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EIN HAUCH VON EWIGKEIT

Mehr als die 24 Bilder, die pro Sekunde vorbeiflackern. Mehr als
die epische Darstellung einer gemeinsamen Vergangenheit oder
die Erforschung einer moglichen Zukunft. Jedes Meisterwerk hinterfragt
unser tiefstes Wesen und nihrt unsere hochsten Ambitionen. Jedes ist
ein Zeugnis dessen, was uns wirklich bewegt, eine Aufforderung, immer
héher zu streben und immer wieder Neues zu schaffen. Das ist Kino.

#Perpetual

OYSTER PERPETUAL
DATEJUST 36



S.78 Funny Woman 2022, Morwenna Banks
Im nostalgischen Feelgood-Stil zwischen Pop-Rock-Oldies und ruckeligem Super-8 imaginiert die Serie nach Nick Hornbys
Vorlage eine bunte Komikerinnen-Karriere, die hier wunderbar leichtherzig daherkommt.




att Out of Place 2022, Nikolaus Geyrhalter
Wir wollen sie maoglichst rasch loswerden, doch Nikolaus Greyhalter hélt seine Kamera auf den globalen Transport unserer
Millberge. Den Maschinen und Menschen bei ihrer ruhigen Arbeit zuzuschauen, ist ein unerwarteter Genuss.




S.45 The Great Dictator 1940, chariie Chaplin
Die Grenze zwischen wahren Dokumentarfilmen und fiktionalen Spielfilmen ist nicht so klar, wie es scheinen mag. So ist
Chaplins Meisterwerk zwar ein Spielfilm. Aber einer, der sich nach 1940 als prophetisch und also wahr herausgestellt hat.




S.28 \Vera 2022, Tizza Covi, Rainer Frimmel
Mit dem Regie-Duo Tizza Covi und Rainer Frimmel reden wir iber die Idee der Authentizitat im Dokfilm.
Und stellen fest, dass es auch im Kontext ihres neuesten Films viel dariiber zu sagen gibt.
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S.42 The Act of Kllllng 2012, Joshua Oppenheimer
Wird Wahrheit nun gefunden oder gemacht? Selten wurde diesem Konflikt so imposant auf den Grund gegangen
wie 2012 in diesem Dokumentarfilm, der die enthiillende Kraft der Neu-Inszenierung unter Beweis stellte.




S.61 Nezouh 2022, soudade Kaadan
Ein Coming-of-Age Marchen im Setting des zerschossenen Damaskus?
Regisseurin Soudade Kaadan versucht sich am Widerspruch.




S 36 Too Hot to Handle 2020-, Robin Morgan
Heiss geht's hier zu und her, aber stimmt in der Bonbon-farbenen Reality-Kitsch-Welt des Fernsehens
tberhaupt noch etwas mit der Wirklichkeit tiberein?




EDITORIAL

Quantenmechanik
zum Zuschauen

Menschen haben ein wunderliches Verhaltnis zur Kamera. Die Erfin-
dung der bewegten Bilder versprach etwas, was schon die Fotografie
versprochen hatte: die Realitat abzubilden. Nur musste sich das neue
Medium bereits bei seinen ersten Gehversuchen ein Problem einge-
stehen, das es bis heute begleitet. Denn meist spielte sich das, was
man fir filmenswert erachtete, gerade dann ab, wenn niemand eine
Kamera darauf richtete. Was mit der Erfindung der Kamera einher-
ging, war also gezwungenermassen die Inszenierung. Weshalb bloss
hélt sich aber die Annahme, dass Film und Fernsehen uns etwas Reales
iiber die Welt erzdhlen kénnen? Redaktor Oliver Camenzind geht in
seiner Analyse gar so weit, die Auflésung der Kategorien Dokumen-
tation und Fiktion zu fordern - zugunsten einer ehrlicheren Sichtweise
auf das Kunstprodukt Film.

Man mdchte fast sagen, dass dem Filmen ein quantenmechanisches
Moment innewohnt: Der Gegenstand der Beobachtung verandert
sich durch seine Beobachtung. Dieses komplexe Verhéltnis treibt
jenes filmische Format auf die Spitze, welches die Realitat zwar im
Namen tragt, aber wie kein anderes von der Inszenierung lebt. Die
erste Reality-TV-Sendung flackerte in den Siebzigerjahren liber US-
amerikanische Bildschirme, recherchierte Josefine Ziircher fiir uns.
Bis heute sind die auf Streamingplattformen boomenden Formate
gerade deshalb so reizvoll, weil sie zeigen, wie «echte» Menschen sich

vor der Kamera selbst inszenieren.

Damit schlagt das Trash-Fernsehen unverhofft den Bogen zu einer
filmischen Tradition, die unter ganzlich anderen Vorzeichen entsteht.
Tizza Covi und Rainer Frimmel halten seit dem Beginn des Jahrtau-
sends ihre 1I6mm-Kamera auf Leute, die mehr oder weniger sich
selbst spielen. Genauer gesagt spielen die Menschen in ihren Filmen
oft Szenen oder Geschichten, die sich so oder ahnlich einst in ihrem
Leben zugetragen haben. Hier wird offensichtlich inszeniert. Und
doch findet sich ihr neuster Film Vera am renommierten Dokfilm-
festival Visions du Réel in Nyon wieder. Weshalb auch das seine Rich-
tigkeit hat, erfahren Sie in meinem Interview, beziehungsweise auf der
inszenierten Wahrheitssuche, auf die ich mich mit dem Regiepaar
begeben habe.

Fiir die Redaktion:
Michael Kuratli, Co-Chefredaktor
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S.52 All the Beauty and the Bloodshed 2022, Laura Poitras

Wahrend die Einen des Rausches wegen verenden, klingeln bei den Anderen die Kassen: In diesem preisgekrénten Portrait
geht es um die Opioid-Krise in den USA, ihre Nutzniesser:innen und den Kampf der Kiinstlerin Nan Goldin gegen sie.
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Filme im Wiener Admiral und 18 weiteren dsterreichischen Kinos gibt es jetzt zum Flat-Tarif.

BACKSTAGE

EINHEITSPREIS

Wien fuhrt Flatrate
fur Kinos ein

«Nonstop - dein Kinoabo» heisst eine Initiative
in Osterreich, die den Kinos nach der Pandemie
wieder zu besseren Besucher:innenzahlen
verhelfen soll. Ab dem 9."Marz 2023 wird man
fr 22 Euro pro Monat in den insgesamt 18
teilnehmenden Kinos unlimitiert Vorstellungen
besuchen kénnen.

Das lohnt sich bisher besonders in Wien, wo sich
neun Kinos der Initiative angeschlossen haben
und Abonnent:innen freien Eintritt gewéahren. Aber
auch in Innsbruck, Linz, Salzburg, Oberoster-
reich, Krems und Graz stehen den Besitzer:innen
der Abokarte gewisse Kinosale unlimitiert offen.
Das Angebot scheint attraktiv: Schon ab dem
dritten Besuch im Monat macht es sich bezahilt.

Der Geschéftsfiihrer der nonstop Kinoabo GmbH,
Martin Klitzberg, zeigt sich zufrieden mit dem
Zuspruch, den das Abo bisher ernten konnte:
«Das Projekt hat einen Nerv getroffen und wir
bekommen sehr viel und sehr positives Feedback
von vielen jungen Menschen.» Sein Projekt star-
tete in der Pandemie, inspiriert durch Cineville in
Holland, ein Abo-Modéell, das in den vergan-
genen 14 Jahren 60 000 Abonnent:innen fand.

(sh)



BACKSTAGE 13

GERICHTSURTEIL

Weinstein bleibt
eingesperrt -
wohl fur immer

Im Marz 2020 wurde er in New York bereits zu
23 Jahren Haft verurteilt. Nun folgt aus Los
Angeles ein zweites Verdikt: Harvey Weinstein
muss 16 weitere Jahre hinter Gitter. Das aktu-
elle Urteil basiert auf der Klage eines italienischen
Models. Die Frau wurde 2013 von Harvey
Weinstein vergewaltigt.

Der bald 71-jahrige Sexualverbrecher wird die
nichsten 39 Jahre — den Rest seines Lebens -
wohl nicht mehr freikommen. Das ist eine
Erleichterung und ein grosser Fortschritt fiir
Hunderte von Frauen in der Filmindustrie.

So aussert sich zum Beispiel Schauspielerin
Caitlin Dulany, die 1996 Opfer eines Ubergriffs
von Weinstein wurde, zu dem aktuellen Ur-
teil: «Zu wissen, dass er hochstwahrscheinlich
den Rest seines Lebens eingesperrt ver-
bringen wird, erfiillt mich mit einem Gefihl
von Frieden.» (jz)

HOLLYWOOD

Disney entlasst
7000 Personen

Es ist paradox. Noch selten war der Unterhal-
tungskonzern Disney so viel wert wie heute.
Der Bérsenwert betragt knapp 180 Milliarden
Dollar, pro Jahr erwirtschaftet man tiber

10 Milliarden Gewinn. Doch das ist offenbar
zu wenig. Darum entlasst die Firma 7000
Angestellte, um profitabler zu werden.

Einem Bericht der «NZZ» zufolge hatte ein
unzufriedener Investor versucht, sich bei Disney
einzukaufen, um Verwaltungsrat zu werden.

Auf diesem Weg hétte er in die Geschicke des
Unternehmens eingreifen und den Wert sei-

ner Firmenanteile vermehren kdnnen. Zuletzt
befanden sich die Aktienkurse von Disney
namlich im Abwartstrend, nachdem sie wah-
rend der Pandemie in unermessliche Héhen
gestiegen waren.

Es verbleiben liber 200 000 Personen in den
Diensten von Disney. Der Umsatz des Konzerns
betragt in allen Geschéaftsbereichen zusammen
iiber 70 Milliarden Dollar pro Jahr.

Um einer Einmischung unzufriedener Aktio-
nar:innen zuvorzukommen, leitete Disney-

CEO Bob Iger eine Umstrukturierung ein. Am
Ende dieses Prozesses soll Disney in drei
Segmente unterteilt sein: Disney Entertainment
mit dem Film- und Fernsehgeschift, eine
Abteilung fiir Sportiibertragungen und eine
fir die Erlebnisparks.

Bob Iger diirfte auch eigenniitzig gehandelt
haben: Zwischen 2019 und 2021 soll er bei
Disney knapp 155 Millionen Dollar verdient
haben. Dass er bei so einem Salar noch etwas
an seinem Posten hdngt, ist begreiflich. cam)



14 BACKSTAGE

EUROPAISCHE SOLIDARITAT

Nothilfe far
den ukrainischen
Film auf
der Berlinale

Die diesjahrige Berlinale steht unter dem
Eindruck des Kriegs. Die EU startet am
Festival eine Initiative fiir den ukrainischen
Film. Prasident Selenski schaltete sich am
Eréffnungsabend der Berlinale im schwarzen
Pullover aus Kyiv zu. Das Filmfestival kann
damit in einem Atemzug mit politischen Insti-
tutionen wie dem Européischen Parlament

und der UNO-Vollversammlung genannt werden.
Danach lief die Weltpremiere von Superpower
von Sean Penn und Aaron Kaufmann, einem
Dokumentarfilm, der eigentlich ein Portrét des
Komikers, der Prasident wurde, hétte werden
sollen und mit dem Kriegsbeginn zu einem Film
Uiber den Ausbruch des Kriegs - und vor allen
Dingen Sean Penn - wurde.

Penns Selbstinszenierung an der Front ist aber
weder der einzige noch der wichtigste Film

Uiber den Krieg in der Ukraine an dieser Berlinale.

Da sind unter diversen anderen etwa W Ukraine
(In Ukraine), ein ruhiger Film liber den Alltag
jener, die im Land geblieben sind und jetzt
zwischen Bombenalarm und Minenraumer:innen
ein normales Leben aufrechtzuerhalten ver-
suchen. Oder der essayistische Iron Butterfly,

der vom Abschuss der Passagiermaschine
MH17 im Jahr 2014 erzéhlt und damit die
Vorgeschichte zum heutigen Krieg beleuchtet.
Dass internationale Ermittler:innen in Den
Haag just vor dem Festival Putin persénlich in
die Verantwortung fiir den Abschuss nahmen,
gibt diesem Film umso mehr Brisanz.

Die Berlinale ist also politisierter denn je.

Da passt es, dass der Verband European Film
Agency Directors Association den Europai-
schen Solidaritatsfonds fiir ukrainische Filme
ebendort ins Leben rief. Entstanden aus
einer Initiative des franzésischen Filminstituts
CNC am letztjahrigen Filmfestival in Cannes,
sprechen 13 Lander, darunter Deutschland,
die Benelux-Staaten und Italien, fiir das

Jahr 2023 eine Million Euro fiir Filmprojekte
aus der Ukraine. In zwei Eingaberunden
sollen Schlussfinanzierungen, neue Projekte
und Koproduktionen geférdert werden.
Uber die Geldvergabe entscheiden soll eine
noch zu bestimmende Jury. mik



21.BIS 30. APRIL

Visions du
Rée

Das Nyoner Festival fiir den
Dokumentarfilm findet diesen
Friihling zum 29, Mal statt.

Die argentinische Regisseurin
und Drehbuchautorin Lucrecia
Martel wird diesjahriger
Ehrengast sein und den Ehren-
preis erhalten. Das Festival
widmet ihr eine Retrospektive,
und sie wird eine Masterclass
unterrichten, in der sie ihre
Beziehung zur Realitat ergriin-
det. Ebenfalls eine Masterclass
halten wird der Schweizer
Filmemacher Jean-Stéphane
Bron. Bekannt fiir seine politi-
schen Werke wie Mais im
Bundeshuus: Le Génie helvéti-
que (2003), behalt Bron bis
heute seinen starken Blick auf
das Kontemporére bei.

Nyon
2visionsdureel.ch

1. APRIL BIS 15. MAI

Cinema Seen

Through the

Eyes of: Cyril
Schaublin

Mit Dene wos guet geit und
Unrueh hat sich Cyril Schaublin
als talentierter, kreativer Filme-
macher bewiesen. Doch was
schaut der junge Regisseur
selbst fiir Filme? Welche Filme
prégen ihn, welche sieht er als

zukunftsweisend? Das Film-
podium hat bei Schaublin
nachgefragt. Entstanden ist
eine abwechslungsreiche,
imposante Filmliste, die auch
sein eigenes Schaffen wider-
spiegelt. Mit dabei sind Filme
von Ozu liber Altman und
Straub-Huillet bis zu Mati Diop.
Cyril Schaublin wird die Filme
jeweils selbst vorstellen.

Filmpodium Ziirich
Afilmpodium.ch

23. MARZ BIS 29. APRIL

Permissible
Dreams -
Pionierinnen
des arabischen
Dokumentar-
filmkinos

Das Filmmuseum in Wien stellt
historische Dokumentarfilme
arabischer Filmemacherinnen
vor. Mit dem Ziel, sich dem
feministischen Filmschaffen
anderer Orte und Zeiten zuzu-
wenden. Zudem soll eine kri-
tische Auseinandersetzung mit
der européischen Dominanz
angestossen werden. Denn
diese hat auch Folgen fiir die
Konservierungs- und Res-
taurierungsmassnahmen: Es
sind meist die Filmemacherin-
nen selbst, die diese Arbeit
leisten miissen, um ihr filmi-
sches Schaffen zu sichern.

Wien
2 filmmuseum.at

AGENDA

12. APRIL

Human Rights
Day

Nachdem das Human Rights
Film Festival im vergangenen
Dezember wegen der Schlies-
sung des Kosmos-Kinos ein
jahes Ende fand, gibt es nun im
Frihling, am Human Rights
Day, einen kleinen Lichtblick: Im
Kino Riffraff werden zwei zum
Thema passende Filme gezeigt.
Chaylla dreht sich um hausliche
Gewalt. Zusammen mit Rozé
Berisha von der Organisation
Brava und den Filmemacher:in-
nen Clara Teper und Paul
Pirritano wird danach iliber das
Thema diskutiert. Fly So Far

ist ebenfalls hochaktuell und
thematisiert, wie in El Salvador
nicht nur Abtreibungen, sondern
auch Fehlgeburten kriminali-
siert werden. Auch nach diesem
Film wird es eine Diskussions-
runde geben: Mit der Filmema-
cherin Celina Escher und Cyrielle
Huguenot, einer Frauenrechts-
expertin von Amnesty Schweiz.

Ziirich
2humanrightsfilmfestival.ch
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«Wenn mich
etwas beriihrt,
sehe ich keinen
Grund, zu
schneiden.»

lllllllllll

Uber die Kunst der Montage im Spielfilm,
den intuitiven Rhythmus und die Verantwortung
gegenuber Schauspieler:innen.
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INTERVIEW

Ich habe mich bei einer Ihrer Kolleg:innen einmal
etwas unbeliebt gemacht, weil ich unbedarft von
Cutter:innen gesprochen habe. Das ist ein Begriff,
der in Ihrer Berufsgruppe eher verpont ist, obwohl
man ihm im Alltag doch hdufig begegnet. Was ist
Ihre bevorzugte Berufsbezeichnung?

Ich nenne mich Filmeditorin. Die Bezeichnung Cut-
ter:in, gerade im Deutschen, klingt sehr nach Tep-
pichmesser, als wiirden wir nur die Klappen von
den Takes abschneiden. Es ist aber nicht einfach
Handwerk. Editor:in ist ein kreativer Beruf, der viel
mehr umfasst, als Schnitte zu setzen. Man hat im-
mensen Einfluss auf die Gestaltung eines Films. Ich
wihle die Momente aus, aus denen der Film letzten
Endes besteht. Ich setze den Fokus, den die Szenen
haben, ich bestimme massgeblich die Figuren-
fithrung mit. Teilweise schreibe ich im Schnittpro-
zess mit der Regie zusammen das Drehbuch um,
andere die Struktur oder auch Dialoge, lasse Sze-
nen oder ganze Erzahlstrange weg.

HP

FB

HP

Nattirlich steckt in der Entscheidung, wie eine
Szene fiir die Kamera inszeniert wird, also wie sie
aufgeldst wird, oft bereits eine Montage-ldee.
Manchmal kommt es vor, dass ich im Vorfeld um
meine Meinung zur geplanten Auflosung gebeten
werde. In der Regel aber nicht. Manchmal reise ich
mit dem Projekt zum Drehort, weil ich dann schnel-
ler eingreifen kann, wenn etwas im Schnitt nicht
gut funktioniert, und direkter im Kontakt mit Re-
gie und Kamera stehe. Aber ich schneide nie direkt
am Set.

Gibt es Momente, in denen Sie sich wiinschen, am
Set dabei gewesen zu sein?

Ja und nein. Es ist schon ein Vorteil, dass man
einen gewissen Abstand hat. Es kommt durchaus
vor, dass alle, die am Set waren, im Material Dinge
sehen, die objektiv gar nicht da sind. Die Erfahrun-
gen am Set farben den Blick. Ich weiss nichts von
den Problemen am Set, und diese Neutralitat finde

«Die Bezeichnung Cutter:in klingt,
als wiirden wir nur die Klappen von Takes
abschneiden.»

FB
HP

FB

Wie muss ich mir die Arbeit konkret vorstellen?
Ich bekomme oft eine Unmenge von Material. Bei
einem Film, der am Ende auf eine Laufzeit von
zwei Stunden kommt, sind das mitunter 80 bis 100
oder noch mehr Stunden. Daraus wéhle ich aus.
Was hat mich besonders beriihrt, ist, welches
Schauspiel passt an welcher Stelle, was ist visuell
spannend? Interessiert mich eher die Aktion, der
Dialog in einem Moment oder eher die Reaktion
auf der anderen Seite? Ich schaue mir zunichst das
Material der Szene, die ich schneiden méchte, ganz
genau an, beschrifte es, mache Marker und Noti-
zen. Bei kurzen, weniger komplexen Szenen erin-
nert man sich daran, was man in den einzelnen
Takes gut oder interessant fand. Ab einer bestimm-
ten Materialmenge geht das nicht mehr. Da wiirde
viel zu viel Zeit verloren gehen, bis ich einen favo-
risierten Moment wiederfinde.

Wann steigen Sie in ein Projekt ein? Sie werden das
Drehbuch im Vorfeld lesen. Aber sind Sie auch beim
Dreh vor Ort? Denn auch dort fallen doch wahnsin-
nig viele Entscheidungen, die den Schnitt betreffen.

FB

HP

ich sehr wichtig. Aber klar - wenn etwas im
Schnitt einfach nicht funktionieren will, hitte man
am Set vielleicht darauf aufmerksam machen kon-
nen, um anderes Material zu bekommen. Zugleich
haben Regie und Kamera nattirlich ihre eigene Vi-
sion, die ich vielleicht im ersten Moment gar nicht
verstehe.

Was bedeutet das? Wann wissen Sie, dass etwas
funktioniert?

Nun ja, wenn ich eine Szene so schneiden kann,
dass alles erzahlt wird, was ich erzahlen will, und
das auf eine glaubwiirdige Art und Weise. Wenn
etwa die Kameraperspektiven und Einstellungs-
grossen nicht zueinander passen, kann es sehr
schwierig sein, Blicke und subjektive Empfindun-
gen zu erzdhlen. Manchmal ist auch das Timing
der Inszenierung nicht optimal und zwingt einen,
an Stellen zu schneiden, an denen man eigentlich
gar nicht schneiden mdchte, weil man Momente
verkiirzen oder auch verldngern muss. Dann gibt
es oft Anschlussprobleme, und der Rhythmus ru-
ckelt. Zuweilen baut man im Schnitt auch neue



Toni Erdmann 2016, Maren Ade
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HEIKE PARPLIES

Dialoge ein, die dann nachgesprochen werden,
weil Informationen fehlen oder die Bindung zu
den Figuren.

Ganz hdufig ist im Zusammenhang mit Montage
vom Rhythmus die Rede. Gibt es einen Takt?
Klatscht man zu einer Szene?

Der Rhythmus ist ja nicht nur innerszenisch, son-
dern vor allem tiber den Bogen des ganzen Films
zu sehen. Klar, wenn ich in einem Dialog eine
Pause, eine Reaktion ldnger stehen lasse oder ei-
nen Moment kiirze, dann beeinflusst das die Wir-
kung des gerade gesagten Satzes. Wenn ich einen
Dialog sehr schnell schneide, erzeuge ich damit
Dynamik, aber darunter leidet oft die Tiefe der Fi-
guren. Denn vieles, was zwischen den Zeilen pas-
siert, wird dann nicht oder nur abgehackt gezeigt,
und oft ist der emotionale Anschluss nach dem
Schnitt nicht richtig. Je wichtiger die Figur im Ver-
gleich zur Handlung ist, desto langsamer schneide

FB

HP
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ich in der Tendenz. Eine Actionszene hingegen
wird man, wenn sie nicht kongenial inszeniert und
choreografiert ist, normalerweise schneller schnei-
den. Rhythmus bedeutet aber auch: Wirkt der Film
eintdnig, weil alles im gleichen Tempo geschnitten
ist? Braucht er Rhythmuswechsel, braucht er Pau-
sen nach intensiven und langen Dialogszenen? Ist
der rhythmische Aufbau des gesamten Films rich-
tig, oder verliere ich womdglich den:die Zuschau-
er:in, weil ich mir zu viel Zeit lasse, bevor ich die
Figuren richtig etabliert habe?

Wie spielt die Binnenlogik einer Szene mit die-
sem grossen erzdhlerischen Bogen der Geschichte
zusammen?

Zunichst montiere ich die einzelnen Szenen, un-
abhiingig vom grossen Ganzen. Die werden in aller
Regel ja nicht in der Buchreihenfolge gedreht. Erst
nach und nach werden diese Teilstiicke dann zu-
sammengefiigt, und da merkt man sehr schnell, ob

«Der Schnitt sollte der Erzahlung dienen
und kein Selbstzweck sein.»
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der dramaturgische Bogen stimmt oder ob der Film
stolpert. Die einzelnen Teile miissen zu einer sinn-
vollen Einheit zusammensetzt werden: Erzeugt
man ein Interesse fiir die Figuren, ist der Fokus der
einzelnen Szenen richtig, werden die Zuschau-
er:innen in die Geschichte hineingezogen? Und:
Stimmt die Figurenfithrung durch den gesamten
Film? Darin besteht im Prinzip der zweite und
wichtigere Teil der Montagearbeit: aus dem Roh-
schnitt der zusammengehidngten Szenen einen
funktionierenden Film zu machen.

Die Montage steht am Ende einer langen Arbeits-
kette. Wie wichtig ist da die Beziehung zu den Regis-
seur:innen?

Unglaublich wichtig. Wie eng die gemeinsame
Arbeit letztlich ist, hdngt davon ab, wieviel Zeit
man fiir den Schnitt bekommt. Bei meinen Kino-
projekten sitze ich oft ein halbes bis ganzes Jahr
mit einer Regisseurin oder einem Regisseur im
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Schneideraum. Beim Fernsehen muss es schneller
gehen. Einen Grossteil der Zeit verbringt man da-
bei mit Diskussionen. Perspektiven wollen abgegli-
chen werden: Wie siehst du die Figur? Was ist deine
Einschétzung in Bezug auf diese Szene, aufs Tem-
po? Wie kann man Spannungsbdgen verbessern?

Besonders Ihre Arbeit an Toni Erdmann wurde aus-
serordentlich gelobt. In der Jurybegriindung des
Filmplus-Festivals in Koln (heute Edimotion) hiess
es: «Die Montage beeindruckt durch ein wunderba-
res Gesplir fiir den passenden Rhythmus, der in sei-
ner Langsamkeit dem tragischen und intelligenten
Humor der Figuren genug Raum gibt.» Finden Sie
sich in diesen Worten wieder?

Absolut, und ich fiihle mich sehr geschmeichelt.
Mir gefillt, dass darin auch das Tragische hervor-
gehoben wird. Denn ich habe lange Zeit damit ge-
fremdelt, Toni Erdmann als Komodie zu bezeich-
nen. Sicherlich ist der Film auch das. Aber die

«Einen Grossteil der Zeit verbringt man
mit Diskussionen.»

Toni Erdmann 2016, Maren Ade
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HEIKE PARPLIES

Ernsthaftigkeit der Figuren war uns immer wichti-
ger, als jetzt einen Witz in den Vordergrund zu
stellen. Der Humor war im Buch und in den Figu-
ren ja drin. Eine reine Kom&die wiirde man aber
vollig anders schneiden - mehr auf die Pointe.
Aber das stand fiir mich nie im Vordergrund.

Was mir bei Ihrer Arbeit auffillt, wenn man jetzt
einmal den Fokus auf die Zusammenarbeit mit Ma-
ren Ade und Niemand ist bei den Kélbern legt: Ihr
Stil, wenn ich das so sagen darf, besteht darin, dass
Sie Figuren einen Raum geben. Ihre Montage orien-
tiert sich stark daran.

Ich lasse gutem Schauspiel gerne Raum, ja. Und
ich hatte das Gliick, viele ganz hervorragende
Schauspieler:innen montieren zu diirfen. Aber ich
weiss nicht, ob ich einen bestimmten Stil habe. Ich
habe ja auch andere Sachen geschnitten. Mehr
Mainstream, oder Fernsehen, und natiirlich muss
der Schnitt auch das Format und das Zielpublikum
bedienen. Aber es stimmt schon, ich schneide viel-
leicht manchmal langsamer, als es Andere gerne
hitten. Ich hab’ da schon mal gehort: «Wir sind
hier nicht bei Toni Erdmann, du wirst fiirs Schnei-
den bezahlt.» (lacht)

Woher kommt diese Freude an der Entschleunigung?
Wenn ich etwas sehe, das mich beriihrt, dann sehe
ich keinen Grund, zu schneiden. Intensives Schau-
spiel lasse ich gerne stehen, wobei das nicht unbe-
dingt die Lénge der Szene beeinflusst. Es heisst
nur, dass ich vielleicht nicht fiinfmal die Richtung
und Einstellungsgrosse wechsle, nur um es visuell
abwechslungsreicher zu gestalten. Aber das ist kei-
ne generelle Abneigung gegen schnelle und aufre-
gende Schnitte. Schnitt muss nicht unauffillig blei-
ben, darf auf den Effekt abzielen. Nur sollte er der
Erzéhlung dienen und kein Selbstzweck sein.

In einem Interview mit der «Zeit» hat Charlotte
Gainsbourg erzihlt, dass sie beim Dreh von Lars
von Trier dazu angehalten wurde, die Szenen in den
Takes ganz unterschiedlich zu spielen; er wiirde das
im Schneideraum dann zusammensetzen.

Schauspieler:innen miissen generell der Regie
und dem Schnitt sehr vertrauen, denn sie liefern
fast immer eine Bandbreite an verschiedenen An-
geboten ab. Wenn ich im Schnitt Momente zu-
sammenfiige, die nicht zusammenpassen, wo der
emotionale Anschluss oder das Timing im Schnitt
nicht stimmt, oder die einfach die schwéacheren
Angebote waren, dann sagen alle, es sei schlecht
gespielt. Auch wenn die schauspielerische Leis-
tung vielleicht fantastisch war. Gleichzeitig kann
ich Schauspieler:innen auch schiitzen, indem ich
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Unstimmigkeiten und schwache Momente verste-
cke oder weglasse oder durch das Austauschen
zum Beispiel des Tons das Schauspiel verbessere.
Die Schauspieler:innen sind uns Editor:innen total
ausgesetzt. Eines meiner Kriterien, um einen guten
Schnitt zu beurteilen, liegt darin, wie gut das
Schauspiel zur Geltung kommt.

Das ist spannend, gerade wenn man das auf die
Filmkritik zurtickwendet. Wenn ich also das Schau-
spiel kritisiere oder das Drehbuch bemdngle, miisste
ich womdglich eher die Montage in den Blick neh-
men. Ich fiihle mich ertappt.

Wenn ¢&in Film gut funktioniert, dann ist er gut ge-
schnitten. Das ist, abhdngig vom Ausgangsmateri-
al, mitunter einfacher oder schwerer herzustellen.
Es kann vorkommen, dass das Buch gelobt wird,
obwohl der Schnitt aus der Vorlage etwas vollig
Anderes gemacht hat. Es kommt selten vor, dass
ein Film genau so wird, wie es im Drehbuch stand.
Doch kaum jemand weiss, wie gut oder schlecht
das Material war, das einem vorlag und aus dem
man dann eben diesen einen Film gebaut hat.

HEIKE PARPLIES wurde 1971in Belgien geboren. Sie studierte
Medienwissenschaften in Marburg. Seit 1999 ist sie im Bereich
Filmschnitt tatig: Zuerst als Schnittassistentin, dann als Film-
editorin. Fiir ihre Arbeit wurde sie mit zahlreichen Preisen aus-
gezeichnet. 2022 wurde sie in die Academy of Motion Picture Arts
and Sciences berufen, die die Oscars vergibt. Fiir Maren Ades
Film Toni Erdmann erhielt Parplies mit den Preis der deutschen
Filmkritik und den Deutschen Filmpreis. (seb)
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Blinzeln

Das Kino ist nicht tot, es ist nur woanders:
Johannes Binotto denkt dariiber nach, was es
bedeutet, wenn der Film nicht mehr nurim
Kino stattfindet, und entdeckt entlang seines
Katalogs moderner Sehgewohnheiten in
seiner Kolumne eine alte Filmgeschichte neu.
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Wer sehen will, muss blinzeln.
Unsere Augen sind Apparate, die so gebaut sind,
dass sie sich offenbar laufend selbst unterbrechen
miissen, um ihre Funktionstiichtigkeit zu erhalten.
Jeder Lidschlag bestreicht meine Netzhaut mit
einem Fliissigfilm, um sie so vor dem Austrocknen
zu bewahren, und all die Schmutzpartikel, die
meine Sicht stéren wiirden, werden vom Augen-
lid laufend fortgewischt. So wirkt das menschliche
Auge wie die Umkehrung einer mechanischen
Fotokamera: Damit in der Kamera Bilder entstehen
kdnnen, 6ffnet sich der Kameraverschluss immer
nur flr einen kurzen Moment. Umgekehrt muss
sich unser Auge kurz schliessen, wenn es langer-
fristig seine Sehfahigkeit behalten will. In bei-
den Fallen aber gilt eine faszinierende Dialektik
zwischen Sichtbarkeit und Bildausfall: Das Visu-
elle besteht nur dann, wenn es mit Dunkelheit be-
grenzt wird. Dasselbe Prinzip gilt auch fiir Filme
und deren Projektoren. Hier ist das Blinzeln als
Mechanik eingebaut, in Form von Blende und Lii-
cke zwischen den Bildern.

Und auch das Auseinander-
schneiden und Neu-Zusammenfligen von ganzen
Filmszenen lasst sich in Analogie zum Blinzeln
beschreiben. Nicht umsonst hat der Cutter Walter
Murch seine beriihmten Vorlesungen iiber den
Filmschnitt so Gberschrieben: «In the Blink of an
Eye». Das im Titel genannte Blinzeln ist fiir den
Cutter dabei nicht einfach nur eine einpragsame
Metapher dafiir, wie auch der Filmschnitt funktio-
niert, sondern liberhaupt der eigentliche Ursprung
aller Montage. Indem wir blinzeln, unterbrechen
wir andauernd den Fluss visueller Information, wir
zerhacken die raumliche Kontinuitat, und sei es
auch nur fiir den Bruchteil einer Sekunde, indem
wir in unsere Wahrnehmung lauter winzige Aus-
setzer einsetzen. Aus diesen Bedingungen der
menschlichen Physiologie, so spekulierte Murch,
miusste sich auch die gesamte Praxis der filmi-
schen Montage ableiten lassen: Man brauche
bloss auf das Blinzeln der Schauspieler:innen
zu achten, um den Rhythmus einer Sequenz zu

entdecken und damit auch den Rhythmus des
Filmschnitts. Ein neuer Gedanke, ein subtiler
Wechsel der Emotionen, das alles zeige sich ganz
unkontrolliertin der Lidbewegung unserer Augen
und weise damit auch den Weg dafiir, wie ein sol-
cher Moment auf dem Schneidetisch zu behandeln
ware: «Das Blinzeln ist entweder etwas, das eine
innere Trennung der Gedanken unterstitzt, oder
es ist ein unwillkiirlicher Reflex, der die ohnehin
stattfindende geistige Trennung begleitet [...] Und
dieses Blinzeln wird dort auftreten, wo ein Schnitt
hatte stattfinden konnen, wenn das Gesprach ge-
filmt worden ware.»

Sind also Filmschnitt und mensch-
liche Wahrnehmung iiber das Blinzeln miteinander
verwandt und verschaltet, wird es umso bedroh-
licher da, wo Blinzeln nicht mehr méglich ist. Tat-
sachlich wiirde es sich lohnen, all die Kihnomomen-
te des Nicht-Blinzeln-Kénnens zu sammeln, um
zu zeigen, wie sehr in diesen Momenten das Kino
sich selbst und uns zerstort. In Dario Argentos
Operaklebt der Serienkiller seinem Opfer ein Na-
delband unter die Augen, sodass sie ihre Augen
nicht mehr schliessen kann, und mordet dann vor
ihrem zum Blinzeln unfdhig gewordenen Blick.
Das war laut Argento auch als Rache am Kino-
publikum gedacht, das bei seinen blutriinstigen
Filmen so oft wegschaue. Freilich ist die Szene,
mit der er sich fiir diese Verweigerung des Pub-
likums racht, noch unertraglicher anzuschauen
als alles, was er je zuvor gezeigt hatte. Sowie auch
in Stanley Kubricks A Clockwork Orange, wenn
der pathologische Gewalttater Alex dadurch um-
erzogen werden soll,dass man ihm die Augen mit
Klammern aufspreizt und er sich eine Gewaltsze-
ne nach der anderen anschauen muss, ohne je
blinzeln zu kénnen.

Der Horror liegt also nichtindem,
was gesehen wird, sondern in den unnatiirlichen
Sehbedingungen selber, die keine Unterbrechung
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mehr erlauben. «So ist es, wenn man es betrachtet,
als ob einem die Augenlider weggeschnitten wa-
ren», hat Heinrich von Kleist tiber ein Gemalde von
Caspar David Friedrich geschrieben und damit die
schlimmste aller Seherfahrungenin Worte gefasst.
Sehen miissen, ohne blinzeln zu kdnnen, ist der
schrecklichste aller Anblicke.

Legendar beriichtigt sind die
Szenen geworden, wo zu Beginn von Luis Bufiuels
und Salvador Dalis Un chien andalou ein Rasier-
messer ein Auge zerschneidet oder wo am Ende
der Treppenszene in Sergei Eisensteins Panzer-
kreuzer Potemkin der Soldat der alten Frau ein
Auge ausschlagt. Doch bleiben beide Momente,
so verstorend sie auch sind, doch noch immer
innerhalb des klassischen Wechselspiels zwi-
schen Sehen und Nicht-Sehen, das fiir alle Filme
gilt. Auch wenn die Schockbilder von Bufiuel, Dali
und Eisenstein die Grenze dessen markieren, was
im Kino gesehen werden kann, haben sie dabei
immerhin diesen Vorteil: dass sie eine Grenze ha-
ben. Ein zerschnittenes Auge istimmerhin davon
erlést, noch langer zuschauen zu missen. Wie
aber soll ein Auge sich retten, das sich gar nie
mehr schliessen kann?

Vielleicht verangstigt mich diese
Vorstellung des ewig offenen Auges auch darum,
weil es mich an ein Kindheitserlebnis erinnert. Es
war mir durch einen Unfall, als ich eine Glasschei-
be zerbrach, ein Splitter direkt ins Auge gesprun-
gen und dort stecken geblieben. Aus unerfindli-
chen Griinden habe ich in Reaktion darauf
instinktiv das Richtige gemacht - nicht etwa ge-
blinzelt oder mir gar das Auge gerieben, sondern
sogleich mit zwei Fingern die Augenlider aufge-
halten - und bin zu meiner Mutter gegangen. Hat-
teich in dem Moment geblinzelt, hatte ich mir da-
bei wohl das Auge unwiederbringlich zerstért. Mit
fixierten Augenlidern hingegen konnte der Splitter
anschliessend entfernt werden, ohne dass ein
Schaden an meiner Netzhaut zuriickgeblieben
ware. Hier hat das fehlende Blinzeln mich gerettet.
Und doch ist mir die Vorstellung unertraglich, wie
es ausgesehen haben muss, mein sich nicht
schliessendes Auge.

Und ich denke unweigerlich iiber
alldie anderen Glasaugen nach, die uns umgeben
und die ebenfalls nicht blinzeln. Die Uberwa-
chungskameras etwa, deren Bilderfluss eben nicht
geschnitten, nicht blinzelnd unterbrochen wird,
weder Anfang noch Ende kennt, sondern nur end-
loses Streamen. Oder ich denke an die TrueDepth-
Kamera meines iPhones, die auch dann noch
schaut, wenn das Gerat sich schlafend stellt. Die
TrueDepth-Kamera halt immerzu Ausschau nach
meinem Gesicht, starrt mich andauernd an. Mehr
noch: Die Kameras von diesem Typ funktionieren
s0, dass sie mein Gesicht mit 30 000 Infrarotpunk-
ten beschiessen, aus deren Anordnung das Gerat
mich dann als seinen rechtméassigen Besitzer eru-
iert und sich entsperrt. Solche Sehordnungen ha-
ben nicht mehr viel mit jener alten Lidschlag-As-
thetik zu tun, wie sie noch Walter Murch fir den
Film beschrieb. «Postkinematografisch», das
heisst auch: ohne zu blinzeln. Ob wir wirklich sicher
sind, dass wir die so entstehenden Bilder auch
ertragen? Oder richten sich diese neuen Bildfor-
men nicht eigentlich schon langst an andere We-
sen, als wir es sind? An solche, die nicht mehr zu
blinzeln brauchen.

Zu dieser Kolumne gibt es auf ZFILMBULLETIN.CH
ein Videoessay von Johannes Binotto.
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1— American
Factory
(Steven Bognar,
Julia Reichert,
2019)
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2020 mit einem Oscar fiir den
besten Dokumentarfilm aus-
gezeichnet, erzahlt American
Factory, wie eine verlassene
Fabrik in Detroit als Schauplatz
zum jingsten Unternehmen
eines chinesischen Investors
umfunktioniert wird. Die chi-
nesische und amerikanische
Arbeitsethik reiben sich natiir-
lich, am Pranger steht die
kapitalistische Gewinnsucht.
(Netflix)

2—The Cave
(Feras Fayyad,
2019

Dieser syrisch-danische Doku-
mentarfilm setzt dort an, wo
der erfolgreiche Dok Last Men in
Aleppo von Regisseur Fayyad
zwei Jahre zuvor aufhorte.

Er zeichnet die Bemiihungen
syrischer Artzt:innen nach, den
Zerstorungen des syrischen
Birgerkriegs entgegenzuwir-
ken. Ein ergreifendes Stiick
Film, das mit starken Bildern
demonstriert, welche Opfer der
Krieg fordert. (Disney+)

Die besten
Dokfilme im
Streaming

3—You Cannot Kill
David Arquette

(David Darg, Price
James, 2020)

David Arquette wurde einst

zu den vielversprechendsten
Nachwuchsschauspielern
gezihlt, doch irgendwie reichte
es zum ganz grossen Durch-
bruch nie. Was das mit einer
Biografie macht, sieht man in
diesem verbliffenden, tragisch-
komischen Film. Wahrend Brad
Pitt und Co. in der Filmwelt

an ihm vorbeizogen, entwickelt
er namlich Ambitionen, Wrest-
ling-Kampfer zu werden -

ein Wunsch, den er noch nicht
loslassen kann. (Sky)
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4. —Chris the Swiss
(Anja Kofmel, 2019)

Dokumentarfilme werden
spannend, wenn sie Mittel
finden, um das zu zeigen,
was nur schwer zu zeigen ist.
Fir ihren Film nahm die
Schweizer Regisseurin den
Weg der Animation, um

die bewegende Geschichte
ihres Cousins zu erzahlen.
Der kam bei seiner Arbeit
als Kriegsreporter in Jugosla-
wien ums Leben. (Mubi)

S5— Boys State
(Jesse Moss,
Amanda McBaine
2020)

in dem nicht bloss am Feuer
gesessen wird. Stattdessen
erlernen ambitionierte Jungs
dort das schmutzige Spiel

der Politik. Unfassbar, wie sehr
der Riss, der sich durch die
amerikanische Legislative zieht,
von diesen jungen Menschen
schon durchagiert wird. Auf
diesem Spielfeld lernt nicht nur
der Nachwuchs, was es fiir eine
erfolgreiche Karriere in der
Politik braucht (Spoiler: Charis-
ma und Kaltschnauzigkeit),
sondern auch wir Zuschauer:in-
nen lernen, was die Regeln bei
diesem Spiel sind. (Apple TV+)
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S.30 Love ls Blind 2020-, Merry Ellen Kirk, Surbhi Sehgal
Selten sind sie zu sehen: Die Kameras und Lampen, die uns die «Realitat» dieser TV-Shows erst kreieren.




Uber Wahrheit
und Liige im

filmischen Sinne
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«Wie Sercei Eisenstein
sagt, geh es beil

Filmen nicht um die
Wirklichk:it, sondern
um die Wz hrheit. [...]
Wenn man die Wahrheit
der Mensc en gestreift
hat, hat mz 1 etwas
erreicht. D¢ - muss dann
nicht genat o gewe-
sen sein, SO dern muss
etwas darik r erzih-
len, wie dies  Vienschen
wirklich lebe » ......

EOKI2
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TEXT Michael Kuratli

Film schwankt seit seiner Schépfung zwischen
Inszenierung und Wahrheitssuche. Das Regiepaar
Covi/Frimmel erklart, wie man elegant zwischen
den Polen changiert.

Auf Wahrheitssuche

mit Tizza Covi
und Rainer Frimmel

Ob es ein Rezept fiir den perfekten Dokumentar-  die ich mir sofort reingezogen habe. Die Serie war aufgebaut
film im Jahr 2023 gibt, war die Ausgangsfrage fiir ~ wie ein Thriller, wie eine True-Crime-Serie mit Drohnenflii-
diesen Text. Die habe ich mir in meinem Jour- gen und orchestraler Musik, wahnsinnigen Schnitten und
nalistenhirn ausgedacht und wollte sie Leuten  spektakuldren Cliffhangern. Inhaltlich schrammte sie scharf
stellen, die in dem Metier arbeiten. Leuten, die  an der Grenze zur Verschworungstheorie vorbei, mit Referen-
Dokumentarfilme drehen. Was auch immerdas  zen zum Schweizer Bestsellerautor und Oberschwurbler Erich
heisst, Dokumentarfilm, in der heutigen Zeit. ~ von Dédniken. Aber es ging weder um Chemtrails noch um einen

Auf Netflix ploppte bei mir unlédngstdie  grausligen Mord, sondern um Steine, wahnsinnig alte Steine.
Dok-Miniserie Ancient Apocalypse tiber me-  Ich fragte mich, ob das dem Thema gut tut, diese spektakuldren,
galithische Bauten vergessener Volker auf, mit Hilfe von Algorithmen auf Hormonausschiittungen im
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Belohnungszentrum getrimmten, audiovisuell iberfordernden
Darstellungen in Dokumentarfilmen und -serien, wie sie sich
heute auf Streamingplattformen tummeln und um unsere Auf-
merksamkeit kimpfen. Wird man mit diesen Mitteln irgendeiner
Realitét, irgendeiner Wahrheit auch nur annahernd gerecht?
Kann man Menschen, die sich unentwegt dieser Strea-
ming-Gehirnwiésche unterziehen, tiberhaupt noch anders er-
reichen? Oder ist das genau die Form, die uralte Steine brau-
chen, um tiberhaupt gesehen zu werden? Wo ist die Essenz
dieser «Dokumentation», wo ist der menschliche Bezug?

Journalistisches Casting

Die Visions du Réel finden bald wieder statt. Natiirlich hat
dieses Festival wenig mit den True-Crime-Dok-Steinen auf
Netflix zu tun. Zum Gliick. Hier sieht man seit iiber 50
Jahren das Beste, was die Welt an Dokumentarfilmen her-
gibt. Anlass fiir mich, meine Frage Leuten zu stellen, die
seit Jahren jenseits des Mainstreams der Wahrhaftigkeit
nachspiiren.

Konkret Tizza Covi und Rainer Frimmels, deren
neuer Film Vera dieses Jahr im Programm ist. Der Film

Leben abgespielt haben. Wie kommt das

am Ende alles zusammen?
tc Ich orientiere mich immer an meinen
Haupt- und Nebendarsteller:innen. Bevor
ich die nicht alle kennenlerne, kann ich
nicht schreiben. Das heisst, ich muss ihre
Schwester, ihre Freundinnen, Liebhaber,
ihren Agenten und Schénheitschirurgen
kennen. Genauso gut muss ich die Familie
in der Vorstadt kennen, um tiber sie schrei-
ben zu konnen. Das bedeutet, ich weiss am
Ende sehr viel tiber die Menschen, insbeson-
dere {iber Vera. Zum Beispiel, dass ihr
Schonheitsideal sich an trans Frauen orien-
tiert. Dann suche ich eine Szene, in der sie
das sagen kann. Dasselbe mit ihrem Agenten,
der unzufrieden ist, weil sie viele TV-Auftritte

verpasst.

Ein erstes Mal ist es uns aber passiert,
dass wir casten mussten, weil die Familie in San
Basilio, einem romischen Aussenbezirk, nach
der langen Zeit nicht mehr da lebte. Das Dreh-

wird als semidokumentarisch beschrieben, denn im buch musste ich dann an diese neuen Menschen
Zentrum steht Vera Gemma, die Tochter des beriihmten anpassen. An die Oma, die kein Wasser in der
Spaghettiwestern-Darstellers Giuliano Gemma, die es Wohnung hat, an den Jungen, der Vogel besitzt,
wirklich gibt und die in Italien allseits bekannt ist. Doch und auch an den Vater mit den Tattoos, in denen

Covi/Frimmel halten nicht einfach die Kamera auf das, das Gute gegen das Bose kampft.

was diese Frau so treibt. Sie greifen ein, sie inszenieren,

sie lassen nachspielen, sie lassen Leute sich vor der  rs Sie sagen, Sie miissten das Drehbuch umschreiben,

Kamera zum ersten Mal sehen. Das klingt verdéchtig wenn sich neue Dinge ergeben. Das heisst, lhr An-

nach Spielfilm. Wo sehen sie die Grenzen? Was wol- spruch ist, das abzubilden, was Sie vorfinden, und
len sie mit ihrer Arbeit herausfinden? nicht dazuzuerfinden?

tc Was ich erfinde, ist immer viel schwicher. Was mir

re Veras Figur ist im Film gutmiitig, aber auch etwas auffillt, ist, dass ich von Kinofilmen, die ich kenne

naiv. Wie ist sie im richtigen Leben? -Serien oder Fernsehfilme schaue ich keine -, die

tc Auf jeden Fall ist sie eine sehr ambivalente Per- Dramaturgie abschaue, anstatt sie vom wahren Leben

sonlichkeit. Und das sind oft die interessante- zu nehmen. Das passiert automatisch, und das sind

ren, um dartiber zu berichten. Niemand ist ja immer die gleichen Allgemeinplédtze. Dem kann man

ganz gut oder bose, ganz gescheit oder dumm. entgegenwirken, indem man das schreibt, was man

Wir haben uns auf eine Zeit in ihrem Leben wirklich am Set vorfindet. Am Set merkt man dann,

konzentriert, in der einiges schiefgelaufen ist, wie dumm das war, was man selbst geschrieben hat.

als sie Geldsorgen hatte und von ihren Lieb- Die Wirklichkeit ist immer anders, als wir sie uns vor-

habern ausgenutzt wurde. Das war noch die stellen, und sie ist eigentlich immer besser.
Zeit, bevor sie den Erfolg in diesen italieni- re Bei diesem Film war dennoch die grosse Ausnahme,
schen Reality-Shows Kino Express und Isola dass am Anfang ein ausgeschriebenes Drehbuch stand.
dei Famosi hatte, um das Jahr 2017. Das war fast schon wie fiir einen normalen Spielfilm. Ich
re  Fiir uns war sie eine Erscheinung, aufgrund kann ja keine Drehbiicher lesen, ich halte das nicht mehr
ihres Aussehens, ihres Gehabes, wie sie sich als zwei Seiten lang aus. In dem Fall fand ich aber sehr
angezogen hat. Tizza hat sich dann intensi- schén, was Tizza geschrieben hat.
ver mit ihr auseinandergesetzt und das Tc Die Schonheit kommt gerade daher, dass ich diese Ge-
Drehbuch geschrieben. schichten von unseren Protagonist:innen schon erzahlt
bekommen und ihre Sprache verwendet habe. Wenn Wal-
B Wie muss man sich die Arbeit an dem ter im Film diese Geschichte mit dem Messer erzahlt, ist
Drehbuch vorstellen? Da entstehen also die natiirlich wahr. Und dann miissen es eben auch diese

Szenen, die sich so tatsdchlich in ihrem Leute sein, die ihre Geschichten erzdhlen. So, wie Vera
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wirklich von ihrem Liebhaber betédubt
und ausgeraubt wurde. Diese Momente,
die sie vor der Kamera nochmal nacher-
zahlen, nachleben miissen, sind fiir uns
so faszinierend, weil unsere Protago-
nist:innen aus ihrem emotionalen Ge-
diichtnis schopfen. Sie haben die Situation
schon einmal erlebt.

re  Also das Drehbuch gibt die Szene vor, da
steht ein Dialog drin. Sie sind am Set, was
passiert dann?
tc Die Leute sehen das Drehbuch nie, wir er-
kldaren nur, welche Szene, welche Geschichte
wir nun drehen wollen, und dann wird im-
provisiert - im Rahmen der ausgemachten
Szene. Wir wissen ganz genau, in welcher Si-
tuation wir sind, welche Kleider sie anhaben
miissen undsworum es im Dialog gehen soll.
Wichtig ist dabei Rainers Kamera, die eine do-
kumentarische ist. Das heisst, die Leute konnen
sich frei bewegen. Wir wiren schlecht beraten,
wenn wir Asia Argento und Vera Gemma, die
sich seit ihrer Kindheit kennen, am Grab von
Goethes Sohn dazu zwingen wiirden, unsere
Zeilen zu lesen und in eine bestimmte Richtung

Vera 2022, Tizza Covi, Rainer Frimmel
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dass sich etwas tatsdchlich so zugetragen hat? Reicht denn die
Realitét nicht?

Erfundene Wahrheiten

Der Journalismus im deutschsprachigen Raum verdaut noch
immer den grossten Schock seit den Hitler-Tagebiichern: Claas
Relotius hat in seinen Reportagen derart gute Geschichten
erzihlt, war derart nahe dran an Kindern, die angeblich den
Syrienkrieg ausgelost haben sollen, an Milizen, die an der
Grenze der USA zu Mexiko angeblich auf Migrant:innen ge-
schossen hatten, dass es kaum zu glauben war. Aber alle
haben es geglaubt. Bis jemand sich die Augen gerieben hat
und aus dem Traum aufgewacht ist. Relotius wurde als Hoch-
stapler enttarnt, der «Spiegel» stiirzte in eine tiefe Glaub-
wiirdigkeitskrise. Inzwischen ist mit Tausend Zeilen eine
lustige, wenn auch fragwiirdige Verfilmung des Skandals
in die Welt gelangt. Seit Februar zeigt Sky die seridsere
und niichternere Dokumentation Erfundene Wahrheit —
Die Affare Relotius. X
Wieso konnen wir nicht einfach aufzeichnen, was
diese wahnsinnige Welt uns vor die Fiisse wirft? Wieso
wollen wir es immer noch spektakuldrer haben? Hat
Claas Relotius nicht einfach unser Bediirfnis nach einer
guten Geschichte befriedigt? Ist uns die Realitét zu lang-
weilig?

La Pivellina 2009, Tizza Covi, Rainer Frimmel

zu gehen. Interessant ist ja gerade, dass sie ihre
Worte finden, um ihr Dilemma als Kinder berithm- ee Tizza Covi, Rainer Frimmel, woher kommt Ihr

ter Menschen ausdriicken zu konnen. Wunsch, die Realitit mitzugestalten?
rF Das ist das Spannende an unserer Arbeit, dass wir ~Tt¢  Was uns interessiert, ist immer das Alltégliche.
Situationen kreieren, aber diese dann doch in ei- Das sind Dinge, die fiir das Kino vollig uninteres-
nem gewissen Masse dokumentarisch sind. Wir sind sant sind. Das Eingreifen in die Dramaturgie ent-
sozusagen der Katalysator, und was dabei heraus- wickelte sich daraus, dass wir das Alltagliche wei-
kommt, ist mal mehr und mal weniger dokumenta- terflihren, aber zusétzlich einen Suspense und
risch. Mir liegt diese Arbeitsweise sehr, alles Andere eine Handlung geben wollten. Wenn eine Frau
ist flir mich zu stark Theater und Spielfilm. Aber ge- in den ersten flinf Minuten des Films ein Kind
rade das, was nicht planbar ist und spontan entsteht, findet, wie in La Pivellina, dann ist schon ein
ist das, was uns die Wirklichkeit schenkt. Spannungsbogen fiir einen ganzen Film gebaut.
Der es uns erlaubt, zu zeigen, wie sie Wasser
Haben die beiden das wirklich so gesagt? Oder habe ich holt, wie sie kocht, was sie sonst fiir Probleme
aus dem Gesprich nicht das herausdestilliert, was mir hat.
niitzt? Bin ich nicht auch in einer dhnlichen Manier an mei- rf Das Interesse ist doch, Geschichten zu erzih-
nen Text herangegangen wie sie an ihre Filme? Ich denke len, die man beeinflussen kann. Klar, fir
mir die Fragen aus und versuche mir vorzustellen, was fiir mich wére es schon genug spannend, einfach
Antworten zwei Regisseur:innen mir darauf geben kénnten. die Kamera aufzustellen und zu beobachten.
Was sie mir erzdhlen, ist dann viel besser als das, was ich mir Aber es gibt eine Art, Geschichten zu erzih-
ausgedacht hatte. Ich transkribiere, verknappe, kiirze heraus, len, die sich im Kino durchgesetzt hat. Dar-
«schneide» im filmischen Sinne mein Interview zu einem an orientieren wir uns schon, wenn auch
Lauftext mit Dramaturgie zusammen. Ich bin der Autor zwei- nur entfernt. Auch die Lénge ist mit 90+
er Figuren, die ich zum Zweck, Wahrhaftigkeit herzustellen, Minuten ja eine Setzung des Kinos.

gecastet habe.

Ich bin zuriickgeworfen auf die anthropologische Kon-  re Wollen Sie, dass die Filme gesehen werden,
stante, dass wir Geschichten erzdhlen und erzahlt bekommen oder wollen Sie eine Botschaft vermitteln?
wollen. Aber weshalb dann nicht gleich alles erfinden? Was  1¢ Wir haben uns iiber die Jahre eine Metho-
macht den Reiz dessen aus, uns in den Glauben zu begeben, de erarbeitet, die uns irrsinnig Spass
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macht und mit der wir auch immer wie-
der arbeiten konnen. Wie Sergei Eisen-
stein sagt, geht es bei Filmen nicht um die
Wirklichkeit, sondern um die Wahrheit.
Das ist bei uns auch so: Wenn man die
Wahrheit der Menschen gestreift hat, hat
man etwas erreicht. Das muss dann nicht
genau so gewesen sein, sondern muss etwas
dartiber erzidhlen, wie diese Menschen
wirklich leben.

Fiir jede:n Protagonist:in suchen wir eine
eigene Form. Bei Vera hat sich die Form des
Spielfilmartigen als produktiv erwiesen, um
ihre Geschichte zu erzdhlen. Auch bei unse-
rem letzten Film, Aufzeichnungen aus der
Unterwelt, wollten wir zuerst viel mehr insze-
nieren und haben erst kurz vor den Dreharbei-
ten gemerkt, dass eine frontale Dokumentation
am besten funktioniert. Wir planen nun einen
Film {iber einen Musiker, und da sind wir noch
auf der Suche nach der Form, wir stehen wieder
komplett am Anfang.

TC
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Regieassistenten, der sehr geholfen hat, das wére sonst nicht

zu machen gewesen.

Bei Der Glanz des Tages haben wir ein erstes Mal gemerkt,
dass ich das nicht schaffe, Regie und Ton und alles aufs Mal
zu machen, weshalb wir jemanden fiir den Ton anheuer-
ten. Als ich aber hinter dem Tonmann und hinter Rainer

stand, konnte ich einfach nicht einschatzen, ob das eine

glaubwiirdige Szene geworden ist oder nicht. Ich konnte

so nicht Regie machen, wenn ich nicht ganz nah an den
Protagonist:innen war. Neben Rainer, von dem ich ganz
genau weiss, wie er schwenkt; wo ich alles {iber die Kopf-
horer hore und splire, ob das, was wir filmen, gut ist
oder nicht, ob das glaubwiirdig ist oder nicht.

r8 Gegenthese: Es gibt wunderbare Filme, die sich mit
wahnsinnig viel Aufwand, professionellen Schauspie-
ler:innen und so weiter, auch einer Art Wahrheit iiber
das Leben anndhern. Weshalb interessiert Sie das nicht?

tc Es hédngt auch davon ab, was man wirklich gut kann.
Man kann als Regisseur:in nicht alles. Ich brauche

zum Beispiel sehr viel Harmonie am Set. Diktato-
risch Anweisungen zu geben, wiirde mir schwer fal-

len, ich brauche es, dass die Leute von alleine im
Sinne der Szene arbeiten. Das ist vielleicht auch eine

Ihre Filme haben bewusst ein sehr einfaches Set-

up: Sie sind nur zu zweit am Dreh, Sie arbeiten mit
natiirlichem Licht und analogem Film. Woher
kommt dieser Purismus?

rRF Wir kommen ja beide aus der Fotografie. Da ist es
so, dass man die besten Portrats schiesst, wenn
man mit der Person alleine ist. Diese Logik haben
wir auf den Film {ibertragen. Wir sind zu zweit am
Set, Tizza macht den Ton, ich die Kamera. Damit
entsteht fiir uns die Atmosphire, die eine Intimitat
ermdglicht, statt dass da noch mehrere Lichtmen-
schen und andere Leute rumstehen, die gar nichts zu
tun haben. Es ist fiir uns die radikalste Form, dass wir
das zu zweit machen. Bei Vera hatten wir noch einen
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Aufzeichnungen aus der Unterwelt

2020, Tizza Covi, Rainer Frimmel

Unfdhigkeit, Dinge abzugeben. Wir miissen alles
kontrollieren, und mit einem grossen Team wéren
wir ungliicklich. Oder, Rainer?

rr Auf jeden Fall. Ich wiirde mich da nicht wohl fiihlen,

insbesondere in hierarchischen Strukturen. Das
soll nicht pathetisch klingen, aber wir sind mit den
Schauspieler:innen auf einer Ebene. So stark, dass
unser Auftreten bei gewissen Leuten sogar Erbar-
men erweckt und sie uns bemitleiden. Aber wir
brauchen dieses sehr Personliche. Einen grossen
Tatort zu drehen, wiirde uns einfach nicht reizen.
re  Da kommen mir diverse Regisseur:innen in den
Sinn, die dhnlich arbeiten: Ulrich Seidl, Kurdwin
Ayub, Milo Rau oder auch Cyril Schdublin. Gibt
es eine Art zeitgenossische, deutschsprachige
Stromung, die an der Grenze des Dokumenta-
rischen experimentiert?
rr Fiir mich waren auf der Fotoakademie Seidls
erste Filme, zum Beispiel Mit Verlust ist zu
rechnen, Filme, die mich begleitet haben. Ich
glaube aber, dass ich auch unabhéngig davon
zu dieser Art, Filme zu machen, gekommen
wire. Filme zu drehen, ist sehr personlich,
bei uns zumindest. Das kommt stark aus
dem Inneren heraus und es liegt uns fern,
jemanden zu imitieren.

r8 Zum Schluss die Frage, die diesem Text zu-
grunde liegt: Was macht einen guten Do-
kumentarfilm 2023 aus?
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R Ich kann nur zuriick zu unseren Urspriingen in der Foto-
grafie gehen und zu dem, was damals unsere Anspriiche
waren. Das war das Diktum der Fotoagentur Magnum:
Das, was ich durch den Sucher sehe, kommt auch aufs Bild.
So, wie ich die Wirklichkeit vorfinde, bilde ich sie ab. Ent-
lang diesen Anspriichen gibt es den Dokumentarfilm heu-
te nicht mehr. Das ist alles Spielfilm im Prinzip, mit Kom-
mentar und Musik auf das Publikum abzielend. Jeder Film

Auf die Frage,

muss sich daran messen, wie viele Leute fiir ihn ins Kino was «Realitat» nun
gehen. Das finde ich sehr schade. Ich schaue mir gerne iSt, g|bt es keine

experimentelle Filme wie Empire von Andy Warhol an. : :
t¢ Den miisste ich mir nochmal anschauen! (lacht) elndeutlgen
rRF Es ist das absolute Gegenteil von zeitgendssischen Fil- Antworten. Und
men. Heute kann man mitzihlen: 1, 2, 3, Schnitt. : ;
tc Du sprichst iiber etwas, das du gar nicht kennst. Gib es dOCh Ist sie als
zu, du hast in deinem Leben noch nichts auf Netflix Bezugsg rosse
gesehen. Ich wiirde hinzufiigen: Fiir mich macht einen i ;
guten Dokumentarfilm aus, dass die Person, die ihn deS FI|mS immer
wieder relevant.

macht, sich wirklich intensiv mit der portrétierten

Person auseinandergesetzt hat. Dass man von etwas Expert:innen aus
erzdhlt, das man wirklich kennt. Ich kannte Vera zum
Beispiel fiinf Jahre, bevor wir gedreht haben. al len Feldern helfen
rF  Das kann ich trotzdem so schneiden: 1, 2, 3, Schnitt. uns, einen Weg
Und Musik reinmachen, Sounddesign. Ist es fiir dich zu ihr zu finden
dann noch immer ein guter Dokumentarfilm? g
¢ Hm, schwer zu sagen. FRAGEN Selina Hangartner

RF Aber du hast dich 20 Jahre lang damit beschaftigt.
tc Du hast Recht, das wire sicher kein guter Doku-
mentarfilm.

Am Ende sei vielleicht auch vieles Geschmackssache,
habe ich noch angefiigt, und Tizza Covi sagte darauf-
hin, dass sie den Film tiber Ennio Morricone gesehen
habe, der so schrecklich gemacht gewesen sei, sie
aber trotzdem beriihrt habe. Das habe ich aber im
Interviewteil unterschlagen, weil es so einen knacki-
geren Schluss hat.

1,2, 3, Schnitt. Ich denke wieder an die Stei-
ne auf Netflix. Wie viel Wahrheit steckt darin? Film
bildet fotografisch vielleicht ab, aber viel eher er-
findet er. Diese Ambivalenz ist so alt wie das Me-
dium selbst. Zu zweit mit einer 16mm-Kamera
und einer Tonstange bewaffnet, ziehen Tizza Covi
und Rainer Frimmel als Gegenentwurf zur zeit-
genossischen, tricktechnisch perfektionierten
Uberzeugungsmaschinerie aus, um bei ihren
Figuren etwas Wahres festzuhalten, woran sich
Andere mit einem Millionenbudget abarbeiten
und nicht selten scheitern. Selbst wenn Vera
nicht der perfekte Dokumentarfilm des Jahres
sein sollte, ist das schon verdammt viel. i
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Vera wird im Rahmen des Filmfestivals Visions du Réel
(21.-30. April 2023) in Nyon gezeigt.
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Die Frage nach

E
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ler Realitat  wasist

Wie wiirden
Sie das Konzept

«Realitat»
fassen?

Realitét ist eine Sammlung von unumstrit-
tenen Beobachtungsergebnissen. Dann
entwerfen wir Theorien oder Modelle, die
unsere Beobachtungen beschreiben kén-
nen. Manche beschreiben nur sehr grob,
was wir sehen. Andere scheinen sehr ge-
nau zu sein, manche so genau, dass wir
noch keine Abweichungen zwischen theo-
retischen Vorhersagen und Beobachtun-
gen finden konnten. Eine gute Theorie ist
eine sinnvolle Beschreibung unseres ge-
meinsamen Verstandnisses von Realitat.
Natiirlich ist es immer nur eine Annahe-
rung, aber im Wechselspiel von Experi-
ment und Theorie arbeiten wir kontinuier-
lichdaran, sie zu testen und zu verbessern.

Klaus Kirch
Professor am Institut fiir Teilchen-
und Astrophysik der ETH Ziirich Vs
\
1%
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die Realitat
im Film?

«If | want reality, | don’t have to buy a ticket
for it», hat der Filmkritiker Tag Gallagher
einmal gesagt. Im Kino, egal ob in Doku-
mentar- oder Spielfilmen, sucht man nicht
die Wirklichkeit, sondern Haltungen zu ihr
- Haltungen, zu denen man dann selbst
eine Haltung entwickeln kann. Auf eine et-
was andere Formel hat es der Cutter und
Theoretiker Dai Vaughan gebracht: «Film
is about something, whereas reality is not.»
Fir die filmische Perspektivierung der
Wirklichkeit — immer «liber etwas» zu sein
und damit einen Abstand zur Realitét zu
artikulieren - sind Apparate zustandig: auf
der Produktionsseite Kameras, Mikrofone,
Stative, Filmmaterial oder elektronische
und digitale Speichermedien; auf der Re-
zeptionsseite Projektoren, Leinwande,
Smartphones, unterschiedlichste Screens
von Rohrenfernsehern bis OLED-Schirmen.
Dazwischen, auf dem Weg von A nach B:
Kopierwerke, Infrastrukturen, Glasfaser-
kabel, Codecs, Kompressionsverfahren
und Server. Die Ubersetzungsoperationen
zwischen diesen heterogenen Elementen
S0 zu gestalten, dass eine Kinowahrheit
dabei herauskommt, konnte eine der Auf-
gaben verantwortungsvollen Filmens sein.
Einer der schénsten Texte des an schdnen
Texten reichen Werks von Frieda Grafe
bringt das Entscheidende bereits in sei-
nem Titel auf den Punkt: «Realismus ist
immer neo-, sur-, super-, hyper-. Sehen mit

fotografischen Apparaten.»

Volker Pantenburg
Leiter des Seminars und
Professor der Filmwissenschaft
an der Universitat Ziirich
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Die Lust an der
estellten Wirklichkeit




TEXT Josefine Ziircher

Reality-Shows werden als
niveaulose Verbldodung
der Gegenwart gesehen,
obwohl| das Format so

alt wie das Fernsehen selbst
ist. Die komplizierte Ge-
schichte der konstruierten
Realitat.

‘,",i.'”‘y Es ist nicht immer offensichtlich, wo man die Grenze zwi-
W“ f, ' ; schen Reality-Shows und anderen dokumentarischen For-
-:{!t’!lill)' [ , : Pl e : men zichen §oll. E'Enen Versuch hat das Maga'zin <<Vu'1ture»
"iﬁm!ﬂ i _ - T gemacht: Bei klassischen TV—Pok—Formaten finden die Pro-
:ql'j'n‘n’i” Vi 1 e duzent:innen das Subjekt an sich spannend und suchen nach

' sich ergebenden Stories. Produzent:innen einer Reality-
Show hingegen beginnen bei der Story und finden dann
Protagonist:innen, mit denen sie die Geschichte besetzen
konnen. Die Bandbreite reicht von eher alltdglichen Settings
bis zu Spielshows. Auf jeden Fall steckt Fabrikation in der
Darstellung. Am Reality-Format ist nur wenig «Echtes» dran,
und doch produziert es eine Intimitét, die eine unglaubliche
Anziehungskraft auf ein Publikum austiben kann.
Dieser Voyeurismus und die Reality-Formate sind nicht
neu. Die erste Show, die den Grundstein fiir Formate wie Kee-
ping Up with the Kardashians oder Big Brother legte, ist ein halbes
Jahrhundert alt. Im Januar 1973 wurde An American Family auf
dem Sender PBS in den USA zum ersten Mal ausgestrahlt.
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Die Serie begleitete eine, wie Produzent Craig Gilbert betonte,
«typische amerikanische Durchschnittsfamilie» in ihrem Alltag
im kalifornischen Santa Barbara. Das Leben von Bill und Pat
Loud und ihren fiinf Kindern wurde von zehn Millionen Zu-

schauer:innen verfolgt, was fiir die damalige Zeit eine keine

schlechte Quote war.

Schnell kamen die Kontroversen. Es war neu, intime
Details unbekannter Menschen scheinbar ungefiltert in die
Welt zu senden: Die Ehe der Louds ging in die Briiche, der
Familienvater hatte eine berufliche Krise und einer der S6h-
ne lebte offen homosexuell. Was heute niemanden mehr
schockiert, war in den Siebzigern noch von anderer Bedeu-
tung. Lance Loud wurde zum Vorbild der queeren Commu-
nity und als Kolumnist der LGBTQ-Zeitschrift «The Advo-
cate» zu einer Stimme der Bewegung. In der Sendung trug
er hin und wieder Frauenkleider und nahm seine Mutter
an Drag-Shows mit. Das war zuvor schlicht undenkbar.
Somit schwang bei An American Family auch etwas Revo-
lutionéres mit.

Aber die Debatten rund um die Loud-Familie hin-
terfragten nicht nur soziokulturelle Themen, sondern
auch jene Fragen zum Reality-TV selbst, mit denen wir
uns bis heute beschiftigen: Was ist nun gespielt und fa-  ther oder The Bachelor, und der Kardashian-Clan

Keeping Up with the Kardashians 2007-21, Ryan Seacrest

briziert und was wirklich «echt»? hatte nicht ganze 20 Staffeln seiner mittlerweile kul-
tigen Reality-Show gefilmt.
Spass am Trash Es scheint ein unersittliches Grundbediirfnis

zu befriedigen, anderen Menschen zuzuschauen. Selbst

Noch einige Dekaden vor der Ausstrahlung von An  wenn die Formate wenig mit der Realitit zu tun haben,
American Family hatte 1948 Candid Camera die Faszi- ermdglichen sie es doch, diesen Voyeurismus schamlos
nation fiir «Reality» begriindet. In einer Proto-Varian-  auszuleben. Listern ist hier nicht tabu. In Social Media
te des Reality-TV wurden dort mit versteckter Kame-  ist es mittlerweile zum Standard geworden, Kandidat:in-
ra Reaktionen unwissender Passant:innen auf nen und deren Verhalten zu analysieren und vor allem
unerwartete Situationen und Streiche festgehalten.  zu kritisieren. Die Wahl des Bachelors, die Scheidung
Variationen des Formats hielten sich im amerikani-  einer Kardashian-Schwester oder die Verhandlungstalen-
schen Fernsehen bis 2014. Auch Social Media be- te der Luxusimmobilienmakler:innen in Los Angeles -
lebte das Prinzip nochmals: Streiche mit nichtsah-  kleinere und grossere Reality-Show-Skandale wandern
nenden Teilnehmer:innen zu filmen und online zu  vom Bildschirm direkt ins Netz und werden auf Twitter
stellen, gehort zur Youtube-und Tiktok-Grundaus-  bis ins letzte Detail wiedergekaut.
stattung. Auch in diesem Kontext wird jeweils hitzig
diskutiert, ob es moralisch vertretbar ist, Fremde Audiovisuelle Magie
zu filmen und deren Reaktionen zu veroffentli-
chen. Viele wihnen das Modell brandneuund den ~ Zur scheinbaren Intimitét auf dem Bildschirm passt die
Sozialen Medien eigen, mit Candid Camera ge- Situation der Zuschauer:innen: Reality-Shows werden
schah aber vor tiber 70 Jahren im Grunde genau  schliesslich zuhause auf dem Sofa als guilty pleasure konsu-
dasselbe. miert. Guilty deswegen, weil die Shows doch immer wieder

Gezink, Tranen und ganz viel Drama: Ob  mit der Grenziiberschreitung spielen. Wenn bei Naked and
Dating-Show, Modelwettbewerb, Talentsendung ~ Afraid of Love die Teilnehmer:innen nackt auf einer Insel der
oder Hauserkauf - Reality-TV findet einen Weg, Liebe nachrennen, kann man nur noch sehr schwer von kiinst-
aus «normalen» Menschen polarisierende Pro-  lerischem oder moralischem Anspruch reden. Und wenn bei
tagonist:innen zu machen. Und so werden Re-  Netflix’ neustem Wurf Perfect Match die Kandidat:innen aus
ality-Shows gerne als Trash abgetan, als unters-  anderen Reality-Shows wild zusammengew{irfelt werden, um
te Schublade des Fernsehgeschifts. An  zu daten, versteht man, warum solche Formate als low brow -
Zuschauenden scheint es den kontroversen  also geistig anspruchslos - bezeichnet werden.
Formaten aber selten zu mangeln, sonst gébe Das Versprechen von Wahrheit hat aber eine fast magische
es nicht die unzéhligen Spin-offs von BigBro- ~ Wirkung. Hergestellt wird sie mit filmischen Mitteln. Die Magie
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steckt in der Maschine und den gekonnten Es wird gecastet, geschnitten, Geschichten entstehen nicht von
Griffen der (Post-)Produktion, die fiktionalen  alleine, sondern werden geformt.

Mittel von Reality-Shows sind dem Spielfilm
entlehnt. Ebenso wie der Film brauchen sie
eine narrative Struktur, einen Spannungsbo-

«Scripted» oder nicht ...

gen und Figuren, die innerhalb der Dramatur- Nach An American Family ging es nochmals fast 20 Jahre, bis
gie gewisse Archetypen erfiillen. das Fernsehen von dhnlichen Formaten regelrecht iiberflutet

Die meisten Reality-Shows haben, von  wurde. Dann wurden sie zum Markenzeichen von Sendern
der dummen Blondine bis zum flamboyanten = wie etwa MTV, der seine Sendezeit eigentlich mit Musikclips
Schwulen, jedes tiberspitzte Stereotyp dabei. fiillte, sich allmahlich aber nach einem anderen Businessplan
Und keine Serie kommt ohne die «Bitch» aus, umsah. 1992 startete dort The Real World. In diesem Format
jene Frau, die mit ihren kontroversen Meinun-  lebten Fremde zusammen in einem Haus in einer neuen
gen und fiesen Spriichen alles lebendig hilt.  Stadt. Die Teilnehmer:innen zogen in eine gemeinsame
Wiren Reality-Shows nicht sorgfiltig durchge-  Unterkunft und mussten von dort aus ihr Leben neu auf-

plant und geschnitten, wiirde man sich wohl nach

wenigen Minuten schon langweilen. Eine im

wahrsten Sinne des Wortes reale Show, die einen
Menschen im Alltag ohne Schnitt begleitet, wire
kaum Quotenbhit.

Um stilistisch und ésthetisch das Gefiihl von
Echtheit zu vermitteln, bedienen sich Reality-Shows
gerne auch der Stilmittel des Dokumentarfilms: Eine
wackelnde Handkamera oder ein Talking-Head-Inter-
viewformat suggerieren Spontaneitat und Seriositét.
Schlussendlich sind bei Reality-Shows dieselben Me-

chanismen am Werk wie bei fast jeder Filmproduktion:

Love Is Blind 2020-, Merry Ellen Kirk, Surbhi Sehgal

bauen - Jobsuche, Beziehungen und viel Drama inklusive.
Und wurden dabegi natiirlich non-stop gefilmt.

Das Konzept der Show war schon fiir damalige Stan-
dards nicht neu, es wird aber bis heute immer wieder als
Innovation verkauft, etwa auf Netflix mit Twentysomet-
hings: Austin, wo junge Erwachsene sich in einer neuen

Stadt zurechtfinden. Ohnehin wird im Reality-TV die

noch-nie-zuvor-gesehene Grenziiberschreitung mit jedem
neuen Titel angekiindigt, auch wenn die Shows selbst die
Pramissen selten einzuldsen vermogen. Sich selbst immer
wieder zu tibertrumpfen, gehort (darin gleicht das Trash-
TV dem Trash-Kino) zum Konzept.
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Die spéten Neunziger- und friihen Zweitau-
senderjahre waren die goldene Ara des Trash-
TV. Paris Hilton und Nicole Richie stellten
sich in The Simple Life dumm an, wenn sie
versuchten, «normalen» Jobs nachzugehen.
Die Real Housewives of Beverly Hills prasen-
tierten ihren ausschweifenden Lebensstil. Auch
Beriihmtheiten, deren Stern langsam zu erls-
schen schien, erkannten das finanzielle Poten-
zial des Reality-Formats: So liess Skandal-Rocker
Ozzy Osbourne 2002 sein Leben abseits der
Biihne in The Osbournes filmen und gab wohl oft
mehr preis, als man eigentlich sehen wollte. Trotz-
dem schaute man zu.

Mit der abnehmenden Popularitat des Fern-
sehens und der wachsenden Bedeutung von Strea-
mingdiensten hétte man meinen konnen, die Men-
ge der Reality-Shows wiirde ebenfalls riickldufig.
Auch Social Media hétten den Trend in neue For-
mate tragen konnen. Doch das Gegenteil ist der Fall:
Dank Streaming wurden die Karten neu gemischt,
Reality-Shows schiessen wie Pilze aus dem Boden,
werden auf Netflix und Co. sesshaft. Einige davon
sind so beliebt, dass man sie zwischen Filmen und
Serien in den Bestenlisten findet. The Circle, Too Hot
to Handle, Love Is Blind ... Die Liste ist lang. Auch &l-
tere Reality-Shows wie Laguna Beach oder The Hills
erfreuen sich neuer Beliebtheit, da sie von Streaming-
diensten aufgenommen werden und so ein neues, jiin-
geres Publikum ansprechen.

Die Pandemie verschaffte Reality-Shows zusitz-
lichen Aufwind: In den Anféngen haben die Lockdowns
die Menschen vor den Bildschirm gelockt. Formate wie

The Circle, wo die Kandidat:innen isoliert in einer Woh-
nung sind und nur per Social Media kommunizieren
koénnen, fanden besonderen Anklang - und konnten
schnell und einfach produziert werden. Getreu dem Cre-

do: Quantitat vor Qualitat.

Mit dieser Reality-Flut etablierte sich auch vermehrt
das Wissen, dass sehr wohl ein Skript hinter den scheinbar
alltdglichen Geschichten steckt - oder zumindest die eine
oder andere Situation seitens der Produktion bewusst pro-
voziert wurde. Wéhrend es mittlerweile ein offenes Geheim-
nis ist, dass auch sogenannte unscripted Shows ganz und gar
ohne Skript sind, lasst sich etwas Spannendes beobachten:
Es wird doch gerne alles so abgehandelt, als wiire es echt,

real eben.

Ethnografisch interessant
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Love Is Blind 2020-, Merry Ellen Kirk, Surbhi Sehgal

vielen Jahren Reality-TV doch bestens bekannt. Vieles
davon lédsst sich nur noch ironisch interpretieren, und
manchmal scheint es, als wiirden sich das Trash-Format
und seine Protagonist:innen selbst verdppeln. Langst in
der Popkultur gefestigt hat sich Kourtney Kardashians
sarkastischer Ausruf «Kim, there’s people that are
dying», als ihre Schwester einen Perlohrring im Ozean
verlor und daraufhin ihre Welt zerbrach. Sind sich die
Reality-Stars und -Sternchen der Absurditét ihrer
Selbstdarstellung etwa bewusst? Vielleicht. Dem In-
teresse daran tut das keinen Abbruch. Im Gegenteil
wird die gefélschte Wahrheit zur interessanten Pré-
misse: Wie verhilt sich X oder Y in einem offensicht-
lich inszensierten Setting?

Anfliige von Selbstironie zeigen auch die Pro-
duzent:innen, die dank Schnitt und Nachbearbei-
tung ohnehin das letzte Wort haben. Und manch-
mal fiihrt das zu eben solchen Momenten, in denen

die Show sich iiber sich selbst lustig macht. So
geschehen in der 3. Staffel von Love Is Blind. In
dieser Dating-Show sehen sich die Kandidat:innen
nie, sondern kénnen nur miteinander sprechen
und miissen «blind» herausfinden, ob sie heiraten
wollen. Als der Heiratsantrag eines Kandidaten
abgelehnt wurde, weil seine Auserwihlte eine
engere Bindung zu jemand anderem aufgebaut
hatte, sprach dieser traneniiberstromt zur Ka-
mera. Was im Editing nicht rausgeschnitten

Die neuen Shows zeigen, dass die einstige Sensation des Re-

ality-TV ldngst Vergangenheit ist. Stattdessen hat sich eine in-
teressante Metaebene ergeben: Zuschauer:innen wie Teilneh-
mer:innen sind sich der typischen Codes des Genres bewusst
geworden. Die dumme Blondine, die Bitch, sie sind uns nach so

wurde: Der Kandidat nahm Augentropfen, da-
mit es so aussah, als wiirde er weinen. Ein
Meta-Kommentar der Show selbst? Oder ein-
fach eine kleine Erinnerung daran, dass in
diesen Shows nichts so ist, wie es scheint?
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Ob Fabrikation oder Meta-Kommentar: Re-
ality-Shows machen Aussagen iiber unsere
Gesellschaft, iiber menschliches Verhalten -
und das wird immer fiir Gespréchsstoff sorgen.
Was wir schauen, wer teilnimmt, wer dariiber
spricht - das ist immer auch ethnografische
Studie und Gesellschaftskritik.

Wihrend Reality-Shows vor einigen Jah-
ren noch Momente hatten, in denen sie tatsach-
lich bahnbrechend waren, ist es mittlerweile
schwieriger, etwas im Fernsehen oder bei Strea-
minganbietern zu zeigen, das man nicht irgend-
wann schon einmal gesehen hat. Dass ein:e Teil-
nehmer:in noch einmal zum rebellischen Vorbild
einer ganzen Community wird, wie es Lance Loud
in den Siebzigern vormachte, wird im 21. Jahr-
hundert wohl nicht mehr passieren. Diese Neuar-
tigkeit ging irgendwo zwischen Social Media und
Netflix verloren.

Was sich bis heute hilt, ist die Lust am Zu-
schauen, unsere Liebe zur fabrizierten Realitit.
«Echte» Menschen beobachten, bei was auch immer,
faszinierte 1948 mit harmlosen Streichen bei Candid
Camera und funktioniert 2023 mit Dating auf der
Insel, Backen, Verkuppeln - mit allem, was irgendwie
banal ist und doch ein kleines bisschen Potential zu
Skandal hat.

Too Hot to Handle 2020-, Robin Morgan

Was ist Realitat
fiir Sie?

Vera Hoffmann-Kolss
Professorin fiir theoretische
Philosophie an der Universitit Bern

Die Realitét ist alles das, was einfach da
ist, unabhangig davon, ob es von jeman-
dem wahrgenommen oder beschrieben

wird. Wir kénnen die Realitat mit unseren
Sinnen wahrnehmen. Wir kénnen sie auch
wissenschaftlich erforschen, indem wir
Messungen durchfiihren, Daten erheben
und Theorien bilden. Nicht immer kann
man sich sicher sein, dabei komplett rich-
tig zu liegen. Wahrnehmungen kénnen
Tauschungen unterliegen; Messungen
kénnen verzerrt sein. In der Philosophie
ist umstritten, wie gut wir in der Lage sind,
herauszufinden, wie die Realitat beschaf-
fen ist. Einige Philosoph:innen sind der
Ansicht, dass unsere Beobachtungen und
Theorien sich der Realitat zumindest gut
annahern. Andere sind skeptischer und
vertreten die Ansicht, dass wir das letztlich
nie genau wissen und immer nur mehr oder
weniger gute Prognosen liber den Gang
der Dinge machen kénnen. Beide Positio-
nen gehen aber grundsétzlich davon aus,
dass esin der Welt etwas gibt und dass wir
als wahrnehmende und forschende Sub-
jekte uns normalerweise gut darin zurecht-
finden kénnen.
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h-fabriziert?
kumentarlsch’?

S KES —Die Grenze zwischen Fiktion und Realitat
/| /| /war durch die Geschichte hindurch fliessend,
f Das zeigte sich auch bei Ken Loach, der mit

/seinem «kitchen sink»-Spielfilm KES von 1969
wohl von einer fiktionalen britischen Arbeiter-
/familie erzahit. Dem Realismus verpflichtet,
‘engagierte er Laiendarsteller:innen aus dem
britischen Milieu, die mit ihrem dicken'Yorkshire-
~ | Dialekt sprachen. Damit stand er dem ein-
7 'stigen'ldeal des italienischen Neorealismo
' _/nahe, der nicht so'sehrerfand, sondern
/- /vorfand und mittels Fiktion die Realitat der
/// nuchternen Nachkriegszeit vermittelte.

& Roger & Me — Fiirs politisch linke /
Lagerentbléssen Michael Moores
Dokumentarfilme seit 1989 die hass-
lichenFratzen hinter’dem American
Dream. Auch wenn der Dokumentar-

/ / rUng vonFE for Fake |st strittig,
,' _/ / wiirde'sich Orson Welles’ Filmvon
1974 doch auch'als Mockumentary
quahfmeren Abermit dem gesetzten ; . L
# Thqma, der Falschung, liegt hier filmer die Wahrheit auch gerne
7 / nicht nur die Offenbarung des ;nal zurec.h;beygt.e. D‘i":hFBg_QM
/ gefalschten Charakters des Films The Act of Killing — pas Direct d‘? Vz&, Z0g S'Ch \f\;l: e"'lAfOt erra fn
berelts aufder Hand. Welles hat, Cinema der Funfziger oder das Gelreleralwl\(jlﬁgrselch::Rg agg"'_st hens
; / so lasst sich argumentieren, seinen | cinama Verite der Sechzigerwaren gy

/ Film dem tatsachlichen Kern des , : obwohl dieser tatsichlich dem
/ ernsthafte Versuche, mittels des Filmteam fiir Interviews zur Verfligung
Kinos an Realitat’zu gelangen.

7 ',/’ / Kmosgewidmet Denn'im Grunde e b el o gy
estanden hitte. Die Punkte, die
f / g‘:zommen r a::es szrlkatlon, Letztere Stromungversuchte es N?oore zu'kapitalistischen Praktiken
/ / (Y ress(cimition Codes damit, dass sie ihre Mittel trans- wie Downsizing und Outsourcin
jes Dokumentarischen schmiicken . & i, 9 g
parent machte, etwa die Kamera in'seinem Film macht, sind trotz-
crew und ihr Equipment/gleich

/ / w'lll \Wahrheit iibers fake Kino also, h il
em valide.
/ mehrschichtlg entb’losst als inden Film integrierte und die
Filmemacher:innen vor der Ka-

/ Fabnkatfon
/ {/ / ,?’/ [/ mera {iber ihre Herangehensweise
f 4y diskutieren liess. Die Wahrheit
sollte nicht trotz, sondern wegen
der filmischen Mittel produziert
werden. Diesem Prinzip folgte 2012
The Act of Killing, fiir den ein Film-
set aufgebaut wurde, das Tatern der
Massaker in Indonesien 1965/66
als Biithne diente, um ihre damaligen
| N Verbrechen nachzustellen. Hier ist
L ep sl es das fiktionale Setting, in dem sich
et | e diese schwer verdauliche Wahrheit

e erst offenbaren lasst. CODES DES
\ AEBs DOKUMENTARISCHEN
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CODES DES
FIKTIONALEN Saturday Night Fever — gr solite «based
on atrue story» sein: Der Film galt als Verfilmung
einer journalistischen Reportage liber die Disco-
Szene New Yorks, die 1976 im «New York Magazine»
erschien. Erst zum 20. Geburtstag des filmischen
Fiebertraums enthiillte der Magazin-Reporter,
dass sein Beitrag damals reine Imagination war.
Das Einzige, was der Disco-Film/1977 dokumen-
tierte, war also der tatsachlich berauschende
Hiiftschwung, den John Travolta in seinen jlingeren

Jahren auf Lager hatte. o /,-“" /
] T

Cannibal Holocaust — Liige oder Wahrheit? LT

Gewisse Pseudo-Dokumentarfilme lassen dies / / / ,_:” [t /

dem (bizarren) Effekt zuliebe allzu/gerne offen. Im
Exploitation-Kino der Sechziger- und Siebziger-
jahre gaben «Shockumentaries» vor, authentisch
von grausamen Praktiken fremder Kulturen zu
berichten. Tatsachlich entsprangen sie doch eher
der wilden Imagination der Filmemacher:innen,
um Blut/und nackte Briiste auf die Leinwand zu
bringen. In dieser Tradition standen weitere Horror-
filme, die sich dank filmischen Mitteln wie ver-
wackelten Bildern und zweideutigen Marketing-
kampagnen/'ganz absichtlich ambig zeigten.
Wie derberiichtigte Cannibal Holocaust von 1980,
in dem ein'angeblich echtes Kamerateam Kanni-
bakinnen zum Opfer fallt.

Lovemobil ~ per Dokumentarfilm
Lovemobil (iberzeugte 2019, doch
die externe Enthillung durch den
investigativen Youtube-Kanal STRG_F
zeigtebald, dass die meisten Szenen
in diesem Film Uber Prostitution in
der/niedersachsischenProvinz eine
Inszenierung waren. Regisseurin
Elke Lehrenkrauss beteuerte, dass
die «Realitat», diesie abbilde,

trotzdem irgendwie authentisch sei.

Musikgeschichte zeigte 2012
die Achtziger-Band Efe/a’kiz,
einstige Mitgriinderin des Tec

in der gegenwértigen Musi:?a
schaft wieder Fusszu fassen's
Oder nicht, denn'Fraktus
deutsche Mockumentary, di

Auch wennRe-enactments unter g R
denrichtigen Bedingungen auch/im Nanook of the North — Heute vE:';ﬁ::f:;ﬁ"&::;??:}&gb# el
Dokumentarfilm als fair game ge- mag/verwundern, dass die Tradition Vetahnaehhelt rF:én deft g o ;u F g
handelt werden; Kaum jemand gab des Dokumentarfilms mit Nanook bt gei genre-Vor AnabrTHisIs/ 1
sich/mit ihrer Erklarung zufrieden, of the North 1922 auf «falschem» Soinal Tab lledt dergS a%s'aa’ri =t
da der Film/die Karten nicht offenlegt | /Fuss startete:Was sich wie eine dE;LBemE zu%nt i éze'n tiva ;;’ :
und sich authentisch gibt, Beson- ethnografische Expedition in die ardénki eigen Zeichen der Fiktion |
ders skandaltrachtig; Selbst Schau- Arktis prasentiert, war von'Regisseur barients / 7
spielerinnen soll unklar gewesen Robert J. Flaherty zu grossen Teilen /

sein, dass der Film/als Dokumentation inszeniert. Doch der Film galt
vermarktet wird! damals nicht als Liige; die ohnehin

imaginare Linie zwischen Spiel- A4 2 ‘
und Dokumentarfilm - zwischen £ % e gy
Fiktion und Authentizitat —wur- ‘ ' ! e
7 deerstanschliessend, entlang
filmischer Codes, gezogen.




Gibt es
die Realitat?

Eine objektive Realitdt mag existieren, wir
haben aber keinen direkten Zugriff auf sie.
Fir mich als Medienlinguist ergibt sich da-
raus die Frage, mit welchen medialen Mit-
teln, aber auch mit welchen kulturell ein-
geschliffenen kommunikativen Mustern
Nachrichtenmedien diese Realitat darstel-
len. Medien kénnen die aussermediale
Realitat nie unveréndert abbilden - nur
schon, weil sie diese in eine bestimmte
Medialitat Gberfiihren miissen, die einige
Darstellungsarten (z.B. gesprochene oder
geschriebene Sprache, Bild, Ton) ermég-
licht oder eben nicht. Dariiber hinaus wird
das berichtete Ereignis aber immer auch
perspektiviert, indem es versprachlicht
werden muss, indem etwa bei Bildern be-
stimmte Ausschnitte mit bestimmten Per-
spektiven hergestellt und ausgewahlt wer-
den miissen, indem Originalgeradusche zu
héren sind oder nicht, indem die chrono-
logische Reihenfolge der Teilereignisse
ausschnittweise abgebildet oder umge-
stellt wird etc. Dabei greifen Medienschaf-
fende oft auf etablierte Muster der Bericht-
erstattung zuriick - weil es im Alltag
schnell gehen muss, aber zudem, weil es
in einzelnen Redaktionen verschiedene
journalistische Kulturen gibt, die auch iber
diese Muster tradiert werden. Dabeiist die-
se mediale Darstellung von Realitat immer
auch eine Inszenierung von Authentizitat:
Die Darstellung verbirgt tendenziell, dass
sie stets auf einer Auswahl und einer spe-
zifischen Gestaltung und Zusammenstel-
lung basiert, und tut so, als handle es sich

um ein direktes, unverdndertes Abbild
dieser aussermedialen Realitat.

Martin Luginbiihl .
Professor fiir deutsche Sprach-
wissenschaft am Deutschen e
Seminar der Universitiat Basel

aratom (Man with a Movie Camera) 1929, Dziga Vertov

Chelovek s kino-a
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Den Dokumentarfilm gab es schon immer;
lange bevor er als solcher bezeichnet wurde,
Schon die ersten Arbeiten der Briider
Auguste und Louis Lumiere waren Dokumen-
tarfilme. Im allerersten Film der Geschichte,
La sortie de l'usine Lumiére a Lyon von 1895,
ist zu sehen, wie Arbeiter:innen eine Fabrik
verlassen. Wihrend 46 Sekunden wird da froh-
lich spaziert, gegrinst und geblédelt. Die Man-
ner und Frauen tragen ordentliche Kleider und
Hiite, einer verscheucht mit seiner Zeitung eine
Fliege. Ein anderer hat sogar ein Velo. Das
schiebt er an, um etwas zackiger nach Hause zu
kommen als die Anderen.

Esist Zeit, die
Zuschreibungen von
Dokumentarfilm

und Spielfilm tGber
Bord zu werfen.

Im Interesse einer
Aufwertung doku-
mentarischer Formen.

Eine bedeutungslose Szene. So, wie sie sich
wahrscheinlich an jedem Tag in Tausenden Fabri-
ken zugetragen hat. Nichts als die banale Realitét,
wie sie sich um 1895 halt so gestaltete.

Wirklich?
Nein. Natiirlich haben die Gebriider
Lumiere ihre Szene arrangiert und ihre Ange-
stellten im Film inszeniert. Wahrend Louis die Ka-
mera bediente, sich um das Technische kiimmerte
und dabei essentielle gestalterische Entscheidungen
traf, waltete sein Bruder Auguste als Regisseur avant

la lettre.

Hatte er, der Besitzer der gezeigten Fabrik, es
seinen Untergebenen nicht gesagt, hitten sie im Film
vielleicht weniger frohlich dreingeschaut. Die abge-
bildete vermeintliche Wirklichkeit entpuppt sich als

Inszenierung, die filmische Authentizitét als Illusion.
Die Arbeiter:innen verlassen die Fabrik, ja. Aber nicht
einfach so.

Wenn der dokumentarische Film inszeniert ist und
also keinen besonderen Anspruch auf Authentizitét er-
heben kann, was ist dann sein Alleinstellungsmerkmal
gegeniiber dem Spielfilm? Auch Charlie Chaplin befand

sich 1936 in einer Fabrik, die jener der Lumiéres nicht
undhnlich ist, und doch lesen wir Modern Times unter ganz
anderen Vorzeichen.

Beziiglich Chaplins The Great Dictator zeigte sich
das noch interessanter: Er war wohl ein Spielfilm, aber
1940 mit seinem Kernchen Wahrheit auch geradezu pro-
phetisch. Was ist tiberhaupt ein Spielfilm, wenn er sich in
seiner Herstellungsweise gar nicht erheblich vom Dokumen-

tarfilm unterscheidet? Das sind Fragen, die nicht ohne Wei-
teres zu kldren sind. Es lohnt sich aber, ihnen einmal nach-
zugehen. Denn sie ziehen weitere, noch grundlegendere
Fragen nach sich.

La sortie de 'usine Lumiére a Lyon 1895, Louis Lumigre

Was was ist,
lasst sich nicht sagen

Zum ersten Mal wurde der Begriff des Dokumentarischen
im Zusammenhang mit Film 1926 vom Schotten John Grierson
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verwendet. Er hatte damit eine Unterscheidung zwischen einseitigen Erndhrung wegen rapide ver-

fiktionalem und realitétsbezogenem Erzdhlen im Sinn. Grierson  schlechtert hétten.

selbst arbeitete zwar {iber weite Strecken ohne Inszenierung,

ihm war aber klar, dass das Erzdhlen bei beiden Gattungen im Die Genregrenzen verschwinden,

Vordergrund stehen wiirde. Er wusste, dass auch der Doku- die Regeln bleiben

mentarfilm mit narrativen Techniken operieren wiirde und

dass es eine Illusion wire, zu glauben, der dokumentarische  In den letzten Jahren scheinen Filme, deren

Film bilde «bloss» ab, was sich da ohnehin ereignet. Er wuss-  Drehbuch sich an wahren Begebenheiten orien-

te, dass sich die Wirklichkeit dem Publikum nicht von alleine  tiert, zudem noch beliebter geworden zu sein.

erschliessen wiirde. Dass er «nur» die Realitdt zeigen solle, Und die zahllosen True-Crime-Serien, die fiir

war damit gar nie eine Anforderung, die an den Dokumen-  Netflix und alle anderen grossen Streamingplatt-

tarfilm gestellt wurde. Gleichwohl dient die Dichotomie bis ~ formen gedreht werden, spieclen mit genau dieser

heute zur Orientierung. Ambivalenz: Sie bedienen sich historisch mehr
Das Wort «Dokumentarfilm» sagt dem Publikum: oder weniger belegter Tatsachen und donnern sie

«Was hier gezeigt wird, hat den Anspruch, wahr zu sein.»  mit zeitgeistigem Storytelling zu stundenlangen

Fiir den Spielfilm bedeutet das ex negativo: «Was hier ge- Unterhaltungsbomben auf.

zeigt wird, ist Kunst.» Die Zuordnung zu Genres gibt  Dass bei solchen Filmen dann gelegentlich an der

Auskunft dariiber, was von einem Film erwartet werden =~ Wahrheitstreue gespart wird, iiberrascht nicht. Es

darf, weil mit den Gattungsbezeichnungen gewisse Regeln  haufen sich nicht ohne Grund die Debatten um

assoziiert werden. Filme mit dokumentarischem Anspruch, die etwas
Die Grenzen zwischen diesen Genres werden aber  mehr als nur die Wahrheit zeigen.

immer unscharfer, was eine Unterscheidung mehr und Nachdem der Netflix-Hit Tiger King und seine

mehr erschwert. Fortsetzungen in Millionen und Abermillionen von

So gibt es unzéhlige Stoffe, die sowohl in doku- Haushalten ausgestrahlt worden waren, gab es wegen
mentarischen als auch in fiktionalen Formen bearbeitet ~ der Serie und ihrer Macher:innen etwa gleich viel
worden sind. The Founder (2016) zum Beispiel erziahlt ~ Arger wie wegen Joe Exotic und der anderen darin
die Biografie des McDonald’s-Erfinders Raymond  portritierten Figuren.

Kroc in unterhaltsamer Hollywood-Manier. Gemass Und im deutschsprachigen Raum sorgte Elke
der Internet Movie Database handelt es sich beidem  Margarete Lehrenkrauss’ Reportage Lovemobil fiir
Film von John Lee Hancock um ein Drama, also um  Wirbel. Es stellte sich nach deren Ausstrahlung heraus,
einen Spielfilm. Obwohl es Kroc gegeben hat und  dass viele der Szenen nicht authentisch waren: Statt
seine Biografie im Film mehr oder weniger korrekt —Sexarbeiterinnen wurden Schauspielerinnen gezeigt.

inszeniert wird. Das sind Verwirrungen, die alle auf das selbe Pro-

In seinem legendiren Super Size Me (2004)  blem hindeuten: Die Labels «Dokumentarfilm» und
machte Regisseur Morgan Spurlock einen Selbsttest ~ «Spielfilm» tragen nicht mehr. Sie geben zu wenig Auf-
und ernihrte sich wihrend 30 Tagen nur von Essen  schluss dariiber, was in einem Film gezeigt wird. Und sie
von McDonald’s. Woraus abzuleiten sein soll, dass
Super Size Me nun ein Dokumentarfilm sein soll,
wihrend The Founder den Spielfilmen zugerechnet
wird, ist anhand des Filmmaterials nicht zu erkla-
ren. Fiir beide Filme gab es ein Drehbuch, in
beiden Fallen wurde jede Szene minutits geplant
und abgedreht. Es gibt Figuren, die Dinge sagen,
die sie vorher mit dem Regisseur besprochen
haben. Dass die Dinge, die sie sagen, stimmen,
ist nicht tiberpriifbar.

Und tatsdchlich gab es an Super Size Me
im Nachhinein ziemlich harsche Kritik, weil
einige der im Film behaupteten Tatsachen un-
plausibel erschienen. Spéter gab Regisseur
Spurlock beispielsweise zu, Alkoholiker ge-
wesen zu sein, was zu seinen schlechten
Leberwerten beigetragen haben diirfte. Im
Film wird suggeriert, dass Spurlocks Leber-
werte sich innert 30 Tagen allein seiner

L'arrivée d'un train a La Ciotat

1896, Auguste und Louis Lumiére
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suggerieren genrespezifische Regeln, an die
sich die Regisseur:innen nicht mehr zu halten
bereit sind.

Hitte etwa Lehrenkrauss in einem
Spielfilm Szenen mit Sexarbeiter:innen nach-
gestellt, wire das kein Problem gewesen, son-
dern ganz selbstverstdndlich. Innerhalb der
genrespezifischen Regeln des Dokumentarfilms
scheint das aber nicht akzeptiert zu werden. Und
das ist gerade das Paradoxe: Einerseits werden
die Grenzen zwischen den Genres immer mehr
ausgelotet und -geweitet. Aber wenn ein Film zu
weit geht, wird er mit Kritik und Hdme tiberzo-
gen. Was im einen Genre funktioniert, geht im
anderen eben nicht. Das ist aber weniger eine
Schwiche dieser Filme als vielmehr eine unserer
Genrebegriffe.

FOKUS

oder ob er ihn einfach frei erfindet. Der Film muss klar-

Hinfort mit den alten Kategorien!

stellen, ob er eine Fantasie oder einen historischen Fakt

zum Gegenstand hat. Und wenn er das tut, ist es auch

Vielleicht wére es daher an der Zeit, die Kategorien
«dokumentarisch» und «fiktional» iiber Bord zu
werfen. Oder zumindest zu tiberdenken. Zumal ver-
meintliche Anspriiche auf Authentizitit in einer glo-
balisierten und digitalisierten Welt einen neuen Status
bekommen haben: Das Internet ist allgegenwirtig
geworden, auf Wikipedia ist mehr Wissen zentralisiert
und zuginglich gemacht worden als jemals zuvor. Zu-
gleich vermehren sich Websites mit Falschbehauptun-
gen im Sekundentakt. Im Gemischtwarenladen des
Internets stehen Tatsachen im gleichen Regal wie die
Verschworungsfantasien weltfremder Trottel. Das hat
direkte Implikationen fiir den Film als Kunstform - und
ldngst nicht nur fiir den Dokumentarfilm.

gleichgiiltig, ob es sich um das handelt, was wir heute
einen Dokumentarfilm oder einen Spielfilm nennen.

Muss ein Dokumentarfilm
ein Dokumentarfilm sein?

Wiirden die Begriffe von Dokumentarfilm und Spielfilm

abgeschwicht, wiirde das also heissen, dass der Spiel-
film vorsichtiger mit vorgegebenen Realitdtsbeziigen
umgehen muss. Er miisste sich zu seiner eigenen Fik-
tionalitét verhalten. Schwichere Kategorien des Do-
kumentarischen und des Fiktionalen wiirden mogli-
cherweise aber auch eine Aufwertung
dokumentarischer Formen bedeuten.

Modern Times 1936, Charlie Chaplin

Was bedeutet es, dass der Inhalt eines Films jeder-
zeit einem Faktencheck unterzogen werden kann? Es
konnte bedeuten, dass Realitdtstreue im Film keinen Wert
mehr hat. Wer es genau wissen will, konnte ja selbst den
Browser starten und zu recherchieren beginnen. Eine sol-
che Haltung wiirde den Film aus jeglichem gesellschaftli-
chen Zusammenhang herauslésen. Der Film konnte sich
so auf radikale Weise seinem Kunstanspruch zuwenden und
tiber die Realitdt behaupten, was er will. und damit den erfolgreichsten Dokumentarfilm

Aber der Film ist ja viel mehr als blosse Kunst, deren  der Geschichte schuf. Oder man muss einen Skan-
Entfaltung es zu fordern gilt. Der Film ist Massenmedium  dal produziert haben wie eben die Macher:innen
und Propagandamittel (Adorno ldsst griissen) mit einer enor-  von Tiger King, um ins Bewusstsein der Offent-
men Suggestivkraft. Ihn als nur dsthetisches Phdnomen zu  lichkeit vorzudringen.
betrachten, wiirde heissen, ihm seine gesellschaftliche Rele- Der Dokumentarfilm ist seit seinen An-
vanz und Verantwortung abzusprechen. Es hiesse, in Abrede  fingen von #sthetischen Uberlegungen geprigt.
zu stellen, dass der Film nicht nur bereits vorhandene Sachver-  Dennoch wird er im Mainstream hdufig gering-
halte zeigt, sondern auch neue erschafft. Und gerade wenn er  geschitzt. Vielleicht wiirde sich das dndern,
neue Tatsachen schafft, muss das transparent machen. wenn er nicht nur darauf reduziert wiirde, wie

Darum macht es einen Unterschied, ob die Verfilmung genau er es mit der Wahrheit nimmt. Denn
des Antikriegsromans «Im Westen nichts Neues» den Verlauf — gerade das hat er noch nie getan. ]
des Ersten Weltkriegs auf plausible Art und Weise nacherzihlt

Es gibt zwar Oscars fiir dokumentarische Fil-
me, aber zu gefeierten Stars werden Dokumentar-
filmer:innen praktisch nie. Nur selten sind ihre Na-
men einer breiteren Offentlichkeit bekannt: Man

muss auf dem Gebiet des Dokumentarfilms schon
Ausserordentliches leisten, um es zur Bekanntheit
von Michael Moore zu bringen, der mit Fahrenheit
9/11 global rund 220 Millionen Dollar einspielte



FOKUS

Aber der Film ist viel
mehr als blosse

Kunst, deren Entfaltung
es zu férdcrn gilt.

Der Film ist Massen-
medium und Propaganda-
mittel (Adorno lasst

grussen) miit einer
enormen S ooestivkratft.

EOKI)2
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S.45 Dervermessene Mensch 2023, Lars Kraume

Die grausamen Volkermorde in der deutschen Kolonie Namibia zu Beginn des letzten Jahrhunderts werden in diesem Film
auf brisante Weise aufgearbeitet. Raubgut aus dem Land ist derweil noch immer im Berliner Stadtschloss zu sehen.
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ALL THE BEAUTY
AND THE BLOODSHED
von Laura Poitras

DER VERMESSENE
MENSCH
von Lars Kraume

MATTER OUT

OF PLACE

von Nikolaus Geyrhalter
+ Interview

A FORGOTTEN MAN
von Laurent Négre

NEZOUH
von Soudade Kaadan

THE MIES VAN DER ROHES
von Sabine Gisiger

LA LIGNE
von Ursula Meier

THE HAPPIEST MAN ALIVE
von Teona Strugar Mitevska
+ Interview

BECOMING GIULIA
von Laura Kaehr

FOUDRE
von Carmen Jaquier

o1

JE SUIS NOIRES
von Rachel M’Bon und
Juliana Fanjul

SAINT OMER
von Alice Diop

SISI & ICH
von Frauke Finsterwalder

THE WHALE
von Darren Aronofsky

TCHAIKOVSKY'S WIFE
von Kirill Serebrennikow

STREAMING

FLEISHMAN IS
IN TROUBLE
von Taffy Brodesser-Akner

FUNNY WOMAN
von Morwenna Banks

A THIN LINE
von Jakob und
Jonas Weydemann

HELLO TOMORROW
von Amit Bhalla
und Lucas Jansen

SHARPER
von Benjamin Caron
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VON LAURA POITRAS

ALL THE BEAUTY

AND THE

BLOODSHED

Nan Goldin ist Fotokiinstlerin und Kampferin im Namen
der Opfer der Opioid-Epidemie. Regisseurin Laura Poitras

liefert ein intimes Portrait.

KINO — «Mic check» - «Mic
check». Laura Poitras’ Film All the
Beauty and the Bloodshed beginnt
mit einem Anruf und Echo, einem
Moment der Versammlung, der St6-
rung, der Aktion: Eine Gruppe for-
miert sich, skandiert, protestiert mit
einem die-in, einem gemeinsamen
Auf-den-Boden-Legen-und-Totstel-
len in einem Museumsraum. Das

human microphone, das Skandieren
der von der Menge wiederholten
Parolen, tibernimmt die Kiinstlerin
Nan Goldin.

Esistder 10. Marz 2018, der
Tag, an dem das Engagement Nan
Goldins und vieler anderer Akti-
vist:innen der Fiirspracheorganisa-
tion P.A.LN. (Prescription Addiction
Intervention Now) wirkmichtig in

Réume vordringt: einen Fliigel des
New Yorker Metropolitan Museum

. of Art, der von der Milliardrsfami-

lie Sackler gestiftet worden war.
Und den Raum einer US-amerika-
nischen Offentlichkeit, die sich bis
dahin nicht wirklich dessen bewusst
werden wollte, dass die scheinbaren
Philanthrop:innen und die nach ih-
nen benannten Orte die prestige-
trachtigen Aushiangeschilder fiir ein
Unternehmen waren, das sein Geld
in den letzten 25 Jahren vor allem
mit dem aggressiv beworbenen und
verschriebenen Opioid OxyContin
gemacht hatte. Die Sacklers sind die
Familie hinter Purdue Pharma und
damit die Profiteure eines «Impe-
riums des Schmerzes», das auf
Schmerzlinderung versprechende
Medikamente gebaut ist.

Prestige zerstort

Goldins Intervention zielte strate-
gisch auf diese musealen Rdume, die
irgendwie auch ihre eigenen sind,
weil dort auch ihre Arbeiten ausge-
stellt werden. Ein gesellschaftliches
Detoxing muss mit einem Benen-
nen, Adressieren und Verklagen der
verantwortlichen Familie im Hinter-
grund einhergehen, so die Prémisse.
Denn mit den Sacklers hat die Gier,
die strukturelle Gewalt, die abhén-
gig machte und sterben liess, einen
Namen und Gesichter bekommen.
Hergestellt hat diese Sichtbarkeit
Goldins Angriff auf das symbolische
Kapital der Sacklers, das so strate-
gisch-philanthropisch vor das Blutig-
Reale geschoben worden war: Jede
Sackler-Plakette stand wie ein Sicht-
schutz vor Purdue Pharma, vor Oxy-
Contin. Goldin rief dazu auf, die
Plaketten abzureissen, die Namen
entfernen zu lassen.

In Laura Poitras’ All the
Beauty and the Bloodshed ist Gold-
ins Aktivismus eine in die unmittel-
bare Gegenwart reichende Fortset-
zung ihres Lebenswerks. Poitras’
Film ist ein Kiinstlerinnen- und Ak-
tivistinnenportraitfilm: Das sind
Genres mit Konventionen, denen




Laura Poitras’ Filme - auch vorher,
tiber Snowden, Wikileaks oder Fo-
rensic Architecture - nie génzlich
entkommen konnen. Vielleicht auch
nicht entkommen wollen, weil nicht
das Genrebiegen das Interesse von
Poitras ist.

Die Agenda im Zentrum

Ihre Sache ist eben die Sache selbst:
die Agenda der Agentinnen und Ak-
teure. Nan Goldin ist bei Laura Poi-
tras ein Mensch mit Geschichte und
Wunden. Und eine Aktivistin und
Agentur fiir ungesicherte Existen-
zen. Goldin, deren Sache, also
Kunst, immer die Exposition war,
die Ausstellung, das ungeschiitzte
Zeigen von sich und ihren peers in
der New Yorker Bowery seit Ende
der Siebziger, wird zugleich zum
Gegenstand und zum Medium des
Films, bringt in ihm die Themen,
Leben, Krisen - AIDS, Opioide, psy-
chische Gesundheit - zusammen;
Vernachldssigung, hédusliche Ge-
walt, Missbrauch, Ausbeutung. Aber
auch Widersténdigkeit, Eigensinn,
Emanzipation, Ekstase.

«The Ballad of Sexual Depen-
dency», die Ballade von der sexuel-
len Horigkeit, Goldins grosses, im-
mer moduliertes Foto-Dia-
Musik-Werk, war immer auch eine
Ballade von der physischen Abhén-
gigkeit. Aber auch wenn Nan
Goldin die Musik fiir Poitras’ Film
(mit-)zusammengestellt hat, der
Film wie von ihr mitkomponiert er-
scheint und selbst der Titel balla-
desk wirkt: Poitras’ Film soll, will
und kann keine Ballade sein. Nicht
alles kann sich reimen.

Und auch die Geschichte der
Opioidkrise will Poitras’ Film nicht
noch einmal singen, das liegt alles
vor, in Filmen und Serien wie Dope-
sick (2021) oder The Crime of the
Century (2021) und in den Biichern
und Reportagen dahinter, zuletzt
und zentral Patrick Radden Keefes

KINO

«Empire of Pain: The Secret History

of the Sackler Dynasty» (2021, auf

Deutsch 2022).
Keinen Reim gemacht

«All the beauty and the bloodshed».
Das, sagt der Titel, reimt sich sicher
nicht, aber es gehort alles zusam-
men, gehort alles zum Film und zu
Nan Goldin. Der Titel verfiihrt -
und gleichzeitig fiihrt er auch tiefer
in Goldins Biografie, in die Griinde
ihres Arbeitens. Er stammt aus den
psychiatrischen Begutachtungen
von Nan Goldins sieben Jahre élte-
rer Schwester Barbara, vor deren
Suizid mit 18 Jahren.

Das ist kein Twist, mehr ein
Stich der Erkenntnis in Poitras’
Film: dass hier alles dem fundamen-
talen Verlust, Leben und Leiden ab-
getrotzt ist. Und dass das am Grund

«Alles ist
hier dem
fundamentalen
Verlust,
Leben und
Leiden
abgetrotzt.»
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von Goldins Bilderarbeit liegt, am
Grund ihrer fotografischen Ethik:
Erfahrungen dokumentieren, gegen
das Verschweigen und Verneinen.
Familiengeheimnisse und Staatsge-
heimnisse, Nachrichtendienste und
Nachrichten aus beschédigten Le-
ben, sie sind nicht ein und dasselbe,
aber sie existieren eben nicht in vol-
lig getrennten Sphéren. Nan Goldins
Aktivismus gegen die narko-kapita-
listischen Kartelle, das Nachdenken
iiber die Bedingungen der Psychiat-
rie, tiber das Wegsperren, die Wei-
tergabe der Wunden, der Traumata,
ihre fotografische Praxis und Poetik,
sie gehoren zusammen, das macht
Poitras’ Film deutlich.

Auch in Zukunft

Das Zitat des Titels ist {ibrigens un-
vollstindig. Denn Nan Goldins
Schwester Barbara hatte in einem
Rorschachtest die Zukunft gesehen:
«The future and all the beauty and
the bloodshed», so heisst es im Pro-
tokoll. Wenn Goldins Arbeiten und
Poitras’ Arbeiten Rorschachtests
wiren, dann diirften wir in ihnen
auch nicht nur die Vergangenheit
sehen, diejenige queerer Gemein-
schaften, sozialer Protestbewegun-
gen, investigativer kiinstlerischer
Praktiken und zivilgesellschaftlicher
Interventionen.

Sondern auch eine Zukunft,
in der der Kampf weitergehen muss
und Mitstreiter:innen braucht, fiir
Gerechtigkeit und Rechenschatft, fiir
die Schonheit, gegen das Blutver-
giessen, ja, wenn es denn so einfach,
so eindeutig zu trennen wiére. Der
Kampf Nan Goldins als human mi-
crophone und Menschlichkeitskame-
ra jedenfalls geht weiter. Wir diirfen
uns Laura Poitras als Kombattantin
vorstellen. panielEschitter

START 27.04.2023 REGIE, KAMERA Laura Poitras SCHNITT Joe Bini, Amy Foote, Brian A. Kates MUSIK Soundwalk Collective
MIT Nan Goldin, David Armstrong (Archivaufnahmen) PRODUKTION Participant, Praxis Film, USA 2022 VERLEIH Filmcoopi
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Der vermessene Mensch 2023, Lars Kraume




KINO

VON LARS KRAUME

DER VERMESSENE

MENSCH

Es war héchste Zeit fiir diesen Film liber den deutschen
Genozid in Namibia. In Berliner Museen stapelt
sich derweil noch immer Raubgut aus der Kolonialzeit.

KINO — Irgendwo in Deutsch-
Siidwestafrika, Anfang des 20. Jahr-
hunderts: Eine Zwangsarbeiterin
sitzt in einer Hiitte und kocht die
Kopfe ihrer krepierten Mitmen-
schen aus. Sie zieht Haut, Fett und
Knorpel ab, bis nur noch der Sché-
delknochen {ibrigbleibt. Den wird
man in eine Kiste mit Sigemehl ste-
cken und nach Berlin spedieren, wo
er im Ethnologischen Museum ge-
zeigt werden soll. Zwei Deutsche
stehen daneben und schauen der
Frau bei ihrer grausigen Arbeit zu.
In diesem Bild gipfelt Lars
Kraumes neuer Film Der vermessene
Mensch. Die Szene ist fast nicht aus-
zuhalten, so aufgeladen ist sie. In
wenigen Sekunden offenbart sie die
ganze Barbarei des Kolonialismus
und die Verlogenheit der Wissen-
schaft noch dazu. Das ist schrecklich
anzusehen - aber genau richtig.
Richtig, weil der Film an Stel-
len wie dieser in schonungsloser
Grausamkeit vorfiihrt, was man sich

sonst lieber nicht ausmalt: Bis nach
Ausbruch des Ersten Weltkriegs war
der heutige Staat Namibia eine
Kolonie des Deutschen Reichs unter
Kaiser Willhelm II. Ab 1884 wurde
die lokale Bevolkerung unterdriickt
und bestohlen. Nach einem Auf-
stand der Herero und Nama Anfang
1904 beschloss das deutsche Militér
die Vernichtung dieser beiden Vol-
ker. Ungefdhr 70 000 Menschen
wurden ermordet.

In diesem historischen Kon-
text spielt Der vermessene Mensch.
Protagonist ist der junge Ethnologe
Alexander Hoffmann. Der zweifelt
zunichst noch an den Rassentheo-
rien seines Professors. Wahrend
einer ausgedehnten Forschungsreise
wird er seine Ideale jedoch fahren
lassen. Hoffmann wird schweigen-
der Zeuge militarischer Graueltaten
und macht sich schliesslich selbst
schuldig. Er dringt in eine Grab-
stadte ein, stichlt Kunstschétze und
schindet gar zwei Leichen, um
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deren Schidel nach Hause zu schi-
cken. Im Interesse der Wissenschaft,
versteht sich.

Dass Regisseur und Dreh-
buchautor Lars Kraume damit die
Geschichte eines naiven Mitldufers
erzéhlt, der unversehens zum Téter
mutiert, ist in erzéhlerischer Hin-
sicht verstindlich. Der Film braucht
einen Sympathietrdger, der das
Publikum in das Thema einfiihrt,
eine Figur, an der sich die Konflikte
zeigen lassen: Hier spielen die Wis-
senschaft gegen die Politik und der
Anstand gegen die Menschlichkeit.

In politischer Hinsicht ist die-
se erzahlerische Ausgangslage ent-
tauschend, weil Hoffmann zu sehr
Held bleibt. Es kann der Eindruck
entstehen, dass der junge Forscher
keine Wahl gehabt hitte.

Der Film hitte hier deutlicher
machen konnen: Auch er ist ein Ver-
brecher, und dafiir gibt es keine Ent-
schuldigung. Der vermessene
Mensch hitte eine grosse Anklage
werden konnen, begniigt sich aber
damit, Indizien zu sammeln. Das ist
schade, weil der Film so unter sei-
nem Potenzial bleibt. Es heisst aber
nicht, dass er schlecht ware.

Im Betliner Schloss, dem wie-
deraufgebauten Wohnsitz Wil-
helms II., befindet sich heute just
jenes Ethnologische Museum, das
in Kraumes Film so fleissig mit Men-
schenschiddeln und gestohlenen
Kunstschétzen beliefert wird. Dieses
und andere deutsche Museen weh-
ren sich zum Teil hartndckig dage-
gen, diese Giiter zurtickzugeben.

Der vermessene Mensch
liefert die Geschichte eines Einzel-
falls, der uns das enorme Ausmass
der europédischen Kolonialverbre-
chen erahnen ldsst. Es ist darum zu
hoffen, dass moglichst viele Men-
schen diesen sehen werden und dass
viele weitere solche Filme folgen
werden. Damit sich an dieser be-
schamenden Situation endlich etwas
dndert. oliver Camenzind

START 23.03.23 REGIE Lars Kraume BUCH Lars Kraume DARSTELLER:IN (ROLLE) Leonard Scheicher (Alexander Hoffmann),
Girley Charlene Jazama (Kezia Kunouje Kambazembi), Peter Simonischek (Professor von Waldstatten) KAMERA Jens Harant
SCHNITT Peter R. Adam PRODUKTION zero one film, D 2023 VERLEIH Pathé Films
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VON NIKOLAUS GEYRHALTER

MATTER OUT OF
PLACE

Dieser 6sterreichische Dokumentarfilm blickt dorthin,
wo wir selten hinschauen: Er beobachtet das globale
Abarbeiten der Miillberge, die wir tagtéaglich produzieren.

KINO — Moglichst rasch wollen
wir uns von ihm trennen, und oft
fallt uns seine Trennung schwer.
Was mit ihm danach passiert, wis-
sen wir nicht so genau. Aber wir
sind froh, dass sich Andere um ihn
kiimmern. Und der ndchste wird
nicht lange auf sich warten lassen.
Dokus tiber unseren Miill haben
wir vielleicht auch schon gesehen;
bestimmt wissen wir, dass er nicht
nur bei uns ein bedeutender Wirt-
schaftszweig ist. Der Osterreicher
Nikolaus Geyrhalter zeigt in Matter
Out of Place das globale Geschift
mit der Abfallverarbeitung noch-
mals von einer neuen Seite.

Sein Dokumentarfilm be-
ginnt mit dem idyllischen Bild eines
schmalen Stausees in winterlicher
Umgebung. Auf die Drohnenauf-
nahmen folgt diese Ansicht: Ein
Meer von Abfall schwimmt vor uns
auf der Seeoberflache. Nach diesem
Prolog mit iibriggelassenem Miill
- woher auch immer er stammen

mag in dieser menschenleeren
Landschaft -, einem Schwarzbild
und dem Filmtitel sitzen wir einem
Bagger gegeniiber, der auf einem
Feld vor Agglo-Hintergrund steht.
Die Baggerschaufel setzt sich in Be-
wegung. Mit jeder entleerten
Ladung bringt sie andersartiges Ab-
fallmaterial an die Oberfliche.
Zwei Minner, offenbar bei der Ar-
beit, kommentieren dieses auf
Schweizerdeutsch. Wir erfahren
zwar nicht, wo wir uns genau be-
finden - nur, dass hier bis 1976 und
bis zum Bau der KVA «landfill» be-
trieben wurde. Dennoch soll das
kontaminierte Feld danach land-
wirtschaftlich genutzt worden sein,
beispielsweise fiir Kartoffelanbau.

Matter Out of Place ist kein
Schweizer Film, passt aber sehr gut
in das hiesige Kino. Denn spiter ist
auch die verschneite Bettmeralp
Schauplatz. Hier wird Abfall in bun-
ten Sdcken gesammelt oder, wie es
sich ldngst gehort, getrennt, wofiir

extra Behilter sowie unmotorisier-
te Schlitten zum Einsatz kommen.
Dass der Miillwagen inzwischen
nicht mehr an der Gondel hangend
ins Tal transportiert wird, sondern
der leichtere und weit weniger
sperrige Container befestigt wird
und durch das friedlich wirkende
Wallis schwebt, verrit Geyrhalter
anderswo.

Kontrastiert werden die Bil-
der der hier vertrauten Orte und
ihrer uns wenig bekannten Miill-
Aktivitdten mit jenen von hindisch
vollzogener Abfallarbeit im nepale-
sischen Kathmandu oder der minu-

‘tiosen Abfallsuche nach dem Bur-

ning-Man-Festival in der Wiiste
Nevadas. Damit endet dann auch
der Film. Er zeigt. Er fiihrt keine
Zahlen und Fakten vor. Solche
kann man ohnehin googeln, und sie
verdndern sich rasch, so Geyrhal-
ter. Auch verzichtet er auf eine er-
klarende Kommentarstimme oder
dramatisierende Musik.

Matter Out of Place ist des-
halb so sehenswert, weil der aus der
Fotografie kommende Filmema-
cher mit beeindruckenden Einstel-
lungen verfahrt und mit assoziati-
ven, aber nie aufgeregten Schnitten
zwischen den Einstellungen, die
Zeit zum Schauen lassen. Antwor-
ten gibt es keine, weil das Abfall-
phidnomen unendlich gross ist.
Dennoch miindet Matter Out of Pla-
ce nicht in absoluter Ohnmacht,
werden hier doch auch verschie-
denste Losungsansitze sichtbar.
Die abermals notwendige Reduk-
tion der Abfallproduktion liegt aber
ganz bei uns. Geyrhalter vermittelt
das still und unaufgeregt. Er macht
das derart gut, dass es mitunter ein
wahrer Genuss ist, den von Men-
schen entwickelten Maschinen da-
bei zuzuschauen, wie sie Sperrgut
langsam, aber stetig zermalmen
und verschlucken. Aus der Welt ge-
schafft ist er aber nie, der Mull.

Jacqueline Maurer

START 23.03.2023 REGIE, KAMERA Nikolaus Geyrhalter SCHNITT Samira Ghahremani PRODUKTION Nikolaus Geyrhalter
Filmproduktion, AT 2022 DAUER 105 Min. VERLEIH Frenetic Films
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NIKOLAUS GEYRHALTER, REGISSEUR r8 Matter Out of Place dokumentiert die weltweite

VON MATTER OUT OF PLACE

«Kino hat
mit Handwerk
zu tun. Kino

verdient gute
Bilder»

re Sie prdsentieren eine globale Geschichte der Abfall-
sammlung und -verarbeitung. Wie kénnen wir uns
die Arbeit am Projekt vorstellen?
Ich habe das Gefiihl, dass die meisten Menschen
sich {iber die Aufmerksamkeit und das Interesse
fiir ihre Arbeit, der sie nachgehen, freuen. Als klei-
nes Filmteam mit vier, fiinf Leuten arbeiten wir
sehr niederschwellig. Wir schaffen keinen Abstand:
Wir werden immer schnell Teil des Orts. Beim Fil-
men, oft mit Standbildern, sage ich den Anwesen-
den, dass wir hier ein theaterhaftes Spektakel
schaffen, sie sich quasi in einem Biihnenbild
befinden. Manche nehmen das ernst. Meistens dre-
he ich auch Interviews, wobei diesmal irgendwann
klar war, dass sie keinen Mehrwert bringen. An-
ders war das etwa bei Die bauliche Massnahme
tiber den Brenner, da es sich um einen abgeschlos-
senen Ort mit lokalen Menschen und ihrem eige-
nen Horizont handelte. Beim Thema Miill hinge-
gen erwartet das Publikum ganz grosse Aussagen,
weil es viel grossere Fragen und grossere Bilder im
Kopf hat. Deshalb wire es ihnen gegeniiber unfair,
sie im Film sprechen zu lassen, da sie nie befriedi-
gende Antworten liefern kénnten.

Performance des Abfalls, vollzogen durch das Zu-
sammenspiel von Menschen und Maschinen und in
Ihrem Film ohne Zahlen, Filmmusik und Kommen-
tarstimme. Wie viel ist inszeniert?

Sobald man an einem Ort ist, verdndert sich alles
und man beginnt die Arbeit immer wieder riick-
gingig zu machen. Denn durch die Kamera ent-
steht Irritation, die man wieder abflauen lassen
muss. Dies passiert durch unser unterschwelliges
Auftreten. Nach ein, zwei Tagen ist die Scheu weg.
Das geht eigentlich recht schnell. Zeit ist hier der
Schliissel. Manchmal delegiere ich Arbeiten oder
Leitfadeninterviews an meine Assistentin oder an
die Dolmetscherin. So entsteht eine ganz gute Ar-
beitstrennung, denn ich werde manchmal nur als"
Kameramann wahrgenommen und kann dann
ganz konzentriert arbeiten.

Was war fiir Sie iiberraschend und lehrreich bei der
Realisierung des Films, der zeigt und sich nicht be-
miiht, zu belehren? i

Es gab und gibt keine Uberraschung, keine Er-
kenntnis, sondern eine erzwungene Resignation.
Aber das ist normal: Wenn man sich fiir ein Thema
interessiert, wird man ungefahr das finden, was
man finden muss. Und das war bei mir viel Miill,
tiberall Miill. Das ist insgesamt ein langer Prozess.
Man arbeitet sich so sehr ein, dass kein Aha-Effekt
mehr entsteht. Geblieben ist mir der Film. Der ist
nun abgehakt. Ab heute interessiere ich mich nicht
mehr fiir Miill, sondern fiir ein anderes Thema.

Und worum dreht sich Ihr ndchstes Filmprojekt, wo-
fiir Sie bestimmt wieder viel reisen?

Um Schnee. Wir gehen hierfiir spielerisch vom Ge-
danken aus, dass es davon fiir kiinftige Generatio-
nen weniger gibt. Bald fliegen wir nach Japan und
filmen in einer Schneepflugfabrik, welche die Fixe-
rin vor Ort ausfindig gemacht hat. Auch werden
wir eine bereits bekannte, frei gefréste Strasse mit
sechs Meter hohen Schneewidnden filmen. Viel-
leicht werden wir nach den zwei Wochen ganz an-
dere Dinge gedreht haben als angedacht und ein
Thema daraus entwickelt haben. Daran arbeiten
wir. Berufliche Reisen sind nie ein Genuss; inzwi-
schen gefillt es mir zuhause in Wien am besten.
INTERVIEW Jacqueline Maurer
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VON LAURENT NEGRE

A FORGOTTEN MAN

Im Mai 1945 kehrt Botschafter Heinrich Zwygart aus
Berlin nach Bern zuriick. Ein Film tiber Schuldgefiihle,
der zum klaustophobischen Psychodrama wird.

KINO — Wie es sich anfiihle, wie-
der in der Schweiz zu sein, mochte
der Chauffeur von seinem Fahrgast
wissen. Der Mann auf der Riickbank
gibt keine Antwort. Vielleicht weiss
er es nicht. Wahrscheinlich aber
mochte er nur nicht dariiber spre-
chen. Stattdessen nimmt er, kurz be-
vor er in Bern sein herrschaftliches
Haus betritt, einen tiefen Schluck
aus dem Flachmann.

Seine Riickkehr kommt fiir
die Familie iiberraschend. Nie-
mand hat damit gerechnet, dass
Heinrich Zwygart wenige Tage
nach Kriegsende seinen Posten als
Schweizer Botschafter in Deutsch-
land verlassen und ins idyllische
Bern zuriickkommen wiirde. Man
ist sich fremd geworden. Die Ehe-
frau Clara bemiiht sich um den
Heimkehrer, die mittlerweile er-
wachsene Tochter Héléne prasen-
tiert ihren Freund und moéchte zum
Studium nach London, und der ei-
gene, alte Vater triagt nach wie vor

seine Soldatenuniform und verehrt
General Guisan.

Inspiriert von dem 1991 ur-
aufgefiihrten Stiick «Der Gesandte»
von Thomas Hiirlimann erzéhlt Lau-
rent Negre in A Forgotten Man an-
hand der Figur des Heinrich Zwygart
von jenen Wochen nach Kriegsende,
in denen das Verhéltnis der Schweiz
zum «Dritten Reich» zurechtge-
riickt und die politischen Weichen
fiir die Zukunft neu gestellt wurden.

«Weisst du, was man in Berlin
tiber uns gesagt hat?», fragt Zwygart
den ihn besuchenden Bundesrat, der
seine Nachkriegskarriere unterstiit-
zen soll. «Die Schweizer arbeiten
sechs Tage die Woche fiir Hitler. Am
siebten Tag beten sie fiir den Sieg
der Alliierten.» Das ist nicht nur die
zitatreife Formulierung eines Man-
nes von der diplomatischen Front,
der trocken davon berichtet, wie
er - anders als der echte Schweizer
Botschafter Hans Frolicher - Hitler
personlich in Berchtesgaden fragen

durfte, was ihn an der Macht faszi-
niere. Es ist vor allem die Einschét-
zung eines Mannes, der jahrelang
die finanziellen Interessen von
Kriegsgewinnlern und politischen
Opportunisten vertrat.

A Forgotten Man ist ein Film
iiber jene personliche Schuld, die
Zwygart in Form wiederkehrender
Halluzinationen verfolgt: Zwygart
hitte Maurice Bavaud, der 1938 in
Miinchen ein Attentat auf Hitler
plante, das Leben retten konnen.
Das ist seine eigentliche Schuld, die
den Investigativjournalisten als Sta-
chel im Gewissen befeuert. Diese
Schuld iiberschattet jedes Wortge-
pldnkel tiber Geld und Politik, ob
mit der Familie oder dem mit den
Nazis sympathisierenden falschen
Freund. Deshalb erzéihlt A Forgotten
Man entgegen seinem Titel weniger
von einem Mann, der von der poli-
tischen Macht schnellstmoglich ver-
gessen werden will. Und auch nicht
vom «vergessenen» Maurice Ba-
vaud, sondern von einem Mann mit
Vergangenheit, der diese nicht ver-
gessen kann,

Diese Perspektive reduziert
jedoch zwangslaufig die umstrittene
Haltung der Schweiz gegeniiber Na-
zideutschland auf die eines einzel-
nen, schuldbeladenen Représentan-
ten. In den gestochen scharfen
Schwarzweissbildern und im kunst-
voll fotografierten Chiaroscuro von
Kameramann Diego Dussuel sucht
Bavaud als Geist der Vergangenheit
den Verfolgten heim. In diesen Sze-
nen verdichtet sich A Forgotten Man
zusehends zum klaustrophobischen
Psychodrama.

«Die Schweiz beendet den
Krieg auf der Siegerseite», meint
Zwygart, als er ein Fest fiir die Ame-
rikaner vorschlidgt - als Eintritts-
karte in den Bundesrat. Doch wen
interessieren noch Zwygarts Pléane
und geheime Dokumente? Sicher
nicht jene, die langst neue Allianzen
geschmiedet haben. Michael Pekler

START 30.03.2023 REGIE, BUCH Laurent Négre KAMERA Diego Dussuel SCHNITT Stefan Kalin DARSTELLER:IN (ROLLE)
Michael Neuenschwander (Heinrich Zwygart), Manuela Biedermann (Clara), Clea Eden (Héléne), Yann Philipona (Nicolas),
Peter Wyssbrod (Vater) PRODUKTION Bord Cadre Films, Sovereign Films, CH, GB 2022 DAUER 88 Min. VERLEIH Xenix
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KINO «Gibt es einen syrischen
Film, in dem keiner stirbt?», fragt
der Nachbarsjunge die 14-jahrige
Zeina, und die syrisch-franzosische
Regisseurin Soudade Kaadan tiber-
setzt diese Frage in ihrem zweiten
Spielfilm Nezouh durchaus gewoh-
nungsbediirftig. Denn obwohl ihr
Film inmitten des Krieges in Da-
maskus angesiedelt ist, entscheidet
sie sich fiir einen bewusst leichten,
fast marchenhaften Zugang. Ihr
Film berichtet von einer Emanzipa-
tion aus traditionellen, patriarcha-
len Familienstrukturen.

Die vertraumte Zeina ver-
bleibt als eine der Wenigen in den
Triimmern der zerbombten Stadt,
weil ihr sturer Vater auf keinen Fall
zum Fliichtling werden will. Uber-
zeichnet steht er fiir fehlgeleiteten
Mannerstolz und fiir die Penetranz,
mit der Traditionen aufrechterhal-
ten werden, selbst wenn sie vollig
absurd scheinen. So besteht er dar-
auf, die zerschossenen Stellen in der

VON SOUDADE KAADAN

NEZOUH

KINO

Hauswand mit Tiichern zuzude-
cken, damit niemand die Frauen in
seinem Haus sehen kann.

Zusammen mit ihm und ihrer
sich zunehmend gegen den Vater
auflehnenden Mutter versucht Zei-
na ein Stiick Normalitit aufrechtzu-
erhalten, wahrend das Haus um sie
im wahrsten Sinne des Wortes zu-
sammenfillt. Sie lernt den siissen
Amer kennen und trdumt mit ihm
heimlich auf den néchtlichen
Diéchern der Stadt vom Meer und
von einem freien Leben. Trotzdem
soll sie verheiratet werden. Die Si-
tuation scheint ausweglos, bis ihre
Mutter eines Tages genug hat und’
mit der Tochter nach einem anderen
Leben sucht.

Ein komd&diantischer, gender-
politischer Coming-of-Age-Film im
Krieg? Es gibt wohl zwei Arten, sich
dieser ungewohnlichen Mischung zu
nihern. Einmal konnte man dem Film
sein Bemithen um Warme und Leich-
tigkeit zugutehalten, schliesslich

Im zerschossenen Damaskus entwickelt sich
eine romantische Coming-of-Age-Geschichte.
Ein Marchen zu Kriegszeiten, das an seinem
Vorhaben scheitert.
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ermoglicht der Ansatz einen hoff-
nungsvollen und stellenweise huma-
nistischen Blick auf die Existenzen
jener, die seit Jahren im medialen
Diskurs als sogenannte «Fliichtlin-
ge» abgehandelt werden. Kaadan
entscheidet sich bewusst fiir eine
positive Wendung, in der das Fliehen
alternativlos und Zwischenmensch-
lichkeit keine Frage des Mitleids ist.
Im grosstmoglichen Albtraum fin-
det sie ein wenig Licht fiir eine bes-
sere Zukunft.

Gleichzeitig muten die nach
asthetischer Harmonie lechzenden,
poetischen Bilder von metaphori-
schen Lochern in der Hausfassade
problematisch an. Man denkt an
Guillaume Apollinaires fragwiirdige
Zeilen, in denen er ein abstiirzendes
Flugzeug mit Sternschnuppen ver-
glich. Tatsichlich begreift Nezouh
das mit aufwendigen Spezialeffek-
ten von Bomben zerlegte Haus als
grosses Bild fiir sich 6ffnende Mog-
lichkeiten, aus den erstickenden
Systemen auszubrechen. Licht
dringt durch die Risse und Krater.
Die Kamera schwebt durch die
Triimmer, alles wirkt erschreckend
harmlos. Die Emanzipation stiilpt
sich tiber die Wirklichkeit, statt aus
ihr hervorzugehen.

Von Roberto Rossellinis Ger-
mania anno zero bis zu Christine
Nostlingers Maikéfer flieg! hat es
spannendere Auseinandersetzun-
gen mit der Perspektive Heranwach-
sender auf Kriege gegeben. Am
starksten ist dieser Film, wenn der
Vater heimlich merkt, dass sein eige-
nes Mannerbild in dieser Situation
nichts bringt. Dann fegt der Wind
die aufgehédngten Tiicher weg und
er muss mit ansehen, wie seine
Liebsten ihn verlassen. Ob man in
Nezouh sonst etwas Utopisches
oder etwas Ignorantes sieht, liegt
wohlim Auge der Betrachter:innen.
Ein guter Film ist Nezouh aber nicht.
Patrick Holzapfel

START 13.04.2023 REGIE, BUCH Soudade Kaadan KAMERA Burak Kanbir SCHNITT Soudade Kaadan, Nelly Quettier
DARSTELLER:IN (ROLLE) Hala Zein (Zeina), Kinda Alloush (Hala), Samir al-Masri (Montaz) PRODUKTION Berkeley Media Group,
KAF Production u.a., SYR 2022 DAUER 103 Min. VERLEIH Trigon
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KINO —— «Dazu muss ich frei wer-
den und stark», soll Ada ihrem
Mann Ludwig Mies van der Rohe
geschrieben haben, als der beriihm-
te Architekt schon ldngst Anderes
im Kopf hatte. Frei und stark miisse
sie werden, um dem davongezoge-
nen Gatten jenen notigen Spiel-
raum zu lassen, den ein kreatives
Genie nun einmal brauche, und um
selbst nicht allzu sehr unter der von
ihm {ibrig gelassenen Einsamkeit zu
leiden. In ihrem Nachlass hat man
Adas Notizen gefunden, Korres-
pondenzen und einen Abschieds-
brief, der verrit, dass sie sehr gelit-
ten hat. So sehr, dass sie Suizid in
Betracht zog.

Hauptfigur in Sabine Gisi-
gers neuem Dokumentarfilm ist
Ludwigs und Adas Tochter, Georgia
van der Rohe, die der Nachwelt eine
Autobiografie hinterlassen hat. Die-
se inspirierte Gisiger zum Film.
Georgias Leben ldsst sich ndmlich
nicht nur schriftlich, sondern auch

VON SABINE GISIGER

KRITIK

gut in Bildern erzéhlen, weil es sich
im Brennpunkt der Geschichte ab-
spielte: Die Bildung der 1914 gebo-
renen Georgia war durch die mo-
dernistischen Bewegungen der
Zwanzigerjahre geprigt. Nicht so
sehr durch das Bauhaus, den Ort
des kreativen Schaffens ihres Va-
ters, sondern mehr noch durch den
Expressionismus, die neue Korper-
kultur und besonders den Aus-
druckstanz, den sie bei der Ikone
des New German Dance, Mary Wig-
man, lernte.

In Gisigers Film erzéhlt uns
die Schauspielerin Katharina Thal-
bach diese Geschichte, indem sie in
die Rolle einer élteren Georgia
schliipft, um im fiktionalisierten Ge-
sprach auf ihr Leben zuriickzubli-
cken. Diese Art der Nacherzidhlung
ist nicht unbedingt verbreitet - mit
ihr platziert sich der Film zwischen
Re-enactment und Imagination,
Vergegenwirtigung und Verfrem-
dung. Auf die Gefahr hin, dass sich

THE MIES VAN DER

ROHES

Berihmte Manner, gestitzt durch Frauen, von denen
man selten hort. Hier gehért der Film Ada und Georgia
Mies van der Rohe.

Zuschauende mehr mit Thalbachs
Reimagination beschéftigen als mit
den komplexen zwischenmenschli-
chen Beziehungen in Georgia van
der Rohes Leben.

So viel ldsst sich aus der In-
szenierung aber ablesen: Georgia
scheint viel iibrig gehabt zu haben
fiir ihren Vater, was erstaunt, da sie
nie ein inniges Verhéltnis zu ihm
hatte. Ludwig Mies van der Rohe
mag Mitbegriinder der modernen
Architektur gewesen sein - seinen
drei Kindern hat er wenig von sich
gegeben. Auch als er wenige Jahre
nach der Machtergreifung der Nazis
nach Chicago emigrierte, blieben
die Frauen zuriick. Zu den ihn un-
terstiitzenden Frauen gehorte auch
Geschéiftspartnerin Lilly Reich, de-
ren Beteiligung an Entwiirfen heute
selten erwédhnt wird und wenig er-
kundet ist.

Wie alle anderen Frauen er-
scheint aber auch Reich gelegentlich
opportunistisch. Selbst mit den Na-
tionalsozialisten haben sich ausser
Mutter Ada anscheinend alle ein
Stiick weit arrangieren kdnnen, so-
lange sie ihrer kreativen Arbeit
nachgehen durften. Es gehort zu
den Stiarken von The Mies van der
Rohes, dass diese Komplexitét der
Biografien erhalten blieb: Kein
Frauen-Power-Motivations-Strom,
auch wenn ein so ambivalenter und
auch liebloser Mann wie Ludwig
Mies van der Rohe den richtigen
Rahmen dafiir geliefert hitte. Son-
dern Zweifel und Uneindeutigkeit.
So viel Uneindeutigkeit, dass man
zum Schluss der 82 Minuten nicht
sicher ist, ob man darin nun auch
Georgia van der Rohe begegnet
ist. Aber so ist es oft mit erzihlter
Geschichte. selinaHangartner

START 02.03.2023 REGIE, BUCH Sabine Gisiger KAMERA Helena Vagniéres, Christine Munz SCHNITT Barbara Weber
DARSTELLER:IN (ROLLE) Katharina Thalbach (Georgia an der Rohe), Rebekka Burckhardt (Filmemacherin), Anna Thalbach (Georgia
van der Rohe jung), Ingo Ospelt (TV-Journalist) PRODUKTION Dschoint Ventschr, SRF, CH 2023 DAUER 82 Min. VERLEIH Filmcoopi



KINO

VON URSULA MEIER

LA LIGNE

Wir begegnen einer Familie, die auseinanderbricht oder
eher: in Stiicke geschlagen wird. Ein Film Gber Grenzen,

die es erst auszuloten gilt.

KINO — Erst sind es nur Gegen-
stande, die an der Wand des Wohn-
zimmers zerschellen. Dann, als die
Kamera sich in Zeitlupe dem Raum
zuwendet, sehen wir Margaret (Sté-
phanie Blanchoud), die sich vom
Stiefvater und Schwager losreisst,
um ein weiteres Mal auf ihre Mutter
Christina (Valeria Bruni Tedeschi)
loszugehen. Bevor die Manner sie
endgiiltig vor die Tiir zerren und der
Polizei iiberlassen kénnen, erwischt
es die Mutter, die mit dem Kopf auf
den Fliigel knallt.

Fiir die Justiz ist das, was
folgt, eindeutig. Margaret wird per
gerichtlicher Anordnung untersagt,
sich der Mutter und dem Haus der
Familie auf weniger als 100 Meter
zu ndhern.

Dem Gesetz nach ist die
100-Meter-Linie, die Margarets
Schwester Marion (Elli Spagnolo)
mit einem blauen Pinsel auf Gras,
Asphalt und mit Andeutung sogar
in den Fluss pinselt, eine finale

Grenze. Fiir die Familie ist die Linie
keine feste Grosse, sondern eine
Grenze, die stindig neu ausgehan-
delt wird. In Konflikten, Uberein-
kiinften, mit Gewalt und mit Liebe,
die immer schmerzhaft nah beiein-
ander liegen.

So ist die blaue Linie kein
Schlussstrich, und die Frau, die ent-
lang dieser Linie um das Haus der
Familie schleicht, kein lauernder
Wolf, sondern mehr ein treuer,
wenngleich aggressiver Hund, der
darauf wartet, wieder hineingerufen
zu werden.

Auch strukturell ist La Ligne
ganzlich um das Innen und Aussen
organisiert. Durch Margarets Au-
gen sehen wir zunéchst das weit
entfernte, nie ganz einsehbare
Haus. Manchmal scheint es triige-
risch nah, doch die Linie bleibt. Im
Inneren gibt sich die Mutter Miihe,
die T6chter, besonders die Tochter
vor dem Haus, zu ignorieren und
sich auf ihr eigenes Leiden und den
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etwa 20 Jahre jiingeren Lover zu
konzentrieren.

Marion und Louise (India
Hair), die Tochter, die noch in der
Néhe der Mutter verbleiben, wan-
deln iiber die Graben in der Familie.
Marion hingt als Jiingste zwischen
der aufrichtigen Liebe zu ihrer
Schwester und der verpflichtenden
Liebe zur Mutter fest, Louise ver-
sucht, zwischen dem Innen und Aus-
sen zu wandeln, zu verstehen und
zu schlichten. Innen liegt der
Schmerz der Mutter, die durch den
Gewaltausbruch ihr rechtsseitiges
Gehor und damit ihre Karriere als
Konzertpianistin verlor, aussen das
Gift, das sie in jeder Szene ver-
spritzt.

Als die Mutter den Fliigel
weggibt, der jiingsten Tochter damit
die Moglichkeit zur Gesangsbeglei-
tung nimmt, ist die grosse Schwester
wieder zur Stelle. Sie klemmt die
Gitarre, das letzte Besitzstiick, das
sie aus der Garage des Hauses mit-
nehmen durfte, unter den Arm und
begleitet frierend vor der Linie den
Gesang der Schwester. Die rollt ein
Kabel fiir den Verstirker aus und
singtin Richtung der Berge von Gott
und Erlésung. La Ligne ist ein Film
der Versohnung. Ein Film {iber das,
was um Narzissmus und Zerriittung
entlang der zum Schutz gezogenen
Linie zu einer Familie zusammen-
wichst. KarstenMunt

START 23.02.2023 REGIE Ursula Meier BUCH Stéphanie Blanchoud, Antoine Jaccoud, Ursula Meier KAMERA Agnés Godard
SCHNITT Nelly Quettier DARSTELLER:IN (ROLLE) Stéphanie Blanchoud (Margaret), Valeria Brundi Tedeschi (Christina), Elli Spagnolo
(Marion) PRODUKTION Bandita Films, Les Films de Pierre, Arte France Cinema, RTS, CH 2023 DAUER 101 Min. VERLEIH Filmcoopi
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VON TEONA STRUGAR MITEVSKA

THE HAPPIEST MAN
IN THE WORLD

Beim Speed-Dating wartet die Vergangenheit auf
Asja. Dann wird die skurille Satire zum abgriindigen

Psychodrama.

KINO — Minutenlang folgt die Ka-
mera einer Frau in Sarajevo, beglei-
tet sie in orientierungslos driangeln-
der Nidhe wie ein dngstliches,
anhidngliches Kind. Durch die Stadt
und hinein in einen Hotelkomplex
im brutalistischen Betonstil der
Tito-Jahre. Es ist der Anfang einer
schmerzhaften Reise in die Vergan-
genheit, aber die Frau, die sie an-
tritt, ahnt noch nichts davon.

Die Kamera haftet derart eng
an ihrem blassgriin gebliimten
Kleid, dass sie jeweils nur in Aus-
schnitten erscheint: Ellbogen, Schul-
ter, Nacken. Die wenigen Totalen
sind so gefilmt, dass ihr Gesicht im
Verborgenen bleibt. Diese zogerli-
che Anndherung im Zwielicht von
Nihe und Distanz endet bei einer
blonden Mittvierzigerin mit melan-
cholisch-tiefgriindigem Blick und
nimmt damit visuell den dramatur-
gischen Verlauf vorweg. Wie Asja
aussieht, weiss man jetzt, aber wer
sie ist und was sie hierher gefiihrt

hat, zu einem Speed-Dating-Tag fiir
(heterosexuelle) Singles, gilt es erst
noch herauszufinden.

Zwei freundliche Damen in
Leopardmusterkleidern nehmen
Asja in Empfang und geleiten sie in
einen Saal, der, wie die anderen
Hotelrdume auch, nach Schweizer
Stadten benannt ist. Offenbar soll
das eine neutrale Umgebung sugge-
rieren, in der Menschen unter-
schiedlicher Herkunft einander be-
gegnen konnen. Jeweils ein Mann
und eine Frau sitzen sich im «Salon
Ziirich» an kleinen Tischen gegen-
tiber, alle in purpurfarbene Kittel
gehiillt.

Zoran, ebenfalls Mitte 40,
hager, durchdringender Blick, fallt
von Beginn an aus der Reihe. Sein
Hemd trigt er (nach-)lédssig tiber der
Hose, den Kittel kniipft er nicht zu.
Bei den Fragen, die im monotonen
Squid Game-Tonfall aus dem Laut-
sprecher dringen und die man sich
gegenseitig beantworten soll, zuckt

ein sarkastisches Lacheln durch sein
Gesicht, wihrend er die Augen un-
verwandt auf Asja gerichtet hélt.
Was wie eine harmlos skurri-
le Satire beginnt, gleitet in ein ab-
griindiges Psychodrama hinein. Auf
die immer personlicheren Fragen
nach Lieblingsfarbe, Musik, Sex,
Religion antwortet Zoran achselzu-
ckend lapidar. Sein Lieblingssénger:
Kurt Cobain. Schon oft habe er da-
ran gedacht, sich umzubringen. Und
als Asja auf die Frage nach ihrer
schlimmsten Kindheitserinnerung
erzéhlt, wie sie einst von Anderen
gehénselt wurde, springt Zoran auf
und briillt: «Warum liigst du?»
Jetzt ist klar, dass die beiden
einander nicht zufillig begegnet
sind. Etwas in ihrer Vergangenheit
verbindet und trennt sie. Bis zu je-
nem narrativen Kipppunkt, an dem
Zorah Asja offenbart, wer er ist, ent-
faltet das von der mazedonischen
Regisseurin Mitevska aus lauernder
Nihe heraus inszenierte Kammer-
spiel einen faszinierenden Sog. Jele-
na Kordi¢ Kuret und Adnan
Omerovié brillieren in den Rollen
der verletzlich-misstrauischen Asja,
die sich nach einem spéten Familien-
gliick sehnt, und des sich rebellisch-
mértyrerhaft gerierenden Zoran,
der doch vor allem Vergebung sucht.
Ab dem Moment jedoch, an
dem die Wahrheit ans Licht riickt
und Asja die anderen Paare in die
Rolle einer moralischen Jury dréingt,
verfliichtigt sich der Reiz des Un-
gewissen. Eine plakative Symbolik
bemachtigt sich des Streifens, der
ein Urteil zwar dem Publikum {iber-
ldsst, aber seine Argumente allzu
deutlich auf der Leinwand platziert.
Gegen Ende tanzt Asja dann ohne
Schuhe auf einer Party fiir Minder-
jéhrige, als konnte sie so fiir einen
Moment ihre Jugend wiederfinden,
deren sie 30 Jahre zuvor wihrend
der Belagerung Sarajevos im Bos-
nienkrieg beraubt wurde. stefan voik

START 23.03.2023 REGIE Teona Strugar Mitevska BUCH Elma Tataragi¢, Teona Strugar Mitevska KAMERA Virginie Saint Martin
SCHNITT Per K. Kirkegaard DARSTELLER:IN (ROLLE) Jelena Kordi¢ Kuret (Asja), Adnan Omerovié (Zoran), Labina Mitevska (Marta)
PRODUKTION Sister and Brother Mitevski, Entre Chien et Loup, Vertigo u.a., MKD 2022 DAUER 95 Min. VERLEIH Trigon
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TEONA STRUGAR MITEVSKA, REGISSEURIN
VON THE HAPPIEST MAN IN THE WORLD

«Krieg ist wie
eine Krankheit»

r8 [hr Film basiert auf wahren Begebenheiten. Wie ist

es zur Zusammenarbeit mit der Co-Autorin Elma
Tataragic gekommen?

tsm Elma erziahlte mir ihre Geschichte vor etwa neun

Jahren. Nach Kriegsende nahm sie an einem Thea-
terworkshop teil, wo sie zufillig einen Mann traf,
der sie im Krieg damals héchstwahrscheinlich an-
geschossen hatte. Wie im Drehbuch erkannten sie
sich anhand von Details wie der Adresse und einer
Wolldecke wieder. Und komischerweise mochte sie
diesen Mann, obwohl er sie ins Koma versetzt hat-
te. Sie suchte nach der richtigen Form fiir ihre Ge-
schichte, und so kamen wir ins Gespréach. Im be-
rithmten Hotel Holiday in Sarajevo kam die Idee
auf, diese Erzédhlung in einer Art Kongresssaal zu
verorten. Elma war sofort begeistert und kam dann
auf das universelle Thema des Speed-Datings. Der
Kern der Geschichte ist also wahr und es ist so
mutig von Elma, diese sehr intime Erfahrung mit
dem Publikum zu teilen.

Der Film spielt in einem geschlossenen Raum voller
Teilnehmender eines etwas seltsamen Dating-
Events. Wie haben Sie die Dreharbeiten vorbereitet?
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tsm Ich bin sehr prézise, wenn ich meine Filme vorbe-

FB

reite. Nur hier hatte ich kein klassisches Story-
board. Die Bewegungsabldufe der Darstellenden
waren choreografiert und wir haben festgelegt, wo
wir am Ende jeder Szene emotional ankommen
wollen. Die Kamera war dazu da, diese Momente
einzufangen. Um die Hauptfiguren herum sind es
die anderen 40 Leute im Raum, die den eigentli-
chen Kontext erzeugen. Alle mussten tief in die
Psyche ihrer Figuren eindringen, um ihre person-
liche Wahrheit herauszuarbeiten. Wir haben den
Film wie ein Theaterstiick vorbereitet. Das ermdog-
lichte es uns, im Augenblick zu agieren.

Es ist auffallig, dass der Film stets bei dieser intimen
Gemeinschaft bleibt und auf Riickblenden verzichtet.

tsmJa, wir haben uns gefragt, wie wir diese Geschich-

FB

te fiir ein breites Publikum erzédhlen konnen. Die
einfachste Losung wire gewesen, mit Riickblenden
zu arbeiten, um die Kriegszerstdrung zu zeigen.
Aber Asjas Geschichte spielt im Jetzt. Es gibt eine
kleine Riickblende, in der sie sich an einen Vorfall
mit ihrer besten Freundin beim Wasserholen erin-
nert. Aber diese Szene ist eher sensorischer Art,
sie zeigt Asjas Gefiihle in diesem Moment. Wir
wollen iiber die langfristigen Folgen von Krieg
sprechen, er ist wie eine Krankheit, die in einem
bleibt und die man nicht loswird. Fiir Asja gibt es
keinen Ausweg, sie muss sich ihrem Tater stellen
und Frieden schliessen. Erst danach entlassen wir
sie in die Strassen von Sarajevo.

Ihr Film hat durchaus auch Humor ...

tsm Wenn man eine so schwere Geschichte erzahlt, ist

FB

der sogenannte comic relief sehr wichtig. Wir ha-
ben den Film in Kyjiw gezeigt und das Publikum
hat viel gelacht. Natiirlich haben sie am Ende auch
geweint, aber die letzte Szene erzeugt auch ein
positives Gefiihl der Erlosung.

Wie wurde der Film vom ukrainischen Publikum
aufgenommen?

7sm |hr Mut und ihr Wille zur Reflexion haben mich

wirklich beeindruckt, denn es ist ein sehr schwie-
riger Film fiir sie. Ich spreche von Verantwortungs-
bereitschaft und Vergebung 30 Jahre nach einem
schrecklichen Krieg. Und sie stecken gerade mit-
tendrin. Der Film bietet keine Losungen, ich hoffe
nur, dass sie es nach dem Krieg besser machen als
wir auf dem Balkan. Das ist natiirlich unsere ge-
meinsame Verantwortung, wir miissen ihnen dabei
helfen, sich ihre Zukunft wieder aufzubauen. Ich
glaube fest daran, dass die Menschheit aus vergan-
genen Fehlern lernen kann. INTERVIEW silvia Posavec
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KINO — Balletttanzen sieht so
schwerelos aus. Leichtfiissig schwe-
ben die Ténzer:innen iiber den Bo-
den, verbiegen ihre Korper in alle
Richtungen - und vermitteln ein Ge-
fiihl von purer Freiheit. Dass hinter
dieser Asthetik eiserne Disziplin
und starke physische Schmerzen ste-
cken, funktioniert auch gut als Me-
tapher fiir das Leben von Giulia Ton-
elli: Herzlich, offen und lachelnd
bewegt sie sich durch Laura Kaehrs
Dokumentarfilm, doch es wird
schnell deutlich, wie anstrengend
und fordernd alles tatsachlich ist.

Die Anstrengung kommt
nicht nur vom Beruf als Ballerina.
Giulia kehrt nach elfmonatiger Ba-
bypause zuriick ans Opernhaus Zii-
rich - und nebst Freudentridnen
lauft ihr auch bald der Schweiss wie-
der iibers Gesicht. Zum harten Trai-
ning kommt nun der ebenso harte
Job des Mutterseins dazu.

Die Frage steht von der ersten
Filmminute an im Raum: Kann Giulia

VON LAURA KAEHR

KINO

das Ballett, einen Hochleistungs-
sport, mit dem Muttersein vereinba-
ren? Eine Frage, die irgendwie
langsam nervt - wir sollten doch im
Jahr 2023 wissen, dass Frauen Kin-
der haben und arbeiten konnen -,
der aber nachgegangen werden
muss. Denn ob Miitter ihrem Beruf,
ihren Passionen nachgehen kénnen,
ist oft gar nicht unbedingt eine Sa-
che individueller Leistung, sondern
Ausdruck eines gesellschaftlichen
Systems, das von Frauen viel ver-
langt - und dabei zu wenig Unter-
stiitzung leistet.

Giulia weiss ganz genau, was
sie will. Es fillt ihr leicht, {iber ihre
Ambitionen zu sprechen: Mutter
eines kleinen Sohnes zu sein, erfiil-
le sie mehr als Tanzen, sagt sie, und
doch habe ihr die Identitét als Téan-
zerin unglaublich gefehlt. Sie be-
harrt darauf, nun ihren Ambitio-
nen, nicht trotz, sondern gerade
wegen des zunehmenden Stresses,
noch gezielter, mit noch mehr Kraft,

BECOMING GIULIA

Nach dem Mutterschaftsurlaub kehrt Tanzerin
Giulia Tonelli ans Ziircher Ballett zuriick. Ein
eindriicklicher Film tiber Mutterschaft und Identitét.
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nachzugehen. Nebst den wunder-
schonen Tanzaufnahmen von Auf-
tritten und Proben erhilt man in
Becoming Giulia auch einen interes-

"santen Einblick hinter die Kulissen

des Ziircher Opernhauses. Vor al-
lem Giulias Bindung zu Cathy Mat-
heson, die neu als Choreografin da-
zustOsst, gibt dem Film nochmals
Tiefe. Mit Matheson, die selbst Mut-
ter ist, kann Giulia differenzierter
iiber ihre neuen Herausforderungen
sprechen.

Der Film ist nicht streng chro-
nologisch, sondern eine Sammlung
an bedeutenden Momenten, die Giu-
lias neuen Alltag dokumentieren. Am
stdrksten ist Becoming Giulia, wann
immer die Protagonistin frei und
ehrlich ihre Gedanken &ussert. Sie
spricht das aus, was viele Frauen, ob
sie nun Miitter sind, dies werden
wollen oder nicht, immer wieder er-
leben: Es wird ihnen vermittelt, dass
sie zu viel wollten, dass sie sich fiir
einen Lebensweg zu entscheiden
hitten - Kind oder Karriere. Giulia
fragt, warum man als Mutter nicht
trotzdem eine ambitionierte Tdnze-
rin sein und eine Karriere voran-
bringen diirfe.

Giulias direkte Art ist erfri-
schend. Wie der Titel andeutet, ist
der Weg zur eigenen Identitét kein
kurzer. Viele Komponenten machen
einen Menschen aus. Giulia fiihlt
sich durch das Mutterwerden kom-
pletter, wie sie selbst sagt, und doch
gehore eben auch das Ballett zu ihr.
Es sollte moglich sein, als Frau viel-
schichtig zu sein. Mutter und Tén-
zerin, liebevoll, ambitioniert, zer-
brechlich und doch stark.

Becoming Giulia ist ein wun-
derbares Portrait einer Frau, die sich
leise, aber bestimmt gegen die kon-
servativen Erwartungen stellt, nach
denen eine Frau immer nur eines
sein darf. Josefine Zarcher

START 23.03.2023 REGIE, BUCH Laura Kaehr KAMERA Laura Kaehr, Stéphane Kuthy, Felix von Muralt SCHNITT Thomas Bachmann,
Vincent Pluss MUSIK Balz Bachmann, Mara Micciché, Julian Sartorius MIT Giulia Tonelli PRODUKTION Point Prod, CH 2022

DAUER 103 Min. VERLEIH First Hand Films
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KINO — Die Berge ragen in den
Himmel. Uber einen kleinen Pfad
wandert eine junge Novizin, deren
weisse Ordenskleidung von einer
unschuldigen Entriicktheit zeugt,
die der Film alsbald abstreifen wird.
Die 17-jahrige Elisabeth (Lilith
Grasmug) muss nach dem plotzli-
chen Tod ihrer Schwester Innocence
das Kloster verlassen und auf den
Bergbauernhof der Eltern zurtick-
kehren; ihre Hilfe wird benétigt, Va-
ter und Mutter werden nicht alleine
mit der Arbeit fertig.

Um 1900 herum war es iib-
lich, dass Familien ihre Tochter den
Institutionen des Glaubens iiberge-
ben, weil sie nicht fiir alle Kinder
sorgen konnen. Nun also wird Elisa-
beth wieder gebraucht und der un-
bedingten und reinen Liebe des
Herrn entrissen. Zuhause findet sie
heraus, dass ihre Schwester ein se-
xuell umtriebiges Leben fiihrte und
womoglich durch die entriisteten
Dorfbewohner:innen in den Selbst-
mord getrieben wurde. Diese expli-
ziten Details sind ihrem ausfiihrli-
chen Tagebuch zu entnehmen, das
eine Abhandlung {iber Glauben und
sexuelles Begehren ist.

Mehr und mehr identifiziert
sich die jungfrauliche Elisabeth mit
dieser Weltsicht, die den Orgasmus
als gottliches Geschenk betrachtet
und in der die Lust den Kérper zum
Gebet faltet. Die strengen Eltern
und die Menschen im Dorf versu-
chen, die Auswiichse mit aller Ge-
walt zu unterbinden. Doch wo ein
Glaube ist, da ist ein Weg.

Foudre ist ein ganz und gar
aussergewohnlicher Debiitfilm, der
jegliche Alpenromantik mit wiiten-
dem Furor, unerschrockener Kor-
perlichkeit und elegisch-préziser Ka-
meraarbeit hinwegfegt. Im gleichen
Atemzug wird die katholische Mo-
rallehre auf den Boden der Leiden-
schaften zuriickholt und Sinnlich-
keit als Natiirlichkeit zelebriert.
Regisseurin Carmen Jaquier findet

KINO
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VON CARMEN JAQUIER

FOUDRE

Eine Novizin muss nach dem Tod ihrer Schwester
zuriick in ihr Heimatdorf — und sich dort mit ihrer
Sexualitat auseinandersetzen.

dafiir eine Bildsprache, in der sich
die strenge Rohheit einer Catherine
Breillat (Romance) mit der Kérper-
asthetik einer Claire Denis (High
Life) verbindet.

Das wird besonders in einer
Gruppensexszene deutlich, in der
Elisabeth mit drei Dorfjungen eine
heilige Messe der Lust abhilt. Nie-
mand benutzt eine:n Andere:n als
Lustobjekt. Kiissen und Beriihren
kennen kein Geschlecht mehr, weil
es um das unschuldige Erkunden
der Korper geht. Die Kamera ist nah
dran, wird selbst fast zur intimen Be-
rithrung und erschafft eine Land-
schaft aus Korpern, in denen die
Taler und Bergspitzen ihre bewegte
Entsprechung finden. Zuvor sind
die in den Himmel ragenden Gigan-
ten eher Symbole ménnlicher Domi-
nanz, die hier buchstéblich bestie-
gen und erklommen werden.

Foudre ist insofern ein femi-
nistischer Film, als dass er die rigide
Sexualmoral abbildet, der sich vor

allem die Frauen unterwerfen muss-
ten: Das Weib wird als bose, schul-
dige Verfiihrerin verurteilt, wéahrend
der Mann ein unschuldiges Tier sei.
Diese Erzidhlung kennen wir aus
dem Kino der Gegenwart. In bruta-
ler Deutlichkeit hat Ali Abbasi diese
Verschriankung von Religion und pa-
triarchaler Gewalt in seinem Serien-
killer-Thriller Holy Spider in Bezug
auf den Iran ausgebreitet.

Die Auflésung dieser religios-
misogynen Verschriankung in eine
Freiheit des Begehrens, in der das
Geschlecht sich auflost, der Sex ei-
ner spirituellen Erfahrung gleicht
oder in einer Naturphilosophie auf-
geht, ist in dieser Radikalitt fiir das
Schweizer Kino durchaus einzigar-
tig. Foudre ist ein furchtloser, um-
werfend schoner Film, der sich nicht
scheut, die Probleme mit lustvoller
Asthetik an ihren katholischen Wur-
zeln zu packen. sebastian Seidier

START 13.04.2023 REGIE, BUCH Carmen Jaquier KAMERA Marine Atlan SCHNITT Xavier Sirven MUSIK Nicolas Rabaeus
DARSTELLER:IN (ROLLE) Lilith Grasmug (Elisabeth), Sabine Timoteo (Mutter), Mermoz Melchior (Joseph), Benjamin Python (Emile),
Lou Iff (Paule) PRODUKTION Close Up Films, CH 2022 DAUER 119 Min. VERLEIH Sister Distribution
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VON RACHEL M’BON UND JULIANA FANJUL

Dieser Dokumentarfilm ist die erste filmische
Auseinandersetzung mit den Erfahrungen Schwarzer
Frauen in der Schweiz. Geschickt kombiniert er
personliche Erlebnisse mit einer Kritik der Schweizer

Gesellschaft.

KINO — Im Juni 2020 wurde der
Schwarze US-Amerikaner George
Floyd von zwei Weissen Polizisten
getotet. «I can’t breathe», waren sei-
ne letzten Worte, Floyds Name und
dieser Ausspruch wurden rasch zur
Metapher fiir Rassismus und Poli-
zeigewalt schlechthin. Weltweit
kam es daraufhin zu Demonstratio-
nen, auch in der Schweiz.

George Floyd bleibt unverges-
sen - ganz im Gegensatz zu Breonna
Taylor. Um sie und um #SayHerNa-
me ging es immer nur am Rande,
obwobhl sie schon im Mérz 2020 ein
dhnliches Schicksal wie Floyd ereilt
hatte; auch sie wurde bei einem Po-
lizeieinsatz getotet.

Diese Diskrepanz ist ein Hin-
weis darauf, dass Schwarze Frauen
immer gleich doppelt stigmatisiert
sind: als Schwarze und als Frauen.
Und genau hier setzt der Dokumen-
tarfilm von Rachel M’Bon und Ju-
liana Fanjul an. Die Journalistin
und die Filmemacherin haben sich

zusammengetan, um sechs Frauen
zu portrétieren, die die Erfahrungen
teilen, die sie als Schwarze Frauen
in der Schweiz machen.

Diese Erlebnisse sind oft ent-
setzlich: Die Studentin Khalissa
Akadi berichtet etwa, in der Schule
hitten andere Kinder ihr gesagt,
dass ihre Haut «die Farbe von Ka-
cke» habe. Doch M’Bon und Fanjul
geht es nicht um ein voyeuristisches
Zurschaustellen dieser traumati-
schen Erlebnisse. Stattdessen gehen
sie deren Auswirkungen auf das
Selbstbild ihrer Protagonistinnen
nach - Junior Banking Manager Tal-
lulah Bér erzéhlt von der Schwierig-
keit, ihre Haare so zu schétzen, «wie
sie natiirlich sind», und M’Bon stellt
sich die Frage: «Wie kann ich mich
als Schwarze Frau hier lieben?»

M’Bon hilt den Frauen dabei
immer wieder einen Spiegel vor,
fragt: «Was siehst du?» Je Suis Noi-
res erzihlt aber auch von M’Bons
eigener Suche nach Identitét. Sie ist

Tochter einer Weissen Mutter und
eines Schwarzen Vaters und be-
trachtet sich selbst im Spiegel. «Mein
Leben basierte auf Verleugnung. Ich
wollte mein gesamtes afrikanisches
Erbe loswerden», erzéhlt M’Bon im
Voice-over, wihrend sie den Nach-
lass ihres kiirzlich verstorbenen Va-
ters, eines Malers, nach Antworten
durchforstet.

Geschickt bettet der Film
diese personlichen Erlebnisse in
den grosseren Kontext zur Situa-
tion Schwarzer Frauen in der
Schweiz ein. So trifft M’Bon den
Historiker Patrick Minder, der die
kolonialen Verstrickungen der
Schweiz einordnet. M’Bons Spu-
rensuche durch die Schweiz, bei
der wir sie im Zug, im Bus und zu
Fuss begleiten, verdeutlicht das feh-
lende Bewusstsein und Wissen zur
Geschichte des Rassismus in der
Schweiz. Sie sagt: «In diesem mehr-
heitlich Weissen Land gilt Diskri-
minierung nicht als Problem.»

Rachel M’Bons und Juliana
Fanjuls Je Suis Noires ist vielleicht
einer der wichtigsten Schweizer Do-
kumentarfilme der letzten Jahre. Er
steht im Dialog mit anderen, kiirz-
lich verdéffentlichten Werken wie
dem Buch «I Will Be Different Every
Time» iiber die Erfahrungen von
Frauen der afrikanischen Diaspora
in Biel oder dem Dokumentarfilm
No Apologies iiber die Erfahrungen
Schwarzer Ménner in Lausanne.

In der letzten Szene schliess-
lich hdngt M’Bon den Spiegel an die
Wand - und daneben ein Gemilde
ihres Vaters. Ihre symbolische Spu-
rensuche mag damit vorerst abge-
schlossen sein. Doch der Kampf ge-
gen Rassismus geht weiter, wie ihre
Botschaft an die nidchste Generation
mahnt: «Ich hoffe, euer Kampf wird
sich von der Schweizer Bravheit be-
freien, die immer alles beschonigt
und den Mythos des Schweizer
Idylls férdern will.» NoemiEnrat

START 9.3.2023 REGIE Rachel M'Bon, Juliana Fanjul BUCH Rachel M’Bon, Juliana Fanjul KAMERA Leandro Monti
SCHNITT Claudio Hughes MUSIK Thomas Grandjean MIT Tallulah Bér, Brigitte Lambwadio, Carmel Fréhlicher, Amelle Saunier,
Paula Charles, Khalissa Akadi PRODUKTION Akka Films, RTS, CH 2022 DAUER 65 Min. VERLEIH CH First Hand Films



KINO —Im Dunkel der Nacht geht
eine afrikanische Frau an irgend-
einem Strand dieser Welt langsam,
aber zielstrebig auf einen stiirmi-
schen Ozean zu. Im Arm trégt sie,
so vermutet man, ihr Kind. Was hat
sie vor, was treibt sie an? Noch be-
vor bése Ahnungen bestétigt wer-
den, gibt es einen harten Schnitt.
Die Erzéhlung wendet sich plotz-
lich einer anderen Schwarzen Frau
zu. Doch bald stellt sich heraus:
Die beiden haben vieles gemein-
sam - als wire die eine ein nur
leicht verzerrtes Spiegelbild der an-
deren. Beide Frauen sind hochge-
bildet, beide verfolgt ein zerriittetes
Verhiltnis zu ihrer Mutter, beide
sind verwickelt in Beziehungen zu
Weissen Ménnern. Der entschei-
dende Unterschied: Die in Frank-
reich lebende Senegalesin Lauren-
ce (Guslagie Malanda) steht als
Kindsmorderin vor Gericht, wéh-
rend die senegalesisch-stimmige
Franzosin Rama (Kayije Kagame)

VON ALICE DIOP

KINO

als Schriftstellerin die Verhand-
lung im Saal verfolgt.

Dieser Prozess, der einen rea-
len Fall aus dem Jahr 2013 aufgreift,
findet statt ganz im Norden Frank-
reichs, an der Atlantikkiiste unweit
von Diinkirchen, im Stidtchen
Saint-Omer. Der Filmtitel Saint
Omer ldsst den Bindestrich weg, viel-
leicht um die christlich-abendléndi-
schen Wurzeln des Ortes noch deut-
licher herauszustreichen. Es ist
jedenfalls eine Umgebung, in die
Laurence und Rama nicht zu passen
scheinen: Als die Pariserin Rama
einmal in eine ortliche Parade der
Weissen Landbevolkerung gerit,
taumelt sie verwirrt und von der Fei-
erlaune befremdet in ihr Hotel.

Bei den Filmfestspielen in Ve-
nedig wurde Saint Omer - neben
dem Grossen Preis der Jury - auch
mit dem Preis fiir das beste Spiel-
filmdebiit ausgezeichnet. Davor hat-
te Alice Diop, geboren 1979, bereits
zwei preisgekronte abendfiillende

SAINT OMER

Mit beeindruckender Genauigkeit rekonstruiert Alice
Diop einen realen Gerichtsfall - es geht um Rassismus,
Kindsmord und Mutterschaft.

A

Dokumentarfilme vorgelegt. Und
das sieht man ihrem neuen Film an.
Auch wenn Saint Omer im Kern ein
Gerichtsfilm ist, interessiert sich
Diop nur beildufig fiir die Hauptat-
traktionen des Genres: die span-
nungsgeladene Aufklarung des Falls
und die bestechende Rhetorik der
Pladoyers. In seiner asketisch-be-
harrlichen Rekonstruktion des Pro-
zesses erinnert der ambitionierte
Film eher an das Dokumentarthea-
ter der Sechzigerjahre - an Rolf
Hochhuth, Heinar Kipphardt und
Peter Weiss. Mit geduldig-langen
Einstellungen verfolgt Diop neugie-
rig das Ritual der franzgsischen Ge-
richtsbarkeit, vor allem aber féngt
sie ihre Protagonist:innen in klar
komponierten Bildern ein und hort
ihnen gebannt zu: Es gilt das gespro-
chene Wort, in all seinen Paradoxien
und Grausamkeiten.

Oft sehen wir dabei Laurence
mit ausdruckslosem Gesichtim An-
klagestand stehen. Sie trigt ein
ockerfarbenes Oberteil und ver-
schwindet beinahe vor den Holzpa-
neelen des Gerichtssaals. Spéater
wird sie aussagen, wie wenig sie sich
gesehen fiihlt in der von Weissen
dominierten Gesellschaft. Wie der
Protagonist in Ralph Ellisons Ro-
man «Invisible Man» (1952) ist sie
durch ihre Hypersichtbarkeit als
Schwarze zu sozialer Unsichtbar-
keit verdammt.

Doch Saint Omer ist nicht nur
ein Film {iber Rassismus. Neben
Verweisen auf Marguerite Duras’
und Alain Resnais’ Hiroshima, mon
amour (1959) flicht Diop wieder-
holt Beziige zur griechischen Mytho-
logie ein. Uber die Kindsmérderin
Medea, die hier in Pasolinis Verfil-
mung (1969) in der Verkorperung
von Maria Callas zu sehen ist, wirft
der Film die Frage auf, was es heisst,
Frau und Mutter zu sein. Diops
durchaus verbliiffende Antwort da-
rauflautet: eine Chimére. julianHanich

START 02.03.2023 REGIE Alice Diop BUCH Alice Diop, Amrita David, Marie NDiaye KAMERA Claire Mathon SCHNITT Amrita David
DARSTELLER:IN (ROLLE) Kayije Kagame (Rama), Guslagie Malanda (Laurence Coly), Valérie Dréville (Gerichtsprasidentin)
PRODUKTION Srab Films, Arte France Cinema, Pictanovo, Canal+, FR 2023 DAUER 122 Min. VERLEIH Cineworx
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VON DARREN ARONOFSKY

THE WHALE

Trauma, Elend und Niedergang: Brendan Fraser
kehrt auf die grosse Leinwand zurick.
Und brilliert als stark tibergewichtiger Vater.

KINO — Zu Beginn ist der Blick auf
einen Computerbildschirm gerichtet
und dann auf tiefes Schwarz. Das
Dunkel steht dort, wo eigentlich
Charlies (Brandon Fraser) Livestre-
am sein sollte. Aber beim Unterricht
seines Schreibkurses ist er nie zu se-
hen. In seiner Wohnung ist es nur
wenig heller als auf dem Bildschirm.
Es dringt kaum Licht durch die ab-
gedunkelten Fenster.

In seiner Stube sitzt er oft al-
leine, offensichtlich bereitet ihm
schon das blosse Existieren Schmer-
zen. Charlie stohnt und &dchzt, auch
wenn der junge Missionar Thomas
der christlichen Sekte New Life
Church unerwartet durch die Tiir
tritt. Erst als dieser ihm aus einem
Essay tiber «Moby Dick» vorliest, den
Charlie besonders schon findet, 16st
sich das Leiden fiir eine kurze Zeit.

Der weisse Wal stiftet den Ti-
tel zu Aronofskys Film, der ein
mehrdeutiger ist: Charlie wiegt so
viel, dass auch seine Pflegehilfe und

einzige Vertraute Liz (Hong Chau)
taglich mit seinem Tod rechnet.

Charlie hustet unentwegt, und
trotzdem beisst er in der gleichen
Szene in ein dliges, frittiertes Poulet.
Die iiberzogene Dramatik passt zur
Handschrift Aronofskys, der in sei-
nen Filmen - Requiem for a Dream,
The Wrestler, Black Swan oder Mo-
ther! - immer wieder von drasti-
schen Emotionen und Menschen an
ihrem Tiefpunkt erzéhlt hat.

Licht ins Dunkel bringt in The
Whale Charlies Beziehung zu Liz
und dann jene zu seiner Tochter El-
lie (Sadie Sink), die eigentlich nichts
mehr von ihrem Vater wissen moch-
te, besonders brutal mit ihm umgeht
und sich nur noch durch Bestechun-
gen iiberzeugen ldsst, in seiner Nihe
zu sein. Allméhlich ldsst sich ihren
Diskussionen, aus denen der Film
besteht, der Grund fiir Charlies Kri-
se entnehmen.

Es ist verstdndlich, dass
sich nicht alle iiberzeugt vom Film

zeigten: Die Fat-Suits, von denen
auch Fraser einen trigt und die in
Hollywoods Geschichte stets dann
ins Spiel gebracht wurden, wenn
Figuren entweder der Dramatik zu-
liebe dem Mitleid oder in Komodien
der Léacherlichkeit (Gwyneth Paltrow
2001 in Shallow Hal etwa) preisge-
geben werden, empfinden beson-
ders jene, die fiir die (insbesondere
im englischsprachigen Diskurs ein-
geforderte) fat acceptance kimpfen,
als stigmatisierend. Genauso die To-
poi, die Ubergewicht stets mit Trau-
ma und einer tragischen Existenz
verlinken. Fast erstickt Charlie ein-
mal an einem Burger, ein andermal
bricht der Tisch unter ihm zusam-
men, wenn er an ihn geklammert
mithsam aufzustehen versucht.

Das konnte Elends-Pornogra-
fie sein, wére Frasers Darbietung
nicht so differenziert gelungen. Hier
erweist sich The Whale als ein dus-
serst interessantes Stiick Film:
Schon 2008, mit The Wrestler, zeig-
te sich Aronofsky fihig dazu, aus
dem Konnen eines vergessenen
Schauspielers, dort Mickey Rourke,
Neues zu schopfen.

Auch um Fraser wurde es vor
einiger Zeit stiller. Auch, da er sich
traute, Anschuldigungen der sexuel-
len Beléstigung gegen den damali-
gen Prisidenten der Hollywood Fo-
reign Press Association zu erheben,
jenes Presseverbandes, der hinter
den Golden Globes steht. Als The
Whale auch dank Frasers vielgelob-
ter Darstellung (Oscar-Gewinn!)
wihrend der Premiere am Filmfes-
tival Venedig eine minutenlange
Standing Ovation erhielt, flossen
ehrliche, ergreifende Trénen iiber
Frasers Gesicht. Diese Ergriffenheit,
diesen Schmerz und die Erl6sung
davon entdeckt man auch in Frasers
Darbietung im Film selbst - sie ma-
chen The Whale doch beriihrend
und sehenswert. selinaHangartner

START 16.03.2023 REGIE Darren Aronofsky BUCH Samuel D. Hunter KAMERA Matthew Libatique MUSIK Rob Simonsen
DARSTELLER:IN (ROLLE) Brendan Fraser (Charlie), Sadie Sink (Ellie), Ty Simkins (Thomas), Hong Chau (Liz) PRODUKTION A24,
Protozoa Pictures, USA 2022 VERLEIH Pathé



-ﬁ

Axsjouoly uaieq ‘€z0z 9leyM YL




74

KINO — Wunderschon, unverstan-
den, intelligent, depressiv: Die Lei-
densgeschichte der Elisabeth, Kaise-
rin von Osterreich, Konigin von
Ungarn, ldsst die Gegenwart offen-
bar nicht los. Es wurde auch Zeit,
dass das kitschige Bild, das Ernst
Marischka mit seiner Romy-Schnei-
der-Trilogie 1955 schuf, gebrochen,
postmodern dekonstruiert und fiir
die widerspriichliche Gegenwart
neu erzdhlt wird.

Der letztjdhrige Corsage von
Marie Kreutzer legte vor. Die Insze-
nierung der nicht mehr jungen Kai-
serin, die dem Korsett des Hofs ent-
fliehen will, ihr eigenes aber umso
enger schniiren lasst, wurde von der
Kritik zu Recht gefeiert. Die diistere
Stimmung, die diese ausgebrannte,
abgeklarte Kaiserin verbreitet, istim
besten Sinne revisionistisch, weil sie
Elisabeth als Frau mit echten Prob-
lemen zeigt und das romantische
Bild der filmischen Vorlagen endgiil-
tig abstreift.

VON FRAUKE FINSTERWALDER

SISI & ICH

KRITIK

Regisseurin Frauke Finsterwalder
hat mit ihrem Drehbuch- und
Lebenspartner Christian Kracht nun
einen ganz anderen Ansatz gewihlt.
Es sind die letzten Jahre vor der Er-
mordung durch einen Anarchisten
in Genf, die hier erzahlt werden. Die
beiden Filme ergénzen sich diesbe-
ziiglich ganz schon. Erzéhlt Corsage
die fritheren Jahre der Depression
einer Frau, die mit 40 der Bliite ihrer
Jugend entwéchst, setzt Sisi & Ich zu
einem Zeitpunkt an, da sie bereits
das Altern und andere Schicksals-
schldge (etwa den Suizid ihres Soh-
nes) hinter sich hat.

Sisi &Ich ist aus der Sicht der
letzten Hofdame der Kaiserin er-
zihlt, Irma Sztaray. Wobei sich der
Hof gerade in Korfu befindet und
mehr im Groove einer Kiinstler:in-
nenkommune als in kakanischer
Strenge lebt. Ausser wenn es um das
rigorose Ess- und Kleidungsregime
geht, das Sisi auch bei ihren Unter-
gebenen durchsetzt.

Die Wiederentdeckung der Elisabeth ist mit Corsage
und Die Kaiserin noch nicht abgeschlossen. Das
humorvollste Portrat kommt erst noch in die Kinos.

i
%
%
3
&
i ¥
%

Irma ist zunéchst irritiert tiber den
Umgang am «Hof», schliesslich
muss sie als erste Probe fiir ihre Auf-
nahme in den engsten Kreis der kai-
serlichen Entourage einen Hiirden-
lauf machen, wird gewogen, auf
strenge Didt gesetzt und in der Kai-
serin genehme Kleider gesteckt. Lus-
tig geht es dann aber zu und her auf
der Insel, zwischen Theaterauffiih-
rungen, wilden Badeausfliigen und
einer Reise nach Algerien, Ha-
schischrausch in der Wiiste
inklusive. Erst unter Vorbehalten,
dann mit obsessiver Liebe gibt sich
Irma ihrer Herrin hin, die ihr eine
unwahrscheinliche Welt zeigt.

In diesem Film herrscht ein
Humor, der schon Finsterwalders
Erstling Finsterworld dominierte
und der vor allem in den Dialogen
lebt. Hier spiirt man den Einfluss
des Literaten Kracht auf das Dreh-
buch. Sehenswert ist der Film aber
auch wegen Sandra Hiiller, die als
Irma dieses Spiel zwischen Hingabe
und Abweisung mit Susanne Wolff
als Sisi mit der tollpatschigen Schwe-
relosigkeit spielt, die wir aus Toni
Erdmann kennen.

Trotz aller Leichtigkeit hdngt
die Schwere der Biografie der Elisa-
beth auch tiber diesem Film. Die De-
pression der Kaiserin, ihr Mann, der
sie zuriick an den Hof zwingt und
hier gar zum Vergewaltiger wird,
und letztlich ihr blutiges Ende ma-
chen aus Sisi &Ich eine am Abgrund
tanzende Erzidhlung. Weshalb das
Drehbuchpaar entschieden hat, das
grausame Ende der Kaiserin so ab-
zudndern, dass (Achtung Spoiler!)
Irma statt eines Anarchisten Sisi er-
sticht, ist hingegen nicht nachvoll-
ziehbar. Natiirlich soll so die unend-
liche Liebe der Irma verdeutlicht
werden, wirklichen Sinn ergibt das
Ende so aber nicht. Es schleift im
Gegenteil dieser runden Sache ein
grosses Stiick Ernsthaftigkeit ab.
Und das ist am Ende vielleicht ein
Stiick zu viel. Michael Kuratii

START 30.03.2023 REGIE Frauke Finsterwalder BUCH Frauke Finsterwalder, Christian Kracht KAMERA Thomas W. Kiennast SCHNITT
Andreas Menn DARSTELLER:IN (ROLLE) Sandra Hiiller (Irma), Susanne Wolff (Sisi) , Sophie Hutter (Fritzi), Stefan Kurt (Graf von Berzeviczy),
Tom Rhys Harries (Smythe) PRODUKTION C-Films, MMC Independent, SRG u.a., DE/AT/CH 2023 DAUER 110 Min. VERLEIH DCM



KINO

VON KIRILL SEREBRENNIKOW

TCHAIKOVSKY’S WIFE

KINO — «Der Nussknacker» und
«Schwanensee» sind zwei der welt-
weit bekanntesten Kompositionen
klassischer Musik. Thr Schopfer ist
der russische Komponist Pjotr II-
jitsch Tschaikowski. Im Mittelpunkt
von Kirill Serebrennikows opulen-
tem Melodrama steht das Privatleben
des Mannes (Odin Biron). Es ist ein
offenes Geheimnis, dass er homo-
sexuell war. Verheiratet war er den-
noch, denn Homosexualitat war im
Russland des 19. Jahrhunderts - wie
auch im heutigen Russland - nichts,
womit man an unbedingt an die Of-
fentlichkeit ging.

Serebrennikow geht es freilich we-
niger um die Diskussion dieses
Tabuthemas, sondern um das Psy-
chogramm einer Hartnédckigen,
geradezu Besessenen.

Denn obwohl sich Tschai-
kowski kurz nach der Eheschlies-
sung wieder von Antonina (Alyona
Michailowa) scheiden lassen will,
hilt diese krampfhaft an ihm fest.
Um innige Liebe geht es dabei nicht,
Serebrennikow wirft vielmehr einen
tiberraschend misogynen Blick auf
seine Protagonistin, weil er der Aus-
legung folgt, dass sie durch ihre fa-
natische Hartnéckigkeit schuld am

Niedergang ihres Mannes sei. Sie ist
die Frau, die das Genie behindert,
es krank macht und damit zerstort.

Gleichzeitig ist nicht zu iiber-
sehen, dass die Darstellung dieses
Fanatismus eine politisch-kritische
Intention enthalt.

Antonina vergottert ihren
Mann wie ein héheres Wesen, ganz
egal, ob er sich wie ein unbarmher-
ziger Tyrann verhilt. Diese Blindheit
und dieser Wunsch, gefiihrt zu wer-
den, wirken als Kommentar zu Putin
und seiner Gefolgschaft. Teresavena

START 23.03.2023 REGIE, BUCH Kirill Serebrennikov KAMERA Vladislav Opelyants SCHNITT Andrey Mesnyankin MUSIK Vasily
Fedorov, Peresvet Muhanov DARSTELLER:IN (ROLLE) Alyona Mikhailova (Antonina Miliukova), Odin Lund Biron (Pjotr Tschaikowski),
Miron Fedorov (Nikolai Rubinstein) PRODUKTION RU/FR/CH 2022, DAUER 143 Min. VERLEIH Xenix
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DIE EWIGE SCHLACHT

Stalingtad-Rezeption als Uberwaltigung und Melodram

EIN FILM VON
MARYAM TOUZANI
(«ADAM»)

«Ein sinnlicher Film iiber die Liebe als treibende Kraft unserer Existenz St?fan Sd:]midl / Werner Telesko
mit einer grandiosen Lubna Azabal in der Hauptrolle.» zuaicu eum restivas Die ewige Schlacht

Stalingrad-Rezeption als

J E TZ T I M KI N O Uberwiltigung und Melodram
Dezember 2022, 153 Seiten,
s/w-Abbildungen

€ 19—

ISBN 978-3-96707-781-0

i Die Publikation behandelt die bis heute
reichenden fotografischen und filmi-
schen Inszenierungen der Schlacht von
Stalingrad als variantenreiche bildliche
und musikalische Produktionen.

Wihrend in der zeitgenossischen
Propaganda beider Kriegsparteien der
Primat einer dynamisch verstandenen
Motorik von kimpfendem Mensch und
larmender Maschine im Vordergrund
stand, kam es in der Nachkriegszeit zu
neuartigen Reflexionen des Schlacht-
geschehens.
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www.etk-muenchen.de
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DISNEY+ —— Die Leber ist Tobys
liebstes Organ, weil sie sich erneu-
ern konne wie kein anderes. Sie ver-
stehe, dass man Fehler machtim Le-
ben, und erlaube, die Vergangenheit
einfach zu vergessen. Diesen Appeal
hat die Leber fiir Toby (Jesse Eisen-
berg) nicht nur, weil er ein Chirurg
ist, der sich auf ihre Behandlung spe-
zialisiert hat. Sondern weil er gerade
selbst die Spuren vergessen mochte,
die seine 15-jéhrige Ehe mit Rachel
(Claire Danes) hinterlassen hat.

Das Leben richtet es ihm an-
ders ein: Nach der Trennung zieht
erin eine kleine New Yorker Bache-
lor-Wohnung, von der aus er nun das
Single-Leben navigiert. Das ist alles
Andere als einfach, wenn man einen
Job und zwei Kinder mitjonglieren
muss. Auch die Vergangenheit will
ihn partout nicht loslassen. Uber sei-
ne Exfrau hat er derweil nichts Gu-
tes zu sagen. lhre Stimmungs-
schwankungen, die die Ehe einst in
den Sturzflug versetzten, mogen
schuld sein.

Tobys Innenleben wird uns
in dieser eleganten, humorvoll-
zynischen Miniserie durch eine Er-
zdhlstimme vermittelt, die mit der
notigen Prise Siiffisanz auf die Ge-
schehnisse blickt. So erhélt sich die
literarische Qualitidt der Buchvor-
lage, die Autorin Taffy Brodesser-
Akner 2019 als Roman publiziert
und nun selbst zu dieser Serie ge-
macht hat. Gespickt mit scharfsinni-
gen Analysen und sarkastischem
Witz, ist die Geschichte nicht bloss
unterhaltsam, sondern auch melan-
cholisch und geradezu existenzialis-
tisch. Dank den Puzzlestiicken aus
der Vergangenheit, die das Bild der
Gegenwart allméhlich ergédnzen,
kommt auch Spannung auf. Denn
bald ist Rachel wie vom Erdboden
verschluckt; der genervte Toby ist
sich sicher, dass das bloss der jiingste
selbststichtige Akt seiner Exfrau ist.

Immer wieder muss sich
Toby mit dem Konzept der Existenz

STREAMING

7

VON TAFFY BRODESSER-AKNER

FLEISHMANI IS
IN TROUBLE

Die siiffisante und melancholische Miniserie voller
asthetisch-narrativer Kunstgriffe arbeitet sich
durch den emotionalen Limbus einer kaputten Ehe.

auseinandersetzen, etwa wenn sein
neugieriger Sohn ihm Fragen zu Pa-
ralleluniversen und alternativen
Zeitkonzepten stellt. Die Serie saugt
diesen Impuls auf formaler Ebene
auf, ldsst einmal etwa die Kamera
rotieren, um Schichten vom Damals
und vom Jetzt zu enthiillen, das ge-
meinsame Leben der Familie mit
dem Single-Leben danach zum
Loop kompiliert. Ohnehin besticht
die Serie damit, dass sie den kom-
plexen Zustand der Trennungspha-
se durch narratologische und dsthe-
tische Uberlagerungen, durch
einfallsreiche Kameraperspektiven,
Zeitspriinge und Perspektivenwech-
sel vermittelt.

Einmal bringt Toby seinem
Sohn einen Trick bei: Kneift man
zuerst das eine Auge zu, dann das
andere, wechsele die jeweilige Pers-
pektive des offenen Auges radikal.
«It’s a different perspective, but they
are both reality», meint er. Dass das
auch auf eine Ehe zutrifft, muss er

noch lernen. Uns Zuschauer:innen
liefert die geistreiche Strukturierung
von FleishmanIsin Trouble diese n6-
tige Erkenntnis. Nach und nach f&-
chert sich die Serie auf, um auch
andere Sichten zuzulassen.

In diesem Licht ergeben die
aufwindigen Kameraperspektiven
nochmals erneuten Sinn, die die
Serie hindurch immer wieder alles
auf den Kopf stellen, den Himmel
zum Boden und umgekehrt werden
lassen. Die hochkaritigen Jesse Ei-
senberg und Claire Danes gldnzen
in ihren Rollen als jeweiliger Teil
des ehemaligen Paars. Genauso Liz-
zy Kaplan, Adam Brody oder Chris-
tian Slater in Nebenrollen. Der Cast
ist einer von vielen Griinden, wes-
halb Fleishman Isin Trouble die Zeit
wert ist. SelinaHangartner

START 01.03.2023 IDEE Taffy Brodesser-Akner REGIE Jonathan Dayton, Valerie Faris u.a. DARSTELLER:IN (ROLLE) Jesse Eisenberg
(Toby Fleishman), Claire Danes (Rachel Fleishman), Lizzy Caplan (Libby Slater), Adam Brody (Seth) PRODUKTION Timberman/Beverly

Productions, ABC Signature, USA 2022 DAUER 8 Episoden a ca. 50 Min. STREAMING Disney+



KRITIK

VON MORWENNA BANKS

FUNNY
WOMAN

SKY — Humor und Schonheit -
das passt flir den konservativen
Fernsehchef Ted Sargent nicht zu-
sammen. Doch Barbara Parker
(Gemma Arterton) sieht es anders:
Kaum wurde sie in der Westkiisten-
stadt Blackpool zur «Belle» des Jah-
res 1964 gekiirt, setzt sie ihre Krone
einfach der Nichstbesseren auf und
macht sich auf den Weg nach Lon-
don, um als Komikerin im Fernse-
hen durchzustarten.

Aufbauend auf dem Roman
«Funny Girl» des Pop-Chronisten

Nick Hornby, unternimmt auch die
Miniserie eine charmante Zeitreise
in die Swinging Sixties. Im nostalgi-
schen Feelgood-Stil zwischen Pop-
Rock-Oldies und ruckeligen Su-
per-8- und Split-Screen-Designs
imaginiert Funny Woman eine bunte
Komikerinnen-Karriere, die zu-
gleich leichtherziger daherkommt
als jene im Biopic Being the Ricardos
mit Nicole Kidman als Lucille Ball,
deren Sitcom-Klassiker | Love Lucy
auch hier als strahlendes Vorbild
dient.

Vom zigarettenvernebelten
Autorengesprédch bis hin zur
Schwarzweiss-Sichtung auf heimi-
schen Fernsehgeréten inszeniert
die Show-in-der-Show «Jim and Bar-
bara» eine schwungvolle Hommage
an die friihen Glanzzeiten des Fern-
sehens. Im Comedy-Ton auf die

Mad Men-Formel aufbrechender

kultureller Konventionen gebracht,
probt Funny Woman den Humor als
Katalysator fiir gesellschaftliche Mo-
dernisierung.

Auf dem Weg zu neuen, in-
klusiven Formen setzt die Serie so-
mit auf Female Empowerment und
entlarvt sexistische und rassistische
Missstdnde. Gelegentlich wiegt die
Spiegelung gegenwirtiger Umbrii-
che etwas schwer fiir die humoris-
tisch-historische Revue. Zumal die
Show bei allen Kdmpfen, die sie
iber ihr Sitcom-Vehikel gegen alte
Klischees ausficht, beileibe nicht frei
ist von vorhersehbaren Figuren und
Storylines. AlexanderKrol

START 09.02.2023 IDEE Morwenna Banks VORLAGE Nick Hornby REGIE Oliver Parker KAMERA Matt Wicks
DARSTELLER:IN (ROLLE) Gemma Arterton (Barbara Parker), Tom Bateman (Clive), Arsher Ali (Dennis), Rupert Everett
(Brian Debenham) PRODUKTION Potboiler Television, Rebel Park Productions, Sky Studios, GB 2022 STREAMING Sky



PARAMOUNT+ — Die Zwillinge
Anna und Benni Krohn betreiben
im Internet anonym die Plattform
«Climate.Leaks», auf der sie Um-
weltslinder:innen anprangern. Ge-
rade haben sie dort auch Dokumen-
te tiber den Verkehrsminister online
gestellt, der Spenden aus der Indus-
trie angenommen und als Gegenleis-
tung mit Gefilligkeiten gedient hat.
Nun aber, ins Visier der Behorden
geraten, wird Anna verhaftet. Sie
beschliesst, zu kooperieren, wih-
rend Benni sich einer Gruppe an-
schliesst, die auch vor Todesopfern
nicht zuriickschreckt.

Aktueller konnte ein Stoff
kaum sein angesichts der Debatten
um die Aktionen von Klimaakti-
vist:innen der sogenannten Letzten
Generation. Die deutsche Serie A
ThinLine, erst die zweite deutschspra-
chige Koproduktion mit Paramount+,

STREAMING

VON JAKOB UND
JONAS WEYDEMANN

A THINLINE

stellt nun ihrerseits die Frage nach '

den richtigen Mitteln im Kampfum
eine bessere Welt.

Mit familidren Verstrickungen
und einem zufillig geliifteten Fami-
liengeheimnis setzt man hier auf ver-
traute Erzdhlmuster. Selbst die bei-
den Zwillingsschwestern haben

79

etwas Musterhaftes: Wahrend Sas-
kia Rosendahl als introvertiert-sach-
liche Anna die Zweifel am eigenen
Handeln deutlich erkennen lésst,
sind diese bei Hanna Hilsdorf als im-
pulsive Benni reduziert. Spiirbar
werden sie nur in den Auseinander-
setzungen mit Rainman (Hadewych
Minis), der Anfiihrerin der Gruppe,
die wiederum in wenigen Momen-
ten aus dem Korsett unnachgiebiger
Massnahmen und Anordnungen
ausbricht und die Zuschauer:innen
ansatzweise verstehen lasst, was sie
zu ihrer radikalen Position getrieben
hat. Gut, dass dieses Thema endlich
einmal behandelt wird. Das An-
kntipfen an vertraute Erzdahlmuster
macht den Stoff zugénglicher. Be-
sonders vermag die Serie in ihrem
Wechsel von Action und Reflexion
zu iiberzeugen. Frank Arnold

START 16.02.2023 IDEE Jakob Weydemann, Jonas Weydemann REGIE Damian John Harper, Sabrina Sarabi BUCH Stefanie Ren,
Paul Salisbury u.a. DARSTELLER:IN (ROLLE) Saskia Rosendahl (Anna), Hanna Hilsdorf (Benni), Peter Kurth (Christoph)
PRODUKTION Weydemann Bros., DE 2023 DAUER 6 Episoden a ca. 40 Min. STREAMING Paramount+

VON AMIT BHALLA
UND LUCAS JANSEN

HELLO
TOMORROW!

APPLE TV+— Willkommen in Su-
burbia. Dass hier allerdings hinter
dem Bartresen ein Roboter die Ar-
beit verrichtet und Autos ohne R&-
der iber die Strassen gleiten, macht
den Zuschauer:innen klar, dass er
sich nicht in den Fiinfzigern, son-
dern in einer zukiinftigen Gesell-

schaftsordnung befindet, einer, in
der door-to-door salesmen Geschiifte
mit dem Mond machen.

Jack (Billy Crudup) ist zwar
jemand, der am Nordpol einen Kiihl-
schrank verkaufen konnte, und mit
seinem scheinbar grenzenlosen Op-
timismus auch eine grosse Inspira-
tion fiir seine drei Mitarbeiter:in-
nen. Dennoch lauft das Geschéft in
der Kleinstadt, wo er und sein Trupp
derzeit arbeiten, nicht so gut. Bis
dann mit dem jungen Joey ein lern-
bereiter Neuling angeheuert wird
und Shirley, die iiber die Finanzen
wacht, einen publikumstrichtigen
Ort fiir Werbung entdeckt.

Unkaputtbar: der US-ameri-
kanische Mythos vom Handlungs-
reisenden, stets auf der Suche nach
einem Stiick des Kuchens. Zwischen
grandiosen Ambitionen, familid-
ren Verpflichtungen und privaten

Obsessionen sind sie alle hin- und
hergerissen, die Mitarbeiter:innen
von Brightside Properties, so, wie
sich in der Serie zwischen all der
Komik immer wieder dramatische
Abgriinde auftun, wihrend die Ver-
schiebung in eine nahe Zukunft
ganz gegenwirtige Probleme klarer
hervortreten lésst. Fiir alle mit Vor-
liebe fiir Retro, geschliffene Dialoge
und leisen Humor. frank Arnold

START 17.02.2023 IDEE Amit Bhalla, Lucas Jansen REGIE Jonathan Entwistle BUCH Amit Bhalla, Lucas Jansen u.a.
DARSTELLER:IN (ROLLE) Billy Crudup (Jack), Haneefah Wood (Shirley Stedman), Alison Pill (Myrtle Mayburn)
PRODUKTION Apple TV+, MRC Television, Mortal Media, USA 2023 DAUER 10 Episoden a ca. 32 Min. STREAMING Apple TV+
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KRITIK

VON BENJAMIN CARON

SHARPER

Wenn schon stehlen, dann richtig. Und vor allem: richtig
viel. So lautet die Devise im New York der Superreichen,
wo dieses wendige Betrugsdrama spielt.

APPLE TV+ —— Dieser Film
schnurrt wie eine gut gedlte Maschi-
ne. Geschmeidig windet sich die
Handlung um die eigene Achse in
den Abgrund. Nichts ist, wie es auf
den ersten Blick scheint. Keine Fi-
gurist sicher, und ein reines Gewis-
sen hat hier schon lange niemand
mehr. Benjamin Caron, der friiher
die Shows des Illusionisten Derren
Brown filmte, scheint geradezu pra-
destiniert zu sein fiir ein derartiges
Verwirrspiel. Denn Sharper ist ein
Film iiber die Kunst des Betrugs
und die Leidenschaft der Tau-
schung - auf hochstem Niveau.

Dabei beginnt alles, wie so
oft, auf harmlose Weise: In einem
verschlafenen New Yorker Antiqua-
riat sitzt Tom (Justice Smith) hinter
dem Verkaufstresen und liest Edgar
Allan Poe. Kurz darauf kommt die
junge Doktorandin Sandra (Briana
Middleton) herein, mit der sich
schnell ein Gespriach und alsbald
eine Beziehung anbahnt.

Doch ein unangenehmer Auftritt
von Sandras vermeintlichem Bru-
der ldsst erahnen, dass sich hinter
ihrem sanften Lécheln tiefere Ab-
griinde auftun kdnnten. Auch Tom
riickt nur zogerlich mit der Wahr-
heit heraus, warum er Sandra nie
zu sich nach Hause einlddt. Beide
stammen aus schwierigen Familien-
verhiltnissen, denen sie nicht zu
entkommen vermogen. Doch kaum
hat man sich in der sympathischen
Liebesgeschichte eingerichtet, sto-
ren der cool-durchtriebene Gauner
Max (Sebastian Stan), die High-So-
ciety-Trickserin Madeline (Julianne
Moore) und ihr hyperreicher kiinf-
tiger Ehemann Richard (John Lith-
gow). Zusammen ergeben sie das
Ensemble dieses stilvollen Strea-
ming-Dramas um Liigen, Geldgier
und Machtspiele.

Auf den ersten Blick wirkt
hier alles noch wasserdicht und un-
durchsichtig. Um den Verwicklun-
gen auf die Schliche zu kommen,

widmet das Drehbuch jedem und
jeder Mitspieler:in ein Kapitel, in
dem jeweilige Motive und Verbin-
dungen beleuchtet werden. Sich
stets um die Frage drehend, wie weit
jede:r zu gehen bereit ist, um grosst-
moglichen Gewinn herauszuschla-
gen - ob finanziell oder strategisch,
im Idealfall auch beides.

Sharper setzt sich wie ein
Puzzle zusammen, in dem jedes Teil,
jedes noch so kleine Detail fiirs Ge-
samtbild bald wichtig wird. Die ein-
zelnen Kapitel lassen frithere Sze-
nen und Geschehnisse immer
wieder aus rteuen Blickwinkeln be-
trachten. Das kdnnte zu Irritationen
beim Publikum fiihren, dessen Auf-
merksamkeit im Verlauf der Hand-
lung einmal mehr, einmal weniger
gefordertist. Die Frage, ob das Ende
dann nicht zu gewollt und unnotig
kompliziert gerét, stellt sich bei so
ambitioniert konstruierten Filmen
immer.

Aber selbst das tut dem Un-
terhaltungswert dank der gliickli-
chen Besetzung keinen allzu grossen
Abbruch. Uberhaupt ist es das
schonste Vergniigen, Julianne Moo-
re einmal mehr in hervorragender
Form zu sehen: Niemand ist so herr-
lich intrigant, amiisant und reizend
zugleich. Niemand weint so bediirf-
tig, so triigerisch wie sie.

Auch die Newcomerin Briana
Middleton schldgt sich bemerkens-
wert gut, blufft wie ein Profi und
sorgt mit ihrem zwielichtigen
Charme stets dafiir, dass der Ge-
schichte nicht die Twists ausgehen.
John Lithgow bringt derweil mit der
unerschiitterlichen Gelassenheit,
die sein Multimillionar ausstrahlt,
den nétigen Ruhepol in den Film.
Und so dreht und wendet sich Shar-
per geniisslich in seiner eigenen, ver-
hohlenen Cleverness. Nur etwas
mehr Risiko in der Inszenierung und
weniger filmische Selbstspiegelung
hitte dem Ganzen vielleicht sogar
noch besser getan. pamelajahn

START 17.02.2023 REGIE Benjamin Caron BUCH Brian Gatewood, Alessandro Tanaka KAMERA Charlotte Bruus Christensen
SCHNITT Yan Miles DARSTELLER:IN (ROLLE) Julianne Moore (Madeline), Sebastian Stan (Max), Justice Smith (Tom), Briana Middleton
(Sandra) PRODUKTION Apple Original Films, Picturestart, IAC Films, USA 2023 DAUER 117 Min. STREAMING Apple TV+
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KURZ

BELICHTET

WEBSITE

Der Osten,
vom Westen her
gesehen

Das Filmerbe der einst so genannten «Zweiten
Welt», also der Lander hinter dem Eisernen
Vorhang, ist auf gdngigen Streamingplattformen
meist unsichtbar. Abhilfe schafft mit eastern-
europeanmovies.com ein sorgfaltig gestaltetes
Portal, auf dem sich Abwegiges, Kunstvolles

und ebenso verschmitzt Erotisches tummelt.
Neben Perlen von Béla Tarr in HD findet sich auch
trashige Science Fiction, zum Beispiel Seksmisja
aus dem Archiv des polnischen Staatssenders.

Bei diesen inhaltlichen Fallhéhen und fiir die
ethnografische Erschliessung helfen die
Ordnung nach Landern sowie die brauchbare
Suchfunktion der Seite. Dank Untertitelnin
diversen osteuropaischen Sprachen und mind-
estens immer Englisch ist das Angebot relativ
niederschwellig.

Das Filmangebot macht bei der Wende nicht halt.
Auch zeitgendssische Filme und solche der
letzten 30 Jahre finden sich auf der Plattform.
Fast surreal ist bei diesem Angebot die Preis-
gestaltung. Ein Tagespass ist flir 5 Euro zu haben.
Viel lukrativer scheint aber der zeitlich und
inhaltlich unlimitierte Zugang fiir 100 Euro. Ein
grosses Aber: Es bleibt beim Businessmodell
der Seite etwas unklar, ob tatsachlich alle Rechte
fur die angebotenen Filme abgeklart worden
sind. Zwar haben Rechteinhaber:innen theore-
tisch die M6glichkeit, eine Léschung zu bean-
tragen, gewisse Uploads scheinen aber nicht
gerade aus seriosen Quellen zu stammen. Kriti-
ker:innen der Seite machen auf Reddit denn
auch geltend, dass viele Filme wohl Raubgut
seien. Auch ist nicht zu eruieren, wer genau
hinter der Website steht.

Neben dem osteuropéischen Portal betreibt
die Firma auch sovietmoviesonline.com sowie
asian-movies-online.com. Erstere ist gefiillt
mit Schatzen aus der ehemaligen UdSSR, die
dank einem Gesetz aus den Neunzigerjahren
mehrheitlich gratis verfiigbar sind. Was wieder-
um bedeutet, dass es eine grosse Ironie der
Geschichte ist, dafiir einer amerikanischen Firma
etwas zu bezahlen. Sowijetische Filme fiir den
Westen zuganglich macht auch Richard Wess
mit russianfilmhub.com. Bei dieser Plattform
weiss man, im Gegensatz zum visuell peppigeren
Bezahlangebot von sovietmoviesonline.com,
wer dahinter steckt. Und die Gratisfilme sind
auch gratis anzuschauen. Zumindest fiir Recher-
chezwecke rund um die Filmschatze des Ostens
sind aber alle Plattformen Gold wert. ik
easterneuropeanmovies.com
sovietmoviesonline.com

asian-movies-online.com
russianfilmhub.com
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BUCH

Schiemmen mit
Stanley Tucci

Warum sieht man in The Godfather so haufig
irgendwelchen Mafiamannern beim Essen
zu? Na, weil die Italiener:innen zu ihrem Essen
eine dhnlich innige Verbindung pflegen wie
zu ihrem Kino. Ganz einfach.

Darum ist es auch nur eine kleine Uberraschung,
dass jemand wie der Schauspieler Stanley
Tucci ein Buch lber italienisches Essen und
dessen korrekte Zubereitung geschrieben hat.
Auch Tucci hat italienische Wurzeln und kann
seitenlang von irdischen Geniissen schwarmen
oder davon berichten, wie in seiner Familie
schon nach dem Mittagessen liber das bevor-
stehende Dinner gesprochen werde. Davon,
wie bestimmte Drinks (Martini) zu sein hatten
und was ein wahrhaft gutes Ragu ausmache.

Das ist haufig witzig erzahlt, mutet manchmal
aber etwas snobistisch an. Tucci ist nur das
Echteste authentisch genug, er besteht auch
auf dem allerletzten Detail. Darum spart er
auch nicht mit Kritik an jenen Barbar:innen, die
glauben, man kénne zu jeder Pastasorte je-
den beliebigen Sugo servieren. Aber er weiss
halt, dass er Recht hat und dass das Leben
ausser aus Details aus gar nichts besteht. (cam)

Stanley Tucci: Taste. Mein Leben

fur Kiiche und Kamera. Aus dem

Amerikanischen von Steffen Jacobs,

Arche Perspektiven. 314 Seiten.
CHF 39/ EUR 25

BUCH
Kritik, Kontingenz,
Kalauer

«Filme lassen uns wahrnehmen, was an der
Wirklichkeit politisch ist.» Ein ganz einfacher
Satz, so scheint es, eine einfache Wahrheit,
aber ganz einfach gibt’s und gilt nicht in den
Texten des Filmtheoretikers Drehli Robnik

aus Wien Erdberg, der etwa beim «Wahrnehmen»
sofort immer auch das «Fiir-wahr-Nehmen»
mithoért und mitmeint und daraus und aus dem
Horror von Jordan Peele und anderen gleich
eine (nicht) ganze Theorie von Demokratie und
Populismus schnellentwickelt.

Denn Robnik ist ein Virtuose der Wendung

von Woértern und Filmen, um auf ihre Riickseite
zu schauen. Oder in ihre Falten. See you on the
other side. Da gibt es von Robnik, mit Robnik, bei
Robnik allerhand zu entdecken: vor allem die
Politik und Geschichtlichkeit popularer Filme von
Tati bis Ari Aster, von Kubrick bis, immer wieder,
Spielberg und Tarantino, und wie sie freigelegt wer-
den durch kiihne kritische Konstellationen oder
auch Kalauer.

Solche Texte wie den, aus dem das Zitat
stammt - «Das Loch im Volk. Horrorfilm heute» -,
25 beispielhafte und beispiellose Texte aus
Robniks produktiver theoretischer und kritischer
Arbeit der letzten 25 Jahre versammelt nun
ein von Alexander Horwath herausgegebener
Band. Vormals Verstreutes - Vortrage, Essays,
Kolumnen -, aber flir Robnik ist eh nichts Bei-
werk und Beifang, und man muss da erst mal
mitkommen bei seinen findigen Fischziigen.
Das ist unbedingt als Aufforderung gemeint. (de)

Drehli Robnik: Ansichten und Absichten.

Texte Giber populéres Kino und Politik.

Hrsg. von Alexander Horwath,

Filmmuseum Synema Publikationen.
256 Seiten. CHF 30 / EUR 25
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XXL-AUSGABE

All Work
and No Play...

Genies bei der Arbeit zuzuschauen, das wir’s.
Taschen liefert diesen Traum in Form einer
dreiteiligen Ausgabe zum Film The Shining, dem
Sketches, Karikaturen, Scrapbooks und andere
Materialien zu entnehmen sind, die Stanley
Kubrick in den spéten Siebzigern als Grundlagen
dazu dienten, den vielleicht grusligsten Haute-
Horreur zu schaffen. Etwa jene Seiten, die gefilllt
sind vom immergleichen Satz «All work and no
play makes Jack a dull boy» - aber auf jeder Seite
zu einem neuen, kreativen Muster kompiliert.
Wer sich an die Szene im Film erinnert, weiss,
dass es jene Papiere sind, die der panischen
Wendy (Shelley Duvall) verraten, dass ihr Mann
Jack (Jack Nicholson) iiber Wochen und Mo-
nate im Overlook Hotel gar nicht unaufhérlich
(und wie versprochen) an seinem neuen Roman
gearbeitet, sondern wie ein Irrer in die Tasten
gegriffen hat. Der Schauer tiberkommt sie und
uns Zuschauer:innen, wenn wir daran denken,
was dieser geistige Zerfall, manifestiert auf den
Seiten, fiir die unmittelbare Zukunft der Fami-

lie bedeuten muss. Und wer die Trivia zum Film
kennt, den oder die iiberkommt doppelter
Schauer. Denn er oder sie weiss, dass Kubrick
nicht etwa vier, flinf dieser Seiten manuell tippen
und den Rest kopieren liess. Das wére einem
fanatisch Detailtreuen wie ihm nicht gerecht ge-
worden. Stattdessen wies er seine Sekretarin

an, miihsam jede einzelne dieser Seiten zu tippen,
die nur wenige Sekunden im Film, aber von denen
nun doch immerhin 115 im Buch, zu sehen sind.
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Das ist bei Weitem nicht das einzige Highlight
des Buchs. Auf anderen Seiten sind die Skizzen
des beriihmten Filmtitel-Kiinstlers Saul Bass

zu sehen, den Kubrick damit beauftragte, das
Filmposter zu gestalten. Auch frithe Skizzen

von Production Designer Roy Walker sind zu sehen,
sie wurden erst 2019 im Nachlass von Kubrick
entdeckt. Den Skizzen ist bereits die Verschach-
telung und Uniibersichtlichkeit zu entnehmen,
die dem Hotel im Film seine einzigartige Gestalt
gibt und es in The Shining fast zur eigenen Fi-
gur werden lasst. Ubertroffen werden die detail-
freudigen Skizzen fast nur durch die Karikaturen
des Make-up-Artisten Tom Smith, der sich die
Zeit beim langwierigen, miihsamen Dreh damit
fillte, das Ensemble am Set in einer Reihe witziger
Zeichnungen abzubilden. Seine Notizseiten

sind nun besiedelt nicht nur von den Hauptdar-
steller:innen, die man so gut aus dem Film selbst
kennt, sondern auch von allen Anderen hinter
der Kamera, die sich mit ihnen im Londoner Atelier
befanden, um The Shining zu bewerkstelligen -
jenseits des Kamerablicks muss das Overlook-
Hotel also doch um einiges lebendiger gewesen
sein, als es der Film vermuten lasst.

Die The Shining-Ausgabe besteht aus dem
«Scrapbook», voll mit Fotos, dem «Manual»,
das mit allerlei anderen Materialien gefiillt ist,
und der «\Wonderbox», die auch das Skript
samt Kubricks Notizen sowie Smiths Zeichnun-
gen enthélt. Wer ein Trio dieser auf 1000 Ex-
emplare limitierten Ausgabe bei Taschen ergat-
tern méchte, muss tief in die eigenen greifen.
Genialitdt hat ihren Preis. (sh)

Staney Kubrick’s The Shining, limitierte

XXL-Auflage mit 1000 Exemplaren,

bestehend aus den zwei Béanden «The

Scrapbook» und «The Manual» und

dem Ephemera-Set «The Wonderbox»,

Taschen Verlag. 2198 Seiten.
CHF & EUR 1500

" 4K-UHD / BLU-RAY

Vesper
Chronicles

Schlammbedeckte Landstriche und sehr einfach
gekleidete Menschen: Der Beginn des Films
lasst an ein mittelalterliches Setting denken, doch
die Drohne im Bild kiindet von einem «neuen
dunklen Zeitalter». Fehlgeschlagene Gentechno-
logie hat einen Grossteil der Lebewesen auf

der Erde vernichtet. Wahrend eine neue Oligar-
chie sich in abgeschlossene Stadte, genannt
«Zitadellen», zuriickgezogen hat, kampfen alle
anderen um ihr Uberleben, wenn sie nicht schon
in Apathie verfallen sind.

Ein Stiick Hoffnung verkorpert die 14-jahrige
Vesper, die mit eigenen Ziichtungen daran arbeitet,
neue Nahrungsmittelquellen zu erschliessen.
Dystopie ist die neue Utopie, dieser Film gefallt
dabei durch sein minimalistisches Setting, die
metallisch glanzenden Kugeltiirme einer Zitadelle
sind alles, was man vom Leben der Anderen zu
sehen bekommt; Vesper Chronicles setzt seine
Spezialeffekte gezielt ein und konzentriert sich
auf die Verhaltensweisen seiner vier Hauptfiguren,
wobei es Raffiella Chapman (Jahrgang 2007,
aber bereits seit 2013 im Filmgeschéft) schafft,
als Antagonistin von - dem wie immer zuverlas-
sigen - Eddie Marsan zu bestehen. (ta)

Vesper Chronicles von

Kristina Buozyte, Bruno Samper
(Steelbook, 4K-UHD+Blu-ray),
LTU/F/BEL 2022, 114 Min.

Plaion Pictures. CHF 36 / EUR 30
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Eine schone Zeile
und ein tragisches
Ende

TEXT Michael Ranze

In a Lonely Place hatte eine Liebesgeschichte
sein konnen, doch Bogarts verbitterter
Drehbuchautor wird des Mordes beschuldigt.
Dabei enthalt diese zynische Schilderung
Hollywoods die wohl tragisch-schonste Zeile,
die ein Drehbuch haben kann.
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Es gibt Filme, die lassen einen nicht mehr los, nicht
etwa weil sie so unterhaltsam wiren, ungewohnliche
Bilder zeigten oder eine so spannende Geschichte er-
zdhlten, sondern weil sie etwas in den Zuschauenden
rithren, sie erschiittern oder gefangen nehmen. So ein
Film ist In a Lonely Place, 1950 von Nicholas Ray in-
szeniert, mit Humphrey Bogart (der den Film mit seiner
Firma Santana auch produzierte) und Gloria Grahame
in den Hauptrollen. Ein auch heute noch verstorender,
ein trauriger Film, und doch gleichzeitig ungemein
romantisch, sodass man sich seiner Faszination nur
schwer entziehen kann.

InaLonely Place gilt gemeinhin als Film noir. Die
Lexika von Alain Silver/Elizabeth Ward, Michael L.
Stephens oder Michael Keaney besprechen ihn ausfiihr-
lich, und auch in der deutschen Literatur, von Paul
Werner bis Thomas Brandlmeier, ist er im Anhang ihrer
Film-noir-Biicher gelistet. Das ist natiirlich richtig,
schliesslich geht es hier um eine mysteriose Mordge-
schichte in einem undurchsichtigen Milieu, um toughe
Figuren, die die Amerikaner:innen gerne als hard-boiled
bezeichnen, mit dunklen Bildern, die kaum Tageslicht
erlauben. Nicht zu vergessen die Themen, die Nicholas
Ray so wichtig sind: der Erfolg und das Scheitern, Ent-
fremdung und Verlust, Einsamkeit und unmégliche Be-
ziehungen, Wut und Gewalt. Sie alle passen ins Genre.

Doch da ist noch mehr, ndmlich diese ehrliche
und leidenschaftliche Liebesgeschichte. Bogart und
Grahame sind wie geschaffen fiireinander, sie tun ein-
ander gut, sie helfen sich gegenseitig aus ihren Krisen.
Doch ihre Giite und ihre Anstrengungen sind vergeb-
lich, und das macht aus In a Lonely Place jenes grosse
Meisterwerk, das mich tiber 30 Jahre nach dem ersten
Sehen immer noch iiberwiltigt. Der engagierte Film-
verleih Die Lupe aus Gottingen hatte Ein einsamer Ort,
so der deutsche Verleihtitel, im September 1989 noch
einmal in die Kinos gebracht.

Double-faced

Doch zunéchst lernen wir Humphrey Bogart als Dixon
Steele kennen, denn der Beginn des Films ist aus seiner
Sicht erzéhlt. Dixon arbeitet als Drehbuchautor in Hol-
lywood. Doch wegen seiner Trunksucht und seiner

Wautausbriiche hat er im Moment kaum Arbeit. Einige
Kritiker:innen, zum Beispiel Danny Peary, haben den
Film auch so interpretiert, dass er ein Opfer von Mc-
Carthys Hexenjagd sein konnte und darum auf der
Schwarzen Liste steht.

In einer der ersten Szenen wartet er im Auto an
einer roten Ampel. Ein anderer Wagen schiebt sich
daneben, die Frau auf dem Beifahrersitz spricht ihn an.
Ob er sich noch an sie erinnere? Plotzlich mischt sich
der Ehemann der Frau ein. Er reagiert ob des Smalltalks
mit tibertriebener Eifersucht. Dixon will die Angelegen-
heit mit den Fausten kléren, doch bevor er aussteigen
kann, springt die Ampel auf Griin, der beleidigte Fahrer
rast davon. Eine erste Warnung, der noch weitere fol-
gen. Spater dann, in seiner Lieblingsbar, beleidigt er
seinen Produzenten als «popcorn salesman» und prii-
gelt sich mit einem Unbekannten, der sich abfillig tiber
seinen unbeliebten, betrunkenen Freund, den Schau-
spieler Charlie Waterman (Robert Warwick), gedussert
hatte. Dixon hat immer ein gutes Wort fiir ihn und
manchmal auch einen Geldschein. Vielleicht hat er auch
eine Ahnung, dass es ihm selbst einmal so ergehen
kénnte wie dem alten Mann. Dass er sich nun fiir ihn
priigelt, zeigt zum Einen sein ungeziigeltes Tempera-
ment, zum Anderen aber auch seine Rechtschaffenheit.
Dixon Steele: ein Mann mit zwei Gesichtern.

Dixon soll ein neues Drehbuch schreiben. Aller-
dings hat er den zugrundeliegenden Roman nicht ge-
lesen - im Gegensatz zu Mildred, der Garderobiere der
Bar. Kurz entschlossen nimmt er sie mit nach Hause,
damit sie ihm den Inhalt des Buchs erzéhlt. Und dann
passiert’s: Im Innenhof der Apartmentanlage steht sie
plotzlich vor ihm, Laurel Gray, Dixons neue Nachbarin.
Er dreht sich im Vorbeigehen neugierig nach ihr um,
«Excuse me!» sagt sie und sieht ihn ein wenig zu lange
an. Ein erstes Treffen, und schon weiss das Publikum,
dass die beiden flireinander bestimmt sind.

Kurz darauf - Mildred erzéhlt begeistert und ein
wenig zu laut die Geschichte des Buchs - geht Dixon
zum Fenster und sieht Laurel noch einmal, wunder-
schon und begehrenswert. Schnell schickt er Mildred
mit Geld fiir das Taxi und fiir ihre Miihe nach Hause.

Des Mordes beschuldigt

Doch am néchsten Morgen ist sie tot, brutal ermordet.
Dixon ist der Letzte, der sie lebend gesehen hat, und
gerit, auf der Polizeistation befragt, in Verdacht. Doch
Laurel Gray verschafft ihm ein Alibi. Sie hat gesehen,
wie Mildred Dixons Appartement allein verliess. «I
noticed him because he looked interesting. I like his
face.» Ein Satz, der Dixon aufhorchen ldsst. Der Ver-
such, sie nach Hause zu begleiten, geht noch schief:
«Thank you, but I always go home with the man who
brought me», sagt sie, sich auf den Polizisten beziehend,
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der auf sie wartet. Spéter, als Dixon sie kiissen will und
sich sein Gesicht langsam dem ihren n#hert, sagt sie:
«I said I liked it. I didn’t say I wanted to kiss it.» Als er
sie ein anderes Mal zum Abendessen einladen will,
meint sie: «We have dinner tonight, but not together.»
Klasse, wie sich hier Mann und Frau auf Augenhohe
begegnen und mit coolen Spriichen erst einmal die
Klingen kreuzen, so, als wire dies eine Screwball Co-
medy aus den Dreissigern.

Dixon und Laurel lernen sich kennen und ver-
lieben sich. Unter ihrem Einfluss und mit ihrer Hilfe
fangt er wieder zu schreiben an, und es geht gut voran.
Sie hat einen positiven, beruhigenden Einfluss auf ihn.
Doch seine gewaltsamen Temperamentsausbriiche und
Eifersuchtsanfille irritieren Laurel immer mehr. Ein-
mal, beim geselligen Zusammensein mit dem ermitteln-
den Detective Sergeant Brub Nicolai, mit dem Dixon
sogar befreundet ist, und seiner Frau Sylvia gibt der
Autor eine genaue Vorstellung davon wieder, wie der
Mord passiert sein konnte. Immer mehr steigert er sich
in die Fantasie hinein, das Fiihrungslicht betont seine
gierigen Augen. Sylvia ist entsetzt: «He’s a sick man,
Brub, there’s something wrong with him.»

Als Dixon bei einem gemeinsamen Picknick zu viert
erfahren muss, dass trotz des Alibis noch immer gegen
ihn ermittelt wird und Laurel auf der Polizeistation
weiter befragt wurde, braust er mit ihr wutentbrannt
davon und streift in einer Kurve prompt ein anderes
Auto. «You blind, knuckleheaded squirrel!», beschimpft
ihn der aufgebrachte Fahrer. Dixon schldgt ihn darauf-
hin brutal zusahmen. Als er sogar zu einem Stein greift,
kann Laurel ihn nur mit Miihe davon abhalten, den
jungen Mann zu toten. Sie ist entsetzt. Jetzt, nach einer
Stunde, kommt es zu den beriihmten drei Sétzen, die
die Tragik des Films erfassen. Dixon hat sich wieder
beruhigt und iiberrascht Laurel mit dem Einfall fiir ein
Drehbuch:

| was born when
she kissed me,
| died when she left me,
| lived a few weeks
while she loved me.
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Er wiirde noch nach einer Stelle im neuen Drehbuch
suchen, wo die Zeilen passen, dann bittet er seine Ge-
liebte, sie zu wiederholen, und die Zuschauer:innen
wissen: Die Zeilen gehoren zum Drehbuch dieses Films
und nehmen sein grausames Ende vorweg.

Zuvor waren Laurel immer wieder Zweifel ein-
gepflanzt worden: auf dem Kommissariat, wo der er-
mittelnde Captain alle Vergehen des Autors gesammelt
hat («He plays rough!»); bei der Massage, als ihre Mas-
seuse bedenkenlos ihre Verdédchtigungen dussert; jetzt
hatte sie fast dabei zugesehen, wie er jemanden totet.
Sie liebt ihn, aber sie hat Angst vor ihm. Obwohl sie
versprochen hat, ihn zu heiraten, packt sie heimlich
ihren Koffer, um die Stadt zu verlassen.

Ray zeichnet eine Welt des Misstrauens - eine
Krankheit, die ausgerechnet in jene féhrt, die sich dem
Anderen gegeniiber 6ffnen wollen. Besonders Dixon
ist stets bereit, andere zu verdachtigen. Wenn er Laurel
seine dunkle Seite, seine Ddmonen offenbart, blickt
der Film von nun an aus ihrer Sicht auf ihn. Zwar ahnt
man als Zuschauer:in, dass Dixon unschuldig ist, doch
Laurel kann bis zum Schluss nicht sicher sein. Darum
versteht man ihre Verwirrung so gut. Eine Unsicherheit
legt sich tiber den Film, die bis zum Schluss anhélt.

Aussenseiter in Hollywood

Mit In a Lonely Place ist natiirlich Dixons Stellung in
Hollywood gemeint. Er ist ein guter Drehbuchautor, der
sein Talent aber héufig an schlechte Vorlagen ver-
schwenden muss. Er fiihlt sich unterfordert, greift zur
Flasche, neigt zur Gewalt, zeigt kaum Mitleid mit der
Getoteten. Trotzdem verbindet ihn eine loyale Freund-
schaft zu seinem Agenten Mel Lippman (Art Smith),
der ihm wiederum - trotz aller Bedenken - die Treue
hélt. Laurel hat es hingegen als Schauspielerin in Holly-
wood nicht geschafft. Ihre einzige Verbindung aus fri-
heren Zeiten ist noch ihre Masseuse, die sie mit Klatsch
und Tratsch versorgt. Hollywood - ein Ort, an dem man
scheitern, wo man sich selbst fremd werden kann. «Hol-
lywood ist hier, mit wenigen Schauplédtzen und Neben-
figuren knapp gezeichnet, eine Stadt der Niederlagen
und Kompromisse, die von Zynismus und Korruption
beherrscht wird», schreibt Karlheinz Oplustil.
Drehbuchautor Andrew Solt hatte {ibrigens, ge-
treu der Romanvorlage von Dorothy B. Hughes, ein
anderes Ende geschrieben, das Regisseur Nicolas Ray
auch so gefilmt hat. Als Dixon erkennt, dass Laurel ihn
verlassen will, erwtirgt er sie; Brub kommt, um ihn zu
verhaften, genau in dem Moment, als der Autor die drei
bereits gehdrten Zeilen tippt und sein Drehbuch be-
endet. Doch Ray kamen Zweifel. Im Dokumentarfilm
I'm a Stranger Here Myself schildert er die Umstidnde
und erklért seinen Sinneswandel. Man konne eine Be-
ziehung nicht so gewaltsam enden lassen. Das Publikum

solle sich selbst ein Bild machen, was mit Bogart ge-
schiahe, wenn er die Apartmentanlage verliesse. Ray
entschied sich fiir Ambiguitét: Dixon hat nicht gemor-
det. Aber er wire fahig dazu.

Und jetzt ist es endlich Zeit, von Gloria Grahame
zu sprechen, jener 1924 geborenen Schauspielerin, die
man auch aus The Big Heat und Human Desire, The Bad
and the Beautiful und The Cobweb kennt. Zur Drehzeit
von In a Lonely Place war sie noch mit Nicholas Ray
verheiratet, doch das Ende der Ehe war bereits be-
schlossen und musste nur noch vor der Filmcrew ver-
heimlicht werden, um nicht fiir Unruhe zu sorgen. Ei-
gentlich sollte Ginger Rogers die Rolle spielen, doch
Ray lehnte ab und setzte Grahame durch. Den Einwand
von Columbia-Boss Harry Cohn, dass sie doch seine
Ehefrau sei, konterte er mit « What the hell does that
have to do with it? She’s just right for the part.» (Den
ganzen Dialog kann man in Bernd Eisenschitz’ Buch
«Nicholas Ray. An American Journey» nachlesen.) Dies
war, nach ihrem Filmdebiit mit Blonde Fever 1944, ihre
erste grossere Rolle, und sie ist einfach umwerfend. Sie
hat Klasse und Humor, Stil und Erotik, ist intelligent,
cool und unaufgeregt. Sie gibt ihrer Rolle eine Mensch-
lichkeit, die die Zuschauer:innen vollig fiir sie ein-
nimmt. Und dann diese unkonventionelle Weiblichkeit,
die durch moderne Hosenanziige oder enge Bleistift-
rocke noch betont wird.

In den Szenen, in denen sie mit ihrer Liebe Dixon
zum Schreiben animiert und ihm dabei selbstlos den
Riicken freihilt, lotet sie den Humor und die Leichtig-
keit des Drehbuchs aus. Die Kamera von Burnett Guf-
fey fangt ihr Gesicht immer wieder in Grossaufnahmen
ein. «Das Gesicht einer Frau: am Anfang forschend und
interessiert, dann liebend und besorgt, schliesslich er-
schopft und traurig. Ein Gesicht, in dem man alle Ge-
fiihle lesen kann, und das doch den immer gleichen
Ausdruck einer Frau zeigt, die bei sich selbst bleibt»,
schreibt Manuela Reichart. Als Laurel Gray am Schluss
des Films telefonisch erfahrt, dass Dixon die Gardero-
biere nicht getdtet hat, sagt sie nur resigniert: «Yester-
day it would have meant so much to us. Now it doesn’t
matter.» In ihrem Gesicht ist die ganze Tragik dieses
Films enthalten: zwei Menschen, die sich lieben, aber
allein bleiben miissen. ]

In a Lonely Place ist auf Blu-Ray
bei der Criterion Collection erschienen.



KOLUMNE

Superyachten -

Driftobjekte

Wenn Daniel Eschkdtter Neuerscheinungen
sichtet, geraten unscheinbare Verbin-
dungen in den Blick. Seine Kolumne gehért
dem Viel- und Abseitigen der Filmwelt.
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Wenn die Roys im April wieder-
kommen, zu HBO und auf unsere Bildschirme,
dann wird vielleicht auch Solandge wieder einen
Auftritt haben in Succession - oder vielmehr: Trit-
te auf ihr. Solandge ist kein Tippfehler und keine
menschliche Fussabtreterin, von denen die Roy-
Familie ja einige hat, sondern die reale Charter-
yacht aus Staffel 2. Jedenfalls sind die Roys eine
Familie, die IRL, im echten Leben, eine Gigayacht
héatte - Schurkenmerkmal schon seit James Bond.
Und wenn Superreiche heute ihre Yachten nach
Bond-Filmen benennen, dann zeigt das weniger,
dass sie Selbstironie kénnen - sondern vielmehr,
dass wir hier wirklich jenseits des Witzigen sind.
Das fithren leider auch die Satirebemiihungen im
Gegenwartskino vor, wo Yachten - zuletzt beson-
ders prominent, besonders wohlfeil, in Ruben Ost-
lunds Eat-the-Rich-Lady-of-the-Flies Triangle of
Sadness - Klasse und Kampf signifizieren sollen.
Aber Ostlund spielt die Stratifikationen an und
Uber Bord doch nur Detail-desinteressiert durch.
Nicht nur den reichen Landratten an Bord kann’s
da speilibel werden.

Dass die Filmindustrie mehr als
eine derart er- und gebrochene Affinitat zur Yacht
hat, geht aus dem gewitzten Schluss-mit-Lustig-
Buch hervor, das der franzésische Soziologe Gré-
gory Salle dem Superyachtenkomplex gewidmet
hat (). Der Komplex umfasst beiihm die politische
Geografie und Okologie der Luxusyacht, aber na-
tiirlich auch die Hypermobilitatsvorfiihrung einer
kleinen globalen Elite, die sich auf und hinter sol-
chen «schwimmenden Palasten» gleichzeitig zur
Schau stellt und versteckt — darunter neben den
notorisch schwer festzumachenden Oligarchen
und den anderen erwartbaren «Have-Yachts»
(Evan Osnos), den Silicon-Valley-Bros, Familien-
imperien-Inhaber:innen und Emiren, eben auch
die Hollywood- und Entertainmentgréssen, die
mit diesen Objekten ihren Reichtum performen
in einem labilen Langenwettbewerb. Mann misst
nach, size matters.

Einfach nur Runterskalieren hilft
da nicht wirklich. Dennoch gibt es schon langst
filmische Alternativen zur zynisch-zahnlosen
Yacht-Fiction bei Ostlund et al. - Yachtkunstkino
sozusagen. Wie Human Flowers of Flesh (@), eine
postkolonial affizierte 16mm-Reverie, in der eine
kleine Leisure-Class-Besatzung carbon-und kar-
maneutral von Marseille nach Algerien segelt. Die
Hamburger Regisseurin Helena Wittmann macht
maritimes Maanderkino, filmischen Drift (Drift,
so hiess auchihr erster Langfilm), der fast gleich-
miitig hort und schaut auf Kérper, Felsen und das
Meer als Organismus und am Ende noch Denis

Lavants filmgeschichtlich einschlagig vertauten
Fremdenlegionar Galoup. «Drift» meint hier auch
ein filmisches Stromen, das nicht (iber das Mittel-
meer oder die Fremdenlegion referieren, sondern
sich zu seinen Gegenstanden performativ treiben
lassen mdchte.

Dass Driftkorper aber wissens-
generativ héchst produktiv sein kdnnen, dariiber
hat der Erfurter Literaturwissenschaftler Wolfgang
Struck eins der schdnsten wissenschafts- und kul-
turhistorischen Biicher des letzten Jahres ge-
schrieben (3. Denn ausgerechnet die Flaschen-
post ist das Objekt, mit dessen Treiben der
Ozeanograf Georg Neumayer ab 1864 die «vitale
Bewegung», die Stromungen des «Weltkdrpers»
Meer, zu vermessen begann. Heute libernehmen
oft einfache Plastiktéfelchen die Funktion. Sie sind
also irgendwie das winzige Gegenstiick zu den
Superyachten. Aus beiden Bewegungen erfahren
wir viel Giber Strome - die von Meer und Kapital.
Und Miill sind beide auch.

Superyachten

Luxus und Stille
im Kapitalozin
Grégory Salle
cdition suhrkamp
SV Q)
Grégory Salle: Superyachten.
Luxus und Stille im Kapitalozén.
Edition Suhrkamp 2022

@

Human Flowers of Flesh
(Helena Wittmann, D/F 2022)
©Grandfilm; 2022 im Programm
des Locarno Film Festival und
seit Februar 2023 in deutschen
Kinos

©)

Wolfgang Struck: Flaschenpost.
Ferne Botschaften, friihe Ver-
messungen und ein legendéres
Experiment. Mare 2022

FLASCHENPOST
FERNE BOTSCHAFTEN,
FRUHE VERMESSUNGEN
UND ;

EIN LEGENDARES
EXPERIMENT

Wolfgang Struck
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Matter Out of Place 2023, Nikolaus Geyrhalter
Wie viel Inszenierung steckt in einem Dokumentarfilm? Die Antwort auf diese Frage steht in Jacqueline Maurers Interview
mit Nikolaus Geyrhalter (Seite 57). Er sagt zu seiner dokumentarischen Arbeit: «<Sobald man an einem Ort ist, veriandert
sich alles und man beginnt die Arbeit immer wieder riickgéngig zu machen. Denn durch die Kamera entsteht Irritation,
die man wieder abflauen lassen muss.» Aber der Mensch ist vergesslich, das sei die Rettung des Dokumentarfilms:
«Nach ein, zwei Tagen ist die Scheu weg. Das geht eigentlich recht schnell.»
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«Ein epischer Dokumentarfilm iiber Nan Goldin

und ihren Aktivismus gegen die Familie Sackler.»
THE GUARDIAN
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