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Regie: Patrice Chéreau
Frankreich 2001

Ein Mann, eine Frau und das Scheitern
einer Begegnung - das ist keine neue
Geschichte. Neu aber ist, wie sie
Patrice Chéreau kompromisslos aus
dem Korper seiner hervorragenden
Schauspieler entwickelt.

Thomas Allenbach

Irgendwann, nach dem dritten oder
vierten Mittwoch-Sex, diese tiberraschend
zértliche Geste. Sanft bettet Jay (Mark Ry-
lance) den Fuss von Claire (Kerry Fox) neu.
Dann setzt er sich nackt in den Polster-
sessel und betrachtet versonnen die
schlummernde Frau. Seine Fiirsorglich-
keit kommt tiberraschend. In den fast
wortlosen Treffen der beiden, die sich
hungrig und heftig ihrem Verlangen hin-
geben, ist dies einer der wenigen ruhigen
Augenblicke. Gut moglich, dass in diesem
Moment der Jaykdrper anders mit dem
Clairekorper zu sprechen beginnt. In einer
Sprache der Liebe und nicht mehr in einer
Sprache des Begehrens.

Wann alles begonnen hat, bleibt
unklar. «Intimacy» beginnt mit Detailauf-
nahmen eines ménnlichen Korpers.
Dunkles Haar, bleiche Haut, Kérperteile in
fahlem Licht, iiber welche die Kamera
sanft hinweggleitet. Die Fragmente fiigen
sich zum Bild eines Mannes, erstarrt in
embryonaler Stellung, eine Hand in die
Leere des heruntergekommenen Raums
gestreckt. Ein Bild der Erschopfung, das
Bild einer schutzlos ausgelieferten
Kreatur, von der nicht sicher ist, ob sie
30
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tiberhaupt noch lebt. Mit solch einem Bild
konnte eine Film enden. Wie aber kann
mit ihm eine Geschichte beginnen?

Esist zuerst auch gar keine Geschichte,
die «Intimacy» erzdhlt. Im Gegenteil: Der
in London spielende und auf Texten von
Hanif Kureishi basierende Film handelt
zuerst vom Versuch, aus Begegnungen
eben gerade keine Geschichte zu machen.
In langen, in ihrer Offenheit so selten im
Kino zu sehenden Szenen zeigt Patrice
Chéreau («L' homme blessé» 1983, «Ceux
qui m’'aiment prendront le train» 1987)
einen Mann und eine Frau beim Sex.
Nichts weiss man von ihm, nichts von ihr,
umso présenter sind ihre Kérper, umso
korperlicher ist dieser Film. Es waren die
Sexszenen, die an den Filmfestspielen
Berlin, wo Chéreau den Goldenen Béren
und Kerry Fox den Darstellerinnenpreis
erhielt, vor allem amerikanische Kritiker
briiskierten. Weshalb, bleibt ihr Ge-
heimnis. Vielleicht weil hier nicht makel-
lose Werbekdrper zu sehen sind, sondern
Menschen aus Haut und Haar und mit
Korpern, die von ihren Biografien ge-
zeichnet sind? Eine der ganz grossen Qua-
litdten dieses Films liegt zudem darin, dass
die Sexszenen vollkommen frei von ideo-
logischen oder spekulativen Absichten
inszeniert sind. «Intimacy» ist kein intel-
lektualisierter Porno, kein «Kunstsexfilm»
und keine Provokation, sondern schlicht
und einfach ein Film, der von einer Sexbe-
ziehung erzdhlt und der mit grosser Sensi-
bilitdt im Sex die sich verdndernde Bezie-
hung zweier Menschen zeigt.

Natiirlich kommt auch «Intimacy»
nicht ohne Geschichte aus. Diese beginnt,
als Claire eines Mittwochs nicht auftaucht
und Jay merkt, dass er sie vermisst. Er
macht sich auf ihre Spuren, folgt ihr durch
London, lernt ihren Mann kennen (Ti-

Kerry Fox,
Mark Rylance

mothy Spall, bekannt aus den Filmen von
Mike Leigh), erfahrt, dass sie einen Sohn
hat und in ihrer Freizeit in einem Pub
Theater spielt (Tennessee Williams’ «The
Glass Menagerie»). Das Wissen aber macht
alles komplizierter. Ahnlich wie in Frédéric
Fonteynes «Une liaison pornographique»
tangieren die Gefiihle das aufs Sexuelle
konzentrierte Arrangement. Mit den
Gefiihlen brechen auch die Geschichten
der beiden Menschen in den Bezirk der
Lust ein. Desillusioniert schldgt sich Jay,
der eigentlich hétte Musiker werden
wollen, als Barman durchs Leben. Er lebt
allein, seine Familie hat er — der Film sagt
nicht genau wann - verlassen. Es war dies
womoglich der letzte und sinnlose Be-
freiungsschlag eines Mannes, der sich von
seiner Jugend in den Achtzigerjahren nie
richtig gelost hat.

So einfach die Story, so subtil ist die Art,
wie «Intimacy» sich 6ffnet fiir die unter-
schiedlichen Milieus seiner Figuren, wie er
sie in ihre knapp skizzierten Lebensges-
chichten einbettet und - keine Uberra-
schung bei Chéreau — wie er Leben und
Theater miteinander verkniipft. Zuerst
ganz aus der Sicht von Jay erzdhlt, wendet
sich «Intimacy» im zweiten Teil verstarkt
Claire zu, die sich sowohl in ihrer Leiden-
schaft wie in ihrer Trauer als die Stédrkere
erweist. Wenn sie am Schluss Jay nach
einer letzten sexuellen Begegnung verldsst
und sich London in hellem Licht zeigt, legt
sich Klarheit und Ruhe {iber die Bilder.
Offen wie der Beginn ist auch das Ende des
sehr schon fotografierten und mit viel Stil-
willen montierten Films, in dessen Lon-
doner Winterstimmung die beriihrende
Marianne Faithfull (in der Rolle als leben-
serfahrene Freundin von Claire) mit ihrer
«Broken English»-Aura perfekt passt.
Etwas geht zu Ende - und vielleicht ist das
ein Anfang. |




«Die Schauspieler
vertrauen mir»

Patrice Chéreau liber seine
Zusammenarbeit mit Hanif
Kureishi, die Sprache der
Korper und die Verletzlichkeit
der Manner.

Lorey «Intimacy» basiert auf verschiede-
nen Texten von Hanif Kureishi - was
hat Sie an den Geschichten besonders
angezogen? Ich bin zunachst auf einen
Roman Kureishis gestossen, von dem
ich dann aber eigentlich nur den Titel
verwendet habe. Er erzahlt die
Geschichte eines Mannes, der eines
Nachts plotzlich beschliesst, Frau und
Kinder zu verlassen. Ich habe dann eine
ganze Reihe von Kureishis
Kurzgeschichten gelesen und der
eigentliche Ausgangspunkt fiir den Film
war schliesslich «Nightlight», in der
eine Frau jeden Mittwochnachmittag zu
einem Mann geht, mit ihm schlaft und
dann wieder weggeht, ohne dass die
beiden auch nur ein Wort miteinander
reden. In der Novelle bleiben wir mit
dem Mann anschliessend allein. Und so
beginnt auch mein Film. Wer ist diese
Frau? Was geht in ihr vor? Dieses
Geheimnis wollte ich l6sen. Und verste-
hen. Von diesen Fragen sind wir ausge-
gangen und haben dann mit Hanif
zusammen diese Geschichte erfunden.

Wie haben Sie mit Kureishi zusam-
mengearbeitet? Zunéchst: Das
Drehbuch hat Anne-Louise Trividic
geschrieben und sie hat mich auch auf
diese Kurzgeschichte aufmerksam
gemacht. Aber ich wollte den Kontakt
mit Kureishi aufrechterhalten und bin
dann einmal im Monat nach London
gefahren, um mit ihm an dieser
Geschichte weiter zu arbeiten. Von ihm
stammt zum Beispiel auch die Idee,
dass Claire eine mittelméassige
Schauspielerin ist und ihr Mann
Taxifahrer.

Die beiden Protagonisten, Claire und
Jay, reden nicht miteinander, aber

ihre Begegnung in den Liebesszenen ist
von einer Intensitat, wie sie selten im
Film zu sehen ist. Es ist mir, glaube ich,
gelungen, bei den Schauspielern eine
Kérpersprache zu provozieren, die
diese Emotionen freisetzen konnte.
Aber das war nur moglich, weil sie mir
ihr Vertrauen geschenkt haben. Genau
darum geht es in dem Film, um geben
und empfangen. Vor allem in den ersten
30 Minuten. Das hat schon etwas
Magisches an sich ... Ich weiss nicht, ob
es mit einer anderen Besetzung gelun-
gen ware.

«Intimacy» ist auch ein Film iiber die
Verletzlichkeit der Manner... Absolut!
Genau das hat auch Marianne Faithful
gesagt, als sie den Film zum ersten Mal
sah. Er zeigt auch die unterschiedliche
Einschatzung einer solchen
Liebesbeziehung durch Manner und
Frauen. Und dass Manner nicht damit
umgehen kénnen, wenn die Frau die
Spielregeln bestimmt. Frauen sehen in
dem Film eher eine gewisse Hoffnung,
wahrend die Manner aus dem Kino
kommen, als héatten sie einen Schlag in
den Nacken bekommen.

Sie haben in Englisch gedreht — machte
lhnen das besondere Schwierigkeiten?
Nein. Ich habe ja auch das Gliick
gehabt, in Bayreuth und in Italien
arbeiten zu kénnen. Mein Englisch war
zu Beginn allerdings ziemlich schlecht.
Aber ich habe dann sechs Monate lang
Unterricht genommen. Mit
Schauspielern in einer anderen Sprache
zu arbeiten, ist eine Herausforderung.
uUnd ich liebe Herausforderungen! Ich
glaube, ich habe ein gutes Ohr und hére
die Dinge in allen Sprachen bei einem
Schauspieler heraus.

Wie haben Sie mit den Schauspiele-
rinnen und Schauspielern gearbeitet?
Wenn Sie das Drehbuch lesen, sehen
Sie, dass alle Szenen bis ins letzte
Detail beschrieben sind. Und so haben
wir auch gedreht. Eine Szene pro Tag.
Und wir haben vorher jede Einstellung
lange geprobt. Ich improvisiere nie.
Auch die Kamera nicht. Erst wenn alles
genau geregelt und vorbereitet ist,
kénnen die Schauspieler vollig frei
arbeiten. Dieser Film vermittelt den
Eindruck einer ungeheuren Freiheit.
Die lasst sich aber nur durch strengste
Arbeit erreichen. Ich glaube nicht an
Improvisation.

Der Soundtrack ist hervorragend ... Ich
habe fiir diesen Film mit einem wunder-
baren Komponisten zusammen-
gearbeitet, Eric Neveux, der die Musik
geschrieben hat. Er hat mir auch
geholfen, die anderen Musikstiicke zu
finden, die fiir diesen Mann wichtig
gewesen sein konnten, als er 20 war
und selber Musiker werden wollte. Also
Musik aus den Achtzigerjahren. Einen
hervorragenden Soundtrack in London
herzustellen, ist allerdings kein grosses
Problem - iiberall ist Musik. Das
erstaunt nicht, schlieBlich haben die
Briten die Popmusik erfunden! Wir hier
in Frankreich sind keine Musikmen-
schen wie die Englénder oder die
Deutschen. Wir mdégen Musik nicht
besonders. Das ist sehr merkwiirdig.

Bereiten Sie bereits einen neuen Film
vor? Ich arbeite an einem Szenario, das
mir Al Pacino vorgeschlagen hat. Es
geht um Napoleon auf St. Helena. Es ist
schrecklich kompliziert, iiber Napoleon
zu schreiben, er ist jemand, fiir den ich
keinerlei Sympathien hege ... =
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Regie: Kaspar Kasics
Schweiz 2000

Die digitale Wiederauferstehung eines
Morders: Kaspar Kasics rekapituliert
die himmeltraurige Geschichte, wie
aus dem Morder Joseph Paul Jernigan
der «Visible Man» wurde.

Thomas Allenbach

Unter der Adresse www.nlm.nih.gov/re-
search/visible/visible_human.html liegen
im Internet die Daten bereit. Wer will, kann
auf der Site des «Visible Human Project»
virtuelle Reisen durch den Koérper des
«Visible Man» machen. Das Erlebnis ist
faszinierend — wegen der sensationellen
Bilder — und grausig zugleich. Grausig
nicht so sehr, weil sich an diesem Beispiel
unsere obsessiv auf das Sichtbare fixierte
Kultur selbst entblosst, sondern weil
sichtbar wird, dass der Zugriff auf den
Korper total und die Grenze zwischen
privat und 6ffentlich vollkommen durch-
ldassig geworden ist. So betrachtet, ist der
«Visible Man» nur die Radikalform des gla-
sernen Menschen und das «Visible Human
Project» die konsequente Weiterfithrung
des «Big Brother»-Terrors.

Doch nicht diese fiir unsere medial ge-
prégte Zeit hoch relevanten Fragen nach
visueller Verftigbarkeit und totaler Kont-
rolle riickt Kaspar Kasics ins Zentrum. Viel-
mehr interessiert ihn die Mechanik von
Justiz und Wissenschaft, die im Falle von
Joseph Paul Jernigan, der 1981 zum Tode
verurteilt und 1993 im Alter von 39 Jahren
in Huntsville, Texas, hingerichtet worden
ist, reibungslos zusammenspielten. Denn
die Justiz produzierte genau jene Leiche,
welche die Wissenschaft brauchte: Sie war
dank der Hinrichtung durch Gift «unver-
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Patrick C. Batchelor

letzt», sie war jung und reprasentativ fiir
den durchschnittlichen ménnlichen
Korper. Zehn Minuten nach Vollstreckung
des Urteils erhielten Michael C. Ackerman
und Victor Spitzer den noch warmen
Leichnam. Sofort begannen sie ihre Arbeit.
Zuerst wurde die Leiche in blauer Gelatine
eingefroren, dann millimeterweise abge-
hobelt und fotografiert. Zuriick blieben
blauer Staub und 15 Gigabytes.

«Blue End» erzdhlt die himmeltraurige
Geschichte hinter diesen Gigabytes. Sie
handelt von einem Mann, Joseph Paul Jer-
nigan, der von Anfang keine Chance hatte.
Sie handelt von Patrick C. Batchelor, dem
selbstgerechten Staatsanwalt, fiir den
keine Zweifel dariiber bestehen, dass Jer-
nigan nun in der Holle schmort. Sie han-
delt von Victor Spitzer, dem Wissen-
schafter. Geschwind wie ein Wiesel und
mechanisch wie ein Roboter bewegt er
sich durch die labyrinthischen Génge
seines Instituts. Wenn er {iber sein Projekt
spricht, wird fiir Momente der Wahnsinn
jenes Spezialistentums deutlich, das
Fragen nach Menschlichkeit, Verhéltnis-
massigkeit und gesellschaftlichen Impli-
kationen konsequent als irrelevant
ausblendet.

Ganz auf Kommentar verzichtend,
verkniipft Kasics Statements und Betrach-
tungen zu einem zwar vielschichtigen,
thematisch aber zu wenig konzentrierten
Film tiber personliches Schicksal, juris-
tische Willkiir und wissenschaftliche Igno-
ranz. Die mit den schwebenden Kldngen
des Berner Kontrabassisten Mich Gerber
unterlegten Fahrten verleihen «Blue End»
— der schon zwischen filmischem Revi-
sionsprozess und wissenschaftskritischer
Analyse pendelt — auch noch den Cha-
rakter einer Trauerarbeit. Das ist auch
formal zu viel. Und so bleibt «Blue End»
ein zwar faszinierendes, aber heterogenes
Mosaik. |

Regie: Peter Guyer
Schweiz/Deutschland 2001

Sag mir, was du isst, und ich sage dir,
wer du bist: In Peter Guyers
Dokumentarfilm erzéhlen sechs
McDonald’s-Angestellte, woran sie
Geschmack finden.

Claudia Herzog

McDonald’s gibt es inzwischen nahezu
tiberall auf der Welt, so wie {iberall Blue-
Jeans getragen, Coca-Cola getrunken und
Marlboros geraucht werden. Konsequenter-
weise ist der Ziircher Peter Guyer rund um
den Globus gereist, um sechs McDonald’s-
Angestellte zu portréitieren: In China, Stida-
frika, Brasilien, den USA, Finnland und in
der Schweiz hat er sie gefunden, die die Phi-
losophie des Hamburger-Konzerns durch
Trainingsvideos so verinnerlicht haben,
dass siein ihrer konfektionierten Arbeit per-
fekt funktionieren.

Ein McDonald’s-Kunde sollte maximal
zwei Minuten vor der Theke warten
miissen, genau wissend, was er fiir sein Geld
bekommt: ein ebenso schnell gemachtes
wie gegessenes, wenig gesundes Produkt
mit einem typischen und weltweit be-
kannten Geschmack. Uberraschungen
kosten extra! Genauso schnell wie ein Ham-
burger dann verdaut ist, wechseln sich in
«Big Mac Small World» durch assoziative
Bildschnitte Protagonisten und Kontinente
ab. Sodass der Zuschauer oft nicht genau
weiss, wo er das jeweilige Bild einordnen
soll: Die Firma mit dem in den Himmel ra-




Mao Ying

Moritz Bleibtreu

genden gelben «M» und den einheitlichen
Kinderpartys ldsst die weite Welt zum Mc-
Donald’s-Dorf schrumpfen, in dem alles
auswechselbar ist.

Guyer versucht jedoch, hinter dem vor-
dergriindigen Lacheln der Fastfood-Ange-
stellten Menschen mit Personlichkeit zu
entdecken. So bringt er auch visuell Ruhe in
die Hektik, wenn die Kamera ldanger aufJen-
nifer Burger in Zuchwil, Mao Ying in Jiaxing
oder Franz Mmakola in Johannesburg ver-
weilt, wenn sie Zeit gibt, sich der Person be-
wusst zu werden, die sich selbst und die Fa-
milie vorstellt. Das sind gute Momente im
Film, die Bestand haben: das Statement von
Mao, die findet, durch McDonald’s ein bes-
serer Mensch geworden zu sein, oder Jen-
nifer am Mittagstisch, wie sie ihr Hobby —
das Ziichten von chinesischen Seidenhiih-
nern - an ihre Shne delegiert; die grossen
Augen von Connie in Las Vegas auf die
Frage, wie ein Big Mac denn so schmecke.
Zogerlich und verlegen antwortet sie, weil
sie gar keine Big Macs isst: «In einen Big
Mac zu beissen, heisst fiir mich, in McDo-
nald’s zu beissen.»

Die 1994 von George Ritzer aufgestellte
Theorie der McDonaldisierung, wonach die
Gesellschaft genauso wie der amerika-
nische Fastfood-Konzern ausschliesslich
nach den vier Maximen Effektivitét, Kalku-
lierbarkeit, Voraussagbarkeit und Kontrolle
funktioniere, zeigt sich selbst bei den Mc-
Donald’s-Angestellten, die mit dieser Un-
ternehmensstrategie impragniert worden
sind, als zwar nicht falsch, aber zu einfach
gedacht. Alle Protagonisten haben sich Ni-
schen neben ihrem berechenbaren Alltag
bewahrt. Die tégliche Arbeit wird mit auflo-
kaler Tradition und Kultur beruhenden Ge-
genwelten kompensiert. Dazu gehdren
auch eigene Essgewohnheiten. Auf die
Macskonnen sie ndmlich alle gut und gerne
verzichten, stattdessen essen sie lieber
Rentiergeschnetzeltes oder Hirsebrei. M

Regie: Oliver Hirschbiegel
Deutschland 2001

Uberraschend schnell finden sich 20
Freiwillige in ihre Rollen als Warter
und Gefangene. Wahrend der Versuch
ausser Kontrolle gerat, behalt die
Regie des Thrillers fast durchgehend
die Ubersicht.

Michael Sennhauser

20 Ménner beteiligen sich gegen Bezah-
lung an einem Experiment. Die eine Hélfte
von ihnen wird als Wirter eingeteilt, die
andere als Gefangene. Es dauert keine zwei
Tage, bis die Médnner ihre Rollen verinner-
licht haben, und schon am dritten Tag ver-
lieren die Wissenschaftler die Kontrolle
iiber die Tempordrmonster, die sie ge-
schaffen haben.

«Das Experiment» ist ein Film aus
Deutschland. Warum das eine Rolle spielt?
Natiirlich auch darum, weil das Drehbuch
der Frage nachgeht, wie man aus ganz nor-
malen Ménnern sadistische Unterdriicker
macht. Wissenschaftliche Arbeiten zu Ge-
horsamsbereitschaft und Aggression hat
Mario Giordano, der Autor des Buches
«Blackbox», zusammengetragen, nachdem
er auf die Geschichte eines tatsdchlichen
Universitdtsexperiments in den USA ges-
tossen war. Aber dass ein Film wie «Das Ex-
periment» anders wirkt, wenn er aus Deut-
schland kommt, als
beispielsweise —in der Schweiz entstanden
wire, liegt nicht nur an der Geschichte
Deutschlands. Es hat vor allem auch damit
zu tun, wie das deutsche Kino in den
letzten 40 Jahren mit dieser Geschichte
umgesprungen ist. Verbrdmung, Ver-

wenn er -

schamtheit oder aber die gesucht leiden-
schaftslose, kalte Analyse politischer Um-
stinde haben immer wieder quilende und
gequélte Filme hervorgebracht. «<Das Expe-
riment» gehort nun zu einer ganzen Reihe
jlingerer deutscher Produktionen, die auf
professionellem Niveau mit Spannung und
Emotionalisierung arbeiten.

Einer der ersten und eindriicklichsten
dieser Filme war Hans-Christian Schmids
«23» von 1998, der die so genannte «Eis-
zeit» der frithen Achtzigerjahre zugleich
emotionsgeladen und analytisch anging.
Mit seinem ersten Kinofilm hat der fern-
seherprobte Oliver Hirschbiegel etwas
Ahnliches versucht, dabei allerdings auf
die erprobte deutsche Reissbrett-Thriller-
dramaturgie zuriickgegriffen, wie sie Carl
Schenkel schon in «Abwarts» (1984) oder
Dominik Graf mit «Die Katze» (1988)
erfolgreich einsetzten. Und genau dies ist
auch die Achillesferse des ansonsten span-
nungsgeladenen und intelligenten Films:
Die Figuren sind vor allem Typen, die ent-
sprechend ihrer dramaturgischen Funk-
tion eingefiihrt und nur mit dem allernot-
wendigsten Hintergrund ausgestattet
werden. Als Schwachstelle besonders
deutlich wird dies bei den beiden Frauen-
figuren. Wahrend die ménnlichen Hauptfi-
guren Tarek (Moritz Bleibtreu) und Stein-
hoff (Christian Berkel) einige {iiber-
raschend beriihrende Szenen bekommen,
darf sich Dora (Maren Eggert) vor allem als
erotischer Katalysator gebdrden, wahrend
die Versuchs-Koleiterin Dr. Jutta Grimm
(Andrea Sawatzki) zu allem Uberfluss gar
noch von einem ihrer «Wirter»-Subjekte
vergewaltigt wird. In diesen Momenten
fihlt man sich vom Film unnotig bear-
beitet. Alles in allem aber ist «Das Experi-
ment» ein Kammerdrama mit erfreulich ki-
nogerechter Szenenauflésung und einem
Spannungsbogen, der von der ersten Mi-
nute an aufrechterhalten wird. |
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La salson
des
hommes

Regie: Moufida Tlatli
Tunesien/Frankreich 2000

Elf Monate im Jahr arbeiten die
Manner von Djerba in der Ferne,
einen Monat widmen sie ihren Famiien.
Starke Frauenfiguren aus zwei
Generationen pragen den zweiten
Film der Tunesierin Moufida Tlatli.

Daliah Kohn

Hin und wieder findet ein tunesischer Film
denweg in unsere Kinos. Férid Boughedirs
«Halfaouine» oder seine Komdodie «Un été
a La Goulette» vermochten das
europsische Publikum mit einer Prise Exotik
und Sinnlichkeit zy faszinieren, ohne sich
in Postkartenbildern zy verlieren. «Le
silence des palais» hiess das viel beachtete
Regiedebiit von Moufida Tlatli, die sich
bereits als Cutterin in Filmen von Boughedir
oder Nacer Khemir verdient gemacht
hatte. In ihrem zweiten Spielfilm «La saison
des hommes» thematisiert sie die
unterschiedlichen Alltagsrealitaten von Manner
und Frauen — ein roter Faden, der sich
auch durch die oben erwéhnten Filme
zieht.

Der Film peginnt im Tunis von heute.
Aicha (Rabiaa Ben Abdallah) ist Mutter von
zwei erwachsenen Tochter und des kleinen
autistischen Aziz (Adel Hergal). Die Familie
stammt von der Insel Djerba, der Vater
arbeitet seit langem als Teppichhandler in
der Hauptstadt. Die schwere Behinderung
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Aicha mochte mit dem Jungen in die Ruhe
ihrer Heimat zuriickkehren. In Begleitung
ihrer Téchter (Ghalia Ben Ali und Hend
Sabri) reist sie in ihr altes Haus nach
Djerba. Beim Einrichten der leeren Raume
kehrt die Erinnerung an ihre friihen
enejare ZUFiCK: Aicha wurde sehr jung mit
Said (Ezzedine Gennoun) verheiratet, der
wie die meisten Manner von Djerba
gezwungen war, IN Tunis zu arbeiten. Die
Frauen der Familie blieben mit der
wachsenden - Kinderzahl unter der strengen
Obhut der Schwiegermutter im Familien-
Anwesen zuriick. Aicha fiel es schwer, sich
der Matriarchin unterzuordnen, die sie ve-
rachtetete, weil sie zwei Madchen geboren
hatte. Nur einen Monat im Jahr kehrten die
Manner zur Familie zurtick. Ein Moment,
auf den sich die Zuriickgebliebenen mit
ausfuhrlicher Kérperpflege und
speisenzubereiing lange Vorbereiteten. Umso
grosser ist der Druck, der in der «vannersaison»

aufden Frauen lag, sexuelle verigoarkeit

inbegriffen. Aicha drangte darauf,
mit ihrem Mann nach Tunis zy ziehen. Said
aber wollte ihren Wunsch nur erftllen,
wenn sie ihm endlich einen Sohn schenkte.
Nach |angen Jahren kam der autistische
Aziz auf die Welt. Eigentlich unerwiinscht,
war er das Pfand fir Aicha und ihre
Tochter, die auf ein freieres Leben in der
Hauptstadt hofften.

Wie schon in «Les silences du palais»
erzahlt Moufida Tlatli die Geschichte in
stets langer werdenden Rickblenden als
subjektiv gefarbte Erinnerungen der
Hauptfigur, ohne auf chronologische
Vollstandigkeit zu achten. Erst im Laufe des
Filmes erschliessen sich manche
Zusammenhange. Die beiden Zeitebenen
unterscheiden sich auch optisch. Die Szenen auf
Djerba sind in gleissendes Licht getaucht,

ausgewaschene warme Ocker- und Brauntone
dominieren die langen Einstellungen,
wéhrend die in der Gegenwart spielenden
Sequenzen durch kuhlere, buntere Farben
und kiirzere Schnitte gekennzeichnet sind.
War es in Tlatlis erstem Film die in sich
geschlossene Welt des Palastes, so ist es in
«La saison des hommes» die Enge von Haus
und Hof, welche den Lebensraum der
Frauen definiert. Ebenso wie Djerba eine
vom Rest des Landes abgeschnittene Insel
ist, ist das Haus ein Mikrokosmos, den zu
verlassen fur die Frauen fast unmaglich ist.
Die Schatten der Vergangenheit legen sich
auch aufdas Leben der beiden Téchter, die
zwar als moderne junge Frauen ihr Leben
fuhren, aber von den traditionellen Werten
ihrer Kindheit nicht loskommen. Tlatli
portratiert liebevoll und mit grossem
Respekt die verschiedenen Bewohnerinnen
des Hauses: Frauen jeglichen Alters, von
einer sinnlichen Kérperlichkeit, wie sie nur
selten im Kino zu sehen ist. Trotz Kritik am
patriarchalen System sind die Mannerfiguren
nicht einseitig portratiert. Sie sind
selber Opfer der hierarchischen Gesell-
schaftstukturen, die eine partnerschaftliche
Beziehung zwischen Mann und Frau
verhindern.
Nur zwei Figuren ist es maglich, die
unsichtbare Grenze zwischen den Geschlechtern
zu Uberschreiten: der schwiegermutter
in ihrer privilegierten Situation als
Matriarchin und verlangerter Arm der
abwesenden Manner sowie dem kleinen Aziz;
dem lang ersehnten Sohn, der aber wegen
seiner Behinderung vom Vater abgelehnt
und in der Welt der Frauen verhaftet
bleiben wird. Das Schlussbild zeigt denn
auch den Jungen, wie er geschickt am
Webstuhl Teppichmuster kniipft und somit
die Tradition der Mutter weiterfiihrt.

Trotz Kritik am patriarchalen System sind die
des Sohnes hat das Eheleben strapaziert.  MAnnerfiguren nicht einseitig portréatiert


















