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S.58 I\/Ioonage Daydream 2022, Brett Morgen
Der «Starman» ist auferstanden - wenn auch nur fiir gute zwei Stunden auf der Leinwand. Dieses feinfiihlige Portrat
soll David Bowies Leben und Karriere feiern und fungiert als Fundgrube von Musik, Bildern und Erinnerungen.
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S.69 De noche los gatos son pardos 2022, valentin Merz
Der Schweizer Regisseur Valentin Merz inszeniert in seinem absurd-fantasievollen Film den Dreh eines erotischen
Kostiimfilms. Letztlich geht es aber auch um ernstere Themen wie Eifersucht und den Tod.




S.39 Sayat Nova 1969, Sergei Paradschanow
Der Film zum Leben des armenischen Sangers, Dichters und Komponisten Sayat Nova ist nur einer von vielen internationalen
Filmen, welche dank Martin Scorseses World Cinema Project frisch restauriert ein neues Publikum erreichen.




S.86 The Human Voice 2020,Pedro Aimodevar
Dieser Kurzfilm schaffte es tatsachlich zu einem regularen Kinostart - eine Seltenheit. Wie es dazu kam und wie es um den
Kurzfilm im Allgemeinen steht, erforscht Philip Artelt in seiner Recherche.
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S.23 Alcarras 2022, carlaSimon
Der erste Spielfilm der katalanischen Regisseurin steht in engem Zusammenhang mit ihrer eigenen Familiengeschichte.
Im Interview erzéhlt sie unter anderem, wie ihre Familie auf den Film reagiert hat.
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S.39 La n0|re 1966, Ousmane Sembeéne
Das Spielfilmdebtit Won Sembeéne ist dank Martin Scorseses World Cinema Project nun auch erhaltener und verfugbarer
Teil globaler Filmgeschichte.




Cover: © National Cinema Center of Armenia / Courtesy of The Film Foundation’s World Cinema Project

Von
Liicken
und
Leichen

EDITORIAL T

Eines fernen Tages wird sich jedes Zeugnis unserer Zeit auf diesem Plane-
ten in Luft aufgelost haben. Noch viel frither wird es aber das Medium
Film treffen. Bereits jetzt sind weite Teile der Filmgeschichte verloren, und
Millionen Kilometer Film auf Zelluloid und Safety Film verrotten weltweit
in schlecht gekiihlten Rdumen in ihren Biichsen. Auch die Digitalisierung
ist nicht gerade eine grosse Hilfe. Statt auf einem langlebigeren Tréager der
Ewigkeit zu harren, konnen Filme auf einer Festplatte nur darauf hoffen,
rechtzeitig kopiert zu werden, bevor sie unlesbar sind.

Was bei den Einen Weltschmerz ausldst, bringt Andere zum Philo-
sophieren. Jurij Meden etwa, Kurator am Osterreichischen Filmmuseum
und Autor eines provokativen Essaybandes, in dem er ohne Scheuklappen
iiber die Praktiken der Restaurations- und Kurationszunft nachdenkt.
Liicken in der Filmgeschichte, so Meden, helfen uns, zu filtern und iiber-
haupt zu einer gesellschaftlichen Erzdhlung zu gelangen. Und manche
Dinge, glaubt er, sollten wir einfach génzlich und ganz aktiv vergessen,
den Faschismus etwa oder Superheldenfilme. Weshalb er sich heute in
einer digitalen Filmvorfiithrung besser entspannen kann als bei der Projek-
tion einer 35-mm-Kopie, lesen Sie im Interview in unserem Fokus zur
Kuration und Restauration der Filmgeschichte.

Wenn fast alles dem Untergang geweiht ist, ist also die Frage umso
wichtiger, welche Filme wir kiinftigen Generationen verfiigbar machen.
Martin Scorsese, der dieses Jahr seinen 80. Geburtstag feiert, hat dies be-
griffen und schreibt in einer Art Manifest: «Kuratieren heisst, Geliebtes
mit Anderen zu teilen, die Hohepunkte der Kunstform zu identifizieren
und sich fiir sie einzusetzen.» Mit seinem World Cinema Project machte
er sich 2007 auf, Filmschétzen jenseits des Mainstreams ein zweites Leben
einzuhauchen. Bis dato hat seine Initiative etliche Filme aus Afrika, Asien,
Stidamerika, Osteuropa und dem Mittleren Osten restauriert und neu
zuginglich gemacht, wie Sayat Nova von Sergei Paradschanow, der unser
Cover ziert. Im Stadtkino Basel werden einige Schétze parallel zur Lektiire
zu sehen sein.

Auch die Schweiz sitzt auf einem Filmerbe, von dem seit der Digi-
talisierung der Kinos nur noch wenige analoge Kopien den Weg in die
Hénde von fahigen Operateurs und Operatrices finden. Dafiir entstand
aus den Solothurner Filmtagen heraus filmo. Die Online-Edition versam-
melt Schweizer Filme, die via diverse Streaminganbieter Verbreitung
finden. In Zusammenarbeit mit der Cinémathéque suisse in Lausanne
wurden bereits 50 Werke aufwéndig und oft in Zusammenarbeit mit den
Regisseur:innen restauriert.

Wie man es dreht und wendet, Film ist ein fliichtiges Medium in
einer Welt, in der sich nur Wenige die Miihe machen, wenigstens einen
Bruchteil in die Zukunft zu retten. Umso wichtiger scheint es deshalb,
tiber Filme und ihre Bedeutung zu schreiben - immerhin trumpft Papier
in Sachen Langlebigkeit auf. In diesem Sinne leistet auch Filmbulletin
seinen kleinen Beitrag zum Erhalt unseres filmischen Erbes. Und Sie liegen
mit der Lektiire goldrichtig.

Selina Hangartner, Michael Kuratli



S.73 Juniper 2022, Matthew J. Saville
Charlotte Rampling nahert sich in diesem Regiedeblit ihrem 17-jahrigen Enkel an. Leider ist der gute Cast im Drehbuch von
Saville auf ausgetretenen Erzahlpfaden und in Kitschmomenten gefangen, die den Film zur Schnulze verkommen lassen.
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KOLUMNE

Schlafen

TEXT Johannes Binotto

Ist das Schlafen im Kino

ein Scheitern? Die Kapitulation
aus dem Zuschauerraum?
Nein: Es ist die Ermachtigung
des Kinos!




SICHTWECHSEL g

Bei einem Film einzunicken, gilt gemeinhin nicht als anzustrebender Rezeptions-
modus, sondern ist vor allem Ausdruck eines Versagens: Entweder war der Film
zu langweilig oder man selber zu wenig konzentrationsfahig. Auch der gern
zitierte, mal Jean-Luc Godard, mal Rudolf Thomé zugeschriebene Satz «Im Kino
schlafen heisst dem Film vertrauen» klingt da etwas gar zu sehr nach billiger Ent-
schuldigung und nicht nach Kompliment. Wo der Film mich nicht stért, da lasst
sich wohlig schlafen. Was aber, wenn das Einschlafen in einem Film gar nicht so
sehr Ausdruck allzu grosser Gemiitlichkeit ist, sondern eigentlich eine subver-
sive Praxis? Denn tatsachlich ist das Wachbleiben, wie Jonathan Crary in seinem
Buch «24/7» gezeigt hat, gerade das, was das kapitalistische System von uns so
gerne will: «Schlaflosigkeit ist der Zustand eines pausenlosen Produzierens,
Konsumierens und Wegwerfens, das die Erschépfung des Lebens und die Vergeudung der Ressourcen
vorantreibt. Als das verbliebene Haupthemmnis — das letzte der von Marx so genannten «Naturhindernis-
se» — fiir die vollstdndige Durchsetzung des 24/7-Kapitalismus lasst sich der Schlaf nicht beseitigen. Er
lasst sich aber zerriitten und aushéhlen, und die Methoden und Triebkréafte dieser Zerrittung sind voll am
Werk.» Schlaf ware im Gegensatz dazu ein Akt der Verweigerung (wenngleich auch dieser freilich bereits
wieder von einer Logik der Verwertbarkeit kassiert wird: Fitness-Apps geben uns unterdessen auch
Schlaf-Tipps, damit wir dadurch nur noch produktiver werden).
Es ware eine hiibsche Ironie, wenn ausgerechnet der Film, der doch selbst Produkt kapitalisti-
scher Industrialisierung war, sich als eines der letzten Exile erweisen sollte, wo man noch schla-
fen kann. Tatsachlich ist dieser Gedanke gar nicht so abwegig, sondern vielmehr historisch ver-
biirgt: In den Vierzigerjahren warben amerikanische Kinos nicht nur mit all den Filmen, die sie
zeigten, sondern vor allem auch mit ihren Klimaanlagen. «Relax in Cool Comfort», so kann man es
sehen in einem Bild von 1940, in grossen Lettern auf das Tickethduschen eines Chicagoer Kinos
geschrieben. Nicht Wenige gingen ins Kino, gar nicht um dort Filme zu sehen, sondern um sichin
der Kiihle des Kinosaals auszuruhen und moéglicherweise auch zu schlafen. So, wie heute Men-
schen im teuren Tokyo die Kabinen von Internet-Cafés als Schlafzimmer benutzen. Und Andere
lassen bei sich zuhause Youtube-Filme laufen, als Hintergrund, um dabei schlafen zu kénnen. Der
Traum sei ein Wachter des Schlafs, hat es in Freuds «Traumdeutung» geheissen, und so kénnte
auch der Film ein solch geschiitzter Hafen des Schlafes sein.
Vielleicht gilt aber auch das Umgekehrte: Nicht nur, dass das Kino der Wachter des Schlafs, sondern auch,
dass der Schlaf der Wachter des Films ist. Der Schlaf ware dann nicht mehr ein zu vermeidendes Fehlver-
halten, sondern vielmehr integraler Bestandteil und Mit-Bedingung des Filmerlebnisses. So scheint etwa
Andy Wahrhols legendérer Experimentalfilm Sleep von 1964 mit seinen 321 Minuten Laufzeit, in denen
wir dem Poeten John Giorno beim Schlafen zuschauen, auch darauf zu spekulieren, dass das Publikum
selbst dabei einschlaft. Dabei verpasst es zwar moglicherweise, wie prazise Warhols Film eigentlich
gebaut ist und in Wahrheit gar nicht einen kontinuierlichen Schlaf, sondern eine Serie von Loops zeigt.
Zugleich aber entfaltet der Film gerade dadurch seine trancehafte Wirkung, indem wir einschlafen und
aufwachen, eintauchen und auftauchen, in je ganz unter-
schiedlichen Intervallen.
In Andrei Tarkowskis Stalker von 1979 weist
der titelgebende Reisefiihrer durch die gefahr-
liche Zone seine beiden Begleiter an, sie miiss-
ten sich umgehend auf die Erde legen und schla-
fen.Ich habe es einmal erlebt, dass ich selbst im
Kino eingenickt und wieder aufgeschreckt und
wieder eingenickt und wieder aufgewacht bin,
und habe dabei erkannt, dass ich die Wirkung
von Tarkowskis Film damit nicht geschmadlert,
sondern nur noch ins Absolute gesteigert habe.
Denn wahrend wir sonst im Kino nie ganz ver-
gessen konnen, dass wir uns in einer Film-
vorfiihrung befinden, gibt es im Zustand des
Aufwachens jenen Moment absoluter Orientie-
rungslosigkeit, so, wie wir morgens noch im




KOLUMNE

Halbschlaf uns erst wieder zurecht- und herausfinden miissen, wo wir uns befinden. Was fiir eine
grandiose Leistung ist es also, einen Film zu schaffen, dem dasselbe gelingt. Einen Film zu ma-
chen, in dem man einschlaft, nur um dann spater wieder aufzuwachen, aber nicht in die Realitat,
sondern in den Film hinein. Sodass ich die Augen aufmache, und das Erste, was ich sehe, ist nicht
meine vertraute Umgebung, ist nicht mein Bett, mein Schlafzimmer, sondern es sind die fremden
Bilder eines Films. Einen Film zu machen, der mich zum Einschlafen
bringt, wiare demnach nicht Ausdruck einer Unféhigkeit, sondern
im Gegenteil einer fast schon gréssenwahnsinnigen Ambition.
Aus demselben Grund lasst Lars von Trier am Anfang seines Films Europa
die Kamera liber das Trassee der Eisenbahn gleiten, wahrend auf der Ton-
spur die Stimme von Max von Sydow uns in Hypnose versetzt, und ahnlich
hatte auch Werner Herzog in Herz aus Glas nicht nur seine Darsteller:innen
unter Hypnose agieren lassen, sondern auch mit dem Gedanken gespielt,
am Anfang des Films das Publikum selbst hypnotisieren zu lassen. Der Film
als medientechnisch induzierter Schiummer und kollektive Hypnose.
In der Tat sind die Phasen des Einschlafens und Aufwachens mit dem Zwischenzustand der Hyp-
nose eng verwandt. In diesem Grenzbereich zwischen An- und Abwesenheit, zwischen Bewusst-
sein und Unbewusstheit wird unter anderem auch das Schmerzempfinden von seinen Auslésern
entkoppelt, was denn auch die Nutzung von Hypnose in der medizinischen Anéasthesie erklart.
Ich selbst habe bei den Horrorfilmen von Dario Argento immer wieder erlebt, dass ich ausge-
rechnet bei den schrecklichsten Stellen eingenickt und unmittelbar darauf wieder aufgewacht
bin, sodass mir beim Wiedersehen zu einem spéateren Zeitpunkt alles bekannt war, jedoch einzel-
ne Bilder in meiner Erinnerung fehlten. Mein schlafriges Hirn hatte den Film zensiert, ihn durch
Auslassungen skandiert und damit aber seine Traumartigkeit nur noch mehr verstarkt. Auch da-
rum méchte ich mir heute gerne wieder jene arg verstiimmelte VHS-Version von Argentos Opera
ansehen, die mich damals so verwirrte. Weil der zensierte Film in seinen abrupten Spriingen und
Liicken nur noch verstérender auf mich wirkte, weil es schien, als sei er selbst in einer Art Halb-
schlaf befangen. Nie ganz da, nie ganz fort. Im Kino schlafen heisst somit gerade nicht, dem Film
zu vertrauen, sondern eher, mit ihm zu ringen, mit ihm zu tanzen, den Film zu skandieren, aber
auch unser Bewusstsein vom Film skandieren zu lassen.
Und ich traume davon, wahrend einer Vorfiihrung das Publikum eines Films betrachten zu kénnen und zu
notieren, an welchen Stellen es einnickt und an welchen es aufwacht. Wie faszinierend eine solche Partitur
des Wechselspiels zwischen Filmbild und Publikumsschlaf wére! Und was sich aus ihr méglicherweise
lesen liesse liber die diversen Knotenstellen und Schmerzpunkte eines Films und liber die Bereitschaften
und Widerstande von uns, die ihn betrachten. Siehst du noch oder schlafst du schon?

Zu dieser Kolumne gibt es auf 7FILMBULLETIN.CH
ein Videoessay von Johannes Binotto.




BOYKOTT
American

Horror Story-Fans
drehen den
blutigen Spiess um

Kultserien wie The Walking Dead oder Game of
Thrones hatten diesen Status nicht ohne die
jeweilige Fangemeinde, die im Netz 6ffentlichkeits-
wirksam die Welt von ihrer Liebe wissen lasst.

Ihr Verhaltnis zu den Show-Creators und -Runners
ist aber immer wieder auch ein gespaltenes.
Denn entspricht etwas nicht den Erwartungen der
Fans, gibt’s nicht selten Knatsch - zwischen
Splittergruppen innerhalb der Fangemeinde selbst,
dank Social Media aber auch gerne mit eben
jenen am anderen Ende der Verwertungskette.

BACKSTAGE
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So gerade geschehen: Die ungeduldigen Anhén-
ger:innen der Serie American Horror Story,

die sich bisher mit bemerkenswertem Engagement
im Netz hervorgetan haben, drohten kiirzlich,
jenes sofort fallen zu lassen und sogar die Serie
zu boykottieren, sollte der Show-Creator Ryan
Murphy nicht endlich einige Infos zur neuesten
Staffel - Startdatum, Cast und dergleichen -
veroffentlichen. Der Twitter-Account «<AHS Zone»
formierte, wie «Variety» berichtet, gar eine Art
Gewerkschaft mit anderen Fan-Accounts, um die
Drohung noch deutlicher zu machen.

Die Social-Media-Nutzer:innen wollten damit
wohl auf ihren bisherigen Beitrag im Schaffens-
und vor allem im Marketing-Prozess aufmerk-
sam machen. Das Gute fiir Murphy: Bald wird der
Disput Geschichte sein, wenn erste Trailer

und Bilder zu sehen sind. Uber diesen Einzelfall
hinaus stellt sich aber die Frage, wem hier
eigentlich was gehdért. Lést sich dank Streaming
und Social Media auf kuriose Weise ein, was
Roland Barthes einst noch fiir eine andere
Konstellation sinniert hatte: la mort de l'auteur
- der Autor ist tot, das Werk gehort allen? (sh)
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Wer im ersten Jahr der Zauberlaterne dabei war, ist heute zwischen 36 und 42 Jahre alt - und mit einer guten Portion Filmwissen ausgeriistet.

So geht Nachwuchsférderung bei der Kinokultur. Bild: © Guillaume Perret / Zauberlaterne

BACKSTAGE

JUBILAUM

30 Jahre
Zauberlaterne!

Der Schweizer Filmklub fiir Kinder feiert dieses
Jahr sein 30-jahriges Bestehen. In seinem
Programm kénnen Kinder im Alter von sechs bis
zwolf Jahren jahrlich neun Filme im Kino ent-
decken. Von Stummfilmklassikern bis zu aktuellen
Kinoproduktionen ist alles dabei - so lernen

die Kids bereits friih die Filmgeschichte kennen
und entwickeln dabei ihr kritisches Denken.
Lorenzo Berdarelli, Prasident der Zauberlaterne
Diibendorf, erklart, wie sich das jahrliche
Programm zusammensetzt: «Drei Stummfilme,
drei Tonfilme und drei zeitgendssische Filme
bilden eine ideale Mischung fiir einen Einstieg in
die Filmwelt.»

Zudem werden die zukiinftigen Filmkenner:innen
vor jeder Vorstellung mit einer illustrierten
Klubzeitschrift auf den jeweiligen Film vorbereitet.
Um das 30-jahrige Jubilaum gebiihrend zu
feiern, finden zum Auftakt der neuen Saison
zahlreiche kostenlose Vorfiihrungen statt,

die dann ausnahmsweise auch den erwachse-
nen Besucher:innen offen stehen sollen. ¢z




Es gibt nur wenige Filmfiguren,
die den Kultcharakter eines
Travis Bickle erreichten. Eigent-
lich hatte Scorsese Harvey
Keitel fiir die Rolle vorgesehen,
doch Drehbuchautor Paul
Schrader verlangte De Niro.
Dieser musste ob des Erfolgs
seiner Darstellung dann im-
mer wieder denselben Typus
verkorpern: den Mann, der
seiner Wut und Frustration
iber die Zuriickweisung, die er
von der Gesellschaft erfahrt,
gewaltsamen Ausdruck verleiht.

.SeIBStiérstorung_ hinsteuert.
- Erneut verlangt die Rolle ei-

nen betrachtlichen kérperlichen
Einsatz.

3—The King of
Comedy, 1982

Der Wunsch nach Anerkennung
wiéchst bei einem erfolglosen
Komiker zur Besessenheit an,
den De Niro hier mit einem
bedrohlich wirkenden Grinsen
und im schnittigen Anzug
spielt. Obwohl der Film keinen
Erfolg hatte und De Niro fiir
seine Darstellung kritisiert wur-
de, liberzeugt er hier in der

Mit diesem Werk variieren
Scorsese und De Niro den The-
menbestand des teils doku-
mentarisch-realistischen, teils
mythisierten Mafiaepos. Die
De-Niro-Figur Frank unternimmt
darin einen letzten verzwei-
felten Versuch, Teil eines grossen
Ganzen zu sein. Doch einmal
mehr bleibt ihm die Anerken-
nung jener Menschen, von
denen er sich diese am meisten
wiinscht, verwehrt. Teresa vena
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STREAMING-SKANDAL

Ist die Welt noch
nicht bereit
flr ein Batgirl?

Zum grossen Unverstandnis der Filmfans wird
der bereits fast fertig gedrehte Batgirl vom
Regieteam Adil El Arbi und Bilal Farrah nun wohl
doch nie das Licht der Welt erblicken. Weder

soll er auf der grossen Leinwand gezeigt werden
noch, wie urspriinglich geplant, auf der Strea-
mingplattform HBO Max; fiir die DC Comics ihren
Superheldinnenfilm urspriinglich produzierte.
Mit einem Budget von 90 Millionen USD droht
Batgirl nun eines der teuersten annullierten
Filmprojekte liberhaupt zu werden. Die Beweg-
griinde hinter dieser merkwiirdigen Entscheidung
sind nicht eindeutig: Laut Warner-Bros.- und
Discovery-CEO David Zaslav geht es um Umstruk-
turierungen bei ihren Filmveréffentlichungen.

Wie «Variety» berichtet, kbnnten aber auch
abgekartete wirtschaftliche und strategische
Erwdagungen dahinterstecken: Womaoglich

war Batgirl nicht bombastisch genug. Um dann
Steuern einzusparen, wurde der Film gestri-
chen, anstatt noch mehr Geld fiir Promotion und
Werbung auszugeben und das Scheitern an
den Kinokassen zu riskieren.

Oder ist es dem Streaming zuzuschreiben?

Der US-Streaminganbieter HBO - u.a. bekannt
fiir seine skandalésen Filme und Serien wie

z.B. Euphoria — machte jiingst ohnehin eher mit
Negativschlagzeilen auf sich aufmerksam.
Nebst der drastischen Entscheidung, Batgirl
verstauben zu lassen, hat die Plattform innerhalb
der letzten Wochen und Monate klammheimlich
immer wieder Filme entfernt, die zuvor eigentlich
exklusiv bei ihr zu sehen waren. Aufmerksamen
Nutzer:innen entging dies nicht, und so wurden
Fragen nach der Strategie von HBO laut.

Es liegt die Vermutung nahe, dass ein Wechsel
in der Geschéftsleitung die Ursache fiir die
Entscheidungen ist: Letztes Jahr sind namlich
WarnerMedia und Discovery Inc. fusioniert -
zu Warner Bros. Discovery. Und nachstes Jahr
sollen auch die Streaming-Anbieter HBO

Max und Discovery+ zusammengelegt werden.

Auch wenn es anscheinend hauptsachlich um
Geldfragen geht, macht dieses Thema auf
eine ganz andere Problematik aufmerksam:
Was passiert mit Eigenproduktionen, die
plétzlich vom Server ihres Streaminganbieters
geléscht werden und von denen es keine
physischen Kopien gibt?

Wird nur noch via Streaming ausgewertet, kann
viel Material fir immer verloren gehen. Auch

die Debatte um Batgirl hat gezeigt, dass endlose
Stunden Arbeit innert kurzer Zeit verschwinden
kdnnen, wenn es unterm Strich in diesem ver-
scharften Wettbewerb nur um mogliche Gewinne
geht. Zu bedauern sind dabei besonders auch
jene Beteiligten, die ihre Energie ins gescheiterte
Projekt investierten. Etwa die Schauspieler:in-
nen: Leslie Grace hitte sich wohl gefreut, bald in
der Hauptrolle als Batgirl zu sehen zu sein, und
auch J. K. Simmons, Brendan Fraser und Michael
Keaton sind umsonst fiir das Projekt vor die
Kameras getreten. ¢z



Aufmerksamkeit zuteil w :
de. Fragen nach politischen und
asthetischen Aspekten der
Digitalisierung werden an den
Podien besprochen.

MI 21.9.- SO 25.9.

Deutsche Kinemathek, Berlin
~deutsche-kinemathek.de

29. SEPTEMBER BIS
2. OKTOBER

Luststreifen
Film Festival
Basel

Themen wie Queerfeminismus,
Gender und sexuelle Orientie-
rung stehen bei diesem Festival
im Mittelpunkt: Ziel des Lust-
streifen ist immer auch, Denk-

~ 1.0KTOBER
~ BIS16. NOVEMBER
Women Make
Horror

Es muss immer wieder gesagt
sein: Frauen machen gute
Filme. Sie machen auch gros-
sartige Horrorfilme und
erobern langsam, aber sicher
ein Genre, das bisher der
Mannerwelt vorbehalten war.
Beim Filmpodium Ziirich
gibt es eine Filmreihe mit einer
tollen Auswahl an Horrorfil-
men der letzten 40 Jahre, bei
denen Frauen Regie flihrten.
Zur Eréffnung wird Stephanie
Rothman fiir ein Q&A nach

ihrem Film The Velvet Vampire
zu Gast sein. Weitere Highlights

gekra
| »Auch semejungste Arbelt

A Hero verwischt mor_ahsche :
Grenzen. Das Filmmuseum

in Miinchen widmet dem Aus-
nahmetalent eine Retrospektive
und zeigt eine Auswahl sei-

ner Werke der letzten Jahre.
Farhadi wird selbst dreimal

vor Ort sein: Bei Chaharshanbe-

soori (Fireworks Wednesday),
Jodaeiye Nader az Simin (Nader
und Simin - eine Trennung),
und Ghahreman (A Hero - Die
verlorene Ehre des Herrn
Soltani).

FR 14.10. bis SA 19.10.

Filmmuseum Miinchen
2muenchner-stadtmuseum.de/film




Locarno Film Festival
2022

Special Mention
First Feature

E'IFFEﬁFF Boursaxi

.—20.11.20
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GRUNE SALE

Hurden far
Frankreichs
Oko-Kinos

Wahrend der Hitzewelle ist der Kinosaal wie
eine kiihle Hohle. Doch der Betrieb verursacht
massive Emissionen, wobei das Saalklima

nur ein Faktor ist. In Frankreich denken gewisse
Investor:innen deshalb um. In Troyes im Dé-
partement Aube erdffnet im Herbst das erste
6kologische Kino des Landes seine vier Séle,
komplett aus nachhaltigen Baustoffen errichtet
und zum Beispiel mit einer Trockentoilette
ausgestattet.

Das Kino ist Teil des «Utopia»-Netzwerks von
Anne Faucon, das in mehreren Stadten, darunter
Avignon, Bordeaux und Montpellier, Kinos
betreibt, die der Férderung des unabhangigen
Filmschaffens verschrieben sind. Statt der
neusten Blockbuster gibt es ein anderes grosses
Versprechen: «12 Jahre Betrieb entsprechen
einer Hin- und Riickreise mit dem Flugzeug fiir

5 Personen nach Neukaledonien.»

Bei der Realisierung dieses ersten Oko-Kinos
in Frankreich fiihlte sich Faucon von Centre
national du cinéma et de 'image animée (CNC)
und den lokalen Behérden aber nicht gerade
freudig unterstiitzt. Sie fiihle sich bei der Pionier-
arbeit im Stich gelassen, berichtete Faucon

der Zeitschrift «Télérama» . Das Multiplex-

Kino im Zentrum von Troyes sei mit ungleich
grésserem Enthusiasmus unterstiitzt worden.

Dabei ist ein 6kologischer Kinobetrieb nicht nur
das Anliegen der sozialen Unternehmerin
Faucon. Auch das CNC selbst hat vergangenes
Jahr einen Aktionsplan zum 6kologischen
Umbau von Frankreichs Sélen angestossen -
und damit wenig Begeisterung bei den Kino-
betreibenden ausgelést. Die Umstellung sieht
etwa den Ersatz von Xenon- durch Laser-
Projektoren vor, eine weit 6kologischere Variante
punkto Verschleiss und Kiihlung. Doch die
Betriebe kdnnen sich grosse Investitionen nach
der Corona-Krise kaum leisten, wie Befragte
berichten. Die Krise hat der Kreditwiirdigkeit der
Betriebe geschadet, und historische Séle in
Stadtzentren haben zudem mit Bauvorschriften
und Beschrankungen zu kdmpfen, die einen
Umbau verteuern wiirden.

Das durchwegs griine Kinoerlebnis ldsst in
Frankreich also noch auf sich warten. Immerhin
aber macht sich die Kinonation Gedanken

zu den Emissionen ihrer Séle. Ein Kapitel zur
o6kologischen Nachhaltigkeit in der Kultur-
botschaft 2021-24 oder gar einen spezifischen
Aktionsplan fiir Kinos sucht man in der Eid-
genossenschaft vergeblich. miw
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TEXT Noémie Luciani

Diesen Sommer sind wir

ins Multiplex gefllchtet — nicht
wegen Thor oder Tom Cruise,
sondern wegen der Klimaanlage.
Das Problem mit dem Kino-
komfort als Verkaufsargument.




MISE EN SCENE

Wie Covid bricht die Hitze in Wellen herein. Hier in den Stadten bleiben die
Menschen auf den Briicken an Fliissen stehen und beobachten das sin-
kende Wasser im aufsteigenden Fieber. Frankreich, das sich so gut wie
moéglich an Waldbrande in den sonnigen Gebieten gewdhnt hat, brennt
diesen Sommer vom Siiden bis in die Bretagne. Die heftigen Auguststiirme
konnen nichts wieder gutmachen: Wie alte Menschen, die keinen Durst
mehr verspiiren, ist die Erde zu trocken geworden, um zu trinken.
Das Kino ist ein Zufluchtsort. Man fragte, ob es eine Klimaanlage
gibt, noch bevor man sich nach dem Film erkundigte, den man
sehen wollte. Das Angebot ist Gibrigens nicht sehr vielfaltig: Fiir
die Kinobetreiber:innen ist der Sommer eine fruchtlose Saison.
Man zieht ein paar Eintritte aus Blockbustern, die langer dauern
als eine mediterrane Siesta. Wahrend ich diese Zeilen schreibe,
ist Top Gun: Maverick gerade dabei, die Drei-Monats-Marke zu
Uberschreiten. In den Multiplexen gibt es zwei oder drei nicht all-
zu schlecht ausgestattete Herausforderer (der neuste Jordan Peele,
Nope oder As Bestas von Rodrigo Sorogoyen, der in Cannes lief),
die zwischen Minions 2 und der grossen Sommerlese der natio-
nalen Komdodien (Les vieux fourneaux, La trés trés grande
classe, Menteur) eingeklemmt sind, von denen man jenseits der Landesgrenzen nie etwas
héren wird und die auch gar nicht den Ehrgeiz haben, dariiber hinaus wirken zu wollen. Sie sind
fir das franzdsische Kino das, was der Beaujolais nouveau fiir die Weinleidenschaft ist: ein schel-
misches Vergniligen, das man schnell, und ohne sich allzu sehr um den Geschmack zu kiimmern,
konsumieren kann - eine bestimmte Vorstellung von Sommer.
Die Pathé-Gaumont-Kinos laden zu etwas ein, das sie wie folgt beschreiben: «Spektakulare Bilder. Sound,
der auf Reisen geht. Ein ausgesuchtes Design. Ein absoluter Komfort». Diese allgemeine Definition auf
ihrer Website wird, wenn man die Suche auf einen bestimmten Saal beschrankt, deutlich abgewertet: An
erster Stelle steht nun der «absolute Komfort». Die Prioritét ist klar und auf jene Norgler:innen ausgerichtet,
die frohlich aus dem Film nach Hause kommen und die weichen Sessel loben, bei denen sie sich riihmen,
eingenickt zu sein. Von Thor: Love and Thunder werden sie kaum sprechen. Das Sommerkino wird zu
einem Hotelerlebnis unter vielen: Man kommt, um im Schatten der Riesen einzuschlafen, in der Kiihle.
Ich bin auf Korsika geboren und konnte mich nie an die Hitze gewdhnen. Auch ich habe mich der
Dolby-Sirene hingegeben und fand es gar nicht schlecht. Es sind auch die Worte drumherum,
jene von anderen Kinobesucher:innen und von mir selbst, die mich beunruhigen: Das Kino ist
und muss eine Symphonie der Sinne bleiben, aber wenn wir es auf die Temperatur im Saal, das
Empfinden unserer Gesassmuskeln und die Ladnge der Armlehnen reduzieren, und zwar auf
Kosten dessen, was wir gesehen, gehort und verstanden haben, beflirchte ich fiir die Cinephilie
jene Wirkung, die zwei Jahre ausschliesslicher Konsum von Beaujolais nouveau auf den Gau-
men des grossten Onologen haben wiirden: die Austrocknung der Ambitionen, fiir die Filme
und flir uns selbst.
In Dolby, so sagt man uns, «reist der Klang». Nur in Dolby? Das Kino reist liberallhin, es ist eine Reise, auf
jeder Leinwand. Ich habe diesen Sommer Frankreich, seinen Schweiss und seine Flammen nicht verlas-
sen, sondern bin mit Wong Kar-Wai nach Hongkong gereist, als er in einer Retrospektive in einem kleinen
alten Saal ohne Dolby fiir zwei Sous im Quartier Latin T
gezeigt wurde. Ich habe keine Ahnung mehr, wie gut s
der Sessel war, keine Erinnerung an die Armlehnen,
vielleicht sass ich sogar schlecht, wer weiss? Das Kino
hat mich weit weg von meinem Korper getragen, an-
statt mich in ihn hineinzuzwangen.

NOEMIE LUCIANI ist Redakteurin der Filmzeitschrift
«La Septiéeme Obsession». Zuvor schrieb sie fiir «Le Monde»,
2016 war sie Jurymitglied der Filmfestspiele von Cannes.
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«Es 1st sehr
wichtig,
fiir jeden Film

eine eigene
Asthetik
zu finden»

(@) zURICH FILM FESTIVAL

eeeeeeeeeeeeeeeeeeeeeeeeeeee

Schon fur ihren Kurzfllm Estiu 1993 hat Regisseurin
Carla Simoén den Nachwuchspreis der Berlinale
gewonnen, in diesem Jahr wurde ihr erster Spielfilm
Alcarras gar mit dem Goldenen Baren ausgezeichnet.
Nun ist der katalanische Film auch am ZFF zu sehen.
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INTERVIEW

IThr erster Film war sehr autobiografisch. Nun erzdh-
len Sie mit Alcarras erneut eine Geschichte, die mit
Kindheitserinnerungen und dem Landleben verbun-
den ist. Was reizt Sie an diesem Thema?

Die Idee zu dieser Geschichte entstand eigentlich,
als mein Grossvater starb, wihrend ich gerade
Estiu 1993 schrieb. Ich begann dariiber nachzuden-
ken, was mit den Obstbdumen passieren wiirde,
die er vor vielen Jahren gepflanzt hatte. Durch die
Erbschaft wiirde diese Landschaft frither oder spé-
ter verschwinden. Ich merkte, dass so etwas vielen
Familien zustosst. Vielerorts droht das Ende einer
Lebensart, wo Landwirtschaft als Familienbetrieb
iiber viele Generationen gefiihrt wird. Obwohl es
sich ja eigentlich um den #ltesten Beruf der Mensch-
heit handelt. Doch heute ist diese Lebensform fiir
viele Familien nicht mehr profitabel und ihnen
bleibt keine andere Wahl, als ihr Land aufzugeben.
Landwirtschaft wird zwar nicht verschwinden,
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aber diese Art der familidr geerbten Erde, die liebe-
voll bearbeitet wird, ist gefdhrdet. Ich habe ge-
merkt, dass unter den Landwirt:innen eine Resig-
nation herrscht, die ich sehr bedauere. Sie
entscheiden sich sogar oft dagegen, ihren Kindern
diese Arbeit weiterzugeben.

Mein Film handelt von einer Welt, die am Ausster-
ben ist. Sie ist zwar noch da, wird jedoch immer
seltener. Es ist eine Lebensart der Generationen
innerhalb der Grossfamilie, die ich noch aus mei-
ner Kindheit kenne. Die ich sehr schén und wiirde-
voll finde. Diesen Familien mochte ich mit Alcarras
meinen ganzen Respekt zollen.

Ihre Familie ist sicher stolz, dass Sie diese Geschichte
erzdhlen!

Schon, aber sie war auch etwas skeptisch, da ich in
Barcelona wohne und nicht direkt dort aufgewach-
sen bin. Meine Familie hat Pfirsichplantagen, und

«Mein Film handelt von einer Welt,

die am Aussterben ist.»

Alcarras 2022, carlaSimén
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ich war dort immer nur zu Besuch. Viele Einwoh-
ner:innen der Region hatten zundchst Angst, dass
wir ihre Lebensart beldcheln und ohne den nétigen
Respekt behandeln wiirden. Daher war es mir wich-
tig, das Drehbuch zusammen mit Arnau Vilaré zu
schreiben, der in einem benachbarten Dorf aufge-
wachsen ist und dessen Eltern Landwirte sind. Das
haben wir zur ausfiihrlichen Recherche genutzt.
Und wir haben mehrere Sommer gemeinsam bei
ihnen auf dem Land verbracht, wahrend wir am
Drehbuch schrieben. So konnte ich die Menschen
besser kennenlernen. Das wird hoffentlich im Film
spiirbar.

In Alcarras kommt auf die Familie ein existentiel-
les Problem zu. Sie stehen vor der letzten Ernte
ihrer Pfirsichplantage und sind kurz davor, alles zu
verlieren.

Richtig. Es ist die Ausgangsbasis meiner Erzdhlung.
Familie Solé hat eigentlich keinen Anspruch auf
das Land, da sie nach dem Spanischen Biirgerkrieg
keinen Vertrag unterzeichneten, sondern lediglich
eine miindliche Vereinbarung mit dem Besitzer
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getroffen hatten. Dies wird ihnen nun zum Ver-
hidngnis, wenn die Erb:innen des Grossgrund-
besitzers genau auf diesem Stiick Land Solarzellen
installieren wollen. Erneuerbare Energien stehen
an sich fiir eine positive Zukunft. Es ist also schwie-
rig, hier Partei zu ergreifen. Doch die moderne
Entwicklung steckt auch voller Widerspriiche. Im
Film geht’s nicht um Schwarz oder Weiss. Wir kon-
nen beide Standpunkte nachvollziehen, und ich
verurteile niemanden. Da die Familie ihre Ansprii-
che nicht geltend machen kann, stehen sie vor ei-
ner ausweglosen Situation. Sie kimpfen um den
Erhalt ihrer Lebensart, um ihre Subsistenz. Selbst
innerhalb der Familie gehen die Meinungen aus-
einander, was im Film natiirlich fiir Spannungen
sorgt. Es ist als lokale Geschichte angelegt und
gleichsam ist es ein globales Dilemma, mit dem
sich Menschen aus unterschiedlichen Kulturen
identifizieren kdnnen.

FB
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Sie arbeiten sehr prdzise und mit grossem Gesplir
fiir Momente. Wie haben Sie Ihren narrativen Stil
gefunden und worauf haben Sie beim Drehbuch
Wert gelegt?

Die grosste Herausforderung war es, einen Ensem-
blefilm - mit vielen Figuren - zu drehen und die
Menschen auf dem Land aus ihrer eigenen Pers-
pektive, also moglichst authentisch, darzustellen.
Vom Drehbuch iiber die Dreharbeiten bis hin zum
Schnitt muss man so vieles beriicksichtigen und
koordinieren. In jeder Situation mussten wir alle
Blickwinkel individuell beleuchten. Es ist wichtig,
zu verstehen, dass jede:r anders denkt, aber nie-
mand die absolute Wahrheit trégt. Jede:r hat seine
oder ihre Griinde, und alle sind legitim. Ausser-
dem war es mir wichtig, nichts zu idealisieren,
denn in einer Geschichte um vergangene Lebens-
formen ist es leicht, in Klischees zu verfallen. Die
bukolische Landschaft mit den Pfirsichhainen ist

«Die grosste Herausforderung war es,
die Menschen auf dem Land aus
ihrer eigenen Perspektive darzustellen.»

Alcarras 2022, carlaSimén
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INTERVIEW

wunderschdn anzusehen und sehr verfiihrerisch;
sodass man Gefahr ldauft, nur das Schone festzu-
halten. Aber was fiir uns Zuschauer:innen schon
ist, ist fiir die Leute auf dem Lande der alltdgliche
Arbeitsplatz.

Die Erzahlperspektive aus der Sicht der Landleute
gibt iibrigens sogar den Rhythmus des filmischen
Geschehens vor. Sie haben ein kleines Zeitfenster
fiir die Ernte, und wenn es soweit ist, muss alles
schnell gehen.

Wie haben Sie die jeweiligen Figuren und deren
Beziehungen ausgearbeitet?

Das war einer der schwierigsten Aspekte des
Films. Wir mussten schon im Drehbuch sehr sorg-
faltig sein. Es gibt viele Ensemblefilme, und jeder
ist anders gestrickt. Meine Befiirchtung war, dass
wir mit so vielen Darsteller:innen im Film als Pu-
blikum nicht geniigend Zeit haben wiirden, uns in

FB

Kombinationen ein: Grossvater und Enkelin, die
Zwillinge und die Cousine usw. So haben wir all-
maéhlich eine Beziehung zwischen ihnen herge-
stellt, auf die sie beim Dreh auf natiirliche Art zu-
riickgreifen konnten. Das Drehbuch haben wir
erst am Ende zusammen gelesen, und es hat gut
funktioniert. Sie sind mit der Zeit sogar so zusam-
mengewachsen, dass sie sich heute fast wie eine
Familie verstehen - und sich gegenseitig auch nach
wie vor so betiteln.

Sie arbeiten in beiden Ihrer Filme mit Kindern, was
nicht immer leicht ist. Was reizt Sie daran?

Es ist fiir mich tatsachlich einfacher, mit Kindern
zu arbeiten. Sie liefern diese Natiirlichkeit und
Spontaneitét, die ich suche. Sie tun etwas Unter-
wartetes und haben immer eine Uberraschung
parat. Dies hilft wiederum auch den erwachsenen
Darsteller:innen. Sie sind meist auf die Kinder

«Wir Filmemacherinnen sind vernetzt.
Wenn am Ende einer unserer Filme
Erfolg hat, wird auch die Freude geteilt.»
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die jeweilige Figur hineinzufiihlen und mit ihr zu
sympathisieren. Somit haben wir die Familie wie
eine einzige emotionale Einheit behandelt, in der
alle als Puzzelteile integriert werden. Jede einzelne
Figur beeinflusst mit ihren Gefiihlen eine andere,
und so entsteht eine eigene Dynamik der Abl6-
sung, ein Art Dominoeffekt.

Beim Drehen mussten wir die Kamera dementspre-
chend platzieren, um diese Emotionen auch zu ver-
mitteln. Die Kamera war fast wie eine weitere Per-
son. Das hat uns bis in den Schnitt hinein sehr
beschaftigt.

Sie haben ausschliesslich mit Laienschauspieler:innen
gearbeitet.

Auch fiirs Casting haben wir uns richtig Zeit ge-
nommen. Es hat {iber ein Jahr gedauert und wir
haben um die 9000 Personen gecastet. Dabei ha-
ben wir alle méglichen Dorffeste, Schulen und
Obstgenossenschaften abgeklappert. Aus ihnen
mussten wir eine neue Familie schaffen. Wir mie-
teten ein Haus an und luden iiber vier Monate die
Darsteller:innen nachmittags in verschiedenen

FB

FB

konzentriert, vergessen sich selbst und werden
viel spontaner. Fiir mich ist das Ergebnis immer
positiv, auch wenn man zwischendurch natiirlich
leidet.

Beim Schauen Ihrer Filme hat man das Gefiihl, dass
Sie sehr viel Zeit und Arbeit investieren, um lhre eige-
ne Perspektive auf die Geschichte zu finden. Glauben
Sie, dass Sie in der Geschichte als Filmemacherin
Ihre weibliche Perspektive eingebracht haben?

Ich glaube schon. Der jeweilige Blick der Filmema-
cher:innen beeinflusst die Geschichte und die Per-
sonen doch immer. In dieser Frage gibt es beim
Filmemachen eine Notwendigkeit der historischen
Wiedergutmachung - historisch gesehen, mit allen
ménnlichen Filmemachern, fehlt ein Gleichgewicht
der Erzéhlweisen. Daher brauchen wir mehr Frau-
en im Film, mehr weibliche Vorbilder. Wir haben
unterschiedliche Sensibilitdten und Sichtweisen,
und das bereichert die Vielfalt an Geschichten.

Sie gehéren zu einer neuen Generation spanischer
und insbesondere katalanischer Filmemacherinnen,
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die in den letzten Jahren mit interessanten, un-
abhdngigen Filmen auf sich aufmerksam machen:
Da sind beispielsweise Elena Martin, Roser
Aguilar, Mar Coll, Neus Ballus, Clara Roquet,
Belén Funes oder Leticia Dolera. Sind Sie mitein-
ander vernetzt?

Ich fiihle mich privilegiert, in Barcelona zu woh-
nen, denn es ist ein guter und besonderer Mo-
ment, hier weibliche Filmemacherin zu sein. Wir
kennen uns alle mehr oder weniger und tauschen
uns im kreativen Prozess oft aus. Das ist sehr
wichtig. Sowohl beim Drehbuchschreiben als
auch beim Schneiden héren wir gerne die Mei-
nung unserer Kolleginnen. Wir organisieren ge-
meinsame Sichtungen und geben einander kons-
truktive Kritik.

Wir Filmemacherinnen sind also vernetzt. Und
wenn am Ende einer unserer Filme Erfolg hat,
wird auch die Freude gerne geteilt.
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An Talenten scheint es nicht zu fehlen. Sehen Sie
gute Chancen fiir sich und Ihre Kolleginnen?

Ja! Die Kreativitét ist nicht nur auf Barcelona be-
grenzt, auch im Rest Spaniens werden gute Filme
gemacht. Ich kenne junge Filmemacher:innen,
die mit einer neuen Filmsprache experimentie-
ren, mit geringem Budget drehen, und deren Fil-
me nun auch international bekannt werden. Al-
lerdings muss man sagen: Insgesamt steht es um
den unabhéngigen Film nicht besonders gut,
denn er wird nicht ausreichend finanziell unter-
stiitzt. Politisch muss noch einiges passieren, da-
mit kleinere Produktionen eine wahre Chance
auf Finanzierung bekommen. Wie iiberall domi-
nieren leider die Onlineplattformen und eine In-
dustrie des Mainstreams.

Wie wichtig ist es Ihnen, in Ihrer katalanischen
Sprache zu drehen?

«Historisch gesehen fehlt ein Gleichgewicht
der Erzdhlweisen.»
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Katalanisch ist unsere Muttersprache und die na-
tlirliche Art, zu kommunizieren. So sprechen die
Leute in dieser Region. Und jede Sprache ver-
mittelt eine eigene Weltanschauung. Es war also
die logische Entscheidung, in ihrer Mundart zu
drehen.

Unsere Sprache wurde im Film lange ignoriert.
In den letzten Jahren gab es sehr wenig katalani-
sche Filme, daher schauen wir genauer hin, damit
politisch mehr unabhéngige Filme unterstiitzt
werden. Sprache ist letztendlich Kulturgut und
ein wichtiges Exportgut. Wir miissen vermitteln,
dass es wichtig ist, Filme in unserer Sprache zu
drehen. Die Tatsache, dass in Berlin viele Leute
meinen Film auf Katalanisch gesehen haben, hat
dazu gefiihrt, dass nun diese Menschen auch wis-
sen, dass in unserer Region Katalanisch gespro-
chen wird. So einfach ist es.
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neorealistischen Asthetik dazu. Etwas zeitgendssi-
scher ist Jonas Carpigniano, der ebenso mit Laien-
darsteller:innen arbeitet. Auch Alice Rohrwacher
ist grossartig. Der italienische Film inspiriert mich
insgesamt. Ubrigens ist Alcarras als italienische
Koproduktion entstanden.

Sie sind vor Kurzem Mutter geworden. Herzlichen
Gliickwunsch!

Danke, ja, Mutterschaft ist eine ganz neue Erfah-
rung, die ich tibrigens gerade in meinem Kurzfilm
aufgreife. Es ist ein kleiner Film, den ich zwischen
zwei Projekten gedreht habe.

Arbeiten Sie schon an einem neuen Film?

Ich schreibe an einem Drehbuch, in dem es erneut
um eine Familie geht. Das Thema interessiert mich
sehr. Allerdings ist es mir sehr wichtig, zu experi-
mentieren, eine eigene Sprache und Asthetik fiir

«Heutzutage habe ich viele weibliche
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Vorbilder.»

Mit welchen filmischen Referenzen sind Sie aufge-
wachsen? Welche Vorbilder haben Sie geprdigt?

Ich bin in einem Haushalt fast ohne Fernseher oder
Filme aufgewachsen. In der Schule hat uns die Leh-
rerin einmal Code inconnu: Récit incomplet de
divers voyages von Michael Haneke vorgespielt -
diese Erfahrung hat mir damals die Augen ged6ffnet.
In der darauffolgenden Debatte habe ich ndmlich
gemerkt, wie viel man mit einem Film erzédhlen
kann. Es geht weit dariiber hinaus, was wir sehen.
Die Art, das Leben und alles, was uns umgibt, zu
reflektieren, hat mich fasziniert. Ich wollte ja ur-
spriinglich Journalismus studieren, aber das war
fiir mich ein Wendepunkt.

Heutzutage habe ich viele weibliche Vorbilder. Ich
liebe die Filme von Claire Denis, aber auch Lucrecia
Martel in ihrem Umgang mit dem Ton. Der italie-
nische Neorealismus hat mich auf meiner eigenen
Suche nach Realismus und dem Umgang mit Figuren
sehr beeinflusst. Luchino Viscontis La terra trema
von 1956 war fiir die Entstehung von Alcarras sehr
wichtig. Es kam Lalbero degli zoccoli von Ermanno
Olmi aus den Siebzigern mit einer &hnlichen

jeden Film zu entwickeln; diesmal vielleicht etwas
Distanz zum Realismus zu schaffen und neue
Formen zu entdecken. Ich brauche immer eine
Herausforderung! (]

CARLA SIMON ist eine katalanische Regisseurin und
Drehbuchautorin. 1986 in Barcelona geboren, gilt sie auch
dank ihren Erfolgen an der Berlinale als starke neue
Stimme des spanischen Kinos. Schon in ihren Kurzfilmen
interessierte sie sich hauptséchlich fiir autobiografisch
inspirierte Geschichten. |hr erster langerer Spielfilm
Alcarras, der ebenfalls in enger Verbindung mit ihrer eigenen
Familiengeschichte steht, ist nun im Rahmen des Zurich
Film Festival zu sehen und startet am 29. September

in Deutschschweizer Kinos.



AB 13.10.22 IM KOSMOS KINO

«TRIANGLE OF SADNESS»

Tickets auf kosmos.ch
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22. SEPTEMBER BIS 2. OKTOBER

Unsere Highlights
am Zurich
Film Festival

TEXTE Josefine Ziircher

VON ELENA AVDLJA
(CH/FR)

CASCADEUSES/
STUNTWOMEN

Der Berufsalltag der Schweizerinnen Virginie, Petra und Estelle bein-
haltet Schlége, Stiirze und Unfille: Die drei arbeiten als professionelle
Stuntfrauen. Der Dokumentarfilm offenbart den Zuschauer:innen eine
kaum bekannte Welt, die aber genauso zur Filmindustrie gehort wie der
glamourdosere Part. Doch wie viel Gewalt vermogen Korper und Geist
zu ertragen, wo liegen die Grenzen? Das Resultat ist eine elegante Hin-
terfragung der Geschlechterverhéltnisse in der Filmindustrie.

ZFF-TIPPS

VON RODRIGO SOROGOYEN
(ES)

AS BESTAS/
THE BEASTS

Ein franzosisches Parchen zieht aufs
galizische Land, um dort umwelt-
freundliche Landwirtschaft zu betrei-
ben und gleichzeitig die Wirtschaft
etwas anzukurbeln. Den Anwoh-
ner:innen gefallen diese Pléne nicht
ganz so sehr. Besonders zwei altein-
gesessene Briider werden mit den
Fremden nicht warm. Ein Streit um
die Installation von Windrédern es-
kaliert schliesslich in Gewalt. The-
men wie Gentrifizierung und Span-
nungen zwischen gebildeten Stad-
ter:innen und Dorfbewohner:innen
werden packend in ihrer Ambiguitt
gezeigt.



VON BETTINA BLUMNER
(b/cu)

VAMOS
ALA
PLAYA

Die drei Freund:innen Benjamin,
Judith und Katharina reisen nach
Kuba. Dabei geht es nicht nur ums
Backpacken, sondern eigentlich
miissen die drei Katharinas verlore-
nen Bruder Wanja finden. Inmitten
des grassierenden Sextourismus
sind die drei plétzlich selbst gefan-
gen zwischen aufrichtigen Gefiihlen
und Begehren. Der Film geht kri-
tisch um mit der westlichen Wahr-
nehmung Kubas: Ein vermeintliches
Strandparadies, in dem die wirt-
schaftliche Ungleichheit omniprésent
ist und wo kommunistische Realité-
ten auf das Streben nach Individua-
lismus prallen.

ZFF 31

VON SOPHIE LINNENBAUM
(D)

THE
ORDINARIES

Paula fungiert in einer repressiven Dreiklassengesellschaft lediglich als

Nebenfigur, hat aber ein ambitioniertes Ziel: Sie will endlich Hauptfigur

sein. Dazu besucht sie die Schule fiir Hauptfiguren, doch um die Abschluss-
priifungen zu bestehen, muss sie es schaffen, emotionale Musik zu er-
zeugen. Dieses Unterfangen fiihrt sie in die Abgriinde der filmischen

Welt: Verloren zwischen Outtakes und Filmfehlern, trifft sie vergessene

Gestalten und hinterfragt ihren eigenen Platz in der Geschichte. Fin Film

{iber den Film und das Filmemachen selbst - eine wahre Freude fiir
Filmliebhaber:innen.

VON ANITA ROCHA DA SILVEIRA
(BR/F)

MEDUSA

Mariana und ihre Freundinnen leben in einer radikalen christlichen
Religionsgemeinschaft, in der sie mit Uberzeugung predigen, wie sich
Frauen zu benehmen haben. Des Nachts nimmt die Moralpredigt neue
Formen an: Die jungen Frauen laufen maskiert durch die Strassen und
verpriigeln andere Frauen, deren Verhalten sie als zu lasziv und unchrist-
lich einstufen. Als dabei etwas schiefgeht, beginnt Mariana jedoch, ihre
Religion zu hinterfragen. Politik, Gewalt, und Religion - verpackt im Hor-
rorgenre - werden hier interessant miteinander verstrickt.
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S.40 Memorias.de subdesarrollo 1968, Tomas Gutiérrez Alea
Diese Mischung aus Dokumentation und Fiktion setzt sich mit den enttduschten Hoffnungen der Revolution auseinander.
Und beweist damit, dass die Nouvelle Vague schon immer auch lateinamerikanisch war.
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Der Kampf der
Archive gegen
Zeit und Zerfall




La noire de... 1966, Ousmane Sembéne
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Marginalisierte
Meisterwerke

TEXT Philipp Stadelmaier

Martin Scorsese ist nicht nur ein grosser Filmemacher,
sondern auch ein passionierter Filmhistoriker.

Sein World Cinema Project hat sich der Bewahrung
des materiellen Filmerbes in nichtwestlichen Landern
verschrieben — und fordert dabei grossartige
Entdeckungen zutage.
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Im Mirz vergangenen Jahres verdffentlichte Martin
Scorsese einen Essay mit dem Titel «Il Maestro: Fede-
rico Fellini and the Lost Magic of Cinema». Darin zollt
er nicht nur einem der wichtigsten Cineasten des 20.
Jahrhunderts Tribut, sondern beklagt sich auch dartiber,
dass im Streamingzeitalter die Finzigartigkeit einzelner
Filme in der Allgemeinheit audiovisuellen Contents zu
verschwinden droht. Scorsese erinnert daran, dass Fil-
me nicht nur Content, sondern auch Kunstwerke sind,
dass Kino nicht nur ein Ort, sondern auch eine Kunst-
form ist und dass es eine Liebe zu dieser Kunst und
seiner Geschichte gibt, die es sich weiterzufiihren lohnt.

Scorsese als Kurator

Gerade anlésslich seines 80. Geburtstags in diesem
November soll daher daran erinnert werden, dass der
grosse amerikanische Filmemacher auch ein leiden-
schaftlicher Filmhistoriker und -kurator ist. Im Jahr
1990, als sein Mafiaklassiker Goodfellas in die Kinos
kommt, griindet Scorsese die Non-Profit-Initiative The
Film Foundation, deren Arbeit auf die Bewahrung und
Vermittlung des materiellen Filmerbes zielt. Scorsese
versteht diese Bemithungen als Kampf gegen eine «ti-
ckende Uhr», die irreversible Abnutzung des Filmma-
terials und das drohende Verschwinden von Filmen aus
der Filmgeschichte, dem so viele Filme (gerade der
Stummfilmzeit) bereits zum Opfer gefallen sind. Hun-
derte von Werken wurden von der Stiftung bereits

Los olvidados 1950, Luis Buiuel

priserviert, restauriert und der Offentlichkeit neu zu-
ginglich gemacht, in Zusammenarbeit mit Institutionen
wie Museen, Festivals und digitalen Plattformen sowie
in Form von frei zugénglichen Lehrplénen.

Kuratieren, schreibt Scorsese in seinem «Il Ma-
estro»-Text, heisst, Geliebtes mit Anderen zu teilen, die
Hohepunkte der Kunstform zu identifizieren und sich
fiir sie einzusetzen - einzigartige Filme, die die Film-
sprache definiert und vorangebracht haben. Kuratieren
heisst aber auch, dabei den Fokus auszudehnen, neu-
gierig zu bleiben. Es gibt nicht nur Viscontis Gattopar-
do, John M. Stahls Leave Her to Heaven oder die Filme
von Powell und Pressburger, die es verdient haben, mit
Hilfe digitaler Technologie aus vergilbten Kopien in
aller Pracht und Herrlichkeit wiederaufzuerstehen.
2007 erweitert Scorsese die aufs amerikanisch-euro-
péische Filmerbe fokussierte Film Foundation um das
World Cinema Project (WCP), in dessen Rahmen gros-
sartige Entdeckungen und marginalisierte Meisterwer-
ke aus Afrika, Asien, Osteuropa, Lateinamerika und
dem Mittleren Osten betreut werden. Bislang wurden
um die 50 Filme restauriert. Einige davon laufen im
Stadtkino Basel, das vom 1. Oktober bis zum 15. No-
vember 2022 eine Reihe zu Scorsese und den Filmen
des World Cinema Project organisiert.

Natiirlich befinden sich unter den bislang kata-
logisierten Werken auch bekanntere Namen, wie Los
olvidados (1950) und El (1953) aus Luis Buiiuels
mexikanischer Periode oder Sergei Paradschanows
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préchtiger Sayat Nova (1969). Und dass Kim Ki-youngs
genialer Thriller The Housemaid von 1960 nicht nur
die Vorlage fiir Im Sang-soos gleichnamiges Remake
von 2010 war, sondern auch einen wesentlichen Einfluss
auf Bong Joon-hos Parasite ausiibte, diirfte Kenner:in-
nen des siidkoreanischen (Genre-)Films
noch bekannt sein.

Im Westen sehr viel unbekannter ist
hingegen das Werk des tiirkischen Filme-
machers Omer Liifti Akad, der in seiner
Laufbahn mehr als 100 Filme gedreht hat.
The Law of the Border von 1966 ist ein
«tlirkischer Western», der unter Schmugg-
lern an der tiirkisch-syrischen Grenze spielt
und dabei auch auf die sozialen Missstdnde
in der Landbevolkerung hinweist - ein Film,
so schroff und rau wie seine unwirtliche
Gebirgslandschaft, aber voller Zartlichkeit
fiir seine Figuren. Sdmtliche Kopien wur-
den beim Militdrputsch von 1980 konfis-
ziert und zerstort, ausser jener einen, schwer bescha-
digten, die zur Grundlage der Restauration wurde. Das
Material war in so schlechtem Zustand, dass Bild und
Ton noch immer davon zeugen. So dokumentieren die
vom WCP wiederhergestellten Filme oft auch die Ge-
fahren, denen sie ausgesetzt waren. Wobei es sich um
Abnutzungserscheinungen, schlechte Lagerbedingun-
gen und unzureichende Préservationsressourcen, aber
eben auch um politische Zensur handeln kann.

Neuentdeckungen im Westen

Ein dhnliches Schicksal erlitt ein lange Zeit verscholle-
nes Meisterwerk aus dem Iran, Chess of the Wind des
avantgarden Dichters und Filmemachers Mohammad
Reza Aslani. Nach einer katastrophalen Premiere beim
Teheran Film Festival 1976 verschwand der Film aus
der Zirkulation, nach der iranischen Revolution 1979
wurde er wegen nicht-islamischer Inhalte gdnzlich ver-
boten. Wurde das iranische Kino im Westen fiir seine
Landschaften, seinen dokumentarischen Blick und sei-
ne humanistische Sozialkritik bekannt, dann stellt As-
lani diese Konventionen auf den Kopf. Eine dekadente
reiche Familie liefert sich gegen Ende der Kadscharen-
Dynastie Mitte der Zwanzigerjahre einen morderischen
Streit ums Erbe. Die Handlung des opulenten, dtheri-
schen Kammerspiels ist jedoch eher ein Vorwand fiir
detaillierte Arrangements und virtuose Kamerafahrten,
die zeigen, dass Ophiils und Visconti im Iran einen
kiinstlerischen Verwandten hatten. Die Bilder wirken
wie Gemalde, die Lichtstimmung ist expressionistisch,
das Personal monstrds und gespenstisch. Erst 2014
entdeckte Aslanis Sohn die Filmrollen zufillig in einem
Trodlerladen in Teheran wieder, worauthin sie ausser
Landes zur Restauration geschickt wurden.

Sayat Nova 1969, Sergei Paradschanow

Neben politischen Umbriichen wird der Kanon der
Filmgeschichte auch von (post-)kolonialen Mechanis-
men gepragt, die zur Marginalisierung nicht-westlicher
Filme und nicht-westlicher Perspektiven beigetragen
haben. Daher die Bedeutung der beiden Filme von
Ousmane Sembene, senegalesischer Pionier des afti-
kanischen Kinos, der sich als einer der Ersten um die
Umkehrung dieses Blicks bemiiht hat. Der Kurzfilm
Borom Sarret (1963) zeigt einen Kutscher, der auf sei-
ner Fahrt durch Dakar verschiedene Begegnungen
macht und iiber seine schwierigen Lebensumstéinde
reflektiert, Sembénes Langfilmdebiit La noire de ...
(1966) erzidhlt von den Erfahrungen eines senegalesi-
schen Hausméadchens bei einer gefiihlskalten Weissen
franzosischen Familie, wobei auch hier ihre Stimme
den Film begleitet. Das Auf- und Abnehmen einer Mas-
ke dekonstruiert genial den européischen Blick auf die
(ehemals) Kolonisierten und ihr rassifiziertes Bild, um
den Blick umzukehren: Nun sind es die Weissen, die
betrachtet und untersucht werden.

Eine dhnliche Expedition ins Land der Kolonisa-
toren, Blickumkehr inklusive, unternimmt der maure-
tanische Filmemacher Med Hondo mit Soleil O (1967),
dessen kithner und verspielter Stil an Godards in dieser
Zeit beginnende militante Periode erinnert. Der Film
folgt keiner linearen Handlung, sondern einer militan-
ten Collage, in der die Verstrickung von Kapitalismus
und Rassismus analysiert und vorgefiihrt wird. Was die
Dekonstruktion der Kategorie der «<Hautfarbe» betrifft,




40

die Kritik an der Sexualisierung Schwarzer Manner
oder am liberalen Diskurs der «kontrollierten Einwan-
derung», ist Hondos Polemik unvermindert aktuell,
wobei er - erneut a la Godard - nicht nur die politischen
Inhalte, sondern auch die sprachlichen Formen und
Redeweisen auf den Priifstein und auf den Kopf stellt.

Nouvelle Vague - von anderswo

Wurden Filme von afrikanischen Filmemacher:innen
oft auf ihre Inhalte reduziert (Naturalismus, Folklore,
militanter Furor), feiert sie das Word Cinema Project
als Kunstwerke, welche die (selbst-)reflexiven Formen
des modernen européischen Kinos in einem antirassis-
tischen und postkolonialen Kontext fortsetzen. Mehr
noch: Mit Sembéne und Hondo ist die Nouvelle Vague,
die Scorsese in seinem Fellini-Aufsatz als massgebliche
Inspiration seiner eigenen Cinephilie bezeichnet, nie
einfach auf Frankreich beschriinkt, sondern immer auch
schon afrikanisch gewesen.

Dass sie immer auch schon lateinamerikanisch
war, davon zeugt Memorias de subdesarrollo (1968)
des Kubaners Tomas Gutiérrez Alea, der sich in seiner
Mischung aus Dokumentation und Fiktion mit den ent-
tduschten Hoffnungen der Revolution auseinandersetzt.
Protagonist ist ein biirgerlicher Intellektueller, der durch
Havanna flaniert, tiber den sozialen Stillstand und den
Kulturkampf mit Amerika reflektiert und sich mit ver-
schiedenen Frauen trifft. Weder Revolutionir noch Kon-
terrevolutiondr, verkdrpert er jenes typisch moderne,
zerrissene, von allem entfremdete «Nichts», das die
Inkonsistenz des Denkens, der Bilder und der Geschlech-
terverhiltnisse kommentiert: auch er ein kubanischer
Verwandter der Charaktere Godards oder Pasolinis.

FOKUS

Komplett anders und einzigartig ist hingegen Kummatty
(1979) von Aravindan Govindan, der im Kontext des
indischen Kinos relativ unbekannt ist. Anders als die
wesentlich beriithmteren Satyajit Ray oder Ritwik Ghatak
(von dem ebenfalls zwei Filme im Katalog des WCP zu
finden sind) ist er kein Vertreter des bengalischen, son-
dern einer des siidindischen Kinos, in dem Malayalam
gesprochen wird. Der Film handelt von der Begegnung
von Kindern mit einer halbrealen, halbmythischen Fi-
gur, dem «Kummatty». Tier und Mensch, Fantasie und
Realitit, Marchenfiguren und ihre realen Wiederginger
verfliessen zu einer Vision der Welt, in der es noch die
kleinsten Details wert sind, zu schimmern und gefilmt
zu werden. Will das WCP durch diverse Filme auch
diverse Kulturgiiter bewahren, die von den Filmen re-
prasentiert werden, gilt dies gerade fiir dieses lebendi-
ge Archiv fiir Médrchen und Masken, Verkleidungen
und Spiele, Ténze und Rituale in Siidindien.

Es gibt noch viele Liicken, die in Scorseses Kata-
log zu fiillen sind. So ist Sambizanga (1972) der ango-
lanischen Filmemacherin Sarah Maldoror bislang der
einzige restaurierte Film, der von einer Frau gedreht
wurde. Scorseses unvermindert neugierige Liebe zum
Kino ldsst jedoch keinen Zweifel daran, dass gerade die
Liicken das grosste Potenzial der Filmgeschichte dar-
stellen. Im Zeitalter des Streamings, des nivellierten
Contents und einer stidndigen Bilder(iiber)sattigung
kann die Vergangenheit der Filmkunst erneut zur Quelle
ihrer zukiinftigen Lebendigkeit werden, wenn wir uns
darauf konzentrieren, was wir noch nicht kennen. Um
die Filmgeschichte {iber ihre westlichen Zentren - und
ihre Konzentration auf ménnliche Filmemacher -
hinweg weiter auszudehnen. ]

Zum 80. Geburtstag von Martin Scorsese widmet das Stadtkino Basel dem
Ausnahmeregisseur vom 1. Oktober bis 15. November eine grosse Retro-
spektive und zeigt auch eine Auswahl an Filmen aus dem World Cinema Project.
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Memorias de subdesarrollo 1968, Tomés Gutiérrez Alea
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Touki Bouki 1973, Djibril Diop Mambéty
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«Die
Digitalisierung
brachte grosse
Unsicherheit
fur die Archive»

INTERVIEW Michael Kuratl

Mit seinem Essayband lieferte Jurij Meden aus

der Einsamkeit der Pandemie heraus provokative
Gedanken zu seiner Zunft. Der Kurator beim
Osterreichischen Filmmuseum nimmt auch im
Gesprach mit Filmbulletin kein Blatt vor den Mund.
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Jurij Meden

Lassen Sie uns mit einem kleinen Gedankenexperi-
ment einsteigen: Das George Eastman Museum in
Rochester - Ihre ehemalige Wirkstdtte - brennt. Sie
kénnen entweder den todkranken Operateur oder
einzigartige Nitrofilme retten. Wen oder was wiirden
Sie retten?

Den Filmvorfiihrer natiirlich.

Er stirbt aber sowieso, und die Filme sind fiir immer
verloren.

Aber er ist noch am Leben, und jedes Leben ist
mehr wert als ein Film. Wenn Sie mich vor die Wahl
stellen wiirden, eine Leiche oder einen Film heraus-
zuholen, wiirde ich mich fiir den Film entscheiden.
Aber wenn ich die Wahl habe zwischen auch nur
einer Minute menschlichen Lebens und einem
Film, dann wihle ich das menschliche Leben.

Glauben Sie, dass alle Ihre Kolleg:innen dieser Mei-
nung sind? Manchmal hat man das Gefiihl, dass
Kinematheken und die Archivierungswelt physische
Filme wie heilige Objekte behandeln, die jedes
menschliche Leben tiberdauern werden.

Ich glaube, dass alle meine Berufskolleg:innen die
gleiche Antwort geben wiirden, zumindest in einem
offiziellen Interview (lacht). Aber Thre Frage zielt
auf etwas ab, woriiber ich schon ldnger nachdenke.
Es ist, als ob wir diesem Akt des Bewahrens und
Erinnerns einen moralischen Wert zuschreiben.
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Genauso wichtig ist aber, uns zu fragen, ob es wirk-
lich wichtig ist, sich zu erinnern. Die Frage hilft,
einen Schritt zuriickzutreten und das grosse Gan-
ze zu betrachten. Dann ist klar, dass wir niemals
in der Lage sein werden, die gesamte Filmgeschich-
te angemessen zu bewahren. Auf lange Sicht ist
natiirlich ohnehin alles verloren, aber auch kurz-
fristig verschwindet ein grosser Teil der Filmge-
schichte vor unseren Augen. Wir spielen mit Sand-
burgen, und wir miissen sehr vorsichtig sein bei der
Frage, was wir bewahren wollen.

In Threm Buch sprechen Sie tiber Liicken in der Film-
geschichte und dartiber, wie sie uns helfen, eine kul-
turelle Erzihlung zu bilden. Kénnen Sie das ndiher
erldutern?

Es gibt drei Betrachtungsweisen von Liicken. Ers-
tens: Wenn wir alles wiissten, was jemals passiert
ist, nicht nur in der Filmgeschichte, sondern ganz
allgemein, konnten wir keine Geschichte schrei-
ben. Wenn alles verfiigbar ist, wird der Prozess der
Sinnfindung, der Narration, unméglich. Zweitens:
Eine Liicke ermdglicht es uns manchmal, etwas
Wichtiges zu schaffen. Nehmen wir Orson Welles’
The Other Side of the Wind, seinen beriihmten un-
vollendeten und verlorenen Film. Als solcher war
er eine Quelle fiir endlose Spekulationen, Biicher
und Trdume. Er war ein wichtiger Bestandteil des
Verstéindnisses von Orson Welles und der Filmge-
schichte.

Doch in dem Moment, als er auf Netflix verfiighar
wurde, war er ein Furz im Wind. Dieses Kapitel
der Filmgeschichte, von dem wir jahrzehntelang
getriumt haben, war pl6tzlich geschlossen - nichts
davon blieb der Fantasie iiberlassen. Die dritte Di-
mension ist die Vorstellung, dass wir uns erinnern
miissen, um die gleichen Fehler nicht noch einmal
zu machen. Aber das ist nicht wahr, denn wir ler-
nen nie etwas aus der Geschichte. Im Gegenteil: Es

“scheint eher so, dass einige der gewalttétigsten Ge-

sellschaften und Orte auf der Welt dem histori-
schen Gedachtnis eine enorme Bedeutung beimes-
sen. Ich habe in Jugoslawien gelebt, einem Land,
das fast 50 Jahre lang relativ friedlich existierte und
schliesslich gewaltsam unterging - im Namen wo-
von? Der Geschichte! Deshalb denke ich manch-
mal, dass Historikerinnen und Archivare, anstatt
aktiv zu bewahren, auch Strategien zum aktiven
Vergessen entwickeln sollten.

Ist es nicht ein elitdrer Ansatz, wenn einige wenige
Auserwdhlte wie Sie dariiber entscheiden, was er-
innert und was vergessen werden soll?

Natiirlich kann man das als elitidr betrachten,
aber unsere Gesellschaften sind auch an einem

Bild: © Eszter Kondor
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interessanten Punkt, an dem wir Stimmen von Min-
derheiten zulassen, die bisher vollig ungehort wa-
ren und die auch die Filmgeschichte verandern.
Die Menschen bilden sich ihre eigene Meinung,
unabhéngig von der Arbeit einiger weniger Archi-
var:innen: Einige Filmemacher:innen, die noch vor
zehn Jahren relevant schienen, werden vielleicht
in, sagen wir, 20 Jahren vollig vergessen sein. Film-
archive konnen etwas bewahren, aber wenn sich
die Gesellschaft verdndert hat und sich weigert, auf
eine bestimmte Ethik oder Asthetik zu reagieren,
werden gewisse Zeugnisse fiir die Geschichte trotz-
dem verloren gehen. Ich glaube also nicht, dass
Elitismus hier ein Problem darstellt.

Meine Frage riihrt daher, dass Sie sich in IThrem Buch
gegen Superheldenfilme aussprechen. Filme, die wir
Ihrer Meinung nach lieber vergessen sollten. Das
bringt mich zu der Frage: Wenn ein Film sehr populdir
und damit ein wichtiger Moment der Filmgeschichte
ist, ist er damit nicht per se erhaltenswert?

Ich wiirde sagen: wahrscheinlich nicht. Der Fa-
schismus zum Beispiel war einmal ungeheuer po-
puldr und ist es mancherorts immer noch, aber ist
die Idee es wert, bewahrt zu werden? Vielleicht
waren wir besser dran, wenn wir sie aktiv verges-
sen wiirden - und zwar so radikal, dass niemand
jemals wieder auf die gleiche Idee kommen wiirde.
Fiir mich, und das ist eine sehr persdnliche und
keineswegs professionelle Meinung, ist es dasselbe
mit Superheldenfilmen, die meiner Meinung nach
mit giftiger Ideologie getrénkt sind.

Andererseits sprechen Sie davon, die Filmkritik zu re-
ideologisieren, anstatt allein auf Asthetik zu bauen.
Sie nehmen Panzerkreuzer Potemkin als Beispiel
dafiir, wie Filmkritiker:innen und -theoretiker:innen
dazu neigen, nur auf die Jump-Cuts zu schauen und
die sowjetische Propaganda zu iibersehen.

Mit der Aussage wollte ich absichtlich provozieren,
weil ich manchmal das Gefiihl habe, dass alle im-
mer noch in die Idee verliebt sind, dass das Kino
keine Botschaft vermittelt. Was ein Unsinn ist. Un-
abhiingig davon, was der Regisseur macht, sendet
man mit der blossen Produktion eines Films Hun-
derte von Botschaften.

Hier in Wien bewahren wir zum Beispiel viele Filme
von Dziga Vertov auf. Wihrend grosser Teile der
Filmgeschichte wurde er nur als experimenteller
Filmemacher gesehen. Dass Vertov bei der Nomen-
klatura des kommunistischen Regimes mitspielte
und an die Uberlegenheit des sozialistischen Sys-
tems glaubte, war irrelevant. Ich sage, lasst uns auch
iiber Dziga Vertov, den Kommunisten, sprechen.
Wiirde man etwa in einem Vertov-Meisterwerk wie
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Enthusiasmus (Donbass-Sinfonie) die Kamera vom
Traktor, den er filmt, wegschwenken, sdhe man
Hunderttausende von Leichen von Ukrainer:innen,
die durch den Holodomor (Anm. d. Red.: Hungers-
not auf dem Gebiet der UdSSR zu Beginn der
Dreissigerjahre, z.T. politisch verursacht und als
Genozid betrachtet) gestorben sind. Es geht mir
nicht darum, den Film zu verbieten oder Vertov in
Verruf zu bringen, ich sage nur, dass wir ganzheit-
licher sein sollten, wenn wir iiber Filme sprechen.

Sie zielen nicht nur auf Filmkritiker:innen, sondern
auch auf Ihren eigenen Berufsstand. In Threm Buch
bezeichnen Sie die digitale Restaurierung als «das
Aufhiibschen verwesender Leichen mit dicken
Schichten Schminke, um einen mythischen Urzu-
stand wiederherzustellen». Ist es ein Irrglaube, dass
wir durch digitale Restaurierungen ein authentisches
Filmerlebnis erhalten konnen?

Es gibt diesen grossen Hype um die digitale Film-
restaurierung, und ich bin sehr skeptisch, wenn ich
Ausdriicke wie «authentisches Erlebnis» oder «so
nah am Original wie moglich» hore. Oft werden
Filme namlich von Negativen gescannt, und bei die-
sem Prozess sicht man Details, die man auf einer
35-mm-Kopie nie gesehen hat. Mit jeder 35-mm-
Kopie, die man von einem Negativ macht, verliert
man visuelle Qualitdt. Wenn Sie hingegen ein Ne-
gativ digitalisieren, erzeugen Sie ein Artefakt, das
so noch nie jemand gesehen hat. Daran ist nichts
auszusetzen, und wenn es die Leute dazu bringt,
sich mehr historische Filme anzusehen, ist das
grossartig. Aber am Ende verkaufen Sie ein Pro-
dukt mit einem Versprechen von Authentizitit, das
nicht erfiillt werden kann.

Sie kritisieren auch die kollektive Entscheidung der
Filmarchive, auf Digitalisierung zu setzen und den
Markt zu bedienen. Sehen Sie einen anderen Weg,
den die Kinematheken hdtten einschlagen kénnen?
Was ich kritisiert habe, ist der Mangel an Reflexi-
on. Die digitale Technologie wurde uns als not-
wendiger Schritt, als Fortschritt, prdsentiert. Aber
es war nie eine Notwendigkeit, Filme auf einmal
komplett digital zu drehen, zu zeigen und aufzu-
bewahren. Das war eine rein kapitalistische Erfin-
dung. Ein paar Banker - nicht einmal Hollywood-
Manager - haben sich zusammengesetzt und
beschlossen, dass sie viel zu viel Geld damit ver-
schwenden, Tausende und Abertausende von Ko-
pien zu drucken und um die Welt zu schicken. Die
Digitalisierung war also ein sehr erzwungener
Schritt der Industrie. Es gab diesen ziemlich ab-
rupten Moment, als jedes einzelne Kino digitalisie-
ren musste, aber keines das Geld hatte, um neue
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Projektoren zu kaufen. In der Folge wurden die
Kulturbudgets, also die Gelder der Steuerzahlen-
den, fiir diese teuren Anschaffungen verwendet.
Mit dem Schritt wurde die Filmgeschichte auf ei-
nen Schlag unsichtbar, weil sie analog war. Es war
eine Falle. Die Filmarchive mussten auf den Zug
aufspringen und ihre Sammlungen digitalisieren,
und es gab kaum Diskussionen tiber die Konse-
quenzen dieses Prozesses.

Welche Konsequenzen?

Es ist relativ einfach, einen 35-mm-Projektor selbst
zu bauen, die Mechanik ist ziemlich universell.
Aber jetzt leben wir in einer Welt, in der wir voll-
stédndig von zwei Unternehmen abhéngig sind, die
ein Monopol auf digitale Projektoren haben, und
wir miissen konstant deren Gerite kaufen, um wei-
terhin Filme zeigen zu kénnen. Das Gleiche gilt fiir
digitale Daten: In der analogen Welt wissen wir,
wie man Filme aufbewahrt, wir haben es im Laufe
von 120 Jahren gelernt. In der Praxis ist es natiir-
lich komplizierter, aber im Grunde braucht man
einen Kiihlschrank. Wenn man hingegen einen di-
gitalen Film aufbewahren will, muss man ihn im-
mer wieder auf ein neues Medium kopieren, denn
die Lebensdauer einer Festplatte ist sehr begrenzt.
Dafiir braucht man einen stdndigen Geldfluss fiir
die Ausriistung, wahrend sich die Technologie stén-
dig éndert. Das ist kein Fortschritt, sondern brach-
te eine grosse Unsicherheit fiir die Archive.

Ist das der Grund, warum die Archive so viel Auf-
hebens um ihr Material machen und nur ungern
Filme in Umlauf bringen?

Materialitdt ist fiir Archive enorm wichtig. Im
George Eastman Museum gibt es die «Nitrate Pic-
ture Show». Wir nannten es ein Konservierungs-
Festival, weil wir die Widerstandsféhigkeit des Ma-
terials zeigen wollten. Der dlteste Film, den wir
dort gezeigt haben, war 100 Jahre alt. Zeigen Sie
mir eine Festplatte, die in 70 Jahren noch funktio-
niert. Das ist unmdglich.

Abgesehen davon bin ich dafiir, erhaltene Kopien
- mit Ausnahme von Nitrofilmen - weiterzugeben,
auch wenn das bedeutet, dass man eine Beschédi-
gung in Kauf nimmt. Denn wenn wir uns weigern,
sie im Jetzt herauszugeben, setzen wir auf ein zu-
kiinftiges Publikum, das es vielleicht nie geben
wird, und enttduschen jemanden, der den Film ge-
nau hier und jetzt sehen mdochte.

Ihr Blick auf zeitgendssische Filmstudierende kann
als zynisch und enttduscht gelesen werden. Machen
Sie sich manchmal Sorgen, dass Ihre Sichtweise des
Kinos, der Archivierung und der Restauration Ihren

Vorher-Nachher

Filmstills aus den Filmen von Gottfried Bechtold: FF (Alexander
Kraus), 1970 (erstes Bild) und Trigon 71, 1971 (zweites und

drittes Bild). Beide Filme wurden auf 16-mm-Film gedreht.

Die Originale wurden im Osterreichischen Filmmuseum digitalisiert.
Das Vorher-Bild (unten) zeigt, wie es vom Filmscanner abgetastet
wurde: ein Rohscan mit flachem Kontrast, damit so viele Details
und Farbwerte wie méglich fotografisch festgehalten werden.
Anschliessend wurden Farben und Kontrast anhand der Referenz
einer Vorfiihrkopie angepasst. Kleine Staubflecken oder Schmutz,
die nicht im Original schon da waren, wurden digital entfernt.

Das Resultat sieht man im Nachher-Bild (oben).

Filme aus der Sammlung der Generali Foundation - Dauerleihgabe des Museums der Moderne Salzburg
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Nachfolger:innen in einigen Jahren villig gleich-
guiltig sein kénnte?

Das hat mich friiher sehr beunruhigt, weshalb ich
meinem Buch einige Anekdoten iiber Filmstu-
dent:innen hinzugefiigt habe. Doch als ich sie auf-
schrieb, wurde mir klar, dass es keinen Sinn hat,
reuevoll zu sein und iiber jemand Anderes Auffas-
sung von Kino zu urteilen. Ich bin zum Beispiel
zutiefst fasziniert von der gesamten Torrenting-
Kultur, sowohl in Bezug darauf, wie sie die Ver-
breitung der Filmkultur in einem Ausmass ermdg-
licht hat, das vor 20 Jahren noch v6llig undenkbar
war, als auch in Bezug auf den Archivierungsge-
danken. Denn die Leute, die Filme teilen, bewah-
ren sie auch auf. In den letzten Jahren, in denen
ich in sehr unterschiedlichen kulturellen Umge-
bungen gearbeitet habe, habe ich gelernt, die ver-
schiedenen Arten, wie Menschen Filmkultur ge-
niessen, mehr zu schitzen. Und ich bin sehr
gespannt, wie der Filmkanon aussehen wird, den
eine neue Generation nicht nur von Filmwissen-
schaftler:innen, sondern auch von anderen Cine-
philen aufbauen wird.

Sie schreiben, dass es an dieser neuen Generation
liegt, die Vorteile der neuen Technologien zu entde-
cken. Sehen Sie Entwicklungen in diesem Bereich?
Ja, natiitlich. Obwohl mein Buch erst vor einem
Jahr erschienen ist, ist es bereits veraltet. Vor fiinf
Jahren stiess ich auf die Idee von vertikalen Videos
und widmete diesem Thema ein Kapitel in meinem
Buch - ein Kapitel, das man zu Recht als zynisch
bezeichnen kann. Ich hatte zu diesem Zeitpunkt
aber keine Ahnung von Tiktok und davon, dass
vertikale Videos fiir Hunderte von Millionen von
Menschen die Norm sind.

In Ihrem Buch erzihlen Sie das Gleichnis eines Rab-
biners, der auf die Bedenken gegeniiber der moder-
nen Technologie antwortet, lassen aber die Frage
offen, was wir aus dem digitalen Zeitalter lernen
kénnen. Was ist Ihre Antwort an den begeisterten
Liebhaber des analogen Films, der alles, was ihm
lieb und teuer ist, sich in Luft auflésen sieht?

Ich wiirde ihn oder sie fragen, was genau es sei, das
er/sie schitze, und das verschwinde. Ich glaube
ndmlich nicht, dass wir etwas verlieren, ich sehe
nichts verloren gehen. Sie etwa?

Ich habe vielleicht eine eher abstrakte Sehnsucht nach
einer vergangenen Ara, von der ich nur das Ende
gesehen habe. Aber vor ein paar Monaten habe ich
in einem kleinen Kino nach langer Zeit mal wieder
einen Film auf 35 mm gesehen. Er flimmerte, war
zerkratzt und der Ton ein Katzenjammer. Da kam
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mir der Gedanke, dass wir vielleicht mit digitalen
Projektionen doch besser dran sind.

Die Geschichte des Kinos ist viel mehr eine Ge-
schichte der schlechten als der guten Projektionen;
eine Geschichte der Kratzer, der fehlenden Bilder,
der Unschirfe, und wir haben das alles als normal
angesehen. Nebenbei bemerkt, und das ist eine Art
schmutziges Geheimnis, bin ich heutzutage ent-
spannter, wenn ich mir eine DCP- (Digital Cinema
Package) anstelle einer 35-mm-Vorfiihrung ansehe,
weil ich nicht nervds sein muss, ob der Operateur
in der Lage sein wird, rechtzeitig von einem Pro-
jektor auf einen anderen umzuschalten, oder ob
die Bilder scharf sein werden usw.

Verglichen mit der Malerei ist die Verschiebung ein
bisschen so, als wiirde man sich die byzantinischen
Mosaike in Ravenna ansehen und sie aus der Sicht
der Renaissance beurteilen. Man wiirde bemerken,
dass es keine Perspektive und keinen Hintergrund
gibt. Aber natiirlich haben die Menschen in der
byzantinischen Zeit die Bilder nicht als fehlerhaft
angesehen. Als jemand, der mit vielen 35-mm-Fil-
men aufgewachsen ist, habe ich lange gebraucht,
um die Asthetik des digitalen Films zu schitzen,
aber heute ertappe ich mich oft dabei, dass ich mir
einen Film ansehe und von Szenen fasziniert bin,
die in der Ddmmerung oder bei Nacht aufgenom-
men wurden. Das ist etwas, das fiir das Auge einer
analogen Kamera unsichtbar war. Die Filme haben
sich also verdndert, aber das Konzept ist immer
noch dasselbe. Denn was ist das Kino Anderes als
ein Ausdruck von Ideen durch bewegte Bilder?

JURLJ MEDEN ist Kurator am Osterreichischen Filmmuseum in

Wien. Zuvor war er Programmverantwortlicher bei der slovenischen
Kinemathek in Ljubljana und Kurator fiir Filmausstellungen im
George Eastman Museum in Rochester, USA, unter anderem als
Co-Direktor der «Nitrate Picture Show». Er publizierte unter anderem
als Chefredaktor der in Ljubljana anséssigen Zeitschrift «KINO.
2021 erschien sein Buch «Scratches and Glitches - Observations on
Preserving and Exhibiting Cinema in the Early 21st Century» in der
Reihe FilmmuseumSynemaPublications im Verlag des Osterreichischen
Filmmuseums.

SCRATCHES
AND
GLITCHES
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Bild: © filmo / Turnus Film
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Alles fur den
Schweizer Film

TEXT Oliver Camenzind

In drei Jahren hat filmo die Digitalisierung von uber
50 Schweizer Filmen veranlasst. Die Online-Edition
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zeigt, wie das Filmerbe zur kulturellen Vielfalt beitragt.
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Zum Beispiel Bonditis: ein wunderbar unterhaltsamer
Film iiber einen paranoiden Mochtegern-Geheimagen-
ten. Es ist ein Film, von dem niemand erwartet hatte,
dass er iiberhaupt existiert - geschweige denn, dass es
sich um eine Schweizer Produktion handelt. Bonditis
ist aber genau das, eine James Bond-Parodie, die Regis-
seur Karl Suter 1967 in der Schweiz gedreht hat. Schies-
sereien, Alphiittenerotik und Aufruhr am Sechselduten
inklusive. Seit einiger Zeit ist Bonditis auf Plattformen
wie filmingo.ch im Streaming verfiighar. Wer ihn sich
anschaut, staunt. Nicht nur iiber die leichte, humoris-
tische Interpretation des sonst so schwiilstig umgesetz-
ten Bond-Stoffs. Zuschauer:innen staunen auch {iber
die brillante Bild- und Tonqualitdt des Digitalisats. An
Bonditis zeigt sich zweierlei. Erstens, wie vielfaltig das
Schweizer Filmschaffen schon wihrend der Sechziger-
jahre war. Zweitens, wie viel aus den Originalbandern
nach 50 Jahren herausgeholt werden kann.

Doch bis ein alter Streifen wieder in den leuch-
tenden Farben von einst daherkommt, bis die Stimmen
und Toneffekte wieder so klar zu verstehen und zu
héren sind wie damals, ist viel Restaurierungsarbeit
notig. Sehr viel. Dutzende Personen lassen ihr Fach-
wissen einfliessen und tun alles, um aus dem Archiv-
material einen Film herzustellen, der - zumindest in
technischer Hinsicht - so gut ist wie ein neuer. Mass-
geblich an der Aufbereitung und Ausstrahlung von
Bonditis und vielen anderen Schweizer Filmen beteiligt
war filmo. Dessen Geschiftsleiter, Florian Leupin, er-
kldrt im Gespréch mit Filmbulletin, warum der Restau-
rierungsaufwand sich lohnt und warum Schweizer
Klassiker eine Nische innerhalb einer Nische sind.

Helfen, den Schweizer
Film sichtbar zu machen

filmo ist eine Initiative der Solothurner Filmtage und
wurde ermoglicht durch den Migros-Pionierfonds. Ge-
meinsam haben die Organisationen beschlossen, dass
man das filmische Erbe der Schweiz einem breiteren
Publikum bekannt machen miisse. Dass die Schweiz
iiber eine reiche Filmgeschichte verfiigt, sei ndmlich
viel zu wenig bekannt, findet Florian Leupin. «Andere
Léander sind uns da schon weit voraus», sagt er. In
Frankreich gehore die Filmkunst des Landes zum Bei-
spiel langst zum Schulstoff, dort kenne jede:r die gros-
sen Namen. In der Schweiz dagegen sei man stark ge-
prégt von der US-amerikanischen Kulturproduktion.
Deshalb hétten viele das lokale Kulturschaffen zu wenig
im Bewusstsein. Aber wie konnen alte Filme dabei
helfen, dieses Bewusstsein zu scharfen?

«Klar», gibt Florian Leupin zu, «nur ein kleines
Publikum wartet auf alte Filme». Dass Neuerscheinun-
gen beim Publikum Prioritat hitten, daraus macht der
Chef von filmo keinen Hehl. Es sei denn auch nicht die
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Absicht, alte gegen neue Filme auszuspielen. Vielmehr
gehe es darum, eine Art kollektives Gedéchtnis zu et-
moglichen. Und das setze zuallererst voraus, dass die
Filme irgendwo angeschaut werden kénnen.

Darum hat sich filmo das Ziel gesetzt, moglichst
viel Material aus den Archiven breit verfiigbar zu ma-
chen. So, dass diese Werke iiberhaupt auffindbar wer-
den und dann, wenn sich jemand interessiert, auch
geschaut werden konnen. In regelméssigen Abstdnden
erscheint eine Staffel mit rund zehn neuen alten Filmen
bei filmo. Und zu jedem der Filme gibt es einen hinter-
griindigen Text, in dem ein:e Expert:in den Streifen in
seinen historischen Kontext einbettet und besondere
Qualitéten hervorhebt. filmo veroffentlicht auch monat-
lich Featurettes mit Filmfakten zu Schweizer Filmen
und Filmschaffenden.

Ein gutes Beispiel dafiir, wie das funktioniert, ist
fiir Florian Leupin eben Bonditis. Er selbst habe von
dem Film noch nie gehért, bevor er von den Solothurner
Filmtagen fiir die Online-Edition filmo angestellt wurde.
«Aber dann bin ich iiber diesen Film gestolpert und war
begeistert.» Genau so soll es nun auch maoglichst vielen
anderen Menschen ergehen, das ist Leupins Intention.
«filmo soll eine Wundertiite sein. Ein Ort, wo man sich
iiberraschen lassen kann.»

Einzelbild flir Einzelbild
wird in 6k fotografiert

Ist die Entscheidung gefallen, dass ein Film digitalisiert
und restauriert wird, werden zunéchst die Original-
binder oder gut erhaltene Kopien gesucht und aufbe-
reitet. Schon das allein kann enormen Aufwand mit
sich bringen. Nicht immer liegt von einem Spielfilm
ndmlich eine vollstdndige Originalkopie in der Ciné-
mathéque suisse vor. Gelegentlich geht der Arbeit am
eigentlichen Material eine Spurensuche voraus, die in
andere Filmarchive oder sogar auf private Dachbéden
filhrt. Das Ausgangsmaterial von Die Késerei in der
Vehfreude (1958) zum Beispiel lag bei der Digitalisie-
rung in {iber 50 Filmbiichsen vor. An Romeo und Julia
aufdem Dorfe (194 1) arbeiten die Digitalisateur:innen
der Cinémathéque suisse schon seit Jahren.

Sind geeignete Bildtrager gefunden und zusam-
mengestellt, werden sie ein erstes Mal gepriift. Klebe-
stellen miissen repariert, grobere Verunreinigungen
entfernt werden. Dazu schaut sich ein:e Restaurator:in
Einzelbild fiir Einzelbild genauestens an und dokumen-
tiert jede Veréinderung am Original. Sonst ist spater
nicht mehr nachvollziehbar, was gemacht wurde - und
was nicht - und aus welchem Grund.

Dann erst kommt der Film ins Digitalisierungs-
labor. Ein solches betreibt im Norden von Ziirich zum
Beispiel Richard Grell. Seine Firma Cinegrell gehort
bei der Entwicklung und Weiterverarbeitung analogen
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Cinémathéque
suisse, Penthaz

Das Forschungs- und Archivierungszentrum
der Cinémathéque suisse hat seinen Sitz
seit 1992 in Penthaz. Es ist eines der weltweit
bedeutendsten Filmarchive.

Uber 20 Schweizer
Filme wurden von filmo
in Zusammenarbeit
mit der Cinémathéque
suisse neu digitalisiert.
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Cinegrell,
Zurich

filmo arbeitet bei der
Filmdigitalisierung
insbesondere auch

mit dem Filmlabor
Cinegrell zusammen.

T

Die Filmrollen werden vor dem Scannen
mittels einer Ultraschallreinigungsmaschine
gewaschen.

Ein Spielfilm besteht aus bis zu
135000 Bildern, die bei der Digitalisierung
einzeln gescannt werden.
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Tonstudios Z

Bei Tonstudios Z dreht sich alles
um den Ton: Die Tonmeister:innen
sorgen dafiir, dass der Film auch
ein akustisches Erlebnis wird.

FILMERBE

Andromeda
Film

Sind die Daten digitalisiert,
sind sie zuerst noch roh: Sie
ruckeln, flackern und haben
Staub, Kratzer oder Risse. Das
Bild des Originalfilms wird

bei Andromeda Film aufwandig
wiederhergestellt.

&«

RoDo
Works

HDR steht flir High Dynamic
Range: Hier im Studio von
RoDo Works wird die Farb-,
Kontrast- und Lichtbestimmung
von Heidi perfektioniert.
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Filmmaterials zu den fiihrenden Anbieterinnen. Bei
Cinegrell werden die Filmrollen noch einmal kontrol-
liert. Die Toleranz fiir Defekte ist schliesslich enorm
klein: Halt zum Beispiel eine Klebestelle nicht, wird
beim Scannen die gesamte Rolle beschddigt. Das wire
so ziemlich das Gegenteil von Restaurierung.

Nach einem Ultraschallbad kommen die Bild-
streifen in den Scanner. Bei Cinegrell steht ein Modell
des deutschen Herstellers Arri. Damit konnen Scans
in einer Auflosung bis 6k (6144 x 3160 Pixel) hergestellt
werden. Die Maschine fotografiert jedes Einzelbild im
RAW-Format ab.

Alte Filme flir mehr Vielfalt
in der Gegenwart

Florian Leupin glaubt nicht, dass der Schatz an Schwei-
zer Filmen demnéchst erschopft sein wird. «Wenn wir
bei filmo 30 bis 40 Filme im Jahr aufbereiten und pub-
lizieren, dann kénnten wir unsere Arbeit sehr lange
machen, bevor die gesamte Schweizer Filmgeschichte
online wire.» Zudem kommen laufend neue Filme
dazu. Seit vielen Jahren produzieren Schweizer Film-
emacher:innen jedes Jahr um die 300 Filme. Und die
gehen dann natiirlich auch ins Archiv, wo sie hoffentlich
irgendwann wiederentdeckt werden. Dieser Teil des
Archivwesens werde in einer verdnderten Filmbranche
immer wichtiger, so Leupin.

Frither seien Filme viel langer in den Kinos ge-
zeigt worden, zudem sei die Filmkritik lebendiger ge-
wesen. «Man hat mehr tiber Filme gestritten, sie waren
ein grosseres Thema als heute.» Jetzt aber ist die Kon-
kurrenz unter Filmen wegen der Streamingplattformen
enorm gewachsen. Da kann es passieren, dass Filme
nach einem schlechten Kinostart gleich wieder aus dem
Programm fliegen. Und dann werden sie praktisch
sofort vergessen.

Und da kommen die Archive ins Spiel. «Die Sa-
chen werden dort nicht einfach versorgt und begraben»,
erklart Leupin. Vielmehr werde die Filmkultur dort in
einem langsameren Tempo gepflegt. Es werden Riick-
schauen kuratiert oder eben Digitalisierungsprojekte
in Auftrag gegeben. Und das trigt zur Vielfalt des kul-
turellen Angebots bei. In der Gegenwart, versteht sich.

Wenn der Klassiker
besser aussieht denn je

Sind die originalen Filmrollen digitalisiert, werden die
Daten sorgfiltig restauriert. Der Film soll so fiir eine
Neuveroffentlichung vorbereitet werden, wie es der
oder dem Regisseur:in einst vorgeschwebt hat. Dazu
werden die Filmschaffenden wann immer mdglich kon-
taktiert und zu Rate gezogen. «Wir wollen vor allem
zwei Dinge erreichen», sagt Leupin weiter. «Zum Einen

mochten wir den Film so zeigen kdnnen, wie er in den
Augen seiner Macher:innen sein muss. Zum Anderen
wollen wir ihn so nah wie méglich an moderne Seh-
gewohnheiten heranbringen.» Darum werden in auf-
windiger Handarbeit Farbfehler korrigiert, schlechte
Tonschnitte verbessert und Artefakte auf dem Bildtra-
ger entfernt.

Denn die alten Schweizer Filme seien ja schon
gewissermassen eine Nische innerhalb einer Nische.
«Nicht nur muss sich jemand generell fiir Schweizer
Filme interessieren, er oder sie muss sich dann auch
noch fiir alte Filme begeistern konnen. Deshalb ist es
fiir filmo wichtig, die Filme in den Kontext zu stellen
und zu vermitteln, weshalb es die Zeit wert ist, diese
Filme wiederzuentdecken.»

Was filmo damit anstrebt, ist, die Filme zugéng-
licher zu machen, nicht nur durch ihre Neuveroffent-
lichung, sondern auch durch die Qualitét ihrer Digita-
lisierung. Dass das Resultat dieser Arbeit zum Teil
besser aussieht und klingt als das Original, ist zum
Beispiel bei Anna Goldin - Letzte Hexe von Getrud
Pinkus (1991) zu sehen. Dieser Film wurde als erster
Schweizer Film in 4k HDR Dolby Vision aufbereitet.
HDR ist ein Akronym fiir «High Dynamic Range» und
erlaubt im Vergleich zum bisherigen Standard héhere
Dynamikumfinge (bei Dolby-Vision bis zu 12 statt 8
bit) und eine bessere Leuchtkraft (bis 10 000 Nits statt
einige Hundert) der Bilder.

filmo: Ein Vorbild fir
andere Lander

Auf die Frage, ob sich dieser Aufwand lohne, antwortet
Florian Leupin zuerst selbstsicher: «Ja, bestimmt.»
Dann fiigt er an: «Jede Zuschauerin, die deshalb neu
das Schweizer Filmerbe und seine spannenden Ge-
schichten entdeckt, ist unser Gewinn.»

Mit filmo haben sich Leupin und seine Mitsttei-
ter:innen voll und ganz der Forderung des filmischen
Erbes der Schweiz verschrieben. Das rechne sich zwar
nicht in Franken und Rappen, sei aber ein wichtiger
Beitrag zur schweizerischen Kultur. In vielen anderen
Léndern gebe es namlich keine vergleichbaren Projekte.
Und dort droht den Filmen das permanente Vergessen.

Insofern konnte filmo auch zum Vorbild fiir an-
dere Lénder werden. ]

WEITERE INFOS ZUR RESTAURATION UNTER
FILMO.CH/EDITION/FEATURETTES

Bild: © filmo / Praesens-Film
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S.74 House of the Dragon 2022, Ryan J. Condal, Miguel Sapochnik
Einen Serienhit wie Game of Thrones fortzusetzen, kann nicht einfach sein. Und trotzdem wagte man sich an den
Generationenkrieg, wie ihn nur G.R.R. Martin erdenken kénnte. Und befahrt die Meta-Schiene diesmal leider zu zahm.
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MOONAGE DAYDREAM
von Brett Morgen

CALL JANE
von Phyllis Nagy

GIRL GANG
von Susanne Regina Meures

LES PASSAGERS DE
LA NUIT
von Mikhaél Hers

PETER VON KANT
von Francgois Ozon

TRIANGLE QF SADNESS
von Ruben Ostlund

RIMINI
von Ulrich Seidl

DE NOCHE LOS GATOS
SON PARDOS
von Valentin Merz

ST

A PLEIN TEMPS
von Eric Gravel

THE ART OF LOVE
von Philippe Weibel

JUNIPER
von Matthew J. Saville

SERIEN

HOUSE OF

THE DRAGON

von Ryan J. Condal,
Miguel Sapochnik

TSCHUGGER
STAFFEL 2

von David Constantin,
Mats Frey

BAD SISTERS
von Sharon Horgan
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Der neue Film des US-amerikanischen Dokumentaristen Brett Morgen wirft
einen multisensorischen Blick auf David Bowies Leben und Karriere.
Es ist ein berauschendes Kinoerlebnis, das das Vermachtnis des Starman

erforscht und bewahrt.

VON BRETT MORGEN

MOONAGE
DAYDREAM

Am 10. Januar 2016 ging alles schief.
David Bowie horte auf, zu atmen,
und die Welt wurde eine andere.
Erst kamen der Brexit und Donald
Trumps Présidentschaft, dann eine
globale Pandemie und ein sinnloser
Krieg im Herzen Europas. Natiirlich
hitte Bowie all das nicht verhindern
konnen. Aber Brett Morgens Doku-
mentarfilm iiber den Sénger zeigt,
wie gross das Ausmass des Verlustes
ist, den sein Tod bedeutet. Und er
zeigt, um wie viel drmer, diisterer
und hoffnungsloser die Realitét heu-
te ohne ihn ist. Mit bisher unverdsf-
fentlichtem Material aus den Privat-
archiven des Bowie-Nachlasses ist
Moonage Daydream eine wunder-
bare Fundgrube von Musik, Bildern,
Erinnerungen und Assoziationen -
und vielleicht die schonste Hom-
mage, die dem Ausnahmekiinstler
bisher gewidmet wurde. Denn nicht

nur der Rockstar steht hier im Zen-
trum, sondern vor allem der Mensch
hinter dem kreativen Genie.

Am Anfang verwundert das
Zitat noch, mit dem der Film seine
Augen aufschlégt. Ein Zitat, in dem
Bowie {iber Nietzsche und das Ver-
schwinden Gottes spricht. Doch da-
rin besteht die durchgehende Linie,
die Morgen in Bowies Biografie und
Diskografie findet: Wir horen, sehen
und fiihlen Bowie in seiner kos-
mischsten und existenziellsten
Form. Der aus einfachen Verhéltnis-
sen stammende gebiirtige Londoner
war stets fasziniert von den ober-
flachlichen Details der Pulp- und
Popkultur sowie der Art und Weise,
wie sie tiefgriindige und radikale
Ideen artikulieren konnten. Er hat
bei seinen standigen Imagewechseln
damit gespielt und in Interviews da-
riiber philosophiert - stets auf der

Suche nach sich selbst oder {iber-
haupt irgendeinem Selbst in einer
Reihe vergénglicher Identitéten;
stets in der Hoffnung, Anderen zu
gefallen und nicht zuletzt sich selbst.

Regisseur Morgen geht nun
noch einen Schritt weiter, indem er
Bowies ewig kreisende Reflexionen
tiber die eigene existenzielle und so-
gar spirituelle Entwicklung zu ei-
nem wilden, berauschenden, oft psy-
chedelisch iiberladenen Mosaik aus
dessen Musik, Gemailden, Ideen,
Aussagen und Einfliissen zusam-
menfiigt. Aus jedem Bild, jedem Ton
geht hervor, mit wie viel Liebe und
Begeisterung der Regisseur hier bei
der Sache ist: Moonage Daydream
lebt von den zahlreichen Live-
Aufnahmen, die in der Neubearbei-
tung von Bowie-Produzent Tony Vis-
conti noch bemerkenswerter klingen,
ebenso wie von den zahlreichen
Interview-Mitschnitten, in denen
Bowie selbst aus seinem Leben und
tiber seine Karriere erzihilt.

Der wahre Reiz liegt jedoch
im Visuellen, in einem konstanten
Strom von Bildern, Referenzen und
Samples, die in Lichtgeschwindig-
keit tiber die Leinwand blitzen: Bli-
cke auf Murnau und Lang, Keaton
und Oshima, Kubrick und Roeg,
dazu Schnipsel, die Bowie mal als
Schauspieler, mal als Maler zeigen,
das Ganze angereichert mit Anima-
tionen, die im Zusammenspiel mit
Bowies Akkorden bisweilen fiir ei-
nen hypnotischen Farb- und Ton-
rausch sorgen. Unzahlige Film- und
Videoschnipsel veranschaulichen so-
wohl die Einfliisse als auch den Kon-
text, in dem er unermiidlich arbeite-
te, seiter 1972 mit dem Album «The
Rise and Fall of Ziggy Stardust and
the Spiders from Mars» vom Him-
mel auf die Erde fiel. In frithen Ab-
schnitten sehen wir den Séinger, wie




er eigenen Aussagen zufolge als
Glam-Rock-Pionier das «20. Jahr-
hundert in Gang zu bringen» ver-
suchte. Aber er war eben nicht nur
einer der einflussreichsten Musiker
unserer Zeit. Er war ein Kinstler,
ein Darsteller - sowohl am Broad-
way als auch in einer Reihe von Kult-
filmen. Sein Interesse an Theater
und Tanz beeinflusste seine Live-
Shows sowie die vielen Personlich-
keiten - von Ziggy bis Aladdin Sane
-, die er in diesem Zusammenhang
entwickelte und auf der Biihne zele-
brierte.

Biografische Details werden
im Film dagegen nur fliichtig er-
wihnt. Der Regisseur hélt sich raus,
wenn es um Bowies Ehen und Sex-
kapaden geht, mit Ausnahme der
Liebe seines Lebens: Iman. Auch die
Drogen, die in Bowies Leben keine
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unbeachtliche Rolle spielten, wer-
den als selbstverstédndlich angese-
hen. Morgen streift lediglich Bowies
distanzierte Beziehung zu seiner
Mutter sowie den tragischen Verlust
seines psychisch kranken Halb-
bruders Terry im Jahr 1986, der
Bowies junges Leben einschneidend
verandert hatte, indem er ihn mit
den Werken von Kerouac und Col-
trane vertraut machte. Es scheint
fast so, als ginge es dem Regisseur
darum, auch posthum unbedingt die
Privatsphire des Starman zu respek-
tieren. Als wollte er sein Idol schiit-
zen und sich auf den Mann konzen-
trieren, der durch die Musik, die
Philosophie und ein mutiges Enga-
gement flir die Kunst seine Weisheit
fand. Es ist eine Sicht, seine Sicht,
die einen unendlich faszinierenden,
auch Nicht-Bowie-Fans begeistern-
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den Film hervorgebracht hat. Was
bleibt, sind Bowies Stimme im Ohr,
seine Songs, das Phdnomen und die
Gewissheit, dass unsere Welt ohne
einen wie ihn zunehmend grauer,
bedrohlicher und fragwiirdiger zu
werden scheint. pametaJahn

START 15.09.2022 REGIE, BUCH, SCHNITT Brett Morgen PRODUKTION HBO Documentary Films, BMG, Public Road Productions,
Live Nation Productions; USA/D 2022 DAUER 140 Min. VERLEIH Universal
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Es ist wie ein schlechter Scherz: Dass der Kampf um Selbstbestimmung in
Fragen der Abtreibung nicht im Erfolg miinden sollte, hatte niemand
gedacht. Mit ihrem Film setzt Phyllis Nagy dem «Jane Collective» aus den
Sechzigern dennoch ein Denkmal.

Es fiihlt sich surreal an, wie
ein schlechter Scherz. Knapp sechs
Monate, nachdem der Dokumentar-
film The Janes und der Spielfilm Call
Jane zeitgleich in den USA ihre Welt-
premiere feierten, entscheidet der
Oberste Gerichtshof dort, das Grund-
satzurteil «<Roe v. Wade», das die
Abtreibungsfrage seit 1973 in libe-
raler Weise geregelt hatte, wieder zu
kassieren. Dringlicher konnte der
Stoff also nicht sein, den die beiden
Filme verarbeiten. Im Nachhinein
hitte man sich daher bei Call Jane,
der zweiten Regiearbeit der vor-
nehmlich als Drehbuchautorin akti-
ven Phyllis Nagy, eine weniger ver-
sohnliche, eine offensivere und an
sich mutigere Auseinandersetzung
mit dem Thema gewiinscht.

Thre engagierte Hommage an
das Frauenkollektiv, das in den Sech-
zigerjahren in Chicago aktiv war
und in der Zeit seines Bestehens
iiber 12000 Abtreibungen méglich
machte, zeugt von grosser Anerken-
nung fiir die in der Klandestinitat
handelnden Frauen. In der Absicht,
eine inspirierende Emanzipations-
und Solidaritdtsgeschichte zu erzéh-
len, verféllt Nagy allerdings auch der
Versuchung, ein zu harmonisches
und damit zwangslaufig romantisch-
verklartes Bild zu zeichnen. Zudem
konzentriert sie sich fast ausschliess-
lich auf die weibliche Sphére und
entzieht dem Film damit eine eigent-
lich wesentliche kontextualisierende
Ebene.

Die Méinnerwelt verliert der
Film nach einer ersten, dusserst ein-
driicklichen Episode aus den Augen.
Die Konfrontation des Frauenkol-
lektivs mit der Aussenwelt bleibt da-
rum den Film hindurch weitgehend

theoretisch, was die Dringlichkeit
des Handelns und die existenzielle
Dimension weniger spiirbar macht.
Das ist schade, denn in der erwihn-
ten Szene zu Beginn sicht man, dass
Nagy durchaus ein Gespiir dafiir ge-
habt hatte.

Joy (Elizabeth Banks) ist
schwanger, und ihr Arzt hat ihr un-
missverstandlich zu verstehen ge-
geben, dass sie ihr eigenes Leben

VON PHYLLIS NAGY

CALL
JANE

riskiert, wenn sie die Schwanger-
schaft aufrechterhilt. Eine Abtrei-
bung sei in so einem Fall angebracht,
notwendig. Doch tiber deren Durch-
fiihrung muss der Verwaltungsrat
des Krankenhauses entscheiden, ihm
tritt Joy mit ihrem Mann Will (Chris
Messina) gegeniiber. Der Raum ist
voll mit Ménnern mittleren Alters
im Anzug, die mit stoischer Miene
den Blick starr vor sich hin richten.
Joy darf zwar als Betroffene anwe-
send sein (wobei es den Ménnern

sichtlich lieber gewesen ware, wenn
nicht), doch sie wird weder angehort
noch richtet man sich an sie. Es sei
in erster Linie im Interesse der Ge-
sellschaft, das ungeborene Kind zu
schiitzen, lautet das in nur wenigen
Minuten gefallte Urteil.

Es sind die Ménner, die tiber
den Korper der Frau entscheiden,
an demiitigenden und unterdri-
ckenden Machtverhéltnissen festhal-
ten, das ist die Interpretation, die
dem Stoff eigentlich zugrunde liegt.
Im Film sind sie aber - ob Arzte, Po-
lizisten, Richter oder Eheménner -
alles blutleere und klischierte Figu-
ren. Mit was es der Film wiederum
genau nimmt, ist die Rekonstruktion
der Sechzigerjahre. Sorgfiltig ist
auch die Beschreibung der verschie-
denen sozialen Klassen. Und ein-
driicklich ist vor allem die Leistung
von Banks, die dieser Vorzeigeehe-
frau aus besseren Kreisen mit ihrem
Spiel eine ungewohnliche Vielschich-
tigkeit verleiht. Als wichtigste Kon-
trastfigur fungiert die von Sigourney
Weaver gespielte Virginia, die an die
Jane-Collective-Griinderin Heather
Booth angelehnt ist. Genauso wie
Banks gibt Weaver ihrer Rolle der
resoluten Aktivistin glaubwiirdige
Facetten und Tiefgang. Weavers iro-
nischer Spruch, dass es - nach die-
sem Sieg in Sachen Abtreibung - ein
Leichtes sein werde, die gleiche Be-
zahlung von Mann und Frau durch-
zusetzen, wirkt angesichts der jiings-
ten Entwicklungen umso bitterer.

Teresa Vena

START 24.11.2022 REGIE Phyllis Nagy BUCH Hayley Schore, Roshan Sethi KAMERA Greta Zozula SCHNITT Peter McNulty MUSIK Isabella
Summers DARSTELLER:IN (ROLLE) Elizabeth Banks (Joy), Sigourney Weaver (Virginia), Chris Messina (Will), Wunmi Mosaku (Gwen), Kate Mara
(Lana) PRODUKTION FirstGen Contens, Ingenious Media, LB Entertainment; USA 2022 DAUER 123 Min. VERLEIH DCM

Bild: © Wilson Webb
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Schnell méchte man der «Jugend von heute» Schuld geben, vor allem jenen
Follower:innen, die auf Social Media ihren Personenkult betreiben. Doch
Meures’ feinfiihliges, dokumentarisches Portrait gelingt es, mit Intimitat und
Empathie die Influencer:innen-Kultur zu durchleuchten.

VON SUSANNE REGINA MEURES

GIRL
GANG

In der ersten Reihe fallen die Mad-
chen in Ohnmacht. Der Veranstal-
ter ruft die Massen dazu auf, mehr
Abstand zu halten und nicht weiter
in Richtung Biihne zu drédngen. Die
Polizei droht mit Absage. Wer hier
Ohnmachts-und Kreischanfélle aus-
18st, ist nicht etwa eine Séngerin,
eine Boyband oder ein Rockstar. Es
ist die 14-jahrige Leonie aka «Leoo-
balys», eine Influencerin. Der Blick
auf die von ihr ausgelGste kollektive
Teenager-Hysterie unterscheidet
sich kaum von dem, den auch schon
frithere Generationen auf die hyste-
rischen, parasozialen Interaktionen
ihrer Kinder hatten. Was friiher EI-
vis, die Backstreet Boys oder Britney
Spears in Gang setzten, iiberneh-
men heute eben Influencer:innen
wie Leonie. Auch das Kopfschiit-
teln dartiber, das auch Filmemache-
rin Susanne Regina Meures mit-
zeigt, ist das Gleiche: Die Jugend
von heute!

In Girl Gang ist diese Jugend nicht
nur durch Leonie und die ihr folgen-
de, anonyme Masse von Tiktok- und
Instagram-User:innen vertreten, son-
dern auch durch die «Leoobalys»-
Fanclub-Leiterin Melanie. Die emo-
tional fragile Teenagerin ist die
Gegenfigur zur von ihr verehrten
Influencer-Ikone Leonie. Ihre Videos
strahlen aber nicht, sie versumpfen
im digitalen Rauschen des schlecht
ausgeleuchteten Kinderzimmers.
Oft sind es Trinen, nicht das jeder-
zeit abrufbare, perfekt strahlende
Lacheln, die zu sehen sind.

Vier Jahre hat die Filmema-
cherin Superfan Melanie, Leonie und
die regelméssig mit Hashtag ver-
linkte «Balysfamily» begleitet. Der
dazugehorige Film ist entlang des
Joballtags von Leonie strukturiert.
Kontinuit#t geben die Meilensteine
- 200000 Follower:innen, 500000
und schliesslich die Million. Das da-
zugehorige Umfeld bleibt bemer-
kenswert konstant: Der Papa kauft
Ballons fiir den Jubildums-Post; die
Tochter, die Kamera, Location, Out-
fit und das perfekte Lacheln mitge-
bracht hat, ist genervt von seinen la-
xen Vorbereitungen. Und die Mama
wird ein weiteres Mal mit ihrem
Bekenntnis zur elterlichen Hingabe
dazwischengeschnitten.

Tatséchlich ist Girl Gang in
erster Linie ein Familienportrait und
genau dort am besten, wo die Fami-
liendynamik das Arbeitsverhéltnis
(die Eltern managen ihre Tochter)
iiberwiltigt. Etwa wenn das Starlet
mal wieder auf Diva macht, als Ant-
wort die véiterliche Enervierung statt
der Geduld des Managers bekommt
und das anschliessende Wortgefecht
beide schmunzeln lésst. Oder wenn

die Wut der Mutter nicht bis zum
Ende des Auftritts warten kann und
sich in der Pause an der Tochter ent-
14dt und ihr die letzte Kraft nimmt,
um fiir eine weitere Stunde das fal-
sche Lacheln aufzusetzen. Natiirlich
sind die Eltern in dieser Welt eben
auch diejenigen, die ihre Tochter
vermarkten, von der Kohle einen
Pool bauen und nebenbei auf den
Trickle-down-Effekt hoffen, den die
Prominenz der Tochter fiir die eige-
nen narzisstischen Instagram-Pro-
jekte haben soll.

Dem elterlichen Geschifts-
modell des Tochter-Marketings setzt
Meures mit Texttafeln aber die dunk-
len Seiten von Social Media entge-
gen: Teenager kaufen, was Influen-
cer:innen bewerben; Teenager bauen
derart starke parasoziale Beziehun-
gen zu Influencer:innen auf, dass sie
sich ihnen ndher fiihlen als ihren
Freund:innen, etc. Dazwischen: ein
Choral. Drumherum: das Mérchen
des Méddchens vor dem schwarzen
Spiegel. Immer neu raunt es: Die Ju-
gend von heute! Ein didaktischer
Gestus, der jener Intimitdt und Em-
pathie, die im Film durchaus schlum-
mert, eigentlich entgegensteht. Es
fallt nie schwer, sich die Gidnsehaut
vorzustellen, die ein liberales Publi-
kum bekommt, wenn die «Balys-
family» es «einfach nur geil» findet,
wie die Teenie-Massen vor der Toch-
ter in Ohnmacht fallen. karsten Munt

START 2710.2022 REGIE, BUCH, KAMERA Susanne Regina Meures SCHNITT Katja Dringenberg MUSIK Berliner Mddchenchor

PRODUKTION Christian Frei Filmproduktion, SRF; CH 2022 DAUER 98 Min. VERLEIH Frenetic
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Mikhaél Hers’ Film liber eine Frau, deren Leben durch die Scheidung von
ihrem Mann auf den Kopf gestellt wird, ist kein dramatisches Schwer-
gewicht. Doch Charlotte Gainsbourg und das Paris der Achtziger verspriihen
einen unspektakularen, aber umso einnehmenderen Charme.

Ein neuer Job ist wie ein neu-
es Leben. Fiir Elisabeth bedeutet
das, nach einer gescheiterten Ehe,
zwei Kindern und einer Brustkrebs-
erkrankung in eine Arbeitswelt ein-
zutauchen, die ihr vollig fremd ist.
Sie versucht es beim Radio als Mo-
deratorin der Nachtsendung. Ge-
lernt hat sie das nicht, sie hat Psycho-
logie studiert. Und auf Anhieb
bekommt sie die Stelle auch nicht.
Zundchst muss sie sich in der Tele-
fonzentrale behaupten, die nachtli-
chen Anrufe scannen und geeignete
Talkgéste durchstellen. Und das mit
einer hartgesottenen Chefin, die ihr
schon zum Vorstellungsgespréch ei-
nen Schluck Whisky anbietet. Aber
Elisabeth hat keine Wahl. Ihr Mann
ist weg und sie muss Geld verdienen,
sich neu arrangieren, vor allem Mut
fassen, dass sie das alles kann.

Der franzosische Regisseur
Mikhaél Hers dagegen muss in Les
passagers de la nuit scheinbar fast
nichts tun, ausser seinen Darstel-
ler:innen durch ein Paris der Acht-
zigerjahre zu folgen, das er mit Hilfe
von Archivaufnahmen zu einer neu-
en Wirklichkeit werden ldsst. Die
Stadt und die Zeit, in die sein Film
mit den Feierlichkeiten zum Wahl-
sieg Mitterrands im Jahr 1981 ein-
steigt, sind neben Elisabeth die
beiden fesselnden Hauptakteure in
einem Drama, das sich nie gross auf-
lehnt oder um Aufmerksamkeit
buhlt und sich stattdessen noch in
den aufregendsten Momenten ganz
auf die Zartheit seiner Inszenierung
konzentriert. Darin liegt die Kunst
Hers’, der hier nonchalant Szenen
und Stimmungen, Emotionen und
Impressionen auf die Kinolein-
wand skizziert, die sich im Laufe der

schmalen Handlung zu Lebensge-
schichten und Beziehungen formen.

Die schwerste Arbeit leistet
Charlotte Gainsbourg als Elisabeth,
und auch wieder nicht. Sie spielt die-
se aus den Fugen geratene Frau mit
einer Verbundenheit und Wahrheit
im Blick, die sich nicht aufsetzen
ldsst. Gemeinsam mit ihrem Sohn
im Teenie-Alter und der etwas élte-
ren Tochter lebt sie in einer liebevoll

VON MIKHAEL HERS

LES
PASSAGERS
DE LA NUIT

chaotischen Wohnung mit wunder-
schonem Blick tiber Paris. Wie lange
noch, ist aber ungewiss, weil ihr
Ex-Mann das einstige gemeinsame
Zuhause irgendwann verkaufen will.
Aber zumindest fiir die Zeit, die Les
passagers de la nuit dauert, ist das
gerdumige Apartment Schauplatz,
Treffpunkt, Anlaufstelle und Zu-
fluchtsort zugleich. Denn in ihrer
neuen Rolle als angehende Night-
Talkerin lauft Elisabeth bald auch
die junge Talulah (Noée Abita) {iber

den Weg, deren Leben aus anderen
Griinden Kopf steht und die darum
jetzt keinen Schlafplatz mehr hat.

Ahnlich wie Hers’ vorheriger
Film Amanda, der von Tod, Trauma
und Trauerbewiltigung handelt, ist
Les passagers de la nuit ein ruhiges,
sympathisches Drama {iber die Fa-
milie im Umbruch, in dem der Lauf
der Dinge nie das Tempo bestimmt.
Selbst wenn es mal brenzlig wird,
Elisabeths Sohn in der Seine landet
und Talulah hinterherspringt, um ihn
zu retten, beobachtet der Regisseur
mit wachen Augen, wie Ereignisse,
Probleme und Konflikte kommen
und gehen. Schwierige Situationen
werden gelOst, Schmerzen gelindert.
Elisabeth ist traurig, dass auch ihre
Kinder irgendwann ausziehen. Aber
dndern kann sie es nicht. Gruppen-
umarmungen und ein bisschen
Schunkeln zu Joe Dassin im Wohn-
zimmer helfen gegen den Triibsinn,
und es ist das sanfte Wechselspiel
zwischen Lebenslust und Melancho-
lie, das dem Film seinen unspekta-
kuldren, aber anziehenden Charme
verleiht.

«Es wird bleiben, was wir fiir
Andere waren,» zitiert Elisabeth in
einem Tagebucheintrag am Schluss.
«Bruchstiicke, Fragmente von uns,
die sie glaubten, gesehen zu haben.»
Die Poesie der Worte bestédrkt das
Gefiihl von Wéarme und Geborgen-
heit, das sich im Laufe des Films ein-
stellt. Die Bilder von Paris, wie es
einmal war, der passende Sound-
track und ein unbezwingbares Acht-
zigerjahre-Gefiihl sorgen fiir den
Rest. pamelaJahn

START 17.11.2022 REGIE Mikhaél Hers BUCH Mikhaél Hers, Mariette Désert, Maud Ameline KAMERA Sébastien Buchmann
SCHNITT Marion Monnier MUSIK Anton Sanko DARSTELLER:IN (ROLLE) Charlotte Gainsbourg (Elisabeth Davies), Noée Abita (Talulah),
Emmanuelle Béart (Vanda Dorval) PRODUKTION Nord-Ouest Films, Arte France Cinéma; FR 2022 DAUER 111 Min. VERLEIH Xenix
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CHARLOTTE GAINSBOURG, SCHAUSPIELERIN r8 lhre Figur ist ein mutiger Mensch. Auch Sie haben

IN LES PASSAGERS DE LA NUIT

«Mit dem
franzosischen
Kino hatte

ich als Kind
nichts am Hut»

r8 Haben Sie sich beim Lesen des Drehbuchs an lhre
eigene Kindheit in den Achtzigern erinnert geftihlt?

ca Ich habe den Bezug erst spiter hergestellt. Mich
hat beim ersten Lesen vor allem diese Frau interes-
siert, die mit einem neuen Job kdampft und mit ih-
rem Ehemann, der sie verlassen hat. Eine ganz ein-
fache Frau mit Problemen, die heute genauso
aktuell sind wie damals. Wie stark dieses Achtzi-
gerjahre-Gefiihl sein wiirde, wurde mir erst am Set
bewusst. Plotzlich erinnerte ich mich an alles, was
ich damals immer so charmant fand, sogar die Far-
ben, Orange und Braun. Aus heutiger Sicht mag
das alles ein bisschen deprimierend wirken, aber
es machte mich sehr nostalgisch.

Was hat Sie an der Rolle gereizt?

Dass ich nicht so tun musste, als konne ich alles.
Normalerweise schliipft man als Schauspieler:in in
Rollen, die ein gewisses Fachwissen voraussetzen.
Man spielt vielleicht eine gebildete Philosophin
oder eine Chirurgin. Aber dieses Mal musste ich
keine unbeholfenen Gesten machen, sondern
konnte mich beim Dreh langsam in diesen Radio-
Job reinfummeln. Ich durfte hier Anfangerin sein.

in Ihrer Karriere Entscheidungen getroffen, die Sie
auf die Probe gestellt haben, richtig? Ich denke da
zum Beispiel an Antichrist.

Ja, aber ich bin kein Risiko eingegangen, weil Lars
von Trier ein Regisseur ist, den ich sehr bewunde-
re. Natiirlich leidet man manchmal ein bisschen,
aber das ist auch gut so und ich akzeptiere das.
Ausserdem wusste ich immer ganz genau, was auf
mich zukommt. Lars erkldrte mir, wie er was fil-
men wiirde. Ich habe den Dreh insgesamt als eine
sehr positive, aufregende Erfahrung empfunden.

Es geht in Les passagers de |la nuit indirekt auch um
die cinephile Kultur im Frankreich der Achtziger.
Welche Art Kino verbinden Sie mit dieser Zeit?

Ich kannte mich viel mehr mit dem Mainstream
aus. Ich liebte E.T. und war ein grosser Fan von
Woody Allen. Aber das wirklich Aufregende an den
Achtzigerjahren waren die Videokassetten. Mein
Vater hatte diese riesige Leinwand gekauft, die in
seinem Schlafzimmer von der Decke hing. Und so
habe ich die ganzen amerikanischen Klassiker ge-
sehen, die er liebte. Auch viele Western. Das sind
die Filme, die mich geprégt haben. Also gar nicht
das, was Mikhaél im Film zeigt, nicht Rohmer oder
Rivette. Mit dem franzdsischen Kino hatte ich als
Kind nichts am Hut.

Das kam erst spdter?

Das franzosische Kino, das ich verehre, ist das von
Maurice Pialat. Auch Agnés Varda - Sans toit ni loi
war ein grosser Schock, im besten Sinne. Natiirlich
Truffaut. Und Claude Miller, mit dem ich schliess-
lich selbst Filme gedreht habe.

Paris spielt eine eigene Rolle im Film. Fithlen Sie sich
dort heute noch zuhause?

Ich liebte die Stadt, als mein Vater lebte, da war es
mein Leben. Damals kannte ich meine zweite Hei-
mat London noch nicht so gut. Ich fiihlte mich dort
sehr pariserisch und doch hatte ich den Luxus, in
Frankreich sagen zu konnen, ich sei ein bisschen
Englianderin. Dann, als mein Vater starb, war es
wirklich schwer. Nach dem Tod meiner Schwester
vor acht Jahren verliess ich die Stadt und empfand
eine enorme Erleichterung. Jetzt haben wir ein
Landhaus in der Nihe, und das ist grossartig. Aber
ich habe noch immer eine schwierige Beziehung
zu Paris, weil ich die Stadt so sehr liebe, dass ich
sie oft nicht ausstehen kann. INTERVIEW Pamela Jahn
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Ozon wagt sich an Fassbinder; aus der Modedesignerin von einst wird
hier der deutsche Filmemacher selbst. Was einst komplexe
Selbstauseinandersetzung war, wird hier zum grellen Filmfetisch.

Rainer Werner Fassbinders
Die bitteren Tranen der Petra von
Kant aus dem Jahr 1972, basierend
auf seinem ein Jahr zuvor uraufge-
fithrten Theaterstiick, hat schon friih
eine ganze Reihe (auto-)biografi-
scher Deutungen erfahren. Bei der
Geschichte der reichen und beriihm-
ten, von Margit Carstensen gespiel-
ten Modedesignerin, die sich un-
gliicklich in eine junge Frau verliebt
und ihre Sekretédrin Matrlene (Irm
Hermann) demiitigt, soll es sich ei-
gentlich um Fassbinder selbst han-
deln, bei den anderen Figuren wie-
derum um diverse Mitarbeiter:innen
seines privaten und kiinstlerischen
Umfelds, mit denen der Regisseur,
wie gemeinhin bekannt sein diirfte,
oft toxische Beziehungen unterhielt.
Gewidmet ist der Film demjenigen,
«der hier Marlene wurde», womit
vermutlich Hermann selbst gemeint
ist, die schwer unter Fassbinder ge-
litten hat.

Es ist dieser Riickbezug auf
die Figur von Fassbinder, der Fran-
¢ois Ozon in seiner Neuadaption
des beriithmten Stiicks/Films intet-
essiert. Wir sind in Koln, im Jahr
1972 und in der Wohnung von Peter
von Kant (Denis Ménochet), der ein
beriihmter, von RWF inspirierter
deutscher Filmemacher ist. Er ver-
liebt sich in einen jungen Mann,
macht ihn zum Star, wird von ihm
verlassen. So wird aus der lesbischen
eine schwule Liebesgeschichte (in
Anspielung an Fassbinders Lover
Giinther Kaufmann), aus der Sekre-
tarin ein Sekretdr namens Karl und
aus Petra von Kants adeliger Freun-
din Sidonie eine weitere Schauspie-
lerin. Verkorpert wird sie von Isabelle
Adjani, die in einem Chanson, den

Jeanne Moreau in Fassbinders letz-
tem Film Querelle singt, die Bot-
schaft des Films unterbringen darf
- «Jeder Mann totet, was er liebt»
- und Petra von Kants bittere Tra-
nen der endlosen Selbsttduschung
durch eine bittere Wahrheit stoppt:
«Grand cinéaste, merde humaine».

Der Versuch, der realen Fi-
gur Fassbinders ndher zu kommen,
fithrt jedoch nur zu einer Reihe grell

VON FRANCOIS OZON

PETER
VON KANT

1\
beleuchteter cinephiler Fetische,
die wie hinter einer Vitrine (den
Fensterscheiben, durch die man die
Figuren manchmal von aussen sieht)
ausgestellt sind. Neben dem kok-
send-cholerischen Genie sehen wir
dort die Fassbinder-lkone Hanna
Schygulla (als von Kants «Mutti»),
wihrend Bilder und Filmaufnahmen
von Amir (Khalil Ben Gharbia),
dem sich entziehenden Objekt des
Begehrens, bald die ganze Woh-
nung fluten.

Der Anspruch, dasjenige, was bei
Fassbinder nur zwischen den Zeilen
stand, auszuschreiben, fiittert (wie
so oft bei Ozon) eine pure und pop-
pige Phantasmagorie. Schwere und
Dauer der zwei Stunden Petra von
Kant werden auf 90 Minuten einge-
kocht (was fiir leichtere Konsumier-
barkeit sorgen soll), der von Fass-
binders Schauspieler:innen langsam
und artifiziell gesprochene Text
wird rasch heruntergehudelt. Aus
Fassbinders brutaler Analyse des
Zusammenhangs von Geld und Lie-
be, der Macht der Geliebten und der
Schwiche der Liebenden wird ein
halb ironisches, halb larmoyantes
Portrit eines als Genie gezeigten
Kiinstlers, der sich nach Liebe sehnt
und dabei viel kaputtmacht; aus
dem genial choreographierten
Kammerspiel, dessen verschachtel-
tes Dekor von Michael Ballhaus in
virtuosen Einstellungsblocken durch-
fahren wurde, wird ein im Breit-
wandformat uninspiriert abgefilm-
tes Theater in einem géhnend leeren
Studio.

In der schonsten Szene tanzt
von Kant betrunken in seiner Woh-
nung zu Cora Vocaires Chanson
«Comme au théatre», in dem sie
singt: «Je mehr ich an unsere Liebe
denke, desto mehr glaube ich, dass
du das Genie der Mise-en-scéne
hattest.» Jene, die das Genie der
Mise-en-scéne erleben mdochten,
sollten sich erneut in Die bitteren
Trénen der Petra von Kant vertiefen.
Philipp Stadelmaier

START 22.09.2022 REGIE, BUCH Frangois Ozon VORLAGE Rainer Werner Fassbinder KAMERA Manuel Dacosse SCHNITT Laure Gardette
MUSIK Clément Ducol DARSTELLER:IN (ROLLE) Denis Ménochet (Peter von Kant), Isabelle Adjani (Sidonie), Khalil Ben Gharbia (Amir)
PRODUKTION FOZ, France 2 Cinema, Playtime; F 2022 DAUER 85 Min. VERLEIH Filmcoopi
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Es klingt wie ein Widerspruch, dass in Cannes, am mondanen Kiistenort, wo
die Reichen und Schénen ihre Jachten vor Anker legen, ausgerechnet der

Film gefeiert wurde, der sich mehr als unzimperlich liber dieses Leben mokiert.
Und doch: Ruben Ostlund gewann fiir Triangle of Sadness die Goldene Palme.

Masslose Masslosigkeit. Die
Subtilitét, mit der Ruben Ostlund zu-
letzt in Turist von einem - freundlich
ausgedriickt - unsouveridnen Fami-
lienvater und in The Square von ei-
nem genauso moralisch straucheln-
den Museumsmann erzahlt, ist auf
den ersten Blick in den Hintergrund
getreten. In Triangle of Sadness
entfaltet sich eben - mehr als zu-
vor - vordergriindig ein Riesen-
spektakel, bei dem die Nuancen fast
verschwunden wiéren, hitte sie der
schwedische Regisseur nicht so sorg-
faltig platziert.

Genauso hemmungslos und
ausschweifend wie seine Protago-
nist:innen ist Triangle of Sadness
selbst. Das beginnt damit, dass der
Film aus nicht nur einem, sondern
gleich drei Teilen besteht, die jeweils
als selbststandige Werke behandelt
werden konnten. Der erste Teil ist
eine scharfsinnige Satire auf die Mo-
debranche und den modernen Ge-
schlechterkampfdiskurs, der zweite
eine bissige Abrechnung mit der Welt
der Superreichen und der dritte eine
Parabel auf die Macht. Es ist ein mu-
tiges Unterfangen, an ein derart kom-
promissloses und aufwiihlendes Mit-
telstiick, das wortwortlich mit einem
Knall endet, einen weiteren Akt an-
zukniipfen und den Film auf fast 150
Minuten hochzufahren. Und doch
lassen sich gerade zum Schluss, wenn
die Konstellation quasi auf ihr Mini-
mum reduziert ist, narrative Fahrten
nochmals auf ihre Spitze zutreiben.

Das besagte zweite Kapitel
von Triangle of Sadness spielt auf
einer luxuriésen Grossjacht. Im ers-
ten Moment ist man nicht besonders
iiberrascht von der Welt der Reichen
und Schonen, die sich hier an Deck
sonnen, mit Champagner anstossen
und zu imponieren versuchen, wéh-
rend sie sich bemiihen, ihrerseits

Interesse am Gegeniiber vorzugau-
keln. So stellt man sich eine solche
Zusammenkunft vor, blickt man in
die Werbeprospekte der Kreuzfahrt-
unternehmen oder auf die Titelsei-
ten der Boulevardblétter, die das
ausufernde Leben der Stars und
Sternchen feiern.

Inspiration kénnte Ostlund
gerade so gut der Erfahrungsbericht
«A Supposedly Fun Thing I'll Never

VON RUBEN OSTLUND

TRIANGLE
OF
SADNESS

Do Again» (1997) des US-amerika-
nischen Autors David Foster Wallace
gewesen sein. Zumindest sind die
beiden Briider im Geiste: Im Essay
respektive Film beobachten sie ihre
Studienobjekte jeweils mit dem glei-
chen zynischen Spott, der spitzbii-
bischen Freude iiber jede demas-
kierte Unzulénglichkeit und einer
schlecht kaschierbaren Gewissheit
der eigenen Uberlegenheit.

Carl (Harris Dickinson) und
Yaya (Charlbi Dean) sind ein Paar.
Sie sind beide Models, Yaya allerdings
ein weit erfolgreicheres als Carl. Ihr
haben sie auch die Teilnahme an der

Kreuzfahrt zu verdanken, die Yaya
im Austausch fiir Werbefotos auf In-
stagram geschenkt bekommen hat.
Carls latentes Gefiihl, seiner Freun-
din unterlegen zu sein, wird dadurch
verstarkt, dass er glaubt, auch den
anderen Personen an Bord nicht
ebenbiirtig zu sein. Das bezieht sich
nicht nur auf die Géste, sondern auch
auf die Besatzung, weswegen er den
einen, gut gebauten Matrosen, dem
Yaya einmal zuldchelt, kurzerhand
bei dessen Chefin anschwérzt. Dass
dieser deswegen am néichsten Hafen
entlassen wird, ist Carl angenehm
und unangenehm zugleich.

Die Maénner sind verunsi-
chert. Ihre einst von der Gesellschaft
als gefestigt angesehene Rolle im Ver-
héltnis der Geschlechter ist in Frage
gestellt. Wer zahlt also zum Beispiel
die Rechnung im Restaurant: immer
der Mann, auch wenn die Frau mehr
verdient als er? Diese Diskussion, in
die sich Carl und Yaya im ersten Teil
verstricken, ist nur der Auftakt zur
kompletten Verunsicherung des so-
genannten «starken Geschlechts»,
wie sie im letzten Teil des Films auf-
treten wird. Ostlund kehrt die Pers-
pektive auf einige Situationen, in
denen man heute von misogynem
Verhalten sprechen wiirde, um, und
denkt stattdessen iiber unsere Vor-
stellung von Ménnlichkeit nach. Sei-
ne ménnlichen Protagonisten entlar-
ven sich im Laufe der Geschichte fast
allesamt als Schaumschléger. Wer im
Endeffekt anpackt, sind die Frauen.

Ohne die strenge Fiihrung
der Administratorin Paula (Vicki
Berlin) wiirde das Schiff im Chaos
versinken. Dennoch hat sie leider
nicht alles im Griff, denn die Giste
kénnen zuweilen unberechenbar
sein und die Devise lautet: Es gibt
kein Nein. Alles, was verlangt wird,
muss auch geschehen. Deswegen



kann sich selbst der Kapitdn (Woody
Harrelson) nicht durchsetzen, als
eine Frau ernst auf ihn zukommt und
bittet, dass doch einmal die Segel
des Schiffs griindlich geputzt wer-
den sollten. Sein Einwand, die Jacht
sei mit einem Motor ausgestattet
und habe daher keine Segel, tiber-
zeugt die Dame nicht.

Und leider hat Paula auch kei-
nen Einfluss auf den Seegang, wes-
wegen das offizielle Abendessen in
Anwesenheit des Kapiténs den Gés-
ten ganz und gar nicht bekommt. Es
ist nicht erstaunlich, dass der Kapi-
tdn im Zustand dauernder Trunken-
heit und der genauso trinkfeste rus-
sische Oligarch einen geniigend
starken Magen beweisen. Wahrend
sich bei den Anderen das teure Es-
sen auf der einen oder anderen Sei-
te seinen Ausgang sucht, liefern sich
die beiden in der Kommandozent-
rale eine Zitatenschlacht tiber die
vermeintlichen Vorziige des Marxis-
mus, vertreten vom Kapitén, und
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des Kapitalismus, wovon der Russe
Anhénger ist, und befeuern die all-
gemeine Endzeitstimmung.

Den «Konig der Scheisse»,
wie sich der Russe, der mit dem
Handel mit Diinger reich geworden
ist, selbst nennt, beeindrucken die
Fliisse aus Exkrementen und Erbro-
chenem, die das Schiffin kurzer Zeit
durchfluten, wenig. Den Zuschau-
er:innen mag es da etwas anders er-
gehen. Erstaunlich ist aber, dass sich
das Gefiihl des Ekels mit einem
schon fast kindlichen Vergniigen
mischt. Handelt es sich um Genug-
tuung, Schadenfreude, dass den
«bdsen, dummen Reichen» einmal
die Scheisse buchstéblich um die
Ohren fliegt?

Doch bei aller Berechtigung,
eine Gesellschaft zu kritisieren, die
materiellen Werten eine zu hohe Be-
deutung beimisst und sich entspre-
chend elitar und arrogant verhiilt,
sollte man Triangle of Sadness wohl
nicht allzu ernst nehmen. In erster
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Linie scheint es Ostlund darum zu
gehen, die Menschen in ihren Ge-
wissheiten und Uberzeugungen
durchzuschiitteln. Gewissermassen
fordert einen der Regisseur passend
zum Titel des Films auch auf, das
eigene «Dreieck der Traurigkeit»,
das man anatomisch zwischen Stirn
und Nase verortet, zu lockern -
wenn es nicht anders geht, dann viel-
leicht auch mit ein wenig Botox.

Seine Satire {iber das allzu
Menschliche, gepragt von Eitelkeiten
und Schwichen, ist gerade deswegen
so befreiend, weil sie so tibertrieben
ist. Sicherlich traut sich Ostlund hier
einiges. Nicht zuletzt, indem er fiir
diese aufwindige Produktion eine
Vielzahl von internationalen Schau-
spieler:innen versammelt hat, die
alle in ihren Figurendarstellungen
brillieren und zu einem ungewdhn-
lich kantigen Ensemble verschmel-
zen, das fiir ein finales Feuerwerk
sorgt. TeresaVena

START 1310.2022 REGIE, BUCH Ruben Ostlund KAMERA Frederik Wenzel SCHNITT Mikel Cee Karlsson, Ruben Ostlund MUSIK Mikkel Maltha,
Leslie Ming DARSTELLER:IN (ROLLE) Harris Dickinson (Carl), Charlbi Dean Kriek (Yaya), Woody Harrelson (Kapitan Thomas Smith),
Sunny Melles (Vera) PRODUKTION Film i Vést, BBC Films, Imperative Entertainment u.a.; SWE/UK u.a. DAUER 149 Min. VERLEIH Xenix
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Der ehemalige Schlagerstar Richie Bravo hélt sich im winterlichen Rimini mit
Auftritten und anschliessenden One-Night-Stands (iber Wasser. Ein fiir Ulrich
Seidl Uberraschend zartlicher Film tber Altern und Einsamkeit, der neben-

her einen Blick auf das Scheitern der europaischen Einwanderungspolitik wirft.

VON ULRICH SEIDL

Mit ziigigen Schritten und fest in
seinen schon etwas speckigen See-
hundfellmantel gehiillt stiefelt Richie
Bravo durch die verwaisten Hotel-
anlagen an der winterlichen Adria-
kiiste. Auch wenn die Glanzzeit des
Schlagerstars schon ein paar Jahr-
zehnte hinter thm liegt, gehen alle
Triebkréfte nach vorne. Richie Bravo
ist immer auf dem Weg: zu einem
Auftritt, zu einer «Amore», einer
Bar oder irgendeiner Kaschemme
mit Spielautomaten.

Bewegung und Stillstand ste-
hen in Ulrich Seidls Rimini im stdn-
digen Spannungsverhéltnis. Der
Motor l&uft, aber das Fahrzeug fahrt
nur noch im Kreis und ist schon halb
auseinandergefallen. Auch der de-
mente Vater des Sangers ist diesem
Prinzip unterworfen. Der brabbeln-
de Mann erkennt die eigenen Kinder
nicht, aber die alten Nazi-Lieder ge-
hen ihm noch immer leicht von den
Lippen. Ruhe findet er keine. Mit

seinem Rollator irrt er schlurfend
durch die Ginge eines Osterreichi-
schen Pflegeheims.

Rimini umkreist bekannte
Themen aus dem filmischen Kos-
mos des Regisseurs: Altern, Einsam-
keit bis zur Verzweiflung, Tausch-
okonomie, Migration, Ausbeutung
und der Sumpf der historischen Ver-
gangenheit, der zuletzt im Film Im
Keller (2014) ausgiebig erkundet
wurde. Der Tonfall jedoch ist an-
ders, weicher, zartlich fast. Seidl
meint es gut mit Richie Bravo, so,
wie Richie Bravo es grundsétzlich
immer gut meint: mit seinen weni-
gen Fans, die ihm noch geblieben
sind, aber mehr noch mit sich selbst.
Dass er fiir 200 Euro eine Busladung
Senior:innen unterhalten muss,
scheint ihn ebenso wenig zu depri-
mieren wie die anschliessenden
Liebesdienste in den Hotelzimmern
weiblicher Groupies, ohne die er
sich kaum iiber Wasser halten konn-
te. Auch dass er immer wieder die
gleichen abgenudelten Schmonzet-
ten zum Besten geben muss, stort
ihn nicht.

Tatséchlich wirkt Richie Bravo
von ihrem falschen Pathos selbst fast
am meisten ergriffen. Ins Schlingern
geraten seine eingefahrenen Routi-
nen erst, als seine inzwischen er-
wachsene Tochter Tessa nach zwolf
Jahren plotzlich vor ihm steht und
finanzielle Entschiddigung fiir ihre
ungliickliche Kindheit fordert. Im
Film wirkt sie zunéchst wie ein Stor-
faktor. Was nur konsequent ist.
Nach langer Zeit muss Richie erst-
mals wieder improvisieren.

Seidls Film lebt von der ver-
schlissenen Ausstrahlung seines Pro-
tagonisten wie seiner Umgebung.

Seite an Seite sind Rimini und Richie
Bravo alt geworden und einander
dabei auf den Leim gegangen. Die
Sauferei hat sichtliche Spuren hin-
terlassen, der ins Korsett gepresste
Bauch quillt aus der Anzughose des
Séngers, die Haut ist ledrig. In der
nebelverhangenen Geisterstadt wer-
den die menschenleeren Promenaden
von verbarrikadierten Billigladen
und heruntergewohnten Betten-
burgen gesdumt. Unverdaulich sind
diese stimmungsvollen Bilder auch
durch die zahlreichen Arbeitsmig-
rant:innen, die ausserhalb des Sai-
sonbetriebs ohne ihren kldglichen
Erwerb wie herangespiiltes Strand-
gut auf den Strassen herumliegen
und frieren.

Die traurigen Etablissements,
in denen Richie seine Auftritte hat,
tragen Namen wie «Diplomat Palace»
und «007 Dancing». Seidls Bildge-
stalter Wolfgang Thaler verleiht selbst
noch den geschmacklosesten Inte-
rieurs ein gewisses Flair. In Schla-
gernummern wie «Merci Chérie»,
«Winnetou» und «Immer wieder
geht die Sonne auf», die sich wie ein
Liederzyklus durch die Erzahlung
ziehen, finden sich Hoffnung und
Schmerz der Figuren gespiegelt. Der
Trost ist so falsch wie die besunge-
nen Gefiihle, aber in der Beriihrung,
die sie auslosen, liegt auch etwas
Wahrhaftiges verborgen. estherBuss

START 06.10.2022 REGIE Ulrich Seidl KAMERA Wolfgang Thaler BUCH Veronika Franz, Ulrich Seidl SCHNITT Monika Willi
DARSTELLER:IN (ROLLE) Michael Thomas (Richie Bravo), Georg Friedrich (Ewald), Tessa Géttlicher (Tessa), Inge Maux (Emmi Fleck),
Hans-Michael Rehberg (Richies Vater) PRODUKTION Ulrich Seidl Filmproduktion; AT 2022 DAUER 114 Min. VERLEIH Xenix
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Hier geht es nur scheinbar um den banalen Akt, sondern vielmehr um die
Konstruktion von Sinnlichkeit, dann plétzlich auch um den Tod. Der
reflexive Spielfilm, der vom Dreh eines erotischen Kostiimfilms erzahilt,
Uberzeugt dank Absurditat und fantasievollen Verschachtelungen.

Es st eine illustre Gruppe von
Menschen, die sich in der Narration
von De noche los gatos son pardos
zusammengetan hat, um einen ero-
tischen Kostiimfilm zu drehen. Und
dabei sind sie so ganz anders, als
man sich eine Filmcrew aus der
Branche tiblicherweise vorstellt. In
jeder Form und geradezu offensiv
divers, wechseln die Darsteller:in-
nen untereinander fliessend die
Sprachen und Drehpartner:innen,
schliipfen in unterschiedliche Rollen
und Kleider, wechseln sich auch bei
der Regie ihres Films ab. Und sie
scheinen ganz bei sich, wenn sie auf
einer Waldlichtung oder einer kar-
gen Anhohe irgendwo in Frankreich
zusammenkommen, ihrem Begeh-
ren lustvoll freien Lauf lassen und
dabei der Natur um sich herum
ebenso viel Aufmerksamkeit schen-
ken wie ihren eigenen Korpern.

Wenn es um die Darstellung
von Sexualitdt geht, ist Valentin
Merz’ Spielfilm, der am Locarno
Film Festival im internationalen
Wettbewerb lief, jedoch iiberra-
schenderweise bei Weitem nicht der
expliziteste im Programm. Der ge-
biirtige Schweizer verfolgt einen ex-
perimentellen Ansatz, ldsst sich viel
Zeit und hat sichtlich Spass daran,
mit erotischen Elementen zu expe-
rimentieren. Aber letztlich geht es
Merz nicht um den banalen Akt.
Vielmehr spielt er mit dem porno-
grafischen Genre, um sich auf die
Suche nach der Konstruktion von
Sinnlichkeit im Film zum begeben.
Das wird deutlich, wenn die Crew
sich vor dem Dreh einer Szene lange
mit einem Kostiim aufhilt oder eine
Regieanweisung eine Kussszene ab-
rupt unterbricht. Eine Metaebene,

die Merz auf die Spitze treibt, indem
er sich selbst im Film verkorpert und
als Darsteller und Regisseur Valentin
ganz freiziigig in Erscheinung tritt.

Kurz bevor aber diese welt-
vergessenen, selbstreflexiven und
erotischen Abenteuer langweilig zu
werden drohen, passiert dann doch
noch etwas. Valentin verschwindet
plotzlich, und die Gruppendynamik
gerdt aus den Fugen. Es stellt sich

VON VALENTIN MERZ

DE NOCHE
LOS GATOS
SON
PARDOS

heraus, dass seine Beziehungen zu
den Anderen, allem voran zum Ka-
meramann Robin, weit tiber den
Dreh hinaus reichten. Plotzlich wet-
den Hierarchien sichtbar, Eifersucht
und Sehnsucht kommen zum Vor-
schein. Valentin wird schliesslich tot
aufgefunden und weitere Protago-
nist:innen kommen hinzu, die sich
erstaunlich gut in die Erzéhlung ein-
fiigen und nicht mit der absurden
und leicht befremdlichen Logik bre-
chen, welche die Dynamik des Films

vorantreibt. Der Genrewechsel hin
zum Krimi wird spielend vollzogen,
und wihrend franzdsische Inspek-
toren versuchen, in dem undurch-
sichtigen Beziehungsgeflecht den
Tathergang zu rekonstruieren, ma-
chen sich zwei Schweizer Bestat-
ter:innen auf den Weg zum Tatort,
um den Leichnam zu tiberfiihren.

Merz’ Erzéhlung vollzieht
eine Wendung, indem er fortan nicht
nur den Tod, sondern den Korpus
seines Alter Ego selbst in den Mittel-
punkt stellt. In einer Nacht-und-Ne-
bel-Aktion wird dieser ndmlich von
seinen Geliebten aus dem Leichen-
haus entfiihrt. Das leblose, blasse
Gesicht Valentins, das in dem Kokon
aus weisser Plastikfolie zum Vor-
schein kommt, erinnert an David
Lynchs mystische Tote Laura Palmer
aus der Kultserie Twin Peaks. Auch
um Valentins Person baut sich eine
kulthafte Aura auf, und wihrend die
Ermittler weiterhin verwirrt im Dun-
kelt tappen, durchlduft die Crew ih-
rer eigenen Logik folgend eine Zere-
monie von mystischen Trauerritualen,
die tiber den Atlantik bis in den
Dschungel Mexikos fithren.

De nochelos gatos son pardos
iiberzeugt letztlich durch die Strin-
genz, mit der seine Exzentrik bis
zum Schluss durchhilt, die zusitz-
lich noch im Kontrast zu seiner pré-
zisen, ruhigen Kamerafiihrung und
den schénen Bildern steht. Auch
wenn die hedonistische Weltverges-
senheit seiner Protagonist:innen
noch eine Prise mehr Selbstironie
vertragen hétte. silviaPosavec

START 13.10.2022 REGIE, BUCH Valentin Merz KAMERA Robin Mognetti SCHNITT Andreea Vescan MUSIK Miguel Moraes Cabral
DARSTELLER:IN (ROLLE) Robin Mognetti (Robin), Valentin Merz (Valentin) PRODUKTION Andrea Film; CH 2022 DAUER 110 Min.

VERLEIH Vinca Film
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Als alleinerziehende Mutter versucht sich Julie im Spagat zwischen dem
Wohl ihrer Kinder und ihrem Wunsch nach beruflicher Erfiillung. Es ist

das Portrat einer willensstarken Frau - Julie steht aber auch stellvertretend
fur viele Menschen, deren Leben eine tagtéagliche Zerreissprobe ist.

Sie geht aus dem Haus, bevor
es hell wird, und kommt nach Hau-
se, als es schon lange wieder dunkel
geworden ist. Julie (Laure Calamy)
wohnt seit der Scheidung von ihrem
Mann mit ihren beiden Grundschul-
kindern alleine in einem Vorort von
Paris. Das Leben ist hier weniger
teuer und theoretisch auch gesiinder
als in der Hauptstadt, doch nicht fiir
Menschen wie Julie, die téglich ei-
nen der Ziige nehmen miissen, um
nach Paris zur Arbeit zu fahren.
Denn einmal sind es technische Pro-
bleme, ein anderes Mal Baustellen
oder dann Streiks, die den an sich
kurzen Weg zu einer Halbtagsbe-
schéftigung ausweiten.

Die Anstellung als Hausdame
und Reinigungskraft in einem Lu-
xushotel ist zwischen dekadenten
Gasten, die die Zimmer wie Schwei-
nestalle hinterlassen, der Ausbil-
dung einer neuen, vollig unerfahre-
nen Kollegin und einer fordernden
Vorgesetzten fiir Julie anstrengend.
Vor allem war sie nur als Zwischen-
16sung gedacht, bis sich im Marke-
tingbereich eine Chance ergeben
wiirde. Diese steht jetzt vor der Tiir,
und Julie setzt alle Hebel in Bewe-
gung, um ein Vorstellungsgespréch
zu erhalten.

Sie konnte sich, wie es ihre
dltere Nachbarin (Geneviéve Mnich)
sagt, die tagsiiber auf ihre Kinder
aufpasst, den ganzen Aufwand spa-
ren und einfach im Ort als Kassiere-
rin arbeiten und sich sonst mit der
Rolle als Mutter zufriedengeben. Ju-
lies Opferbereitschaft fiir ihre Kin-
der ist gross, doch gleichauf wiegt
auch ihr Wunsch, sich beruflich
selbst zu verwirklichen. Ob dieser
iibermenschlich wirkende Kampf,

beides zu schaffen, aufgeht, ist nicht
sicher. Zu einer einfachen Losung
lasst sich der kanadische Regisseur
Eric Gravel, der mittlerweile in
Frankreich lebt, in A plein temps
nicht verleiten.

Das Drama ist sowohl das
Portrit einer einzelnen Frau als
auch das einer ganzen Gesellschafts-
gruppe. Ihre Mitglieder sind Teil der
breiten Mittelklasse, die meist in

VON ERIC GRAVEL

A PLEIN
TEMPS

Vollzeit einer oder mehreren Arbei-
ten nachgehen und dennoch keine
grossen Spriinge im Leben machen
konnen. Wie Julie konnen sich viele
ein Leben in der Stadt nicht leisten
und weichen auf die Vororte aus, die
ihnen den Alltag nicht unbedingt er-
leichtern. Gravel beobachtet ganz
offensichtlich mit Faszination diese
Dynamiken, die nicht zur modernen
Forderung nach einer ausgewoge-
nen Bilanz zwischen Arbeit und
Freizeit passen.

Sein Film hat den Charakter eines
Thrillers. Die Handkamera ldsst die
Protagonistin keinen Moment aus
den Augen, beide unermiidlich. Im-
mer wieder befiirchtet man aber, es
komme nachstens zum Zusammen-
bruch. Es ist erstaunlich, welche In-
tensitdt von der Hauptdarstellerin
ausgeht, obwohl sich das, was sie
spricht, auf ein Minimum konzent-
riert. Laure Calamy, die beim Thea-
ter anfing und im Film bisher eher
Nebenfiguren gespielt hat, brilliert
in dieser Rolle. Es gelingt ihr, trotz
der Strenge und Ernsthaftigkeit des
Handlungsrahmens eine gewisse
trockene, im richtigen Moment
leicht ironische Ebene einzufiihren.
Gravel hat Julie bewusst als
Frau ohne Vergangenheit konzi-
piert. Das erlaubt es, ihr ohne Vor-
urteile gegeniiberzutreten. Die Ge-
genwart ist wichtig und wie sie sich
darin verhalt. Sie hat viele Gesichter,
die je nach Gegeniiber hervorkom-
men, genauso, wie es bei den meis-
ten Menschen der Fall ist. Dennoch
gelingt es, Julie sehr nahe zu kom-
men. Indem der Film darauf verzich-
tet, klare Fronten aufzubauen, be-
wegter sich genauin den Grauzonen,
die das Leben ausmachen. A plein
temps spricht einen deswegen so
unmittelbar an. Mit Sicherheit ist
der Film fest in seiner Zeit veran-
kert, doch besitzt er zweifelsohne
auch etwas Universelles und Zeitlo-
ses, wenn es um Themen wie den
Wert der Arbeit, Emanzipation und
Selbstliebe gEht. Teresa Vena

START 20.10.2022 REGIE, BUCH Eric Gravel KAMERA Victor Seguin SCHNITT Mathilde Van de Moortel MUSIK Iréne Drésel
DARSTELLER:IN (ROLLE) Laure Calamy (Julie Roy), Anne Suarez (Sylvie), Geneviéve Mnich (Madame Lusigny), Nolan Arizmendi (Nolan),
Sasha Lemaitre Cremaschi (Chloé), Cory Michael Smith (Dean) PRODUKTION Novoprod; F 2021 DAUER 88 Min. VERLEIH Xenix
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Die britisch-schweizerische Koproduktion nutzt den Boom von Sexspielzeug,
um einen Blick auf brandaktuelle gesellschaftliche Probleme - auf
Vereinsamung und unrealistische Standards fir die Liebe - zu werfen.

Ein Mann steht im Wohnzim-
mer seiner spartanisch eingerichte-
ten Wohnung. Eine Anzeigetafel
blinkt an der Wand, wihrend sich
die Zahlen der Instagram-Follo-
wer:innen nach oben schieben. Vor
ihm ein Staubsauger-artiges Geriit,
das er an seinem besten Stiick mon-
tiert hat. Er stohnt zufrieden, eine
mechanische Stimme vermeldet,
dass sein Orgasmus erfiillt ist.

Einige Strassen weiter sitzt
eine Frau heimlich vor dem Compu-
ter. In ihrer Hand eine Schimére aus
Fohn, Dildo und Flexrohr, die ein-
deutig ein Geschlechtsorgan simu-
lieren soll. «Goldfinger», tippt sie
schmunzelnd in das Formular auf
ihrem Computer. Immerhin soll sie
gerade eine Kritik verfassen.

Das sind Adam (Oliver Wal-
ker) und Eva (Alexandra Gilbreath),
die Protagonist:innen der britisch-
schweizerischen Komodie The Art
of Love unter der Regie von Philippe
Weibel. Beide arbeiten fiir die Firma
«Art of Love», ein Londoner Unter-
nehmen fiir den Vertrieb von Sexto-
ys. In Zeiten, wo neun Millionen
Menschen in England alleine seien,
wie ihr Boss Hector (Kenneth Col-
lard) betont, vereinsamen, sind sie
die Ritter:innen mit der elektroni-
schen Libido, die ausriicken, um den
Menschen Freude zu bringen.

Der Fokus der Geschichte ist
daher auch nicht ein amiisantes Sex-
filmchen mit den absurdesten Toys.
Auch wenn das firmeninterne Labor
wie ein pinker Schulterschluss der
Weihnachtsmannwerkstatt mit Wil-
ly Wonkas Schokoladenfabrik wirkt.
Der Auftrag ist viel profunder: Die
beiden sollen ein neues Proto-Mo-
dell testen. Einen Anzug, der durch

Gedanken gesteuert werden kann
sowie mittels virtueller Realitét In-
teraktionen mit einem Gegeniiber
vortéuscht.

Wiéhrend Mitdreissiger Adam
zu Beginn nicht versteht, warum er
mit einer Boomerin arbeiten soll,
hat Eva Bedenken. Der Anzug sei
«zu mechanisch, zu geradlinig» fiir
Frauen. Doch die beiden kénnen die
Zusammenarbeit gut gebrauchen,

VON PHILIPPE WEIBEL

THE ART
OF LOVE

immerhin haben beide frustrierte

Leben, die sie sich gegenseitig bis
zum Ende der Laufzeit noch verbes-
sern mussen. Adam ist einsam, hat
keine Freunde, lebt nur fiir den Job.
Eva ist seit 30 Jahren verheiratet,
doch ihr Mann Ben (Jeremy Swift)
bemiiht sich nicht mehr um sie.
Dass Eva das Gefiihl hat, die
gegenseitige Stimulation mittels
Anzug sei wie Betrug am eigenen
Mann, ist fiir Zuseher:innen nach-
vollziehbar. Ebenso scheint die Idee,

dass Adam ein Toy entworfen hat,
das anhand seiner Masse entwickelt
wurde und zu dem er Eva iiberreden
kann, dass sie es probiert, etwas ir-
ritierend. Im Gegenzug soll er, for-
dert sie, wieder Menschen in sein
Leben lassen, der netten Nachbarin
Claire (Jasmine Blackborrow) einen
Brief schreiben.

Hier stolpert der Film ein we-
nig, wenn er sich von seinen schliipf-
rigen Elementen zu seiner ernsten
Botschaft wenden will. Man wolle
das Liebesleben weltweit verbes-
sern. Einen Mangel ausgleichen.
Doch auf seiner Mission, den Wert
von menschlichen Emotionen und
Komplikationen gegeniiber maschi-
nellen Diensten hervorzuheben, ver-
gisst Weibel beizeiten, was fiir ein
Privileg, und keine Selbstverstand-
lichkeit, emotionale Bindung sein
kann. Dass Spielzeug ebenso Gri-
ben tiberwinden kann, die nicht die
Schuld von Emotionsfaulen sind.

«Die Leute haben Angst, zu
lieben», erkldrt ein japanischer In-
vestor, mit dem Hector gemeinsam
menschliche Liebe komplett unnétig
machen will. Liebe auf Knopfdruck,
ohne Komplikationen. Aber, wie
Eva sagt, «Liebe beginnt bei einem
selbst». Kein Toy kann das wettma-
chen. Sich verletzlich zu zeigen,
Menschen reinzulassen, sei die
«Kunst der Liebe». Und das mag
stimmen. Aber leider kann der wilde
Genremix aus Komodie, Drama und
sogar ein wenig Sci-Fi dieser Bot-
schaft nicht immer gerecht werden.

Susanne Gottlieb

START 20:10.2022 REGIE, BUCH Philippe Weibel KAMERA Brian Dean Goff SCHNITT Luca Zuberbiihler MUSIK Dan Baboulene, Dean Valentine
DARSTELLER:IN (ROLLE) Alexandra Gilbreath (Eva), Oliver Walker (Adam), Jeremy Swift (Ben), Michelle Greenidge Libby), Kenneth Collard
(Hector), Jasmine Blackborrow (Claire) PRODUKTION Philippe Weibel GmbH; CH/UK 2022 DAUER 107 Min. VERLEIH Spot on
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Gegen dieses Drehbuch kommt leider auch Charlotte Rampling nicht an.
Die erste grosse Regiearbeit von Matthew J. Saville wagt zu wenig und verliert

sich im Kitsch.

VON MATTHEW J. SAVILLE

JUNIPER

In Juniper trifft Problem auf Prob-
lem. Der 17-dhrige Sam (George
Ferrier) wird fiir eine Priigelaktion
voriibergehend vom Internat sus-
pendiert und soll nun auf seine
Grossmutter Ruth (Charlotte Ram-
pling) aufpassen, die ihr Bein gebro-
chen und ein Alkoholproblem hat.
Die beiden sehen sich zum ersten
Mal, und die Ablehnung ist ganz
beiderseits. Ruth verspottet, be-
schimpft den Jungen und bewirft
ihn mit Trinkgldsern. Sam dagegen
ist die Rolle des Pflegers unange-
nehm. Schon bald folgern die bei-
den: «Sam, you’re a bloody little
shit.» - «So are you.» Solche Dialo-
ge haben durchaus Witz, zeugen
aber nicht unbedingt von einem ori-
ginellen Drehbuch. Das oft behan-
delte Motiv der widerborstigen Al-
ten wird ein bisschen zu modellhaft
wiedergekaut.

Situiert ist der Film im landli-
chen Neuseeland, dem viel Bildfliche

und Zeit gewidmet wird - eine der
wenigen Stdrken des Films. Sam
fahrt auf seinem Motorrad durch die
hiigeligen griinen Felder, die Kamera
folgt ihm aus der Vogelperspektive,
und das gréuliche Blau des Himmels
widerspiegelt das Innenleben des
Jungen: Die Erinnerungen an seine
Mutter, die emotionale Vernachlds-
sigung durch seinen distanzierten
Vater (Marton Csokas) und die iib-
lichen Sorgen eines Teenagers trei-
ben ihn beinahe in den Selbstmord.

Doch dann beginnt die Bezie-
hung zur Grossmutter zu fruchten.
Anlass dazu bietet Sam, der die
Grenzen seiner Geduld markiert,
als er Ruth ihren Gin verweigert.
Plétzlich zeigt sich, was hinter der
Waut steht. Denn nicht nur der Junge
leidet: Ruth, die ein emanzipiertes,
ereignisreiches Leben als Kriegsfo-
tografin gefiihrt hat, ist plotzlich auf
Hilfe angewiesen und mit ihrer eige-
nen Fehlbarkeit konfrontiert. Der
Wandel folgt aber zu plétzlich und -
wiederum - in ausgelutschter Ma-
nier: Das bekannte Motiv der wider-
borstigen Seniorin wird zum Klischee
der Hassbeziehung, die in Liebe um-
schldgt. Auf einmal liegen sich die
beiden in den Armen, organisieren
eine Party, schiessen mit dem Ge-
wehr auf Spielbille. Und natiirlich
zeigt die Grossmutter immer wie-
der, dass sie es doch noch in sich hat:
Als Sam und seine Freunde zu un-
vorsichtig mit dem Gewehr umge-
hen, hilt sie ihnen eine Moralpre-
digt: «I’ve seen boys younger than
you with their brains decorating their
best friend’s chest.» Solch plumpe,
dramatische Wendepunkte verfeh-
len ihre Wirkung. Da kommt auch
eine Schauspielerin vom Format

Charlotte Ramplings nicht gegen die
Schwichen des Drehbuchs an.

Dabei gibt es durchaus riih-
rende Szenen. Etwa als Sam seine
Freunde zum Feiern und Trinken
einladt und sich Ruth schweigend
zuriickzieht. Der Junge hievt seine
Grossmutter aus ihrem Sessel, fiihrt
sie ans Lagerfeuer und beginnt, sie
festhaltend, mit ihr zu tanzen. Ein
symbolisch starker Moment.

Leider rutscht der Film aber
immer wieder noch eine Stufe hin-
unter, Richtung Kitsch. Etwa dann,
als Ruths Wunsch, unter freiem
Himmel zu schlafen, erfiillt wird:
Grossmutter, Vater, Sohn und Kran-
kenpflegerin (Edith Poor) sitzen eng
umschlungen im Feld, eine Brise
spielt mit ihrem Haar, in ihren Augen
spiegeln sich die Sterne. Da versagt
auch die Musik. Subtile minimalis-
tische Streicherakkorde werden lei-
der von einer sentimentalen Sologei-
ge abgeldst und nehmen der Szene
die letzte Kraft, die sie vielleicht
noch gehabt hétte.

Juniper, der mit seinen stim-
mungsvollen Bildern und einem
durch und durch guten Cast - dar-
unter auch der sehr tiberzeugende
Newcomer George Ferrier - Poten-
zial gehabt hatte, verkommt mit je-
dem zusétzlichen Klischee mehr zur
seichten Schnulze. LukasHeinser

START 15.09.2022 REGIE, BUCH Matthew J. Saville KAMERA Martyn Williams SCHNITT Peter Roberts DARSTELLER:IN (ROLLE) Charlotte
Rampling (Ruth), George Ferrier (Sam), Marton Csokas (Robert), Edith Poor (Sarah) PRODUKTION Sandy Lane Productions, New Zealand Film
Commission u.a.; NZ 2021 DAUER 94 Min. VERLEIH Cineworx
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Das Game of Thrones-Prequel unterhélt erneut mit dem Kampf um den

Eisernen Thron, versucht aber beizeiten zu sehr, auf der Meta-Schiene zu fahren.
Und verschenkt Unterhaltungspotential mit allzu zahmen Frauenfiguren.

VON RYAN J. CONDAL,
MIGUEL SAPOCHNIK

HOUSE
OF THE
DRAGON

|

/ o I\
Eine Frau liegt im Bett, windet sich
unter Schmerzen. Zwischen ihren
Beinen beginnt sich das Laken rot
zu férben. Eine Steisslage, erklédren
die Berater dem K&nig Viserys (Pad-
dy Considine). Das Kind muss via
Kaiserschnitt zur Welt gebracht wer-
den. Eine unerprobte, brutale An-
gelegenheit. In einer anderen Szene
wird ein Strassendieb dazu verur-
teilt, dass ihm sein bestes Stiick ent-
fernt wird. Abermals fokussiert die
Kamera mit sadistischem Interesse
auf die Korperteile, die hier maltré-
tiert werden. Als Ausgleich gehts
dann kurz darauf weiter ins Lauf-
haus. Bei ein bisschen Doggy-Style
kann Daemon Dampf ablassen.

Es ist nicht schwer zu erken-
nen, in welchem Franchise House of
the Dragon beheimatet ist. Ahnlich,
wenn nicht sogar noch brutaler,
reiht es sich in die visuelle und er-
zahlerische Sprache seines Vorgéan-
gers Game of Thrones ein. Und will

in Sachen Brutalitdt und Schockmo-
mente wohl noch einen draufsetzen.
Game of Thrones hatte die Massen
mit seiner komplexen Figurenzeich-
nung, der Haken schlagenden Hand-
lung und der {ippigen Ausstattung
begeistert und war zu einem kultu-
rellen Phdnomen gewachsen. Hoch-
wertig produzierte Fantasy, die
schmutzig, unmittelbar und doch
irgendwie weltfremd war. Ein dra-
maturgischer Meilenstein.

Mit der Prequelserie entfiih-
ren Autor G.R.R. Martin und die
Showrunner Ryan J. Condal und Mi-
guel Sapochnik die Zuschauer:in-
nen erneut in die sieben Konigrei-
che. Wie zuvor geht es abermals um
einen Zwist um den Thron, werden
die Vorbilder mittelalterlicher und
frithneuzeitlicher royaler Konkur-
renzkédmpfe in ein Fantasiesetting
eingebettet. Die Serie erzédhlt den
drei Generationen umspannenden
Erbschaftskrieg, der 179 Jahre vor
Daenerys Targaryens Geburt - die
in Game of Thrones im Zentrum
stand - stattfand.

Erneut liefert der Plot einen
Mix aus der toxischen Méannlichkeit
von Kandidaten, die alle Anspruch
auf den Thron erheben, aber es
bleibt auch die Geschichte der Un-
terdriickung von Frauen. Solch eine
hitte eigentlich den stdrksten An-
spruch auf den Thron: Die Serie
verfolgt die das Reich umspannen-
den Bemiihungen, auf dass jene
Rhaenyra (Emma D’Arcy) nie ge-
kront wird. Wie Viserys’ Cousine
und einstige Anwérterin auf den
Thron, Rhaenys (Eve Best), sagt:
«Manner wiirden eher das Reich ab-
fackeln, als eine Frau auf dem Eiser-
nen Thron zu sehen.»

Die Showrunner Condal und Sapoch-
nik wollen mit dieser Storyline wohl
einen feministischeren Ton einbrin-
gen, wobei sie die zwei Figuren
Rhaenyra und Alicent (Olivia Cooke)
wie zwei Gegenpole in einem Ozean
mannlicher Erwartungen inszenie-
ren. Schade ist aber, dass sie ausge-
rechnet in einem Franchise, das fiir
seine anriichigen Darstellungen be-
kannt ist, sich anscheinend nicht
trauen, Frauen mit niederen Inten-
tionen abzubilden. Z.B. war die Ali-
cent der Buchvorlage gerissen - hier
ist sie Opfer ihrer Umstidnde. Matt
Smith hingegen darf in seiner Rolle
als Daemon Targaryen den Badboy
mimen, wihrend sich Rhaenyra am
Hof zunehmend isoliert fiihlt.

Es wire besser gewesen, die
Existenzberechtigung nicht auf dem
Nostalgiefaktor von Game of Thrones
aufzubauen. Dessen kulturelles
Momentum zerbrach 2019 ohnehin
an einer gehetzten Handlungsaufls-
sung. Niemand will jetzt noch an
den «Prinzen, der versprochen wur-
de» erinnert werden. Und man muss
auch nicht aus jedem Set einen au-
genzwinkernden Meta-Moment der
Wiedererkennung machen. House
of the Dragon sollte weniger Altbe-
kanntes sein, sondern seine eigene
Identitét entwickeln. Ein Kampf um
Titel, Macht und Wiirde, in dem die
Frauen nicht aufs Podest gehoben
werden, sondern sich ebenso die
Hénde schmutzig machen diirfen.
Susanne Gottlieb

START 22.08.2022 IDEE Ryan J. Condal, Miguel Sapochnik REGIE Miguel Sapochnik, Greg Yaitanes u.a. BUCH Ryan J. Condal
KAMERA Fabian Wagner SCHNITT Tim Porter MUSIK Ramin Djawadi DARSTELLER:IN (ROLLE) Olivia Cooke (Alicent Hightower), Emma D’Arcy
(Rhaenyra Targaryen) PRODUKTION Cross Plains Productions Ltd.; USA/UK 2022 DAUER 10 Episoden a ca. 50 Min. STREAMING Sky



VON DAVID CONSTANTIN,
MATS FREY

TSCHUGGER
STAFFEL 2

Ohne Punkt und Komma geht es wei-
ter auf dem Walliser Polizeiposten.
Schliesslich miissen die Tschugger
innert nur fiinf Folgen die Welt -
oder zumindest das, was die Walliser
dafiir halten, ndmlich das Wallis -

SERIE

75

retten. Bedroht wird das Tal durch
eine verriickte Sekte, die irgendwas
mit faschistischen Sprengschliisseln,
Kokain und der Baumafia zu tun
hat. Ganz das Kaliber, das sich Bax
wiinscht. Leider ist der megaloma-
nische Loser mit dem Riecher fiir
Skandale und dem Modeverstéind-
nis aus den Achtzigerjahren vom
Dienst suspendiert und wird sogar
vom Sonderkommando der Bundes-
polizei gesucht. Seinem Ego und sei-
nen Ermittlungen gibt das aber ge-
rade noch den notigen Schub. Dass
auf dem Weg aus Versehen die Poli-
zeiwache gesprengt wird, ist schon
fast nebenséchlich.

War Staffel 1 der furiose Auf-
takt, der bewies, dass auch Schwei-
zer Serien Kultpotential und einen
perfekt temperierten Humor entwi-
ckeln konnen, steigert sich die zwei-
te in Geschwindigkeit und Action

einem Showdown entgegen, der
Fans wohl nicht enttduschen wird.
Co-Produzentin Sky setzt schliess-
lich auf den Erfolg der Fortsetzung,
und das mit gutem Grund: Bei der
Veroffentlichung der ersten Staffel
letztes Jahr schwang sich Tschugger
im Nu auf Platz 1 der Serien-Strea-
mingcharts auf dem Portal. Staffel 2
wird wohl noch mehr Klickzahlen
fiir Sky bringen, schliesslich wertet
der Streamingservice die Staffel
wahrend zwei Monaten exklusiv
aus, bis die Folgen im Dezember
auch bei SRF anlaufen.

Michael Kuratli

START 15.09.2022 IDEE David Constantin, Mats Frey REGIE David Constantin, Leandro Russo BUCH David Constantin, Johannes Bachmann,
Mats Frey u.a. KAMERA Rafael Kistler DARSTELLER:IN (ROLLE) David Constantin (Bax), Dragan Vuijic (Primin), Annalena Maino (Valmira)
PRODUKTION Shining Film, SRF, Sky Schweiz; CH 2021- DAUER 5 Episoden & 30 Min. STREAMING Sky, Play Suisse TV SRF

€I 2021-, David Constantin, Mats Frey

Tschu
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Waren sie es oder nicht? Der Tod eines tyrannischen Schwagers mischt
die Verhaltnisse einer Familie kraftig auf. Showrunnerin Sharon
Horgan gelingt ein packendes Remake der danischen Erfolgsserie Clan.

John Paul Williams ist tot. Er
starb an Herzversagen, ausgerech-
net am Geburtstag seiner Frau Gra-
ce. Wihrend Grace um ihn trauert,
kann man das von ihren vier Schwes-
tern Eva, Bibi, Ursula und Becka
nicht sagen. Jede von ihnen hat eine
eigene schlimme Erfahrung mit JP
gemacht, weshalb sie thren Schwa-
ger meist nur als «The Prick» be-
zeichnen. Dass es Schwester Grace
mit ihm nicht besser ging, schnitten
die Schwestern mit, setzte er sie
doch fortwahrend herab und demii-
tigte sie, ohne dass Grace in der
Lage war, sich aus dieser toxischen
Beziehung zu 16sen.

JP war ein &dusserst raffinier-
ter Manipulator, das mussten nicht
nur die Schwestern, sondern etwa
auch sein Nachbar erfahren. JP ge-
noss es, Anderen Schaden zuzu-
fligen. Der dénische Schauspieler
Claes Bang, international bekannt
geworden durch die Hauptrolle in
Ruben Ostlunds The Square, macht
aus ihm ein aalglattes Monster - the
man you love to hate. So ist es nach-
vollziehbar, dass die Schwestern mit
dem Gedanken spielten, ihn umzu-
bringen - und dabei die Publikums-
sympathien auf ihrer Seite hatten.

Die Serie springt hin und her
zwischen der Vergangenheit und der
Gegenwart, in der zwei Versiche-
rungsagenten, die hdchst ungleichen
Halbbriider Thomas (Brian Gleeson)
und Matthew (Daryl McCormick),
die fiinf Schwestern heimsuchen,
um herauszufinden, ob JP wirklich
eines natiirlichen Todes gestorben
ist. Ein halbes Jahr vor JPs Ableben,
bei der grossen Familienweihnachts-
feier, wird der Grundstein fiir den
Plan der Schwestern gelegt.

Die ersten Mordversuche schlagen
fehl, jedes Mal unter bizarren Um-
standen. Werden sie am Ende doch
noch Erfolg haben, oder hat JPs Tod
letztlich andere Ursachen? Drama-
tische Momente werden immer wie-
der durch schwarzen Humor aufge-
lockert, die Beziehungen zwischen
den Beteiligten erweisen sich als zu-
nehmend komplexer, nicht nur, weil
Becka ein Verhéltnis mit Matthew

VON SHARON HORGAN

BAD
SISTERS

hat, ohne dass beide zum Zeitpunkt
ihres Treffens wissen, wer ihr Gegen-
{iber ist. So miissen beide ihre Loya-
lititen abwégen. Ist Blut in jedem
Fall dicker als Wasser?

Dass Matthews iibereifriger
Halbbruder Thomas die Witwe
und deren Schwestern fortwih-
rend mit Fragen beldstigt, mag in
gewisser Weise verstidndlich sein.
Erst spit erfidhrt hingegen Matthew
von der Leiche im eigenen Keller:
Ihr kiirzlich verstorbener Vater hat

die eingezahlten Versicherungssum-
men durcheinandergebracht. Miis-
sen sie Grace auszahlen, droht ihnen
der finanzielle Bankrott und wo-
moglich Gefiangnis. So entwickelt
Thomas in seiner Besessenheit eine
kriminelle Energie, um genau das zu
verhindern.

Hauptverantwortlich fiir Bad
Sisters - die auf der belgischen Se-
rie Clan (2012) basiert - ist die iri-
sche Schauspielerin Sharon Horgan.
Im Kino zuletzt als Ehefrau von
Nicolas Cage in The Unbearable
Weight of Massive Talent verschwen-
det, war ihr eigenes Talent fiir
pointierte Dialoge und zugespitzte
Alltagsdramen bereits in den vier
Staffeln der Serie Catastrophe
(2015-19) zu spiiren, die sie auch
zusammen mit Rob Delaney, ihrem
Serienpartner, geschrieben hatte, im
Pandemie-/Ehedrama Together -
oder aber jetzt in Bad Sisters, wo sie
nicht nur eine der Hauptrollen ver-
korpert, sondern dariiber hinaus
auch als Showrunner, Executive Pro-
ducer und (Co-)Autorin einzelner
Folgen verantwortlich zeichnet.

Die Spannung zu halten, ist
Horgan jedenfalls gelungen. Wer
glaubt, dass der grausige Fund am
Ende der siebten Episode den Ho-
hepunkt von JPs Infamie darstellt,
sieht sich getdauscht, wartet doch die
finale Episode mit einer noch dras-
tischeren Enthiillung auf. Immer
mehr zieht die Serie die Schraube
an, das befreiende Lachen bleibt ei-
nem zunehmend im Hals stecken.
Frank Arnold

START 19.08.2022 IDEE Sharon Horgan REGIE Rebecca Gatward, Josephine Bornebusch, Dearbhla Walsh BUCH Malin-Sarah Gozin, Sharon
Horgan DARSTELLER:IN (ROLLE) Sharon Horgan (Eva Garvey), Claes Bang (John Paul Williams), Eve Hewson (Becka Garvey), Daryl McCormack
(Matthew Claffin) PRODUKTION ABC Signature, Apple u.a.; UK/IRL 2022 DAUER 10 Episoden a ca. 50 Min. STREAMING AppleTV+
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Entdeckerfreude Der Kalender verbin- Hungern oder Huren war Tote Tele one, Chaos in

auf jeder Seite: Was det — einmalig auf dem schon in den 1920er- Krankenhausern, drohen-
waren die bedeutendsten deutschsprachigen Markt Jahren die Alternative, vor de Kernschmelzen:
Filme des Jahres 20217 — spannende, anspruchs- der viele Schauspielerinnen Katastrophenfilme und
Welche Personen und volle Texte zur Filmge- standen. Elisabeth Bergner, Sci-Fi-Serien zeigen seit
Debatten haben das schichte und eine Fiille die zu den groBten Stars Langem, was droht, wenn
Filmjahr gepréagt? Filmjahr von Informationen mit der Zeit zahlte, fand einen der modernen Gesellschaft
2021/2022 informiert und dem praktischen Nutzen Weg, sich dem iibergriffigen ihr Lebenselixier abhanden
bietet Kritiken zu allen eines Taschenkalenders. Verhalten der mannlichen kommt.
Neuerscheinungen auf 2085, | Pb. | mit vielen Agenten, Theaterleiter und 2345, | Pb. | 44 farb Abb. |
dem Filmmarkt. farbigen Abbildungen, Fa- Kollegen zu entziehen. 25,00 €

5445, | Pb. | zahlr, Abb. denheftung, Lesebandchen 232S. | zahlr. teilw. Abb. ISBN 978-3-7410-0406-3
€28,00 €12,00 Geb. | 38,00€

(1]
ISBN 978-3-7410-00408-7 ISBN 978-3-7410-0407-0 ISBN 978-3-7410-0410-0 SCHUREN
www.schueren-verlag.de
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DVD

Diasporaprocedural

Ein Neo-Noir, ein Procedural, ein Zeitbild aus
Jersey City. Manhattan ist nah und doch sehr
weit weg, da lasst sich hochstens traumerisch
riiberschauen. Ein kalter, klirrender und doch
familiarer Film aus der philippinischen Diaspora,
ihrer Jugend, ein 35-mm-Film in Farbe vor

den videografischen und digitalen alternativen
Schwarz-Weiss-Nationalepen, die Lav Diaz
danach gemacht hat und die ihn zum zentralen
audiovisuellen Historiografen der Philippinen
gemacht haben.

Kurz: Ein Solitar ist Batang West Side, mit knapp
290 Minuten mittelkurz fir Lav Diaz, den gross-
ten Langlangfilmer. Die restaurierte Fassung, jetzt
erschienen auf zwei DVDs bei der Edition Film-
museum, gibt dem nun alten Medium fast neue
Legitimitat. Der Film war lange ein fehlendes
Puzzlestiick fiir den Blick auf das «Werk» des
Regisseurs, seinen Umweg (iber Amerika in die
philippinische Gewaltgeschichte. Die Realis-
men, einige Genres - die Drogensuchtstudie, der
calmierte Copthriller, die der Film auch ist -
kommunizieren entfernt mit den amerikanischen
Grossserien 2001ff.

Der Rest tut es nicht, ist genuin, gemischt, Genre-
hybrid, ein ganz anderes Once Upon a Time

in America, das weder den neuen noch den Her-
kunftsort fiir seine Figuren als Anker hat. Es
passt, dass der Film eine Ermittlung ohne Ende,
ohne Ergebnis zeigt, steht er doch am Anfang
von Lav Diaz’ andauernder Investigation. Friihe
Vorhersage: DVD des Jahres. (de)

Batang West Side von Lav Diaz,
USA/ PHL 2001. 2 DVDs, Edition
Filmmuseum, CHF 40 / EUR 22
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BLU-RAY

Attack
of the Killer
Something

In den Flinfzigerjahren waren es die zu riesiger
Grosse mutierten Ameisen in Them (Formicula),
die den Menschen im Kino Angst einjagten,
hervorgerufen und am Ende vernichtet durch
atomare Kraft; in den Siebzigern, als man
erstmals begriff, wie die Menschen selbst den
Planeten zugrunde richten, gab es eine ganze
Reihe von Oko-Horrorfilmen mit mutierten
Tieren.

Der intelligenteste von ihnen: Phase 1V, in dem
Ameisen sich zusammenschliessen, um die
Herrschaft liber den Planeten zu liberneh-
men. Weitgehend ein Kammerspiel tiber drei
Menschen, die in einer Forschungsstation

in der amerikanischen Wiiste das Verhalten der
Ameisen studieren und versuchen, mit ihnen
Kontakt aufzunehmen, hat der einzige Spielfilm
des Vorspanndesigners Saul Bass 50 Jahre
spater nichts von seiner Intensitét verloren.

Von den graphischen Vorspannen (The Man with
the Golden Arm, Psycho), mit denen Bass
lange ein Alleinstellungsmerkmal hatte, fiihrt ein
Weg liber seine preisgekronten Kurzfilme (von
denen diese Edition fiinf versammelt) hin zu den
geometrischen Mustern des Spielfilms.

Eine vorbildliche Edition mit Audiokommentar,
einer kontextualisierenden Dokumentation,
einem Bericht, in dem Bass selber liber seine
Vorspéanne spricht, einem Restaurationsvergleich
und einem 45-seitigen Booklet mit Hintergrund-
informationen. Herausragend: das urspriingliche
Ende, in dem sich die Menschen den Ameisen
anverwandeln. ¢a)

Phase |V von Saul Bass,

US/GB 1973. Limited Collectors Edition
als Mediabook mit 2 Blu-ray, 1DVD +
Bonus-Blu-ray, Capelight pictures,
CHF 54 / EUR 30

BLU-RAY

Kafkaesk

1Tresor, 2 Manner und 3 %2 Tage, die sie darin
verbringen. Der Eine will etwas darin zuriick-
legen, der Andere die 200 Millionen (alte) Francs,
die darin als Lohngelder liegen. Alain Delon,

der desillusionierte Militararzt, und Charles
Bronson, der Séldner: Von ihrem Gegen- und
Miteinander lebt der Film, denn «Bei Bullen
«ingen Freunde nicht» (so einer der deutschen
Verleihtitel), gerade auch, wenn sie spater
feststellen, dass Andere die Faden ziehen -
zwei Frauen.

Das 30-stdckige Biirohochhaus, in dessen
Untergeschoss die Geschichte liberwiegend
spielt, erinnert mit seinen labyrinthischen
Gangen und den Wachmannern ganz in Schwarz
an einen kafkaesken Albtraum, die schnér-
kellose Inszenierung von Jean Herman (spater
als Jean Vautrin ein bekannter Autor), der in
einem Gesprach Auskunft gibt liber die kuriose
Entstehungsgeschichte des Films, macht den
Film ganz modern. (ta)

Adieu I'ami (Du kannst anfangen zu

beten) von Jean Herman, F/IT 1968.

Mediabook mit Trailer, Audiokommen-

tar, Interviews (Blu-ray, DVD), Koch
Media, CHF 38 / EUR 28
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PURGATORIO

Alan Moore & Fevin O°Neill

HORROR COMIC

Leinwand des
Schreckens

Was ware, wenn das Fegefeuer aus einem alten
Kino bestiinde, in dem zu lauternde Seelen

sich alte Hollywoodfilme anschauen, aber als
ungeschminkte Versionen, die die Abgriinde

der Menschheit aufzeigen? Etwas in der Art
haben sich Comic-Autor Alan Moore und Zeichner
Kevin O’Neill mit «Cinema Purgatorio» ausge-
dacht. Nach ihrer langjéhrigen Zusammenarbeit
fiir die Serie «League of Extraordinary Gentle-
men» nehmen sie nun die Hollywood-Maschinerie
unter die Lupe.

In kurzen Episoden werden in O’Neills karikatur-
haft blutigem Stil und mit Moores medialer
Intertextualitat die Skandale, Tragédien und Aus-
beutungen hinter Hollywoods scheinbar heiler
Welt gezeigt, die wie die Antithese zu Filmen wie
Giuseppe Tornatores Cinema Paradiso wirken.
Eine namenlose Protagonistin findet sich Abend
fir Abend im gleichnamigen Kino wieder und
schaut sich surreale Versionen der Klassiker an:
Was zuerst nach einem altbewéhrten Western
aussieht, entpuppt sich bei ndherem Hinschauen
als Horrorshow mit skeletthaften Cowboys.

Zwei Figuren aus dem alten Rom entdecken mit
Schrecken, dass ihr Leben eine Fiktion ist,
bestehend aus Kulissen eines Sandalen-Filmsets.
King Kong beschwert sich mit der Stimme
seines Schépfers Willis O'Brien Giber den Wunsch
der Filmstudios, ein Sequel zu machen. Film-
kenner:innen werden die zahlreichen Anspielun-
gen aus der Filmgeschichte erkennen, gele-
gentliche Kinobesucher:innen kdnnen in einem
Glossar wissenswerte Fakten und Hintergrund-
informationen nachlesen.

Alan Moore ist bekannt fiir seine Kritik am
Comicgeschéft und an den Verfilmungen seiner
Stoffe. Aus Filmen wie Watchmen oder V for
Vendetta hat er seinen Namen bekanntlich ent-
fernen lassen. So kénnen die von O’Neill maka-
ber gestalteten schwarzweissen Geschichten
als Moores Abrechnung mit der kapitalistischen
Comicindustrie verstanden werden. Denn

laut eigenen Aussagen hat der britische Autor
dem Comic endgiiltig den Riicken zugekehrt,
und «Cinema Purgatorio» soll sein letztes Werk
gewesen sein. (gp)

Alan Moore, Dennis O'Neill: Cinema
Purgatorio. Dantes Verlag, 256 S.,
CHF 25/ EUR 30
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BUCH

Nichts geht mehr

Dank einer Pandemie und zunehmenden
Klimakatastrophen sind wir es uns langsam
gewohnt, dass sich apokalyptische Szenen
nicht mehr nur in Filmen und Serien abspielen,
sondern vermehrt auch im echten Leben.

Ein ndchstes Horrorszenario, vor dem Wissen-
schaftler:innen seit LAngerem warnen, ist

ein weltweiter Stromausfall. Ein solcher Blackout
wiirde sich katastrophal auswirken auf jeg-
liche Infrastrukturen. Kénnen Filme und Serien
uns irgendwie helfen bei der Vorbereitung

auf so ein Szenario, oder ist Fiktion eben doch
nur Fiktion — weit weg von der tatséchlichen
Realitat?

Genau dies fragt sich Denis Newiak in seinem
Buch «Black Out - Nichts geht mehr». Laut
Newiak enthalten auch rein fiktive Narrationen
eine Menge an implizitem Wissen, das even-
tuell doch im realen Leben angewendet werden
kann und das sich unbewusst durch das
Konsumieren von Film und TV ansammelt.

Der Autor bedient sich der gesamten Band-
breite an Genres und zeigt, wie ein Stromausfall
nicht nur ein hervorragendes narratives

Mittel ist, sondern stets auch fiir mehr steht:
Schlussendlich geht es bei dieser Thematik
néamlich immer auch um die Fragilitat des
modernen Zeitalters. Ohne Strom geht gar
nichts mehr von dem, was wir in unserem
Luxus-Lebensstandard gewohnt sind. Auch
bringt ein flichendeckender Stromausfall
instinktives menschliches Handeln hervor: Von
Terror und Kriminalitat, aber auch Heldentum
und selbstlosem Helfen ist dabei die Rede.

Zu guter Letzt inkludiert Newiak tatsachlich
eine detaillierte Checkliste mit Sachen, die man
in seinem Haushalt fiir den Falle eines Black-
outs immer an Lager haben sollte. Dieser grobe
Leitfaden holt die Lesenden nach der geball-
ten Ladung an diskutierten Filmbeispielen wieder
ganz zuriick in die Realitat und betont noch
einmal, dass Krisen in Filmen und Serien zwar
oft iberspitzt und mit einer grossen Portion
Fantasie versehen werden, aber eben doch nicht
aus dem Nichts gegriffen sind. g2

Denis Newiak: Black Out - nichts

geht mehr. Schiiren Verlag, 232 S.,
CHF 40 /EUR 25
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SCHUREN

HARALD NFCKELMANN

LOCKRUF DES KINOS

DER PLAKATKUNSTLER JOSEF FENNEKER

BUCH

Kinoplakate

«Da meine Honorare weit liber dem Durchschnitt
lagen, wurde ich nur zu Spitzenfilmen herange-
zogen», reslimierte Josef Fenneker 1947. Was auf
den ersten Blick etwas liberheblich klingen

mag, hat durchaus seine Berechtigung. Wer sich
mit der deutschen Filmplakatkunst der friihen
Weimarer Republik beschéftigt, stosst unweigerlich
auf den Namen des Grafikers, der mit seinem
expressionistischen Stil auffiel.

1895 geboren, studierte er ab 1918 an der staat-
lichen Lehranstalt des Kunstgewerbemuse-

ums in Berlin. Seine Entscheidung fiir Filmplakate
begriindete er 1935: «Aus dem lebendigen
Wesen des Films sind in hohem Masse die Még-
lichkeiten gegeben, Fantasie und Farben an-
zuwenden, um Plakate von grossem Reiz und
frappierender Eigenart zu schaffen, ja solche,
die kaum vergessen werden kdnnen.»

Wo heute Filmplakate meist auf Fotos zuriick-
greifen, lieferten diese fiir Fenneker lediglich
Inspirationen, mit deren Hilfe er «die Idee des
jeweiligen Films gestaltete und das Wesentliche
herausarbeitete.» Den fertigen Film vorab zu
sehen, war ihm nur in Ausnahmefallen vergonnt,
die Arbeit geschah unter Zeitdruck, zwischen
1918 und 1924 schuf er 140 Plakate fiir das Mar-
morhaus am Kurfiirstendamm.

Auch das ist eine neue Information, die diesem
Buch zu entnehmen ist: die Exklusivitat sei-

ner damaligen Arbeiten, ausschliesslich fiir ein
Kino, ein Premiumkino, wie man heute sagen
wiirde, seinerzeit «das renommierteste Filmtheater
Berlins», 1913 eréffnet, mit Eintrittspreisen,

die erheblich liber den normalen lagen, Kino fiir
ein wohlsituiertes Stammpublikum. Auf den
Plakaten stand jedes Mal auch der Name des
Kinobetreibers, als Markenzeichen, dass hier

fiir gutes Geld Spitzenfilme geboten wurden. «Der
hohe Wiedererkennungswert seiner Filmplakate
sicherte dem Marmorhaus Stammkundschaft»,
schreibt Harald Neckelmann - das Filmplakat als
Teil einer corporate identity.

Die Konzentration auf das Marmorhaus hatte
allerdings ihren Preis: Nachdem dessen Betreiber
seinen Zahlungsverpflichtungen nicht mehr
nachkommen konnte und das Kino den Besitzer
wechselte, musste sich Fenneker umorien-
tieren - durch Arbeit als Gebrauchsgrafiker
und Pressezeichner, spater als Biihnenbildner,
was auch nach 1945 sein Tatigkeitsfeld war.
1956 starb Fenneker an einem Herzschlag. Nach
34 Seiten Text sind die restlichen 170 Seiten den,
oft ganzseitigen, Abbildungen von Fennekers
Plakaten der Jahre 1918-24 vorbehalten - eine
Augenweide. (ta)

Harald Neckelmann: Lockruf des

Kinos. Der Plakatkiinstler Josef

Fenneker. Schiiren Verlag, 208 S.,
CHF 52/ EUR 34
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TEXT Philip Artelt

HINTERGRUND

Die Internationalen Kurzfilmtage Winterthur zeigen,
was diese Kunstform alles kann. Nach dem Ende
des Festivals verschwinden Kurzfilme aber oft gleich
wieder aus dem Blickfeld. Warum eigentlich?

Festivals,

dann das Aus?
Vom Zyklus
des Kurzfilms

Es war etwas Besonderes, dieser Sonntag Mitte Okto-
ber 2020. Besonders deshalb, weil sich inmitten der
Coronakrise ein kleines Zeitfenster 6ffnete, ein paar
Wochen, in denen die Menschen wieder ins Kino gehen
konnten. Besonders aber auch wegen des Films, der im
franzosischen Lyon an jenem 18. Oktober gezeigt wur-
de. Im Hangar du Premier-Film, da, wo die Erfinder
des Kinos, die Briider Lumiere, 1895 ihr Erstlingswerk
La sortie de l'usine Lumiére a Lyon (Arbeiter verlassen

miertesten Kinematheken Frankreichs beheimatet ist,
fand die Frankreich-Premiere des neuen Films von
Pedro Almodévar statt: The Human Voice, ein Film {iber
eine gescheiterte Beziehung und {iber das Filmbusiness,
mit Tilda Swinton in der Haupt- und iiberhaupt beina-
he der einzigen Rolle. The Human Voice, ein 30-minii-
tiger Kurzfilm.

Eigentlich war Wong Kar-wais In the Mood for
Love als Abschlussfilm des Festival Lumiére vorgesehen.

die Lumiére-Werke) drehten und heute eine der renom-

Aber als sich die Chance ergab, stattdessen Almodévars
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HINTERGRUND

Film zu zeigen, warf das Team um Festivaldirektor
Thierry Frémaux kurzerhand Wong aus dem Pro-
gramm. Selten hat ein Kurzfilm in den vergangenen
Jahren so viel Aufregung in der Branche erzeugt. Die
internationale Presse schrieb dariiber, in Spanien lief
The Human Voice sogar im Kino an.

Ein reguldrer Kinostart fiir einen Kurzfilm - sowas
hatte es schon lange nicht mehr gegeben. «Mit Eintritt!»,
kann es John Canciani kaum fassen. Canciani ist kiinst-
lerischer Leiter der Internationalen Kurzfilmtage Win-
terthur. Die Festivals sind die wichtigsten Abspielorte
fiir Kurzfilme, und Winterthur wiederum ist das wich-
tigste dieser Kurzfilmfestivals in der Schweiz. Das welt-
weit renommierteste findet 500 Kilometer entfernt im
franzésischen Clermont-Ferrand statt. Wahrend die
Kurator:innen dort eher auf klassisches Geschichten-
erzidhlen setzen und sich die Festivalmacher:innen im
deutschen Oberhausen die abgefahreneren Filme her-
auspicken, liegt Winterthur programmatisch irgendwo
dazwischen. «Ich will nicht 16 Stutz fiir eine Miniver-
sion dessen verlangen, was man téglich konsumieren
kann», meint Canciani und hebt damit gleich einen
Unterschied zu den im Kino und inzwischen auch online
omnipréisenten Langfilmen hervor. Winterthur will sich
abgrenzen vom Mainstream, will Filme zeigen, die nicht
nur eine Kurzversion einer Geschichte wiedergeben,

die genauso gut oder sogar besser im Langformat hétte
laufen konnen. Das Publikum bei Kurzfilmfestivals sei
eben anders, es komme weniger auf Premieren an, die
Besucher:innen mochten einfach gute Filme sehen.
Thematische Programme, Schwerpunkte um Regionen
und Personen, historische Kurzfilme, das bekomme man
bei den Festivals von Cannes iiber Berlin bis Locarno
so kaum geboten. Deren Kurzfilmsektionen sieht
Canciani eher als Talentplattformen fiir spdtere Lang-
filmmacher:innen.

Kurzfilmfestivals sind wichtig fiir die Branche.
Die meist jungen Filmschaffenden verdienen daran,
wenn ihre Produktionen dort gezeigt werden. In den
Hinterzimmern und Konferenzrdumen tummeln sich
Einkdufer:innen, Verleiher:innen und Promoter:innen,
die um Produktionen, Rechte und Lizenzzahlungen
verhandeln. Denn der Kurzfilm hat auch ausserhalb
der Festivals einen Markt.

Mit Stirnlampe
vorm Stammpublikum

Einen gar nicht mal so schlechten, wenn man Matthias
Damm sprechen hért. Damm leitet das Casablanca, ein
kleines Programmkino im stiddeutschen Niirnberg.
Das Casablanca gilt als eines der engagiertesten Kinos

The Human Voice 2020, pedro Aimodévar




KURZFILM

im Kurzfilmbereich. Jeden Monat an einem Freitag
wird dort ein abendfiillendes Kurzfilmprogramm ge-
spielt, jeden Tag lduft vor den langeren Filmen ebenfalls
ein Kurzfilm. Das Publikum habe man sich iiber die
Jahre seit der Kinoiibernahme 2009 aufgebaut, berich-
tet Damm. Es sind vor allem junge Leute, viele Studie-
rende. Waren es am Anfang noch zehn bis 20 Besu-
cher:innen, so seien die Vorstellungen inzwischen
teilweise ausverkauft.

Fin Selbstldufer sei das nicht. Es macht Arbeit,
die Filme auszusuchen, auch wenn die Kurzfilmver-
leihe bereits Vorschldge machen. Als Vorfilm fiir
Where the Crawdads Sing empfiehlt die Kurzfilmagen-
tur Hamburg beispielsweise drei Filmchen, die sich
mehr oder weniger abstrakt den Themen Natur, Tiere
und Wasser widmen. Die Kurzfilmabende im Casa-
blanca werden moderiert, die Moderator:innen tragen
dabei Stirnlampen - ein Running Gag aus der Zeit, als
das Kino noch keine ordentliche Beleuchtung hatte,
der heute zum Gemeinschaftsgefiihl unter den Stamm-
gésten beitrigt. Es macht ausserdem Arbeit, die Forde-
rung zu beantragen, die die Filmférderungsanstalt
(FFA) als nationale Geldgeberin fiir Kurzfilmprésenta-
tionen bereitstellt. Vorfilme kosten Geld, sie stehlen
Werbezeit, der oder die Vorfiihrer:in muss dafiir langer
bleiben, und sie bringen nichts ein, so der allgemeine
Tenor. «Vorfilme kosten fast nichts», sagt Kinochef
Damm hingegen mit Verweis auf die «lukrative Férde-
rung».

Rund 100 Kinos, Vereine und Initiativen bean-
tragten im Jahr vor der Corona-Krise die Vorfilmfor-
derung, rund 40 die Férderung ganzer Kurzfilmpro-
gramme. Beim Filmverleih der Kurzfilmagentur
Hamburg spricht man schon von einem Trend im ver-
gangenen Jahrzehnt: Die Zahl der Kinos und Festivals
habe sich nach der Einfiihrung des aktuellen Forder-
mechanismus etwa verdoppelt, die Anzahl der Zu-
schauer:innen sei von 850000 auf knapp eineinhalb
Millionen gestiegen.

In der Schweiz blicken Kurzfilmfreund:innen
mit Neid auf diese Zahlen. «Als ich jung war, gab es
immer einen Vorfilm», erinnert sich Sylvain Vaucher
von Swiss Films, jener Stiftung, die sich im Auftrag des
Bundes fiir die Bekanntheit des Schweizer Films im
Ausland einsetzt, «<aber dann ist das weggefallen - und
niemand hat etwas gesagt.» Dass Vaucher jung war, ist
gar nicht furchtbar lange her - irgendwann in den Neun-
zigerjahren war das, und noch heute erinnert er sich
an die bunten, dreidimensionalen Bildwelten, die der
Filmkiinstler Georges Schwizgebel damals per Hand
mit Farbe und Pinsel in kurze Animationsfilme verwan-
delte. Die Forderung fiir Kurzfilmvorfithrungen sei
weggefallen und mit ihr auch die Vorfiihrungen selbst.
Es sei eine politische Sache, dass die Sichtbarkeit des
Kurzfilms nicht gefordert werde, so Vaucher. Beim
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Bundesamt fiir Kultur bestdtigt man das Aus der Sub-
ventionen vor einigen Jahren und begriindet dies mit
den immer enger getakteten Werbeblocken vor den
Hauptfilmen. Die reiche Schweiz, die bei Festivals im
Ausland regelmaéssig ein fantastisches Kurzfilmpro-
gramm abliefert, vergibt die Chance zuhause.

Es flimmert kaum

Im Fernsehen sieht es dhnlich mau aus. Wahrend die
Schweizer:innen neidisch auf die Deutschen blicken,
blicken die Deutschen voller Neid auf Frankreich. Dort
kaufen nicht nur der deutsch-franzosische Kultursender
Arte und das 6ffentlich-rechtliche Fernsehen Kurzfilme
an, sondern auch grosse private Anbieter. Im Jahr 2019
hat der Sender Canal+ 84 Kurzfilme gekauft, dazu
sponsert er Festivals und Kurzfilmpreise und finanziert
Kurzfilmproduktionen.

Canal+, ein Pay-TV-Sender, gilt seit jeher als gros-
ser Forderer des Kinos, aber es sind auch die Fran-
z0s:innen selbst, die zu diesem Erfolg des Kurzfilms
beitragen. Frankreich hat eine Kinokultur, die weltweit
ihresgleichen sucht; anspruchsvoller Film geniesst in
der Bevolkerung einen Stellenwert, der nahe an den
von Literatur herankommt. Diese Kinokultur spiegelt
sich in den Gesetzen zur Forderung der heimischen
Filmwirtschaft. Fernsehsender sind zur Finanzierung
von Filmen, darunter auch Kurzfilmen, verpflichtet.
Wo es Geld und Bedarf nach guten Inhalten gibt, steigen
die Preise. «Die Franzosen zahlen am meisten fiir einen
Kurzfilm im Fernsehen», schwirmt Stine Wangler von
der Kurzfilmagentur Hamburg. Die franzdsische Film-
forderungsbehdrde CNC bestitigt dies in ihrem jéhr-
lichen Kurzfilmbericht. In Deutschland seien die Prei-
se weitaus niedriger, weil die Konkurrenz fehle. Die
wenigen Kéufer:innen kénnen die Preise diktieren.

Tatséchlich flimmern in Deutschland Kurzfilme
nur auf wenigen Sendern und dann meist irgendwann
in der Nacht iiber den Bildschirm. Und in der Schweiz
flimmern sie so gut wie gar nicht. Sylvain Vauchers ge-
liebte Schwizgebel-Filme haben stattdessen einen Platz
auf Play Suisse gefunden, dem Streamingportal des
Schweizer Fernsehens. Dort heisst es, die Kurzfilme
wiirden von den Abrufzahlen her eher ein Nischenpu-
blikum ansprechen, man kénne ihnen jedoch eine bes-
sere Sichtbarkeit bieten als im Fernsehen, wo es keine
eigenen Sendeplétze dafiir gibt.

Dabei miisste Streaming eigentlich die Zukunft
des kiinstlerisch ambinionierten Kurzfilms sein, in unse-
rer schnelllebigen Welt, mit Jugendlichen, die durch
Youtube, Tiktok und Serienepisoden auf Kurzformate
hin trainert sind; der schnelle Kurzfilm fiir zwischen-
durch im Tram oder am Arbeitsplatz. Tatsdchlich haben
Streamingportale wihrend der Coronapandemie auch
bei Kurzfilmen ordentlich zugelegt. Es ist aber noch zu
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frith, von einem anhaltenden Trend zu sprechen. Kurz-
filmvertriebe klagen, dass die Streaminganbieter trotz
des Booms der vergangenen zwei Jahre sehr wenig fiir
die Filmlizenzen bezahlten. Konkrete Abrufzahlen er-
fahrt man von den Anbietern kaum, doch es dréngt sich
der Schluss auf, dass die Menschen zwar gerne Kurz-
filme schauen, aber nicht extra dafiir bezahlen wollen.
Waihrend Netflix, Amazon und Disney+ ihre Preise
regelméssig erhohen, hat der Schweizer Kurzfilmstrea-
mingdienst Sofy.tv den Preis des Abonnements mehr
als halbiert. Freiwillig macht das wohl kein Anbieter.
Bei Sofy.tv setzt man inzwischen eher auf Partnerschaf-
ten mit Herstellern von Fernsehern. Auf deren Gerdten
kann man seit 2020 einen linearen Fernsehkanal nur
mit Kurzfilmen sehen, kostenlos, dafiir werbefinan-
ziert. Stine Wangler von der Kurzfilmagentur hebt noch
eine weitere Herausforderung fiir Streamingdienste
hervor: Es sei schwierig, Leute dazu zu bringen, einen
Kurzfilm anzuklicken. «Serien sind beliebt, weil man
vorher weiss, was man anschaut. Beim Kurzfilm weiss
man das nicht.»

Klaus geht in der Schule viral

Andersherum formuliert heisst das: Ein Kurzfilm kann
positiv iiberraschen. Dann kann er viral gehen und
einen ungeahnten Erfolg haben. In Hamburg erinnern
sie sich gut an den erfolgreichsten Kurzfilm, den sie
jemals vertrieben haben: Staplerfahrer Klaus, eine
blutige Komddie tiber die Tiicken und Gefahren im
Leben eines Gabelstaplerfahrers. Der Film
stammt aus dem Jahr 2000, lange bevor
«viral» zum Buzzword wurde. Er feierte
eine Karriere in Cannes, im Internet und
in Berufsschulen beim Thema Arbeitssi-
cherheit.

Genau da sieht Barbara Kamp die
Zukunft des Kurzfilms. [hr Unternehmen
Methode Film verkauft seit bald zwei Jahr-
zehnten Kurzfilme an Bildungseinrichtun-
gen und Medienzentren in Deutschland,
die fritheren «Kreisbildstellen». Das For-
mat sei ideal fiir eine Schulstunde, sagt sie:
«Von der Dramaturgie und erzéhlerischen
Verdichtung her ist Kurzfilm etwas, was
man in der Zeit auch mehrfach anschauen
kann.» Langfilme wiirden in der Bildungs-
arbeit anhand von Filmausschnitten ana-
lysiert, «aber es sind eben nur Ausschnitte».

Kamp beklagt, dass genau diese
Analyse, das Stilistische, in der Schule
noch zu kurz komme. Sachfilme iiber den
Wabenbau der Biene liefen besser als
Kiinstlerisches, Kurzfilm spiele in den
Lehrplédnen nur eine Nebenrolle. Anders

als Literatur sei Film fiir viele Lehrende immer noch
Unterhaltung. «Und das, was die Kinder gut finden,
steht selten im Zentrum schulischen Lernens.» Aber
dann berichtet Kamp auch von Lehrer:innen, die iiber-
rascht und begeistert sind, wenn sie ihnen einen Kurz-
film vorfiihrt und die Mdglichkeiten erdffnet. Aber viel
Arbeit sei das; Kamp erstellt Unterrichtsmaterialien
und moderiert Veranstaltungen. Bis zu fiinf Filme
nimmt sie jéhrlich in ihren Katalog auf. Die Filmema-
cher:innen freut es, denn im Bildungsbereich werden
vergleichsweise gute Preise gezahlt.

Auf dem roten Teppich
zum Sprungbrett

Viele Kurzfilmschaffende haben dieses Gliick nicht.
Sie arbeiten fiir wenig Geld, aus Idealismus und manch-
mal fiir Ruhm und Ehre. Wahrend Hollywood und die
Welt einmal im Jahr auf den roten Teppich schauen,
tiber den die Stars Richtung Oscar-Verleihung stolzie-
ren, vergisst man gerne, dass hier ein paar Minuten
vorher bereits die Nominierten der Kurzfilm-Oscars
geschlendert sind. «xAm Anfang hat man grossen Res-
pekt vor dem roten Teppich, aber man gewdhnt sich
erstaunlich schnell daran», erinnert sich die Filmpro-
duzentin Nadine Liichinger von der Ziircher Film-
gerberei an jene Nacht im Méarz 2022, als sie gemein-
sam mit Regisseurin Maria Brendle den Kurzfilm Ala
Kachuu - Take and Run in Hollywood vertreten durfte.
Ein Riesenerfolg, selbst wenn der Film am Ende nicht

Staplerfah rer Klaus 2000, Stefan Prehn, J6rg Wagner
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gewann. Vorausgegangen war dem eine aufwéndige
und teure Kampagne. Ein PR-Experte wurde gebucht,
es gab Trailer, eine Social-Media-Strategie, sogar eine
Anzeige in der renommierten Branchenzeitschrift
«Variety» schalteten sie. Die meisten Mitglieder der
Academy hitten keine Zeit, sich mal eben die 150 Filme
auf der Auswahlliste anzuschauen, man miisse sie iiber-
zeugen, genau diesen Film zu sehen, so Liichinger,
«sonst geht man unter». Geholfen hat es offenbar, denn
sogar Hollywoodstar Jude Law liess Griisse ausrichten,
Brendles Film sei super.

Ala Kachuu erz#hlt von einer jungen Frau in
Kirgistan. Aufgewachsen in einfachen Verhiltnissen
auf dem Land, mochte sie in der Hauptstadt Bischkek
studieren - entgegen dem Willen ihrer Eltern. Doch
dann wird sie von einer Gruppe junger Ménner entfiihrt
und zwangsverheiratet. Tradition gegen Moderne, Frau-
enrechte gegen Familienbande. Starke Bilder, soziale
Botschaft, eine klare Story. Solche Filme sieht man
ofters bei den Kurzfilm-Oscars.

«Befindlichkeitsfilme» nennt John Canciani vom
Festival in Winterthur das, «bGse gesagt», fiigt er an
und deutet bei aller Kritik damit schon an, dass es in
der Kurzfilmwelt nicht nur Platz fiir Experimentelles
geben soll. Auch, was populér ist und gefillt, ist am
Ende gut fiir die Zukunft des Kurzfilms. Kurzfilm ist
eben kein Genre, nein, es ist eine Form, in der jegliches
filmische Genre nach ganz eigenen Regeln umgesetzt
werden kann,

Regisseurin Maria Brendle wird als Néchstes wohl einen
Langfilm machen. «Ich liebe das Medium Kurzfilm,
aber als Filmemacherin davon leben zu konnen, ist
schwer», sagt sie. Der jiingste Erfolg wird ihr helfen,
Fordermittel und Produktionsgelder einzuwerben.

Der Kurzfilm, oft als Abschlussfilm an den Hoch-
schulen und Akademien gedreht, ist fiir viele junge
Filmschaffende Sprungbrett und nicht Lebensaufgabe.
Der franzosische Regisseur Ladj Ly drehte von Die
Witenden - Les Misérables tiber das Zusammenprallen
von Polizisten:innen und Jugendlichen in einer franzs-
sischen Banlieue zuerst eine Kurzversion und spéter
einen Langfilm. Der Titel blieb gleich, die Story eben-
falls, sogar die Schauspieler:innen waren dieselben.
Das ist nicht uniiblich, aber es ist schade, denn ein
Kurzfilm muss nicht nur eine kastrierte lange Geschich-
te sein. Filmverk#uferin Stine Wangler sieht hier auch
einen Unterschied in der Ausbildung. Menschen, die
an einer Filmhochschule studiert haben, tendieren zum
Langfilm, vermutet sie. Jene, die von der Kunsthoch-
schule kommen, hétten dagegen einen mehr kiinstleri-
schen als formalen Zugang - sie blieben dem Kurzfilm
cher treu.

Und dann gibt es die, die irgendwann - vielleicht
reumdiitig - wieder zum Kurzfilm zuriickkommen. Die
mal wieder was ausprobieren wollen, ohne sich mit
Millionenbudgets und Biirokratie herumzuschlagen.
So wie Pedro Almoddvar. Geschadet hat das seiner
Karriere nicht. ]




Retrospektive
Brian De Palma

September und Oktober 2022
in der Cinématheque suisse

Mehr Informationen auf
live.cinematheque.ch ™

John Travolta in Blow Out von Brian De Palma (1981)%
Sammlung Cinémathéque suisse. Alle Rechte vorbehalten.
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TEXT Daniel Eschkotter

Was das Grandhotel einmal

fur die Gesellschaft des Kinos
war, das fragen wir mit der
Filmkritikerin Frieda Grafe in
der Urlaubskolumne. Und

wo die ungenierte Unterhaltung
heute weitergehen musste.
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Wahrscheinlich wiirden wir nicht mehr liber die Verbindung von Kino und Hotel nachdenken, die Affinitat
des Weimarer Kinos und klassischen Vorkriegshollywood zum Grandhotel, wenn nicht die grosse Filmkri-
tikerin Frieda Grafe fiir uns das Nachdenken libernommen und das Filminventar auch gleich mitgeliefert
hétte. Nachgedacht, nachgespiirt iiber und mit Frieda Grafe im Grandhotel, diesem historischen frivolen
Unterhaltungs- und Theoriekomplex, haben in einem schénen dichten kleinen neuen Buch die Filmhisto-
rikerinnen und Theoretikerinnen Karola Gramann, Ute Holl und Heide Schliipmann: «Ungenierte Unterhal-
tung». Sie haben Grafes Essay «Die saubere Architektur in Gefahr. Die Grandho-
tels in der Unterhaltungsindustrie» wieder abgedruckt und vor allem gerahmt,
begleitet, annotiert. In Einzelessays, von den Herausgeberinnen selbst und von
Friederike Horstmann, Sissi Tax und anderen Autor:innen, die Grafes adorniti-
schen (bzw. mit Adorno gegen Adorno schreibenden) apercureichen Text entfal-
ten und gegenlesen, von einzelnen Hotelfilmen oder Schreibbewegungen aus.
Warum fiir Frieda Grafe Grandhotel-Filme aufschlussreich waren: weil -
es daum Lang, Lubitsch (vor allem), Murnau, Hotellicht aus Berlin geht, Ungenierte Unterhaltung
um Film und Geschichte, Sozial- als Filmgeschichte, architektonisches ST
und filmisches Begegnungsmanagement, Vorderbiihnen und wie das
Dahinter selbst zur Bliihnewird; weil das «verwirrende Verbundsystem»
zwischen Paldsten, Hotels und dem Kino ein Schreiben iiber soziale
Stratifikation und ihre Bewegung fordert. Das ist nun wirklich historisch, auch wenn das (Grand-)
Hotelleben zur Fantasie eines Kinoeuropa mit amerikanischem Inventar noch dazuzugehdéren
scheint. Wie etwa in Olivier Assayas’ metametaleptischer neuer Irma Vep, wo zwei Metas eine
ziemlich gradlinige Serienfilmfiktion ergeben, die von Verschiebungen und Transformationen er-
zahlt, welche nicht zuletzt auch was mit den Raumen, in denen sie stattfinden, zu tun haben. Und
das sind eben oft Hotels. Und irgendwie haben sie alle an dieser Fantasie partizipiert in ihren
Amerika-Pastiches, nicht nur Godard, auch Grafes Zeit- und Stadtgenoss:innen, wenn sie schon
sonst nicht unbedingt im Bund mit Frieda waren. Klaus Lemke hat vor seinem Tod sein Miinchen,
das etwas zu dezidiert nicht das von Enno Patalas und Grafe sein sollte, nochmal aufgesucht, seine
Siebzigerjahre-Filme (vor allem die mit Cleo Kretschmer) noch einmal gesichtet, mit Lemke-One-
Linern abgeheftet: Champagner fir die Augen — Gift fur den Rest. Die Hotelszenen aus Idole
(1976), einem der schonsten Filme der Phase, sind trotzdem mit Grafes Geist vereinbar, sehen wir
doch dort, wie eine sehr nachkriegshafte Hotellobby, wie Empfang und Zimmer zu Schauplatzen
der radikalen Selbsterfindung werden fiir ein odd couple (Kretschmer und Puppa Armbruster).
Ein wenig Howard Hawks wehte immer durch Lemke, aber eher als Féhn, nicht als Seebrise.
Die Herausgeberinnen von «Ungenierte Unterhaltung» trauen dem Topos Grandhotel eigentlich auch nicht
mehr. Das Biichlein jedenfalls wird gerahmt von Fotos und Dokumenten aus der Frieda-Grafe-Schreibszene,
in der Kiiche lesend, arbeitend. Grafe, die auch Alice B. Toklas Kochbuch iibersetzte und ihren im Buch
dokumentierten Briefausziigen an die Co-Herausgeberin Karola Gramann zufolge (und wenig iberra-
schend) wohl klassisch franzdsisch kochte, hat mit der Kiiche eben ein anderes Laboratorium, weniger
der menschlichen als der Stoffbegegnung, gewahlt, eines, das die Herausgeberinnen ernst nehmen und
dem Grandhotel als Gegen -Ort gegeniiberstellen. Vielleicht Iasst sich liber die gesellschaftlichen Mobili-
- AL SRR ER taten und Immobilitdten heute von dort aus mehr erzéhlen, auch wenn die Kiiche
keineswegs ein so produktiver Filmtopos wie das Hotel ist. Und meistens iiber-
wirzt daherkommt. Aber selbst das lasst sich produktiv machen. Enter: The
Beatr, eine Serie Uber einen verlorenen Sohn, der aus der Spitzengastronomie in
den Familiensandwichladen zuriickkehrt. Von Frieda Grafe sind wir da, bei den
messy chicago’er-italienischen Beef-Sandwiches und in der Intensitatsmaschine
Dinerkiiche, wo alle auf jede Art stdndig ineinander rennen («Corner!») und anein-
andergeraten, wirklich weit weg. Aber irgendwo wollen wir ja auch hin. Gruss aus
der Kiiche in die Hotellobby.

HB® orcinaL

1 [rmayep
WS | HBeMAX
: ’ 1. Karola Gramann, Ute Holl, Heide Schliipmann (Hg.): Ungenierte Unterhaltung. Mit Frieda
Grafe im Grandhotel. Synema 2022. 2. [rma Vep (Olivier Assayas, HBO 2022). 8 Folgen.
Streaming bei WOW. 3, Champagpner fiir die Augen - Gift fiir den Rest (Klaus Lemke, 2022).
BR-Mediathek. 4. 1dole (Klaus Lemke, 1976). Streaming bei noodlemagazine.com (NSFW!).
5. The Bear (Christopher Storer, Hulu 2022).




ABSPANN

The Other Side of the Wind 2018, orson Welles

Statt nach einem analogen Release auf die digitale Wiederauferstehung zu warten, machte dieser Film seinen Einstand direkt
im Streamingzeitalter. Eine Abkiirzung kann man es trotzdem nicht nennen, schliesslich brauchte Orson Welles’ «letzter
Film» nach dem Tod des Regisseurs 1985 nochmal 33 Jahre, bis er auf Netflix veréffentlicht wurde. Bei seiner Verdffentlichung
wurde er allgemein zurlickhaltend bis positiv aufgenommen. Andere, wie Jurij Meden, sprechen von einem «Furz im Wind»
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VOM REGISSEUR VON TURIST UND THE SQUARE

HARRIS CHARLBI WOODY
DICKINSON DEAN HARRELSON
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