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rous FILME LEBEN VON
IHREM PUBLIKUM - DARUM
GRUNDEN WIR EINEN CLUB

nrerview CHRISTIAN PETZOLD

KRITIKEN ROTER HIMMEL,
BEAU IS AFRAID,
EMPIRE OF LIGHT
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S.64 Frére et sceur 2022, Amaud Desplechin . P -
«Arnaud Desplechin spart nicht an dramatischen Ereignissen und'extremen, kérperlichen Gefiihlszustéanden»,
schreibt Esther Buss zu diesem Film (iber einen ausser Kontrolle geratenen Familienstreit.
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S.43 Systemsprenger 2019, Nora Fingscheidt .
Mit unserer Flatrate fiir Club-Mitglieder und Interessierte gibt es am Samstag, 13. Mai, im Ziircher Arthouse Piccadilly auch
diesen gefeierten Beitrag des deutschen Kinos zu sehen - mit psychoanalytischem Kommentar der Cinépassion.




S.74 Beau ls Afraid 2023, ariAster
Was kann denn alles noch schief laufen? Horror-Regisseur Ari Aster versucht sich an der Komaodie und liefert einen Albtraum
nach dem anderen fiir seine Hauptfigur Beau - und Kino der Extraklasse.
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S.65 DasLehrerzimmer 2023, iier Catak
In Cataks Thriller fiihren auch Zwiegesprache, Elternabende und Meetings nicht zum Waffenstillstand: Das Lehrerzimmer
wird hier zum emotionalen Schlachtfeld.
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S.62 El agua 2022,Elena Lépez Riera
Die Legende zum Rio Segura besagt, dass der Fluss sich in Frauen verliebe und in Siidspanien Dorfer tiberflute. El agua steht
im Spannungsfeld zwischen modernem Coming+of-Age und althefgebrachtem Aberglauben.
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S.69 Plan 75 2022, chie Hayakawa t
In dieser — unserer nicht unahnlichen - Science-Fiction-Welt wird der Uberalterung durch eine scheinbar «<humane» Lésung
entgegengewirkt. Eine sachte, leise Dystopie.
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S.34 Keine Angst vor Pink: «Bronies» nennen sich die Fanclub-Mitglieder der Serie My Little Pony. Mit Radiosendungen,
selbstgemachten Pliischtieren und Stammtischen ist die Szene im mehreren deutschen Stadten aktiv. Ein Portrait.




EDITORIAL

Lassen Sie uns
streiten!

Bevor es den modernen Film gab, war er eine Vision; eine Vi-

sion von jungen Franzés:innen, die mit hungrigen Augen ins

Kino gingen und sich anschauten, was auf die Leinwédnde

kam. Doch was sie sahen, befriedigte sie nicht. Die Filme wa-

ren ihnen zu fad, zu kraftlos. Ihre Enttauschung lber das

Filmschaffen ihrer Zeit diskutierten die Hungrigen in endlo-

sen Gesprachen, und bald schrieben sie sie auch auf. So ent-

standen die «Cahiers du cinéman», die einflussreichste Film-

zeitschrift des 20. Jahrhunderts. Und bald entwickelte sich

die Vision eines neuen Kinos.
Die jungen Manner hiessen Frangois' Truffaut, Jean-Luc
Godard, Claude Chabrol und Eric Rohmer. Sie kannten sich,
weil sie Mitglieder im gleichen Filmclub waren: im Ciné-club
du Quartier latin. Dort wurden Filme auch besprochen, kriti-
siert, verglichen. Die Kritiker lebten vor, was es bedeutet,
cinephil zu sein. Und verdnderten das Kino so radikal wie
niemand vor ihnen. Der Ciné-club du Quartier latin war die
Keimzelle der Nouvelle Vague, wie Jacqueline Maurer in
ihrem Beitrag zu diesem Heft schreibt (S. 52).

Auch wir griinden einen Filmclub. Denn auch wir sind unzu-

friedene Kritiker:innen. Wir haben genug davon, allein zu

Hause zu sitzen und in die R6hre zu gaffen. Wir wollen wieder

zusammenkommen, um zu diskutieren, zu streiten, zu

schwéarmen - um Visionen eines neuen Kinos zu entwickeln

(S.27). Mit Ihnen, liebe Leser:innen. Der Filmbulletin Club soll

eine Schule des Sehens sein, wie es Filmclubs schon immer

waren (S. 31). Er soll einen Ort bieten, wo die Cinephilie wie-

der aufleben kann. Wo der Film nicht konsumiert, sondern

gefeiert wird (S. 40).
Als erster Gast im Filmbulletin Club hat sich ein Name gera-
dezu aufgedrangt: Christian Petzold hat als junger Mann sei-
nen Zivildienst in einem Filmclub absolviert. Und nicht nur
das. Sein neuer Film Roter Himmel schliesst sichtlich an
Nouvelle-Vague-Klassiker von Eric Rohmer an. Im Interview
(S.14) spricht Petzold iiber die Bedeutung, die diese Vorbil-
der fiir ihn haben. Die Schweizer Premiere von Roter Him-
mel findet iibrigens am 12. Mai statt. Prasentiert von Film-
bulletin - fiir alle mit hungrigen Augen.

Ich wiinsche Ihnen eine anregende Lektiire.
Oliver Camenzind, Redaktor



Schon als Jugendllchen hatten ihn Berge magisch angezoger
Nun hat sich Salvador selbst - in der Hauptrolle als Pierre - zum Mont Blanc entsandt
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- BACKSTAGE

KINOJAHR 2022

Immerhin
die Richtung
stimmt

Die jahrliche Statistik zur Schweizer Kinoland-
schaft von ProCinema, dem Schweizer Verband
fir Kino und Filmverleih, ist um Optimismus
bemiiht. Etwas liber 9 Millionen Eintritte ver-
zeichneten die Sale schweizweit im vergangenen
Jahr und damit 61 Prozent mehr als nochim
Vorjahr. Im Tessin steigerten sich die Billetver-
kaufe sogar um 99 Prozent. Dass die Leute
jedoch im Vergleich zu den Vorpandemiejahren
trotz Aufhebung der Schutzmassnahmen

3.9 Millionen Mal weniger ins Kino gingen, ein
Minus von 30 Prozent, bleibt die ernilichternde
Tatsache, an der derzeit die harten Reserven
der Kinobetreiber:innen ausbluten.

Im Vergleich mit anderen Landern steht

die Schweiz zumindest besser da, auch wenn
dies ein schwacher Trost sein diirfte. Fiir
Deutschland und Grossbritannien ist ein Riick-
gang um 34 Prozent zu verzeichnen, fiir die
USA gar einer um 35. Allein Frankreich verzeich-
net einen etwas geringeren Verlust von «nur»
27 Prozent. (mik)

Mit knapp 79000 Eintritten der erfolgreichste Schweizer Film des Jahres 2022.

Die goldenen Jahre 2022, Barbara Kulcsar




The Wolf of Wall Street 2013, Martin Scorsese

BACKSTAGE 1

WOLFE VOR GERICHT

Filmreifer
Betrug: DiCaprio
sagt aus

Wenn Superreiche ihre Jachten nach Bond-
Bosewichten benennen, wieso sollten nicht auch
Finanzbetriiger in einen Film iber Finanzbe-
triiger investieren? So geschehen bei Martin
Scorseses The Wolf of Wall Street. Der fragliche
Investor: Low Taek Jho, der den malaysischen
Staatsfond um 4.5 Milliarden US-Dollar betrogen
haben soll. Das Geld steckte er in diverse
Projekte der US-amerikanischen High Society
und in die Politik, darunter auch in Scorseses
Filmprojekt aus dem Jahr 2013.

Als Strohmann fiir diverse Investitionen in den
USA fungierte Prakazrel Michel, genannt

Pras, bekannt durch die Band Fugees, die ihn
zusammen mit Lauryn Hill und Wyclef Jean
beriihmt machte. Pras soll auch die Faden ge-
zogen haben, um bis zu 30 Millionen US-Dollar
in den Wahlkampf von Barack Obama zu
schleusen, wie die Nachrichtenagentur Reuters
berichtet. Solche Wahlkampfspenden von
Auslander:innen sind in den USA verboten. Vor
Gericht wird Low Taek Jho und Pras Michel
nun auch vorgeworfen, mit ihren Investitionen
Geld gewaschen zu haben.

Gemadss mehreren Zeitungsberichten, darunter
Forbes, hat vor Kurzem auch Leonardo DiCaprio
vor einem Bundesgericht in Washington eine
Aussage zu den beiden gemacht. Den fraglichen
Rapper habe DiCaprio backstage an einem
Konzert der Fugees kennengelernt, den malaysi-
schen Investor mit dem lockeren Portemonnaie
wiederum liber Pras an einer Geburtstagsparty,
wie er dort sagte. Vor Gericht sagte er zu-

dem aus, mit Lows Privatjet und einer grossen
Gruppe an Silvester von Australien nach Las
Vegas geflogen zu sein. Mit dem Ziel, zweimal
den Jahreswechsel zu feiern. Neben dem
Investment in Scorceses Film aus dem Jahr 2013
soll Low auch an DiCaprios Umweltstiftung ge-
spendet haben.

DiCaprio wird vor Gericht nicht beschuldigt,
sondern musste lediglich - nebst weiteren
Prominenten wie Kim Kardashian - liber seine
Verbindungen zu Low Taek Jho aussagen.
Was sich jetzt zeigt: Wahrend Leo vor der Ka-
mera den Betriiger spielte, spielte sich hinter
der Kamera der wahre Betrug ab. Die Ironie
ist bestechend, und Hollywood diirfte mit einer
filmischen Antwort wiederum nicht lange

auf sich warten lassen. Selbst wenn DiCaprio
dann nicht vor der Kamera stehen sollte, eine
Investitionsgelegenheit ware es allemal. (mik)
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WRITERS GUILD
Wird in
Hollywood bald
gestreikt?

Geradezu uniibersichtlich gestaltet sich die
Menge an Serien- und Filmtiteln, die im Kino, auf
Streaming-Plattformen oder im linearen Fern-
sehen Tag fiir Tag ausgestrahlt werden. Viele
davon stammen aus den Federn fleissiger
Hollywood-Drehbuchautor:innen. Doch bald
kénnte sich die Anzahl der Neuerscheinungen
drastisch reduzieren: Die Writers Guild of
America (WGA), die gewerkschaftliche Organi-
sation der Schreibenden, will nachstens einen
Streik ausrufen. Das ist in der Geschichte
Hollywoods schon mehrfach geschehen. Das
letzte Mal 2007. Damals ging es um die Erldse
aus DVDs, an denen die Autor:innen kaum
beteiligt waren.

Der Ausfall war damals klar spiirbar: Fiir

100 Tage gab es bei den TV-Sendern statt neuer
Folgen Schnee von gestern. 24 etwa musste

flr einige Wochen aussetzen, die 6. Staffel von
Family Guy fiel wegen des Streiks kiirzer als

geplant aus, genauso wie die 4. Staffel von Lost.

Erst eine Einigung mit der Alliance of Motion
Picture and Television Producers, der Ver-
einigung der Produzent:innen, ebnete damals
wieder den Weg fiir frischen Content.

Ob sich gerade eine dhnliche Situation an-
bahnt, werden die kommenden Wochen zeigen.
Dieses Mal ginge es hauptséachlich um die
strukturellen Verschiebungen rund ums Strea-
ming. Ein Problem ist, wie die «New York
Times» berichtet, dass Episoden im Streaming
immer langer werden, wahrend Autor:innen

mit gleichem Honorar pro Episode entléhnt
werden.

Nach einem «walk-out», der im Mai stattfinden
wirde, waren dieses Mal hauptséachlich jene
Serien betroffen, deren Ausstrahlungstermin fiir
den Herbst 2023 angesetzt ist, wie etwa die
neueste Staffel der Sitcom Abbott Elementary.
Im Kino wére der Effekt nicht gleichermassen
spiirbar, weil dort in anderen Zeitdimensionen
produziert wird. Die Auswirkungen wéren
dennoch weitlaufig: So richtig unangetastet
bliebe wohl nur das Reality-TV. (sh

Y

Beim letzten Streik
der Drehbuch-
schreiber:innen
gab es bei den
TV-Sendern statt
neuer Folgen 100
Tage lang Schnee
von gestern.



AGENDA

29. MARZ BIS 12. NOV

Weimar
weiblich

Das Deutsche Filminstitut &
Filmmuseum zeigt ab Marz
eine Ausstellung liber Frauen
und Geschlechtervielfalt im
Kino der Moderne. «Weimar
weiblich» behandelt die Arbeit
von Frauen im Film in der
Weimarer Republik zwischen
1918 und 1933 und erforscht
damit eine neue Perspektive
zur deutschen Filmgeschichte.

MI 29.3. bis SO 12.11.

Deutsches Filminstitut

& Filmmuseum,

Frankfurt am Main
Adfffilm

14. APRIL BIS 3. JUNI

Kurze
Filme, lange
Nachte

Die Kurzfilmnacht ist wieder in
der Deutschschweiz auf Tour.
Kurzfilme aus aller Welt werden
in den Blocken «Birth», «C’est

la vie» und «Party» prasentiert.
Geschichten tiber Entstehun-
gen und Wunder, iiber Hohen
und Tiefen, Erzéhlungen fiir die
Flucht aus dem Alitag. Ange-
flhrt wird mit dem Schweizer
Block: die Highlights des
lokalen Kurzfilmschaffens.

FR 14.4. bis SA 3.6.
2kurzfilmnacht.ch

filmbulletin

12. BIS 14. MAI

Filmbulletin
Club mit Kino
a discrétion
Zur Lancierung des Filmbulletin,
Club, des ersten hybriden
Filmclubs der Schweiz, feiern
wir ein Wochenende in den
Arthouse-Kinos Le Paris &
Piccadilly in Zlrich. Das ganze
Wochenende geniesst man am
besten mit unserem Flatrate-
Tarif: Flir CHF 59.- gibt es «Kino
adiscrétion». Alle Vorstellun-
gen des regularen Kinopro-
gramms des Wochenendes in
den beiden Kinos sowie alle
Spezialvorstellungen sind fiir
diesen Preis inklusive. Ein
erstes Highlight wartet am
Freitag, 12. Mai: Die Schweizer
Premiere von Christian Pet-
zolds Roter Himmel in Anwe-
senheit des Regisseurs und
mit der feierlichen, offiziellen
Lancierung des Clubs. Und das
Beste: Clubmitglieder kriegen
ihr «Kino a discrétion»-Billet
zur Mitgliedschaft geschenkt.
FR 12.5. bis SO 14.5.
Arthouse Le Paris
& Piccadilly, Ziirich
Mebhr Infos:
~filmbulletin.ch/club

Tickets:
~arthouse.ch
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27. MAI BIS 4. JUNI

25 Jahre
Videoex

Dieses Jahr gebiihrt dem
Festival ein Jubilaumsjahr: Die
Videoex wird 25. Uber elf Tage
laufen im Ziircher Kunstraum
Walcheturm 160 Werke rund
um den Experimentalfilm.
Im Gastprogramm stehen die
Stadte Hongkong, Taipei
und Singapur im Mittelpunkt.
Schweizer Spezialgast ist Doris
Schmid, Videokiinstlerin
und Expertin darin, die Wahr-
nehmung der Wirklichkeit um-
zukonstruieren.

SA 217.5. bis SO 4.6.

Kunstraum Walcheturm,

Ziirich

~videoex.ch

30. JUNI BIS 8. JULI

The
Knights who
say NIFFF!

Die 22. Ausgabe des NIFFF
findet Ende Juni statt. Das
etablierte Festival, gewidmet
dem fantastischen Film.

Ein grosses Spektrum, welches
aber durch bedachte Pro-
grammation eine symbiotische
Dynamik erreicht. Abgerundet
wird das Programm mit dem
digitalen Kunstschaffen und
dem asiatischen Kino, themati-
siert werden Aktualitat und
Zukunftsvisionen.

FR 306. bis SA 87.
2nifff.ch
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CHRISTIAN PETZOLD 15

«Wenn man
uber sich

selber lacht,
1St man

gerettet»

INTERVIEW Michael Ranze

Ein junger Mann will die Liebe nicht sehen. Daraus
macht Christian Petzold einen Sommerfilm nach
franzosischem Vorbild. Im Interview spricht er Gber
Roberto Rossellini, Paula Beer und sich selbst.
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INTERVIEW

Herr Petzold, wie halten Sie es eigentlich mit Eric
Rohmer?

Vor drei Jahren bin ich mit Paula Beer nach Paris
gefahren, weil Undine dort starten sollte. Bei der
Abreise aus Paris haben wir vom franzosischen
Produzenten beide das Gesamtwerk von Eric Roh-
mer geschenkt bekommen. «Die schwitzen doch
nur die gesamte Zeit», dachte ich damals {iber die-
se Filme. Dann sah ich sie mir noch einmal an und
war liberrascht von ihrer Modernitét, ihrer Ge-
schwindigkeit. Ich sah etwas in diesen Filmen, was
ich im deutschen Kino vermisse, namlich den Som-
mer. Es gibt sehr viele Sommerfilme. Der Sommer
als Genre. Schon der erste Rohmer-Film Le signe
du lion spielt im Sommer.

Wissen die Franzds:innen mehr tiber den Sommer
als die Deutschen?

Mein Lieblingsroman ist Gustave Flauberts «L’Edu-
cation sentimentale». Da geht es um einen Som-

FB
CP

mer, in dem sich die Klassen vermischen, die Eltern
keine Rolle spielen, in dem etwas passiert, ob das
nun die Liebe ist oder die Kréankung, die Verletzung,
die Einsamkeit, die Berufung. Diese Dinge passie-
ren in den zwei Monaten der Ferien. Wenn diese
Menschen dlter werden, genau wie ich, erinnern sie
sich an diesen Sommer als den Sommer, der einen
gelehrt hat, Mensch zu werden. Warum sind aber
bei uns in Deutschland die Sommerferien immer
so regressiv? Warum wollen bei uns immer alle
nach Hause und ihren Eltern berichten, dass sie
schwul geworden sind oder das Studium wechseln?

Und wie wurde aus diesen Fragen ein Film?

Ich lag vier Wochen mit Corona im Bett, die Cannes-
Berichterstattung lief im Fernsehen, und ich dachte,
diese Traume, die ich da habe, sind besser als das
Wettbewerbsprogramm. Ich habe mir so gewiinscht,
wenn ich aus dem Bett herauskomme, einen Film
zu machen, der das Leben feiert. Es war Lockdown

\

«Ich habe immer das Gefiihl, dass Paula
Beer ihre Rollen tanzt. Das ist sehr schon»

Christian Petzold

Bild: © Alexander Janetzko / Berlinale
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CHRISTIAN PETZOLD

in Deutschland, das Leben wurde heruntergefah-
ren, vor allem das der jungen Menschen. Die durf-
ten gar nichts mehr, weder studieren noch in die
Schule gehen noch auf einer Parkbank sitzen noch
Kino, Theater, Clubs. Alles weg. Woher kommt die-
ser Eifer, in Gesellschaften als Allererstes die Ju-
gend zu beschneiden, fragte ich mich.

Ja, woher kommt der Eifer?

Man will sie schnell auf den Arbeitsmarkt bringen.
Alles, was Jugend ausmacht, ndmlich Verschwen-
dung, Verirrung, die Lehrjahre, all das spielt keine
Rolle. Daraus ist im Grunde das Drehbuch ent-
standen.

Ein Film von Eric Rohmer, aus dem Jahreszeiten-
zyklus, heisst ja sogar Sommer.

Stimmt. Der ist wichtig. Dann gibt es noch Pauline
am Strand und Die Sammlerin. Vor der Berlinale
habe ich mir Sommer noch einmal angeguckt. Drei

FB
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Theater her kommt. Paula Beer hat diese Ausbil-
dung aber so nicht absolviert. Sie war als junges
Midchen Tanzerin am Friedrichstadt-Palast. Sie
hat schon mit 14 Jahren in Poll gespielt. Sie hat eine
Ausbildung, die auf Tanz und Physis und Anmut
aufbaut und nicht auf dem Theatertext. Das ist
etwas, das fiir mich neu war. Als ich dann Transit
mit ihr und Franz Rogowski drehte, der eine
Clowns- und Zirkusschule absolviert hat, also auch
keine klassische Theaterausbildung, hatte ich plotz-
lich zwei Darsteller:innen vor mir, die vollkommen
anders gespielt haben als die, die ich zuvor kannte.
Das hat mich noch einmal ganz anders blicken las-
sen. Meine Liebe zu Musicals, Tanzfilmen, Choreo-
grafien - die ist zwar nicht im Film. Aber ich habe
immer das Gefiihl, dass Paula Beer ihre Rollen
tanzt. Das ist sehr schén.

Das Interessante an ihrer Figur ist, dass sie lange
Zeit gar nicht auftaucht. Wir héren sie nur beim Sex,

«Wir portraitieren einen Kiinstler
als Idioten»

FB

CP

sehr kluge Frauen und ein idiotischer Musiker, der
bald Lehrer wird: Darum geht es da, und davon ist
eine Menge bei mir eingegangen. Das Meer, die
Frauen, der Kiinstler, der die Welt nicht sieht, der
die Liebe der Frauen und ihren Respekt nicht
erkennt. Am Schluss ldsst er alle drei Frauen, die er
durch Blédheit gekrénkt hat, auf der Insel zurtick.
Dann dreht er sich auf der Fahre um und denkt:
«Ich habe etwas vergessen. Und das, was ich hier
vergessen habe, das werde ich nie wieder in meinem
Leben zuriickbekommen.» Das ist so schon - das
ist eine Sommergeschichte. Meine Figur ist auch
jemand, der am Schluss etwas verpasst hat. Kino
und Traum haben sehr viel miteinander zu tun, ich
glaube, dass viele Filme, die man gesehen hat, in
das Unbewusste der eigenen Filme eindringen.

Sie haben mit Paula Beer drei Filme hintereinander
gedreht. Was schitzen Sie so sehr an ihr?

Paula Beer hat etwas, das ich so in Deutschland
nicht kennengelernt habe. Wir haben eine Stadt-
theater-Kultur, die es in keinem anderen Land der
Welt gibt. Darum gibt es hier auch so wichtige
Schauspielschulen, die schlicht und einfach ausbil-
den. Wir haben eine Schauspielkultur, die vom

cP

aber es dauert anderthalb Tage, bis wir und Leon sie
endlich sehen.

Es geht im neuen Film um Ménner und um Kiinst-
ler, besonders um einen Mann, der versucht, sich
wie ein Kiinstler zu benehmen. Diese Kiinstler
schaffen sich die Frau im Kopf. Wir portraitieren
einen Kiinstler als Idioten. Leon sieht Rotwein-
gléser, als ob da eine Party stattgefunden hitte, er
hort nachts die sinnlichen Gerdusche einer jungen
Frau, die offensichtlich Sex hat, er hort ihren
Namen, Nadja, und sagt sofort: «Russin!» Er ist
fasziniert von diesem Bild, das sich in seinem Kopf
formt. Nach fast anderthalb Tagen sieht er als Ers-
tes von ihr, wie sie Wasche aufhingt und mit dem
Fahrrad wegféhrt. Das sind zwei ganz einfache
Dinge. Fiir Leon ist es aber nicht das, was er mit
dem Bild von ihr - Rotwein, Orgien, Sex - zusam-
menbringt. Er ist verwirrt. Beim ndchsten Mal ist
sie beim Abwaschen, wieder eine Alltagstétigkeit.
Er geht auf sie zu, sie iibernimmt die Gespréchs-
fiihrung, wieder ist er {iberrascht. Er wird iiber-
schwemmt von einer Frau, die real ist, die nicht mit
diesem Kiinstlerbild einer Femme fatale, mit einem
Sexmonster, mit Nadja, der Russin, in Einklang zu
bringen ist.
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Leon kann einem ganz schon auf die Nerven gehen,
er geht nicht aus sich heraus, er ist gerne beleidigt.
Wenn Nadja einen bittet, schwimmen zu kommen,
da sagt man doch Ja!

Das muss so sein, dass im Kino alle sagen: «Du
Idiot!» Dadurch wird er interessant. Wenn er
schwimmen gegangen wire, wire der Film zu
Ende. Ich kenne mich gut aus mit Figuren wie ihm.
Auch Thomas Schubert hat die Figur sofort ver-
standen. Kiinstler stehen auf Partys wie Stinkstiefel
an der Wand, weil sie den Kontrollverlust fiirchten
und darum die Anderen schlechtmachen. Sie trau-
en sich nicht, zu tanzen, machen aber den Tanzstil
Anderer herunter. Die Schauspieler haben diese
Schwachstelle in meiner Biografie sehr gut heraus-
gearbeitet.

Was meinen Sie damit?
Der schlechte Roman, den Leon im Film schreibt,
heisst «Clubsandwich». Das ist eine Reminiszenz

cpP

Frau in der Tiirkei, wo diese verheerenden Wald-
briande gerade geloscht waren, die dann ein Jahr
spéter in Portugal, Stidfrankreich und Griechenland
weitermachten. Das Gebiet in der Tiirkei ist richtig
gross. Da war nichts mehr. Es war alles nur schwarz.
Wie die Bilder, die Max Ernst nach dem Ersten
Weltkrieg gemalt hat. Kein Wind, keine Insekten,
keine Vogel - nichts mehr. Der Wald ist sonst voller
Gerdusche, Knacken, Tierlaute. Der Wald ist fiir
die Deutschen ein mythischer Ort. In den geht man,
wenn man mit sich nicht zurechtkommt. Wenn die-
ser Wald verbrannt ist, ist auch der mythische Ort
verbrannt, es ist aber auch das Lebendigste ver-
brannt, das man sich vorstellen kann. Deswegen ist
der Wald am Anfang voller Leben, voller Geréu-
sche; am Ende istier in grosster Gefahr.

Wie haben Sie das gedreht?
Wir haben in einem Waldbrandgebiet gedreht und
haben auch die Sirenen gehort. Das ist nicht im

«Heine ist immer ganz schlicht, aber
unheimlich kompliziert. So haben auch
Filme zu sein»
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an meinen zweiten Film Cuba Libre. Ich war zu
dieser Zeit Leon nicht ganz unéhnlich. Ich spielte
Regisseur. Ich war aber keiner. Und Leon spielt ei-
nen Schriftsteller. Er ist aber keiner, weil er nichts
sieht, weil er verschlossen ist, weil er nicht neugierig
ist, weil er das Sehen verlernt hat. Man kann einen
wie ihn nur ertragen, wenn man iiber ihn lacht.
Von mir steckt schon ein bisschen in Leon. Thomas
Schubert hat das auch verstanden. Ich musste des-
wegen auch {iber mich selber lachen. Und wenn
man iiber sich selber lacht, ist man gerettet.

Welche Funktion haben die Waldbrinde? Sind sie
eine Bedrohung? Sind sie ein Katalysator fiir das
Geschehen?

Waldbrinde beschéftigen mich. Mich beschéftigt vie-
les, was mit der Klimakatastrophe zu tun hat. Vor
vielen Jahren, als ich meinen damals kleinen Kin-
dern noch vorgelesen habe, tauchte in einem Kinder-
buch der Ausdruck «Totenstille» auf. «Was ist denn
das?», fragten die Kinder, und ich antwortete: «Das
ist die absolute Stille.» Das konnten sie sich nicht
vorstellen. Totenstille ist die Stille, wenn nichts
mehr lebt. Kurz nach Undine war ich mit meiner
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Computer entstanden - das ist wirklich verbrann-
ter Wald. Die verbrannten Tiere, die es nicht ge-
schafft haben, sind die Klammer. Man hat einen
Wald, der lebt, und dann den Wald, der gestorben
ist. Bei Eric Rohmer glauben die jungen Leute,
dass es auch im ndchsten und {ibernichsten Jahr
solche Sommer geben kann, wihrend es fiir die
Generation in meinem Film der letzte Sommer in
Unbeschwertheit ist.

Jetzt miissen wir noch iiber Heinrich Heine und das
Gedicht «Der Asra» sprechen. Es scheint Ihnen be-
sonders wichtig zu sein, weil Nadja es sogar zweimal
aufsagt.

Das liegt daran, dass nicht nur das Gedicht wichtig
ist, sondern auch, wie Nadja es aufsagt. Bei all
diesen Szenen am Tisch, ob sie nun essen oder je-
mand eine Geschichte erzahlt oder sie sich streiten,
ist es nicht nur ein Vortrag. Es passieren noch mehr
Dinge am Tisch. Derjenige, der sich fiir tiberlegen
hilt, merkt auf einmal, wie unterlegen er ist. Ei-
gentlich miisste er sich schdmen. Sie trégt dieses
Gedicht, das von der Liebe handelt, demjenigen
vor, der die Liebe nicht versteht. Dabei guckt sie
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ihn in einer wunderbaren Weise an. Er versucht,
diesem Blick auszuweichen, was genauso wunder-
bar ist. «Der Asra» ist eines der schénsten Gedich-
te, die ich kenne. Dieses Gedicht liebe ich sehr, weil
es in seiner Schlichtheit unheimlich kompliziert ist.
Der Aufbau des Gedichts ist schlicht. Es wieder-
holen sich immer wieder Zeilen, aber sie sind leicht
verschoben: das Beben der Darstellung. Heine ist
immer ganz schlicht, aber unheimlich kompliziert.
So haben auch Filme zu sein.

Ganz am Schluss des Films zeigen Sie ein Bild von
den Liebenden von Pompeji, wo zwei Menschen in
inniger Umarmung durch die Lava fiir immer fest-
gehalten werden. Da musste ich gleich an Roberto
Rossellinis Viaggio in Italia denken, wo Ingrid Berg-
man in Trdnen ausbricht.

Viaggio in Italia gehdrt zu den wichtigsten Filmen
meines Lebens. Es ist eine tiefe Trauer in dem Film.
Er handelt davon, dass Rossellini und Bergman ein
Paar waren. Dieser Film ist im Grunde ein Schei-
dungsfilm, darum von einer tiefen Trauer und Me-
lancholie durchsetzt. Sie weint, wenn die Lieben-
den bei den damaligen Ausgrabungen freigelegt
werden, weil sie weiss, dass Rossellini und sie fiir-
einander bestimmt sind. «Das ist der Mann meines
Lebens, ich bin die Frau seines Lebens, aber wir
kriegen es nicht hin. Wir haben uns erschopft. Das

ist unsere letzte Reise.» Wenn Leon an Pompeji
denkt, weiss er, dass Rossellini die Liebe erlebt
hat. Aber er selbst wird sie nicht erleben. Er er-
innert sich an etwas, das er gar nicht hat. Er hat
die Liebe verpasst. Er sieht, dass sein bester
Freund Felix und der Bademeister sich lieben, so-
gar im Tod. Die Frau, die neben ihm steht, die er
liebt und ihn anschaut und weint, und er kénnte
sie umarmen und sie kénnten iiberleben als Lie-
bende - er kriegt es nicht hin. Das ist der Moment,
wo er alles verloren hat. ]

CHRISTIAN PETZOLD 1960 in Hilden zur Welt gekommen,
absolvierte er seinen Zivildienst in einem kleinen Filmclub.

Ab 1981 studierte er Theaterwissenschaften und Germanistik.
Ab 1988 besuchte er sodann die Deutsche Film- und Fernseh-
akademie in Berlin. Fiir seinen neusten Film wurde Petzold an
der Berlinale mit dem Grossen Preis der Jury ausgezeichnet.
Der Regisseur lebt mit seiner Frau Aysun Bademsoy und seinen
beiden Kindern in der deutschen Hauptstadt.
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Johannes Binotto ist Kultur- und Medienwissenschaftler
und lehrt an der Hochschule Luzern Design+Kunst.

In dieser Kolumne denkt er dariiber nach, was passiert,
wenn der Film nicht mehr nur im Kino stattfindet,

und entdeckt neue Sehgewohnheiten fiir alte Filme.
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«Im Kino gewesen. Geweint.»
Dieser beriihmte Tagebucheintrag von Franz Kaf-
ka hatte wohl kaum eine solche Karriere gemacht,
wenn er gelautet hitte: «lm Kino gewesen. Gelang-
weilt.» Es ist ziemlich wahrscheinlich, dass Kafka
in letzterem Fall gar nichts ins Tagebuch geschrie-
ben hatte. Die Langeweile scheint selten der Rede
wert. Tatsachlich hat im Katalog der menschlichen
Affekte die Langeweile das vielleicht allerschlech-
teste Image, weil sie so unspektakular ist, niemals
brennend heiss oder schneidend kalt, sondern
immer nur lauwarm, weder so ergreifend wie die
Freude noch so bedrohlich wie die Angst, sondern
dauernd unentschlossen. Dass wir mit der Lange-
weile als Phinomen so wenig anzufangen wissen,
ist dabei durchaus passend: Nicht zu wissen, was
man anfangen soll, das ist ja genau, wodurch sich
die Langeweile auszeichnet. Und doch kénnte
eben darin auch ein Potential liegen. Der Psycho-
analytiker Adam Phillips hat tiber den verbreiteten
Fehler von Eltern geschrieben, die zum Ausdruck
gebrachte Langeweile der eigenen Kinder immer
gleich als Aufgabe misszuverstehen, diese Lange-
weile eliminieren zu miissen: «Wie oft stosst die
Langeweile des Kindes auf die verbliiffendste
Form von Missbilligung, namlich auf den Wunsch
der Erwachsenen, es abzulenken - als ob die Er-
wachsenen beschlossen hitten, dass das Leben
des Kindes unendlich interessant sein miisse. Es
ist eine der bedriickendsten Forderungen der Er-
wachsenen, dass das Kind interessiert sein soll,
anstatt sich die Zeit zu nehmen, das zu finden, was
es interessiert.» Langeweile, so Phillips, sei gera-
de ein wesentlicher Bestandteil davon, liberhaupt
erst auf eigene Interessen und Ideen zu kommen.
«Wer die Langeweile des Kindes nur als eine Un-
fahigkeit sieht, verhindert sie als Chance.»

Was also waren die Chancen von
Langeweile im Kino, wenn nicht, beim Zuschauen
auf eigene Ideen zu kommen? Letzthin sass ich
im Kino und sah mir diesen alten Film von Jean-
Luc Godard an. Ich langweilte mich. Die Story, so

bemerkte ich, hatte nichts, was mich packte. Ich
wartete darauf, dass etwas passieren wiirde, das
mich in einen Bann schlagen wiirde. Aber es kam
nicht. Doch je langer es so ging, umso mehr fing
ich an, dariiber nachzudenken, warum ich es als
die Aufgabe des Films sah, mich zu interessieren,
und nicht als meine eigene. «Das langweilt mich»
- so driicken wir uns gemeinhin aus, gerade so,
als sei es einzig der Gegenstand, der die Lange-
weile erzeugt. Doch dass das kaum stimmen kann,
beweist ja nur schon die Tatsache, dass es Ande-
re gibt, die denselben Gegenstand durchaus span-
nend finden. Langeweile ist also weniger eine
Eigenschaft der Dinge, sondern vielmehr eine
Haltung den Dingen gegeniiber. Das mag auch
der Grund sein, warum Eltern meist so klaglich
scheitern, wenn sie den Kindern mit Spielange-
boten die Langeweile zu vertreiben versuchen.
Die Langeweile beenden wir immer nur selber.

Wie also umgehen mit der Lan-
geweile angesichts jenes Films von Godard - ich
verschweige den Titel ganz bewusst, denn, wie
gesagt, am Film selber lag es nicht. Soll ich auf-
stehen und gehen? Sollich sitzen bleiben? Soll ich
die Augen schliessen oder nicht? Hinh6ren? Weg-
héren? Aufhoren? Oder weitermachen? Und natiir-
lich war mit diesen Fragen die Langeweile schon
langst vorbei. Ich hatte mich nun also doch fiirden
Film zuinteressieren begonnen oder, genauer ge-
sagt, flir das, was der Film mit mir und ich mit ihm
machte. Ich kann seither nicht anders, als ihn ge-
rade deswegen zu lieben.

Vielleicht gehdoren iiberhaupt
jene meiner Seherfahrungen zu den pragendsten,
bei denen ich erst durch eine verstérende Erfah-
rung der Langeweile hindurchgehen musste, ehe
mein Interesse erwacht ist. Tatséachlich bringt die
Langeweile mich paradoxerweise starker person-
lichins Spiel als andere Zustande. Im Lachen oder
im Erschrecken, da kommt es mir so vor, dass ich
nur reagiere, automatisch, ohne nachzudenken.
Ich vergesse mich. In der Langeweile hingegen
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binich mir meiner selbst und meines mangelnden
Antriebs nur allzu klar bewusst. Wie lange geht
das noch? Was tue ich hier? So hellwach bin ich
sonstim Kino selten. Und manche Filme scheinen
gerade bewusst damit zu spielen, damit wir uns
so nur noch starker in sie verstricken. In Chantal
Akermans Jeanne Dielman, 23, quai du Com-
merce, 1080 Bruxelles sehen wir 200 Minuten
der Protagonistin beim Kartoffelnschélen und Ge-
schirr-Abwaschen, beim Bettenmachen und
Tischdecken zu, oft sogar mit dem Riicken zur
Kamera. Was in anderen Filmen die Action wére,
verbannt Akerman ins Off, und sie stellt stattdes-
sen das ins Zentrum, was die anderen Filmschaf-
fenden rausgeschnitten hatten. Die Monotonie
des Alltags, die die Hauptfigur langsam, aber an-
dauernd verletzt, bis sie es nicht mehr aushalt,
sie spiegelt sich in unserem eigenen Durchgang
durch die Langeweile, die uns schliesslich nur
noch starker mit der Frage konfrontiert: «Was will
ich?» Die Langeweile fragt nach meinem eigenen
Begehren. Auch deswegen kommt mir Jeanne
Dielman letztlich weniger als ein Film Giber Unter-
driickung vor denn als einer iiber die Moglich-
keiten der Emanzipation. Weil der Film es mir nicht
abnimmt, die Verantwortung fiir meine Wiinsche
zu Ubernehmen, auch dann nicht, wenn ich noch
nicht einmal weiss, was diese Wiinsche sind.

«Die Langeweile», so schreibt
Adam Phillips, «ist die unmégliche Erfahrung, auf
etwas zu warten, ohne zu wissen, was es sein kénn-
te. Das Paradoxe am Warten in der Langeweile ist
also, dass der Mensch nicht weiss, worauf er ge-
wartet hat, bis er es findet, und dass er oft nicht
weiss, dass er wartet.»

Aber das bedeutet auch, dass
man die Langeweile nicht falschen, nicht abkiirzen,
nicht zitieren kann: Ich kann zu den erregendsten
Bildern eines Pornofilms vorspulen, der Schock
eines plotzlich auftauchenden Monsters stellt sich
auch dann ein, wenn ich nur eine Szene zeige, ich
kann erldutern, wie ein Gag funktioniert. Aber die
Langeweile kann ich nicht verdichten, sondern
muss sich entwickeln, in genau der Zeit, die sie
halt dauert, und auch dann habe ich nie die Ga-

rantie, dass sie sich beim Rest des Publikums auch
so einstellt wie bei mir. Wahrscheinlich nicht. In
Alfred Hitchcocks Psycho zucken alle an dersel-
ben Stelle zusammen, in Akermans Jeanne Diel-
man hingegen sind alle auf sich allein gestellt. Wie
wir aus der Langeweile hinaus- und in den Film
hineinfinden, kann mir niemand vorhersagen. Ich
weiss es nicht einmal selbst.

«Ich halte das nicht aus», hat ein
Student mal gesagt, als ich der Klasse den Anfang
von Marguerite Duras’ India Song gezeigt habe,
und derselbe Student hatte kein Problem mit den
heftigsten Bildern und schnellsten Schnitten. Die
Langeweile entpuppt sich als Grenzerfahrung.

Esist anzunehmen, dass unsere
gegenwartige Medienwelt diese Grenzerfahrung
erschwert. Kann sich Langeweile liberhaupt noch
einstellen, wenn man mit nur einem Knopfdruck
einen Film abbrechen und stattdessen einen neu-
en anfangen kann? Hatte ich den Film von Godard
weitergeschaut, wenn ich statt im Kino gesessen
mit meinem Laptop im Bett gelegen wéare?

Zugleich aber wissen wir alle,
wie uns gerade angesichts eines unerschépflichen
Unterhaltungsangebots Langeweile ergreift. Dann
scrollen wir endlos durch die Filmangebote von
Netflix und Youtube. Wir klicken, schauen, warten,
lustlos. Bis irgendwann die Langeweile etwas An-
derem weicht. Niemand kann uns sagen, was und
wann.

Zu dieser Kolumne gibt es auf 7FILMBULLETIN.CH
ein Videoessay von Johannes Binotto.
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1—EI Club,
Pablo Larrain,
2015

Auf den ersten Blick wirkt
die kleine Gemeinschaft von
Priestern irgendwo an der
chilenischen Kiiste idyllisch.
Doch die Geistlichen sind
nur halbfreiwillig hier. Sie ge-
horen namlich einem ganz
besonderen Club an: Jeder von
ihnen hat eine verwerfliche
Tat, darunter sexuelle Uber-
griffe, begangen und wurde
deswegen von der Kirche
gemassregelt. Jetzt heisst es
Busse tun.

2—Suicide
Circle, Sion Sono,
2001
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Tokio wird von einer Welle von
Gruppenselbstmorden er-
schiittert. Die Opfer sind dabei
vor allem Jugendliche, und
offenbar haben sie einen Be-
zug zu einer bestimmten
Musikgruppe. Eine mysteriése
Internetseite scheint eben-
falls beteiligt zu sein. Es ist
nicht sicher, ob der Kreis zu
durchbrechen ist.

Exklusive
Clubs
und
dubiose
Gemein-
schaften

3—Magnolia,
Paul Thomas
Anderson, 1999

Tom Cruise spielt in einer seiner
wohl besten Rollen liber-
haupt einen sogenannten Pick-
up-Artist, der Manner in ihrem
Glauben an ihre Uberlegen-
heit gegeniiber Frauen unter-
stiitzt. Als eine Art Guru

steht er diesem Mannerclub
vor, dessen Mitglieder we-
niger bewunderns- als bemit-
leidenswert sind.
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4 —Le Diner
de cons, Francis
Veber, 1998

Eine Gruppe Freunde aus der
besseren Pariser Gesellschaft
hat sich ein Ritual angewdéhnt:
Bei ihren regelmassigen
Abendessen muss jeder von
ihnen einen Spinner, einen
Trottel, mitnehmen, liber den
sie sich dann gemeinsam lustig
machen kénnen. Als Pierre

auf Francois trifft, der beriihm-
te Gebdude mit Streichhélzern
nachbaut, scheint dieser der
absolute Gliicksgriff zu sein,
doch hat sein Erscheinen auch
unerwartete Konsequenzen

fiir Pierre selbst.

5—Kreuzweg,
Dietrich Brugge-
mann, 2014

Maria bereitet sich auf die
Firmung vor in ihrer erzkonser-
vativen christlichen Gemeinde,
die etwa moderne Musik fiir
satanisch erachtet und sexuelle
Bediirfnisse unterdriickt. Fiir
die Liebe zu Jesus miisse man
Opfer bringen. Maria entschei-
det sich fiir das grosstmog-
liche und hort auf, zu essen.

Teresa Vena



Dle Droogs sind ein kleiner, aber 2 sserst gefz “ : Malcolrr ; owell) und seine Freunde unterwegs
sind, priigeln sie sich mit anderen Gangs oder vergewaltlgen Frauen.
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S.42 Roter Himmel 2023, christian Petzold
Vor lauter Beschaftigung mit sich selbst und seinem Romanprojekt sieht Leon (Thomas Schubert) die Liebe nicht.
Obwohl sie augenfalliger nicht sein kénnte.
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Filmbulletin
Club

Kino verbindet Menschen lUiber den Film. Wenn sich Filme
auf die kleinen Bildschirme verschieben, fehlt ihnen die

(Gemeinschaft, Zuhause verzehren wir sie isoliert wie eine
gelieferte Pizza - lauwarm, lieblos, leer. Es ist Zeit, dass
wir wieder zusammenkommen. Wir missen die Filmkultur
neu erfinden.

Denn Filme reizen unsere Sinne, fordern unseren Intellekt.
Ob auf der grossen Leinwand unter Gleichgesinnten

oder zuhause im intimen Rahmen: Lassen wir uns auf
Werke ein, tauschen wir uns lber sie aus. Denn Uber

Filme muss man sprechen. Mit den Menschen, die sie
gemacht haben, mit anderen, die sie gesehen haben.

Im Netz wie im Kino: Die siebte Kunst entfaltet ihre Kraft
erst im Gesprich, im Streit, in schwelgender Zustimmung,
im Widerspruch. Filme zu schauen, heisst, kritisch auf

die Gesellschaft zu blicken.

Dariiber zu debattieren, heisst, Kultur zu leben. Wir missen
die Raume bewahren, wo dieses Gesprach stattfindet.
Und neue schaffen, wo es weitergefiihrt wird. Dafir braucht
es uns alle._( Reden Sie mit.)

1
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TEXT Michael Kuratli

Weshalb wir einen
Filmclub grinden.
Und die Filmkultur
damit in eine neue
Zeit Uberfihren.

Was macht eine Filmzeitschrift, wenn es keine
Kinos mehr gibt? Die Antwort mussten wir in den
Jahren, seit wir Filmbulletin mit einem neuen
Team iibernommen haben, schmerzhaft heraus-
finden. Zwar konnten wir dank unseren treuen
Abonnent:innen und Geldgeber:innen wihrend
der Pandemie weiterarbeiten. Doch die Filme, mit
denen wir uns auseinandersetzen wollten, erhiel-
ten nur stets neue Startdaten, die immer aufs Neue
verschoben wurden, bis das Kino wieder, bis das
Kino ...

Kultur braucht Gespréach

Corona trieb uns in die Isolation. Zuriick zur alten
Normalitit zu finden, ist oft nicht einfach, die
Kultur leidet an Long Covid. Wahrend man glau-
ben konnte, dass es dem Film im Home Cinema
ja gut gehe, blieb die beinahe wichtigste Kompo-
nente auf der Strecke: die Filmkultur.

Die Filmvorfiithrung mag dank Streaming
nicht von Menschen abhiangig sein, die kulturelle
Praxis des Films aber ist ohne sie inexistent. Fehlt
das Publikum, das nach dem Film in einer Bar in
endlose Gespriche zum Film abdriften kann, wird
iiber einen Film in der heimischen Stube nicht
gesprochen, ist er nur eine weitere Kachel im end-
losen digitalen Angebot. Es findet keine Einord-
nung statt, kaum Debatte. Das macht aus dem

Ohne Gesprach ist Film nur ein Produkt

Kultur- ein Konsumgut. Wie jede Kunstform
braucht der Film die Auseinandersetzung mit ihm,
um {iberhaupt Kultur zu werden.

Die Zeitschrift, die Sie in den Hianden hal-
ten oder im Netz lesen, fordert und fordert seit
iiber 60 Jahren diese Auseinandersetzung. Wir
sind Teil des Gesprichs, das Menschen seit der
Erfindung des Kinos iiber Filme fiihren. Uber
Filme zu schreiben und IThnen unsere schérfsten
Gedanken iiber die wichtigsten Filme in Form
dieses Bulletins mitzuteilen, war aber immer nur
die halbe Gleichung. Das Gesprich, das darauf
folgen muss, die Auseinandersetzung zwischen
Menschen, die unsere und andere Meinungen zu
Filmen lesen, fand woanders statt: vor, im und
nach dem Kino, an Festivals und in Filmclubs.
Gelebte Filmkultur ist mehr als geschriebene Kri-
tiken, Recherchen und Interviews. Gelebte Film-
kultur kann kein Selbstgespréch sein.

Nur: Wo findet das Gesprich heute statt,
wenn die Séle leer bleiben, wenn der Film gestre-
amt wird und zuvor und danach nur Stille
herrscht?

Zuruck zu den Wurzeln

Um die Filmkultur wiederzubeleben, miissen wir
das Gespréch auch im digitalen Raum weiterfiih-
ren. Das Netz bietet die Chance, die Rolle der
Filmclubs, die einst Orte der Auseinandersetzung
waren, neu zu erfinden.

Unsere Antwort ist der Filmbulletin Club.
In ihm vereinen wir das Beste aus der physischen
und der digitalen Welt. Jeden Monat bieten wir
fiir Mitglieder einen einzigen Film inklusive im
Streaming. Damit reduzieren wir das unendliche
Angebot bewusst aufs Maximum. Um Raum zu
schaffen fiir eine Debatte rund um diese Filme,
um Gespriche tiber Machart und Bedeutung an-
zustiften. Wir laden regelmaéssig Filmschaffende
und Expert:innen zum Videochat ein, um mit ih-
nen die gezeigten Filme zu diskutieren.

Menschen sind nicht dafiir geschaffen, nur
digital zu funktionieren. Immer wieder wollen wir
mit unseren Mitgliedern deshalb auch ins Kino.
In Zusammenarbeit mit Kinos in den grossen
Deutschschweizer Stddten und mit Verleihern
organisieren wir Vorpremieren und spezielle Vor-
fithrungen. Damit die Filmkultur dort stattfindet,
wo sie auch gelebt wird.

Wir erinnern uns damit auch an unsere
eigenen Urspriinge. Schliesslich ging diese Zeit-
schrift als Nebenprodukt aus einem Filmclub her-
vor. Es ist Zeit, wieder dahin zuriickzukehren und
das Gespréch fortzufiihren. Reden Sie mit. ]






TEXT Martin Girod

Filmclubs formten einst ein Publikum
fur anspruchsvolle Filme — und waren Zellen
der Subversion.
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Bilder: Visionierung im Club 44
in La Chaux-de-Fonds im Jahr 1957.

Schulen des
Sehens

Was ist ein Filmclub? Urspriinglich ein Verein von
Amateur:innen, also von «Liebhaber:innen» im besten
Sinne des Wortes, die sich zusammenschlossen, um
gemeinsam ihre Begeisterung fiir den Film zu pflegen.
Genauer wohl: fiir eine bestimmte Art von Filmen. Die

frithen Filmclubs in der Zeit zwischen den beiden Welt-

kriegen interessierten sich nur fiir den «guten», kiinst-
lerisch hochstehenden Film. Selbst wenn sie dies nicht
gleich im Namen fiihrten wie «Le Bon Film» in Basel,
die élteste noch existierende dieser «Besucherorgani-
sationen» in der Schweiz - beide Stichworte findet man
schon in Charles Reinerts Pionierpublikation «Kleines
Filmlexikon» von 1946.

Waihrend der Begriff ciné-club in keinem franzo-
sischsprachigen Filmlexikon fehlt, hat Reinert im deut-
schen Sprachgebiet in dieser Hinsicht kaum Schule
gemacht: Da sucht man in den einschlégigen Sachlexika
vergebens nach einem Eintrag zum «Filmclub». So, wie
die Cinephilie vorwiegend eine frankofone Leidenschaft

war und ist, so war auch die Filmclub-Bewegung nir-
gends stédrker als in Frankreich. André Bazin, der pré-
gende Filmkritiker und spétere geistige Mentor der
Nouvelle Vague, schrieb bereits 1948: «Il est possible
que les futurs historiens considerent que l'un des évé-
nements les plus importants du cinéma depuis 1944
aura été le développement des ciné-clubs.»

Der Schweizer Film
entstand aus einem Club

Diese auf den ersten Blick {iberraschende Behauptung
basiert auf der Tatsache, dass zwischen der in den Film-
clubs gepflegten Cinephilie und den Filmschaffenden
oft eine fruchtbare Wechselbeziehung entstand. Die
Clubs formten ein aufmerksameres und anspruchsvol-
leres Publikum und damit die Basis fiir ein kiinstlerisch
hoher entwickeltes Filmschaffen; dieses alimentierte
wiederum die Filmclub-Programme.
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Viele spitere Filmschaffende gingen aus den Filmclubs
hervor; umgekehrt engagierten sich immer wieder
nambhafte Filmschaffende fiir die Filmclubbewegung.
Louis Delluc und Germaine Dulac im Frankreich der
Zwanzigerjahre und Luis Bufiuel in Spanien 1928
wiren da ebenso zu nennen wie Satyajit Ray ab 1947
als Pionier der film societies in Indien oder Claude
Goretta und Alain Tanner als Griinder des Ciné-club
Universitaire in Genf 1951.

Die Bildung des Publikums durch die Filmclubs
erfolgte auf mehreren Ebenen. Auf jener der Filmaus-
wahl, indem die Verantwortlichen aus dem Verleihan-
gebot die qualitativen Spitzen auswéhlten und diese
nach Moglichkeit ergénzten durch die Beschaffung von
Filmen aus Archiven und von neuen Werken, von denen
man in Festivalberichten und Filmzeitschriften lesen
konnte. Und auf jener der Vermittlung: Durch kurze
Einfiihrungsreferate lenkte man die Erwartungshaltung
und Aufmerksamkeit des Publikums auf das Besonde-
re des programmierten Films hin und schuf so eine
grossere Aufnahmebereitschaft fiir Ungewohntes. Eine
anschliessende Publikumsdiskussion, in der sich unter-
schiedliche subjektive Beobachtungen und Reaktionen
zu einem differenzierten Gesamtbild ergédnzten, schérf-
te den Blick der Zuschauer:innen zusétzlich.

Die grossen Firmen bekdmpften
die ehrenamtlichen Vereine

Zur Cinephilie gehorte fast zwingend die Ehrenamt-
lichkeit des Engagements; so grenzte man sich ab von
der primédr am finanziellen Resultat interessierten Film-
wirtschaft mit ihren am (breiten) Publikumsgeschmack
orientierten Filmen. Deren Profis erwiderten die Ab-
lehnung, indem sie einerseits diese weltfremden Idea-
list:innen nicht ernst nahmen, andererseits aber aus
Angst vor der Konkurrenz - sei sie in der Relation auch
noch so klein - deren Tatigkeit systematisch behinder-
ten und eingrenzten.

So fiihrte nach dem Zweiten Weltkrieg der gros-
se Aufschwung der ciné-club-Bewegung in Frankreich
dazu, dass die Regierung im September 1949 ecin
Dekret iiber das «statut du cinéma non commercial»
erliess, das den Clubs jedwede Gewinnstrebigkeit unter-
sagte und deren Vorfithrungen strikt auf Mitglieder des
jeweiligen Clubs einschrénkte. In der Schweiz diktierten
die als Kartell organisierten Verbiande der Kinos und
der Filmverleiher dhnliche Regeln.

Die Filmclubs waren nicht nur der Filmwirtschaft
ein Stachel im Fleisch. Auch politisch war ihre Téatigkeit
vielen suspekt. Thre Offenheit fiir unterschiedlichste
Filmgenres und Produktionen aus wenig bekannten
Filmlandern liess sie auch nach dem sowjetischen Ein-
marsch in Ungarn 1956 Filme aus der UdSSR und
anderen osteuropdischen Staaten programmieren. Dies

im offenen Widerspruch zur Politik der Schweizer
Filmverbénde, die den Boykott der «<kkommunistischen»
Filme dekretierten. Auch der «Neue Schweizer Film»,
der anfénglich als subversiv beargwohnt und von den
Kinos gemieden wurde, fand friih Unterstiitzung in
den Filmclubs.

Die Filmdiskussionen, die aus passiven Zuschau-
er:innen aktiv und kritisch Mitdenkende machen soll-
ten, waren ebenfalls als Orte potenzieller Subversion
verdéchtig, da sie eine Plattform boten auch fiir politi-
sche Diskurse. Interessant ist, dass sich in den Fiinfzi-
gerjahren gerade in Osteuropa eine breite Filmclub-Be-
wegung entwickelte.

In Léandern wie Polen, Ungarn oder der DDR
wurden diese Clubs offenbar als Mdglichkeit zur offe-
nen (wenn auch oft bespitzelten) Diskussion geschiitzt.
Zudem konnte man in ihrem Rahmen Filme sehen, die
staatliche Stellen nicht in den Kinos fiir das allgemeine
Publikum zeigen mochten.

Die lebendige Filmclub-Szene wurde recht ei-
gentlich zum Ndhrboden einer breiteren Filmkultur. So
entstanden in ihrem Umfeld Filmarchive (wie die Ciné-
matheque frangaise und die Cinémathéque suisse), Fes-
tivals (etwa die Solothurner Filmtage, die Filmwoche
Mannheim, das Festival d'animation Annecy) und Film-
zeitschriften (wie «Filmbulletin»).

Die Filmclubs schufen ein Publikumssegment,
das zur Basis der Tétigkeit von Filmkunstverleihern
(zum Beispiel Xenix Distribution) und -kinos wurde.
Oft gingen diese neuen Sile sogar aus einem Filmclub
hervor oder wurden von Club-Vorstandsmitgliedern
initiiert (wie das Cinéma Ecran 1962 in Genf oder 1977
das Kino Camera in Basel).

In den Siebzigerjahren
setze eine Transformation ein

An der - den Clubs fast durchwegs von aussen aufge-
zwungenen - Beschrinkung der Vorfithrungen auf den
Mitgliederkreis entziindete sich ab 1968 die Kritik
einer neuen Generation von Filminteressierten. Die
Filmclubs, so subversiv sie aus der Sicht Anderer sein
mochten, galten den Achtundsechzigern als elitire
Formen des biirgerlichen Kulturbetriebs, die es zu
sprengen galt.

Gerne libersehen wurden dabei die Vorteile, die
die geschlossene Clubstruktur bot: Da der Eintritt zu
einer bestimmten Anzahl Vorstellungen im Mitglieder-
beitrag inbegriffen war, besuchten die meisten Mitglie-
der auch jene Filme, die nicht mit bekannten Namen
oder einem gerade gefragten Thema locken konnten.
Waihrend in Basel in den Siebziger- und Achtzigerjahren
so mancher Film, der einen «<normalen» Kinostart hat-
te, im Vollprogramm (damals {iblicherweise taglich drei
bis vier Vorstellungen) nicht tiber 400 Eintritte hinaus-
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kam, konnte der Filmclub Le Bon Film, der damals
noch {iber 1200 Mitglieder zdhlte, mit einem festen
Besuch von mindestens 1000 Eintritten rechnen. Etwa
fiir den dreistiindigen Film (Jeanne Dielman) einer
noch weitgehend unbekannten Filmemacherin wie
Chantal Akerman.

Dass der Vorstand sich danach fiir diese «Zu-
mutung» beschimpfen lassen musste, wurde dadurch
kompensiert, dass diese offenbar unvergessliche Vor-
fithrung von Mitgliedern noch viele Jahre spéter immer
wieder erwihnt wurde.

Doch der Zeitgeist wirkte gegen die altherge-
brachte Filmclub-Struktur: Man mochte nicht mehr
Mitglied eines Vereins werden und sich damit Wochen
im Voraus fiir den Besuch von Filmvorfithrungen ent-
scheiden. Ob in Deutschland (mit den «Kommunalen
Kinos») oder in der Schweiz: Die Filmclubs mussten
ihre Organisationsform dndern oder sie verschwanden
zugunsten allgemein zugénglicher kultureller Filmvor-
fithrungen. Pioniere hierzulande waren zu Beginn der
Siebzigerjahre Genf mit dem von Stadt und Kanton
subventionierten Centre d’animation cinématographi-
que (heute: Cinémas du Griitli) und Ziirich, wo sich
der Filmclub zugunsten des von der stddtischen Kultur-
abteilung gefithrten Filmpodiums aufléste.

Schon 1974 transformierte sich die «Fédération
Suisse des Ciné-clubs» in «Cinélibre» und vereinte die
neu entstandenen offentlichen Spielstellen mit den
traditionellen Filmclubs. Nach und nach entstanden an
vielen Orten in der Schweiz aus diesen Filmclubs alter-
native Kinos. In Basel bot Le Bon Film wohl am langs-
ten noch ein Mitgliederprogramm an, bis er 1998 einen
eigenen Kinosaal bekam; seither bildet der Verein die
Triagerschaft des Stadtkinos Basel.

Die Filmclubs hinterlassen
eine zweifache Liicke

Diese Entwicklungen legen den Schluss nahe, dass sich
die Filmclubs durch den Erfolg ihrer Arbeit selbst tiber-
fliissig gemacht haben. Tatséchlich ist das Angebot an
aktuellen Filmen in den grosseren Schweizer Stadten
nicht nur sehr breit, sondern auch erfreulich vielfiltig
(auch wenn man den einen oder anderen Festivalerfolg
vermissen mag). Eine Ergéinzung der Kinoprogramme
erscheint fast nur noch im experimentellen und im film-
historischen Bereich notwendig. Diese Liicken werden
durch die kulturellen Spielstellen gefiillt. Auch bieten
heute zunehmend selbst privatwirtschaftliche Film-
kunstkinos Diskussionen mit Filmschaffenden oder
thematische Einfithrungen an.

In kleineren Orten schafft eine Vielzahl von kul-
turellen Selbsthilfeinitiativen, die Vorfithrungen orga-
nisieren oder eigene Kinos betreiben, ebenfalls ein
erstaunliches Angebot, oft in Kontinuitét mit dem eh-

renamtlichen Engagement der einstigen Filmclubs. Im
Gegensatz zu jenen Zeiten, in denen die Kinos (und ab
und zu das Fernsehen) die einzige Chance waren, einen
bestimmten Film zu sehen, ist heute zudem vieles als
DVD oder iiber Streaming-Plattformen zugénglich.

Bis vor Kurzem durfte man angesichts dieser
Ausbreitung des filmkulturellen Angebots eine dusserst
positive Bilanz ziehen; offen bleibt vorerst, ob die neu-
este, von der Covid-Pandemie ausgeloste oder zumin-
dest verschérfte Krise ein Zwischenspiel oder eine
Wende darstellt.

Das Verschwinden der Filmclubs hat dennoch
zumindest in zweifacher Hinsicht Liicken hinterlassen.
Bot die Programmauswahl der Filmclubs den Mitglie-
dern einst Gewébhr fiir einen lohnenden Kinobesuch,
ist das cinephile Publikum heute angesichts der schwer
iberschaubaren Zahl von Neustarts eher tiberfordert.
Eine filmkulturelle Selektionshilfe wire heute erst recht
hilfreich, zumal die Filmkritik, die das leisten konnte,
leider in den Medien immer mehr an Terrain verliert.

Vermissen mag man die Tatigkeit der Filmclubs
auch als publikumsbildendes Element. Wéhrend die
Clubs die Mitglieder dazu animierten, nach der Vor-
stellung im Kino miteinander tiber das Gesehene zu
diskutieren, dieses zu analysieren und kritisch zu
reflektieren, bleiben die Zuschauer:innen heute eher
passive Konsument:innen. Zu wiinschen wére eine
Wiederbelebung der Film-Diskussionskultur als Auf-
forderung zur aktiven Rezeption. ]
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Dlese Erwachsenen
sind die grossten

" Fans einer
Kinderserie

TEXT Noemi Ehrat

My Little Pony wurde ursprunglich
far junge Madchen konzipiert.

Doch langst hat sich unter Mannern
in ihren Dreissigern ein Fantum
gebildet. Sie nennen sich Bronies.
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Vieles in der Brony-Community spielt
sich online ab: Hier ist Pia (sitzend)
in der Pony World, einer virtuellen Welt,
in der sich Bronies treffen kdnnen.
Hinter ihr Christian, Stephan und Nils
(von links nach rechts).
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Hamburg-Harburg an einem Sonntagnachmittag: Drei
Minner und eine Frau sitzen um einen Tisch in einer
einfachen Zwei-Zimmer-Wohnung. Auf dem Tisch steht
das Maskottchen der Gruppe - ein Pliischtier namens
Hammonia. Es ist pink mit blauer Mahne, trigt Horn
und Fliigel und repréasentiert wie ihre namensgebende
Schutzpatronin der Stadt Hamburg als Ganzes - nur
ist sie eben ein Pony. Uberall in der Wohnung sind Pos-
ter, kleine Spielfiguren und weitere Pliischtiere von
Charakteren aus My Little Pony zu finden.

Erwachsene Ménner, die sich um ein Pliischtier
versammeln und eine Kinderserie schauen? Bei Stich-
worten wie «Filmclub» oder «Fandom» denken viele
vielleicht an die Potterheads, also an die Superfans
von Harry Potter. An die Ringer, die ihre Freizeit mit
Lord ofthe Rings verbringen. Oder an Trekkies, Leu-
te, die Star Trek hypen. Es gibt aber auch abseitigere
Kultgemeinschaften. Zum Beispiel die Fangruppen
der Kinderserie My Little Pony.

Die Hauptfiguren der Serie heissen Twilight
Sparkle oder Rainbow Dash und tragen Hérner und
Fliigel - es gibt Einhorner sowie Alihérner, also geflii-
gelte Einhorner - sowie Schonheitsflecken an der Flan-
ke, die fiir ihre Charaktereigenschaften stehen. Wenn
sie sprechen, klingt das im Original etwa so: «Eternal
chaos comes with chocolate rain, you guys!» Und:
Léngst zdhlen nicht mehr nur kleine Madchen, sondern
auch erwachsene Ménner zu den Fans der Serie.

Diese Fans nennen sich Bronies, eine Wortschop-
fung aus «Bro» und «Pony». Fiir weibliche Fans existiert

zwar der Begriff «Pegasisters», aber richtig gebrauch-
lich ist der nicht. Sie wollen lieber auch als Bronies
bezeichnet werden. Angesprochen auf die Existenz
dieser Subkultur will der Inhaber des Franchise, der
Spielwarenkonzern Hasbro, kein Statement abgeben.
Und in Medien werden die Bronies bisher als abgeschot-
tete Exzentriker:innen dargestellt. Gelegentlich werden
ihnen abseitige sexuelle Vorlieben unterstellt, wenn sie
nicht gar der Péadophilie beschuldigt werden. Doch wie
sehen sich die Bronies selbst?

Ein PlUschtier fir
Hunderte Euro

Weil es auch schon negative Medienberichte gegeben
hat, sind sie erst etwas skeptisch, mit einer Journalistin
zu sprechen. Doch eine Recherche scheint sie beruhigt
zu haben: «Du bist jung, warst ldnger im Ausland: Kurz,
du scheinst ein offener Mensch zu sein», sagt Pia, in
deren Wohnung wir uns treffen.

Online trifft man die 24-Jahrige unter dem Nick-
namen Exobass an: Wie in anderen Fandoms auch spielt
sich bei den Bronies viel im Netz ab, beispielsweise im
deutschen Brony-Forum. Das Forum dient den Bronies
vor allem dazu, iber neue Episoden zu diskutieren,
aber auch, um Gleichgesinnte zu finden und Treffen zu
vereinbaren. Seit einigen Jahren werden auch Discord
und Telegram fiir kleinere regionale Gruppen genutzt.

Was ein Film oder eine Serie mitbringen muss,
um derartigen Kultstatus zu erreichen, ist auch fiir Pia
schwierig zu sagen. Ein wichtiger Aspekt scheint die
Existenz einer detaillierten fiktiven Welt zu sein, die
von ebensolchen Figuren bevdlkert ist. Dies trifft auf
jeden Fall auf die Serie My Little Pony und ihre kunter-
bunte Welt Equestria zu. Tatséchlich leben in Equestria
unzahlige Figuren, die weder Elben noch Zauberer
sind. Sondern eben Ponys.

Vom Hamburger Stammtisch sind heute auch
Stephan (38), Christian (36) und Nils (25) dabei. On-
line sind sie unter den Nicknamen Steppi, LowT und
AnNy Tr3w unterwegs. Sie arbeiten im technischen
Dienst, als Elektriker oder studieren Audio-Enginee-
ring. Pia, die zurzeit Media Systems studiert, kann sogar
von ihrer Liebe zu My Little Pony leben: Sie néht in der
Szene beliebte Pliischtiere nach eigenen Schnittmustern
und zeichnet sogenannte Fanart, also Motive von Cha-
rakteren, die nicht in Hasbros Original vorkommen.
Weltweit gibt es zahlreiche Kiinstler:innen oder soge-
nannte Plushmaker, die der Community ihre Dienste
anbieten. So ein Pliischtier kostet schnell hunderte,
wenn nicht tausende Euro. Noch teurer sind die Ganz-
korperkostiime, die einige Fans bei grosseren Treffen,
den Conventions, tragen. Aber die Bronies sind bereit,
diese Preise zu zahlen. Das Maskottchen des Hambur-
ger Stammtischs, Hammonia, hat 164 Euro gekostet.

A A A N A N NN N NN NN NN



L

Alles pink, alles aus Plastik: Sammelfigtlirchen Aufwandige Handarbeit: Pias Maske.

von My Little Pony.

Begehrte Ware unter
Bronies: einzeln angefertigte
Plischtiere.
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Der Zenit
liegt hinter ihnen

Auch bei Pia und Nils, die gemeinsam in der Wohnung
in Hamburg-Harburg leben, befindet sich neben drei
grossen Bildschirmen im Wohnzimmer, tiber die Pony-
Avatare flimmern, eine lebensgrosse Maske. Pia stellt
solche Masken selbst in genauester Handarbeit her.
Und ihre Dienste sind gefragt.

Wieso sind bei diesen Erwachsenen ausgerechnet
Pliischtiere so beliebt? «Es ist die beste Umsetzung, die
Ponys aus ihrer Welt in unsere zu bringen», meint
Christian. Sie hétten ein Fell und seien weich, so kdnne
man sie anfassen. Und Pia findet: «Ich kenne super-

viele Menschen, egal, ob Brony oder nicht Brony, die . s =
26 Jahre alt sind und ihr Kuschelkissen oder den Teddy «Die Serie war gar nicht

In Pias Wohnung sind iiberall Hinweise auf
My Little Pony zu finden. Auch in der Garderobe.

aus der Kindheit noch haben.» so schlecht, wie

Die heutige Brony-Community existiert seit : »
2010. Die Serie ist zentraler Bestandteil des Fandoms, ICh _gedaCht hatte ’
aber die Interessen der Mitglieder reichen weit {iber meint Nils lachend.
die mittlerweile neun Staffeln und drei Filme, die Spin- ;

offs, Specials und Youtube-Shorts hinaus, die seit 1986
veroffentlicht wurden. Nebst Pliischtieren und Fanart
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spielt bei den Bronies auch Musik eine wichtige Rolle.
Nils produziert zum Beispiel von My Little Pony inspi-
rierte Musik, hauptséchlich elektronische Tanzmusik,
und veroffentlicht sie auf seinem Youtube-Kanal.

Durch die Musik ist Nils {iberhaupt erst auf die
Serie gekommen: Bei Airsoft-Events, die er auf Youtube
schaute, wurde My Little Pony-Musik im Hintergrund
gespielt. «Ich war ziemlich beeindruckt von dieser Mu-
sik», sagt Nils. «Also davon, dass so professionelle
Musik fiir eine Kinderserie gemacht wurde.» So sei er
dann bald auf die Serie gekommen und habe sich eine
erste Folge angeschaut. «Die war gar nicht so schlecht,
wie ich gedacht hatte», meint er lachend. «Es war halt
witzig und auch sehr abenteuerlich.»

In Deutschland gibt es sogar ein My Little Pony-
Radio, in dem ausschliesslich Pony-Musik gespielt wird -
sowohl Stiicke aus der Serie als auch von Fans kreierte
Songs. Dahinter steckt unter anderem der 27-jdhrige
Marius, der in einem kleinen Ort nahe der niederlédn-
dischen Grenze wohnt. Wie Nils hat er die Serie iiber
die Musik entdeckt. «Sie ist halt sehr eingéngig», erklart
er. Wie die meisten Bronies war Marius erst mal von
der Qualitat der Kinderserie tiberrascht: «Was die Serie
fiir mich auszeichnet, ist diese freundliche Welt, in der
Freundschaft iiber allem steht. Man hat diese sechs
Hauptfiguren, die zusammenhalten, obwohl sie sehr
unterschiedlich sind und ab und zu auch mal streiten.»

Doch es kdmen auch erwachsenere Themen und
sogar Referenzen zu Serien wie Game of Thrones vor,
die Kinder nicht unbedingt verstehen. Die Bronies
werten dies als heimliche Anerkennung erwachsener
Fans von Seiten Hasbros.

Komische Blicke und
viel Respekt

Auch Marius leitet einen Stammtisch bei sich im Ort,
der mit zweimonatlichen Treffen allerdings etwas we-
niger aktiv ist als derjenige in Hamburg, wo sich die
Bronies immer am zweiten Samstag im Monat treffen.
Marius’ Stammtisch hat ebenfalls ein eigenes Maskott-
chen namens Straela, das fiir 300 Euro hergestellt
wurde. Diese Pliischtiere bringen die Bronies gerne zu
Stammtischen und grosseren Conventions mit, wo sie
ihre Kreationen gegenseitig bewundern.

Natiirlich ziehen die bunten Pliischponys auch
Blicke von Nicht-Bronies auf sich. Einmal sei bei einer
GalaCon, der gréssten europdischen My Little Pony-
Convention, ein Mann auf ihn und andere Bronies zu-
gekommen, die gerade mit ihren «Pliischies» bei Sub-
way essen waren, erzahlt Christian. Der Mann habe
gefragt: «Was seid ihr denn fiir welche?» Sie hitten
schon mit Arger gerechnet, doch der Mann habe
schliesslich nur gesagt: «Ich habe so einen Respekt,
dass ihr die Eier habt, zu so etwas zu stehen.»

Marius berichtet von dhnlichen Erfahrungen. «Eine
hochgezogene Augenbraue kriegt man auf jeden Fall,
wenn man mit einem Pony-T-Shirt rumlauft», sagt er.
Als der Fachmann fiir Lebensmitteltechnik nach dem
Abitur 2014 auf die Bronies stiess und ein Meet-up in
Hamburg besuchen wollte, sei seine Mutter auch erst
einmal skeptisch gewesen: «Das ist doch fiir kleine
Midchen, warum guckst du denn das?» Bald habe sie
aber realisiert, dass das nichts Schlimmes ist, sondern
bloss eine Serie, die Leute toll finden. Heute iberra-
schen die Pliischies, die bei ihm zu Hause rumstehen,
niemanden mehr.

Wieso die Brony-Community hauptséchlich aus
Ménnern besteht, kann niemand so richtig beurteilen.
«Lauren Faust, die Animatorin der vierten Generation,
hat ja gesagt, dass sie eine Serie kreieren will, die fiir
die kleine Schwester gedacht ist, wo sich aber der gros-
se Bruder immer wieder dazusetzt, weil er es heimlich
gut findet», erklért Pia. Dies habe sie erreicht. Und
Marius sagt: «Als die Bronies 2011 entstanden, wurden
sie vielleicht eher als Gegenkultur angesehen - damals
durften Ménner sich nicht schwach oder weiblich zei-
gen, und da war dieses Phdnomen so ein Bereich, in
dem man das sein konnte.»

Tatséchlich hat die Brony-Community, die vor
allem in den USA verbreitet ist, bereits vor rund zehn
Jahren ihren Hohepunkt erreicht. Dies hdngt auch
damit zusammen, dass sich der Animationsstil mit ei-
nem Wechsel von 2D zu 3D stark verdndert hat, was
nicht alle Bronies gutheissen. Pia, Nils, Christian, Ste-
phan und Marius aber freuen sich bereits auf die nichs-
te GalaCon, die im September dieses Jahres in Waib-
lingen in Baden-Wiirttemberg stattfinden wird.

Doch bevor sie zur nédchsten grossen Brony-Con-
vention pilgern, diskutieren sie an diesem Sonntagnach-
mittag in Pias und Nils’ Wohnzimmer {iber Neuigkeiten
aus der Szene und teilen Geschichten von anderen,
internationalen Treffen. Pia zeichnet wihrenddessen
Ponys, die ihrer eigenen Fantasie entspringen. Sie trin-
ken Cola, essen Kekse, lachen gemeinsam - und haben
eben ihre Lieblings-Pliisch-Ponys vor sich auf dem Tisch
versammelt. ]
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Der erste hybride
Filmclub der Schweiz

Filmbulletin Club ist die Gemeinschaft fir alle, die
mehr von Filmen wollen. Ob zu Hause oder im Kino, wir
bringen Cinephile zusammen. Wir zeigen ausgewahlte
Filme im Streaming und beleuchten ihre Hintergriin-
de. Lernen Sie Filmschaffende live und digital kennen.
Verbinden Sie sich mit anderen Filmfans. Diskutieren
Sie mit. Werden Sie Teil der Filmbulletin-Community.

Was
habe

filmbulletin.ch/club

16 CHF/Mt.

e Streaming
ausgewahlter Filme

e Vorpremieren
zum Vorzugspreis
Multimedia-lnhalte
nur flir Mitglieder
Digitale Veranstaltungen

Filmbulletin im Print inklusive

¢ Webzugang zum digitalen
Filmbulletin

E-Paper der Printausgabe
Ausgabenarchiv:

PDFs bis ins Jahr 2015
Exklusive Accessoires:
Club-Pin, Kaffeebecher, Tasche

mit exklusiven Gasten
Community: Cinephile unter sich
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AN OFFER YOU CAN'T REFUSE Werden Sie jetzt Mitglied im Filmbulletin Club und wir
schenken lhnen das «Kino a discrétion»-Billet: 1 Jahr Mitgliedschaft: CHF 192 + «Kino a discrétion»:
CHF 59 = CHF 192 statt 251.—-

12.-14. MAI 2023
Kino Arthouse Le Paris & Piccadilly, Zirich

Kino a discrétion —
Feiern Sie
mit uns den Club

Wir lancieren den Club mit einem Pauken-

schlag. Feiern Sie mit uns ein Wochenende

lang das Kino, alles inklusive: Fiir 59.- Fran- Roter Himmel —
ken koénnen Sie unlimitiert das ganze Wo- Christian Petzold
chenende alle Filme sehen, die im Arthouse FREITAG, 12. MAI, 20 UHR

Le Paris und Piccadilly iber die Leinwand Arthouse Le Paris, Schweizer Premiere
flimmern. Nebst dem reguldren Kinopro- Den Gewinner des Silbernen Béaren zeigen
gramm sind das unter anderem folgende wir exklusiv 2 Wochen vor Kinostart in

Highlights. Anwesenheit des Regisseurs.




FILMBULLETIN CLUB

Systemsprenger —
Nora Fingscheidt
SAMSTAG, 13. MAI, 10.30 UHR

Arthouse Piccadilly 1,

Cinépassion, Psychoanalytiker:innen
prasentieren Filme. Mit einem Kommentar von
P. Bumann, M. Erdheim und M. Wiirgler

Durchs Hoéllentor ins

Paradies — Peter Reichenbach,
Sibylle Cazajus

SONNTAG, 14. MAI, 11UHR

Arthouse Piccadilly 1

Podiumsgast: Mirjam Varadinis (Kuratorin und
Leiterin Grafische Sammlung, Kunsthaus Ziirich)
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TEXT Oliver Camenzind

Im Club finden Aussenseiter ihren Platz.
Wenn solche Manner sich zusammentun,
wird es gefahrlich. Sehr sogar.

Manner grunden
Clubs, in denen

sie eine Zumutung
sein konnen
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Philosphieren, priigeln, vogeln: Gemeinsam macht alles
mehr Spass. Darum gibt es Biinde, Vereine und Clubs.
In ihnen tun Menschen sich mit Gleichgesinnten zu-
sammen, um allerlei Leidenschaften auszuleben. Durch
geteilte Interessen und viel in der Gruppe verbrachte
Zeit entsteht ein besonderer Zusammenhalt. Der geht
oft iiber die eigentlichen Gemeinsamkeiten hinaus und
kann geradezu sektiererische Ziige annehmen.

Wer schon einmal zu einem Lesezirkel, einem
Jassverein, einer Philateliegesellschaft oder einem
Sportclub gehort hat, weiss Bescheid. Unter Mitglie-
dern wird auch mal ein Job vermittelt oder ein Auftrag
vergeben. Liebesaffiren nehmen ihren Lauf, und neben-
bei wird Politik gemacht. Der Club ist mehr soziales
Netzwerk als Zweckgemeinschaft. Und genau darum
so interessant.

Karten spielen? Briefmarken sammeln? Fiir die
Welt der Filme ist das natiirlich viel zu langweilig. Da
geht es dann schon eher um einen illegalen Boxclub
(Fight Club, 1999), der nach und nach zum Staat im
Staat wird. Oder um einen Arzt, der mal kurz beim
Sex-Orden von nebenan reinschauen wollte (Eyes Wide

Gesellschaft. Aber wie gehort man zur Gang? Indem
man seine Treue zur Gruppe und zu ihrem Anfiihrer
ein ums andere Mal unter Beweis stellt und um Aner-
kennung wirbt. Belohnt wird, wer seine Ablehnung
des Establishments und der gesellschaftlichen Nor-
men noch vehementer zum Ausdruck bringt als die
Anderen. Das bedeutet in der Regel besonders gewalt-
tiatiges Vorgehen.

Das trifft auf die Droogs aus A Clockwork Orange
zu, aber auch auf Tony Montana aus Scarface, der in
der Unterwelt rasch aufsteigt, weil er seinen Feinden
mit unerbittlicher Hérte begegnet. Die riicksichtslose
Art und Weise, wie Tony Montana vorgeht, erschreckt
sogar abgebriihte Kriminelle.

Die Gang ist damit schierer Selbstzweck. Ihr
Fortkommen steht an erster Stelle, ihre Regeln sind
heilig. Zweifel an deren Sinnhaftigkeit und Kritik an
der Gruppen-Fiihrung werden nicht geduldet. Denn
die Gang ist zwar ein soZiales Gefiige, aber keineswegs
ein demokratisches.

Als Capo der Schldger und Vergewaltiger agiert
in A Clockwork Orange zunachst Alex. Er ist der Bru-

Shut, 1999). Weil er aber zum Orden nicht dazugehort,
wird der Doktor rausgeworfen und muss schon bald
um sein Leben fiirchten. Eine fiese Strafe fiir das biss-
chen Lust eines frustrierten Ehemannes.

Hollywood lebt vom Drama und zeigt uns Clubs
in ihren drastischsten Formen: als Clans, Gangs und
Milizen. Auffallig ist, dass es fast immer um Ménner
geht, die sich in Gruppen organisieren - und dass die-
se Banden eigentlich ausnahmslos illegal operieren. Fiir
manche von ihnen gilt sogar: je illegaler, desto besser.

Sozusagen als Nebenprodukt skizzieren diese
Filme Weltbilder, die enorm viel iiber unsere Gesell-
schaft verraten. Und die hdufig interessanter sind als
die Filme selbst. Sie geben Auskunft iiber politische
Stimmungslagen. Und {iber versteckte Vorstellungen
von Minnlichkeit.

Wer Capo werden will,
muss brutal sein

Vorbild fiir allerlei Clubs ist seit 1971 Stanley Kubricks
A Clockwork Orange. Der Film portraitiert vier junge
Miénner, die ihr Leben fast vollstindig der Gang wid-
men, zu der sie gehdren. Was sie tun, wenn sie alleine
sind, wissen wir nicht; es ist gerade so, als ob sie aus-
serhalb der Gang gar nicht existieren wiirden.
Zusammen aber sind sie méchtig. Sie nennen sie
sich in ihrem Nadsat-Slang «Droogs», bestehlen reiche
Biirger, vergewaltigen und priigeln sich mit anderen
Gangs. Daneben hat die Gang keinen richtigen Zweck.
Sie ist eben ein soziales Gebilde, keine Firma mit defi-
nierten Zielen. Der Witz an der Gang besteht darin,
dass man zu ihr dazugehért und nicht zum Rest der

talste und verweist die drei Anderen auf ihren Platz.
Wenn sie frech werden, ziichtigt er sie mit Schldgen.
Das ist gemein, hilt die Gruppe aber zusammen. Sobald
sich die Anderen ndmlich gegen ihn aufzulehnen begin-
nen, fallen die Droogs auseinander. Georgie und Dim
bleiben befreundet, als Alex im Gefiangnis landet. Sie
lassen sich bei der Polizei anstellen, wo sie weiterhin
ihr Unwesen treiben.

Kleine Nebenprovokation des Films: Die Staats-
gewalt tritt als eine viel, viel grossere und méachtigere
Gang in Erscheinung als die Droogs. Aber sie ist eben-
so kriminell und geht genauso willkiirlich gegen ihre
Opfer vor. Im Jargon der modernen Subkulturen, auf
die wir gleich zu sprechen kommen werden, gibt es fiir
diese versteckte Botschaft von Kubricks Film eine poin-
tierte Formel: «All Cops Are Bastards».

Wie man zur Gruppe dazukommt, dariiber
schweigt sich der Film indes aus. Weder die Droogs
noch die Polizei wurden gegriindet. Alex, Georgie, Pete
und Dim scheinen sich schon immer zu kennen, sind

fiireinander beinahe wie Briider. Darin dhnelt A Clock-

work Orange Mafiafilmen wie Francis Ford Coppolas
The Godfather (1972) oder Martin Scorseses Casino
(1995). Zur Mafia gehort, wer zur Familie gehort, und
zwar vom Moment seiner Geburt an. Auch die Mafia
wird nicht gegriindet, sie ist eine geradezu mythische
Organisation, die schon immer bestanden hat.

Manner lieben sich,
Méanner hassen sich

Alle Clubs, egal, ob mafi6s oder nicht, leben von ihrer
Mythologie und von ihrer glorreichen Vergangenheit.

VNN NSNS NSNS



A Clockwork Orange 1971, Stanley Kubrick
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Wer in der Gruppe
der Hooligans
respektiert werden
will, braucht
offenbar nur eines
ZU sein: ein richtiger
Mann.

Im Zentrum von Green Street Hooligans (2005) zum
Beispiel steht eine Gruppe Fussballfans, die sich Green
Street Elite (GSE) nennt. Die GSE gehorte zu Zeiten
ihres Anfiihrers Major zu den «besten» - will sagen:
gewalttdtigsten - Hooligantruppen ganz Englands.
Doch unter vorerst ungekldrten Umstdnden ist der
Major abgetreten und das Ansehen der GSE verblasst.

Anders als in A Clockwork Orange und The God-
father werden die Zuschauer:innen in Green Street
Hooligans ganz genau aufgekldrt iber die Organisation
und iiber die Regeln der Clique. Zusammen mit dem
Amerikaner Matt, der in London seine Schwester be-
sucht, dann aber in die Fussballszene abtaucht, wird
das Filmpublikum langsam in den inneren Kreis der
GSE aufgenommen. Dort zeigt sich das ziemlich krude
Weltbild der Hooligans.

Wer in ihrer Gruppe respektiert werden will,
braucht offenbar nur eines zu sein: ein richtiger
Mann. Er muss die Hierarchie akzeptieren, seine
Treue beweisen, ordentlich Priigel austeilen und ein-
stecken konnen. Und er muss, nicht zuletzt, enorme
Mengen Alkohol vertragen, ohne die Kontrolle zu
verlieren. Weil Matt diese Kriterien erfiillt, akzeptiert
ihn am Ende sogar der misstrauische Bovver.
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Obwohl Matt Amerikaner ist und von Fussball iberhaupt
nichts versteht, ist er bald enger Vertrauter von Pete, dem
Top Boy der GSE. Aber um Fussball geht es den Hooli-
gans ja ohnehin nicht. In einem Fussballstadion sind sie
wihrend des ganzen Films nur ein einziges Mal.

Das sagt uns: Zum Hooligan taugt jeder, denn
die Werte der Gang sind universell. Es braucht keine
spezifischen Qualifikationen. Mannlichkeit, Treue und
Freundschaft, das trigt ja jeder «anstdndige Mann» in
sich - und wer ist denn schon kein «anstidndiger»
Mann? Die Gang erscheint als offener Raum, der allen
zuginglich ist und wo sie dann endlich so sein diirfen,
wie sie angeblich wirklich sind: ein bisschen wild, aber
aufrichtig, ehrlich und treu.

Bruder und Vater -
Manner sorgen sich um Manner

Dabei ist das Gegenteil der Fall. Zur GSE-Gang kann
nur gehoren, wer genau definierte Eigenschaften mit-
bringt. Sonst wiirde um Matts Zugehorigkeit kein
solches Aufheben gemacht. Er kénnte dahergelaufen
kommen und aufgenommen werden. Aber so ist es
nicht. Mehrere Male wird in Frage gestellt, ob er ver-
trauenswiirdig ist, ob seine Aufopferung fiir die GSE
weit genug geht.

Indem der Film das unterschlégt, zeichnet Green
Street Hooligans ein seltsam verzerrtes, falsches Bild
von den priigelnden und saufenden Outlaws, die die
Fussballfans sind. Vielleicht ist es das, was den Film
so provokativ macht und bei seinem Erscheinen fiir so
viele Diskussionen gesorgt hat. Der Film macht uns
Zuschauer:innen zu Gang-Mitgliedern. Wir sehen zu
und lassen uns mitreissen von der Gewalt und vom
Machismo, der uns da vorgefiihrt wird. Und finden das
am Ende auch noch gut. Diese unkritische Haltung des
Films wurde bei seinem Erscheinen problematisiert.

Das Minnerbild in Green Street Hooligans ist
dusserst fragwiirdig. Pete ist das Oberhaupt einer fami-
lidren, intimen Liebesgemeinschaft. Sein toxisches Ge-
baren verkauft uns der Film mit einem romantischen
Touch. Statt als irrer Schldger kommt er ndmlich als
fiirsorglicher Freund daher. Alle tun, was er sagt, und
vertrauen ihm blind - als wire er ihr Vater oder Lehrer.
Im Gegenzug kiimmert sich Pete um seine Leute, be-
spricht ihre Sorgen und Probleme mit ihnen. Gibt es
Streit unter GSE-Mitgliedern, vermittelt er und ent-
scheidet wie ein Richter oder Pfarrer, was zu tun ist.

Pete entspricht damit der Vorstellung eines Ehren-
mannes, die aus Mafiafilmen bekannt ist. Der so ima-
ginierte Mann ist fiir seine Untergebenen Vater, Bruder,
Beschiitzer, Lehrer und Respektsperson in einem. Er
ist, plakativ gesprochen, ihr Allméchtiger.

Der Unterschied zwischen Pete und Vito Corleone
aus The Godfather ist allein der, dass Pete sich nie von
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seinen Briidern zurtickzieht. Er hat weder Frau noch
Familie, lebt ganz fiir seine Jungstruppe. Eine Weile
lang teilt er mit Matt sogar seine Wohnung, weil der
keine Bleibe hat. Dass seine private Fiirsorge und Hin-
gabe zu anderen Minnern in argem Widerspruch zu
seiner offentlich zur Schau getragenen Macho-Ménn-
lichkeit stehen, ist im Film zu keinem Zeitpunkt ein
Thema. Obwohl die Assoziationen sich regelrecht auf-
dréngen.

Literatur als Schlissel
zu sich selbst - und zur Gegenkultur

Offensichtlicher ist die homoerotische Komponente in
Peter Weirs Dead Poets Society (1989): Dort sind die
jungen Ménner begeistert, als sie in den méachtigen Wor-
ten Walt Whitmans und Henry David Thoreaus ihre
eigene Gefiihlswelt erkennen. Berauscht von dem, was
da in ihnen aufbricht, tun sie sich zusammen und griin-
den die Dead Poets Society - einen Lesezirkel fiir Lyrik.

Sie treffen sich in einer Waldhohle, um Gedichte
zu Lesen und sich zu betrinken. Da geht es animalisch
zu, wenn von grossen Gefiihlen und hehren Idealen
die Rede ist. Die jungen Ménner erleben miteinander
ein richtiggehendes Friihlingserwachen.

Sie trdumen und reden zwar vordergriindig von
Frauen, aber wenn sie Fussball spielen, miteinander
tanzen oder mit gelockerter Krawatte und verstrubbel-
ter Frisur aus ihren Blichern lesen, dann sieht es etwas
anders aus.

Dead Poets Society 1989, peter weir
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Lesen, lesen und noch einmal lesen. Das nimmt schon
bald bedrohlichere Ausmasse an, als man zunéchst an-
nehmen wiirde: Der Lesekreis wird an der konservati-
ven Bubenschule zum allgemeinen Argernis und muss
daher wie ein Geheimbund agieren.

Was die Teenager zusammenhilt, ist damit weit
mehr als die Begeisterung fiir kanonische amerikani-
sche Literatur. Auch ihre Gemeinschaft lebt davon, dass
sie' géngigen Erwartungen eine Abfuhr erteilt und ab-
seits des Mainstreams existiert. Die Verschworung der
jungen Schiiler gegen ihre Eltern und Lehrer schweisst
sie erst recht zusammen. Sie wissen, dass sie anders
sind, das ist ihre Gemeinsamkeit.

Hier wird gezeigt: Der Club ist stets ein Rand- Frauen kommen in

phédnomen und lebt in stindiger Abgrenzung zum Rest

der Welt. Fiir die Mitglieder gibt es ein gutes Leben im diesen Fiimen allenfalls
Club und eines zumindest miihseliges ausserhalb. In in der Rolle einer

Einklang zu bringen sind diese beiden Lebensentwiir-

fe allerdings nicht. Geliebten vor. Sonst

Das ist in Dead Poets Society gut zu beobachten. eher selten.
Genauso wie der Umstand, dass als Abgrenzungsmerk- v

mal eines Clubs beinahe alles in Frage kommt; sogar
Literatur des 19. Jahrhunderts. Weil die jungen Ménner
aus «Walden» und den Gedichten Robert Frosts eine

Fight Club 1999, David Fincher
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Lebensweise ableiten, die ihre Eltern nicht fiir sie vor-
gesehen haben, leben sie in einer Art marginalisierter
Gegenkultur im Internat.

Aus Sicht der Schulleitung und der Eltern ist der
Club eine Bedrohung. Da tun sich ein paar Ungehor-
same zusammen. Das riecht fiir die Spiessbiirger schon
nach Aufwiegelung und Revolte - wenn nicht sogar
nach Kommunismus. Darum muss der Club bekampft
und aufgeldst werden. Dass man auch stolz auf seine
Buben sein kénnte, wenn die sich treffen, um in ihrer
Freizeit Gedichte zu lesen, darauf kommen die ver-
klemmten Erwachsenen offenbar nicht.

Wenn die Manner sich ausleben,
sind sie eine absolute Zumutung

Deutlicher auf Krawall gebiirstet als jener der Schul-
buben in Dead Poets Society ist der Lebensentwurf der
Boxer in Fight Club (1999). Dort spielen politische
Anschauungen im Subtext zwar eine Rolle, sie werden
von den Figuren aber nicht verhandelt. Im Fight Club
schreitet man lieber gleich zur Tat und macht sich an
die Sabotage der modernen kapitalistischen Welt. Ob
es linke, rechte, anarchistische oder libertédre Ideale
sind, die die Boxer bewegen, spielt keine Rolle.

Der Fight Club bekommt immer stidrkeren Zu-
lauf, bald hat er Anhédnger auf der ganzen Welt und
sieht einer paramilitdrischen Truppe damit dhnlicher
als einem Boxclub. In Fight Club kommen damit alle
Elemente des Club-Films zusammen: Auch hier geht es
nur um Ménner. Frauen kommen allenfalls in der Rol-
le einer Geliebten vor, sind sonst aber kein Thema. Die
Boxer leben zusammen in besetzten Hausern und
schworen sich bedingungslose Treue. Thre schweissnas-
sen, nackten Oberkorper werden wieder nicht sexuell
gedeutet, sondern als Symbol ihrer Ménnlichkeit und
letztlich ihrer krankhaften Gewalt. Die Boxer sind
Aussenseiter, die erst nur ihren Frust rauslassen wollten,
dann aber zur revolutioniren Zelle werden.

Mindestens so problematisch wie das Ménner-
bild in Green Street Hooligans ist das politische Funda-
ment in Fight Club. Wird uns der Machismo der Fuss-
ballfans als Ehrenhaftigkeit verkauft, zeigt Fight Club
uns eine Horde.Wildgewordener, die einen Putsch
vorbereiten - ohne davor ein einziges Mal tiber Politik
gesprochen zu haben.

Das ist fragwiirdig, macht den Film in den unter-
schiedlichsten Kreisen aber gerade beliebt: Weil er ein
paar Weisse zeigt, die sich im Leben nehmen, was ihnen
scheinbar zusteht, und sich von keinem Gesetz des an-
geblich so verkommenen Establishments etwas vor-
schreiben lassen, gilt der Film im neuen rechtsradikalen
Milieu als Kultstreifen.

Ein weiterer Grund seines Erfolgs kénnte darin
liegen, dass Fight Club am drastischsten umsetzt, was

alle Club-Filme versprechen. Der Club zeigt jungen
Mainnern eine neue Welt, in der sie ausleben diirfen,
was sie eigentlich sind. Es ist eine Welt, in der Ménner
nach einem halben Leben als Aussenseiter, Mobbing-
opfer oder Randstdndige plotzlich dazugehdren und
akzeptiert werden. In der sie wichtig sind. Das sind
eskapistische Fantasien wie aus dem Lehrbuch.

Dass die Welt, in der diese Manner sich dann
bewegen, nur auf Kosten der Allgemeinheit - oder sa-
gen wir: auf Kosten der realen Welt - existieren kann,
das wird unterschlagen. Die Boxer in Fight Club lassen

Hochhéuser einstiirzen, die Buben in Dead Poets So-

ciety bringen den Schulbetrieb halb zum Kollaps. Und
die Droogs aus A Clockwork Orange kénnen nur mit
den brutalsten Mitteln gestoppt werden, und selbst
dann nur voriibergehend: Freiheitsentzug, Gehirnwé-
sche, korperliche Ziichtigung. Wenn die Clubs einen
Raum schaffen, in dem die Ménner sein diirfen, was
sie eigentlich sind, dann sind sie eine absolute Zumu-
tung. Um nur das Mindeste zu sagen.

Vom Kino in die Realitat -
und von dort wieder zurtick?

Die Ménnerclubs sind ausserordentlich gefidhrlich,
nicht bloss im Kino. Was Vetternwirtschaft, stindige
Begiinstigung von Vertrauten und Verschworung gegen
ein angebliches Establishment anrichten kénnen, war
wihrend Donald Trumps Présidentschaft jeden Tag in
der Zeitung zu lesen. Und dass ein Boys’ Club auch
schon mal eine Grossbank zu ruinieren vermag, wissen
wir seit vergangenem Mirz auch. Insofern waren die
Club-Filme ihrer Zeit auf traurige Weise voraus.

Was 1999 noch als kiithne Imagination von David
Fincher galt, ist heute salonfidhig. Die Rede von einer
kleinen, Weissen, ménnlichen Elite, die eine neue Ge-
sellschaftsordnung durchsetzen wird, gehort erschre-
ckenderweise seit Jahren zum rhetorischen Repertoire
rechter und ultrarechter Politiker:innen und Schwur-
bler:innen. Und dass es am Rande von Fussballspielen
zu Gewaltorgien unter Fans kommt, wundert schon
lange niemanden mehr.

Es ist gerade so, als hitte die Realitét die Club-
Filme von einst abgeldst. Die Filme sind ndmlich
weniger geworden - oder haben zumindest nicht
mehr den durschlagenden Erfolg von einst. Zu hoffen
bleibt, dass das Kino damit wiederum die Realitit
vorwegnimmt. ]
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NOUVELLE VAGUE

TEXT Jacqueline Maurer

Ohne Filmclubs ware
die Nouvelle Vague
wohl nie entstanden.
Das macht sie zur
Geburtsstatte des
modernen Films.

So konnte 1948 eine Pariser Kinowoche aussehen: Am
Dienstag ins Studio Parnasse zu Jean-Luis Cherays
Filmclub, am Donnerstag zu Rohmer in den Ciné-club
du Quartier latin und am Sonntagmorgen zum Cercle
cinémane im Cluny Palace, wo der erst 16-jahrige Fran-
cois Truffaut in den jeweiligen Film einfiihrte. In heute
nicht mehr existierenden Pariser Kinos mit so klingen-
den Namen wie Colisée, Studio de I’Etoile oder Pagode
prasentierten zudem Roberto Rossellini, Jean Cocteau,
Orson Welles oder Robert Bresson ihre Werke auch
mal personlich.

In Frankreich wurde nach dem Zweiten Welt-
krieg die Filmkultur neu erfunden, wozu die Neuauf-
lage der ciné-clubs betrichtlich beitrug. Die Trias des
bis in die Gegenwart so simplen wie erfolgreichen
Formats ist einfach erklart: In einem ausgewéhlten Kino
wird in regelmassigen Abstédnden eine Einfiihrung zu
einem Film des Club-eigenen oder des aktuellen Kino-
programms geboten, der danach gemeinsam geschaut
und im Anschluss diskutiert wird; sei es im Kinosaal
selbst oder in einem Café nebenan.

Die Geschichte der franzosischen Kinoclub-Kul-
tur ist indes komplexer als ihre weiterhin gelebte Praxis,
und sie hat so einige journalistische wie wissenschaft-
liche Artikel und Biicher hervorgebracht. Die nach dem
Krieg wiederbelebten Treffpunkte fiir Filmbegeisterte
bildeten den fruchtbaren Nahrboden fiir die Entstehung
von Kinozeitschriften, allen voran den «Cahiers du ci-
néma», und fiir das Schaffen der (mehrheitlich ménn-
lichen) Filmemacher:innen der Nouvelle Vague. Jour-
nalistische und theoretische Publikationen, die aus der
Kinoklub-Hochphase von Ende der Vierziger bis in die
Sechziger hervorgingen, wurden zudem zu Grundlagen
der Filmwissenschaft. André Bazin hatte mit seiner
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1948 gedusserten Bemerkung, dass fiir die Filmgeschich-
te nach dem Zweiten Weltkrieg das Aufkommen der
ciné-clubs eines der bedeutendsten Ereignisse gewesen
sei, also nicht ganz Unrecht.

Cinephiles Engagement

«Die Ciné-clubs sind die spontane Kreation einer Ge-
neration, die das Leben anhand des Kinos erlernt, die
sich dessen bewusst wird, und die nicht passiv die Ty-
rannei der Geschéftsmanner erleiden will.» So definier-
te die linke Zeitschrift «L’Ecran francais» im November
1947 das Phanomen der ciné-clubs. Solche entstanden
bereits im Frankreich der Zwanziger- und Dreissiger-
jahre durch das Engagement von Kinobegeisterten, die
sich fiir die Verbreitung der Kinokunst einsetzten. In
der Nachkriegszeit und im Kontext einer geschwéchten
Kinoindustrie kam es nicht nur zur Renaissance der
ciné-clubs, sie wurden vielmehr zu einer nationalen
Bewegung, in der sich zudem das Selbstbild der fran-
zosischen Nation widerspiegelte. Denn der Wunsch
nach der Demokratisierung kultureller Bildung, wozu
auch die Vermittlung der Siebten Kunst gehoren sollte,
stand im Einklang mit dem, was die Prdambel der fran-
z0sischen Verfassung der IV. Republik vom Oktober
1946 propagierte, ndmlich dem gleichen Zugang zu
Bildung, Ausbildung und Kultur fiir Kinder und Er-
wachsene jeglicher sozialen Herkunft. Das Ideal, in
Filmclubs die Arbeiterklasse zu bilden, blieb allerdings
zumeist eine Utopie einer cinephilen Elite.

Damit ist ein zentraler Begriff genannt, der mit
dem nachkriegszeitlichen Wiederaufkommen der cine-
clubs aufs Engste verkniipft ist: «Cinéphilie» kann mit
Antoine de Baecque und Thierry Frémaux als eine
«Interpretationsgemeinde» verstanden werden, wie sie
sich in Filmclubs, cinephilen Gruppen und Zeitschrif-
ten herausbildete. Sie artikulierte sich historisch durch
kulturelle, ja beinahe schon kultische Praktiken, die
auf den Filmen als gemeinsamer Referenz aufbauten.
Bereits 1946 wurde die «Fédération francaise des ciné-
clubs» auf Initiative von Jean Painlevé hin gegriindet.
Die ciné-club-Bewegung produzierte im Dienste der
Liebe zum Kino eine Gegenkultur: Hier begegneten
die klassischen universitdren Methoden der Wissens-
ansammlung und der Kritik als Schule des Sehens dem
eifrigen und ergebenen Engagement, wie es politisches
Handeln auszeichnet. Die Sache, wofiir die Cinephilen
einstanden, war jene des Kinos.

Filmkritiker mit
grésseren Ambitionen

Wihrend André Bazin im ciné-club Objectif 49 ganz
auf neue Filme setzte statt auf Klassiker, wie sie andere
Pariser Clubs zeigten, und in seinen Filmkritiken und
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theoretischen Texten insbesondere den italienischen
Neorealismo und ausgewahltes amerikanisches Kino
propagierte, vermittelte Georges Sadoul ein sowjeti-
sches und strikt antiamerikanisches Kino. In den Augen
der Fédération des ciné-clubs stellten Henri Langlois’
eigenwillige Kinoprogramme in der von ihm mitbegriin-
deten Cinématheéque francaise eine Konkurrenzver-
anstaltung dar. Doch dort hatte sich die neue Kritiker-
generation der sogenannten jeunes-turcs - Claude
Chabrol, Jean-Luc Godard, Jacques Rivette, Frangois
Truffaut - formiert. Am regelméssigsten trafen sie sich
indes im Ciné-club du Quartier latin (CCQL) von Mau-
rice Schérer, besser bekannt unter seinem Pseudonym
Eric Rohmer. Im CCQL und in seinem kuratorisch am
breitesten geficherten Filmprogramm tauchten die
kiinftigen Erneurer des franzosischen Kinos tief in die
Filmgeschichte und auch in das zeitgendssische ameri-
kanische Kino ein. Sie strebten danach, selbst Filme zu
machen. Das ab dem Ende der Vierzigerjahre prakti-
zierte «apprendre a voir» (lernen, zu sehen) im Kontext
von Filmclubs fassten die Nouvelle-Vague-Regisseur:in-
nen retrospektiv bereits als «faire des films» (Filme
machen) auf.

Zunichst galt es jedoch, liber das Gesehene zu
schreiben. In Rohmers Club erschien das «Bulletin du
ciné-club du Quartier latin», woraus die lediglich fiinf
Mal erschienene «Gazette de cinéma» hervorging. Da-
rin verfasste Godard seine ersten Kritiken unter dem
Pseudonym Hans Lucas. Wihrend seiner {iber sieben
Jahrzehnte andauernden Schaffenszeit betonte Godard,
dass das Schreiben von Kritiken, was das Filmeschau-
en in Kinos und ciné-clubs voraussetzte, zu seinem
Filmemachen zidhle.

Bazins Erbe

Eine treibende Kraft fiir die neue Kinowelle und die
Herausbildung der Nouvelle Vague war André Bazin.
Er schrieb fiir diverse Zeitschriften und griindete 1948
den bereits erwéhnten Club Objectif 49 zusammen mit
Roger Leenhardt und Jean Cocteau. Daneben leitete
er den Ciné-club Travail et Culture und griindete 1951
zusammen mit Jacques Doniol-Valcroze und Joseph-
Marie Lo Duca die «Cahiers du cinéma». Uber den
Ziehvater der Nouvelle Vague und seinen gewaltigen
Einfluss beim breiten und insbesondere intellektuellen
Publikum schrieb Bazins Biograph Dudley Andrews:
«Vor dem Krieg ist keine renommierte intellektuelle
Person ins Kino gegangen, niemand dachte daran, un-
mittelbar danach dariiber zu reden. Doch Bazin spricht
iiber Filme, als wiirde er einen Roman von Dostojew-
ski kommentieren.» Der Christ und «Apostel des Ki-
nos», der von allen angehdrt wurde, wie Antoine de
Baecque sein Charisma beschreibt, verstarb 1958. Da-
durch erlebte er den 1959 blitzartig einschlagenden

FOKUS

Erfolg der Nouvelle Vague nicht mehr - angefangen mit

Les Quatre Cent Coups von Truffaut und A bout de

souffle von Godard. Mit ihrem in den Filmclubs und

durch ihre Tatigkeit in der Filmkritik gebildeten Wissen

tiber das vergangene und damals aktuelle internationa-
le Filmschaffen widersetzten sich die Nouvelle-Vague-
Regisseur:innen mit ihrem eigenen Autor:innenkino

fortan dem sogenannten cinéma de qualité, das, so ihre

Kritik, lediglich bestehende Drehbiicher verfilmte. Zu

Letzterem hatte Truffaut seinen wegweisenden Artikel

«Une certaine tendance du cinéma francais» bereits als

22-Jahriger in der 31. «Cahiers du cinémax-Ausgabe

vom Januar 1954 publiziert.

Lebendige Tradition

Die Hochphase der Ciné-club-Kultur mag seit den Sieb-
zigerjahren vorbei sein. Doch Filmclubs sind seit gut
100 Jahren und bis heute ein fester Bestandteil der
franzdsischen Kinokultur - ob in der Metropole Paris,
in der mittelgrossen nordfranzésischen Stadt Caén oder
in der elsdssischen Kleinstadt Saint-Louis. Auch an
Hochschulen lebt die Tradition weiter, wie beispiels-
weise im Ciné-club Ulm der Pariser Ecole normale su-
périeure, wo wihrend der Vorlesungszeit jeden Diens-
tag ein 35mm-Film aus der eigenen Sammlung
eingefiihrt, gezeigt und diskutiert wird. Hier, wie in
anderen franzosischen Kinos, wird eine motivierende
Gesprachskultur gepflegt, in der sich zwischen den
Anwesenden ein reger Austausch {iber das Filmerlebnis
entfaltet, der durchaus auch mal ldnger als der Film
selbst dauern kann. ]
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Mitglied werden und streamen

SAMSTAG, 13. MAI, 11.30 UHR
Arthouse Piccadilly 2

Film des Monats: Transit —
2018, Christian Petzold

Der Roman «Transit» von Anna Seghers ist die Basis dieses Films, in dem Christian
Petzold die Geschichte von damals im Heute spielen ldsst, ohne das geringste Aufse-
hen darum zu machen. Die deutschen Truppen stehen vor Paris. Georg, ein deutscher
Fliichtling, entkommt im letzten Moment nach Marseille. Im Gepéck hat er die Hinter-
lassenschaft des Schriftstellers Weidel, der sich aus Angst vor seinen Verfolgern das
Leben genommen hat: ein Manuskript, Briefe, die Zusicherung eines Visums durch die
mexikanische Botschaft.

«Da ist sie wieder, diese charakteristische Mischung aus Reduktion und Verdichtung,
gepaart mit dem Mut zu Szenen, in denen manchmal so gut wie nichts geschieht, und

zu Figuren, die ldngst nicht alles preisgeben, sondern sich stets einen Rest von Ge-
heimnis bewahren.» / Philipp Brunner in Filmbulletin Nr. 3/2018

REGIE, BUCH Christian Petzold VORLAGE Anna Seghers KAMERA Hans Fromm SCHNITT Bettina Bohler MUSIK Stefan Will
DARSTELLER:IN (ROLLE) Franz Rogowski (Georg), Paula Beer (Marie), Godehard Giese (Richard), Matthias Brandt
(Erzéhler), Lilien Batman (Driss) PRODUKTION Schramm Film, Neon Productions, ZDF/Arte; DE 2018. DAUER 101Min.
STREAMINGPARTNER filmingo




S.80 George & Tammy 2023, Abe Sylvia

Klar, Aufstiegsgeschichten und Musikerbiografien gibt es viele, und auch diese Miniserie ber die Country-Legenden
George Jones und Tammy Wynette bringt narrativ nichts Brandneues auf den Plan. Aber Jessica Chastain und

Michael Shannon machen die sechs Episoden mit ihrem einfiihisamen resp. fulminanten Schauspiel mehr als sehenswert.
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KINO

ROTER HIMMEL
von Christian Petzold

DURCHS HOLLENTOR INS
PARADIES
von Peter Reichenbach

UNDER THE FIG TREE
von Erige Sehiri

EL AGUA
von Elena Lépez Riera

FRERE ET SCEUR
von Arnaud Desplechin

DAS LEHRERZIMMER
von llker Catak

LA NUIT DU 12
von Dominik Moll

CHRONIQUE D’'UNE LIAISON

PASSAGERE
von Emmanuel Mouret

o7

PLAN 75
von Chie Hayakawa

EMPIRE OF LIGHT
von Sam Mendes

LA MONTAGNE
von Thomas Salvador
+ Interview

BEAU IS AFRAID
von Ari Aster

STREAMING

GEORGE & TAMMY
von Abe Sylvia

STILL: A MICHAEL J. FOX
MOVIE
von Davis Guggenheim

SUCCESSION, STAFFEL 4
von Jesse Armstrong
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VON CHRISTIAN PETZOLD

KRITIK

ROTER HIMMEL

Die Welt brennt, die Liebe klopft an, doch ein junger
Autor hat nur sich selbst im Kopf. Christian Petzold
erzahlt eine tragisch-traurige Sommergeschichte, die
an der Berlinale Eindruck machte - zu Recht.

KINO — Leon nervt. Ab der ersten
Minute ist der junge Autor, der mit
seinem Freund Felix an die nord-
deutsche Kiiste fahrt, ein Biindel
Unzufriedenheit. Seinen Frust ldsst
er an seiner Umwelt aus. Dass diese
ihm so einiges zu bieten hitte,
merkt er nicht. Oder zu spit.

Zum Beispiel Nadja: Wie ein
unerwartetes Geschenk wohnt die

kluge Schonheit im selben Ferien-
haus. Doch Leon sieht von der «Rus-
sin», wie er sie nennt, nur stehenge-
lassene Weinflaschen. Er hort nur
den lauten Sex, der ihn am Schlafen
hindert, spiirt nur eine Lebensfreu-
de, die er jetzt gerade nicht brau-
chen kann - die Arbeit ldsst es nicht
zu. Draussen plagen ihn die Mi-
cken, am Strand schlift er ein, und

als Felix auch noch Nadjas Liebha-
ber Devid zum Essen einléddt, kann
er es nicht lassen, auf diesem her-
umzuhacken.

Zu Recht fragt ihn Felix, was
sein Problem sei. Die einfache Ant-
wort: Leons Verleger kommt zu Be-
such und will mit ihm das Manu-
skript zu «Clubsandwich», seinem
zweiten Roman, besprechen. Die
kompliziertere: Leon ist ein Mann,
der sich in den Kopf gesetzt hat, ein
Kiinstler zu sein. Und als Kiinstler
verachtet er alles, was seiner Kunst
nicht zutréglich ist.

Die Ausgangslage von Chris-
tian Petzolds neuem Film ist selbst
fiir den Spezialisten der Reduktion
aufs Maximum ziemlich geradli-
nig. Das Setting zwischen Strand
und Strandhaus ist ein Kammer-
spiel mit fiinf Figuren, die mit ih-
ren ersten Sitzen, ihren ersten
Auftritten bereits préazise gezeich-
net sind. Jetzt beginnen sie zu in-
teragieren, zu tanzen, bewegen



sich in diesem Kosmos Strandur-
laub, in den hinein die Aussenwelt
mal als Versprechen, mal als Be-
drohung funkt.

Dieser Sommerfilm front
aber nicht nur der Dolce Vita und
beschwort nicht einfach die Magie
des simplen Kiistenlebens. Sondern
er mutiert unter den Vorzeichen der
Klimaerwarmung zu einer Art An-
ti-Sommerfilm. Zauberhaft ist der
titelgebende, feuerrote Himmel,
auch wenn Waldbrinde seine Ursa-
che sind. Immer néher riickt die Be-
drohung tiber den Film hinweg mit
poetischer Zerstorungskraft. Ir-
gendwann schneit es Asche wie
einst in Pompeji.

Doch scheint das erst mal
noch weit weg zu sein. Die vier
Sommervégel miissen aufs Dach
steigen, um das lodernde Licht in
der Ferne zu erblicken. Ein Losch-
helikopter fliegt tiber ihre Kopfe
hinweg, gross und méchtig erst,
dann immer kleiner. Bis man ange-
sichts des winzigen Fluggerits am
Horizont alle Hoffnung auf einen
guten Ausgang verliert. Nur rasch
wieder runter vom Dach.

Fiir Roter Himmel ist der
Waldbrand das, was der Zweite
Weltkrieg fiir Transit, die deutsche
Mythenwelt fiir Undine war. Eine
Leinwand, auf der sich das Kleine
im Grossen zeigt, die Menschlich-
keit im Chaos, die Boshaftigkeit im
Zufall. Was Petzold in seinen vor-
hergehenden Filmen schon gelun-
gen ist, wiederholt sich hier.

Erneut erzdhlt der grosse
Poet des deutschen Kinos mit einer
erfrischenden Leichtigkeit und ent-
faltet gekonnt seine Figuren. In den
Hénden eines anderen Regisseurs
wire Leons Unertréaglichkeit tat-
sdchlich unertréglich gewesen. Mit
weniger Fingerspitzengefiihl fiir
das Sag-und Unsagbare wiire diese
Versuchsanordnung tiber die Liebe
in Zeiten der Hoffnungslosigkeit
zum heillosen Kitsch verkommen.

KINO

Gegen den Kitsch behaupten sich
auch Hans Fromms bittersiisse Bil-
der zwischen sommetlicher Schwir-
merei und blendender Katastrophe.

Mit letzterer geht jeglicher Hang

zur Schnulze in Flammen auf.
Schliesslich aber ist da filmische
Schonheit, die tiber weite Strecken
des Films herrscht, die genossen
werden will - und auch erzédhle-
risch kommt bald Bewegung ins
Quartett.

Felix und Nadjas Liebhaber
verlieben sich ineinander, und
selbst Leon wiarmt angesichts der
charmanten Nadja auf. Er traut sich
gar, ihr sein Manuskript zum Lesen
zu geben. Leider hélt sie wenig da-
von, genauso wie Helmut, der Ver-
leger, der auf einen Augenschein
vorbeikommt. Am Ende interessiert
Helmut sich mehr fiir Nadjas Dis-
sertation {iber Heinrich Heine und
Felix’ Fotoprojekt. Beim Abendes-
sen trigt sie gar ein Heine-Gedicht
vor - «Der Asra». Leon fiihlt sich

«Immer naher
rickt die
Bedrohung
Uber den Film
hinweg mit
poetischer
Zerstorungs-
kraft.»
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derweil hintergangen. Die ganze
Welt scheint sich gegen ihn ver-
schworen zu haben. Man mdchte
ihn ohrfeigen, diesen Leon, der das
Gliick vor seinen Augen nicht sieht.
Der glaubt, ein genialer Mensch zu
sein, wenn er sich denn nur verwirk-
lichen konnte.

Der Wald lodert derweil wei-
ter und wird immer mehr zum Sinn-
bild fiir das Versagen der Mensch-
heit. Fiir das Versagen von
Menschen, die nur ihren eigenen
Vorteil sehen. Menschen, die erst
dann merken, dass alles vor die
Hunde geht, wenn es schon zu spat
ist. Menschen wie Leon.

Bleich und bleicher wird die-
ser Leon, wie der Asra im Heine-
Gedicht, das Nadja auf Bitten von
Verleger Helmut vortrégt. «Noch-
mal», fordern Helmut, Felix und
Devid einmditig, und sie spricht es
abermals. Nur Leon, Sklave seiner
Regungen, begreift selbst dann
noch immer nicht, was es bedeuten
wiirde, im Leben zu stehen.

Es wire ein leichtes Verwei-
len in diesem Film, bald ein Schwel-
gen in der Sommerglut. Wiren da
nicht der rote Himmel, der Asche-
regen, die brennenden Wildschwei-
ne. Es muss ein Ende nehmen und
es ist eine Katastrophe, eine Lédute-
rung und eine Hoffnung zugleich.
Es muss, denn sonst wiirde man
ewig verweilen und Nadja zuraunen
wollen: Nochmal! michael kuratii

START 25.05.2023 REGIE, BUCH Christian Petzold KAMERA Hans Fromm SCHNITT Bettina Béhler DARSTELLER:IN (ROLLE)
Thomas Schubert (Leon), Paula Beer (Nadja), Enno Trebs (Devid) PRODUKTION Schramm Film Koerner & Weber, ZDF, ARTE; DE 2023

DAUER 102 Min. VERLEIH Filmcoopi
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KRITIK

VON PETER REICHENBACH

DURCHS HOLLENTOR
INS PARADIES

Die Geschichte des Kunsthauses Ziirich:
Im Dokumentarfilm wird sie entlang jlingster Skandale,
aber auch mit versohnlichen Pointen erzahilt.

KINO — Als das Kunsthaus Ziirich
im Herbst 2021 seinen Erweite-
rungsbau von David Chipperfield
erdffnete, stiess es - statt Lobes-
hymnen und positiver PR - erstmals
aufviel Gegenwind. Grund war der
Umgang mit der umstrittenen
Sammlung des Riistungsindus-
triellen Biihrle, die dort unterge-
bracht ist.

Dieser hatte sein Geld vor al-
lem mit Waffenlieferungen an die
Nazis gemacht und (auch) Werke
angekauft, die von Jiid:innen da-
mals verdussert werden mussten,
Stichwort «Fluchtgut». Widerspens-
tig gegeniiber einer historischen
Aufarbeitung und insbesondere
Provenienzforschung zeigten sich
nicht nur die Biihrle-Stiftung, son-
dern auch das Kunsthaus und die
Stadt Ziirich.

Ein wohlwollender Dokfilm
iiber die Geschichte des Kunsthaus
Ziirich zum jetzigen Zeitpunkt
ist deshalb ein seitens Stadt und Mu-

seum sicher erwiinschtes Unterfan-
gen. Regisseur Peter Reichenbach
- Produzent von C-Films, die den
Film mit SRF und Arte realisierte -
und Drehbuchautorin Sibylle Caza-
jus gehen die Herausforderung aber
umsichtig an.

Durchs Hollentor ins Paradies
erweist sich als informativ, etwas di-
daktisch. Er lasst rund 110 Jahre
Bau-, Sammlungs- und Ausstellungs-
geschichte Revue passieren, ohne
heikle Themen zu umschiffen. State-
ments von Akteur:innen der Archi-
tektur- und Kunstszene werden mit
Archivmaterial und kleinen Re-
enactments verbunden.

Der historische Bogen spannt
sich vom Bau des Kunsthauses 1910
tiber eine zweite und schliesslich
dritte Erweiterung des Baus 1958
- von Biihrle finanziert, was schon
damals fiir Proteste gegen den
Kriegsprofiteur sorgte - bis hin zu
Chipperfields Werk, das der Archi-
tekturpublizist Benedikt Loderer

als «Anschlussbau des Ziircher
Kunsthauses an die internationale
Wirklichkeit» bezeichnet.

Aber auch Sammlung und
Ausstellungen bieten im Lauf der
Zeit einiges an Bemerkenswertem:
etwa die Freundschaft des ersten
Kunsthaus-Direktors zu Edvard
Munch, die zu dessen bedeutender
Werksammlung in Ziirich beitrug,
oder die aufsehenerregende Picasso-
Retro 1932, die eigentlich ein «Ver-
kaufsbasar» war, die Schenkung des
Rodin’schen «Hollentors» durch
Biihrle ebenso wie der verpasste An-
kauf der Giacometti-Sammlung An-
fang der Sechziger.

Auch die Judaistin und Kura-
torin Felicitas Heimann-Jelinek
nimmt Stellung zur aktuellen Debat-
te: «Kunst ist nicht nur Asthetik,
Kunst hat einen Kontext. ... Insofern
tragt Kunst einen Rucksack an Ge-
schichte mit sich.» Dass dieser Ruck-
sack entpackt werde, sei nicht nur
ein Offentliches Anrecht, sondern
eine Verpflichtung, meint sie. Um
dann sanfte Kritik am Info-Raum
der Biihrle-Sammlung zu tiben, der
Abgeschlossenheit vorgebe, wo es
doch noch einiges zu ergéinzen gébe
- etwa zu den Schicksalen der ge-
fliichteten Juden, die ihr Eigentum
verdaussern mussten.

Werner Merzbacher, der als
Kind jiidischer Eltern wihrend des
Zweiten Weltkriegs Aufnahme in
der Schweiz fand, mit einer Schwei-
zerin verheiratet ist und seine
Sammlung ebenfalls als Dauerleih-
gabe dem Kunsthaus zur Verfiigung
stellte, bringt in seinem Votum seine
versOhnliche Haltung zum Aus-
druck. Gerade im Wissen, dass sei-
ne Gemilde im selben Haus mit
Biihrles Kollektion untergebracht
sind. So gelingt es dem Film, ein
Portrait des Kunsthauses zu zeich-
nen, ohne frithere Kontroversen
oder die aktuelle Debatte auszu-
klammern - wenn auch, ohne diese
zu vertiefen. porisSenn

START 20.04.2023 REGIE Peter Reichenbach CO-REGIE Sibylle Cazajus BUCH Peter Reichenbach, Sibylle Cazajus
KAMERA Tobias Dengler MIT David Chipperfield, Bice Curiger, Ann Demeester, Werner Merzbacher PRODUKTION C-FILMS AG,
SRF Redaktion Sternstunden, ARTE G.E.I.E.; CH/FR 2023 DAUER 63 Min. VERLEIH DCM



KINO —— An Baumen reifen die siis-
sen Versprechen. «Du hast eine Lii-
cke hinterlassen», lautet eines von
ihnen. Ein anderes: «Nach dir habe
ich nie wieder geliebt.» Ob die Satze
wirklich so gut schmecken, wie sie
es vorgeben, bleibt ungewiss. Fiir
Auflosung interessiert sich Under
the Fig Trees, der bei den Oscars als
tunesischer Beitrag fiir den besten
internationalen Film nominiert war,
eher weniger. Stattdessen kenn-
zeichnet die Antduschung das Spiel-
filmdebiit von Erige Sehiri, das in
einem tunesischen Feigenhain
spielt, wo sich die Hitze unter den
Déchern der Blitter staut.

Sana, Fidé, Melek und Ma-
riem arbeiten dort. Von Hand pfli-
cken sie mit weiteren Saisonkréften
die Friichte vom Baum, behutsam,
umsichtig, peu a peu. Saber stellt
gerne junge Frauen ein, die fleissi-
ger seien als die ménnlichen Kolle-
gen. Die gibt es auch, aber sie be-
deuten Stress: Abdou zum Beispiel,

VON ERIGE SEHIRI

KINO

der das Dorf nach dem Verlust sei-
ner Eltern plétzlich verlassen hatte
und nun doch zuriickgekehrt ist, um
bei der Ernte zu helfen. .

Fiinf Jahre lang soll Melek ihn
gesucht haben, sehnsiichtige Blicke
werden bei der Riickkehr wie Kiisse
ausgetauscht. «Schlimmer als Ro-
meo und Julia», kommentieren die
Alteren, wihrend sie die Dramen
aufmerksam verfolgen.

Der Obstgarten steht auch
von anderen Seiten unter Beobach-
tung. Wieder sei auf dem grossen
Gebiet gestohlen worden, meint der
Chef. Er vermutet die Kriminellen
in den eigenen Reihen, bespitzelt
seine Mitarbeiter:innen, ohne aber
die eigentlichen Hinweise zu be-
merken, die abgebrochenen Aste,
die regelméssig vor ihm versteckt
werden.

So wechseln sich Verdacht
und Flirt in Under the Fig Trees ab,
alles dem Rythmus der Ernte unter-
worfen: Wenn es nichts mehr zu

UNDER THE FIG TREE

Ein Film Gber den Sommer und die Jugend:

Erige Sehiris fir den Oscar nominiertes Debut erzahlit
von Erntehelfer:innen, die in einem tunesischen
Feigenhain arbeiten.
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sagen (oder zu pfliicken) gibt, geht
es zum niachsten Baum. Die Drama-
turgie ist vorgegeben in der sinnli-
chen Schauanordnung, die Frida
Marzouks Kamera mit viel Sonnen-
licht entwirft, wobei sie sich zu-
gleich dem Panoptischen wider-
setzt, indem kein Uberblick iiber
das Geldnde, die Figuren oder die
vergehende Zeit gegeben wird. Eine
Woche ist wie ein Tag, wie der letz-
te Tag einer beschwerlichen Arbeits-
woche, fiir die es nur 60 Dinar gibt.

Das Ensemble besteht aus
realen Erntehelfer:innen, die um die
Anstrengungen wissen, die den Cho-
reografien des Streckens, Drehens,
Greifens innewohnen.

Die Darsteller:innen kom-
men aus derselben Region und sind
teils auch jenseits des Films familiar
verbunden. Mit pragmatischer Rou-
tine findet bei Sehiri, die vorher Do-
kumentarfilme drehte, das Arbeiten
statt, um unterdessen die wichtigen
Dinge zu besprechen, zu denen mo-
derne und traditionelle Probleme
gleichsam gehoren: Die Schule ab-
schliessen oder abbrechen? Thirst
traps auf Instagram lieber mit Hid-
schab oder ohne?

Wieso darf Sana im Auto des
Chefs vorne mitfahren? Und wer
muss eigentlich in der Ehe gehor-
chen und sich verdndern?

Im Fokus auf die jungen
Frauen, auf ihr Auftreten und Spre-
chen, entfaltet Sehiris Spielfilmde-
biit eine eigene Erzdhlung der pre-
kédren Arbeitsbedingungen und der
Ookonomischen Zusammenhinge,
die das Zusammenleben in der tu-
nesischen Gesellschaft bestimmen;
kein Film der Resignation, sondern
einer des Weiterkdmpfens, des ste-
tigen Weitermachens und Weiter-
erntens. Aus dem Land, in dem die
Bewegungen des Arabischen Friih-
lings begannen, kommt ein vibrie-
render Film iiber den Sommer und
die Iugend. Anne Kiiper

START 04.05.2023 REGIE Erige Sehiri BUCH Erige Sehiri, Ghalya Lacroix, Peggy Hamann KAMERA Frida Marzouk DARSTELLER:IN
(ROLLE) Ameni Fdhili (Sana), Fide Fdhili (Fidé), Feten Fdhili (Melek), Samar Sifi (Mariem), Abdelhak Mrabti (Abdou), Fedi Ben Achour
(Saber), Firas Arnri (Firas) PRODUKTION Henia Production, Maneki Films, Akka Films; TN/FR/CH 2022 DAUER 92 Min. VERLEIH Trigon
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KINO — Gesang hallt durch eine
Kirche, auf dem Altar blutet die Hei-
lige Rita aus der Stirn. In den Ban-
ken sitzen Frauen mit verschrankten
Armen und beten fiir ihr Dorf. Ana
(Luna Pamies) tut es ihnen gleich,
kniet in der Kirchenbank. Von einer
Betenden wird sie mitfiihlend ange-
schaut: Die abergldubischen Frauen
wissen, was ihnen droht. Dann ver-
lasst Ana die Kirche und watet aus-
geliefert in den Fluss. Sie gibt sich
dem Wasser hin.

Wasser ist das Schliisselmotiv
in Elagua. Es ist allgegenwartig, be-
deutet Leben, aber auch Bedrohung:
Das Dorfwartet auf eine Flut, die es
zu iiberschwemmen droht. Jugend-
liche treffen sich am Ufer des Flus-
ses, rauchen, trinken und erforschen
ihre romantischen Beziehungen.
Wasser ermoglicht der Region ihre
Landwirtschaft. Regen kann aber
auch tiber eine drohnende Techno-
party hereinbrechen, und vor allem
kann das Element das Dorfin Schre-
cken versetzen.

Elaguaist eigentlich ein Spiel-
film, ein Coming-of-Age-Film, um
genau zu sein, hat aber auch doku-
mentarische Ziige. Ana und ihre
Freundinnen, besonders Maria
(Lidia Maria Canovas), die sich die
Zeitihrer Sommerferien vertreiben,
trdumen von einer Welt, die grosser
ist als ihr Dorf. Sie beschéftigen sich
mit Zukunftsfragen und damit, was
es heisst, eine Gemeinschaft zu sein.
Hergebrachte Familienstrukturen
stossen bei ihnen auf Widerstand,
kaum konnen die Jugendlichen es
erwarten, selbst erwachsen zu sein.

El agua handelt von landli-
cher Mythologie. Die Legende zum
Rio Segura, von der er erzihlt, istin
der alten Generation tief verankert:
Es heisst, dass der Fluss sich in Frau-
en verliebe, in sie eindringe und sie
dann zu sich hole. Ana fiirchtet, dass
sie so eine Auserwahlte sein konnte.
Beim Gebet in der Kirche wird ihr
das bewusst.

KINO
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VON ELENA LOPEZ RIERA

EL AGUA

Im Coming-of-Age-Film UGber junge Frauen in
Sudostspanien mischt sich das Halbdokumentarische
mit einer Erzahlung tber den Mythos des Wassers.

Um diese Mythen néherzu-
bringen, zeigt Regisseurin Elena
Lépez Riera Interviews, in denen
Frauen erzéhlen, was es mit dem
Fluss auf sich hat. Aufnahmen, die
durch Flussbetten und Landschaf-
ten gleiten, driften ins Dokumenta-
rische. Nachrichtensendungen und
Heimvideos beleuchten das Gesche-
hen im Dorf.

Die Vermischung der Genres
funktioniert gut. Die Konfrontation
von Jung und Alt, von modernen
Filmmitteln und mythologischen Er-
zdhlungen evoziert einen Diskurs
iber die Entwicklung von Traditio-
nen. Wihrend sich die jiingere Ge-
neration nicht vom Aberglauben be-
irren lasst, hélt die éltere in El agua
an ihren Werten fest.

Fiir Anas Freundin Maria ist
die Uberschwemmung nicht mys-
tisch, sondern eine Folgeerschei-
nung des sorglosen Umgangs mit
der Umwelt im Dorf. Fiir sie ist klar,
dass sich die Erwachsenen gerade

gegen die Wissenschaft entscheiden.
Darum, meint sie, sei es wichtig, so
schnell wie méglich zu verschwin-
den, bevor man es selbst nicht mehr
schafft.

Es scheint, als wiirde man in
dieser Kluft koexistieren. Wo ein
Aufprall sein konnte, bleibt Elagua
immer betont still. So still, dass die
Beklommenheit des Dorfes auch im
Film viel Raum einnimmt. Es wird
gewartet und es wird gefiirchtet.
Handlung gibt es kaum, und gegen
Ende wird Interpretation schwierig,
weil sich der Film nicht festlegt. An
diesen Stellen hitte mehr Tiefe den
Inhalt wohl aber nochmals zugéing-
licher machen und Zusammenhén-
ge verfeinern kdnnen. Mel Giese Pérez

START 11.05.2023 REGIE Elena Lépez Riera BUCH Elena Lépez Riera, Philippe Azoury KAMERA Giuseppe Truppi i
SCHNITT Raphaél Lefévre DARSTELLER:IN (ROLLE) Luna Pamies (Ana), Barbara Lennie (Isabella), Nieve De Medina (Angela)
PRODUKTION Alina film, SUICAfilms, Les Films du Worso, RTS; CH/ESP/FR 2022 DAUER 104 Min. VERLEIH Cineworx
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VON ARNAUD DESPLECHIN

FREREET SCEUR

Louis und Alice, eigentlich Bruder und Schwester,
verachten sich zutiefst: Arnaud Desplechin
liefert mit seiner Geschichte Hysterie und Hass

in filmischer Reinform.

KINO — Als Louis seine tote Mut-
ter in der Aufbahrungshalle des Be-
stattungsinstituts noch einmal sehen
mochte, schmuggelt man ihn wie
einen Kleingangster durch den Hin-
tereingang in eine Art Abstellraum.
Dort soll er warten, bis der Weg frei
ist. Bald dringt die Stimme seiner
Schwester Alice aus dem Neben-
raum. Louis klemmt sein Ohr an den
Liiftungsschacht, bevor er auf einen
Aktenschrank klettert, um einen
Blick durchs Oberfenster zu erha-
schen. Fir einen erwachsenen
Mann um die 50 gibt Louis ein merk-
wiirdiges Bild ab. Auch Alice fallt
aus der Rolle. Beim Lesen seines
Enthiillungsbuchs - «La vérité sur
ma soeur» - schligt sie sich am Pre-
mierentag ihres neuen Stiicks in ei-
nem Anfall von Scham und Wut ein
blaues Auge und blutige Lippen.
Die Geschwister Alice und
Louis, sie Schauspielerin, er Schrift-
steller und Lehrer, hassen sich. Thr
beidseitiger Hass, der zum langjih-

rigen Kontaktunterbruch gefiihrt
hat, ist Herz und Treibstoff des
Films, alles in Frére et sceur ist um
die geradezu monstrose Abstossung
aufgebaut. Sollte es einmal einen
nachvollziehbaren Grund dafiir ge-
geben haben - die ungleich verteilte
Anerkennung des Vaters, Eifersucht
und Statusneid unter narzisstischen
Kiinstlerpersonlichkeiten vielleicht
-, ist er ihnen ldngst abhandenge-
kommen. Es regiert der reine Affekt.
Zwar wirkt Louis deutlich aggressi-
ver und strategischer, doch der stén-
dig lachelnden, sich mit der Aura des
Verletzlichen umgebenden Alice ist
ebenso wenig zu trauen.

Arnaud Desplechin spart in
seinem neuen Film nicht an drama-
tischen Ereignissen und extremen,
korperlich zum Ausdruck kommen-
den Gefiihlszusténden. Unfille und
andere todliche Tragodien pflastern
den Weg der Geschwister. Auch sind
plotzliches Nasenbluten, hysterische
Ausbriiche und Nervenzusammen-

briiche keine Ausreisser, sondern
eher der Normalpegel. Unklar ist,
ob die Einnahme von Alkohol, Psy-
chopharmaka und Opium das er-
hitzte Gemiit beruhigt oder erst rich-
tig in Fahrt bringt.

Mit dem Verkehrsunfall der
Eltern - die Mutter landet im Koma,
der schwer verletzte Vater muss fiir
seine Frau zwischen Tod und Bein-
amputation wihlen - treibt Desple-
chin Bruder und Schwester zielstre-
big aufeinander zu. Frére et sceur
sicht auf den ersten Blick elegant
und geschliffen aus, ist jedoch ein
oft fahriger, manchmal sogar etwas
chaotisch wirkender Film. Hinge-
worfene Riickblenden und abrupte
Szenenabbriiche triggern eine Neu-
gierde, die stets unbefriedigt bleibt,
Seitenstrdnge verebben. Louis und
Alice machen einfach alles platt, was
um sie herum ist. Nebenfiguren wie
der jiingste Bruder, Louis’ Ehefrau
Faunia, sein engster Freund und
eine junge Frau, die Alice gliihend
verehrt, sind fiir das Paar vor allem
Puffer, Nachrichtenboten und
Beichtgegeniiber.

Als dramaturgische Spur ist
der Geschwisterhass jedoch durch-
gehend verlasslich, die Geschichte
hélt er auch da zusammen, wo sie
auseinanderzufallen droht. Zeitfens-
ter werden aufgeteilt, Umwege her-
beichoreografiert, unentwegt ist das
soziale Umfeld der beiden damit be-
schiftigt, ein Aufeinandertreffen zu
verhindern. Als sich Louis und Alice
dann doch einmal ungeplant auf den
leeren Fluren des Spitals gegeniiber-
stehen, flieht er in Panik, wéhrend
ihr die Beine versagen. Auch die
néchste Begegnung erfolgt im Sturz:
auf dem Fussboden eines Super-
marktes. So sind es weniger die oft
enervierenden Egos von Alice und
Louis als ihre merkwiirdigen, von
Fliehkréaften und Anzichung getra-
genen Bewegungschoreografien, die
den eigentlichen Reiz von Frére et
sceur ausmachen. EstherBuss

START 04.05.2023 REGIE Arnaud Desplechin KAMERA Irina Lubtchansky VUCH Arnaud Desplechin SCHNITT Laurence Briaud
DARSTELLER:IN (ROLLE) Marion Cotillard (Alice Cuillard), Melvil Poupaud (Louis Vuillard), Golshifteh Farahani (Faunia Vuillard)
PRODUKTION Pascal Caucheteux, Why Not Productions; FR 2022 DAUER 106 Min. VERLEIH Xenix



KINO — Viel Zeit bleibt Carla
nicht, um sich im Kollegium einzu-
gewOhnen. Kaum hat die junge Leh-
rerin den Dienst an ihrer ersten
Schule aufgenommen, sorgt eine
Reihe von Diebstéhlen fiir Unruhe
im Klassenalltag. Auch im Lehrer-
zimmer ist die Stimmung entspre-
chend gereizt. Weil Carla es fiir
falsch hilt, den Verdacht von vorn-
herein auf die Schiiler:innen zu len-
ken, ergreift sie schliesslich die Ini-
tiative und dreht heimlich ein Video,
um den oder die Téter:in zu stellen.

Doch die gut gemeinte Akti-
on setzt eine fatale Kettenreaktion
in Gang, die dazu fiihrt, dass aus-
gerechnet Frau Kuhn, die treue See-
le aus der Verwaltung, ins Kreuz-
feuer gerdt und ihr Sohn Oskar
gleich mit. Zeitweise vom Job sus-
pendiert, erklart die aufgebrachte
Frau der engagierten Pddagogin of-
fen den Krieg.

Der deutsch-tiirkische Regis-
seur Ilker Catak inszeniert seinen

VON iLKER CATAK
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vierten Spielfilm wie ein hochexplo-
sives Duell, in dem die Gegentiber-
stellung von Werten und Wahrhei-
ten im Zentrum steht und Carlas

fester Glaube an Moral, Integritét -

und Gerechtigkeit vollig aus den Fu-
gen geraét.

Wir erleben die Lehrerin im
Unterricht, am Elternabend, in Mee-
tings und Zwiegespriachen mit Kol-
leg:innen oder der Schulleiterin Dr.
Bohm, die an ihrer Lehreinrichtung
eine strikte Null-Toleranz-Politik
praktiziert. Standig ist Carla in Be-
wegung. Doch der Spielraum wird
immer kleiner. Je mehr sie versucht,
das Richtige zu tun, desto mehr wird
sie an ihre Grenzen gebracht.

Judith Kaufmanns aufmerk-
same Kamera, die ihr stdndig im Na-
cken sitzt, verstdrkt den zunehmend
paranoiden Effekt. Und Leonie Be-
nesch, die ihre Figur mit der Uber-
zeugung einer Heiligen spielt, er-
weist sich in dem unaufhaltsamen
Strudel aus Geriichten und Anschul-

DAS LEHRERZIMMER

Die Schauspielerin Leonie Benesch ist das Herz und
die treibende Kraft in ilker Cataks scharfsinnigem
Psychotbhriller (iber eine Schule im Ausnahmezustand.
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digungen, Bitterkeit und Emporung,
Hilflosigkeit und Gewalt als wahre
Kéampfernatur.

Ein fliichtiger Nebensatz
macht deutlich, warum sie sich noch
fiir isolierte Schiiler wie Oskar en-
gagiert: Im Gesprich bittet sie ihren
Kollegen Dudek, in der Schule nicht
Polnisch mit ihr zu reden. Die Ironie
besteht darin, dass Carla, wenn sie
sich gegen die Gruppenmentalitét
von Schiiler:innen oder Lehrer:in-
nen wehrt, am Ende immer nur noch
mehr Aufmerksamkeit auf ihren ei-
genen Aussenseiterstatus lenkt.

Catak, der seit seinem ersten
preisgekronten Kurzfilm Sadakat
(2015) ein aktuelles, dringliches
Kino verfolgt, gelingt es, in seinem
packenden Ethik-Thriller mit mini-
malen Mitteln ein Maximum an
Spannung und Atmosphére zu er-
zeugen. Die Handlung beschrénkt
sich ausschliesslich auf das, was in-
nerhalb der Schulmauern passiert.
Auch wird Carla nicht als einsame
Heldin in einem korrumpierten Sys-
tem prasentiert. Mit dem Mut der
Verzweiflung stiirzt sie sich in jeden
neuen Tag, so, wie es sich gehort fiir
eine echte Kriegerin. Die Konfron-
tation zwischen ihr und der beschul-
digten Frau Kuhn erinnert bisweilen
an einen modernen Western, wenn
sie sich etwa im Klassenzimmer vor
versammelter Elternschaft gegen-
tiberstehen.

Es mag bezeichnend fiir den
Zustand der Berlinale sein, dass Ca-
taks Film, der dort Anfang Jahr in
einer Nebensektion seine Premiere
feierte, fast mehr Aufmerksamkeit
auf sich zog als einige der deutschen
Beitrdge im Wettbewerb. Und Leo-
nie Benesch hat keinen geringen An-
teil daran. Das Lehrerzimmer ist
ganz und gar ihr Film, fiir den sie
mit ihrer Figur in jedem Bild, mit je-
dem Wort und jeder Geste {iber sich
selbst hinaus geht. pamela sahn

START 11.05.2023 REGIE llker Catak BUCH Johannes Duncker, liker Catak KAMERA Judith Kaufmann DARSTELLER:IN (ROLLE)
Leonie Benesch (Carla Nowak), Leonard Stettnisch (Oskar), Eva Lébau (Friederike Kuhn), Michael Klammer (Thomas Liebenwerda),
Anne-Kathrin Gummich (Dr. Bettina B6hm) PRODUKTION if ... Productions; DE 2023 DAUER 94 Min. VERLEIH Filmcoopi
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VON DOMINIK MOLL

LA NUIT DU 12

In Grenoble soll ein brutaler Mord aufgeklart werden,
doch in diesem niichternen Krimi bewegt sich der junge

Polizeichef im Kreis.

KINO — Die Ménnerrunde auf der
Polizeistation ist eine Mischung aus
Arbeitsgemeinschaft, Stammtisch
und Therapiegruppe. Man disku-
tiert sowohl iber Weltanschauli-
ches als auch {iber unbezahlte Uber-
stunden, reisst geschmacklose
Witze oder zieht mal wieder den
Jiingsten der Truppe auf. Trotz des
rauen Tonfalls und so mancher Dif-
ferenzen dient das Miteinander da-
bei vor allem dazu, Halt in einem
brutalen Berufsalltag zu bieten.

La nuit du 12 beginnt damit,
dass der ruhige Mittdreissiger Yo-
han (Bastien Bouillon) Chef im
Morddezernat von Grenoble wird.
Gleich sein erster Fall ist ausgespro-
chen grausam: In einer Kleinstadt
wurde eine 21-Jdhrige auf dem
Heimweg mit Benzin tibergossen
und angeziindet. Man vermutet als
Tater einen Exfreund oder Liebha-
ber, aber es stellt sich heraus, dass
es davon einige gibt und viele von
ihnen verdéchtig sind.

Regisseur Dominik Moll orientiert
sich zwar, wie in vielen Krimis hdu-
fig, an der Ermittlungsarbeit, verrét
jedoch schon im Vorspann, dass der
Fall ungelGst bleiben wird. Mehr-
mals zeigt er Yohan, wie er in seiner
Freizeit mit dem Rad eine runde
Rennbahn entlangfihrt. Diese Mo-
mente werden zum Sinnbild einer
ewigen Anstrengung ohne Ziel.
Weil das Whodunnit wegfillt, ver-
schiebt sich der Fokus stiarker auf
die polizeiliche Nachforschung, so-
ziale Zusammenhénge und psycho-
logische Feinheiten.

Inspiriert von Pauline Gué-
nas Sachbuch «18.3: une année ala
P]», das ein Jahr der Versailler Kri-
minalpolizei dokumentiert, ist der
Film um eine realistische und nu-
nancierte Darstellung bemiiht. Die
Suche nach dem Mérder wird in die
Normalitat des Berufsalltags einge-
bettet. Verhéren schenkt Moll dabei
die gleiche Aufmerksamkeit wie der
Herausforderung, die Tintenpatro-

ne eines Kopierers zu wechseln.
Eine Sogwirkung entwickelt La nuit
du 12 aus seiner Niichternheit. Die
Spannung speist sich aus menschli-
chen Abgriinden, den Riickschldgen
der Polizisten und ihrer Uberforde-
rung, Arbeit und Privates klar zu
trennen. Kleine Irritationen storen
dabei die Routine, etwa wenn Yohan
einen Blackout bekommt, als er Cla-
ras Mutter die schlimme Nachricht
ibermitteln soll. Dem bedachten,
immer vorschriftsgeméss handeln-
den und dadurch auch etwas kiihl
wirkenden Protagonisten stellt Moll
den dlteren Marceau zur Seite, der
gerade eine Trennung verarbeitet
und von seiner Arbeit emotional zu-
nehmend {iberfordert ist.

Nicht immer iiberzeugend
will La nuitdu 12 dagegen auch etwas
iiber das ungesunde Verhiltnis der
Geschlechter erzahlen; tiber toxi-
sche Ménner und {iber Frauen, die
sich von ihnen angezogen fiihlen.
Durch die Vorliebe der Ermordeten
fiir bad boys ist der Verdacht weit
gestreut. Einen sonderbaren Stalker
gibt es ebenso wie einen Frauen-
schlédger und einen Rapper, der sei-
ner Wut iiber die Ex in Gewaltfan-
tasien freien Laufldsst. Eine Predigt
tiber slut shaming wirkt ein wenig
schwerfillig und didaktisch. Auch,
weil der Film das Thema nur streift.

Der obsessiv selbstzerstoreri-
schen Suche nach der Wahrheit, von
der so viele Genrefilme leben, ver-
leiht La nuit du 12 einen ungewohn-
ten Twist. Nach einem dreijéhrigen
Zeitsprung werden die Ermittlun-
gen wieder aufgenommen, doch nun
ergdnzen nicht nur eine Richterin
sowie eine neue Kollegin das Mén-
nerensemble, auch der Vibe ist ins-
gesamt gelassener und hoffnungs-
voller. Auf den verbissenen
Erfolgswahn folgt die Erkenntnis,
dass man manchmal keine andere
Wahl hat, als mit dem Scheitern zu
leben. MichaelKienzi

START 18.05.2023 REGIE Dominik Moll BUCH Gilles Marchand, Dominik Moll VORLAGE Pauline Guéna DARSTELLER:IN (ROLLE)
Bastien Bouillon (Yohan), Bouli Lanners (Marceau), Willi (Théo Cholbi), Fred (Johann Dionnet) PRODUKTION Haut et court, Versus
Production, RTBF u.a.; FR/BE 2023 DAUER 115 Min. VERLEIH Ascot Elite
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KINO — Mit Filmen wie Lart d’ai-
mer, Un baiser s'il vous plait oder
Fais-moi plaisir! hat sich Regisseur
Emmanuel Mouret als sensibler
Chronistin Liebesdingen erwiesen.

, Die Liebe scheint bei ihm im-
mer einfach, manchmal mit direkter
Aufforderung, manchmal mit Hin-
dernissen. Mann und Frau gehen
unkompliziert aufeinander zu, sie
erkennen die Liebe und iiberlassen
sich ihr gern. Das schiitzt natiirlich
nicht vor Verwirrung und Enttéu-
schung, vor Umwegen und Geheim-
nissen. Schliesslich ist die Liebe ein
Gefiihl, auf das kein Verlass ist, tiber
das sich aber vortrefflich reden lésst,
und vielleicht ist Mouret darum le-
gitimer Nachfolger von Eric Roh-
mer, dessen Hauptfiguren die Liebe
und ihre Fallstricke stets mit Worten
zu ergriinden suchten.

Auf einer Party lernen sie
sich kennen, in einer Kneipe sehen
sie sich wieder: Charlotte (Sandri-
ne Kiberlain) und Simon (Vincent

VON EMMANUEL MOURET
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Mataigne). Sie: alleinerziehende
Mutter. Er: gliicklicher Familienvater.

«Ich moéchte mit dir schla-
fen», sagt sie unvermittelt zu ihm.
Simon ist perplex. Fiir solch eine
Direktheit ist er eigentlich zu schiich-
tern und mutlos. Das Interesse der
Frau schmeichelt ihm, doch er weiss
in seiner unbeholfenen Tapsigkeit
nicht gleich, was zu tun ist. Fiir Char-
lotte hingegen braucht guter Sex kei-
ne Gefiihle, Leidenschaft schon gar
nicht, und Beziehungen - das weiss
sie aus eigener Erfahrung - bringen
nur Verdruss. Simon ist verlegen
und unentschlossen. Noch nie hat
er seine Frau betrogen, ein Seiten-
sprung miisste geheim bleiben.
Doch schon bald stehen die beiden
in Charlottes Wohnung, sie verste-
hen sich gut, im Bett, aber auch in
langen Gespréachen.

Der Pakt - Vergniigen ohne
Gefiihle - konnte vielleicht gut ge-
hen. Doch vor allem Simon hat das
Bediirfnis, sich immer wieder zu

CHRONIQUE D’UNE
LIAISON PASSAGERE

Liebe? Leidenschaft? Verfiihrung? Im neuen Film
von Emmanuel Mouret muss es ohne Gefiihle gehen.
Grund genug, ausfuhrlich daruber zu diskutieren.

erklidren. Die Unverbindlichkeit
geht ihm zu weit. Die gemeinsamen
Stunden werden langer, die Abstén-
de zwischen den Treffen kiirzer.
Irgendwann miissen Charlotte und
Simon erkennen, dass die Sache mit
dem Sex ohne Liebe gar nicht so
einfach ist.

Obwohl es hier so schnell zur
Sache geht, hat Mouret seinen Film
héchst diskret, fast schamhaft insze-
niert. Kaum einmal, dass sich Mann
und Frau kiissen - der Sex bleibt,
obwohl Mittelpunkt der Absicht,
ausgespart, wird allenfalls angedeu-
tet. Das Hauptgewicht liegt auf den
ausgefeilt geschriebenen, leichtfiis-
sig dahinfliessenden, hdchst ver-
gniiglich-verspielten Dialogen. Mou-
ret findet eine ganz eigene Sprache
der Liebe, er verhandelt Romantik
und Gefiihle, Sex und Begehren,
Verfithrung und Intimitdt. Manch-
mal dienen Worte auch dazu, Dinge
zu verschleiern oder sich selbst et-
was vorzumachen.

Nicht immer ist das Bett der
Handlungsort, manchmal treffen
sich Charlotte und Simon in Museen
und Parks, in Finkaufszentren und
anderswo in Paris. Die Aussenwelt,
der Alltag des bzw. der Anderen blei-
ben aber aussen vor. Wir sehen we-
der die Ehefrau noch die Kinder,
Charlottes Besuch auf Simons Ar-
beitsstelle - er gibt Kurse fiir
Schwangere - fiithrt fast zum Eklat.

Die Liebenden gentigen sich
selbst. Nun kénnte man einwenden,
dass Simon mit seinem schwarzen
Vollbart, dem schiitteren Haar und
dem tapsigen Gang, dem Uberge-
wicht und der Lebensuntiichtigkeit
nicht die Aufmerksamkeit einer so
schonen Frau erregt, wie Sandrine
Kiberlain sie verkorpert; vielleicht
ist Charlotte mit ihrer offensiven Di-
rektheit zu geheimnislos. Doch auch
das gehort zum Konzept von Em-
manuel Mouret: In der Liebe ist al-
les mdglich, auch das Undenkbare.

Michael Ranze

START 08.06.2023 REGIE Emmanuel Mouret BUCH Emmanuel Mouret, Pierre Giraud KAMERA Laurent Desmet SCHNITT Martial
Salomon PRODUCTION DESIGN David Faivre DARSTELLER:IN (ROLLE) Charlotte (Sandrine Kiberlain), Simon (Vincent Mataigne),
Georgia Scalliet (Louise), Maxence Tual (Manu) PRODUKTION Frédéric Niedermayer; FR 2022 DAUER 100 Min. VERLEIH DCM
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VON CHIE HAYAKAWA

PLAN75

Alt und unniitz: In einem erschreckend zeitgendssischen
Japan wird Sterbehilfe zum freundlichen Service

Public. Doch die humane «Ldsung» der Uberalterung
scheitert am kapitalistischen Kalkdil.

KINO — Totenstille herrscht zu Be-
ginnvon Plan75. Und zwar deshalb,
weil hier gerade gettet wurde. Der
Killer genehmigt sich nach getaner
Arbeit in der Grosskiiche einen
Schluck Leitungswasser. Wir wih-
nen uns in einer amerikanischen
Highschool, nur liegen hier keine
Schulbiicher verstreut in den Géan-
gen, sondern ein Rollstuhl und Krii-
cken. Es ist ein Altersheim.

Der Attentéter stellt das Ra-
dio ein und richtet sich darauf selbst.
Das Radio aber lauft weiter und lie-
fert gleich die Konsequenz aus dem,
was wir gerade gesehen haben. Die
japanische Regierung hat als Reak-
tion auf die eskalierende Gewalt ge-
gen Alte den Plan 75 beschlossen.
Fortan haben Menschen tiber 75 die
Moglichkeit der Sterbehilfe. Oben-
drauf gibt es eine Priamie von ein
paar 100 Franken und eine telefoni-
sche Begleitung bis zum Exitus.

Es ist also eine Science-Fic-
tion-Prémisse, die der erste Spielfilm

von Regisseurin Chie Hayakawa
durchexerziert. Doch spielt ihre Ge-
schichte nicht in der fernen Zukunft,
sondern kniipft direkt an die Prob-
leme der japanischen Gesellschaft
der Gegenwart an. Die Uberalte-
rung ist real, genauso wie die Alters-
armut und die neoliberale Ausrich-
tung der Regierung, die fiir unniitze
Elemente in der Gesellschaft keinen
Platz mehr vorsieht.

Michiko (Chieko Baisho) ist
eines dieser Elemente. Ihren Job als
Putzkraft in einem Hotel verliert
sie, weil das Hotel um seinen Ruf
fiirchtet. Ihre Freundinnen, eine zu
Beginn riistige Gruppe Rentnerin-
nen, die sich zum Karaoke und zum
Einkauf treffen, sind bald nicht
mehr erreichbar oder tot; ihre Woh-
nung soll abgerissen werden, und
fiir die Sozialhilfe hat sie vorerst zu
viel Scham. Bald sieht sie keinen
anderen Weg mehr als die staatliche
Sterbehilfe und meldet sich an. Bais-
ho spielt diese zum Auslaufmodell
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degradierte Frau mit einer Wiirde
und Anmut, die fast ohne Worte aus-
kommt. Wenn sie dann in den 15
Minuten Gesprichszeit, die Sterbe-
willige via Hotline in Anspruch neh-
men kénnen, spricht, wirmen ihre
Worte das Herz der Zuhorerin und
des Publikums umso mehr.

Der junge Berater (Hayato
[somura) fiir den Plan 75 wird aus
seiner dienstleisterischen Routine
gerissen, als sich sein Onkel zum
Sterben anmeldet. Per Zufall findet
er ausserdem heraus, dass eine Re-
cyclingfirma Profit aus den Uberres-
ten der Klient:innen der staatlichen
Sterbehilfe schldgt. Fiir etwas sind
die Alten also doch noch gut: Bau-
material. Dieses Schicksal will er
seinem Onkel ersparen und stiehlt
dessen Leiche aus der Sterbehalle,
jener schmucklosen letzten staatli-
chen Anlaufstelle.

In dieser Sterbefabrik arbei-
tet auch Maria. Die Filipina hat den
gut bezahlten Job dort nur ange-
nommen, um ihrer kranken Tochter
in der Heimat eine Operation zu er-
moglichen. Sie zieht den kiirzlich
Verstorbenen die Uhren und Gurte
aus, tastet ihre Hosentaschen nach
Wertgegenstdnden ab, schiittet
Handtaschen in Sammelboxen aus.
Durch ihre Augen sehen wir, wie
aus Habseligkeiten wieder Ressour-
cen werden, die weiterverwertet
werden wollen. Totes Kapital ge-
wissermassen.

Plan 75 hitte auch eine laute
Anklage gegen den alles durchdrin-
genden Kapitalismus sein konnen.
Doch er beeindruckt und bedriickt
gerade durch seine dem Realismus
verpflichtete Erzdhlweise. Wiirde
der Plan 75 tatsdchlich existieren -
man wire nicht weiter erstaunt. In
dieser unserer zum Verwechseln
dhnlichen Welt schafft sich die
Menschlichkeit gleich selbst ab. Und
verabschiedet sich mit einem vor-
nehmen Knicks. michaelKuratii

START 04.05.2023 REGIE, BUCH Chie Hayakawa KAMERA Hideho Urata SCHNITT Anne Klotz MUSIK Rémi Boubal DARSTELLER:IN
(ROLLE) Chieko Baisho (Michiko), Hayato Isomura (Hiromu Okabe), Yuumi Kaway (Yéko Narimiya), Stefanie Arianne Akashi (Maria)
PRODUKTION Loaded Films, Urban Factory, Happinet-Phantom; JP/FR/PH/QT 2022 DAUER 122 Min. VERLEIH First Hand Films
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KINO —— Es braucht Licht, sagt das
erste Bild. Licht, um das Kino zum
Leben zu erwecken. Gemeint ist da-
mit ausnahmsweise einmal nicht die
Leinwand, sondern der Raum, das
Kino selbst. Das eben noch im fah-
len Halbdunkel verborgene Foyer
erwacht in der ersten Szene von Em-
pire of Light zum Leben. Roger De-
akins’ Lichtsetzung schenkt ihm die
einladende messingfarbene Wirme.
Das Piano schldgt die glei-
chen nostalgischen Tone an, setzt
im Takt mit dem Licht die Akzente,
die es fiir die wohlige Schonheit ei-
ner lingst vergangenen Kino-Ara
braucht. Man kann das Popcorn und
die dazugehorigen ausgelatschten
«Magie des Kinos»Topoi férmlich
riechen, bis die Bilder langsam die
Frau ins Zentrum riicken, die hier
eigentlich das Licht anmacht. Hilary
(Olivia Colman), die fleissigste,
dienstélteste und wichtigste Mitar-
beiterin des Empire-Kinos, schleicht
leise durch das Kinopathos, das hier
aus jedem Raum abstrahlt.
Draussen gibt der Leuchtkas-
ten den ersten Hinweis auf die Zeit.
Es lauft All that Jazz. Schnell besté-
tigt sich: 1980 ist das dazugehorige
Jahr. Fiir Hilary ein Jahr, das mit dem
Taubheitsgefiihl zu enden droht, das
die Lithiumtherapie bei ihr hinter-
lasst. Doch statt der wattigen Apa-
thie schenkt der letzte Jahrestag ihr
ein Feuerwerk. Diesmal beobachtet
Hilary es nicht alleine auf dem Dach
des Kinos, sondern zusammen mit
Stephen (Micheal Ward), der uner-
wartet auftaucht und noch unerwar-
teter einen Kuss von Hilary an-
nimmt. Die Dienstélteste verliebt
sich in den Jiingsten und umgekehrt.
Stephen ist gutaussehend, char-
mant, knapp 30 Jahre jiinger als sie
und Schwarz. Natiirlich ist abseh-
bar, was sich bald zum Feuerwerk
der Liebe gesellen wird: eine gesell-
schaftlich nicht akzeptierte Bezie-
hung, rassistische Stereotype, psy-
chische Probleme und irgendwie

KINO

VON SAM MENDES

T

EMPIRE OF LIGHT

Es werde Licht, auf Sam Mendes’ Leinwand, auf der das
Kino nochmals voller Magie erstrahlen darf. Und auch
im Leben seiner Protagonist:innen, die das im bitteren
Drama dringend nétig haben.

auch die Magie des Kinos. Motive,
die nicht zusammenpassen wollen,
aber doch alle zu diesem Film zu-
sammengebunden werden.

Das Ergebnis ist ein Kadaver
von Film, fahrig verniht aus gesell-
schaftlichen und personlichen Ab-
griinden, die irgendeine Magie (viel-
leicht die des Kinos, vielleicht die
der Liebe oder doch die der Freund-
schaft?) zu tiberwinden vermag.

Das Pathos dieser Magie tragt
der Film dabei immer dorthin, wo
es keinen Platz hat. Toby Jones muss
als der exzentrische Filmvorfiihrer
Norman die alte Leier vom Zauber
der 24 Bilder in der Sekunde abspu-
len, die die Dunkelheit zwischen den
Frames unsichtbar erscheinen las-
sen. Micheal Ward erklart derweil
der Geliebten, was es mit Thatcher
und der zunehmenden Gewalt ge-
gen Schwarze auf sich hat, empfiehlt
ihr einen Blick in die Zeitung und
kiindigt schon mal das an, was die
Brixton Riots bringen werden. Das

Ensemble spielt sich dabei sichtbar
einen Wolf, kann aber nicht gegen
den Film an, den Sam Mendes um
sie herum bastelt. Wirkliches Leben
entwickelt sich freilich nicht zwi-
schen der ausgestellten Zeitgenos-
senschaft, der deplatzierten Kino-
magie und einer Liebesgeschichte,
die lieber etwas tiber ihre historische
Verortung als iiber die Liebenden
erzahlen mochte.

Roger Deakins’ Bilder legen
sich wie Make-up iiber einen fahrig
zusammengeschneiderten Korper.
So sieht Empire of Light auf den ers-
ten Blick recht schon aus. Doch im
Inneren, dort, wo das Licht nichts
zu verschonern vermag, ist dieser
Film, der vielleicht als Liebeserkla-
rung an das Kino, vielleicht als Sit-
tenbild der Thatcher-Ara, vielleicht
als ungewoOhnliche Liebesgeschichte
gedacht war, ziemlich sicher tot.
Karsten Munt

START 20.04.2023 REGIE Sam Mendes BUCH Sam Mendes KAMERA Roger Deakins SCHNITT Lee Smith MUSIK Trent Reznor, Atticus
Ross DARSTELLER:IN (ROLLE) Olivia Colman (Hilary), Micheal Ward (Stephen), Toby Jones (Norman), Colin Firth (Donald Ellis)
PRODUKTION Neal Street Productions, Searchlight Pictures; UK/USA 2022 DAUER 115 Min. VERLEIH Disney
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VON THOMAS SALVADOR

LA MONTAGNE

Aus der Normalitat ausbrechen, dem Alpmassiv
entgegen. Regisseur Thomas Salvador verkorpert
selbst den Protagonisten, der hier nach dem

Ausweg sucht.

KINO — Eine gluckernde Kaffee-
maschine, fernes Hupen auf der
Strasse. Eine Kiiche, gebiirsteter
Stahl, charakterlos schon. Ein
Mann, maskulin, mittleres Alter,
schlank, gepflegter Dreitagebart.
Der Inbegriff der Normalitat. Pierre
ist Ingenieur, es lduft gut soweit.
Erste-Klasse-Fahrt mit den netten
Kollegen im TGV zu einem Ge-
schiftstreffen.

Wihrend Pierre im Konfe-
renzgebédude in holzernem Englisch
die Fihigkeiten des Roboterarms
auf dem Tisch neben ihm anpreist,
fallt sein Blick auf die Landschaft
jenseits der Glasfassade: das Berg-
massiv des Mont Blanc. Und jetzt ist
es um Pierre geschehen. Pierre fahrt
nicht zuriick, er meldet sich krank,
kauft im nédchsten Outdoorladen
teures Zeug zusammen und macht,
was er noch nie zuvor gemacht hat:
einen Ausflug ins Hochgebirge,
Ubernachtung im Zelt und Eisklet-
tern inklusive.

Man wird nicht erfahren, was Pierre
in seinem Leben bisher vermisst hat,
was ihn auf die Idee des Aussteiger-
trips bringt. Als ihn sein Bruder
fragt, was passiert sei, versteht Pi-
erre nicht einmal die Frage. Muss
denn unbedingt etwas Schlimmes
passieren, bevor man alles iber den
Haufen wirft?

All das kénnte nun ein Aben-
teuerfilm werden mit Wetterum-
schwiingen, Abstiirzen in Felsspal-
ten und heroischen Bergfexen, die
sich gegenseitig aus der Bredouille
helfen. Oder ein Familiendrama um
einen verlorenen Sohn; oder ein
Eskapismusfilm vor zauberhafter
Kulisse wie in The Beach (nur kil-
ter), hinter der sich Drama und Int-
rigen verbergen.

Filmemacher Thomas Salva-
dor geht keinen dieser Wege. Was
Pierre in der Einsamkeit der Berg-
nichte findet, ist viel unspektakula-
rer und viel bezaubernder als all die
Antworten auf die grossen Fragen:

eine mineralische Lebensform,
freundliche Steine, die ihn mehr und
mehr in den Berg hineinziehen.
Pierre, gespielt von Salvador
selbst, bleibt in der ersten Hélfte des
Films so unverbindlich wie die Welt,
die er verlassen mochte. Es fallt
schwer, ihm Szenen wie den Crash-
kurs im Alpintourengehen, den er
beim Mittagessen im Restaurant in
einem Buch nachliest, abzunehmen.
Es lohnt sich trotzdem, durch-
zuhalten und sich zur Musik der be-
kannten Electro-Kiinstlerin Chloé
an den Postkartenmotiven der Al-
pen zu ergdtzen. Denn in der zwei-
ten Halfte zieht der Film merklich
an. Je mehr sich Pierre innerlich von
der Zivilisation entfernt, desto
glaubwiirdiger wird das Spiel. Wenn
er verstandnislos seinem Bruder ge-
gentiibersitzt, ebenso wie wenn er
versucht, sich Léa, der Chefkdchin
des Bergrestaurants, anzunihern.
Die Unbeholfenheit, die fast peinli-
che Spannung zwischen den beiden
geht einem wirklich nahe.
Salvador hat sich entschie-
den, den Film nichtin der allergross-
ten Einsamkeit anzusiedeln. So
kehrt Pierre immer wieder zuriick
zur Bergstation am Mont Blanc, er
trifft andere Bergsteiger, hat nach
einem Unfall ein Intermezzo inklu-
sive Zivilisationskoller in einem Spi-
tal. Am Ende ist es nicht die Bezie-
hung zu den Bergen, die das
Wunderbare des Films ausmacht. Es
ist die (Nicht-)Beziehung zu den
Menschen um ihn herum, es ist aber
auch die wundervolle Bezichung zu
den Bergwesen, die nur durch einen
dem Klimawandel geschuldeten
Bergsturz an die Oberflache gelangt
sind. Ein Film wie eine Bergtour:
Wer den mithsamen Teil hinter sich
bringt, wird mit einem wunderbaren
Ausblick belohnt. philip Artelt

START 15.06.2023 REGIE Thomas Salvador BUCH Thomas Salvador, Naila Guiguet KAMERA Alexis Kavyrchine SCHNITT Mathilde
Muyard MUSIK Chloé Thévenin DARSTELLER:IN (ROLLE) Thomas Salvador (Pierre), Louise Bourgoin (Léa) PRODUKTION Christmas
in July; FR 2022 DAUER 112 Min. VERLEIH Sister Distribution
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THOMAS SALVADOR, REGISSEUR
VON LA MONTAGNE

«Ich mache
Filme, um etwas
zu erleben»

FB

Der Protagonist Ihres Films heisst Pierre, franzdsisch
fiir «Stein». Und Sie erzihlen ja eine Geschichte
tiber Berge, iiber lebendige Steine. War das Absicht?
Nein, das war Zufall. Ich habe das erst bemerkt,
als ich das Drehbuch schon fertiggeschrieben hat-
te, und ich habe mir ein bisschen Sorgen gemacht,
ob das zu viel des Guten ist. Aber ich habe es doch
so gelassen. Manche Dinge muss man einfach so
nehmen, wie sie kommen.

Wie viel von Pierre steckt in lhnen, in Thomas? Sie
spielen ihn ja auch im Film selbst.

Pierre ist eine erfundene Figur. Nichts davon ist
wirklich passiert. Aber schon als Jugendlichen ha-
ben die Berge eine magische Anziehung auf mich
ausgeiibt. Keine Ahnung, woher das kam, ich hatte
damals keine Gebirgserfahrung. Trotzdem ist Pi-
erre ganz anders als ich. Er hat zum Beispiel einen
handfesten Beruf und verdient ordentlich Geld.

Von Ihren ersten Kurzfilmen tiber die Komédie Vin-
cent bis zu La Montagne spielten Sie Ihre Haupt-
rollen immer selbst. Das macht Ihnen doch viel
mehr Arbeit, sparen Sie damit Geld?

73

1s Vielleicht ist das tatsdchlich ein Grund. Aber ei-

gentlich ist es ganz einfach: Ich mache Filme, um
etwas zu erleben. Dieses Erlebnis gebe ich an die
Zuschauer:innen weiter. Aber dafiir muss ich es
selbst durchleben. Ich muss das Wasser spiiren, ich
muss mich selbst in die Berge begeben, ich muss
frieren. Ohne all das wiirde das Filmemachen fiir
mich keinen Sinn ergeben.

Sprechen wir nochmal iibers Geld. Fiir La Montag-
ne haben Sie das Innere des Berges erschaffen. Statt
auf digitale Effekte setzen Sie dabei auf Plexiglas,
Silikon und das Gel, das Arzte beim Ultraschall ver-
wenden. Daraus ist eine faszinierende Eiswelt ent-
standen. Waren Ihnen digitale Effekte zu teuer?

Nein, es war eine rein kiinstlerische Entscheidung.
Tatsédchlich wird oft behauptet, dass Effekte, die
nicht am Computer entstehen, sogar mehr kosten.
Aber ich denke da handwerklich und suche nach
sehr pragmatischen Lésungen - bereits wahrend
ich das Drehbuch schreibe. Ich glaube, das Publi-
kum fiihlt, ob etwas real gefilmt wurde oder nicht.
Und dieses Gefiihl fiir das Lebendige, Organische
am Computer zu erzeugen, ist fast nicht moglich.

Besonders faszinierend sind die kleinen Steinwesen.
Zunachst wusste ich gar nicht, wie diese Wesen
aussehen sollen. Die Idee ist mir gekommen, als
das Drehbuch fast fertig war. Sie sind inspiriert von
Lava und bestehen aus reflektierenden Materiali-
en. Weil es aber zu aufwindig war, die notwendige
Beleuchtung mit auf den Berg zu nehmen, haben
wir beim Dreh die Bergwesen mit leuchtenden ro-
ten Kugeln ersetzt. Erst bei der Postproduktion
haben wir die Bewegungen der Kugeln mit den
Handpuppen nachvollzogen und in die Szene hin-
einkopiert.

Die Musik fiir den Film stammt von der bekannten
Elektro-Kiinstlerin Chloé. Es scheint, dass Berge im
Film in jiingster Zeit immer einen sehr meditativen,
elektronischen Soundtrack bekommen. Konnen Ber-
ge auch ganz anders klingen?

Ich habe irgendwann einfach gefiihlt, dass der Film
einen elektronischen Soundtrack braucht. Chloé
schafft sehr zértliche, aber auch sehr volle Kliange.
Das ergidnzt sich gut mit der mineralischen Welt
der Berge. Aber eigentlich beschreibt die Musik gar
nicht die Landschaft. Sie ist vielmehr ein Ausdruck
von Pierres Seelenleben. INTERVIEW Philip Artelt
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VON ARI ASTER

BEAU IS AFRAID

Horror-Regisseur Aster dreht eine Komddie, aber nicht
flr Zartbesaitete. In der «<nightmare comedy» geht’s
far Joaquin Phoenix namlich geschlagene drei Stunden

lang bergab.

KINO — In Ari Asters erstem Spiel-
film sahen die Figuren aus, als wé-
ren sie Plippchen in einem Puppen-
haus: In Hereditary erschienen
2018 die Wiénde der Kulissen so
artifiziell hochgezogen, dass die Fi-
guren durch sie wie durch sorgfaltig
ausgestattete Miniaturen wandel-
ten. Aster stand wie der Puppen-
spieler hinter dem Geschehen, in
das er seine Figuren warf. Auch das
Hauptfigiirchen im neuen Aster-
Film, Beau (von Joaquin Phoenix
grossartig gespielt), wird vom Re-
gisseur {iber geschlagene zwei Stun-
den und 59 Minuten gequilt - in
einem Spiel, das der Regisseur
selbst «nightmare comedy» nennt.

Dabei war Beau schon zu Be-
ginn des Films ganz unten. Er sollte
seine Mutter besuchen. Doch vor
der Tiir seiner spartanischen Woh-
nung werden ihm Koffer und
Schliissel geklaut. Und von hier aus
geht es nun ein paar Stufen bergab.
Jede bringt ein neues fantastisch-

klaustrophobisches, héllisches Sze-
nario mit sich, dem sich Beau weni-
ger stellt, als er es tiber sich ergehen
lasst. Ihm ist nicht zu helfen. Auch
nicht von einer seltsamen Familie,
die den Mann mittleren Alters, der
Beau nun ist, bei sich aufnimmt, als
wire er ein Teenager. Und schon
gar nicht von einer Theatertruppe
im Wald, die alles zu erzéhlen,
aber wenig zu erkldren weiss. Und
so weiter.

Beiden ganzen Wunden und
Schédeltraumata, die Joaquin Phoe-
nix’ Beau auf seiner Tournee erlei-
det (Aster selbst sagte in einem In-
terview: «<Head trauma will always
have a place in my films»), konnte
man fast vergessen, dass es sich bei
Beauls Afraid eher um eine epische
Komddie als um einen Horrorfilm
a la Hereditary oder Midsommar,
Asters zweiter Film, handelt.

Denn Beau Is Afraid ent-
spricht kaum der gdngigen Humor-
Formel: Komik wird hier produziert,

weil alles so seltsam, so absurd, so
schrecklich und albtraumhaft er-
scheint, dass Ernsthaftigkeit als Ka-
tegorie schon gar nicht mehr in Fra-
ge kommt.

Einige Motive ziehen sich
aber durch: Da wire die Hassliebe
zur iiberméchtigen Mutter. Oder die
Panik vor jeglicher Aussenwelt, der
Wunsch nach Sicherheit. Sind es
Angste, bloss zehnfach {ibertrieben,
die ohnehin jeden Mann plagen?
Oder ist das alles spezifisch fiir Ari
Aster, der das Drehbuch selbst ver-
fasste und dem Film den Anschein
eines sehr personlichen Werkes ver-
liech? Die Spekulation liegt nahe,
dass Beau Asters fiktionaler Stell-
vertreter s¢i, doch in einem Inter-
view sagte der Regisseur, dass er
sich mit seiner eigenen Mutter ganz
gut verstehe.

Auf der Suche nach Erkladrun-
gen landet man dabei, dass Aster das
Filmemachen vielleicht auch hier als
ein wildes Spiel versteht, bei dem
die Figlirchen manchmal aus dem
Rahmen und zu Boden fallen. Beau
ist im Zentrum eines grausamen
Spiels mit wenig Sinn gefangen - das
konnte der sinnfreie Sinn hier sein.
Dazu passen die Bildwelten und die
Inszenierung, die den Bezug zu un-
serer Realitdt immer wieder wack-
lig gestalten.

Ob Horror oder Comedy:
Eine Lust am Artifiziellen, die Span-
nung zwischen dem Echten und In-
szenierten scheinen Aster in jedem
Genre anzutreiben. Dass sich der
Regisseur gerade mit diesem grau-
samen Kino-Spiel auch zum dritten
Mal als einer der interessantesten
und «filmischsten» Filmemacher un-
serer Zeit beweist, steht dabei ausser
Frage: Wenige konnten drei Stun-
den Dauerelend so unterhaltsam in-
Szenieren. SelinaHangartner

START 27.04.2023 REGIE, BUCH Ari Aster KAMERA Pawel Pogorzelski DARSTELLER:IN (ROLLE) Joaquin Phoenix (Beau),
Parker Posey (Elaine), Amy Ryan (Grace), Nathan Lane (Roger), Patti LuPone (Beaus Mutter) PRODUKTION A24, Access Entertainment
u.a.; CAN/FI/USA 2023 DAUER 179 Min. VERLEIH Ascot Elite
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PARAMOUNT+ «Ich bin ein
Mann, keine Chance», sagt ein ver-
katerter George mit kratziger Stim-
me, als Tammy einmal nervés und
eingeschiichtert in seinem Schlaf-
zimmer steht. Die Newcomerin soll
den Countrysdnger davon iiberzeu-
gen, sie auf seiner Tournee singen
zu lassen. Jones zeigt sich wenig in-
teressiert, bis Wynette ihr Kontra
gibt. Es ist die erste Begegnung mit
ihrem Idol, sie ist Jahrgang 1942
und mit seiner Stimme aufgewach-
sen. Jetzt will sie selbst ihr Gliick in
Nashville versuchen - der Gig ware
ein erster grosser Schritt.

Die Pramisse von Abe Sylvias
Miniserie iiber die Country-Legen-
den George Jones und Tammy Wy-
nette klingt wenig originell. A Star
Is Born etc. haben langst vorge-
macht, wie man mit schmissigen
Balladen, viel Sehnsucht, einem
Hang zu selbstzerstérerischem Ver-
halten, einem guten Schuss Alkohol
und ordentlichem Erfolgsneid einen

VON ABE SYLVIA

STREAMING

soliden Blockbuster strickt. Auch in
der Beziehung zwischen Jones und
Wynette, die vor allem in den Sieb-
zigerjahren gemeinsam etliche
Songklassiker produzierten, gibt
es diese Hohen und Tiefen. Sie hei-
raten und trennen sich, aber ihre
Liebe zur Musik verbindet sie bis
zum Schluss.

Warum man trotzdem in
George & Tammy investiert, liegt
nicht an der Handlung, so viel steht
bereits nach der ersten Episode fest.
Aber Jessica Chastain spielt Tammy
mit so viel Herz und Begeisterung
fiir ihre Figur, dass es einem dhnlich
schwer fillt wie Michael Shannons
George, ihrem ehrlichen, boden-
standigen Charme zu widerstehen.
Andersherum versteht er es, sich
eher auf Jones’ weiche, verletzliche
Seite zu konzentrieren und seiner
Rolle mit einer gewissen Selbstiro-
nie gegeniiberzutreten, die man
auch dem wahren Country-Star
nachgesagt hat.

GEORGE & TAMMY

Die Dramaturgie des Musik-Biopics mag nicht neu sein.
Jessica Chastain und Michael Shannon machen diese

Miniserie Gber ein legendares Country-Couple dennoch
mehr als sehenswert.

7

Vielleicht liegt es auch daran, dass
die beiden Schauspieler:innen be-
reits 2011 in Jeff Nichols’ atmosphé-
risch dichtem Psychodrama Take
Shelter ein Ehepaar spielten, dessen
harmonisches Familienleben in ei-
ner apokalyptischen Abwirtsspirale
aus den Fugen gerit. Da gentigt jetzt
ein tiefer Blick in die Augen, um die
Luft zu elektrifizieren, die zwischen
ihnen zirkuliert. Wenn sie zusam-
men sind, Tammy ihm die Haare
schneidet oder Jones sie unverhofft
mitten im Song auf der Biihne iiber-
rascht, spielt scheinbar niemand An-
deres mehr eine Rolle, selbst das
Publikum nicht.

Den sich hdaufenden Bezie-
hungsproblemen bis in alle klischee-
haften Einzelheiten zu folgen, ist
streckenweise frustrierend. Bei ei-
nem privaten Abendessen im Kreis
der Familie gelingt es George zwar
in einer gekonnten Provokations-
show, seine neue Flamme aus der
toxischen Liaison mit ihrem chauvi-
nistischen Ehemann und bisherigen
Kollaborationspartner Don Chapel
zu befreien. Tammy, die erst kurz
zuvor den Song «Stand by Your
Man» geschrieben hatte, packt noch
in der selben Nacht die Koffer fiir
sich und ihre Kinder, um mit George
durchzubrennen. Doch kaum ist die
Euphorie {iber den spektakulédren
Eroberungsfeldzug verblasst, steckt
das vermeintlich perfekte Paar als-
bald fest in einem Trott aus sich wie-
derholenden Fehltritten und Riick-
schldgen, bis es auch zwischen ihnen
zur Scheidung kommt.

Wenn Wynette an einer Stelle
sagt: «Ich glaube, man muss einen
Song leben, damit er gut wird»,
glaubt man Chastain jedoch gerne
jedes Wort. Die traurigen Augen,
aus denen sie die ganze Kraft ihrer
Darstellung zieht, sprechen fiir sich.
Pamela Jahn

START 27.04.2023 IDEE Abe Sylvia REGIE John Hillcoat BUCH Mary Castellanos, Georgette Jones, Abe Sylvia u.a. KAMERA Igor
Martinovic DARSTELLER:IN (ROLLE) Jessica Chastain (Tammy Wynette), Michael Shannon (George Jones) PRODUKTION Freckle
Films, 101 Studios, MTV Entertainment Studios u.a.; USA 2022 DAUER 6 Episoden a ca 50 Min. STREAMING Paramount+
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VON DAVIS GUGGENHEIM

STILL: AMICHAEL
J. FOX MOVIE

Fox erweist sich - seiner fortschreitenden Parkinson-
Erkrankung zum Trotz - als einer der sympathischsten
Typen, die Hollywood je hervorgebracht hat.

APPLE TV+— Zuerstist es nurder
kleine Finger, der zittert. Als Mi-
chael J. Fox im Jahr 1990 widhrend
der Dreharbeiten zum Film Doc
Hollywood eines Morgens in Florida
aufwacht, scheint er sich verselbst-
stdndigt zu haben. Eine lange Nacht
mit seinem Schauspielkollegen
Woody Harrelson lag hinter dem
Back to the Future-Star, aber die
war nicht schuld am unkontrollier-
baren Zucken in Fox’ Gliedmassen.
Kurze Zeit spater wird bei ihm Par-
kinson diagnostiziert, da ist er ge-
rade 29 - und schweigt. Mit einigen
Tricks und viel Selbstbeherrschung
behilt er das Geheimnis fiir sich.
Still: A Michael J. Fox Movie
zeigt den kanadischen Schauspieler
heute als einen, der sich nicht mehr
versteckt. Fox spricht direkt in die
Kamera, ist nachdenklich und wit-
zig, wenn er liber seinen Alltag mit
der Krankheit redet. Er will kein Mit-
leid, aber sich mitteilen: Mit 61 hat
er sich arrangiert mit seinem Schick-

sal, gleichzeitig sucht er das Publi-
kum, das ihm schon immer wohlge-
sinnt war, seit er in den Achtzigern
mit seiner Rolle des jungen Republi-
kaners Alex P. Keaton in der Sitcom
Family Ties iiber Nacht bekannt ge-
worden und fast parallel als zuriick
in die Zukunft reisender Marty
McFly auch im Kino zum Zuschau-
er:innenliebling aufgestiegen war.
Regisseur Davis Guggen-
heim, der Fox auch privat kennt,
unterlegt die Aussagen seines Prot-
agonisten mit nachgestellten Szenen
aus der Vergangenheit, alten Fami-
lienfotos sowie unzéhligen Clips aus
Fox’ Filmografie. Diese fast {iber-
maissig stimmungsvollen oder iro-
nisch gemeinten Einspielungen wit-
ken in ihrer konzentrierten Form
bisweilen stérend. Und auch wenn
Fox den Hohepunkt seines Ruhms
gerne als «ein Sdurebad aus Angst
und professioneller Unsicherheit»
beschreibt, ist von dem einstigen kri-
tischen inneren Konfliktpotential im

Film nichts zu spiiren. Um so schwe-
rer sind fiir ihn die Dreharbeiten, weil
seine Stimme vibriert oder ihm beim
Spazierengehen auf offener Strasse

_ plétzlich ein Bein «wegsackt.

Auf diese Weise will Still die
Realitit der Parkinson-Krankheit be-
leuchten: Zu den beriihrendsten
Momenten gehoren die Szenen, in
denen Fox mit einem Fitnesstrainer
an seiner Beweglichkeit arbeitet. Fiir
Fox, das weiss er selbst, war das
schon immer sein grosstes Problem.
Bereits mit zwei Jahren rannte er
seinen Eltern zum ersten Mal davon;
als er kaum 16 war, suchten sie ei-
nen aufgeweckten Jungen fiir eine
kanadische Fernsehshow, Fox be-
kam die Rolle und wusste danach,
dass fiir ihn nur eine Karriere in
Hollywood in Frage kam. 1979 zog
er in ein winziges Apartment in den
Slums von Beverly Hills, und nach
ein paar Startschwierigkeiten gab es
fiir den jungen Shootingstar fast ein
Jahrzehnt lang kein Halten mehr.
Allein der Schauspielerin Tracy Pol-
lan, mit der er seit 1988 verheiratet
ist und vier Kinder hat, gelang es,
iber die erschiitternde Diagnose hi-
naus Fox’ Rastlosigkeit zu ziigeln,
und sie wirkt auch in Still wie ein
entscheidender Ruhepol.

Einmal vergleicht Fox das
Warten auf die Wirkung seiner Me-
dikamente scherzhaft mit dem
«Warten auf den Bus». Ein andermal
splirt man seine Frustration bis in
die eigenen Knochen, wenn er seine
Frau beschreiben soll und lange in-
nehilt, bis ihm das Wort «Klarheit»
tiber die Lippen kommt. Still zeigt
Fox als den Optimisten, der er schon
immer war und bis heute ist. Das ist
das Schone an diesem Film, der stel-
lenweise unndtig tiberdreht, aber im
Kern bewegend und einsichtsvoll ist.
Pamela Jahn

START 12.05.2023 REGIE Davis Guggenheim KAMERA C. Kim Miles, Julia Liu, Clair Popkin SCHNITT Michael Harte MUSIK John Powell
PRODUKTION Concordia Studio; USA 2022 DAUER 95 Min. STREAMING Apple TV+



SKY — Es gibt viele Weisen, Suc-
cession zu sehen. Die vom Titel und
sonntédglichen HBO-Sendeplatz
scheinbar vorgegebene - das Erb-
folgedrama - ist vielleicht die unin-
teressanteste darunter. Vielmehr
wird das Drama um die Nachfolge
des Medienmoguls Logan Roy dann
noch mit einigen anderen vollig ge-
genldufigen Genres verschweisst:
Regressive Sitcom. Propertyporno.
Odipales Familienmelodram. Mil-
liardarspsychogramm. Medienbe-
triebssatire.

Das alles wird von einer net-
vOs teilnehmend beobachtenden Ka-
mera gefilmt und kommt in den Mi-
xer wie die alten Weine vom dltesten
Logan-Sohn Connor, der im «Hyper-
dekantieren» seiner Burgunder
zwar innovativ, aber sonst, auch in
seinen Prasidentschaftsambitionen
zum Start der 4. Staffel, aussichtslos
unterwegs ist. (Nicht buchstablich,
denn gute Aussichten hat die Roy-
Familie immer.)

VON JESSE ARMSTRONG

STREAMING

Auch sonst bleibt alles beim Alten,

erst mal, also bei Logan, nachdem’

er in einem Godfather-Finale zum
Ende der 3. Staffel drei seiner Kin-
der alle auf einmal demtitigen durfte
unter Beihilfe des notwendig-wendi-
gen Schwiegersohns Tom. (Heimli-
cher Vaterstolz, dass Kendall, Ro-
man und Shiv ihn endlich mal
zusammen hintergehen wollten:
schien abwesend.) Das Medienim-
perium, das die Kids nun gegen
Papa griinden wollen, «The Hund-
red», existiert wohl als Idee gerade
mal lange genug, um Kendall wieder
moglichst viel deliziosen Buzzword-
Unsinn dariiber sagen zu lassen
(«high-calorie info snacks», «Sub-
stack meets MasterClass meets <The
Economist> meets <The New Yor-
ker>»), dann wollen die drei doch
nur wieder die neuesten Pldne des
Vaters durchkreuzen.

Succession dreht also weiter
seine Kreise, und die Familie dreht
weiter am Rad - auch an dem des

SUCCESSION,

STAFFEL 4

Der Erbfolgekampf bei Waystar Royco, dem rechten
Medienimperium von Logan Roy, geht in die letzte
Runde und Succession, eine der grossten Gegenwarts-
erzahlungen, in die letzte Staffel.

79

zyklischen Machtkampfes, der nun
genauso gut ein Gliicksrad sein
kénnte, mit Logan als Showmaster.
Aber virtuos geskripteter Stillstand
ist ohnehin das Bewegungsprinzip
von Succession. Alle immer schnell,
immer hypermobil, immer insular
unterwegs in der Milliardars-Welt
und Einfluss-Blase.

Was erst wie das schmiicken-
de Beiwerk von Succession wirken
konnte, wie die Politur fiir all den
eloquenten Unflat aus den Miindern
der Protagonist:innen - die Anwe-
sen, die logofreien Baseballkappen
und Kaschmirpullis, die Privatjets,
Helikopter, Superyachten -, diese
Elemente haben sich nicht nur als
Hauptattraktionen, sondern auch
Haupt-Erzihlsachen erwiesen: Suc-
cession hat seine doppelte Logik
von Ausstellen und Abschotten, von
diskreter Demonstration ganz un-
diskreter Reichtiimer und Aussper-
ren dessen, was Gesellschaft ge-
nannt wird, zum narrativen Prinzip
erhoben. Jede Folge ist eine neue
Biihne fiir eine neue Verschiebung
in der Gunstordnung des Patriar-
chen Logan und den Power-Ran-
kings der Serie.

Ist Succession nun eine Ko-
modie oder eine Tragodie? Wer soll-
te das schon entscheiden, wenn da
sogar die Akteur:innen uneins sind,
wie wir es aus dem grossen «New
Yorker»-Portrait des Kendall-Dar-
stellers Jeremy Strong erfahren
konnten (der spielt ndmlich immer
method-méssig Tragodie, wihrend
Andere ihren Comedy-Auftrag ernst
nehmen).

Aber Einigkeit darf trotzdem
herrschen, zumal es hier jetzt wirk-
lich mal egal ist, wer am Ende auf
dem Thron sitzt: Die Familienge-
schifts-Demiitigungs-Comedy und
Traumaiibertragungstragiksatire
Succession wird ein zentraler kul-
tureller Text fiir die spédten 2010er
und friihen 2020er Jahre gewesen
sein. Daniel Eschktter

START Staffel 4 ab 11.04.2023 IDEE Jesse Armstrong REGIE Mark Mylod, Andrij Parekh u.a. BUCH Jesse Armstrong, Susan
Soon He Stanton u.a. DARSTELLER:IN (ROLLE) Nicholas Braun (Greg Hirsch), Brian Cox (Logan Roy), Kieran Culkin (Roman Roy)
PRODUKTION Gary Sachez Productions, HBO u.a.; USA 2018-2023 DAUER 10 Episoden a ca. 60 Min. STREAMING Sky



80

KURZ

BELICHTET

 POPULISMUS
" UNDKINO

Poltische Reprisentation im Hollywood
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BUCH

Das Kino,
der Populist

Was hat Donald Trump mit einigen klassischen
Hollywood-Filmen der Dreissiger- und Vierziger-
jahre gemeinsam? Welche Verbindungslinie
fiihrt von filmischen Figuren, wie sie Henry Fonda
in John Fords Young Mr. Lincoln und James
Stewart in Frank Capras Mr. Smith Goes to
Washington verkérpern, zum realpolitischen
Sturm auf das Kapitol im Januar 2021?

Es ist der Populismus. Wobei sich jener der
Dreissigerjahre als «xambivalentes Phanomen»
erweist — angesiedelt zwischen Demokratie
und Autoritarismus, zwischen Tradition und
Moderne, «ein Phanomen, das die Erlésungs-
hoffnungen, die sich mit der Griindung der
Vereinigten Staaten von Amerika einst verbun-
den hatten, in einer durch Medialisierung und

wirtschaftliche wie politische Krisen charakteri-
sierten Umbruchszeit zu aktualisieren versucht.»
Manche Filme bringen das in einer einzigen
Szene auf den Punkt, so, wenn Charles Laughton
am Ende von Ruggles of Red Gap die Gettysburg
Address Abraham Lincolns rezitiert oder wenn
James Stewart in Mr. Smith Goes to Washington
zum letzten Mittel der Filibuster-Dauerrede
greift, um sich im Kongress Gehér zu verschaf-
fen, wahrend John Ford Abraham Lincoln als
«American Christ» inszeniert.

Anhand von zw6lf Filmen der Jahre 1932-1941
arbeitet Johannes Pause den Populismus im
amerikanischen Kino dieser Zeit auf, schlagt am
Ende den Bogen vom Idealismus der Dreissi-
gerjahre lber die medienkritische Selbstrefle-
xion der Vierziger- und Fiinfzigerjahre und
die paranoide Verunsicherung der Siebziger-
jahre bis zur «verschwérungstheoretischen
Gewissheit der Gegenwart» mit den Matrix-
Filmen als «Vorbild aller gegenwartigen Populis-
ten». Eine inspirierende Lektiire, was sowohl
den realen Populismus der Gegenwart als
auch das Verstandnis der behandelten Filme
anbelangt. ()

Johannes Pause, Populismus und Kino.

Politische Reprasentation im

Hollywood der 1930er Jahre, 196
Seiten, transcript. CHF 45 / EUR 29
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EDOUARD

LOUIS
KEN ||
LOACH

S.FISCHER \ oY

BUCH

Herrscher und
Beherrschte

Ein Dialog unter Gleichgesinnten, gefiihrt fiir den
Sender Al Jazeera und getragen von der gegen-
seitigen Wertschatzung ihrer Arbeit: Der franzé-
sische Autor Edouard Louis (Jg. 1991, «<Das Ende
von Eddy») und der britische Filmemacher

Ken Loach (Jg. 1936, zuletzt Sorry We Missed
You) sprechen liber Arbeit und Gewalt und liber
Politik und Transformation, manchmal kontro-
vers - so, wenn Loach, der aus einer Bergarbei-
terfamilie stammt und deren «Gemeinschafts-
ideal» beschwort, von Louis entgegengehalten
wird: «Gemeinschaften kénnen problema-

tisch sein ... Wie hat wohl ein queeres Kind sein
Aufwachsen in diesen Gemeinschaften von
Bergleuten erlebt?» —, aber meistens liberein-
stimmend.

Es geht um «die doppelte politische Gewalt»
(Louis) der Herrrschenden, die die Beherrschten
an ihre Familienmitglieder weitergeben, darum,
dass Empathie und Konfrontation keine Gegen-
satze sein missen, und nicht zuletzt darum,
dass die Linke «ihre Denkmuster liberarbeiten
muss» (Louis), will sie dem Aufstieg der extremen
Rechten entgegentreten. Eine anregende
Lektiire, allerdings ohne die Durchschlagskraft
der eigenen Werke der Beiden. (ta)

Edouard Louis/Ken Loach: Gesprich

tiber Kunst und Politik. Aus dem

Franzésischen von Hinrich

Schmidt-Henkel, 80 Seiten, S. Fischer
Verlag. CHF 25/ EUR17

BLU-RAY

Neo-Neo-
Western

Regisseur Budd Boetticher, einem Meister des
B-Westerns, hat Walter Hill seinen neuen Film
gewidmet, was in zweierlei Hinsicht sehr aussa-
gekréftig ist: Heute, wo Hill IAngst nicht mehr

so grosse Budgets wie zu seinen Hollywood-Zei-
ten mit Filmen wie The Warriors oder Red Heat
bekommt und klassische Western aus der Mode
gekommen sind, liegt die Grosse von Dead for

a Dollar erst mal darin, sich von solchen vermein-
lichen Hindernissen nicht aufhalten zu lassen.

Die Handlung dreht sich um Kopfgeldjager Max
(Christoph Waltz), der die angeblich entfiihrte
Rachel (Rachel Brosnahan) finden soll. Die hat
sich jedoch mit dem Schwarzen Deserteur Elijah
(Brandon Scott) abgesetzt und denkt gar nicht
daran, zuriickzukehren. Ausserdem muss der
Kopfgeldjéager sich noch mit dem (ber Leichen
gehenden Grossgrundbesitzer Vargas (Benjamin
Bratt) herumplagen sowie mit dem gewieften
Kartenspieler Joe (Willem Dafoe), der mit Max
eine alte Rechnung begleichen will.

Die vielen Erzéhlstréange biindeln sich schliess-
lich in einer mexikanischen Grenzstadt. Von
weiten Totalen des kargen New-Mexico-Territo-
riums arbeitet sich Dead for a Dollar vor zu
Close-ups seiner entschlossenen Einzelganger.
Hill hat einen aufs Wesentliche konzentrierten
Genrebeitrag gedreht, dessen historischer Stoff
auch ohne betont zeitgeistige Beziige spannend
ist. Wahrend die Action zuriickhaltend, aber
immer auf den Punkt inszeniert ist, werden die
meisten Konflikte in erbitterten Wortduellen
ausgetragen. ie)

Dead for a Dollar (Walter Hill, USA
2022), mit dt. und engl. Untertiteln,
erschienen bei Splendid. CHF 27 / EUR
14
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BLU-RAY

Einsamer
Jager

Waéhrend die Kamera liber die alpine Landschaft
streift, verkiindet eine sanfte Mannerstime

aus dem Off, dass dem regierenden Grafen hier
schlichtweg alles gehort: die Sonne, das Wasser
und auch die Menschen. Nur der lose auf

dem bayrischen Volkshelden Georg Jennerwein
basierende Wilderer Jaider (Gottfried John)
gehort sich selbst. Und muss deshalb auch bald
um sein Leben fiirchten.

1971 inszenierte Volker Vogeler diesen im

19. Jahrhundert angesiedelten Kampf gegen

die Obrigkeit mit der Strenge des Neuen Deut-
schen Films und der Schroffheit eines Italo-
western. Mit langem Mantel und Winchester gibt
der spatere Fassbinder-Schauspieler Gottfried
John in seiner ersten Hauptrolle einen Proto-
Hippie und schweigsamen Racher der Unter-
driickten. Sein markantes, zugleich des-
illusioniertes und cooles Gesicht ist das dunkle
Kraftzentrum dieses nihilistischen und faszi-
nierend spréden Genrefilms, der nun zum ersten
Mal auf DVD und Blu-ray verfligbar ist. (e

Jaider, der einsame Jager (Volker
Vogeler, DE 1971), auf Deutsch,

erschienen bei Filmjuwelen. CHF 20 /
EUR15

: BLU-RAY
Super-GAU

1983 traf es den «Stern», 2018 den «Spiegel»:

die Enthiillung einer Falschung im grossen
Massstab bei zwei Medien, die einiges auf ihre
aufklarenden Enthiillungen hielten. Die ge-
félschten Hitler-Tagebiicher bzw. die erfundenen
Reportagen von Claas Relotius waren jeweils

ein Super-GAU fiir die Redaktionen, die sich im
Licht der Weltéffentlichkeit gesonnt bzw. am
Ruhm verliehener Auszeichnungen partizipiert
hatten. In ihren besten Momenten zeichnen der
Kinofilm zur Relotius-Affare und die TV-Serie

zu den Hitler-Tagebiichern die Eitelkeit und
Selbstgefilligkeit einer Branche nach, deren Ver-
trauensverlust in der Offentlichkeit durch solche
Vorkommnisse noch forciert wurde.

Leider tendieren beide insgesamt zur Personali-
sierung: wenn eine junge «Stern»-Reporterin
sich mutig gegen ihre Vorgesetzten stellt, wenn
Moritz Bleibtreu seinen Falscher Konrad Kujau
als schwabisches Schlitzohr mit Dreiecksver-
héltnis gibt (seine Verbindungen ins rechte
Militaria-Milieu werden heruntergespielt) und
wenn Elyas M’Barek wegen der Entlarvung seines
Kollegen seinen Verpflichtungen als Familien-
vater nur unzureichend nachkommen kann.
Zeitgeschichtliche Aufarbeitung mit Zugestand-
nissen an vermeintiche Publikumsinteressen. ¢a)
Tausend Zeilen (Michael Bully Herbig,

DE 2022), 93 Min., erschienen bei
Warner. CHF 20 / EUR 15

Faking Hitler (Tobi Baumann,
Wolfgang Groos, DE 2021), 281 Min.,
erschienen bei Leonine. CHF 39 /
EUR 23
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™ HER GRIATEST AL, SUPPOSTID BY
THE MASTER LOVER
FARR

FOX <.

BUCH

Stadt/Land/
Murnau

Wie gut, wenn man sich iiber 100 Seiten hinweg
einmal bloss einem Film widmen kann. Vor allem
wenn dieser dann doch so vielschichtig ist wie
Friedrich Wilhelm Murnaus City Girl, der auf den
ersten Blick vielleicht schlichter zu sein scheint
als die Epen, die Murnau vor 1930 drehte, aber
der eben gerade mit dieser ausgestellt niichter-
nen Asthetik eigentlich im Zentrum seines ameri-
kanischen Zeitgeistes steht.

Mit dem close reading dieses Films dreht Autor
Julian Hanich die Versatzstiicke so vieler The-
men hervor, die sich im Film verbergen. In City
Girl geht es um - der Titel Iasst's erahnen - ein
Madchen aus der Grossstadt, aber auch um
einen jungen Herrn vom Lande, wohin das
Liebespaar gemeinsam zuriickkehrt. Der Dualis-
mus von Stadt und Land und die Riickbesinnung
aufs Traditionelle waren bestimmend fiir die
Dreissigerjahre in den USA, genauso wie die
Weltwirtschaftskrise, die sich nach dem Schwar-
zen Freitag 1929 ereignete. Von beiden tragt der
Spielfilm Spuren, der ibrigens Murnaus zweit-
letzter war, bevor er 1931 im kalifornischen Santa
Barbara nach einem Verkehrsunfall verstarb.

Das Buch liber Murnaus City Girl ist auch Anlass,
kurz (iber seinen «Fussabdruck» in der Filmge-
schichte nachzudenken, die Hanich ebenfalls
kurz nachzeichnet, anhand von bewundernden
Zitaten von Filmgréssen wie Jean-Luc Godard.
Murnau hat zu den Gréssten und Mysteriésesten
zugleich gehort, der deutsche Regisseur wusste
sich auch in seinem Hollywooder Exil zu be-
haupten.

Apropos Technikgeschichte: Auch in diesem
Kontext ist City Girl Ausserst interessant, auch
das blattert Hanich auf. 1930 erschienen, gehorte
er zu den letzten grésseren Stummfilmen, der
Schritt hin zum Tonfilmkino war damals in den
USA und eigentlich auch in Deutschland schon
getan. Darum ist die Geschichte von City Girl
auch eine Versionen- und Formategeschichte:
1928 gedreht, wurde der Spielfilm, wie damals
nicht uniiblich, in der Postproduktion mit einer
Sound-on-film-Tonspur aufgemotzt, in Holly-
wood drehte man einige Dialogsequenzen nach.
Doch die gut 60-miniitige Version, die dabei
entstanden sein soll, ging der Nachwelt verloren.
Stattdessen kennen wir heute jene stumme
Variante, die man 1969 in einem erfreulichen
Archiv-Fund entdeckte.

Was ist der Vorteil einer Mono-Monografie,
wie sie hier in der Reihe «Film-Lektiiren» erschie-
nen ist? Klar: Sie ist Anlass, liber grosse Regis-
seur:innen, grosse Werke nachzudenken. Aber
auch dariiber, wie in Filmen Diskurs gemacht
und Geschichte festgehalten wird. Hanich driftet
durch die «historischen Sedimente» und zeigt,
wie wunderbar ansatzhaft, fllichtig, llickenhaft
und widerspriichlich sich Geschichte im &stheti-
schen Gewebe verfangen kann. (sh)

Julian Hanich; Friedrich Wilhelm

Murnau: City Girl. Film-Lektiiren Band

5,100 Seiten, Edition text + kritik. CHF
30/EUR20
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 Neues aus der jiidiachen Filmuvel,

®ascadeul

Elena Avdija, CH/F 2022

FILMTAGE

Kraftmaschine, Wunderwerk der Natur, ZORICH | KINO HOUDINI
gesellschaftliches Konstrukt: Die Reihe ARTHOUSE UTO & LE PARIS | YESH.CH
«Korperbilder» fokussiert auf den menschli- L

chen Kérper und die ihm zugeschriebenen 1 -8 I 6 I 23
Rollen. Der Facettenreichtum der aktuellen
filmischen Auseinandersetzung mit dem
Korper reicht vom medizinischen Blick

ins Innere Uber Kdrpertausch und Science-
Fiction-Organmetamorphose bis zum
feministischen Porno, erweitert durch Filme
der Performance-Kiinstlerin Valie Export.

Pt

Verena Paravel und Lucien Castaing-Taylor, F/CH/US 2022

o

Mitte April bis Ende Mai
im Kino Cameo. kinocameo.ch




«Sy-Fi» in Bern

TEXT Selina Hangartner

Was zieht uns immer wieder ins Dunkle des Kinosaals?
Ein psychoanalytischer Filmclub sucht im Kultfilm
Soylent Green nach Antworten.




Bilder: Soylent Green © 1973 WBEI

«PSY-FI» IN BERN 87

Wenn man nur eine einzige Sache von Soylent Green
weiss, dann ist es der (fast) letzte Satz, der dort gesagt
wird. Als griffige Phrase zirkuliert dieser nun seit 1973
durch die Popkultur. Von Charlton Heston mit einer
Eindringlichkeit gesprochen, wie es fast nur Heston tun
konnte, ist er die grauenhafte Vergewisserung und L&-
sung jenes Rétsels, das die Filmnarration zuvor antreibt.

Diese handelt von einer Dystopie, in der die
Menschheit durch eine katastrophale Umweltver-
schmutzung bedringt wird. In die staubigen Gross-
stddte zusammengepfercht, buhlt man um die knappen
Giiter. Wasser, Friichte, Seife oder Klimaanlagen sind
in dieser Welt den Allerreichsten vorbehalten. Fiir die
99% gibt es hingegen nichts Frisches mehr zu konsu-
mieren, sondern nur kiinstliches Essen von der Soylent
Corporation, die die Rohstoffe zu unappetitlichen
Pellets mit unterschiedlichen Farben und Geschmé-
ckern presst.

Doch woher kriegen die Fabrikanten eigentlich
noch die nahrhaften Rohstoffe, um auch ihre neuste
Sorte, das Soylent Green, zu produzieren? Bald soll
der Soylent-Green-Tag kommen, an dem sich die Be-
diirftigen um eine neue Ladung des griinen Futters
streiten sollen. Die Ozeane sind derweil fast ausgetrock-
net. Dass in ihnen oder um sie herum noch etwas
wichst, ist unwahrscheinlich.

Konkret entziindet sich das Ratsel in Solyent
Green an einem verdéachtigen Todesfall eines Vorstands-
mitglieds der Soylent-Fabrik. Hestons Thorn, ein Poli-
zist, wird von seinen Vorgesetzten bei seinen Investiga-
tionen plotzlich abgeklemmt. Da merkt er, dass er an
etwas Grossem dran ist. Allen Drohungen zum Trotz
mochte er das Geheimnis der Soylent Corp. liiften. Wie
ein Getriebener.

Material von Traum und Film

Bis zu seinem Schlusssatz, in dem sich die Wahrheit
ausbuchstabiert, klammert man sich wohl auch in die-
sem Mai in der Kinemathek in Bern am Kinosessel fest.
Dort wird der Film von 1973 im Rahmen des Cinem-
Analyse-Programms gezeigt. Die CinemAnalyse wurde
2006 von Psychoanalytiker:innen gegriindet, um mo-
natlich einen Film zu zeigen und mit dem Publikum
dariiber zu diskutieren.

Vielleicht fithlen wir mit Hestons Protagonisten
mit, da wir, wie man in der franzosischen Filmtheorie
einst spekulierte, im Kino besonders beeinflussbar sind.
Genauso, wie wir uns (nach Jacques Lacan) mit dem
eigenen Spiegelbild identifizieren, eine komplexe Be-
zichung zu ihm aufbauen, sollen wir uns im abgedun-
kelten Saal immer wieder auf eine zugleich lust- und
angstbesetzte Suche nach dem Selbst machen.

Der Filmtheoretiker Christian Metz interessier-
te sich in den Siebzigern auch fiir die Ndhe von Film
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und Traum, deren Illusionen wir uns immobil und
grosstenteils schweigsam hingeben, einmal bewusst und
freiwillig, einmal eher unfreiwillig. Das vergleichbare
Material generiere besondere Faszination fiirs Kino,
auch fiir die Analytiker:innen Liliane Schaffner, Patrick
Schwengeler und Franz Michel, die fiir die CinemAna-
lyse-Abende in Bern mitprogrammieren. Die situative
Ahnlichkeit zum Traum, aber vor allem auch die struk-
turelle sei interessant: Die Darstellungsmoglichkeiten
des Films selbst wiirden ihn, wie Schaffner meint, in
die Ndhe des Traums riicken.

Immerhin hat Freud um 1900 seine Traumdeu-
tung fast zeitgleich mit den ersten 6ffentlichen Présen-
tationen des kinematografischen Apparates verfasst.
Hie und da sei diese historische Verbandelung von
Kino und Psychoanalyse wegen dieser anekdotischen
Sachlage auch schon iiberstrapaziert worden, meint
Schaffner. Die historische Uberlagerung verleite regel-
recht dazu.

Filmemacher wie Alfred Hitchcock oder Brian
de Palma lieb(t)en es, die kiichenpsychologische Varian-
te von analytischen Konzepten auf die Leinwand zu
bringen, oft zur Parodie iiberspitzt. Am schonsten in
Hitchcocks Spellbound: Fiir ihn mimte Ingrid Bergman
1945 eine Psychoanalytikerin mit eigenen Problemen,
die ihr ausgerechnet durch eine Assoziation, geweckt
von einem Stoffmuster, aus dem Unterbewusstsein ge-
kitzelt werden. Davor hatte sie wiederkehrende Triu-
me, die die Ldsung zu ihren Problemen eigentlich schon
angedeutet hatten. Man hétte nur hinschauen miissen.

Filmische Skopophilie

Jenseits des Anekdotischen und Motivischen bleibe,
so Schaffner, die vergleichbare Materialitdt von Kino
und Traum also immer noch spannend (in diesem
Sinne hatte Hitchcock also Recht): Bei beidem kon-
nen wir uns fragen, was das Erlebte eigentlich mit
uns zu tun hat,

Auch im Fall von Soylent Green. Der Film spielt
im Jahr 2022, wir leben gegenwirtig in der Zukunft
jener Siebzigerjahre, in denen man schon erahnte, dass
Verschmutzung und globale Erwarmung bald zum Pro-
blem werden. Zwar versorgt uns die Soylent Corpora-
tion noch nicht mit ihrem Futter, aber die Geschichte
von damals hat heute, im Jetzt der Dystopie, trotzdem
einen bitteren Nachgeschmack.

Neben diesem thematischen Bezug liefert Soy-
lent Green aber vor allem auch ein wunderbares Kino-
erlebnis. Auch das hat der Filmtheoretiker Metz in
seinem Buch «Le signifiant imaginaire», das 1977, nur
kurz nach Soylent Green, erschien (eine weitere anek-
dotische Uberschneidung!), einst scharf beobachtet:
Jenseits einer instabilen Identifikation mit den Figuren
auf der Leinwand seien im Kino die einzigen tatsidchlich

Anwesenden ja stets wir selbst; identifiziert seien wir
deshalb hauptsichlich mit unserer eigenen Lust, Filme
zu schauen.

Und was konnte denn mehr Objekt unserer Sko-
pophilie (Schaulust) sein als ein so schoner Sci-Fi-Strei-
fen, wie man ihn heute nicht mehr drehen wiirde? In
der Wohnung jenes reichen Vorstandsmitglieds, das
gerade einem Mord zum Opfer fiel, erwartet uns in
Soylent Green eine wunderbar retrofuturistische Ein-
richtung, an der man sich kaum sattsehen kann: Der
Luxus der Siebziger, verfremdet durch den damaligen
Blick in eine mégliche Zukunft.

Die cinephile Lust wird in der schonsten Szene
des Films dann selbst Teil der Handlung. In ihr geht es
um Hestons dlteren Kumpan und Mentor Sol (die letz-
te Rolle der Legende Edward G. Robinson), der sich in
dieser unwirtlichen Welt fiir ein friihzeitiges Ableben
entscheidet. In einer dafiir errichteten staatlichen Ins-
titution, wo Leuten in dieser Dystopie en masse zum
Suizid verholfen wird, soll sein letzter Wunsch erfiillt
werden. Er will: einen lichtdurchfluteten Raum, Beet-
hovens 6. Sinfonie und - auf einer Leinwand, die ihn
fast kreisrund umschliesst - Filmaufnahmen mit Moti-
ven aus der Natur, wie sie der alte Mann aus seinen
verblassten Kindheitserinnerungen kennt.
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Die Bilder bescheren ihm seinen letzten Frieden. Auch
Thorn, der durch einen Sehschlitz spéht und das erste
Mal solche Aufnahmen aus dem Griinen sieht, treiben
sie Trénen in die Augen. Wir Zuschauer:innen schauen
den beiden Figuren beim Zuschauen zu, Soylent Green
handelt wieder von uns, irgendwie.

Wenn man sich anschliessend iiber solche Filme
austauschen kann, wie es an den CinemAnalyse-Scree-
nings jeweils gemacht wird, und ihn assoziativ wirken
ldsst, dann werde das Kino selbst zum «analytischen
Setting» - wenn auch, wie Schwengeler betont, im wei-
testen Sinne. Nie gehe es an den Abenden um eine simp-
le Botschaft, die man entschliisseln wolle, sondern um
einen offenen Dialog mit dem Publikum, fiigt Michel an.

Der Bruch regt zum
Nachdenken an

Nicht einmal dann, wenn der Film ein Rétsel in sich
tragt, das so dringend gelost werden will, wie es in
Soylent Green der Fall ist. Sol treibt dort die Gewissheit
in den Tod, dass das Zerstorte unwiederbringlich sei.
Wenn sein Freund Thorne ihm davor noch einmal
frische Nahrungsmittel aus dem Haus der Reichen
mitbringt, essen sie ein Salatblatt mit unendlichem
Genuss. Die Szene kommt ohne Dialoge aus, die Lust
am scheinbar Banalen steckt in der Gestik und Mimik.
Man spiirt die melancholische Freude.

Auch am Abend der CinemAnalyse wird das Er-
leben des Films im Zentrum stehen. Dabei rdumen die
kinobegeisterten Analytiker Franz Michel und Patrick
Schwengeler, die den Film ins Kinoprogramm aufge-
nommen haben, ein, dass Soylent Green nicht allen wie
ein Meisterwerk erscheinen wird: Er ist seiner Zeit doch
etwas stark verhaftet; kitschig wirke er, auch in der
Darstellung der Figuren sei er unmodern, Heston etwa
mit seiner Uber-Minnlichkeit. Die Themen, die er in
sich trage, konnten jedoch einiges auslésen.

Obwohl oder gerade weil er an einigen Stellen
kitschig, unmodern, ja «briichig» ist? Denn folgt man
Metz’ Argument zu unserer Schaulust, so kénnte man
auch schliessen, dass seine Briichigkeit den Film erst
in neuer Dimension erlebbar macht, nicht als eine li-
ckenlose Illusion, in der man sich verlieren soll, sondern
als Objekt, mit dem wir im Kino konfrontiert seien und
iiber dieses dann auch umso mehr mit uns selbst.

Die Analytikerin Liliane Schaffner beobachtet
auch fiir sich, dass sie besonders gerne {iber Filme
rede, in denen sie an gewissen Stellen «steckenbleibt»,
in denen es Widerstdnde gibt. Das sei jeweils der
Startpunkt einer Selbstentdeckung, in der ein Film
tiber sich hinaus und zu uns selbst reichen kann. Und
an den CinemAnalyse-Abenden hin zu den anregends-
ten Diskussionen.

Diese Identifikation mit dem Selbst bis zur eigenen
Auflésung wird zum Ende von Soylent Green hin {ibri-
gens - im gewissen Sinne - nochmals auf eine meta-
phorische Spitze getrieben. Falls Sie diese Popkultur-
gewordene Phrase, die Heston zum Schluss sagt,
noch nicht kennen, konnen Sie sich dazu entscheiden,
hier nicht weiterzulesen, um gemeinsam mit der cine-
astischen Selbsterkenntnis auch das Twist-Ending
von Soylent Green zu entdecken. Wir wiinschen viel
Schaulust.

Falls nicht, dann lassen Sie sich das unter die Haut
gehen: Soylent Green, dieses griine Futter von der tiber-
machtigen Soylent Corp., besteht gar nicht, wie be-
hauptet, aus den Giitern der Natur, sondern ...

[Spoiler alert!]
Heft umdrehen und spiegelverkehrt lesen.

* ROMENE (166N 12 heobis] ]

Die Kinemathek Bern zeigt Soylent Green am 25, Mai im
Rahmen der Reihe CinemAnalyse. Franz Michel vom
Psychoanalytischen Seminar Bern und Patrick Schwengeler
vom Sigmund-Freud-Zentrum Bern fiihren in den Film ein.




KOLUMNE

Wenn Daniel Eschkdtter Neuerscheinungen sichtet,
geraten unscheinbare Verbindungen in den Blick.

Seine Kolumne gehdrt dem Viel- und Abseitigen der
Filmwelt.
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Wenn Sie Leo Borges kennen, dann
verfolgen Sie womaglich die Ekstraklasa, die erste
polnische Mannerfussballliga, wo bei Pogon Stettin
ein brasilianischer Verteidiger dieses Namens spielt.

Oder Sie schauen die 2. Staffel von O Nothing,
Forever, da ist Leo nun die Hauptfigur, nachdem

Larry Feinberg nach Staffel 1 gehen musste.

In der Episode, die am 28. Méarz
nachmittags ausgestrahlt wurde, ging es mal wie-
der um klassische Themen und Alltagsmysterien
der observationellen Sitcom: Warum man denn
nach dem Niesen «Bless You» sage und nicht etwa,
wenn jemand aufstdsst. Und Ahnliches. Wenn Sie
das nun nicht kennen, es lhnen aber doch bekannt
vorkommt, dannist dasirgendwie der Punkt,denn
Nothing, Forever ist die 24/7-Sitcom, die seit dem
14.Dezember 2022 bei der Game-Streaming-Platt-
form Twitch lauft, und ihr Autor ist der OpenAl-
Chatbot ChatGPT-3. Dass es nun schon eine 2.
Staffel gibt und einen vollstdndig neuen Cast, hat
mit dem Ende der ersten zu tun. Nothing,
Forever war als Al-Seinfeld konzipiert, mit einem
animierten Cast, einer Seinfeld-Wohnung in Acht-
ziger-/Neunziger-Videospielasthetik (von den Ent-
wicklern Skyler Hartle und Brian Habersberger),
mit Konservenlachen, seinfeldesken Dialogen und
Stand-up-Segmenten, die dann auch zu einer zwi-
schenzeitlichen Absetzung durch Twitch geflihrt
haben. Denn es dauerte nicht lange, bis der Jerry-
Larry der 1. Staffel auf der Blihne mal edgier sein
wollte, als es sein menschliches Sitcom-Vorbild je
war, und trans- und homophobes Material teaser-
te, als wére er Dave Chappelle.

Wenn ein Chatbot mit dem Auf-
trag, seinfeldeskes Komédienmaterial zu generie-
ren, Transphobes workshoppen moéchte, dann ist
das erstens vielleicht gar nicht so unwahrscheinlich
und zweitens trotzdem meta. Besser lasst sich
kaumiillustrieren, dass mustererkennende Maschi-
nen immer auch (Bias-)Reproduktionsmaschinen
sind und ChatGPT eben Chatter, also unendlich
viel Geschwatz (bzw. Daten/Text),genommen hat,
um Antworten zu generieren. Deshalb ist Nothing,
Forever eben auch die automatische Archzologie
anderer Muster, der Elemente der Sitcom undihrer
Kommunikation, @ fiir eine Detektei gescharft;
aber mehr noch eine der «Sitkommunikation», wie
Lukas Foerster das mit seinem definitiven Buch
zur Sitcom als Systemsimulation und Modus nennt.
Dass die Sitcom ein komplexes Dispositiv ist, das
liber regelhafte Elemente die Regelhaftigkeit von
Kommunikation, also Codes, freilegt und auch frei-
setzt, wurde bislang noch nicht so klar beschrieben
und closely betrachtet. Foerster zerlegt die Kom-
munikation in der Multikamera-Sitcom nicht nurin

die Elemente, die sie voraussetzt, er unterzieht sie
auch fantastisch mikrologischen Analysen. Und
macht etwa in einer Seinfeld-Folge, «<The Come-
back», in George Costanzas Unfahigkeit, schlag-
fertig-rechtzeitig auf eine Beleidigung zu reagieren,
und der anschliessenden Racheobsession einen
Nullpunkt fiir den ganzen Komplex aus: one man
screwing himself. Auch das kann der Chatbot nun
jedenfalls auch schon sehr gut.

Wenn wir mit Hilfe von ChatGPT
ein spezifisch deutsches Format auf Dauer stellen
und dadurch gleichzeitig eine Musterfreilegung
bundesrepublikanischer Fernsehkommunikation
vornehmen wollten, dann wiirde sich vielleicht ein
Al-Derrick aufdrangen. Auch ohne Al hat der BRD-
Noir-Schriftsteller Frank Witzel an und mit Derrick
eine solche Musteranalyse schon musterhaft vor-
genommen, @ ebenfalls in einem close reading,
dem einer frithen Derrick-Folge, aber vor allem
eines surrealistischen Bildes von Rudolf Hausner,
das dain der studentischen Taterwohnung an der
Wand lehnt. In Witzels Lektiire wird Hausners Bild
zu einer Tur in die Kunst-, Fernseh- und vor allem
Zeitgeschichte, es 6ffnet sich hin zur ressentimen-
talen Riickseite der Krimikommunikation.

®

twitch.tv/watchmeforever

)

Lukas Foerster: Sitkommu-
nikation. Zur televisuellen
und semantischen Struktur
der Multikamera-Sitcom.
Kulturverlag Kadmos 2023

©)

Frank Witzel: Kunst als Indiz.
Derricks phantastischer
Realismus. Schlaufen Verlag
2022




Hiroshima, mon amour 1959, Alain Resnais
Im Juni 2023 gibt’s im Filmbulletin Club Alain Resnais’ Meisterwerk zu streamen. Hiroshima, mon amour zeigt

24 Stunden Liebe im Exil, aber durchdrungen von geteilter Zeitgeschichte und individuellen Vergangenheiten.
Das gibt Anlass, liber Geschichte und Geschichten nachzudenken, wie sie sich gleichsam im Film verfangen.
Holen Sie sich rechtzeitig das Abo, um Teil der Diskussion zu sein!
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