zu Trinity
(zum Gliick auch wieder Carrie-
Anne Moss), nichts. Noch einmal



muss Neo also seinen Geist befrei-
en und die wahre Welt wiederent-
decken.

Auf dem Weg dahin fréhnt
Wachowski in Riick- und Uberblen-
dungen, Reinszenierungen, Anspie-
lungen und Gastspielen aus dem
Matrix-Inventar der Auferstehung
oder eben Resurrection. Manchmal
ist das gelungen. Etwa wenn die
Schliisselszene mit der roten und
der blauen Pille dekonstruiert wird,
passend inszeniert auf einer Thea-
terbiihne, das Original im Hinter-
grund projiziert. Ungliicklicher ge-
raten sind dagegen andere Griffe in
die Mottenkiste, wie das neuerli-
che, unfreundliche Zusammentref-
fen mit dem Merovingian (Lambert
Wilson), inzwischen ein herunter-
gekommener Clochard, der unver-
hohlen mit mehr Sequels und Spin-
offs droht.

Fragwirdige
Plot-Twists

Diesen aneinandergereihten Revue-
nummern wird leider die Kohérenz
der Erzéhlung geopfert. Was zum
Beispiel genau die Motivation des
zur unwichtigen Nebenfigur um-
programmierten Agent Smith ist,
bleibt reichlich obskur. Oder auch,
weshalb Neo (ausserhalb der knall-
harten kommerziellen Logik der
echten Warner Bros.) in seinem
mentalen Gefdngnis zu einer Trau-
mata triggernden Fortsetzung ge-
trieben wird. Da hilft auch die Post-
moderne nicht weiter. Entweder
wird hier auf ein weiteres Sequel
hingearbeitet, oder der gute Smith
musste einfach der Vollstandigkeit
halber auftauchen.

Natiirlich schafft es unser
Held letztlich unbeschadet aus den
Féngen des Programms. Alles also
gut soweit? Keineswegs, schliess-
lich braucht auch der zweite Teil
des Films noch eine blockbusterge-
rechte Handlung. Diese kommt in

FILM

Form der Rettung von Trinity, die
ebenfalls unter den Vorzeichen psy-
chologischer Zwénge in der Matrix
gefangen gehalten wird. Einem epi-
schen Actionthriller gerecht, wird
sodann ein komplexer Plan ge-
ziickt, der unweigerlich zu geféhr-
lichen, zeitkritischen Action-Mano-
vern, Massenszenen - die den
Covid-Safety-Verantwortlichen
schlaflose Nachte bereitet haben
diirften - und ganz vielen Gefiih-
len fiihrt. Schliesslich fusst die gan-
ze Erzéhlung auf den explosiven
Emotionen, die freigesetzt werden,
wenn Neo und Trinity sich nahe
kommen.

Gefiihle sind aber nicht nur-
zentral im Film, weil die Liebesbe-
ziehung zwischen Neo und Trinity
im Fokus steht. Lana Wachowski
sagte zu ihrem neusten Werk, dass
sie alle ihre Filme von den Gefiih-
len her denke und dass sie das Herz,
mit dem sie zuvor Cloud Atlas und
die Netflix-Serie Sense 8 gemacht
habe, in das Matrix-Universum
habe bringen wollen. Die physische
und physikalische Grenzen iiber-
windende Liebe zwischen Individu-
en bildet in diesen beiden Werken
der Wachowskis schliesslich den
Kern der Erzéhlung.

Den verdnderten Anspruch
der Regisseurin, der wohl stark mit
ihrer personlichen Geschichte und
Wandlung zwischen der Trilogie
und deren Fortsetzung zusammen-
hdngt, spiirt man {iber weite Stre-
cken des Films. Der achtsame und
fluide Umgang zwischen - das
Wort passt nirgends besser - wo-
ken Maschinen, Menschen und
Programmen in allen Formen und
Farben, die sich eine neue Welt
bauen, in der Harmonie herrscht
und wieder Erdbeeren wachsen
kénnen, ist Zeugnis davon. Die
«echte» Welt von Mensch und Ma-
schine jenseits der Matrix ist ein
kleines Paradis fiir die progressiven
Paradigmen der Gegenwart.

73

Regenbogenmatrix

Wer jetzt befiirchtet, dass die gute
alte Matrix zu einem politisch kor-
rekten Kuschelmarathon verkom-
men ist, behélt nur zur Halfte
Recht, auch wenn die Guten -
Spoiler - ohne Ausnahme im ent-
scheidenden Moment gerettet wer-
den. Bei zweieinhalb Stunden
Laufzeit kommen auch die Cyber-
punk-Fans, die den harten Lack-
und-Leder-Internetlook der ausge-
henden Neunzigerjahre vermissen,
auf ihre Kosten.

Langweilen werden sich hin-
gegen Philosoph:innen, die sich
eine tieferschiirfende Fortsetzung
der platonischen Versuchsanord-
nung des ersten Films erhofften.
Vielleicht holen Warner Bros. und
Lana Wachowski diese in einer wei-
teren Fortsetzung wieder an Bord,
wenn es darum gehen kdnnte, wie
man den idealen Staat program-
miert und wer darin das Sagen ha-
ben soll. Dass an dessen Himmel
ein Regenbogen strahlen wird, ist
aber schon mal gesetzt. Michael Kuratii

START 23.12.2021 REGIE Lana Wachowski BUCH Lana Wachowski, David Mitchell, Aleksandar Hemon KAMERA Daniele Massaccesi, John Doll
SCHNITT Joseph Jett Sally DARSTELLER:IN (ROLLE) Neo (Keanu Reeves), Trinity (Carrie-Anne Moss), The Analyst (Neil Patrick Harris), Jessica
Henwick (Bugs), Jada Pinkett Smith (Niobe) PRODUKTION Warner Bros.,, Silver Pictures u.a., USA 2021 DAUER 148 Min. VERLEIH Warner Bros.
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Fred Baillif zeigt ein alternatives Wohnprojekt, in dem soziale Ordnungen
wie Familie und Freundschaft neu erlernt werden miissen. Unterdessen
greift der Film selbst auf klare Strukturen zuriick, um mit seinem weiblichen

Personal umzugehen.

Es geht gleich «zur Sache» in
La Mif, als sich die Figuren wihrend
der Erdffnungssequenz anschreien
und schubsen; ein Film, der mit ei-
nem Zerwiirfnis beginnt, und doch
muss es ein Davor gegeben haben,
das die handfeste Auseinanderset-
zung ausloste und nach dem es sich
suchen ldsst, ein Grund, der ausfin-
dig gemacht, der im besten Fall be-
hoben werden kann. «Zur Sache»

VON FRED BAILLIF

LA MIF

wird dieser Film also erst noch kom-
men, wenn er sich in Bewegung
setzt, um iiber koordinierte Zeit-
spriinge und Szenenwechsel den
Blick auf einen Anfang zu erneuern.

So chaotisch La Mif in der
ersten Einstellung ndmlich wirken
mag, so sehr ist der Film von Fred
Baillif an Strukturen interessiert.
Ein Heim in der Westschweiz dient
als Schauplatz fiir eine alternative
Ordnung, innerhalb deren Mad-
chen verschiedener Altersstufen

gemeinsam wohnen. Zu Beginn ist
ein einziger Junge dabei - er verldsst
das Wohnprojekt aber, nachdem er
und Audrey (Anais Uldry) mitein-
ander geschlafen haben. Denn zwi-
schen den beiden Teenagern liegen
drei Jahre und ein Gesetz, das Au-
dreys schnelle Nummer - halb aus
Lust, halb aus Langeweile gesche-
hen - mit dem minderjéhrigen Mit-
bewohner verbietet. Eine Betreuerin
informiert die Polizei. Unterdessen
wird bei den jungen Frauen disku-
tiert: War das wirklich einvernehm-
lich? Muss Audrey jetzt gehen?

Einfach ist es nicht bei Baillif,
der selbst Sozialarbeit studierte
und zuvor {iberwiegend dokumen-
tarisch drehte. Mit den Laiendar-
steller:innen entwickelte er das
Drehbuch, die Dialoge, wuchtige
Prozesse der Emanzipation und des
Aushandelns vom Zusammenleben
in der Einrichtung, sind improvi-
siert. La Mif ist ein Film der Kon-
frontation, der abseits der lauten,
groben Momente zusétzliche Qua-
litaten in den Szenen entwickelt.

«Wir alle, wir sind jetzt eine
Familie», stellt Alison einmal fest.
Was in anderen Beitrégen eines so-
zialpadagogischen Kinos eine Flos-
kel ist, dhnelt bei Baillifs Ensemble-
film stéarker einer Aufgabenstellung
a la doing family. Das filmische Per-
sonal bringt Erfahrungen von Ge-
walt und sexuellem Missbrauch
mit, die das Konstrukt «Familie»
zerstort haben. Folglich lassen sich
in La Mif Menschen dabei beobach-
ten, wie sie fiir sich entwerfen, was
eine Familie sein kénnte und wel-
che Rollen sie in diesem Vorstel-
lungsbild spielen wollen. Nicht im-
mer lduft das reibungslos ab.

Als ice breaker funktioniert die Fra-
ge «Und, warum bist du hier?», mit
deren Hilfe sie iiber die traumati-
schen Erfahrungen, iiber Einsam-
keit und Suizidgedanken ins Ge-
sprich kommen. Baillifs Film
nimmt sich dafiir die Zeit, lasst lau-
fen, hiipft mit den Figuren von ei-
nem Stein zum néchsten, den das
Leben ihnen in den Weg legt. La Mif
ist beeindruckend, weil er von der
Arbeit zeugt, die es bedeutet, Ver-
standnis und Ermutigung zu ler-
nen, um Widerstanden entgegen-
treten zu kénnen.

All das wird anhand klar
komponierter Kapitel erzahlt, die
einzelne Personen, einmal ein Paar,
in den Fokus riicken. Konsequent
greift der Film dabei auch auf die
Perspektive derjenigen zuriick, die
als Betreuer:innen in der Einrich-
tung arbeiten. Das letzte Kapitel
widmet sich also Direktorin Lora
(Claudia Grob), die ihren Schiitz-
lingen in Einigem néhersteht, als sie
es vielleicht zugeben mdchte. Was
parallel passiert, tiberfithrt Baillif
durch die Kapitel in ein filmisches
Nacheinander. Szenen werden aus
anderen Perspektiven wiederholt
und ergénzt, weitere Perspektiven
auf das, was es zu sehen gibt, nach
und nach entfaltet. Wir springen
zuriick und wieder voraus. Die Fi-
guren in diesem Film bekommen
Chancen, zweite, dritte, vierte Ge-
legenheiten, sich uns zu zeigen, mit
uns «zur Sache» zu kommen, wenn
schon die niachste Runde « Wahrheit
oder Pflicht» beginnt. Anne Kiiper

START 17.03.2022 REGIE, BUCH, SCHNITT Fred Baillif KAMERA Joseph Areddy MUSIK Grégoire Maret DARSTELLER:IN (ROLLE) Claudia Grob
(Lora), Anais Uldry (Audrey), Kassia Da Costa (Novinha), Amélie Tonsi (Alison), Amandine Golay (Caroline) PRODUKTION Fresh Pod, CH 2021
DAUER 111 Min. VERLEIH Aardvark Film Emporium
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Genau wie das Modelabel Gucci selbst wartet Ridley Scotts Film liber die
italienische Dynastie, die hinter dem Label steht, mit Extravaganz und
einer ironischen Lust an «Fakeness» auf. Eine Geschichte zwischen Mord,

Gier und Glamour.

Das wiederbelebte Fashion-
label Gucci brachte vor Kurzem
eine ironische Kollektion auf den
Markt. Auf Taschen, Schuhen und
Kleidungsstiicken im klassischen
Gucci-Design prangen in riesigen
grell-gelben Buchstaben die Worte
«FAKE» bzw. «NOT». So macht
man aus dem Ruf, das meistkopier-
te Label der Welt zu sein, noch ein
gutes Geschift. Hinter der Idee

VON RIDLEY SCOTT

HOUSE OF
GUCCI

steht die Geschichte des Hauses
Gucci in a nutshell: auf der einen
Seite ein Traditionsunternehmen,
das Wert legt auf seine hochwerti-
gen Materialien und ein kultiviertes
Image, auf der anderen ein hem-
mungslos expandierender Kon-
zern, der sich nicht darum schert,
wenn unterwegs auch ein bisschen
Ramsch entsteht. Ridley Scotts
House of Gucci erzéhlt den Nieder-
gang der Familiendynastie anhand
dieser beiden gegensitzlichen Pole.
Der Film hat viel zu tun mit dem
«Fake/Not»-Design: das Grelle, die

Ubertreibung, die Selbstironie, der
Hang zu einfachen Botschaften, die
Versalien, der Spass.

Anfang der Siebziger ist fiir
Patrizia Reggiani, die im Lastwa-
gen-Unternehmens ihres Vaters als
Sekretérin arbeitet, die Bithne viel
zu klein. Mit ihrer kernigen Exzen-
trik sprengt sie anfangs noch jedes
Bild. Als sie auf einer Kostiimparty
in Mailand dem angehenden An-
walt Maurizio begegnet, féllt die
Liebe mit dem Namen Gucci vom
Himmel. Dem schiichternen jun-
gen Mann muss zwar erst noch ein
bisschen nachgeholfen werden,
doch dann nimmt er fiir die Ehe mit
ihr sogar den Bruch mit dem Vater
Rodolfo in Kauf. Der Familienpat-
riarch missbilligt die Verbindung
mit Patrizia, die einen Klimt nicht
von einem Picasso unterscheiden
kann, Klassendiinkel mischt sich
mit Behiiterinstinkten - «she is af-
ter your money».

Der Untertitel der Roman-
vorlage, auf der House of Gucci ba-
siert, fasst die Elemente des Films
zusammen: «A Sensational Story of
Murder, Madness, Glamour, and
Greed». Als Aldo, Rodolfos Bruder,
Maurizio wieder zuriick in die Fa-
milie bringt - der eigene Sohn Pao-
lo ist fiir ihn ein Idiot und taugt
auch fiir Scott nur zur Karikatur -
versucht Patrizia ihrem Mann die
Vorherrschaft in der Firma zu er-
kdmpfen. Stindig werden Plidne
ausgeheckt, werden irgendwelche
Papiere vor die Nase gelegt und Un-
terschriften erzwungen. Die durch
Intrigen verursachten Briiche in-
nerhalb der Familie beschidigen
aber auch die Beziehung. Der vor-

laufige Tiefpunkt erfolgt an Weih-
nachten: Die Stimmung ist frostig,
Patrizia schenkt ihrem Mann einen
Giirtel, seine Fantasie hat gerade
mal fiir eine Geschenkkarte bei
Bloomingdale’s gereicht. Schliess-
lich verldsst Maurizio seine Frau
fiir eine andere, wenig spéter muss
er unter finanziellem Druck seine
Anteile an ein US-bahrainisches In-
vestmentunternehmen verkaufen.
72 Jahre nach der Unternehmens-
griindung durch Guccio Gucci zer-
bricht die Union von Familie und
Modehaus.

Als Blick in eine unheilvolle
Zukunft sieht man Maurizio und
Patricia einmal beim Besuch einer
Modeschau von Versace: Gianni
Versace wird 1997 erschossen,
Maurizio Gucci zwei Jahre zuvor.
Patrizia, in Verzweiflung und Rach-
sucht von der TV-Wahrsagerin Pina
angefeuert, gibt den Mord in Auf-
trag. Scott ist jedoch weniger an
True Crime und Modewelt interes-
siert als an den dynastischen Macht-
und Intrigenspielen der Seifenoper.
Achtzigerjahre-Pop und schmet-
ternde Opernarien werden ebenso
aufgefahren wie Englisch mit wild
wuchernden italienischen Akzen-
ten, auch die Schauspielstile sind
ein fréhlicher Mix aus seriéser Cha-
rakterstudie (Adam Driver), alber-
ner Farce (Jared Leto) und Lady
Gagas ganz eigener Kategorie von
Uberspanntheit und Turbulenz.
Die Disparitdt mag vielleicht nicht
immer gewollt sein, macht aber ab-
solut Sinn: Die unterschiedlichen
Triebkrifte des Hauses Gucci konn-
ten kaum treffender erzihlt sein.
Esther Buss

START 02.12.2021 REGIE Ridley Scott BUCH Becky Johnston, Roberto Bentivegna, Becky Johnston VORLAGE Sara Gay Forden KAMERA
Dariusz Wolski SCHNITT Claire Simpson MUSIK Harry Gregson-Williams DARSTELLER:IN (ROLLE) Patrizia Reggiani (Lady Gaga), Maurizio
Gucci (Adam Driver), Aldo Gucci (Al Pacino), Radolfo Gucci (Jeremy Irons), Paolo Gucci (Jared Leto) PRODUKTION BRON Studios, MGM,
Scott Free Productions, Universal Pictures, USA 2021 DAUER 158 Min. VERLEIH Universal
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Genau im richtigen Moment scheint Pablo Larrains Spencer liber die
Leinwand zu flimmern: Das Interesse an der ungliicklichen Monarchin
scheint gerade griésser denn je. Kristen Stewart mimt sie mit der

notwendigen Tragik.

Goodbye, England’s Rose.
Der Tod von Princess Diana gehort
zu diesen auserwahlten weltpoliti-
schen Ereignissen, an die wir uns
fast alle erinnern kénnen. Und seit
damals, seit 1997, scheint die Fas-
zination fiir die Lieblingsprinzessin
der Brit:innen kaum nachgelassen
zu haben. Oder ist sie kiirzlich so-
gar erstarkt? Vielleicht im Zuge un-
serer kulturellen Werteumwiélzung;
nun, wo man iiber die Machtstruk-
turen scheinbar differenzierter den
je nachdenkt, verstehen wir die
Prinzessin von Wales vielleicht
noch besser.

Anyway: Genau im richtigen
Moment scheint Pablo Larrains
Spencer nun auf die Leinwand zu
kommen. Zu einer neuen Wahrneh-
mung der tragischen Prinzessin
passen dann auch die ersten Film-
minuten, in denen wir Diana sehen:
Am Steuer eines flitzigen Cabrio-
lets, lautet die erste Dialogzeile aus
ihrem Mund «Where the fuck am
I» - alles so gar nicht royal, weder
das Gefdhrt noch das Fluchen.
Nach ihrer Irrfahrt kommt sie viel
zu spét beim Palast an, wo man sie
bereits mit hochgezogener Augen-
braue fiirs Weihnachtsfest erwar-
tet. Dass sie und Charles nicht
gleichzeitig erscheinen, ist jedem
aufgefallen.

Der Film baut génzlich auf
dieser Dramatik auf. Langgezogen
sind die Szenen, in denen nur vor-
wurfsvolle Blicke ausgetauscht wer-
den, Diana - die Queen - Charles
- wieder die Queen - nochmals
Diana. Das weibliche Leiden steht
in Spencer im Vordergrund: Diana
scheint an ihrer Perlenkette fast zu
ersticken. Lieber wiirde sie Schwarz

tragen als das salbeigriine Kleid,
das die Bedienstete und Anvertrau-
te Maggie (Sally Hawkins) fiir sie
vorbereitet hat. Besonders die mu-
sikalischen Kompositionen erschei-
nen zum Herausstreichen der Emo-
tionen zentral: Die Streicher
erklingen selbst wie Gequilte, wih-
rend Diana nach Luft ringt. Als Zu-
schauer:in wird man auch etwas
atemlos, denn Princess Di kann in

VON PABLO LARRAIN

SPENCER

keiner einzigen Szene, nicht einmal
im Zusammensein mit ihren gelieb-
ten S6hnen, entspannt sein. Die
Tranen stehen ihr selbst dann in den
Augen, ihre Stimme klingt erstickt.

Die Besetzung mit Stewart
passt in jedem Sinne: Auch ihr denkt
man seit ihrer Durchbruchs-Rolle
als Romantic Lead in der Twilight-
«Saga» (2008-2012) eine Verken-
nung, ein missverstandenes Leben
zu. Zu ungliicklich sah sie auf den
Paparazzi-Fotos aus, und gross war

der mediale Skandal um sie, als sie
ihren Co-Star und Kurzzeit-Boy-
friend Robert Pattinson damals be-
trogen haben soll. How dare she.
Der heimliche Verdacht, dass hin-
ter dem Vampirtraum «Bella Swan»
eigentlich eine verletzte, kiinstleri-
sche Seele steckt, verstirkte sich
seither dank interessanteren Film-
rollen wie in Personal Shopper
(Olivier Assayas, 2016) oder Se-
berg (Benedict Andrews, 2019).
Spencer scheint es bei der Beset-
zung von Stewart also weniger um
visuelle Proximitét von Schauspie-
lerin und historischem Vorbild zu
gehen (Stewart erkennt man jeder-
zeit unter dem ikonischen blonden
Kurzhaarschnitt). Stattdessen spielt
Stewart die Prinzessin eben mit je-
ner Distanziertheit, jener Zerbrech-
lichkeit, wie man die echte Diana
noch von den Fernsehaufnahmen
aus den Neunzigern kennt. Aufge-
bracht, dahinter tieftraurig -das
scheint die beiden Frauen ohnehin
zu vereinen.

Auch die, denen das alles
nicht zusagt, diese Verwandtschaft
weiblichen Leidens; selbst jene, die
Spencer wegen des manikiirten
Looks sehen mochten, der die Se-
rien und Filme iiber das Konigs-
haus prégt, mit den zurechtgestutz-
ten Buchsbdumen in den geo-
metrischen Gérten, den schéonen
Eingangshallen und herrschaftli-
chen Essrdumen, kommen auf ihre
Kosten. Es mag Diana gar nicht ge-
fallen, wie poliert es bei den Royals
aussieht - den Kinozuschauer:in-
nen schon. selina Hangartner

START 13.01.2022 REGIE Pablo Larrain BUCH Steven Knight KAMERA Claire Mathon SCHNITT Sebastian Sepulveda MUSIK Jonny Greenwood
DARSTELLER:IN (ROLLE) Kristen Stewart (Diana), Timothy Spall (Major Alistar Gregory), Maggie (Sally Hawkins) PRODUKTION Shoebox Films,
Komplizen Film u.a;; DE/CL/UK/USA 2021 DAUER 111 Min. VERLEIH DCM
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Aus dem Wunderland Los Angeles erzahlt der Kultregisseur seine neueste
Liebesgeschichte. Und schélt aus dem explosiven Schauspielduo Haim/Hoffman
eine poppige Schwelgerei heraus, die begeistert.

Gary Valentine ist sich seiner
Sache ziemlich sicher. Das wire
wohl nicht jeder 15-Jdhrige, der ein
bisschen zu viel Speck auf den
Hiiften und Pickel im Gesicht hat.
Fiir die Frisur kann er wohl nichts,
das sind halt einfach die Siebziger.
Als er jedenfalls die einige Jahre &l-
tere Alana auf dem Schulhof an-
spricht, siecht man schon, welches
Talent in diesem Teenager - und im

VON PAUL THOMAS ANDERSON

LICORICE
PIZZA

o\ $ o

Schauspielduo Alana Haim/Cooper
Hoffman - steckt. Seine besten Tage
als Kinderschauspieler hat Gary
zwar schon hinter sich, doch das
Ende einer Gelegenheit sieht er nur
als Sprungbrett fiir die néchste. In-
sofern ist er so etwas wie die Ver-
korperung des American dream.
Passend dazu strotzt die Liebesge-
schichte zwischen Alana und Gary,
die uns Paul Thomas Anderson in
Licorice Pizza erzéhlt, vor poppiger
Americana.

Doch kurz zuriick zu dieser
ersten Szene, der als Auftakt schon

alles an Dynamik innewohnt, was
uns in den ndchsten zwei Stunden
erwartet. Auf der einen Seite steht
Gary mit seiner Mission, Alana zu
bezirzen, auf der anderen Seite
Alana, die nichts so recht mit ihrem
Leben anzufangen weiss; zurzeit ar-
beitet sie als Assistentin des Schul-
fotografen. Ganz sicher weiss sie
aber, dass sie keinen Minderjdhri-
gen daten will.

Doch Gary lasst nicht locker,
und die beiden schreiten bei ihrem
ersten Treffen durchs Schulgelénde,
wo gerade Fotos der Schiiler:innen
gemacht werden. Auf dem Weg er-
fahrt Alana von ein paar weiblichen
Fans von Garys Schauspielkarriere,
sein Foto wird geknipst, und am
Ende sagt sie zu, sicher nicht in der
Bar aufzutauchen am Abend - und
kommuniziert wie noch so oft genau
das Gegenteil. Gary tritt in das gleis-
sende Licht L.A.s und Alana zuriick
in die Turnhalle. Dort gibt ihr Chef,
der Fotograf, ihr einen Klaps auf
den Hintern, der, also der Klaps,
stellvertretend fiir all den Machis-
mus alterer Herren steht, mit dem
sie sich in der Folge noch auseinan-
dersetzen muss.

Von diesem Moment an dreht
der Film immer weitere Schlaufen
in der Beziehung dieses fiir einander
geschaffenen und sich doch stets sa-
botierenden Paares, das mit ein paar
Sidekicks und findigen Geschifts-
ideen durch das San Fernando Val-
ley, das L.A. der Reichen und Be-
rithmten, der Exzentrischen und
Durchgeknallten rennt. Das ist ganz
wortlich zu nehmen, denn durch
Strassenziige gerannt wird hier so
oft wie sonst nur in Musicals. Im

verzettelten Valley muss das ziem-
lich anstrengend sein, und drama-
turgisch ergibt es eigentlich nur zur
dargestellten Olkrise Sinn (die auch
gleich Garys und Alanas erstes Ge-
schaft mit Wasserbetten zunichte
macht). Man lasst sich von diesem
Gimmick aber genauso mitreissen
wie vom Soundtrack, der randvoll
mit Hits aus der Zeit ist.

Licorice Pizza reitet im Ga-
lopp von erfrischendem Einfall (zu-
oberst: Alanas halsbrecherische Tal-
fahrtim Transporter riickwérts, auf
leerem Tank) zu peinlich-ber{ihren-
dem Ausfall (gldnzend: Filmlegende
Sean Penn als Filmlegende William
Holden). Anderson erweist sich ein-
mal mehr als Meister im Schaffen
von Kultfilmen mit dem Héndchen
fiir Charakterschauspieler:innen.
Wie so oft bei seinen verspielten Fil-
men tritt man auch hier mit dem
Gefiihl aus dem Kino, etwas Gros-
sartiges gesehen zu haben, ohne ge-
nau zu wissen, ob der Film denn so
etwas wie eine Botschaft hat.

Das kann man leicht fiir af-
fektiertes, selbstverliebtes Kino hal-
ten, nur gelingt es Anderson dies-
mal, den Bogen rund zu machen wie
kaum zuvor. Wem der Froschregen
in Magnolia einen Tick zu biblisch-
pathetisch und Inherent Vice insge-
samt zu kryptisch-cool war, wird die-
ser neusten Iteration Paul Thomas
Andersons Geschichten aus dem
San Fernando Valley begeistert ap-
plaudieren konnen. Michael Kuratii

START 20.01.2022 REGIE, BUCH Paul Thomas Anderson KAMERA Paul Thomas Anderson, Michael Baumann SCHNITT Andy Jurgensen
MUSIK Jonny Greenwood DARSTELLER:IN (ROLLE) Alana Haim (Alana), Cooper Hoffman (Gary), Mary Elizabeth Ellis (Anita), Tom Waits (Rex Blau),
Sean Penn (William Holden), Bradley Cooper (Jon Peters) PRODUKTION Bron Studios, Focus Features, Ghoulardi Film, USA/CAN 2021

DAUER 133 Min. VERLEIH Universal



79

FILM

uosiapuy sewoy ined 120z BZZ|4 92110217



80

Etienne (Kad Merad), ein Schau-
spieler, der seit Jahren nicht mehr
auf der Biihne stand, probt mit Ge-
fangnisinsassen Becketts «Warten
auf Godot». Nach anfédnglichen
Schwierigkeiten machen alle be-
geistert mit, und die Inszenierung,
aufgefiihrt in einem Theater in
Lyon, wird ein voller Erfolg. Die
Truppe begibt sich auf Tournée
durch Frankreich, und doch blei-
ben die Gefangenen bei allem
Ruhm Gefangene - mit Fluchtge-
danken.

Der Film von Emmanuel
Courcol basiert auf einer wahren
Geschichte, die sich 1986 in Schwe-
den zugetragen hat. Man denkt an
Cesare deve morire (2012) der Ta-
viani-Briider, die Insassen eines ro-
mischen Gefingnisses beim Shake-
speare-Spielen dokumentierten.

KRITIK

Bei den Tavianis wurde das Ge-
féangnis zur Bithne und die Mise en
Scéne zur Zelle, verschwammen
Realitdt und Spiel, entstand die

VON EMMANUEL COURCOL

UN
TRIOMPHE

Freiheit und Weite des Shakes-
peare’schen Universums aus der
Enge heraus. In Courcols Film hin-
gegen bleiben Gefangnis und Thea-
ter getrennt, verschafft das leere
Versprechen der Hochkultur Men-
schen ohne Perspektive nur kurze
Ausfliige in eine Welt, an der sie
doch nicht teilhaben diirfen. Ein-
mal nur verwandeln auch Etiennes
Schauspieler den Knast in eine
Biihne, rufen sich nachts durch die
Gitterfenster ihre Repliken zu. Es
ist die freieste Szene des Films, der,
bei allen komischen und rithrenden
Momenten, ein dumpfes Gefiihl
der Ohnmacht im Umgang mit die-
sen Marginalisierten reproduziert,
mit denen die Gesellschaft nach
ein paar denkwiirdigen Auftritten
nichts mehr anzufangen weiss.
Philipp Stadelmaier

START 2312.2021 REGIE Emmanuel Courcol BUCH Emmanuel Courcol, Khaled Amara, Thierry de Carbonniéres KAMERA Yann Maritaud
SCHNITT Guerric Catala MUSIK Fred Avril DARSTELLER:IN (ROLLE) Kad Merad (Etienne Carboni), David Ayala (Patrick Le Querrec),
Lamine Cissokho (Alex) PRODUKTION Agat Films & Cie, Les Productions du Ch'timi, F 2021 DAUER 105 Min. VERLEIH Filmcoopi

VON FRANK MATTER

PARALLEL
LIVES

Frank Matter ist am 8. Juni 1964
im beschaulichen Sissach in der
Schweiz geboren. Schnell schniirt
ihm die Enge der behiiteten Kind-
heit die Luft ab. Beseelt von gros-
sen Idealen, geht es hinaus in die

Welt. Wahrend sich dieses Leben
entspinnt, tragen sich in diesen
Jahrzehnten grosse Ereignisse zu -
von der Mondlandung bis zu 9/11.

Was aber haben diese Mar-
kierungen der Geschichte mit uns
zu tun? Wie ist Frank Matter zu
dem geworden, der er heute ist?
Diesen Fragen geht der Filmema-
cher in radikal subjektiver Weise
nach, indem er seine eigene Ge-
schichte mit den Lebensgeschich-
ten von vier fremden Menschen
iberblendet. Vor dem Hintergrund
der historischen Gegebenheit sucht
Matter in einfithlsamen Portrits
nach Ahnlichkeiten in den Unter-
schieden. Das Besondere daran ist,
dass alle am selben Tag geboren
wurden; jedoch an vollig anderen
Orten.

Parallel Lives ist von der phi-
losophischen Frage danach beseelt,

was uns alle verbindet, ohne in Pa-
thos und Kitsch abzudriften. Viel-
mehr durchzieht den Film eine zar-
te Melancholie des Uber- und des
Erlebens, deren Bilder oftmals
doch sehr nahe beieinander liegen.
Das héngt vor allem mit dem Er-
zihler aus dem Off zusammen, der
die Perspektive des Filmemachers
ausdriickt. Wéahrend den Gespri-
chen mit den Protagonist:innen
eine suchende Offenheit inne-
wohnt, haben wir es hier mit einem
ausformulierten Monolog zu tun,
der das biografische Puzzle etwas
zu gefillig ineinanderfiigt; den Zu-
schauer:innen werden dadurch
Freirdume fiir die eigene Auseinan-
dersetzung genommen.

Sebastian Seidler

START 10.02.2022 REGIE, BUCH Frank Matter KAMERA Steff Bossert SCHNITT Konstantin Gutscher, Frank Matter, Rebecca Trésch
MUSIK Christian Brantschen MIT Melissa Hensy, Zukiswa Ramncwana, Li Pujian, Michel Berandi, Stefan Kurt (Erzéhlerstimme),

PRODUKTION Recycled TV AG, soap factory, SRF, CH 2021 DAUER 139 Min. VERLEIH Cineworx
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Die Reihe »Filmgeschichte kompakt«
richtet den Blick auf den internationalen
Film und bietet eine kompakte, verldss-
liche und leicht zugéngliche Einfiih-
rung fiir den cineastisch interessierten
Leser. Der neue Band gibt einen
umfassenden Uberblick iiber die
Geschichte des chinesischen Films -
von den frithen lokalen Pekingopernfil-
men iiber die Werke des Sozialistischen
Realismus unter Mao Zedong bis hin
zum Filmschaffen im 21. Jahrhundert.

Dabei zeigt sich, dass China zu den
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auch oft unterschétzten - Filmnationen
weltweit gehort.
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Cinema 67: Trennlinien | Schweizer
Filmjahrbuch | 216 S. | Klappbr. | zahlr.
Abb. | € 25,00/ SFr 32,00 UVP

ISBN 978-3-7410-0467-4

Trennlinien — CINEMA fragt, welche
gesellschaftlichen und kulturellen
Trennlinien sich durch die Schweizer
Film- und Medienlandschaft ziehen.
Wie kénnen soziale und kulturelle Aus-
grenzung verhandelt und gesellschaft-
liche Diversitat bekraftigt werden?
Wie gewohnt: 40 Filmkritiken wiirdi-
gen das Schweizer Filmschaffen.

Sassan Niasseri | A Lifetime

Full of Fantasy | Das Phantastische
Kino: Aufstieg, Fall und Comeback
258'5.| Pb.| 85 Abb. | € 28,00
ISBN 978-3-7410-0396-7

«Die Lesenden erwartet ein sehr qut
recherchiertes Buch, das sich nicht mit
Inhaltsreferat aufhalt, sondern sich
detailreich mit den Produktions- und
Rezeptionsumstanden befasst, an
denen sich die Entwicklung des Fan-
tasy-Genres insgesamt ablesen |dsst.
Gerne empfohlen.»
ekz.bibliotheksservice

www.schueren-verlag.de SCHUREN
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Tschugger 2021, David Constantin, Mats Frey
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Diese Schweizer Serie riecht nach Kult und dominierte bei ihrem Release die
Streaming-Charts. David Constantin spielt in der von ihm co-kreierten
Comedy den narzistischen Alpen-Cop. Bereits ist die zweite Staffel im Tun.

Tschugger dreht sich um den
Walliser Polizisten Bax (David
Constantin), der seine besten Tage
hinter sich hat. Der letzte Erfolg,
der ihm damals einiges an Medien-
priasenz und den Status als Polizei-
held eingebracht hatte, liegt schon
Jahre zuriick. Auch die Freundin
hat ihn verlassen. Sein Polizei-Part-
ner Pirmin (Dragan Vujic) ist ihm
nicht cool genug. Lieber wiirde er
fiir eine Spezialeinheit der Bundes-
polizei arbeiten - und glaubt, die
vom Fedpol ins Wallis beorderte
Annette Brotz (Anna Rossinelli) sei
hier, um ihn dafiir zu rekrutieren.
Kurz: Die Welt ist fiir Bax eine Pro-
jektionsfliche seiner eigenen Unzu-
langlichkeit.

Zu sagen, er balanciere auf
der Grenze zwischen charmant
und narzisstisch, wire zu viel der
Anerkennung. Nein, eher taumelt
Bax auf dieser Grenzlinie, fiihrt
sich auf, als wire er der Protagonist
in einem Hollywood-Film. Gerade
in den ersten Episoden erinnert
Bax darum an Jake Peralta aus der
US-Polizei-Comedy-Serie Brooklyn
99. Ahnlich wie bei Peralta gibt
auch Bax’ Ubereifer, sich unbe-
dingt einen néchsten grossen Fall
angeln zu wollen, seinen Kolleg:in-
nen Anlass zu einigem Spott. Bis er
und der ganze Polizeiposten - ins-
besondere der Ziircher Praktikant
Smetterling (fast nicht wiederzuer-
kennen: Cedric Schild) - dadurch
letztlich ins Chaos stiirzen.

Dabei gibt es in den fiinf
Halbstiindern gar nicht so viel Plot,
wie man an dieser Stelle meinen
mochte, im Gegenteil. Der Plot ist
nicht treibende Kraft, sondern Ve-

hikel fiir das, was Tschugger eigent-
lich ausmacht: Slapstick, groteske
Figuren, eine Menge Klischees,
postmoderne Referenzialitdt und
popkulturelle Anspielungen von
Loredana bis Benissimo. Ganz ent-
sprechend dem Trash-Zeitgeist.
Oft ist es die ganze Mise en
Scene, die den Witz in Tschugger
dann gelingen lédsst: Da wire zum

VON DAVID CONSTANTIN,
MATS FREY

TSCHUG-
GER

Beispiel ein mafiéser Bauunterneh-
mer, der kalte Tomatensauce aus
dem Glas auf seine Spaghetti kippt,
wiéhrend er in der Badewanne liegt.
Oder der Polizeikommandant, der
besorgt blickend am Ort eines Un-
gliicks steht, auf dem Kopf eine Kap-
pe mit Unia-Logo. Beide Szenen
sind durchkomponiert - wie ein Ge-
maélde. Noch zentraler erscheint in
Tschugger nur der Dialog. Walliser-
deutsch kann im richtigen Kontext
eine eigene Komik entwickeln: ein

Polizist, der in breiter Mundart
Schulkinder beschimpft?

Tschugger ist Komddie
durch und durch - Tiefsinnigkeit
sucht man vergeblich. Stattdessen
existiert sie im selben politischen
Vakuum wie jene Cop-Storys der
Vergangenheit, die sie dsthetisch
zitiert, wie Lethal Weapon oder
Starsky & Hutch. Was man als Man-
ko verstehen kann, tut der Serie im
Kern gut, und es rdumt Platz frei
fiir Slapstick-Humor. In jenen bei-
den Momenten, in denen Sexismus
und Polizeigewalt kurz - und etwas
unbeholfen - kommentiert werden,
wird ndmlich klar, dass Tschugger
Gesellschaftskritik nicht leisten
kann und auch nicht muss. Das
ganz zu Beginn angekiindigte Po-
tenzial lokalpolitischer Spreng-
kraft im Walliser Filz («beruht auf
ziemlich vielen wahren Begeben-
heiten» und «Gemeinsamkeiten mit
realen Personen sind nicht immer
zuféllig»), bleibt fiir die zweite Staf-
fel aber hoffentlich dennoch eine
Ressource.

Tschugger ist nicht wirklich
«gut», wie Serien in Zeiten der
High-Class-TV-Produktionen «gut»
geworden sind. Irgendwie ist es
eben doch. Denn die TV-Serie von
und mit David Constantin ist ein
bewundernswertes Stiick Unterhal-
tung, das der Schweiz erstmals eine
Miniserie bringt, die verdachtig
nach Kult riecht und auch die
Chance hat, sich international zu
beweisen. Robin Schwarz

START 28.11.2021 IDEE David Constantin, Mats Frey REGIE Johannes Bachmann, David Constantin u.a. BUCH Johannes Bachmann, Mats Frey,
Rafael Kistler DARSTELLER:IN (ROLLE) David Constantin (Bax), Anna Lena Miano (Valmira) PRODUKTION Shining Film, SRF, Sky, CH 2021
DAUER 5 Episoden a 30 Min. STREAMING Sky, SRF Play, Play Suisse
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BLU-RAY

Heimatfilm
trifft
Exploitation

Sukkubus - Den Teufel im Leib beginnt zwar
mit einem spektakuldren Lawinensturz, die
bedrohlichste Naturgewalt in der mythischen
Bergwelt dieses Horrorfilms ist aber die
mannliche Geilheit. Zwei Hirten und ihr junger
Gehilfe leben in einer abgeschiedenen Hiitte
und leiden unter ihrer sexuellen Enthaltsamkeit.
Wahrend Peter Simonischek als gottesfiirch-
tiger Patriarch anfangs noch versucht, die sittliche
Ordnung zu wahren, erliegen seine Mitbewoh-
ner schon ihrer Fleischeslust. Bei einem Sauf-
gelage basteln die drei schliesslich aus Holz
und Stoff eine weibliche Puppe. Dank schwarzer
Magie wird diese die Manner wenig spater

als nackte Sexteufelin mit wirren Haaren und
damonisch leuchtenden Augen heimsuchen.

Basierend auf der Alpensage «Sennentuntschi»
drehte Georg Tressler 1989 nach langer Kino-
abstinenz im Kanton Uri seinen letzten Film.

Mit seinem Debiit Die Halbstarken brachte der
osterreichische Regisseur 1956 einen Hauch
Neorealismus ins deutsche Genrekino, sah sich
aber nach einer kurzen, produktiven Schaffens-
phase gezwungen, ins Fernsehen abzuwandern.

In seinem beklemmenden Sukkubus kreuzt sich
ein von jeglicher Romantik und Sentimentalitat
befreiter Heimatfilm auf eigenwillige Weise mit
dem Irrwitz eines Exploitation-Reissers. Eine
zu Unrecht vergessene, handwerklich auf hohem
Niveau inszenierte Sonderbarkeit, die nun dank
dem Liebhaber-Label Subkultur Entertainment
hiibsch restauriert und mit reichlich Bonusmaterial
zum ersten Mal auf Blu-ray erschienen ist. wie)
Sukkubus - Den Teufel im Leib von
Georg Tressler (D 1989) Dt. mit dt. und

engl. UT, 16 mm, von Subkultur
Entertainment. CHF 45 / EUR 40
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Virtuelle
Kinemathek

Den Zwiespalt seines Helden tragt der Stumm-
filmwestern The Good Bad-Man bereits im
Titel. Ein junger Douglas Fairbanks spielt den
gutmiitigen Robin Hood, der von der Rache

am Mérder seines Vaters getrieben wird. Uber
400 Regiearbeiten hat Allan Dwan wahrend
seiner fiinf Dekaden umfassenden Hollywood-
Laufbahn gedreht. Dieser Film beweist in nur
50 dichten Minuten sein erzahlerisches Talent.

Sehen kann man ihn in der kostenlos nutzbaren
Mediathek der geschichtstréachtigen Cinéma-
théque frangaise. Die Website funktioniert wie
eine virtuelle Kinemathek mit kleineren Reihen
und Themenschwerpunkten. Aktuell gibt es
etwa Friihes und Randstandiges von Gréssen
des Weltkinos wie René Clair, Raul Ruiz und Otar
losselliani, eine Leistungsschau des Stumm-
filmstudios Albatros sowie aktuelle Independent-
produktionen aus Japan und den USA. Ein be-
sonderes Augenmerk legt die Website auf
Pioniere des frithen Kinos. Wahrend man den
Ende des 19. Jahrhunderts entstandenen
Tanzfilmen von Paul Nadar noch die schlichte
Faszination fiir Bewegungen anmerkt, lebt Jean
Painlevés wegweisendes Oktopus-Portrat La
Pieuvre vom Spektakel, in eine Unterwasserwelt
einzutauchen. Zu empfehlen sind auch die
Kurzfilme von Jacques Rozier, einem weniger
bekannten Vertreter der Nouvelle Vague, dessen
lassige Sommerkomddie Blue Jeans von den
Flirtversuchen zweier Arbeiterjungs handelt.
Erst kiirzlich entdeckt wurde ein Reisefilm des
Dokumentaristen Francgois Reichenbach. Nus
masculins ist ein erotisch-impressionistisches
Filmgedicht, das zudem einen seltenen Ein-
blick ins schwule Alltagsleben der friihen Fiinf-
zigerjahre gewahrt. Nicht zuletzt wegen seiner
pulsierenden Farben ist es erfreulich, dass Nus
masculins wie das Meiste auf dieser kostbaren
Website in neu restaurierter Pracht leuchtet. «ie)

Acinematheque.fr/henri

BLU-RAY

Schrecken aus
dem Eis

Wenige Filme verlangen so sehr nach einer
genauen, hochaufgelésten Neubetrachtung wie
John Carpenters The Thing, denn wir wollen
sehen, ob die wahnsinnigen Special-Effekts von
damals auch heute noch liberzeugen. Spoiler
Alert: Sie tun’s. The Thing, das Body-Horror-
Remake von Christian Nybys The Thing from
Another World (1951), hédlt auch dem 4K Ultra-
HD dieser Neuaufbereitung aus dem Hause
Universal stand. )

TheThing von John Carpenter, USA
1982. 4K Ultra-HD und Blu-ray,
Englisch, Deutsch, Franzésisch mit UT
in zahlreichen Sprachen, von Universal.
CHF 35/EUR 22
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BUCH
Mediennostalgie

Altere Cineast:innen werden mit mit dem
Wochenmagazin «The New Yorkenr» vor allem die
Filmkritikerin Pauline Kael verbinden, die dort
von 1968 bis 1991 schrieb, ein aktueller Kino-
besuch dagegen verkniipft es mit dem jiingsten
Film von Wes Anderson. «Inspirations for <The
French Dispatch:» prangt denn auch auf dem
Cover dieses Buches, fiir das Wes Anderson
selber 16 Texte von 13 Autoren ausgewahlt hat,
erschienen zwischen 1929 und 1998.

Gleich drei wiirdigen den Griinder und ersten
Herausgeber H.W. Ross (von dem im Anhang
auch viele amiisante Memos abgedruckt sind),
Lillian Ross portratiert Jacques Tati, James
Baldwin berichtet von einem Gefédngnisaufenhalt
in Paris. Der Leser kann Verbindungen zum
Film herstellen, zumal bei dem mit 58 Seiten
langsten Text, Mavis Gallants «The Events in May.
A Paris Notebook», oder aber sich einfach an
gut geschriebenen Texten erfreuen. Vorangestellt
ist ein langeres Gesprach mit Wes Anderson,
in dem er von seiner langjahrigen Faszination
fiir den «New Yorker» erzahilt. «a)

David Brendel (Hrsg.): An Editor’s

Burial. Journals and Journalism from

The New Yorker and Other Magazines,
Pushkin Press, 352 S. GBP 11

16 MM

Ehrenrunde

Analog lasst es sich besser feiern. Dachte sich
jedenfalls wohl der australische Filmemacher
James Thomson. Flir das New Yorker Skateboard-
Webmagazin «Jenkem» hat er nun eine kleine
Serie angefangen, Ground Glass (wie die Framing-
und Focusing-Hilfsscheibe in analogen Kame-
ras): kurze Filme, ein:e Skater:in in den Strassen
New Yorks, alles auf 16-mm-Kodakfilm gedreht.
Eine kleine Verschwendungs- und Souveranitats-
geste. Fiir allzu viele Trickversuche ist das Material
einfach zu teuer. Der zweite Film der Reihe mit
dem Skater Mark Suciu ist eine kleine Ehrenrunde:
Suciu war nach einem arbeitstierischen Jahr
(filmischer und «sportlicher» Hohepunkt: der
dritte Teil von Justin Alberts Flora-Videoserie)
vor Kurzem der in der Skateboardwelt einzig
relevante Titel verliehen worden, SOTY (Trasher’s
«Skater of the Year»). Bei Thomson geht es aber
weniger um Trickleistungsschau als darum, New
York noch einmal von der Bordsteinkante aus
zu sehen. Die 16 mm versetzen die Bilder in eine
Spannung zwischen einem Direct-Cinema-NY
der Siebziger und frilhen Achtziger und einem
aufgeraumten pandemischen Heute. Aber
das Skating ist ohnehin reine Gegenwart. Und
vielleicht ja auch eine Zukunft fiir Kodak & Co. (e)
«Ground Glass # 2: Mark Suciu» von

James Thomson, 2021,
2 jenkemmag.com
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BLU-RAY

Electra Glide
in Blue

1973, als der Film in die Kinos kam, muss er fiir
das liberale Publikum wie ein Schlag ins Ge-
sicht gewirkt haben: der Protagonist ein Polizist,
der ein Foto aus Easy Rider als Zielscheibe
benutzt und dessen Ende wie eine zynische
Replik auf das Ende dieses Klassikers der
Gegenkultur wirkt. Und dann wagt es der Regis-
seur als Debiitant auch noch, im Monument
Valley zu drehen, dem persdénlichen Filmterrito-
rium John Fords.

Fast 50 Jahre spater kann man einen recht
singuldaren New-Hollywood-Film (wieder-)
entdecken, mit ausgekliigelter Mise en Scéne,
in der Montagen von Nahaufnahmen neben
eindrucksvollen Wiistenpanoramen stehen
(Kamera: Conrad Hall, der fiir Butch Cassidy

and the Sundance Kid einen Oscar erhalten
hatte), in dem an die lkonographie des Western
angekniipft wird, es aber auch um eine Mord-
ermittlung geht.

Mittendrin: ein kleingewachsener Motorradpoli-
zist, der von einer Karriere bei der Mordkom-
mission trdumt, der dafiir den richtigen Riecher
hat, aber nicht unbedingt die notwendige Auto-
ritdt. Man ahnt es, wenn er statt der schwarzen
Lederkluft zu Beginn spéter in einen hellen Anzug
samt Stetson schliipft. Und am Ende scheitert er
brutal, zwischen alle Fronten geraten, weil er sich
mit dem grosskotzigen Vorgesetzten wie auch
mit seinem Hippies hassenden Kollegen anlegt.
Dabei ist er nur einer von mehreren Menschen,
die ihren Traum begraben missen.

Der ungewdhnlich pessimistische Film sollte die
einzige Regiearbeit des Musikers und Musik-
produzenten James William Guercio bleiben;
seine letzte Einstellung, eine mehrminitige
Kamerafahrt, unterlegt mit einem von Guercio
geschriebenen Song, wird man so schnell nicht
vergessen.

Die Blu-ray-Premiere bietet zu alteren Extras
(Einfiihrung und Audiokommentar des Regis-
seurs) ein Feature Giber die Produktionsge-
schichte sowie ein Booklet mit einem Essay zum
Film im Kontext des New-Hollywood-Kinos. (ta)

Electra Glide in Blue von James

William Guercio, USA 1973. Mit Robert

Blake, Billy Green Bush., Mitchell Ryan,

Elisha Cook, Jr., Royal Dano. 113 Min,

Blu-ray im Mediabook, von camera
obscura. CHF 45 / EUR 25
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Trick, Treat,
Transgress

BUCH

Subversion
in Gelb

Es stimmt, was Autorin Sandra Danneil zu ihrem
Untersuchungsgegenstand feststellt: Die
Halloween-Episoden von The Simpsons (1989-)
sind tatsachlich vernachlassigt in der Analyse
der — wi€e’s viele sehen - besten Fernsehserie

der Neunzigerjahre. Dabei zeugen sie von einem
Ausmass an Fantasie und kiinstlerischer Frei-
heit, das die normalen Episoden, die fest an die
Logik der Serie gebunden sind, selten hergeben.
So haben die Halloween-Folgen ihre eigenen
asthetischen und narrativen Prinzipien: Bart wird
zum Vampir, Homer verliert seinen Kopf, Lisa
wird Herrin eines Mini-Universums. Im Buch geht
es aber nicht einzig um das subversive Potential
dieser TV-Gruselwelt. Anhand von ihnen werden
vielmehr die fundamentalen Verschiebungen
und der Digitalisierung des Fernsehangebots in
den Neunzigerjahren nachgezeichnet. Ein aus-

fuhrlicher, engagierter Beitrag zu den TV-Studies.

(sh)

Sandra Danneil: Trick, Treat,
Transgress. The Simpsons’ Treehouse
of Horror as a Popular-Culture History
of the Digital Age, Schiiren Verlag,
314 S.CHF 47/ EUR 40

BUCH

Cineastenklubs fiir
Liebhaber:innen

Eine Frau steigt aus. Viktoria, 42 Jahre alt, seit 15
Jahren mit einem Mediziner verheiratet, freie
Lektorin und Autorin in einer kleineren Universi-
tatsstadt, sucht einen Mann «mit dem gleichen
Enthusiasmus fiir abseitige Filme» und tritt dafiir
dem Club der Cineasten bei, der das Uni-Kino
betreibt. Fiir sie sind Liebe und Film «untrennbar
verbunden», doch mit den Mannern will es nicht
klappen, die befinden sich alle im dort vorherr-
schenden «Beobachter-Modus» oder sind sogar
autistische «Asperger», haben jedenfalls alle
ihre eigenen Griinde, sich Viktorias Werben zu
entziehen. Viktoria flieht in die Vergangenheit,
nach Berlin, wo sie 20 Jahre zuvor Film studierte,
und versucht, Beziehungen von damals zu
erneuern.

Film und Leben, die Leidenschaft fiir das Eine
und wie sie diejenige fiir das Andere beférdert
oder hemmt: Wie eine Reise in die eigene
Vergangenheit wirkt der Roman als Ganzes, an
Abende, als man nach dem Kino stundenlang
zusammen in Kneipen sass, was das Bohéme-
Personal dieses Buches, viele élter als die
Protagonistin, noch heute macht. Prekéare Exis-
tenz und Selbstbezogenheit herrschen vor,
die Gesprache sind Beziehungsgesprache, wenn
es ums Kino geht, wird chiffrehaft mit Film-
titeln jongliert, die beim Gegeniiber Assoziatio-
nen auslosen, die Leidenschaft fiirs Kino ver-
schwindet, «abseitige» Filme kommen so gut wie
gar nicht vor, trotzdem flihlt sich der Cineast
oft genug dabei ertappt, die eigene Existenz in
Gegenwart und Vergangenheit zu reflektieren.
Zum Verschenken an jemanden, dem man seine
Leidenschaft begreiflich machen will, ist das
literarische Debiit der Filmwissenschaftlerin
Morticia Zschiesche (*1971) aber eher nicht so
geeignet. ¢a

Morticia Zschiesche: Die kleinen Leute

gehen ins Kino, Ventil Verlag, 216 S.
CHF20/EUR 16



In neun Filmen widmet sich CinemAnalyse 2022 Mit psychoanalytischer Einfuhrung und Diskussion.

despotischen, geschwachten, enttauschten, humor-

vollen, beriihrenden, liebevollen, angeschlagenen,  Elisabeth Aebi. Sigmund-Freud-Zentrum Bern
starken und abwesenden Vatern. Franz Michel, Psychoanalytisches Seminar Bern
Katrin Hartmann, Psychoanalytisches Seminar Bern

24.2. Broken Blossoms. David W. Griffith, 1919 Liliane Schaffner, Psychoanalyse am Werk Bern
31.3. Romeo und Julia auf dem Dorfe. H. Trommer, 1941 Maria Luisa Politta Loderer, Psychoanalyt. Sem. Bern
28.4. Tokyo monogatari. Yasujiro Ozu, 1953 Mechtild Dahinden, Sigmund-Freud-Zentrum Bern
19.5. Padre Padrone. Paolo & Vittorio Taviani, | 1977 Patrick Schwengeler, Sigmund-Freud-Zentrum Bern
30.6. Legrand voyage.. lsmaél Ferroukhi, 2004 el e

22.9. Somewhere. Sofia Coppola, USA 2010 Sandrainetiasse 3

27.10. Un homme qui crie. Mahamat-Saleh Haroun, 2010 ‘3007 Bern

24.11. Winter's Bone. Debra Granik, 2010 www.lichtspiel.ch

15.12. Biutiful. Alejandro Gonzalez Inarritu, 2010

Inserat: Hannelore Wildbolz Fonds / Bild ©pathefilms.ch Cin emA n O lyS e 2 O 2 2
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Georges Franjus
Maskeraden

TEXT Olaf Méller

Von unheimlicher Aktualitat scheinen viele Filme von
Georges Franju zu sein, gerade wenn man sie heute
wieder betrachtet. Uber das Kino eines dem Todeskult

Huldigenden.



GEORGES FRANJU i

Seit fast zwei Jahren nun sind wir es gewohnt, Masken
zu tragen und von unseren Mitmenschen meist nur die
Augen zu sehen - Augen ohne Gesicht, konnte man
sagen, um damit den deutschen Titel des wohl be-
rithmtesten Films von Georges Franju zu zitieren.
Franju wire gerade jetzt als Auteur des Augenblicks
- erneut - wieder einmal - zu entdecken, ist doch Les
Yeux sans visage (1960) nicht der einzige Film in sei-
nem Werk, der eine unheimliche Aktualitit aufweist.
Nehmen wir einige Zeit nach COP26 ein weiteres Bei-
spiel: Franjus Kurzdokumentation tiber den industriel-
len Aufbau Lothringens nach dem Ende des Zweiten
Weltkrieges, En passant par |a Lorraine (1950), betont
in ihren Bildern immer wieder die kommende Ver-
nichtung der Umwelt durch die Gifte, welche in die
Luft geschleudert werden - ein Thema, dem er sich
vier Jahre darauf erneut zuwandte mit einer weiteren
Kurzdokumentation, Les Poussiéres, in der es um
Feinstaub und die Notwendigkeit von Masken am Ar-
beitsplatz geht. Oder andersherum betrachtet: Hwang
Tonghyoks Miniserie Ojingd Game (Squid Game,
2021), wie iiberhaupt alle Stoffe, die sich motivisch
auf Richard Connells Kurzgeschichte «The Most Dan-
gerous Game» (1924) zuriickfiihren lassen, erinnert
mit ihren grotesken Ansichten einer faschistischen Ge-
sellschaft des Spektakels an Franjus Menschenjagd,
erneut in Les Yeux sans visage, aber auch an die Visio-
nen vom Krieg als furchterregendem Kinderspiel in
seiner Jean-Cocteau-Adaption Thomas I'imposteur

in dem der Tagesablauf eines Pariser Schlachthofs do-
kumentiert wird. Der Film ist ein wahrer coup d’éclat,
eine einzigartige Provokation - ein Werk auch, das
man wirklich nur einmal machen kann, was sowohl
fiir den Filmemacher gilt als auch fiir das Kino an sich,
da man den Schock dieser Bilder nicht nachschdpfen
kann (obwohl sich in der Folge noch allerhand weitere
Filmemacher:innen an dem Sujet versuchten).

Eigensinniges Genie

Schon weniger geldufig, wenn auch wenigstens nicht
vergessen, ist, dass Franju 1936 ein Mitbegriinder der
Cinémathéque francaise war. Gemeinsam mit seinem
Zwillingsbruder Jacques sowie dem enigmatischen
Henri Langlois war er zuvor durch die Flohmérkte
von Paris gezogen, wo sie jene Filmkopien fanden und
kauften, die zum Grundstock des wohl immer noch
beriihmtesten Filmarchivs der Welt wurden. Franju
verliess den Cinémathéque-Orbit jedoch recht schnell
wieder, nach zwei Jahren, um sich weiteren organisa-
torischen Arbeiten in den Bereichen der Filmpublizis-
tik und des nicht-kommerziellen Abspiels zu widmen.
Ein Betdtigungsfeld, dem Franju auch in seiner aktiven
Filmemacherzeit treu blieb: So gehorte er u.a. 1953
zu den Griindern der Groupe des Trente, einer Initia-
tive zur Verteidigung des Kurzfilms, aus deren (Um-)
Feld letztlich die Nouvelle Vague hervorwuchs. Mit Le
Sang des bétes, En passant par la Lorraine und Hotel

(1965), zudem den fast zwanghaften Sadomasochis-
mus aller sozialen Verhiltnisse und Vertrédge, welche
Franju in seiner Frangois Mauriac-Adaption Thérése
Desqueyroux (1962) mit dem Blick eines Insektenfor-
schers untersuchte.

Aber wer ist Georges Franju? Eine Frage, die
sich wahrscheinlich viele stellen, auch wenn sie so
manches von ihm diskret inspirierte Werk kennen, wie
etwa Pedro Almodévars La piel que habito (2011), der
sich aus der Motiv- wie Themenwelt von Les Yeux sans
visage speist, oder David Cronenbergs Versuch iiber
die Lust am Betrachten des Verbotenen, Videodrome
(1983), was als Fragestellung Franjus gesamtes Schaf-
fen durchzieht. Dasselbe gilt fiir allerhand einmal
mehr, einmal weniger gemeinkultisch gefeierte Hor-
rorkonfektion, von Jess Francos nur ein Jahr nach Les
Yeux sans visage entstandenem, uncredited Remake
Gritos en lanoche (1961) iiber Claude Mulots erotisch
aufgeladene Variation zu dessen Thema in La Rose
écorchée (1970) bis hin zu John Carpenters Hallo-
ween (1978), bei dem die berithmte androgyn-weisse
Gesichtsmaske nicht mehr das Opfer, sondern den Ta-
ter verbirgt.

Der einzige andere Film Franjus, der neben Les
Yeux sans visage eine nachhaltige filmhistorische Pr-
senz entwickeln konnte, ist Le Sang des bétes (1949),

des Invalides (1951) gehorte er zu diesem Zeitpunkt
zu den Stars dieser Produktionssphére; und wenn
man wie Franju die Arbeit fiir das Kino genauso wich-
tig nahm wie das Filmemachen selbst, dann war diese
Beteiligung eine Selbstverstiandlichkeit. All dem zum
Trotz blieb Franju eine Randgestalt, ein eigensinniges
Genie, dessen Qualitédten sich nicht so leicht in eines
der etablierten Filmgeschichtsnarrative packen lassen.

Thomas 'imposteur 1965, Georges Franju
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Eines der liebsten Ordnungsprinzipien jeder Ge-
schichtsschreibung ist das Generationenmodell, am
besten im Einklang mit dem Nationalkulturmodell.
Diese Generationalitdt wiederum basiert im Kino fiir
gewOhnlich auf dem Zeitpunkt des ersten Langfilms.
Dementsprechend wird Franju oft im erweiterten
Kontext der Nouvelle Vague verortet, da sein Spiel-
filmdebiit La Téte contre les murs 1959 in die Kinos
kam, zwei Wochen nach dem Start von Claude
Chabrols Les Cousins und rund sechs Wochen vor der
Premiere von Francois Truffauts Les Quatre Cents
Coups. Allerdings: Franju war zu diesem Zeitpunkt
fast 50 Jahre alt (47, um genau zu sein), Chabrol und
Truffaut hingegen noch keine 30. Franjus Langfilm-
schaffen beschrénkt sich zudem ziemlich exakt auf die
fetten Jahre der Nouvelle Vague: Von seinen sieben
bzw. acht Spielfilmen entstanden sechs bis 1965 (Tho-
mas I'imposteur); es folgte 1970 wie ein Epilog noch
die Zola-Adaption La Faute de 'Abbé Mouret; alldie-
weil der im November 1974 gestartete Nuits rouges
eigentlich ein Zusammenschnitt der achtteiligen TV-
Serie CHomme sans visage ist, welche dann zwischen
Juni und September des darauffolgenden Jahres aus-
gestrahlt wurde. So gesehen ist das, was man als Fran-
jus Karriere bezeichnen wiirde, extrem kurz - aber
eben nur, wenn man sich auf die Langfilme konzent-
riert, wie es die Geschichtsschreibung denn auch lei-
der fiir gewohnlich tut, da dies die kommerziellste
Form des Films ist, ergo diejenige, der man die brei-
teste Wirkung unterstellt.

Tendenzen statt Generationen

Realiter erstreckt sich Franjus Schaffen tiber rund 45
Jahre. Seine erste Regiearbeit entstand schon 1935, Le
Metro, eine kurze Dokumentation, vierhdndig gestal-
tet mit Henri Langlois. Danach sollte es allerdings 14
Jahre dauern, bis Franju erneut inszenierte, diesmal
alleine, bei Le Sang des bétes, um sich damit ganz auf
diesen Beruf zu konzentrieren. Bis zu seiner letzten
Arbeit, Le Dernier mélodrame (1979), entstanden fiir
FR3s Prestige-Sendeplatz Cinema 16, war Franju als
Filmemacher gut beschiftigt - allerdings vor allem in
jenen Bereichen, welche die offizielle Filmgeschichts-
betrachtung fiir eher sekundir relevant hélt, ndmlich
Kurzformen sowie fiir das Fernsehen, fiir das er ab
den spéten Sechzigern fast ausschliesslich arbeitete.
Wenn man Franju also in den Dreissigern verankert,
dann offenbart sich gleich ein Spektrum kiinstleri-
scher Nahverhiltnisse: zum verspielten Anarchorealis-
mus eines Jean Vigo, zum frohlich surrealen Wissen-
schaftskino eines Jean Painlevé sowie selbstverstandlich
auch zu den kunstvoll artifiziellen Feenspielen eines
Jean Cocteau. All das ist Franju néher als - fast - alles,
was mehr als zwei Dekaden darauf die Nouvelle Vague

HINTERGRUND

Hobtel des Invalides 1951, Georges Franju

zu bieten hat. Kein Wunder, dass Franju in den spé-
ten Fiinfzigern so verloren wirkt: Seine Néchsten wa-
ren entweder schon tot oder mit ihrem Schaffen fast
am Ende.

Franju gehort denn auch nicht zu einer Genera-
tion innerhalb des franzdsischen Kinos, sondern zu
einer Tendenz, Kunstrichtung, die sich {iber die De-
kaden erstreckte: dem Surrealismus in seinen verschie-
denen Spielarten. Mit dem wiist eklektischen Jacques
Baratier sowie dem dunklen Schwirmer Jacques
Demy gibt es zwar zwei stark surrealistisch inspirierte
Filmemacher, die auch zum weiteren Nouvelle-Vague-
Umfeld gezihlt werden, doch von diesen trennen Fran-
ju Welten. Baratier und Demy verzauberten das Leben
- Franju sah den Schrecken in der Wirklichkeit, mach-
te den Horror der Normalitét sichtbar, demonstrierte
drastisch, wozu Menschen féhig sind. Da ist er dann
ganz nahe bei seinem grossen Vorbild, Louis Feuillade,
dem er gleich zweimal ein Denkmal setzte: ganz direkt
mit seinem melancholischsten Werk, einer Neuverfil-
mung der Superverbrecherphantasie Judex (1963),
sowie seiner selbstbewusst billig-pulpigsten Arbeit,
L'Homme sans visage bzw. Nuits rouges, einem Rip-off
des legendédren Serials Fantémas (1913), ganz dem
Geist des spéten frithen Kinos verpflichtet.

Nirgendwo wird dieser Schrecken jedoch derart
unverstellt vorgefiihrt wie in Le Sang des bétes. Der
Schlachthof-Alltag war zu jener Zeit noch ungleich
furchtbarer, als er es heute immer noch ist: primitiver,
atavistischer, weniger entfremdet-maschinell. Beim
Schlachten kamen z.B. schwere Himmer zum Einsatz,
die lange hohle Stahlspitzen hatten, welche als Blut-
rinnen funktionierten - wihrend das Tier in seinem




GEORGES FRANJU

Todeskampf zuckte, ergoss sich ein effizient struktu-
rierter Strahl Blut mit Hirnmasse um die Stiefel der
Toter. Franju schaut den Tieren dabei immer wieder
in die Augen, erforscht, wie sich das Lebensende dar-
in spiegelt, bricht. Angesichts des Produktionsjahres
fallt es schwer, den Film nicht als Allegorie tiber das
Massenmorden der Nazis und ihrer Kollaborateure zu
verstehen, vor allem wenn da Ziige mit Viehwaggons
durch das Morgengrauen rollen, obwohl Franju stets
darauf insistierte, dass das nicht seine Absicht gewe-
sen sei. Mag sogar sein, vor allem wenn man bedenkt,
dass er zwei Jahre darauf mit Hétel des Invalides einen
Film ganz direkt tiber den Krieg bzw. dessen Folgen
gestalten sollte. Und dennoch lésst sich der Gedanke
schwer ad acta legen, speziell angesichts einer der aus-
serordentlichsten Szenen von Thomas I'imposteur, in
der sich das Kriegsgrauen im Leiden eines Pferdes
kristallisiert - also eines Tieres, das zu den Schlacht-
opfern von Le Sang des bétes gehort.

Todeskult

Le Sang des bétes dokumentiert eine Wirklichkeit,
die sich nur schwer mit unserem Ideal von Alltag in
Einklang bringen ldsst, da sie brutal ist, dabei simpel
und fiir das Tagein-Tagaus relativ notwendig - man
konnte es die gewohnliche Schattenseite nennen, das
Schlimme, mit dem wir leben, dessen verworfene
Schénheit. In Hoétel des Invalides wiederum zeigt
Franju Kriegs-Artefakte, das Handwerkszeug des
staatlich sanktionierten Massakrierens. Zu sehen sind

Judex 1963, Georges Franju
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Objekte wie etwa mittelalterliche Riistungen, aber
auch moderne Gasmasken, die ein Eigenleben zu ha-
ben, sogar zu atmen scheinen. Franju ist dabei vor al-
lem von den diversen Masken angezogen - wie ihn
generell alles fasziniert, was die Einzigartigkeit eines
Menschen negiert. Masken durchziehen sein gesamtes
Schaffen: In Les Yeux sans visage verbirgt eine solche
das von einem Unfall zerstorte Gesicht einer jungen
Frau, das - und nicht: die... - ein Wissenschaftler per
Hauttransplantation wieder heilen will, wozu er ande-
re junge Frauen als Materialquelle ermordet; Judex
verbirgt sich hinter einer Vielzahl von Gesichtsverde-
ckungen, einmal prichtig wie die Vogelmaske, welche
er auf einem Kostiimball tréigt, und einmal banal wie
der schwarze Sack, der im Verbrecheralltag gentigt; die
vielleicht schlimmste aller Maskeraden ist fiir Franju
jedoch die Uniform, da sie das Gesicht freildsst und
alles Andere verbirgt.

Franjus Schaffen mag sich immer wieder um
Verbrecher und Verbrechen drehen, Mérder und Réu-
ber, mal im grossen Stil und mal im trauten Heim -
doch in Wirklichkeit sind sie alle allein Reflexionen
des gewaltigsten aller Verbrechen: der modernen, in-
dustriellen Gesellschaft, die nichts Geringeres ist als
ein Todeskult. Mensch zu sein, bedeutet fiir Franju,
gegen jede Vernunft auch darin Schénheit sehen zu
kénnen. ]

Im Filmpodium in Ziirich wird vom 16. Februar bis

31. Mérz eine Reihe zu Georges Franju gezeigt.

Das Franju-Programm des Filmpodiums schlagt eine
Briicke von den Anféngen des Kinos bis in die
Gegenwart: von Feuillade iber Franju zu Almodévar.
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Switchboard, Tresen, Briicke: Die Orte, die Verena Munds Studie iliber «Working Girls» beleuch-
tet, klingen erst einmal vielleicht fast abgelegen. Und doch sind es paradigmatische «habits and
habitats», Orte des Erscheinens eines Typus von Arbeit und von Weiblichkeitszuschreibungen,
des Ubergangs, der Bildwerdung, der Verdichtung. Verena Munds Buch ist dann beides, weit-
reichende Geschlechter-Kultur-Geschichte und close viewing von paradigmatischen Szenen
dieser Verdichtungen, bei Helmut Kautner, Julien Duvivier, Edmund
Goulding etwa. Oder, am Ende, von Hitchcocks Vertigo, durch einen
Barspiegel betrachtet. Und das Buch regt dazu an, diese Working-Wo-
men-vor-Ort-Geschichte(n) liber andere Orte, andere Arbeit, andere
Situierungen weiterzuschreiben, am Rechner, vor der Kamera, mit
Hashtags und Handkiissen. Mit zwei Rekonstruktionen oder Nacher-
zéhlungen von 2021 zum Beispiel:
Unter den True-Scam-Dokumentararbeiten des letzten Jahres, die irgendwie
im Milieu der Church of Jesus Christ of Latter-Day Saints angesiedelt sind, war
LuLaRich mindestens meine zweitliebste (die andere: Murder Among the
Mormons). LuLa rich (ndmlich milliardenschwer) war fiir einige Jahre LuLaRoe,
eine amerikanische Unternehmenserfolgsgeschichte 2014ff. Verkauft wurden
Leggings und Rocke, bunt gemustert, billig, bg_quem, limitiert. Von Frauen "‘[;m.,.]
(hauptséachlich) an Frauen (fast ausschliesslich). Uber LuLaRoe-Partys, Direkt-
vertrieb, Facebook Live. Dass die Firmen- und Geschaftsstruktur pyramidenférmig war, dass die Verkau-
ferinnen sich erst mal mit einigen Tausend US-Dollar in die Arbeit einkaufen mussten, dass einige Mitar-
beiterinnen Gber Pramien fiir angeworbene Verkauferinnen und nicht liber eigene Verkaufe rich wurden:
Das stank dann ja eigentlich so heftig wie die «stinky leggings», die von den Verkauferinnen und Endver-
braucherinnen haufig moniert wurden.
Eine White-Working-Women-Story ist die kurze Serie von den Fyre Fraud-gehérteten Jenner
Furst und Julia Willoughby Nason - sehr Weiss und oft auch sehr platinblond, wie nicht nur zwei
der raren WoC (Women of Color) erzéhlen, die vor der Kamera liber Geschéftspraktiken und
-farbung Auskunft geben, sondern auch die Videos aus der Hochphase der Firma, mit kultahnli-
chen Zusammenkiinften und Seminaren in Stadien, inklusive Katy-Perry-Auftritt. | Kissed a Girl
und Empowerment-Rhetorik als Hauptattraktion, dazu die fetten Bonuschecks der Wachstums-
jahre. Nachvollziehbar, dass der vom mormonischen Unternehmerpaar DeAnne Brady und Mark
Stidham auf den Conventions genauso zuverlassig mitgelieferte patriarchale Bodensatz so bes-
ser runterging. Eine genealogische Geschichte liber crowd work, affektive Verkaufsarbeit am
Anfang des Age of Influence, steckt in dieser Serie, mit einer gegenderten Distribution, die auf
die ungenutzte kapitale soziale Energieressource der Mutter zielt, die von zuhause aus arbeiten
sollen. Und sich dabei verschulden, wenn sie nicht Andere in die Verschuldung fiihren.
Y’all wanna hear a story? Also eine andere Working-Girl-Geschichte?
Janicza Bravos Zola erzahlt so eine, also nicht eine, sondern #TheStory,
basierend auf 148 Tweets, gepostet am 27. Oktober 2015 von der Tan-
zerin A’Ziah King, genannt Zola (@_zolarmoon), eine Ausnutzungs-,
(Vertrauens-)Missbrauchs-, Mordsgeschichte. Das Pyramidensystem,
in das eine Weisse Bekannte (im Film: Riley Keough) die Tanzerin und
Kellnerin Zola (Taylour Paige) mit dem Versprechen eines lukrativen
Tanzwochenendes in Tampa locken mochte, heisst einfach Prostitu-
tion. Der Road- und Bad-Trip ist zugleich glitzerndes Arthouse und fil-
mische Archéologie von Medienunternehmerinnentum. Das standige
Tweetgezwitscher ist nicht nur Gimmick oder Geste, sondern erinnert
uns daran, dass die Leben eben in einer Mediensphére stattfinden, in
der Gelebtes (und im Film Inszeniertes) parallel in einem anderen Aggregatszustand existiert. Selbst
wenn jemand dann mal einen Film aus dem Thread spinnt. That’s the end of that. Oder eben nicht.

1. Verena Mund: Briicke, Switchboard, Theke - Working Girls vor Ort, transcript 2021.
CHF 45; 2. LuLaRich (Jenner Furst, Julia Willoughby Nason, USA 2021, Streaming

bei Amazon Prime); 3. Zola (Janicza Bravo, USA 2020, Blu-ray Artisan/Lionsgate);

4. AZiah King: The Story, A24 2021. CHF 50 [der Thread als Buch]




«lch wlrde gerne
weil sie die Halfte der

ABSPANN

bDevolkerung

die ganze Welt geboren haben.» e campion

The Power of the Dog 2021, Jane Campion, am Set mit Kamerafrau Ari Wegner
Obenstehenden Satz sagte die erste Cannes-Gewinnerin 2009 an der Croisette. Leider kommen auch 13 Jahre spéater - trotz
einiger prominenter Ausnahmen - weiterhin erniichternde Zahlen von jenseits des grossen Teichs: Die celluloid ceiling
zeigte sich gemass Report des Center for the Study of Women in Television & Film auch 2021 fast undurchdringlich. Bei nur
12 Prozent der Filme in den Top 100 der USA sassen im letzten Jahr Frauen im Regiestuhl.
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Jennifer Coolidge Udo Kier “Extravagant, pfiftig
und wirklich
verdammt witzig!™
Pajiba
“So haben Sie Udo Kier
noch nie geschen!™
Varicty
Ein Todd Stephens Film sy @

17. Februar im Kino

AseoTELITE | ascot-elite.ch
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