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Rita Dominic - Ikone des nigerianischen Films

Bl il oo «mken NO BEARS, MON CRIME,
s WARUM DIE FILMWELT INDIANA JONES, ASTEROID
NACH NIGERIA SCHAUT CITY, THE IDOL, 1923
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ande de filles 2014, céline sciamma
‘konnten Frauenfreundschaften sein. Aber selten werden sie in Film und Serie so differenziert wie bei
iamma dargestellt. Mehr liber Rivalitdten und stereotype Girlgangs erfahren Sie in unserem Hintergrund.




S.71 Adidés Buenos Aires 2023, German:Kra
Julio hat die Krise: Sein Auto ist hin, seine Band fallt auseinander, und mit dem Auswandern klappt es auch nicht.
Ein schoner Sommerfilm Gber einen Mann, der sich abhanden kommt und dann unverhofft die Liebe findet.




S.75 Limmensita 2021, Emanuele Crialese :
Crialeses Film spielt wahrend Italiens Wirtschaftswunderjahren. Die modernen Siebzigerjahre-Wohnun
sind Schauplatz eines faszinierenden Spiels, in dem die Figuren langsam auseinanderdriften.
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serst profitabel sind fir Nollywood$€olche'Slap
auspieler:innen oder Influencer:in ausg tattet - ﬁb‘er dasglitzernde Leb




S.61 Un Qetlt frére 2022, Léonor Serraille
Serraille erzahlt in ihrem Film nicht stereotyp eine Einwanderungsgeschichte nach, sondern sucht mit filmis o
Feingesplir fiir sinnliche Details nach dem universellen Gefiihl, nicht dazuzugehoren. :




S.14  Videodrem€*1ess,pav _ :
Immer weiter in den Wahnsinn hinein ziehti s Max € erotischen Thriller. Sein Regisseur,
David Cronenberg, wird diesesdahr80 Jahr
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dem Ra"tsef aus der Vergan a fden Grund zu gehen.




EDITORIAL

Weltmoralfabrik

Wenn Hollywood die Traumfabrik der Filmwelt ist, dann ist

Nollywood ihre Moralfabrik. Bevor der Westen davon Wind

bekommen hat, hat sich diese westafrikanische Filmindustrie

einen Namen gemacht mit langfédigen, billig produzierten

Alltagsmarchen, in denen schlecht handelnden Menschen

Schlechtes widerfuhr. VHS-Kassetten voller Aberglaube und

Mystizismus dominierten die boomende Filmindustrie der

Neunziger. Bald wurden Filme nach der Olférderung zum

wichtigsten Industriezweig Nigerias.
Dass der Westen erst in den Nullerjahren von diesem kultu-
rellen Blumenfeld erfuhr, hat diverse Griinde. Fiinfstiindige
Filme in lausiger Videoqualitdt passten nicht in die vom
Auteur-Gedanken geprégten Filmfestivals, die das Kino als
Kunstform zelebrieren. Ein eurozentrisches Weltbild half bei
der unvoreingenommenen Betrachtung anderer kinemato-
grafischer Realitaten auch nicht.

Spétestens 2002 landete Nollywood auf dem Radar der

Weltéffentlichkeit. In diesem Jahr erschien in der «New York

Times» ein Artikel, der Nigerias Filmindustrie kurzerhand

diese Bezeichnung verpasste. Dass es neokoloniale Ziige

tragt, dass sich dieser Begriff durchsetzte: geschenkt. Mit

der begrifflichen Zurechtstutzung fiir ein westliches Ver-

stédndis ging mittelfristig aber auch eine inhaltliche einher.

Heute tragen die globalen Streamingdienste Geld ins Land

und damit auch Bestimmungsmacht liber das Produzierte.

Man kann bedauern, dass Nigerias Filmindustrie, nennen wir

sie Nollywood, mit der Offnung zum Westen hin an Eigen-

standigkeit verloren hat. Dariiber zu lamentieren, ware aber

genauso falsch, wie sich als Autofahrer:in iiber die Olverseu-

chung im Nigerdelta zu beklagen.
In dieser Ausgabe haben wir deshalb versucht, uns und
Ihnen einen Uberblick iiber die bewegte Geschichte des
nigerianischen Films zu verschaffen. Unterstiitzt haben uns
dabei Dika Ofama und Wilfred Okiche, die fiir uns die Produk-
tionsbedingungen im Land aufrollten beziehungsweise ein
Portréat von Rita Dominic, einem der gréssten Stars des Lan-
des, schrieben. Ausserdem haben wir mit Jonathan Haynes
gesprochen, einem frithen akademischen Experten in der
Sache, sowie mit Mark Emmanuel Bamidele, der 2015 einen
Schweizer Nollywood-Film mitschrieb und produzierte. Frei-
lich hat auch dieser eine klare Moral.

Michael Kuratli, Co-Chefredaktor



S.82 Black Mirror 2023 (staffel 6), Charlie Brooker
Ist das etwa Josh Hartnett? Die neueste Staffel der gefeierten Sci-Fi-Serie bringt nicht nur den Teenie-Star von damals
zuriick, sondern auch den satirischen Ton, der die besten Episoden dieser Anthologieserie einst zum Streaming-Hit machte.
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LOCARNO FILM FESTIVAL

Stellan Skarsgard
erhalt den LLeopard
Club Award

Vielleicht ist es sein onkelhaftes Gesicht, das
ihn in die héchsten Range internationaler Film-
produktionen getragen hat. Vielleicht auch
seine raue Stimme, die dich zu deinen besten
Taten ermutigen, als auch einen eiskalten
Schauer iiber den Riicken laufen lassen kann.
Schaut man zuriick in die Filmografie des
schwedischen Schauspielers, wird klar, dass
es auch mit der schieren Erfahrung, die
Skarsgard seit seiner ersten Filmrolle im Jahr
1972 angehéuft hat, zu tun haben muss.

In annahernd 150 Film- und Fernsehproduktio-
nen hat der inzwischen 72-Jahrige mitgewirkt
und zeigte sich dabei so wandelbar wie kaum
ein anderer Zeitgenosse. Im jugendlichen Wahn-
sinn sagte er sich in eéinem manischen Kraftakt
durch A Simple Minded Murderer (1982), ab
Ende der Achtzigerjahre tauchte er auch in in-
ternationalen Produktionen wie The Unbearable
Lightness of Being (1988) oder The Hunt for
Red October (1990) auf.

Wandelbar wie kaum einer: Stellan Skarsgard in

The Man Who Killed Don Quichote

Sorichtig ins Fliegen kam die Karriere aber dank
der langjahrigen Zusammenarbeit mit Lars von
Trier. Dieser postulierte gemeinsam mit anderen
Filmemacher:innen nach ersten internationalen
Erfolgen 1995 mit Dogma 95 medienwirksam
die europdische Antwort auf das Blockbusterki-
no. Ein Jahr spater spielte Skarsgard in Breaking
the Waves einen querschnittgeldhmten Ehe-
mann, der seine Frau zur sexuellen Befreiung
anstachelt. Mehr Bewegungsfreiheit rdumte von
Trier ihm spéter von Dancer in the Dark bis
Nymphomaniac Vol. | ein. Auch einem jiingeren
Publikum mag das schauspielerische Schwer-
gewicht ein Begriff sein. Vielleicht weniger
wegen seiner polarisierenden Arthouse-Rollen,
sondern eher aufgrund diverser Auftritte in
Filmen des Marvel Cinematic Universe ab den
2010er Jahren.

Doch wer braucht schon seinen Korper, wenn er
einen Charakter wie Stellan Skarsgard hat?
Aufgewachsen in einem atheistischen Haushalt,
setzte er sich immer wieder fiir sakulare Prinzi-
pien in seinem Heimatland Schweden ein. «Nach
9/11las ich die Bibel und den Koran. Das sind
wabhrlich bizarre Biicher mit viel Gewalt und wenig
Liebe. Wer Liebe sucht, ist bei Shakespeare
besser bedient, oder Bamse», sagte er einst in
einer Fernsehshow. Letztere ist librigens keine
schwedische Schriftstellerin, sondern eine
beliebte Cartoonfigur.

Einen Eindruck auf dieser Erde zu hinterlassen,
scheint der Mann nicht nur mit seinen Filmen
zu wollen. Auf Nummer sicher geht er mit acht
Kindern aus zwei Partnerschaften. Vier davon
folgten in die grossen Fussstapfen ihres Vaters
und bauen gerade an ihrer eigenen Schauspiel-
karriere. Einer davon, Gustaf, begleitet Vater
Stellan zur Preisverleihung in Locarno.

Nun also die Aufnahme in den Leopard Club, dem
auch schon Mia Farrow oder Hilary Swank an-
gehdren. Giona A. Nazzaro, Direktor des Locarno
Film Festivals, begriindet die Auswahl folgen-
dermassen: «Sein kiinstlerischer Ansatz erlaubt
es ihm, tiefe existenzielle Melancholien zu erfor-
schen, iiberschwéngliche Freude zu verbreiten
oder beunruhigend bedrohlich zu wirken.» Damit
adelt er das Chamaleon zur Raubkatze. mik
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ABWARTSTREND

Pixar muss
erneuten Flop
verbuchen

Einst galten die Animationsfilme von Pixar nicht
nur als Spitze technischer Revolution, sie waren
auch Publikumslieblinge. Hits wie Toy Story
oder Inside Out gehdren ohne Frage zu den
wichtigeren Errungenschaften, die das CGl fiirs
Kino erbrachte.

Doch seit einiger Zeit sieht es diister aus fiir die
Disney-Tochterfirma. Elemental, der laut der
«New York Times» mehr als 200 Millionen Dollar
gekostet hat, konnte in den USA am ersten
Wochenende nur 50 Millionen Dollar einspielen.

Dieser Abwartstrend hat schon letzten Sommer
eingesetzt, als Lightyear mit &hnlich desastrd-
sen Zahlen startete. Auch in der Schweiz setzten
sich laut ProCinema 2022 nur gut 23000 Zu-
schauer:innen fiir den Toy Story-Spin-off ins Kino,
fir Inside Out waren es 2015, zum Vergleich,
noch fast 270000. (sh)

STARS UND IHRE KINDER

Je mehr,
desto freudiger

«Say hello to my little friend!», sagte Al Pacino in
seiner Rolle als Tony Montana in Scarface. Ob
er den Satz in letzter Zeit wieder mal gesagt hat,
ist nicht Giberliefert. Gepasst héatte er aber, denn
im Alter von 83 Jahren wurde Pacino kiirzlich
zum vierten Mal Vater. Das berichten diverse
Medien, unter anderem der britische «Guardians.
Und ja: Die Mutter des kleinen Buben namens
Roman ist etwas jlinger als Al Pacino. Okay,
ziemlich viel: 54 Jahre trennen den Schauspieler
und die 29 Jahre alte Noor Alfallah.

Die frischgebackenen Eltern sind seit etwas
mehr als einem Jahr ein Paar. Noor Alfallah ist
Filmproduzentin und war davor mit dem Front-
mann der Rolling Stones, Mick Jagger, zusam-
men. Der ist immerhin drei Jahre jlinger als

Al Pacino, wird im Juli aber auch schon seinen
Achtzigsten feiern.

Zu den ersten Gratulanten gehérte Robert De
Niro, ein alter Weggeféahrte und Freund von Al
Pacino. «Weiter so, Al», sagte der sinngemass.
Und: «Gott beschiitze ihn.» Robert De Niro weiss
ja nun wirklich, wovon er spricht, wenn es um
Kindergeburtstage geht, ist er doch selber
siebenfacher Vater.

Wie in ihrem professionellen Leben auch, stehen
Al Pacino und Robert De Niro damit auch hin-
sichtlich ihrer Zeugungsfahigkeit sehr weit oben
in den Rankings. Mick Jagger zum Beispiel hatte
sein letztes Kind mit verhaltnismassig jungen
73 Jahren, und sogar der «Playboy»-Griinder
Hugh Hefner bekam nach 65 keinen Nachwuchs
mehr. cam)
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NEUBELEGUNG

Kosmos wird
zum ZFF-Kino

Ein halbes Jahr lang setzten die Séle des ge-
schlossenen Ziircher Kinos Kosmos Staub

an. Nun erhélt das Kosmos ein zweites Leben
und heisst neu Frame. Unter dem gleichen
Namen erschien 2014-2020 ein Filmmagazin
als Beilage der «<NZZ am Sonntag». Der Chef
war Christian Jungen, der heutige Direktor des
ZFF. So will das Festival piinktlich zu seiner
Eréffnung am 28. September 2023 den Kino-
betrieb wieder aufnehmen.

Betreiberin der Kinos sowie der zugehérigen
Bar und des Clubs im Parterre wird die Spoun-
dation Motion Picture AG sein, eine Tochter-
firma der Neuen Ziircher Zeitung AG. Jennifer
Somm, Managing Director bei der Spoundation
Motion Picture AG, zeigt sich zum Kinobetrieb
optimistisch. «Selbst die Streaming-Giganten
setzen wieder auf Kinostarts ihrer Filme»,
meinte sie und verwies auf ermutigende Ein-
trittszahlen in den USA. «Nobody wants to
follow a pessimist», erganzte Jungen.

Inhaltlich will das Frame beziehungsweise das
ZFF auf den Mix setzen, den man vom Festival
kennt: «Vom klugen Blockbuster bis zum Doku-
mentarfilm» wolle man grosses Kino zeigen,

so Jungen. Beim Betrieb habe man vorsichtig
kalkuliert und glaube daran, dass schwarze
Zahlen méglich sind. Man rechne mit 100000
Eintritten fiir einen nachhaltigen Betrieb,

so Somm.

Dies ist angesichts der insgesamt 800 Platze
umfassenden sechs Séle eine tiefe Auslastung,
was die Frage aufwirft, zu welchen Konditio-

nen das ZFF den Betrieb wird fahren kénnen.
Wie weit die SBB der neuen Betreiberin beim
Mietzins entgegengekommen sind, dariiber
schwieg sich Alexis Leuthold, Geschéftsleitungs-
mitglied der SBB Immobilien, an der Presse-
konferenz aus.

Klar ist aber, dass das Frame die topmoderne
Infrastruktur aus der Konkursmasse des Kosmos
zu einem glinstigen Preis iibernahm und daher
mit einer sehr tiefen Schuldenlast startet.

Fiir den Betrieb des neuen Kinos werden sieben
bis acht Stellen geschaffen sowie diverse Free-
lancer beschéftigt werden. Die Ausschreibungen
fanden bereits im Juni statt. Auch fiir das Restau-
rant und die ehemalige Buchhandlung im gleichen
Gebaude suchen die SBB in Zusammenarbeit
mit dem ZFF nach einem passenden Partner. miw

«Nobody
wants to
follow a
pessimist.»

Christian Jungen, Direktor ZFF



14. JUL BIS 18. AUG

Xenix Open-
Air-Kino

Fiir Daheimgebliebene veran-
staltet das Kino Xenix auch
diesen Sommer sein Open-Air-
Kino auf dem Ziircher Kanzlei-
areal. Das Programm bietet
einen bunten Mix aus Klassikern
wie dem grossartigen Madonna-
Streifen Desperately Seeking
Susan, neueren Filmen wie
The Happiest Man in the World
und einigen Vorpremieren,
darunter Los Reyes del Mundo.
Daist fiir alle etwas dabei!

Ziirich
2xenix.ch

19.BIS 22. JUL

7. REX
Openair Kino
Bern

Auch in Bern geht es cinephil
an die frische Luft: Das REX
Open-Air-Kino findet vom 19.
bis 22. Juli im Berner Gene-
rationenhaus statt und steht
unter dem Motto «Summer

of Soul». Es werden sorgfaltig
kuratierte Filme mit Soul-
Grossen und originellen Tanz-
und Gesangsnummern gezeigt,
wie Summer of Soul (iber das
Harlem Cultural Festival von
1969. Oder The Commitments
Uiber eine Soul-Band in Dublin.
Das Festival endet mit Romance
& Cigarettes, einem Musical
liber Seitenspriinge und die
grosse Liebe.

Bern
2rexbern.ch

AGEND

1. AUG BIS 30. SEP
Satoshi
Konim
Filmpodium

Nicht nur die grossartigen
Filme der japanischen Anima-
ti_onsfilmemacherlegende
Satoshi Kon (1963-2010) wer-
den das August-und Septem-
ber-Programm des Ziiricher
Filmpodiums fiillen, sondern
auch unerwartete Inspirations-
quellen, wie 3 Godfathers

von John Ford oder Brazil von
Terry Gilliam. Zu den High-
lights des Programms gehdren
ausserdem der Vortrag von
Oswald Iten am 8. August sowie
der Besuch der Animatorin

Aya Suzuki am 20. September,
die mit Kon an seinem unferti-
gen Projekt Dreaming Machine
zusammenarbeitete. Mit Katja
Morand wird sie in einem Ge-
sprach, das in Zusammenarbeit
mit dem Festival Fantoche
organisiert ist, iber ihre Zusam-
menarbeit mit Kon diskutieren.

Ziirich
Afilmpodium.ch

13

2.BIS12. AUG

76. Locarno
Film Festival

Als eines der gréssten und
wichtigsten Filmfestivals in
Europa zelebriert das Locarno
Film Festival auch in diesem
Jahr eine grosse Auswahl an
Arthouse- und Independent-
filmen. Und zum 76. Mal schon
wird an illustren Platzen die
High Society der Filmbranche
geladen sein. Der Pardo d'onore,
ein Preis fir erstklassige Filme-
macher:innen, wird dieses Jahr
dem mauvais garcon des ame-
rikanischen Kinos, Harmony
Korine, Giberreicht. Von ihm sind
am 11. August auf der Piazza
Grande auch die Filme Gummo
und Spring Breakers zu sehen.

Locarno

2locarnofestival.ch
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and Blood» -
Zu David
Cronenbergs
Kino-Korper-
Evolutionen

TEXT Selina Hangartner
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Viel wurde iiber David Cronenberg schon geschrieben:
Die Filme, die der Regisseur in den vergangenen knapp
50 Jahren gedreht hat, regen offensichtlich zum Nach-
denken an. Dasselbe gilt fiir den Mann, der hinter ihnen
steht und diesen Friihling 80 Jahre alt geworden ist. Mit
zahlreichen Konzepten wird versucht, ein Zugang zu
seinem Schaffen und zu ihm zu finden: freudianisch,
gotisch oder modern soll er sein, ein Philosoph oder
ein verkappter Romantiker. Dabei konnte man ihn -
viel simpler - zuallererst als kanadischen Filmemacher
verstehen. Denn Cronenberg begann zu einer Zeit
Filme zu drehen, in der sich das kanadische Kino gera-
de in einem Umbruch befand. Auch wenn ausgerechnet
dieser kulturelle Kontext in den Diskussionen zu
Cronenberg stets vernachldssigt wird: Er hat seine Wer-
ke nachhaltig geprégt.

Maple-Syrup-Body-Horror

In den Schatten des iiberméchtigen Nachbarn USA
gestellt, schien Kanada stets um das Herausarbeiten
einer eigenen nationalen Identitit bemiiht zu sein, die
iiber Eishockey und Ahornsirup hinausreichen wiirde.
Das sollte auch die Aufgabe der kanadischen Filmindus-
trie sein. So wurden Investitionen in nationale Filme
von offizieller Seite ab den Fiinfzigerjahren dadurch

beliebt gemacht, dass sie zu einem grossen Teil - ab
1974 sogar zu 100 Prozent - von den Steuern abgesetzt
werden durften. Damit hatte das kanadische Kino die-
ser Zeit die wunderbare Eigenheit, dass streckenweise
knapp die Halfte der Filmbudgets von privaten Inves-
tor:innen kam - Zahnérzte oder Anwiéltinnen steckten
ihr Geld in Filmprojekte. Und hofften, dank eines
Kinokassenschlagers zu hohen steuerfreien Gewinnen
zu kommen.

Und im Gegensatz zu den hochkapitalistischen
Filmgeschaften bei den Nachbar:innen im Siiden wur-
den kanadische Projekte auch mit direkten Steuergel-
dern ausgestattet. Das Ergebnis dieser gemischten
Rechnung war eine Welle mittlerer und kleiner Pro-
duktionen, die selten Profit einspielten (zum Bedauern
der privaten Investor:innen), dafiir kreative Ideen auf
den Markt brachten. Gewinn war fast nur mit Erotik-
filmen zu machen, sogenanntem Maple-Syrup-Porn.
Das waren hausgemachte, kitschig-romantische Soft-
Core-Streifen a la Valérie (1969), in denen sich ab den
Sechzigerjahren die zunehmend liberale Politik Kana-
das und die sexuelle Revolution dieser Zeit spiegelten.
Die Erotikfilme gehorten auch zu den wenigen Pro-
duktionen, die nicht in Toronto, sondern in Montréal
gedreht wurden, und in denen frankokanadische
Schauspieler:innen zu sehen waren. Doch dort, in

Shivers 1975, David Cronenberg



Rabid 1977, David Cronenberg

DAVID CRONENBERG

Québec, wurden auch Stimmen von katholischen
Gruppierungen am lautesten, die mit dem liberalen
Hippie-Zeitgeist nichts anfangen konnten und gegen
die Pornofilme wetterten.

Die kanadische Filmlandschaft brachte in diesen
Jahren eine weitere Produktion hervor, die sich als
dusserst lukrativ erwies: Shivers. 1975 erschienen, kann
Cronenbergs erster Spielfilm nur als ironische Aufar-
beitung dieser Geschehnisse um die aufbliihende Soft-
Core-Pornobranche gelesen werden. Denn er karikier-
te die schlimmsten Befiirchtungen, die der harmlose
Maple-Syrup-Porno bei den Moralist:innen damals
ausloste: In Shivers greift die sexuelle Revolution in
Form eines horrenden Parasiten um sich, der - durch
korperlichen Kontakt tibermittelt - seine Wirt:innen

17

zu listernen Sexzombies macht. Mitproduziert wurde
der Film passenderweise von der Cinépix Film Proper-
ties, einer Montréaler Produktionsgesellschaft, die
auch den Maple-Syrup-Porn in die Welt gebracht hatte.
Als Skandal galt, dass auch das provokativ-brutale
Shivers-Projekt mit 6ffentlichen Geldern finanziert
worden war.

Der Schrecken kommt von innen

«You Should Know How Bad this Movie Is: You Paid
for It», war der Titel einer Filmkritik, die ein wiitender
Journalist nach der Premiere von Shivers publizierte.
Laut David Cronenberg soll es ihm, einem erst gut
30-jdhrigen Regisseur, daraufhin schwergefallen sein,

Freudianisch, gotisch oder modern soll

er sein, ein verkappter Romantiker. Dabei
konnte man Cronenberg auch einfach als
kanadischen Filmemacher verstehen.
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finanzielle Mittel fiir seine néchsten Projekte in seiner
Heimat auftreiben zu konnen. Das, obwohl doch so viel
von der kanadischen Identitét in dem Film steckte -
aber eben nicht in Form einer romantische Projektion,
sondern eines Albtraumszenarios. Cronenbergs Shivers
war im Gegensatz zu vielen anderen Produktionen
immerhin ganz offen kanadisch und spielte in Montréal.
In der Hoffnung, fiir das US-amerikanische Publikum
nicht befremdend zu wirken, war und ist es in anderen
Filmen géngig, diese Herkunft so gut wie es geht und
manchmal mit unfreiwillig komischem Effekt zu ver-
schleiern.

Diese Offenlegung kanadischer Herkunft besass
Cronenbergs nachste Produktion, Rabid, nicht mehr
in gleichem Mass. Denn der Film von 1977 wurde
vom US-amerikanischen B-Film-K6nig Roger Corman
mitfinanziert. Corman soll darauf beharrt haben, dass

einige kanadische Schauspieler:innen in Nebenrollen
mit US-amerikanischem Akzent nachsynchronisiert
werden, um den Film fiir sein internationales Publikum
zugénglicher zu machen. Die Hauptrolle spielte die
Pornodarstellerin Marilyn Chambers, was eine erneute
Provokation fiir Kritiker:innen gewesen sein musste:
Sex und Horror wurden in Rabid mindestens so wild
vermengt wie im Vorgénger Shivers.

Cronenberg war von seinem Kurs also nicht
abzubringen. Uberhaupt lassen sich in den beiden
ersten Filmen bereits jene Motive finden, die ihn dann
seine Karriere hindurch begleiteten. Denn trashy wir-
ken seine Filme nur fiir jene, die nicht genau hinschau-
en. Hinter den reisserischen Geschichten um labor-
gemachte Viren und Parasiten stecken bei ihm
fesselnde Fantasien eines Post- oder Trans-Humanis-
mus - einer Welt mit keinen oder weiterentwickelten

Wenige Regisseur:innen haben ein
Antliz, das selbst so ikonisch ist, dass es
ein gesamtes Subgenre symbolisiert.

The Fly 1986, David Cronenberg

Menschen. Bei Cronenberg ist das Monstrose darum
nicht einfach das Bose; vieles spielt sich in moralischen
Graubereichen ab.

Mit dem Virus i(de)n(ti)fiziert

Der Regisseur sagte selbst einmal, dass der eigentliche
Identifikationspunkt fiir ihn das Virus oder der Parasit
sei, und nicht etwa die menschliche Hauptfigur, wie
man es sich vom Kino gewohnt ist. Das kehrt die gén-
gigen Genreformeln auf den Kopf: Was sich wie die
Auflosung oder das Versagen des Korpers présentiert,
ist hier zugleich immer auch der Anfang von etwas
Neuem, eine Erfolgsgeschichte fiir die Krankheit.
Darum ist in Cronenbergs Filmen die Dystopie auch
nicht klar von der Utopie getrennt. Das macht Shivers
oder Rabid, auch The Brood (1979), Scanners (1981),
Videodrome (1983) oder The Fly (1986), die, im Grun-
de genommen, alle nach diesem Prinzip funktionieren,
dann doch intellektuell anregender als viele andere
Genreproduktionen, die klassischerweise auf morali-
sche Schwarz-Weiss-Malereien setzen.

«The disease is the love of two alien kinds for
each other», sagte eine Figur schon in Shivers passend
dazu. Diesem Pliadoyer fiir die kontinuierliche Uber-
windung und Erneuerung blieb Cronenberg in seinen
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Projekten der Achtziger- und Neunzigerjahre mehr oder
weniger treu. Selbst in Dead Ringers (1988) oder Crash
(1996) testete er mit wachsenden Budgets und immer
hochkaritigeren Casts seine These immer wieder aus.
Die Filme zementierten seinen Ruf als Body-Horror-
Regisseur - als jenen, der das Grauen in unseren Kor-
pern findet. Obwohl Cronenberg etwa mit Naked Lunch
(1991), A History of Violence (2005) oder Maps to the
Stars (2014) zeigte, dass er auch andere Genres bestens
bespielen kann, ist er im popkulturellen Gedachtnis
der Schopfer dieses Korperhorrors geblieben.

Wie sehr der Regisseur in der Popkultur ange-
kommen ist? So sehr, dass, wenn Figuren in der skurri-
len (und dusserst populédren) Sci-Fi-Animationsserie Rick
&Morty (2013-) aufihren Reisen durch die Paralleluni-
versen deformierten, halb-humanen Wesen begegnen,
sie diese jeweils nur: «Cronenberg» nennen. Ein anderes

PORTRAT

Stichwort braucht es nicht, um zugleich jene existenzi-
alistischen Motive und grusligen Kérperdeformationen
zu assoziieren, fiir die Cronenberg bekannt ist.

Dass der Regisseur auch jenseits seiner eigenen
Filme so viel Wiedererkennungswert hat, ist spannend;
das ist wenigen gelungen. Wohl kennen wir die John
Fords und Billy Wilders bestens fiir ihre Western, Ko-
modien, Francis Ford Coppola fiir den Gangsterfilm
oder Stanley Kubrick als Schaffer perfid-perfektionis-
tischer Filmwelten; aber wenige von ihnen haben ein
Antlitz, das selbst so ikonisch ist, dass es ein gesamtes
Subgenre symbolisiert.

Das Cronenberg-Universum

Zu dieser lkone geworden, trat David Cronenberg
das eine oder andere Mal auch selbst vor die Kamera.

2022 scheint David Cronenberg nun
wieder dort angelangt zu sein, wo er
seine Karriere 1975 startete.

Dead Ringers 1988, David Cronenberg



Crimes of the Future 2022, David Cronenberg
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In diesen Rollen demonstrierte er, dass er um seinen
popkulturellen Appeal weiss, denn seine Ausstrahlung
als Horror-Meister ist oft auch auf die Figuren iiber-
tragen, die er spielt. Warum sonst wiirde man Cronen-
berg hochstpersénlich ans Set bitten? Die meisten sei-
ner Auftritte sind eher kurz, fiir Nightbreed (1990)
aber schliipfte er in eine umfassendere Rolle. Der Film
wurde vom britischen Kollegen Clive Barker geschrie-
ben und verfilmt, und das Biindnis mag kein zuf#lliges
sein, denn Barker, der mit Hellraiser (1987) bekannt
wurde, gehdrt zu den Wenigen, die Horror und Sex auf
dhnlich subversive Weise mischen wie Cronenberg.

«It might start in the mind, but then it changes
to flesh and blood», darf Cronenberg in seiner Rolle
als Doktor Decker einmal sagen, die auf den Schau-
spieler-gewordenen Regisseur geradezu zugeschnitten
war. Flesh and Blood waren auch jlingst wieder in Cro-
nenbergs Film zugegen, in Crimes of the Future (2022),
mit dem Cronenberg seinen Fans versicherte, dass ihm
auch nach fast 50 Jahren und kurz vor seinem 80. Ge-
burtstag der Appetit auf menschliche Innereien noch
nicht vergangen ist. Mit der filmischen Pramisse, dass
chirurgische Eingriffe am lebendigen Kérper in Zukunft
zu einer Art kiinstlerischen Unterhaltung werden,
schien Cronenberg wieder dort angelangt, wo er seine
Karriere 1975 gestartet hatte.

Und im Filmschaffen seines Sohnes, Brandon Cronen-
berg, setzt sich die Hoffnung auf noch mehr Cronen-
berg ebenfalls fort. Als Regisseur interessiert sich die-
ser fiir Ahnliche Motive, auch wenn seine Geschichten
moralischer und politischer erscheinen als jene seines
Vaters, der solche irdischen Themen oft fiir grund-
sitzlichere Existenzfragen transzendierte. Sowohl in
Possessor (2020) als auch im kiirzlich erschienen (hier
leider aber nur selten gezeigten) Infinity Pool (2023)
geht es bei Brandon Cronenberg um die Neubesetzung
jener Korper, die David Cronenberg schon beschiif-
tig(t)en. Bei Brandon erscheinen die Filmwelten un-
gleich traumartiger als jene seines Vaters, die - trotz
den verriickten Science-Fantasien - eben in ihrer Dar-
stellung tiberraschend niichtern und kiihl blieben. Das
hat die Spaltungen, Wucherungen, Auswiichse und
Mutationen seit den Maple-Syrup-Porn-Horror-Tagen
bei David Cronenberg umso horrender gemacht. &

Im Ziircher Kino Xenix ist anlé@sslich des 80. Geburtstags
des Regisseurs vom 13. Juli bis 30. August 2023 eine
Cronenberg-Retrospektive zu sehen.
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Kratzen

Johannes Binotto ist Kultur- und Medienwissenschaft-
ler und lehrt an der Hochschule Luzern Design+Kunst.
In dieser Kolumne denkt er dariiber nach, was pas-
siert, wenn der Film nicht mehr nur im Kino stattfindet,
und entdeckt neue Sehgewohnheiten fiir alte Filme.
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Ich erinnere mich noch gut, wie
ich es als Kind nicht lassen konnte, die Kruste
jener kleinen Aufschiirfungen, die ich mir beim
Spielen jeweils zugezogen hatte, immer wieder
aufzukratzen. Ich war damit bestimmt nicht der
Einzige. Ich habe zum Kratzen wohl ohnehin ein
besonderes Verhéltnis: Weil ich seit Geburt unter
Ekzemen leide, ist das Jucken meiner Haut ein stén-
diger, verhasster Begleiter, und da verspricht das
Kratzen Linderung, wenn auch nur momenthaft.

Inwiefern aber konnte das Krat-
zenauch eine Sehtechnik sein? Zu den ersten noch
erhaltenen Bildern, die Menschen je produziert
haben, zdhlen auch Einkratzungen auf Felswanden.
Diese Petroglyphen sind Spuren eines eigentlich
tiberaus komplexen Zusammenspiels zwischen
Korper, Werkzeug und Oberflache, zwischen be-

weglicher Geste und hartem Material: Die Kratz-
zeichnung an der Wand brauchte eine Hand,
die sie macht, aber auch den Stein, auf dem sie
tiberhaupt erst sichtbar wird, und schliesslich ein
Werkzeug, welches die flexible Geste der Hand so
sehr verhartet, dass die Spur auch im Untergrund
erhalten bleibt.

Das Kratzen ist somit eine Me-
dientechnik, die mit unterschiedlichen Aggregat-
zustéanden hantiert und diese verbindet. Das
Kratzen ist damit auch verwandt mit dem Film, in
dem ebenfalls die Bewegungen menschlicher Kér-
per so gespeichert werden, dass sie auf einem
soliden Tréger eingraviert — wir sagen dazu: foto-
grafiert — werden. Und vielleicht gefallen mir auch
deswegen die sichtbaren Kratzspuren auf alten
Filmkopien so sehr und beriihren mich oft mehr
als die sauber geputzten Restaurationen, die man
sich zuhause anschauen kann.

Mir kommt es so vor, dass sich
in diesen ganz unbeabsichtigten Kratzern gleich
mehrfach die Geschichte des filmischen Mediums
zeigt. Denn nicht nur, dass die vielen Kratzer auf
das hohe Alter eines Films hinweisen, diese Spu-
ren erinnern mich zugleich auch an die Herkunft

des Films aus fritheren Kratztechniken. Und wie
der Film, so speichert auch die Kratzspur einen
zeitlichen Verlauf. Was am Schluss als eingekerb-
te Linie zuriickbleibt, entsteht (iber die Zeit, vom
Ansetzen des Faustkeils bis zum Absetzen.

Geht man wiederum mit Kratz-
werkzeugen ans Kino heran, so kann auch aus
einem alten Film ein neuer werden: Als ich letztens
mit meinem 8mm-Projektor experimentieren und
einen eigenen Film projizieren wollte, fehlten mir
dazu Kamera und unbelichtete Filmrollen. Statt-
dessenaber nahmich einen alten pornografischen
Super-8-Film, denich einmal auf einem Flohmarkt
gefunden hatte, und begann mit einem Messer die
Bilder vom Filmstreifen zu schaben. Den Film, so,
wie er war, hatte ich nicht gemocht. Seine Bilder
waren stereotyp und erniedrigend gewesen. Aber
zuzusehen, wie die Bilder sich durchs Kratzen voll-
kommen verdnderten, ganz etwas Anderes zu
zeigen anfingen, war hypnotisch. Statt kopulieren-
der Menschenkdrper riickte die Korperlichkeit
des Filmmaterials selbst in den Vordergrund, als
Tanz, als Explosion, Kopulation und Orgasmus.
Ein wenig so wie in Carolee Schneemanns Avant-
garde-Klassiker Fuses von 1964, in der die Kiinst-
lerin die Aufnahmen von sich und ihrem Partner
James Tenney, wie sie miteinander schlafen, tiber-
blendet, ibermalt und eben auch mit Kratzern
versieht und damit ein ganz anderes, sehr viel ex-
pansiveres Erlebnis von Sexualitat zeigt.

Die Lust prasentiert sich so als
etwas, was sich nicht bloss auf Geschlechtsteile
beschréankt, wie sie die Pornographie uns vorfiihrt,
sondern als etwas, was sich ausbreitet, Grenzen
Uberschreitet, von den menschlichen Kérpern weg
auch zum Koérper des Films, und diesen selbst zu
einer erogenen Zone macht. So, wie die Kratzer
auf einem Filmstreifen ganz konkret durch die
aufgedruckten Bilder hindurchbrechen, bis unter
ihnen der blanke Bildtrager sichtbar wird, so dient
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das Kratzen auch einer Grenziiberschreitung im
Ubertragenen Sinne, indem es Filmmaterial und
menschliche Kérper verschmelzen lasst zu einem
pulsierenden Gemenge. Ganz ahnlich hatauch der
Experimentalfiimemacher Len Lye in seinem Text
mit dem sprechenden Titel «<Why | Scratch» das
Kratzen und die dadurch entstehenden tanzenden
Linien in seinen delirierenden Animationsfilmen
Free Radicals oder Particles in Space beschrie-
ben als Darstellung einer Art Ur-Energie, aus der
wir einst geboren wurden und von der wir immer
noch Teil sind: «the stuff out of which we came, and
of which we are.»

Mit Nadel, Messer, Schleifpapier
und Drahtbiirste als Kratzwerkzeugen wird so
die Filmbearbeitung zu einer Erfahrung, in der
nicht nur alle Sinne, sondern auch meine gesam-
te Umgebung beteiligt sind. Sie liebe es, aufihrem
Bretterboden zu arbeiten, und verstaue den Film
niemals sauberlich, schreibt etwa die Filmema-
cherin und Theoretikerin Jennifer Proctor, weil so
das Material auch iiber den Boden schleifen und
Spuren davontragen kénne, die sich spéater beim
Betrachten als wunderbare Geschenke entpup-
pen, welche wiederum neue gestalterische Ideen
anstossen, auf die man ohne Hilfe der kratzenden
Dielenbretter wohl gar nie gekommen wére.

Begeistert von all diesen Mog-
lichkeiten der Bearbeitung von Filmen, fragt man
sich jedoch, wieviel davon noch méglich ist, wenn
wir die Filme nicht mehr als physisches Material,
sondern als digitale Daten zur Verfiigung haben.
Wir alle haben dank der Digitalisierung die
Médglichkeit, selber Filme zu machen, und tun dies
auch eifrig, und doch werden uns mit der Verwand-
lung von Filmstreifen in Datenstréme auch Moég-
lichkeiten der Intervention geraubt. Die glatten
Oberflachen meines Smartphones geben mir mit
jedem Wisch liber den Display zu verstehen, dass
Kratzen hier als Sehtechnik ausgedient hat. An die
Stelle des Scratchings tritt das Scrolling, das
gerade nicht Widerstand sucht, sondern endloses
Gleiten zelebriert. Und wer die Kratzeffekte in
meinem Video sieht, fragt mich, mit welchen Soft-
ware-Plugins oder Filtern ich sie erzeugt habe.

Auf die Idee, dass Kratzer nicht nur einfach ein
cooler Look, sondern Spuren einer tatsachlichen
physischen Begegnung zwischen unterschiedli-
chen Korpern sein konnten, kommen wir schon
gar nicht mehr. -

Und doch ist auch die Digitalitat
nicht ganz vor Kratzern gefeit: Immer wieder bin
ich fasziniert, wennich die zerbrochenen Displays
der Smartphones meiner Studierenden sehe.
Die Spriinge im Glas mdgen Ausdruck ihrer Un-
achtsamkeit sein oder dass sie sich keine Schutz-
hiille leisten konnten. Wirklich interessant aber
finde ich, dass damit unversehens die Materialitat
von Medien wieder auf der Hand liegt - buchstéb-
lich. In seinem Videoessay All That Is Solid ging
Louis Henderson 2014 den Her- und Zukiinften
unserer digitalen Gerate nach und fiihrte uns
von Steve Jobs’ Keynote-Prasentation zu den
Miillhalden Ghanas, wo Menschen jene Maschinen
auseinanderschlagen miissen, die der Firmenboss
uns anpreist, um aus ihnen jene wertvollen Metal-
le wieder herauszukratzen, die ihre Kolleg:innen
zuvor inillegalen Minen aus dem Boden schiirften.
Fiir diese globalen Zusammenhénge wirkt das zer-
sprungene Smartphone-Display wie eine Meta-
pher. Die digitalen Streams, und seien sie noch so
glatt programmiert, findet statt auf einer zersprun-
gen, zerrissenen, zerkratzten Oberflache. Und
wéahrend wir eifrig weiter wischen, zerkratzen wir
uns dabeian den Scherben des Displays die Finger.

Zu dieser Kolumne gibt es auf AFILMBULLETIN.CH
Videoessays von Johannes Binotto.




1—Twilight of the
Cockroaches,
Hiroaki Yoshida,
1987

«Hosino» leben in der Wohnung
eines Menschen, der sich wenig
um deren Zustand schert. So
konnen sich die Kakerlaken
eine luxuridse Existenz aufbau-
en, und auch Naomi und Ichiro
leben in Saus und Braus. Sie
wollen deshalb heiraten und
eine Familie griinden, doch als
eine verwundete Kakerlake
von einem anderen Stamm auf-
taucht und von einem Krieg
gegen die Menschen berichtet,
wird die Beziehung zwischen
Naomi und Ichiro auf die Probe
gestellt.

2—Naked Lunch,
David Cronenberg,
1991

Bill Lee und seine Frau Joan
geniessen es, sich zu berau-
schen — mit einer Droge,

die aus Tausendfiisslern her-
gestellt wird. Billy verliert

den Boden unter den Fiissen
und gerét in eine Welt von
seltsamen Substanzen und
Kreaturen. Seine Reise hélt er
mit einer Schreibmaschine
fest, die zu einer sprechenden
Kakerlake mutiert und ihn
durch die Geschehnisse fiihrt.

°© FILME

== durch
die
Kaker-
laken
krabbeln

3—Joe’s
Apartment,
John Payson,
1996

Ein junger, unbeholfener Kerl
namens Joe zieht nach New
York. Bald entdeckt er aber,
dass seine heruntergekomme-
ne Wohnung bereits bewohnt
ist, denn mit ihm leben Tausen-
de von singenden und tanzen-
den Kakerlaken. Diese kommen
Joe taglich in die Quere, lassen
sich aber nicht vertreiben.
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4 —Starship
Trooper, Paul
Verhoeven, 1997

#

Der Sci-Fi-Klassiker begleitet
den jungen Soldaten Johnny
Rico auf seinen interstellaren
Abenteuern in der Infanterie.
Er schliesst sich dem Militar
an und bekdmpft in einer futu-
ristischen Gesellschaft gegen
eine Plage an mutierten
Rieseninsekten.

S5—The Hole,
Tsai Ming-liang,
1998

Eine mysteridose Seuche befallt
Taiwan, die die Opfer auf dem
Boden herumkriechend nach
dunklen Ecken suchen lasst.
Trotz der Anordnung zur Evaku-
ierung bleiben einige Men-
schen in ihren ruinierten Wohn-
blécken zuriick. Hsiao Kang
Iasst eines Tages einen Sanitar
die Abflussrohre begutachten,
dieser macht aber versehent-
lich ein Loch in den Fussboden.
Durch das Loch lernt Hsiao
seine Nachbarin von unten
kennen, mit der er sich aber nur
zankt. Etliche Versuche, sich
gegenseitig auf die Nerven zu
gehen, fiihren aber zu einer
eigenartigen Verbindung, bis
die Seuche einen der beiden
heimsucht. (mpg)



ein grosser Markt und viel Nachfrage nach nigerianischen Filmen besteht. Auch inhaltlich wurde er zur Schablone
des popularen Nollywood-Films der Folgejahre.
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Die einzige
Konstante

in Nollywood
ist der Wandel




TEXT und BILDER Dika Ofoma

Nollywood wurde
mit Home-Video-
Produktionen gross.
Gierige Distribu-
teure, das Revival
des Kinos und in
jungster Zeit das
Streaming pfllgten
die zweitwichtigste
Industrie Nigerias
weiter um.

PAUSE  COKE

PLAY

Dienstag, 23. Mai, 13:05. Das Kino Viva in der Polo
Park Mall im nigerianischen Bezirk Enugu ist ausser-
gewohnlich leer - sogar fiir einen Wochentag. Nur
wenige Besucher:innen sitzen in den Plastikstiihlen vor
den Silen und warten auf ihre Vorstellungen. Nur ein
Nollywood-Film 14uft, es ist The Bride Price von Oke-
chukwu Oku. Um 13:30 geht der los; es ist das einzige
Mal diese Woche, dass dieser Film gezeigt wird. Die
Nollywood-Stars Nkem Owoh, Ebele Okaro und Zub-
by Michael spielen darin mit, der Film versucht, dank
der Popularitdt der Darsteller:innen moglichst viele
Menschen in die Kinos zu holen.

Seit der Corona-Pandemie sind die Eintrittszah-
len in den Kinos stark zuriickgegangen. Wie anderswo
verstarkt sich dieser Trend durch Streaming-Plattfor-
men wie Netflix und Prime Video. Diese lizensieren
derzeit wie verriickt Nollywood-Filme. Der Anreiz, sich
etwas vor Ort anzuschauen, wird geringer, weil Filme
teils schon nach drei Monaten im Netz auftauchen. Fiir
ein Publikum, das mit Heimvideo aufgewachsen ist,
bedeutet das eine Riickkehr zu etwas Vertrautem. Um
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zu verstehen, wie es dazu kam, miissen wir ein paar
Schritte zuriick in die Geschichte der nigerianischen
Filmwirtschaft machen.

Wanderjahre des Kinos

Einer der frithesten Distributionskanéle im nigeriani-
schen Filmgeschift war, lange vor direct to video, das
Wandertheater Yoruba. Anstatt in jeder Ortschaft eine
neue Produktion zu zeigen, haben Hubert Ogunde,
Moses Olaiya und Ade Love, die nigerianischen Kino-
pioniere der Fiinfziger- und Sechzigerjahre, ihre Thea-
terinszenierungen gefilmt und sind damit quer durch
das Land gefahren. So erreichten sie mit minimalem
Aufwand die Fans im ganzen Land; und auch in Accra,
Takoradi, Lomé und Cotonou.

In den Siebzigerjahren erfuhr das nigerianische
Kino einen ersten richtigen Aufschwung: Per Dekret
ordnete Staatschef Yakubu Gowon an, dass iiber 300
von Ausldnder:innen gefiihrte Kinos in nigerianischen
Besitz tibergingen. Die Theaterleute wechselten defini-
tiv zum Film, weil ihre Arbeiten nun auch wirklich auf
den Leinwdnden des Landes gezeigt wurden. Domi-
nierten dort zuvor ausldndische Produktionen, hatten
nun einheimische Filmschaffende eine Chance.

Der Trend wihrte indes nur kurz. Ein unaus-
gegorenes Wirtschaftsprogramm von Staatschef Mu-
hammadu Buhari fiihrte in den Achtzigerjahren direkt
in eine Rezession, die nigerianische Wahrung verlor
rapide an Wert. Filmmaterial aus den USA und Labor-
dienstleistungen aus London wurden fiir nigerianische
Filmemacher:innen auf einmal zu teuer. Die Film-
produktion ging zuriick, Kinoketten mussten schlies-
sen. Krise.

Die Branche stand vor dem Nichts. Um zu tiber-
leben, musste sie sich etwas komplett Neues ausdenken.
So wurde «Nollywood» geboren.

VHS-Boom

Die weitere Entwicklung des nigerianischen Filmschaf-
fens ist eng an einen Film gekniipft: Living in Bondage
(1992). Kenneth Nnebue schrieb das Drehbuch mit
Okechukwu Ogunjiofor und produzierte den Film. Er
war Elektronikhéndler und importierte unter anderem
Videokassetten, bevor er sich schliesslich selbst als
Produzent versuchte. Obwohl Nnebues Werk wohl
nicht der erste Film war, der direkt als Videokassette
erschien, legte er doch den Grundstein fiir das, was
spéter Nollywood heissen wiirde.

Living in Bondage war in der Sprache der Igbo
gedreht statt auf Englisch. Die Identifizierung des Pu-
blikums mit dem Film bescherte ihm enormen kommer-
ziellen Erfolg und ermutigte andere, die sich kein Zel-
luloid leisten konnten, ebenfalls auf Video zu drehen.

oinediajcult and SGEficedy; loved onesS
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Pluck out your'eyes and slice off
your dick!

Living in Bondage 1992, chris obi Rapu




Nneka the Pretty Serpent 2020, Tosin Igho

NOLLYWOOD

Living in Bondage bewies, dass es einen gigantischen
Markt fiir nigerianische Geschichten gab und dass man
viel Geld verdienen konnte, wenn man sie erzihlte.
Auch inhaltlich wurde Living in Bondage zum Refe-
renzpunkt. Viele der spéteren Filme drehten sich eben-
falls um Menschen, die sich von Reichtum verderben
lassen. Moralische Mérchen wurden zum Markenzei-
chen der Industrie, die bald kaum genug schnell pro-
duzieren konnte.

Ein Filmemacher dieser Phase ist Zeb Ejiro, der
Regisseur von Nneka the Pretty Serpent (1994). Anders
als Nnebue kam Ejiro vom Fernsehen und hatte keinen
so direkten Zugang zu VHS-Kassetten, um seine Filme
unter die Leute zu bringen. Heute sagt er: «Als wir an-
fingen, war es sehr schwierig fiir uns, die Filme zu ver-
markten. Es gab tiberhaupt keine Struktur.»

Unabhéngige Filmemacher:innen wie Ejiro wa-
ren auf die Handler:innen angewiesen, die VHS-Kas-
setten aus Japan besorgten. Denn die Vervielféltigung
des Materials und die Verbreitung der Kassetten muss-
ten sie selbst in die Hinde nehmen. So entstand nach
und nach ein landesweites Netzwerk aus Importeur:in-
nen und Filmschaffenden. Wochenmarkte in Lagos und
anderswo stiegen rasch zu den wichtigsten Handels-
plattformen fiir nigerianisches Filmschaffen auf.

Bis in die frithen Nullerjahre war der [dumota-
Markt auf Lagos Island der zentrale Treffpunkt fiir
Distribution und Finanzierung von Filmen. Auf dem
Alaba-Markt auf dem Festland von Lagos und auf
dem Onitsha-Markt im Stidwesten des Landes mach-
ten sich die Grosshindler breit, die massenhaft Kas-
setten verkauften.
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Mit der Berufslehre zur Marktdominanz

Diese Héndler:innen stammten mehrheitlich aus der
ethnischen Gruppe der Igbo, in der es {iblich ist, eine
Lehre zu absolvieren. Besonders junge Méanner verlas-
sen gleich nach der Sekundarschule ihr Heimatdorf, um
wihrend fiinf Jahren in einem Betrieb einen Beruf zu
erlernen. Nach diesen fiinf Jahren ist es {iblich, dass die
Chefin oder der Chef den Ausgebildeten zu einem Ge-
schift verhilft. So vergrdssern die Igho ihren wirtschaft-
lichen Einfluss. In der VHS-Ara des nigerianischen
Films machte sich diese Vernetzung direkt bemerkbar.

Wie, das zeigte sich 2004 beispiclhaft. Damals
forderten Nollywood-Stars wie Genevieve Nnaji, Ri-
chard Mofe-Damijo und Nkem Owoh mehr Geld fiir
ihre Arbeit. Als das Thema unter Produzent:innen und
Investor:innen besprochen wurde, lag fast die ganze
Entscheidungsmacht bei den Igbo. Das Resultat dieses
Machtkampfes war, dass am Ende insgesamt acht Dar-
steller:innen mit einem faktischen Berufsverbot belegt
wurden. Als Argument wurde angebliches Fehlverhal-
ten der Schauspieler:innen vorgeschoben, in Wahrheit
diirfte es aber um ethnische Zugehorigkeiten und den
Machterhalt der Distributeure gegangen sein. Der Ent-
scheid wurde unter der scherzhaften Bezeichnung «Ver-
bannung der G8» bekannt.

«Ich glaube, dass die angegebenen Griinde und
die Wahrheit zwei verschiedene Dinge waren», sagt die
Schauspielerin und Produzentin Ego Boyo gegeniiber
Filmbulletin. Sie hatte zu der Zeit gerade vom Schauspiel
in die Produktion gewechselt. «<Es ging darum, die Macht
tiber Stars zu behalten, von denen manche glaubten, sie
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wiirden den Produktionsfirmen gehoren.» Ego Boyo
arbeitete zu der Zeit mit Genevieve Nnaji an 30 Days
und hat sich aus dem Konflikt rausgehalten. «Wir hatten
sowieso nichts mit den Vermarktern zu tun.»

Die Schauspieler:innen waren jedoch nicht die
einzigen, die von der Willkiir der Vermarkter:innen be-
troffen waren. Auch unabhéngige Filmemacher:innen
bekamen ihre Macht zu spiiren. «Der Vertrieb der Filme
lag in dieser Zeit komplett in den Handen der Vermark-
ter:innen. Thre Macht war immens. Sie beschridnkten
sich nicht nur auf den Vertrieb, sondern stiegen auch in
die Produktion ein. Damit nahmen sie den eigentlichen
Produzent:innen die Arbeit weg», so Regisseur Ejiro.

30 Days 2021, Uche Agbo

Dieser Wechsel von Vertrieb und Marketing hin zur
Filmproduktion hatte negative Auswirkungen auf die
Branche. Da die Vermarkter:innen weder {iber eine
Ausbildung im Filmemachen noch iiber Erfahrung im
Geschichtenerzihlen verfiigten und sich wenig um
den kiinstlerischen Wert kiimmerten, sank die Quali-
tat der Film ab Mitte der Nullerjahre erheblich. Man
versuchte, Filme so billig wie méglich zu machen, und
konzentrierte sich auf Geschichten mit kommerziel-
lem Potenzial.

Die Piraterie frisst ihre Kinder

In dieser Zeit der Machtdominanz machte jedoch ein
Phidnomen den Vermarkter:innen das Leben schwer:
die Piraterie. Auch die Filmschaffenden litten unter den
Raubkopien, gegen die kein Kraut gewachsen schien.
«Wir haben Aufklarungsgespriche gefiihrt, protestiert
und sind dringten bei der Urheberrechtskommission
auf die Durchsetzung der Gesetze. Egal, was man tat,
es schien, als wiirde der Film trotzdem raubkopiert
werden. Es war ein harter Kampf», erzéhlt Produzentin
Ego Boyo.

Dass die nigerianische Filmindustrie ernsthaft
von der Piraterie bedréngt wurde, ist nicht ohne Ironie.
Denn sie fusste auf demselben Prinzip. Elektronikhénd-
ler:innen wie Zeb Ejiro hatten damit angefangen, leere
VHS-Kassetten zu importieren, um sie mit gestohlenen
ausldndischen Filmen zu bespielen und wieder zu ver-
kaufen. Als Jahre spéter nigerianische Filme ohne Er-
laubnis der Rechteinhaber:innen auf VHS-Bander ko-
piert wurden, ficlen sie demselben Pirateriesystem zum
Opfer, mit dem die Industrie einst gross geworden war.

Ejiro erinnert sich, dass die Filmemacher:innen
ihre Unterschrift auf den Papierumschldgen eines Films
anbringen mussten, egal, wie viele Kopien davon her-
gestellt wurden. So wollte man die Piraterie einddm-
men. Kopien ohne Originalsignatur wiren als Raub-
kopie erkennbar gewesen. Aber bei der Menge an
Kopien war das kaum praktikabel und eine Strafver-
folgung war schwierig. Ejiro rdumt denn auch ein, dass
die Massnahme nur wenig zur Einddmmung der Pira-
terie beitrug.

Das Kino schlagt zuriick

Der Umschwung kam im Jahr 2004, als mit dem Sil-
verbird-Kino in Lagos das erste Multiplex des Landes
erdffnete und damit das Kino nach Nigeria zuriick-
kehrte. Der erste nigerianische Film, der in die Kinos
kam, war das Regiedebiit Through the Glass von Ste-
phanie Okereke-Linus im September 2009. Spiter,
im Oktober desselben Jahres, kam Kunle Afolayans
The Figurine landesweit in die Kinos. Im Gegen-
satz zu Okereke-Linus’ Film, der eine Mischung aus




The Figurine 2009, Sed Nostri Untimus Anis, Prod Potens
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nigerianischen und ausldndischen Darsteller:innen und
Mitarbeiter:innen hatte und in L.A. gedreht wurde,
waren Afolayans Darsteller:innen und Mitarbeiter:in-
nen ausschliesslich Einheimische und der Film wurde
komplett in Nigeria gedreht.

Afolayans Film war auch beim Kinopublikum
erfolgreicher. Wahrend Okereke-Linus’ Film nach drei
Wochen angeblich zehn Millionen Naira (ca. 19000
Franken) einspielte, soll Afolayans The Figurine 30
Millionen Naira (ca. 57 000 Franken) eingespielt haben.
Der Erfolg dieser Filme, insbesondere von The Figurine,
inspirierte andere unabhéngige Filmemacher:innen
dazu, einen dhnlichen Ansatz beim Filmemachen und
Vertrieb zu verfolgen.

Im Gegensatz zu den Straight-to-Video-Filmen,
die tiber die Alaba-ldumota-Kette vertrieben wurden,
mussten die Filme, die in die Kinos kommen sollten,
einen hoheren Produktionswert aufweisen und einen
Standard erfiillen, der fiir die Projektion auf den gros-
sen Leinwanden der Kinos geeignet war. Junge Film-
emacher:innen, von denen einige in Nordamerika aus-
gebildet worden waren oder dort Filmerfahrung
gesammelt hatten, folgten diesem Weg. Ein neues Nol-
lywood war geboren. Zu den bekanntesten Namen
gehéren Mahmood Ali-Balogun, Mildred Okwo und
Chineze Anyaene.

Streaming: Noch ein Wandel
Zu dieser Zeit begannen ausserdem Fernsehsender wie

Africa Magic, Nollywood-Filme auf dem gesamten Kon-
tinent auszustrahlen. 2011 startete ausserdem iROKO
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TV, eine Streaming-Plattform und heute ein wichtiger
Akteur bei der Lizenzierung von Nollywood-Inhalten
fiir ganz Afrika und Teile Europas. Diese neuen Syste-
me untergruben den Markt fiir Videokassetten und
VCDs und lahmten die despotische Macht der Vermark-
ter:innen.

Leider iibernahmen die neuen Filmverleiher:in-
nen die schlechten Gewohnheiten der Vermarkter:in-
nen, und es dauerte nicht lange, bis sich ihre Laster
zeigten. Wie ihre Vorgénger:innen begniigten sie sich
nicht damit, die Multiplex-Kinos zu besitzen und Filme
zu vertreiben, sondern stiegen auch in die Filmproduk-
tion ein. Das Monopol bedeutete, dass sie zu Richter:in-
nen und Geschworenen dariiber wurden, was produ-
ziert wurde und wie und wann es zu sehen war.

Im Dezember 2018 beschuldigte die Nollywood-
Schauspielerin und Filmemacherin Genevieve Nnaji
offentlich FilmOne, ein fithrendes Produktions- und
Vertriebsunternehmen. Der Vorwurf: Die Vertreiber:in-
nen wiirden die Kinoauswertung ihres Films Lionheart
verhindern, weil der Film eine Bedrohung fiir die an-
deren Filme darstelle, in die die Distributeure zu dieser
Zeit des Jahres investiert hatten. In einem offenen Brief,
der sich an die Presse und ihre Fans richtete, schrieb
sie: «FilmOne, einer der grossen Filmverleiher, hat sich
kategorisch geweigert, Lionheart in die Kinos zu brin-
gen, vor allem deshalb, weil sie kein Interesse an dem
Film haben. Sie sind derzeit in eine Reihe von Filmen
investiert, die in den Kinos laufen, und wollen ihr Ver-
mogen um jeden Preis schiitzen.»

Obwohl Silverbird, ein anderer Kinoverleiher,
«zugestimmt hatte, Lionheart exklusiv in seinen Kinos
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zu zeigen», habe FilmOne «die Silverbird-Kinos mit der
Drohung, sie in Zukunft zu boykottieren, dazu ge-
bracht, von unserer Vereinbarung zuriickzutreten»,
erklérte sie weiter.

Andere unabhéngige Filmemacher:innen hatten
in der Vergangenheit dhnliche Beschwerden vorge-
bracht. Das vorherrschende Narrativ war, dass Slap-
stick- Komddien iiber das glitzernde Leben der Reichen
mit einem Ensemble von A-Listen-Schauspieler:innen
und beliebten Instagram-Influencer:innen die profitab-
len Filme waren. Diese Entwicklung begann, nachdem
The Wedding Party fast eine halbe Milliarde Naira, um-
gerechnet knapp eine Million Franken, in den Kinos
eingespielt hatte. Unabhéngige Filmemacher:innen, die
mit anderen Genres experimentierten, beklagten sich
dartiber, dass ihre Filme abgelehnt oder zu ungiinstigen
Zeitpunkten in den Kinos gezeigt wurden.

Netflix mischt auf

Eine Wende in der nigerianischen Filmvertricbhsland-
schaft begann 2015, als der globale Streaming-Gigant
Netflix nigerianische Titel zu lizenzieren begann. Zu
den ersten Filmen, die erworben wurden, geh6ren Kun-
le Afolayans October1und Road to Yesterday, ein Film,
der von Genevieve Nnaji produziert und von Ishaya
Bako inszeniert wurde. 2018 feierte mit Nnajis Regie-
debiit Lionheart der erste nigerianische Film, der von
einer Streamingplattform in Auftrag gegeben wurde,
Premiere auf dem Toronto International Film Festival.
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Zwei Jahre spater kiindigte Netflix seinen offiziellen
Startin Nigeria an und begann mit einer Lizenzierungs-
kampagne, wobei auch Originalfilme in Zusammen-
arbeit mit einigen der bekanntesten Filmemacher:innen
der Branche in Auftrag gegeben wurden.

Fiir unabhéngige Filmschaffende bedeutet die
Présenz von Netflix und anderen Streaminganbietern
wie Amazon Prime und Showmax ein breiteres Publi-
kum fiir ihre Filme und eine gréssere Gewinnspanne
im Vergleich zu den Kinoeinnahmen. Fiir lizenzierte
Inhalte auf Netflix erhalten die Filmemacher:innen etwa
80 Prozent der Gebiihren, wihrend der Rest an die
Anbieter geht. Dies steht in krassem Gegensatz zur
Kinopraxis, bei der Kinos und Verleihfirmen den gross-
ten Teil des Gewinns einstreichen und den Filmema-
cher:innen nur etwa 35 Prozent der Einnahmen ver-
bleiben.

Fithrende Filmschaffende und Studios, die fiir
die Kassenschlager des Landes verantwortlich sind,
sind Partnerschaften mit Netflix und Amazon Prime
eingegangen; von Mo Abudus Ebonylife Studios mit
einem Multi-Titel-Deal mit Netflix bis hin zu Jade Osi-
berus Drei-Jahres-Gesamtvertrag, um TV-Shows und
Filme exklusiv fiir Amazon Prime zu entwickeln. Selbst
weniger prominente Filmemacher:innen, die sich von
den Verleihen und dem Gatekeeping der Kinobetrei-
ber:innen abgeschottet und entfremdet fiihlten, geben
sich damit zufrieden, ihre Titel an die Streaming-An-
bieter zu lizenzieren, anstatt es im Kino zu versuchen,
da die Rentabilitét schlicht besser ist.

Lionheart 2018, Genevieve Nnaji
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Die Geschichte wiederholt sich

Das Viva-Kino und die Mall, in der er es steht, erleben
derzeit ruhige, um nicht zu sagen beunruhigende Zei-
ten. Auch den anderen, im neuen Kinoboom erstellten
Leinwiinden geht es nicht besser. Daran ist nicht nur
die Pandemie schuld. Das Land durchlebt derzeit eine
Wirtschaftskrise mit einer Inflationsrate von alarmie-
renden 20 Prozent. Dies spielt eine Rolle, wenn man
das wachsende Desinteresse des Publikums an den
Filmen in den Kinos betrachtet. Die Kaufkraft schwin-
det, und zwar schnell. Doch wihrend die Kinos um ihre
Existenz bangen, orientiert sich die nigeranische Film-
industrie in rasantem Tempo um.

Die von «Inside Nollywood» analysierten Daten
zeichnen ein deutliches Bild. Im ersten Halbjahr 2022
lag der Marktanteil von Nollywood-Filmen in den nige-
rianischen Kinos bei 26 Prozent, gegeniiber 39 Prozent
im ersten Halbjahr 202 1. Von den knapp 1.5 Millionen
Eintrittskarten, die im ersten Halbjahr 2022 verkauft
wurden, entfielen nur etwa 520 000 auf Nollywood-Fil-
me. Das ist ein rekordverddchtiger Riickgang von 46
Prozent gegeniiber dem Vorjahr.

«Unsere Kinokultur liegt im Sterben. Zum einen
haben wir uns einfach geweigert, das System zu erneu-
ern, und zum anderen haben wir den Zuschauer:innen
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in neun von zehn Fillen keinen Gegenwert fiir ihr Geld
geboten», erkldrte Anita Eboigbe, Filmjournalistin und
Mitbegriinderin von «Inside Nollywood», gegeniiber
Filmbulletin und beklagt die Qualitét der Filme in den
Kinos und die Haltung der Kinobetreiber:innen, die,
anstatt ihren Marktanteil zu erhohen, die Preise fiir
Eintrittskarten verdoppelt haben. Kinokarten kosten
heute bis zu 5000 Naira, was mehr als 15 Prozent des
Mindestlohns fiir einen Monat entspricht. Das Kino-
erlebnis ist fiir das Nollywood-Publikum zu einem Lu-
xus geworden.

Die Geschichte scheint sich zu wiederholen. Ge-
nau wie in den Achtzigerjahren, als die wirtschaftliche
Not die Kinos zur Schliessung zwang und die Filmema-
cher:innen das Zelluloid aufgaben, macht man mit dem
Streaming aus der Not eine Tugend. Wenn die Betrei-
ber:innen und Verleihfilmen nicht umdenken und prak-
tikable L&sungen finden, die sowohl das Publikum als
auch die Filmschaffenden fiir ihre Zeit, Ressourcen und
Investitionen belohnen, deutet alles auf ein baldiges
Ende der Nollywood-Kinokultur hin.

Doch was die Geschichte ebenso zeigt, ist das
kreative Potential der nigerianischen Filmindustrie.
Und diese hat sich ldngst einen fixen Platz beim ein-
heimischen Publikum, aber auch im afrikanischen und
globalen Ausland erarbeitet. ]
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Die anhaltende
An2|ehungskraft

TEXT Wilfred Okiche

Seit mehr als 20 Jahren mischt der nigerianische Star
in der Filmbranche mit. Gross geworden mit
dem Videoboom, hat sie als Schauspielerin und Pro-
duzentin eine beeindruckenden Karriere in einer
wechselhaften Branche hingelegt.
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Es ist schwer, sich an einen Moment zu erinnern, in
dem Rita Dominic nicht ein Star war.

Als eine der bekanntesten nigerianischen Person-
lichkeiten hat sie die Zeiten tiberdauert, hat eine Stirke
um die andere entwickelt und verschiedene, bewegte
Epochen der nigerianischen Filmindustrie geprégt. Ihre
Hochzeit mit dem Geschéiftsmann Fidelis Anosike im
Jahr 2022 war ein Ereignis der Superlative. Dominics
Star-Status reichte aus, um sie zum gesellschaftlichen
Ereignis des Jahres zu machen, obwohl sie nicht einmal
in Lagos, dem Zentrum der nigerianischen Partyszene,
stattfand. Die mit Stars besetzte Veranstaltung war {iber
Monate das Gespriachsthema in den sozialen Medien
und erinnerte - fiir den Fall, dass es jemand vergessen
hitte - an Dominics immense Ber{ihmtheit.

Dominic freut sich iiber den Ruhm und all die
Segnungen, die ihr zuteilgeworden sind, aber in einer
Karriere, die sich tiber zwei Jahrzehnte erstreckt, moch-
te sie vor allem fiir ihre Arbeit bekannt sein. Sie hat sich
bemiiht, eine Karriere aufzubauen, auf die sie stolz sein
kann, und sucht nach Arbeiten, die sie herausfordern.

In diesem Jahr ist Dominic zum Beispiel in The
Trade zu sehen, einem diisteren Krimi, der auf der
wahren Geschichte eines Entfiihrers basiert, der einst
die Elite des Landes terrorisierte, bevor er von den
Strafverfolgungsbehorden zur Strecke gebracht wurde.
In einer Nebenrolle als eines der Opfer schaltet Domi-
nic einen Teil ihrer berithmten Starpower im Dienste
der Figur ab und beweist, dass sie eine Teamplayerin
sein kann, wenn es notig ist. Bei der Auswahl von Pro-
jekten, so Dominic gegeniiber Filmbulletin, kommt es
ihr vor allem auf die Qualitdt des Materials und die
beteiligten Talente an und nicht darauf, wer die Haupt-
rolle bekommt. Sie sagt: «Ich mag Rollen, die mir Angst
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machen. Ich mag es, Dinge zu tun, die ich noch nie
zuvor getan habe. Ich glaube, das ist es, wonach jede:r
Schauspieler:in Ausschau hélt: Gelegenheiten, seine
Stdrken zu testen.»

Dominic hatte die Gelegenheit, genau das in La
femme Anjola zu tun, dem Thriller, den sie sowohl als
Hauptdarstellerin als auch als Produzentin - iiber die
Produktionsfirma, die sie gemeinsam mit der Regisseu-
rin des Films, Mildred Okwo, leitet - produziert hat.
Lafemme Anjola, der 2021 in die Kinos kam und jetzt
auf Amazon Prime Video gestreamt werden kann, zeigt
eine weitere Facette von Dominics Talent. Sie spielt die
klassische Femme fatale, die sich an dhnlichen Rollen
von Hollywood-Schauspielerinnen wie Ava Gardener
und Barbara Stanwyck in den Neo-Noir-Filmen der
damaligen Zeit orientiert.

Daniel Okechukwu, ein Filmjournalist, der die
Plattform «Inside Nollywood» betreibt, meint dazu: «Ich
halte sie fiir die beste oder zumindest die interessantes-
te Schauspielerin ihrer Generation. Und diese Genera-
tion hat ziemlich viele Talente hervorgebracht. Aber
was das Gesamtwerk angeht, ist niemand so abenteuer-
lustig oder bereit wie sie, ihr kuratiertes Image abzu-
legen, um tief nach der Wahrheit einer Figur zu suchen.»

Television Eyes

Dominic wurde 1975 als jlingstes von vier Kindern
eines Vaters, der Arzt war, und einer Mutter, die als
Krankenschwester arbeitete, geboren. Sie weiss, dass
es ein Klischee ist, aber sie besteht darauf, dass sie
schon als Kleinkind stédndig vor dem Fernseher sass,
was ihr den Spitznamen «Television Eyes» einbrachte.
Dominic war so fasziniert von bewegten Bildern, dass

La femme Anjola 2021, Mildred Okwo
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«Es ging um die Arbeit,
nicht um Partys
oder rote Teppiche.»

sie alles, was auf dem Bildschirm zu sehen war, begierig
verschlang, ob sie es nun verstand oder nicht. Im Alter
von fiinf Jahren begann sie, in Schultheaterstiicken
mitzuwirken, und in der Sekundarschule war sie Auf-
seherin {iber jlingere Schiiler:innen. Ausserdem hatte
sie Fiihrungsrollen in den Theater- und Presseclubs der
Schule inne.

Dominic wurde mitten in einem nationalen Wirt-
schaftsaufschwung geboren, der durch massive Staats-
einnahmen aus dem Verkauf von Rohol angekurbelt
wurde. Dieser Olreichtum ermoglichte es, die Filmin-
dustrie zu unterstiitzen, in der Filmemacher wie Ola
Balogun und Wale Adenuga zu Bertihmtheit gelangten.
Dieser Boom war nur von kurzer Dauer, denn der da-
rauffolgende Absturz brachte eine Rezession mit sich,
die die Kinoindustrie praktisch zunichte machte. Aus
diesem Grund kam Dominics filmisches Erwachen wie
bei vielen anderen ihrer Generation iiber das Fernse-
hen, das die einzige Moglichkeit war, an lokale und
internationale Inhalte heranzukommen.

Die nigerianische Filmindustrie - oder Nolly-
wood, wie sie heute genannt wird - wurde 1992 mit
dem Film Living in Bondage von Chris Obi Rapu aus
der Taufe gehoben, einem in Igbo-Sprache gedrehten
Drama iiber einen Mann, der verzweifelt genug ist, das
Leben seiner Frau gegen Reichtum einzutauschen.
Livingin Bondage traf auf ein Publikum, das nach einer

Abbildung seiner selbst auf dem Bildschirm lechzte,
und wurde ein Riesenerfolg. Mindestens eine Million
bestétigte Kopien wurden verkauft. Dominic erinnert
sich: «Ich sah mir Living in Bondage mit Ehrfurcht an
und fiihlte mich gesehen, auch wenn es mich zu Tode
erschreckte.»

Die vielleicht wichtigste Auswirkung des Erfolgs
von Living in Bondage war der Umbruch in der Branche.
Da die Technologie - aus Asien importierte VHS-Kas-
setten - zugénglich war, konsumierte das Publikum die
darauffolgende Welle von Filmen. Die Qualitét der
Filme mag mangelhaft gewesen sein, aber die Geschich-
ten, die sie erzihlten, waren einfache, nachvollziehba-
re Stories von Gut und Bose, in denen die Moral iiber
die Dekadenz triumphiert.

Dominic {iberraschte niemanden, als sie sich
entschied, an der Universitidt Theaterwissenschaften
zu studieren. Es stand nicht zur Debatte, und ihre Eltern
unterstiitzten ihre Entscheidung. Sie sagt, die Schule
habe sie in erster Linie auf die Schauspielerei auf der
Biithne vorbereitet, da der Film zu dieser Zeit noch ein
Novum war. Als Studentin sah sie 1999 Andy Amene-
chis erfolgreiches Kostiimdrama «Igodo» und wurde
inspiriert, eine Karriere beim Film in Betracht zu zie-
hen. «Ich hatte das Gefiihl, dass <Igodo> die Messlatte
sehr hoch gelegt hat. Das hat mich dazu gebracht, den
ndchsten Schritt zu tun. Ich hatte damals gehofft, in die
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Branche einsteigen zu kdnnen, aber die Dinge befanden
sich noch in einem sehr frithen Stadium mit wenig
Struktur. Wir waren noch nicht einmal bei dem Begriff
Nollywood angekommen.»

Nach ihrem Abschluss zog Dominic nach Lagos,
um niher am Geschehen zu sein. Sie lernte Basorge
Tariah Jr. kennen, ebenfalls ein Absolvent ihres Studien-
gangs, der ihr 1999 eine Nebenrolle in seiner neuen
Komddie My Guy anbot. Der Produzent des Films war
mit ihrer Arbeit zufrieden und lud sie ein, in seinem
ndchsten Projekt mitzuwirken. Damit war der Start-
schuss fiir ihre berufliche Laufbahn gefallen. Doch auch
nach zwei Jahrzehnten besteht Dominic darauf, dass
jedes neue Projekt eine eigene Erfahrung sei: «Wenn
ich zum ersten Mal auf ein Set gehe, bin ich sehr dngst-
lich. Aber wie man im Theater sagt: Angst ist gut.»

Dominics rasanter Aufstieg von der Nebendar-
stellerin zur Hauptdarstellerin war nur durch die Unter-
stiitzung einer Reihe von Produzent:innen, Vermark-
ter:innen und Kolleg:innen mdéglich, die sie bei
Hunderten von Titeln, in denen sie mitspielte, unter-
stiitzten. Irgendwann um 2001 herum erlitt Dominic
jedoch einen Karriereknick, als die Angebote ausblie-
ben. Dies fiel auch in die Zeit, als sie ihre Mutter verlor.
Sie nahm sich eine Auszeit und reiste zu ihren Ge-
schwistern nach London.

Nollywoods goldene Jahre

Es war eine andere Branche, in die Dominic fast zwei
Jahre spiter zuriickkehrte. Es gab noch mehr Filme,
mehr Geld und einen stetigen Zustrom neuer Akteure.
Qualitdt hatte nicht unbedingt Prioritét, und die Be-
tonung des Produktionsvolumens fiihrte zu schnellen
Durchlaufzeiten.

Urspriinglich wollte Dominic nur das Terrain
sondieren, bevor sie in ihr Leben in London zuriick-
kehrte, doch das Schicksal hatte andere Plane. Eine
Kollegin, Genevieve Nnaji, machte sie mit einem ein-
flussreichen Produzenten bekannt, der sie wiederum
davon tiberzeugte, zu bleiben und die Vorteile der
schnell wachsenden Branche zu nutzen, die es schon
bald mit Hollywood und Bollywood aufnehmen sollte.

Nollywoods Talente der zweiten Generation,
darunter Dominic, Nnaji, Jim Iyke und Omotola Jalade-
Ekeinde, waren einige der grossten Nutzniesser:innen
dieses neuen Booms; sie wurden zu bekannten Namen
und Gesichtern. Die ndchsten Jahre waren die produk-
tivsten in Dominics Karriere. Sie verbrachte viel Zeit
damit, zwischen Lagos und dem anderen Produktions-
zentrum in Enugu in der Stidostregion hin- und herzu-
wechseln. Diese Zeit beschreibt Dominic als «Nolly-
woods goldene Jahre».

Die Branche war auf dem Hohepunkt ihrer Popu-
laritat, und die Filmvermarkter:innen entwickelten eine
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effiziente Vertriebsstruktur, die selbst in die entlegens-
ten Gebiete vordrang. «Ich weiss nicht, ob wir jemals
in der Lage sein werden, die Hohepunkte dieser Ara
zuwiederholen.» Dominic erinnert sich gerne an diese
Zeit zuriick. «Wir haben hart gearbeitet und hatten
kaum Zeit fiir soziale Aktivitdten. Es ging um die Arbeit,
nicht um Partys oder rote Teppiche. So sind wir erzogen
worden. Die strenge Arbeitsmoral hat uns geprégt, und
wir waren in diesem Sinne diszipliniert. Selbst als wir
anfingen, Geld zu verdienen, hatten wir keine Zeit,
es zu geniessen.»

Geplatzte Blase

Mildred Okwo, die zusammen mit Dominic die gemein-
same Produktionsfirma The Audrey Silva Company
leitet und bei drei Spielfilmen von Dominic Regie ge-
fihrt hat, bemerkt dazu: «Was Rita und ihre Genera-
tion in dieser Zeit geleistet haben, ist einmalig. Nicht
einmal die indische Industrie war so produktiv. Sie
spielten verschiedenste Charaktere nacheinander, mit
wenig oder gar keinen Pausen dazwischen, und lernten
200 Seiten Text in kiirzester Zeit. Ich glaube, das ist
der Grund, warum Rita noch heute alles aufsaugt, zu-
hort und Dinge so schnell aufzunehmen vermag.»
Doch hinter den Kulissen spielte sich noch etwas
anderes ab. Wihrend die Schauspieler:innen Ruhm und
Reichtum genossen, waren die Vermarkter:innen zum
méchtigsten Glied in der Kette der Filmproduktion ge-
worden. Sie kontrollierten jeden Aspekt des Geschifts,
von kreativen Entscheidungen bis hin zum Vertrieb,

und entschieden anhand von Daten - oder ihrem Bauch-
gefiihl - dariiber, welche Talente rentabel waren.
Dominic erinnert sich: «Einige von ihnen, die eigentlich
nichts mit der Regie von Filmen zu tun hatten, began-
nen, Filme zu drehen. Sie hatten unglaublich viel Macht
und tibten die totale Kontrolle aus. Ihr Wort war Gesetz,
und sie konnten tiber jede Karriere entscheiden.»

Im Jahr 2004 entkam Dominic nur knapp einem
Berufsverbot, das von den Vermarktern gegen acht der
damals bestverdienenden Stars verhdngt wurde. Es war
eine libertriebene Machtdemonstration der Vermark-
ter:innen, um die Schauspieler:innen zu bestrafen, die
begonnen hatten, die Anerkennung ihres Werts einzu-
fordern. Es war auch eine Panikreaktion auf ein viel
grosseres Problem: Die Umstellung von VHS auf DVD
fithrte zu einer starken Zunahme von Raubkopien, die
die Gewinne massiv schmélerten. So begann der lang-
same, aber endgiiltige Tod des Videomodells. Und das
Ende des sogenannten goldenen Zeitalters.

Dominic ihrerseits hat diesen Wandel voraus-
gesehen und Massnahmen ergriffen, um mit der Zeit
zu gehen. Sie engagierte Okwo, eine ausgebildete An-
wailtin, um ihre Angelegenheiten zu regeln. Ein Schritt,
der bei den Vermarkter:innen, die direkten Zugang zu
den Talenten gewohnt waren, nicht gut ankam. Beide
Frauen wurden als schwierig abgestempelt, aber
Dominic war entschlossen: «Ich kam an einen Punkt,
an dem ich das Gefiihl hatte, dass ich mehr brauchte.
Ich brauchte die Hilfe von Fachleuten um mich herum,
und so kam Mildred ins Spiel. Sie verfiigte tiber eine
Fiille von Kenntnissen, und wir begannen damit, mir
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dabei zu helfen, mich als Geschéftsfrau weiterzuent-
wickeln. Ich glaube, das gefiel den Vermarkter:innen
nicht, und so wurde auch ich stillschweigend verbannt.»

Durch die nationale Riickkehr zur Demokratie
und die anschliessende Umarmung des Kapitalismus
begannen die Kinos nach einer fast zwei Jahrzehnte
wihrenden Pause ein Comeback, und erneut waren die
Filmemacher:innen gezwungen, sich anzupassen. Der
Ubergang von den Videos zum Kino war hart, und
viele Schauspieler:innen blieben auf der Strecke. Auch
Dominics Karriere drohte zu versanden. Als sie keine
hochwertigen Drehbiicher mehr bekam, begannen sie
und Okwo, ihr eigenes Material zu entwickeln.

Ihr erster Spielfilm, The Meeting (2012), eine
bissige politische Satire {iber die Dysfunktion der Re-
gierung, bei der Okwo Regie fithrte, war ein Hit, in dem
Dominic als miirrische Empfangsdame gegen ihren
Typus anspielte. Fiir Dominic war es ausserdem eine
Kinopremiere. «Es war Neuland fiir uns, denn wir
konnten in Echtzeit beobachten, wie die Nigerianer:in-
nen auf Filme reagieren. Das war ich aus der Video-Ara
nicht gewohnt.»

The Meeting bescherte Dominic einige der besten
Kritiken ihrer Karriere. Die Branche hatte sich einmal
mehr gewandelt, und sie war immer noch ganz vorne
mit dabei. Okwo fiigt hinzu: «Rita wollte zwischen
romantischen und dramatischen Rollen gleichermassen
wechseln, und ich glaube, das war ihr wichtiger, als ein
Filmstar zu sein. Sie liebt die Arbeit, und es gibt viele
Leute in dieser Branche, die die Arbeit nicht lieben. Fiir
die ist es nur ein Mittel, um irgendwohin zu kommen.»

Die Branche befindet sich derzeit mit dem Auf-
kommen des Streaming in einem weiteren Wandel. Was

dies fiir das Kinomodell bedeutet, ist noch unklar. Aber
Dominic wird auch dort vorne mitspielen. Mit ihrer
Produktionsfirma richtet sie sich mit Filmprojekten
sowohl an Streaminganbieter als auch an Kinostudios.

Kinos mdgen als prestigetrachtig gelten, aber mit
nur 275 Leinwénden, die eine Bevdlkerung von etwa
200 Millionen Menschen versorgen, hat dieses Modell
nicht annidhernd die Effizienz des Videozeitalters er-
reicht. Aus diesem Grund ist die Branche zurzeit zer-
splittert, mit verschiedenen Akteuren, die in ihren eige-
nen Silos arbeiten - im Kino, Video, Streaming und
im Fernsehen.

Neue Stars haben es in diesem Umfeld schwerer
als zur Zeit, als VHS das ganze Land bediente. Auch
wenn das Starsystem immer noch funktioniert, ist es
schwieriger geworden, nachwachsende Generationen
von Filmstars zu finden, die den Mainstream anspre-
chen und die Zugkraft von Dominic und ihren Kol-
leg:innen besitzen. Dominic weiss, dass sie das Gliick
hatte, zur richtigen Zeit am richtigen Ort zu sein, aber
das erkldrt doch nicht ihre beispiellose Karriere. Vor
allem war sie konsequent, strategisch und bereit, sich
weiterzuentwickeln und anzupassen. Andere genossen
vielleicht den kurzen Ruhm, aber Rita Dominic
hat deutlich gemacht, dass sie zum Film kam, um
zu bleiben. ]

The Meeting 2012, Mildred Okwo
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1926
Palaver von Geoffrey Barkas ist der erste in Nigeria

gedrehte Spielfilm ung handelt vom Konflikt
zwischen einem britischeg

nischen Zinnminen
fihrt. Das nigerianis

izier und einem nigeria-
er zu einem Krieg
«Pulse» beschreibt

ra SylstlSCh und aus-
schliesslich auf ein Westllches Publlkum abzielend.

1930 .

Filme werden von der britischen Besatzungsmacht
zu Propagandazwecken eingesetzt. Westliche
Brauche und Sitten werden durch mobile Kino-Vans
im Land vermittelt. Es werden hauptsachlich
britische Produktion gezeigt.

1937
Die Kolonialregierung in Nigeria richtet eine Zensur-
behdrde ein, die sich um Einrichtung und
Betrieb von Kinos kiimmert. Nigerianische Inhalte
gibt es kaum.

1240
Grosse Kinos und Kinoketten werden in Nigeria
errichtet, das Programm ist hauptséchlich westlich

1957 .
Sam Zebba dreht Fincho, den ersten nigerianischen
Farbf;lm,auf Zelluloid. Der Film h: ndelt vom

1960 .
‘ thena erlangt die vollstandige Unabhanglgkelt
. von Grossbritannien.

1966 .
letatur unter Yakubu Gowon. Damit beginnt eine
. langjahrlge Mllttarherrschaft wobei immer
‘wieder neu geputscht wird. 1967-1970 wiitet der
. ~ Blirgerkrieg um Biafra.

1970
Dle Nigerian Television Authority (NTA) wachst
- zur grossten Fernsehstation Westafrikas.
Die NTA wird vom Staat finanziert und gewahr-
.~ leistet kinematographische Ausbildung
. und Arbeitsstellen.

__ 1972
Der Staat erlasst aus Sorge Uber die Flut aus-
landischer Kultur in Nigeria das Indigenisie-
rungsdekret, das die Ubertragung von
insgesamt 300 Kinos von ihren auslandischen
E:gentumer-mnen an Nigerianer:innen verlangt.

1975
Der Olboom lasst die Mittelschicht in Nigeria
wachsen, immer mehr Haushalte haben
: einen Fernseher.

1979
Griindung der Nigerian Film Corporation (NFC).
Die NFC férdert die nigerianische Filmindustrie
und bietet Finanzierungs- und Produk-
tionsunterstiitzung. Filme werden hauptséachlich
in Yoruba und anderen nigerianischen
Sprachen gedreht, Englisch oder andere Fremd-
~ sprachen werden nicht mehr verwendet.

1980

kassettenrekorder (VCR) wérden zZu einem
behebten Medium und smd in ngerla S
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i1991-2010

Home:*
Video-
. Ara

1921
Die NTA gerét in eine finanzielle Krise, was spartenweit
Kiindigungen ausldst. Die internen Produktionen
werden gestoppt. Viele professionelle Filmschaffende
verlieren ihren Arbeitsplatz.

1992
Kenneth Nnebue schreibt und produziert Living
in Bondage, bei dem Christ Obi Rapu Regie
flhrt. Der Film wird direkt auf VHS produziert und
wir ein gigantischer Erfolg. Er markiert den
Beginn des modernen Nollywood und den Durch-
bruch des Direct-to-Video-Vertriebsmodells.

1994
Glamour Girls, gedreht von Chika Onukwufor,
ist ein nigerianischer Film auf Englisch. Er erhalt
internationale Bekanntheit und wird nicht nur
vom lokalen nigerianischen Publikum konsumiert.
Der Film 6ffnet die Tiiren fiir eine internationale
Etablierung des nigerianischen Films.

_ 1999
. General Ol usegun Obasanjo wird zum Prasident von
_Nigeria. Er beendet eine langjarige Militarherr-
schaft.und leitet die Riickkehr zur Demokratie ein.
Nigeria kehrt aus der internationalen Isolation zurtick.

2002
Der Begriff «<Nollywood» wird erstmals vom
Journalisten Norimitsu Onishi in der «New York
Times» verwendet.

2010
Die Veréffentlichung von Nollywood-Filmen auf
Youtube ermdglicht weltweite Verbreitung
und fordert die internatienale Anerkennung der
nigerianischen Filmindustrie.

INIgERany

2011
Der Streamingdienst iIROKO TV wird lanciert, als
eine der ersten Plattformen Afrikas, die sich
dem nigerianischen Film widmet. Die Verkntipfung
_ zur Diaspora wird intensiviert. '

2014 | »
Nollywood wird zur zweitgrossten Filmindustrie
der Welt, gemessen an der Zahl det jahrlich
produzierten Filme. Sie tragt erheblich zum Wirt-
schaftswachstum Nigerias bei.

_ 2016 ,
The Wedding Party von Kemi Adetiba ist
' ein grosser internationaler Erfolg und
tiberzeugt auch ein westliches Publikum.

2018
Mit Lionheart von Genevieve Nnaji wird der
erste nigerianische Film im Auftrag von Netflix
Original produziert.

2020
Nollywood-Filme werden vermehrt iiber Streaming-
plattformen verfligbar, was zu einem breiteren
internationalen Publikum und einer starkeren Ver-
' marktung fiihrt.

TEXT Mel Giese Pérez
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schafft eine
Verbindung zur

Heimat»

INTERVIEW Selina Hangartner

Jonathan Haynes, Professor an der LIU in New York
und Experte des westafrikanischen und nigeria-
nischen Kinos, diskutiert mit uns tber eine Welt, von
der aus gespannt nach Nollywood geschaut wird.

r8 Ab 2004 sind vermehrt nigerianische Filmema-

JH

cher:innen zur Berlinale geladen worden. Markiert
dieses Jahr einen Umbruch in der internationalen
Wahrnehmung Nollywoods?

Ja, so in etwa. Aber eigentlich war die kulturelle
Etablierung ein langwieriger Prozess. Auch in Ni-
geria selbst: Dort war das Establishment zundchst
nicht besonders begeistert von den Nollywood-
Filmen. Auch jene Filmemacher:innen, die respek-
tablere Filme auf Zelluloid drehten, wollten mit
den billigeren Videoproduktionen nicht viel zu tun
haben. Tunde Kelani etwa, der einer der wenigen
nigerianischen Filmemacher war, die zu Festivals
eingeladen wurden, bestand sogar regelrecht dar-
auf, dass er nicht zu Nollywood gehore.

Fiir das ausldndische Publikum war Nollywood,
das sehr fest in nigerianischer Kultur und ihren
Traditionen fusst, dann ohnehin recht seltsam.
Auch technisch waren diese Filme anders; mit
alten Kameras auf Video gedreht, sahen sie optisch
nicht {iberzeugend aus. Darum dachten etablierte

FB
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Filmfestivals also fiir lange Zeit gar nicht daran,
diese Filme zu programmieren, die ihren Stan-
dards nicht zu entsprechen schienen.

Und nun hat sich die Haltung gedindert?

Etwa ab 2010 wurde der Begriff «New Nollywood»
populir, der einen qualitativen Wandel innerhalb
Nigerias Filmproduktion markierte. Das hatte in
erster Linie aber mehr mit dem nationalen als mit
dem internationalen Publikum zu tun: In Nigeria
wurden ab dann namlich wieder grossere Multi-
plex-Kinos gebaut, die mit hochwertigen Filmen
bespielt werden sollten. Die Produktionen von
Kunle Afolayan konnte man zu diesen neuen Kino-
produktionen z#hlen. Diese Filme waren dann
auch jene, die sich fiir den internationalen Markt
qualifizierten. Festivals und Programmierer:innen
wurden auf Nollywood aufmerksam. Um 2013 ka-
men Nollywood-Filme auch im Streaming an, das
war eine regelrechte Explosion, und daraufhin
konnte man in der ganzen Welt Nollywood sehen.
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B Ab wann wurde an den Universititen tiber Nolly-
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wood diskutiert?

Als ich anfing, gab es wenig Forschung dazu. Selbst
Akademiker:innen aus Nigeria waren kaum inter-
essiert an Nollywood, weil es iiber lange Zeit kein
respektabler Teil ihrer Kultur war. Das hat mir er-
laubt, damals in den Neunzigerjahren regelrecht
zu den Pionier:innen in diesem Feld zu gehdren,
mit wenig Konkurrenz. 1995 publizierte ich einen
ersten Sammelband zum Thema, gefillt mit den
Beitrdgen jener wenigen Expert:innen, die es da-
mals gab. Interessanterweise gehérte Nollywood
auch zu den Filmkulturen, die zunédchst nicht von
Kulturkritiker:innen, sondern von Anthropolog:in-
nen aufgearbeitet wurden.

Ab da legte das Feld schnell zu, bald haben auch
viele nigerianische Forscher:innen dazu bei-
getragen. Es waren jene, die vielleicht zunichst

Theater studierten, um sich dann doch dem Film
zuzuwenden. Viele von ihnen nahmen aus dem
Exil am Diskurs teil: In Nigeria gibt’s seit 1985
einen beachtlichen brain drain, in dem eine grosse
Zahl junger Leute, auch junge Akademiker:innen,
das Land verliessen, dann aber von anderen
Universitdten aus zur nigerianischen Kultur und zu
Nollywood arbeiteten.

Denken Sie, dass dieser Zuwachs an internationa-
lem Interesse und Anerkennung fiir Nollywood ein
Segen oder ein Fluch fiir die nationale Film-
industrie ist?

Wabhrscheinlich ist es eine Mischung von beidem.
Im internationalen Kontext ist nun einmal alles
der Logik des Kapitalismus unterworfen. Von den
Deals fliessen bei weitem nicht alle Umsétze zu-
riick. Aber das Problem, dass die Filmemacher:in-
nen zu wenig an ihren Werken verdienen, existier-
te auch davor schon. Denn die nigerianische

FB
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Filmindustrie war schon seit ldingerem so organi-
siert, dass jene, die den Vertrieb und die Promoti-
on bewerkstelligen, mehr an den Titeln verdienen
als die Kiinstler:innen selbst, fiir die es selten
Tantiemen gibt. In der nigerianischen Filmindust-
rie verkauft man den Titel und alle Rechte daran,
sofort. Auch, weil alle Formen der Erfolgs-
beteiligungen ein riskantes Geschéft fiir die Film-
emacher:innen wiren. Eine feste Summe direkt auf
die Hand ist sinnvoller. Darum sind die nigeriani-
schen Zeitungen voll mit Beitrdgen {iber gealterte
Filmschaffende, die mittlerweile verarmt sind und
nichts mehr an ihren vergangenen Erfolgen verdie-
nen koénnen.

Jene Ressourcen aber, die dank der gesteigerten
internationalen Anerkennung nun doch nach
Nigeria fliessen, helfen der dortigen Filmindustrie,
oder zumindest einem Teil davon. Das ist also

doch auch positiv. Auch dass das internationale
Image Nigerias sich nun gewandelt hat, empfinden
sicher viele als Fortschritt. Davor war man cher
beschdmt, dass Filme, in denen Hexerei und Aber-
glaube oft eine grosse Rolle spielten, das Bild Ni-
gerias pragen sollen. Nun auch im Ausland eine
Anerkennung fiir die eigene Filmkultur zu erhal-
ten, ist gut.

Wohl auch wegen dieses internationalen Publikums,
das via Netflix und Amazon gerade Nollywood ent-
deckt, wird fast nur noch Englisch gesprochen, die
zahlreichen lokalen Sprachen gehen unter. Ist das
Ihrer Meinung nach ein Verlust?

Naja, nichts entwickelt sich linear. Und die Pro-
duktionen in lokalen Sprachen werden auch nicht
einfach spurlos verschwinden. Es gab ausserdem
schon vor dieser Popularitdtswelle immer wieder
Momente, in denen man befiirchtete, dass dem
Kino Sprachen wie Hausa oder Igho verloren

Gangs of Lagos 2023, jadesola Osiberu
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gehen, weil mehr Englisch gesprochen werde. Dass
Nollywood vermehrt international rezipiert wird,
erscheint mir also nur ein kleiner Faktor in dieser
Entwicklung zu sein.

Auch, da der Sprachgebrauch im Film im Gleich-
schritt mit Dynamiken einhergeht, die in Nigeria
auch jenseits des Kinos stattfinden. Junge Men-
schen und Stédter:innen sprechen ohnehin ver-
mehrt Englisch, auch im Alltag, es ist vielerorts die
Lingua franca. Fiir Nigerianer:innen ist es nicht
ungewdhnlich, vier Sprachen zu sprechen, und
Englisch ist eine davon.

Die englischsprachigen Produktionen gehen selbst
iibrigens sehr spannend mit diesem komple-
xen Thema um. In ihnen erlebt man eine Menge
an sogenanntem code switching, dem Wechseln
zwischen verschiedenen Sprachen und Modi
der Kommunikation. Das ist mir nun auch in

Gangs of Lagos aufgefallen, einer brandneuen
Amazon-Produktion.

Was mich aber noch mehr an ihr faszinierte, war
ihr Umgang mit den Untertiteln. Jahrelang ging das
so: Sobald eine Person afrikanischer Herkunft re-
dete, gab es Untertitel, selbst wenn sie mit bestem
Oxford-Englisch sprach. Aber in Gangs of Lagos ist
das nicht mehr so, das Englisch der Figuren ist
nicht untertitelt. Erst wenn sie zu Pigdin oder einer
anderen Sprache wechseln, erscheinen die Unter-
titel. Das ist grossartig.

Der Begriff «Nollywood» ist ausserhalb von Nigeria
entstanden, ist es trotzdem ein akzeptierter Begriff?
Ein Kritiker der «New York Times» erfand ihn, und
er fasste schnell Fuss. Und klar, man darf kritisch
sein - der Begriff trigt das Moment der Imitation
in sich, als wiirde man nun den Weissen Mann
nachahmen wollen. Damals, als der Begriff an Popu-
laritdt gewann, verfasste ich einen Zeitungsartikel

zu ihm, in dem ich schrieb, dass es wohl ein dum-
mer Name sei, aber dass wir auch akzeptieren miis-
sen, dass er nun hier ist. Positiv gedeutet, driickt
«Nollywood» ja auch den akzeptablen Wunsch aus,
auf einer Ebene mit Hollywood oder Bollywood
wahrgenommen zu werden. Es war auch ange-
nehm, nicht mehr sagen zu miissen, dass man zum
nigerianischen Film, in dem mehrheitlich Englisch
gesprochen und der hauptséchlich auf Video ver-
offentlicht wird, forsche. Plotzlich gab es dieses
eine Wort.

Und es wurde zum regelrechten Label, was ja auch
einen Vorteil hat, wenn es um Marketing und Wie-
dererkennung geht. Um als Beispiel nochmals den
Filmemacher Tunde Kelani zu nehmen: Der wollte
ja zunéchst nicht mit Nollywood identifiziert wer-
den. Dann kam eine Phase, in der er sagte, er sei
das andere Nollywood, das New Nollywood, und

mittlerweile identifiziert er sich mit dem Begriff.
Nun ist auch er, ganz offen, Teil von Nollywood.

Ubrigens gibt es iiber die Rezeption von Nolly-
wood jenseits des Landes auch diesen interessan-
ten Fakt: Niemand weiss, wie viele Filme dort tat-
séchlich gedreht werden, aber es wird wild mit
Zahlen spekuliert. Eine Gesellschaft in Kanada, die
nigerianische Filme dort in den Umlauf bringt, pu-
blizierte einmal eine immens hohe Zahl an Titeln.
Die wurde dann mit dem offiziellen Output ande-
rer Filmnationen verglichen, und das wurde dahin-
gehend gedeutet, dass Nollywood global die zweit-
grosste sei. Doch die Zahlen zu vergleichen, ist
etwas unsinnig, denn in anderen Landern werden
ja oft nur jene Produktionen gezéhlt, deren Pro-
duktionskosten liber einem Mindestbetrag liegen.
Bei Nollywood wurde das Mass anders angesetzt.
Nigeria hat bestimmt eine grosse Filmproduktion,
aber das haben auch China, Japan, Indien oder In-
donesien. Dass sie die zweitgrosste haben sollen,
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ist wohl eher ein Mythos. Und trotzdem wird die
Zahl fast tiberall zitiert.

Wo werden nigerianische Filme denn jenseits von
Nigeria rezipiert?

Nollywood ist in erster Linie ein Kino, das eine
Weltregion dominiert. Uberall siidlich der Sahara
erfreuen sich die Filme einer grossen Popularitit;
fast so, wie mexikanisches Fernsehen in Siidame-
rika gerne geschaut wird oder Bollywood-Kino in
Stidasien. Es ist interessant, dass wir immer das
Gefiihl haben, Hollywood dominiere die ganze
Welt als kulturelles Imperium, denn eigentlich sieht
die Karte anders aus. Auch Nollywood ist nicht
ginzlich ohne Konkurrenz in Afrika siidlich der
Sahara, auch andere Liander produzieren Filme,
aber es ist eine regionale Dominante.

Die Filme konnten sich dort einst via Videokasset-
ten so gut verbreiten, Reisende nahmen diese mit,
auf Markten rund um den Kontinent wurde mit
ihnen gehandelt. Auch in Gemeinschaften der

Gefiihl davon vermitteln, wie es in Westafrika aus-
sieht. In den Filmen sieht man nicht die stereotypen
und westlich geprigten Bilder einer verhungenden
und verarmten Bevolkerung; die Schauspieler:innen
tragen oft schone Kleider, fahren schicke Autos und
fiihren ein Leben gehobenen Standards, aber alles
entlang des dortigen Geschmacks. Es ist ein anderes
Afrika, das man zu Gesicht bekommt. Bilder einer
afrikanischen Moderne, die wenigen bekannt ist.

Ein Student von mir, der urspriinglich aus Haiti
kam, hat mir einmal erzihlt, dass seine Grossmut-
ter regelrecht stichtig nach Nollywood-Filmen sei.
Auf die Nachfrage hin, weshalb das der Fall sei,
meinte sie, dass sie mit diesen Filmen eben mit
ihrem Zuhause in Kontakt bleiben kénne: Keeping
up with Nigeria. Klar, Haiti war schon lange ihr
neues Daheim, aber so konnte sie auch sehen, was
Afrika bewegt, was dort die neuesten Trends, die
Wiinsche sind. Diesen Zweck fiir die Diaspora zu
erfiillen, das war schon lange auch wichtige Auf-
gabe fiir Nollywood. ]

«Oft haben Regisseur:innen keine Ahnung,
dass ihre Filme rege gehandelt werden.»
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afrikanischen Diaspora, in New York, Atlanta oder
London. Hier zeigt sich nochmals dieser interes-
sante Bruch zwischen den Verdiensten der Film-
emachenden selbst und dem Weg, der ihre Produk-
tionen anschliessend zuriicklegen. Oft haben die
Regisseur:innen keine Ahnung, dass ihre Filme,
manchmal in nachsynchronisierter englischer Fas-
sung, die sie nie gesehen haben, in anderen Lén-
dern und Regionen rege gehandelt werden.

Es gibt einen weiteren wichtigen Distributionska-
nal fiir Nollywood auf dem afrikanischen Konti-
nent. Der heisst «Africa Magic», ein Pay-TV-Sen-
der, der seit 2003 den halben Kontinent mit einer
Endlosschleife an Nollywood-Produktionen be-
spielt. Auch er trdgt dazu bei, dass man Nigeria-
ner:innen, zumindest zahlreichen Anekdoten zu-
folge, in den abgelegensten Orten in Afrika mit
dem Kino, mit Stars identifiziert.

Warum, glauben Sie, ist Nollywood auch jenseits
von Nigeria so beliebt?

Fiir die Diaspora waren und sind die Filme wichtig,
um Identitét zu stiften. Einwander:innen in Brook-
lyn konnen ihren Nachfahr:innen dank diesen ein

JONATHAN HAYNES ist Anglistikprofessor an der LIU New
und gehort zu den fiihrenden Forscher:innen {iber Nollywood
im Westen. Zu seinen Publikationen zum Thema gehéren

die Sammelbande und Biicher «Nollywood: The Creation of
Nigerian Film Genres», «Nigerian Video Films» und «Cinema
and Social Change in West Africa».
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TEXT Michael Kuratli BILD Oliver Camenzind

Mark Emmanuel Bamidele drehte vor acht
Jahren einen Schweizer Nollywood-Film.
Heute sendet sein migrantisches TV-Projekt
in neun Sprachen. Egal, was er schafft,

er verfolgt ein Ziel damit: Bricken zu bauen.




NOLLYWOOD

Ein unscheinbares Ladenlokal in einer Einkaufspassa-
ge in Zollikofen unweit von Bern. Eine Wand ist griin
gestrichen, ein Greenscreen. An der anderen héngen
gerahmte Bildschirme, dazwischen stehen Videokame-
ras und ein Teleprompter. Mark Emmanuel Bamidele
empfiangt uns mit einem warmen Héndedruck und ei-
nem einladenden Licheln. Er muss einem Mitarbeiter
noch irgendeine technische Sache auf einem Tablet
erklaren, dann nimmt er sich Zeit. Wir setzten uns im
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Studio von Diaspora TV auf zwei Sessel und vertiefen
uns sofort in ein Gesprich, in dem es um viel mehr geht
als um dieses Projekt.

Bamidele war nicht schon immer Fernsehmann.
Vor mehr als 20 Jahren begann sein Weg in der Schweiz
an einem ganz anderen Punkt. Im Film Paradise in My
Mind, den er 2015 in Zusammenarbeit mit der Ethno-
login Sandra Mooser produzierte, hat einiges aus dieser
Anfangszeit seinen Niederschlag gefunden. In Details
zu dieser Zeit will sich Bamidele nicht verlieren. Viel
wichtiger scheint ihm die Botschaft. Es ist ein Nolly-
wood-Film aus der Schweiz. In den Hauptrollen: Mig-
rant:innen aus afrikanischen Lédndern. Paradise in My
Mind erzdhlt von den Schwierigkeiten, mit denen Mig-
rant:innen in der Schweiz konfrontiert sind, von Rassis-
mus, vom Auf und Ab von Menschen, die sich von
diesem Land eine bessere Zukunft erhoffen und zwi-
schen Anpassung und Entfremdung ihren Weg suchen.
«Wir wollten von Afrikaner:innen fiir Afrikaner:innen
produzieren. Die Erzéhlweise Nollywoods war unsere
Methode dafiir», so Bamidele.

Paradise in My Mind ist weder ein schauspieleri-
sches noch ein filmisches Meisterwerk, aber darum geht
es nicht. «Ich interessiere mich nicht fiir die Art, wie
westliche Filme gemacht sind», sagt Bamidele. «Explo-
dierende Autos oder ein Actionheld, der aus einem
Flugzeug stiirzt und unversehrt bleibt, das verstehe ich
nicht. Nollywood erzihlt Geschichten von Menschen,
denen etwas widerfdhrt, sie haben eine Moral. Eine
Botschaft wie: «Schau her, wenn du nicht in die Schule
gehst, wird dir Ungliick geschehen.>» So hat auch der
Schweizer Nollywood-Film eine klare Moral: Kommst
du in die Schweiz, dann hast du es erst mal hart. Doch
wenn du die Kultur respektierst, dich einfiigst und
deinen Intellekt anstrengst, kannst du einen Beitrag zur
Gesellschaft leisten und vieles erreichen.

Fleiss und Hirn

Man konnte diese Botschaft als Mantra von Bamideles
Leben verstehen. Seine ersten 20 Lebensjahre ver-
brachte er in Nigeria, seit ebenso vielen Jahren ist sein
Lebensmittelpunkt nun hier. Er hat eine Schweizerin
geheiratet und zwei Sohne im Teenageralter. Alles, was
er macht, dreht sich darum, sich und andere besser in
diese Gesellschaft, in die Schweizer Kultur einzufiigen.
Seine Sicht auf die Schweiz kulminiert in folgenden
Satzen: «Die Schweiz ist wie die Wildnis. Nur die Fleis-
sigen schaffen es, die Schwéchsten gehen unter.» Und
noch ein Satz ist dem Anekdotensammler geblieben.
Es ist jener des ehemaligen Schweizer Botschafters in
den USA, den er einst in Washington getroffen hat: Die
Schweiz habe zwei Rohstoffe: Wasser und Hirn.
Fleiss und Hirn, es sind die zwei Dinge, die sich
Bamidele zu Herzen genommen hat. In der Schweiz
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angekommen, machte er denn auch einen mustergtilti-
gen Weg. Schnell lernte er Deutsch, machte eine Aus-
bildung zum Kameramann, studierte auch in London.
Fiir SRF arbeitete er an Dokumentarfilmen mit, die sich
vorwiegend mit sexueller Gesundheit, etwa mit Themen
wie weiblicher Beschneidung, auseinandersetzen.

Doch beim Bedienen einer Kamera blieb er nicht
stehen. Mit African Mirror TV schuf er eine Webplatt-
form fiir die afrikanische Diaspora, um die Leute {iber
dieses Land und seine Eigenheiten zu informieren. Auch
weil er sah, wie es vielen seiner Landsleute hier ergeht:
«Wer keine Bildung hat, hat Muskeln, und wenn diese
schwach werden, ist man nicht mehr zu gebrauchen»,
so seine Analyse des Schicksals vieler seiner migranti-
schen Zeitgenossen. Viele hétten nun, im mittleren Alter,
das Land mit ihrer kleinen Pension wieder verlassen.

Bamidele spricht mit Bedauern von Migrant:in-
nen, denen es so erging. Schliesslich ist er kein Einzel-
kédmpfer, der sich auf dem harten Schweizer Pflaster
gegen die Konkurrenz durchgesetzt hat. Auch er baut
Briicken, aber mit seinem Kopf statt wie andere mit
ihren Hdnden. Das war bei Paradise in My Mind so, wo
diverse Migrant:innen ihre Geschichte erzidhlen konn-
ten, das war mit African Mirror TV noch viel expliziter
der Fall. Mit Diaspora TV hebt er das alles jetzt auf ein
noch héheres Niveau.

Im Gespriéch zeigt sich schnell, weshalb er mit
seinen Projekten erfolgreich ist. Seine Art, auf konkre-
te Fragen mit ausschweifenden Lebensweisheiten zu
antworten, seine ruhige, zuriickhaltende Stimme, die
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einen einlddt, genau zuzuhdren, zeigen bei aller Ziel-
strebigkeit Verletzlichkeit und Empathie. An der Wand
im Studio héngt ein Plakat mit einer Art Knigge des
Unternehmens. «Wir machen Fehler, und wir stehen
dazu», steht da unter anderem. Und ganz am Schluss:
«Wir sind eine Familie».

Ein Sender fir alle

Unterstilitzung fiir African Mirror TV kam bald von
vielen Seiten. Behorden wie das Staatssekretariat fiir
Migration (SEM) und Private sahen Potenzial im Pro-
jekt. Fiir sie war Bamidele eine Stimme, die fiir Mig-
rant:innen sprechen kann - statt dass die Behérden
{iber sie sprechen. Seine Motivation, andere Migrant:in-
nen dariiber zu informieren, was in der Schweizer
Politik und Kultur vor sich geht, erkldrt Bamidele fol-
gendermassen: «Es gibt zwei Sorten Menschen. Die
einen bekommen die Informationen, die anderen soll-
ten sie bekommen. Es niitzt nichts, wenn die Behdrden
eine teure Aufkldrungskampagne lancieren, die Bot-
schaft aber nicht zu den Menschen kommt.» Er erzihlt
von einer Abschreckungskampagne fiir afrikanische
Staaten, die die Schweiz lancierte. In einem Film war
eine Unterkunft fiir Migrant:innen zu sehen, nebenbei
auch jemand, der ein Heineken trinkt. Aus Bamideles
Sicht eine komplett gescheiterte Kampagne. «Wenn
jemand aus dem Slum diese Wohnung sieht, kommt er
hierher. Und wissen Sie, wer in Afrika Heineken trinkt?
Die Reichen!»

Paradise in My Mind 2015, Mark Emmanuel Bamidele
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Paradise in My Mind 2015, Mark Emmanuel Bamidele

Dass ihm die notige Sensibilisierung fehlt, hat auch
das das SEM erkannt und Bamidele und sein Team
gefragt, ob sie ihr afrikanisches Newsformat auch fiir
andere Bevdlkerungsgruppen produzieren konnten.
Es war die Geburtsstunde von Diaspora TV. Das Start-
up produziert heute aus dem bernischen Zollikofen
heraus Schweizer News-, Politik- und Kulturformate
in neun Sprachen, darunter English, Franzdsisch, Far-
si, Albanisch und seit April 2022 auch Ukrainisch. Seit
Juni des letzten Jahres wird der Sender auch auf den
Geriten von Blue TV, dem Fernsehangebot der Swiss-
com, ausgestrahlt.

Bamidele geht es nicht darum, der verldngerte
Arm der Schweizer Migrationspolitik zu sein, auch
wenn er die Schweizer Behorden dafiir lobt, dass hier
niemand unter einer Briicke schlafen muss wie andern-
orts in Europa. Aber in seinen Augen miissen die Leu-
te dartiber informiert sein, was in diesem Land passiert,
in das sie kommen wollen. Rassismus und Konkurrenz-
denken inklusive. Bamidele baut Briicken, damit ande-
re besser Bescheid wissen, worauf sie sich einlassen.

Er selbst hat das hiesige System verinnerlicht und
weiss, welche Hebel er in Bewegung setzen muss, um
seine Ziele zu erreichen. Auf der Website von Diaspo-
ra TV sind 24 Partnerorganisationen aufgefiihrt, dar-
unter zwei Schweizer Bundesdamter, das Schweizerische
Rote Kreuz und die Universitdt Bern. Ein Beratungs-
team schafft die Verbindung vom migrantischen Team
zur Politik. Es sind die einzigen Schweizer:innen im
Projekt. Auf die fiinf Arbeitsstellen, die er mit dem
Projekt schaffen konnte, ist Bamidele stolz. «Ich habe
mir selbst einen Job geschaffen und vier weiteren. Das
heisst auch, dass diese Menschen und auch die vielen
anderen, die fiir Ubersetzungsarbeiten und Weiteres
bei uns arbeiten, Steuern zahlen und etwas zur Gesell-
schaft beitragen.»

Nach Europa!

Hért man Bamidele zu, schreibt sich gleich wie von
selbst ein Drehbuch fiir einen neuen Film. Ob er nicht
Lust hiétte, statt Fernsechen zu machen, weitere Filme
zu drehen. «Natiirlich. Ich stelle mir einen richtigen
Film vor. Paradise in My Mind wurde in Nigeria schr gut
aufgenommen, wir wurden auch zu Festivals eingela-
den.» Doch noch begeisterter als fiir ein weiteres Film-
projekt zeigt er sich fiir eine ganz grosse Vision: «Wir
miissten Diaspora TV in ganz Europa haben. Denn in
allen Landern sind Migrant:innen mit einer spezifischen
Erfahrung konfrontiert.»

Bis sich Mark Bamidele diese Tiiren ge6ffnet hat,
sendet sein Kanal vorerst weiter aus der bernischen
Provinz und baut Briicken in die Welt. Dass er damit
Gehor finden wird, daran besteht kein Zweifel. i




S.72 Indianadones and the Dial of Destiny 2023, james Mangold

Nur die Magie dés digitalen Bildes kann Harrison Ford zum Actionstar von einst transformieren. Mit Phoebe Waller-Bridge
ist ihm aber immerhin eine vielversprechende Spin-off-Nachfolgerin an die Seite gestellt, mit Mads Mikkelsen, hier im Bild,
auch ein besonders mieser Nazi-Gegner.
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NO BEARS
von Jafar Panahi

MON CRIME
von Frangois Ozon

UN PETIT FRERE
von Léonor Seraille

SOMETHING YOU SAID
LAST NIGHT
von Luis de Filippis

DISCO BOY
von Giacomo Abbruzzese

ASTEROID CITY
von Wes Anderson

IGOR LEVIT: NO FEAR
von Regina Schilling
+ Interview

LiLOT
von Tizian Buchi

ADIOS BUENOS AIRES
von German Kral

INDIANA JONES AND
THE DIAL OF DESTINY
von James Mangold

LA SYNDICALISTE
von Jean-Paul Salomé

LIMMENSITA
von Emanuele Crialese

STREAMING

WEIRD - THE AL
YANKOVIC STORY
von Eric Appel

THE IDOL
von Sam Levinson

1923
von Taylor Sheridan

THE LAND OF SASHA
von Julia Trofimova

BLACK MIRROR
von Charlie Brooker

Sy




KRITIK

&
o
3
kt
o
N
o
54
]
bt
[}
(]
m
@]
Z




KINO —— Von einer Hiigelkette aus
tiberblickt Jafar Pahani das Grenz-
land. Vor ihm liegt die Stadt, in der
er seinen Film dreht: ein grosses
Netz aus Lichterketten, in seiner
Mitte ein See als schwarzes Loch.
Zur Linken und zur Rechten liegen
kleinere, schwicher leuchtende In-
seln - die tiirkischen Grenzdorfer.
Wo genau die Grenzlinie sei, fragt
der Regisseur seinen Begleiter.

Er stehe darauf, lautet die
Antwort.

Sofort tritt Pahani zuriick,
stolpert iber einen Stein, féangt sich
im letzten Moment. Es ist dieser Mo-
ment, in dem sich Jafar Pahani dabei
ertappt, wie er, fast unterbewusst,
die Flucht antritt. Es ist ein Moment
der Scham, der seinen Widerstand
in Frage stellt, in dem er sich nach
der Sicherheit des Exils sehnt, bevor
er der Grenze den Riicken kehrt.

Pahani tritt in No Bears ein
weiteres Mal als er selbst auf. Seine
Reise zur iranisch-tiirkischen
Grenze ist nur eine der Fluchtbewe-
gungen, um die der fiinfte Film
kreist, den der iranische Regisseur
seit seinem Berufsverbot 2010 ge-
dreht hat. Es ist eine Periode, in der
er seine Erfahrungen mit Freiheits-
entzug und Folter ebenso reflektiert
wie gesamtgesellschaftliche Ent-
wicklungen. Sein Film wurde
2022 - kurz vor Beginn der landes-
weiten Proteste im Iran - in Venedig
ausgezeichnet. Und er erscheint, der
Stimmung in der Heimat entspre-
chend, als deutliche Zuspitzung die-
ser in tiefe Melancholie getauchten
Phase des Regisseurs. No Bears ist
ein wiitender, fatalistischer Film.

Das Schicksal des Regisseurs,
der aus einem Grenzdorf heraus
einen Film zu inszenieren versucht,
ist eine von zwei Fluchtbewegungen,
die der Film beschreibt. Der Film
erzdhlt die Geschichte von Zara
(Mina Kavani) und Bakhtiyar
(Bakhtiyar Panjeei), die als tatsdch-
liche Personen wie auch als Haupt-

KINO
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VON JAFAR PANAHI

NO BEARS

Bleiben? Fliehen? Jafar Panahi denkt erneut
tiber Heimat und Exil nach. Und macht einen
tief melancholischen Film daraus.

darsteller:innen des Films im Film
aus dem Iran zu fliehen versuchen.
Realitdt und Inszenierung sprechen
dabei miteinander, kommen einan-
derin die Quere, schreiben eine drit-
te, tragische Geschichte. «None of
this is real», wird Zara kurz vor
Ende dieser Geschichte direkt in die
Kamera sagen. Das ist eine Anklage,
die im Film und im Kontext der Re-
pressionserfahrung auch als resig-
niertes Gestdndnis Panahis zu ver-
stehen ist.

Die Kamera vermag den Mo-
ment abzubilden, doch die tragi-
schen Schicksale im Iran wollen sich
nicht einfach in ein hoffnungsvolles
Narrativ umdichten lassen. Wie die
Anwesenheit einer Kamera mit der
Realitdt der Repression spricht, er-
lebt Panahis Alter Ego, als seine Gast-
geber ein angeblich von ihm geschos-
senes Foto einfordern, das als Beweis
fiir einen Verstoss gegen ihre Tradi-
tion der Zwangsheirat gelten soll.
Der Regisseur behauptet standhaft,

dieses Bild nicht gemacht zu haben,
muss aber letztlich machtlos zuse-
hen, wie allein die Prédsenz seiner
Kamera eine Eskalationsspirale los-
getreten hat, die er nicht aufzuhal-
ten vermag.

Es scheint das Schicksal von
Panahi zu sein, der in seinen eigenen
Filmen auftritt: Aller Standhaftig-
keit und Aufrichtigkeit zum Trotz ist
er, der Mann, der die Kamera auf
die Unterdriicker und Unterdriick-
ten richtet, eben doch zur Passivitét
verdammt. Karsten Munt

START 27.07.2023 REGIE, BUCH Jafar Panahi KAMERA Amin Jafari SCHNITT Amir Etminan DARSTELLER:IN (ROLLE) Mina Kavani
(Zara), Bakhtiyar Panjeei (Bakhtiyar), Vahid Mobasheri (Ghanbar), Jafar Panahi (Jafar Panahi) PRODUKTION JP Production; IRN 2022

DAUER 106 Min. VERLEIH Filmcoopi
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VON FRANCOIS OZON

MON CRIME

Kann ein Verbrechen seine Besitzerin wechseln und die
«rechtmassige» Taterin enteignet werden? Ozon sucht
im Paris der Dreissigerjahre nach Antworten.

KINO —— Mon crime ist nicht der
erste Film, in dem ein falsches Ge-
standnis Angelpunkt der Erzédhlung
ist. Doch seit langem hat es nie-
mand mehr auf so spielerische und
artifizielle Weise in Szene gesetzt
wie Francois Ozon in seinem inzwi-
schen 22. Langfilm. Mon crime ist
die Adaption der gleichnamigen
franzosischen Boulevardkomddie
von Georges Berr und Louis Ver-
neuil aus dem Jahr 1934. Wesley
Ruggles verfilmte sie wenig spéter
unter dem Titel True Confession mit
Carole Lombard in der Hauptrolle.
Nach seiner lahmen Fassbinder-Pa-
raphrase Peter von Kant (2022)
zeigt Ozon weitaus mehr Einfalls-
reichtum im Umgang mit einer
Vorlage.

Mon crime macht aus der pa-
thologischen Liignerin eine erfolg-
lose Schauspielerin. Und an ihrer
Seite steht nun kein Ehemann mehr,
der seine Frau aus dem Schlamassel
rettet, sondern die beste Freundin.

Diese behauptet sich nicht nur als
Strafverteidigerin im Fall ihrer des
Mordes angeklagten Mitbewohne-
rin, sondern tritt auch mit vehemen-
ter Leidenschaft als Anwaltin fiir die
Geschlechtergleichheit auf.

Die entscheidendste Aktuali-
sierung aber liegt in den offensicht-
lichen Parallelen zu sexuellen Uber-
griffenin der Entertainment-Branche
generell und im Speziellen zum
Weinstein-Skandal. Beim Ermorde-
ten handelt es sich schliesslich um
einen so méchtigen wie beleibten
Produzenten, der fiir ein Rollenan-
gebot von Madeleine sexuelle Diens-
te einforderte und sie dabei fast ver-
gewaltigte.

Ozon verlegt die #MeToo-
Bewegung ins Paris der Dreissiger-
jahre - und das auf erstaunlich un-
angestrengte Weise.

«Sollte es im Jahre 1935 nicht
moglich sein, dass eine Frau ihre
Karriere und ihr Leben ohne
Zwange in Freiheit und Gleichheit

fiihren kann?», fragt Pauline in ih-
rem Pladoyer.

Madeleine und Pauline sind
ein Arbeitsteam, kein Liebespaar.
Wobei Ozon diese Moglichkeit zu-
mindest offen lasst, scheint doch in
Paulines Blicke auf Madeleine auch
ein «lesbian gaze» eingelassen zu
sein. Der Plan der beiden Frauen
geht auf. Nachdem die Anwiéltin mit
dem Argument der Notwehr einen
Freispruch erwirkt hat, werden sie
mit beruflichen Erfolgen und sozia-
lem Aufstieg belohnt. Madeleines
Fall macht Schule, zahlreiche Frau-
en sehen sich motiviert, sich gegen
iibergriffige Ménner erfolgreich zur
Wehr zu setzen, gerne auch mit Tot-
schlag. Probleme gibt es erst, als die
eigentliche Morderin auftaucht und
ihr Verbrechen «zurtickhaben» will.

Nicht ganz so mitreissend wie
8 femmes und Potiche macht Mon
crime als Genre-Pastiche einer klas-
sischen Krimikomodie doch einige
Freude. Der Film sprudelt vor Ver-
weisen, nicht nur auf die Filmhisto-
rie - Riickblenden, Mordtheorien
und wilde Spekulationen werden zu
Schwarz-Weiss-Stummfilmen -,
sondern auch auf prominente Mor-
derinnen der franzésischen Verbre-
chensgeschichte. Wobei in der me-
dialen Ausschlachtung auch die
gegenwirtige Besessenheit mit
True-Crime-Formaten zum Aus-
druck kommt.

Das Milieu von Theater und
Kino erlaubt es Ozon auch, mit der
Nihe von Gerichtssaal und Theater-
bithne zu spielen und Redeformen
wie Pladoyer und Gestédndnis nicht
nur als rhetorische Mittel zu begrei-
fen, sondern als Auftritte, an denen
sich gelungene Schauspielkunst
misst. Die Prozessberichte jedenfalls
lesen Madeleine und Pauline wie
Theaterkritiken. Sie fallen hervor-
ragend aus. EstherBuss

START 06.07.2023 REGIE Frangois Ozon BUCH Georges Berr, Frangois Ozon, Philippe Piazzo KAMERA Manuel Dacosse SCHNITT
Laure Gardette DARSTELLER:IN (ROLLE) Isabelle Huppert (Odette Chaumette), Dany Boon (Fernand Palmaréde), Nadia Tereszkiewicz
(Madeleine Verdier) PRODUKTION Mandarin & Compagnie, FOZ; FR 2023 DAUER 104 Min. VERLEIH Filmcoopi



KINO — Kaum ist Rose Ende der
Achtzigerjahre mit ihren zwei Soh-
nen von der Elfenbeinkiiste nach
Paris gezogen, wird ihr schon ein
potenzieller Ehemann vorgestellt.
Doch die freiheitsliebende Mutter,
die tagsiiber in einem Hotel putzt,
lasst sich nichts vorschreiben. Statt
einen liebevollen Vater zu suchen,
lasst sie sich auf eine ungewisse Af-
fare mit einem tunesischen Bauar-
beiter ein.

Die franzosische Regisseutrin
Léonor Serraille erzahlt in ihrem
zweiten Spielfilm von der Schwierig-
keit, zwischen gesellschaftlichen
Zwangen und personlichen Sehn-
stichten das Gliick zu finden. Uber
einen Zeitraum von 20 Jahren wid-
met sich Un petit frére neben Rose
auch ihren beiden Sohnen, die eben-
falls unter widrigen Umstdnden
nach einem Platz im Leben suchen.

KINO

VON LEONOR SERRAILLE

UN PETIT
FRERE

Wihrend der iltere Jean vom
ehrgeizigen Musterschiiler zum
wiitenden Rebellen wird, passt sich
der jlingere Ernest zwar stirker ans
franzosische Biirgertum an, erfahrt
jedoch harte Zuriickweisungen.
Serraille setzt bei ihrer Ge-
schichte weniger auf stereotype
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Rassismuserfahrungen als auf die
diffuse, aber hartnackige Gewiss-
heit, nirgendwo richtig dazuzugehd-
ren. Trotz der Ndhe und Verbunden-
heit bleiben den Figuren selbst
Verwandte immer ein Stiick fremd.
Mit unaufdringlich empathischer In-
szenierung und einem guten Blick
fiir sinnliche Details dreht sich der
Film dabei zunehmend um den dro-
henden Zerfall einer Familie.

Ob allein oder zusammen, es
bleibt fiir das Trio gleichermassen
kompliziert. Im Soundtrack ldsst Un
petit frére ein Klavierstiick von Bach
simultan auf einen ivorischen Pop-
song treffen. Die mangelnde Zuge-
horigkeit verdichtet sich dabei zur
Erfahrung, zwei Songs gleichzeitig
zu hoéren, ohne zu wissen, zu wel-
chem man tanzen soll.michaelKienzi

START 22.06.2023 REGIE, BUCH Léonor Serraille KAMERA Héléne Louvart SCHNITT Clémence Carré DARSTELLER:IN (ROLLE)
Annabelle Lengronne (Rose), Stéphane Bak (Jean), Kenzo Sambin (Ernest), Ahmed Sylla (Ernest) PRODUKTION Blue Monday
Productions, Canal+ u.a.; FR 2022 DAUER 116 Min. VERLEIH cineworx
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VON LUIS DE FILIPPIS

SOMETHING
YOU SAID
LAST NIGHT
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KINO — Wer dich am besten kennt,
kann dich am meisten verletzen,
heisst es. Und wer kennt einen bes-
ser als die eigene Familie? Hier ist
der Grat zwischen Vertrautheit und
Loslosung am schmélsten. Wenn

KINO

eine Tochter nun mitihrer Transse-
xualitdt hadert, dann spitzen sich
diese Konflikte noch zu. Das Kind
will geliebt und verstanden werden,
aber auch sich selbst - und damit
anders - sein.

Diese Themen klingen in So-
mething You Said Last Night, dem
Spielfilmdebiit der kanadisch-italie-
nischen trans* Filmemacherin Luis
De Filippis leise an. Der Film, der
lose von De Filippis’ eigener Ge-
schichte inspiriert ist, erzdhlt von
der jungen Renata, genannt Ren, die
wihrend eines einw6chigen Famili-
enausflugs auf engstem Raum zwi-
schen Bindung und Entfremdung
schwankt.

So teilt Renata sich mit ihrer
Schwester ein Schlafsofa im Wohn-
zimmer, wahrend zwischen ihnen -
doch nicht nur dort - langsam die
Spannungen zunehmen. Auch die
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Eltern pendeln zwischen kleinen
Zwistigkeiten und innigen Augen-
blicken hin und her. In vielen hius-
lichen Momenten baut De Filippis
schnell eine beriihrende Intimitit
auf und malt eine erkennbare Fami-
liendynamik mit nicht viel mehr als
einem griinen Smoothie.

Das Schone an dieser Ge-
schichte, die Tiefe im Alltdglichen
findet, ist dabei, wie natiirlich und
liebevoll hier die Mitglieder einer
Familie miteinander umgehen, in
der die Transsexualitdt der Tochter
nie zum Problemthema gemacht,
sondern einfach als selbstverstiand-
lich betrachtet wird. saranstutte

START 06.07.2023 REGIE Luis De Filippis BUCH Luis De Filippis KAMERA Norm Li SCHNITT Noemi Katharina Preiswerk MUSIK Ella
Van Der Woude DARSTELLER:IN (ROLLE) Carmen Madonia (Renata), Ramona Milano (Mona), Paige Evans (Sienna) PRODUKTION JA
Productions, Cinédokkeé Sagl; CAN/CH 2022 DAUER 96 Min. VERLEIH First Hand Films
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KINO — Wenn einer mit nichts als
seinen Kleidern auf der Haut illegal
durch Europa irrt, dann bleibt ihm
nur noch ein Ort: die Fremdenle-
gion. «Legio Patria Nostra!» rufen
die Soldaten des franzésischen Eli-
teheers, das in Verdun genauso wie
im Algerienkrieg, gegen Hitlers Ar-
meen ebenso wie im Kosovo ge-
kampft hat. Wer es fiinf Jahre in der
«Légion étrangére» aushélt, dem
winkt die franzdsische Staatsbiir-
gerschaft. Mit neuem Namen, neuer
Identitdt. Ein neues Leben.

Auf dem Weg zu seinem neu-
en Leben steht Alex, der Belarusse.
Auch er ruft das Motto und nimmt
dabei sein weisses Kdppi vom Kopf,
obwohl seine Motivation fiir das
Kasernenleben langsam, aber si-
cher ihren Tiefpunkt erreicht. Statt
der mondénen Transformation vom
Gefliichteten zum Franzosen macht
er namlich gerade einen anderen,
tiefgreifenderen Wandel durch.
Grund fiir die Metamorphose ist

VON GIACOMO ABBRUZZESE

DISCO BOY

KINO

eine traumatische Mission seiner
Truppe im Niger-Delta.

Ein paar franzdsische Geiseln
sollten aus der Gewalt einer lokalen
Rebellengruppe befreit werden. De-
ren Anfiihrer Jomo starb im Nah-
kampf durch Alex” Hand. Der cha-
rismatische Rebellenfiihrer hatte
zuvor mit seiner Schwester das spi-
rituelle Zentrum des Dorfes gebil-
det, bevor dieses von Soldaten der
nigerianischen Armee niederge-
brannt wurde.

Alex, die verlorene Seele in
Giacomo Abbruzzeses erstem lan-
gem Spielfilm, spielt Franz Rogow-
ski. Er bringt die Zerrissenheit zwi-
schen Hypersensibilitdit und
Abgestumpftheit wie kein anderer
auf die Leinwand - und braucht da-
fiir nicht einmal viele Worte. Natiir-
lich ist das Rogowskis Typ, den er in
Filmen wie Transit, In den Gangen
oder Luzifer bereits perfektionierte.

Wie in letzterem geht es auch
in Disco Boy bald um Mystisches.

Franz Rogowski landet als belarussischer Gefliichteter
in der franzésischen Fremdenlegion. Und mit dieser in
einem metaphysischen Rollenspiel mit geballter visuel-
ler Kraft.
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Alex wird vom toten Jomo verfolgt,
und als er dessen Schwester in ei-
nem Pariser Nachtclub ihre rituellen
Tédnze zu den hypnotisierenden
Technoklédngen von Vitalic vollfiih-
ren sieht, ist es um ihn geschehen.
Sie begegnen sich, doch die Sphé-
ren, in denen dieses Kennenlernen
geschieht, bleiben unklar. Sind es
Trdume? Visionen? Sicher ist nur,
dass sich dieser Ruf aus einer ande-
ren Welt nicht mit einem Soldaten-
leben vereinbaren l4sst.

Giacomo Abbruzzese findet
in der Geschichte eine gelungene
Balance aus Zwischen- und Uber-
menschlichem. Wer einen Beweis
dafiir gesucht hat, dass das européi-
sche Kino der Gegenwart zu ein-
dringlichen Filmen féhig ist, findet
ihn in Disco Boy. Ultimativ.

Erzéhlerisch treffen neokolo-
niale Machtstrukturen auf das so-
ziale Gefille des reichen Konti-
nents, Individualismus auf den
Zwang der Gruppe, Materialismus
auf Mystik. Die Bilder sind experi-
mentelle Avantgarde mit Punch, das
Gitarrenriff im Titelsong kratzt am
Hypothalamus.

Alex verkorpert die Wider-
spriichlichkeit der postmodernen
Gesellschaft: Er bestellt Bordeaux
im Technoclub und leert das Glas in
einem Zug. In der Armee wird er
zum austauschbaren Soldaten, um
sich das Recht zu erkdmpfen, ein In-
dividuum zu werden. Im pragmati-
schen Kampfeinsatz sucht ihn die
Seelenwanderung heim.

Diese Kontraste sind in um-
werfenden Bildern perfekt erzéhlt.
Die Kampfszene, die Alex” seelische
Verwirrung begriindet, ist komplett
in Wérmebildern gefilmt und gehort
zu den eindringlichsten Momenten
des Films. Hélene Louvart wurde
fiir die Kamerafiihrung in Berlin
mit einem Silbernen Baren belohnt.
Der Film hétte gerade so gut den
Hauptpreis verdient. Michael Kuratii

START 28.06.2023 REGIE, BUCH Giacomo Abbruzzese KAMERA Héléne Louvart SCHNITT Giacomo Abbruzzese, Ariane Boukerche,
Fabrizio Federico MUSIK Vitalic DARSTELLER:IN (ROLLE) Franz Rogowski (Alex), Morr Ndiaye (Jomo), Laetitia Ky (Udoka), Leon Lucev
(Paul), Robert Wieckiewicz (Gavril) PRODUKTION Films Grand Huit; FR 2023 DAUER 91 Min. VERLEIH First Hand Films
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VON WES ANDERSON

ASTEROID CITY

Grosse Fragen, in Pastellfarben verpackt. Der kitschige
Kultregisseur sperrt sein All-Star-Ensemble in einer
Wiistenstadt ein, bis der Himmel sich 6ffnet.

KINO — Wes Anderson Stil ist un-
verkennbar: Sorgfiltig arrangierte
Tableaus, eine distinktive Farbpa-
lette und ein hochkarétiger Ensem-
ble-Cast gehéren zum Anderson-
Film wie die Kirsche auf die
Schwarzwildertorte. Schon in sei-
nen frithen Spielfilmen setzte er zu
dieser Asthetik an, die aus heutiger
Sicht prophetisch erscheint, fiillt sie
2023 doch nicht nur die Leinwand,
sondern auch unsere Feeds auf Ins-
tagram: Auch dort ist alles gern Bon-
bon-farben, bewusst platziert und
stilisiert. Auf der Plattform offen-
bart sich dann auch, dass die Raffi-
nesse, die Detailfreudigkeit und der
Humor, mit denen der amerikani-
sche Regisseur seine Geschichten
erzéhlt, doch nicht leicht abzukup-
fern sind. Es bleibt jeweils bei der
oberflichlichen Ubernahme.

In Asteroid City geht’s um
eine Gruppe verschiedenster Leute,
die sich in den Fiinfzigern irgendwo
in der Mojave-Wiiste zwischen
Kalifornien, Nevada und Arizona

treffen, um «star gazing» zu betrei-
ben. Dazu gehdren einige hoch-
begabte Kinder, die sich in ihren
jeweiligen Schulen schon als Wis-
senschafts-Genies hervortaten und
nun zur Preisverleihung geladen
sind, ihre tiberaus exzentrischen Fa-
milien und ein geschiftstiichtiger
Motel-Betreiber. Sie erscheinen
hiibsch positioniert in den schon
ikonisch erscheinenden Postkarten-
bildern und treiben ihren leichtsin-
nigen Unfug.

Geht’s wirklich um sie? Denn
eigentlich sind diese Figuren nur
Darsteller:innen, nicht bloss in An-
dersons Film, sondern in einem
Theaterstiick namens «Asteroid
City», das vom legenddren Autor
Conrad Earp (Edward Norton)
geschrieben und von Schubert
Green (Adrien Brody) inszeniert
wird - und von dem Asteroid City
als eine Art Rahmenhandlung eben
auch erzahlt.

Oder geht es um die Fernseh-
ausstrahlung einer Dokumentation

tiber den Schaffensprozess genau
dieses Theaterstiicks, moderiert
von einem iiberzogen ernsthaften
Bryan Cranston? Die dreifach ver-
schachtelte Erzéhlung und der stén-
dige Wechsel zwischen Farbschema-
ta und Bildratio - je nachdem, ob
wir uns bei der bestimmten Szene
gerade im Theater oder als Fernseh-
zuschauer:innen wihnen sollten -
machen Asteroid City zum beson-
ders versierten Spiel mit den Modi
des Erzéhlens.

Diese Schichtung und Lust
an der Selbstreflexion wandte An-
derson schon in Grand Budapest
Hotel (2014) und in seinem letztem
Film, The French Dispatch (2021),
an. Aber hier {iberschldgt sich das
Prinzip nochmals, es geht nicht nur
um Rahmungen, sondern um regel-
rechte Eingriffe - Anderson holt zu
besonders fulminanten Zuspitzun-
gen aus. Wir erfahren von Szenen,
die dann plotzlich in reduzierter
Form in einer anderen Realitdtsebe-
ne nochmals aufgefiihrt werden,
von Zweitbesetzungen, die fiir uns
zu den eigentlichen Stars werden,
oder den Ménnern hinter den Ku-
lissen, die mit peinlich-iibertriebe-
nem Pathos an ihr Werk gehen.

Als eine Art roter Faden zie-
hen sich durch Asteroid City die wie-
derkehrenden Fragen aller Beteilig-
ten, was das hier eigentlich alles
bedeuten soll, was der Zweck sei
und weshalb die Figur, die man spie-
len muss, nun dieses oder jenes
mache. Die Fragen werden immer
lauter und dringlicher gestellt. Aber
ausgerechnet der Regisseur, dessen
popkulturelles Echo auf Instagram
uns glauben macht, dass alles immer
schon verpackt und arrangiert sein
miisse, 16st nichts auf: Das Publi-
kum muss selbst an die Arbeit. Viel-
leicht finden einzelne Geschichten
ihr Ende, die existentiellen Unruhen
bleiben. Hiibsch aufgerdumt ist das,
trotz Bonbon-Asthetik, am Ende
nicht. selinaHangartner

START 15.06.2023 REGIE Wes Anderson BUCH Wes Anderson, Roman Coppola KAMERA Robert D. Yeonman DARSTELLER:IN
(ROLLE) Jason Schwartzman (Augie Steenbeck), Scarlett Johannson (Midge Campbell), Tom Hanks (Stanley Zak), Bryan Cranston

(Moderator) PRODUKTION Focus Features u.a.; USA 2023 DAUER 104 Min. VERLEIH Universal
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KINO —— Drei Ménner schleppen
schwer schnaufend einen schwarzen
Kasten die Treppe hoch. Es ist Igor
Levits neuer Steinway. Und die ers-
te Szene in einem Film iber den
deutschen Starpianisten. Die kurze
Passage macht gleich klar, worum
es hier geht: Das Klavier ist ein mo-
numentales Instrument. Es beherr-
schen zu wollen, braucht Mut,

Davon hat Igor Levit offen-
sichtlich sehr viel. Er setzt sich an
den Fliigel, spielt mit allem, was er
hat, und bis an die Grenze der Ver-
ausgabung. Ob ihm dabei ein aus-
verkaufter Konzertsaal zuhort oder
nur das Mikrofon einer Kamera,
macht fiir ihn keinen Unterschied.
Levit geht immer aufs Ganze. Und
erreicht mit dieser Hingabe Tausen-
de, die sich sonst eher nicht fiir Beet-
hoven interessieren wiirden.

Wo er diese Leidenschaft her-
nimmt - dieses Geheimnis zu liiften,
hat sich die deutsche Regisseurin
Regina Schilling vorgenommen. Mit

VON REGINA SCHILLING

KRITIK

ihrem Kamerateam hat sie Levit ein
Jahr lang zu Konzerten, ins Tonstu-
dio, beim Einkaufen und auf Reisen
begleitet. Aus dem Lockdown 2020
montiert sie Heimkonzerte, die Le-
vit mit dem Handy aufgezeichnet
hat. Entstanden ist aus dieser Beglei-
tung eine Art Portrdt des Musikers.
Wer sich nun aber erhofft, in
diesem Film Lebensweg, Philoso-
phie und Eigenheiten des Pianisten
kennenzulernen, wird enttduscht.
Der Film macht einen Bogen um al-
les Enzyklopédische. Stattdessen se-
hen wir immer wieder nur Eines:
Igor Levit am Fligel. Mal spielt er
im Tonstudio Beethoven, mal Mo-
zart im Konzertsaal, mal Feldman
zu Hause und einmal Rzewski im
besetzten Dannenréder Forst.
Regina Schillings filmisches
Vorgehen ist damit so mutig wie Igor
Levits Soloauftritte auf riesigen
Bithnen. Minimalistischer konnte
ein Dokumentarfilm ndmlich kaum
daherkommen. Schilling spricht mit

IGORLEVIT: NO FEAR

Regina Schilling portrétiert den Starpianisten Igor Levit,
ohne etwas erklaren zu wollen. Das braucht Geduld,
weckt aber das Interesse.

keinen Lehrer:innen von Levit, mit
keinen seiner Vertrauten, mit keinen
Familienmitgliedern - ja eigentlich
mit {iberhaupt niemandem ausser
ihm selbst. Und der kommt auch nur
selten ins Erzdhlen. Er beantwortet
Fragen, kommentiert dieses und je-
nes. Aber wer er ist, das verrit er
nicht. Regina Schilling scheint dar-
auf vertraut zu haben, dass Igor Le-
vits Spiel fiir sich spricht. Darauf,
dass seine Begeisterung von selbst
auf das Publikum iiberspringen wiir-
de. Und dass Musik keiner Einord-
nung bediirfe.

Damit behilt sie Recht. Das
Restultat ist ein sehr, sehr ruhiger
Film. Die Passagen, in denen Levit
Klavier spielt, nehmen mindestens
die Hilfte der zwei Stunden des
Films ein und stehen teilweise wih-
rend zehn Minuten ohne einen ein-
zigen Schnitt da. In diesen Einstel-
lungen sehen wir nichts als einen
Mann, der schwitzend, stampfend
und stohnend die Tasten seines Ins-
truments bearbeitet. Und horen
nichts als die Musik, die aus seinen
Fingern kommt.

Mit den zeitgendssischen Do-
kumentarfilmen der Streamingplatt-
formen hat das natiirlich nichts zu
tun. Was dort von Cliffhangern,
Spannungsbdgen und Konfliktnar-
rativen durchsetzt ist, kommt hier
ganz simpel daher: «Das ist Igor Le-
vit, er spielt Klavier. Schaut und hort
ihn euch an.» Mehr an Botschaft ist
da nicht in dem Film.

Wer das nun schauen und ho-
ren mochte, braucht viel Geduld
und die Bereitschaft, sich auf 250
Jahre alte Kompositionen einzulas-
sen. Manche werden finden, dass
das viel verlangt sei, allzu viel viel-
leicht. Wer die Geduld indes auf-
bringt, gerdt nach dem Abspann in
eine wunderbare Situation: Jetzt
stellen sich die Fragen erst recht, das
Interesse ist geweckt. Und mehr
kann man von eineim Dokumentar-
film ja nicht erwarten. olivercamenzind

START 08.06.2023 REGIE, BUCH Regina Schilling SCHNITT Carina Mergens KAMERA Johann Feindt, Piotr Rosolowski, Axel
Schneppat, Jule Cramer, Thomas Keller, Hajo Schomerus MIT Igor Levit, Andreas Neubronner, Marina Abramovi¢ PRODUKTION zero
one film; DE 2022 DAUER 118 Min. VERLEIH Vinca Film



REGINA SCHILLING, REGISSEURIN
" VON IGOR LEVIT: NO FEAR

«Ich wollte Levits
Liebe zur Musik
einfangen»

Frau Schilling, spielen Sie auch ein Instrument?
Als Kind habe ich ein bisschen Unterricht bekom-
men. Aber das war natiirlich nur laienhaft. Und
nach ungefihr einem Jahr war das dann auch wie-
der vorbei mit den Klavierstunden. Meine Eltern
fanden, dass ich nicht genug tibte. Danach habe ich
versucht, mir Dinge selbst beizubringen.

So hat die Musik nie aufgehort, Sie zu begeistern.
Auch spiter blieb ich mit Klaviermusik sehr ver-
bunden. In meinen Zwanzigern habe ich alle Beet-
hoven-Sonaten rauf- und runtergehort. Das hat mir
sehr viel gegeben.

Beethoven ist fiir Igor Levit besonders wichtig. Was
hat diese Musik uns heute noch zu sagen?

Musik ist die unmittelbarste der Kiinste. Sie geht
direkt in den K6rper. Schon als Embryo im Mutter-
leib héren wir den Herzschlag unserer Mutter. Mu-
sik trifft uns ganz physisch, darum funktioniert sie
auch nach 250 Jahren noch. Das fasziniert mich
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tatséchlich sehr. Horen Sie sich zum Beispiel ein-
mal die Grosse Messe in ¢c-Moll von Mozart an. Das
macht doch etwas mit einem!

Ist das der Grund, warum wir im Film fast nichts
anderes als Igor Levit am Klavier sehen?

Genau. Igor spielt extrem leidenschaftlich und mit
grossem Korpereinsatz. Er schwitzt und stéhnt
und stampft mit den Fiissen. Das wollte ich zeigen.
Ich hoffte, dass Igors Begeisterung auf das Publi-
kum tibergehen und dort das auslosen wiirde, was
mit Worten nicht zu beschreiben ist. Das war die
Idee des Films: seine Liebe zur Musik einzufangen
und zu transportieren. Ich wollte, dass die Musik
im Film etwas Physisches mit den Menschen macht.

Ziemlich mutig von lhnen ...

So heisst ja auch der Film: «no fear» (lacht). Nein,
im Ernst. Es steckt tatsdchlich ein Minimalismus in
meiner Herangehensweise. Ich war zuerst auch gar
nicht sicher, ob das funktionieren wiirde. Aber ich
kam zum Schluss, dass ich auf meine Intuition ver-
trauen muss.

Trotzdem wiirde man mehr Einordnung erwarten in
so einem Portriit.

Igor ist 35 Jahre alt, also noch sehr jung. Mein Film
ist nur eine Momentaufnahme. Igor hat alles noch
vor sich. Ich hétte es falsch gefunden, zu sagen, er
sei so und so und hiétte einen bestimmten Stil. Ich
wollte ihm seine Geheimnisse lassen. Und in fiinf
Jahren kann sich ohnehin alles dandern. Dann ist er
immer noch jung, und alles dndert sich nochmal. Ich
wire dieser Entwicklung nicht gerecht geworden.

Ausserdem stehen die Fakten auf Wikipedia.

So ist es. Wenn Sie wissen wollen, wann er Ge-
burtstag hat und wer seine Lehrer waren, dann
schauen Sie im Internet nach. Ich sah es nicht als
meine Aufgabe, derlei Sachen in meinen Film hin-
einzunehmen. Ich wollte, dass die Leute sich auf
die Musik einlassen. Zuhoren und sich ihre eige-
nen Sachen denken.

INTERVIEW Oliver Camenzind

Regina Schilling ist als Dokumentarfilmerin breit interessiert. Sie hat
ein Kiinstlerportrit iiber den deutschen Schauspieler Josef Bierbichler
(Bierbichler, 2007) gedreht, eine historische Reflexion iiber das
Schweigen in Nachkriegsdeutschland (Kulenkampffs Schuhe, 2018)
sowie eine Reportage iiber sexuelle Missbrauche an einer Schule
(Geschlossene Gesellschaft, 2011). Schilling lebt in Kéin und Berlin.
Wir haben sie am Filmfestival Yesh! In Ziirich getroffen.
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VON TIZIAN BUCHI

L’ILOT

Dieser Film ist grandios. Er portratiert authentische
Figuren aus aller Welt und brilliert im Stil des magischen

Realismus.

KINO —— Ammar schreitet durch
die dunkle, leere Strasse, nur Later-
nen leuchten ihm den Weg. Am Tele-
fon erzéhlt er von seinem ersten Tag
als Nachbarschaftswache. Thm ist
unklar, wieso man ihn an einen so
ruhigen Ort schickt, wo nichts zu
passieren scheint.

LTlot handelt von den beiden
Nachbarschaftswéchtern Daniel
Nkubu und Ammar Abdulkareem
Khalaf, die gemiitlich, aber gewis-
senhaft ihrer Mission nachgehen.
Das Wichtigste ist, dass sich nie-
mand Zugang zum omindsen Fluss
verschafft. Es kursieren Geriichte
iber Goldwésche, von Feinden am
anderen Ufer und von der verbote-
nen Liebe eines Paares, das spurlos
verschwunden ist. Aber der genaue
Grund fiir das Tabu ist unbekannt.
Ansonsten heisst es: Wachsam sein,
sodass die Nachbarschaft ihren Frie-
den hat. Das ist der Beginn einer
wohligen Freundschaft zwischen
Daniel und Ammar und der Anfang

einer fabelhaften Erkundung der
Umgebung.

Bei Tizian Biichis Spielfilm
handelt es sich um eine Fiktion.
Doch die Kamera spielt dem Publi-
kum einen Streich und hiillt den
Film in einen dokumentarischen
Mantel. Die Kamera fungiert im
Film namlich als Objekt, das von den
Figuren im Film stets wahrgenom-
men wird. Sie fiihrt Gesprache mit
den Bewohner:innen des Quartiers.
Mitunter platziert sie sich frontal vor
ihren Gesprichspartner:innen,
manchmal als passive Zuschauerin.
Hin und wieder begleitet die Kame-
ra Daniel und Ammar auf ihrer Pat-
rouille. Doch immer wird sie wahr-
genommen.

Lot ldsst sich dem magi-
schen Realismus zuschreiben: Es ist
die Verschmelzung von Fiktion und
Realitét, die Biichi so feinfiihlig hin-
bekommt. Der Film zeichnet sich
durch visuelle Stilelemente aus. Die
nebligen Landschaften im Umland

von Lausanne sehen zum Beispiel
plotzlich wie im Mérchenfilm aus.
Zudem arbeitet der Film mit Legen-
den: Die Menschen im Quartier un-
terhalten sich und spekulieren tiber
jegliche Gertichte. Dabei sprechen
sie so ehrlich und authentisch, dass
die Gesprache der Figuren uns an
der Fiktion zweifeln lassen.

Im Film lernen wir diese Be-
wohner:innen niaher kennen. Es sind
Senior:innen, die sich von den Bal-
konen am Geschehen in der Ferne
erfreuen. Es sind Kinder, die von
Polizeieinsitzen berichten. Frauen,
die der Legende der verbotenen Lie-
besbeziehung nachgehen. Miitter,
die sich tiber die Beobachtungen ih-
res Nachwuchses austauschen. Es
sind Menschen aus verschiedenen
Kulturen und mit unterschiedlichen
Hintergriinden, die ihre individuel-
len Erfahrungen teilen.

Biichi beweist dabei eine
wunderbare Beobachtungsgabe. Er
bringt eine grosse kulturelle Vielfalt
in den Plot, ohne in Stereotypen zu
verfallen. Vielmehr ldsst er die unter-
schiedlichen Perspektiven fiir sich
sprechen. Diese Authentizitét der
Figuren konfrontiert Biichi immer
wieder mit Geriichten und Legen-
den, die den Film perfektionieren.

Lllot ist ein wunderbares
Werk. Ein Schweizer Film, der eine
vielféltige Gesellschaft représen-
tiert, so echt, so verspielt, absolut
zeitgendssisch. Was bei Lilot am
Ende im Vordergrund steht, ist das
Gefiihl fiir Mystik, das der Film
zweifellos hervorbringt. MeiGiese Pérez

START 24.05.2023 REGIE, BUCH Tizian Biichi KAMERA Diana Vidrascu, Camille Sultan TON Bruno Schweissgut SCHNITT Thomas
Marchand MIT Ammar Abdulkareem Khalaf, Daniel Nkubu, Elie Autin, Juliette Uzor PRODUKTION Alva Film Production; CH 2022
DAUER 106 Min. VERLEIH Alva Film Distribution



KINO —— Julio ist ein Verlierer. Er
gibt sich redliche Miihe, ein anstan-
diger Mensch zu sein. Aber die Din-
ge laufen gegen ihn. Seine Band
droht auseinanderzufallen. Die
TeenagerTochter macht Arger. Und
dann gerit er mit seinem schonen
alten Peugeot in einen Verkehrsun-
fall und erleidet Totalschaden - auch
stimmungsméssig. Am liebsten wiir-
de Julio sofort auswandern. Nach
Deutschland, wo das Leben angeb-
lich einfacher und stabiler ist.

Aber dann hingt unser Anti-
Held halt doch an seinem alten Ich.
Das Tango-Ensemble, in dem er Ban-
doneon spielt, hat zwar keinen Er-
folg, bedeutet ihm aber die Welt. Am
Bass, am Klavier und an der Geige
spielen seine engsten, vertrautesten
Freunde. Die nerven zwischendurch
gehorig - aber was will man ma-
chen. Seine Tochter will von
Deutschland nichts horen, doch ste-
hen lassen kann er sie auch nicht.
Sie ist ja trotz allem das Liebste, was

VON GERMAN KRAL

KINO

er hat. Und dass die Frau, der er den
Schaden an seinem Wagen ver-
dankt, weder Geld noch eine Versi-
cherung hat, um die Reparatur des
azurblauen Peugeots zu zahlen, ldsst
sich ebenfalls nicht dndern.

Tja. So kann es gehen. Adios
Buenos Aires ist das poetische Port-
rit eines Mannes, dem alles zu 6de
wird und dann auch noch alles aus
den Hinden fillt. Er fiihlt sich ge-
fangen in seinem immer gleichen
Leben. Gleichzeitig jagt ihm allein
der Gedanke an einen Neuanfang
eine unmenschliche Angst ein.

Der Film des argentinischen
Regisseurs German Kral ist dabei
genauso unentschieden wie sein Pro-
tagonist. Die Erzdhlung schwankt
zwischen klassischem Arthouse-Un-
terhaltungskino und gegenwartiger
Gesellschaftsanalyse. Wir sehen eine
wunderschone Stadt in weichem
Licht zerfallen und héren eine
Musik, die nur aus Melancholie,
Sehnsucht und verflossener Liebe

ADIOS BUENOS AIRES

Julio hat die Nase voll von seinem Leben. Aber Angst vor
allem Neuen. Ein perfekter Sommerfilm.

T

gemacht ist. Wir sehen aber auch:
eine zusehends verarmende Bevol-
kerung, korrupte Politiker:innen, so-
ziale Unruhen. Frustration, die weit
iiber das Personliche hinausgeht.

Diese Versuchsanordnung ist
sehr geschickt. Sie erlaubt es Kral
ndmlich, vordergriindig von einer
nostalgisch-romantischen Selbstfin-
dung zu erzédhlen. Da ist einer, der
sich ein neues Leben wiinscht, aber
nicht weiss, wo er anfangen soll.
Und sich darum, gezwungenermas-
sen, erstmal treiben ldsst. Kral in-
szeniert Julios Orientierungslosig-
keit mit viel Charme und Zuneigung.
Es geht ihm schlecht, diesem Prota-
gonisten. Wir bemitleiden ihn, aber
wir wissen auch: Julio ist ein guter
Mensch, die Welt wird gerecht mit
ihm sein. Das klingt nach Kitsch
und ist auch Kitsch, aber das macht
nichts.

Denn nebenher wirft der
Film ein paar ganz grosse Fragen
auf: Lohnt es sich, die Politik beein-
flussen zu wollen, oder tut die doch
nur, was sie will? Haben wir wirk-
lich selbst in der Hand, wie unser
Leben verlguft? Sind wir am Ende
vielleicht nur Produkte unserer Um-
stande? Findet uns die Liebe von al-
lein? Oder sollten wir uns schleu-
nigst auf die Suche nach ihr machen?

Mit Antworten hélt sich Adids
Buenos Aires vornehm zurtick. Julio
macht diese Dinge nur mit sich aus.
Wir miissen uns schon selbst unsere
Gedanken machen - und uns mit
unseren eigenen Schwierigkeiten
abmiihen. Das ist toll gemacht, un-
terhalt 90 Minuten lang, ohne dabei
in seichte Gewdsser zu geraten. Da-
mit qualifiziert sich Adiés Buenos
Aires als perfekter Sommerfilm.
Man kann ihn anschauen und wie-
der vergessen wie einen netten
Traum. Oder aber die ganze Nacht
dariiber diskutieren und vom Hun-
dertsten ins Tausendste kommen.

Oliver Camenzind

START 15.06.2023 REGIE German Kral BUCH Stephan Puchner, Fernando Castets, German Kral SCHNITT Hansjorg Weissbrich,
Patricia Rommel KAMERA Christian Cottet, Daniel Ortega DARSTELLER:IN (ROLLE) Diego Cremonesi (Julio Farber), Marina Bellati
(Mariela Martinez), Carlos Portaluppi (Carlos Acosta) PRODUKTION Lailaps Pictures; AR/DE 2023 DAUER 90 Min. VERLEIH Xenix Film
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KINO — Was wiirde man fiir eine
Zeitreise geben? Dann wire Har-
rison Ford, der Unersetzliche, ein
paar Jahre jiinger. Und man konnte
nochmal ein Abenteuer mit guten
alten Nazis erzidhlen, die man hem-
mungslos niederknallen kdnnte,
um die Welt zu retten. Im Writers’
Room von Indiana Jones and the
Dial of Destiny miissen diese Ge-
danken lange die Runde gemacht
haben. Kein Problem, war wohl die
Antwort aus der Special-Effects-
Abteilung, und geboren war die Er-
offnungsszene des neusten Aben-
teuers: Indiana Jones peitscht auf
dem Dach eines fahrenden Zugs
irgendwo in den Alpen Nazischer-
gen aus und rettet ein antikes Arte-
fakt in ein amerikanisches Archiv.
Ein Gliick fiir die Produktion: Ford
ist nicht nur gut gealtert, er jiingt
neuerdings auch gut. Viel Dialog
will man dem digitalen Double
zwar vorsichtshalber nicht zutrau-
en, aber fiir ein bisschen Action
reicht die Computertechnik inzwi-
schen alleweil.

Dass Ford zwei Wochen nach
dem hiesigen Filmstart halt doch
seinen 81. Geburtstag feiert, lasst
sich aber nicht wegprogrammieren.
Der fiinfte Teil der Indiana Jones-
Reihe macht deshalb ein paar
narrative Verrenkungen, um noch
eine echte Jugendlichkeit hinzube-
kommen. Nachdem Indys designier-
ter Nachfolger Shia LaBeouf, der
erst im letzten Teil als sein Sohn
eingefiihrt wurde, die Briicken zum
Mainstreamkino niedergebrannt
hat, liess man ihn in der Nacherzéah-
lung off screen sterben. Es musste
ein neuer Sidekick her, am besten
mit Nachfolgepotenzial. Auftritt
Phoebe Waller-Bridge.

Die Britin spielt die Tochter
eines befreundeten und ebenfalls
neu hinzugedichteten Archdologen,
der mit Indy den Nazis in der er-
wihnten Eingangsszene den Mecha-
nismus von Antikythera streitig

KINO

T3

VON JAMES MANGOLD

INDIANA JONES AND
THE DIAL OF DESTINY

Der flinfte Teil der Abenteuerreihe findet zu bewahr-
ten Erzdhimustern zuriick. Und kdédert mit einer neuen
potenziellen Nachfolge. Ob das Ford-Fans liberzeugt?

macht, und ist praktischerweise In-
dianas Patentochter. Das Abenteu-
erfieber bleibt also in der Familie.
Weil Helena Shaw, so der Name der
Figur, von einem besessenen Ar-
chéologen aufgezogen wurde, kennt
sie sich ausserdem auch mit antiken
Sprachen und Codes aus und hat
ihre Hausaufgaben in Sachen Welt-
geschichte gemacht.

Nur ihr moralischer Kompass
ist zu Beginn des Films noch nicht
ganz von US-amerikanischem Welt-
polizeiformat. Aber was hat der jun-
ge Indiana Jones seinerzeit Regeln
gebrochen, um die Welt zu retten!
Diese bessere, weil kaum auf Sex-
appeal getrimmte, Lara Croft hat
alles in allem also noch Zeit, ihre
ganz eigenen Abenteuer jenseits der
(physischen) Verfiigbarkeit von Har-
rison Ford zu bestreiten. Sie ist mit
Charme, Intellekt und einer gehori-
gen Portion Ruchlosigkeit ausgestat-
tet - bleibt abzuwarten, ob das glo-
bale Publikum bei diesem neuen,
moglichen Spin-off anbeisst.

Doch zuriick zur Zeitreise-
rei: Diese ist mit dem CGI-Ausflug
in den Zweiten Weltkrieg zu Beginn
noch langst nicht beendet. Ganz im
Gegenteil ist der ganze Plot beses-
sen von der Idee. Im Zentrum steht
eben dieser Mechanismus von An-
tikythera, eine Art antiker Compu-
ter. Das mechanische Kunststiick
existiert tatsdchlich und steht heute
im Archédologischen Nationalmu-
seum von Athen. Fiir den Film wird
es nun zu einer Art Zeitmaschine.

Kurzum: Ein Nazi-Wissen-
schaftler, inspiriert von Wernher
von Braun und wunderbar gespielt
von Mads Mikkelsen, jagt in riick-
sichtsloser Ubermenschenmanier
nach der verschollenen Hilfte des
Gerits, weil er damit in der Zeit
zurilickreisen will. Dass Indy und
Shaw dabei stdndig die Entde-
ckungsarbeit fiir die Schergen leis-
ten und Mal um Mal den BGsen ins
Messer laufen, gehort zur Reihe wie
der Cowboyhut auf den Kopf der
Hauptfigur. michael Kuratii

START 29.06.2023 REGIE James Mangold BUCH Jez Butterworth, John-Henry Butterworth, David Koepp, James Mangold KAMERA
Phedon Papamichael SCHNITT Andrew Buckland, Michael McCusker, Dirk Westervelt MUSIK John Williams PRODUKTION Lucasfilm,
Walt Disney Pictures, Paramout Pictures; USA 2023 DAUER 154 Min. VERLEIH Disney
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KINO — Maureen Kearneys Ge-
schichte ist eine Katastrophe, und
zwar auf allen Ebenen: Kearney ist
Gewerkschafterin in einem franzo-
sischen Unternehmen, das Kernre-
aktoren baut und laufend Leute ent-
lasst. Weil sich Kearney fiir die
Belegschaft einsetzt, macht sie sich
bei der Geschiftsleitung unbeliebt.

Und dann, als ein neuer Di-
rektor sein Amt antritt, wird ihre
Arbeit sogar aktiv sabotiert.

Aber das ist noch lange nicht
alles. Kearney bekommt Hinweise
darauf, dass die Atom-Bosse Ge-
schifte mit China machen wollen.
Sie sieht franzosische Arbeitsplétze
in Gefahr und versucht sich Gehor
zu verschaffen. Von da an bekommt
sie drohende Anrufe von Fremden.
Sie wird verfolgt. Gedemiitigt. Und
schliesslich, als sie schon einen

KRITIK

VON JEAN-PAUL SALOME

LA SYNDICA-
LISTE

Termin bei Prisident Sarkozy hat,
wird sie tiberfallen und vergewaltigt.

Das ist eine wahre Geschich-
te, die auch nach dem Uberfall nur
noch schlimmer und schlimmer
und noch schlimmer wird und sich
damit geradezu fiir eine Verfilmung

aufgedrangt hat. Jean-Paul Salomé,
Fadette Drouard und Caroline
Michel-Aguirre diirften kaum viel
Arbeit damit gehabt haben, diese Er-
eignisse zu einem Drehbuch umzu-
arbeiten.

In dieser Geschichte steckt
schon alles drin, was ein Politthriller
braucht: ein enormes Machtgefille,
himmelschreiende Ungerechtigkei-
ten, eine korrupte Justiz und krimi-
nelle Machenschaften der Politik.

Wenn in diesem Film nun Isa-
belle Huppert die Hauptrolle spielt,
dann kann hier tiberhaupt nichts
schiefgehen. Sie wechselt zwischen
der selbstbewussten Karrierefrau
und dem verzweifelten Vergewalti-
gungsopfer so ergreifend hin und
her, dass es ihr viele Preise eintragen
diirfte. Hier spielt sie auf der Héhe
ihrer Kunst. oliver camenzind

START 08.06.2023 REGIE Jean-Paul Salomé BUCH Fadette Drouard, Caroline Michel-Aguirre, Jean-Paul Salomé KAMERA Julien
Hirsch SCHNITT Valérie Deseine, Ain Varet DARSTELLER:IN (ROLLE) Isabelle Huppert (Maureen Kearney), Grégory Gadebois (Gilles
Hugo) PRODUKTION France 2 cinéma u.a.; FR 2022 DAUER 121 Min. VERLEIH Filmcoopi




KINO

VON EMANUELE CRIALESE

LIMMENSITA

Nach mehr als zehn Jahren kehrt Regisseur Emanuele
Crialese mit einer personlichen Geschichte zurick.
Penelope Cruz und Luana Giuliani verkérpern seine

gefangenen Figuren gekonnt.

KINO — Adri (Luana Giuliani)
hofft auf ein Wunder. Ein Zeichen,
irgendwas. Weshalb? Das kénnen
wir zu Beginn dieses Films nur er-
ahnen. Bald wird klar, weshalb Ad-
riana, irgendwo in der Schwebe
zwischen Kindheit und Erwachsen-
werden, nicht in das Gefiige des r6-
mischen Wohlstands der Siebziger-
jahre passt. Sie nennt sich Andrea.
Was fiir deutschsprachige Ohren
kaum bemerkenswert ist, erzdhlt in
Italien eine génzlich andere Ge-
schichte. Schliesslich ist der Name
hier Mdnnern vorbehalten.
Andreas Coming-of-Age ist
aber nur die halbe Geschichte, die
Regisseur Emanuele Crialese in
Limmensita erzihlt. Denn als zwei-
te Hauptfigur nimmt die Mutter
Clara (gespielt von Penélope Cruz)
fast mehr Platz ein. In der mentalen
Enge der gehérnten Hausfrau ver-
schwort sie sich mit ihren drei
Kindern gegen die konservativen
Strukturen der italienischen Wirt-

schaftswunder-Generation. Sie halt
es mit ihren Kindern anders als die
Nonna, die befreundeten Miitter
und ihr gestrenger Mann.

In der Mitte des Films setzt
es dann doch eine Ohrfeige. Andrea
hat die Kinder auf einem gediege-
nen Landsitz zu einer Dummbheit
angestiftet, nun fordern die anderen
Miitter Ziichtigung. Doch Clara z6-
gert. Erst als Andrea provokativ
selbst seine Bestrafung fordert,
klatscht Claras Hand widerwillig in
das Gesicht des Kindes.

«Es reicht jetzt», sagt Clara
noch fast flehend und verldsst den
Raum. Was Andrea ihr hier vor-
fihrt, ist, zu welcher Welt seine
Mutter wirklich gehort. Clara ist
die schone, bewunderte Frau, und
die Regeln, nach denen sie zu spie-
len hat, machen Andrea das Leben
schwer.

Langsam wird deutlicher, wie
das Wunder aussehen sollte, auf das
Adri/Andrea wartet. Noch ein paar
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Jahre, und die kindliche Leichtigkeit
wird definitiv verflogen sein.

Limmensita spielt wihrend
Italiens Wirtschaftswunderjahren.
Der materielle Fortschritt ist bis hin
zur modernen Kirchenarchitektur
zu spiiren - nur die Moral kommt
noch immer in Form klsterlicher
Schuluniformen daher. Die Filme
von Michelangelo Antonioni spielen
in die Stimmung hinein, scheint doch
Cruz’ Figur nachgerade eine Fort-
schreibung seiner verlorenen jun-
gen Seele in Lavventura, La notte,
Leclisse zu sein. Limmensita kostet
jedoch nicht die Weite der Land-
schaft aus wie seine Vorbilder (und
Crialese in seinem letzten Film
Terraferma vor mehr als zehn Jah-
ren). Weitestgehend spielt der Film
in der Kammer einer gehobenen
Siebzigerjahrewohung. Die geht
zwar zwischendurch in Flammen
auf, um mit einem neuen, knallroten
Sofa wieder aufzuerstehen: Diese
Gesellschaft baut ihre Gefingnisse
einfach wieder in neuem Glanz auf.

Crialese gelingt mit seinen
zwei Hauptdarstellerinnen ein fas-
zinierendes Spiel zweier Figuren,
die sich in ihren Anspriichen ans
Leben entgleiten. Unausgesproche-
nes zihlt hier fast mehr als die zum
Teil etwas tiberdeutlichen Momente
der Konfrontation. Wie jener, in
dem Mutter und Kind beim Weih-
nachtessen der Grossfamilie unter
dem Tisch spielen wollen und von
Andrea zuriick zu den Erwachsenen
geschickt werden.

Andreas Wunder léasst auf
sich warten. Am Ende steht dafiir
die Erkenntnis, dass seine Rettung
weder durch die Mutter Gottes
noch durch seine eigene erfolgen
wird. Michael Kuratli

START 01.06.2023 REGIE Emanuele Crialese BUCH Emanuele Crialese, Francesca Manieri, Vittorio Moroni KAMERA Gergely Poharnok
SCHNITT Clelio Benevento MUSIK Rauelsson DARSTELLER:IN (ROLLE) Penélope Cruz (Clara), Vincenzo Amato (Felice), Luana Giuliani
(Adri), Patrizio Francioni (Gino) PRODUKTION Wildside, Pathé u.a.; IT 2021 DAUER 97 Min. VERLEIH Pathé Films
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VON ERIC APPEL

WEIRD - THE AL
YANKOVIC STORY

Zu gut, um wahr zu sein? «Weird Al» liefert hier nicht -
wie man erwarten wiirde - sein eigenes Biopic ab, son-
dern eine Parodie auf allzu kitschige Musikfilme.

NETFLIX — Hierzulande ist der
Komiker und Musiker «Weird Al»
Yankovic nicht so bekannt wie in
seiner Heimat, den USA, wo man
ihn seit Jahrzehnten schon fiir seine
lipfig-lustigen Parodien bekannter
Charthits, seinen markanten
Schnauz und ikonischen Locken-
kopf liebt.

Nun erschien dieses angeb-
liche Biopic {iber ihn, das genau
dort ansetzt, wo man es erwarten
wiirde: Eines schicksalhaften Nach-
mittags steht ein Handelsreisender
vor der Tiir der Yankovics und
mochte dem kleinen musikbegeis-
terten Alfie ein Akkordeon verkau-
fen. Aber es stellt sich der brutale
Vater dazwischen, denn dieser
mochte partout nicht, dass sein
Sohn Musik macht.

Nur die Mutter hat Erbar-
men und kauftihm das Akkordeon
heimlich, aber nicht ohne dem Bu-
ben das Versprechen abzunehmen,
die musikalischen Ambitionen vor-

erst ein gut gepflegtes Geheimnis
bleiben zu lassen.

Teenager-Al wird von seinen
Mitschiiler:innen gemobbt, doch
dann kommt wieder eine entschei-
dende Nacht: An einer Home-Party
bietet sich ihm die Gelegenheit, die
erworbenen Talente endlich zu pré-
sentieren. Sobald Yankovic am Bal-
gen zieht und die Tasten driickt,
brechen die Partygéste prompt in
Applaus aus, aus Feinde werden
Freunde, und der junge Weird Al
kann das Publikum das erste Mal
von sich liberzeugen.

So kennen und lieben wir
sie, die besten Aufstiegsgeschich-
ten mit der nétigen Portion Emo-
tionalitit und Drama, jeweils ge-
strickt um einen Underdog, der
sich trotz Hindernissen und gele-
gentlichen Rockstar-Abstiirzen als
verkannter Held erweisen wird. Als
Feel-Good-Stories folgten diesen
Takten in den vergangenen Jahren
zahlreiche glattgeschliffene und

musikbeladene Filme, etwa tiber
die Band Queen, iiber Elton John
oder Whitney Houston.

Wem das gleiche Muster in
Weird nun doch allzu prototypisch
vorkommt, ist auf der richtigen
Spur: Seinem Fach treu, serviert
hier Yankovic (gemeinsam mit
Drehbuchautor und Regisseur Eric
Appel) nicht so sehr seine tatséch-
liche Biografie ab, sondern eine Pa-
rodie aufs Genre, eine aufpolierte
und gleichsam imaginierte origin
story, entlang deren er etwa auch
mit Madonna das Bett geteilt haben
soll. Die Idee geht auf ein Scherz-
video zuriick, einen Fake-Trailer
fiir ein (damals noch nicht existie-
rendes) Weird-Al-Biopic, das der
Musiker schon linger an seinen
Konzerten zeigte.

Lustig ist, dass in der Reali-
tdt des Films vollig unterzugehen
scheint, dass Weird Als Musik ei-
gentlich nicht ernst zu nehmen ist.
Die Parodie behandelt sein Subjekt
stattdessen mit einem demonstrati-
ven Pathos, der im Kontrast zu den
gesungenen Liedern wie «Smells
Like Nirvana» oder «Like a Sur-
geon» steht. Im Spiel mit ernsthaft
erscheinenden Mitteln vollzieht
sich der Spass hier also auf der Me-
taebene.

Immer noch witzig bleiben
auch jene Liedparodien, die Yanko-
vic schon seit Ende der Siebziger
produziert und singt und die von
Daniel Radcliffe in der Hauptrolle
dusserst iberzeugend vorgetragen
sind. Etwa «My Bologna», die Sala-
mi-Version von «My Sharona» der
Band The Knicks, dasihn 1979 auf
den Plan brachte, oder «Another
One Rides the Bus», in Anlehnung
an Queens «Another One Bites
the Dust».

Darin gleicht die Parodie tib-
rigens ihren Vorgéngern doch bis
aufs gekrauste Haar: Unterm Strich
geht’s um die Nostalgie fiir die Mu-
sik von einst. selinaHangartner

START 16.06.2023 (auf Netflix) REGIE Eric Appel BUCH Al Yankovic, Eric Appel KAMERA Ross Riege DARSTELLER:IN (ROLLE)
Weird Al (Daniel Radcliffe), Rainn Wilson (Dr. Demento), Conan O’Brien (Andy Warhol), Jack Black (Wolfman Jack), Evan Rachel Wood
(Madonna) PRODUKTION Funny or Die, Tango Entertainment, Ear Booker Productions; USA 2022 DAUER 108 Min.
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KRITIK

VON SAM LEVINSON

THE IDOL

Der Regisseur von Euphoria versucht sich dieser Serie
erneut in Skandal, Erotik und Exzentrik. Doch der Schau-
spielkunst seiner Hauptdarstellerin fehlt es an Kraft.

SKY — Nervenzusammenbriiche
bei jungen Frauen sind sexy, Intimi-
tdatskoordinator:innen gehoren bei
erotischen Fotoshootings wegge-
sperrt, und wer nervige Fragen
stellt, wird bezichtigt, ganz Ameri-
ka «cockblocken» zu wollen. Die
neue HBO-Serie The Idol startet mit
starken Dialogen temporeich in die
erste Szene und gibt sich erst als
schonungslose Satire auf die zyni-
sche amerikanische Popindustrie.

Sangerin Jocelyn (Lily-Rose
Depp) posiert in einem roten Sei-
denkimono auf dem Wohnzimmer-
tisch ihrer Villa, wihrend ihre En-
tourage aus Managern, Produzen-
ten, Publizisten und Kreativdirek-
toren sich nach einem vernichten-
den Post in den sozialen Medien in
Schadensbegrenzung iibt. Vom
neusten Skandal um ihre Person
soll sie noch nichts erfahren. Joce-
lyn geht zur Probe fiir den bevor-
stehenden Videodreh ihrer Come-
back-Single.

Doch ihr entgehen die besorgten Bli-
cke nicht, die abzuschéitzen versu-
chen, wie es um ihre Erfolgschancen
noch steht. Beziige zu den Schicksa-
len von echten Popstars werden
nicht erst in der Choreografie offen-
sichtlich, die eine Hommage an Brit-
ney Spears’ Videoclip zu «I’'m A Sla-
ve 4 U» sein soll. Die Geschichte des
«good girl gone bad» ist nicht neu
und eignet sich wunderbar als Se-
rien-Stoff - aber will man das auch
wirklich sehen? Der Einstieg macht
zumindest neugierig: Es folgen der
obligatorische Ausbruch des Pop-
sternchens aus seinem goldenen K-
fig und die schicksalhafte Begegnung
mit dem Bad Boy. Im Klub trifft sie
auf den dubiosen Klubbesitzer und
Selbsthilfe-Guru Tedros (Abel Tes-
faye alias The Weeknd). Ab da ver-
dndern sich Stimmung und Fokus
der Serie leider zu seinen Gunsten.

Der Musiker, der jetzt seinen
Kiinstlernamen abgelegt hat, kapert
die Serie und macht sie zu einer

pornografisch aufgeladenen Erwei-
terung seines Personenkults. Der
iiberzeugende Reality-Show-Cha-
rakter und die derben Dialoge vom
Anfang machen Platz fiir eine Tee-
nie-Drama-artige Kennenlernszene
zwischen Lily-Rose Depp und Abel
Tesfaye. Es folgen effekthascheri-
sche Selbstinszenierungen, wie man
sie aus Tesfayes Musikvideos kennt.
Schauspielerisches Talent braucht
es da von beiden Seiten nicht.

Das «diistere und verdorbene
Marchen», wie der Musiker die
Serie nennt, wird von Regisseur
Sam Levinson inszeniert, dessen Er-
folgsserie Euphoria auch mit expli-
ziten Szenen fiir Furore sorgte.
Doch will ihm die Gratwanderung
zwischen Erotik, Asthetik und Ex-
zentrik dieses Mal nicht gelingen.

Paul Verhoevens Basic In-
stinct hat wiahrend der Dreharbeiten
offenbar als Inspiration gedient, und
kurz flimmert denn auch Femme fa-
tale Sharon Stone im Hintergrund
tiber einen Bildschirm. Doch bedurf-
te es damals eines Charakterdarstel-
lers wie Michael Douglas, um diese
frenetische Anziehungskraft entge-
gen aller Vernunft darzustellen.

Lily-Rose Depp fehlt es wih-
rend ihrer Figurenentwicklung an
schauspielerischem Kénnen, um
sich von der platten Projektionsfigur
zu emanzipieren. Und trotzdem
diirfte die It-Serie allein durch die
Starbesetzung, die von queer bis K-
Pop reicht, eine Fanbase mobilisie-
ren. Der erste Skandal, den ein Ar-
tikel {iber die Produktions-
bedingungen im «Rolling Stone»
ausloste, trug leider nur zum Hype
bei, den die Serienmacher:innen
noch verschérften.

Statt aufzukléren, bauten sie
einen selbstreferenziellen Seiten-
hieb auf das Verlagshaus in ihre
Serie ein. So erhebt The Idol Stillo-
sigkeit zum (Erfolgs-)Prinzip und
wird zum absehbaren «Skandal» der
Serien-Saison. silviaPosavec

START 04.06.2023 IDEE Sam Levinson, Abel Tesfaye, Reza Fahim REGIE Sam Levinson KAMERA Marcell Rév, Arseni Khachaturan
MUSIK The Weeknd, Mike Dean, Sam Levinson DARSTELLER:IN (ROLLE) Lily-Rose Depp (Jocelyn), Abel Tesfaye (Tedros), suzanna son
(Chloe) PRODUKTION Bron, A24, HBO u.a.; USA 2023 DAUER 5 Episoden a ca. 50 Min.
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KRITIK

VON TAYLOR SHERIDAN

1923

Im Spin-Off von Taylor Sheridans Erfolgsserie
Yellowstone herrscht statt den Roaring Twenties

nihilistische Endzeitstimmung.

PARAMOUNT+ —— Wenn in 1923
der Rinderbaron Jacob Dutton
(Harrison Ford) im Streit um Wei-
deland ein paar Schafziichter auf-
kniipfen ldsst, dann weiss man, wo-
mit und mit wem man es hier zu tun
hat: Gleich in der ersten Szene er-
schiesst Duttons Schwégerin Cara
(Helen Mirren), mit der er nach dem
Tod seines Bruders die Ranch und
das Bett teilt, einen Mann auf der
Flucht.

Die Duttons sind jene Dynas-
tie, von der Sheridan bereits in sei-
ner Neowesternserie Yellowstone -
sowie im Prequel 1883 - erzihlte.
Die Familiensaga mit Kevin Costner
als Nachfahre Jacob Dutton zdhlt
vor der finalen Staffel zu den erfolg-
reichsten Serienproduktionen in
den USA. Als Spin-off blickt 1923
nun zuriick auf die Jahre vor der
Grossen Depression. Und erweist
sich in erster Linie als Erzéhlung
iber die Weitergabe von Macht und
struktureller Gewalt.

In drei Erzéhlstréingen, die sich klas-
sisch aufeinander zu entwickeln, ent-
faltet 1923 zunéchst ein historisches
Panorama: In der Stadt, in die Dut-
ton noch auf seinem Pferd einreitet,
um einen Schafziichter (Jerome
Flynn) zu verklagen, herrschen reger
Strassenverkehr und die lauten Rufe
fiir die Prohibition. Tausende Meilen
entfernt kimpft sich sein Neffe Spen-
cer (Brandon Sklenar) als vom Ers-
ten Weltkrieg traumatisierter Gross-
wildjager durch Kenia und missbilligt
spottisch den britischen Kolonialis-
mus. Und irgendwo im Mittleren
Westen durchleidet die junge Indige-
ne Teonna (Aminah Nives) die kor-
perliche und seelische Tyrannei einer
Ordensschule.

Von den Roaring Twenties ist
in Montana also nichts zu spiiren,
und tatséchlich inszeniert Sheri-
dans langjéhriger Kameramann
Ben Richardson (Beasts of the Sout-
hern Wild), diesmal als Regisseur,
ein nihilistisches Endzeitdrama, in

dem die Sprache allerdings schmut-
ziger ist als die Bilder: In fahlem
Licht schimmern die von Heuschre-
cken tiberfallenen Felder, die Dut-
ton zum Viehtrieb in die Berge
zwingen; einsam ragen die Hauser
der Baptisten aus der scheinbar un-
endlichen Ebene, die den jungen in-
digenen Frauen, die ihre Sprache
nicht mehr sprechen diirfen, keine
Zuflucht gewihrt. Und gelbbraun
leuchtet die Savanne, in die die de-
kadenten Kolonialisten ihre neu-
esten Autos importieren.

Sheridan, der sich als Autor
der Sicario-Filmreihe und Regisseur
von Hell or High Water einen Namen
gemacht hat, beweist ein untriigli-
ches Gespiir fiir die Zeichnung ame-
rikanischer Traume und Begehrlich-
keiten - und fiir die damit ein-
hergehenden Widerspriiche. Und
wie in Wind River iiber einen Mord
an einer jungen Indigenen beobach-
tet er eben nicht das sogenannte
Schicksal, sondern das Leid jener,
die fiir den Landraub den Preis zah-
len mussten.

Eine der grossten von Sheri-
dans Stérken ist es jedoch, die tra-
ditionellen Motive und Mythen des
Genres auf ihre Tauglichkeit fiir
die Gegenwart hin zu befragen:
Das Durchtrennen eines Stachel-
drahtzauns ist hier kein symboli-
scher Akt mehr, mit dem man auf
das Recht seiner personlichen Frei-
heit besteht. Wenn einem die Tiere
verhungern, geht es um die nackte
Existenz: Das Ideal der Freiheit
niitzt nur den Besitzenden. «Hang
me?», briillt der Schafziichter mehr
verargert als verzweifelt Duttons
Lynchmob entgegen. «It’s the fu-
cking twentieth century!» Nicht
wissend, dass das Schlimmste noch
bevorsteht. Michael Pekier

START 31.05.2023 IDEE, BUCH Taylor Sheridan REGIE Ben Richardson KAMERA Corrin Hodgson MUSIK Brian Tyler DARSTELLER:IN
(ROLLE) Harrison Ford (Jacob Dutton), Helen Mirren (Cara Dutton), Brandon Sklenar (Spencer Dutton) PRODUKTION 101 Studios, MTV
Entertainment Studios u.a.; USA 2022 DAUER 8 Episoden a ca. 55 Min.



FILMINGO — Als wir so ungeféhr
17 waren und zum ersten Mal rich-
tig verliebt - wie war das? Schoén
nattirlich, gross und tiberwiltigend,
begliickend und zugleich vollig ver-
unsichernd. Es war, als gébe es
nichts anderes mehr als dieses eine
Gefiihl, das zu dieser einen Person
gehorte. Es war, als hinge alles von
dieser Liebe ab. Und das stimmte in
gewisser Weise ja auch: Hinter die-
ser Liebe, da endete die Welt.

So geht es zumindest dem
jungen Sascha. Er hat gerade die
Schule abgeschlossen und soll wih-
rend der Sommerferien entschei-
den, was er nun studieren mdchte.
Aber das will er nicht - weder ent-
scheiden noch studieren. Es kotzt
ihn an, das zu tun, was Andere von
ihm verlangen. Er will keine Erwar-
tungen mehr erfiillen. Er will endlich
sein eigenes Leben beginnen.

Und das geht vorerst so: nur
noch alle Zeit mit Schenja verbrin-
gen, in ihre Augen schauen, sie fest-

VON JULIA TROFIMOVA

STREAMING

halten, sie kiissen. Er will nur noch
ihre Geschichten hoéren und seine
eigenen Geschichten nur noch in
ihre Ohren fliistern. Der Rest inter-
essiert ihn nicht mehr und geht ihn
auch nichts mehr an. Jetzt, da er ver-
liebt ist, ist er ein Anderer. Seine
Freundin ist das Einzige, was ihm
etwas bedeutet, weil nur sie weiss,
wie er sich fiihlt.

Den Rest dieser Erzdhlung
kennen wir aus eigener Erinnerung,
zumindest in groben Ziigen. Eine:r
von beiden will dann in die Gross-
stadt, und der:die Andere steht im
Regen. Grosses Drama, Trédnen,
Schmerz. Verletzung. Und dann
wird die Welt finster und feindselig,
aber sie hort doch nicht auf, zu sein.
Das Leben geht weiter, sagen die
Miitter sinngemass.

So ist es auch in The Land of
Sasha. Aber darum geht es ja tiber-
haupt nicht. Es geht vielmehr darum,
sich all das noch einmal vorfiihren
zu lassen; in der Detailliertheit eines

THE LAND OF SASHA

Das Regiedebiit von Julia Trofimova ist eine Reise in
private Erinnerungen - aber auch ein eigenstéandiger,
schoéner Film.

81

Kinofilms. Die erste Begegnung mit
den kleinen Schwindeleien, um der
anderen Person zu gefallen. Die ers-
te Beriihrung der fremden Haut. Das
peinliche Schweigen, wenn die El-
tern ins Zimmer platzen und korper-
liche Ann#herungen damit verhin-
dern. Die Unsicherheit in der Frage:
Sind wir jetzt zusammen?

Das alles so einfithlsam von
Julia Trofimova gezeigt zu bekom-
men, ist etwas Schones. Weil sie ein
feines Gesplir fiir jugendliche Dra-
matik beweist, aber auch fiir erwach-
sene Erwartungshaltungen an einen
Coming-of-Age-Film. Sie weiss, was
wir sehen wollen und was wir schon
zu gut kennen. So ist der Film iiber-
schwinglich, romantisch und melan-
cholisch genug, um authentisch zu
wirken. Aber auch originell und wit-
zig genug, um wihrend der 90 Mi-
nuten unterhaltsam zu bleiben.

Mark Eidelschtein spielt Sa-
scha als exzentrischen Kiinstlerty-
pen, der ldssige Witze dariiber
reisst, dass er ohne Vater aufgewach-
sen ist. Aber hinter der Fassade ist
er ein verletzlicher junger Mann, der
sich kaum laut zu sagen traut, dass
er Maler werden mochte. Seine Mut-
ter ist Alkoholikerin, den Vater
kennt er gar nicht. Maria Matsels
Schenja dagegen kommt aus intak-
ten Familienverhéltnissen und geht
ihrer Karriere als Modedesignerin
mit dem entsprechenden Selbstbe-
wusstsein entgegen. Sie ist die Stér-
kere der beiden. Sie gibt dem orien-
tierungslosen Sascha Halt.

Bis dann eben die Grossstadt
ins Spiel kommt und die Harmonie
zwischen den jungen Liebenden
empfindlich stort.

The Land of Sasha bietet sei-
nem Publikum viel Projektionsfla-
che, ist aber ein eigensténdiger,
origineller Film. Zu Recht wurde er
an der letztjahrigen Berlinale fiir
den Wettbewerb Generation 14plus
nominiert. oliver camenzind

START 09.06.2023 REGIE Julia Trofimova BUCH Maria Schulgina, Elisabeta Tikonova, Julia Trofimova KAMERA Egor Powolozki
DARSTELLER:IN (ROLLE) Mark Eidelschtein (Sascha), Maria Matsel (Schenja), Ewgenia Gromowa (Sofia) PRODUKTION Vega Film;

RU 2022 DAUER 83 Min.
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VON CHARLIE BROOKER

BLACK MIRROR

STAFFEL 6

Mit einer lang ersehnten sechsten Staffel findet die Net-
flix-Erfolgsserie wieder zur alten, bissig selbstironischen

Form.

NETFLIX — Black Mirror dndert
von Folge zu Folge das oft vage fu-
turistisch, aber nicht allzu fremd an-
mutende Setting der jeweilgen Ge-
schichte; als roter Faden durchzieht
die gesamte Anthologieserie die
Idee, dass Technologien und gesell-
schaftliche Entwicklungen korrum-
pieren. Angste vor einer grotesken
Ubermodernisierung werden effekt-
voll und satirisch durchgespielt.

Black Mirror gehorte vor Jah-
ren schon zu den frithen Erfolgen
auf Netflix. Aber nicht zum Reigen
der «Netflix Originals» - denn die
ersten Staffeln der britischen Sci-Fi-
Serie wurden ab 2011 noch fiirs
analoge Fernsehen gedreht. Doch
der Streaminggigant besass eine
gute Intuition und tibernahm die
Serie ab Staffel 3.

Mit, wie gesagt, grossem Er-
folg bei Kritiker:innen: Black Mirror
wusste zu iiberzeugen, stand die Se-
rie doch in der Tradition dlterer TV-
Dauerbrenner, The Twilight Zone

(1959-) vor allem, mit der die Serie
sich folglich immer wieder dem Ver-
gleich stellen musste. Und die besten
Episoden, « White Christmas», «No-
sedive» oder «San Junipero» etwa,
konnen dem populédren Vintage-Vor-
bild tatsdchlich das Wasser reichen.

Aber bei Anthologien ist es
auch so, dass nicht jede Episode
eine Punktlandung ist. Ausgerech-
net die mit immer aufwéndigeren
Mitteln gestaltete vorletzte Staffel
stiess auf wenig Begeisterung: Er-
hielten die Episoden der ersten vier
bei IMDB noch brillante acht von
zehn Sternen im Schnitt, gab’s fiir
die letzte Folge der fiinften Staffel
bloss noch sechs.

«Joan Is Awful», die erste Epi-
sode der sechsten, nun erschienenen
Staffel, scheint nun wieder geeigne-
te Twists zu finden, um eine effekt-
volle Satire zu liefern, und - so viel
darfverraten sein - automatisiertes
Geschichtenerzahlen im TV zu pro-
blematisieren. Das ist im Kontext

von ChatGPT und einem gerade real
stattfindenden Streik in Hollywood,
wo Drehbuchautor:innen nicht
mehr in die Tasten hauen, sondern
auf der Strasse gegen die Politik der
Streamingdienste und die Integra-
tion von Al-Technologie demonstrie-
ren, brandaktuell.

Die Black Mirror-Episode, die
solches Film- und Fernsehproduzie-
ren anprangert, steht dann im ironi-
schen Kontrast dazu, dass Black
Mirror selbst auf die Popularitét se-
riellen Erzéhlens bei Netflix setzt,
derin der Episode unverhohlen mit
der fiktionalen Plattform «Stream-
berry» parodiert wird. Mutig.

Aber genau so, mit dieser
Selbstironie, zeigt Black Mirror, dass
die Serie wieder zum alten Biss ge-
funden hat: In ihren besten Momen-
ten war sie bisher genauso selbst-
reflexiv wie direkt, unsere Lust an
der Dauerberauschung durch ihre
eigene Unterhaltung angreifend.
Dazu passt der Titel «Black Mirror»,
der die schwarze Mattscheibe
meint, respektive unser Antlitz, das
sich darin spiegelt, sobald die flim-
mernden Screens ausgeschaltet
sind: Ein unheimliches und nur
leicht verfremdetes Aquivalent unse-
res Selbst zeigt sich uns dort. Black
Mirror handelt also nicht von der
Zukunft, sondern vom allzu gegen-
wartigen und unethischen Konsum
brandneuer Gadgets.

Darum darf man sich nicht
wundern, wenn auch Staffel 6 fast
too close to home ist: Die ans Un-
gesunde grenzende Obsession mit
True Crime, die Ausbeutung des
Privatlebens oder der alltdgliche
Rassismus (in «kDemon 79» im sty-
lishen B-Movie-Look allerdings in
die Siebzigerjahre versetzt), die in
dieser Staffel abgehandelt werden,
gehdren leider nicht nur zur Welt
jenseits der Mattscheibe, sondern
genauso zur unsrigen. SelinaHangartner

START 15.06.2023 IDEE Charlie Brooker REGIE Uta Briesewitz, John Cowley, Sam Miller, u.a. BUCH Charlie Brooker, Bisha K. Ali
DARSTELLER:IN (ROLLE) Annie Murphy (Joan), Salma Hayek (TV-Joan), Michael Cera (Beppe), Aaron Paul (Cliff), Josh Hartnett (David),
Zazie Beetz (Bo) PRODUKTION Broke & Bones; UK 2023 DAUER 5 Episoden a ca. 60 Min.
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XL-AUSGABE

Ritterliche
Exklusivitat

Wenn ein Ritter iiber einen anderen Ritter ein
Buch macht, klingt das erst mal wie ein Tausch-
handel unter Aristokraten. Doch wenn die
Kritikergrésse Sir Christopher Frayling tiber Sir
Ken Adam schreibt, beziehungsweise sich

mit ihm fiir diverse Gesprache zusammensetzt,
dann ist das natiirlich etwas anderes. Hier

steht dann die Popkultur im Vordergrund, kon-
kreter noch die ikonischen Bildwelten, die

Adam als Filmarchitekt fiir einige der gréssten
Filmproduktionen des 20. Jahrhunderts ge-
schaffen hat. Wenn nur ein Set von Adam in der
Erinnerung klebenbleiben sollte, dann wohl

der War Room aus Dr. Strangelove. Die wie ein
Heiligenschein liber dem runden Tisch der
Generile schwebende Lampe ist dabei ebenso
stilbildend wie die brutalistische Kassettendecke
und die erschlagend liberhdngenden Weltkarten.

LICHTET

Uberhaupt fand der deutsch-englische Kriegs-
gefliichtete Adam in den Phantastereien des
Kalten Kriegs eine Heimat. Allem voran pragte
er diverse Bond-Produktionen. Vom schlichten
Vorzimmer in Dr. No bis zur Mondstation in
Moonraker setzte er gestalterische Massstabe.
Das beim Taschen Verlag erschienene gross-
formatige Buch ist mit diversen Skizzen und
Setfotografien unter anderem aus dem Archiv
der EON Productions versehen.

Nicht ganz so popular wie der Inhalt diirfte
der Preis sein. Fiir 850 Franken oder Euro lasst
sich eines von insgesamt 1200 von Sir Ken
handsignierten Exemplaren erstehen. Wer zu-
dem ein Vorzimmer wie Dr. No hat, kann sich
den teuren Spass auf den mitgelieferten,
gravierten Buchsténder aus Acryl stellen. (mik)
Christopher Frayling: The Ken Adam

Archive. Taschen Verlag, 360 Seiten,
3.88 kg. CHF / EUR 850

Bl
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JOE MAY FRITZ LANG

HILDE WRRREN
 wnd der Tod

BLU-RAY

Hilde Warren
und der Tod

Ein Melodram reinsten Wassers: Hilde Warren
heiratet einen Mann, der sich als Mérder er-
weist; dessen Sohn tragt die «vererbte Anlagung
zum Bdsen» in sich. Wiederentdeckt im Rahmen
von Retrospektiven des Regisseurs Fritz Lang,
der hier, zwei Jahre vor seinem Regiedebiit, als
Drehbuchautor verantwortlich zeichnet, sind
thematische Beziige wie die schicksalhafte
Verkniipfung von Ereignissen und das Auftreten
des Todes selber offensichtlich.

Regisseur Joe May weiss nicht nur seine Ehefrau
und Hauptdarstellerin ins rechte Licht zu setzen,
sondern beweist auch ein ausgesprochenes
Gespir fir die Inszenierung des Raumes, zumal
bei der Staffelung in die Tiefe. 2001 restauriert,
2016 digitalisiert, jetzt endlich — mit Bonusmate-
rial (auch ein faktenreicher Audiokommentar) -
veroffentlicht. Durchaus eine Entdeckung. (ta)
Hilde Warren und der Tod (Joe May, D

1917), 61 Min., erschienen bei ostalgica.
CHF 35/EUR 25

COMIC

Erste
Filmregisseurin
der Welt

Am 1. Juli 1873 wird Alice Guy in Saint-Mandé bei
Paris geboren. Spéter lebt die Filmpionierin in
den USA und leitet das von ihr gegriindete Studio
Solax, mit dem sie in grosser Zahl einaktige Kurz-
filme produziert. lhre vielen Lebensstationen
lassen sich nun in dem spannenden Comic «Alice
Guy» von Catel & Bocquet nachvollziehen.

Der franzdsische Autor und Szenarist José-Louis
Bocquet und die aus dem Elsass stammende
lllustratorin Catel Muller verdichten in ihrer bio-
graphischen Graphic Novel das von Héhen und
Tiefen gekennzeichnete Leben der ungewéhn-
lichen Frau in strenger zeitlicher und mit jeweils
wechselnden Orten verbundener Chronologie.
Catels feine und auf das Wesentliche konzent-
rierten Schwarzweiss-Zeichnungen sowie
Bocquets elliptische, an markanten Ereignissen
und Umbriichen orientierte Erzahlweise lassen
anhand der biographischen Szenen zugleich
das Kolorit und den Aufbruchsgeist einer ganzen
Epoche erstehen.

Eng verkniipft ist das Portrait der «ersten Film-
regisseurin der Welt», das jetzt zu ihrem 150.
Geburtstag in deutscher Sprache erscheint, mit
der Entwicklung des Kinematographen und
filméasthetischen Fragen im weiten Feld zwischen
Realismus und lllusion. Ausserdem behandelt
der gewichtige Band, der durch eine detaillierte
Chronologie und umfangreiche Kurzbiografien
erganzt wird, Alice Guys frithe Kdmpfe fir
weibliche Selbstbestimmung. (ie)

Catel Muller, José-Louis Bocquet: Alice

Guy. Caterman, 400 Seiten, auf
Franzdsisch. CHF /EUR 40
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COMIC

Im Hier
und Damals

33 Kilometer nérdlich von Rom befinden sich
die Wasserfille von Monte Gelato. Obwohl

von bescheidener Grésse, haben die Cascate
besondere Bedeutungt erlangt. Sie zahlen

zu den am haufigsten verwendeten Filmdreh-
orten. Da sie in der N&he von Cinecitta liegen,
wurden sie ab den 1950ern Schauplatz von
zahlreichen italienischen Filmen, Fernsehserien
und Werbespots aus allen Genres: Sandalen-
filme, Spaghetti-Western, Horror, Komédien,
Thriller oder Erotikfilme. Der Videokiinstler
Davide Rapp hat die Giber 180 Filme wahrend
fiinf Jahren gesammelt und sie in einer bein-
druckenden Montage iibereinandergelegt. Aus
diesen zahlreichen Filmsequenzen hat Rapp
eine immersive VR-Collage erschaffen, welche
die Wasserfalle in einem (filmischen) Raum-
Zeit-Kontinuum zeigt.

Comic-Kenner:innen erinnert dieses Konzept
vielleicht an den US-Autor Richard McGuire.
Dieser hatte 1989 auf sechs Seiten im legendéren
Comic-Magazin «\RAW» auf neuartige Weise

Zeit, Ort und Handlung verschachtelt. Auf 36
Panels zeigt «Here» immer denselben Raumaus-
schnitt an verschiedenen Punkten in der Zeit:
Wéhrend 1902 gerade das Haus gebaut wird,
welches das Setting in Zukunft bestimmen wird,

liest ein Mann 1945 an der gleichen Stelle in
einem Sessel die Zeitung. Kurz darauf schlagt
eine Abrissbirne 2030 durch die Hauswand,
wahrend eine Seite spater eine indianersiedlung
von 1750 zu sehen ist oder 1984 unter dem
Weihnachtsbaum gefeiert wird. Mit «Here» ver-
sucht McGuire das Verstandnis des Zeit-Raum-
Gefiiges zu verbildlichen und die Verganglichkeit
des Menschen gegeniiber der Unendlichkeit
festzuhalten. 2014 weitete er die Geschichte auf
300 Seiten aus. Davide Rapps Umsetzung des
Konzepts in Filmform ist eine ebenbiirtige
Fortsetzung der genialen Idee. @m

Richard McGuire: Here. Pantheon
Books, 300 Seiten. CHF 40 / EUR 30

Monte Gelato (Davide Rapp, 2021), auf
vimeo.com

BUCH

Vergessener
Filmer

Ein Mann des Theaters. Und einer, der fiir die
Kunst seine Seele verkaufte. Das sind die gangi-
gen Vorstellungen von Gustaf Griindgens
(1899-1963), letztere gespeist aus Klaus Manns
Schliisselroman «Mephisto» und dessen Ver-
filmung durch Istvan Szabo. Dass seine Arbeit
zwischen 1930 und 1960 auch 33 Filme umfasst,
geriet dabei in den Hintergrund, mit dem vor-
liegenden Buch wird das korrigiert. Die Autorin
widmet sich nach einfiihrenden Bemerkungen
den einzelnen Filmen, skizziert Produktions-
und Rezeptionsgeschichte und analysiert
Griindgens’ Darstellung (besonders ausfiihrlich:
seine Unterweltgrésse in Fritz Langs M) bzw.
seine Inszenierungsweise (bei den sechs Kino-
filmen, bei denen er Regie flihrte). Eine so
lesenswerte wie materialreiche Darstellung. ¢a

Kristina Héch: Gustaf Griindgens.

Filmische Arbeiten 1930-1960. Schiiren

Verlag, 362 Seiten. CHF 50 / EUR 38
(E-Book EUR 30)
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BLU-RAY

Quentin Dupieux
macht sehr
schnell stichtig

Einst machte sich der exzentrische Regisseur
einen Namen mit einem mordenden Reifen.
Rubber lockte 2010 hierzulande noch mehr als
10000 Menschen in die Kinos. Seither hat

der Franzose sieben Filme herausgebracht, der
letzte, Fumer fait tousser, lief letztes Jahr in
Cannes als Nocture. In der Romandie kam die
Komddie vergangenen Herbst in die Kinos,

bei uns in der Deutschschweiz hingegen ... naja.
Natiirlich ist Dupieux’ Humor nicht fiir jede:n.
Da hilft auch der starbesetzte Cast mit Gilles
Lelluche, Anais Demoustier, Benoit Poelvoorde
und Adéle Exarchopoulos nicht. In seinem
neusten Film bestreitet die «Tabac Force» den
Kampf des Guten gegen ungeheuerliche
Echsenmonster mit den vereinten Kraften des
Nikotins, Methanols, Ammoniaks, Benzins

und des Quecksilbers. Wer in seiner Kindheit
je Power Rangers gesehen hat und mit seinen
Freunden deren Namen schreiend vom Hii-

gel gesprungen ist, kann sich ein Bild von der
Action machen, die einen da erwartet - Papp-
und Kautschuckmodelle inklusive.

Doch so abwegig der Humor des unbekannte-
ren Quentin (andere Filme beinhalteten eine
tibergrosse Fliege oder eine sprechende Wild-
lederjacke) auch sein mag, so versiert ist der
Filmemacher mit seinem Einsatz. Die Geschichte
der Tabac Force dient in Fumer fait tousser
schliesslich nur als Rahmenhandlung fiir eine
Reihe gruslig-lustiger Lagerfeuergeschichten,
die die Gruppe, zum Teambuilding-Urlaub
verdonnert, sich erzéhlt. Darunter jene eines
Helms, der seine Tragerin sich in gedanklicher
Klarheit verlieren und als Konsequenz ihre
Freunde ermorden lasst. Auch der Barracuda,

der auf dem Grill brutzelt, hat noch eine Ge-
schichte voller Blut und Schragheit zu erzdhlen.
Nur das Ende fehlt, weil sein eigenes ihm zu-
vorkommt.

Das ist dann auch das Element, das den Film
zusammenhalt, oder ihn besser gesagt in voller
Absicht schreddert. Wer Dupieux kennt, weiss,
dass es seine Eigenart ist, sich einer Pointe

zu verweigern oder diese, wie in seinem Meister-
werk Réalité, zum erzahlerischen Zirkelschluss
zu wenden. So hat keine der erzahlten Geschich-
ten in Fumer fait tousser ein Ende, auch nicht
die Rahmenhandlung. Eigentlich hatten wir das
jawissen sollen. Denn Rauchen verursacht
Husten, klar. Das ist ja aber erst der Anfang. Wie
das hingegen endet, wissen wir alle. (mik)

Fumer fait tousser (Quentin Dupieux,
FR 2022), 77 Min., mit franz. und engl.
Untertiteln, erschienen bei Gaumont.
CHF /EUR 24
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RIDLEY
SCOTT

Jorg Helbig (Hg.)
Heft 67

Ridley Scott

2023, 118 Seiten, zahlreiche
farbige und s/w-Abbildungen
€ 20—

ISBN 978-3-96707-737-7

»Ich mag unterschiedliche Themen,
unterschiedliche Schaupldtze, unter-
schiedliche Filme. Ich habe keinen intel-
lektuellen Masterplan.«

Diese Selbsteinschédtzung Ridley
Scotts lasst die Vielfalt seines
filmischen Schaffens erahnen. Der
Englédnder, der seit fast 50 Jahren zu
den bedeutendsten und einfluss-
reichsten Regisseuren gehort, hat in
einer Vielzahl von Genres gearbeitet
und schuf Filme, die von der Kritik
teils vergottert und teils verrissen
wurden. Der vorliegende Band
eroffnet neue Einblicke in sein Werk.

etk

edition text+kritik - 81673 Miinchen
www.etk-muenchen.de

15. Gassli
Film Festival
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Die Burde

der Begierde

TEXT Mel Giese Pérez

In filmischen Girlgangs
durfen junge Frauen
scheinbar alles sein:
anmutig, gefahrlich
und wild. Tatsachlich
emanzipiert sind sie
dabei selten.

HINTERGRUND

Grease (1978) ist zweifellos ein Kultfilm und glorifiziert
das ldssige Treiben von Jugendlichen. Er handelt von
der Liebesgeschichte zwischen Sandy und dem coolsten
Macho der Gang T-Birds. Die tragen schwarze Leder-
jacken und schmierige Frisuren, sind aufmiipfig und
haben nur Unfug im Sinn. Sandy, eine unschuldige,
brave Schiilerin, freundet sich mit einer aufséssigen
Frauenclique an (wobei «Frau» als Begriff mit Vorsicht
zu geniessen ist, da es sich lediglich um Teenies handelt).
Der Name dieser Clique ist auf den Riicken der pinken
Jacken gestickt: Pink Ladies. Ein ausgewogenes Teen-
Drama, eine verfeindete Gang und heitere Ohrwiirmer
fithren die zwei Gruppen durch alles, was Jugendliche
halt so machen: Lieben, Streiten und Rauchen.

Die Pink Ladies sind eine Clique, die sich von
den gewohnlichen Schiilerinnen an der Rydell High
abhebt und sich sozialen Normen widersetzt. Sie sind



DIE BURDE DER BEGIERDE a1

das weibliche Pendant zu den T-Birds, dementspre-
chend mit ihnen verbiindet. Grease spielt in den Fiinf-
zigern, wurde aber in den Siebzigern gedreht, deshalb
sind die Merkmale der Clique doch liberaler, als es die
Realitdt zugelassen hétte. Und nostalgischer, denn die
Flinfziger sind im Kino unmittelbar mit dem Lebens-
gefiihl der Jugend identifiziert: Erst ab da tauchten sie
explizit als Protagonist:innen auf. Mit Filmen wie Rebel
without a Cause (1955) stellte das Kino eine rebellische
Jugend dar und sprach ein euphorisches junges Publi-
kum an. Hollywood erkannte, wie wichtig Teenies als
Zielgruppe sind, das wirkte sich an den Kinokassen
und auf die Popkultur aus.

Tkonisch bekannt als starke junge Frauen mit
rebellischen Werten, reprisentierten die Pink Ladies
in den Siebzigern also nochmals retrospektiv diese
Selbstbestimmung und wurden zum wichtigen Teil der
Popkultur. Aber schaut man genauer hin, so fallt auf,
dass diese Clique auch in Grease nicht so emanzipiert
ist, wie sie es gerne ware.

Denn der Fokus lenkt von den Frauen ab. Hin
zu den «klassischeren» ménnlichen T-Birds. Die Ge-
schichte wird dadurch vorangetrieben, dass die jungen
Frauen die Gunst der Manner gewinnen miissen. Die
Eigenheiten der weiblichen Figuren sind zweitrangig,
und die Dynamik hingt vom méinnlichen Urteil ab.
Sandy tritt am Ende von Grease darum nicht etwa als
Pink Lady auf, sondern als feminine Version der T-
Birds-Gang: eine Sexbombe in schwarzer Lederjacke.

Dieses Jahr debiitierte im Streaming nun An-
nabel Oakes’ Prequel-Serie Grease: Rise of the Pink
Ladies, die sich nunmehr génzlich auf die Pink Ladies
konzentriert und ihre Entstehung neu erfindet. Dabei
thematisiert die Musicalserie Schulhierarchien, patriar-
chale Strukturen, typische Jugendprobleme wie Zuge-
horigkeit oder Sexualitéit und positioniert sich im Un-
terschied zum Original politisch. Die Serie versucht,
Klischees zu vermeiden und ein neues Zeitalter fiir
Frauencliquen einzulduten, denn emanzipierte Grund-
gedanken werden wie Konfetti flichendeckend {iber
die zehn Folgen verstreut.

Revolutionar?
Oder Mainstream?

Jane, Olivia, Nancy und Susie haben genug von der
repressiven Hackordnung an der Schule, wo Football-
spieler und Cheerleaderinnen auf Andere herabab-
schauen. Einer der Footballspieler verbreitet Liigen
iiber Janes Entjungferung und erlangt so mehr Popula-
ritdt als Kandidat fiirs Amt als Schulprésident, doch das
lassen sich die vier Frauen nicht gefallen. Zusammen
bilden sie die Opposition und nennen sich Pink Ladies.

Diese Wendung erscheint 2023 beinahe banal.
Heutzutage ist es selbstversténdlich, dass Frauenrollen

mit alten Stereotypen brechen. Im Mainstream findet
man immer Ofter Diversitdt, Inklusion und kommer-
zialisierten Feminismus. Auch in Grease: Rise of the
Pink Ladies weist der Cast mehr kulturelle Vielfalt auf
und spielt mit heteronormativen Geschlechterrollen.
Aber haben sich Frauencliquen im Film tatséchlich ver-
dndert, oder sieht Sexismus heute einfach anders aus?

Frauengangs im Film beweisen gerne, dass sie
genauso fihig sind wie Médnner, gewalttdtig und krimi-
nell zu sein. Faster, Pussycat! Kill! Kill! (1965) ist ein
Exploitationfilm (und Inspiration fiir Tarantinos Death
Proof von 2007) tiber drei begehrenswerte Frauen, die
in thren Autos durch die Wiiste rasen, kaltbliitig mor-
den, Geiseln nehmen und rauben. Diese Unabhéngig-
keit hat fiir sie aber noch ihren Preis, bezahlt wird
namlich mit Sexappeal und Wollust, der Darbietung
fiir den male gaze. Ohne das durften sich starke Frauen
im Film nicht manifestieren. Das Bild einer Kriegerin
funktioniert im Kino nicht ohne Dekolleté und knappe
Kleidung. Darum sind die drei keine gewdhnlichen
Kriminellen, sondern heisse Stripperinnen.

Die Jezebels sind wohl eine der beriichtigtsten
Frauengangs der Filmgeschichte und sind aus Switch-
blade Sisters (1975) bekannt. Sie stellten die Weichen
fiir spatere Frauengangs, fiir die Pink Ladies oder die
Lizzies aus The Warriors (1979) etwa. Switchblade
Sisters zeigt junge Frauen unabhéngig und gefahrlich.
Sie kaimpfen um Gleichberechtigung und I6sen sich von
der dominierenden Méannergang: Schwesternschaft
erreicht eine neue Bedeutung, so scheint es.

Der Kinoindustrie ist die sexuelle Revolution
nicht entgangen. Das Kino beteiligte sich an der Schaf-
fung der neuen, modernen Frau und erlaubte ihr,
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frei(ziigig) zu sein. Fortschrittlich? Nicht nur, denn es
ist uniibersehbar, dass frau sich zwar ungebunden aus-
driicken und in ménnlichen Doménen mitmischen durf-
te, gleichzeitig aber eine erhebliche Biirde nicht {iber-
wand: Sie war noch immer ein Objekt der Begierde.

Emanzipation vs. Sexappeal

Aber ist das denn wirklich so schlimm? Immerhin konn-
ten Protagonistinnen so in interessantere Rollen schliip-
fen. Aber sexualisierte Darstellung ist keineswegs ein
nettes Accessoire, sondern stellt essenzielle Diskurse
in den Schatten. Sex darf nicht der (einzige) Antrieb
sein, der Frauen im Film zum Handeln anregt. Beispiels-
weise hat ein Streit um einen Mann tiberhaupt erst zur
Griindung der Jezebels gefiihrt. Der Mann hatte eine
Partnerin, vergewaltigte aber deren Freundin. Diese
verliebte sich in ihn, nachdem sie vergewaltigt worden
war, was die ausschlaggebende Rivalitét zwischen den
beiden Frauen ausloste (und ihn mit einer Vergewalti-
gung davonkommen liess). Dieser Konflikt, wer sich
den Typen angeln kann, ist bestimmend fiir die Hand-
lungen der Jezebels, anstatt dass sich die Frauen selbst
hinterfragen, wieso sie sich eigentlich von einem Hau-
fen toxischer Nichtsnutze misshandeln lassen.

Grease 2 (1982) hatte die Moglichkeit, auf dem
vorhergehenden Film aufzubauen und vieles besser zu
machen, hat jedoch alles verschlimmert. Auch hier sind
die Pink Ladies zwar eine Gang, ordnen sich aber den
T-Birds unter. Der Film macht dies zur Schwéche der
Clique und zeigt sexistische Klischees im Minutentakt.
Die Gang ist oberfldchlich, obsessiv auf Manner fixiert
und sich selbst untreu. Ausserdem weist der Film eine
fragwiirdige Ubersexualisierung auf, die es schon in
Grease gab, aber in Grease 2 schamlos {ibertrieben
wird. Das zeigt, dass weibliche Cliquen noch keine
Stabilitit in ihrer filmischen Darstellung erfahren, auch
wenn sie sich wie Méanner benehmen diirfen.

Frauen werden nicht als Rivalinnen geboren,
sie werden dazu gemacht

Wenn Sie an die Nullerjahre denken, kommt Ihnen da
Lindsay Lohan in den Sinn? Vielleicht nicht, aber
Lohan hat, wie viele andere Kinderstars, die Jahr-

tausendwende und die Sicht auf junge Frauen im 4§
Kino erheblich geprigt: Messer wurden durch
Lippenstifte ersetzt und Kriegsbemalungen durch |
Arschgeweihe. Die Nullerjahre haben somit das
Manko aus den Siebzigern geradezu mutieren las-
sen. Denn statt eigenstdndige Frauen mit Sexappeal
zu sein, wurden sie nur noch auf ihr Aussehen redu-
ziert, was zu parodistischen Figuren fithrt — keine Frau
kann die Welt verdndern, wenn sie sich im eigenen
Spiegelbild verliert.

Mean Girls (2004, mit Lindsay Lohan) ist ein Teenie-
Kultfilm, der urspriinglich auf dem Elternratgeber
«Queen Bees and Wannabes» basiert, einem Buch tiber
aggressives Verhalten von Médchencliquen an Highs-
chools. Was Mean Girls so kultig macht, ist die Clique
der Plastics. Thre Mitglieder sind schén, reich, ober-
flachlich, bose und die beliebtesten Médchen der Schu-
le: bewundert, gefiirchtet und verhasst zugleich.

Der Film ist eine Uberspitzung diktatorischer
Beziechungen zwischen Schiilerinnen, aber als praventiv
gilt er ganz und gar nicht. Er stellt Weiblichkeit auf eine
grauenvolle Weise dar, denn die Frauen sind téricht und
schen einander als Rivalinnen. Sie 1dstern, setzen wilde
Gertichte in die Welt und spannen sich gegenseitig die
Boyfriends aus, Eigenschaften, die im gesellschaftlichen
Kontext als «typisch Frau» gelten. Spriiche aus Mean
Girls wie «Stop trying to make fetch happen» (Gretchen
mochte «fetch» als neues Wort etablieren, was Regina
sofort unterbindet) haben so sehr an Bekanntheit ge-
wonnen, dass sie auch mal amiisiert aus dem Weissen
Haus getwittert wurden. Doch auch wenn alles nur ein
Spass ist, gelten solche Filme eben trotzdem nicht als
Lektion, sondern stiften junge Frauen dazu an, sich mit
einem verzerrten Bild zu identifizieren.

Weibliche Figuren, die sich gegenseitig als
Konkurrentinnen sehen, wurden in den Nullerjahren
nicht nur im Kino gezeigt: Britney Spears vs. Christina




DIE BURDE DER BEGIERDE 93

Aguilera, Beyoncé vs. Kelly Rowland, usw. Auch heute
noch fillt man auf Social Media tiber einen inszenierten
Streit zwischen Popsternchen Selena Gomez und Jus-
tin-Bieber-wifey Hailey her. Das zeigt: Frauen werden
nicht als Rivalinnen geboren, aber sie werden zu Riva-
linnen gemacht, auf der Leinwand genauso wie in den
restlichen Medien. Diese Rivalitdt wurde in den Nul-
lerjahren sensationalistisch inszeniert, und Maddchen
wuchsen mit der Vorstellung auf, dass sie das Gegen-
{iber vom Podest stossen miissen, um zu iiberleben.

Die Nullerjahre sind vorbei -
zum Glick!

Figuren in neueren Filmen iiber Frauengangs lassen
sich zum Gliick nicht mehr so einfach ins Schema ein-
ordnen: Sie tragen nicht mehr die gleiche Kleidung oder
asthetische Merkmale, die sie als Einheit oder hierar-
chische Formation etablieren. Dafiir brillieren sie in
den Filmen mit neugefundener Individualitét. Das Kino
bezieht nun Frauen mit unterschiedlichen Korpern,
Hautfarben und Hintergriinden mit ein, vermittelt die
Auswirkungen von sozialen Strukturen und ermdglicht
eine breite Zugénglichkeit anstatt einer unerreichbaren
Exklusivitdt. Die Frauen sind intelligent, gefiihlvoll,
eigenwillig und authentisch. Bande de filles (2014) ist
ein hervorragender Coming-of-Age-Film und handelt
von einer Frauengang in einem franzdsischen Vorort.
Vier Figuren stehen vor den Entscheidungen, die sie
als junge Erwachsene nun treffen miissen, gehen den
unsicheren Weg als Jugendliche aber gemeinsam und
unterstiitzen sich, wo sie konnen. Ein wunderschones
Beispiel dafiir, wie weiblicher Zusammenhalt auf
der Leinwand oder unseren Screens eben auch
aussehen konnte.

Diese Clique ist nicht unterdriickt und unterdriickend,
sondern ein familidrer Zusammenschluss. Trotzdem
werden die vier und ihre Gang nicht verniedlicht: Sie
priigeln sich mit Anderen, rauchen und trinken, wie es
sich eben fiir eine Girlgang im Film auch gehort. Nach
diesem Film entstanden noch weitere souveréne Frau-
engangs wie in Derry Girls (2018), in dem der irische
Biirgerkrieg aus der Perspektive junger Frauen erzahlt
wird. Oder in Rocks (2019), wo sich Schiilerinnen in
einem Londoner Quartier um ihre Freundin Rocks
sorgen, die von ihrer Mutter verlassen wird und sich
wiederum um ihren kleinen Bruder kiimmern muss.
Rocks muss sich mit der Kinderschutzbehdrde streiten
und findet Halt bei ihren Freundinnen.

Was diese neuen Cliquen und Gangs in Kino und
Fernsehen so grossartig macht, ist die erfrischende Sicht
auf junge Frauen: Nicht mehr Konkurrenzkampf oder
die Relation bestimmen hier den Verlauf der Geschich-
te. Auch keine strengen sozialen Anordnungen mehr,
von denen das Kino seit den Fiinfzigern so gerne erzihl-
te. Im Gegenteil: Gerade ihre Unterschiede, die Leben-
digkeit ihrer Darstellung machen die Figuren lebensnah
und glaubwiirdig - auch fiir ein junges, weibliches Pu-
blikum. Es scheint nicht darum zu gehen, die Protago-
nistinnen tiber Sex oder Schonheit zu definieren, son-
dern darum, sie in ihrer Komplexitét erleben zu konnen.

Grease: Rise of the Pink Ladies setzt ebenso auf
tiefgriindige Protagonistinnen. Die Serie hat bestimmt
noch Verbesserungspotenzial - auf der Meta-Kritiken-
Website Rottentomatoes.com verbucht sie nur lauwar-
me 64% Zustimmung der Kritiker:innen. Aber dass
diese Einsicht und mit ihr differenzierte Frauenfreund-
schaften im Mainstream angekommen sind, ldsst uns
dennoch auf mehr Frauenfiguren ganz ohne cat fights
und Kompromisse hoffen. (]




KOLUMNE

Wenn Daniel Eschkétter Neuerscheinungen
sichtet, geraten unscheinbare Verbindungen
in den Blick. Seine Kolumne gehért dem Viel-
und Abseitigen der Filmwelt.
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Wie kénnte das eigentlich aus-
sehen, ein autofreies Kino? Ein Kino mit anderen
Mobilitatsfiktionen als den alten zwischen Mate-
rialschlacht und Mythos der offenen Strasse, mit
Perspektiven, die nicht durch Riickspiegel und
Cinemascope-Windschutzscheiben generiert wer-
den? Auch als privilegiertes Erzahlvehikel und
Blickmobilisierungsmaschine ist das Auto wohl
so schwer loszuwerden wie sonst auch. Vielleicht
sollte zunachst die alltagliche (Dys-)Funktionalitat
der Automobilitat, ihre Alltagsgeschichte mehr
Aufmerksamkeit erfahren, wie in Rachel Cusks
kleinem Autofahrphdnomenologie-Essay «Auto-
fahren als Metapher» (in: «Coventry», Suhrkamp
2022), der die «gegenseitigen Gefangennahmen»
von Gefahrt und Gesellschaft durchdekliniert.

In die grossen filmischen Auto-
geschichten sind die alltaglichen Autopraktiken
und Bewegungsmuster allenfalls diskret eingelas-
sen; der Weg zudenimmergleichen Bestimmungs-
orten, das Pendeln zur Arbeit etwa, ist zumeist
nicht erzahlwiirdig, invisibilisiert, Schnittmaterial,
allenfalls psychologisch aufbereitbar. David Eas-
teals The Plains () setzt hier, bei Cusks Fahrphé-
nomenologie und im Alltaglichen ein und Easteal
ins Auto, als David, der manchmal den Fahrer,
Andrew, begleitet auf seinem allabendlichen
Heimweg. EIf Fahrten des Anwalts Andrew von
einem Vorortbiirogebdude am Stadtrand Mel-
bournes ins Zentrum, gefilmt in statischen Ein-
stellungen vom mittleren Riicksitz aus, nie von
Anfang bis Ende, insgesamt drei Stunden lang,
das ist (fast) der ganze Film. Aber schlicht, plain,
ist er trotzdem nicht, vielmehr eine verkapselte
Fiktion, ein Phantom Ride des Schwellensubjekts
zwischen Arbeit und Familie.

In einem aktuellen atmosphari-
schen, auch klassen-,gender-,genre- und geféhr-
tedynamischen Gegenstiick, Eric Gravels A plein
temps @), wird der tagliche Weg, ohne eigenes
Auto (das ist kaputt), als Teil der grossen Sorge
einer alleinerziehenden Mutter zu einem intensi-
ven Nahverkehrsthriller der verpassten Anschliis-
se: Es ist, mal wieder, Streik in Paris, und auch
wenn Julie eigentlich auf der Seite der Streikenden
ist, muss sie doch irgendwie in die Stadt, um in
einem Hotel zu putzen, muss ein Geburtstags-
geschenk fiir den Sohn besorgen, muss Vorstel-
lungsgesprache wahrnehmen, sich flexibel und
stressresistent und souveran geben, die Kinder
von der Uiberforderten Nachbarin abholen und
unter allem nicht zusammenbrechen. War ein Pa-
riser Streikstau in Claire Denis’ tollem Vendredi
soir (2002), und waren die Autos in ihm, noch ein
Méglichkeitsraum fiir zarte Anbahnungen unter

Pendler:innenzwangsverbiindeten, soist bei Gra-
vel dafiir keine Zeit, keine Energie. Ausstieg aus
dem Sorgegefangnis unmdéglich. Und Umsteigen
auch, klar also, dass das nun fahrradaffine Kern-
paris, dass das Transportmittel und Medium Fahr-
rad Giberhaupt, in Gravels Film keinen Ort hat. Auch
jenseits von Gravels Film-Paris hat dies System,
das zeigt der Fernsehwissenschaftler Herbert
Schwab in einem anregenden, materialreichen
Aufsatz zur heimlichen Geschichte und Entwurf
einer Theorie des filmischen Fahrrads, zu den Be-
wegungspotenzialen und Bedeutungen des Fahr-
rads im und fiir das Kino 3 . Fahrrad/Film ist bei
Schwab «verkorperte und bewegte Utopie», die
andere Blicke freisetzt und Orte 6ffnet.

Wer neben Fahrradutopien noch
Anregungen fiir kreative Querbewegungen be-
notigt: Die gibt es, alle Jahre wieder, bei der Skate-
board-Crew der kleinen Firma Worble. Nicht nur
Snowskatetrips, Swimmingpooliiberqguerungen,
Dachtransfers und die liblichen Treppengelander-
stunts kann man im aktuellen Video Worble World
(auf Youtube, wieder mit Original-Synthie-Score
von Cobra Man) bewundern. Mit Manramp, einer
menschlichen Rampe, hat Worble auch einen neu-
en Typ von Mobilitdtsmanager geschaffen - und
damit vielleicht einen angemessenen Superhelden
fiir eine schwer zu durchquerende Gegenwart.

®

The Plains (David Easteal 2022),
Streaming: Mubi

@

A plein temps (Eric Gravel 2021),
Streaming: cinefile.ch

©)

Julia Bee u.a.: Fahrradutopien:
Medien, Asthetiken und
Aktivismus. meson press, 263
Seiten. Open access

! FAHRRADUTOPIEN




Mitglied werden und streamen

La belle saison 2015, catherine Corsini

Der Sommer ist die schonste Jahreszeit, findet auch Catherine Corsini. 2015 feierte ihr sinnlicher Liebesfilm auf der Piazza
Grande am Filmfestival in Locarno Premiere. Und begeisterte das Publikum mit der Romanze zwischen Carole (Cécile de France)

aus Paris und Delphine (Izia Higelin, im Bild) vom Land. Wir zeigen den Film im August im Club.
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