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4 Nirgendwo in Afrika, 31. Oktober 2003



5 Vergiss mein nicht, 18. März 2005



6 Kick it like Beckham, 30. Januar 2004



7 Good bye, Lenin, 27. November 2004
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9 Kino für Menschen mit Sehbehinderung, 28. Mai 2010, 31. Mai 2013. Brailleschrift-Einleger



Freitag, 10.1.2014 
20.15 Uhr

Kino

Eschborn K, Jahnstraße 3, 65760 Eschborn, 061 96. 4 88 00
www.eschborn-k.de

Vorfilm: 1:1
Regie Richard Reeves, Kanada 
2001, 2,30 Min. Formaler, 
experimenteller Animationsfilm

THE GREAT GATSBY 
USA/Australien, 2013 
Drama Literaturverfilmung

Produktionsfirma:-Bazmark Films/Red Wagon Prod./Village Roadshow Pic.
Verleih-Kino:Warner Bros.
Länge: 142 (24 B./sec.)/136 (25 B./sec.) Minuten
FSK: ab 12; f
FBW: w
FILMDIENST-Nummer: 41725
Produktion: Lucy Fisher, Catherine Knapman, Baz Luhrmann, Catherine Martin, 
Douglas Wick, Anton Monsted
Regie: Baz Luhrmann
Buch: Baz Luhrmann, Craig Pearce
Vorlage: F. Scott Fitzgerald (Roman „The Great Gatsby“ / „Der große Gatsby“)
Kamera: Simon Duggan
Musik: Craig Armstrong
Schnitt:- ason Ballantine, Jonathan Redmond, Matt Villa
Darsteller: Leonardo DiCaprio (Jay Gatsby), Isla Fisher (Myrtle Wilson), Jason 
Clarke (George Wilson), Carey Mulligan (Daisy Buchanan), Joel Edgerton (Tom 
Buchanan), Tobey Maguire (Nick Carraway), Adelaide Clemens (Catherine), Callan 
McAuliffe (junger Jay Gatsby), Amitabh Bachchan (Meyer Wolfsheim)

Effekt- und ausstattungsexzessive Neuverfilmung des Romanklassikers von F. Scott 
Fitzgerald, in der die Figuren jedoch nur selten lebendig erscheinen. Baz Luhrmanns 
3D-Blick auf das Jazz Age ist ein visuelles und akustisches Spektakel der Superla-
tive, barock, vulgär und mit Anschlüssen an die heutige Popkultur. Der Film beein-
druckt durch stilistische Konsequenz, allerdings bleibt von Fitzgeralds Gesellschafts-
kritik nicht allzu viel übrig - Luhrmanns Oberflächenfetischismus kennt keine echten 
Abgründe. - Ab 16.

Es ist die erste Begegnung von Jay Gatsby und Daisy Buchanan nach fünf Jahren. 
Nick Carraway, Erzähler des Films und außerdem Daisys Cousin, hat das Treffen in 
seinem kleinen, etwas rumpeligen und zwischen herrschaftliche Villen absurd hinein 
gequetschten Bungalow arrangiert. Gatsby, der soziale Aufsteiger und Veranstal-
ter opulent-ausschweifender Partys, der den ganzen Aufwand allein dazu betreibt, 
seine „hochgeheiratete“ Liebe zurück zu gewinnen, macht sich erst einmal daran, 
Nicks Landhaus aufzupimpen: Rasen mähen, Hecken stutzen, mit weißem Zucker-
guss überzogene Torten hier, pastellfarbene Makronen dort und vor allem: Blumen, 
Blumen, Blumen. „Du glaubst, dass es zu viel ist“, sagt er nach der Budenzauberei 
leicht verunsichert zu seinem Freund, worauf dieser antwortet: „Ich glaube, es ist 
das, was Du willst“. Damit ist im Grunde auch Baz Luhrmanns filmisches Konzept 
treffend benannt. Seiner „Gatsby“-Verfilmung ein „Zuviel“ an Ausstattung, Aufwand 

Der große Gatsby (2013) 

und Effekten anzukreiden, selbst wenn man sich zuweilen davon zugekleistert fühlt, 
erscheint deshalb recht witzlos – es ist eben das, was Luhrmann will. Allerdings wird 
in genau dieser Szene auch sichtbar, was der Film hinzugewinnt, wenn er sich all 
den Putz auch mal vom Leib streift. Gatsby, im feinen weißen Anzug, hat sich für 
den großen Auftritt zurechtgemacht, bekommt dann aber kalte Füße und verschwin-
det – um wenig später vom Regen völlig durchweicht vor Daisy zu stehen, unsicher 
wie ein Teenager, entblößt, tropfnass, anrührend. Nach gut einem Drittel des Films 
ist es der erste Moment – und einer der wenigen überhaupt – in dem die Figuren 
wirklich mit Leben gefüllt scheinen und mehr sind als das glanzvolle Personal in 
einem visuell und akustisch überbordenden Themenpark-Spektakel, dem man trotz 
dreidimensionaler Sogwirkung eher distanziert beiwohnt. Gerade dort, wo es Luhr-
mann am offensichtlichsten darauf anlegt, den Zuschauer in das Geschehen hinein 
zu ziehen – in den exzessiven, hyperaktiven und mit R&B unterlegten Partyszenen 
(der US-Rapper Jay-Z hat den Soundtrack produziert) – wirkt „The Great Gatsby“ 
seltsam steril; das Neben- und Durcheinander von glitzernden Prada-Kleidchen, 
Federschmuck, Perlen, nackter Haut, Konfetti, Luftschlangen, im Swimming-Pool 
treibenden Plastikzebras und tanzenden Körpern ist schlichtweg zu perfekt und 
unterschiedslos aufeinander abgestimmt, um Spannung erzeugen zu können. Auch 
die 3D-Technik überzeugt im Grunde nur im ausstattungsarmen Raum: wenn etwa 
Gatsby von seinem Disney-artigen Schloss auf das nur durch das Meer getrennte 
aristokratische Anwesen der Buchanans blickt und die Unvereinbarkeit von „altem“ 
und „neuem“ Geld geradezu greifbar wird. Ausgesprochen schön anzusehen sind 
auch die buchstäblich den Film einrahmenden, im Art déco-Design gestalteten Titel-
sequenzen, wo sich räumliche Tiefe durch die Addition flacher, plakativer Bildschich-
ten aufbaut. Baz Luhrmann treibt in „The Great Gatsby“ seine künstlerische Hand-
schrift – die Verbindung von Barock und Popkultur, Kirmes und Oper, Romantik und 
Vulgarität – konsequent bis an die Grenzen des Möglichen: viel mehr geht nicht. Die 
Goldenen Zwanziger, die sich bis heute – und offensichtlich gerade in Krisenzeiten 
– wie kaum eine andere Dekade als Projektionsfläche für das Begehren nach Luxus, 
Verschwendung und Entfesselung eignen, kommen seiner Ästhetik des stilistischen 
Überschusses dabei natürlich mit offenen Armen entgegen. Luhrmann mischt den 
Hedonismus des Jazz Age mit dem Bling Bling der Hip-Hop- und Celebrity-Kultur 
auf. Viel mehr als der Anschluss an Gegenwartsoberflächen kommt dabei aber auch 
nicht rum; Luhrmann eignet sich weder als Chronist noch als Zeitdiagnostiker. Zwar 
macht der australische Regisseur dem Originaltext seine Aufwartung, wenn Nick in 
F. Scott Fitzgeralds Worten aus dem Off spricht, Sätze aus dem Roman sich ins Bild 
hineinschreiben oder wie Schneeflocken über die Leinwand wehen. Mit Fitzgeralds 
desillusionierter Gesellschaftskritik kann er hingegen weniger anfangen, Luhrmanns 
Oberflächenfetischismus kennt keine echten Abgründe. Sein Gatsby, dem Leonardo 
DiCaprio etwas Zerrissenes verleiht – was diesem erlaubt, seinem Repertoire an 
Sorgen- und Zornesfalten, Mundwinkel- und Kiefermimik eine weitere Facette hinzu-
zufügen – , ist ein hoffnungsvoller Romantiker.

Esther Buss / FILMDIENST
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Freitag, 17.1.2014 
20.15 Uhr

Kunst&Kino

Eschborn K, Jahnstraße 3, 65760 Eschborn, 061 96. 4 88 00
www.eschborn-k.de

19 Uhr
Galerie K
Kunst&Kino
Ausstellungseröffnung im Foyer des 
Eschborn K
Nicht nur Grün
Bilder von Pia Steiner
Eintritt frei

PARADIES: HOFFNUNG 
Österreich/Deutschland/Frankreich, 2012 
Drama

Produktionsfirma: Ulrich Seidel Filmprod./Tatfilm/Parisienne de Production
Verleih Kino:Neue Visionen
Länge: 92 (24 B./sec.)/88 (25 B./sec.) Minuten
FSK: ab 12; f
FILMDIENST-Nummer: 41698
Produktion: Ulrich Seidl, Christine Ruppert, Philippe Bober
Regie: Ulrich Seidl
Buch: Ulrich Seidl, Veronika Franz
Kamera: Edward Lachman, Wolfgang Thaler
Schnitt: Christof Schertenleib
Darsteller: Melanie Lenz, Joseph Lorenz, Michael Thomas, Verena Lehbauer, Vivian 
Bartsch, Johanna Schmid

Ein Mädchen nimmt zusammen mit anderen Jugendlichen in den Sommerferien 
an einem Diätcamp teil. Der Drill hindert die Teenager aber nicht daran, hinter dem 
Rücken der Trainer Spaß miteinander zu haben. Als sich das Mädchen in den be-
treuenden Diätarzt verliebt, droht ihr Enttäuschung. Der Abschluss von Ulrich Seidls 
„Paradies“-Trilogie erzählt von weiblichen Sehnsüchten und Lebensumständen, die 
diese zum Scheitern verurteilen; der Fokus auf eine Heranwachsende bringt hier 
aber auch hoffnungsvolle Töne ins Spiel. Mit lakonischem, gegenüber den jungen 
Protagonisten aber nie bösem Humor spießt der Regisseur zudem gesellschaftliche 
Disziplinierungsversuche und restriktive Körperbilder auf. - Sehenswert ab 16.

Ulrich Seidls Filme verdanken ihre Kraft dem kompromisslosen Erkenntnisdrang 
ihres Regisseurs und dessen Vermögen, auf unerwartete Situationen beim Dreh 
spontan zu reagieren. Wenigen anderen Filmemachern gelingt es wie Seidl, Pro-
fischauspieler und Laien zu einem so eindringlich Zusammenspiel zu bewegen. Die 
Geschichten, die der Österreicher erzählt, ergeben sich nicht etwa aus einem skla-
visch befolgten Script, sondern aus den Reibungen des Drehs. In Seidls Improvisati-
onstalent liegt auch der Grund, warum der Regisseur drei „Paradies“-Filme ins Kino 
gebracht hat. Zunächst für einen Film konzipiert, begannen die drei Erzählstränge 
ihr Eigenleben zu führen, sprengten den ursprünglich vorgegebenen Rahmen und 
wurden dann separat ins Kino gebracht. Das Thema weiblicher Sehnsucht verbindet 
sie, eine Fortsetzungsgeschichte erzählen sie aber nicht. „Paradies: Hoffnung“ kann 
also ohne Kenntnis der anderen Teile gesehen werden. Wer „Paradies: Liebe“ (fd 41 
475) und „Paradies: Glaube“ (fd 41 595) bereits kennt, ist mit Melanies Familie schon 
vertraut, einer Familie, in der die Männer fehlen. Mangels einer Beziehung bricht 
Melanies Mutter Teresa im ersten Film in den Sexurlaub nach Kenia auf, während 
deren strenggläubige Schwester Annamaria im zweiten Film missionierend durch 

Paradies: Hoffnung

Wien zieht und sich zur selben Zeit mit ihrem plötzlich auftauchenden muslimischen 
Exmann konfrontiert sieht. „Paradies: Hoffnung“ spielt im selben Sommer und be-
ginnt damit, dass Annamaria ihre 13-jährige Nichte in ein Diätcamp in den Ostalpen 
bringt. Um abzuspecken, sollen Melanie und ein Dutzend weitere Jugendliche vor 
allem Disziplin lernen, „das Um und Auf für den Erfolg“, wie der selbst ziemlich 
beleibte Sportcoach erklärt. Während eine gertenschlanke Diätassistentin aus dem 
Kollegium durch freundliches Desinteresse an den Jugendlichen auffällt, neigt der 
Trainer zu markigen Sprüchen – „Wir werden trainieren, bis die Schwarten krachen 
und die Kilos purzeln, meine Damen und Herren – und zu Sadismus, mit dem er jeg-
lichen Regelverstoß der Camp-Teilnehmer quittiert. Teile des Films sind geprägt von 
der abstoßend-kalten Atmosphäre des Ortes, eines wohl in den 1930ern erbauten 
Schulgebäudes, das den Charme einer nationalsozialistischen Erziehungsanstalt 
verströmt. Die Drillszenen treibt Seidl bis an die Grenze zur Parodie und stellt sie in 
den für seine Bildgestaltung typischen symmetrischen Kadrierungen aus. Den (nicht 
nur visuellen) Kontrapunkt bilden die Szenen ausgelassenen Teenager-Lebens, 
denn die Jugendlichen machen unter Aufsicht alles mit, tun aber unbeobachtet das, 
was ihnen Spaß macht. Melanie und ihre neuen Freunde schmuggeln Alkohol aufs 
Anstaltszimmer, spielen Flaschendrehen oder gehen auf nächtliche Plünderungstour 
in der Großküche. Mit ihrer Zimmergenossin Verena tauscht sich Melanie über erste 
erotische Erlebnisse aus, bis sich ihre Wünsche mit eher fatalen Folgen erfüllen. 
Melanie verguckt sich in den Diätarzt des Camps, einen 40 Jahre älteren, charman-
ten und ziemlich gutaussehenden Mann mit Sean-Connery-Körperbehaarung. Und 
auch der Doktor kann sich Melanies Reizen kaum entziehen. Zu den vielen fragwür-
digen Aspekten des Diätcamps – dessen pädagogische Effektivität Seidl von Anfang 
an in Zweifel zieht – zählt auch die Unfähigkeit dieses Arztes, seiner Schutzbefoh-
lenen gegenüber Grenzen zu setzen. Das beginnt mit Doktorspielen im Untersu-
chungszimmer, setzt sich darin fort, dass der Arzt beginnt, in Melanies Privatsachen 
herumwühlen, und gipfelt in einer Beinahe-Vergewaltigung, als der Arzt die nach 
einer Koma-Sauftour bewusstlose Melanie frühmorgens mit dem Auto aus einer Bar 
abtransportieren muss. Er fährt mit dem Mädchen in eine Waldlichtung, schleppt sie 
ins Moos und legt sich, nachdem er sie beschnüffelt hat, neben die reglose Melanie, 
als wäre das Moos ein Ehebett. Ein bizarres Tableau, in dem Seidl die Sehnsucht 
nach dem gesellschaftlichen Ausbruch und den gleichzeitig vorherrschenden Nor-
menzwang verdichtet. Einmal mehr gelingt Ulrich Seidl in seinem „Paradies“-Finale 
eine Gratwanderung: Er erforscht menschliche Abgründe, ohne seine Figuren zu 
Karikaturen zu verzerren. Die Menschlichkeit, die – mal himmelhochjauchzend, mal 
tiefbetrübt – seine Hauptdarstellerin Melanie Lenz ausstrahlt, macht „Paradies: Hoff-
nung“ zum hellsten, tatsächlich hoffnungsvollsten Teil der Trilogie.

Jens Hinrichsen / FILMDIENST

Kunst&Kino
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Freitag, 24.1.2014 
20.15 Uhr

Kino

Eschborn K, Jahnstraße 3, 65760 Eschborn, 061 96. 4 88 00
www.eschborn-k.de

Vorfilm: All in All
Regie Torbjørn Skårild, Norwegen 
2003,  4,45 Min., Wenn alles gesagt 
ist, kommt es auf die Schluss-
folgerungen auch nicht mehr an.

HITCHCOCK 
Scope. USA, 2012 
Komödie

Produktionsfirma: Fox Searchlight/Cold Spring Pic./Montecito Picture Company
Verleih Kino:Twentieth Century Fox
Länge: 98 (24 B./sec.)/94 (25 B./sec.) Minuten
FSK: ab 12; f
FBW: bw
FILMDIENST Nummer:-41588
Produktion: Ivan Reitman, Tom Pollock, Joe Medjuck, Tom Thayer, Alan Barnette, John 
Schneider
Regie: Sacha Gervasi
Buch: John J. McLaughlin
Vorlage: Stephen Rebello (Buch „Alfred Hitchcock and the Making of Psycho“ / „Hitch-
cock und die Geschichte von Psycho“)
Kamera: Jeff Cronenweth
Musik: Danny Elfman
Schnitt: Pamela Martin
Darsteller: Anthony Hopkins (Alfred Hitchcock), Helen Mirren (Alma Reville), Scarlett Jo-
hansson (Janet Leigh), Danny Huston (Whitfield Cook), Toni Collette (Peggy Robertson), 
Jessica Biel (Vera Miles), Michael Stuhlbarg (Lew Wasserman), James d‘Arcy (Anthoy 
Perkins), Michael Wincott (Ed Gein), Richard Portnow (Barney Balaban), Kurtwood Smith 
(Geoffrey Shurlock)

Als Alfred Hitchcock der Roman „Psycho“ in die Hände fällt, will er den Stoff gegen alle 
Widerstände adaptieren. Seine Frau Alma unterstützt ihn dabei, obwohl Hitchcock den 
Film aus eigener Tasche finanzieren muss und die Ehe an kleinen Eifersüchteleien Scha-
den zu nehmen droht. Eine Hommage an Hitchcock und seine Art des Filmeerzählens, 
wobei sich die anekdotenreiche Verbeugung als späte Hymne auf Alma Reville erweist. 
Ein von starken Darstellern und einer anspielungsreichen Inszenierung getragene Aus-
stattungskomödie. - Ab 14.

Ein dicker Mann tänzelt durchs Foyer. Durch die geschlossene Tür des Kinosaals dringt 
das Aufjaulen der Streicher und das Geschrei des Publikums, in dessen Takt der Mann 
seine Arme auf und nieder schmettert, als wolle er mit einem Messer zustechen. Der 
Film „Psycho“ ist bei seiner berüchtigten „Duschszene“ angelangt – und aus dem „Meis-
ter des Suspense“, der sich gerade schelmisch über den Horror freut, ist ein „Dirigent 
des Schreckens“ geworden. Man schreibt das Jahr 1960, als Alfred Hitchcock nach „Der 
unsichtbare Dritte“ (fd 8754) und weiteren 45 Filme bereits einige Nachahmer seiner düs-
teren Thriller ausgemacht hat. „Hitchcock“ erzählt von dieser Zeit des Umbruchs in der 
Karriere eines großen Mannes, die der Film an zwei Faktoren festmacht: dem Filmstoff, 
der Hitchcock mit Robert Blochs gleichnamigem Roman in die Hände fiel und den er 
nicht mehr loszulassen bereit war; und seiner Ehefrau, der Drehbuchautorin und Cutterin 
Alma Reville, die ihrem Mann und seinen Filmen immer den Rücken stärkte. „Was wäre, 
wenn jemand wirklich Gutes einen Horrorfilm machen würde?“ Das fragt Hitchcock seine 

Hitchcock

Frau Alma, die seinen Spleen für den blutigen Stoff von „Psycho“ ungefähr so „erfreulich“ 
findet wie die Vertreter der Paramount-Studios und die Zensoren. Hitchcock stößt auf 
Kopfschütteln und leere Hände, so dass er das gemeinsame Haus verpfänden muss, 
um „Psycho“ mit Paramount als Verleih im Rücken und der Zensurbehörde im Nacken 
auf eigene Faust zu finanzieren. Die prekären Szenen machen die Dreharbeiten zum 
Kleinstkrieg der Details, während „Hitchs“ Privatleben in einen Kalten Krieg abrutscht. 
Er unterhalte kleine Fantasie-Affären mit seinen „Vertragsblondinen“, in deren Leben er 
sich einmische. So schimpfen Vera Miles und Alma, die sich nach Grace Kelly nun mit 
Janet Leigh konfrontiert sieht und von den „Spleens“ ihres Mannes endgültig die Nase 
voll hat. Unter Hitchs misstrauischem Blick versucht Alma, selbst ein bisschen Glück 
beim gemeinsamen Überarbeiten eines Drehbuchs mit Hitchcocks ehemaligem Co-Autor 
Whitfield Cook zu finden. Auf der Terrasse von Whitfields geheimem Häuschen am Meer 
weht dabei eine laue Brise, während die schmeichelhafte Möglichkeit einer Romanze 
über den Schreibenden hängt. Bei den Hitchcocks hingegen stehen die Zeichen bald auf 
Sturm. Und der weht umso stärker, als der reale Serienkiller Ed Gein, auf dem Blochs 
Roman „Psycho“ basiert, dem Regisseur in gruseligen Visionen zu erscheinen beginnt. 
Dass nicht nur Whitfield ohne Almas Hilfe keinen Pfennig wert ist, sondern auch Hitch-
cock selbst, muss der Meisterregisseur bald einsehen und vor allem auch zugeben. 
Diese späte Hymne auf die starke Frau hinter dem erfolgreichen Mann im Rampenlicht 
ist denn auch das ganz persönliche Anliegen eines Films, der mit all seinen kleinen An-
spielungen auf Hitchcocks Werk und Wirken zu mehr wird als zu einem Film über einen 
Filmdreh. In dieser Beziehung verläuft Sacha Gervasis Porträt ohnehin wesentlich glatter 
als seine fiktiv nachgestellten Chaos-Dreharbeiten am Set von „Psycho“: Die Besetzung 
der namhaften Schauspieler der Vergangenheit mit erfolgreichen Schauspielern der 
Gegenwart ist genauso gelungen wie Anthony Hopkins Darstellung des Ausnahmeregis-
seurs. Mit schierer Freude am Mimikry verschränkt Hopkins die Arme über dem gewalti-
gen Vorbau, geht ins Doppelkinn und wendet sich mit aufgeschürzten Lippen im Stil der 
Fernsehserie „Alfred Hitchcock präsentiert“ direkt an die Zuschauer. Köstlich spitzfindig 
versucht Hopkins’ Hitch dann wieder, sich durch die Zensur des Hays-Codes zu winden, 
wenn er von den „lieblich-lyrischen“ Streicherklängen seines Komponisten Bernard Herr-
mann schwärmt, oder den Verleih anzukurbeln, indem er Kinobetreiber anweist, Sicher-
heitspersonal bereitzustellen, falls Zuschauer Amok laufen. Hier wird nicht zuletzt auch 
vom Kampf für künstlerische Freiheit und gegen den finanziellen Ruin eines scharfsinni-
gen Onkels erzählt, der eher liebenswert verfressen als anzüglich manipulativ erscheint. 
Eine solche Erzählhaltung versucht zwar ansatzweise das Messer zu wetzen, schneidet 
dann aber nicht sonderlich tief in die damaligen Nachwehen des Studiosystems oder die 
nicht immer pflegeleichte Persönlichkeit Hitchcocks. Versucht wird dies allerdings mittels 
derart charmanter und dann wieder gruseliger Szenen, dass die Atmosphäre bisweilen 
an die Geschichten des humorvollen Suspense-Meisters erinnert. Das Herz dieses 
Ausstattungs- und Fingerzeig-Kinos schlägt dabei ohnehin für Hitchs Liebesbeziehung 
zu Alma, für die kleinen Kabbeleien und die verletzende Eifersucht, die es nur dort gibt, 
wo Liebe ist – was für Sacha Gervasis Hofknicks vor Hitchcocks Filmen ebenso gilt wie 
für den von Hitch vor seiner Frau Alma – keiner Vertragsblondine.

Kathrin Häger / FILMDIENST
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Freitag, 31.1.2014 
20.15 Uhr

Kino

Eschborn K, Jahnstraße 3, 65760 Eschborn, 061 96. 4 88 00
www.eschborn-k.de

Vorfilm: Aufstehen Vergessen
Regie Jörn Staeger, D 2010,  
6,09Min. Aufstehen muss man jeden 
Tag aufs neue. Was aber, wenn 
die Körpergeister nicht wollen? Ein 
experimentelles Kammerspiel über 
Flieh-und Schwerkraft oder über 
Gebrechen und Stärke.

JODAEIYE NADER AZ SIMIN
Iran, 2011
Drama

Produktionsfirma: Asghar Farhadi Prod.
Verleih: Kino: Alamode
Länge: 123 Minuten
FSK: ab 12; f
Erstaufführung: 14.7.2011/4.1.2012 DVD & BD
Produktion: Negar Eskandarfar
Regie: Asghar Farhadi
Buch: Asghar Farhadi
Kamera: Mahmood Kalari
Musik: Sattar Oraki
Schnitt: Hayedeh Safiyari
Darsteller: Laila Hatami (Simin), Peyman Moadi (Nader), Shahab Hosseini (Hodjat), Sareh Bayat 
(Razieh), Sarina Farhadi (Termeh), Babak Karimi (Richter), Ali-Asghar Shahbazi (Naders Vater), 
Shirin Yazdanbakhsh (Simins Mutter), Kimia Hosseini (Somayeh), Merila Zarei (Fräulein Ghah-
raei)
Auszeichnungen:
Berlin 2011-
-Beste Darstellerin („Silberner Bär“): Sareh Bayat, Sarina Farhadi, Laila Hatami
-Bester Darsteller („Silberner Bär“): Babak Karimi, Peyman Moadi, Ali-Asghar Shahbazi
-Großer Preis („Goldener Bär“): Asghar Farhadi
Oscar 2012-
-Bester fremdsprachiger Film: Asghar Farhadi

Während seine Ehefrau den Iran verlassen möchte, entscheidet sich ein Mann aus dem Mittel-
schicht fürs Bleiben, um seinen alten Vater nicht im Stich zu lassen, worüber sich das Paar vor-
läufig trennt. Für die Betreuung des alten Mannes wird eine Frau aus armen, religiös orthodoxen 
Verhältnissen angestellt. Eine Reihe unglücklicher Vorfälle führt dazu, dass sich die Pflegekraft 
und der Mann bald vor Gericht gegenüberstehen. Es beginnt ein spannungsgeladener Prozess 
der Wahrheitsfindung. Eine genau beobachtende Studie alltäglicher Lebensumstände und 
familiärer wie sozialer Risse, die in Gestalt eines klug aufgebauten „Krimis“ eine zutiefst verunsi-
cherte, von moralisch-religiösen Zwängen überfrachtete und gespaltene Gesellschaft beschreibt. 
(Kinotipp der katholischen Filmkritik)

Simin, die kluge, selbstbewusste Frau, die das rote Haar unter ihrem Schleier hervorblitzen 
lässt, möchte raus aus dem Iran. Ihre 14-jährige Tochter Termeh soll unter besseren Umständen 
aufwachsen. Nader, Simins Mann, will jedoch seinen an Alzheimer erkrankten und bettlägeri-
gen Vater nicht zurücklassen. Im Streit darüber zieht Simin zu ihrer Mutter. Termeh bleibt bei 
ihrem Vater, den sie moralisch im Recht glaubt. Eine befreundete Lehrerin vermittelt Nader eine 
ungelernte Pflegekraft, die sich tagsüber um seinen Vater kümmern soll. Die schwangere Razieh 
lebt in ärmlichen Verhältnissen, ihr Ehemann ist arbeitslos; er darf auch nicht wissen, dass sie 
den Vater eines alleinerziehenden Mannes pflegt. Die streng gläubige Razieh fühlt sich in diesem 
frauenlosen Haushalt sichtlich unwohl. Sie scheut die Nähe zu dem alten Mann. Als ihre kleine 
Tochter, die sie mit zur Arbeit genommen hat, an seinem Sauerstoffgerät herumspielt, bemerkt 
sie es nicht. Dieser erste kleine Zwischenfall wirkt noch recht komisch. Naders Vater macht große 
Augen, während das neugierige Mädchen den Hahn auf- und zudreht. Alles geht gut. Noch.
Als sich der alte Mann dann aber einnässt, ist Razieh völlig überfordert. Sie ruft bei einer Koran-
Hotline an und erhält die Erlaubnis, den Kranken auszuziehen und frisch zu machen. Trotzdem 

Nader und Simin - Eine Trennung
hat sie hinterher ein schlechtes Gefühl. Die Lage eskaliert, als Nader eines Tages nach Hause 
kommt und seinen Vater allein vorfindet: Die Hände noch ans Bett gebunden, liegt er auf dem 
Fußboden. Wie es dazu kam, bleibt zunächst ungeklärt. Razieh kehrt zurück, und Nader wirft 
sie wutentbrannt aus der Wohnung, stößt sie durch die Tür. Was dann geschieht, sieht man 
nicht. Razieh behauptet später, Nader habe sie die Treppe hinunter gestoßen, dabei sei sie so 
unglücklich gestürzt, dass sie ihr ungeborenes Kind verloren habe. Plötzlich sieht sich Nader mit 
einem Mordvorwurf konfrontiert. Er behauptet, nichts von Raziehs Schwangerschaft gewusst zu 
haben, streitet ab, sie gestoßen zu haben, und erstattet seinerseits Anzeige gegen Razieh, da 
diese seinen Vater misshandelt habe. Vor dem Untersuchungsrichter prallen mit dem kultivierten, 
wohlhabenden, modern denkenden Nader und Raziehs ungebildetem, jähzornigen, traditionsver-
hafteten Ehemann zwei Welten aufeinander. Welche der beiden Seiten moralisch im Recht ist, 
lässt die Inszenierung lange offen, im Grunde über das Ende des Films hinaus.
Möglicherweise spiegelt sich im Verhalten Naders, der dem Richter nicht immer die ganze 
Wahrheit sagt und sogar seine Tochter zu einer Lüge nötigt und damit in arge Gewissensnöte 
stürzt, auch die Haltung eines Filmemachers wider, der die direkte Konfrontation mit dem Regime 
scheut, weil er mit seinem Kino im Lande bleiben möchte, und dessen Filme – anders als die 
Werke von Rafi Pitts oder Jafar Panahi – im Iran tatsächlich auch gezeigt werden. Unmittelbar 
regimekritisch ist der Film von von Asghar Farhadi jedenfalls nicht. Die Repräsentanten des Staa-
tes, Polizisten, Richter, werden eher wohlwollend dargestellt: durchaus geduldig, unvoreingenom-
men, an der Wahrheit interessiert. Eine wesentliche Rolle spielen diese austauschbaren Funk-
tionsträger bei der individuellen Wahrheitsfindung allerdings auch nicht. Ähnlich wie in Farhadis 
„Elly... “ (fd 40 245), in dem eine junge Frau spurlos verschwindet, kreist auch der „Berlinale“-
Gewinner um Leerstellen, offene Fragen und ungelöste Rätsel. Warum ließ Razieh Naders Vater 
allein? Hat sie ihr Kind wirklich bei einem Sturz verloren? Farhadi nähert sich diesen Fragen im 
Verlauf des Films von wechselnden Standpunkten, ohne abschließend Stellung zu beziehen. Was 
sich wirklich abgespielt hat, bleibt lange ungewiss. Klar ist nur, dass auf beiden Seiten gelogen, 
taktiert und vertuscht wird. Je länger es dauert, bis die letzte Wahrheit offenbart wird, desto eher 
kann man die Beweggründe für dieses Versteckspiel nachvollziehen.
Auf diese schleichende, unterschwellige Weise formt sich aus dem, was nicht gezeigt, was 
verschwiegen, geleugnet wird, das Bild einer bis ins Innerste verunsicherten, von moralisch-reli-
giösen Zwängen überfrachteten, heuchlerischen und zutiefst gespaltenen Gesellschaft. Schon in 
„Elly...“ finden die jungen Leute, die in ihrem Wochenendhäuschen einen eher westlich geprägten, 
offenen Lebensstil pflegen, und Ellys Verlobter, der die konservative, tabubeladene männerdomi-
nierte Unterschicht repräsentiert, keine gemeinsame Sprache. Dieser gesellschaftliche Graben, 
der allenfalls mit Lügen und Halbwahrheiten notdürftig kaschiert werden kann, ist die eigentliche 
„Trennung“, die Farhadi auch in seinem Film thematisiert; nicht etwa, wie der Titel vermuten lässt, 
die mögliche Scheidung von Nader und Simin.
Farhadi präsentiert diese gesellschaftliche Bestandsaufnahme nicht in Großbuchstaben, öffnet 
mit seinem Film lediglich einen Deutungsspielraum dafür. Vordergründig richtet er seinen Blick 
auf den Alltag, den Einzelfall, seine facettenreich angelegten, wunderbar verkörperten Charak-
tere. Iran hin, Teheran her, dreht sich doch erst einmal alles darum, wer lügt und warum, was 
wirklich geschehen ist, wer Recht hat und wer sich am Ende durchsetzt. Das ist spannend wie ein 
Krimi; allerdings in der Neo-noir Variante, weil letztlich alle Verlierer sind. Man muss die Augen 
schon sehr verschließen, um in dieser Ausweglosigkeit keine gesellschaftliche Dimension, keine 
Sozialkritik zu erkennen. In einer totalitären Gesellschaft wie der des Irans bedeutet das indirekt 
immer auch eine Kritik am Regime. Dass Farhadi sich mit „Nader und Simin“ nicht bereitwillig ins 
Gefängnis oder Exil inszenierte, mag in manchen Feuilletons bedauert werden; vorwerfen sollte 
man es ihm nicht. Ironischerweise ist die vielleicht erzwungene zurückhaltende, differenzierte 
Erzählweise dramaturgisch und inszenatorisch für den Film ein Gewinn.

Stefan Volk / FILMDIENST
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KinoKonzert

Gerhard Schroth

Margarita Kopp

KinoKonzert

Eschborn K, Jahnstraße 3, 65760 Eschborn, 061 96. 4 88 00
www.eschborn-k.de

Gerhard Schroth, Klavier und
Margarita Kopp, Sopran, 
stimmen mit Liedern und Klavier-
musik auf den Film ein:
Charles Gounod: Juwelenarie
Antonin Dvorák: Rusalka Lied an 
den Mond
Luigi Arditi: Il bacio

Deutschland/USA, 2011 
Musikfilm Dokumentarfilm

Produktionsfirma:-ContentFilm/Context TV/EuroArts Ent./Sharkskin Prod.
Verleih Kino:NFP
DVD:NFP/Warner (16:9, 1.78:1, DD5.1 dt., dts dt.)
Länge: 107 Minuten
FSK: o.A.; f
Erstaufführung: 20.10.2011
19.10.2012 DVD
FILMDIENST-Nummer:-40696
Produktion: H.W. Pausch
Regie: Michael Beyer
Buch: Michael Beyer
Kamera: Tomas Erhart, Klaus Sprenger
Schnitt: Stefan Buschner, Uli Peschke

Aufwändiger Konzertfilm über eine Reise der Berliner Philharmoniker nach 
Singapur, wo sie unter Leitung von Simon Rattle die „Sinfonie Nr. 1“ von Gustav 
Mahler sowie die „Sinfonischen Tänze“ von Sergej Rachmaninoff aufführen. 
Während sich die Inszenierung bei Mahler zurücknimmt und die Reize der Drei-
dimensionalität zugunsten der Musik zügelt, lässt die Inszenierung bei Rachma-
ninoff alle Restriktion fahren und unterlegt das Konzert zusammenhanglos mit 
Szenen aus der asiatischen Metropole. - Ab 12.

Es ist irgendwie sinnig, das erste große 3D-Event der Berliner Philharmoniker 
und seines Leiters Simon Rattle ausgerechnet mit Gustav Mahlers Erster zu 
begehen – heißt sie im Untertitel doch auch: der Titan! Eines der bedeutendsten 
Orchester der Welt und einer der begehrtesten Dirigenten treten einmal mehr 
an, den Musikbegeisterten wahrhaft Großes zu bieten: nicht nur Rattles hoch-
wertige Interpretation der spätromantischen Werke Mahlers, sondern zudem die 
Stars aus dem Berliner Klangkörper endlich einmal aus der Nähe und zudem 
quasi plastisch in allen drei Dimensionen auf der großen Leinwand. So stellt 
man sich ein Konzert vor, wenn man es nicht selbst „live“ im Konzertsaal erleben 
kann. Michael Beyer, im Klassik-Betrieb ein alter Hase, der schon etliche Live-
Events und Konzerte für den Heimkinomarkt sehr ansehnlich in Szene gesetzt 
hat, betritt mit diesem 3D-Projekt Neuland. Vorsichtig definiert er seine Prämis-
sen: bloß nicht die Bilder mit 3D zum Explodieren bringen, das gelingt im Zweifel 
allein der Musik. Wie es Beyer gelernt hat, spielt die Kamera piano und über-
lässt der Sinfonie und ihren Interpreten das Feld. Fast schon aus der Distanz 
beobachtet er die Musiker, will sich nicht zwischen die Instrumentengruppen 

Berliner Philharmoniker in Singapur - 

zwängen, wird nicht zu intim, in dem er den Solisten arg auf die Pelle rücken 
würde. Der dreidimensionale Effekt offenbart sich in den in Reih’ und Glied ge-
staffelten Gesichtern der Tutti-Streicher und der Bläser, um dann immer wieder 
das Augenmerk auf das expressive Dirigat des charismatischen Maestros Rattle 
zu werfen. Das ist schön anzuschauen und noch schöner anzuhören. Doch ist 
es im Sinne des Erfinders? Im Bereich der 3D-Apologeten gibt es eine Schule, 
die die Normalität des Dreidimensionalen verficht; bloß nicht zu obsessiv mit 
den Reizen der Plastizität spielen, bloß nicht zu effekthascherisch mit der Tiefe 
und der Nähe des Raums umgehen. Einen Geigenbogen, der in den Kinoraum 
sticht, eine Posaune, die über die Köpfe des Publikums schwenkt, eine entfes-
selte Kamera die sich einen Gang durch die Reihen des Orchesters bahnt, um 
erst kurz vor den Solisten halt zu machen, sucht man vergebens – und mithin, 
alle Reize, die das 3D-Kino oberflächlich so reizvoll macht. Die ersten 60 Minu-
ten von „Berliner Philharmoniker in Singapur“ gehören schlicht Mahler und den 
Philharmonikern. Das könnte man visuell als langweilig abtun, auch wenn die 
PR-Strategie des Films ganz auf den atemberaubenden Eventcharakter dieser 
Inszenierung abhebt. Wim Wenders hat in „Pina – tanzt, tanzt sonst sind wir 
verloren“ (fd 40 307) seine Tanzkompagnien schließlich auch nicht ständig aus 
dem hinteren Rängen des Theaters unspektakulär in der Totale abgelichtet, son-
dern ist mitunter wie wild in das Geschehen eingetaucht. Zwei Drittel des Films 
sind also konservativ in 3D anzuschauen. Dann kommt der Programmwechsel: 
Sergej Rachmaninoffs Sinfonische Tänze, op. 45, und ein neues Regiekonzept. 
Und plötzlich verlässt sich Beyer nicht mehr auf die Kraft der Musik und sei-
ner Interpreten, sondern spielt ein wenig Godfrey Reggio. In missverstandener 
„Koyaanisqatsi“-Manier unterlegt er der Musik Szenerien aus dem Alltag Sin-
gapurs: tanzende, meditierende Menschen, aber auch Industrie- und Kulturein-
drücke – und immer wieder die Gesichter von mehr oder minder Einheimischen. 
Das hat ungefähr den gleichen Erkenntnisgewinn wie ein Pausenbild mit Musik 
und degradiert Rachmaninoff zur Ingredienz eines beliebigen Musikvideo-Clips. 
Je bedeutungsschwangerer sich der Film gibt, desto belangloserer erscheint er. 
Das gilt erst recht auch für den hochtrabenden Untertitel des Films: „A Musical 
Journey in 3D“. „Musical Journey“ heißt hier schlicht, dass sich die Berliner ins 
Flugzeug gesetzt haben, um nach Singapur ins Konzerthaus zu kommen. Ohne-
hin ist dieses Kino-Event eigentlich nur für den Heimkinomarkt konzipiert, denn 
im eigenen Wohnzimmer kann man seinen Player auch nur auf „Nur Ton“ stellen 
und wird dann voll und ganz durch die Tonspur verwöhnt – ohne dabei orientali-
schen Trachtentruppen zusehen zu müssen, wie sie sich zu einer ganz anderen 
(natürlich nicht hörbaren) Musik verrenken.

Jörg Gerle / FILMDIENST
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Irisches

Wochenende

im Eschborn K

Kino

Eschborn K, Jahnstraße 3, 65760 Eschborn, 061 96. 4 88 00
www.eschborn-k.de

Vorfilm: The Herd
Regie Ken Wardrop, Irland 2008,  
4,16 Min. Ein Farmer und seine 
Mutter sind verwundert über die An-
kunft eines seltsamen Tieres in ihrer 
Limousin-Rinderherde.

ONCE 
Irland, 2006 
Musikfilm

Produktionsfirma: Samson Films/Summit Ent./Bórd Scannán na hÉireann
Verleih-Kino:Kinowelt
DVD:Kinowelt (16:9, 1.78:1, DD2.0 engl., DD5.1 dt.)
Länge: 87 Minuten
FSK: o.A.; f
Erstaufführung: 17.1.2008
15.7.2008 DVD
4.1.2010 SF 2
DRS
FILMDIENST-Nummer: 38541
Produktion: Martina Niland
Regie: John Carney
Buch: John Carney
Kamera: Tim Fleming
Musik: Glen Hansard, Markéta Irglová
Schnitt: Paul Mullen
Darsteller: Glen Hansard (Straßenmusiker), Markéta Irglová (Mädchen)

Auszeichnungen:
Glen Hansard, Oscar 2008, Bester Filmsong: „Falling Slowly“  Markéta Irglová, 
Oscar 2008, Bester Filmsong: „Falling Slowly“ 
Ein liebeskranker irischer Straßenmusiker gewinnt die Liebe einer unscheinba-
ren Rosenverkäuferin, einer tschechischen Exilantin, die sich als Klaviervirtuosin 
entpuppt. Der sympathisch unterhaltende Musikfilm belebt mit zwei engagierten 
Schauspielern das Genre des Backstage-Musicals neu und stellt den mittlerwei-
le im Kino üblichen Ausstattungsorgien eine angenehme Bodenhaftung entge-
gen. - Ab 14.

In einer Dubliner Einkaufsstraße hat ein namenloser Musiker sein Revier ab-
gesteckt. Es reicht, soweit seine Stimme trägt und jemand seine irischen Gas-
senhauer hören will. Wenn sich abends die Straßen leeren, greift er auf ein 
Repertoire eigener Kompositionen zurück und singt, mit dem gebrochenen 
Herzen auf der Zunge, in den eigenen Schmerz versunken gegen Schicksal und 
Häuserwände an. Er müsse wohl sehr verliebt gewesen sein, vermutet eine Ro-
senverkäuferin, die einsam in der Nähe steht und das verschämte Leugnen des 
Sängers sofort durchschaut. Mit diesen unscheinbaren Straßenszenen beginnt 
John Carney sein Musical „Once” und markiert ganz beiläufig den romantischen 

Once

Widerspruch, in den sich jede derart offensichtlich persönlich gefärbte Kunst 
verfängt: Sie ist an einen ganz bestimmten Menschen adressiert, ersetzt ihn 
aber durch ein anonymes Publikum. Wie das Rosenmädchen fühlt sich auch der 
Zuschauer ungefragt zum Zeugen einer intimen Gefühlsregung gemacht, und 
wie dieses tritt er selbst dann neugierig näher, wenn er mit der dargebotenen 
Variante der Folk-Musik nicht allzu viel anfangen kann. In der amerikanischen 
Kritik wurde Carneys Independent-Film zum Gegenentwurf des Hollywoodschen 
Ausstattungsmusicals erklärt, was einerseits etwas übertrieben scheint, ande-
rerseits sehr schön den Unterschied zu „Chicago” (fd 35 842) oder „Hairspray” 
(fd 38 301) beschreibt. In der mit einigen klaren Strichen gezeichneten sozialen 
Misere käme niemand auf die Idee, einfach so auf offener Straße in Gesang zu 
verfallen, stattdessen zeigt Carney mit einfachsten Mitteln, wie zwei Menschen 
über die Musik zusammenfinden. Die Frau mit den Rosen hat in ihrer tschechi-
schen Heimat Klavier spielen gelernt und schlüpft mit dem Straßensänger wäh-
rend der Mittagspause in ein Musikaliengeschäft. Sie setzt sich an einen Flügel 
und begleitet ihn, während er eine seiner Kompositionen spielt. Nach kurzer 
Zeit beginnen sie immer besser zu harmonieren, was hier nicht nur ins zitternde 
Kitschherz trifft, sondern auch ins Herz der musikalischen Sache selbst. Nach 
dieser wunderschönen Szene bilden die beiden Hauptfiguren ein Duett, was 
zunächst nur bedeutet, dass er ihr seine Lieder vorträgt und sie sich an einem 
Text für einen unvollendeten Song versucht. Nebenher repariert er ihren Staub-
sauger, macht einen ungeschickten Annäherungsversuch, für den er sich gleich 
wieder schämt, und lernt Mutter und Tochter der tschechischen Arbeitsimmig-
rantin kennen. Schließlich überlässt er ihr seinen Walkman und eine Kassette 
seiner Lieder, vergisst allerdings volle Batterien und bringt damit eine verblüf-
fende Mischung aus Melodramatik und Understatement in den Film. Um sich 
frische Batterien leisten zu können, muss die Mutter heimlich das Sparschwein 
ihrer kleinen Tochter leeren – zum Glück wird dieses Wagnis bereits auf dem 
Heimweg vom Tante-Emma-Laden belohnt. Die Heldin summt den halbfertigen 
Liedtext vor sich hin, und plötzlich wandelt sich die Dubliner Nacht zur großen 
Bühne der Empfindsamkeit. Auf seine eigene Art führt „Once” das Genre des 
klassischen Backstage-Musicals fort und zeigt, wie seine Musik entsteht. Dazu 
passt, dass die beiden Hauptdarsteller, der Singer-Songwriter Glen Hansard 
und das musikalische Multitalent Markéta Irglová, bereits ein gemeinsames 
Album aufgenommen haben und ihr musikalisches Zusammenfinden hier noch 
einmal in dramatisch verwandelter Form darstellen. Am Ende wartet dann nicht 
die prachtvolle Ausstattungsorgie auf das mühelos in Atem gehaltene Publikum, 
sondern ein Wochenende im Tonstudio. Das Geld leiht den beiden ein verhin-
derter Sänger in der Kreditabteilung einer Bank, die Begleitband findet sich auf 
einer Dubliner Straße. So viel Magie darf auch in diesem Musical nicht fehlen.

Michael Kohler / FILMDIENST
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Vorfilm: Die neue Zeit
Regie Karsten Wiesel, D 2007,  1,56 
Min. Arbeit war das wichtigste Thema 
von Lehr- und Propagandafilmen der 
DDR. Ein Blick in die Archive hat 
gezeigt, dass in den Filmen für den 
Staatsbürgerkundeunterricht über 
eine Zeit von immerhin mehreren 

Jahrzehnten immer wieder die glei-
chen Archivbilder montiert wurden. 
Die Neue Zeit ist eine kleine Staats-
bürgerkunde und beschwört die alten 
Geister und den Traum, dass die Be-
mühungen des Menschen ihm selbst 
in einer paradiesischen Zukunft 
zugute kommen werden. 

CLOUD ATLAS 
USA/Deutschland/Hongkong/Singapur, 2012 
Science-Fiction-Film Abenteuerfilm Thriller Historienfilm

Produktionsfirma: Cloud Atlas Prod./X-Filme Creative Pool/Anarchos Pic./A Company Filmprod./
ARD Degeto/Ascension Pic./Five Drops/Media Asia Group
Verleih Kino:X Verleih
Länge: 172 (24 B./sec.)/166 (25 B./sec.) Minuten
FSK: ab 12; f
Erstaufführung:-15.11.2012
29.11.2012 Schweiz
FILMDIENST-Nummer: 41366
Produktion: Stefan Arndt, Grant Hill, Tom Tykwer, Andy Wachowski, Lana Wachowski, Roberto 
Malerba, Alexander van Duelmen
Regie: Tom Tykwer, Andy Wachowski, Lana Wachowski
Buch: Tom Tykwer, Andy Wachowski, Lana Wachowski
Vorlage: David Mitchell (Roman „Cloud Atlas“ / „Der Wolkenatlas“)
Kamera: Frank Griebe, John Toll
Musik: Reinhold Heil, Johnny Klimek, Tom Tykwer
Schnitt: Alexander Berner
Darsteller: Tom Hanks (Dr. Henry Goose/Isaac Sachs/“Duster“ Hoggins u.a.), Halle Berry (Luisa 
Rey/Jacasta Ayrs/Stammesangehörige u.a.), Jim Broadbent (Vyvyan Ayrs/Timothy Cavendish/
Capt. Molyneux u.a.), Hugo Weaving (Bill Smoke/Nurse Noakes/Old Georgie u.a.), Jim Sturgess 
(Adam Ewing/Hae-Joo Chang/Hotelgast u.a.), Doona Bae (Sinmi-451/Tilda/Megans Mutter u.a.), 
Ben Whishaw (Robert Frobisher/Schiffsjunge/Georgette u.a.), James d‘Arcy (junger und alter 
Rufus Sixsmith/Nurse James u.a.), Zhou Xun (Yoona-939/Rose/Hotelmanagerin u.a.), Keith 
David (Joe Napier/Kupaka/Ankor Apis u.a.), David Gyasi (Autua/Lester Rey/Duophsyte), Susan 
Sarandon (Ursula/Yellowface/Madame Horrox), Hugh Grant (Giles Horrox/Lloyd Hooks/Denhol-
me Cavendish u.a.)

Sechs Erzählungen verschachteln sich zu einem fabulierfreudigen Kaleidoskop von der Mitte 
des 19. Jahrhunderts bis zur fernen Zukunft, in dem alles permanent miteinander verwoben und 
parallel gesetzt wird. Die opulente Reise durch Zeit und Raum, Epochen und Moden, Gedanken-
welten und Weltansichten verdichtet sich zu einem bildgewaltigen metaphysischen Abenteuerfilm, 
der von den Höhen und Tiefen der menschlichen Zivilisation, von Gewalt, Macht und Machtmiss-
brauch erzählt und den freien Willen des Menschen, seine Bereitschaft zu Mut, Freundschaft und 
Vertrauen feiert. Das intelligent-unterhaltsame Spiel mit Verwandlungen und Masken verbindet 
geschickt filmische Genres und jongliert mit historischem Seefahrer-Drama, 1970er-Jahre-Thril-
ler, kulturkritischer Farce, Kunstfilm und dystopischer Science-Fiction-Oper. - Sehenswert ab 14.

Eine wilde Reise durch Zeit und Raum, Epochen und Moden, Gedankenwelten und Weltansich-
ten – wobei das nur scheinbar Vergangene weit über die Zukunft hinaus weist und zur düsteren 
Vision des noch Kommenden wird. Mit „Cloud Atlas“ reist man im Jahr 1850 über den Pazifik, 
wenn ein junger Notar aus San Francisco auf dem Rückweg von Australien Unterdrückung und 
Rassismus, Sklavenwelt und Missionierung begegnet und seine Eindrücke an Körper und Geist 
durchleidet; man folgt in den frühen 1930er-Jahren einem erfolglosen, aber hochtalentierten 
englischen Musiker auf ein belgisches Schloss, auf dem er seiner Passion für musikalische 
Kompositionstechniken, aber auch seinen sinnlichen Begehrlichkeiten ausgeliefert ist; wird in 
einen Thriller des Jahres 1975 entführt, in der eine mutige Journalistin gegen einen mächtigen 
Atomkonzern, seine mörderischen Intrigen und eiskalten Attentäter antritt; erlebt „das grausige 
Martyrium“ eines alternden Verlegers (in der Gegenwart) im Rahmen einer lustvoll ausgereizten 

Cloud Atlas
Farce, in der die Insassen eines dubiosen Pflegeheims übers Kuckucksnest fliegen; wird in die 
Zukunft eines hypermodernen Korea versetzt, in der sich ein weiblicher Klon seiner Lebensrea-
lität bewusst und zur Ikone des Widerstands gegen inhumane Machtstrukturen wird; und lauscht 
schließlich einem alten Ziegenhirten, der von seinem früheren Leben auf Hawaii erzählt, als 
sein primitiv lebender, abergläubischer und der zivilisierten Sprache verlustig werdender Stamm 
einen martialischen Überlebenskampf ausficht – was sich nicht in der Frühzeit, sondern in einer 
fernen postnuklearen Zukunft abspielt, in der sich die letzten Völker verbünden müssen, um zu 
überleben und die Werte der menschlichen Zivilisation zu bewahren. Gegen Ende von David 
Mitchells philosophischem Abenteuer- und (Zeit-)Reise-Schmöker „Der Wolkenatlas“ (2004) 
werden die „Guten“ einmal als naive Träumer bezeichnet, die vergeblich gegen die „Hydra der 
menschlichen Natur“ kämpfen würden. Das Leben sei in Wahrheit nicht mehr als ein Tropfen in 
einem grenzenlosen Ozean – wogegen der Schiffsreisende Adam Ewing nach seiner qualvollen, 
am Ende aber erkenntnisreichen Seereise in seiner letzten Tagebucheintragung opponiert: „Was 
aber ist ein Ozean anderes als eine Vielzahl von Tropfen?“ Dieses utopische Credo hallt durch 
alle sechs Erzählungen des Romans, die sich zu einem nahezu tausend Jahre Zivilisationsge-
schichte umspannenden Kaleidoskop verschachteln. Die vielen, höchst vital entworfenen Figuren 
scheinen über Zeit und Raum hinweg miteinander verbunden zu sein, und zwar nicht nur durch 
ein kometförmiges Muttermal, sondern vor allem durch ihre Seelen, die „über die Zeit wie die 
Wolken über den Himmel“ wandern. Das hat wenig von esoterischem Geraune um Reinkarnati-
on und Seelenwanderung, entfaltet sich vielmehr als fabulierfreudig ausgesponnener zentraler 
Gedanke hinter einer ebenso intelligenten wie unterhaltsamen Erzählung, in der sich die Hand-
lungsstränge mittels grundverschiedener, souverän angeeigneter Erzählstile entfalten. Kann so 
etwas überhaupt filmisch abgebildet und visuell verdichtet werden? Droht nicht zwangsläufig das 
wirre Bilder-Chaos, das dem schillernden literarischen Gedankenfluss nie gerecht werden kann? 
Die erste halbe Stunde von „Cloud Atlas“ könnte solche Befürchtungen befeuern: Wenn in einer 
rasanten Montage Handlungsfäden aus allen erzählerischen Ebenen eher assoziativ aneinander 
gereiht werden, dann bekommt zumindest der Romanunkundige zunächst kein Bein auf den Bo-
den. Und doch hat dieser visuelle Parforce-Ritt Methode, entfesselt der Film doch von Beginn an 
seinen ganz eigenen Bewusstseinsstrom aus Wahrnehmungen, Gedanken und Assoziationen als 
Fundament eines visuellen Erzählens – und macht den Zuschauer neugierig auf die noch nachzu-
reichenden „Innenwelten“. Auch die Idee, drei Regisseure als ein Team zusammenzuführen, so-
dass sich ihre unterschiedlichen Inszenierungsweisen zueinander verhalten müssen, macht Sinn: 
„Matrix“ meets „Lola“, oder besser „Der Krieger und die Kaiserin“ (fd 34 498), weil Tom Tykwer in 
diesem Film noch am fabulierfreudigsten sein Spiel mit der Zeit vorantrieb und sich auf die magi-
sche Suche nach den Prinzipien des Schicksals machte. Dass man am Ende von „Cloud Atlas“ 
dann gar nicht mehr so genau weiß, für welche Szenen Lana und Andy Wachowski, für welche 
Tykwer verantwortlich zeichnet, das ist eine sehr schöne, durchaus konstruktive „Verwirrtheit“, die 
der narrativen Strategie des Films entspricht: ein poetisch überhöhtes Filmkonzept für Mitchells 
Roman zu finden, das spektakulär unterhält und dabei auch intelligent über das „Weltengefüge“ 
philosophiert, die Fallstricke des Lebens, moralisch fragwürdige Machtspiele, die menschliche Zi-
vilisation als permanentem Tanz auf dem Vulkan. Nicht immer vermag das Spiel mit Formen und 
Sujets ganz zu überzeugen; manche (notwendige) Verkürzung der überbordenden Romanstruktur 
gerät mitunter eher schwach und endet allzu pathetisch-trivial; auch das Jonglieren mit zahlrei-
chen Masken, hinter denen sich in den verschiedenen Episoden immer dieselben Darsteller/innen 
verbergen, stößt des Öfteren an seine (Erkenntnis-)Grenze. Was aber stets überwiegt, sind das 
Staunen und der Respekt angesichts der überbordenden Visualisierung der Erzählung: Aben-
teuerfilm und Thriller, Science-Fiction- und Kunstfilm, Satire und kulturkritische Farce – der Film 
spielt mutig und leidenschaftlich, durchaus auch risikofreudig auf der Klaviatur dieser verrückten 
Genre-Melange und findet eine attraktive visuelle Entsprechung für die literarischen Bilderwelten.

Horst Peter Koll, FILMDIENST
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Vorfilm: Element of Light
Regie Richard Reeves, Kanada 
2004,  4,30 Min. Inspiriert von den 
Naturelementen, erkundet dieser 
abstrakte Animationsfilm das Ele-
ment Licht durch optischen Ton und 
projizierte Bilder, die direkt auf das 
Filmmaterial gemalt wurden.

L‘ ÉCUME DES JOURS 
Scope. Frankreich/Belgien, 2013 

Produktionsfirma: Brio Films/StudioCanal/Scope Pic./France 2 Cinéma/Hérodiade/
RTBF/Belgacom
Verleih-Kino: StudioCanal
Länge: 94 
(24 B./sec.)/91 
(25 B./sec.) Minuten
FSK: ab 12; f
FILMDIENST-Nummer: 41921
Produktion: Luc Bossi, Geneviève Lemal, Arlette Zylberberg
Regie: Michel Gondry
Buch: Luc Bossi
Vorlage: Boris Vian (Roman „Der Schaum der Tage“ / „L‘Ecume des jours“)
Kamera: Christophe Beaucarne
Musik: Etienne Charry
Schnitt: Marie-Charlotte Moreau
Darsteller: Romain Duris (Colin), Audrey Tautou (Chloé), Gad Elmaleh (Chick), Omar Sy 
(Nicolas), Aïssa Maïga (Alise), Charlotte Lebon (Isis), Sacha Bourdo (die Maus), Philippe 
Torreton (Jean-Sol Oartre), Laurent Lafitte (der Religiöse), Natacha Régnier (die Arznei-
mittelhändlerin), Zinedine Soualem (alter Mann), Alain Chabat (Jules Gouffé)

Ein Bohémien und Erfinder in einem retrofuturistischen Paris verliebt sich in ein schö-
nes Mädchen. Die beiden heiraten, doch schon in den Flitterwochen nistet sich in der 
Lunge der jungen Frau eine Seerose ein, die sie dahinsiechen lässt. Unbeschwertheit 
und Glück schwinden dahin, als der Mann, um die Behandlung seiner Frau bezahlen zu 
können, in eine kuriose Arbeitswelt einsteigen muss. „Wortwörtliche“ Verfilmung eines 
Romans von Boris Vian als Sammelsurium kurioser Dinge und Begebenheiten. Eine 
Aktualisierung wird dabei nicht versucht, sondern dem Stil und den Vorlieben vergange-
ner Jahrzehnte gehuldigt. Die Lust an kuriosen Ausstattungselementen und Tricks droht 
dabei die bittersüße Liebesgeschichte komplett zu überfrachten. - Ab 14.

Vorsicht, eine Überdosis Fantasie! Seit vielen Jahren kokettierte Michel Gondry mit dem 
Plan, Boris Vians „Der Schaum der Tage“ ein weiteres Mal zu verfilmen. Der surreale 
Liebesroman gilt nicht nur unter Vian-Fans als unverfilmbar, zumal unter jenen, die sich 
noch an Charles Belmonts ambitioniert gescheiterten Versuch von 1968 erinnern. Auch 
hierzulande wird „Der Schaum der Tage“ wohl alle zehn Jahre aufs Neue zum „Kul-
troman“ ausgerufen. Mit wechselndem Erfolg, was sich in den repertoirehaften Wieder-
vorlagen spiegelt. Jenseits des Rhein sieht die Sache etwas anders aus: In Interviews 
mit dem Regisseur und seinen Hauptdarstellern (Romain Duris, Audrey Tautou, Gad 
Elmaleh) im Umfeld der Neuverfilmung wird deutlich, dass Vians Roman von 1947 bei 
der Generation der 40- bis 50-Jährigen als Teil des kulturellen Kanons behandelt wird, 
den man gelesen hat und verehrt. Und natürlich kennen und verehren alle Schauspie-
ler auch die Filme von Michel Gondry und stehen augenblicklich bereit, wenn sich die 
Gelegenheit zur Zusammenarbeit bietet. Das ist selbstredend ein PR-Kalkül, doch 

Der Schaum der Tage

andererseits resultiert daraus auch das Bild einer gesteigerten Distanzlosigkeit zum Stoff 
und seiner Verfilmung, aus der das Resultat der gemeinsamen Arbeit schwer beschädigt 
hervorgeht. Die Fähigkeit zur Selbstkritik wäre hier angebrachter gewesen; statt dessen 
obsiegt nun ein geradezu spleeniger Hang zum Originellen. Das überrascht allerdings 
nur bedingt: Tatsächlich scheinen ja die surrealen, vom Jazz getriebenen Forciertheiten, 
die poetischen Einfälle und Bilder und die nicht nur die Übersetzer herausfordernden 
Wortspiele Vians den mal überschwänglichen, mal tieftraurigen und zumeist nur sehr 
verspielten Roman geradezu für eine Adaption durch Gondry zu disponieren, dem nach 
(schwachen) Filmen wie „The Science of Sleep“ (fd 37 809) oder „Abgedreht“ (fd 38 
638) eine ähnliche Neigung zum auf Dauer doch erschöpfenden Manierismus nachge-
sagt werden muss. Der Glücksfall „Vergiss mein nicht!“ (fd 36491), bei dem Gondrys 
ausufernde Fantasie durch Charlie Kaufmans fantastisches Drehbuch fokussiert und 
diszipliniert wurde, liegt ja bereits eine ganze Weile zurück. Man sollte also gewappnet 
sein: Gondry und sein Co-Autor Luc Bossi haben sich entschieden, die Romanvorlage 
„wörtlich“ zu nehmen und all die lustigen Einfällen und Bilder Vians ihrerseits betont 
kreativ in Filmbilder zu übersetzen: „Herzzerreißend, detailverliebt und voller Poesie“, 
warnt das Presseheft zutreffend. Da fehlt eigentlich nur noch das übliche „wunderbar“! 
Tatsächlich wimmelt es im Film nur so vor lustigen Gadgets, seltsamen Erfindungen, 
Dingen mit Stop-Motion-Eigenleben, gemorphten Tänzern, wolkigen Raumkapseln und 
allerlei „poetischen“ Filmtricks. Augsburger Puppenkiste goes Retrofuturismus, aber 
so galore, dass der Effekt ein visuelles „L’art pour l’art“-Kalauergewitter ist. Dummer-
weise bleibt dabei die romantisch absurde Liebesgeschichte komplett auf der Strecke. 
Der Bohèmian und Erfinder Colin sehnt sich nach der großen Liebe und trifft auf einer 
Party die liebreizende Chloé, deren Anmut dadurch noch gesteigert wird, dass es ein 
gleichnamige Komposition von Duke Ellington gibt, so dass Jazzfan Colin sie sogleich 
fragen kann, ob sie von Ellington arrangiert worden sei. Très charmant! Schon während 
der Hochzeitsreise erkrankt Chloé an einer Seerose, die in ihrer Lunge wächst. Um 
die Therapie zu finanzieren, muss Colin sich auf den Ernst des Lebens einer absurden 
Arbeitswelt einlassen. Vorbei die Zeit, als man noch ausgelassen Jazz hören und auf 
neue Bücher und Fetische des großen Philosophen Jean-Sol Partre (!) warten konnte. 
Nein, man hätte diese gleichermaßen leidenschaftliche wie beklemmende Geschich-
te nicht als von sich selbst besoffene Ausstattungs-Extravaganza im Früh-Sixties bis 
Mid-Seventies-Look erzählen müssen. Man tut auch dem Roman mit dieser nerdigen 
Verfilmung keinen Gefallen, stehen doch die Anspielungen auf den Existentialismus und 
die Hingerissenheit vom Duke-Ellington-Jazz längst quer zum aktuellen Zeitgeist und 
dürften bestenfalls noch jazzaffine Literaturhistoriker beeindrucken, aber bestimmt nicht 
das Comeback eines Ex-Kultromans bei einer jungen Generation von Lesern beför-
dern. Selbst die an sich schöne Liebesgeschichte wird vom selbstgefällig aufgetürmten 
visuellen Kehricht beschädigt und wirkt so nur noch bemüht, streberhaft, uninteressant 
und sehr, sehr unsexy. P.S. Diese Kritik bezieht sich auf die internationale Fassung des 
Films, die in die deutschen Kinos kommt. Die französische Originalfassung wurde dabei 
um 31 Minuten gekürzt. Unter Umständen ist diese längere Fassung irgendwann greifbar 
und könnte Anlass zu einer neuen Einschätzung des Films sein.

Ulrich Kriest. FILMDIENST
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Zum Internationalen Frauentag
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Amnesty International
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WADJDA 
Deutschland/Saudi-Arabien, 2012 
Drama
Produktionsfirma:  Razor Film/High Look Group/Rotana Studios/NDR/BR
Verleih: Kino: Koch Media
DVD: Koch Media
Blu-ray: Koch Media
Länge: 97 (24 B./sec.)/93 (25 B./sec.) Minuten
FSK: o.A.; f
FBW: bw
Erstaufführung: 5.9.2013
März 2014 DVD & BD
FILMDIENST-Nummer: 41870
Produktion: Roman Paul, Gerhard Meixner, Amr Alkhatani
Regie: Haifaa Al Mansour
Buch: Haifaa Al Mansour
Kamera: Lutz Reitemeier
Musik: Max Richter
Schnitt: Andreas Wodraschke
Darsteller: Reem Abdullah (Mutter), Waad Mohammed (Wadjda), Abdullrahman Al Gohani 
(Abdullah), Ahd (Hussa), Sultan Al Assaf (Vater)

Ein ebenso temperamentvolles wie selbstbewusstes zwölfjähriges Mädchen lebt mit seiner 
alleinerziehenden Mutter in Riad und wünscht sich sehnlichst ein eigenes Fahrrad. Da 
aber das Radfahren in dem von strengen wahabitischen Traditionen geprägten Land für 
Mädchen als unschicklich gilt, weigert sich die Mutter, den Wunsch zu erfüllen. Doch das 
willensstarke Kind setzt alles daran, um das notwendige Geld selbst zu verdienen. Der 
erste komplett, teilweise illegal in Saudi-Arabien gedrehte Film verbindet eine anrührende 
Geschichte um den Kampf eines „Underdogs“ um seinen Lebenstraum, wie man ihn aus 
vielen Filmen kennt, mit spannenden Einblicken in die Lebenswelt saudischer Frauen. Der 
unterhaltsame und durchaus auch spannende Film fesselt zugleich als kritisches Gesell-
schaftsporträt, das dafür plädiert, mit erstarrten misogynen Traditionen zu brechen. - Se-
henswert ab 12.

Es ist nur ein Zettel mit ihrem Namen darauf. Trotzdem hat das Stück Papier für die zwölf-
jährige Wadjda Bedeutung. Auf einem Bild an der Wohnzimmerwand ihres Elternhauses in 
Riad ist ein Stammbaum ihrer Familie zu sehen. „Du stehst da nicht drauf, da sind nur die 
Männer“, sagt ihre Mutter. Wadjda entgegnet nichts. Aber sie schreibt sich mittels des Zettels 
einfach selbst in die Familiengeschichte hinein, indem sie ihn an den „Ast“ ihres Vaters pinnt. 
Wenig später hat jemand das Papier wieder abgerissen. Der Film der Regisseurin Haifaa Al 
Mansour über ein Mädchen, das sich nicht den Schneid abkaufen lässt, ist selbst so etwas 
wie ein weiblicher Zettel in einer Geschichte, in der Frauen bisher wenig zu melden hatten: 
ein Film von einer saudi- schen Frau, ganz fokussiert auf weibliche Figuren. „Wadjda“ ist 
zudem der erste Film, der komplett in Saudi-Arabien gedreht wurde – als Co-Produktion 
mit einer deutschen Crew, aber mit einem rein saudischen Cast. Das war der Regisseurin 
wichtig, um ihren Film „authentisch zu erzählen, ihm die korrekte lokale Tonalität“ zu ver-
leihen. Tatsächlich kombiniert „Wadjda“ sehr geschickt die Beobachtung der saudischen 

Das Mädchen Wadjda 

Lebenswelt mit Erzählmus- tern, die sich die an der University of Sydney ausgebildete 
Regisseurin bei westlichen Vorbildern abgeschaut hat. Die dramaturgische Vorlage liefert 
der US-amerikanische Sportfilm: ein „Underdog“ verfolgt gegen alle Widerstände seinen 
Traum, trainiert hart und triumphiert schließlich über alle Widerstände. Wobei der Traum, 
den die von Waad Mohammed grandios gespielte Wadjda verfolgt, grün ist, einen Lenker 
und zwei Räder hat. Es handelt sich um ein Fahrrad, mit dem sie sich gerne ein Rennen 
mit ihrem Freund, dem Nachbarsjungen Abdullah, liefern würde. Der Haken daran: Fahrrad-
fahren gehört sich nicht für saudische Mädchen, weswegen sich Wadjdas Mutter weigert, 
das Rad zu kaufen. Wadjda aber ignoriert das Verbot souverän und macht sich daran, das 
Geld für das Rad selbst aufzutreiben. Als die gestrenge Rektorin ihrer Schule den kleinen 
Geschäften, die Wadjda auf dem Schulhof tätigt, einen Riegel vorschiebt, sieht sie nur einen 
Ausweg: Sie meldet sich für einen Koranwettbewerb an, da das Preisgeld locker für das Rad 
reichen würde. Doch weil ihr Rockmusik eigentlich näherliegt als die richtige Intonation der 
Koransuren, steht ihr ein hartes Stück Arbeit bevor. Die Innenansichten, die Al Mansour von 
ihrem Heimatland liefert, zeichnen eine zutiefst paradoxe Gesellschaft, bei der Tradition und 
moderne Lebensansprüche schon lange nicht mehr zusammenpassen: Die strengen Ver-
haltensregeln, die die wahabitische Richtung des Islam den Bewohnern (und vor allem den 
Bewohnerinnen) auferlegt, lässt der Film so „aufgesetzt“ und unzeitgemäß wirken wie die 
Abaya bzw. der Hijab, den die Frauen über ihre Jeans und andere moderne Kleider stülpen, 
sobald sie das Haus verlassen. Al Mansour vermeidet es aber, die Frauen als „Opfer“ einer 
Männergesellschaft darzustellen; sie zeigt sie vielmehr als Mitverantwortliche. Die Rolle des 
gestrengen Sittenwächters übernimmt ausgerechnet die erzkonservative Schuldirektorin: 
Sie, die für die Bildung verantwortlich ist und damit eine wichtige Rolle bei der Stärkung der 
jungen Frauen spielen könnte, tut alles, um Freiheitsbestrebungen im Keim zu ersticken; 
sogar lautes Lachen gilt bei ihr als unangemessen. Wadjdas Mutter ist als komplexere Figur 
angelegt, die ihrerseits zwischen der Unterordnung unter das traditionelle Frauenbild und der 
Unzufriedenheit mit ihrer Situation schwankt. Sie muss im Laufe des Films erst lernen, sich 
selbst zu behaupten und ihre Tochter zu unterstützen, anstatt sie zu maßregeln. Gerade ihre 
Figur, verkörpert von der saudischen Schauspielerin Reem Abdullah, sorgt dafür, dass der 
Film die Balance zwischen unterhaltsamem Spannungskino und klugem Gesellschaftsporträt 
schafft. Denn die an sich strahlende Frau wird durch ihre Lebensumstände ständig „herun-
tergedimmt“. Sie ist zwar berufstätig, was in einem Land, in dem nicht einmal 20 Prozent der 
Frauen arbeiten, durchaus fortschrittlich ist –, doch dafür muss sie viele Unannehmlichkeiten 
auf sich nehmen. Die Anfahrt zu ihrem Job kann sie nur mit Hilfe eines Fahrers bewältigen, 
da Frauen das Autofahren verboten ist; mit dem Chauffeur gibt es aber ständig Querelen. 
Die weite Strecke ist andererseits notwendig, weil es in der Nähe keinen Arbeitsplatz gibt, an 
dem die Trennung der Geschlechter garantiert ist. Diese will die Mutter aber unbedingt ge-
wahrt wissen, um ihren Ehemann nicht eifersüchtig zu machen. Denn das Verhältnis zu ihm 
ist problematisch; er taucht nur noch selten auf und denkt darüber nach, eine Zweitfrau zu 
nehmen, weil sie keine weiteren Kinder bekommen kann. Das Schicksal dieser Frau, die sich 
täglich ausgebremst sieht, sich selbst aber auch kaum Handlungsspielraum zugesteht, liefert 
die realitätsnahe Folie, vor der die Willensstärke, der Bewegungsdrang und die Energie der 
Tochter umso imposanter wirken. „Wadjda“ ist nicht zuletzt ein Plädoyer dafür, dass es sich 
Saudi-Arabien nicht mehr länger erlauben kann, diese Energiequelle weiter zu vergeuden.

Felicitas Kleiner FILMDIENST

In Zusammenarbeit mit Amnesty International
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Sing & Swing, 
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mit Ute Jeutter, 
singt zur Einstimmung
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SHINE A LIGHT 
USA/Großbritannien, 2008 
Musikfilm Dokumentarfilm
Produktionsfirma: Shangri-La Ent./Concert Promotions Int.
Verleih: Kino: Kinowelt
DVD:Kinowelt (16:9, 1.78:1, DD5.1 engl.)
Blu-ray:Kinowelt (16:9, 1.78:1, dts-HD engl.)
Länge: 122 Minuten
FSK: o.A.; f
Erstaufführung: 4.4.2008
23.9.2008 DVD & BD
10.10.2009 3sat
FILMDIENST-Nummer: 38636
Produktion: Steve Bing, Michael Cohl, Victoria Pearman, Zane Weiner
Regie: Martin Scorsese
Kamera: Robert Richardson, Mitchell Amundsen, Stuart Dryburgh, Robert Elswit, Tony 
C. Jannelli, Ellen Kuras, Emmanuel Lubezki, Albert Maysles, Anastas N. Michos, Declan 
Quinn
Schnitt: David Tedeschi

Mitschnitt zweier Konzerte der „Rolling Stones“ im New Yorker Beacon Theatre im Jahr 
2006. Der durch seine Kamera- und Schnitttechnik faszinierende Film beobachtet die Mit-
glieder einer der dienstältesten Rock-Bands vor dem Hintergrund der Club-Atmosphäre des 
Veranstaltungsorts und dokumentiert ihre ungebrochene, unbändige Spielfreude. Martin 
Scorsese lässt es sich seinerseits nicht nehmen, die besonderen Manierismen „seiner“ 
Stars liebevoll heraus zu stellen. (O.m.d.U.) - Sehenswert ab 12.

Ein Vorspiel in Schwarz-Weiß: Martin Scorsese gibt sich aufgeregt wie ein kleiner Junge. 
Jetzt muss alles stimmen. 16 Kameras müssen in ihre Position gebracht und 17 Kame-
ramänner (inkl. Chef-Kameramann Robert Richardson) angewiesen werden. Natürlich 
hat das Licht zu stimmen; für eine Szene verlangt Scorsese nach einer besonders hellen 
Ausleuchtung (wahrscheinlich „Sympathy For The Devil“), ein Techniker mahnt zu Vorsicht: 
„Wir würden Jagger verbrennen!“ Der Regisseur hat ein Einsehen: „Wir dürfen Mick Jagger 
nicht verbrennen!“ Die Aufregung steigt, weil Mick Jagger und seine „Rolling Stones“ noch 
immer nicht die Abfolge der Songs geliefert haben, an der Scorsese auch schon selbst 
herum gebastelt hat. Erst im letzten Moment liegt die Liste vor. Letzte Vorbereitungen, letzte 
Handgriffe, dann kann die Mega-Show beginnen. Eine Szene wie aus der Muppet-Show, in 
der Frosch Kermit als Impressario die Bühnenshow minutiös-hektisch plant und dann alles 
seinen anderen Gang nimmt. Nicht so bei Scorsese. Der konzentriert sich auf zwei Auftritte 
der „Rolling Stones“ im New Yorker Beacon Theatre am 29. Oktober und 1. November 2006 
anlässlich des 60. Geburtstags von Ex-Präsident Bill Clinton, der (zahlende) Gäste zu einem 
Benefiz-Konzert geladen hat. Kaum haben die „Stones“ ihr wohl lästiges Pflichtprogramm 
absolviert, Händeschütteln und andere Artigkeiten, geht die Post auch schon ab: für die 
„Stones“, für die Leute im Beacon Theatre, für die Kameraleute und für die Kino-Zuschauer, 
so sie denn „Stones“-Fans sind. Sie alle erleben einen der am furiosesten fotografierten und 
geschnittenen Konzertfilme der letzten Jahrzehnte, der sich, anders als Jonathan Demmes 
stilbildender „Talking Heads“-Film „Stop Making Sense“ (fd 24 845), nicht am Rhythmus der 

Shine a Light 

Musik und der Bühnenshow orientiert, sondern sich völlig auf die vier Akteure Mick Jagger, 
Keith Richards, Ron Wood und Charlie Watts konzentriert. In der fast manischen Nähe zu 
den Rock-Stars, die einige ihrer Klassiker zum Besten geben, liegt die Stärke des außerge-
wöhnlichen Films: Er bildet Persönlichkeiten ab, die seit über 45 Jahren in nahezu unver-
änderter Formation im Rock-Geschäft sind, und versucht erst gar nicht, das Faszinosum 
zu erklären, sondern es schlicht zu bebildern. Dabei hilft die außergewöhnliche Nähe, die 
Scorsese im 2800 Plätze fassenden Beacon Theatre aufbaut – für die „Stones“ selbst muss 
das so etwas wie der Auftritt in einem kleinen Club gewesen sein. Sie haben sichtlich Spaß, 
ebenso wie Scorsese, der am Schneidetisch die Manierismen der einzelnen Band-Mitglieder 
herausstellt, ohne sie zu denunzieren. Der ewig jugendliche Jagger, der voller Agilität herum-
kaspert, sich für unwiderstehlich hält und es vielleicht sogar ist; Keith Richards, durchgeknallt 
wie eh und je und nie verlegen, auch einmal den „Macker“ zu geben; Ron Wood, etwas 
weniger exaltiert als seine Frontleute, der mit Freund Richards um den bandinternen Titel der 
besten „Stones-Gitarre“ wetteifert; Charlie Watts, der eigentlich Maler werden wollte und am 
ehesten das Bild eines britischen Opas erfüllt, der vielleicht doch einmal seine Ruhe haben 
möchte, auch wenn man es ihm nicht abnimmt, wenn er in die Kamera prustet und meint, „er 
wär’ jetzt doch zu alt für diesen Scheiß“. Nach „The Last Waltz“ (fd 20 850), einem Mitschnitt 
des Abschiedskonzerts von „The Band“, der langjährigen Begleitband von Bob Dylan, der 
Dokumentation „No Direction Home – Bob Dylan“ (fd 37 408) und der Blues-Hommage „Feel 
Like Going Home“ (fd 36 554), die als Teil des Zyklus „The Blues“ entstand, den er (mit-)pro-
duzierte, hat sich Martin Scorsese längst als Verfechter der populären Musik des 20. Jahr-
hunderts einen Namen gemacht, mit deren wichtigsten Vertretern gearbeitet und ihr ihren 
kulturellen Stellenwert zugewiesen. Mit „Shine A Light“ setzt er sein Musik-Œuvre fort, wobei 
er behutsam Archivmaterial und aktuelle Interviews in den Film mischt, die rudimentär, aber 
doch präzise Auskunft über den Werdegang der „Rolling Stones“ geben; die Anfänge werden 
ebenso rekapituliert, wie Drogenexzesse und die ständige Frage nach dem Aufhören. Früher 
wie heute wiegeln die „Stones“ dies souverän ab und machen einfach ihr Ding. Dann ist es 
einfach schön zu sehen, wie Jagger Kusshände wirft und mit dem Allerwertesten wackelt, 
wie sich Richards und Woods nach erschöpfenden Soli in den Armen liegen, sich gegenseitig 
stützen und ausruhen. Alte Männer, die ihr Bestes gegeben haben. Begnadete Selbstdar-
steller, die aus ihren Rollen keinen Hehl machen. Von dieser Süffisanz ist auch Scorseses 
Film durchdrungen, die sich auch darin niederschlägt, dass der Regisseur immer wieder 
Kameraleute bei ihrer Arbeit zeigen muss, denn die laufen ständig durchs Bild. Dadurch ge-
lingen freilich auch so irritierende Aufnahmen wie jene, in der der kettenrauchende Richards 
plötzlich seine Zigarette ausspucken muss, weil er einen Gesangspart hat, oder in denen die 
Mitglieder der dienstältesten Rock-Band wirklich alt aussehen. Einer der schönsten Momente 
des Films ist der Gastauftritt von Blues-Legende Buddy Guy, der mit seiner Gitarrenkunst 
Richards und Wood glatt an die Wand spielt: ein noch älterer Mann mit noch mehr Freude an 
seinem Job und dem sichtlichen Spaß, es den „Youngsters“ zu zeigen. Am Ende ist wieder 
der aufgeregte Scorsese zu sehen, der seine Stars am Bühnenausgang im besten Licht 
erscheinen lassen will. Doch die entschwinden wortlos in einem Taxi. Die Kamera fährt hoch 
und höher, der Hinterausgang des Beacon Theatre erscheint im Bild, dann der Straßenzug, 
dann der Stadtteil. Schlussendlich ist die Stadt zu sehen – New York, New York.

Hans Messias FILMDIENST

Chor & Kino mit Ute Jeutters Sing & Swing
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Freitag, 21.3.2014 
20.15 Uhr

Kino&Galerie K

Eschborn K, Jahnstraße 3, 65760 Eschborn
061 96. 4 88 00   www.eschborn-k.de    info@eschborn-k.de

Vorfilm: Equestrian
Regie Michiel van Bakel, NL 2003,  
3,57 Min. Früher, zu Zeiten als auf 
jedem größeren Platz Reiterstatuen 
zu Ehren von Königen oder Generä-
len errichtet wurden, stießen Wissen-
schaftler auf die unlösbare Frage, ob 
die Hufe von Pferden zu irgendeinem 
Zeitpunkt während des schnellen 
Trabs oder Gallops alle gleichzeitig 
den Boden verlassen.

Galerie K: Ausstellungseröffnung im 
Foyer des Eschborn K, 19 Uhr
Museum!Digital
Eine neue Idee erblickt das Licht 
der Welt. Wir legen den digitalen 
Grundstein für ein Museum. Pro-
gramm-Plakate des Eschborn K der 
letzten 40 Jahre sowie Plakate und 
Programme von Eschborn V aus den 
letzten 60 Jahren werden visualisiert. 
So blicken wir durch Programme und 
Plakate auf die ganze Welt. 

40
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Mehr! Live

TINKER, TAILOR, SOLDIER, SPY 
Scope. Großbritannien/Frankreich/Deutschland, 2011 
Spionagefilm, Literaturverfilmung
Produktionsfirma: StudioCanal/Karla Films/Paradis Film/Kinowelt Filmprod./Working 
Title Films
Verleih: Kino:StudioCanal
DVD: StudioCanal (16:9, 2.35:1, DD5.1 engl./dt.)
Blu-ray: StudioCanal (16:9, 2.35:1, dts-HDMA engl./dt.)
Länge: 127 Minuten
FSK: ab 12; f
FBW: bw
Erstaufführung: 2.2.2012
17.7.2012 DVD & BD
FILMDIENST-Nummer: 40886
Produktion: Tim Bevan, Eric Fellner, Robyn Slovo, Alexandra Ferguson
Regie: Tomas Alfredson
Buch: Bridget O‘Connor, Peter Straughan
Vorlage: John Le Carré (Roman „Tinker, Tailor, Soldier, Spy“ / „Dame, König, As, Spion“)
Kamera: Hoyte van Hoytema
Musik: Alberto Iglesias
Schnitt: Dino Jonsäter
Darsteller: Gary Oldman (George Smiley), Colin Firth (Bill Haydon), Tom Hardy (Ricki 
Tarr), John Hurt (Control), Toby Jones (Percy Alleline), Mark Strong (Jim Prideaux), 
Benedict Cumberbatch (Peter Guillam), Ciarán Hinds (Roy Bland), David Dencik (Toby 
Esterhase), Philip Martin Brown (Tufty Thesinger), Kathy Burke (Connie Sachs), Laura 
Carmichael (Sal)

Ein pensionierter Agent des britischen Geheimdiensts wird wieder aktiviert, um einen 
„Maulwurf“ in den eigenen Reihen dingfest zu machen. Suggestive Verfilmung eines Ro-
mans von John Le Carré, die konsequent die gängigen Helden- und Männlichkeitsbilder 
des Agentenfilm-Genres dekonstruiert. Vor dem tristen Szenario des Kalten Kriegs zeigt 
der listenreich und labyrinthisch, dabei betont langsam entwickelte Film eine unglamou-
röse Welt der Spionage, in der Misstrauen und Undurchsichtigkeit regieren und das 
Politische und Professionelle auch privateste Beziehungen unterwandern. Ideale und 
Loyalitäten bleiben dabei auf der Strecke. - Sehenswert ab 16.

An Heiligabend verteilt Stalin Geschenke an den britischen Geheimdienst. Die Stimmung 
ist angeheitert, und als der Mann mit Maske und Kostüm die Bühne der feucht-fröhlichen 
Weihnachtsfeier betritt, gibt es kein Halten mehr. Alle stimmen die sowjetische Hymne 
an; allein George Smiley steht am Fenster und sieht mit Schrecken, dass seine Frau 
einen anderen küsst. Im Leben des MI6-Agenten gibt es gleich zwei große Unbekannte: 
den KGB-Chef „Karla“ und den Nebenbuhler aus den eigenen Reihen. Als Smiley beauf-
tragt wird, einen mutmaßlichen Maulwurf an der Spitze des britischen Geheimdiensts zu 
enttarnen, zeigt sich, dass in seinem Metier alles beruflich ist und nichts nur privat. John 
Le Carrés Roman „Dame, König, As, Spion“ erschien 1974 und handelt von der Hochzeit 
des Ost-West-Konflikts. Mittlerweile ist der Kalte Krieg nur noch eine lauwarme Erinne-

Dame, König, As, Spion

rung, und seine Leinwand-Protagonisten wurden von den neuen Helden rettungslos ab-
gehängt: Was sind schon James Bonds kleine Extras gegen die Ein-Mann-Armee Jason 
Bourne? In seiner brillanten Verfilmung des Romans tritt Tomas Alfredson, der mit „So 
finster die Nacht“ (fd 39 056) bereits dem Vampir-Genre erfolgreich allen Glanz austrieb, 
deswegen die Flucht nach hinten an: Er widersteht der naheliegenden Versuchung, die 
Geschichte zu modernisieren, und schwelgt stattdessen in scheinbar rettungslos veralte-
ter Technik und der erstaunlichen Effizienz einer grauen Bürokratie. Wie das Buch ähnelt 
der zu Beginn der 1970er-Jahre spielende Film am ehesten dem taktischen Positions-
spiel beim Schach. Es ist ein einziges Abwägen, Belauern und Fallen-Stellen; der Gedul-
digere hat das bessere Ende für sich. Das Spiel beginnt standesgemäß hinter dem Eiser-
nen Vorhang: Ein Agent des britischen Geheimdiensts reist nach Budapest, um einen 
hochrangigen Überläufer zu treffen, wird aber stattdessen vom KGB erwartet. Auf diese 
Weise erhärtet sich der Verdacht, dass es im engsten Kreis des MI6 einen Verräter gibt. 
Der von allen „Control“ gerufene Chef nimmt seinen Hut, sein treuer Vasall Smiley folgt 
ihm ungefragt in den Ruhestand. Aus diesem wird er allerdings bald wieder zurückberu-
fen, um Ermittlungen gegen das eigene Haus zu führen. Ein Außendienstler der Marke 
Bond berichtet, dass sich der halbe Ostblock vor Lachen über den MI6 den Bauche hält, 
und blickt sich bei jedem Halbsatz ängstlich über die Schulter. Aller Glamour ist von 
diesem Mann fürs Grobe abgefallen; der Kalte Krieg ist nur ein schmutziges Geschäft, 
auch wenn der interne Spitzname für den Geheimdienst, „Circus“, den Spionen etwas 
anderes vorgaukeln soll. In den letzten Jahren ist es im britischen Film- und Fernseh-
geschäft üblich geworden, die eigene Nachkriegsdemokratie als Geisel einheimischer 
Geheimdienste und Geheimorganisationen zu beschreiben. In dieser Hinsicht nimmt sich 
„Dame, König, As, Spion“ neben Filmen wie „Bank Job“ (fd 38 776) oder der Fernsehse-
rie „The Hour“ erstaunlich zurückhaltend aus, und das, obwohl seine Geschichte auf dem 
Fall des KGB-Spions Kim Philby und dessen Gesinnungsgenossen aus dem erlauchten 
Kreis der Cambridge Five beruht. Alfredson setzt hier auf subtile Nadelstiche und zeigt 
lieber, wie das Spionagegeschäft das Privatleben der Spione prägt und nicht selten zer-
stört. Niemand darf sich eine Blöße geben, weshalb jeder jeden zu überwachen scheint; 
kein Wunder, dass Smileys London in etwa so viel zirzensische Lebensfreude ausstrahlt 
wie das leergefegte Budapest. Wie es sich für einen Film gehört, der an der Oberfläche 
betont unspektakulär erscheint, stecken die Details voller amüsanter Teufeleien. Das 
beginnt schon mit zwei Besetzungscoups: Der Leinwand-Zertrümmerer Gary Oldman 
spielt die graue Eminenz Smiley und Benedict Cumberbatch, der Sherlock Holmes aus 
der BBC-Miniserie, seinen treuen Doktor Watson. Ansonsten stehen die Zeichen des 
Wandels an der Satire-Wand: Während im Hintergrund eingestreute Hippies ein neues 
Zeitalter verkünden, ist der MI6 immer noch im Wahn vergangener Größe gefangen. 
Allein Smiley scheint zu akzeptieren, dass nicht nur er, sondern das britische Empire als 
Ganzes eine Schachfigur im Spiel der großen Mächte ist. Am Ende kehrt seine Ehefrau 
zu ihm zurück; was möglicherweise das einzige unvergiftete Geschenk aus Stalins gro-
ßem Sack ist.

Michael Kohler FILMDIENST

Kino&Galerie K: Museum:Digital
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Samstag, 29.3.2014 
20.15 Uhr

Kino

Eschborn K, Jahnstraße 3, 65760 Eschborn
061 96. 4 88 00   www.eschborn-k.de    info@eschborn-k.de

Vorfilm: Miezen - Projector‘s Cut
Regie Carsten Knoop, D 1991, 3 Min. 
4770 Bilder auf 90 Metern. 1192 
Schnitte in 3 Minuten. 15 Jahre auf 
Arbeit. Jetzt sollen andere Vorführer 
mal zittern. 
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MOONRISE KINGDOM 
USA, 2012 
Komödie Drama Liebesfilm Kinderfilm
Produktionsfirma: American Empirical/Moonrise/Scott Rudin Prod.
Verleih: Kino:Tobis
DVD: Tobis/Universal (16:9, 1.85:1, DD5.1 engl./dt.)
Blu-ray: Tobis/Universal (16:9, 1.85:1, dts-HDMA engl./dt.)
Länge: 98 (24 B./sec.)/94 (25 B./sec.) Minuten
FSK: ab 12; f
Erstaufführung: 24.5.2012
27.9.2012 DVD & BD
FILMDIENST-Nummer: 41116
Produktion: Wes Anderson, Scott Rudin, Steven M. Rales, Jeremy Dawson, Molly Cooper, 
Lila Yacoub, Eli Bush
Regie: Wes Anderson
Buch: Wes Anderson, Roman Coppola
Kamera: Robert D. Yeoman
Musik: Alexandre Desplat
Schnitt: Andrew Weisblum
Darsteller: Bruce Willis (Captain Sharp), Edward Norton (Scout Master Ward), Bill Murray 
(Mr. Bishop), Frances McDormand (Mrs. Bishop), Tilda Swinton (Jugendamt), Jared Gilman 
(Sam), Kara Hayward (Suzy), Jason Schwartzman (Cousin Ben), Bob Balaban (Erzähler), 
Larry Pine (Mr. Billingsley), Eric Anderson (McIntire), Harvey Keitel (Commander Pierce)

Auf einer kleinen Insel vor der Küste Neuenglands flüchtet 1965 ein zwölfjähriger Pfadfin-
der aus seinem Camp; zugleich reißt seine gleichaltrige Freundin von zu Hause aus. Wäh-
rend die beiden in einer Bucht gemeinsame Stunden der Freiheit erleben, machen sich die 
Erwachsenen auf die Suche nach ihnen. Eine detailfreudig ausgestattete, mit genau abge-
stimmten Farbkompositionen punktende Mischung aus Drama, Komödie, Kinderfilm und 
Liebesgeschichte. Sie versammelt ein skurriles Personal, um von der Unbeschwertheit der 
Kindheit, aber auch von dysfunktionalen Familien zu erzählen, wobei Anspielungen auf die 
amerikanische Kulturgeschichte, lakonische Dialoge und witzige Beobachtungen den Film 
zum reinen Vergnügen machen. - Sehenswert ab 12.

Eine kleine Insel vor der Küste Neuenglands, wir schreiben das Jahr 1965. Als Scout Mas-
ter Ward an diesem Morgen im Pfadfinder-Sommerlager der Khaki Scouts zum Frühstück 
bläst, ist einer seiner Schützlinge spurlos verschwunden: Sam Shakusky. Fahnenflucht 
und ein Fall für den Dorfpolizisten Sharp! Gleichzeitig verschwindet auf der anderen Seite 
der Insel Suzy, Tochter des neurotischen Ehepaars Bishop. Dummerweise hat Sharp mit 
Mrs. Bishop eine Affäre, und Mr. Bishop scheint etwas zu ahnen. In der Zwischenzeit hat 
der Zuschauer Sam kennen gelernt. Mit Biberfellmütze, Nerd-Brille und geschultertem 
Luftgewehr sieht er ein wenig aus wie eine Miniaturausgabe von Lederstrumpf. Suzy könn-
te hingegen mit kurzem, pinkfarbenem Kleid, zurückgesteckten Haaren, betontem Lidstrich 
und tragbarem Plattenspieler in der Hand ein Girl aus Londons Carnaby Street sein. Beide 
sind zwölf Jahre alt, und es war Liebe auf den ersten Blick, wie nun eine Rückblende von 
einer Kirchenaufführung enthüllt. Ein Jahr ist das her, und seitdem haben sie sich regel-
mäßig lakonische Briefe geschrieben und ihre Flucht gemeinsam geplant. Die Pfadfinder 

Moonrise Kingdom

rücken zu einer großangelegten Suchtaktion aus, doch als Sam und Suzy sie mit Gewehr 
und Schere in die Flucht schlagen, kündigt sich eine zickige Dame an, die sich selbst nur 
„das Jugendamt“ nennt. Sam und Suzy ahnen ein wenig, dass ihn nicht mehr viel Zeit in 
Freiheit bleibt, und so schlagen sie in einer Bucht ihr Zelt auf, baden, malen, tanzen, dann 
ein erster, noch zaghafter Kuss. „Moonrise Kingdom“ steht später in großen Lettern, mit 
Steinen markiert, auf dem Strand. Wes Anderson hat auf der kleinen Insel wieder ein ganz 
eigenes, skurriles und exzentrisches Universum geschaffen, so wie es nur Wes Anderson 
vermag. Wieder hat er jedem Ausstattungsdetail besondere Aufmerksamkeit geschenkt, 
jeder Farbton ist mit Bedacht gewählt. Immer wieder gleitet die Kamera von Robert Yeo-
man, der zum sechsten Mal mit Anderson zusammenarbeitete, fast schon majestätisch 
an goldgelb getränkten Wiesen entlang, Accessoires, vom gelben Koffer über den blauen 
Plattenspieler bis zur roten Mütze, heben sich mit ihren kräftigen Farben stets von der un-
mittelbaren Umgebung ab und geben ihren Besitzern so etwas wie Sicherheit. Wenn spä-
ter ein Unwetter mit Platzregen und Wirbelwind aufzieht, hüllt sich die Insel in ein dunkles 
Grau-Blau, aus dem es kein Entrinnen gibt. Selbstredend ist es ein reinigendes Gewitter, 
das meint Anderson durchaus metaphorisch, aber nicht pathetisch. Dafür liegen ihm seine 
Außenseiter, die ihre erste Liebe erleben, viel zu sehr am Herzen. Wie bereits schon An-
dersons „The Royal Tenenbaums“ (fd 35 300) und „Darjeeling Limited“ (fd 38 525) handelt 
auch dieser Film von dysfunktionalen Familien. So haben sich die Bishops längst vonein-
ander entfremdet, während Suzy keinen Draht zu ihren drei jüngeren Brüdern hat; Sams 
Pflegeeltern wollen den Jungen gar nicht zurück haben. Dabei sind die Kinder erstaunlich 
erwachsen, sie stehen zu ihren Gefühlen und wehren sich wie Rebellen gegen Widerstän-
de von außen, während sich die Erwachsenen immer kindischer benehmen. Ihr Macken 
und Obsessionen sind nichts weiter als Masken, hinter denen sie ihre Lebensangst 
verbergen. Wieder gelingt es Anderson, seinem bizarren Universum durch eine namhafte 
Schauspielerriege Leben zu verleihen: Edward Norton als verhuschter, steifer und über-
korrekter Oberscout, Bruce Willis als viel zu netter Cop mit Resthaartolle und Brille, Tilda 
Swinton als strenges Jugendamt im hochgeschlossenen Politessenblau und mit Gouver-
nantenhaube, Harvey Keitel als herrischer Pfadfinder-Commander, Frances McDormand 
als neurotische Ehefrau und Geliebte, Bill Murray als gehörnter Ehemann, Bob Balaban als 
Erzähler, der den Zuschauer mit der Insel-Topografie vertraut macht, nicht zu vergessen 
die Debütanten Jared Gilman und Kara Hayward, die viel Ernst für Andersons unverwech-
selbare Handschrift aufbringen. Spaß machen stets auch kleine Angebote am Wegesrand, 
die man nicht unbedingt wahrnehmen muss, die den Film aber erst richtig abrunden, etwa 
das viel zu hoch aufgebaute Baumhaus der Pfadfinder. Oder Suzy, die ein Buch mit dem 
Titel „The Very Troubled Child“ mit sich führt, das noch einmal auf ihr Anderssein verweist. 
Einmal hören Suzys drei Brüder auf besagtem Plattenspieler Benjamin Brittens „The Young 
Person’s Guide to the Orchestra“ (wie überhaupt Alexandre Desplat in seinem exzellenten 
Score unterschiedliche Stile sowie U- und E-Musik miteinander vereint), während sie in 
einem Fantasy-Roman schmökert. Dann läuft am Strand Françoise Hardys „Le temps de 
l’amour“, Suzy und Sam tanzen ungelenk miteinander und wissen nicht so recht, was nun 
zu tun ist. Schöner kann eine Liebesgeschichte nicht beginnen.

Michael Ranze FILMDIENST
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Freitag, 4.4.2014 
20.15 Uhr

Kino

Eschborn K, Jahnstraße 3, 65760 Eschborn
061 96. 4 88 00   www.eschborn-k.de    info@eschborn-k.de

Vorfilm: 
Lauberhornrennen im Sommer 
Regie Daniel Zimmermann, 
CH 2007, 6 Min. Das Lauberhorn-
rennen, die längste Ski-Abfahrt der 
Welt, wird in den Sommer verlegt. 10 
000 Holzleisten beschreiben die stets 
angestrebte, im Winter nie erreichte 

Ideallinie. Sie werden zum Rennfah-
rer: Der Kommentator begleitet Sie 
auf der halsbrecherischen Fahrt zum 
neuen Streckenrekord.
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BEFORE MIDNIGHT 
USA/Griechenland, 2013 
Produktionsfirma: Sony Pic. Classics/Detour Filmprod./Faliro House
Verleih: Kino:Prokino
Länge: 108 Minuten
FSK: ab 6; f
Erstaufführung: 6.6.2013
FILMDIENST-Nummer: 41748
Produktion: Richard Linklater, Christos V. Konstantakopoulos, Sara Woodhatch, 
Vince Palmo, Athina Rachel Tsangari
Regie: Richard Linklater
Buch: Richard Linklater, Julie Delpy, Ethan Hawke
Vorlage: Richard Linklater (Charaktere), Kim Krizan (Charaktere)
Kamera: Christos Voudouris
Musik: Graham Reynolds
Schnitt: Sandra Adair
Darsteller: Ethan Hawke (Jesse), Julie Delpy (Celine), Seamus Davey-Fitzpatrick 
(Hank), Jennifer Prior (Ella), Charlotte Prior (Nina), Walter Lassally (Patrick), Xe-
nia Kalogeropoulou (Natalia), Athina Rachel Tsangari (Ariadni), Panos Koronis 
(Stefanos), Ariane Labed (Anna), Yannis Papadopoulos (Achileas)

Charmant, realistisch, romantisch, spleenig, prätentiös, kindisch, überspannt: Ri-
chard Linklater, Julie Delphy und Ethan Hawke gestalteten mit „Before Sunrise“ 
und „Before Sunset“, den beiden ersten Filmen ihrer fiktionalen Langzeitbeob-
achtung, zwei Romanzen, die zu Porträts der alternden „Generation X“ wurden. 
Im dritten Teil sind der Amerikaner und die Französin nun ein Paar mit Kindern, 
das während eines Urlaubs in Griechenland sein Zusammenleben hinterfragt. 
Dabei findet der Film keine angemessene Sprache für die Intimität der Langzeit-
beziehung und mäandert unterhaltsam, aber recht oberflächlich durch Konflikte 
und Streitereien. Die formale Konsequenz, sich in langen Sequenzen ganz der 
Dynamik von Dialogen zu überlassen, beeindruckt freilich nach wie vor. - Ab 14.

Charmant, realistisch, romantisch, spleenig, prätentiös, kindisch, überspannt: 
Das Trio Richard Linklater, Julie Delphy und Ethan Hawke brachte in den beiden 
ersten Teilen einer ungewöhnlichen fiktionalen Langzeitbeobachtung, „Before 
Sunrise“ (fd 31 270) und „Before Sunset“ (fd 36 533), so viele Saiten zum Klin-
gen, dass die Filme nicht nur zu kultisch verehrten „Hilfe, ich glaube, ich verliebe 
mich gerade!“-Romanzen, sondern auch zu Porträts der alternden „Generation 
X“ wurden. Jetzt, mit Teil 3, gilt es, die Geschichte etwas auszunüchtern, denn 
die Helden der ersten beiden Teile, Celine und Jesse, wurden ein Paar, haben 
Zwillinge und versuchen, ihren Alltag zu organisieren: die Mühen der Ebene. 

Before Midnight

Was dem Film allerdings etwas vorgreift, denn all dies wird peu à peu ausge-
breitet. Man begegnet Jesse zunächst auf einem griechischen Flughafen, als er 
sich etwas ungelenk von einem Teenager namens Hank verabschiedet, der in 
die USA fliegt. Draußen im Auto wartet, Überraschung!, Celine auf ihn. Es gibt 
viel zu erzählen, schließlich liegt die letzte Begegnung des Zuschauers mit dem 
Paar neun Jahre zurück. Wollte man es positiv ausdrücken, dann haben sich die 
beiden eine große, geradezu kindliche Unschuld bewahrt: noch immer kommt 
man im Gespräch mühelos von Stöckchen aufs Hölzchen, von Alltagsproblemen 
zu den letzten Dingen. Sieht man dieses prätentiöse Paar, das offenbar damit 
beschäftigt ist, binnen weniger Stunden mit großem Ernst die Diskussionen der 
Neuen Frauenbewegung der letzten 50 Jahre zu rekapitulieren, kritischer, muss 
man feststellen, dass es Linklater, Delphy und Hawke nicht gelingt, eine „realis-
tische“ Sprache für einen abgeklärten Beziehungsalltag mit 40 zu entwickeln. 
Die intime Beziehungssprache eines langjährigen Paares ist das Dokument von 
Vertrautheit auf der Basis von geleisteter Beziehungsarbeit; sie unterscheidet 
sich prinzipiell von der Sprache des Sich-Verliebens und der Sprache eines 
Paares, das sich nach Jahren erneut begegnet. Aber wie mit dieser Sprache 
das Publikum einbeziehen? Man merkt buchstäblich in jeder Szene, dass sich 
die Macher dieses Problems bewusst sind, unterschiedliche Kanäle für die ge-
wünschte Kommunikation zwischen den Figuren und dem neugierigen Publikum 
zu etablieren. Doch die in „Before Midnight“ gefundenen Lösungen überzeugen 
nicht und beschädigen überdies den Film. Man erlebt das Paar erstaunlich kurz 
als Eltern, in einer Gruppe von Freunden und Bekannten und schließlich wieder 
als Paar – und vollzieht auf Filmlänge mit, wie grundsätzliche Konflikte innerhalb 
der Paarbeziehung an den unterschiedlichsten Orten irrlichtern. Jesse hadert 
mit seiner Vaterrolle gegenüber Hank, dem Sohn aus erster (gescheiterter) Ehe. 
Celine hadert damit, dass sie Rollenkonflikte zwischen den Anforderungen der 
Berufstätigkeit und denjenigen der Hausfrau und Mutter nicht zufriedenstellend 
gelöst sieht. Erstaunlich ironiefrei spitzt sich die Beziehungskrise um längst 
virulente Konflikte zu; selbst die körperliche Vertrautheit wird eher grobschläch-
tig und plump vermittelt. Was von „Before Midnight“ bleibt, ist der bittere Nach-
geschmack, mit zwei Menschen konfrontiert zu werden, die man so genau gar 
nicht kennenlernen wollte. Und jede Menge Respekt vor der formalen Radikalität 
Linklaters, der offenbar auf Rohmer vertrauend zeigt, dass es durchaus in Bann 
schlägt, in vier, fünf ausgedehnten, semi-dokumentarischen Plansequenzen 
Menschen beim teilweise wohl auch improvisierten Reden zuzuschauen. Das 
Leben als action!

Ulrich Kriest FILMDIENST
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Freitag, 11.4.2014 
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Eschborn K, Jahnstraße 3, 65760 Eschborn
061 96. 4 88 00   www.eschborn-k.de    info@eschborn-k.de

Vorfilm: Murmeln
Regie Maya Tiberman, Israel 2005, 
3,11 Min. Durch ein Murmelspiel 
entsteht eine phantasievolle, faszinie-
rende Reise, die die gewohnte Um-
gebung völlig neu erscheinen lässt.
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THE TREE OF LIFE 
USA, 2011 
Produktionsfirma: River Road Ent./Cottonwood Pic./Plan B Ent.
Verleih: Kino:Concorde/Ascot Elite (Schweiz)
DVD:Concorde/Eurovideo (16:9, 1.85:1, DD5.1 engl./dt., dts dt.)
Blu-ray:Concorde/Eurovideo (16:9, 1.85:1, dts-HDMA engl./dt.)
Länge: 138 Minuten
FSK: ab 12; f
FBW: bw
Erstaufführung: 26.5.2011 Schweiz 
16.6.2011 
20.10.2011 DVD & BD 26.12.2013 ARD 
FILMDIENST-Nummer: 40488
Produktion: Sarah Green, Grant Hill, Brad Pitt, Dede Gardner, William Pohlad
Regie: Terrence Malick
Buch: Terrence Malick
Kamera: Emmanuel Lubezki
Musik: Alexandre Desplat
Schnitt: Hank Corwin, Jay Rabinowitz, Daniel Rezende, Billy Weber, Mark Yoshikawa
Darsteller: Brad Pitt (Mr. O‘Brien), Jessica Chastain (Mrs. O‘Brien), Sean Penn (Jack), Fiona Shaw 
(Großmutter), Irene Bedard, Hunter McCracken (junger Jack), Laramie Eppler (R.L.), Tye Sheridan 
(Steve), Joanna Going (Jacks Frau), Kari Matchett (Jacks Ex-Frau), Kimberly Whalen (Mrs. Brown)

Auszeichnungen: Terrence Malick, Cannes 2011, „Goldene Palme“ 

Szenen einer Kindheit und Jugend in den 1950er-Jahren in einem texanischen Städtchen, in dem 
drei Brüder zwischen väterlicher Strenge und mütterlicher Güte heranwachsen. Die Familie zer-
bricht, als der mittlere Sohn im Vietnam-Krieg ums Leben kommt. Auch Jahrzehnte später grübelt 
der Älteste über seine Herkunft und den Sinn des Lebens. Eingebettet ist diese spirituelle Suche 
in eine bildgewaltige, polyphone Reflexion, die das Einzelschicksal in einen umfassenden kos-
mologischen Gesamtzusammenhang einbindet, der vom Urknall bis zum Jüngsten Gericht reicht. 
Ein hypnotisch-elegischer, ebenso vermessener wie einzigartiger Versuch, die Sehnsucht nach 
Aussöhnung mit den Brüchen der individuellen Existenz in einen kosmisch-religiösen Rahmen 
einzupassen. (Kinotipp der katholischen Filmkritik) - Sehenswert ab 14.

Es sind wunderschöne, fließende Bilder eines Familienglücks aus der Idylle einer US-amerikani-
schen Kleinstadt der 1950er-Jahre, mit denen Terrence Malick in seinen Film hinein zieht: Eine 
Mutter tollt mit ihren drei Söhnen über die ruhigen Straßen, die Sonne bricht gleißend durch die 
Baumwipfel, Hände streichen über Grashalme und Baumrinden. Doch es ist ein vergangenes 
Glück, das durch die Nachricht vom Tod eines Sohnes jäh unterbrochen wird. Der Schmerz ist so 
unfassbar wie das Glück zuvor. Und wie das Unwohlsein, das der älteste Sohn als Erwachsener 
in den vertikal ausgerichteten Wolkenkratzern der modernen Gegenwart empfindet. Man folgt 
seinen Erinnerungen an die Kindheit, an den Vater, der sich in seinen Ambitionen getäuscht sah 
und seine Erwartungen auf die Söhne wie den Stempel eines Tyrannen drückte. Vorangestellt 
sind Aufnahmen einer ständig in Bewegung befindlichen Natur: kleinste Zellteilungen, Flüsse von 
rot glühender Vulkan-Lava, das Auftreffen von Wellen unter Wasser, die sphärischen Phänomene 
des Weltalls. Es wird nicht ganz klar, ob man sich am Ende oder zu Beginn der Welt befindet. Man 
sieht eine Erde abseits der Errungenschaften der Zivilisation, die Malick schon immer suspekt 
waren, und folgt der Huldigung einer irdischen Schönheit, deren Existenz seine Figuren seit jeher 
in mystisches Erstaunen und Gottesfurcht versetzte. Stets spuken Tod und Leben, Entstehen und 
Vergehen Malicks gläubigen Protagonisten im Kopf herum, und damit durch ihre sinnierenden 

The Tree of Life
Voice-Over-Gedanken, einen Bewusstseinsstrom voller Dispute mit Gott, der über den bewun-
dernden Blicken auf die Umwelt lag. Dieses höhere Wesen offenbarte sich für Malick noch stets in 
der Natur; diesmal wird es als „Vater“ oder „Mutter“ angesprochen. Geteilt wurde diese Sicht von 
einer Indianerprinzessin und ihren beiden britischen Ehemännern in „The New World“ (fd 37 497) 
oder von den zum Sterben verdammten Soldaten auf dem „schmalen Grat“ (fd 33 554) zwischen 
tropfenden Wäldern und grünen Anhöhen einer tropischen Pazifik-Insel im Krieg gegen die Ja-
paner. Unvergessen auch die verwaiste Tochter, die dem Tod durch die Hand ihres Liebhabers in 
der staubigen Prärie der „Badlands“ (fd 20 728) so anteilslos gegenüberstand. 30 Jahre ließ sich 
Malick nach „In der Glut des Südens“ (fd 22 049) Zeit, bevor er mit „Der schmale Grat“ für zahlrei-
che „Oscars“ nominiert wurde und den „Goldenen Bären“ auf der „Berlinale“ errang. Angesichts 
dessen wirkt der je sechsjährige Abstand zwischen dem eindrücklichen Kriegsalbtraum „Der 
schmale Grat“, „The New World“ und „The Tree of Life“ fast schon rasant. Die Protagonisten dieser 
Filme verband die Zwiesprache mit Gott, die Unfassbarkeit des Verlusts und die Sehnsucht nach 
einem Leben fernab ihrer misslichen Herkunft. 2011 wurde „The Tree of Life“ durch die „Goldene 
Palme“ von Cannes geadelt, was irgendwie zu einem Film passt, der sich schon im Titel eine ulti-
mative philosophische „Abrechnung“ mit Leben, Tod und Glauben auf die Fahne geschrieben hat 
und dabei fast schon wie eine Überhöhung aller Motive in Malicks Œuvre wirkt. Es ist sein persön-
lichstes, aber auch sein zerpflücktestes Werk: Zu groß ist die Ambition, den Sinn allen Lebens von 
Anfang bis Ende zu erkunden; zu pathetisch wirkt die Anstrengung, unter exzessiven Orgelklän-
gen und der Ikonografie des Christentums fast schon metaphysisch von der finalen Aussöhnung 
des Menschen mit Gott und dessen fehlender Anteilnahme am irdischen Unglück zu sinnieren. 
So fantastisch diese elegischen Bilder des Lebens, diese Liebeserklärung an die Erde als visuell 
explodierende Erörterung auch sein mögen, so unangenehm berühren manche Ideen, mit denen 
Malick diese vermitteln will: Ein Raubdinosaurier hält den Kopf eines krank am Flussbett liegen-
den Pflanzenfressers am Boden, die Beute ist zum Greifen nah – und doch verschont er sie. Kurz 
darauf sorgt ein Asteroid für die zerstörerische Flutwelle und den Beginn der Menschheit. Diese 
versammelt sich am Ende des Films (und vielleicht der Geschichte überhaupt) an der Küste des 
Jenseits, wo alle Verletzungen, die man sich zufügte, verziehen werden – bis am Schluss ein Pla-
net in der glühenden Hitze einer Sonne vergeht. Im Grunde erzählt Malick von der Kleinheit des 
Menschen im ewigen Rhythmus des Lebens und angesichts der Größe der Galaxien, während 
eine individuelle Kindheit in surreal anmutenden Erinnerungen doch so schmerzhaft empfunden 
werden kann. Es ist auch die Geschichte einer väterlichen Unterdrückung, stark verkörpert durch 
Brad Pitt, und der Angespanntheit eines „Zuhauses“, in dem sich alle Bewohner gerne in einem 
anderen Raum als ihr Oberhaupt aufhalten. Von dieser schier unerträglichen familiären Schief-
lage, die in Aufmüpfigkeit, Hass und am Ende in Verzeihen mündet, erzählt Malick zwischen 
den Wundern der Welt ebenso traumhaft schön wie viel zu lang. Für die Eltern ist der Tod des 
Sohns eine Hiobs-Erfahrung: Sie verstehen nicht, warum „tugendhaften“ Menschen wie ihnen ein 
solches Unglück aufgelastet wird. Makellos ist der Charakter des Vaters allerdings nicht; auch er 
ist von Neid und Ehrgeiz zerfressen, das macht der Rückblick des erwachsenen Sohns klar. Die 
grandiosen Aufnahmen des Weltalls, die an das Gefühl erinnern, das Kubricks „2001 – Odys-
see im Weltraum“ (fd 15 732) einst auf der Leinwand erzeugte, verbildlichen wiederum die selig 
machende Lehre, die der Mutter einst von Nonnen vermittelt wurde: den zur Erfüllung einzuschla-
genden Lebensweg der Gnade im Gegensatz zu dem der Natur. Die Aussöhnung ist das Ziel von 
Malicks filmischen Elegien über Leben und Tod. Sie ist es auch in diesem Alterswerk, das alles zu 
vereinen scheint, was sein eigenes Leben und die Schöpfung zu bestimmen scheint. „Wo warst 
du?“, lautet die zentrale und zornige Frage der Figuren; Erlösung im Loslassen heißt ihr ersehntes 
Ziel. Das narrative Scheitern an der Grandiosität der Bilder, das Verheben an den eigenen Ambiti-
onen, das ist das Ergebnis für ihren Erzähler.

Kathrin Häger FILMDIENST

Zum Tag der Erde. Earth Day (22. April)
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MEINE INNERE STIMME

KinoTalk & MusikPerformance zum Tag der der Erde. Earth Day (am 22. April)

In Anwesenheit  von Christoph Oliver Strunck (Regie) und MusikPerformance

D 2013
Regie Christoph Oliver Strunck
Mit Jens Eisenkrämer, Gudrun & Ulf Eisenkrämer, Armin Sternberge, u.a.
Länge 72 Min.

Jens Eisenkrämer ist leidenschaftlicher Kletterer aus der hessischen Provinz Wet-
terau. Seinen Berufsalltag hat der Aussteiger hinter sich gelassen. Im emotionalen 
Zwiespalt zwischen persönlicher Freiheit, Familie, Heimat und Gesellschaft lässt 
er sich heute durchs Leben treiben. Auf der Suche nach dem ultimativen Moment 
steht er vor seinen größten Herausforderungen: Die Erstbesteigung eines mittel-
alterlichen Burgturmes, dem Wahrzeichen seiner Heimat und die Gründung einer 
Kletterhalle. Zwei Dinge braucht er auf seinem steinigen Weg zum Glück: eine 
Vision und den Mut zu scheitern.

Weg der Leidenschaft
Tausend Menschen fieberten 2011 mit, als Jens Eisenkrämer den Friedberger 
Adolfsturm emporkletterte. Der Regisseur Christoph Oliver Strunck erzählt nun 
in seinem Film „Meine innere Stimme“ die Geschichte eines Mannes, der seinen 
Traum lebt.

Die Finger fühlen und tasten, allein die bloßen Kuppen krallen sich an die winzigen 
Steinvorsprünge. Mit ausgebreiteten Armen hängt er am Adolfsturm, spinnen-
gleich, vor postkartentauglichem Himmelblau. Tief geht es hinunter, Jens Eisen-
krämer atmet laut und schnell. Seine Füße suchen Tritt, finden ihn, rutschen ab. Er 
fällt, schaukelt im Seil. Und flucht. Wieder hat es nicht geklappt, kurz vor dem Ziel.

Dieses Ziel allein ist schon hoch gesteckt, geht es doch um das Erklimmen des 
mehr als 50 Meter hohen Friedberger Wahrzeichens. Für den Filmemacher Chris-
toph Oliver Strunck aber steht „der Turm als Symbol für etwas viel Größeres: als 
Symbol für einen Mann, der sein Leben komplett umkrempelt“. Dieser Mann ist 
Jens Eisenkrämer, 32 Jahre alt, der seinen Beruf als Zahntechniker hinschmeißt, 
seine Leidenschaft fürs Klettern entdeckt und sich dieser fortan verschreibt. „Ich 
wollte die Geschichte eines leidenschaftsgetriebenen Menschen erzählen“, sagt 
der 33-jährige Christoph Oliver Strunck. Er hat es getan mit dem Dokumentarfilm 
„Meine innere Stimme“, der gestern im Kinocenter Friedberg der Presse vorgeführt 
wurde.

Meine innere Stimme

Entstanden sind 72 Minuten voller Spannung und Emotion, voller Freundschaft 
und Liebe – zur Natur, zum Leben, zur Freiheit. Im Kern ist es das Werk zweier 
aus Friedberg stammender befreundeter Brüderpaare. Christoph Oliver Struncks 
30-jähriger Bruder Simon hat die Musik geschrieben und eingespielt. Ulf Eisenkrä-
mer, 29 Jahre alt und Sportwissenschaftler, hat seinen Bruder beim Training unter-
stützt und tritt als zweiter Protagonist im Film auf. Zu Wort kommen auch Wegge-
fährten sowie Angehörige. Gut verdient habe er, der Jens, sagt die Mutter, bis er 
plötzlich zu der Ansicht gekommen sei: „Es ist wichtiger, dass man glücklich ist im 
Leben.“ Der Oma wäre es lieber gewesen, ihr Enkel hätte dafür etwas gewählt, „wo 
er nicht zu klettern braucht“. Doch genau das ist es, was er will. Das weiß er, seit 
er 2007 den Film „Am Limit“ über die Bergsteiger Thomas und Alexander Huber 
gesehen hat. Er meldet sich in Frankfurt bei einem Einsteiger-Kletterkurs an.

„Ein Mann sucht nach seinem Weg“, singt Simon Strunck zur Gitarre im Film, der 
nicht nur was für kletteraffine Zeitgenossen ist, sondern ein Film über einen Men-
schen, der ehrgeizig seinen Traum zu realisieren versucht, etliche Male scheitert 
– und es dann doch schafft, zumindest ein Stück.

Und es ist ein Film mit schönen, atemberaubenden und skurrilen Bildern: ob vom 
Adolfsturm aus allen Perspektiven, vom Morgenbachtal in Rheinland-Pfalz, von 
der Verdon-Schlucht in Südfrankreich oder vom Rücken eines bärtigen Bikers aus 
den USA, der sich den Struwwelpeter, Max und Moritz und die Bremer Stadtmusi-
kanten hat tätowieren lassen.

Gedreht wurde von März 2011 bis März 2012 an 25 Tagen, 15 Tage davon in Fried-
berg. Das Budget betrug 25000 Euro, 20000 Euro hat die Hessische Filmförderung 
zugeschossen. Es ist der erste Dokumentarfilm von Christoph Oliver Strunck, der 
an der Münchner Filmhochschule studiert und schon mit Til Schweiger und Mat-
thias Schweighöfer gearbeitet hat. „Meine innere Stimme“, sagt er, sei auch eine 
„Liebeserklärung an meine Heimat“, an Friedberg.

„Der Adolfsturm war ein wichtiges Projekt“, sagt Jens Eisenkrämer, „aber er war 
erst der Anfang des Weges“. Nach mehr als 30 Trainingstagen und zahllosen Ver-
suchen kletterte er über die Zinnen, im Juli 2011. Noch fünf Mal in Folge schaffte 
er es. Bei dem Spektakel „Über den Dächern von Friedberg“ am 14. August 2011, 
bei dem 1500 Zuschauer mitfieberten, schaffte er es nicht, was er im Film aber 
„gar nicht schlimm findet“. Heute arbeitet er in der „Wiesbadener Nordwand“, ei-
nem Kletterpark, den er mit aufgebaut hat. „Der Weg setzt sich fort.“

Von Meike Kolodziejczyk in der Frankfurter Rundschau, 8. März 2013

KinoTalk & MusikPerformance: Tag der Erde
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Vorfilm: Olgastrasse 18
Regie Jörg Rambaum, Liv Schar-
batke, D 2011, 4,06 Min. Olgastras-
se 18 erzählt die Geschichte einer 
Familie anhand der Metamorphose 
ihrer Wohnung, ohne jedoch deren 
Bewohner zu zeigen. 
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DIE WAND 
Scope. Österreich/Deutschland, 2012 
Literaturverfilmung
Produktionsfirma: Coop 99 Filmprod./Starhaus Filmprod./BR/ARTE
Verleih Kino:StudioCanal
Länge: 108 (24 B./sec.)/104 (25 B./sec.) Minuten
FSK: ab 12; f
Erstaufführung: 11.10.2012
FILMDIENST-Nummer: 41306
Produktion: Bruno Wagner, Rainer Kölmel, Antonin Svoboda, Martin Gschlacht, Wasiliki Bleser
Regie: Julian Roman Pölsler
Buch: Julian Roman Pölsler
Vorlage: Marlen Haushofer (Roman „Die Wand“)
Kamera: J.R.P. Altmann, Christian Berger, Markus Fraunholz, Martin Gschlacht, Bernhard Keller, 
Helmut Pirnat, Hans Selikovsky, Thomas Tröger
Musik: Johann Sebastian Bach (Partiten)
Schnitt: Bettina Mazakarini, Natalie Schwager, Thomas Kohler
Darsteller: Martina Gedeck (die Frau), Karlheinz Hackl (Hugo), Ulrike Beimpold (Luise), Julia 
Gschnitzer (versteinerte Frau), Hans-Michael Rehberg (versteinerter Mann), Wolfgang Maria Bauer 
(Mann)

Eine Frau aus bürgerlichen Verhältnissen, unverhofft gefangen in apokalyptischer Idylle: Eine 
unsichtbare, undurchdringliche Wand umgibt den Wald um eine Jagdhütte in den Bergen und 
trennt sie vom Rest der Welt, in der niemand mehr zu leben scheint. Sie ist sich selbst überlassen, 
nur zwei Katzen, eine trächtige Kuh und ein treuer Hund sind ihre Begleiter. Die eindrucksvolle 
Verfilmung des Romans von Marlen Haushofer ist wie die Vorlage vielfältig lesbar als Dokument 
einer weiblichen Emanzipation, als düstere Robinsonade, als bittere Kritik an der Zivilisation sowie 
als metaphorische Darstellung einer Depression. Stets umkreist die bildgewaltige, beklemmend-
intensive Fabel Urängste wie auch stille Hoffnungen. Getragen von der herausragenden Martina 
Gedeck als Darstellerin und Rezitatorin, schreibt sich der Film tief ins Gedächtnis ein. (Preis der 
Ökumenischen Jury, Berlin 2012) - Sehenswert ab 16

„Heute, am fünften November, beginne ich mit meinem Bericht. Ich werde alles so genau aufschrei-
ben, wie es mir möglich ist. Aber ich weiß nicht einmal, ob heute wirklich der fünfte November ist.“ 
Sowohl Marlen Haushofers Roman als auch seine Verfilmung durch Julian Pölsler beginnen mit 
diesen (Vor-)Sätzen. Was man im Buch liest, das erklingt im Film aus dem Off und wird gespro-
chen von der Schauspielerin Martina Gedeck, während man im Bild sieht, wie sie schreibt, sich 
immer wieder unterbricht, auf und ab geht, sich sammelt, das Geschehene rekapituliert: eine 
tiefen Ernst ausstrahlende, beherrscht und doch unendlich erschöpft wirkende Frau mit kurzen 
Haaren, umhergehend in einer Holzhütte, wie gefangen in der idyllischen Stille des abgedunkelten 
Innenraums, einer Art Höhle, aus der heraus ihre Erinnerungen aufsteigen, zu Geschichten und zu 
Bildern werden. Die Erzählerin bemüht sich um Chronologie, wird bald aber immer häufiger in der 
Zeit vorgreifen und dann wieder zurückspringen, sodass sich die erzählten Ebenen zu reflektierten 
Gedanken verzahnen. Immer intensiver fließen innere und äußere Befindlichkeiten zusammen, und 
mit der Erzählerin gewöhnt sich auch der Zuschauer allmählich an jenes spezifische Verständnis 
von Zeit – an „ihre Gleichgültigkeit und ihre Allgegenwart“ –, das mit dem fließenden Hineinwach-
sen in eine neue Ordnung einhergeht. Tatsächlich ist es, als würde „eine große Hand die Uhr im 
Kopf still stehen lassen“, sodass man klar die ganze Ungeheuerlichkeit des Geschehenen, aber 
auch die daraus erwachsenen existenziellen Konsequenzen erfasst: Ein Mensch, völlig allein auf 
der Welt, lebt und überlebt, isoliert von anderen Menschen (die im Tod erstarrt zu sein scheinen), 
hinter einer unsichtbaren Wand, ist angewiesen auf die Ressourcen des sie umgebenden Wal-
des, ringt um ihre seelische Fassung, hadert und zweifelt, geprägt und doch auch erkenntnisreich 

Die Wand
getröstet durch die Schönheiten sowie die Härten der Natur – und durch ihre Haustiere, eine Kuh, 
zwei Katzen und, vor allem, einen Hund als treuer, „wissender“ Freund. Marlen Haushofers Roman, 
erstmals 1963 veröffentlicht, aber erst im Zuge der Frauenbewegung entdeckt und gewürdigt, liegt 
ein Gedankenspiel zugrunde, das genauso gut einem dystopischen Science-Fiction-Stoff entstam-
men könnte: Die namenlose Protagonistin und Ich-Erzählerin besucht für einen Kurzurlaub mit 
einem befreundeten Paar dessen abgelegene Jagdhütte in den Bergen und bleibt allein zurück, 
als die Freunde noch einmal kurz ins nächste Dorf fahren, doch nie zurückkehren. Fortan ist die 
Frau quasi allein auf der Welt, isoliert und ohne jeden Kontakt, zurückgeworfen auf sich selbst 
und ihre eigene Existenz – umgeben von einer unsichtbaren Mauer. Ihr Handlungsraum ist dabei 
ausreichend groß, um sich den Wald und die angrenzenden Almen zu erschließen, und doch auch 
äußerst begrenzt; hinter der Mauer scheint indes alles Leben zum Erliegen gekommen zu sein. 
Diese Fabel kann man als das Schicksal einer fremdbestimmten, abhängigen Frau und damit als 
Dokument einer weiblichen Emanzipation lesen; auch funktioniert sie durchweg als abenteuerlich-
düstere Robinsonade, ebenso als bittere Kritik an der Zivilisation – und ist vielleicht ja „nur“ die me-
taphorische Darstellung einer Depression. Alles erscheint möglich und plausibel, alle Möglichkeiten 
klingen zugleich an in diesem beklemmenden, intensiven „Buch im Buch“, das durchaus polarisiert. 
Was glücklicherweise auch für den Film gilt, der als nicht minder dichte, intensive Studie überzeugt, 
als Reflexion über diverse Spielarten zwischen tragischem Welt-Verlust und tiefem Glücksempfin-
den angesichts neu- oder wiederentdeckter Fähigkeiten und Gefühle. Wenn sich für die Protago-
nistin ganz allmählich das Leben neu ordnet, wenn sie aus einem instinktiven Überlebensimpuls 
heraus lernt, Verantwortung zu übernehmen, sie ihre Ängste überwindet, Dinge (er-)schafft und 
meistert, wenn sie pflanzt und erntet, Krankheiten wie auch seelischen und körperlichen Schmerz 
erträgt und sich für die Qual des Überlebenskampfs mit dem wärmenden Sonnenlicht auf der Alm 
belohnt – dann wird der Film mitunter zur jubilierenden Hymne auf die menschliche Existenz. „Zum 
ersten Mal in meinem Leben war ich besänftigt“, erklärt die Frau dann relativierend, „nicht glücklich 
und zufrieden, aber besänftigt.“ Natürlich prägt das Literarische den Film. Wenn Martina Gedeck 
aus dem Off spricht und exakt aus dem Roman zitiert, dann ergäbe sich allein schon daraus ein 
fulminantes Hörbuch. Doch die Filmbilder sind nie nur schmückend-redundantes Beiwerk, schaffen 
vielmehr einen reichen Mehrwert an sinnlichen Eindrücken und Erkenntnissen – in ihrer atembe-
raubenden Schönheit schmerzen sie im einen Moment und versetzen im nächsten in einen wahren 
Glückstaumel. Im trägen Rhythmus der wechselnden Jahreszeiten saugen sie den Betrachter ins 
Atmosphärische hinein und vergegenwärtigen doch stets konkret die Grundspannung eines Lebens 
in und mit der Natur, das permanent der existenziellen Bedrohung, der Gefährdung, schließlich 
auch der Katastrophe ausgesetzt ist. Anders als all die betont schönen, oft aber eher distanzlos 
staunenden „Naturfilme“ der jüngsten Zeit dockt „Die Wand“ fernab von jedem metaphysischen 
Gewabere nachhaltig an der menschlichen Existenz an, als deren grundlegendes Prinzip die 
Erzählerin die Liebe erkennt – als einzige, womöglich längst verspielte Hoffnung auf ein besseres 
Leben: „Ich kann nicht verstehen, dass wir den falschen Weg einschlagen mussten, und weiß nur, 
dass es zu spät ist.“ Dabei gelingt es der souverän agierenden Martina Gedeck zutiefst bewegend, 
ihre Protagonistin immer wieder in das einzige Wesen zurück zu verwandeln, das nicht in diese 
Welt gehört: in einen Menschen, unter dessen plumpen Schritten der Wald erbebt. In Martina Ge-
decks stummem Agieren, im Wandel ihrer Kleidung, der Haltung ihres Körpers sowie der reichen 
Nuancen ihres Gesichts bündelt sich nachhaltig die Essenz des Romans: „Ich hatte wenig erreicht 
von allem, was ich gewollt hatte, und alles, was ich erreicht hatte, hatte ich nicht mehr gewollt.“

Horst Peter Koll FILMDIENST
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Zum Europatag

Kino&Picknick

Getränketheke geöffnet. 
Internationale Speisen zum 
Selbstverzehr können zum 
EuropaBuffet mitgebracht werden
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NO 
Teilweise Schwarz-Weiss. Chile/Frankreich/USA, 2012 
Drama
Produktionsfirma: Fabula/PArticipant Media
Verleih: Kino:Piffl Medien
Länge: 118 Minuten
Erstaufführung: 7.3.2013
FILMDIENST-Nummer: 41565
Produktion: Juan de Dios Larraín, Daniel Dreyfuss
Regie: Pablo Larraín
Buch: Pedro Peirano
Vorlage: Antonio Skármeta (Bühnenstück „Referendum“)
Kamera: Sergio Armstrong
Musik: Carlos Cabezas
Schnitt: Andrea Chignoli
Darsteller: Gael García Bernal (René Saavedra), Alfredo Castro (Lucho Guzmán), Luis 
Gnecco (José Tomás Urrutia), Antonia Zegers (Verónica), Marcial Tagle (Anberto), Nés-
tor Cantillana (Fernando), Jaime Vadell (Minister), Pascal Montero (Simón), Elsa Poblete 
(Carmen), Diego Muñoz (Carlos)

Originalfassung in Spanisch mit deutschen Untertiteln
Kino&Picknick: Getränketheke geöffnet. Ìnternationale Speisen zum Selbstverzehr 
können mitgebracht werden

Vor der Volksabstimmung im Sommer 1988 in Chile streitet die Opposition über die 
richtige PR-Strategie. Ein junger Marketing-Mann in Santiago de Chile schlägt vor, den 
Menschen die Angst zu nehmen und Optimismus zu verbreiten. Mit dieser Überzeugung 
stößt er auf den Widerstand vieler Pinochet-Gegner, die es frivol finden, mit buntem 
Optimismus in den Kampf gegen die Diktatur zu ziehen. Ein dynamisches Drama mit 
vielschichtigen Figuren und einer ambitionierten Ästhetik, das umsichtig und klug die 
jüngere Zeitgeschichte rekonstruiert und davon erzählt, wie die demokratischen Kräfte 
über ein medial bestens ausgerüstetes Regime triumphieren. Fern eines vorschnell 
triumphierenden Bürgerrechtsepos à la Hollywood, bleibt hinter allem Humor und aller 
Situationskomik die Brutalität der Diktatur stets bewusst. - Ab 14.

Santiago de Chile im Jahr 1988. Gespannt starrt eine Gruppe von Männern auf einen 
Fernseher. Zu sehen sind lachende Menschen im Sonnenlicht und am Ende zwei Buch-
staben: NO, darüber ein Regenbogen. Eine sonore Männerstimme singt davon, dass in 
Chile bald Freude herrschen werde. Nach der Präsentation des Werbespots herrscht 
eisiges Schweigen unter den versammelten Männern. „Ist das alles, was Sie haben?“, 
meint einer, „Wie eine Coca Cola Werbung“, sagt ein anderer, ein Dritter vermisst die 
Erwähnung der Verbrechen der Diktatur, die bitteren Erfahrungen der Opfer. Aber René 
Saavedra (Gael Garcia Bernal) ist skeptische Kommentare gewöhnt, wenngleich er keine 
Erfahrungen mit politischen Kampagnen hat. Seine bisherigen Aufgaben lagen im Kon-
sumbereich: Spots für den koffeinhaltige Softdrink „Free“, für Mikrowellenherde oder die 
Stars einer neuen Unterhaltungsserie: der bunte Kosmos unbegrenzten Konsums, wie 

¡No!

er Ende der 1980er-Jahre auch in Chile unter General Pinochet beherrschte. Angesichts 
des internationalen Drucks hat der Diktator eine Volksabstimmung über seinen weiteren 
Verbleib in der Macht zugestimmt. „Si“-Befürworter des Regimes wie die „No“-Gegner 
sollen im Vorfeld der Abstimmung 27 Tage lang jeweils 15 Minuten Sendezeit im staatlich 
kontrollierten Rundfunk bekommen. Für viele Oppositionelle ist das eine pseudodemo-
kratische Farce, ein abgekartetes Spiel des Regimes. Aber eine Plattform von 17 sehr 
unterschiedlichen Parteien will sich dem ungleichen Kampf stellen. Die Fronten scheinen 
klar: Auf der einen Seite der Diktator, der sich als gütiger, erfolgreicher Landesvater prä-
sentiert, dessen neoliberale Politik Wohlstand und Sicherheit verbindet; auf der anderen 
Seite die Opposition, die Menschenrechtsverletzungen anklagt und die Verbrechen der 
Diktatur an den Pranger stellen will. Steht dem Chile der Sieger nur das Chile der Opfer 
gegenüber? Für Saavedra ist dies der falsche Weg. Die Kampagne für das „No“ zu 
Pinochet müsse in erster Linie die Angst nehmen und Optimismus verbreiten. Mit dieser 
Überzeugung stößt er aber auf den Widerstand vieler Pinochet-Gegner, die es frivol 
finden, mit buntem Optimismus in den Kampf gegen die Diktatur zu ziehen. Sein En-
gagement entzweit ihn aber auch mit seinem Kollegen und Arbeitgeber Lucho (Alfredo 
Castro). Der übernimmt die Kampagne für Pinochet und schmiedet dunkle Pläne für die 
Zeit nach dem Referendum. In der Spannung zwischen Saavedra, der im Exil aufwuchs 
und die chilenische Wirklichkeit als Außenstehender wahrnimmt, und dem älteren Lucho, 
der ein überzeugter Anhänger der Diktatur ist, zeichnet sich ein Antagonismus ab, der 
die chilenische Gesellschaft bis heute spaltet. „No“ ist der vierte Spielfilm des eigenwilli-
gen chilenischen Regisseurs Pablo Larraín, nach „Tony Manero“ (2008) und „Post Mor-
tem“ (2010) eine weitere Arbeit über die Pinochet Diktatur. „No“ erzählt, wie David einen 
übermächtigen Goliath besiegt, wie die demokratischen Kräfte über ein medial bestens 
ausgerüstetes Regime triumphieren, ohne dass der Film darüber zum triumphierenden 
Bürgerrechtsepos á la Hollywood würde. Hinter allem Humor und aller Situationskomik 
bleibt die Brutalität der Diktatur stets bewusst. Die Figuren sind vielschichtig, fast gebro-
chen. Saavedra wirkt fast wie ein ewiges Kind, ein Peter Pan, der mit seinem eigenen 
Sohn um die Modelleisenbahn streitet und für den die Kampagne gegen Pinochet ein 
großes Spiel bleibt. Aber auch Lucho, der Freund der Mächtigen, ist letztlich einsam; am 
Ende der Kampagne wird er nicht einmal zur Feier eingeladen. Larraín gelingt eine be-
rührende Rekonstruktion der Zeitgeschichte, die wenig mit den versöhnlichen Hochglan-
zerinnerungen anderer Arbeiten zu tun hat. Gedreht wurde mit den gleichen analogen 
Videokameras, die vor knapp 25 Jahre den Gestaltern der Kampagne für das Refe-
rendum zur Verfügung standen. Die Archivaufnahmen von damals fügen sich deshalb 
nahtlos in den Film ein. Auch die damaligen Protagonisten sind mit dabei, beispielsweise 
der Christdemokrat Patricio Aylwyn, der 1989 der erste frei gewählte Präsident Chiles 
wurde. 1988 ist er in einem Spot zu sehen; in „No“ als prominenter Nebendarsteller. „No“ 
ist ein dynamischer Film über Zeitgeschichte, über Umbrüche und verlorene Illusionen. 
Am Ende der Kampagne geht Saavedra einsam durch die jubelnden Pinochet-Gegner 
auf den Straßen Santiago de Chiles; am Schluss bereiten er wie Lucho neue Kampag-
nen für andere Produkte vor. Die Frage, ob Demokratie ein „Produkt“ oder doch eher ein 
„Konzept“ sei, wirde bereits eingangs von „No“ gestellt.

Wolfgang Hamdorf FILMDIENST

Kino&Picknick. Zum Europatag
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Vorfilm: Optical Sound
Regie Mika Taanila, FIN 2005, 6 Min. 
Moderne Bürogeräte veralten 
immer schneller. Hier werden alte 
Gerätschaften zu futuristischen 
Musikinstrumenten. 

Der Film basiert auf der 
Sypmhonie # 2 für 12-Nadel-Drucker, 
komponiert von dem kanadischen 
Duo The User. 
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Celeste & Jesse: Beziehungsstatus: Es ist kompliziert! 
CELESTE & JESSE FOREVER 
Scope. USA, 2012 
Tragikomödie
Produktionsfirma: Team Todd/Envision Media Arts
Verleih: Kino:DCM
Länge: 96 (24 B./sec.)/92 (25 B./sec.) Minuten
FSK: o.A.; f
Erstaufführung: 14.2.2013
FILMDIENST-Nummer: 41547
Produktion: Lee Nelson, Jennifer Todd, Suzanne Todd, David Buelow, David 
Grace
Regie: Lee Toland Krieger
Buch: Rashida Jones, Will McCormack
Kamera: David Lanzenberg
Musik: Zach Cowie, Sunny Levine
Schnitt: Yana Gorskaya
Darsteller: Rashida Jones (Celeste), Andy Samberg (Jesse), Ari Graynor (Beth), 
Eric Christian Olsen (Tucker), Rob Huebel (Geschäftsmann), Elijah Wood 
(Scott), Shira Lazar (Shira Lazar), Will McCormack (Skillz), Kate Krieger (Yogurt 
Girl), Emma Roberts (Riley)

Ein Mann und eine Frau, die einst ein Paar waren und jetzt noch als beste 
Freunde zusammen leben, geraten in eine Krise, als der Mann mit seiner neuen 
Partnerin ein Baby erwartet. Waren vorher die Beziehungen von trügerischer Lo-
ckerheit, machen sich nun die emotionalen Verstrickungen bemerkbar. Eine „an-
tiromantische“ Tragikomödie um junge Erwachsene, die sich scheinbar gelassen 
mit dem Ende ihrer Liebe arrangieren, dann aber doch nicht loslassen können. 
Zwar bleibt der Film eher an der Oberfläche, gleichwohl findet er schöne erzäh-
lerische Momente und überzeugt durch durchaus treffende Beobachtungen. 
- Ab 14.

Die Liebesgeschichte von Celeste und Jesse beginnt da, wo andere längst 
aufgehört haben. Gemeinsam trällern sie im Auto zu Lily Allens „Littlest Things“, 
verabschieden sich jeden Tag mit einem „Ich liebe dich“ und albern abends 
gemeinsam herum. So harmonisch bilden sie eine Einheit, dass ihren besten 
Freunden gleich mal der Kragen platzt. Celeste und Jesse verhalten sich näm-
lich so, als wären sie das, was sie nicht mehr sind: ein Liebespaar. Sechs Jahre 
lang waren die beiden Mittdreißiger liiert, später auch verheiratet. Nun stecken 
die Ex-Liebenden, die immer noch beste Freunde sind, mitten in der Scheidung. 
Für die erfolgreiche Trendforscherin Celeste, die den Geschmack ihrer Mit-

Celeste & Jesse

menschen viel besser durchschaut als ihre eigenen Gefühle, ist die Trennung 
scheinbar gemachte Sache. Grafiker Jesse hingegen wohnt immer noch im 
Atelier unter Celestes Haus und nutzt seine ersten Dates als Eifersuchtsscha-
raden, die zunächst sogar zu fruchten scheinen. Dann passiert plötzlich das, 
was sich Celeste zuvor nie mit dem antriebslosen Träumer an ihrer Seite vor-
stellen konnte: Jesse wird ein Kind bekommen, aber nicht mit Celeste. Und das 
passt dieser wiederum gar nicht. Mit dem Facebook-Wink „Beziehungsstatus: 
Es ist kompliziert!“ hat der deutsche Verleih die Dramödie mit dem lockeren 
Ex-Pärchen und dem lockeren Indie-Soundtrack für eine lockere Altersgruppe 
untertitelt. Passend zum Kinostart gehört der Slogan „Der Film zum Valentins-
tag“ zur Werbestrategie, die freilich unpassender kaum sein könnte. Schließlich 
erzählt „Celeste & Jesse“ vom Scheitern einer Liebe und ersetzt das Postulat 
der ewigen Treue mit einer Abfolge von Lebensabschnittspartnern, in denen 
„Arrangement“ immer noch größer als „Glück“ geschrieben scheint. Zufriedener 
waren Jesse und Celeste auf jeden Fall gemeinsam und nicht an der Seite ihrer 
neuen Partner. Wenn es also einen Film gibt, den sich Romantiker am Valen-
tinstag nicht ansehen sollte, dann ist es diese selbst deklarierte Anti-Romanze. 
Hauptdarstellerin Rashida Jones hat gemeinsam mit ihrem Ex-Freund Will 
McCormack das Drehbuch geschrieben. Durchaus treffend schildert sie dabei, 
wie das, was man einmal besaß, plötzlich in unerreichbare Ferne rücken kann 
und erst dann wieder Begehren entfacht. Und wie die Tatsache, Recht zu haben, 
nicht unbedingt bedeutet, dieses immer erstreiten zu müssen. „Ändert sich das 
nie, auch wenn man so alt ist wie du?“, fragt eine in Tränen des Liebeskummers 
aufgelöste 20-Jährige einmal die unwesentlich ältere Celeste. „Nein, nur wir 
ändern uns“, antwortet diese und begräbt ihren Kummer weiter in Drinks, Joints 
und Kalorienbomben. Riley Banks heißt die junge Rock-Göre aus der Retorte, 
deren Vermarktung Celeste im Nacken sitzt und die plötzlich in ihrem Privatle-
ben auftaucht – eine etwas unvermittelt eingeführte Figur in einem Film, der zu 
viele seiner neuen Konstellationen behauptet, ohne sie ausreichend zu vermit-
teln. Eine gewisse Oberflächlichkeit macht sich bemerkbar, die der von Riley 
oder den aufgespürten Trends von Celeste gar nicht so unähnlich ist. Nur einmal 
bricht die Formelhaftigkeit gegen Ende des Films in einer nachdenklichen und 
wunderschön in Zeitlupe gebannten Szene auf, in der Celeste aus der Dunkel-
heit heraus die festlich beleuchtete, ausgelassene Hochzeitsfeier ihrer besten 
Freunde beobachtet – den Drink in der einen, die Zigarette in der anderen Hand. 
Da blitzt eine Traurigkeit und Verletzlichkeit durch, mit der der humorvoll treiben-
de Tonfall der Geschichte urplötzlich nicht mehr mitzuhalten weiß.

Kathrin Häger FILMDIENST
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Vorfilm: Rallye
Regie Romeo Grünfelder, 
D, CH 2004, 2,08 Min. 
„Ein Unfall wird sich ereignen, 
ereignet sich, hat sich ereignet; 
doch ebensogut geschieht es zur 
gleichen Zeit, dass er stattfinden 
wird, bereits stattgefunden hat und 

gerade dabei ist, stattgefunden zu 
haben; so dass er, ehe er stattfindet, 
nicht stattgefunden hat, und sobald 
er stattfindet nicht stattgefunden 
haben wird.“ Deleuze über „Rallye“ in 
„Kino 2: Das Zeit-Bild“. 
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Oh Boy 
Schwarz-Weiss. Deutschland, 2012 
Komödie
Produktionsfirma: Schiwago Film/Chromosom Filmprod./HR/ARTE
Verleih: Kino:X Verleih
DVD: Warner Home
Länge: 85 (24 B./sec.)/82 (25 B./sec.) Minuten
FSK: ab 12; f
Erstaufführung: 25.10.2012
24.5.2013 DVD
FILMDIENST-Nummer: 41343
Produktion: Marcos Kantis, Alexander Wadouh
Regie: Jan Ole Gerster
Buch: Jan Ole Gerster
Kamera: Philipp Kirsamer
Schnitt: Anja Siemens
Darsteller: Tom Schilling (Niko Fischer), Marc Hosemann (Matze), Friederike 
Kempter (Julika Hoffmann), Justus von Dohnányi (Karl Speckenbach), Michael 
Gwisdek (Friedrich), Katharina Schüttler (Elli), Arnd Klawitter (Phillip Rauch), 
Martin Brambach (Jörg), Andreas Schröders (Psychologe), Ulrich Noethen (Wal-
ter Fischer), Frederick Lau (Ronny)

Ein junger Mann, der längst sein Jura-Studium aufgegeben hat und nun ohne 
die finanzielle Unterstützung seines Vaters auskommen muss, lässt sich einen 
Tag und eine Nacht durch Berlin treiben und begegnet dabei an den unter-
schiedlichsten Orten den unterschiedlichsten Menschen. Episodenhaft struk-
turierte melancholische Komödie, die mal mit perfekt getimten Sketchen, mal 
mit pointenreichem Dialogwitz unterhält. In der Hauptrolle souverän gespielt, 
gewinnt der schwarz-weiß fotografierte, mit effektvoller „cooler“ Jazz-Musik 
unterlegte Film eine traumhafte und streng stilisierte Qualität. - Ab 14..

Es ist einer dieser Tage, und am besten wäre Niko Fischer wohl gleich im Bett 
geblieben. Als erstes gibt ihm seine Freundin den Laufpass, dann schlägt der 
Versuch, Geld aus dem Bankautomaten zu ziehen, fehl: Das Konto ist gesperrt. 
Bislang hatte ihm sein Vater stets 1.000 Euro im Monat überwiesen. Doch Niko, 
Ende 20, hat sein Jura-Studium bereits vor zwei Jahren an den Nagel gehängt. 
Was er seitdem gemacht habe, fragt ihn sein Vater (von Ulrich Noethen in einer 
Mischung aus Arroganz, Gemeinheit und Enttäuschung gespielt) bei einem spä-
teren Treffen. „Ich habe nachgedacht“, so Nikos Antwort. Niko ist ein Slacker, un-
entschlossen, entscheidungsschwach, nicht phlegmatisch, aber doch einen Tick 
zu teilnahmslos. Alles lässt er sich gefallen; sich zu wehren, aufzubegehren, das 

Oh Boy

liegt ihm nicht. So streift er ziellos durch Berlin, auf der Suche nach einer nor-
malen Tasse Kaffee. Was nicht so einfach ist angesichts i der riesigen Auswahl 
und den exorbitanten Preisen in einem dieser modernen Coffeeshops. Fortan 
begegnet der junge Mann an verschiedenen Orten verschiedenen Menschen. Da 
ist der neugierige Nachbar, der ihm selbstgemachte Fleischklößchen aufdrängt, 
der hinterhältige Psychologe, der ihn beim Idioten-Test mit unangemessenen 
Fragen („Haben Sie Minderwertigkeitskomplexe, weil Sie so klein sind?“) traktiert 
und prompt durchfallen lässt; das sind die beiden pedantischen Fahrkarten-
Kontrolleure, die für Nikos Erklärungsversuche weder Geduld noch Verständnis 
aufbringen. Debütant Jan Ole Gerster wirft seinen Protagonisten einen Tag und 
eine Nacht lang in eine Abfolge episodenhafter Prüfungen, in denen er sich nur 
unzureichend bewährt; sein Film schaut mal hier-, mal dorthin, planlos, sprung-
haft und mäandernd. Das gibt „Oh Boy“ eine ungewohnte Struktur, in der alles 
möglich scheint, in der alles erlaubt ist. Nicht nur, dass namhafte Schauspieler 
wie Justus von Dohnányi, Ulrich Noethen und Michael Gwisdek nach prägnanten 
Kurzauftritten aus dem Film verschwinden, als seien sie zurückgelassen und ver-
gessen worden; auch die einzelnen Episoden unterscheiden sich in Ton und Hu-
mor, sind albern oder ironisch, leichtfüßig oder beklemmend, parodistisch oder 
surreal, mal visueller, perfekt getimter Sketch, mal pointenreicher Dialogwitz. 
Einmal landet Niko mit einem befreundeten Schauspieler auf einem Film-Set, wo 
ein aufgeblasener Möchtegern-Tarantino ein pompöses Nazi-Drama inszeniert. 
Ein anderes Mal begegnen sie einer alten Schulfreundin, die sich, früher gehän-
selt und ausgeschlossen, mit demonstrativ, aber auch hysterisch vorgetragenem 
Selbstbewusstsein nichts mehr gefallen lässt. Von der Parodie zur Tragödie ist 
es da nicht weit – souverän handhabt Gerster den Wechsel der Stimmungen 
und hat doch ein Werk aus einem Guss inszeniert. Mit dem steten Wechsel der 
Orte entsteht nicht nur ein schöner, von Bild-Klischees entschlackter Berlin-Film, 
sondern auch das Porträt einer vielfältigen Metropole, in der unterschiedliche Le-
bensentwürfe möglich sind. Gerster hat in Schwarz-Weiß gedreht und den Film 
mit einem Jazz-Score unterlegt. Das gibt ihm eine traumhafte, mythisch über-
höhte und streng stilisierte Qualität, in der nichts (erst recht keine Farbe) vom 
Geschehen ablenkt. Möglich, dass Gerster Spuren zur Filmgeschichte auslegen 
wollte, zu den schwarz-weißen Filmen von Woody Allen oder Jim Jarmusch. As-
soziationen, die nicht unbedingt stimmen müssen. Gerster hat eine sehr eigen-
ständige, ungewöhnliche Komödie inszeniert, die keiner Vorbilder bedarf.

Michael Ranze FILMDIENST
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Zum Tag der Architektur
In Zusammenarbeit mit der 
Hessischen Architekten- und 
Stadtplanerkammer

Einführung Dr. Ulrike Bolte
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MARINA ABRAMOVIC: THE ARTIST IS PRESENT 
Teilweise Schwarz-Weiss. USA/Niederlande, 2012 
Dokumentarfilm
Produktionsfirma: Show of Force/Dakota Group/AVRO TV
Verleih: Kino:nfp/Look Now! (Schweiz)
Länge: 106 102 Minuten
FSK: ab 12; f
Erstaufführung: 25.10.2012 Schweiz
29.11.2012
FILMDIENST-Nummer: 41399
Produktion: Jeff Dupre, Maro Chermayeff, Owsley Brown, Francesca von Habsburg
Regie: Matthew Akers
Buch: Matthew Akers
Kamera: Matthew Akers
Musik: Nathan Halpern
Schnitt: E. Donna Shepherd

Dokumentarfilm über die Performance-Künstlerin Marina Abramovic, der im Zuge 
der Ausstellung „Marina Abramovic: The Artist Is Present“, mit der das New Yorker 
MoMA die Künstlerin 2010 ehrte, Leben und Werk der „Grande Dame“ der Perfor-
mance beleuchtet. Dabei werden auch Interviews mit diversen Weggefährten und 
Sachverständigen sowie Archivmaterial früherer Performances präsentiert. Dabei 
huldigt der Film ganz dem Charisma seiner Protagonistin, ist zugleich aber auch 
mehr als „nur“ ein Künstlerporträt, setzt er sich doch grundlegend mit der Perfor-
mance-Kunst auseinander. - Ab 16.

Marina Abramovic saß vom 14. März bis zum 31. Mai 2010 Tag für Tag auf einem 
Stuhl im Foyer des Museum of Modern Art in New York – mehr als 736 Stunden, wie 
die englische Wikipedia angibt. Ihr gegenüber stand ein zweiter Stuhl, in den ersten 
zwei Monaten stand zwischen den beiden Stühlen ein Tisch. Das MoMA führte in 
dieser Zeit ihr zu Ehren die umfassendste je für eine Performance-Künstlerin durch-
geführte Ausstellung durch. Derweil Abramovic im Foyer beinahe bewegungslos auf 
ihrem Stuhl saß und Besucher einige Minuten ihr gegenüber Platz nehmen durften, 
zeigte man in den oberen Etagen Bilder und Videos ihrer früheren Installationen. 
Zudem „spielten“ 30 von Marina Abramovic ausgewählte und trainierte Künstler 
einige ihrer Arbeiten nach, etwa die „Imponderabilia“, in der zwei Künstler sich in 
einem Türrahmen nackt gegenüber stehen und sich die Besucher zwischen ihnen 
hindurchzwängen müssen. Dieser Satz eben ist nun kreuzfalsch, denn Performances 
spielt man nicht, sondern lebt man – so lernt man in dieser Künstler-Dokumentation 
von Matthew Akers, die in Anlehnung an die MoMA-Ausstellung „Marina Abramo-
vic: The Artist Is Present“ heißt. Konzentriert aufs Hier und Jetzt, versunken in der 
Gegenwart des Seins. Etwas Meditatives hat das an sich und verströmt nicht selten 
ungeheure Energie. Und es stellt sich die Frage, ob solches Sitzen und Stehen 

Marina Abramovic: The Artist is Present

tatsächlich Kunst sei – anderswo wird geschrien, und dann sind in Akers Film auch 
Aufnahmen von früheren Aktionen zu sehen, in denen Marina Abramovic, oft nackt 
und oft zusammen mit ihrem früheren Lebenspartner Ulay (dem deutschen Aktions-
künstler Uwe Laysiepen), ihren Körper so strapaziert, dass allein das Zusehen schon 
schmerzt. Was ist daran Kunst? Damit holt der Film seine Protagonistin ein. Denn die 
heute 67-jährige Abramovic ist so etwas wie die Urmutter der Performance-Kunst, 
eben „the Grandma of performance art“. Die Tochter zweier Partisanen ist seit mehr 
als 40 Jahren aktiv. Sie verlangt in ihren oft schockierenden und provozierenden 
Performances – in „Nightsea Crossing“ (1981-1987) ging es um Schweigen, Fasten 
und Bewegungslosigkeit, in „Nude With Skeleton“ (2002) lag sie nackt unter einem 
Skelett – ihrem Körper immer das Äußerste ab. Eines ihrer erklärten Ziele, dem sie 
mit der Ausstellung im MoMA einen großen Schritt näher kam: der Welt beizubringen, 
dass Performance eine ernstzunehmende Kunst ist. Akers Film ist weit mehr als 
bloß ein Künstlerporträt, wenn er sich lose rund um die MoMA-Ausstellung aufbaut. 
Er begleitet deren Entstehung. Beobachtet Marina Abramovic in Diskussionen mit 
Assistenten und Kuratoren sowie bei den Vorbereitungen mit den jungen Künstlern, 
die während der Ausstellung ihre früheren Aktionen nachspielen. Er interviewt Abra-
movic, deren Mitstreiter, Kunstsachverständige und Besucher: den MoMA-Kurator 
Klaus Biesenbach, die Kunstkritiker Arthur Danto und Chrissie Iles, die Kuratorin des 
Whitney Museums of Modern Art. Aber auch Abramovics Galeristen Sean Kelly, den 
Schauspieler James Franco, der ein enger Freund der Künstlerin ist, sowie Ulay, 
ihren einstigen Lebens- und Performance-Partner, mit dem sie während zwölf Jahren 
einige überaus eindrückliche Paar-Performances („Relation Works“) schuf und den 
sie anlässlich der Ausstellung nach mehr als 23 Jahren das erste Mal wieder trifft. 
Eingestreut in den Film finden sich einige rare Archivaufnahmen von ihren frühen 
Aktionen aus den 1970er-Jahren, wo sie auch schon mal mit einem Lastwagen auf 
einem öffentlichen Platz herumkurvte und Zahlen in ein Megafon schrie, Psycho-
pharmaka nahm, um auf die öffentliche Einstellung zu weiblichen Geisteskrankheiten 
aufmerksam zu machen, oder sich selbst verstümmelte. Seinen Höhepunkt findet der 
Film in der Wiedergabe der Performance im MoMA, den porträtnahen Aufnahmen 
nicht nur von seiner Protagonistin, sondern auch der Menschen, die sich für einige 
Minuten ihr gegenüber hinsetzen. Bloß schauen ist erlaubt. Doch was sich zwischen 
den Personen in diesen Momenten abspielt und sich in ihren Gesichtern spiegelt, ist 
derart emotional und berührend, dass nicht nur den Besuchern der Ausstellung, son-
dern auch dem Zuschauer im Kino bisweilen die Tränen kommen. Da verzeiht man 
dann gerne, dass „Marina Abramovic: The Artist Is Present“ zwischendurch ein wenig 
schwatzhaft Tendenzen zum Fan-Movie aufweist und überhaupt nicht kritisch ist: Vor 
dieser Künstlerin, ihrem Charisma und ihrer Kraft kann, muss und darf man einige 
Filmminuten lang einfach nur den Hut ziehen.

Irene Genhart FILMDIENST

Kino Talk. Zum Tag der Architektur
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Blind Foundation-Live 

und Film in der Fass
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für Sehbehinderte

Eintritt 8 Euro
Freitag, 30.5.2014, 19 Uhr
Eschborn K, Kino & Kleinkunst
Jahnstraße 3, 65760 Eschborn
www.eschborn-k.de
06196. 48800 

Mehr!FilmLive

Eschborn K, Jahnstraße 3, 65760 Eschborn
061 96. 4 88 00   www.eschborn-k.de    info@eschborn-k.de

Blind Foundation

spielen vor dem Film „Nachtzug nach Lissabon“
Ray Charles, Stevie Wonder...Sie prägten mit ihren Sounds 
ganze Musik-Ären. Und hier besteht die große Verbindung zur 
Band Blind Foundation: Die meisten Mitglieder dieser Kombo 
sind ebenfalls blind - und in ihrer Passion und Dynamik un-
nachahmlich. Das Quintett weiß neben Gefühl auch mit Vielfalt 
zu überzeugen. Zum Repertoire gehören neben Soul- und 
Jazzsounds auch beste Rock- und Popklassiker, die jederzeit 
für Ohrwurm-Gefahr sorgen. Natürlich sorgen auch Funk- und 
Blues-Songs für Begeisterung beim jeweiligen Publikum. Auch 
und vor allem wegen ihrer Blindheit gelingt es der Gruppe, au-
ßergewöhnlich viel Gefühl in ihren Songs zu demonstrieren.

Deutschland/Schweiz/Portugal 2012
Regie: Bille August
Buch: Greg Latter, Ulrich Herrmann
Mit: Jeremy Irons, Mélanie Laurent, Jack Huston, Martina Gedeck
Nach dem Roman von Pascal Mercier

Ein Lateinlehrer aus Bern bewahrt eine lebensmüde Frau vor dem 
Sprung von einer Brücke. Dabei fällt ihm ein philosophisches Büchlein in 
die Hände, auf dessen Spuren er nach Lissabon reist und und über den 
Erinnerungen an die Salazar-Dikatur sein eigenes Leben in Frage stellt. 

Nachtzug nach Lissabon

Eschborn K, eines der ersten kommunalen Kinos 
Deutschlands, geht neue Wege und zeigt

Filme in der Fassung für Menschen mit Sehbehinderung

Eschborn K ist Kino ohne Stuhlreihen.
An Tischen sitzend, können die Gäste Getränke
und Knabbereien genießen.

So finden Sie Eschborn K, Kino & Kleinkunst:

Eschborn K erreichen Sie über die 
Autobahn A 66, Abfahrt Eschborn, Richtung Stadtmitte 
und von der A5 kommend, 
am Nordwestkreuz Frankfurt am Main, 
Richtung Eschborn Stadtmitte.

Per S-Bahn S3 und S4 erreichen Sie den
Bahnhof Eschborn (nicht Eschborn-Süd).

Vom Bahnhof Eschborn sind Sie in ca. 7 Minuten
Fußweg Richtung Stadtmitte im Eschborn K.
Den Bahnhof verlassen Sie über die hintere Treppe, 
dann durch die Unterführung erst links und wieder rechts
die Treppe nach oben. Nach ca. 40 m kommt eine 
Einbahnstraße (von links nach rechts), diese überqueren 
und an der linken Straßenseite weitergehen. 
Vor erreichen der Hauptstraße - ca. 150 m – befindet
sich rechts ein Zebrastreifen, diesen überqueren und 
nach ca. 30 m erreicht man eine Ampel mit akustischem
Freigabesignal. Man überquert die Hauptstraße nach links auf
eine Mittelinsel und dann erneut nach rechts. Dann links der
Straße ca. 150 m folgen. Nächste Straße rechts einbiegen, 
die Jahnstraße ist erreicht. Es geht leicht bergauf und nach
ca. 30m geht man links in eine Einfahrt. Im Hinterhof ist der 
Eingang zum Eschborn K 

Kino für Menschen mit Sehbehinderung
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Das eiskalte Kinovergnügen

Vorfilm: Reise zum Wald
Regie Jörn Staeger, D 2008, 7 Min. 
Ein digitales Filmgedicht über Wald in 
Deutschland. Einer Spur der Bäume 
folgend, reist der Betrachter durch 
die von Menschen geformten Land-
schaften hin zum Wald.

40
 Ja

hre Kleinkunstbühne Eschborn
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Mehr! Live

GRAVITY 
Scope. USA, 2013 
Science-Fiction-Film
Produktionsfirma: Warner Bros./Esperanto Filmoj/Heyday Films
Verleih: Kino: Warner Bros.
Länge: 91 
(24 B./sec.)/87 
(25 B./sec.) Minuten
FSK: ab 12; f
FBW: bw
FILMDIENST-Nummer: 41917
Produktion: Alfonso Cuarón, David Heyman
Regie: Alfonso Cuarón
Buch: Alfonso Cuarón, Jonás Cuarón
Kamera: Emmanuel Lubezki
Musik: Steven Price
Schnitt: Alfonso Cuarón, Mark Sanger
Darsteller: Sandra Bullock (Dr. Ryan Stone), 
George Clooney (Matt Kowalsky)

Zwei Astronauten, die auf Forschungsmission im All unterwegs sind, geraten 
in einen Trümmer-Regen von Satellitenbruchstücken. Ihr Shuttle wird zer-
stört, der Rest der Mannschaft getötet. Allein hilflos im Weltraum treibend, 
müssen der Mann und die Frau versuchen zu überleben. Das ins All verlegte 
Kammerspiel um zwei Figuren spielt zwar mit etwas trivialen Durchhalte- und 
Opfermythen, bleibt dabei aber nicht stehen, sondern weitet sich dank einer 
furiosen Inszenierung zum melancholischen Drama, das dem Motiv der Er-
oberung des Weltalls jedes Pathos austreibt, zugunsten des Szenarios einer 
fundamentalen Krise aus. - Ab 14.

„Ground control to Major Tom“, sang einst David Bowie. Sein Song mündete 
in der Zeile: „Die Erde ist traurig/Und ich kann nichts dagegen tun“. Ähnlich 
melancholisch, aber visuell atemberaubend ist das Weltraumabenteuer 
„Gravity“ des mexikanischen Regisseurs Alfonso Cuaron – eine Odyssee auf 
den Spuren von Stanley Kubricks „2001: Odysee im Weltraum“ (fd 15 732), 
Andreij Tarkowskijs „Solaris“ (fd 20 140), aber auch Michelangelos Antonionis 
„L‘Eclisse“ (fd 11 503). Die einzigen Charaktere dieses Kammerspiels im All 
sind zwei Astronauten (gespielt von Sandra Bullock und George Clooney), 
die öde Routinearbeit verrichten. In der ersten Viertelstunde etabliert Cuaron 

Gravity

neben den beiden Hauptfiguren vor allem den Weltraum selbst, sowie die 
Gesetze, nach denen das menschliche Leben dort funktioniert. Es dominiert 
der Eindruck von der Lebensfeindlichkeit dieses Ortes und der Verlorenheit 
des Menschen im riesigen leeren Raum. Doch dann gerät ein Satellit außer 
Kontrolle, und Sekunden später hagelt Weltraumschrott gewittergleich auf 
die Raumfahrer ein. Die Raumstation wird zerstört, und auch zur Mission 
Control haben die beiden wie durch ein Wunder Überlebenden den Kontakt 
verloren. Was folgt, ist ihr dramatischer Überlebenskampf. Natürlich ist dies 
auch reine Hollywood-Philosophie: Nicht-aufgeben, auch in aussichtslosester 
Lage nicht, durch die Verzweiflung hindurch gehen, und zwar gut-gelaunt, 
scherzend noch im Angesicht des Todes. Nüchtern betrachtet ist dies Well-
ness-Philosophie für die Unterschichten, geeignet für die asymetrischen 
Kriege am Hindukusch und wo man die Boy sonst noch hinschickt. Dazu 
kommt dann noch eine Schuld-Besessenheit, die US-amerikanische Kino-
geschichten seit längerer Zeit durchtränkt. Bullocks Figur wird ein gestorbe-
nes Kind angedichtet, weshalb sie vom Todestrieb angekränkelt ist. Erst die 
Nahtod-Erfahrung im All weckt, so kann man den Film lesen, ihren Lebens-
willen. Und auch Menschenopfer fehlt nicht. Einer muss sich immer für den 
anderen opfern. Hollywood sehen, heißt sterben lernen. Glücklicherweise ist 
„Gravity“ aber viel mehr: vor allem eine schiere handwerkliche Meisterschaft, 
Bilder, denen man sich nur schwer entziehen kann. Der Film ist visuell groß-
artig, und auch als 3D-Opus überraschend gut gelungen. Klar, genau, ohne 
Mätzchen und das übliche Possieren mit technischen Möglichkeiten. Die 
Stereoskopie steht hier ganz im Dienst des Films und der Sache selbst. Und 
das ist dann eben doch nicht allein die hollywoodeske Oberfläche. „Gravity“ 
ist eine Abfolge von Katastrophen. Immer wenn man glaubt, die größte Not 
sei überstanden, kommt es noch schlimmer – und damit wird der Film zum 
Sinnbild einer Welt, die untergeht. Zum Sinnbild einer fundamentalen Krise, 
in der Rettung nur aus China kommt. Cuaron nimmt das letzte Pathos aus 
der Idee der Eroberung des Weltraums. Sein Film ist in der Konsequenz 
fortschrittsfeindlich – weniger realistische Beschreibung denn existentielle 
Metapher über Tod und Leben. Ein ebenso kluger wie packender Film, der 
das Publikum auf die Erde, auf irdische Fragen – und auf die Zukunft der 
Menschheit zurückwirft.

Rüdiger Suchsland FILMDIENST

Sommerkino. Das eiskalte Kinovergnügen
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Das eiskalte Kinovergnügen

Vorfilm: Sally
Regie Luna Maurer, Roel Wouters, 
NL 2005, 2,14 Min. Völlig losgelöst: 
Murmeln werden auf besondere Art 
der Schwerkraft ausgesetzt.
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Fack ju Göhte 
Deutschland, 2013 
Produktionsfirma: Rat Pack Filmprod.
Verleih: Kino:Constantin
Länge: 118 
(24 B./sec.)/114 
(25 B./sec.) Minuten
FSK: ab 12; f
FILMDIENST-Nummer: 42025
Produktion: Christian Becker, Lena Schömann
Regie: Bora Dagtekin
Buch: Bora Dagtekin
Kamera: Christof Wahl
Schnitt: Charles Ladmiral
Darsteller: Elyas M‘Barek (Zeki Müller), Karoline Herfurth (Lisi Schnabelstedt), 
Katja Riemann (Gudrun Gerster), Jana Pallaske (Charlie), Alwara Höfels (Caro), 
Jonas Holdenrieder (Peter Paker), Uschi Glas (Frau Leimbach-Knorrs), Jella 
Haase (Chantal), Gizem Emre (Zeynep), Aram Arami (Burak), Max von der 
Groeben (Danger), Nino Böhlau (Robbin), Dustin Raschdorf (Leo Deckweiss), 
Thalia Neumann (Mädchen), Paul Triller (Kevin), Lenny Den Dooven (Junge an 
der Ampel), Talin Lopez

Ein Kleinganove kommt aufgrund mehrerer Pannen an eine Stelle als Vertre-
tungslehrer in einer Gesamtschule. Dort erweist sich der pädagogische Blind-
gänger als erstaunlich effektive Waffe gegen eine notorische Problemklasse: 
Plötzlich tun sich für Schüler wie Lehrer unerwartete Perspektiven auf. 

Nach einem längeren Gefängnisaufenthalt braucht der Kriminelle Zeki Müller 
dringend Geld, weil er einige Rechnungen offen hat. Zum Glück verfügt Zeki 
noch über die Beute aus dem letzten Überfall, das seine strippende Freundin 
Charlie vergraben hat. Leider war es etwas einfältig, dafür eine Baustelle zu 
wählen, die zwischenzeitlich zu einer Turnhalle geworden ist, weshalb Zeki 
sich auf die Hausmeisterstelle an der Goethe-Gesamtschule bewirbt, um sich, 
so der klassisch anmutende Plan, vom Heizungskeller aus an die Beute her-
an zu buddeln. Doch durch ein Missverständnis wird Zeki nicht Hausmeister, 
sondern bekommt eine Stelle als Vertretungslehrer mit Befristung. Soweit die 
etwas forcierte Exposition, die es braucht, damit der „Pädagoge“ Zeki in „Fack 
ju Göhte“ auf die Menschheit losgelassen werden kann. Das Personal, dem er 
begegnet, ist seit „Die Feuerzangenbowle“ (fd 5172) und diversen „Pauker“- und 
„Lümmel“-Filmen wohlbekannt, wenngleich etwas zugespitzt und verschärft. Da 
sind die bürokratisch-desillusionierte Schuldirektorin, die überforderte Routine-

Fack ju Göhte

kraft am Rande des Nervenzusammenbruchs, die so tolerante wie beliebt-eitle 
Jung-Lehrerin und schließlich die permanent überforderte, weil direkt von der 
Uni kommende Referendarin. Zu diesem vertrauten Umfeld gesellt sich nun mit 
Zekis rauer Straßenpädagogik ein neuer, von keinerlei Empathie gegenüber den 
Kindern und Jugendlichen angekränkelter Ton. Der neue Lehrer scheint aber 
geradezu prädestiniert für die problematische Klasse 10b, deren Schüler sich 
illusionslos auf Hartz IV und eine Karriere als Dealer vorbereiten. Anfangs droht 
sich selbst Zeki an diesen Früchtchen die Zähne auszubeißen, doch dann nimmt 
er die Herausforderung an und zieht andere Saiten auf. Jetzt hat der Film seine 
stärksten, weil bösesten Momente, und es ist höchst vergnüglich, Zeki dabei 
zuzusehen, wie er mit Paintball-Gewehr über den Schulhof marodiert und aus 
dem coolen Anführer Danger im Sportunterricht handgreiflich wieder den grei-
nenden Daniel macht. Doch die erfolgreiche Disziplinierung der Klasse diszipli-
niert gleichzeitig auch den Film, in den sich jetzt sentimentale Misstöne mischen. 
Unvermittelt steht die Idee einer Shakespeare-Inszenierung der Theater-AG im 
Raum; in der Begegnung mit der Kunst enthüllen die Schüler plötzlich unerwar-
tete Talente, und siehe da: am Horizont leuchtet eine bessere Zukunft als die 
stumpfsinnige Utopie vom dealenden Sozialhilfeempfänger. Zeki, der „Lümmel“ 
aus dem Rotlichtviertel, verguckt sich derweil in die plötzlich nicht mehr hilflose, 
sondern sehr souveräne Referendarin Lisi Schnabelstedt und wandelt sich zum 
erfolgreichen Pädagogen wider Willen, der seine Bestimmung als Angestellter 
im mittleren Schuldienst findet. Über eine derartige Wandlungsfähigkeit staunt 
nicht nur seine prollige Ex, sondern erst recht der Zuschauer, der sich nach einer 
erfrischenden Dusche voller politischer Unkorrektheit plötzlich in einem Pool aus 
Pennäler-Klischees wiederfindet, die nicht einmal mehr im ZDF-Vorabendpro-
gramm noch funktionieren würden. Nähme man diesen Film ernster als er selbst 
es tut, dann müsste man wohl davon sprechen, dass die Macher hier versucht 
haben, der Deutschen liebstes Genre – den Pennälerfilm – auf verschärftes 
Comedy-Format zu hieven und damit auf Zeitgeist zu trimmen. Leider kann man 
„Fack ju Göhte“ jedoch auch ansehen, dass Regisseur und Drehbuchautor Bora 
Dagtekin auf halbem Weg der Mut verließ, den „Lehrer Dr. Specht“ radikal in 
einen „Bad Teacher“ zu verwandeln und sich stattdessen letztlich für die konven-
tionell warmherzige Variante eines doppelten Bildungsromans entschieden hat. 
Ein Unterfangen mit einer gewissen Fallhöhe in Sachen Derbheit, aber auch mit 
allerlei dramaturgischen Absicherungen, die mögliche Verirrungen oder schmerz-
hafte Zuspitzungen schnell wieder in folgenlose Harmlosigkeit ummünzen.

Ulrich Kriest FILMDIENST

Sommerkino. Das eiskalte Kinovergnügen
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Vorfilm: Sea Song
Regie Richard Reeves, Kanada 
1999, 4,10 Min. Ein animierter Ein-
blick in das nächtliche Leben des 
Ozeans. Ein weiterer Bilderrausch 
aus der Dunkelkammer von Reeves 
mit handgekratzter Tonspur. 
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HUNDRAÅRINGEN SOM KLEV UT GENOM FÖNSTRET OCH FÖRSVANN 
Schweden, 2013 
Komödie
Produktionsfirma: Nice FLX Pic./Nice Drama/FLX Comedy/Buena Vista 
International/Film i Väst/Nordsvensk Filmunderhallning/TV4 Sweden
Verleih, Kino:Concorde
Länge: 114 Minuten
FSK: ab 12; f
FBW: bw
Erstaufführung: 20.3.2014
FILMDIENST-Nummer: 42242
Produktion: Malte Forssell, Felix Herngren, Henrik Jansson-Schweizer, 
Patrick Nebout
Regie: Felix Herngren
Buch: Felix Herngren, Hans Ingemansson
Vorlage: Jonas Jonasson (Roman „Der Hundertjährige, der aus dem Fenster stieg 
und verschwand“)
Kamera: Göran Hallberg
Musik: Matti Bye
Schnitt: Henrik Källberg
Darsteller: Robert Gustafsson (Allan Karlsson), Iwar Wiklander (Julius Jonsson), 
David Wiberg (Benny), Mia Skäringer (Gunilla), Jens Hultén (Pike - der Boss), 
Alan Ford (Pim), Ralph Carlsson (Insp. Aronsson), Bianca Cruzeiro (Caracas), 
Sven Lönn (Bucket), Simon Seppänen (Screw), Gustav Deinoff (Ricky), David 
Shackleton (Herbert Einstein), Koldo Losada (General Franco)

An seinem 100. Geburtstag beschließt ein rüstiger Herr, der Ödnis des Senioren-
heims den Rücken zu kehren. Er klettert aus dem Fenster und schnappt sich eine 
herrenlose Tasche, die jedoch bis zum Rand mit Geldscheinen gefüllt ist. Darüber 
gerät er in eine Reihe grotesker Abenteuer, die ihn beinahe um den halben Globus 
führen. Eine liebevoll-beherzt und mit für europäische Verhältnisse erstaunlichem 
Aufwand inszenierte Komödie, deren reizvoll-komplexe Konstruktion aus der Buch-
vorlage herrührt, dem schwedischen Besteller von Jonas Jonasson. Ein turbulenter 
Film voller Witz und Anarchie: Pippi Langstrumpf fürs Altersheim.

In den letzten Jahren wird der Kultursektor regelrecht überschwemmt mit Themen, 
die um alte Menschen kreisen, richtige Alte, keine auf rüstig getrimmten Werbeb-
roschüren-Senioren. Interessanterweise ist das neben dem Terrorismus und dem 
Cyberspace das dritte große Thema des neuen Jahrtausends. Das hat natürlich 
damit zu tun, dass dieser Bevölkerungsanteil in den Industriestaaten dramatisch 
wächst; dass Alzheimer, Parkinson und Diabetes zum Massenphänomen werden 
und Rollstuhlfahrer rapide zunehmen.

Der Hundertjährige, der aus dem Fenster stieg und verschwand

Auch der Bestseller von Jonas Jonasson, nach dem dieser Film gedreht ist, nimmt 
sich des Themas an. Zweifelsohne ist es eine der komischen Varianten und kann 
ohne allzu quälende Erinnerung an die eigenen Eltern im Pflegeheim auch in der 
Badewanne gelesen werden. Aber selbst die komischen Varianten leben vom 
Schuldgefühl über die Kasernierung von Menschen, die sicher lieber kindischen 
Blödsinn machen würden statt mit pädagogischem Blödsinn traktiert zu werden. 
Konkret: die lieber mal Geschirr zerschlagen wie Laurel und Hardy statt brav aufzu-
essen. 
Der Film von Felix Herngren beginnt im Altersheim. Robert Gustafsson, ein schwe-
discher Komikerstar, spielt den Hundertjährigen, der an seinem Geburtstag aus dem 
Fenster steigt, weil ihn Jungs mit ihren Knallfröschen neugierig machen. Er entflieht 
damit einer ätzenden Geburtstagsfeier, nimmt den nächsten Bus und auch gleich ei-
nen Koffer, den ihm ein Rocker kurz zum Halten gegeben hat. Natürlich sind in dem 
Koffer Geldscheine, und bald wird er von einer ganzen Rockerbande gejagt.
Zwischendrin gibt es immer wieder assoziative Rückblenden in die Lebensge-
schichte des Alten, eine abenteuerliche Mischung aus „Zelig“ (fd 24 217), „Forrest 
Gump“ (fd 30 995) oder auch „Das erstaunliche Leben des Walter Mitty“ (fd 42 128). 
Durchaus liebevoll und mit erstaunlichem Aufwand für eine schwedisch-europäische 
Co-Produktion werden vergangene Jahrzehnte visuell zum Leben erweckt. Aber lei-
der kann sich Felix Herngren als Komödienregisseur nicht mit Woody Allen, Robert 
Zemeckis oder Ben Stiller messen. Seine Adaption ist ein guter Schmunzelfilm, aber 
Lacher erntet er eher selten.
Herngren muss sich mit einer reizvollen, aber auch ziemlich komplexen Konstruk-
tion herumschlagen. Der Stoff arbeitet mit drei parallel geführten Running Gags. 
Alle wichtigen Dinge in dieser fiktiven Lebensgeschichte sind um die Leidenschaft 
für Sprengstoff gruppiert. So werden alle Schurken, die hinter dem Geld her sind, 
en passant und auf groteske Weise eliminiert. Ein Kriminalkommissar kommt allen 
Stationen der Flucht des Alten der Reihe nach auf die Spur, interpretiert sie aber 
falsch. Am Ende ist er es jedoch, der der Geschichte zum Happy End verhilft und 
den glücklichen Alten einen glücklichen Alten sein lässt. 
Bis dahin hat der Film ein derartiges Füllhorn an skurrilen Übertreibungen und 
Figuren ausgeleert, wie man es aus dem als eher bodenständig geltenden Schwe-
den nicht unbedingt erwartet hätte. Andererseits: Auch Astrid Lindgren stammte 
aus Schweden und prägte die Kindheit ihrer Landsleute mit ihren Geschichten. Und 
dieser Film ist gewissermaßen Pippi Langstrumpf fürs Altersheim. 

Thomas Brandlmeier, FILMDIENST 2014/6 
Esther Buss / FILMDIENST
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„In der aktuellen Diskussion um die 
Migration nach Europa zeigt dieser 
Film auf sehr einfühlende Art und 
Weise die täglichen Probleme, mit 
denen Flüchtlinge in Deutschland 
konfrontiert werden. Durch feinen 
Humor und genaues Hinschauen 
schafft es der Film, in Augenhöhe mit 
den Protagonisten ein facettenreiches 
Panorama vom Zusammenleben 
zwischen Deutschen und Migranten in 
einer deutschen Kleinstadt zu zeich-
nen. Mit Hartnäckigkeit und viel Empa-
thie dringen die Regisseurinnen bis in 
das Herz der deutschen Bürokratie vor 
und brechen so auch gängige Clichées 
der brandenburgischen Provinz auf. 
Abdul, Brian und Farid sind in einem 
abgelegenen Asylbewerberheim im 
kleinen Ort Belzig gestrandet. Von hier 
aus suchen sie nach Wegen in die 
deutsche Gesellschaft. Auf Dorffesten, 
Ämtern und Diskotheken prallen ihre 
Vorstellungen von Deutschland mit 
den Mentalitäten der Brandenburger 
aufeinander. Anstelle von Betroffenheit 
rückt LAND IN SICHT die unfreiwillige 
Komik dieses Aufeinandertreffen in 
den Blick.“ ( Begründung der Jury)

„Land in Sicht“ gewinnt beim 
56. Internationalen Leipziger Festival 
für Dokumentar- und Animationsfilm 
den „Dokumentarfilmpreis des 
Goethe-Instituts“.

Kontakt
Interkulturelles Netz Eschborn
Carina Milioto-von Allwörden
061 96. 92 75 78 64
c.milioto-vonallwoerden@eschborn.de
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Interkulturelle Woche Eschborn
In Kooperation mit dem Interkulturellen Netz Eschborn
Filmgespräch in Anwesenheit einer Regisseurin 
und Timmo Scherenberg vom Hessischen Flüchtlingsrat 

Deutschland, 2013 
Dokumentarfilm
Produktionsfirma: INDI Film/rbb-arte
Verleih, Kino: Basis
Länge: 97 Minuten
FSK: ab 0; f
Erstaufführung: 23.1.2014
FILMDIENST-Nummer: 42159
Produktion: Sonia Otto, Arek Gielnik, Dietmar Ratsch
Regie: Judith Keil, Antje Kruska
Buch: Judith Keil, Antje Kruska
Kamera: Marcus Winterbauer, Katharina Bühler, Dietmar Ratsch
Musik: Michael Beckmann
Schnitt: Calle Overweg

Scheich Abdul stammt aus dem Jemen, der stille Farid kommt aus dem Iran, Brian 
wurde in Kamerun geboren. Gemeinsam ist ihnen, dass sie in der brandenburgi-
schen Kleinstadt Bad Belzig leben und teilweise seit Jahren auf die Anerkennung 
ihrer Asylanträge warten. Ein erhellender, kurzweiliger Dokumentarfilm über das 
Schicksal, als Flüchtling in Deutschland eine neue Heimat zu suchen. Im Spiegel der 
fremden Mentalitäten und Einstellungen erscheint das eigene Land wie eine grotesk 
verknöcherte Beton- und Behördenburg aus einem allzu vertrauten Paralleluniver-
sum. (t.O.m.d.U.)

Drei Männer hat das Schicksal in die brandenburgische Kleinstadt Bad Belzig ver-
schlagen: Abdul aus dem Jemen, ein kleiner, drahtiger Charmeur, dessen „adelige“ 
Herkunft – sein Vater ist ein Scheich –, auch nach sieben endlosen Jahren in der 
Fremde noch immer in jeder Bewegung seines schmächtigen Körpers zu spüren 
ist; Farid, ein stiller, in sich gekehrter Koloss, der nach der manipulierten Präsident-
schaftswahl 2009 aus Iran floh, ohne Frau und Kind, was bleischwer auf seiner See-
le lastet; und Brian aus Kamerun, der jüngste der drei Flüchtlinge; er ist noch nicht 
lange in Deutschland, weshalb er seinem Asylverfahren mit naivem Optimismus und 
Gottvertrauen entgegen blickt.

Über ein Jahr begleitet die Kamera die Männer in ihrem Alltag zwischen Warten, 
Kochen, endlosen Behördengängen und tausend anderen Dingen, mit denen sich 
die Zeit bis zur nächsten Entscheidung überbrücken lässt. Obwohl alle drei im glei-
chen Heim leben, haben die Dokumentaristinnen Judith Keil und Antje Kruska gut 

Land in Sicht (2013)

daran getan, ihre Wege auf der Leinwand nicht zu kreuzen; wie schon in „Der Glanz 
von Berlin“ (fd 35 398) oder „Dancing with Myself“ (fd 37 997) geht es den Filmema-
cherinnen weder um exemplarische Einsichten noch um plakative Thesen; ihr Blick 
sucht vielmehr eine freundschaftlich-vertraute Nähe, die auch vor Fremdheitserfah-
rungen nicht zurückschreckt, sondern die Unterschiede mit Bedacht festhält. 

Besonders augenfällig wird das in der Körpersprache: Während die Sachbearbei-
ter, Angestellten und Consultants in ihren Rollen höflich-blass bleiben, schwingt im 
Habitus der Flüchtlinge ihre Herkunft und Geschichte so plastisch mit, dass man 
sich immer wieder fragt, ob sie je in der deutschen Wirklichkeit ankommen werden. 
Denn tief in seinem Herzen scheint Farid immer noch Kat kauend auf dem Diwan im 
Kreis anderer Männer zu sitzen und alle Probleme mit einer eleganten Geste wegzu-
lächeln; Farid hingegen wirkt wie ein schlafender Vulkan: konzentriert, aber chan-
cenlos im nicht endenden Kampf mit Paragraphen und Verfahrensordnungen, die 
er ebenso unermüdlich wie erfolglos seiner Familie im Iran zu vermitteln versucht. 
Brian schlendert derweil durch die Provinz und ventiliert seine Möglichkeiten, nach 
einer (wahrscheinlichen) Ablehnung seines Antrags auf Asyl dennoch nicht nach 
Kamerun abgeschoben zu werden: Heiraten, Kinder, juristische Winkelzüge. 

Wie sehr es der Inszenierung gelingt, den Blick der Porträtierten aufzunehmen, 
merkt man am eigenen Befremden, wenn man mit Brian einer Bauchtänzerinnen-
Gruppe bei ihrer Darbietung auf dem Marktplatz folgt, oder Abduls Versuche miter-
leidet, aus seiner militärischen Vergangenheit beruflich Kapital zu schlagen. Aller-
dings wird keines der drei Schicksal „auserzählt“: Man erfährt nur bruchstückhaft 
und eher zufällig etwas über die Biografien der Männer, dafür aber umso mehr über 
ihre neuen Erfahrungen im Exil, bei Single-Parties, in einschlägigen Berliner Discos, 
auf den Straßen und Plätzen der Provinzstadt. Wichtige Rollen spielen auch Betreu-
er wie die resolute Sozialarbeiterin Rose, die nichts unversucht lässt, um Brücken in 
die neue Welt zu schlagen, oder ein Pfarrer, der als Seelsorger ein offenes Ohr für 
Farids seelische Nöte hat. 

Der Film setzt dramaturgisch durchaus auf Zugänglichkeit, mit pointierten Szenen 
und einer Schnittfolge, die das Geschehen mitunter fast inszeniert erscheinen lässt; 
doch zugleich wahrt er seine offene, bruchstückhafte Form, in der Momente und 
Situationen wichtiger sind als der narrative Bogen. Das Resultat dieser geduldigen 
Annäherung ist ein kurzweiliger, äußerst vielschichtiger Film voller Humor und bizar-
rer Einsichten, der viel über die Erfahrungen der drei Migranten erzählt, aber auch 
das eigene Land als seltsam fremd erscheinen lässt. 

Josef Lederle, FILMDIENST 2014/3 
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Vorfilm: You and Me
Regie Karsten Krause, D 2009, 3,45  
Min., Eine Frau läuft vier Jahrzehnte 
lang auf die Kamera ihres Man-
nes zu. Eine Liebesgeschichte auf 
Schmalfilm.
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ADORE 
TWO MOTHERS 
Scope. Australien/Frankreich, 2013 
Produktionsfirma: Cine@/Hopscotch Features/Mon Voisin Prod./France 2 Cinéma
Verleih, Kino:Concorde
Länge: 112 (24 B./sec.)/107 (25 B./sec.) Minuten
FSK:  ab 12; f
FBW: bw
Erstaufführung: 28.11.2013
FILMDIENST-Nummer: 42066
Produktion: Philippe Carcassonne, Michel Feller, Barbara Gibbs, Andrew Mason, 
Dominique Besnehard, Francis Boespflug
Regie: Anne Fontaine
Buch: Anne Fontaine, Christopher Hampton
Vorlage: Doris Lessing (Erzählung „The Grandmothers“ / „Die Großmütter“)
Kamera: Christophe Beaucarne
Musik: Christopher Gordon
Schnitt: Luc Barnier, Ceinwen Berry
Darsteller: Naomi Watts (Lil), Robin Wright (Roz), Xavier Samuel (Ian), 
James Frecheville (Tom), Ben Mendelsohn (Harold), Sophie Lowe (Mary), 
Jessica Tovey (Hannah), Gary Sweet (Saul), Alyson Standen (Molly), 
Skye Sutherland (junge Roz), Sarah Henderson (jungel Lil), 
Brody Mathers (junger Ian), Isaac Cocking (junger Tom)

Verfilmung einer Erzählung von Doris Lessing, in der sich zwei seit Kindertagen 
eng miteinander befreundete Mütter über Kreuz in den heranwachsenden Sohn der 
jeweils anderen verlieben. Das Melodram spielt vor der Kulisse eines australischen 
Sandstrands und beschreibt eine fast kitschige, hermetisch abgeschlossene Idylle. 
Dabei vermag es mit der unterschwelligen Provokation nichts anzufangen, weshalb 
es zwischen Freude, Zweifel, Zögern, Rückzug und erneuter Annäherung zäh 
dahinplätschert. Einzig die beiden Hauptdarstellerinnen überzeugen durch ihre 
spielerischen Leistungen. 

Roz (Robin Wright) und Lil (Naomi Watts) sind, das erfährt man in einem kurzen 
Prolog, schon seit Kindertagen miteinander befreundet. Nun leben sie mit ihren 
Familien in einem kleinen Ort an der australischen Küste. Ihre Häuser über der 
Bucht eines traumhaften Sandstrandes sind nur unweit voneinander entfernt und 
signalisieren mit ihren hohen Fenstern, den unverschlossenen Türen und den groß-
zügigen Veranden Offenheit, Nähe und Kontaktfreude. Die Inszenierung entwirft mit 
freundlicher Sonne, blauem Meer und goldgelbem Sandstrand ein Paradies, dem in 
seiner bedeutungsschweren Überzeichnung fast schon etwas Kitschiges anhaftet. 
Die Natur soll den Seelenzustand der Protagonisten spiegeln: Wo es so schön ist, 
kann auch den Figuren nichts Schlimmes passieren. 

Tage am Strand

Doch dann sieht man den beiden Müttern dabei zu, wie sie beim Sonnenbad ein 
wenig zu aufmerksam und interessiert ihre heranwachsenden Söhne Tom (James 
Frecheville) und Ian (Xavier Samuel) beobachten, die mit ihren braungebrannten, 
geschmeidigen und muskelbepackten Körpern Adonissen ähneln. Die Väter sind 
hier auf eigentümliche Weise abwesend: Der eine stirbt bei einem Autounfall, der 
andere zieht, der Karriere wegen, in die Großstadt, ohne dass ihm jemand eine 
Träne nachweinte. So machen sie Platz für die melodramatischen Verwicklungen. 
Roz landet mit Lils Sohn Ian im Bett, aus einer Laune oder einem Begehren heraus, 
vielleicht aber auch aus Liebe. Tom rächt sich an seinem besten Freund, in dem er 
mit Lil eine Affäre beginnt. Eine Dopplung, der durch die Nähe der beiden Freun-
dinnen fast schon etwas Inzestuöses zukommt. Die Affären lassen sich nicht lange 
verheimlichen. Bis die Jungen zwei gleichaltrige Mädchen kennenlernen und sogar 
heiraten. Doch die wechselseitigen Bande zwischen Müttern und Söhnen sind damit 
noch nicht zerschnitten.
Nach einer Erzählung von Doris Lessing rüttelt die französische Regisseurin Anne 
Fontaine an einem gesellschaftlichen Tabu, der Liebe zwischen älterer Frau und 
jüngerem Mann, das durch die zugespitzte Verdoppelung eigentlich noch an Brisanz 
gewinnen könnte. Denn die Mütter, in fast symbiotischer Freundschaft einander 
verbunden, leben ihre Bedürfnisse vor dem Hintergrund eines lichtdurchfluteten, 
unwirklichen Eden, das die gesellschaftliche und politische Realität ausblendet. Der 
Versuch, das Alter aufzuhalten, macht sie allerdings blind für die Folgen: Die Frauen 
erlauben, dass herkömmliche Familienstrukturen zerstört werden und ihre Bedeu-
tung verlieren.
Die in sich abgeschlossene Welt bedarf nur weniger Schauplätze, die Handlung 
plätschert zwischen Freude, Zweifel, Zögern, Rückzug und erneuter Annäherung 
zäh dahin, weil das Drehbuch den unterschwelligen Zündstoff unnötig im Zaum hält 
und keine dramatische Wucht entwickelt. Dabei sind die Dialoge gelegentlich von 
erschreckender Banalität; nur selten gibt es ironische Spitzen, die die Absurdität 
des Beziehungsgeflechts auffangen könnten. Die Lieblosigkeit, mit der die Väter aus 
dem Film verschwinden, ist mehr als ärgerlich, und dass einer der Söhne sich vom 
braungebrannten Surfer zum kreativen Theaterregisseur wandelt, strapaziert zu-
sätzlich die Glaubwürdigkeit des Films. So kommt es allein Naomi Watts und Robin 
Wright und ihren darstellerischen Fähigkeiten zu, die Psyche ihrer Figuren – verletz-
lich und zaudernd die eine, abgeklärt und sorglos die andere – auszuloten und auf 
diese Weise das Interesse am Film wachzuhalten. 

Michael Ranze, FILMDIENST 2013/24 
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Vorfilm: 12 Jahre
Regie Daniel Nocke, D 2010, 
3,29 Min. Zwölf Jahre lang hat sie 
Anfeindungen und Spott ignoriert 
und sich zu ihrer Beziehung bekannt. 
Doch das war vielleicht ein Fehler. 
Sie zieht ein schmerzvolles Resümee
ihrer gemeinsamen Zeit mit dem Ex.
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WHEN PIGS HAVE WINGS 
LE COCHON DE GAZA 
Frankreich/Deutschland/Belgien, 2011 
Tragikomödie
Produktionsfirma: Marilyn Prod./Studio Canal/Barry Films/Saga Film/Rhamsa Prod.
Verleih, Kino:Alamode/Columbus (Schweiz)
DVD:Alamode (16:9, 1.78:1, DD5.1 hebrä. & arab./dt.)
Blu-ray:Alamode (16:9, 1.78:1, dts-HD hebrä. & arab./dt.)
Länge: 99 (24 B./sec.)/95 (25 B./sec.) Minuten
FSK: ab 12; f
Erstaufführung: 2.8.2012 
15.2.2013 DVD & BD 
21.3.2013 Schweiz
FILMDIENST-Nummer: 41195
Produktion: Jean-Philippe Blime, Franck Chorot, Benito Mueller, Wolfgang Müller, Jean-
Jacques Neira, Hubert Toint, Jeremy Burdek, Maya Zouai-Hariri, Joffrey Hutin, Nadia 
Khamlichi, Adrian Politowski, Gilles Waterkeyn
Regie: Sylvain Estibal
Buch: Sylvain Estibal
Kamera: Romain Winding
Musik: Aqualactica, Boogie Balagan
Schnitt: Damein Keyeux
Darsteller: Sasson Gabay (Jafaar), Baya Belal (Fatima), Myriam Tekaïa (Yelena), Gassan 
Abbas (Friseur), Khalifa Natour (Hussein), Lotfi Abdelli (junger Polizist), Ulrich Tukur 
(UN-Beamter), Khaled Riani (Händler), Uri Gabai (Netsah)

Ein armer Fischer aus dem Gaza-Streifen fischt zu seiner Überraschung ein Schwein 
aus dem Meer. Allerdings weiß er nicht recht, was er mit dem Tier anfangen soll: Sowohl 
im muslimischen als auch im jüdischen Glauben gelten Schweine als unreine Tiere. Der 
Regisseur bedient sich freimütig aus der Bibel sowie der Filmgeschichte und dekliniert 
alle möglichen Spielarten des israelisch-palästinensischen Konflikts durch, ohne vor 
politisch unkorrekten Witzen über die Absurditäten dieses Konflikts zurückzuscheuen. 
So gelingt ihm eine schwarz-humorige, hintersinnige Tragikomödie.

Es war einmal ein Fischer, der war sehr, sehr arm. Nichts wollte ihm ins Netz gehen 
außer wertlosem Plunder. Eines Tages fischte er zu seiner Überraschung ein großes 
Schwein aus dem Meer. So beginnen Märchen, Gleichnisse, Parabeln, und genau 
darum handelt es sich bei „Das Schwein von Gaza“. Die politische Komödie um das aus 
jüdischer und muslimischer Sicht unreinste aller Tiere ist das Regiedebüt des französi-
schen Journalisten Sylvain Estibal. Der Fischer: Inbegriff des einfachen Mannes, gerne 
Spielball der großen Politik im Streit um Küstengewässer, biblische Figur. Das Schwein: 
Die religiöse Ablehnung des „unreinen“ Tiers verbindet Juden und Muslime auch in der 
Praxis – weder hier noch dort wird, wenigstens offiziell, Schweinefleisch verzehrt. 
Estibal bedient sich freimütig aus der Bibel und der Filmgeschichte (so gibt es ein „Taxi 
Driver“-Zitat mit Kalaschnikow beim Friseur), er dekliniert alle möglichen Spielarten des 
israelisch-palästinensischen Konflikts durch – und er scheut sich nicht, politisch unkor-

Das Schwein von Gaza

rekt Witze zu machen: über jüdische Siedler, die Hamas, das israelische Militär.
Estibals Fischer heißt Jafaar und lebt im Gaza-Streifen. Seine Frau und er wohnen in 
einer Kriegsruine direkt neben einer israelischen Siedlung. Auf dem Dach des Hauses 
überwachen zwei israelische Soldaten Tag und Nacht die Umgebung. Statt Fenster 
geben große Löcher in der Wand den Blick auf das karge Land frei. Das fällt erst auf, als 
Jafaar den Vorhang am Morgen mit Schwung beiseite zieht. Die Selbstverständlichkeit 
der Geste kollidiert mit der – tragischen – Abweichung von der Normalität. 
Der Effekt ist absurd; Szenen wie diese erinnern an Stummfilm-Komik, an Charlie Chap-
lins Erfindungsreichtum als Tramp, in „Goldrausch“ zum Beispiel. Auch der Hauptdar-
steller (Sasson Gabay aus „Die Band von nebenan“, fd 38 562) scheint sich an Vorbil-
dern aus der Ära des Stummfilms orientiert zu haben: Seine Mimik ist oft zum Mitlesen 
detailgenau, seine Gestik von pantomimischer Ausführlichkeit. Ausladend verscheucht er 
gleich zu Beginn die gierigen Möwen über seinem Fischerboot, tragikomisch ungeschickt 
fährt er auf seinem rostigen, wackeligen Fahrrad. Jafaar, der sich von Allah hart geprüft 
sieht, behält das Schwein – ein vietnamesisches Hängebauchschwein – auf seinem 
Boot. Anfassen darf er es nicht; es zu töten bringt er nicht übers Herz. Also bemüht er 
sich, mit seinem Schwein das dringend benötigte Geld zu verdienen. Der Versuch, sein 
„Big“ nach einer bizarren Konversation über Wurst und europäische Essgewohnheiten 
an den örtlichen UN-Beamten zu veräußern, scheitert. Dann erfährt Jafaar, dass in Is-
rael Schweine gezüchtet werden – vor allem für den Bedarf russischer, säkularer Juden. 
Damit der Boden des Heiligen Landes nicht verunreinigt wurde, hielten die Siedler ihre 
Schweine auf hölzernen Plattformen. Jafaar kontaktiert eine Siedlerin auf der ande-
ren Seite des Zauns, die sein männliches Schwein tatsächlich gebrauchen kann – als 
Sperma-Lieferant.
Der Film zitiert mit den Schweine-Plattformen einen hartnäckigen Mythos, der auf ein 
1962 von der Knesset verabschiedetes Gesetz zurückgeht, das die Haltung von Schwei-
nen auf staatlichem Boden (der größte Anteil des Landes ist in staatlichem Besitz) 
verbietet. In zwei Kibbuzim werden dennoch Schweine gezüchtet und geschlachtet: Der 
Kibbuz Mizra im Norden Israels beherbergt zwar noch die Fleischverarbeitung, hat aber 
die Tierzucht auf das Land christlicher Araber verlagert; im Kibbuz Lahav in der Negev-
Wüste an der Grenze zum Westjordanland berühren Schweine tatsächlich israelischen 
Boden – offiziell zu Forschungszwecken. Der reichliche Überschuss geht allerdings auch 
in die Fleischverarbeitung. Obwohl inzwischen sogar eine israelische Supermarkt-Kette 
Schweinefleisch vertreibt, sorgt diese Praxis immer wieder für Dispute. Estibal hat als 
Journalist und Fotograf in der Region gearbeitet, sich intensiv mit beiden Seiten ausein-
ander gesetzt – und offenbar auch mit den Mythen und Vorurteilen, die über Nachbarn 
kursieren, die man nur als Feind kennt. Er stellt sich weder auf die eine noch auf die 
andere Seite und vermeidet weitgehend eindimensionale, klischierte Darstellungen. „Das 
Hängebauchschwein ist meine Friedenstaube!“, sagt Estibal (im Presseheft). In gleich 
mehreren Enden wird diese Botschaft sehr gleichnishaft moralisch auszelebriert. Tref-
fender und hintersinniger artikuliert sie sich zuvor im leichtfüßigen Spiel mit Symbolen, 
Klischees und Doppeldeutigkeiten.

Julia Teichmann, FILMDIENST 2012/16 
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Vorfilm: Arts & Crafts Spectacular
Regie Sébastien Wolf, 
Ian Ritterskamp, D 2009, 1,11 Min. 
Das Künstlerduo Gilbert & George 
erzählt in dieser Animation von 
ihrem Landausflug und 
unerwarteten Vorkommnissen.
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LA VIE D‘ADÈLE 
Scope. Frankreich/Spanien/Belgien, 2013 
Produktionsfirma:  Wild Bunch/Quat‘sous Films/Alcatraz Films/France 2 Cinéma/Scope Pic./
Vértigo Films/RTBF
Verleih: Kino:Wild Bunch Germany
Länge: 180 Minuten
FSK: ab 16; f
Erstaufführung: 19.12.2013
FILMDIENST-Nummer: 42108
Produktion: Laurence Clerc, Olivier Théry-Lapiney, Vincent Maraval, Brahim Chioua
Regie: Abdellatif Kechiche
Buch: Abdellatif Kechiche, Ghalia Lacroix
Vorlage: Julie Maroh (Comic „Le Bleu est une couleur chaude“)
Kamera: Sofian El Fani
Schnitt: Ghalia Lacroix, Albertine Lastera, Camille Toubkis, Jean-Marie Lengellé
Darsteller: Léa Seydoux (Emma), Adèle Exarchopoulos (Adèle), Salim Kechiouche (Samir), 
Jérémie Laheurte (Thomas), Catherine Salée (Adèles Mutter), Aurélien Recoing (Adèles Va-
ter), Mona Walravens (Lise), Alma Jodorowsky (Béatrice), Fanny Maurin (Amélie), Benjamin 
Siksou (Antoine), Sandor Funtek (Valentin)

Abdel Kechiche, Cannes 2013, „Goldene Palme“ 
Abdel Kechiche, Cannes 2013, Fipresci-Preis 
Léa Seydoux, Cannes 2013, „Goldene Palme“ 
Adèle Exarchopoulos, Cannes 2013, „Goldene Palme“ 

Eine französische Schülerin aus einfachen Verhältnissen verliebt sich in eine Kunststuden-
tin mit blauen Haaren. Nach ihrem Schulabschluss nimmt sie ein pädagogisches Studium 
auf und zieht zu ihrer Geliebten. Das Gefälle zwischen den Milieus macht sich jedoch bald 
bemerkbar. Eine intensive Adaption einer Graphic Novel, die mit außerordentlicher filmischer 
Kraft die Geschichte einer erschütternden ersten Liebe einfängt. Die mitreißende, sensualis-
tische Inszenierung lässt unmittelbar an den Erfahrungen der Protagonistin teilhaben, erliegt 
aber doch auch schematischen Mustern, wenn es um die Klassenverhältnisse oder um Sex/
Körper geht.

Adèle gilt als „gefräßig“; zumindest sagt ihr das Emma, ihre Geliebte, einmal. Adèle zeigt 
tatsächlich einen gesteigerten Appetit: beim Essen von Spaghetti gibt sie laut schmatzende 
Geräusche von sich, und als sie einmal in Tränen ausbricht, zieht sie umgehend eine Kiste 
mit Süßigkeiten unter dem Bett hervor, um sich mit einem Schokoladenriegel zu trösten. Es 
gibt in „Blau ist eine warme Farbe“ einen ziemlich nahtlosen Übergang von kulinarischem 
Genuss und sexuellem Begehren, wobei die Adèle zugeschriebene Gefräßigkeit auch eine 
Eigenschaft des Films ist. Denn der französische Regisseur Abdellatif Kechiche nähert sich 
seiner Hauptfigur bevorzugt in hemmungslos in Besitz nehmenden Einstellungen und Close-
Ups, die sie fast verschlingen. Besonders ihr Mund hat es Kechiche angetan: Adèles offen 
stehender staunender und lächelnder, ihr schmatzender, mampfender, küssender, saugender 
und schluchzender Mund. 
„Blau ist eine warme Farbe“ ist die Verfilmung der gleichnamigen Graphic Novel von Julie 
Maroh. Es ist die Geschichte einer ersten, erschütternd heftigen Liebe und des 
sexuellen Erwachens. Zu Beginn des Films ist Adèle ein 15-jähriger Teenager. 
Im Französischunterricht wird eine Textstelle aus „La vie de Marianne“ von Marivaux 

Blau ist eine warme Farbe 
besprochen, es geht um den „coup de foudre“, um die Liebe auf den ersten Blick – etwas, das 
sie kurz darauf selbst erfährt, als sie auf der Straße im Vorbeigehen einer Frau mit kurzen, 
blau gefärbten Haaren begegnet. Nach einem glücklosen Zwischenspiel mit einem Jungen 
aus ihrer Schule und der Verwirrung, die der Kuss einer Mitschülerin auslöst, trifft sie Emma 
wieder. Die beiden werden ein Paar, ziehen zusammen, einige Jahre später trennen sie sich. 
Kechiches Film ist sensualistisches Erlebniskino, authentizistisch bis zum Anschlag, 
mitreißend und toll in vielen Momenten – so toll sogar, dass man die Probleme, die der Film 
eben auch hat, lieber ignorieren würde. In geradezu exzentrisch unmittelbarer Weise lässt der 
Film an Adèles Erfahrungen und emotionalen Temperaturen teilhaben an ihrer Traurigkeit und 
Freude, ihrer Sehnsucht, ihrer Verwirrung und Lust. Selten auch hat man im Kino Figuren bei 
alltäglichen und weniger alltäglichen Dingen so fokussiert beobachten können: wie jemand 
schaut, geht, rennt, schläft, isst, errötet, küsst, sich die Haare aus dem Gesicht streicht, Rotz 
und Wasser heult. 
Am überzeugendsten aber ist der Film dann, wenn Kechiche es gar nicht so offensichtlich 
auf Intensitäten anlegt, sondern nicht viel mehr tut, als eine Stimmung einzufangen. Eine der 
schönsten Szenen des Films zeigt Adèles Geburtstagsparty im Garten ihrer Eltern. Die 
Erzählung tritt zurück und macht Platz für den bloßen Augenblick: Adèle tanzt, die Kamera 
hält ein wenig Abstand und zeigt sie in ihrer Umgebung – in der Verbindung zu ihrer 
Umgebung und wie sie zwischendrin in sich selbst zurückfällt, für sich ist.
Wesentlich forcierter geht Kechiche vor, wenn es um Klasse und Sex/Körper geht. Mit der 
ersten richtigen Begegnung zwischen Adèle, die eine Ausbildung als Lehrerin machen wird, 
und der einige Jahre älteren Kunststudentin Emma tut sich ein tiefes bildungsbürgerliches 
Gefälle auf, an dem die Beziehung schließlich auch scheitert. Kechiche findet dafür allerdings 
eher schematische Szenen, wenn er etwa das erste gemeinsame Essen (Austern) bei Emmas 
Mutter und ihrem rotweinkennerhaften Partner mit einem Abendessen bei Adèles Eltern kont-
rastiert (Spaghetti Bolognese), die der Freundin mit den blauen Haaren ihre kleinbürgerlichen 
Ansichten über die Notwendigkeit eines soliden Berufs unterbreiten. Adèle bleibt bis zuletzt 
ein Gast in Emmas Welt – die Freunde reden ständig über Egon Schiele und Gustav Klimt, 
bleiben aber eigentümlich stumm, wenn sie von ihrer Lehrerinnenausbildung erzählt. Auch die 
stockkonservative Rollenverteilung innerhalb der Beziehung geht irgendwann nach hinten los: 
während Emma versucht, ihre Karriere als Malerin voranzubringen, steht Adèle in der Küche 
oder posiert der Künstlerfreundin als Modell. Kechiche entwirft sie im Grunde als die klassi-
sche (heterosexuelle) Muse.
Ähnlich unüberlegt behandelt Kechiche die Repräsentation des weiblichen Körpers. Die ganz 
eindeutig auch (aber nicht nur) pornografischen Sexszenen (Nahaufnahmen, fragmentierte 
Körper) mögen gefallen oder nicht, als ästhetisch oder zu explizit wahrgenommen werden: an 
ein lesbisches Publikum adressiert sind sie sicherlich nicht. Und sie sind für sich genommen 
auch nicht transgressiv, auch wenn ihre Extensivität innerhalb eines Erzählfilms natürlich 
unkonventionell ist. Das eigentliche Problem ist jedoch eher, mit welch essenzialistischen 
Untertönen Kechiche von der lesbischen Liebe erzählt. Bei einer Party schwafelt ein Galerist 
völlig unwidersprochen von der Einzigartigkeit der weiblichen Sexualität und der Mystik des 
weiblichen Orgasmus: „Eure Augen schauen ins Jenseits“, sagt er. Das Selbstverständnis 
gleichgeschlechtlicher Beziehungen, das der Film die ganze Zeit zu behaupten vorgibt, wird 
in diesen Momenten regelrecht untergraben. Irgendwie ist die Frau hier doch wieder ganz 
klassisch das „Andere“, ein großes Geheimnis. 

Esther Buss, FILMDIENST 2013/26 
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KinoKonzert
Hans Lerchbacher
Judith Ullenboom

KinoKonzert

Eschborn K, Jahnstraße 3, 65760 Eschborn, 061 96. 4 88 00
www.eschborn-k.de   www.facebook.de/eschbornK

KinoKonzert
Judith Ullenboom, Flöte
Hans Lerchbacher, Klavier

Imitationen

Von der Fuge bis zum Ragtime
Eigene Varianten von feststehenden 

musikalischen Formen: Z.B. Fuge, 
Menuett, Sonate, Rhapsodie, 
Zwölftonmusik und Ragtime. 
Mit kurzer Ankündigung der 
einzelnen Stücke.
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KinoKonzert
Judith Ullenboom, Flöte
Hans Lerchbacher, Klavier

THE GRAND BUDAPEST HOTEL 
USA/Deutschland, 2014 
Produktionsfirma: Scott Rudin Prod./Indian Paintbrush/Studio Babelsberg/American Empirical Pic.
Verleih Kino: Twentieth Century Fox
Länge: 101 Minuten
FSK: ab 12; f
FBW: bw
Erstaufführung: 6.3.2014
FILMDIENST-Nummer: 42220
Produktion: Wes Anderson, Jeremy Dawson, Steven M. Rales, Scott Rudin
Regie: Wes Anderson
Buch: Wes Anderson
Kamera: Robert D. Yeoman
Musik: Alexandre Desplat
Schnitt: Barney Pilling
Darsteller: Ralph Fiennes (M. Gustave), Tony Revolori (Zero Moustafa (jung)), F. Murray Abraham 
(Zero Moustafa (alt)), Mathieu Amalric (Sege), Adrien Brody (Dmitri), Willem Dafoe (Jopling), Jeff 
Goldblum (Kovacs), Jude Law (junger Schriftsteller), Bill Murray (M. Ivan), Edward Norton (Hen-
ckels), Saoirse Ronan (Agatha), Jason Schwartzman (M. Jean), Tilda Swinton (Madame D.), Léa 
Seydoux (Clotilde), Tom Wilkinson (alter Schriftsteller), Owen Wilson (M. Chuck), Harvey Keitel 
(Ludwig), Bob Balaban (M. Martin), Florian Lukas (Pinky), Karl Markovics (Wolf), Volker Michalows-
ki (Gunther), Larry Pine (Mr. Mosher), Giselda Volodi (Serges Schwester), Neal Huff (Leutnant), Fis-
her Stevens (M. Robin), Wally Wolodarsky (M. Georges), Waris Ahluwalia (M. Dino), Lisa Kreuzer

Auszeichnungen:
Wes Anderson, Berlin 2014, Großer Preis der Jury („Silberner Bär“) 

Die Geschichte eines fiktiven Grand Hotels in einem pittoresk-imaginären Land, erzählt aus der 
Perspektive eines Pagen, der auf verzwickten Wegen zum Erben des Anwesens wird. Ein kunstvoll 
verschachteltes Spiel mit verschiedenen Zeitebenen, inszeniert als überquellender Miniaturkos-
mos, getragen von einer ausgeklügelten Ausstattung, fantasievollen Kamerafahrten, lakonischem 
Humor, zahlreichen filmischen Anspielungen und glänzenden Darstellern. Die schwungvoll und 
leicht melancholisch ausgemalte, bonbonfarbene Fantasiewelt voller dunkler Einschüsse irrealisiert 
die europäische Geschichte des 20. Jahrhunderts und überführt sie zugleich in einen Möglichkeits-
raum.

Nennt man die rückwärtsgewandte Sehnsucht nach einer Zeit, die man selbst gar nicht erlebt 
haben kann, sondern die nur aus alten Spielfilmen befeuert wird, eigentlich auch Nostalgie? Oder 
müsste man nicht eher von Phantomschmerzen sprechen? Der geniale Regisseur Wes Anderson 
hat sich stets darauf verstanden, seinen Filmen mit spielerischer Leichtigkeit Referenzräume zu 
eröffnen, die als Ornamente des Erzählens einem emphatischen Verständnis von Pop verpflichtet 
waren: David-Bowie-Songs auf portugiesisch, Jacques Cousteau, The Kinks, „Schwarze Narzisse“, 
Jean Renoirs „The River“, The Beach Boys und Evel Knievel, Nouvelle Vague und die early Sixties. 
Andersons Filme waren dabei so voller visueller Gimmicks und geschmackvoller Insider-Gags, 
dass man über die fadenscheinigen, nachlässig zusammengeflickten Plots mitunter ganz froh war, 
da hierfür ohnehin nur noch sehr wenig Aufmerksamkeit übrig gewesen wäre. 
In „Grand Budapest Hotel“ ist das noch immer so und doch ganz anders, denn diesmal scheint das 
Spiel mit den Referenzen etwas verbindlicher und konzentrierter, auch weniger üppig wuchernd, 

Grand Budapest Hotel
was mit dem gewählten Sujet zu tun haben könnte. Wobei nicht ganz klar ist, welches Sujet Ander-
son hier eigentlich gewählt hat. Ein komischer Thriller? Ein barock-labyrinthischer Hotelfilm? Ein 
verquerer Abenteuerfilm? Ein Road Movie mit allerlei Fortbewegungsmitteln? Ein umständliches 
Caper-Movie? Ein auf Etikette bedachtes Buddy-Movie? Wie auch immer: Andersons Bricolage 
bleibt so idiosynkratisch wie sein Hinweis auf Stefan Zweig. In dessen (verdeckter) Autobiografie 
„Die Welt von gestern“ liest man: „Von all meiner Vergangenheit habe ich also nichts mit mir, als 
was ich hinter meiner Stirne trage. Alles andere ist für mich in diesem Augenblicke unerreichbar 
oder verloren.“ Eine schöne Vorlage für einen Autorenfilmer par excellence wie Wes Anderson. 
Schon das kunstvoll geschachtelte Spiel mit den Zeitebenen, mit dem die Erzählmaschine ange-
worfen wird, offenbart spielerisch die Mühe, die es kostet, einen Ort zu etablieren, von dem aus das 
Erzählen wieder möglich wird. Von der Gegenwart geht es stufenweise zurück, in die Jahre 1985, 
1968 und 1932. Eine junge Frau liest in einem Park ein Buch eines Autors, der dann höchstselbst 
erzählt, dass er vor Jahren im Grand Budapest Hotel, gelegen nahe Nebelsdorf in den Bergen 
der ost-mitteleuropäischen Republik Zubrowka, einen alten Mann namens Zero Moustafa traf, der 
ihm eines Abends seine Geschichte erzählt. Die unter anderem davon handelt, dass das Grand-
hotel einst, als der legendäre Concierge M. Gustave noch das Sagen hatte, weitaus bessere Tage 
gesehen hat. Das war in den frühen 1930er-Jahren, vor dem Nationalsozialismus und all seinen 
Entartungen und Verbrechen, die allerdings im kleinen Zubrowka schon etwas früher als anderswo 
sichtbar wurden. 
M. Gustave ist ein höchst stilbewusster Dienstleister, der den Gästen seines Hotels und insbeson-
dere den älteren Damen jeden Wunsch mit ausgesuchter Höflichkeit und Professionalität erfüllt. 
Er ist zugleich ein mit allen Wassern des Pragmatismus gewaschener Filou, der leicht arrogant 
auf seine humanistische Bildung verweist und dennoch äußerst „streetwise“ ist. Aufgrund seiner 
zuverlässigen Dienste erbt M. Gustave von seiner (ermordeten) Kundin Madame D ein kostbares 
Gemälde mit dem Titel „Junge mit Apfel“; ihre raffgierige Verwandtschaft aber ficht das Testament 
an und hintertreibt es mit mörderischen Mitteln. 
Ein Miniaturkosmos, der durch die Befolgung bestimmter Regeln am Laufen gehalten wird, und ein 
MacGuffin namens „Junge mit Apfel“ sind die hinreichenden Voraussetzungen für einen schnur-
rigen und schnurrenden Wes- Anderson-Film, der alles hat, was man von einem echten Wes 
Anderson-Film erwarten darf: eine verschrobene, aber bis ins Kleinste ausgeklügelte Ausstattungs-
orgie voller visueller Überraschungen, aufreizend geometrisch choreografierte Kamerafahrten, die 
zweidimensional auf 3D machen, ein lakonischer Humor mit bisweilen vulgären Untiefen, ein Hang 
zu Kontrolle und Verniedlichung und dazu die legendäre „Stock Company“ mit Darstellern wie Ja-
son Schwartzman, Owen Wilson, Willem Dafoe, Adrien Brody, Bill Murray sowie einigen Neuzugän-
gen wie Ralph Fiennes und Mathieu Amalric. 
Besonderen Drive bekommt der Film allerdings durch die Tatsache, dass Anderson sein ganz 
persönliches k.u.k.-Mitteleuropa entlang der Filmgeschichte entworfen hat. Man kann in dieser vor 
Einfällen überbordenden fiktiven Filmwelt an die dunkleren Fantasien eines Guy Maddin („Lawinen 
über Tölzbad“) denken, andererseits aber auch problemlos Spuren von Hitchcock, Lubitsch, Wilder, 
Hawks, Sternberg, aber auch von Laurel & Hardy oder den Marx Brothers identifizieren. In den Fi-
guren des eifersüchtigen Erben Dmitri und des Killers Jopling wird zudem deutlich, dass Zubrowka 
an Transsylvanien grenzen könnte. Man kann sich bei diesen Figuren aber auch an die mysteriösen 
Dreharbeiten zu Murnaus „Nosferatu“ erinnert fühlen, wie sie in „Shadow of a Vampire“ dokumen-
tiert sind. So entwirft Anderson schwungvoll und leicht melancholisch eine bonbonfarbene Fanta-
siewelt voller dunkler Einschüsse, die erklären können, warum diese Welt entweder untergegangen 
ist oder aber nie existierte. Stets bleibt der vollmundig dargereichte Trost des Kinos: So hätte es 
immerhin gewesen sein können. 

Ulrich Kriest, FILMDIENST 2014/5 
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Eschborn K, Jahnstraße 3, 65760 Eschborn, 061 96. 4 88 00
www.eschborn-k.de   www.facebook.de/eschbornK

Lange Filmnacht mit zwei Pausen 
& KinoPicknick. 

Speisen zum Selbstverzehr können zum 
Heimat-Buffet mitgebracht werden.
Die Getränke-Theke ist geöffnet.
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Lange Filmnacht mit zwei Pausen & KinoPicknick. 
Speisen zum Selbstverzehr können zum Heimat-Buffet mitgebracht werden.
Die Getränke-Theke ist geöffnet.

Die andere Heimat - Chronik einer Sehnsucht 
Schwarz-weiß. Deutschland/Frankreich, 2013 
Heimatfilm
Produktionsfirma: ERF - Edgar Reitz FIlmprod./Les Films du Losange
Verleih, Kino:Concorde
Länge: 230 (24 B./sec.)/221 (25 B./sec.) Minuten
FSK: ab 6; f
FBW: bw
Erstaufführung: 3.10.2013
FILMDIENST-Nummer: 41916
Produktion: Christian Reitz, Margaret Ménégoz
Regie: Edgar Reitz
Buch: Edgar Reitz, Gert Heidenreich
Kamera: Gernot Roll
Musik: Michael Riessler
Schnitt: Uwe Klimmeck
Darsteller: Jan Dieter Schneider (Jakob), Antonia Bill (Jettchen), Maximilian Scheidt (Gustav), 
Marita Breuer (Margarethe), Rüdiger Kriese (Johann), Philine Lembeck (Florinchen), Mélanie 
Fouché (Lena), Eva Zeidler (Gromutter), Reinhard Paulus (der Unkel), Barbara Philipp (Frau Niem), 
Christoph Luser (Franz Olm), Reiner Kühn (Doktor Zwirner), Andreas Külzer (Pfarrer Wiegand), 
Julia Prochnow (Hebamme Sophie), Martin Haberscheidt (Fürchtegott Niem), Martin Schleimer 
(Walter), Zoé Wolf (Margotchen), Werner Herzog (Alexander von Humboldt)

Der fiktive Hunsrück-Ort Schabbach in der Vormärz-Zeit der 1840er-Jahre: Während Vater Johann 
Simon und sein ältester Sohn Gustav in der Schmiede der Familie um die unsichere Existenz 
ringen, träumt der jüngere Sohn Jakob wie viele seiner Nachbarn davon, die Heimat zu verlassen 
und in der „neuen Welt“ ein besseres und freieres Leben zu finden. Die epische Familiengeschichte 
liefert ein ergreifend-kluges „Prequel“ zum „Heimat“-Zyklus von Edgar Reitz. In einer sprachlich 
wie bildgestalterisch beeindruckenden Mischung aus Sinnlichkeit und Stilisierung setzt sich der 
Film mit einer wichtigen Epoche deutscher Geschichte ebenso auseinander wie mit universellen 
Themen. Im Mittelpunkt steht dabei die Frage nach der Lebbarkeit von Freiheit. (Kinotipp der 
katholischen Filmkritik) 

In einer der augenzwinkerndsten Sequenzen dieses Films rumpelt eine Kutsche einen Feldweg 
entlang. Darin ein weltgewandter, vielgereister Gelehrter: Alexander von Humboldt, gespielt von 
Werner Herzog. Also von jenem deutschen Regisseur, dessen Schaffen schon früh wegstrebte 
von Deutschland, hinaus in die Welt, gerne auch in zivilisatorische Randzonen. Herzog-Humboldt 
hat sich aufgemacht, um ausgerechnet in Schabbach einen Bruder im Geiste zu besuchen. Jakob 
Simon hat zwar die Grenzen seines Dorfes im Hundsrück nie weit hinter sich gelassen, mit seinem 
neugierigen Forschergeist via Briefkorrespondenz aber die Aufmerksamkeit des berühmten Rei-
senden auf sich gezogen. Als Humboldt leibhaftig vor ihm steht, ist Simon allerdings so von seiner 
Ehrfurcht für den prominenten Brieffreund eingeschüchtert, dass er die Flucht ergreift. 
Eine liebevollere Hommage als die, die sich Reitz, der Heimat-Filmer, und Herzog, der grenzgän-
gerische Abenteurer, hier gegenseitig bringen, lässt sich schwer vorstellen. Dass noch nie mehr 
Herzog in „Heimat“ war, liegt indes nicht nur an diesem Cameo-Auftritt, sondern auch an Reitz’ 
Konturierung von Schabbach im mittlerweile vierten Film dieses monumentalen Erzählprojekts. 
„Die andere Heimat – Chronik einer Sehnsucht“ spielt ausschließlich im und um das fiktive Hunds-
rückdorf. Trotzdem drängt der Film ständig über diese eng gesteckte Grenze hinaus: Dass jenseits 

Die andere Heimat - Chronik einer Sehnsucht 
der vertrauten Fachwerkhäuser und Felder eine ganze Welt wartet – dieses Wissen tragen die 
Figuren immer mit sich herum, und es sorgt für eine permanente Spannung. Der Grund dafür: Das 
Medium Schrift, das in dem Film eine wichtige Rolle spielt. 
Die Bildungsreform, für die Alexanders Bruder Wilhelm von Humboldt steht, hat im Schabbach der 
1840er-Jahre offensichtlich unruhige Früchte getragen; Bücher, Briefe, Zeitungen informieren die 
gar nicht tumben Bauern und Handwerker darüber, was in der Welt vor sich geht – und eröffnen 
eine neue Möglichkeitswelt: Gehen oder Bleiben? Früh im Film erfährt man, dass die Verwurzelung 
mit ihrem Stückchen Erde für viele Hundsrücker nicht mehr stark genug ist, um sie zu halten: Jakob 
Simon, die Hauptfigur, beobachtet von einem Felsen aus, wie unter ihm im Tal Wagenkolonnen 
vorbeifahren, die Auswanderer an die Küste bringen. Das Land ernährt seine Leute so schlecht, 
und das Regiment der preußischen Obrigkeit ist so hart, dass immer mehr Menschen ihr Heil in der 
Emigration nach Amerika suchen. 
„Heimat“ und „Sehnsucht“: die Engführung dieser beiden für die deutsche Romantik so zentralen 
Begriffe im Titel kommt nicht von ungefähr: Dieses „Prequel“ der „Heimat“-Trilogie führt nicht nur 
in die Epoche der Spätromantik und des Vormärz zurück, sondern greift auch Themen auf, wie sie 
in der romantischen Literatur begegnen: das Fernweh nach einer „Horizonterweiterung“ (sei es 
durchs Reisen, sei es durch die Liebe), das Leiden an beengten bürgerlich-bäuerlichen Lebens-
verhältnissen, auch den Enthusiasmus für die Ideale der französische Revolution. Angesichts der 
Figur von Jakob Simon fühlt man sich ein wenig an Eichendorffs „Taugenichts“ erinnert: Der junge 
Mann befindet sich in ständigem Clinch mit seinem Vater, weil er bei jeder Gelegenheit der Arbeit in 
der Schmiede entflieht, um sich in seinen Büchern zu vergraben und wegzuträumen in eine andere 
Welt. Sehnsuchtsziel ist für ihn aber nicht wie für Eichendorffs schwärmerischen Künstler ein 
verklärtes Italien der Kunst und der Liebe. Simon verschlingt in den geistigen Fußstapfen der auf-
klärerischen Naturforscher Reiseberichte aus der „Neuen Welt“. Vor allem Südamerika hat es ihm 
angetan: Er studiert den Kontinent und seine Völker, macht sich mit Tier- und Pflanzenwelt vertraut 
und bemüht sich sogar, die Sprachen der Indios anzueignen. Doch wird er seinem Fernweh Taten 
folgen lassen und wie viele seiner Nachbarn anderswo eine andere Heimat suchen? Das ist zwar 
Jakobs Ziel – doch werden Schabbach und die Simons ihn loslassen? Und kann er sie loslassen?
Was Reitz’ in rund vier Stunden entfaltet, ist ein fulminantes Familienepos, in dem die Ausein-
andersetzung mit einer konkreten Epoche deutscher Geschichte Hand in Hand mit universellen 
Themen geht. Im Schicksal der Simons – neben Jakob sein Bruder Gustav, sein Vater Johann und 
seine Mutter Margarethe (gespielt von Marita Breuer, die in der ersten „Heimat“ ebenfalls schon 
eine Simon-Mutter verkörperte) – im Lieben und Leiden, Gebären und Sterben, in Erfolgen und vor 
allem in vielen Krisen geht es dabei nicht zuletzt um die Frage nach der Vereinbarkeit zwischen 
heimatlicher Sicherheit und Freiheit: politisch in Bezug auf das Verhältnis der Hundsrücker Bürger 
zur Obrigkeit einige Jahre vor 1848, geistig in Bezug auf innere Entfaltungsmöglichkeiten, persön-
lich im Verhältnis von Eltern und Kindern, Männern und Frauen. 
Dem Film gelingt sowohl visuell als auch sprachlich eine grandiose Balance zwischen konkreter 
Sinnlichkeit und Stilisierung. Das gilt für die wunderbar ausgearbeitete sprachliche Ebene, die 
sowohl durch einen abgemilderten Dialekt (in den Dialogen) als auch durch einen der Literatur des 
19. Jahrhunderts angenäherten Erzählgestus (in den aus dem Off eingelesenen Tagebuchauf-
zeichnungen Jakobs) der regionalen wie historischen Verortung Rechnung trägt, und es gilt für 
die visuelle Gestaltung, die authentische Stofflichkeit und künstlerische Überhöhung harmonisch 
zusammen führt: Der Ort Schabbach ist hier das Produkt der Überbauung einer echten, gewachse-
nen Dorfstruktur (des Örtchens Gehlweiler) mit altertümlichen Fassaden; die Wahl von ästhetisie-
rendem Schwarz-Weiß entfernt die Bilder gleichwohl von dem Blut-und-Dreck-Realismus, wie man 
ihn aus Filmen wie „Die Päpstin“ (fd 39 554) kennt. So gelingt Reitz wahrhaft großes Kino, das im 
Kontext seiner Tetralogie, indem es sich am deutschen Mythos Heimat abarbeitet, selbst mythische 
Qualitäten hat. 

Felicitas Kleiner, FILMDIENST 2013/20 
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www.eschborn-k.de   www.facebook.de/eschbornK

Vorfilm: Baader-Meinhof-Komplett
Regie Till Penzek, Jon Frickey, 
D 2008,  2,09 Min. Herbst 2008, 
»Der Baader Meinhof Komplex« 
kommt endlich in die deutschen 
Kinos, und Moritz Bleibtreu gibt 
Andreas Baader. Mit diesen AF-Mer-
chandising-Artikeln zum Kinofilm wird 

der Deutsche Herbst endgültig zum 
Sommerschlussverkauf. 

40
 Ja

hre Kleinkunstbühne Eschborn
 K

Mehr! Live

Scope. Deutschland, 2012 
Drama Literaturverfilmung
Produktionsfirma: Bavaria Filmverleih- und Prod./Dr. Wilfried Ackermann Filmprod./
Constantin Film Prod.
Verleih, Kino:Concorde/Elite (Schweiz)
Länge: 121 Minuten
FSK: ab 12; f
FBW: w
Erstaufführung: 26.9.2013
FILMDIENST-Nummer: 41929
Produktion: Uschi Reich, Wilfried Ackermann, Bernd Krause
Regie: Vivian Naefe
Buch: Rochus Hahn, Uschi Reich
Vorlage:  Katharina Hagena (Roman „Der Geschmack von Apfelkernen“)
Kamera: Martin Langer
Musik: Sebastian Pille
Schnitt: Barbara von Weitershausen
Darsteller: Hannah Herzsprung (Iris), Florian Stetter (Max), Marie Bäumer (Inga), 
Meret Becker (Harriet), Hildegard Schmahl (Bertha), Matthias Habich (Carsten 
Lexow), Oda Thormeyer (Christa), Paula Beer (Rosmarie), Zoe Moore (Mora), 
Thalia Neumann (Iris mit 12 bis 14), Friedrich Mücke (Peter Klaasen), Hans Kremer 
(Hinnerk), Sarah Horváth (Anna), Saskia Rosendahl (Bertha mit 13 bis 16), Anne 
Schramm (Bertha mit 30), Max von Pufendorf (junger Carsten Lexow), Johann von 
Bülow (Friedrich Quast)

Nach dem Tod ihrer Großmutter erbt eine junge Frau ein Haus, das zum Ausgangs-
punkt einer filmischen Reise durch 80 Jahre familiärer Vergangenheit wird, in der 
vor allem selbstbewusst-starke Frauen eine Rolle spielen. Eine Familiensaga nach 
einem Bestseller, die lediglich durch das Spiel der charismatischen Hauptdarsteller 
und stimmungsvolle Bilder für sich einnimmt. Das unausgereifte Drehbuch, holprige 
Dialoge und ein untalentierter Soundtrack erschweren die inhaltliche Auseinander-
setzung mit den Geheimnissen und offenen Wunden der Vergangenheit, die dem 
Glück der Protagonisten im Wege stehen.

Die Erbschaft trifft die 28-jährige Iris ziemlich unerwartet. Sie zögert, ob sie das 
Haus ihrer verstorbenen Großmutter Bertha im norddeutschen Bootshaven wirklich 
übernehmen soll. Als sie nach der Beerdigung durch die Zimmer und den verwil-
derten Garten streift, kommen Erinnerungen an schmerzliche wie glückliche Zei-
ten hoch, deren Visualisierung eine über 80 Jahre währende Familiengeschichte 
beschert. Man lernt neben Iris’ Mutter Christa die schöne Tante Inga kennen, die 
immer elektrische Schläge austeilt – und vielleicht deshalb keinen passenden Mann 
gefunden hat. Tante Harriet hat sich nach dem Tod ihrer Tochter Rosmarie dem Sek-
tierertum verschrieben, und Berthas Nachbar Carsten scheint der Großmutter näher 

Der Geschmack von Apfelkernen

gestanden zu haben, als die Familie ahnte. Als sich zwischen Iris und dem Bruder 
ihrer Jugendfreundin Mira eine Liebe anbahnt, rückt das früher unzertrennliche 
Mädchen-Trio Iris, Rosmarie und Mira in den Mittelpunkt der Erinnerungen, was Iris 
den tragischen Unfall der Cousine nacherleben und endlich auch verarbeiten lässt.
Mit ihrem Debütroman „Der Geschmack von Apfelkernen“ erklomm Katharina Ha-
gena 2008 die Bestseller-Listen; ihr Buch verkaufte sich allein in Deutschland 1,25 
Millionen Mal. Der Verfilmung fehlt jedoch das dramaturgische Geschick, das Puzzle 
aus Vergangenheit und Gegenwart, in dem sich die einzelnen Personen mit ihren 
Charakteren und Schicksalen langsam zu einem Familien- und Generationenbild 
formen, zusammenzusetzen. Besonders in den Eingangssequenzen verwirren die 
„Sprünge“ zwischen den Zeitebenen mehr, als dass sie elegant in die Geschichte 
hineinziehen, was auch für den geschwätzig-erklärenden Off-Kommentar aus der 
Romanvorlage gilt. Dabei sprechen die stimmungsvoll ausgeleuchteten Bilder von 
Kameramann Martin Langer durchaus für sich, solange sie nicht zerredet werden. 
Sie fangen die im Titel angedeuteten poetisch-magischen Momente des zweimal 
im Jahr blühenden Apfelbaums genauso eindrucksvoll ein, wie sie das niedrige 
Produktionsbudget des Films „entlarven“: Die Straßen von Bootshaven sind immer 
menschenleer. 
Etwas mehr Geld und Zeit hätte man auch in die Entwicklung des Drehbuchs ste-
cken sollen, das nur die Figuren von Iris, Inga und Carsten zu „plastischem“ Leben 
erweckt, was auch der charismatischen Ausstrahlung der Darsteller zu verdanken 
ist, die zudem wunderbar als Identifikationsfiguren für ihre jeweilige Generation funk-
tionieren. Hier zeigt sich die große Stärke der Regisseurin Vivian Naefe, die Schau-
spieler sehr präzise zu inszenieren weiß, obwohl auch sie die holprigen Dialoge und 
den fehlenden Spannungsbogen des Films nicht überspielen kann. Der Drehbuchstil 
der beiden Autoren Rochus Wolf und Uschi Reich passt offensichtlich nicht so recht 
zusammen, was hier letztlich zu einem „Jugendfilm auch für Erwachsene“ führt, in 
dem die ernsthafte Auseinandersetzung mit Vergangenheit und Gegenwart zuguns-
ten einer harmonischen „Soap Opera“-Sicht auf eine Welt voller starker Frauen 
vernachlässigt wird, in der die Männern nur am Rande mitlaufen.
Handwerklich sauber, aber ohne künstlerische Inspiration inszeniert, kann sich der 
Film mit vergleichbaren Produktionen wie etwa Stephen Daldrys „The Hours“ (fd 35 
876) nicht messen. Ähnliches gilt auch für die Musik des Komponisten Sebastian 
Pille, dessen minimalistisches Klaviergeklimper jede Emotion erstickt und mit dazu 
beiträgt, dass trotz des CinemaScope-Formats nur braves Fernsehen auf der Lein-
wand erscheint. 

Rolf-Ruediger Hamacher, FILMDIENST 2013/20 
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Vorfilm: Bob
Regie Jacob Frey, Harry Fast, D 
2009, 3,15 Min. Ein Hamster jagt 
seine große Liebe quer durch die 
ganze Welt. Nicht ohne 
Überraschungen! 
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Österreich, 1955 
Liebesfilm Historienfilm Heimatfilm Literaturverfilmung
Produktionsfirma: Erma
Verleih, Kino: Ufa
Video: Taurus
DVD:Kinowelt (FF, Mono dt.)
Länge: 102 Minuten
FSK: ab 6; f
Erstaufführung: 22.12.1955
25.12.1967 ZDF
25.12.1998 SAT 1 (restaurierte Fassung)
2.9.1999 DVD
FILMDIENST-Nummer: 4611
Produktion: Karl Ehrlich
Regie: Ernst Marischka
Buch: Ernst Marischka
Vorlage: Marie Blank-Eismann (gleichnamiger Roman)
Kamera: Bruno Mondi
Musik: Anton Profes
Schnitt: Alfred Srp
Darsteller: Romy Schneider (Prinzessin Sissi), Karlheinz Böhm (Kaiser Franz Joseph), Magda 
Schneider (Herzogin Ludovika von Bayern), Gustav Knuth (Herzog Maximilian von Bayern), Uta 
Franz (Helene von Bayern), Peter Weck (Erzherzog Carl-Ludwig), Josef Meinrad (Oberst Böckl), 
Vilma Degischer (Erzherzogin Sophie)

FILMDIENST

Sissi ist ein österreichischer Historienfilm aus dem Jahr 1955, der von den frühen Jahren der 
Kaiserin Elisabeth erzählt. Er basiert auf dem gleichnamigen, 1952 im Titania-Verlag in Stuttgart 
in zwei Teilen veröffentlichten Roman von Marie Blank-Eismann. 1933 wurde Sissi bereits in der 
Roman-Zeitschrift Blütenregen als illustrierter Fortsetzungsroman publiziert.
Als sich der Film als großer Erfolg an den Kinokassen erwies, folgten die Fortsetzungen Sissi – Die 
junge Kaiserin (1956) und Sissi – Schicksalsjahre einer Kaiserin (1957). Die Sissi-Trilogie mit Romy 
Schneider und Karlheinz Böhm gehört zu den erfolgreichsten deutschsprachigen Filmproduktionen 
und zu den erfolgreichsten Filmen in deutschen und österreichischen Kinos; die Zuschauerzahlen 
bewegen sich zwischen 20 und 25 Millionen. Nur Der Förster vom Silberwald (28 Millionen) gilt als 
noch erfolgreicher. Die Zahlen sind allerdings ungenau, da in dieser Zeit die Kartenverkäufe noch 
nicht lückenlos erfasst wurden.
1931 kaufte Hubert Marischka das Theaterstück Sissys Brautfahrt von Ernst Decsey und Gustav 
Holm. Zusammen mit seinem Bruder Ernst und den Autoren des Theaterstücks schrieb er es zu 
einem Libretto für ein Singspiel mit Namen Sissy um. Mit der Musik von Fritz Kreisler wurde es am 
23. Dezember 1932 im Theater an der Wien uraufgeführt. Das Stück wurde, mit Paula Wessely 
und danach mit Hedy Kiesler und schließlich Rose Stradner in der Titelrolle, ein großer Erfolg. Die 
Produktion wurde bis 1936 gespielt, eine der nicht mehr sehr zahlreichen Aufführungen nach dem 
Zweiten Weltkrieg sah Elfriede Ott und Oskar Werner in den Hauptrollen. Für die damals beträcht-
liche Summe von 160.000 Dollar erwarb die amerikanische Filmgesellschaft Columbia die Rechte 
an dem Stück. Die Filmfassung unter dem Titel The King Steps Out wurde von Josef von Sternberg 
mit Grace Moore in der Hauptrolle verfilmt und war ein Erfolg an der Kinokasse.
1955 entschloss sich auch Ernst Marischka zu einer Verfilmung. Da die Rechte von der US-Version 
von 1936 nicht zurückgekauft werden konnten, erwarb er, um keinen Rechtsstreit zu riskieren, die 
Rechte an dem Roman Sissi von Marie Blank-Eisman, konzipierte das Drehbuch völlig neu und 
nannte den Film wie den zugrundeliegenden Roman Sissi.

Sissi
Bayern/ Österreich 1853: Prinzessin Elisabeth, genannt Sissi, ist die zweitälteste Tochter von Her-
zogin Ludovika und Herzog Max in Bayern. Sie wächst unbeschwert mit ihren sieben Geschwistern 
im elterlichen Schloss am Starnberger See auf. Das ungestüme Mädchen ist tierlieb und naturver-
bunden und verlebt eine glückliche Kindheit ohne standesübliche Zwänge.
Zusammen mit ihrer Mutter und ihrer älteren Schwester Helene reist die 16-jährige Sissi aus dem 
bayerischen Possenhofen ins österreichische Bad Ischl. Auf Initiative der Kaiserinmutter, Erzher-
zogin Sophie, soll Helene, genannt Néné, ihren Cousin, den jungen Kaiser Franz Joseph in der 
kaiserlichen Sommerresidenz treffen, um sich alsbald mit ihm zu verloben. Sissi kennt den Grund 
der Reise nicht und darf wegen ihrer ungestümen Art während der Tage in Ischl an keinem gesell-
schaftlichen Ereignis teilnehmen. So verbringt sie die freie Zeit beim Angeln.
Dabei begegnet sie zufällig dem anreisenden Kaiser, der nicht ahnt, dass es sich bei dem hüb-
schen Mädchen um seine jüngere Cousine Sissi handelt. Er findet Gefallen an ihr und lädt sie für 
den Abend zu einem Jagdausflug ein. Bei diesem Treffen erfährt die überraschte Sissi von der 
geplanten Heirat Franz Josephs mit ihrer Schwester Néné. Wehmütig gesteht ihr der junge Kaiser, 
dass er den Mann, der sie, Sissi, einmal zur Frau bekäme, schon jetzt beneide. Verstört durch die 
indirekte Liebeserklärung und getrieben von der Loyalität zu ihrer Schwester, lässt Sissi Franz Jo-
seph ohne weitere Erklärung alleine zurück, obwohl sie sich längst in den Monarchen verliebt hat.
Bei ihrer Rückkehr in die Sommerresidenz lüftet Néné das Geheimnis der Reise nach Bad Ischl: 
Sie werde sich mit Franz Joseph noch am selben Abend verloben. Auch Sissi soll diesem gesell-
schaftlichen Höhepunkt, dem Ball zu Ehren des Geburtstags Franz Josephs, beiwohnen.
Auf seiner Geburtstagsfeier steht Franz Joseph plötzlich Sissi gegenüber. Er sucht das Gespräch, 
gesteht ihr jetzt offen seine Liebe und bittet sie, ihn zu heiraten. Um ihre Schwester Néné nicht 
zu verletzen, erteilt sie ihm eine Absage. Franz Joseph aber setzt sich über die Vorbehalte seiner 
Mutter und Sissis Widerstand hinweg und gibt zur Überraschung aller Anwesenden die Verlobung 
mit der blutjungen Cousine bekannt. Die verschmähte Néné ist untröstlich und verlässt den Ball.
Wieder zurück im heimatlichen Possenhofen, sind die Hochzeitsvorbereitungen in vollem Gan-
ge. Dennoch kann sich Sissi nicht auf ihre bevorstehende Heirat freuen, da die gekränkte Néné 
auf unbestimmte Zeit das gemeinsame Elternhaus verlassen hat. Als diese jedoch kurz vor der 
Hochzeit frisch verliebt mit ihrem neuen Verehrer, dem Prinzen von Thurn und Taxis, nach Hause 
zurückkehrt, um sich mit Sissi auszusprechen, kann die junge Braut endlich glücklich ihrer Zukunft 
entgegensehen.
Zu den Hochzeitsfeierlichkeiten reist Sissi mit ihrer gesamten Familie an Bord des Raddampfers 
„Franz Joseph“ nach Wien. Viele Menschen säumen das Ufer der Donau und jubeln der zukünfti-
gen Kaiserin von Österreich zu. Die Traumhochzeit findet statt - Sissi und Franz Joseph heiraten.
Der komödiantische Part wird von Franz Josephs Vater Erzherzog Franz Karl, der vorgibt, schwer-
hörig zu sein, und vor allem von Major (später Oberst) Böckl übernommen, der den Kaiser in Ischl 
beschützen soll und Sissi für eine Attentäterin hält.
Trotz der begeisterten Aufnahme durch ihr Publikum wurde den Sissi-Filmen die öffentliche Aner-
kennung versagt. Besonders bei der Filmkritik galten sie als typischer Kitsch. Auch die Hauptdar-
stellerin Romy Schneider distanzierte sich von ihrer Rolle. Romy Schneider sagte über die Filme 
und ihre Rolle darin in einem späteren Interview: „das pappt mein Leben lang wie Grießbrei an mir“.
Karlheinz Böhm brach mit seinem „Sissi“-Image, als er 1959 in der englischen Produktion Augen 
der Angst einen psychopathischen Mörder spielte, der Frauen tötet und den Augenblick des Todes 
mit einer Filmkamera festhält. Der Film löste einen Skandal aus und brachte für Böhm einen vorzei-
tigen Karriereknick.

http://de.wikipedia.org/wiki/Sissi_(Film)
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Vorfilm: Chopper
Regie Lars Damoiseaux, Frederic 
Palmaers, NL 2012, 2,10 Min. Eine 
Gottesanbeterin wird von einem 
Frosch verspeist. Der wird von einem 
Storch verschluckt. Den frisst ein 
Krokodil. Das Krokodil endet als ein 
Paar Stiefel an den Füßen eines 

Bikers, der tödlich verunglückt, als 
ihm eine Gottesanbeterin ins Gesicht 
fliegt. 
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GINGER & ROSA 
Scope. Großbritannien/Dänemark/Kanada/Kroatien, 2012 
Produktionsfirma: Adventure Pic./BBC Films/BFI/Det Danske Filminstitutet/Media 
House Capital/Miso Films
Verleih, Kino: Concorde/Filmcoopi (Schweiz)
DVD:Concorde (16:9, 2.35:1, DD5.1 engl./dt., dts dt.)
Blu-ray:Concorde (16:9, 2.35:1, dts-HDMA engl./dt.)
Länge: 90 Minuten
FSK: ab 12; f
FBW: bw
Erstaufführung: 11.4.2013 
12.9.2013 DVD & BD
FILMDIENST-Nummer: 41637
Produktion: Andrew Litvin, Christopher Sheppard, Jonas Allen, Lene Bausager, Peter 
Bose, Michael Weber
Regie: Sally Potter
Buch: Sally Potter
Kamera:  Robbie Ryan
Schnitt: Anders Refn
Darsteller: Alice Englert (Rosa), Elle Fanning (Ginger), Alessandro Nivola (Roland), 
Christina Hendricks (Natalie), Jodhi May (Anoushka), Timothy Spall (Mark), Oliver Platt 
(Mark Two), Annette Bening (Bella), Oliver Milburn (Roger), Andrew Hawley (Tony)

London 1962: Zwei Freundinnen teilen so ziemlich alles, was Teenager bewegt: ihre 
Gedanken über Gott und die Welt, Politik, Sex und Frisuren. Doch die Auseinander-
setzungen der Zeit machen vor ihrer Freundschaft nicht Halt. Ein mitreißender, sorg-
fältig inszenierter Film, der die Themen Feminismus, Liebe und Musik mit Brechtscher 
Klarheit mischt und sie zu einer emotional wie intellektuell vergnüglichen Abrechnung 
mit linker Larmoyanz verdichtet.

Eine Jugend im Zeichen der Atombombe. „Krieg ist vorbei, ein neuer beginnt“, sang die 
Band Mutter geradezu prophetisch auf ihrem Album „Europa gegen Amerika“, das aus-
gerechnet am 11. September 2001 veröffentlicht wurde. Daran fühlt man sich erinnert, 
wenn man die Eröffnungssequenz von Sally Potters „Ginger & Rosa“ sieht. Der Film 
beginnt mit der Explosion einer Atombombe. Am 8. August 1945. Ein Kameraschwenk 
über ein Feld der Zerstörung ist datiert: Hiroshima 1945. Während der Zweite Welt-
krieg in Asien mit einem Paukenschlag endet, der als Menetekel die nachfolgenden 
Jahrzehnte prägte, werden in London zwei Mädchen geboren Ginger und Rosa, deren 
Mütter einander bei der Geburt ganz nahe und solidarisch sind. Die Mütter bleiben 
befreundet, die Töchter wachsen als beste Freundinnen heran. Bis Rosas Vater 
verschwindet. Dann schreibt man bereits das Jahr 1962, die Kuba-Krise zieht herauf. 
Die Impressionen einer Jugend in England sind unterlegt mit Popmusik, erst Jazz á 
la Django Reinhardt, dann „Take the A-Train“ und „Telstar“ von The Tornados. Selbst 
britischer Instrumental-Rock’n‘Roll hält es 1962 mit der Devise: „Watch the Skies!“ 
Diese Eröffnungssequenz skizziert mit meisterhafter Eleganz ein Szenario, dessen 

Ginger & Rosa

Übersichtlichkeit es mit einem Brechtschen Lehrstück aufnehmen kann. Bei Sally Pot-
ter, die mit „Ginger & Rosa“ ein weiteres Mal ihre Themen „Linke Politik“, Feminismus, 
Liebe und Musik anmischt, ist die Klarheit des Erzählens allerdings überraschend. 
Die Britin, Jahrgang 1949, reüssierte 1983 mit „Gold Diggers“, einem einflussreichen 
Klassiker des feministischen Kinos; sie verfilmte betont originell Virginia Woolfs „Or-
lando“ und begeisterte mit dem poetischen East-meets- West-Liebesfilm „Yes“, dessen 
Figuren in Pentameter-Versen kommunizierten. Mit ihren ästhetisch wie politisch hoch 
reflektierten Filmen ist Sally Potter hierzulande stets ein Geheimtipp geblieben. Das 
könnte sich jetzt allerdings ändern, denn bei „Ginger & Rosa“ hat sie auf alle Barrieren 
verzichtet, um eine semi-autobiografische unterfütterte Geschichte ins Kino zu bringen. 
Dass der sorgfältig gemachte Film trotz aller Zugeständnisse an die Zugänglichkeit ein 
emotionales wie intellektuelles Vergnügen ersten Ranges ist, spricht indes Bände über 
den Zustand des Gegenwartskinos. 
„Ginger & Rosa“ erzählt modellhaft von einer Freundschaft zweier sehr unterschiedli-
cher Mädchen, deren Kindheit und Jugend von Existentialismus, Jazz und der Angst 
vor der atomaren Vernichtung bestimmt wird. Die rothaarige Ginger ist ein Feuerkopf, 
eine Dichterin und Denkerin, die instinktiv gegen die Bombe protestieren will, während 
Rosa, ohnehin mehr an Jungen als an Politik interessiert, sich ebenso gut vorstellen 
könnte, zu beten. Die Mädchen wachsen in einem Milieu britischer Freidenker auf; 
Gingers Vater landete als Pazifist im Gefängnis, er publiziert anarchistische Kampf-
schriften und hat sich dem radikalen Bruch mit bürgerlichen Konventionen verschrie-
ben. Dieser Bruch geht so weit, dass er eines Tages eine Liaison mit Rosa eingeht, 
was Ginger ihrerseits in tiefste Depression treibt. Der emotionale Höhepunkt des Films 
spielt vor dem Hintergrund eines Friedensmarsches zum Atomwaffenlager von Alder-
maston auf dem Höhepunkt der Kuba-Krise. Der Vater bereut schließlich. Ohne viele 
Umschweife kommentiert Potter seine männliche Larmoyanz als fiese Bigotterie eines 
Mannes, der sexuell Kapital aus seiner Opferrolle als Linker schlägt. Das Private ist 
das Politische! 
„Ginger und Rosa“ handelt von einer Desillusionierung, wobei retrospektiv erzählt wird, 
mit allerlei Leerstellen und Zuspitzungen, aber weitgehend unter Verzicht auf illusi-
onierendes Sozial- oder Lokalkolorit. Unvergesslich der Moment, in dem die beiden 
zutiefst verwirrten Mädchen zur Aufmunterung eine Single von Dave Brubeck und Paul 
Desmond auflegen: „Take Five“ als Seelenretter. Ein paar Jahre klingt der Soundtrack 
härter; die Beatlemania löst den Existentialismus ab. 
Man mag bedauern, dass es dem Film etwas an Komplexität und Raffinesse mangelt, 
aber man kann ihn auch als Essay über die unscharfe, verklärende Erinnerung der 
„68er“ verstehen, als britisches Pendant zu Andres Veiels „Wer wenn nicht wir“, als 
Kritik an linker Larmoyanz aus der Perspektive einer Generation, die keine Nazi-Väter 
zum Abarbeiten hatte. 

Ulrich Kriest, FILMDIENST 2013/8 
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PuppenTheaterFestival
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Eschborn K, Jahnstraße 3, 65760 Eschborn, 061 96. 4 88 00
www.eschborn-k.de   www.facebook.de/eschbornK

Vorfilm: Covered with Chocolate
Regie Ansgar Ahlers, D 2001, 1,00 
Min. Wild wuselnde Schokoküsse in 
drei verschiedenen Farben geraten 
in einen bissigen Streit, bis sie ihr 
Inneres zeigen.

10. Eschborner 
PuppenTheaterFestival
in Zusammenarbeit mit der 
Stadt Eschborn, Kultur
06196. 490-334
www.eschborn.de
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ALOIS NEBEL 
Schwarz-weiß. Tschechien/Deutschland, 2010 
Animationsfilm Drama Historienfilm
Produktionsfirma:  Negativ/Pallas-Film/Ceska Televize/Tobogang/UPP
Verleih, Kino: Pallas
Länge: 87 Minuten
FSK: ab 12; f
Erstaufführung: 12.12.2013
FILMDIENST-Nummer: 42076
Produktion: Pavel Strnad, Karl Baumgartner, Thanassis Karathanos, Henrich Drziak, Vít 
Komrzý, Jaroslav Kucera
Regie: Tomás Lunák
Buch: Jaroslav Rudis
Kamera: Baset Jan Strítezský
Musik: Petr Kruzík, Ondrej Jezek
Schnitt: Petr Riha
Darsteller: Miroslav Krobot (Alois Nebel), Marie Ludvíková (Kveta), Karel Roden (der 
Stumme), Leos Noha (Wachek), Alois Svehlík (alter Wachek), Tereza Vorisková (Dorothe), 
Ján Sedal (Barmann), Jirí Trébl (russischer Offizier), Marek Daniel (Psychiater), 
Klára Melísková (Krankenschwester)

Auszeichnungen:
Tomás Lunák, Europäischer Filmpreis 2012, Bester Animationsfilm 

Ein einsamer Fahrdienstleiter auf einem abgelegenen Bahnhof an der tschechoslowa-
kisch-polnischen Grenze wird von traumatischen Erinnerungen an seine Kindheit geplagt. 
In einem Sanatorium lernt er, sich der Geister der Vergangenheit zu erwehren, während 
draußen im Herbst 1989 der Eiserne Vorhang fällt. Nach einer Graphic Novel im Rotosko-
pieverfahren gedreht, greift der Animationsfilm aus der Sicht eines stillen Beobachters his-
torische Ereignisse in der Region des Sudetenlands vom Dritten Reich bis in die 1980er-
Jahre auf. Ein umsichtiger, ästhetisch bestechender Film, der eindrucksvoll verdeutlicht, 
dass die Wunden der Vergangenheit bis in die Gegenwart fortdauern.

Jeseník 9:20 Uhr, Bahnhof Lipová Lázně 9:24 Uhr, Bílý Potok 9:38 Uhr, Ramzová 9:50 
Uhr. Die Fahrpläne der Züge, deren Strecken durch die tschechoslowakisch-polnische 
Grenzregion im Altvatergebirge führen, vermitteln Sicherheit und Orientierung. Aber sie 
spiegeln auch eine unheimliche Langsamkeit. Dort draußen scheint die Zeit manchmal 
stillzustehen und Fenster in die Vergangenheit aufzureißen. So geht es auch Alois Nebel, 
der 1989 als Fahrdienstleiter in dem abgelegenen Bahnhof von Bílý Potok lebt und arbei-
tet.
Wenn der Nebel aufzieht und die Wälder verschwinden lässt, wird der schweigsame Mann 
mit traumatischen Erinnerungen konfrontiert. Dann hört er die Stimmen der Menschen, 
die während des Zweiten Weltkriegs mit dem Zug in ein Konzentrationslager deportiert 
wurden, dann sieht er, wie die deutschstämmige Bevölkerung des Sudetenlands nach 
dem Ende des Krieges vertrieben wird, wie aus einstigen Kollaborateuren Kommunisten 
werden und sich Nachbarn als Feinde gegenüberstehen. Auch Dorothe, die nach dem Tod 
von Alois’ Mutter auf ihn aufpasste, musste im Juni 1945 den Ort verlassen. In seinen Tag-

Alois Nebel

träumen sieht Alois sie mit einem Kinderwagen am Bahnsteig stehen. Der tschechische 
Soldat Wachek will sie zum Bleiben überreden. Dann fällt ein Schuss.
Irgendwann hält Alois diese Bilder in seinem Kopf nicht mehr aus. Er wird in ein Sanatori-
um nach Prag gebracht. Als er das Hospital wieder verlassen darf, findet er sich in einer 
fremden Welt wieder. Der Herbst 1989 hat seine Spuren hinterlassen. Doch die Ereignisse 
der Vergangenheit sind noch immer nicht verarbeitet.
Der Animationsfilm „Alois Nebel“, den Tomáš Luňák nach der gleichnamigen tschechi-
schen Graphic Novel von Jaroslav Rudiš und Jaromír 99 im Rotoskopie-Verfahren gedreht 
hat, führt in die Zeit der großen gesellschaftlichen und politischen Umwälzungen nach 
dem Zusammenbruch des Ostblocks zurück. In kontrastreichen, reduzierten Schwarz-
weiß-Bildern, die durch ihre großen Flächen an Scherenschnitte und durch das Spiel mit 
Licht und Schatten an den Film noir erinnern, fängt er pointiert die Stimmung jener Zeit 
ein. Die Orte wirken kalt, abweisend und fremd, die Methoden im Sanatorium archaisch, 
die Menschen verloren. Opportunismus, schmutzige Geschäfte und Verrat prägen den 
Umgangston. Nur Nebel bleibt ein stiller Beobachter, nach innen gekehrt und auf der Su-
che nach einem Weg, seine Tagträume in den Griff zu bekommen. 
In dieser Hinsicht ist der Film vor allem ein Psychogramm, das weniger Wert auf eine 
straffe Handlung legt, sondern in erster Linie am Innenleben seines Protagonisten interes-
siert ist. Es sind die kleinen Szenen, in denen diese Figur zum Leben erwacht: Wenn Alois 
als Kind mit weit aufgerissenen Augen einen Mord beobachtet, schweigend mit einen 
Mann zu Abend isst oder sich in die Putzfrau Květa verliebt, mit der er im Prager Bahnhof 
tanzt. 
Am Rande erzählt der Film zwar auch von einem namenlosen stummen Fremden, der in 
die Gegend reist, um Rache zu nehmen, und dessen Geschichte eng mit den Erinnerun-
gen von Alois Nebel in Verbindung steht. Doch dieser Nebenstrang wird nur sehr stark 
verknappt gezeigt. Ohnehin wird stillschweigend historisches Wissen vorausgesetzt, um 
die Ereignisse richtig einordnen zu können. Ebenso beiläufig nimmt der Film auf die gro-
ßen politischen Umwälzungen Bezug. Vor allem Nachrichten aus dem Radio geben immer 
wieder Anhaltspunkte, wieviel Zeit zwischen den Szenen vergangen ist: Die Grenzen 
werden geöffnet, Václav Havel kündigt seine Kandidatur für das Amt des Staatspräsiden-
ten an, Havel wird gewählt. Die Welt verändert sich schneller, als es die Zugfahrpläne 
vermuten lassen.
Verdichtet auf eine Region und die Sichtweise eines Beobachters nähert sich der Film 
so der jüngeren europäischen Geschichte. Alois Nebel hat die einschneidenden Pha-
sen erlebt, von der Besetzung des Sudetenlands nach dem Münchner Abkommen, der 
Vertreibung der deutschstämmigen Bevölkerung nach dem Zweiten Weltkrieg bis hin 
zum Zusammenbruch des Ostblocks. Dass er die Ereignisse nicht abgehakt hat, sondern 
diese noch immer auf ihm lasten und ihn beschäftigen, macht den Reiz dieser Figur aus. 
Alois Nebel wird zum Spiegel der Zeit. Unaufdringlich und ohne Partei für nur eine Seite 
zu ergreifen, legt die Inszenierung damit den Finger in die Wunde und zeigt auf, wie die 
Traumata der Vergangenheit bis in die Gegenwart fortleben. Der Film ist Anregung wie 
Aufforderung, die Erinnerung aus dem Nebel zu befreien. 

Stefan Stiletto, FILMDIENST 2013/25 
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Vorfilm: Dame mit Hund
Regie Sonja Rohleder, D 2014, 
3,00 Min. Eine Frau geht mit ihrem 
Hund Gassi im Park, wo sie einen 
Mann trifft, den sie lieber nicht getrof-
fen hätte. 
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LA VÉNUS À LA FOURRURE 
Scope. Frankreich/Polen, 2013 
Drama Komödie Liebesfilm
Produktionsfirma: R.P. Prod./A.S. Films/Monolith Films
Verleih, Kino: Prokino
Länge: 96 Minuten
FSK: ab 16; f
FBW: bw
Erstaufführung: 21.11.2013
FILMDIENST-Nummer: 42053
Produktion: Robert Benmussa, Alain Sarde
Regie: Roman Polanski
Buch: Roman Polanski, David Ives
Vorlage:  David Ives (Bühnenstück „Venus In Fur“), Leopold von Sacher-Masoch (Novelle 
„Venus im Pelz“)
Kamera: Pawel Edelman
Musik: Alexandre Desplat
Schnitt: Hervé de Luze, Margot Meynier
Darsteller: Emmanuelle Seigner (Vanda), Mathieu Amalric (Thomas)

Eine Schauspielerin spricht in einem Theater bei einem Autor für die weibliche Haupt-
rolle in seiner Bühnenadaption des Romans „Venus im Pelz“ vor. Die rätselhafte Frau 
verwickelt den Mann in ein intellektuelles und erotisches Spiel. Die Verfilmung eines 
Zwei-Personen-Stücks erscheint auf den ersten Blick wie eine leichte Komödie, verdichtet 
sich aber unter Roman Polanskis eleganter Regie zu einem facettenreichen, vorzüglich 
gespielten Mikrodrama um Dominanz und (männliche) Obsessionen. Besetzung und 
Inszenierung lassen den Film dabei als ausgesprochen persönliche Auseinandersetzung 
mit dem eigenen Leben und Werk des Regisseurs erscheinen.

Im deutschen Stummfilm hat man den Kammerspielfilm mit drei bis vier Protagonisten 
erfunden. Wenn es noch weniger werden. landet man schnell bei Robinson Crusoe oder 
dem alten Mann mit Meer. Dazwischen gibt es noch eine sehr anspruchsvolle Kategorie, 
die man Mikrodrama nennen könnte. Etwa Louis Malles „Mein Essen mit André“ (fd 23 
272), zwei Freunde und ein Abendessen. Roberto Rossellinis „La voce umana“ (fd 10 
915), eine Frau und ein Telefon. Manoel de Oliveiras „Belle toujours“ (fd 38 570), eine 
Frau, ihr ehemaliger Geliebter und ein Abendessen. Marguerite Durasʼ „Der Lastwagen“ 
(1977), ein falscher Lastwagenfahrer und eine richtige Schriftstellerin. Oder manche Filme 
von Jean-Marie Straub mit zwei Sprechern und einem Text. Polanskis „Venus im Pelz“ 
gehört hierher: ein Autor (Mathieu Amalric), eine Schauspielerin (Emmanuelle Seigner) 
und ein leeres Theater. 
Der Autor, er nennt sich bescheiden Adapteur, hat den gleichnamigen Roman von Sacher-
Masoch für die Bühne bearbeitet. Für die Rolle der Wanda sucht er eine Schauspielerin. 
Das Vorsprechen ist vorbei, und er ist sichtlich frustriert über das Ergebnis. Keine Domina 
im Pelz, sondern lauter Zicken und Schnepfen, klagt er übers Handy. „Eine hatte sogar 
eine Zahnspange!“ Man merkt der Vorlage von David Ives den Broadway an. Auftritt 
Emmanuelle Seigner. Sie kommt zu spät, aber will vorsprechen. Sie ist bewusst als schil-

Venus im Pelz

lernde Figur angelegt, nicht fassbar. Beständig trumpft sie mit neuen Überraschungen auf. 
Erst erscheint sie als alternde Prostituierte, die Schauspielerin werden will. Dann entpuppt 
sie sich immer mehr als profunde Kennerin des Stücks und des Autors, zeigt sich als bril-
lante Schauspielerin und Meisterin der Beleuchtungstechnik. Mitunter gibt sie die Krypto-
Feministin. Den Satz aus dem Buch Judith, „Aber der Herr, der allmächtige Gott, hat ihn 
gestraft und hat ihn in eines Weibes Hände gegeben“, kommentiert sie mit: „Ist das nicht 
frauenfeindlich?“ Zum Schluss wird sie eine veritable Göttin: Aphrodite im Pelz. 
Der Autor gibt sich intellektuell überlegen, kann ihr aber verbal nicht Paroli geben. Zweifel-
los dominiert sie ihn, ignoriert seine Einwände gegen ein Vorsprechen, becirct ihn, fordert 
ihn intellektuell und erotisch heraus, und fesselt ihn schließlich an einen Bühnenkaktus. 
Man darf schon ahnen, dass das nur mit erstklassigen Schauspielern gutgeht, sonst stürzt 
es zur Klamotte ab. Amalric hat den schwierigeren Part, auch wenn Emmanuelle Seigner 
Siegerin nach Punkten ist. Sie hat einfach die besseren Pointen und „ihr Spiel hat etwas 
sehr Technisches“ (Amalric). Eine Diderot-Schauspielerin, die auch das Paradox meistert, 
mitten im großen Monolog noch ein leises Beiseite an ihren Partner zu schicken: „Das war 
schlecht.“
Einmal sagt Emmanuelle Seigner: „Nackt auf der Bühne? Kein Problem. Das kriegen Sie 
von mir gratis. Mit Sado-Masochismus kenne ich mich aus, ich arbeite schließlich am 
Theater.“ Und Polanski bekennt: „Sado-Masochismus hat etwas, das dem Theater nicht 
unähnlich ist: Man wird in seinen eigenen Fantasien zum Regisseur.“ Mit dieser Ambiva-
lenz arbeitet der Film, aber lässt es kippen. Die Schauspielerin dominiert den Regisseur. 
Erst nur im Stück, als Rolle, dann tatsächlich. Diese vielfältigen Nuancen und Facetten 
sind eine Herausforderung für die Regie, die Polanski elegant meistert. 
Die Wahl von Mathieu Amalric als Autor ist nicht nur die Wahl eines ausgezeichneten 
Schauspielers, sondern auch die Wahl eines Doppelgängers. Amalric ist Polanski nicht 
nur ähnlich, er ist sogar wie Polanski gestylt. Wer auch nur ein paar Sachen von Polanski 
kennt, wird mühelos über Motive aus seinem Werk stolpern. Die Travestie in „Der Mieter“ 
(fd 19 973), das Kleid aus „Tess“ (fd 22 218), das Messer aus „Das Messer im Wasser“ (fd 
12 379), Klaustrophobie und erotische Obsession, Manipulationen und Maskeraden. Die 
ganze Mise-en-scène war eine sehr intime Sache. Über Weihnachten in Zwölf-Stunden-
Tagen im leeren Theater abgearbeitet. Pawel Edelman, der Kameramann, gestaltet 
ganz unauffällig mit nur einer Kamera. Was wir sehen, ist also auch ein Meisterwerk des 
Schnitts. Es ist ein sehr persönlicher Film, wenn Polanski seine Ehefrau Emmanuelle 
Seigner und seinen Doppelgänger Amalric dieses Spiel im Spiel spielen lässt. Ein biss-
chen pervers könnte man sagen, wie ein Zuhälter, der seiner Hure nachspioniert. 
Auch wenn der Film sich als seichte Komödie lesen lässt, gibt es doch Indizien genug, ihn 
seriöser zu sehen. Die dramatische Kamerafahrt mit Ouvertüre durch einen Boulevard mit 
nächtlichem Gewitter. Die Verwandlung, ja Entpuppung des vermeintlichen Flittchens als 
Aphrodite, die aus dem Bubble-Gum Geborene, möchte man sagen. Das mysteriöse Ver-
schwinden der Göttin zum Schluss. Das Spiel, das immer wieder Ernst wird. Die Dekors 
und Lichtarrangements, die Wanda-Aphrodite-Seigner entwirft. Die in wenigen Handyte-
lefonaten herbeigeführte Zerstörung des gutbürgerlichen Liebeslebens des Autors. Der 
ganze lockere und pseudoaufgeklärte Umgang mit Sex und Erotik wird hier vorgeführt und 
zum Verpuffen gebracht. Die Liebe ist eine Gottheit, mit der man nicht ungestraft scherzt. 

Thomas Brandlmeier, FILMDIENST 2013/24 
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Vorfilm: Das grüne Schaf
Regie Carsten Strauch, D 2008, 
4,00 Min. Marcel hat es nicht leicht 
in der Schule. Als grünes Schaf wird 
er häufig ausgegrenzt und mit 
Vorurteilen konfrontiert. Doch seine 
Familie gibt ihm Halt. Der Film erzählt 
in kurzen Interview-Ausschnitten von 

dem Alltag der Patchwork-Familie 
El Sapo und berichtet von den 
Schwierigkeiten eines partnerschaft-
lichen Zusammenlebens zwischen 
Fröschen und Schafen. 
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Spieltrieb (2012) 
Scope. Deutschland, 2012 
Produktionsfirma: Tele München/Clasart
Verleih, Kino:Concorde
Länge: 100 (24 B./sec.)/96 (25 B./sec.) Minuten
FSK: ab 12; f
FBW: bw
Erstaufführung: 10.10.2013
FILMDIENST-Nummer: 41949
Produktion: Markus Zimmer
Regie: Gregor Schnitzler
Buch: Kathrin Richter, Jürgen Schlagenhof
Vorlage:  Juli Zeh (nach dem Roman „Spieltrieb“)
Kamera: Andreas Berger
Musik: Gerd Baumann
Schnitt: Georg Söring
Darsteller: Michelle Barthel (Ada), Jannik Schümann (Alev), Maximilian Brückner 
(Szymon Smutek), Richy Müller (Höfi), Ulrike Folkerts (Patrizia), Sophie von Kessel 
(Magdalena Smutek), Helmut Berger (Teuter), Elisa Schlott (Odetta)

Eine hochbegabte, aber unbeliebte Schülerin eines Privatgymnasiums gerät in den 
Bann eines charismatischen Mitschülers, der seine Spieltrieb-Theorie in die Tat 
umsetzen will, der zur Folge man Menschen wie Marionetten steuern und manipulie-
ren kann. Eine mit Themen und Anspielungen überfrachtete Adaption des gleichna-
migen Romans von Julie Zeh, in der es mehr um Ideen als um Menschen geht. Der 
formal kühle, perfekt kontrollierte Film unterstreicht mit einer prägnanten Tonspur 
und handwerklich eindrucksvollen Wechseln der Erzählgeschwindigkeit die Verwir-
rung der Figuren, verhebt sich dabei aber bisweilen, was schwer erträgliche oder 
auch unverständliche Szenen nach sich zieht.

Ada ist 15 Jahre alt, hochbegabt, klug und gebildet. Zwei Klassen hat sie auf dem 
Privatgymnasium schon übersprungen. Bei ihren Mitschülern ist sie deshalb als 
Streberin verschrieen; ständig muss sie sich hänseln lassen. Um ihre Position als 
unbeliebte Außenseiterin zu rechtfertigen, hat sie beschlossen, die anderen doof 
und langweilig zu finden. Bis Alev in ihre Klasse kommt. Der neue Mitschüler ist 
attraktiv, mit Anzug und Schlips überaus adrett gekleidet, charmant und intelligent, 
aber auch kühl, selbstbewusst und arrogant. Nicht einmal vor den Lehrern hat er Re-
spekt. Ada fühlt sich schnell zu dem charismatischen, geheimnisvoll wirkenden Sohn 
aus reichem Haus hingezogen. Körperlich, aber auch geistig. Und dann erläutert 
Alev ihr seine Theorie des Spieltriebs, dass man Menschen wie Marionetten steuern 
und manipulieren kann. Als erstes Opfer hat er den Sportlehrer Smutek auserkoren, 
der in seiner Gutmütigkeit, aber auch in seiner Unbeholfenheit im Umgang mit den 
Schülern für die Intrige ideal zu passen scheint. Instinktiv hat Alev nämlich erkannt, 

Spieltrieb

dass sich Smutek ein wenig zu sehr um Ada und ihren schulischen Erfolg kümmert. 
Plötzlich entspinnt sich ein Kampf um Sex, Erpressung, Macht und Begehren, in 
dem Alev allein die Fäden in der Hand hält. Ada muss sich wehren, wenn die Kont-
rolle über sich und ihre moralische Integrität nicht verlieren will.
Außenseitertum und Einsamkeit, Adoleszenz und Gruppendynamik, Abhängigkeit 
und Obsession, Moral und Mitgefühl, Manipulation als Machtspiel und Sex als Waf-
fe: Schon der Roman von Juli Zeh war – neben seiner Handlungsfülle – voller The-
men, Einflüsse und Metaphern. Die Querverstrebungen reichen von Musils „Mann 
ohne Eigenschaften“ über Nabokovs „Ada oder Das Verlangen“ und Dostojewskijs 
„Schuld und Sühne“ bis zu Goethes „Faust“. Der Pakt, den Ada und Alev schließen, 
ist mit „mephistolisch“ treffend umschrieben.
Komprimiert auf Spielfilmlänge, wirkt dieser Themen- und Anspielungsreichtum 
allerdings überfrachtet und konstruiert. Regisseur Gregor Schnitzler lehnt sich sogar 
explizit an Nietzsche und Heraklit an; der Film endet in aller Überdeutlichkeit im grie-
chischen Delphi, wo ein Fremdenführer das Orakel und das Problem der Erkenntnis 
erklärt. In dieser Vehemenz und Fülle ist „Spieltrieb“ geradezu akademisch, weil 
man es hier eher mit philosophischen Ideen als mit Menschen zu tun hat. Da nimmt 
es nicht wunder, dass die Teenager altklug daherreden. Die Fähigkeit und Intelligenz 
zur Intrige aber glaubt man ihnen nicht so recht; insbesondere Jannik Schümann ist 
mit der Rolle des dämonischen Verführers überfordert. Nur arrogant zu grinsen und 
sich auf das Aussehen zu verlassen, ist für die Interpretation dieser vielschichtigen 
Rolle zu wenig. Die interessanteste Figur ist deshalb der von Richy Müller verkörper-
te Geschichtslehrer, der sich durch seine körperliche Versehrtheit dem Machtspiel 
entzieht und somit als einzige moralische Instanz fungiert. 
Über 60 Video- und Werbeclips hat Schnitzler bislang inszeniert; und auch in 
„Spieltrieb“ bleibt seine Bildsprache betont kühl und kontrolliert, mit einer prägnanten 
Tonspur und handwerklich perfekten Wechseln der Erzählgeschwindigkeit, um die 
Düsterkeit des Films und die Verwirrung seiner Figuren zu unterstützen. Nicht immer 
geht das gut, einige Szenen, etwa Adas erster Sex, sind einfach unerträglich oder, 
wie Alevs Impotenz, pure Behauptung. Aber vielleicht ist auch das Teil des Spiels. 
Und somit kalkuliert. 

Michael Ranze, FILMDIENST 2013/21 Michael Ranze, FILMDIENST 2013/21 
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Vorfilm: 
Das Hasen-Signal-Alphabet
Regie Franz Winzentsen, D 1995, 
2,10 Min. Episode aus “Der Porzell-
anladen Teil 2”: In den Niederlanden 
in der Nähe von Leuwarden wurden 
Hasen beobachtet, die sich offen-
sichtlich durch eine Zeichensprache 

verständigten... 
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THE HOBBIT: THE DESOLATION OF SMAUG 
3D, Scope. USA/Neuseeland, 2013 
Produktionsfirma: MGM/New Line Cinema/WingNut Films
Verleih, Kino:Warner Bros.
Länge: 161 Minuten
FSK: ab 12; f
Erstaufführung: 12.12.2013
FILMDIENST-Nummer: 42110
Produktion: Carolynne Cunningham, Peter Jackson, Fran Walsh, Zane Weiner, Philippa Boyens
Regie: Peter Jackson
Buch: Fran Walsh, Philippa Boyens, Peter Jackson, Guillermo Del Toro
Vorlage: J.R.R. Tolkien (Roman „The Hobbit“ / „Der kleine Hobbit“)
Kamera: Andrew Lesnie
Musik: Howard Shore
Schnitt: Jabez Olssen
Darsteller: Martin Freeman (junger Bilbo Beutlin), Ian Holm (alter Bilbo Beutlin), Ian McKellen 
(Gandalf), Benedict Cumberbatch (Smaug), Richard Armitage (Thorin Eichenschild), Ken Stott 
(Balin), Graham McTavish (Dwalin), John Callen (Oin), Peter Hambleton (Gióin), Aidan Turner (Kili), 
Dean O‘Gorman (Fili), Mark Hadlow (Dori), Jed Brophy (Nori), Adam Brown (Ori), William Kircher 
(Bifur), James Nesbitt (Bofur), Stephen Hunter (Bombur), Sylvester McCoy (Radagast), 
Christopher Lee (Saruman), Cate Blanchett (Galadriel), Hugo Weaving (Elrond), Lee Pace 
(Thranduil), Orlando Bloom (Legolas), Evangeline Lilly (Tauriel), Luke Evans (Bard), 
Mikael Persbrandt (Beorn), Bret McKenzie (Lindir), Andy Serkis (Gollum), Stephen Fry 
(Herr von Esgaroth)

Zweiter Teil der „Hobbit“-Trilogie: Mittelerde steuert auf ein neues dunkles Zeitalter zu, da Sauron 
immer mehr erstarkt und eine Ork-Armee mobilisiert. Derweil reist die Zwergengruppe mit dem 
Hobbit Bilbo weiter zum Berg Erebor, stößt auf allerlei Gefahren und Schwierigkeiten und am Ende 
auf den Drachen Smaug. Doch es drohen nicht nur äußere Gefahren: Auch der Verlockung des 
Goldes und des Rings gilt es zu trotzen. Rasantes Fantasy-Abenteuer als bildgewaltiges Epos, das 
Tolkiens Buchvorlage merklich verdüstert und die Gier als den universellen Kern der Geschichte 
identifiziert. Mit dem deutlich aufgewerteten Bogenschützen Bard, der im Seestadter Untergrund 
gegen den Stadtmeister arbeitet, wird dem Vielvölker-Ensemble aus Hobbits, Zauberern, Zwergen 
und Elben eine starke, sympathische menschliche Figur gegenüber gestellt. 

Drachen sind zäh. Indem sie ihrem Widersacher Smaug eine unfreiwillige Dusche mit geschmolze-
nem Gold verpassen, erreichen die Zwerge um Thorin Eichenschild lediglich, dass sich der Drache 
kurz darauf als vergoldete Bestie umso imposanter erhebt. Peter Jackson hat mit diesem spekta-
kulären Moment im Kampf der Zwerge gegen den Drachen, auf den der zweite Teil seiner „Hobbit“-
Trilogie konsequent zusteuert, ein suggestives Bild gefunden, um zu visualisieren, was Smaug 
eigentlich ist: die schiere Verkörperung der Goldgier, des bösen Reizes, den die im Einsamen Berg 
Erebor aufgetürmten Reichtümer auf die Zwerge, aber auch auf Elben und Menschen ausüben. Die 
Gier ist es denn auch, die sich als zentrales Thema der „Hobbit“-Verfilmung herausstellt und die 
gleich an mehreren Handlungsenden für Konfliktpotenzial sorgt. Etwa für eine gewisse Verdüste-
rung des Charakters von Zwergenfürst Thorin. Wurde er neben der Titelfigur Bilbo Beutlin und dem 
Zauberer Gandalf im ersten Teil (fd 41 463) als heroische Leitfigur und einer der zentralen Sympa-
thieträger des Filmzyklus aufgebaut, so trifft er nun gegen Ende des zweiten Teils einige Entschei-
dungen, die Zweifel daran wecken, ob die noblen Züge seines Charakters ihn davor bewahren, in 
die Fußstapfen seines Großvaters zu treten, dessen Versessenheit auf Reichtum und Ruhm Smaug 
erst zum Erebor lockte.
Die Stationen, die Thorin und seine Gefährten bis dahin passieren – das Haus des Gestaltwandlers 
Beorn, den großen Düsterwald, wo die Gruppe zunächst in die Fänge riesiger Spinnen, dann in die 

Der Hobbit - Smaugs Einöde
der feindlich gestimmten Waldelben um König Thranduil gerät, sowie die Handelsstadt Seestadt/
Esgaroth - entsprechen weitgehend Tolkiens Roman; allerdings haben Jackson und seine Co-
Drehbuchautoren einiges an der Handlung, die sich dort entfaltet, modifiziert. Zudem entfernt sich 
„Smaugs Einöde“ noch stärker als der erste „Hobbit“-Teil vom heiteren Tonfall des Kinderbuchs. 
Komische Zwischenspiele werden eingedämmt; statt dessen wird eine Welt entworfen, die schnur-
stracks auf ein neues dunkles Zeitalter zusteuert. Als sich der Zauberer Gandalf von der Reise-
gruppe der Zwerge verabschiedet, bevor diese den unheimlichen Düsterwald betritt, verschwindet 
er nicht einfach wie im Roman zu dubiosen „Geschäften im Süden“. Ihm wird eine Parallelhandlung 
gewidmet, die ausgemalt, wie er in der Festungsruine von Dol Goldur einer Konfrontation mit dem 
dubiosen „Necromancer“ entgegengeht und in ihm schließlich den besiegt geglaubten Sauron 
erkennt. Während die Zwerge im Roman die sie verfolgenden Orks beim Betreten des Düsterwal-
des abschütteln können, bleibt ihnen der Feind hier stets dicht auf den Fersen und geht ein ums 
andere Mal zum Angriff über. Und aus der recht freundlich gezeichneten Seestadt wird im Film ein 
heruntergekommenes Nest, in dem ein korrupter Stadtmeister tyrannisch-eigensüchtig regiert. 
In der Inszenierung setzt Jackson mitunter etwas zu forciert auf computergestützte Action, wenn 
er die Figuren überlang durch Hit-and-Run-artige Scharmützel jagt (besonders spektakulär: eine 
zum Ork-Gefecht ausgeweitete Fluchtsequenz, in der die Zwerge in Fässern auf einem wilden 
Fluss ums Überleben kämpfen). Da wünscht man sich gelegentlich, der Actionregisseur Jackson 
würde sich zugunsten des Horrorregisseurs Jackson ein bisschen zurücknehmen und mehr mit 
Suspense und atmosphärischem Grusel arbeiten - etwa in der Episode, die das Irregehen der 
Zwerge im Düsterwald und die Attacke der Riesenspinnen schildert. Trotzdem gelingt es Jackson 
insgesamt erneut sehr gut, der kompakten Buchvorlage epischen Atmen einzuhauchen und eine 
stimmige Interpretation von Tolkiens „Der Hobbit“ abzuliefern, die das Buch vor dem Hintergrund 
des später dazu erfundenen Mittelerde-Kosmos ausdeutet und dessen zeitlose Themen präzise 
herausarbeitet. Neben den schieren Schauwerten, den traumhaften Kulissen und dem akribischen 
Furor in der Kreation einer fantastischen Welt, der aus jedem Kostümdetail, jeder Drachenschuppe, 
jeder Pfeilspitze spricht, überzeugen einmal mehr die Figurenzeichnungen. Dank des hervorra-
genden Casts gelingt es dem Film sehr schön, aus den teilweise nur holzschnittartig entworfenen 
Protagonisten im Buch interessante Charaktere zu machen - seien das nun die einzelnen Zwerge, 
der von Lee Pace mit Grazie, aber auch schlangenhafter Kälte ausgestattete Waldelbenkönig oder 
der von Stephen Fry herrlich schmierig gespielte Meister von Seestadt. Bilbo Beutlin, von Martin 
Freeman charismatisch zum Leben erweckt, wird hier nicht nur zum zunehmend wichtigen Teil der 
Zwergentruppe, der mit gewachsener Courage und der Hilfe des im ersten Teil gefundenen „Rings 
der Macht“ seine Kameraden aus so mancher Bredouille haut, sondern Jackson findet auch die 
Zeit, in ruhigen Momenten anzudeuten, welche Schattenseiten diese neue Stärke mit sich bringt: 
dass nämlich der Einfluss des Rings Bilbo ebenso in Versuchung führt, dunkleren Trieben nachzu-
geben, wie es seinem Gefährten Thorin durch das Gold und den Arkenstein im Erebor geschieht. 
Als Hoffnungsträger, dass die zunehmende Macht der Dunkelheit und die Feindschaften zwischen 
den freien Völkern Mittelerdes doch nicht unüberwindlich sind, fungieren dagegen u.a. der Zwerg 
Kili und Tauriel, eine kämpferische, von Jackson und seinen Co-Autoren zu Tolkiens Kosmos 
hinzu erfundene Waldelbe, die trotz aller Vorurteile ud Konflikte zwischen ihren Völkern Gefallen 
aneinander finden - ein schöner Einfall, um Raum für eine starke weibliche Identifikationsfigur zu 
schaffen. Und mit dem im Vergleich zum Buch deutlich aufgewerteten Bogenschützen Bard, der 
im Seestadter Untergrund gegen den Stadtmeister arbeitet und sich entschieden gegen Thorins 
Rückkehr zum Erebor stellt, wird dem Vielvölker-Ensemble aus Hobbits, Zauberern, Zwergen und 
Elben eine starke, sympathische menschliche Figur gegenüber gestellt. Auf die dürfte im nächsten 
Teil noch einiges zukommen. Denn: Drachen sind zäh. „Smaugs Einöde“ ist schließlich erst der 
Mittelteil der Trilogie. 

Felicitas Kleiner, FILMDIENST 2013/26 Stefan Stiletto, FILMDIENST 2013/25 
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Vorfilm: Das Lächeln der Mona Lisa
Regie Dorit Kiesewetter, D 2006, 
3,00 Min. Mona Lisa lächelt!
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Der Medicus 
Scope. Deutschland, 2012 
Abenteuerfilm Literaturverfilmung
Produktionsfirma:  UFA Cinema/Degeto Film/Beta Cinema
Verleih: Kino:UFA Cinema
Länge: 155 Minuten
FSK: ab 12; f
FBW: bw
Erstaufführung: 25.12.2013
FILMDIENST-Nummer: 42111
Produktion: Wolf Bauer, Nico Hofmann, Christine Strobl, Jan Mojto, Dirk Schürhoff
Regie: Philipp Stölzl
Buch: Jan Berger
Vorlage: Noah Gordon (Roman „The Physician“ / „Der Medicus“)
Kamera: Hagen Bogdanski
Musik: Ingo Ludwig Frenzel
Schnitt: Sven Budelmann
Darsteller: Tom Payne (Rob Cole), Stellan Skarsgård (Bader), Olivier Martinez (Schah), 
Emma Rigby (Rebecca), Elyas M‘Barek (Karim), Fahri Yardim (Davout Hossein), 
Makram J. Khoury (Imam), Michael Marcus (Mirdin), Ben Kingsley (Ibn Sina)

Ein verwaister junger Mann, der im elften Jahrhundert mit einem Bader durch England 
zieht, bricht in den Orient auf, um Meisterschüler des Gelehrten Ibn Sina zu werden. 
Während er zwischen christlicher und jüdischer Identität wechselt, führt er sein Ringen 
um medizinische Erkenntnis über Grenzen und Tabus hinweg und wird mit den sich 
radikalisierenden Tendenzen in der islamischen Welt konfrontiert. Aufwändig ausgestat-
tetes Abenteuerepos nach dem Roman von Noah Gordon. Als „praller“ Unterhaltungsfilm 
bleibt er emotional weitgehend glaubwürdig und bewahrt sich gegenüber seinen „großen“ 
Themen Politik, Religion und Wissenschaft eine respektable Integrität, auch wenn er sie 
nur an der Oberfläche anreißt. 

Lang hat es gedauert, bis Noah Gordons historischer Roman aus dem Jahr 1986 das 
Licht der Kinoleinwand erblickte. Über Gründe dafür mag man spekulieren: über allzu 
vermessene Produzenten, die dem Erfolg des Buchs mit „falschen“ Schauwerten be-
gegnen wollten; über die seinerzeit noch unausgereifte CGI-Technik, die erst heute den 
Aufwand an Szenerien, Orten und Kulissen visuell angemessen abbilden kann; vor allem 
aber über den Umgang mit dem humanistischen Kern des mittelalterlichen Medizin-Epos, 
den Gordon selbst stets erhalten wissen wollte. Gerade in dieser Hinsicht kann Philipp 
Stölzls Adaption durchaus punkten: Bei allem Aufwand an Schauwerten und Effekten, 
schillernden Settings und folkloristischen Kostümen bleibt das filmische Epos emotional 
jederzeit glaubwürdig und stimmig – und damit im guten Sinne sehr unterhaltsam. Dabei 
setzt der Film nicht auf psychologisch sonderlich ausgereifte Konturen, auch nicht auf die 
Erschaffung einer historisch korrekten Welt; was die Inszenierung zuvorderst umtreibt, 
ist die Idee einer abenteuerlichen Fantasie in der Tradition großer Kino-Epen. Im Kern 
erzählt „Der Medicus“ eine klassische Heldenreise, auf der es Abenteuer und Gefahren zu 
meistern gilt, der jugendliche Held schlechte wie gute Erfahrungen macht und am Ende 

Der Medicus

reich belohnt wird – mit innerer Reife, beruflichem Erfolg und der großen Liebe. 
Der mittelalterlichen Fantasiewelt zwischen Okzident und Orient wird zudem ein gerüt-
teltes Maß an „Facts & Fiction“ untergemischt: Die Entdeckungsreise zu den Quellen der 
modernen Medizin in der berühmten Madrassa im persischen Isfahan und der damit ver-
bundene Wissenstransfer zurück ins „dumpfe Dunkel“ Europas ereignet sich im politisch 
brisanten Spannungsfeld der Weltreligionen, zwischen aufklärerischem Humanismus und 
gefährlich zunehmender Radikalisierung der islamischen Welt.
Auch wenn viele Handlungsbögen und Figuren des Romans massiv gekappt oder variiert 
wurden, lässt sich die Erzählung gerade zu Beginn viel Zeit, um die rückständige Welt des 
frühen elften Jahrhunderts in England auszumalen: Armut und Ausbeutung sowie die Re-
pressionen staatlicher wie kirchlicher Obrigkeit bedrängen auch den kindlichen Protago-
nisten Rob Cole, der in einer Mine hart für ein Stück Brot arbeitet, tatenlos dem Tod seiner 
Mutter zusehen muss, von seinen Geschwistern getrennt wird und mit einem grantigen, 
aber herzensguten Wanderheiler über die Dörfer zieht. Während er heranwächst und die 
bescheidenen Fähigkeiten seines Mentors erlernt, Zähneziehen, Schröpfen und Ampu-
tieren, quälen ihn Erinnerungen an seine Hilflosigkeit angesichts der an der „Seitenkrank-
heit“ gestorbenen Mutter. Seine Wissbegier in medizinischen Fragen wächst von Tag zu 
Tag, und als Rob vom überragenden Wissen des Gelehrten Ibn Sina hört, bricht er auf, 
um nach langer, gefährlicher Reise in Persien dessen Meisterschüler zu werden. 
Seine Camouflage zwischen christlicher und jüdischer Identität verquickt sich mit den sich 
radikalisierenden Tendenzen in der islamischen Welt, als der „weltliche“ Schah von hass-
erfüllten Seldschuken-Völkern und fanatischen Fundamentalisten bedroht wird; zeitgleich 
führt Rob sein Ringen um medizinische Erkenntnis aber auch über bestehende Grenzen 
hinweg, über die Gefährdung durch die Pest wie auch über das Tabu der Leichenöffnung.
Dies alles erzählt der Film „prall“ und unterhaltsam vor exotischen Kulissen von Wüsten, 
fremden Städten und Orten; wobei alles stets sehr genau kalkuliert ist, weshalb die Ret-
tung aus Lebensgefahr ebenso zur rechten Zeit erfolgt wie der Tod eines geliebten Freun-
des als tragisches Opfer. Vom humanistischen Ideendrama eines Gottfried Lessing, der 
in „Nathan, der Weise“ die friedliche Koexistenz der Religionen beschwor, ist das ebenso 
weit entfernt wie von einer stichhaltigen Analyse politischer Verhältnisse – wobei freilich 
viele der Themen im weiten Feld zwischen Aufklärung und Verblendung durchaus ange-
legt sind und sich der Film im (plakativen) Umgang mit ihnen eine respektable Integrität 
bewahrt. Vorrangig aber atmet er großes Abenteuer: romantisch und sinnlich, tragisch 
und emphatisch, mitunter faszinierend visualisiert, changierend zwischen „Lawrence von 
Arabien“ (fd 11 864) und „Der Tiger von Eschnapur“ (fd 7760) – auch das eine Fallhöhe, 
die dem Film interessanterweise nicht zum Schaden gereicht. 

Horst Peter Koll, FILMDIENST 2013/26 
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Vorfilm: Defensiver Mittelfeldmann
Regie Kyros Kikos, GR / CH 2005
3,05 Min. Wer zog bei der Aufstellung 
die Arschkarte? Der defensive 
Mittelfeldmann. Ein Lied für die 
Unauffälligen.

MODEL VILLAGE  
HAYOUN KWON  
WINNER OF THE ARTE CREATIVE NEWCOMER
AWARD AT EMAF 2014 

Inspiriert von dem nordkoreanischen Pro-
pagandadorf Kijong-dong konstruiert Kwon 
eine Kulisse und lädt uns zu einer Fiktion ein. 
Die Modelle als Stellvertreter bezeugen was 
diese Geisterstadt wirklich ist: ein Fiktionsme-
chanismus. Die Realität einer Grenze, die mit 
ihrer eigenen Inszenierung konfrontiert ist: 
Dieses Dorf kann man nur in der Imagination 
besuchen.
Freely inspired by the North Korean propa-
ganda village, Kijong-dong Kwon reveals a 
setting and invites us into a fiction. Carrying 
out the journey by proxy, this film testifies to 
this ghost town in its true state as a mecha-
nism of fiction. The reality of a border con-
fronted with its staging. This village can only 
be reached within our imagination.
F 2014, Video, 10:45 // Director, script, editing Hayoun 
Kwon; Camera, Animation Simon Gesrel; Music Hayoun Kwon, 
Balthazar Auxietre; Distribution FILMO

HACKED CIRCUIT  
DEBORAH STRATMAN  
In diesen Zeiten von Edward Snowdens Ent-
hüllungen, wird Gene Hackmans Darstellung 
des Überwachungsexperten Harry Caul, in 
Coppolas The Conversation, in entsprechen-
de Resonanz mit der schwarzen Kunst des 
Geräuschmachers Gregg Barbanell gebracht. 
Vielschichtige Lügenkonstrukte und Täuschun-
gen werden durch diese fließend choreogra-
phierte, und in einer Einstellung gedrehten 
Darstellung absoluter Kontrolle, offen gelegt.
In these post-Snowden revelation times, Gene 
Hackman’s Coppola directed embodiment of 
surveillance expert Harry Caul is brought into 
pertinent resonance with the black arts of Fo-
ley artist Gregg Barbanell. Multiple layers of 
fabrication and imposition are laid bare by this 
fluidly choreographed, single-shot embodi-
ment of control. 
USA 2014, Video, 15:10 // Director, script, editing Deb-
orah Stratman; Camera Norbert Shieh; Music David Shire; 
Cast Gregg Barbanell, Darrin Mann; Distribution Deborah 
Stratman

HERE IS EVERYTHING  
EMILY VEY DUKE  
& COOPER BATTERSBY 
WINNER OF THE EMAF-AWARD 2014

Der Film präsentiert sich als „Nachricht aus 
der Zukunft“, denn er wird erzählt von einer 
Katze und einem Kaninchen, kleine Kontroll-
geister, die erklären, dass sie sich dazu ent-
schlossen haben, durch ein modernes Kunstvi-
deo zu uns zu sprechen, weil sie der Meinung 
sind, dass dies die höchste Form menschlicher 
Kommunikation ist. Ihre vorwitzige Einleitung 
täuscht jedoch über die komplexen Themen 
hinweg, die den Rest des Films ausmachen. 
Der Tod, Gott und das Streben und Aufrecht-
erhalten eines Zustands der Gnade gehören 
zu den thematischen Streifzügen, die sich 
ihren Weg durch das Stück bahnen, das üppig 
mit Animationen, Stand- und Videobildern 
illustriert ist. 
The film presents itself as a “message from 
The Future”, as narrated by a cat and a 
rabbit, spirit guides who explain that they’ve 
decided to speak to us via a contemporary art 
video because they understand this to be our 
highest form of communication. Their cheeky 
introduction, however, belies the complex 
set of ideas that fill the remainder of the film. 
Death, God, and attaining and maintaining 
a state of Grace are among the thematic 
strokes winding their way through the piece, 
rapturously illustrated with animation, still and 
video imagery.
USA 2013, Video, 14:00 // Realisation Emily Vey Duke, 
Cooper Battersby; Distribution Video Data Bank; Image © 
the artists, courtesy of VDB, www.vdb.org

KONTAKT
Experimentalfilm Workshop e.V.

Lohstraße 45a
49074 Osnabrück

Tel. +49 541 21658 
info@emaf.de
www.emaf.deTour 2014

Unter diesem Motto stand das EMAF 2014. Nach den 
Enthüllungen von Edward Snowden und weiteren 
Erkenntnissen über die Tätigkeiten der NSA und anderer 
Geheimdienste, stellten wir die Frage: Sind wir der Feind? 
Wie ist die Ordnung der Dinge in unserer heutigen 
digitalen Welt beschaffen? Wer kontrolliert was und wen 
und warum? Ob und wie wir in der digitalen Welt frei 
bleiben können und wollen ist höchst zwiespältig, denn 
Vieles was uns gläsern und berechenbar macht, ist oder 
scheint durchaus nützlich. In diesem Dilemma hilft nur 
eine Reflektion über den Zustand der Dinge, und diese 
nehmen acht aktuelle Künstlerfilme, die wir aus dem 
diesjährigen Programm des EMAF ausgewählt haben, 
aus den unterschiedlichsten Blickwinkeln vor. Darunter 
befinden sich auch drei der diesjährigen Preisträger in 
den verschiedenen Kategorien.
With the headline “We, the Enemy” the EMAF 2014 
reflected on the facts which the whistleblowing of 
Edward Snowden about the activities of NSA and other 
secret services laid open, and asked: Are we the enemy? 
How does the order of things changed in our digital 
world today? Who is monitoring what and whom and 
why? If and how we can be free in the digital world 
sounds like a contradiction these days:  what makes us 
transparent on one hand seems very useful and handy 
as well. In this dilemma only a reflection about the state 
of things helps and so do eight artist-films from different 
perspectives. Among them are three award winners of 
EMAF from the various categories. 

WE, THE ENEMY
THE ADVICE SHAPE 
JENNET THOMAS 
Ausgewählte Bilder von Naturkatastrophen, 
Papierbasteleien, mutierte Tiere, vergange-
ne Schönheit und Völkermord formen einen 
idealen Rahmen für verblüffende Zusam-
menhänge. Ist das ein Test? „Sie haben eine 
gespaltene Gefühlswelt, wünschen Sie, dass 
ich sie wieder zusammenfüge?“
Appropriated imagery of natural disasters, pa-
per crafts, mutated animals, abject beauty and 
genocide form an exquisite corpse of uncanny 
connectivity. Is this a test? “You have a split 
emotional register” you are told, “would you 
like me to reseal it?” 
GB 2013, Video, 6:11 / Director, script, camera, editing, 
animation, music Jennet Thomas; Cast Paul Tarrago; Dis-
tribution Video Data Bank; Image © the artists, courtesy 
of VDB, www.vdb.orgHotzanak

FOR YOUR OWN SAFETY 
IZIBENE OÑEDERRA
Ich sagte ihm, dass ich Filmproduzentin sei… 
und nichts hat sich geändert. Durch diese 
Gegenden irrt die Seele, manchmal sicher, 
manchmal unsicher ob ihrer Existenz, während 
der Körper ist und ist und weiterhin sein wird, 
aber nirgendwo eine Zuflucht findet. 
I told him I was a filmmaker... and nothing has 
changed. Amid these landscapes traipses the 
soul, at times certain, at others uncertain of its 
own existence, while the body is and is and is 
and has no place of its own.
E 2013, Video, 5:11 / Director, animation Izibene Oñeder-
ra; Script Xabier Gantzarain; Editing Eduardo Elosegi; 
Music DJ Amsia; Distribution KIMUAK

SIEBEN MAL AM TAG BEKLAGEN WIR 
UNSER LOS UND NACHTS STEHEN WIR 
AUF, UM NICHT ZU TRÄUMEN 
SUSANN MARIA HEMPEL
WINNER OF THE MEDIA ART AWARD OF 
THE GERMAN FILM-CRITICS AT EMAF 2014 

Als würde ein Bild gewordenes Andachts-
buch auf der Basis von Interviews gestaltet, 
erzählt der Film die Passionsgeschichte eines 
thüringischen EU-Rentners, der 1989 sein 

Gedächtnis im Gefängnis verlor und sich 
seither in eine Reihe unglückseliger Ereignisse 
verstrickt hat.
A cinematic devotion book, based on inter-
views with an incapacitated person from the 
East German province who lost his memory in 
prison 1989 and has since become entangled 
in a series of ill-fated events.
D 2013, Video, 18:00 / Director, script, editing,music 
Susann Maria Hempel; Camera Berta Valin Escofet; Anima-
tion Susann Maria Hempel, Philipp Herlt

THE SERPENT & THE MOUSE  
NICOLE RAYBURN 
Der Film handelt von dem Verständnis der 
Schlange als unausweichliche Verbindung zur 
Geschichte aus der Bibel „Der Sündenfall“. 
Gezeigt wird eine Maus, die von einer Schlan-
ge gefressen wird. 
The film addresses the understanding of the 
serpent as inescapably associated to the 
biblical story of The Fall, and playfully uses 
text to problematize the associations of this 
metaphor. It also shows a mouse being eaten 
by a snake.
CDN 2013, Video, 3:31 / Director, script, camera, edit-
ing, music Nicole Rayburn

THE REVOLUTION WILL NOT BE TELE-
VISED  
JAN REHWINKEL  
Seit 2011 sehen wir Bilder von sogenannten 
Revolutionen – der Westen nennt es den 
„Arabischen Frühling“. Während unsere 
Komplizen vom Thron gejagt werden, setzen 
wir eine Miene von Verständnis auf und 
verkünden: Wird ja auch langsam Zeit für 
Demokratie! Dabei hätten wir genug Gründe, 
uns vom Monitor zu lösen und Dinge vor 
unserer eigenen (virtuellen) Haustür in Angriff 
zu nehmen.
Since 2011 we see images of so-called revo-
lutions – called “Arab Spring” by the West. 
While our accomplices are being kicked from 
the throne, we have nothing better to do 
than to put on an understanding face and to 
proclaim: It was about time for democracy! 
We have enough reasons to get away from 
the monitor and to tackle things in front of our 
own (virtual) door.
D 2013, Video, 2:45 / Realisation & Distribution Jan 
Rehwinkel
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Tourprogramm vom Medienkunstfestival 2014 in Osnabrück.

We, the Enemy. Unter diesem Motto stand das EMAF 2014. Nach den Enthüllungen von 
Edward Snowden und weiteren Erkenntnissen über die Tätigkeiten der NSA und anderer 
Geheimdienste, stellten wir die Frage: Sind wir der Feind? Wie ist die Ordnung der Dinge 
in unserer heutigen digitalen Welt beschaffen? Wer kontrolliert was und wen und warum? 
Ob und wie wir in der digitalen Welt frei bleiben können und wollen ist höchst zwiespältig, 
denn Vieles was uns gläsern und berechenbar macht, ist oder scheint durchaus nützlich. 
In diesem Dilemma hilft nur eine Reflektion über den ustand der Dinge, und diese nehmen 
acht aktuelle Künstlerfilme die wir aus dem diesjährigen Programm des EMAF ausgewählt 
haben, aus den unterschiedlichsten Blickwinkeln vor. Darunter befinden sich auch dei der 
diesjährigen Preisträger in den verschiedenen Kategorien.

We, the Enemy

MODEL VILLAGE  
HAYOUN KWON  
WINNER OF THE ARTE CREATIVE NEWCOMER
AWARD AT EMAF 2014 

Inspiriert von dem nordkoreanischen Pro-
pagandadorf Kijong-dong konstruiert Kwon 
eine Kulisse und lädt uns zu einer Fiktion ein. 
Die Modelle als Stellvertreter bezeugen was 
diese Geisterstadt wirklich ist: ein Fiktionsme-
chanismus. Die Realität einer Grenze, die mit 
ihrer eigenen Inszenierung konfrontiert ist: 
Dieses Dorf kann man nur in der Imagination 
besuchen.
Freely inspired by the North Korean propa-
ganda village, Kijong-dong Kwon reveals a 
setting and invites us into a fiction. Carrying 
out the journey by proxy, this film testifies to 
this ghost town in its true state as a mecha-
nism of fiction. The reality of a border con-
fronted with its staging. This village can only 
be reached within our imagination.
F 2014, Video, 10:45 // Director, script, editing Hayoun 
Kwon; Camera, Animation Simon Gesrel; Music Hayoun Kwon, 
Balthazar Auxietre; Distribution FILMO

HACKED CIRCUIT  
DEBORAH STRATMAN  
In diesen Zeiten von Edward Snowdens Ent-
hüllungen, wird Gene Hackmans Darstellung 
des Überwachungsexperten Harry Caul, in 
Coppolas The Conversation, in entsprechen-
de Resonanz mit der schwarzen Kunst des 
Geräuschmachers Gregg Barbanell gebracht. 
Vielschichtige Lügenkonstrukte und Täuschun-
gen werden durch diese fließend choreogra-
phierte, und in einer Einstellung gedrehten 
Darstellung absoluter Kontrolle, offen gelegt.
In these post-Snowden revelation times, Gene 
Hackman’s Coppola directed embodiment of 
surveillance expert Harry Caul is brought into 
pertinent resonance with the black arts of Fo-
ley artist Gregg Barbanell. Multiple layers of 
fabrication and imposition are laid bare by this 
fluidly choreographed, single-shot embodi-
ment of control. 
USA 2014, Video, 15:10 // Director, script, editing Deb-
orah Stratman; Camera Norbert Shieh; Music David Shire; 
Cast Gregg Barbanell, Darrin Mann; Distribution Deborah 
Stratman

HERE IS EVERYTHING  
EMILY VEY DUKE  
& COOPER BATTERSBY 
WINNER OF THE EMAF-AWARD 2014

Der Film präsentiert sich als „Nachricht aus 
der Zukunft“, denn er wird erzählt von einer 
Katze und einem Kaninchen, kleine Kontroll-
geister, die erklären, dass sie sich dazu ent-
schlossen haben, durch ein modernes Kunstvi-
deo zu uns zu sprechen, weil sie der Meinung 
sind, dass dies die höchste Form menschlicher 
Kommunikation ist. Ihre vorwitzige Einleitung 
täuscht jedoch über die komplexen Themen 
hinweg, die den Rest des Films ausmachen. 
Der Tod, Gott und das Streben und Aufrecht-
erhalten eines Zustands der Gnade gehören 
zu den thematischen Streifzügen, die sich 
ihren Weg durch das Stück bahnen, das üppig 
mit Animationen, Stand- und Videobildern 
illustriert ist. 
The film presents itself as a “message from 
The Future”, as narrated by a cat and a 
rabbit, spirit guides who explain that they’ve 
decided to speak to us via a contemporary art 
video because they understand this to be our 
highest form of communication. Their cheeky 
introduction, however, belies the complex 
set of ideas that fill the remainder of the film. 
Death, God, and attaining and maintaining 
a state of Grace are among the thematic 
strokes winding their way through the piece, 
rapturously illustrated with animation, still and 
video imagery.
USA 2013, Video, 14:00 // Realisation Emily Vey Duke, 
Cooper Battersby; Distribution Video Data Bank; Image © 
the artists, courtesy of VDB, www.vdb.org
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Unter diesem Motto stand das EMAF 2014. Nach den 
Enthüllungen von Edward Snowden und weiteren 
Erkenntnissen über die Tätigkeiten der NSA und anderer 
Geheimdienste, stellten wir die Frage: Sind wir der Feind? 
Wie ist die Ordnung der Dinge in unserer heutigen 
digitalen Welt beschaffen? Wer kontrolliert was und wen 
und warum? Ob und wie wir in der digitalen Welt frei 
bleiben können und wollen ist höchst zwiespältig, denn 
Vieles was uns gläsern und berechenbar macht, ist oder 
scheint durchaus nützlich. In diesem Dilemma hilft nur 
eine Reflektion über den Zustand der Dinge, und diese 
nehmen acht aktuelle Künstlerfilme, die wir aus dem 
diesjährigen Programm des EMAF ausgewählt haben, 
aus den unterschiedlichsten Blickwinkeln vor. Darunter 
befinden sich auch drei der diesjährigen Preisträger in 
den verschiedenen Kategorien.
With the headline “We, the Enemy” the EMAF 2014 
reflected on the facts which the whistleblowing of 
Edward Snowden about the activities of NSA and other 
secret services laid open, and asked: Are we the enemy? 
How does the order of things changed in our digital 
world today? Who is monitoring what and whom and 
why? If and how we can be free in the digital world 
sounds like a contradiction these days:  what makes us 
transparent on one hand seems very useful and handy 
as well. In this dilemma only a reflection about the state 
of things helps and so do eight artist-films from different 
perspectives. Among them are three award winners of 
EMAF from the various categories. 

WE, THE ENEMY
THE ADVICE SHAPE 
JENNET THOMAS 
Ausgewählte Bilder von Naturkatastrophen, 
Papierbasteleien, mutierte Tiere, vergange-
ne Schönheit und Völkermord formen einen 
idealen Rahmen für verblüffende Zusam-
menhänge. Ist das ein Test? „Sie haben eine 
gespaltene Gefühlswelt, wünschen Sie, dass 
ich sie wieder zusammenfüge?“
Appropriated imagery of natural disasters, pa-
per crafts, mutated animals, abject beauty and 
genocide form an exquisite corpse of uncanny 
connectivity. Is this a test? “You have a split 
emotional register” you are told, “would you 
like me to reseal it?” 
GB 2013, Video, 6:11 / Director, script, camera, editing, 
animation, music Jennet Thomas; Cast Paul Tarrago; Dis-
tribution Video Data Bank; Image © the artists, courtesy 
of VDB, www.vdb.orgHotzanak

FOR YOUR OWN SAFETY 
IZIBENE OÑEDERRA
Ich sagte ihm, dass ich Filmproduzentin sei… 
und nichts hat sich geändert. Durch diese 
Gegenden irrt die Seele, manchmal sicher, 
manchmal unsicher ob ihrer Existenz, während 
der Körper ist und ist und weiterhin sein wird, 
aber nirgendwo eine Zuflucht findet. 
I told him I was a filmmaker... and nothing has 
changed. Amid these landscapes traipses the 
soul, at times certain, at others uncertain of its 
own existence, while the body is and is and is 
and has no place of its own.
E 2013, Video, 5:11 / Director, animation Izibene Oñeder-
ra; Script Xabier Gantzarain; Editing Eduardo Elosegi; 
Music DJ Amsia; Distribution KIMUAK

SIEBEN MAL AM TAG BEKLAGEN WIR 
UNSER LOS UND NACHTS STEHEN WIR 
AUF, UM NICHT ZU TRÄUMEN 
SUSANN MARIA HEMPEL
WINNER OF THE MEDIA ART AWARD OF 
THE GERMAN FILM-CRITICS AT EMAF 2014 

Als würde ein Bild gewordenes Andachts-
buch auf der Basis von Interviews gestaltet, 
erzählt der Film die Passionsgeschichte eines 
thüringischen EU-Rentners, der 1989 sein 

Gedächtnis im Gefängnis verlor und sich 
seither in eine Reihe unglückseliger Ereignisse 
verstrickt hat.
A cinematic devotion book, based on inter-
views with an incapacitated person from the 
East German province who lost his memory in 
prison 1989 and has since become entangled 
in a series of ill-fated events.
D 2013, Video, 18:00 / Director, script, editing,music 
Susann Maria Hempel; Camera Berta Valin Escofet; Anima-
tion Susann Maria Hempel, Philipp Herlt

THE SERPENT & THE MOUSE  
NICOLE RAYBURN 
Der Film handelt von dem Verständnis der 
Schlange als unausweichliche Verbindung zur 
Geschichte aus der Bibel „Der Sündenfall“. 
Gezeigt wird eine Maus, die von einer Schlan-
ge gefressen wird. 
The film addresses the understanding of the 
serpent as inescapably associated to the 
biblical story of The Fall, and playfully uses 
text to problematize the associations of this 
metaphor. It also shows a mouse being eaten 
by a snake.
CDN 2013, Video, 3:31 / Director, script, camera, edit-
ing, music Nicole Rayburn

THE REVOLUTION WILL NOT BE TELE-
VISED  
JAN REHWINKEL  
Seit 2011 sehen wir Bilder von sogenannten 
Revolutionen – der Westen nennt es den 
„Arabischen Frühling“. Während unsere 
Komplizen vom Thron gejagt werden, setzen 
wir eine Miene von Verständnis auf und 
verkünden: Wird ja auch langsam Zeit für 
Demokratie! Dabei hätten wir genug Gründe, 
uns vom Monitor zu lösen und Dinge vor 
unserer eigenen (virtuellen) Haustür in Angriff 
zu nehmen.
Since 2011 we see images of so-called revo-
lutions – called “Arab Spring” by the West. 
While our accomplices are being kicked from 
the throne, we have nothing better to do 
than to put on an understanding face and to 
proclaim: It was about time for democracy! 
We have enough reasons to get away from 
the monitor and to tackle things in front of our 
own (virtual) door.
D 2013, Video, 2:45 / Realisation & Distribution Jan 
Rehwinkel
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Vorfilm: Der Kaktus
Regie Franz Winzentsen, D 1995, 
2,00 Min. Aus “Der Porzellanladen 
Teil 2”: Eine Musikerfamilie im Allgäu 
stellt fest, dass ihr Kaktus von Zeit zu 
Zeit ungewöhnliche Verdrehungen 
aufwies. Eine Zeitrafferaufnahme mit 
einer Super-8-Kamera brachte des 
Rätsels Lösung.
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THE PLACE BEYOND THE PINES 
Scope. USA, 2012 
Drama
Produktionsfirma:  Focus Features/Sidney Kimmel Ent./Electric City Ent./Hunting Lane Films/
Pines Prod./Silverwood Films
Verleih: Kino:StudioCanal
DVD: StudioCanal (16:9, 2.35:1, DD5.1 engl./dt.)
Blu-ray: StudioCanal (16:9, 2.35:1, dts-HDMA engl./dt.)
Länge: 140 Minuten
FSK: ab 12; f
Erstaufführung: 13.6.2013 
7.11.2013 DVD & BD
FILMDIENST-Nummer: 41753
Produktion: Jamie Patricof, Lynette Howell, Alex Orlovsky, Sidney Kimmel
Regie: Derek Cianfrance
Buch: Derek Cianfrance, Ben Coccio, Darius Marder
Kamera: Sean Bobbitt
Musik: Mike Patton
Schnitt: Jim Helton, Ron Patane
Darsteller: Ryan Gosling (Luke), Bradley Cooper (Avery), Eva Mendes (Romina), Mahershalal-
hashbaz Ali (Kofi), Ben Mendelsohn (Robin), Dane DeHaan (Jason), Emory Cohen (AJ), Ray 
Liotta (Deluca), Rose Byrne (Jennifer), Bruce Greenwood (Bill Killcullen)

Ein Stuntman erfährt, dass eine Frau, mit der er eine Affäre hatte, von ihm ein Kind bekom-
men hat. Er beschließt, seiner Rolle als Vater und Versorger gerecht zu werden, indem er als 
Bankräuber Geld beschafft. Ein Polizist, ebenfalls frisch gebackener Vater, kommt ihm dabei 
auf tragische Weise in die Quere. 15 Jahre später treffen die Söhne der beiden aufeinander. 
Das Drama erzählt in drei Akten mit jeweils unterschiedlichen Hauptfiguren von Männern, 
die mit ihren Rollenerwartungen, eigenen wie von außen herangetragenen, ringen. Dank der 
fulminanten Kameraarbeit faszinieren vor allem die beiden ersten Porträts, doch die einzelnen 
Teile bleiben disparat und fügen sich nicht zu einem Ganzen.

Ein durchtrainierter, nicht gerade kunstvoll tätowierter Männerkörper, umgeben von den 
strahlenden, tanzenden Lichtern eines nächtlichen Jahrmarkts. Der Auftritt des Motorrad-
Stuntman „Handsome Luke“ gleicht einer Bühnenshow, bei dem Glamour und Kirmes-Trash 
nah beieinanderliegen. Auf dem Weg durch die Menge zur „Todeswand“ – ein käfigartiger 
Zylinder für spektakuläre Steilwand-Akrobatik –, folgt ihm die Kamera buchstäblich auf Schritt 
und Tritt und kann dabei nicht von seiner schönen Rückenansicht lassen: Luke zieht zunächst 
ein Metallica-T-Shirt an, bevor er sich seine knallrote Lederjacke überstreift, sein blondiertes 
Haar leuchtet in der Nacht, schließlich verschwindet es unter einem Helm. 
Dass „The Place Beyond the Pines“ am Anfang einen Jahrmarkt als Schauplatz wählt, ist nur 
konsequent: Alles an diesem ersten Teil des Films ist Pose, Theater, Performance, nah dran 
auch an den Stilisierungen des Biker-Genres und zudem eine recht nahtlose Fortsetzung 
der Ikonisierung von Ryan Gosling, die mit „Drive“ (fd 40 864) auf etwas penetrante Weise 
ihren Anfang genommen hat. Die Geschichte vom wortkargen Maverick, der seine plötzliche 
Vaterrolle und die damit verbundene Versorgungspflicht so überernst nimmt, dass er seinen 
Lebensunterhalt fortan mit spektakulären Banküberfällen zu bestreiten sucht, ist fast neben-
sächlich. 

The Place Beyond the Pines
Nach dem Beziehung sezierenden „Blue Valentine“ (fd 40 575) scheint Derek Cianfrance nun 
vor allem an Atmosphären, Oberflächen und eruptiven Emotionen interessiert: Das Spiel der 
Farben (von Autoscheinwerfern und Neonreklamen über den rosafarbenen Himmel bis hin zur 
Blutlache aus sattem Lila), Bewegung und Geschwindigkeit, Lukes Ambivalenz zwischen Ba-
byface, rührender Fürsorge, Muskeln und Schlägertum, das Zusammenspiel von Gewalt und 
Tränen – all das verdichtet durch einen wuchtigen Soundtrack, von Suicide bis zu Bon Yver. 
„The Place Beyond the Pines“ ist dabei so stark auf Luke/Gosling fixiert, dass der Auftritt 
Bradley Coopers als Gegenspieler Avery Cross zunächst kaum weiter auffällt. Mit Cross 
pirscht sich aber nicht nur ein ehrgeiziger Kleinstadtpolizist an ein gewaltsam endendes 
Geisel-Szenario heran – auch ein zweiter Film drängt sich hier zunächst unmerklich in den 
ersten hinein und bereitet diesem ein jähes Ende.
„The Place Beyond the Pines“ ist ein Film in drei Akten, die abgesehen von ihren narrativen 
Zusammenhängen – die schicksalhafte Verknüpfung der beiden männlichen Hauptfiguren, 
beides junge Väter, deren Söhne sich im finalen Teil begegnen – wenig miteinander teilen. Vor 
allem zwischen dem ersten und dem zweiten Akt klafft ein nicht nur stilistischer Bruch. Von 
seinem Posterboy-Gestus rückt der Film gänzlich ab. Ganz ernsthaft sind plötzlich Tonfall und 
Erzählhaltung – es geht um Korruption im Polizeiapparat, dessen Verbindungen zur Politik 
und um das Verfolgen einer Karriere als post-traumatische Therapie. 
Die Inszenierung bewegt sich bei dieser Erzählung zwar etwas einfallslos zwischen verschie-
denen generischen Konventionen – der Auftritt des klassischen Bösewicht-Darstellers Ray 
Liotta ruft sofort Martin Scorseses „Good Fellas“ (fd 28 549) auf. Atmosphärisch gelingt ihm 
das aber durchaus stimmig, nicht zuletzt dank der exzellenten Kameraarbeit von Sean Bob-
bitt, der auch die Filme von Steve McQueen ästhetisch geformt hat. 
Eine der besten Szenen des Films, in der die Polizeikollegen von Avery Cross diesen zu 
einem „Ausflug“ einladen, führt die beiden Hauptfiguren noch einmal symbolisch zusammen. 
Ohne Durchsuchungsbefehl verschafft sich die Gruppe spät abends Zutritt zum Zuhause von 
Romina, der Mutter von Lukes kleinem Sohn, um dort möglicherweise das vom Vater erbeu-
tete Geld zu finden. Ausgerechnet Cross, der Luke zuvor in einem Akt vermeintlicher Notwehr 
getötet hat – auch dies ein Echo auf zahlreiche Fälle in der amerikanischen Wirklichkeit – soll 
das Baby aus seinem Bettchen hochheben, damit unter der Matratze nach der Beute gesucht 
werden kann. Für Cross, der einen Sohn im selben Alter hat, ist dies ein verstörender Mo-
ment; dass diese Analogie in einem Therapiegespräch noch einmal explizit ausgesprochen 
wird, erscheint da fast überflüssig. 
Ein wenig vorhersehbar in seiner Konstruktion wirkt der dritte Teil, der 15 Jahre später das 
Drama um Schuld und Sühne in den Titel gebenden „pines“ – einem dichten Kiefernwald – zu 
Ende bringt. Hier schließt sich zwar vordergründig der Kreis um die beiden Vaterfiguren und 
ihre halbwüchsigen Söhne, doch zu sehen ist eher ein schief sitzendes Dreieck ohne rechten 
Zusammenhalt: eher drei Filme als drei Akte, in jedem Fall keine organische Form. 

Esther Buss, FILMDIENST 2013/12 
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Vorfilm: Der kleine Vogel 
und das Blatt
Regie Lena von Döhren, CH 2012, 
2,30 Min. Der Winterwind entreißt 
dem kleinen Vogel seinen besten 
Freund, das Blatt. Mutig folgt er ihm 
in den Wald und in die Welt hinaus 
und vergisst dabei fast, dass er sich 
vor dem hungrigen Fuchs in Acht 
nehmen sollte.
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PHILOMENA 
Großbritannien/Frankreich/USA, 2013 
Drama
Produktionsfirma:  Baby Cow Prod./Magnolia Mae Films/Pathé/BBC Films/BFI
Verleih, Kino: Universum
Länge: 98 Minuten
FSK: ab 6; f
FBW: bw
Erstaufführung: 27.2.2014
FILMDIENST-Nummer: 42223
Produktion: Gabrielle Tana, Steve Coogan, Tracey Seaward
Regie: Stephen Frears
Buch: Steve Coogan, Jeff Pope
Vorlage: Martin Sixsmith (Roman „The Lost Child of Philomena Lee“ / „Philomena: Eine 
Mutter sucht ihren Sohn“)
Kamera: Robbie Ryan
Musik: Alexandre Desplat
Schnitt: Valerio Bonelli
Darsteller: Judi Dench (Philomena Lee), Steve Coogan (Martin Sixsmith), Sophie 
Kennedy Clark (junge Philomena), Anna Maxwell Martin (Jane), Ruth McCabe (Mutter 
Barbara), Barbara Jefford (Schwester Hildegarde), Peter Hermann (Pete Olsson), Mare 
Winningham (Mary), Michelle Fairley (Sally Mitchell)

Auszeichnungen:
Steve Coogan, Venedig 2013, Bestes Drehbuch („Osella“) 
Jeff Pope, Venedig 2013, Bestes Drehbuch („Osella“) 
Stephen Frears, Venedig 2013, SIGNIS-Preis 

Eine alte Frau sucht ein halbes Jahrhundert, nachdem ihr in einem irischen Kloster ihr 
uneheliches Baby weggenommen wurde, gemeinsam mit einem zynischen Journalisten 
ihren Sohn. Das nach einer historischen Begebenheit inszenierte Drama ist eine ergrei-
fende Mischung aus komischem Road Movie, detektivischer Recherche und wütender 
Anklage. Geschickt balanciert die Inszenierung die unterschiedlichen Töne aus, wobei 
die Komik des Films aus der Gegensätzlichkeit der Hauptfiguren resultiert, die sich mit 
lakonischen Dialogen bekämpfen und so das gelegentliche Pathos auffangen. 

Über die Praxis der katholischen Kirche in Irland, jungen Müttern ihre unehelich ge-
borenen Kinder wegzunehmen und sie ohne Aussicht auf ein Wiedersehen zur Adop-
tion freizugeben, erzählte schon Peter Mullan in seinem Drama „Die unbarmherzigen 
Schwestern“. Sein beklemmender Film sparte Gewalt und Schikane nicht aus und zeigte 
selbstgerecht-sadistische Nonnen im Dienst einer totalitären Macht. 
„Philomena“ von Stephen Frears geht schonender, bedächtiger, nicht ganz so parteiisch 
mit den brisanten Fakten um; in seiner Mischung aus Komik und Sentiment ist er auch 
unterhaltsamer und konventioneller. Frears’ ergreifendes Drama beruht auf dem 2009 
erschienenen Buch „The Lost Child of Philomena Lee“ des Journalisten Martin Six smith. 

Philomena

Im Film wird Sixsmith von Steve Coogan verkörpert, der zusammen mit Jeff Pope auch 
das Drehbuch geschrieben und den Film auch produziert hat.
Die Titelfigur wird von Judi Dench gespielt, die zumeist kühle, unnachgiebige Matriar-
chinnen verkörpert, sei es als „M“ in der James-Bond-Reihe oder als englische Königin 
in „Shakespeare in Love“. In „Philomena“ ist sie hingegen eine bescheidene, naive und 
gutmütige alte Frau, die gern Groschenromane liest und Soap-Serien schaut. Seit über 
50 Jahren sucht Philomena vergeblich nach ihrem Sohn, der als Dreijähriger adoptiert 
wurde. Da erhält sie endlich Hilfe von dem arbeitslosen Journalisten Sixsmith, der früher 
mal Auslands korres pondent für die BBC und Berater in der Regierung von Tony Blair 
war. Sein beruflicher Abstieg hat ihn in einen arroganten Zyniker verwandelt, der ebenso 
unfreundlich wie brüsk ist. 
Philomenas Geschichte betrachtet er als gewinnbringenden Aufhänger für eine tränen-
treibende Titelgeschichte, für ihre Gutgläubigkeit hat er nur beißenden Spott übrig. Ihre 
Recherche führt die beiden zunächst nach Irland, ins Roscrea-Kloster, wo Philomena als 
Teen ager eingesperrt war. Doch alle Dokumente sind verbrannt, die Nonnen verweigern 
jede Auskunft. Zufällig erfährt Sixsmith von einem Kneipenwirt, dass das Kloster damals 
die Babys an kinderlose, katholische Paare aus Amerika verkaufte. Und so reist das 
ungleiche Paar nach Washington, D.C, um einen Mann namens Anthony zu suchen.
In diese Handlung sind Philomenas Erinnerungen eingebettet, die sie in ihren gele-
gentlichen Gesprächen mit Sixsmith auffächert: das kurze Abenteuer auf einem hell 
erleuchteten Jahrmarkt, die Abschiebung ins Kloster; die unentgeltliche Arbeit in einer 
Wäscherei; die täglichen, aber nur kurzen Treffen mit ihrem kleinen Sohn. Und dann, der 
erschreckendste Moment des Films, muss Philomena aus dem Fenster mitansehen, wie 
ein wohlhabendes Paar Anthony im Auto mitnimmt. Verkauft für 1000 Pfund.
„Philomena“ funktioniert auf mehreren Ebenen. Einmal als komisches Road Movie, in 
dem sich Dench und Coogan mit der Gegensätzlichkeit ihrer Figuren die Bälle zuwerfen 
und mit trockenem Humor das Pathos und die anrührenden Momente des Films auffan-
gen. Dann gibt es die detektivische Recherche, die in einer schönen Kreisbewegung 
wieder zurück führt nach Roscrea. Doch die Aufdeckung der Wahrheit gestaltet sich 
schwierig, weil sich niemand dafür interessiert, weder die Zeitung, die nur eine anrüh-
rende „Human Interest“-Story drucken will, noch die Ordenschwestern, die zu viel zu 
verbergen haben, aber auch Sixsmith nicht, für den dies zunächst ein Auftrag wie alle 
anderen ist. „Philomena“ ist aber auch eine wütende Anklage gegen ein System, das 
Frauen unterdrückt und bestraft, nur weil sie vorehelichen Sex hatten, und ihre Sklaven-
arbeit als Kompensation für die Geburtshilfe rechtfertigt. Die Inszenierung balanciert die 
unterschiedlichen Töne geschickt aus, nicht so radikal und anklagend wie Peter Mullan, 
aber doch so, dass der Film der Komplexität des Themas gerecht wird. Allmählich schält 
sich dann auch das moralische Zentrum des Films heraus: Trotz ihrer unmenschlichen 
Behandlung durch die Kirche ist Philomena Lee unerschüttert in ihrem Glauben. Dazu 
zählt auch ihre Bereitschaft, ihren Peinigern zu vergeben. 

Michael Ranze, FILMDIENST 2014/5
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Gerhard Schroth, Klavier 
und Margarita Kopp, Sopran, 
stimmen mit Liedern und 
Klaviermusik auf den Film ein.

Alfredo Catalani 
Ebben? ...Ne andrò  lontana 

Giacomo Puccini 
O mio babbino caro

Antonìn Dvoràk 
Lied an den Mond
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QUARTET 
Scope. Großbritannien/Deutschland, 2012 
Komödie
Produktionsfirma: Headline Pic./Finola Dwyer Prod./BBC Films/DCM Prod.
Verleih Kino: DCM
DVD: EuroVideo/dcm (16:9, 2.35:1, DD5.1 engl./dt.)
Blu-ray: EuroVideo/dcm (16:9, 2.35:1, dts-HD engl./dt.)
Länge: 98 Minuten
FSK: ab 0; f
FBW: bw
Erstaufführung: 24.1.2013 
10.10.2013 DVD & BD 
21.9.2014 SRF 2
FILMDIENST-Nummer: 41509
Produktion: Finola Dwyer, Stewart MacKinnon
Regie: Dustin Hoffman
Buch: Ronald Harwood
Vorlage: Ronald Harwood (Bühnenstück)
Kamera: John de Borman
Musik: Dario Marianelli
Schnitt: Barney Pilling
Darsteller: Maggie Smith (Jean), Tom Courtenay (Reginald), Billy Connolly (Wilf), Pauline 
Collins (Cissy), Michael Gambon (Cedric), Sheridan Smith (Dr. Lucy Cogan), Trevor Peacock, 
Andrew Sachs (Bobby Swanson), Luke Newberry (Simon)

In einem Seniorenheim für alternde Musiker und Sänger gerät das beschauliche Leben durch 
finanzielle Probleme der Anstalt ebenso wie durch eine exzentrische neue Insassin durch-
einander. Die gealterte Diva ist die Ex-Frau eines sensiblen Seniors, der ihr die Trennung nie 
verziehen hat. Mit zwei weiteren ehemaligen Sängern wollen die beiden „Rigoletto“-Arien für 
einen Gala-Abend einstudieren, was zu Gefühlswirrungen führt. Das Regiedebüt des Schau-
spielers Dustin Hoffman lässt den Darstellern viel Raum zur Entfaltung und erzählt wohltuend 
ruhig eine komödiantische Geschichte, die angenehm unterhält, dabei aber doch eher ober-
flächlich über Konfliktpunkte und Probleme des Alters hinweghuscht. 

Sie werden immer mehr, und doch bekommt man sie kaum zu sehen: Eher selten zeigen sich 
Vertreter der Generation 70+ in der Öffentlichkeit, vom Kinosaal ganz zu schweigen. Der jahr-
zehntelange Trend, sich ab einem gewissen Alter in der Isolation des eigenen Wohnzimmers 
dem Fernsehprogramm zu ergeben, lebt fort – und der Kinoindustrie bleibt das Rätseln: Liegt 
es an der Vermittlungsform, den Inhalten oder an fehlenden Identifikationsfiguren? Andreas 
Dresens Drama „Wolke 9“ (fd 38 865) über Liebe und Sex im Alter oder die britische Seni-
oren-Exil-Komödie „The Best Exotic Marigold Hotel“ (fd 40 948) waren Ausnahmeerschei-
nungen. Die Zuschauer waren dennoch deutlich jünger als die Protagonisten beider Filme. 
Kurz gesagt: Die Alterspyramide wird unten immer dicker, die Tasten auf den Handys werden 
größer, aber die Kinobesucher bleiben gleich alt. 
Mit „Quartett“ scheint nun die Filmwelt einen gezielten Vorstoß in Richtung Rentner zu wagen 
– wenn auch eher „agil“ als mit Verve. Dustin Hoffman, selbst mit gestandenen 75 Jahren 
eigentlich schon Ruhestand-verdächtig, hat sich dafür zum ersten Mal allein hinter die Kame-
ra begeben und lässt fünf bekannte britischen Schauspielkollegen, ebenfalls alle über 70, in 
einer Seniorenresidenz für altgediente Musiker aufeinander treffen. Hier wird in satten Farben 

Quartett
der Lebensabend zelebriert und fleißig für das anstehende Giuseppe-Verdi-Jubiläum geprobt. 
Angelehnt ist der vornehme Altersruhesitz „Beecham House“ an das, was der italienische 
Komponist selbst als sein bestes Werk bezeichnet haben soll: die von ihm gestiftete Mailän-
der „Casa Verdi“ für Opernsänger und Orchestermusiker im Ruhestand. 
Ruhe könnte eigentlich auch im englischen Beecham herrschen, würden die Bewohner nicht 
von den Finanzierungssorgen ihres Heims und den Eskapaden einer wahren Diva heimge-
sucht. Diese dringt in Gestalt der Sopranistin Jean Horton in Beecham und damit auch ins 
Leben des sensiblen Reggie ein, der sich seine letzten Jahre ohne die Konfrontation mit 
seiner großen Liebe vorgestellt hat. Vor Jahrzehnten verließ ihn Jean, verzeihen konnte er 
ihr das bis heute nicht. Dieses gescheiterte Pärchen mit „begrenzter“ Zukunftsaussicht sowie 
der Lustgreis Wilf und die vergessliche Cissy wollen beim jährlichen Gala-Abend Verdis 
„Rigoletto“-Oper intonieren. Mit der Schallplattenaufnahme schrieben die stimmgewaltigen 
Vier einst Musikgeschichte. Doch nun ist Jean hinsichtlich des „verwegenen“ Auftritts ebenso 
störrisch wie ihr immer noch gekränkter Ex-Mann bezüglich seiner Gefühle – und das glück-
licherweise, sonst wäre „Quartett“ nicht nur ein Film über den Ruhestand geworden, sondern 
hätte sich gleich selbst aufs Altengleis manövriert. 
Dustin Hoffmanns Regiestil weiß seinen Film nämlich nicht von vergleichbaren BBC-Produkti-
onen fürs Fernsehen abzusetzen. Sanft begleiten einen Verdis Klänge mit den friedlichen Ka-
merafahrten durch marmorne Hallen und barock eingerichtete Räume, in denen die Bewohner 
schrullig bis rührend ihrer großen Liebe, der Musik, frönen. Hoffmann, der sich als Schau-
spieler wahrscheinlich selbst oft mehr Präsenz und Ruhe von Seiten der Kamera gewünscht 
hat, gibt seinen Figuren dabei viel Raum: Geduldig, fast schon liebevoll fängt er die kleinen 
Marotten im „entfalteten“ Mienenspiel seines erfahrenen Ensembles ein – bis der Nachspann 
all die Laiendarsteller aufzählt, die als junge Menschen tatsächlich nicht in der Film-, sondern 
in der Musik-Welt Karriere machten. Das ist als Hommage an eine andere Kunstform ein 
schöner Einfall. Letztendlich fällt er im Vergleich zu der vor sich hinplätschernden Handlung 
dramaturgisch allerdings auch nicht mehr ins Gewicht. Und das verwundert, schließlich 
stammt die Vorlage von Ronald Harwood, der hier nicht nur sein eigenes Bühnenstück auf 
die Leinwand übersetzte, sondern bereits Drehbücher zu Meisterwerken wie „Schmetterling 
und Taucherglocke“ (fd 38 648) oder „Der Pianist“ (fd 35 643) adaptierte. Von Drama ist in 
„Quartett“ allerdings kein Quäntchen übrig geblieben: Kultiviert trinkt man ein Tässchen Tee, 
schlendert durch die getrimmte Landschaft und spielt eine Runde Croquet. „Willkommen im 
Senioren-Paradies Beecham“, scheint als Banner über diesem heiter bis leicht affektierten 
Hohelied auf die Unsterblichkeit von Musik und Liebe zu schweben, wobei soziale Unterschie-
de und Ärger mit raffgierigen Nachkommen so inexistent werden wie Alterskrankheiten à la 
Demenz verniedlicht. Die Revitalisierung eines neuen Zielpublikum, Dustin Hoffman sowie 
eine Garde bekannter Charakterdarsteller als Werbeträger und Zugpferde – man kann sich 
die Additionsrechnung in den Köpfen der Produzenten vorstellen. Wenn man sich „Quartett“ 
ansieht, dann versteht man in jeder einzelnen Einstellung auf welche „betagte Zielgruppe“ 
dieses gemächlich inszenierte „Alterswerk“ von Hoffman zugeschnitten ist. Warum ältere, in 
ihren Ansprüchen offenbar erneut unterschätzte Kinogänger aber eine erzählerisch derart 
leichtgewichtige Romanze besonders goutieren sollten, das versteht man nicht. 

Kathrin Häger, FILMDIENST 2013/2 
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Vorfilm: Des Majorettes dans 
L’Espace
Regie David Fourier, F 1996, 
5,00 Min. Dimitri, Kosmonaut von 
Sojus II, mag Funkenmariechen. 
Catherine und Laurent mögen Sex. 
Johannes Paul II. mag Flughäfen. 
Vincent mag Männer. 

40
 Ja

hre Ausstellungen Galerie K

Mehr! Kunst

Finsterworld 
Scope. Deutschland, 2013 
Tragikomödie
Produktionsfirma:  Walker +Worm Film/Lhasa Films/BR/ARTE
Verleih: Kino: Alamode
Länge: 95 (24 B./sec.)/91 (25 B./sec.) Minuten
FSK:  ab 12; f
FBW: bw
Erstaufführung: 17.10.2013 
11.4.2014 DVD & BD
FILMDIENST-Nummer: 41948
Produktion: Tobias Walker, Philipp Worm
Regie: Frauke Finsterwalder
Buch: Frauke Finsterwalder, Christian Kracht
Kamera: Markus Förderer
Musik: Michaela Melián
Schnitt: Andreas Menn
Darsteller: Ronald Zehrfeld (Tom), Sandra Hüller (Franziska Feldenhoven), Michael Ma-
ertens (Claude Petersdorf), Margit Carstensen (Frau Sandberg), Corinna Harfouch (Inga 
Sandberg), Bernhard Schütz (Georg Sandberg), Johannes Krisch (Einsiedler), Christoph 
Bach (Lehrer Nickel), Carla Juri (Natalie), Leonard Schleicher (Dominik), Jakub Gierszal 
(Maximilian), Dieter Meier (Pelzhändler), Max Pellny (Jonas)

Satirisch-episodenhafte Tragikomödie um eine Handvoll zynisch-eitler Zeitgenossen, 
deren Treiben sich zum Zerrbild der deutschen Wohlstandsgesellschaft verdichtet. Der mit 
großer parodistischer Energie und Freude an doppelbödigen Dialogen inszenierte Reigen 
wirkt bisweilen dramaturgisch etwas bemüht, durch seine nadelstichpräzisen Beobach-
tungen und den Mut beim Benennen nationaler Eigenheiten entfaltet der Film dennoch 
eine große diagnostische Kraft. Ein wohltuend anstößiger, glänzend besetzter Debütfilm, 
der sich an einem schwarzen Humor „made in Germany“ versucht und Heimatsatire wie 
Kuriositätenkabinett gleichermaßen bedient.

Selten war der Titel eines Films so programmatisch wie bei diesem Spielfilmdebüt, eine 
Mixtur aus dem Nachnamen der Dokumentarfilmregisseurin Frauke Finsterwalder und 
dem Roman „Faserland“ ihres Ehemannes Christian Kracht. Sein Generationsporträt aus 
dem Jahr 1995 las sich seinerzeit als eine Deutschlandvermessung der befreiend desillu-
sionierten Art, geschrieben aus der Sicht eines sozial privilegierten Twentysomething-Hel-
den, der sowohl gegen die eigene, im exklusiven Konsum ihr Heil suchende Schicht als 
auch gegen die realitätsfremde Weltverbesserungsromantik der 1968er-Lehrergeneration 
mit beißend ambivalentem Spott anschrieb und dabei unter der endlosen Party-Oberflä-
che zwischen Sylt und München ein schmerzgesättigtes Unbehagen an der postmoder-
nen Gegenwart einfing. Umso erstaunlicher ist es, dass seine unverwechselbare Sicht 
auf die um Sinnfragen ringende deutsche Wohlstandsgesellschaft auch knapp 20 Jahre 
später immer noch funktioniert und mit nadelstichpräzisen Beobachtungen aufzuwarten 
vermag.

Finsterworld

Die Kamera taucht das Angela-Merkel-Land von heute in die lichtgewärmten Farben 
eines verlogenen Heile-Welt-Werbeclips, während die Figuren hinter ihrer funktionstüchti-
gen Fassade in tiefer Traurigkeit zu versinken scheinen. Die Ingredienzen dieser mit 
einem Song von Cat Stevens und Bildern vom deutschen Wald eingeführten Heimat-
Satire stammen unverkennbar aus Krachts eigenwilligem Provokations-Baukasten, allen 
voran die Konstellation um die Eliteinternat-Schüler, die von ihrem links angehauchten 
Lehrer (gespielt von Christoph Bach), zur Konfrontation mit der deutschen Geschichte in 
ein ehemaliges KZ gezerrt werden. Die verordnete Moral-Lektion quittieren die verzoge-
nen Leistungsträgerkinder mit zynischen „krass“-Kommentaren und pietätlosen Späß-
chen, indem sie eine schlagkräftig Paroli bietende Mitschülerin (Carla Juri) aus Rache an 
ihrer geistigen Überlegenheit in einen Verbrennungsofen sperren und die grausame Tat 
dem in seinem gutmütigen Aufklärungsseifer heillos überforderten Lehrer in die Schuhe 
schieben. 
Weitere Mitspieler in dem zwischenmenschlichen Gruselkabinett sind ein exzentrischer 
Fußpfleger, der einer vernachlässigten Altenheim-Seniorin (Margit Carstensen) in Sachen 
Fuß- und Seelenmassage zu Diensten ist, deren treuloser Sohn samt seiner chronisch 
über den deutschen Servicenotstand nörgelnden Ehefrau als selbstbesoffenes Autisten-
Paar, das in einem gepanzerten Geländewagen über die Hässlichkeit der Umwelt und die 
Gründe für die Unbeliebtheit der Deutschen im Ausland sinniert; überdies ein Mitschüler 
ihres bis zur Karikatur germanisch sadistisch auftretenden Filius, der von der Klassen-
fahrt aus Liebeskummer desertiert, und, wie es der Zufall eines abenteuerlich gestrickten 
Episodenfilms will, von einem Wald-Eremiten erschossen wird, dem die Zerstörung seiner 
liebevoll selbstgebauten Holzbehausung durch Unbekannte reichlich zugesetzt hat. Zu 
guter Letzt ein ungleiches Pärchen, eine selbstzentrierte und verbissen mit den Tücken ih-
res Berufs hadernde Dokumentarfilmerin, und ein im Privaten unterforderter, zur bizarren 
Travestie neigender Polizist, die in aufs Komischste zugespitzten Dialogen ihren täglichen 
Beziehungswahnsinn zelebrieren. 
Allein schon diese schonungslos auf den Spuren von Woody Allen austeilenden Kampf-
szenen zwischen Sandra Hüller und Ronald Zehrfeld sind des Hinkniens wert. Doch nicht 
alles glänzt in diesem tragikomischen Reigen über Liebesentzug und seine abgründig-
fatalen Konsequenzen. Mancher Abstecher in die Toiletten-Philosophien heranwach-
sender „High Potentials“ ermüdet ebenso wie die allzu selbstläuferischen Witze auf 
Kosten irrwitziger Heimatlieder. Der einen oder anderen Ekelepisode hätte man finsterere 
Akzente gewünscht. Die bittere Pille kommt gelegentlich zu geschmacksneutral daher. 
Es hätte hinter dem grotesken Selbstschutz einer tiefliegenden Tristesse ruhig noch 
mehr schmerzen können. Dank der vorbildlich ausgewählten Schauspieler aber, von der 
grandios zynisch verhärteten Corinna Harfouch bis zum stumm-intensiv aufspielenden 
Johannes Krisch als der menschlichen Bosheit überdrüssiger Einsiedler ist trotzdem ein 
Stück großes Diagnose-Kino entstanden, das vor der Benennung deutscher Eigenheiten 
nicht zurückschreckt und sich dabei an so etwas wie schwarzen Humor made in Germany 
versucht. Eine toxisch anziehende Erstlingsperle, die bei diesem sich fruchtbar ergänzen-
den Gespann auf Großes hoffen lässt. 

Alexandra Wach, FILMDIENST 2013/21 
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Vorfilm: DIE KONFERENZ oder Die 
Rückseite des Mondes
Regie Franz Winzentsen, D 2012, 
6,00 Min. Handfegern, geborgen aus 
dem Schutt einer ehemaligen Schiff-
schraubenfabrik, sind Schnäbel ge-
wachsen. Sie halten eine Konferenz 
ab, auf der sie die geplante Obsoles-
zenz und den Glauben an das damit 
verbundene Wirtschaftswachstum 
mit der Rückseite des Mondes in 
Verbindung bringen. 
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ENOUGH SAID 
USA, 2013 
Produktionsfirma: Fox Searchlight Pic./Likely Story
Verleih: Kino:Twentieth Century Fox
Länge: 94 Minuten
FSK: ab 6; f
FBW: bw
Erstaufführung: 19.12.2013
FILMDIENST-Nummer: 42109
Produktion: Stefanie Azpiazu, Anthony Bregman
Regie: Nicole Holofcener
Buch: Nicole Holofcener
Kamera: Xavier Pérez Grobet
Musik: Marcelo Zarvos
Schnitt: Robert Frazen
Darsteller: Julia Louis-Dreyfus (Eva), James Gandolfini (Albert), Catherine Kee-
ner (Marianne), Toni Collette (Sarah), Tavi Gevinson (Chloe), Ben Falcone (Will), 
Tracey Fairaway (Ellen), Eve Hewson (Tess)

Eine alleinerziehende Masseurin lernt einen geschiedenen Mann kennen, mit 
dem sie sich auf Anhieb gut versteht. Ihre sich anbahnende Beziehung gerät in 
eine Schieflage, als sich eine ihrer Patientinnen als dessen Ex-Frau erweist. Ein 
einfühlsame und nah an der Lebenswirklichkeit erzählter Film über die Stolper-
steine, die einem Paar im mittleren Alter den Weg zum Glück erschweren. Klei-
nere inszenatorische Unebenheiten werden durch die genaue Beobachtungsga-
be der Regisseurin und die gute Besetzung 
ausgeglichen.

Es sind die kleinen Variationen der klassischen Formel einer romantischen Ko-
mödie, die den neuen Film von Nicole Holofcener vor der Belanglosigkeit retten. 
Zunächst sieht es durchaus so aus, als würde alles nach Plan und Genreschab-
lone laufen. Julia Louis-Dreyfus, die sich mit ihren Rollen in legendären Sitcoms 
wie „Seinfeld“ oder „Veep“ einen Namen gemacht hat, spielt die geschiedene 
Masseurin Eva, deren Tochter auf dem besten Wege ist, das gemeinsame Heim 
Richtung College zu verlassen. Auf einer Feier begegnet Eva dem großen, 
breiten, gemütlichen und ein wenig stillen Albert. James Gandolfini spielt diesen 
Berg von einem Mann mit großer Ruhe und Sensibilität und erdet so das quirlige 
Spiel von Louis-Dreyfus, die hier eher nach ihrem Image besetzt ist als der Gan-
dolfini, der Tony Soprano war und der Killer und CIA-Bosse gespielt hat.
Womöglich verlieben sich Eva und Albert genau deshalb ineinander. Dabei legt 
die Inszenierung den beiden auf dem Weg zum Glück erst einmal keine haar-

Genug gesagt

sträubend konstruierten Hindernisse in den Weg, sondern die Stolpersteine des 
Alltags, dem Leben ziemlich genau abgeschaut und im richtigen Maße drama-
turgisch zugespitzt: die Unsicherheiten bei der ersten Begegnung, zu schnell 
herausgespuckte, seltsam klingende Wörter, die man gesagt hat, nur um etwas 
zu sagen. Oder die seltsame Atmosphäre bei einer Frühstückseinladung, bei der 
Erwartungen enttäuscht werden und die Gastgeber diese Enttäuschung spüren 
und darüber selbst aufgeregt, zornig oder enttäuscht werden.
Ein größeres Problem gibt es dann doch. Kann es Zufall sein, dass der Ex-
Ehemann von Evas neuer Kundin Marianne (Catherine Keener), über den diese 
Marianne sich lang und breit und abfällig äußert und dessen ach so furchtbare 
Macken sie an den Rande des Wahnsinns getrieben zu haben scheinen – kann 
es Zufall sein, dass auch dessen Name Albert ist? Im Kino natürlich nicht.
Evas Ahnung wird bald Gewissheit, als Alberts Tochter bei Marianne auftaucht, 
und die Handlung scheint von nun an ein wenig in arg herkömmliche Bahnen 
forciert. Da ist das Gefälle zwischen Wissen und Unwissen bei den Protago-
nisten, Versteckspiele, Enthüllungen, der große Bruch, der zum Liebesfilm an 
irgendeiner Stelle zwingend dazu gehört. Durch all diese Klischees manövriert 
Holofcener ihr Womöglich-Paar aber immer mit der nötigen Erdung. Wer hätte 
sich nicht schon einmal über die Kleinigkeiten in den Tischmanieren eines ande-
ren aufgeregt, in diesem Fall aber eingeflüstert von Marianne?
Manche Unebenheit in der Inszenierung – etwa der Mangel an Gefühl für den 
filmischen Raum in der Montage von Dialogen – wirkt ziemlich irritierend in dem 
ansonsten sehr professionellen Erzählniveau, das Holofcener erreicht hat. Nicht 
immer passt alles zueinander, nicht jede Einstellung, nicht jede Stimmung, nicht 
jeder Witz, nicht jeder Schmerz zum anderen. Doch die Balance zwischen Le-
benswirklichkeit und dessen künstlerischer Überhöhung hat Holofcener grund-
sätzlich gefunden. 

Tim Slagman, FILMDIENST 2013/26 
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Vorfilm: Die Grenze
Regie Franz Winzentsen, D 1995, 
2,20 Min. Aus ’Der Porzellanladen 
Teil 1’: Den provisorischen Charakter 
bedenkend, wurde die Zonengrenze 
mit Bleistift in die Karte eingezeich-
net. Ein kartographisches Problem 
entstand erst, als die deutsch-
deutsche Grenze ausradiert werden 
sollte. 
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LE PRÉNOM 
Scope. Frankreich/Belgien, 2012 
Komödie Literaturverfilmung
Produktionsfirma: Chapter 2/Pathé/TF 1 Films/M6 Films/Fargo Films/Nexus Factory
Verleih  Kino:Warner Bros.
DVD: Warner (16:9, 2.35:1, DD5.1 frz./dt.)
Blu-ray: Warner (16:9, 2.35:1, dts-HDMA frz., DD5.1 dt.)
Länge: 110 (24 B./sec.)/106 (25 B./sec.) Minuten
FSK: ab 12; f
FBW: bw
Erstaufführung: 2.8.2012
16.8.2012 Schweiz
7.12.2012 DVD & BD
FILMDIENST-Nummer: 41199
Produktion: Dimitri Rassam, Jérôme Seydoux, Alexandre de la Patellière, 
Serge de Poucques, Matthieu Delaporte, Florian Genetet-Morel, Adrian Politowski, 
Gilles Waterkeyn
Regie: Matthieu Delaporte, Alexandre de la Patellière
Buch: Matthieu Delaporte, Alexandre de la Patellière
Vorlage: Matthieu Delaporte (Bühnenstück „Le Prénom“), Alexandre de la Patellière 
(Bühnenstück „Le Prénom“)
Kamera: David Ungaro
Musik: Jérôme Rebotier
Schnitt: Célia Lafitedupont
Darsteller:Patrick Bruel (Vincent), Valérie Benguigui (Élisabeth), Charles Berling (Pierre), 
Guillaume De Tonquedec (Claude), Judith El Zein (Anna), Françoise Fabian (Françoise)

Bei einem Essen geraten sich ein Ehepaar, das ein Kind erwartet, die Schwester des 
Mannes samt deren Ehemann sowie ein Freund in die Haare. Auslöser des Konflikts ist 
der Vorname des Nachwuchses: Dessen Vater kündigt an, sein Kind „Adolf“ nennen zu 
wollen, was mit Empörung quittiert wird und zu unliebsamen Offenbarungen von Res-
sentiments und verdrängten Wahrheiten führt. Pointiert und rasant entfaltet der Film ein 
Dialog-Gewitter, das die zivilisierte Fassade einer bürgerlichen Familie ebenso schwer 
wie (für den Zuschauer) amüsant erschüttert.

Es ist eine wichtige Entscheidung in den ersten neun Monaten im Leben eines Emb-
ryos und seiner Eltern, für manche die wichtigste: Ein Vorname muss her! Man macht 
Listen, verwirft und favorisiert, man erwägt literarische Vorbilder und wehrt sich gegen 
die Namen unsympathischer Zeitgenossen. Schließlich ist der Vorname zeitlebens nicht 
mehr abzuschütteln, er kann zukünftige Bahnen bestimmen oder einen aus der Kurve 
werfen. So ungefähr dürfte das veranstaltete Brimborium in den Köpfen von Eltern, 
Freunden und Verwandten klingeln. „Der Gott des Gemetzels“ ist dabei sicherlich kein 
adäquater Vorname. Mit seiner Verfilmung (fd 40 757) des Theaterstücks der Französin 
Yasmina Reza entwarf Roman Polanski aber ein dem Film „Der Vorname“ sehr ähnliches 
Szenarium: Da gerieten sich vier New Yorker Eheleute über ein Kind in die Wolle, rissen 
genüsslich Wunden auf und entblößten neben ihrem eigenen Charakter auch noch den 

Der Vorname

ihres Partners. 

Das zum Horrormahl mutierende Familientreffen in „Der Vorname“ basiert nicht auf des 
Sprösslings Zuschlagen mit einem Stock und zwei verlorenen Schneidezähnen, vielmehr 
auf einem Namen, der bei allen die Assoziation an einen anderen Gott des Gemetzels 
wachruft: „Adolphe“ will der neureiche Immobilienmakler und „Familien-Kobold“ Vincent 
seinen noch ungeborenen Sohn nennen. Es ist der beabsichtigte Affront nach dem 
lustigen Namensraten in privater Runde, ein Kitzeln seiner liberal intellektuellen Gastge-
ber, Vincents Schwester Élisabeth und deren Mann Pierre, sie Lehrerin, er Literatur-Pro-
fessor. Vincent hat einen Witz gemacht, und der schlägt ein wie ein Blitz. Henri soll der 
Sohn heißen, eine Hommage an Vincents und Élisabeths Eltern. Der piekfeine Familien-
freund und Orchester-Posaunist Claude ist (noch) der amüsierte Beobachter, die tragen-
de Mutter Anna kommt zu spät – und das in einen Hexenkessel, der schon am Dampfen 
ist. Bald nach der Enthüllung wird der Name Adolf (mittlerweile mit „f“ statt „phe“) längst 
nicht mehr Thema unter den engsten Freunden sein, die sich all ihre streng gehüteten 
Ressentiments und Geheimnisse lustvoll unter die Nase reiben. Geiz, Aufopferung, Ego-
ismen und Verklemmungen jeglicher Art; jeder hat sein Kreuz zu tragen, gehauen wird 
dieses aber lieber über den Kopf des Anderen. Es ist ein köstliches Kammerspiel, dass 
Matthieu Delaporte und Alexandre de la Patellière in diesem Wohnzimmer des verbalen 
Schreckens ausbreiten. Wie bei Polanski handelt es sich um die Verfilmung des vier Jah-
re später entstandenen, gleichsam erfolgreichen Bühnenstücks der beiden Regisseure; 
und wie dort ballt sich die hässliche Fratze der Wahrheit nahezu ausschließlich in einem 
chic eingerichteten Raum zusammen, der vor Anspannung ebenso wie seine Insassen 
fast zu zittern scheint. Man könnte „Kopie“ schreien, aber das würde der charmanten 
und eigenwilligen Neukonstellation dieses familiären Quintetts, das sich hier wesentlich 
sprachgewandter die Hölle vorheizt, nicht gerecht werden. Was man zu sehen und zu 
hören bekommt, sind die Klischees, die jeder einzelne von sich selbst sofort abstreiten 
würde, und die ihm doch an der Nasenspitze anzusehen sind. Das entlarvt sich beim 
Lehrer-Professoren-Ehepaar an der mokierten Vorstellung, dass ihr Neffe mit dem Na-
men Adolf gegeißelt sein soll. Der Gegenschlag des schwangeren Wohlstandpaars folgt 
baldigst mit der hämischen Frage, wie man seine Kinder nur Appolin und Myrtille nennen 
könne. Bald werden Kindheitsgeschichten hervorgekramt, als ob man noch wie damals 
im Dreck wühlen würde. Es entpuppt sich das, was schon lange vor sich hin schwelte, 
und dementsprechend ist der Inhalt eruptiv wie ein Vulkan. Polanskis Verfilmung wirkt 
im Vergleich zu dieser später entstandenen Variante, diesmal tatsächlich in Paris, fast 
schon wie ein Stillleben. Etwas vergnüglicher wird es vor allem aus weiblicher Sicht auch 
deshalb, weil hier auch mal die Männer die Hysteriker abgeben dürfen. 

Kathrin Häger, FILMDIENST 2012/16 
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Zum Internationalen Frauentag

In Zusammenarbeit mit 
Amnesty International
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STORM 
Scope. Deutschland/Dänemark/Niederlande, 2009 
Drama
Produktionsfirma: 23/5 Filmprod./Zentropa Int. Köln/Zentropa Ent. Berlin/Zentropa Entertain-
ments5 / Zentropa Int. Netherlands/IDTV/Film i Väst/SWR/ARTE/WDR/BR
Verleih Kino:Piffl Medien
Länge: 105 Minuten
FSK: ab 12; f
FBW: bw
Erstaufführung: 10.9.2009
FILMDIENST-Nummer: 39481
Produktion: Britta Knöller, Hans-Christian Schmid, Marie Cecilie Gade, Bettina Brokemper, Frans 
van Gestel, Jeroen Beker
Regie: Hans-Christian Schmid
Buch: Bernd Lange, Hans-Christian Schmid
Kamera: Bogumil Godfrejów
Musik: The Notwist
Schnitt: Hansjörg Weissbrich
Darsteller: Kerry Fox (Hannah Maynard), Anamaria Marinca (Mira Arendt), Stephen Dillane (Keith 
Haywood), Rolf Lassgård (Jonas Dahlberg), Alexander Fehling (Patrick Färber), Tarik Filipovic 
(Mladen Banovic), Kresimir Mikic (Alen Hajdarevic), Steven Scharf (Jan Arendt), Joel Eisenblätter 
(Simon Arendt), Jesper Christensen (Antony Weber)

Die Anklage gegen einen Ex-Befehlshaber der jugoslawischen Armee wegen Menschenrechts-
verletzungen vor dem Internationalen Gerichtshof in Den Haag droht zusammenzubrechen, 
als der Hauptbelastungszeuge Selbstmord begeht. In der Schwester des Toten entdeckt die 
engagierte Anklägerin eine weitere Zeugin der Gräuel. Diese zögert, vor Gericht auszusagen, 
doch auch politische Verstrickungen bedrohen den Prozess. Ein überzeugender Politthriller mit 
eindrucksvollen Hauptdarstellerinnen, die ebenso wie die um Authentizität bemühte Inszenierung 
den politischen Fragen nach der Ahndung von Kriegsverbrechen Dringlichkeit verleihen. (Kino-
tipp der katholischen Filmkritik)

Es gibt Regisseure, deren gesamtes Werk sich als Variation eines einzigen Films deuten lässt. 
Es sind, wenn man an derart obsessiv Getriebene wie David Lynch, Ingmar Bergman oder 
Rainer Werner Fassbinder denkt, nicht die schlechtesten. Hans-Christian Schmid gehört nicht zu 
ihnen. Er zählt auch nicht zu den Vielfilmern, die jedes Jahr wenigstens einen Film heraushauen 
und neben jeder Menge Ramsch auch manche Kinoperle auf die Leinwand bringen. In den 13 
Jahren, die seit seinem charmanten Debüt „Nach fünf im Urwald“ (fd 31 882) vergangen sind, 
inszenierte der an der HFF München ausgebildete Dokumentarfilmer „nur“ fünf weitere Spielfil-
me. Diese sind dafür umso sorgfältiger. So ist Schmids Œuvre bislang noch von Ausrutschern 
verschont geblieben. Jeder Film ist auf seine Art gelungen: „23“ (fd 33 482) als rauer Hacker-
Thriller, „Crazy“ (fd 34 303) als warmherzige Teeniekomödie, „Lichter“ (fd 36 069) als realitätsna-
hes Gesellschaftsporträt, „Requiem“ (fd 37 501) als aufwühlende Psychostudie. Dabei meisterte 
Schmid Außen- und Innenperspektiven, soziales und psychologisches Drama und erwies sich 
als Entdecker (im Kino) eher unbekannter Schauspieler wie Franka Potente, August Diehl oder 
Sandra Hüller. Eine solche Entdeckung gibt es in „Sturm“ trotz guter Hauptdarsteller nicht, was 
wohl vor allem daran liegen dürfte, dass der politische Blick von außen über die seelische Innen-
schau dominiert.

Im Mittelpunkt steht eine Anklägerin am Kriegsverbrechertribunal in Den Haag. Die von Kerry 

Sturm 
Fox glaubwürdig verkörperte Hannah Maynard ermittelt gegen Goran Duric, einen ehemali-
gen Befehlshaber der jugoslawischen Armee. Doch ihre Beweisführung bricht zusammen, als 
ihr Hauptbelastungszeuge der Falschaussage überführt wird und sich kurz darauf das Leben 
nimmt. Die Anklage droht zu scheitern, bis Hannah auf dem Begräbnis des Zeugen Mira Arendt 
begegnet, der Schwester des Toten, und herausfindet, dass sie eines der Opfer von Duric war. 
Mira wurde von Durics Einheit in ein Vergewaltigungscamp verschleppt, worüber sie jahrelang 
schwieg, auch gegenüber ihrem eigenen Mann. Jetzt will sie endlich aussagen, doch genau das 
versuchen die Täter von damals gewaltsam zu durchkreuzen. Dennoch gelingt es Hannah, Mira 
zu einer Aussage zu bewegen, was in Folge fragwürdiger politischer Absprachen hinter den 
Kulissen noch verhindert werden soll – und das ausgerechnet von Hannahs eigenen Leuten.

Mit „Sturm“ hat Schmid als Spielfilmregisseur erstmals (beinahe) vollständig deutschen Boden 
verlassen – der Bezug zum Produktionsland wird nur noch behelfsmäßig aufrecht erhalten (Mira 
lebt dort mit ihrem deutschen Mann) – und jenen internationalen Blickwinkel eingenommen, der 
sich schon in „Lichter“ andeutete und auch Schmids jüngsten Dokumentarfilm „Die wundersame 
Welt der Waschkraft“ (fd 39 275) prägte. „Sturm“ ist Schmids erste überwiegend englischspra-
chige Produktion und markiert einen weiteren Schritt in der Entwicklung vom bayerischen zum 
internationalen Filmemacher, vom kleinen zum großen Kino, ohne dass der Regisseur auf die-
sem Weg seine aus dem Dokumentarfilm entlehnten Prinzipien wie die differenzierte Charakter-
beschreibung oder den intimen (Hand-)Kamerablick aufgegeben hätte. 

Während bei Schmid der Sprachwechsel keinen Identitätsverlust bewirkt, ist das bei seinen 
Filmfiguren ganz anders. Gleich zu Beginn ist es die Frau des mutmaßlichen Kriegsverbrechers 
Duric, die das familiäre Idyll der am Strand spielenden Kinder mit einem harschen „Sprich Spa-
nisch!“ durchbricht. Später, als Mira von einer Zeugenbegleiterin in ein gesichertes Hotel geführt 
wird, wo sie auf den Tag ihrer Aussage warten soll, wird ihr eingeschärft: „Sprechen Sie nicht in 
Ihrer Muttersprache!“ Diese Sprachversagung symbolisiert eine verdrängte, unaufgearbeitete 
Vergangenheit, der sich Mira aus zutiefst persönlichen, therapeutischen Beweggründen stellen 
möchte, ja stellen muss, indem sie ihr langjähriges Schweigen bricht und die erlittenen Ernied-
rigungen in Worte fasst. Es sind die individuellen Geschichten wie die von Mira, die hier als 
Fundament einer historischen Vergangenheitsbewältigung erahnbar werden. Das, so suggeriert 
Schmids Film, ist es, worauf es in Den Haag zu allererst ankommt: den Opfern ihre Stimmen 
zurückzugeben, ihnen zuzuhören. Gerade dieses Recht droht ihnen durch opportunistisches 
Geschacher und bürokratische Routine versagt zu werden.

Vor der Folie eines packenden Politthrillers lässt sich der in den Hauptrollen überzeugend, in den 
Nebenrollen bisweilen etwas unglücklich besetzte Film auch als Appell für eine stärkere Unter-
stützung des mit viel zu geringen Ressourcen ausgestatteten Tribunals lesen, dessen UN-Man-
dat 2010 beendet werden soll. Indirekt macht sich „Sturm“ für eine Verlängerung dieses Mandats 
stark, unmittelbar schlägt er sich im Zwiespalt zwischen individueller Wahrheitsfindung und 
politischem Pragmatismus auf die Seite der Einzelnen. So finden zumindest hier die kleinen Leu-
te, die Opfer im großen Spiel der Macht, doch noch Gehör. Im Bemühen um eine authentische 
Darstellung des Geschehens greift Schmid auf formale Mittel zurück, die vor Jahren noch primär 
mit Dokumentationen assoziiert wurden – wacklige Handkamerabewegungen, ruckartige Zooms 
–, sich mittlerweile aber als Darstellungsmittel von Authentizität im Spielfilm etabliert haben. 
Die Stärke von „Sturm“ wie von Schmid ist es, diesen Stil nicht als formalistisches Blendwerk zu 
verwenden, sondern mit seiner Hilfe emotionale Nähe und damit auch die nötige Empathie zu 
erzeugen, um dringliche politische Fragen glaubhaft aufzuwerfen. 

Stefan Volk, FILMDIENST 2009/19

In Zusammenarbeit mit Amnesty International
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THE SAPPHIRES 
Scope. Australien, 2012 
Komödie
Produktionsfirma: Goalpost Pic.
Verleih Kino:Senator/Elite (Schweiz)
DVD: Senator/Universum (16:9, 2.35:1, DD5.1 engl./dt.)
Blu-ray: Senator/Universum (16:9, 2.35:1, dts-HD engl./dt.)
Länge: 99 (24 B./sec.)/95 (25 B./sec.) Minuten
FSK: ab 6; f
Erstaufführung: 20.6.2013 
15.8.2013 Schweiz 
8.11.2013 DVD & BD
FILMDIENST-Nummer: 41776
Produktion: Rosemary Blight, Kylie Du Fresne
Regie: Wayne Blair
Buch: Tony Briggs, Keith Thompson
Kamera: Warwick Thornton
Musik: Cezary Skubiszewski
Schnitt: Dany Cooper
Darsteller: Chris O‘Dowd (Dave Lovelace), Deborah Mailman (Gail), Jessica Mauboy 
(Julie), Shari Sebbens (Kay), Miranda Tapsell (Cynthia), Tory Kittles (Robby), Eka 
Darville (Hendo), Lynette Narkle (Nanny Theresa), Kylie Belling (Geraldine)

Von den realen Erlebnissen eines australischen Soul-Quartetts „inspiriert“, erzählt 
das Feel-Good-Movie von vier jungen Aborigines-Sängerinnen, die 1968 in Vietnam 
für die Erbauung des US-Militärs sorgen sollen. Dies wird mit Esprit als betörender 
Reigen knallbunter Sehnsüchte und Eifersüchteleien inszeniert. Im Mittelpunkt die-
ser  luftig-lockeren Komödie stehen dabei weniger die historischen Dimensionen der 
Vorlage oder die Rassismus-Debatte, sondern der sorgfältig komponierte Sound-
track sowie die Show-Einlagen.  

Auf dem dramatischen Höhepunkt von „The Sapphires“ geht die Nachricht von der 
Ermordung Martin Luther Kings um die Welt und von den Unruhen, die daraufhin 
die amerikanischen Innenstädte erfassen. „Ich erklär’ euch mal, wie ein schwarzer 
Marinesoldat sich heute in Saigon fühlt“, kommentiert dies ein Afroamerikaner, der 
in Vietnam die Truppenbetreuung organisiert. „Sein Zuhause steht in Flammen, und 
er sitzt hier in der Hölle. Es ist anzunehmen, dass er sich zu fragen beginnt, wofür 
zum Teufel er hier kämpft.“ Eben damit ist die Aufgabe benannt, die die Hauptfiguren 
des australischen Erfolgsfilms erfüllen, wenn sie im Kriegsgebiet Soul-Hits singen: 
die vier jungen Frauen sollen die kämpfende US-Truppe schlicht von begründeten 
Fragen ablenken.
Genau darin besteht auch der reizvolle Widerspruch dieses Stoffes, der von einer 
wahren Geschichte „inspiriert“ ist und als flotte Emanzipationsgeschichte erzählt 

The Sapphires

wird: Indem sie die Soulmusik aufgreifen, das zeitgenössische Ausdrucksmittel des 
um Emanzipation kämpfenden schwarzen Amerikas, gewinnen die vier Aborigine-
„Sister“ persönliche Selbständigkeit und ein bisschen Respekt für ihre in der aust-
ralischen Heimat rassistisch diskriminierte Volksgruppe, die Aborigines. Doch ihre 
Emanzipation steht im Dienst eines Krieges, der von der afroamerikanischen Bür-
gerrechtsbewegung heftig kritisiert wird, wie im Vorspann ein berühmtes Interview 
mit Muhammad Alis bewusst macht.
Von einem bunten Feel-Good-Movie, das auf einem Bühnenmusical fußt, ist freilich 
nicht zu erwarten, dass es ein solches Paradoxon konsequent reflektieren würde. 
Und so lösen sich im Spielfilmdebüt des Australiers Wayne Blair denn auch alle Kon-
flikte, die zunächst die lockeren Handlungsstränge angetrieben haben, in Wohlge-
fallen auf. Dabei geht es vor allem um Eifersüchteleien zwischen den Sängerinnen 
sowie um Liebeleien, für die sich 1968 auf den Stützpunkten des US-Militärs in 
Vietnam Gelegenheiten bieten, oder die zu Hause, im australischen Hinterland, auf 
eine Statusklärung warten. 
Nur ein Streit, der in einer zehn Jahre zuvor einsetzenden Rahmenhandlung seinen 
Ursprung hat und dessen Inhalt schließlich in einer kurzen Rückblende rekapituliert 
wird, berührt mit der staatlichen Verschleppung hellhäutiger Aborigines-Kinder ein 
gewichtigeres Thema. Ins Zentrum ihres Drehbuches stellen Keith Thompson und 
Tony Briggs, der als Sohn einer der realen Sängerinnen auch die Bühnenvorlage 
verfaßt hat, die Love Story zwischen dem ältesten Mitglied des Quartetts und einem 
abgehalfterten Tingeltangel-Musiker. Den versoffenen Iren Dave Lovelace treffen 
die vier Frauen bei einem Talentwettbewerb in Melbourne und überreden ihn dazu, 
als Manager ihr Vietnam-Engagement einzufädeln.
In dieser Rolle, für die es in der zugrunde liegenden authentischen Geschichte 
offenbar kein Vorbild gab, vereinigt Chris O’Dowd auf wunderbare Weise Schlam-
pigkeit mit Leidenschaft. Und er findet in der australischen Schauspielerin Deborah 
Mailman ein vergleichbar charismatisches Pendant. Die regelmäßig eingestreuten 
Musiknummern werden dagegen von Jessica Mauboy geprägt, die als Zweitplatzier-
te des australischen Pendants von „Deutschland sucht den Superstar“ offenbar das 
einzige Ensemblemitglied darstellt, deren Stimme tatsächlich auf dem Soundtrack zu 
hören ist. Den größtenteils bekannten Soulnummern gewinnt sie zwar keine neuen 
Interpretationen ab, doch die Arrangements und Produktionen spiegeln immerhin 
viel sorgfältiger die Handlungszeit wider, als es etwa die Soundtracks von „Dream-
girls“ (fd 38 022) und „Sparkle“ (fd 41 313) taten. So ist es vielleicht kein Zufall, dass 
dieser Film am Rande einen überraschend hellsichtigen Dialog einstreut, der die 
genuinen Antriebskräfte des Soul herrlich zugespitzt von denen der Country Musik 
unterscheidet. 

Holger Römers, FILMDIENST 2013/13 
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60 KinoFlyer



Freitag, 20.3.2015 
20.15 Uhr

Kino

Eschborn K, Jahnstraße 3, 65760 Eschborn
061 96. 4 88 00   www.eschborn-k.de    info@eschborn-k.de

Vorfilm: Das Ei
Regie Hans Georg Andres, D 1993, 
3’10 Min. Der Film basiert auf der be-
rühmten Duschszene aus “Psycho“. 
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12 YEARS A SLAVE 
Scope. USA/Großbritannien, 2013 
Drama Historienfilm
Produktionsfirma: River Road/Plan B/New Regency Production
Verleih-Kino: Tobis/Elite (Schweiz)
DVD:T obis/Universal (16:9, 2.35:1, DD5.1 engl./dt.)
Blu-ray: Tobis/Universal (16:9, 2.35:1, dts-HDMA engl./dt.)
Länge: 135 Minuten
FSK: ab 12; f
Erstaufführung: 16.1.2014 
23.1.2014 Schweiz 
16.5.2014 DVD & BD
FILMDIENST-Nummer: 42151
Produktion: Brad Pitt, Dede Gardner, Jeremy Kleiner, Bill Pohlad, Steve McQueen, Arnon Milchan, 
Anthony Katagas
Regie: Steve McQueen
Buch: John Ridley
Vorlage:-Solomon Northup (Roman „Twelve Years a Slave“)
Kamera: Sean Bobbitt
Musik: Hans Zimmer
Schnitt: Joe Walker
Darsteller: Chiwetel Ejiofor (Solomon Northup), Michael Fassbender (Edwin Epps), Lupita Nyong‘o 
(Patsey), Brad Pitt (Samuel Bass), Paul Giamatti (Theophilus Freeman), Benedict Cumberbatch 
(William Ford), Paul Dano (John Tibeats), Sarah Paulson (Mary Epps), Alfre Woodard (Harriet Shaw), 
Adepero Oduye (Eliza), Dwight Henry (Onkel Abram), Quvenzhané Wallis (Margaret Northup), Micha-
el K. Williams (Robert), Garret Dillahunt (Armsby)
  
Auszeichnungen: 
Brad Pitt, Oscar 2014, Bester Film 
Dede Gardner, Oscar 2014, Bester Film 
Jeremy Kleiner, Oscar 2014, Bester Film 
Steve McQueen, Oscar 2014, Bester Film 
Anthony Katagas, Oscar 2014, Bester Film 
Lupita Nyong‘o, Oscar 2014, Beste Nebendarstellerin 
John Ridley, Oscar 2014, Bestes adaptiertes Drehbuch 

Beruhend auf den Memoiren von Solomon Northup, erzählt der Film die Geschichte eines Afroameri-
kaners, der in den USA des 19. Jahrhunderts als freier Mann in den Nordstaaten lebt, bis er entführt 
und als Sklave in die Südstaaten verkauft wird. Dort droht er unter der Unterdrückung und Ent-
menschlichung zu zerbrechen, bis es ihm gelingt, eine Nachricht an seine Familie zu übermitteln, die 
für seine Befreiung sorgt. Regisseur Steve McQueen fokussiert darauf, was Sklaverei mit Menschen 
anrichtet. Der emotionalen Wucht des Stoffs steuert er durch vielschichtige Figuren und eine kluge 
Inszenierung entgegen. Dies schafft  Raum zum Nachdenken jenseits unmittelbarer Emotionen. 

Die schwarzen Männer haben Macheten in der Hand, mit denen sie das Zuckerrohr schneiden. 
Trotzdem wagt es der schmächtige Weiße, sie mit einem Spottlied zu reizen. Er verschwendet keinen 
Gedanken daran, dass einem der Männer aus Zorn die Machete ausrutschen könnte. Zu Recht: Die 
Männer ertragen die degradierenden Verse mit der Geduld von Lämmern. Eine andere Szene: Im 
Hintergrund sind die Hütten der Sklaven auf einer Plantage und das alltägliche Kommen und Gehen 
zu sehen. Im Vordergrund: Ein großer Baum; an einem Ast hängt ein Seil, und in der Schlinge am 
Ende steckt der Kopf eines schwarzen Mannes. Die Füße des Gehenkten können gerade noch so 
den Boden berühren, sodass er nicht erstickt; befreien kann er sich nicht, da seine Hände gefesselt 
sind. Das Perfide in dieser Einstellung: Es ist, als hätten Vorder- und Hintergrund nichts miteinander 

12 Years a Slave
zu tun. Obwohl die weißen Henker längst verschwunden sind, traut sich keiner der anderen Sklaven, 
dem Gehenkten zu Hilfe zu kommen. Als eine Frau es irgendwann doch wagt, dem Mann wenigstens 
etwas Wasser zu bringen, tut sie das in ängstlicher Hast und sucht gleich wieder das Weite.
Regisseur Steve McQueen dehnt solche Szenen schmerzhaft aus. Sie bilden den Kern dessen, was 
ihn an seiner Vorlage, dem realen Schicksal des Solomon Northup, interessiert, eines Schwarzen, 
der im 19. Jahrhundert in den Nordstaaten als freier Mann und Familienvater lebte, dann gewaltsam 
in den Süden verschleppt und zwölf Jahre lang als Sklave gehalten wurde, bevor es Freunden gelang, 
ihn zu befreien. McQueen analysiert – und da weitet sich sein Film vom Historischen ins Zeitlose – , 
was die Sklaverei mit einem Menschen macht, wie sich die Rechtelosigkeit, die Unterdrückungsme-
chanismen und Angst vor Gewalt und Willkür in die Körper und in die Seelen einschreiben. Und wie 
fragil die Identität des Menschen als „freier Bürger“ ist, wenn sie sich ohne (staatliche) Schutzmacht 
behaupten muss. In dem Schiff, in dem Solomon gen Süden verschleppt wird, sind außer ihm noch 
viele schwarze Schicksalsgenossen. Die Anzahl der weißen Besatzung ist dagegen ziemlich klein. 
Ließe sich da nicht der Aufstand proben? Einer von Solomons Mitgefangenen verneint das: Unter 
den Schwarzen seien nur drei „Männer“; der Rest seien „Nigger“, und die seien unfähig zu kämpfen. 
Das ist kein Rassismus, es ist eine Beobachtung dazu, was ein gesellschaftliches System aus einem 
machen kann. Später im Film – am absoluten Tiefpunkt von Solomons Erniedrigung –greift er selbst 
auf Befehl seines Herrn zur Peitsche und schlägt eine andere Sklavin bis aufs Blut. 
Im Vergleich zu Steve McQueens vorherigen Spielfilmen, „Hunger“ (fd 39 428) und „Shame“ (fd 40 
933) ist sein neues Werk weniger kühl und eingängiger in seiner Erzählweise, ohne allerdings ganz 
zum konventionellen Melodram zu werden. Zwar ist die von Chiwetel Ejiofor verkörperte Hauptfigur im 
Vergleich zu den autoaggressiven Figuren, die Michael Fassbender in den beiden vorherigen Filmen 
verkörpert hat, wesentlich mehr eine Identifikationsfigur, der man angesichts des schreienden Un-
rechts, das ihr angetan wird, Empathie entgegen bringen kann. Trotzdem beschränkt sich McQueen 
nicht darauf, einen Passionsweg nachzuzeichnen und den Zuschauer zu rühren und zu erschüttern; 
dazu ist sein Film zu unangenehm auch in dem, was er über die Opfer erzählt. Die Inszenierung bän-
digt zudem immer wieder den emotionalen Überschuss des Stoffes. Dazu trägt der dosierte Einsatz 
der Musik ebenso bei wie eine chronologische Schleife, die von der Erzählgegenwart erst zurück in 
die Vergangenheit führt, bevor sich die Ereignisse weiter entwickeln. Die oftmals lang gehaltenen 
Einstellungen lassen dem Zuschauer Raum, über die emotionale Reaktion hinaus über das Gezeigte 
nachzudenken. Außerdem flankiert McQueen seine Hauptfigur mit interessanten Nebenfiguren, die 
zeigen, wie sehr hier nicht nur die schwarzen Sklaven systematisch korrumpiert werden, sondern 
auch die Weißen. Das fängt beim ersten „Herrn“ Solomons an (Benedict Cumberbatch), der sich zwar 
gerne menschlich gegenüber den Sklaven verhalten würde, aber dabei immer wieder an die Grenzen 
des für ihn wirtschaftlich Machbaren stößt (und nicht mutig genug ist, diese zu überschreiten), und 
gipfelt in der Darstellung des Plantagenbesitzer-Ehepaars (Michael Fassbender und Sarah Paulson), 
bei dem Solomon sein größtes Martyrium erleidet: Von der ungetrübten Lust am Bösen, wie sie Leo-
nardo DiCaprios grausamer Plantagenbesitzer in „Django Unchained“ an den Tag legte, kann da nicht 
die Rede sein, eher von der Flucht in die Neurose, um das eigene perverse Lebenskonstrukt – das 
„familiäre“ Zusammenleben mit Menschen, denen das Menschsein aberkannt wird – durchhalten zu 
können.
Sowieso ist „12 Years a Slave“ so etwas wie die ernüchternde Antwort auf „Django Unchained“ (fd 41 
500). Wo Tarantino seine Sklaverei-Geschichte den erlösenden Genrekino-Mechanismen überant-
wortete, sie in einer kathartischen Gewaltorgie kulminieren und das heldenhafte Individuum über 
seine Peiniger triumphieren ließ, bleibt McQueens Figur angesichts der Entrechtung nur eine einzige, 
schwache Bastion für Selbstbehauptung: seine Bildung. Als gelernter Schreiner und Musiker verfügt 
er über Kenntnisse, die ihn für seine Herren wertvoll machen, und er ist des Schreibens mächtig – 
was ihn hoffen lässt, irgendwie einen Brief zu seinen Angehörigen im Norden auf den Weg zu bringen 
und von ihnen Hilfe zu bekommen. Soweit die Zerstörung dieses Mannes durch das Unrechtsregime, 
in das er gerät, auch geht, findet sich hier im besten aufklärerischen Sinne eine Keimzelle der Verän-
derung, die sich auch mit Gewalt nicht ausrotten lässt. 

Felicitas Kleiner, FILMDIENST 2014/2
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Vorfilm: Dinge ändern sich - Träu-
me Phantasien
Regie Andrea Martignoni, Roberto 
Paganelli, Kinder des Hort Anna-
Susanna Stieg. Zu einer Symphonie 
aus Alltagstönen bewegen Farben 
auf schwarz und weiß. Formen 
Blumen und Tieren und setzten sich 

dann wieder neu zusammen.
Der Film entstand 2012 in dem 
Mo&Friese Filmworkshop „Film den 
Ton“ mit einer Kinderhortgruppe 
in Schnelsen unter der Anleitung 
der italienischen Filmemacher und 
Soundkünstler Andrea Martignoni 
und Roberto Paganelli.
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BOYHOOD 
USA, 2014 
Drama
Produktionsfirma: Boyhood Inc./Detour Filmprod.
Verleih-Kino: Universal
DVD: Universal (16:9, 1.85:1, DD5.1 engl./dt.)
Blu-ray: Universal (16:9, 1.85:1, dts-HDMA engl., dts dt.)
Länge: 166 Minuten
FSK: ab 6; f
FBW: bw
Erstaufführung: 5.6.2014 
6.11.2014 DVD & BD 
22.1.2015 Neustart
FILMDIENST-Nummer: 42403
Produktion:-Cathleen Sutherland, Richard Linklater, John Sloss, Jonathan Sehring, San-
dra Adair, Vincent Palmo jr.
Regie: Richard Linklater
Buch: Richard Linklater
Kamera: Lee Daniel, Shane F. Kelly
Schnitt: Sandra Adair
Darsteller: Ellar Coltrane (Mason), Patricia Arquette (Olivia), Ethan Hawke (Mason seni-
or), Lorelei Linklater (Samantha), Tamara Jolaine (Tammy), Nick Krause (Charlie), Jordan 
Howard (Tony), Evie Thompson (Jill), Sam Dillon (Nick)

Auszeichnungen:
Richard Linklater, Berlin 2014, Beste Regie („Silberner Bär“) 

In zwölf Drehjahren mit denselben Schauspielern realisierte Richard Linklater einen 
Spielfilm über Kindheit und Jugend eines Jungen, der mit seiner Schwester und Mutter 
in Texas aufwächst. Von der Einschulung bis zum College sowie in vielen Gesprächen 
und Alltagssituationen entfaltet sich die fesselnde Reduktion auf das „gemeine Leben“. 
Mit hervorragend geschriebenen und gespielten Familienfiguren greifen der dokumen-
tarische Gestus und der fiktive Inhalt in der Langzeitinszenierung virtuos ineinander und 
zeigen selten zu beobachtende Bilder des Heranwachsens.

Man ahnte es, als er mit „Slacker“ 1991 seinen ersten Kinohit landete; ganz sicher wurde 
man, als er 1995 mit „Before Sunrise“ (fd 31 270) den ersten seiner drei Beziehungs-
filme mit Ethan Hawke und Julie Delpy vorstellte: Richard Linklater ist ein einmaliger 
und großartiger Erzähler ganz normaler Begebenheiten. An seinem Film „Boyhood“ hat 
Linklater von 2002 bis 2014 gearbeitet, also in der Zeitspanne, in der er außerdem Filme 
wie „Before Sunset“ (fd 36 533), „Fast Food Nation“ (fd 38 048) oder „Before Midnight“ 
(fd 41 748) realisierte. Man kennt ähnliche Langzeit-Projekte, zum Beispiel die „Die 
Kinder von Golzow“. „Boyhood“ aber ist kein Dokumentarfilm, sondern Fiktion. Er handelt 
von der Kindheit und der Jugend eines Jungen, der zum Mann heranreift; Thema ist das 
alltägliche Erleben. Mason, so der Name des Jungen, hat eine Schwester, Samantha 
(Lorelei Link later), und eine Mutter namens Olivia. Auch sein Vater heißt Mason – ge-

Boyhood

spielt werden die Eltern von Patricia Arquette und Ethan Hawke. Mason ist zu Beginn 
des Films sechs Jahre alt, er wohnt mit Schwester und Mutter in Austin, Texas. Die 
Eltern sind geschieden, der Vater ist vor einigen Monaten nach Alaska verschwunden. 
Die Kinder gehen zur Schule, Olivia jobbt. Es gibt Abendbrot, Frühstück, Mason stromert 
mit einem Nachbarsjungen durchs Viertel, zankt sich mit seiner Schwester. Und dann 
wird, wie immer bei Linklater, den ganzen Film hindurch oft und ausgiebig miteinander 
geredet. Beim Essen zu Hause, in einem Lokal, beim Autofahren, manchmal auch beim 
Gehen, Wandern, Spazieren, sowie in einer schlaflosen Nacht, die Mason 16-, 17-jährig 
mit seiner ersten Freundin in einer fremden Stadt verbringt.
Es sind Stimmungsbilder, die Linklater serviert, kurze Episoden aus dem Leben, Jahr 
für Jahr innerhalb jeweils weniger Tage gedreht. Sie fokussieren sich, auch das ist 
unverkennbar Linklater, nicht auf die Highlights des Lebens, sondern charakterisieren 
in beiläufiger Schilderung ihre Figuren, so auch die lebenstüchtige Olivia, die sich nach 
einem Partner sehnt, gleichwohl aber ihren Kindern lieber aus „Harry Potter“ vorliest, als 
dass sie sich ins Nachtleben stürzt. Olivia nimmt kurz nach der Trennung ihr Studium 
wieder auf, zieht mit den Kindern nach Houston. Sie lernt Bill kennen, heiratet. Bis die 
Situation wegen Bills Alkoholsucht eskaliert, bildet man mit ihm und seinen Kindern eine 
Patchwork-Familie. Die Trennung ist brutal, radikal, eine der wenigen heftigen Szenen 
des Films, der danach beiläufig weitergeht. Noch einmal zieht die Familie um. Olivia tritt 
eine neue Stelle an, findet erneut einen Partner. Mason will unterdessen Fotograf wer-
den, erlebt seine erste Liebe, Samantha geht aufs College. Einschneidend dann Masons 
Auszug von zu Hause. „War das alles?“, fragt Olivia, und: „Ich habe mehr erwartet.“ Zum 
ersten Mal in ihrem Leben ist sie allein.
Ja, es ist nicht mehr drin, in einem gewöhnlichen Leben. Und doch ist es wunderbarer-
weise just dieses kleine, gemeine Leben, das Linklater in „Boyhood“ in so absolut faszi-
nierender Weise vorführt. Ab und zu taucht der Vater auf. Er holt die Kinder für ein paar 
Stunden, einen Abend, ein Wochenende. Und auch er, der in jungen Jahren als abenteu-
erlustiger Musiker zugleich als Vaterfigur kaum zu taugen schien, schließlich aber eine 
Vertreter-Laufbahn einschlägt und nochmals eine Familie gründet, ist eine starke Figur. 
Ihm gehören einige der schönsten Szenen des Films: Eine Nacht am Lagerfeuer, eine 
peinliche Aufklärungssituation in einem Diner, einige großartige Vater-Sohn-Gespräche, 
die sich in Masons Kindheit um Elfen, später ums Leben schlechthin und dann um den 
Umgang mit dem anderen Geschlecht drehen. Einmal wird Mason sauer auf Papa, weil 
dieser den GTO, den Mason so gerne gehabt hätte, gegen eine Familienkutsche einge-
tauscht hat. Wie gesagt: Nichts als das gemeine Leben, nichts als eine normale Kindheit 
in Amerika bringt Linklater auf die Leinwand. Und doch ist „Boyhood“ alles andere als ein 
gewöhnlicher Film. Er ist dies vor allem deswegen nicht, weil er, bedingt durch die über 
Jahre sich erstreckende Drehzeit, vorführt, was so kaum je zu sehen ist: das Heran-
wachsen und Reifen eines Menschen. Am schönsten zu beobachten ist dies in Masons 
Gesicht, das sich vom weich-verträumten Bubengesicht über das verschlossen-verquol-
lene Gesicht eines Teenagers in das wieder offenere und klarere eines jungen Erwach-
senen verwandelt. Masons Gesicht ist dasjenige des heute 20-jährigen Ellar Coltrane, 
der vielleicht tatsächlich Schauspieler wird; auf alle Fälle war er auch in Linklaters „Fast 
Food Nation“ anzutreffen. 

Irene Genhart, FILMDIENST 2014/12
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Vorfilm: Die Naturbrille
Regie Jens Lien, N 2001, 1’25 Min. 
Ein Film über einen Mann, der sich 
mithilfe einer Brille einen schöneren 
Tag ersehnt.
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LE PASSÉ 
Frankreich/Italien, 2013 
Drama
Produktionsfirma: Memento Films/France 3 Cinéma/BIM Distribuzione
Verleih-Kino: Camino/Frenetic (Schweiz)
DVD: StudioCanal (16:9, 1.85:1, DD5.1 frz./dt.)
Blu-ray: StudioCanal (16:9, 1.85:1, dts-HDMA frz./dt.)
Länge: 30 Minuten
FSK: ab 12; f
Erstaufführung: 19.12.2013 Schweiz 
30.1.2014 
7.8.2014 DVD & BD
FILMDIENST-Nummer:-42171
Produktion: Alexandre Mallet-Guy
Regie: Asghar Farhadi
Buch: Asghar Farhadi
Kamera: Mahmoud Kalari
Musik: Evgueni Galperine, Sacha Galperine
Schnitt: Juliette Welfling
Darsteller: Bérénice Bejo (Marie Brisson), Tahar Rahim (Samir), Ali Mosaffa (Ahmad), 
Pauline Burlet (Lucie), Elyes Aguis (Fouad), Jeanne Jestin (Léa), Sabrina Ouazani (Naïma), 
Babak Karimi (Shahryar), Valeria Cavalli (Valeria)

Auszeichnungen:
Bérénice Bejo, Cannes 2013, Beste Darstellerin  Asghar Farhadi, Cannes 2013, 
Preis der ökumenischen Jury 

Ein Iraner kehrt nach Paris zurück, um vor Gericht offiziell seine Ehe mit einer Französin auf-
zulösen. Während seine Noch-Ehefrau etwas überstürzt die Zukunft mit einer neuen Familie 
vorantreibt, wirft die Vergangenheit noch manchen Schatten. Ein facettenreiches Familien-, Ehe-, 
Beziehungs- und Migrationsdrama, das von Übergangsphasen und -räumen sowie den Schwierig-
keiten der Ablösung handelt. Der sorgfältig inszenierte, kunstvoll austarierte Film spannt mit großer 
Meisterschaft ein Netz von Beziehungen zwischen den Figuren, in dem sich die Verhältnisse von 
Anziehung, Verwerfung, Vertrautheit und Befremden ständig neu sortieren. (Ökumenischer Film-
preis Cannes 2013) .

Eine dicke Glasscheibe, die die Transitzone auf dem Pariser Flughafen Charles de Gaulle von dem 
öffentlich zugänglichen Bereich abgrenzt, trennt auch Marie und Ahmad. Beide bewegen stumm 
ihre Lippen, als hätte man ihnen den Ton abgedreht. Die Scheibe schluckt den Schall; die Kommu-
nikation muss auf andere Mittel ausweichen, auf Gesten, Blicke und Lippenlesen. 
Die symbolische Eingangsszene des Films gibt den „Ton“ vor für die komplizierten, verstellten und 
von Kommunikationsverfehlungen geprägten Beziehungen zwischen den Figuren. Es geht in „Le 
Passé“ von Asghar Farhadi um Übergangsphasen und Übergangsräume – zwischen dem Titel 
gebenden Vergangenen und der Gegenwart bzw. Zukunft, zwischen alten und neuen Liebesbezie-
hungen und Familienkonstellationen, zwischen einem noch nicht abgeschlossenen alten Leben und 
einem nicht richtig angefangenen neuen und – ganz im Hintergrund – auch zwischen geographi-
schen und gesellschaftlichen Räumen (Iran und Frankreich). 
Symbolische Funktion übernimmt auch der zentrale Schauplatz des Films: das neben einer Gleis-
anlage gelegene, zwischen Schienen und Bahnübergängen eingeklemmte Haus in der Banlieue 
von Paris, in dem Marie mit Ahmad und ihren beiden Töchtern aus erster Ehe zusammen lebte, 
bevor die Beziehung in die Brüche ging. 
Jetzt, vier Jahre später, ist dieser Ort gleichzeitig in Auflösung wie Umgestaltung begriffen. Maries 

Le passé - Das Vergangene 
neuer Lebensgefährte Samir und sein kleiner Sohn Fouad sind eingezogen, pendeln aber noch 
zwischen der neuen Adresse und einer verwaisten Wohnung, die die nach einem Selbstmordver-
such im Koma liegende Ehefrau und Mutter zurückgelassen hat. 
Hier und dort finden sich Versuche eines Neuanfangs: halbrenovierte Zimmer, halbgestrichene 
Wände, halbgefüllte Farbtöpfe. Doch der Ballast des Alten dringt beharrlich durch die darüber 
gelegten Oberflächen: Das Mobiliar ist teilweise mit Tüchern verhängt, der Abfluss in der Küche 
verstopft. Noch bevor Ahmad das Haus betreten hat, beginnt er ein kaputtes Fahrrad zu reparieren 
– es ist der Versuch, zunächst einmal ein wenig Halt zu gewinnen in einer ebenso unübersichtli-
chen wie ungeklärten Umgebung. 
„Le Passé“ ist der erste Film, den der iranische Regisseur außerhalb seines Heimatlandes gedreht 
hat. Im Gegensatz zu Abbas Kiarostami, der seine beiden jüngsten Filme in Italien („Die Liebesfäl-
scher“, fd 40 216) und in Japan („Like Someone in Love“, 2013) angesiedelt hat, verweist Farhadi 
trotz aller universaler Ausrichtung seines Films mit der Figur des Ahmad explizit auf die „Übersied-
lung“ seines Schaffens. 
Ahmad ist von Teheran nach Paris gekommen, um den Scheidungstermin mit Marie wahrzuneh-
men. Die Scheidung soll die noch lose miteinander verbundenen Bereiche endgültig trennen – und 
damit auch die Trennung zwischen Samir und seiner diffus zwischen Leben und Tod schwebenden 
Ehefrau vorantreiben. 
Das allerdings gestaltet sich als schwierig. Bereits auf der Fahrt vom Flughafen nach Hause treten 
die ersten Unstimmigkeiten zutage. So hat Marie nicht wie vereinbart ein Hotelzimmer für ihren 
Noch-Ehemann reserviert, sondern quartiert ihn mit ihr und den Kindern im Haus ein, in dem es 
auch zur ersten Begegnung mit seinem Nachfolger kommt. Von diesem erfährt Ahmad erst aus 
dem Mund von Fouad, auch wenn Marie versichert, sie habe ihm darüber bereits in einer Email 
berichtet. 
Immer wieder kommt es in „Le Passé“ zu Situationen, in denen Informationen verloren gehen oder 
falsch kommuniziert werden oder in denen die Kommunikation schlichtweg verweigert wird – wie 
in der Beziehung zwischen der 16-jährigen Lucie zu ihre Mutter Marie sowie zu dem von ihr heftig 
abgelehnten Samir. 
Schließlich aber ist es Ahmad, dem in der angespannten Beziehung zwischen Mutter und Tochter 
die Rolle des Vermittlers und Vaterersatzes zukommt. Während Marie oft unkontrolliert und unsou-
verän reagiert – gerade in der Interaktion mit ihrer pubertierenden Tochter – tritt Ahmad besonnen 
und diplomatisch auf. Er, der das chaotische Treiben mit einiger Distanz betrachtet, kommt der 
Position des Zuschauers am nächsten.
Farhadi spannt ein dichtes Netz von Beziehungen zwischen den Figuren, in dem sich die Verhält-
nisse von Anziehung, Verwerfung, Vertrautheit und Befremden ständig neu sortieren. Gegen Ende 
des Films kommt Farhadi allerdings etwas vom Weg ab und versteigt sich in eine umständlich er-
zählte und geradezu kriminalistische Abhandlung über die Umstände des Selbstmords von Samirs 
Frau. Die Konzentration der Geschichte geht darüber ein wenig verloren, thematisch öffnet der Film 
sich zu moralischen Fragestellungen, vor allem zum Motiv der Schuld. 
Im Gegensatz zum dynamisch gefilmten Vorgängerwerk „Nader und Simin“ (fd 40 538) wird „Le 
Passé“ von einer ruhigen, bewegungsreduzierten Kamera getragen. Die Figuren wirken wie 
ausgebremst, sie drängen nicht nach vorn, sondern hängen Dingen aus der Vergangenheit nach. 
Der Regisseur überlässt in seiner akribischen Inszenierung nichts dem Zufall: jeder Schritt, jede 
Bewegung, jede Geste scheint kontrolliert und durchchoreographiert, jedes Bild exakt kadriert, 
nie gerät etwas in den Blick, dass zur Erzählung nichts Essentielles beitrüge. Farhadis Form der 
Kontrolle ist beeindruckend, hat aber auch eine gewisse Hermetik zur Folge. Diese wird durch die 
kindlichen bzw. jugendlichen Darsteller jedoch immer wieder aufgebrochen: Sie öffnen den Film für 
das Unfertige, Unabgeschlossene – und für die Gegenwart. 

Esther Buss, FILMDIENST 2014/3
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Vorfilm: Devil May Care
Regie Volker Heymann, D 2014, 2’08 Min.  
Die USA sind schnell bei der Hand, wenn es 
um militärische Interventionen geht. Aber 
wenn die eigene Bevölkerung durch immer 
häufiger auftretende Wetterkatastrophen 
bedroht ist, werden keine Konsequenzen 
gezogen. Das Anheizen der globalen 
Erwärmung geht ungebremst weiter. Dies 
wird mit den Mitteln eines ironischen Music-
Clips auf den Punkt gebracht. 
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WATERMARK 
Kanada, 2013 
Dokumentarfilm
Produktionsfirma: Sixth Wave Prod.
Verleih-Kino: Senator/Praesens (Schweiz)
Länge: 91 Minuten
FSK: ab 0; f
Erstaufführung: 15.5.2014 
19.6.2014 Schweiz
FILMDIENST-Nummer: 42357
Produktion: Nicolas de Pencier, Noah Weinzweig
Regie: Jennifer Baichwal, Edward Burtynsky
Buch: Jennifer Baichwal
Kamera: Nicolas de Pencier
Musik: Martin Tielli, Roland Schlimme
Schnitt: Roland Schlimme

Wasser bedeckt rund zwei Drittel des Globus: ein heftig umkämpftes Element, 
das benutzt, missbraucht und verehrt wird. In teils berückend schönen, tech-
nisch perfekten Bildern feiert der nahezu unkommentierte Dokumentarfilm bei 
einer Reise rund um den Erdball Wasser in allen erdenklichen Facetten. Eine 
ästhetisch ambitionierte filmische Meditation, bei der auch ökologische Aspekte 
ins Bild geraten. 
Es ist nur Wasser, doch das ist gigantisch, bedrohlich und faszinierend zugleich. 
Mit unvorstellbarer Wucht schießen die Wassermassen des Jangtsekiang aus 
den Schleusen des Xiolangdi-Staudamms in China. Mehrere Minuten lang 
rauscht, donnert und tost es, ohne dass sich die Kamera bewegt. Hin und wie-
der kommen Touristen ins Bild, die für ein Erinnerungsfoto an der Schutzmauer 
posieren. Wobei ihr Lächeln einen unwirklichen Kontrast zu dem gewaltigen 
Schauspiel direkt hinter ihnen bildet. Wenig später dann das totale Kontrastpro-
gramm: wüstenartiges Ödland unter gleißender Sonne. Die Furchen im Boden 
deuten an, dass hier irgendwann einmal Wasser geflossen ist. Man sieht das 
einst mächtige Mündungsdelta des Colorado River in Mexiko. Eine alte Frau 
erinnert sich an großen Fischreichtum und blühende Felder. Doch der Fluss, der 
den gewaltigen Grand Canyon schuf, schafft es schon lange nicht mehr bis zum 
Meer. Sein Wasser versiegt mehre Kilometer vor der Küste. Was keiner Laune 
der Natur, sondern Menschenwerk geschuldet ist. Im Süden der USA hat man 
in den letzten Jahrzehnten gigantische Felder angelegt, auf denen ohne das 
Wasser aus dem Colorado rein gar nichts wachsen würde. 
Das sind zwei von insgesamt 20 über den gesamten Globus verteilten Orten, die 
Jennifer Baichwal und Edward Burtynsky für ihre dokumentarische Hommage 

Watermark

an das Wasser aufgesucht haben. Vor etlichen Jahren hat das Duo bereits „Ma-
nufactured Landscape“ (2005) gedreht. Ein Film, der vor allem durch ungewöhn-
liche Perspektiven auf menschliche Artefakte bestach. „Watermark“ funktioniert 
nach einem ähnlichen Prinzip. Man könnte einige Sequenzen wie die imposan-
ten Fontänen in Las Vegas oder den Einsatz von Wasser in den Färbereien von 
Bangladesch durchaus als Mahnung gegen Verschwendung und Vergiftung von 
Wasser verstehen, doch Ökologie spielt allenfalls eine untergeordnete Rolle. 
Ähnliches gilt für gelegentlich eingestreute historische Informationen wie etwa 
zum Bau des Los-Angeles-Aquädukts. Den Filmemachern ist es in erster Linie 
um die Faszination des Wassers in allen erdenklichen Formen zu tun, wobei ihr 
Interesse stets auch ein ästhetisches ist. Edward Burtynsky ist von Haus aus Fo-
tograf, der sich mit künstlerischen Naturbildern einen Namen gemacht hat. Zum 
Thema „Wasser“ veröffentlichte er einen opulenten Bildband; quasi das Buch 
zum Film. Dass man ihn im Film bei der Auswahl der Bilder mit seinem deut-
schen Verleger sieht, mutet denn auch eher wie eine PR-Maßnahme an.
Dagegen besticht die Produktion über weite Strecken durch Bilder, die vor allem 
bei Luftaufnahmen von berückender Schönheit sind. Ob ein ausgetrocknetes 
Mündungsdelta wie ein Ölgemälde erscheint, uniforme Bungalow-Siedlungen 
auf künstlichen Halbinseln wie groteske Postkartenmotive anmuten oder die 
kreisförmigen Felder im Süden der USA wie ein gigantisches Mosaik daherkom-
men: stets liefert der unkommentierte Film Sequenzen von atemberaubender 
Schönheit, die geradezu etwas Meditatives haben. 

Reinhard Lüke, FILMDIENST 2014/10
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Zum Europatag
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Getränketheke geöffnet. 
Internationale Speisen zum 
Selbstverzehr können zum 
EuropaBuffet mitgebracht werden
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Spanisch mit deutschen Untertiteln

Chile/Spanien, 2012 
Drama
Produktionsfirma: Fabula/Nephilim Prod.
Verleih Kino: Alamode
DVD: Alamode (16:9, 2.35:1, DD5.1 span./dt.)
Blu-ray Alamode (16:9, 2.35:1, dts-HDMA span./dt.)
Länge: 109 Minuten
FSK: ab 12; f
Erstaufführung: 8.8.2013 
13.12.2013 DVD & BD
FILMDIENST-Nummer: 41840
Produktion: Juan de Dios Larraín, Pablo Larraín, Luis Collar, Jorge Moreno, 
Sebastián Lelio, Gonzalo Maza
Regie: Sebastián Lelio
Buch: Sebastián Lelio, Gonzalo Maza
Kamera: Benjamín Echazaretta
Schnitt: Soledad Salfate, Sebastián Lelio
Darsteller: Paulina García (Gloria), Sergio Hernández (Rodolfo), Diego Fontecilla 
(Pedro), Fabiola Zamora (Ana), Coca Guazzini (Luz), Hugo Moraga (Hugo), 
Alejandro Goic (Gabriel), Liliana García (Flavia), Antonia Santa María (Maria), 
Luz Jimenez (Nana), Marcial Tagle (Marcial)

Auszeichnungen:
Paulina García, Berlin 2013, Beste Darstellerin („Silberner Bär“) 

Eine lebenshungrige, unabhängige Frau Mitte 50, die seit Jahren in Scheidung lebt und 
deren Kinder längst erwachsen sind, beginnt eine Liebesaffäre mit einem etwas älte-
ren, ebenfalls geschiedenen Mann. Doch die Verbindungen mit seiner „alten“ Familie  
kommen der neuen Romanze in die Quere: Die Frau gibt sich allerdings nicht damit 
zufrieden, nur die zweite Geige zu spielen. Ein ebenso feinfühliger wie unterhaltsamer 
Porträtfilm, der zwischen sanftem Humor und Melancholie changiert. Er wirft einen 
genauen Blick auf die Lebensverhältnisse der Protagonistin und weitet ihn an den 
Rändern zum Panorama eines gesellschaftlichen Klimas, das den Wandel 
bestehender Verhältnisse herbeisehnt. (Preis der Ökumenischen Jury Berlin 2013) 

Dieses Gesicht ist fast schon ein „Film im Film“: Es erzählt die innere Geschichte, 
während wir der äußeren folgen, den Szenen aus dem Leben der Titelfigur. Die Fält-
chen um Glorias Augen sehen danach aus, als würde sie gerne und oft lachen – und 
tatsächlich tut sie das auch immer wieder. Als Rudolfo, ein etwas älterer Mann, sie 
zum ersten Mal anspricht, fragt er sie, ob sie immer so glücklich sei. Die Mittfünfzigerin 
verneint. Auch das sieht man ihr an: Ihre Augen sehen hinter den großen Brillengläsern 
zwar freundlich in die Welt, aber auch mit einer gewissen Zurückhaltung. Sie zögert 
manchmal, bevor sie etwas tut, etwa Rudolfo antworten. Und wenn sie nicht lächelt, 

Gloria

dann sehen ihre Lider und ihr Mund ein bisschen müde aus. Dabei tut Gloria durchaus, 
was sie kann, um dem Glück auf die Sprünge zu helfen. In der ersten Szene nähert sich 
die Kamera ihr über die Köpfe einer Menschenmenge, die zu Disco-Musik tanzt. Gloria 
steht an der Bar, dann mischt sie sich unters Volk und spricht einen Mann an, einen 
alten Bekannten, der sich zuerst nicht an sie erinnert. Später tanzen sie miteinander.
Gloria geht öfters in diese Tanzbar und hat keine Scheu, Kontakt zu suchen. Wenn sie 
in ihrem Auto durch die Stadt kurvt, singt sie inbrünstig die Lieder aus dem Radio mit: 
„Ich fühle mich frei, frei, frei“, heißt es da einmal. Das passt ganz gut zu ihr: Gloria ist 
eine unabhängige Frau. Sie ist seit über zehn Jahren geschieden; die Kinder sind längst 
erwachsen und selbstständig; sie arbeitet, irgendein Bürojob, ist mobil und bestens in 
Form. Doch genau diese Unabhängigkeit scheint Gloria auch unbehaglich zu sein. In 
Szenen, in denen sie ihrer Tochter und ihrem Sohn auf den Anrufbeantworter spricht 
und sie später besucht – den Sohn zu Hause mit seinem Baby, die Tochter bei ihrem 
Yoga-Kurs –, huscht manchmal eine Traurigkeit über ihr Gesicht: Im Leben ihrer Kinder 
ist sie nur ein Gast; wirklich gebraucht wird sie nicht. Von niemandem.
Der chilenische Regisseur Sebastián Lelio wollte in „Gloria“ die Frauen aus der Gene-
ration seiner Mutter porträtieren: Frauen um die 60, „für die niemand sonderlich viel Zeit 
zu haben scheint und die trotz all der Jahre, die sie schon hinter sich gebracht haben, 
immer noch nicht zu resignieren bereit sind“. Er macht eine Figur, die im Leben aller 
anderen nur eine Nebenrolle spielt, zur Hauptfigur. Und er schildert Glorias Versuch, 
auch für einen ihrer Mitspieler zur „Hauptfigur“ zu werden: Nach Glorias erstem Flirt mit 
Rudolfo, einem ebenfalls geschiedenen Mann und Ex-Marine-Offizier, kommt es zu wei-
teren Treffen. Beide haben Sex; in einem Restaurant macht Rudolfo ihr eine bezaubern-
de Liebeserklärung; später liest er ihr romantische Gedichte vor. Endlich scheint Gloria 
jemanden gefunden zu haben, für den sie das Wichtigste sein kann. Umso schmerzhaf-
ter sind die Reibungspunkte, als Gloria merkt, dass Rudolfo dazu doch nicht bereit ist: 
Seine Ex-Frau und die erwachsenen Töchter sind nicht nur finanziell von ihm abhängig, 
sondern fordern auch mit Nachdruck seine Aufmerksamkeit. Dem kann sich Rudolfo 
nicht entziehen.
Lelio hat seinen Film der Hauptdarstellerin Paulina García „auf den Leib geschneidert“; 
für ihren Auftritt wurde sie bei der „Berlinale“ 2013 mit dem „Silbernen Bären“ geehrt. 
Tatsächlich ist der Film ganz auf sie und ihr Erleben fokussiert. Immer wieder geht die 
Kamera nah an Garcías wunderbares Gesicht, um ihre subtilen Reaktionen einzufan-
gen. Ihre vielen verschiedenen Begegnungen – in dem Mietshaus, in dem sie wohnt, 
bei ihren Kindern, bei Freunden, die sie besucht – koppeln ihre kleine Welt immer 
wieder zurück an den größeren Kontext der chilenischen Gesellschaft, an ein Klima, in 
dem die Sehnsucht nach Veränderung nicht nur Glorias Privatangelegenheit ist. Dabei 
wirken die Szenen nie zwanghaft mit Bedeutung aufgeladen, sondern reihen sich zu 
einem erfrischend tiefgründigen „Lebensfluss“, zusätzlich getragen von der Musik: von 
Schlagern, Disco-Hits und Bossa Nova-Klängen, in denen Gloria immer wieder einen 
Spiegel und ein Ventil für ihre Gefühle findet. 

Felicitas Kleiner, FILMDIENST 2013/16
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Vorfilm: Die mysteriösen 
Lebenslinien
Regie David Rühm, A 1991, 3 Min.  
Ein Mann betrachtet seine Lebens-
linien, da entdeckt er etwas 
Seltsames. 
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THE LUNCHBOX  DABBA 
Indien/Frankreich/USA/Deutschland, 2013 
Produktionsfirma: Sikhya Ent./DAR Motion Pic./Dharma Prod./UTV Motion Pic./
Arte France Cinéma/NFDC/Asap Films/Rohfilm/Cine Mosaic
Verleih-Kino: nfp/Filmcoopi (Schweiz)
Länge: 105 (24 B./sec.)/101 (25 B./sec.) Minuten
FSK: ab 0; f
Erstaufführung: 14.11.2013 Schweiz 
21.11.2013
FILMDIENST-Nummer: 42059
Produktion: Guneet Monga, Anurag Kashayab, Arun Rangachari, Karsten Stöter, 
Benny Drechsel, Cedomir Kolar, Marc Baschet, Danis Tanovic, Nina Lath Gupta, 
Shanaab Alam, Vivek Rangachari, Sunil John, Nittin Keni
Regie: Ritesh Batra
Buch: Ritesh Batra
Kamera: Michael Simmonds
Musik: Max Richter
Schnitt: John F. Lyons
Darsteller: Irrfan Khan (Saajan), Nimrat Kaur (Ila), Nawazuddin Siddiqui (Shaikh), 
Denzil Smith (Mr. Shroff), Bharati Achrekar (Mrs. Deshpande), Nakul Vaid (Ra-
jeev), Yavshi Puneet Nagar (Yavshi), Lillete Dubey (Ilas Mutter)

Eine indische Hausfrau aus Mumbai will durch ihre Kochkünste ihren Ehemann 
stärker an sich binden. Doch ihre mittägliche Lunch-Box landet stets bei einem 
anderen Büroangestellten. Über einen beigelegten Zettel kommen die beiden 
in Kontakt, der zunehmend persönlicher wird. Das anrührende, romantisch-alt-
modische Drama verzichtet auf Klischees und Opulenz und zeichnet ein realisti-
sches Bild der indischen Mittelklasse, wobei aktuelle Spannungsfelder ausgelo-
tet werden: das Verhältnis von Mann und Frau, das Miteinander der Religionen 
und Generationen sowie der Wandel der Arbeitswelt im Zuge der Globalisierung. 
Sie ist fünfstöckig, aus Metall und in einen Stoffbeutel verpackt: die indische 
Lunchbox. Ihren Weg durch Mumbai, von einem Dabbawalla zum anderen, vom 
Fahrrad in den Zug, auf ein neues Fahrrad und schließlich ins Großraumbüro an 
den richtigen Platz zeigt der indische Regisseur Ritesh Batra in seinem Spiel-
filmdebüt „Lunchbox“ als fließende Bewegung.

Vor Jahren hatte Ritesh Batra an einem – nie vollendeten – Dokumentarfilm 
über die Essenslieferanten gearbeitet. Sein Spielfilm versteht sich nun durchaus 
als Hommage auf das beeindruckende logistische System der Dabbawallas, 
die frisch zubereitetes Essen von zuhause direkt an den Arbeitsplatz befördern. 
Dabei geht die Handlung zunächst von einem Fehler aus, der praktisch ausge-

Lunchbox

schlossen ist: Ila will eigentlich ihren Mann, der sich nur noch für sein Mobilte-
lefon interessiert, neu für sich gewinnen. Doch dann erreicht ihr liebevoll für ihn 
zubereitetes Mittagessen nicht seinen Arbeitsplatz, sondern den von Saajan. 
Der steht kurz vor seiner Pensionierung – ein effizienter Angestellter, der soziale 
Kontakte vermeidet und die Kinder, die vor seiner Wohnung spielen, vertreibt.
Es sind dann nicht nur die geheimen, auf Empfehlung von Ilas Nachbarin do-
sierten Gewürze, die den seit dem Tod seiner Frau verbitterten Saajan langsam 
auftauen. Vor allem ist es der Briefwechsel zwischen ihm und Ila, der sich über 
die Lunchbox entspinnt: Sie entnimmt der stets leer gegessenen Box jeweils 
eine handschriftliche Notiz und fügt dem Essen am nächsten Vormittag selbst 
ein paar Zeilen bei. Aus einigen Zeilen, die sich hauptsächlich ums Essen 
drehen, werden Briefe, in denen sich die beiden von ihrem Leben, ihren Sehn-
süchten und Vorlieben erzählen. Zu Beginn verwendet die Inszenierung viel 
Aufmerksamkeit auf die Details: So sinnlich fließend, wie die Kamera den Weg 
der Lunchbox begleitet, so folgt der Film auch Ila chronologisch durch ihren 
Morgen. Er zeigt, wie sie ihre Tochter für die Schule fertig macht und das Essen 
zubereitet. Kontrastiert wird Ilas Hausfrauenalltag mit den Ritualen in Saajans 
Büro. Dabei verweigert sich die Inszenierung jeder Opulenz, sondern geht fast 
dokumentarisch zu Werke: mit viel natürlichem Licht, entsättigten Farben und 
originalen Schauplätzen. 
Nebenbei zeichnet der Regisseur auf diese Weise ein Bild der indischen Kultur 
jenseits der bekannten Klischees oder Kasten: Er zeigt den indischen Mittel-
stand, das Miteinander verschiedener Religionen und eine Kultur im Wandel. 
Neben dem romantischen „Briefroman“, der Ila und Saajan verbindet, spielt auch 
die Beziehung zwischen Saajan und dessen Nachfolger Shaikh eine Rolle, der 
sich Saajan anfangs komplett verweigert. Während Saajan sein Leben in dem 
Job verbracht hat, blickt Shaikh bereits auf eine zersplitterte Biografie zurück: 
Zuvor hatte er als Küchenhilfe in Dubai gearbeitet, und um Saajans Stelle zu er-
gattern, hat er seine Referenzen gefälscht. Die eine Generation löst die andere 
ab. Doch auch zwischen diesen beiden konträr skizzierten Figuren fungiert das 
Essen als verbindendes Element. 

Julia Teichmann, FILMDIENST 2013/24
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Vorfilm: Die Liebe der Mannequins
Regie Sebastian Peterson, D 1998, 
4’10 Min. Was fühlen eigentlich 
die Damen und Herren aus dem
 Versandhauskatalog? 
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LA CAGE DORÉE 
Scope. Frankreich, 2013 
Komödie
Produktionsfirma: Zazi Films/Pathé/TF1
Verleih-Kino: Prokino/Pathé (Schweiz)
DVD: EuroVideo (16:9, 1.78:1, DD5.1 frz./dt.)
Blu-ray: EuroVideo (16:9, 1.78:1, dts-HD frz./dt.)
Länge: 91 (24 B./sec.)/87 (25 B./sec.) Minuten
FSK: ab 0; f
Erstaufführung: 29.8.2013 
12.9.2013 Schweiz 
16.1.2014 DVD & BD
FILMDIENST-Nummer: 41874
Produktion: Danièle Delorme, Laetitia Galitzine, Hugo Gélin, Romain Le Grand
Regie: Ruben Alves
Buch: Ruben Alves, Hugo Gélin, Jean-André Yerles
Kamera: André Szankowski
Musik: Rodrigo Leao
Schnitt: Nassim Gordji Tehrani
Darsteller: Rita Blanco (Maria Ribeiro), Joaquim de Almeida (José Ribeiro), Bar-
bara Cabrita (Paula Ribeiro), Alex Alves Pereira (Pedro Ribeiro), Roland Giraud 
(Francis Caillaux), Chantal Lauby (Chantal Caillaux), Lannick Gautry (Charles 
Caillaux), Maria Vieira (Rosa), Jacqueline Corado (Lourdes), Jean-Pierre Mar-
tins (Carlos), Sergio Da Silva (Manuel), Nicole Croisille (Mme. Reichert)

Eine portugiesische Einwandererfamilie, die in Paris in einfachen, hart erarbei-
teten Verhältnissen lebt, könnte eine große Erbschaft antreten, wenn sie in ihre 
alte Heimat zurückkehren würde. Die Freunde der zuvorkommenden Familie 
sind darüber mehr als entsetzt. Obwohl die Inszenierung alle Fallstricke der 
„Culture Clash“-Thematik umgeht, machen allzu vorsichtig ausgearbeitete Kon-
flikte und der fehlende Mut, erzählerische Risiken einzugehen, das behauptete 
Dilemma zu einer allzu austauschbaren Angelegenheit. -
Fußball, Fado, Fischfilet: Ohne Klischees keine „Ethno-Komödie“, wobei dieser 
Begriff mit Recht aus der Mode gekommen ist, impliziert er doch, dass bestimm-
te Stereotype der genetischen Abstammung der Protagonisten zugeordnet wür-
den. Heute heißt es eher „Culture Clash-Komödie“, was ideologisch im Grunde 
nicht weniger problematisch ist.
In „Portugal, mon amour“ von Ruben Alves, der einem das Spannungsfeld 
seines Sujets schon mit dem Titel um die Ohren hauen möchte, prallt allerdings 
zunächst einmal gar nichts aufeinander: Die Familie Ribeiro hat sich bestens 
eingerichtet in ihrem Leben mit den Nachbarn, denen Mutter Maria als Conci-

Portugal, mon amour

erge im wunderschönen Pariser Altbau zu Diensten ist. Ehemann José arbeitet 
als Vorarbeiter auf dem Bau, von Chef und Kollegen wohl geschätzt; die beiden 
Kinder, die Tochter erwachsen, der Sohn im Teenager-Alter, weigern sich rund-
heraus, ihre französische Heimat zu verlassen. Überraschend haben die Ribei-
ros von Josés Bruder ein Weingut in Portugal geerbt; die Entscheidung, dieses 
Erbe anzutreten, gilt es erst einmal vor Freunden und dem Rest der Verwandt-
schaft geheim zu halten. 
Diese Verwandtschaft ist schwatzhaft und womöglich ein wenig verfressen; das 
gemeinsame Essen spielt eine wesentliche Rolle im Film als Katalysator sozialer 
Dynamiken. Diese Vorstellung ist purer Mittelmeer-Kitsch, aber die Inszenierung 
achtet bedächtig darauf, Vorurteile nur behutsam einzusetzen und sie in die 
individuellen, sehr eigenwilligen Lebensumstände der Figuren einzuflechten. Ein 
Dinner der Ribeiros mit Josés Chef und dessen Frau wirkt deshalb ganz und gar 
nicht als Kitt zwischen den Hierarchieebenen und sozialen Schichten, sondern 
legt im Gegenteil die ganze Verlogenheit frei, die in so einem Annäherungsver-
such liegen mag. Dass die Tochter der Ribeiros ausgerechnet vom Sohn des 
Chefs ein Kind erwartet, macht die Sache nicht einfacher.
Was hier also wirklich „clasht“, sind weniger kulturelle Normen und Praktiken als 
vielmehr unterschiedliche Einkommensverhältnisse und die davon geprägten 
Milieus. Dass die portugiesischen Einwanderer anscheinend nicht zu den Wohl-
habenden zählen, ist eine Einsicht, aus der sich neben feinem oder derberem 
Humor auch jede Menge Zündstoff gewinnen ließe. 
Doch „Portugal, mon amour“ scheitert letztlich an einer viel zu braven Konzepti-
on: Maria und José beschließen, die Ausbeuter im schönen Jugendstilhaus und 
auf dem Bau mal so richtig gegen sich aufzubringen, sie verweigern die Arbeit, 
machen Pfusch – und zeigen so doch nur, dass sie unersetzlich sind. Es mag 
ein Gesetz der Komödie sein, dass sich am Ende alles in eitlen Sonnenschein 
aufzulösen habe, aber der Weg dorthin darf ruhig ein wenig steinig sein. Bei 
Alves bleiben jedoch viele Konflikte pure Behauptung. Sein Film erzählt keine 
schlechte, aber eine vollkommen austauschbare Geschichte als Ergebnis künst-
lerischer Mutlosigkeit. 

Tim Slagman, FILMDIENST 2013/18 
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Scope. Deutschland, 2013 
Jugendfilm Komödie
Produktionsfirma: Rat Pack Filmprod.
Verleih Kino:Constantin
DVD:Constantin (16:9, 2.35:1, DD5.1 dt.)
Blu-ray: Constantin (16:9, 2.35:1, dts-HDMA dt.)
Länge: 118 (24 B./sec.)/114 (25 B./sec.) Minuten
FSK: ab 12; f
Erstaufführung: 7.11.2013 
6.5.2014 DVD & BD 
FILMDIENST-Nummer: 42025
Produktion: Christian Becker, Lena Schömann
Regie: Bora Dagtekin
Buch: Bora Dagtekin
Kamera: Christof Wahl
Musik: Michael Beckmann
Schnitt: Charles Ladmiral
Darsteller: Elyas M‘Barek (Zeki Müller), Karoline Herfurth (Lisi Schnabels-
tedt), Katja Riemann (Gudrun Gerster), Jana Pallaske (Charlie), Alwara 
Höfels (Caro), Jonas Holdenrieder (Peter Paker), Uschi Glas (Frau Leim-
bach-Knorrs), Jella Haase (Chantal), Gizem Emre (Zeynep), Aram Arami 
(Burak), Max von der Groeben (Danger), Nino Böhlau (Robbin), Dustin 
Raschdorf (Leo Deckweiss), Thalia Neumann (Mädchen), Paul Triller (Ke-
vin), Lenny Den Dooven (Junge an der Ampel), Talin Lopez

Eben erst aus dem Gefängnis entlassen, will ein Kleinganove seine 
versteckte Beute sichern, doch wurde auf dem Versteck inzwischen ein 
Schulanbau errichtet. Durch Missverständnisse erhält er die befristete 
Stelle eines Vertretungslehrers an der Gesamtschule. Wider Erwarten 
wächst der pädagogische Blindgänger in seine Rolle hinein und erweist 
sich als effektiver Partner einer notorischen Problemklasse. Aufmüpfige, 
mitunter recht zotige Komödie, die Muster des deutschen Pennälerfilms 
auf verschärftes Comedy-Format hievt und auf Zeitgeist trimmt...

Ulrich Kriest, FILMDIENST 2013/23

Fack ju Göthe

Eschborn K, eines der ersten kommunalen Kinos 
Deutschlands, geht neue Wege und zeigt

Filme in der Fassung für Menschen mit Sehbehinderung

Eschborn K ist Kino ohne Stuhlreihen.
An Tischen sitzend, können die Gäste Getränke
und Knabbereien genießen.

So finden Sie Eschborn K, Kino & Kleinkunst:

Eschborn K erreichen Sie über die 
Autobahn A 66, Abfahrt Eschborn, Richtung Stadtmitte 
und von der A5 kommend, 
am Nordwestkreuz Frankfurt am Main, 
Richtung Eschborn Stadtmitte.

Per S-Bahn S3 und S4 erreichen Sie den
Bahnhof Eschborn (nicht Eschborn-Süd).

Vom Bahnhof Eschborn sind Sie in ca. 7 Minuten
Fußweg Richtung Stadtmitte im Eschborn K.
Den Bahnhof verlassen Sie über die hintere Treppe, 
dann durch die Unterführung erst links und wieder rechts
die Treppe nach oben. Nach ca. 40 m kommt eine 
Einbahnstraße (von links nach rechts), diese überqueren 
und an der linken Straßenseite weitergehen. 
Vor Erreichen der Hauptstraße - ca. 150 m – befindet
sich rechts ein Zebrastreifen, diesen überqueren und 
nach ca. 30 m erreicht man eine Ampel mit akustischem
Freigabesignal. Man überquert die Hauptstraße nach links auf
eine Mittelinsel und dann erneut nach rechts. Dann links der
Straße ca. 150 m folgen. Nächste Straße rechts einbiegen, 
die Jahnstraße ist erreicht. Es geht leicht bergauf und nach
ca. 30m geht man links in eine Einfahrt. Im Hinterhof ist der 
Eingang zum Eschborn K 

Kino für Menschen mit Sehbehinderung
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Zum Tag der Architektur
In Zusammenarbeit mit der 
Hessischen Architekten- und 
Stadtplanerkammer

Einführung Dr. Ulrike Bolte
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THE SALT OF THE EARTH  LE SEL DE LA TERRE 
Teilweise schwarz-weiß. Frankreich/Italien/Brasilien, 2014 
Biografie Dokumentarfilm
Produktionsfirma: Decia Films
Verleih Kino: nfp/Filmcoopi (Schweiz)
Länge: 110 Minuten
FSK: ab 12; f
Erstaufführung: 30.10.2014 
13.11.2014 Schweiz
FILMDIENST-Nummer: 42656
Produktion: David Rosier, Andrea Gambetta, Lélia Wanick Salgado
Regie: Wim Wenders, Juliano Ribeiro Salgado
Buch: Wim Wenders, Juliano Ribeiro Salgado, David Rosier
Kamera: Hugo Barbier, Juliano Ribeiro Salgado
Musik: Laurent Petitgand
Schnitt: Maxine Goedicke, Rob Myers

Dokumentarische Biografie des brasilianischen Fotografen Sebastião Salgado, in der 
sich Wim Wenders mit Salgado über dessen Arbeit unterhält und Salgados Sohn Juliano 
Ribeiro Filmaufnahmen von gemeinsamen Expeditionen mit seinem Vater beisteuert. Das 
bildgewaltige Porträt zeichnet Salgados Karriere nach, die in sozialdokumentarischen Re-
portagen ihr Zentrum fand, bis sich Salgado nach einer seelischen Krise dem „Genesis“-
Projekt zuwendete. Eine mit großer Sensibilität entfaltete Hommage, die in der hoffnungs-
vollen Zuwendung zur Biosphäre des Planeten die Schwermut angesichts der Bestialität 
des Menschengeschlechts überwindet.
(Teils O.m.d.U.) 

„Das Salz der Erde“, diese in Bann ziehende dokumentarische Biografie des brasiliani-
schen Fotografen Sebastião Salgado, beginnt, wie könnte es bei einem Regisseur wie 
Wim Wenders anders sein, im Grundsätzlichen: der Dunkelheit. Und zugleich mit der 
Erklärung der Fotografie als einer sich in den griechischen Begriffen „phōs“ (Licht) und 
„graphein“ (schreiben, malen) definierenden Kunst als Spiel von Licht und Schatten, Hell 
und Dunkel, Schwarz und Weiss. Dies wird in einem Vorspiel nachempfunden, in dem das 
filmische Porträt Salgados mit Dia-Projektionen seiner Fotos überblendet wird. De facto 
handelt es sich dabei allerdings nicht um Überblendungen im klassischen Sinne, sondern 
um in dunklem Raum durch einen Teleprompter geschossene Filmaufnahmen des durch 
ebendieses Gerät Fotos betrachtenden Protagonisten. So steckt in diesem Anfang die ge-
nuine Zusammenführung des Bewegt-Filmischen mit dem Stehend-Fotografischen. „Das 
Salz der Erde“ ist damit nicht bloß ein Film über einen Fotografen, dessen in strengem 
Schwarz-Weiss gehaltene sozialdokumentarische Fotografien die Weltwahrnehmung die 
letzten 40 Jahre maßgebend prägten, sondern zugleich auch eine Abhandlung über das 
Wesen der Fotografie.
Am Ende dieses programmatischen Intros fragt sich Wenders, ob er, der im Fotogra-
fischen durchaus auch seine Meriten hat, einen Film über das Leben und Werk von 
Salgado überhaupt wagen kann. Der Titel verweist auf das in der Bergpredigt zu findende 
Bild vom Menschen als Salz der Erde; zwei Jahrzehnte ist es her, dass Wenders ein Foto 

Das Salz der Erde

aus Salgados Serie „The Mines of Serra Pelada“ (1986) entdeckte. Die Galeristin hat 
Wenders damals weitere Salgado-Bilder gezeigt; die Aufnahme einer blinden Tuareg-Frau 
hängt bis heute neben seinem Arbeitstisch. 
Nach dieser Einführung, in der auch Salgados erste Kommentare zu seinem Schaffen zu 
hören sind, bricht der Film auf. Im Flug über hohe Berge findet er zur Farbe. Er führt in 
die Jahre 2004 bis 2013, in denen Salgado an seinem bislang jüngsten Projekt arbeitet: 
„Genesis“, einer Hommage an die Erde im ursprünglichen Zustand; Aufnahmen von Land-
schaften, Tieren, Pflanzen, indigenen Völkern und Stämmen. Es ist „Genesis“ ein Buch 
voll starker Bilder von poetischer Schönheit, eine Ode ans archaische Sein. Ein tröstliches 
Buch, das in den heutig hektischen Zeiten unverhofft von zeitlicher Ewigkeit spricht und 
es gilt manchen als Salgados Opus magnum. 
Weltbekannt gemacht aber haben Sebastião Salgado Jahrzehnte früher andere, weni-
ger versöhnliche, aber nicht minder meisterhafte Bilder: Seine sozialdokumentarischen 
Reportagen, zu finden in Büchern wie „Outras Americas“ (1986) und „Workers“ (1993), 
geschossen in weltabgelegenen Gegenden Lateinamerikas. Zehn Jahre lebt Salgado in 
Paris, bis er Anfang der 1980er-Jahre, nach Beendigung der Militärdiktatur zum ersten 
Mal wieder in seine Heimat reist. Nur flüchtig streift der Film Biografisches: die Kindheit 
in kinderreicher Familie auf einer Farm in Aimorés, den Wegzug aus dem Elternhaus, die 
Übersiedlung nach Paris 1969. In Andeutungen verharrt die Beziehung zu seiner Frau, 
Lélia Wanick Salgado, die auch im Geschäftlich-Kreativen seine Partnerin ist und mit der 
er zwei Söhne hat: Vielleicht eine Spur zu diskret verhandelt Wenders in „Das Salz der 
Erde“ das Persönlich-Private.
Umso intensiver fällt die Beschäftigung mit Salgados Schaffen aus. Erregen anfänglich 
vor allem die wirtschaftlich-soziale Bedingungen Salgados Aufmerksamkeit, beschäfti-
gen ihn in den 1990er-Jahren immer stärker die Katastrophen und Krisen, welche den 
afrikanischen Kontinent heimsuchen: Dürre, Hungersnot, Krieg, Vertreibung, Völkermord; 
Salgados Bilder von ausgezerrten Eltern mit ihren toten Kindern, den Leichenbergen 
und Massengräbern vergisst man nicht so leicht. Auf Dauer aber vermag Salgado seine 
Zeugenschaft nicht aufrecht zu halten; er (ver)zweifelt am nicht endenden Leid, stürzte 
in eine Krise. Salgado zieht sich zurück. Findet in der Natur, in der Beziehung zu seiner 
Frau und in ihrem Vorschlag, die nach jahrzehntelangem Raubbau verödete Farm seiner 
Eltern aufzuforsten, dann doch einen neuen Sinn, eine neue Aufgabe, die schließlich auch 
fotografisch ins „Genesis“-Projekt mündet. 
Man kann Wenders und seinem Co-Regisseur durchaus vorwerfen, dass sie vertiefende 
Informationen über Biografie, Rezeption oder Wirkungsgeschichte vorenthalten; auch ist 
der Film phasenweise von öder Kargheit. Doch gerade in dieser Schlichtheit, zu der auch 
das sachte Verschwinden des anfänglich prägnant gegenwärtigen Wim Wenders gehört, 
liegt die große Kraft dieses Films begründet; das Konzept filmischer Bescheidenheit 
erlaubt eine unmittelbare Begegnung mit dem Protagonisten und dessen Werk, seinem 
Fühlen und Denken. Meisterhaft! 

Irene Genhart, FILMDIENST 2014/22 
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Deutschland, 2014 
Komödie
Produktionsfirma: Westhoff Film/DRIFE/BR/Degeto Film
Verleih-Kino: X-Verleih/Filmcoopi (Schweiz)
DVD: Warner Home Video
Blu-ray: Warner Home Video
Länge: 92 Minuten
FSK: ab 0; f
Erstaufführung: 17.7.2014 
18.12.2014 DVD & BD & VoD
FILMDIENST-Nummer: 42477
Produktion: Ralf Westhoff, Florian Deyle, Martin Richter
Regie: Ralf Westhoff
Buch: Ralf Westhoff
Kamera: Ian Blumers
Musik: Oliver Thiede
Schnitt: Uli Schön
Darsteller: Gisela Schneeberger (Anne), Heiner Lauterbach (Eddi), Michael 
Wittenborn (Johannes), Claudia Eisinger (Katharina), Karoline Schuch (Barbara), 
Patrick Güldenberg (Thorsten), Julia Koschitz (Junge Frau), Katharina Marie 
Schubert (Lena), André Jung (Paul), Gustav Peter Wöhler (Günther), Ulrike Ar-
nold (Verkäuferin), Matthias Bundschuh (Rollkoffermann)

Eine Frau und zwei Männer, alle um die 60, ziehen 35 Jahre nach ihrer Zeit in 
einer Wohngemeinschaft erneut zusammen. Ihre kleine Zweckgemeinschaft 
kollidiert mit drei Studenten in der Wohnung über ihnen, die vom ständigen 
Leistungsdruck gestresst sind und zunächst aggressiv und ablehnend reagieren, 
dann aber ihre Schwächen und Empfindlichkeiten zu erkennen geben. Vorzüg-
lich gespielte Komödie mit brillanten Dialogen, die auf dem schmalen Grat von 
subtiler Charakterbeschreibung und unterhaltsamem Genrefilm liebevoll von den 
Chancen und Grenzen eines Generationen übergreifenden Miteinanders erzählt.

Ralf Westhoff schaut den Menschen beim Leben zu. Seine Filme sind gedul-
dige „Lehrstücke“ in Sachen Liebe, Partnerschaft und Beziehung, in denen er 
seine Figuren reden und reden und reden lässt, um hinter die Fassaden ihrer 
vermeintlichen Selbstsicherheit zu schauen. Und um ihre wahren Bedürfnisse, 
ihre Sorgen, Ängste und Defizite sichtbar zu machen. Dann werden aus an-
fänglich oft oberflächlich oder auch arrogant wirkenden Menschen komplexe 
Charaktere, die man ins Herz schließt – gerade wegen ihrer Unvollkommenheit, 
die sie nahbar macht. In „Shoppen“ (2006) ging es um 18 Großstadt-Singles 
auf Kontaktsuche, in „Der letzte schöne Herbsttag“ (2010) um ein verunsicher-

Wir sind die Neuen

tes Paar und seine Suche nach einer tragfähigen Beziehung, und auch in „Wir 
sind die Neuen“ sind die sechs Menschen aus zwei grundverschiedenen Ge-
nerationen Suchende, die sich ständig fragen: Wie kann man heute leben, am 
besten miteinander? Stets wählt Westhoff den vielleicht schwierigsten Weg des 
Inszenierens: Er entwirft keine akademisch-trockenen Sozialstudien, sondern 
inszeniert Komödien – amüsante, unterhaltsame Dialog-Komödien von spiele-
rischer Eleganz, mit viel (Sprach-)Witz, getragen von vorzüglichen Darstellern, 
die souverän über etwaige (Genre-)Untiefen hinwegtragen. Die „Neuen“ im 
Filmtitel sind nun die „Alten“: Anne, Johannes und Eddi sind um die 60, lebten 
vor 35 Jahren in einer Studenten-Wohngemeinschaft, verloren sich danach aus 
den Augen. Jetzt bringt sie die Not wieder zusammen: Nach Höhen und Tiefen 
alleinstehend und finanziell nicht gerade auf Rosen gebettet, verbünden sie sich 
erneut zur Zweckgemeinschaft. Doch die Zeiten haben sich geändert. Sie sind 
härter und ungemütlicher geworden, der Umgangston ist „zeitgemäß“ technisch 
und distanziert, rüde, auch zynisch. Das spüren die „Alten“ schnell, als sie eine 
Wohnung unter den drei „Jungen“ finden: Katharina, Barbara und Thorsten 
stehen unter Dauerstress, klotzen bis zur Belas-tungsgrenze für ihr Studium, um 
im zukünftigen Arbeitsleben konkurrenz- und überlebensfähig zu sein. Sie leben 
zweckorientiert-sachlich zusammen, reagieren auf Annäherungsversuche der 
Alten abweisend und aggressiv: „Wir sind keine Gleichgesinnten. Wir sind die 
Ablösung. Und die wohnt über Euch!“ Bald sind die Fronten verhärtet, jeder hält 
den anderen für den eigentlichen Spießer, für „krass“ lebensuntauglich. Bis man 
sich dann doch annähert, einfach weil der seelische Druck zu groß ist. Dann 
hört man sich zu und stellt fest, dass man sich über die Fronten hinweg etwas 
zu sagen und auch zu geben hat. Während sich die Figuren zumindest ein Stück 
weit annähern, entwickeln sich griffige kleine Porträtstudien, souverän gespielt 
und im Rahmen einer Ensemble-Typen-Komödie mit vitalem individuellen Tem-
perament gefüllt. Auf dieser Klaviatur spielt Westhoff hintergründig, ironisch und 
doch liebenswürdig mit Generationen-Klischees, jongliert mit Wahrnehmungs- 
und Perspektivwechseln: eine reizvolle Gratwanderung zwischen Subtilitäten 
und durchaus auch handfesterer Komik. Besonders interessant ist die Geschich-
te an ihren Rändern, wo sie „ausfranst“ und Leerstellen schafft: Da sind die 
Sechs dann keine „runden“ (Kunst-)Figuren, sondern Menschen mit Brüchen, 
die längst noch nicht fertig sind mit der Welt. Und in denen die Einsicht reift, die 
Anne am Ende ausspricht: dass man im Leben vielleicht gar nicht zu endgültigen 
Resultaten kommen, sondern ein Stück weit offen und risikofreudig bleiben soll. 

Horst Peter Koll, FILMDIENST 2014/15 
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GUARDIANS OF THE GALAXY 
Scope. USA, 2014 
Actionfilm Fantasyfilm Literaturverfilmung Science-Fiction-Film
Produktionsfirma: Marvel Enterprises/Marvel Studios/MPC
Verleih-Kino: Walt Disney
DVD: Walt Disney (16:9, 2.35:1, DD5.1 engl./dt.)
Blu-ray:2D: Walt Disney (16:9, 2.35:1, dts-HDMA7.1 engl., dts-HDMA dt.) 3D: Walt Disney 
(16:9, 2.35:1[+2.35:1.32], dts-HDMA7.1 engl., dts-HDMA dt.)
Länge: 121 Minuten
FSK: ab 12; f
Erstaufführung: 28.8.2014 
8.1.2015 DVD & BD & 3D BD & VoD
FILMDIENST Nummer: 42540
Produktion: Kevin Feige, David J. Grant, Jonathan Schwartz
Regie: James Gunn
Buch: James Gunn, Nicole Perlman
Vorlage: Dan Abnett (Comic), Andy Lanning (Comic)
Kamera: Ben Davis
Musik: Tyler Bates
Schnitt: Fred Raskin, Hughes Winborne, Craig Wood
Darsteller: Chris Pratt (Peter Quill), Zoe Saldana (Gamora), Dave Bautista (Drax), Lee Pace 
(Ronan), Michael Rooker (Yondu Udonta), Karen Gillan (Nebula), Djimon Hounsou (Korath), 
John C. Reilly (Corpsman Dey), Glenn Close (Nova Prime), Benicio Del Toro (Collector), Lau-
ra Haddock (Meredith Quill), Sean Gunn (Kraglin)

Ein großspuriger Weltraum-Glücksritter zieht sich durch den Diebstahl eines Artefakts den 
Zorn eines Superschurken zu. Im Kampf um die Rettung des Universums muss er sich mit 
einem Quartett ebenso ungewöhnlicher Verbündeter zusammenraufen, was zu zahlreichen 
Weltraumschlachten und verbalen Gefechten führt. Fantasy-Film, der mit überbordenden Ein-
fällen das „Marvel“-Universum um eine Gruppe schräger Charaktere erweitert. Das kurzwei-
lige, höchst amüsante Spektakel unterhält ebenso als Heldenfabel mit schauträchtiger Action 
wie in seinen figurenkonzentrierten Szenen.

Vernunft ist nicht unbedingt eine Stärke der „Guardians“. Man muss schon ziemlich bescheu-
ert sein, um mutwillig eine Prügelei mit einem der machtvollsten Schurken der Galaxis zu 
provozieren, wie es Muskelpaket Drax an einer Stelle tut. Oder wenn man wie Peter Quill, 
der Anführer des Teams, das Gelingen eines ohnehin waghalsigen Knastausbruchs wegen 
eines alten terrestrischen Sony-Walkmans gefährdet. Was sich in solchen Aktionen zeigt, 
ist ein drastischer Mangel an Kalkül zugunsten eines Überschusses an Herzblut: In Drax ist 
die Trauer um seine Familie, die von dem Tyrannen Ronan ermordet wurde, so übermächtig, 
dass er für eine Gelegenheit zur Rache alles riskiert. Und Quill hängt an dem Sony-Walkman 
und seinen alten Mix-Tapes, die von David Bowie über die Jackson 5 bis Marvin Gaye die 
irdischen 1970er- und 1980er-Jahre aufleben lassen, mit so zärtlicher Sentimentalität, dass er 
lieber seine Haut aufs Spiel setzt, als sie zurückzulassen. 
Die Helden spiegeln insofern sehr schön das Filmprojekt, das ihnen gewidmet ist: Einen 
superteuren Effektfilm auf einer Vorlage zu errichten, die so gut wie keiner kennt, ihn von ei-
nem Troma-Abkömmling inszenieren zu lassen, der keinerlei Blockbuster-Erfahrung hat, und 
dann auch noch mit Chris Pratt einen Darsteller für die Hauptrolle zu verpflichten, der (noch) 
kein Superstar ist, ist ein Roulettespiel, das böse ins Auge gehen kann. Man denke an das 

Guardians of the Galaxy
Debakel mit „John Carter“ (fd 40 955), das Disney 2012 erlebte. Sich darauf zu beschränken, 
weiter am bereits etablierten „Avengers“-Franchise zu werkeln, wäre sicher die vernünftigere 
Alternative gewesen. Doch Marvel mochte die Drehbuchidee, die von der Nachwuchsautorin 
Nicole Perlman auf der Basis der Comic-Bücher von Dan Abnett und Andy Lanning entwi-
ckelt wurde, und setzte sie um. Mit Erfolg, denn das Wagnis ist aufgegangen: Offensichtlich 
reichte die Strahlkraft des „Cinematic Universe“, das seit „Iron Man“ (fd 38 713) entstanden ist, 
aus, um die Zuschauer in den USA massenweise dazu zu motivieren, den Machern auch auf 
diesem kapriziösen Ausflug die Treue zu halten. Sie werden für ihre Loyalität nicht enttäuscht: 
„Guardians of the Galaxy“ ist ein einziger großer Spaß, der mit schlafwandlerischem Gespür 
zwischen schauträchtigem Actionspektakel und figurenzentriertem Buddy-Movie, zwischen 
Heroismus und Humor balanciert. 
Das Problem, eine gänzlich neue Erzählwelt mit völlig neuen Figuren einzuführen, lösen das 
Drehbuchteam und Regisseur James Gunn mit mustergültiger Eleganz. Ein Prolog skiz-
ziert Peter Quills irdische Vorgeschichte, das traurige Ende seiner Kindheit auf der Erde der 
1980er-Jahre, und ein erstes Abenteuer lässt den erwachsenen Quill auf den Spuren von 
Indiana Jones ein geheimnisvolles Artefakt aus den Ruinen eines verödeten Planeten bergen. 
Das reicht, um den McGuffin des Films zu etablieren, die Rückkopplung des „Guardians“-
Universums an die Erde zu sichern und Quill als sympathischen Helden einzuführen: Ein 
Weltraum-Glücksritter auf den Spuren von Harrison Ford und Nathan Fillion, gekreuzt mit 
einem Schuss Kevin Bacon („Footloose“ zitiert Quill selbst herbei), dessen Hüftschwung 
beim Tanzen genauso locker sitzt wie seine Schusshand und sein Mundwerk. Die weitere 
Handlung nützt das Gerangel mit dem Bösewicht Ronan um das Artefakt, in dem sich in 
Gestalt eines „Infinity Stones“ eine mächtige Energiequelle verbirgt, als Vorwand, um eine 
zeitlose Geschichte über Freundschaft zu erzählen. Mit der grünhäutigen Killerin Gamora, 
dem Kopfgeldjäger-Waschbären Rocket und seinem Kompagnon, dem Baumwesen Groot, 
sowie in Gestalt des Muskelberges Drax schart sich ein Fähnlein um Quill, das sich zunächst 
spinnefeind ist, dann aber zunehmend zusammenrauft. Verbunden werden die Fünf nicht 
zuletzt durch die Tatsache, dass sie alle durch leidvolle Verluste zu Sonderlingen und Outlaws 
geworden sind, die sonst nirgendwo richtig dazugehören.
Die Inszenierung tariert diese Geschichte zwischen spektakulären Weltraumschlachten, 
absurd-komischen Verbalscharmützeln und dem Mut zu großen Gefühlen, die stets haar-
scharf am Pathos vorbei manövrieren, wunderbar aus. Und bettet sie in eine Sci-Fi-Szenerie 
ein, wie man sie seit „Men in Black 3“ (fd 41 105) nicht mehr bunter und seit „Serenity“ (fd 37 
357) nicht mehr abgewrackter gesehen hat. Regisseur James Gunn gewinnt dem Genre zwar 
keine neuen Facetten ab, begeistert aber mit vielen schönen, originellen Details und trifft 
souverän den Tonfall zwischen zeitloser Heldenfabel und zitierfreudiger, augenzwinkernder 
Nerdboy-Attitüde, der sich zum Markenzeichen der Marvel-Filme entwickelt hat. 
Und wo bleiben bei dieser Weltraumparty die Avengers? In Gestalt des monströsen Thanos, 
der hier als Zunächst-Verbündeter Ronans auftritt und den man aus „Marvel’s The Avengers“ 
(fd 41 052) kennt, sowie durch den Collector, der in „Thor – The Dark Kingdom“ (fd 42 010) 
eingeführt wurde, werden kleine erzählerische Brücken in den Hauptstrang der Marvel-Welt 
geschlagen. Ob und was darüber in künftige Projekte fließen wird, bleibt abzuwarten. 
Man kann allerdings davon ausgehen, dass sich Iron Man und Peter Quill bestens verstehen 
würden. 

Felicitas Kleiner, FILMDIENST 2014/18 
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73 Licht, 23. Februar 2019. KinoKonzert, Gerhard Schroth, Klavier. Margerita Kopp und Konstanze Callwitz, Gesang



74 Licht, 23. Februar 2019. KinoKonzert, Gerhard Schroth, Klavier. Margerita Kopp und Konstanze Callwitz, Gesang



75 Melinda und Melinda, 17. Februar 2006. KinoKonzert, Gerhard Schroth, Klavier. Wilfried Wenzel, Violine



76 Melinda und Melinda, 17. Februar 2006. KinoKonzert, Gerhard Schroth, Klavier. Wilfried Wenzel, Violine



77 Berliner Philharmoniker in Singapur – A Musical Journey, 7. Februar 2014. KinoKonzert, Gerhard Schroth, Klavier. Margarita Kopp, Sopran



78 Dornröschen (Filmarchitektur Paul Leni, D 1917), 29. Juni 2002. KinoKonzert zum Tag der Architektur, Ensemble der Cavalerotti, Dirigentin Natalie Schwarzer
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Das Mädchen Hirut 
DIFRET 
Scope. Äthiopien/USA, 2014 
Drama
Produktionsfirma: Haile Addis Pic.
Verleih: Kino:Alamode
Länge: 99 Minuten
FSK: ab 12; f
Erstaufführung: 12.3.2015 
19.3.2015 Schweiz
FILMDIENST-Nummer: 42940
Produktion: Zeresenay Berhane Mehari, Leelai Demoz, Mehret Mandefro, Jay 
Spangler
Regie: Zeresenay Berhane Mehari
Buch: Zeresenay Berhane Mehari
Kamera: Monika Lenczewska
Musik: Dave Eggar, David Schommer
Schnitt: Agnieszka Glinska
Darsteller: Meron Getnet (Meaza Ashenafi), Tizita Hagere (Hirut Assefa), Haregewi-
ne Assefa (Membenre Yohannes), Brook Sheferaw (Assistant DA), Mekonen Laeake 
(Mr. Assefa Bekele), Meaza Tekle (Mrs. Mulu Assefa), Shetaye Abreha (Etaferaw 
Teshager)

Ein 14-jähriges Schulmädchen wird in der Nähe von Addis Abeba von einem älteren 
Mann entführt und vergewaltigt, um es später heiraten zu können. Das Mädchen 
wehrt sich und erschießt seinen Peiniger, wird dafür aber wegen Mordes angeklagt. 
Eine Frauenrechtlerin springt ihm bei und setzt alle Hebel in Bewegung, um die 
Todesstrafe abzuwenden. Ein inszenatorisch mitunter rau entwickeltes Drama nach 
einem juristischen Präzedenzfall aus den späten 1990er-Jahren, geprägt von seinem 
großen Gespür für die in den Köpfen der Menschen verankerten Wurzeln von Unter-
drückung und Perspektivlosigkeit.

Manchmal kann aus einem Hoffnungsschimmer ein dunkler Abgrund erwachsen. 
Wenn jungen Mädchen ausgerechnet der Gang zur Schule zum Verhängnis wird, 
zum ersten Schritt Richtung Zwangsheirat, dann erschüttert das jede Vorstellung von 
Gleichberechtigung. Der systematischen Verschleppung von 276 Schulmädchen, wie 
sie die Terrorgruppe Boko Haram 2014 in Nigeria verübte, stellt Zeresenay Meharis 
Spielfilm eine individuelle Entführung entgegen – ebenfalls nach einer wahren Be-
gebenheit aus dem Jahr 1996, aber nicht unter dem Banner des Terrors, sondern im 
Namen einer äthiopischen Tradition.
Karg, aber schön in seiner weltabgewandten Ruhe inszeniert Mehari seine Heimat, 
die vom wolkenverhangenen Himmel beschattete, steinige Steppe im Hinterland von 
Addis Abeba. Unter diesem Himmel wird die stille Hirut nach der Schule von einer 
Gruppe berittener Dorfbewohner verschleppt, eingesperrt, geschlagen, vergewaltigt 

Das Mädchen Hirut

und mit dem Versprechen „beruhigt“, dass ihr Hauptpeiniger sie zur Frau nehmen 
will. Doch Hirut wehrt sich mit einem Fluchtversuch, an dessen Ende sie mit einem 
Gewehr in der Hand und einem Toten zu ihren Füßen aufgegriffen wird. Das Mäd-
chen soll für die Ermordung ihres „zukünftigen Ehemannes“ sterben, so wollen es die 
Vertreter des Gesetzes sowie die Familie des Getöteten. Dass Hirut den Mann aus 
Notwehr erschoss und trotz ihres Größe erst 14 Jahre alt ist, wird von allen negiert.
Das Unrecht ist groß und somit der Moment gekommen, in dem die parallel aufgeroll-
te Geschichte der Anwältin Meaza Ashenafi von der Frauenrechtsorganisation EWLA 
mit dem Schicksal der Bauerntochter verknüpft wird. Meaza erreicht eine vorläufige 
Entlassung des misshandelten Kindes und nimmt es bis zum Gerichtsverfahren bei 
sich auf – zurück kann Hirut nicht mehr, nachdem der Rat der Dorfältesten ihre Ver-
bannung beschlossen hat. 
Meaza bestreitet einen Kampf gegen Windmühlen, der mit seinen klaren Gut-Böse-
Schemata nicht unbedingt zur differenzierten Analyse jener Verhältnisse beiträgt, die 
Hiruts Fall in Äthiopien zu einem juristischen Präzedenzfall machten. Figurenzeich-
nungen wie die des perfiden Staatsanwalts schreiben Sympathien fest, während der 
aufdringliche Musikeinsatz die Emotionen manipuliert.
„Das Mädchen Hirut“ wäre damit ein engagiert in der Landessprache realisierter, 
aber auch etwas blauäugiger „Botschafts“-Film, wenn er nicht auch Szenen besäße, 
die das Festkrallen an überkommenen Traditionen als Reaktion einer empfundenen 
Benachteiligung gegenüber den sich liberalisierenden Städtern nachzeichnen würde. 
Bei einer Versammlung der Dorfmänner wird der Lehrer aus der Stadt als schädlicher 
Eindringling gebrandmarkt, der die Mädchen gegen ihre Männer und Väter aufbringe. 
Nicht auf Bildung als Chance für die Frauen, sondern auf die Tradition der „Telefa“ als 
Festschreibung männlicher Besitzansprüche wird gepocht, nach der man Mädchen 
mit Entführung und Vergewaltigung „in Besitz nehmen“ darf.
Der äthiopischen Low-Budget-Produktion mag es zwar mitunter an inszenatorischem 
Feingefühl fehlen, nicht aber an der genauen Schilderung der vielen kleinen Räd-
chen, die das Uhrwerk aus Repression und Perspektivlosigkeit antreiben: die still-
schweigend akzeptierte, perfide Berechnung, dass eine Vergewaltigung die „Auser-
wählte“ für den Heiratsmarkt unbrauchbar und für die Familie zur Schande macht; die 
gesellschaftlichen Auswirkungen, wenn aufgeschlossene Väter wie der von Hirut erst 
alle Hoffnung auf Bildung setzen, den Töchtern aus Sorge um ihr körperliches Wohn 
diese dann aber doch verweigern. Und nicht zuletzt die Aneignung des patriarcha-
lischen Systems durch die Frauen selbst, durch Hiruts ungebildete Mutter, die das 
Unglück ebenfalls in der Schule verortet, bevor sie und ihr Mann die unter Zeitdruck 
stehende Meaza bei deren Besuch drängen, doch zum Essen zu bleiben, da es die 
Tradition so will. Dass ihre misshandelte Tochter umso länger im Gefängnis aushar-
ren muss, tritt dabei in den Hintergrund. Die kulturellen Zwänge aber schieben sich in 
diesen beiläufigen Szenen ganz nach vorne. 

Kathrin Häger, FILMDIENST 2015/5 
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Regie Johan Rijpma, NL 2011, 2‘40 
Min. Was tun Klebebänder, wenn 
ihnen keiner zuschaut?

40
 Ja

hre Ausstellungen Galerie K

Mehr! Kunst

25
 Ja

hre Konzept Skulpturenachse Esc
hb

or
n

Mehr! Skulpturen

7 Tage in Havanna 
7 DÍAS EN LA HABANA 
7 JOURS A LA HAVANE 
Frankreich/Spanien, 2012 
Produktionsfirma: Full House/Morena Films/Chaocorp
Verleih: Kino:Alamode/Frenetic (Schweiz)
DVD:Alamode (16:9, 1.85:1, DD5.1 span./dt.)
Blu-ray: Alamode (16:9, 1.85:1, dts-HDMA span./dt.)
Länge: 129 (24 B./sec.)/124 (25 B./sec.) Minuten
FSK: ab 6; f
Erstaufführung: 30.5.2013 Schweiz 
11.7.2013 
28.11.2013 DVD & BD
FILMDIENST-Nummer: 41792
Produktion: Alvaro Longoria (1,3,6), Gaël Nouaille (2,4), Laurent Baudens (4,5), Didar 
Domehri (7), Fabien Pisani
Regie: Benicio Del Toro (1, „El Yuma“, Montag), Pablo Trapero (2, „Jam Session, Diens-
tag), Julio Medem (3, „Cecilias Versuchung“, Mittwoch), Elia Suleiman (4, „Tagebuch 
eines Neuankömmlings“, Donnerstag), Gaspar Noé (5, „Ritual“, Freitag), Juan Carlos 
Tabío (6, „Bittersüß“, Samstag), Laurent Cantet (7, „Der Brunnen“, Sonntag)
Buch: Leonardo Padura (1,3,6), Alejandro Fadel (2), Martín Máuregui (2), Pablo Trape-
ro (2), Santiago Mittre (2), Julio Medem (3), Elia Suleiman (4), Gaspar Noé (5), Laurent 
Cantet (7)
Kamera: Daniel Aranyó, Diego Dussuel
Musik: Xavi Turull
Schnitt: Rich Fox (1), Santiago Esteves (2), Pablo Trapero (2), Julio Medem (3), Patricia 
Santa Coloma (4), Gaspar Noé (5), Thomas Fernández (5), Berta Frías (6), Alexandro 
Rogrígues (7)
Darsteller: Josh Hutcherson (Teddy Atkins) (1), Vladimir Cruz (Angelito) (1,3,6), Magali 
Wilson (Cambista) (1), Daisy Granados (Delia) (1), Emir Kusturica (Emir Kusturica) (2), 
Alexander Abreu (Fahrer) (2), Arianela Pupo (Assistentin) (2), Daniel Brühl (Leonardo) 
(3), Melvis Estévez (Cecilia) (3,6), Leo Benítez (José) (3), Elia Suleiman (Elia Suleiman) 
(4), Irene del Valle (Zimmermädchen) (4), Cristela de la Caridad Herrera (Mädchen) (5), 
Othello Rensoli (Babalao) (5,7), Dunia Matos Hernandez (Freundin) (5), Alberto Arceo 
Kindeland (Vater) (5), Monica Guardado (Mutter) (5), Mirta Ibarra (Mirta) (6), Jorge Pe-
rugorría (Daniel) (6), Nathalia Amore (Marta) (7), Andrés Vidal (Pedro) (7), Alexis Vidal 
(Manolo) (7)

Sieben internationale Regisseure spüren in einem „Omnibusfilm“ dem Lebensgefühl in 
Havanna nach. In den nach den Wochentagen benannten Episoden spiegelt sich eine 
Außenperspektive auf die kubanische Hauptstadt, in der Klischees über Lebensfreu-
de, Musik und die Widrigkeiten des sozialistischen Alltags eher bestätigt als hinterfragt 
werden. Eine kurzweilige, recht eigenwillige Kompilation, die allerdings wenig darüber 
aussagt, wie es in der Stadt wirklich zugeht. (Teils O.m.d.U.)

7 Tage in Havanna

Havanna ist eine Hauptstadt, mit der sich viele Mythen verbinden: von Lebensfreude und 
Revolution, Armut und karibischem Sozialismus, Musik und Tanz, US-Straßenkreuzern 
und Zigarren. Dass man die Stadt auch ohne romantische Postkarten-Klischees zeich-
nen kann, hat Florian Borchmeyer in „Havanna – Die neue Kunst Ruinen zu bauen“ (fd 
38 018) gezeigt, in dem die marode Architektur der Stadt mit dem Schicksal ihrer Bewoh-
ner verknüpft wurde. Der Episodenfilm „7 Tage in Havanna“, inszeniert von sieben Re-
gisseuren zumeist spanischsprachiger Herkunft, ist hingegen ein Film, der die Klischees 
eher bestätigt als hinterfragt. Kuba, dieses sozialistische Bollwerk vor der Küste Ame-
rikas, ist irgendwie anders, und nicht von ungefähr sehen in gleich mehreren Episoden 
Touristen oder Besucher mit staunenden, manchmal auch ratlosen Augen auf die Stadt. 
So schickt Benicio del Toro am Montag einen amerikanischen Touristen im Fond eines 
Taxis durch die Stadt – auf der Suche nach dem Außergewöhnlichen. Am Dienstag reist 
Emir Kusturica höchstpersönlich zum berühmten Filmfest von Havanna an, betrinkt sich 
aber lieber, anstatt sich für sein Werk auszeichnen zu lassen. In Julio Medems Episode 
will Daniel Brühl als Musikmanager eine schöne Sängerin mit einem Plattenvertrag nach 
Spanien locken. Die Künste, der Film und die Musik sind für diese Regisseure eng mit 
Havanna verbunden. Auch Elia Suleiman blickt, mit sich selbst in der Hauptrolle, stau-
nend auf das, was ihm geschieht. Ein Treffen mit dem Präsidenten ist anberaumt. Doch 
Suleiman muss warten – und streift, gewissermaßen „lost in translation“, durch eine irri-
tierend fremde Stadt. In Gaspar Noés Episode „Ritual“ kommen sich zwei junge Frauen 
beim Tanz immer näher – was ein Elternpaar veranlasst, ihre Tochter einem exorzisti-
schen Ritual zu unterziehen. Am Samstag bessert in Juan Carlos Tabios „Bittersüß“ eine 
Psychologin ihr Gehalt mit der Kreation leckerer Torten auf. Sich arrangieren und neu 
erfinden, angesichts von Stromausfällen oder liegen gebliebener Autos gelassen bleiben 
oder gemeinsam mit anpacken – vielleicht ist dies die Episode, die dem Lebensgefühl 
der Kubaner mit allen Widrigkeiten des sozialistischen Alltags am besten nachspürt. 
Und dann ist da noch die alte Frau, die bei Laurent Cantet in ihrer heruntergekomme-
nen Wohnung einen Brunnen baut – weil ihr das eine afrokubanische Gottheit im Schlaf 
aufgetragen hat. Alle Nachbarn helfen wie selbstverständlich mit, solidarisch, mit viel 
Improvisationstalent und genau verteilten Aufgaben. Gerade diese Episode macht eine 
große Schwäche des Films deutlich: Was komisch wirken soll, im Blick auf das Überwin-
dung von Alltagswidrigkeiten auch dokumentarisch, ist jedoch nur leidlich amüsant und 
oberflächlich. Die künstliche Aufgeregtheit transportiert ein falsches Bild kubanischer 
Lebensfreude. Die ausländischen Besucher hingegen wohnen in luxuriösen Hotels, 
während die Einheimischen in Armut leben – ein Widerspruch, aus dem der Film keine 
politischen und sozialen Erkenntnisse gewinnt, weder über Tourismus in einem armen 
Land noch über Globalisierung. Politik wird kaum gestreift. Allenfalls bei Elia Suleiman 
klingt so etwas wie Kritik an; hier laufen Castros pathetische Reden als Dauerschleife im 
Fernsehen. Die sieben Episoden ergeben kein facettenreiches Gesamtbild Havannas. 
Wie es in der Stadt wirklich zugeht, erfährt man nicht. 

Michael Ranze, FILMDIENST 2013/14 
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Vorfilm: Milky Way is our Galaxy
Regie Olli Ilpo Salonen, FIN 2014, 
4‘58 Min. Manchmal ist ein Ausflug 
ins Einkaufszentrum mehr als ein 
Ausflug ins Einkaufszentrum. 
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Am Sonntag bist du tot 
CALVARY 
Scope. Irland, 2014 
Drama Komödie
Produktionsfirma:  Reprisal Films/Octagon Films/Lipsync Prod.
Verleih  Kino:Ascot Elite/Elite (Schweiz)
DVD:Ascot Elite (16:9, 2.35:1, DD5.1 engl./dt.)
Blu-ray:Ascot Elite (16:9, 2.35:1, dts-HDMA engl./dt.)
Länge: 105 Minuten
FSK: ab 16; f
FBW: bw
Erstaufführung: 25.9.2014 Schweiz 
23.10.2014 
24.3.2015 DVD & BD
FILMDIENST-Nummer: 42655
Produktion: Chris Clark, Flora Fernandez-Marengo, James Flynn, Elizabeth Eves, Aaron 
Farrell
Regie: John Michael McDonagh
Buch: John Michael McDonagh
Kamera: Larry Smith
Musik: Patrick Cassidy
Schnitt: Chris Gill
Darsteller: Brendan Gleeson (Father James Lavelle), Chris O‘Dowd (Jack Brennan), Kelly 
Reilly (Fiona Lavelle), Aidan Gillen (Dr. Frank Harte), Dylan Moran (Michael Fitzgerald), Isaach 
de Bankolé (Simon), M. Emmet Walsh (Autor), Marie-Josée Croze (Teresa), Domhnall Gleeson 
(Freddie Joyce), David Wilmot (Father Leary), Pat Shortt (Brendan Lynch), Gary Lydon (Ins-
pector Stanton), Killian Scott (Milo Herlihy), Orla O‘Rourke (Veronica Brennan), Owen Sharpe 
(Leo)

Im Beichtstuhl erfährt ein irischer Priester, dass er getötet werden soll, um für die Verfehlungen 
eines Amtsbruders zu büßen, der den Beichtenden als Kind sexuell missbraucht hat. Dem 
Pfarrer bleiben sieben Tage, um seine Angelegenheiten und die der Gemeinde zu regeln. Der 
Film zeichnet ein vielschichtiges Bild des Priesters, der seine Aufgaben wichtiger nimmt als 
die persönliche Bedrohung. Die zwischen Situationskomik und Tiefgründigkeit changierende 
Inszenierung bringt durch bildhafte Verdichtungen, dezente symbolische Andeutungen und ein 
verstörendes Ende eine christliche Auseinandersetzung um Schuld, Sühne und Vergebung ins 
Spiel, die das Drama zu einer Herausforderung fürs Publikum macht.

Father James sitzt sonntags im Beichtstuhl, den Blick leinwandfüllend Richtung Zuschauer 
gewandt. Der nicht sichtbare Mann, der die Kabine betritt, will seine Seele erleichtern, aber 
keineswegs beichten. Er sei als Kind fünf Jahre lang beinahe täglich von einem Priester miss-
braucht worden. Durch die ruhige, aber feste, deklamierende Stimme legt sich die Miene von 
Father James in Falten. Der Täter sei längst nicht mehr unter den Lebenden, was jedoch nicht 
weiter tragisch ist. Warum auch einen bösen Priester richten? Was für ein banales Statement 
soll das denn sein? Warum nicht stattdessen einen Gutes bestrafen, einen wie Father James? 
Ja, das ist eine gute Idee, Father James soll es sein! Father James soll in genau sieben Tagen 
am Dorfstrand sterben. Eine Woche habe der Priester Zeit, seine Dinge zu regeln und mit sich 
ins Reine zu kommen. Dann werde das Gute zerstört, so wie einst das Gute in jenem kleinen 
Jungen zerstört wurde, der ihm jetzt als Erwachsener gegenüber sitzt. Schwarzblende.

Am Sonntag bist du tot
John Michael McDonaghs Drama „Am Sonntag bist du tot“ beginnt ruhig, aber mit einem 
Paukenschlag! Der Schock sitzt tief. Doch erstaunlicherweise nicht bei Father James, der zwar 
seinen Erzbischof informiert, aber nicht die Polizei. Der Priester hat in seiner Gemeinde am 
Ende der Welt im irischen County Sligo zwar einen schweren Stand, aber alle Probleme immer 
noch geregelt bekommen. Der rothaarige Bär geht seinen „Geschäften“ nach, als sei nichts 
gewesen, und die sind in dem Dorf – mit all den vielen schrägen Vögeln – mehr als auslastend. 
Als wären die Probleme im Hier und Jetzt nicht schon groß genug, ist da auch noch seine 
erwachsene Tochter Fiona. Sie, die in London lebt, ist seit langem mal wieder auf Besuch und 
bringt ein anderes Leben in Father Jamesʼ Erinnerungen zurück. Der plötzliche Tod seiner 
Frau hatte einst den Anstoß gegeben, Priester zu werden; was die Beziehung zu seiner Toch-
ter über die Jahre nicht einfacher gemacht hat.

Der Schock sitzt immer noch tief – vor allem beim Zuschauer. Denn so kauzig, bissig, intelli-
gent und abenteuerlich auch die Zwiegespräche zwischen dem Priester und seinen Schäfchen 
sind, die Tage vergehen und der angekündigte Tod rückt näher. Im Gegensatz zum Priester 
kennt der Zuschauer weder den potenziellen Täter, noch weiß er um die Gedanken, die wirklich 
in Father James rumoren. Und dann ist wieder Sonntag!

„Am Sonntag bist du tot“ ist kein Film wie andere. Andere hätten daraus ein entrücktes Psy-
chodrama gemacht, eine rüde Kirchenschelte oder ein ruppiges Rachedrama. Doch der Film 
ist nichts dergleichen und doch von allem ein bisschen. McDonagh, der auch das Drehbuch 
schrieb, besitzt die Chuzpe, den Zuschauer nach dem Prolog zunächst erst mal in eine skurrile 
irische Welt voller Eigenbrötler zu entführen. Situationskomik wechselt mit beiläufiger Tiefgrün-
digkeit. Ein wenig Agatha Christie weht durch das irische Dorf, wenn man ein ums andere Mal 
überlegt, wer denn der potenzielle Täter sein könnte. Doch McDonagh will mehr als nur eine 
schwarze Komödie. Er zieht die Schraube an. Die Gespräche werden ernster, existentieller. 
Und der Unbekannte gibt mit unbarmherziger Härte zu erkennen, dass er es ernst meint.
Ein Guter soll sterben, wie einst auf Golgatha! „Calvary“, so der Originaltitel des Films, be-
zeichnet im Englischen jenen Berg, auf dem Jesus für die Sünden der Welt büßen musste. Es 
ist eine Schande, dass der deutsche Verleih dem Film durch seine Umtitelung diesen Bezug 
raubt.

Nicht wenige Autoren wären an dem Anspruch, den das Thema impliziert, gescheitert. Nicht so 
McDonagh, der bei allem Ernst die Ernsthaftigkeit nicht ausstellt. Immerhin kommt er von der 
Unterhaltung und hat zuvor 2010 den auf der „Berlinale“ zum Publikumshit avancierten „The 
Guard – Ein Ire sieht schwarz“ (fd 40 656) inszeniert; ebenfalls mit Brendan Gleeson in einer 
denkwürdigen Hauptrolle. Gleeson ist auch in „Am Sonntag bist du tot“ ein Ereignis; sein Fa-
ther James eine fleckige, gebrochene Lichtgestalt. Gleeson formt seinen Charakter als Fels in 
der Brandung, der innerlich fragil ist, wie sprödes Glas. Immer um Contenance bemüht, auch 
wenn die Explosion vielleicht die bessere Wahl wäre, wird er zerrieben zwischen der eigenen 
Vita, dem kirchlichen Auftrag und der menschlichen Fehlbarkeit.
McDonagh will den Zuschauer intelligent unterhalten, aber auch, dass er sich mit Schuld und 
Sühne, dem Übernehmen von Verantwortung und vor allem mit Vergebung auseinandersetzt. 
Der Schluss provoziert jedenfalls so sehr, dass man sich noch lange nach dem Abspann mit 
dem Stoff und seiner Inszenierung beschäftigen wird. 

Jörg Gerle, FILMDIENST 2014/22 
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Vorfilm: Der Schnurrbart
Regie Anni Oja, FIN 2015, 3‘36 
Min. Die Stadt ist zu klein für die-
se beiden. Und ihre Schnurrbärte. 
 

40
 Ja

hre Ausstellungen Galerie K

Mehr! Kunst

25
 Ja

hre Konzept Skulpturenachse Esc
hb

or
n

Mehr! Skulpturen

Nymphomaniac - Teil 1 
Nymph()maniac - Teil 1 
NYMPHOMANIAC 
Scope. Dänemark/Deutschland/Frankreich/Belgien/Großbritannien, 2013 
Produktionsfirma:  Zentropa Ent./Zentropa International Köln/Heimatfilm/Film i Väst/Slot 
Machine/Caviar Films/Concorde Filmverleih/Artificial Eye/Les Films du Losange
Verleih  Kino:Concorde
DVD:Concorde (16:9, 2.35:1, DD5.1 engl./dt.)
Blu-ray:Concorde (16:9, 2.35:1, dts-HDMA engl./dt.)
Länge: Kino: 118 
DVD: 113 (= BD: 118) 
Director‘s Cut: 142 (= BD: 148) Minuten
FSK: ab 16; f
FBW: bw
Erstaufführung: 20.2.2014 
20.11.2014 DVD & BD
FILMDIENST-Nummer: 42203
Produktion: Louise Vesth, Bert Hamelinck, Marianne Slot, Madeleine Ekman
Regie: Lars von Trier
Buch: Lars von Trier
Kamera: Manuel Alberto Claro
Schnitt: Morten Højbjerg, Molly Malene Stensgaard
Darsteller: Charlotte Gainsbourg (Joe), Stellan Skarsgård (Seligman), Stacy Martin 
(junge Joe), Shia LaBeouf (Jerôme), Christian Slater (Joes Vater), Jamie Bell (K), Uma 
Thurman (Mrs. H.), Willem Dafoe (L), Mia Goth (P), Sophie Kennedy Clark (B), Connie 
Nielsen (Joes Mutter), Michael Pas (älterer Jerôme), Jean-Marc Barr (Schuldner), Udo 
Kier (Kellner), Jens Albinus (S)

Erster Teil von Lars von Triers großangelegter Sinnsuche über die Rätsel und Abgründe 
menschlicher Sexualität, in der eine nymphomane Frau einem älteren Mann, der sie 
auf der Straße aufliest, ihre Lebensgeschichte erzählt. Eingeteilt in acht Kapitel, die von 
der Geburt bis in ihr 50. Lebensjahr reichen, entfaltet sich ein facettenreicher, mit vielen 
Anekdoten und Exkursen gespickter Diskurs über die menschliche Geschlechtlichkeit, 
in der nicht nur Eros und Sexus, sondern alle Bedürftigkeiten und Sehnsüchte eines 
Wesens mitspielen, in dem Natur und Kultur, Gnade und Schicksal unablässig um die 
Vorherrschaft ringen.

„Nymphomaniac 1“: Das ist unverkennbar Lars von Trier, und es ist Lars von Trier at his 
best. Ein Film, sorgfältig gefertigt, bildschön, klug. Ein Mann, eine Frau, die sich das ers-
te Mal begegnen, ein Ausflug in die Kunst- und Kulturgeschichte. Und eine dialektische 
Abhandlung darüber, dass vieles – alles – bloß eine Frage des persönlichen Standpunk-
tes ist. Es beginnt mit dunkler Leinwand, einer Geräuschspur, wie sie so auffällig präzise 
und leise rhythmisierend vielleicht seit „Dancer in the Dark“ nicht mehr vorkam. Die Ka-
mera sucht tastend die Backsteinwände einer engen Gasse ab. Nacht. Schneegeriesel. 
Fern das Licht einer Laterne. Flüchtig im Bild eine Hand, blutverschmiert. „Geister“ hieß 
von Triers Mini-Serie, in der man vor 20 Jahren Ähnliches sah. Auf dem Boden, ver-

Nymphomaniac 1

letzt: Charlotte Gainsbourg, die auch die namenlose Protagonistin in „Antichrist“ (2009) 
spielte. Im Endzeitdrama „Melancholia“ (2011) hat sie eine Frau namens Claire gespielt; 
in „Nymphomaniac“ trägt sie nun einen Namen, der Mann und Frau zu eigen sein kann: 
Joe. Auch Willem Dafoe, der in „Antichrist“ ihren Ehemann gab, ist in „Nymphomaniac“ 
dabei, allerdings erst im zweiten Teil, ebenso Stellan Skarsgård, der in „Dancer in the 
Dark“ und „Melancholia“ mit dabei war: Familiär-vertraut ist das. Skarsgård heißt in 
„Nymphomaniac“ in Erinnerung an jüdische Vorfahren Seligman, der „Glückliche“: Er ist 
Atheist, belesen und gebildet, gerade auch was Konfessionen anbelangt. Die Fliegenfi-
scherei ist seine Passion, aber auch die Musik: Bach, die Polyphonie. Dazu kommt die 
Weltliteratur: Edgar Allen Poe, der im Delirium Tremens den „furchtbarsten aller Tode“ 
fand, wie es in „Nymphomaniac“ heißt. 
Seligman findet auf dem Heimweg die verletzte Joe. Keine Ambulanz, keine Polizei, bloß 
eine Tasse Tee will sie: großherzig-gütig der Mann, der die Fremde zu sich nach Hause 
nimmt. Fortan liegt Joe bei Seligman im Bett; in gewissem Sinne ist „Nymphomaniac“ 
ein Huis-Clos-Drama. Doch das fällt zunächst nicht auf. Denn beim Tee fordert Seligman 
Joe auf, zu erzählen. Sie kann, will vorerst nicht, sagt nur, sie sei eine „schlechte Person“ 
und „selber schuld“. Doch dann fällt ihr Blick auf einen Anglerköder an der Wand, eine 
„Nymphe“, mit derer Hilfe Seligman einst einen Riesenfang aus dem Wasser zog. Von 
der „Nymphe“ ist es nicht weit zu „Nymphomanin“ und „Nymphomanie“: Lang sei ihre 
Geschichte und moralisch, warnt Joe. Doch Seligman, der nicht nur Atheist, sondern – 
es sei aus Bewunderung für die perfekt-perfide Abgründigkeit dieser Personenkonstella-
tion hier verraten – auch ein Asexueller ist, lässt sich davon nicht aus der Ruhe bringen. 
So erzählt Joe, in diesem geschmeidig in Kapitel unterteilten Film: Vom Moment, in dem 
sie zweijährig ihre Scham entdeckte, bis zu dem Augenblick zwanzig lustvoll gelebte 
Jahre später, als sie beim Akt mit ihrer großen Liebe mit Erschrecken feststellt, dass sie 
„da unten“ nichts mehr fühlt. Dazwischen finden sich Episoden aus ihrem Sexual-(Er)-
Leben: feuchte Kinderspiele im elterlichen Badezimmer, eine jugendlich-frivole Aufriss-
Tour mit der besten Freundin, dazwischen, brachial, aber gewollt herbeigeführt, die 
Entjungferung: Schön waren die Hände des Moped-Jungen! Es folgen Erlebnisse einer 
sexhungrigen jungen Frau – die junge Joe wird überragend gespielt von Stacy Martin. 
Ihre einzige Sünde, sagt Joe, sei, dass sie vom Sonnenuntergang mehr erwartet habe 
als alle anderen. Seligman kann in ihren Ausführungen überhaupt keine Sünde erken-
nen. Auch in dieser, für die Kinoauswertung zurechtgestutzten Fassung von „Nympho-
maniac 1“ geht es nicht ohne sichtbare Erregung ab. Doch der Lust, aus des Menschen 
(unschuldiger) Natur geboren, haftet nichts Perverses an. So ist „Nymphomaniac 1“, 
Rammsteins wunderschön-wuchtigen Song „Führe mich“ in (wenn ich mich nicht täu-
sche) leicht abgewandelter Version als Titelsong verwendend, ein Film, abgrundtief, aber 
auch abgrundtief menschlich. 

Irene Genhart, FILMDIENST 2014/4  
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Vorfilm: Trailer
Regie Mascha Halberstad, NL 2014, 
2‘16 Min. Es ist Krieg. Der Feind ist 
überall. Explosionen und Attacken 
zerstören alles. Zum Glück ist ein 
Mann da, um alle zu retten! Leider 
wird er nicht von allen ernst genom-
men. TRAILER ist eine Komödie, 
angelehnt an amerikanische 
Kriegsfilm-Trailer.  
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Mommy (2014) 
MOMMY 
Kanada, 2014 
Drama
Produktionsfirma:  Metafilms
Verleih: Kino: Weltkino
Länge: 138 Minuten
FSK: ab 12; f
Erstaufführung: 13.11.2014
FILMDIENST-Nummer: 42691
Produktion: Xavier Dolan, Nancy Grant
Regie: Xavier Dolan
Buch: Xavier Dolan
Kamera: André Turpin
Musik: Noia
Schnitt: Xavier Dolan
Darsteller: Anne Dorval (Diane „Die“ Després), Antoine-Olivier Pilon (Steve Deprés), Su-
zanne Clément (Kyla), Alexandre Goyette (Patrick), Patrick Huard (Paul Béliveau), Michèle 
Lituac (Direktor), Viviane Pacal (Marthe), Nathalie Hamel-Roy (Natacha)

Auszeichnungen: Xavier Dolan, Cannes 2014, Preis der Jury 

Die Geschichte einer Mutter-Kind-Beziehung, die von der affektiven Störung und Aggres-
sivität des Sohns sabotiert wird. Die Mutter hat der Problemsituation nur bedingungslose 
Liebe entgegenzusetzen und wendet sich hilfesuchend an eine Nachbarin, die selbst am 
Verlust ihres kleinen Sohns leidet. Intensives, berührendes Drama mit kraftvollen Bild-Ton-
Kompositionen. Das quadratische Leinwandformat zeichnet dabei die beengten Verhältnis-
se ab und sorgt für die Konzentration auf die im Bild zentrierten Figuren. Zugleich lassen 
die kongenialen Musikeinsätze in ihrer Annäherung an die Retro-Popkultur die späten 
1990er-Jahre wiederauferstehen. 

In Rapper-Manier schleudert Steve die Arme im Takt der Beats nach unten, das Skateboard 
unter den Füßen, den strahlend blauen Himmel über dem Kopf. Den augenscheinlichen 
Hip-Hop-Song im Kopfhörer hört nur er, während für die Zuschauer die traurig- sanften 
Zeilen des Songs »Colorblind« der Counting Crows über den Bildern liegen: »I am covered 
in skin / No one gets to come in / Pull me out from inside / I am folded / I am, colorblind«. 
Kurze Zeit später will Steve einem schwarzen Taxifahrer, »dem Nigger«, der ihn und seine 
Mutter nicht mehr weiter befördern will, »die Fresse einschlagen«. 
Das ist die Ton-Bild-Komposition, mit der Xavier Dolan die Problemsituation von »Mommy« 
umreißt. Schon der Titel, die zärtliche Hinwendung eines Kindes zu seiner Mutter (erneut 
gespielt von der großartigen Anne Dorval) deutet den Kontrast zu seinem Debütfilm »I 
Killed My Mother« (2009) an. Der Sohn von »Mommy«, Steve, ist zu den feinen, über die 
Jahre gesponnenen Antipathien einer Hass-Liebe wie im Erstling überhaupt nicht fähig. 
Steve ist nicht Kopf, sondern Körper, pure Energie, unberechenbar, anstrengend und 
manchmal geradezu zerstörerisch. Weshalb ihn seine Mutter Diane zu Beginn aus einem 
Jugendheim abholen muss, weil er für die schweren Verbrennungen eines »Mitinsassen« 
verantwortlich ist. Keiner kann mit Steves affektiver Störung, die in einem Überschuss an 

Mommy

Zuneigung oder Aggressivität mündet, umgehen. Diane eigentlich auch nicht, aber sie setzt 
auf einen Trumpf, den nur sie besitzt: auf eine Liebe, die bedingungs- und selbstlos ist, 
auch wenn sie auf Gewalt stößt. 
Dianes Sprache, ihre Plateauschuhe und knallenge Jeans, auf der die Steinchen glitzern 
und die Haut durch die Schlitze blitzt, schreien Prekariat. Gleichzeitig ist sie aber schlag-
kräftiger und schneller im Kopf als die meisten ihrer Mitmenschen. Diane, die immer auf ihre 
Reize als Sexualobjekt spekulierte und diese zu verlieren beginnt, ist ein Opfer ihrer Mut-
terschaft. Eine Frau, die sich durchschlägt, aber nicht etablieren kann mit diesem Klotz von 
Sohn am Bein, den sie seit dem Tod des Vaters kaum noch gebändigt bekommt. Das wird 
deutlich, als sie sich Hilfe bei der neuen Nachbarin sucht, der Lehrerin Kyla, die ein »Sab-
batjahr« unbestimmter Länge einlegt. Ob Kylas Stottern begann, als ihr kleiner Sohn starb, 
ist ungewiss. Dass sie das Stottern aber nahezu unterlässt, wenn sie von den Menschen 
entfernt ist, die sie an den großen Schmerz erinnern, ihrem Mann und ihrer kleinen Tochter, 
macht der Film schnell deutlich.
Diese bedrückenden Verhältnisse, die Enge im Kopf angesichts beengter Zukunftsaussich-
ten spiegeln sich auch darin, wie sie die Inszenierung darstellt. Wo andere Regisseure die 
Raumwirkung des Breitbildformats suchen, erzählt Xavier Dolan im quadratischen Ver-
hältnis 1:1. Das hat nicht nur Enge, sondern auch eine noch stärkere Konzentration auf die 
Figuren zur Folge, denen sich Dolan schon immer gerne an die Fersen beziehungsweise 
den im Bild zentrierten Nacken heftete. Das 1:1-Bildformat bestimmt mittlerweile aber auch 
jedes Facebook-Profilfoto einer sich ständig selbstvergewissernden »Selfie«-Generation; 
auch Steve schießt irgendwann ein Selfie von sich, Diane und Kyla. 
Dabei haben Steve und der 25-jährige Xavier Dolan gar keine Selbstvergewisserung nötig. 
Mit »Sag nicht, wer du bist!« (2013) und »Mommy« scheint Dolan zu einer Konsistenz ge-
funden zu haben, die seine beiden vorherigen Filme mit ihren überkandidelten Versuchen, 
Popkultur einzufangen, nicht besaßen. Zu durchschaubar schien die Anbiederung an die 
Hipster-Kultur, während die Geschichten blass oder aufgeblasen ausfielen. Auch »Mommy« 
gibt Dolans Ausstattungswut mit dem 1990er-Jahre-Anstrich Futter. Doch Tom (aus »Sag 
nicht, wer du bist!) und Steve sind Figuren, die in ihrem Zorn und ihrer Drift ins Abseits eine 
Strahlkraft besitzen, neben der der Narzismus der »Herzensbrecher« verblassen. 
Steve mit dem zu großen Herzen und der zu schwachen Impulskontrolle mag im Leben 
nicht viel erreichen. Im Kino aber ist er es, der die Macht hat, die Leinwand zu öffnen: 
Frontal inszeniert, zieht er mit seinen ausgestreckten Händen das Bild auf. Zweimal wird 
das 1:1-Format in Momenten größten Glücks in die »Norm« erweitert. Wieder verschmälert 
wird es vom Einbruch der Realität, einmal in Form eines Briefes und einmal am Ende einer 
Traumvision, mit der sich Diane eine unwirkliche Zukunft ausmalt. Man ist versucht, auf 
diese Montagesequenz des Glücks hereinzufallen, genau wie auf die Musik, die in Erinne-
rung ruft, wie die späten 1990er-Jahre klangen. Dabei weiß Dolan genau, dass Songs wie 
»Colorblind«, »Blue« (von Eiffel 65) oder »Wonderwall« (von Oasis) längst totgespielt sind 
und nur durch seine Bilder wieder zum Leben erwachen. Nicht umsonst ist das Bildformat 
1:1 auf jedem Cover des Leitmediums der 1990er-Jahre zu sehen, der CD. Das Lebensge-
fühl einer Generation im zweiten Jahrzehnt des neuen Jahrtausends transportiert hingegen 
der Abspann mit der Stimme von Lana del Rey, irgendwo zwischen Melancholie, Retorte 
und medialer Selbstbespiegelung. 

Kathrin Häger, FILMDIENST 2014/23   
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19 Uhr Ausstellungseröffnung
Galerie K

Vorsicht Hund 
Eine Reise durch Rumänien 

Fotografien von Carol Schäfer
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Citizenfour 
CITIZENFOUR 
Deutschland/USA, 2014 
Dokumentarfilm
Produktionsfirma:  Praxis Films
Verleih: Kino:Piffl
Länge: 113 Minuten
FSK: ab 0; f
Erstaufführung: 6.11.2014 
19.2.2015 Schweiz 
23.11.2015 Das Erste
FILMDIENST-Nummer: 42703
Produktion: Mathilde Bonnefoy, Laura Poitras, Dirk Wilutzky, Kirsten Johnson, Katy Scoggin
Regie: Laura Poitras
Buch: Laura Poitras
Kamera: Kirsten Johnson, Trevor Paglen, Laura Poitras, Katy Scoggin
Schnitt: Mathilde Bonnefoy

Auszeichnungen:
Laura Poitras, Oscar 2015, Bester Dokumentarfilm 
Mathilde Bonnefoy, Oscar 2015, Bester Dokumentarfilm 
Dirk Wilutzky, Oscar 2015, Bester Dokumentarfilm 

 Im Juni 2013 treffen sich die Filmemacherin Laura Poitras und der Journalist Glenn Green-
wald in Hongkong mit dem US-Geheimdienstmitarbeiter Edward Snowden, der ihnen via 
Mail-Verkehr Beweise für die Massenüberwachung und Massenausspähung normaler Bürger 
durch den US-amerikanischen Geheimdienst NSA in Aussicht gestellt hat. Poitras dokumen-
tierte die Treffen mit der Kamera, was die Basis für einen faszinierenden Dokumentarfilm über 
die Snowden-Affäre bis zu seinem Asyl in Russland und die politische Sprengkraft seiner 
Enthüllungen liefert. Zwar bringt er dabei kaum neue Erkenntnisse und bleibt zwangsläufig 
einseitig im Ansatz, beeindruckt aber als engagierte und spannende Aufarbeitung eines welt-
weit Kreise ziehenden Skandals.

Von Edward Snowden hat heute vermutlich wirklich jedes Kind gehört. Aber wer ist dieser 
ehemalige Analyst der NSA? Ein Held oder ein Verräter, ein Naivling oder ein gemeingefähr-
licher Krimineller? Ein Freiheitskämpfer oder ein Terrorist? Der Verbündete einer fremden 
Macht oder ein Freund der Völker? Ideologe oder Söldner? Alle diese und viele andere Cha-
rakterisierungen schwirren im weltweiten Kommunikations- und Datenraum.
Laura Poitrasʼ Film „Citizenfour“ ist nun der erste Dokumentarfilm, der Snowdens Geschichte 
zu erzählen versucht und der einen extensiven Einblick in die Persönlichkeit dieses berühm-
ten, überaus ungewöhnlichen Mannes bietet. Dies geschieht nicht zuletzt durch ein umfang-
reiches Interview: „Citizenfour“ ist auch ein journalistischer Scoop.
„Iʼm not the story here“ – die Medien seien immer zu sehr auf Personen fixiert, auf das allzu 
schlichte Schema der Heldenreise. Mit diesen ersten Sätzen, die er selber sagt in diesem 
Film, liefert Edwards Snowden gleich dessen Kritik. Und indem der Film dies transparent 
macht, wird sie zur Selbstkritik, und zum Erzählmittel: Personen verkaufen Inhalte. Um die 
skandalösen Rechtsbrüche der demokratischen Regimes in den USA und Großbritanni-
en publik zu machen, brauchten die Medien einen David, der allein gegen den Goliath der 
Geheimdienst- und Abhörkrake aufstehen und Widerstand leisten würde. Dies ist Snowdens 

Citizenfour
weltgeschichtliche Rolle. Seine Enthüllungen waren ein globaler Einschnitt, nur unwesentlich 
geringer als der 11. September 2001.
Poitrasʼ Film zeigt ein Interview, die Snowden bereits in seinem Hongkonger Hotelzimmer ge-
geben hat, nachdem er die ersten „Whistleblower“-Informationen dem Reporter Glenn Green-
wald übergeben hat, den er unter dem Pseudonym „Citizenfour“ kontaktiert hatte, und der sie 
auf „Salon“, im „Guardian“ und in seinem Buch „No Place to Hide“ veröffentlichte. Snowden 
spricht darin vor allem über das, was unsere Regierungen mit unserer Privatsphäre tun, wie 
sie schnüffeln und spionieren, wie sie Daten sammeln und kombinieren. Er beschreibt, wie 
sinnlos das alles ist, aber auch warum es trotzdem gefährlich ist. 
Der Film erklärt schlüssig, dass diese Privatsphäre nicht etwa allmählich erodiert, weil „wir 
nachlässig mit unseren Daten umgehen“, sondern dass sie abgeschafft wird von denen, die 
dafür bezahlt und ermächtigt werden, sie zu verteidigen. An deren Stelle tritt eine digitale Ge-
heimdienstorganisation, die mit den neuen technischen Möglichkeiten bürokratische Monstren 
errichtet, die auch in den Demokratien alles weit in den Schatten stellen, was einst Praxis 
des Totalitarismus hieß. Und Poitrasʼ Film argumentiert, wie der öffentliche Diskurs über „die 
neuen Medien“, soziale Netzwerke und die schöne neue Welt der Transparenz dazu gehört 
– und Teil des Projekts ist, in dem ein Klima geschaffen wird, in dem die Mehrheit der Bürger 
glaubt, im 21. Jahrhundert hätten „wir selbst“ unsere Privatsphäre, ja das Recht auf sie, längst 
aufgegeben.
Snowden fasst seine Diagnose unmissverständlich zusammen: „Wir bauen gerade an der 
größten Waffe zur Unterdrückung der Menschheit, die in der Geschichte je gebaut wurde.“ 
Er stellt sich damit gegen alle Presseerklärungen demokratischer Regierungen, etwa des 
US-Präsidenten Obama, der bis zum Fall Snowden der Darling der liberalen und linken 
Intelligenzia des Westens war. Im Film werden dessen Behauptungen, seine Regierung habe 
die Verletzungen der Datenschutzgesetze zum Zeitpunkt von Snowdens Veröffentlichungen 
längst untersucht, als dreiste Lügen entlarvt. Der Eindruck, den man von der Persönlichkeit 
Snowdens im Film erhalten soll, ist klar: Ein erstaunlich ruhiger, unemotionaler, vernünftig 
argumentierender junger Mann. Kein Getriebener, kein Ideologe, kein Paranoiker.
Daneben zeigt der Film die Folgen: Prozesse zwischen Regierung und abgehörten Bürgern 
in den USA, die deutsche Kanzlerin Angela Merkel in einem ihrer seltenen emotionalen 
Momente, die sie öffentlich zuließ – als sie ihrem Zorn darüber Ausdruck gibt, auch unter den 
Abhöropfern zu sein. Dass dies jenseits diplomatischer Protestroutine allerdings ohne Folgen 
blieb, ist gerade dem deutschen Publikum bekannt.
„Citizenfour“ ist Teil der „New American Century“-Trilogie der Regisseurin, in der Poitras die 
Vereinigten Staaten der Post-9/11-Situation analysiert, die Folgen des „Kriegs gegen den 
Terror“ untersucht, und beschreibt, wie sich die Verteidigung der Demokratie gegen den 
Rechtsstaat, die Terroristenjagd gegen die Bürger richtet. Sie kontrastiert die Gespräche mit 
Snowden, die Enge des Hotelzimmers mit Nachrichtenbildern und öffentlichen Auftritten der 
Politiker, mit Bildern von der Hexenjagd gegen Snowden.
Die wichtigste Neuigkeit kommt dann ganz am Ende: Es gibt angeblich noch einen NSA-
Whistleblower außer Snowden, behauptet Glenn Greenwald. Diesem neuen Whistleblower 
zufolge stehen bereits über 1,2 Millionen Menschen auf einer geheimen „Watchlist“ der US-
Regierung, Tendenz steigend – und alles mit Wissen und auf Befehl von Präsident Obama.
Damit ist zumindest eine weitere Frage auch beantwortet: Ein Held oder ein Verräter? Beides. 
Beides ist hier das gleiche. 

Rüdiger Suchsland, FILMDIENST 2014/24 
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Vorfilm: Voor Film
Regie Douwe Dijkstra, NL 2015, 7‘00 
Min. Aus der Perspektive von unter-
schiedlichen Zuschauern erkundet 
dieser Dokumentarfilm das eigentüm-
liche Ritual des Filmeschauens. Wie 
wird das Medium von Menschen mit 
sensorischen Beeinträchtigungen, 
starken religiösen Überzeugungen 
oder Liebeskummer erfahren? Eine 
Geschichte über bewegte Bilder und 
ihrem Publikum.   
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Ihr werdet euch noch wundern 
VOUS N‘AVEZ ENCORE RIEN VU 
Scope. Frankreich/Deutschland, 2012 
Produktionsfirma: F Comme Film/StudioCanal/France 2 Cinéma/Alamode Film/Christmas in 
July
Verleih: Kino:Alamode/Frenetic (Schweiz)
DVD: Alamode (16:9, 2.35:1, DD5.1 frz./dt.)
Länge: 115 (24 B./sec.)/110 (25 B./sec.) Minuten
FSK: ab 0; f
Erstaufführung: 6.6.2013 
15.8.2013 Schweiz 
22.11.2013 DVD
FILMDIENST-Nummer: 41746
Produktion: Jean-Louis Livi, Christophe Jeauffroy, Julie Salvador
Regie: Alain Resnais
Buch: Alex Reval, Laurent Herbiet
Vorlage: Jean Anouilh (Bühnenstück „Eurydike“)
Kamera: Eric Gautier
Musik:Mark Snow
Schnitt: Hervé de Luze, Sylvie Lager
Darsteller: Sabine Azéma (Sabine Azéma / Eurydike 1), Anne Consigny (Anne Consigny 
/ Eurydike 2), Pierre Arditi (Pierre Arditi / Orpheus 1), Lambert Wilson (Lambert Wilson / 
Orpheus 2), Michel Vuillermoz (Michel Vuillermoz / Vincent), Michel Piccoli (Michel Piccoli / 
Vater), Anny Duperey (Anny Duperey / Mutter), Mathieu Amalric (Mathieu Amalric / Mon-
sieur Henri), Hippolyte Girardot (Hippolyte Girardot / Dulac), Jean-Chrétien Sibertin-Blanc 
(J.-C. Sibertin-Blanc / Sekretär des Kommissars), Gérard Lartigau (Gérard Lartigau/Kleiner 
Regisseur), Michel Robin (Michel Robin/Kellner im Café), Andrzej Seweryn (Marcellin), 
Denis Podalydès (Antoine d‘Anthac)

Nach dem Tod eines Theaterautors versammeln sich 13 Schauspieler in dessen Haus, um 
sich die „Eurydike“-Aufzeichnung einer jungen Truppe anzusehen. Während des Scree-
nings verstricken sich die Trauergäste, die zu verschiedenen Zeiten alle einmal selbst in 
einer der vielen „Eurydike“-Inszenierungen des Toten mitgewirkt haben, zunehmend in 
dem Stoff, wobei sich Darsteller- und Rollenidentität ebenso vermischen wie Fiktion und 
Wirklichkeit, Leben und Tod. Ein brillant gespielter Film über Nachbarschaften und Differen-
zen von Film und Theater, der aufs Schönste mit der Sprache jongliert, aber auch durch das 
räumliche Spiel eine faszinierende Verwirrung entstehen lässt. 

Schon der Vorspann zeugt von der Durchdringung heterogener Formen, einer Mischung 
aus Soap und Historienstück: antike Darstellungen von Orpheus und Eurydike vor rosa-
blauem Wolkenhimmelkitsch. Mit einer Vorführung in Wiederholung und Vermischung von 
Schauspieler- und Figurenidentität geht es seltsam weiter. 13 Schauspieler, die mit ihrem 
richtigen Namen vorgestellt werden – darunter Sabine Azéma und Pierre Arditi, Darsteller, 
die seit Jahrzehnten für das Kino von Alain Resnais stehen – erhalten einen Anruf mit der 
Todesnachricht des gefeierten Theaterautors Antoine d’Anthac und eine Einladung, sich in 
dessen feudalem Landhaus einzufinden. Man sieht sie jeweils im Halbprofil, den Telefonhö-
rer am Ohr, abwechselnd am linken und rechten Bildrand. 

Ihr werdet euch noch wundern

Wenn die Schauspieler im Anschluss nacheinander den Salon von Antoine betreten, die 
Zugluft der geöffneten Tür dabei immer wieder ein paar Herbstblätter ins Innere weht und 
im Hintergrund die Sicht auf eine gemalte Landschaft eröffnet wird, haben sich Film und 
Theater schon längst gegenseitig durchdrungen. Die Tür stellt ein wiederkehrendes Motiv 
dar: ein Portal in eine andere, auch ästhetische Wirklichkeit. Die meisten Übergänge von 
einer in die andere Kunst -und Darstellungsform sind jedoch fließend und unsichtbar, das 
erst erzeugt den wahren Schwindel in Resnais’ Film. 
Die versammelten Freunde haben alle zu verschiedenen Zeiten in Antoines Stück „Eury-
dike“ mitgewirkt (das Drehbuch basiert im Übrigen auf Jean Anouilhs Eurydike-Moderni-
sierung von 1941) und sollen nun die auf Video aufgezeichnete Inszenierung einer jungen 
Theatertruppe begutachten. Während also der Film ständig Formen des Bühnenhaften, 
Künstlichen einbaut, dringt mit der Videoaufzeichnung etwas (Medien)fremdes ein.
Das Theaterstück, das der Regisseur Bruno Podalydès ohne Einmischungen von Resnais 
inszeniert hat, folgt einer gänzlich anderen Ästhetik. Das Setting ist weitaus weniger gesetzt 
und artifiziell – ein Fabrikgebäude, alte Ölfässer stehen herum, die Schauspieler tragen 
moderne Alltagskleidung – die Kamera ist bewegt und konterkariert die visuelle Präzision 
des Resnais’schen Films. Dabei wird die eine Form durch die andere eingerahmt: die Vi-
deoleinwand nämlich ist in die marmorne Wand eingelassen, der wiederum ein bewegliches 
Landschaftsbild als Vorhang dient. 
Allmählich nimmt das Eurydike-Stück Besitz von den Schauspielern – und dem Film. 
Haben sie den Text anfangs noch verhalten mitgesprochen – als erinnerten Text, noch 
leicht zeitverzögert – gehen sie nun ganz in ihrer Rollenidentität auf. Die Sprache wird zu 
neuem Leben erweckt und löst sich von der Reproduktion; aus dem Zitat wird ein gelebter 
(oder einfach nur brillant gespielter) Affekt. Der Text scheint dabei permanent zu zirkulie-
ren: zwischen Leinwand und Publikum, aber durch die Mehrfachbesetzung einiger Rollen 
auch unter Antoines Mitstreitern. Orpheus und Eurydike gibt es etwa in drei verschiedenen 
Altersklassen, manche Rollen dagegen nur einmal. 
Auf diese Weise steht Mathieu Amalric, der den Kellner spielt, plötzlich in einer doppel-
ten Inszenierung, einmal mit Lambert Wilson, ein anderes Mal mit Pierre Arditi. Schöne 
Verwirrung entsteht auch durch das räumliche Spiel. So ist das Haus von Antoine mit den 
Schauplätzen des Stücks aufs Merkwürdigste verbunden und die Schauspieler finden sich 
von einem Moment auf den anderen plötzlich auf einem Bahnsteig, in einer Wartehalle oder 
in einem Hotelzimmer wieder. 
Eine Übung in Dekonstruktion ist „Ihr werdet euch noch wundern“ dennoch nicht, auch 
wenn Resnais sicherlich keinen Stein auf dem anderen lässt. Wenn etwa Eurydike fürchtet, 
dass Orpheus sie ansieht und damit dem Tod weiht, schraubt sich das Spiel der Schauspie-
ler zu höchster Intensität hoch. Nur Verlass ist darauf nicht. Was hinter der Tür – oder nach 
dem nächsten Schnitt, dem nächsten Atemzug – wartet, ist ungewiss: „Vous n’avez encore 
rien vu“. 

Esther Buss, FILMDIENST 2013/12
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Internationale Speisen zum 
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mitgebracht werden. 
Teller & Besteck stehen 
zur Verfügung
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Spanisch mit deutschen Untertiteln

Fliegende Liebende 
LOS AMANTES PASAJEROS 
Spanien, 2013 
Komödie
Produktionsfirma: El Deso
Verleih: Kino: Tobis
DVD: Tobis/Universum (16:9, 1.85:1, DD5.1 span./dt.)
Blu-ray: Tobis/Universum (16:9, 1.85:1, dts-HDMA span./dt.)
Länge: 91 (24 B./sec.)/87 (25 B./sec.) Minuten
FSK: ab 16; f
Erstaufführung: 4.7.2013 
7.11.2013 DVD & BD 
13.1.2016 arte
FILMDIENST-Nummer: 41796
Produktion: Agustín Almodóvar, Esther García
Regie: Pedro Almodóvar
Buch: Pedro Almodóvar
Kamera: José Luis Alcaine
Musik: Isobel Griffiths
Schnitt: José Salcedo
Darsteller: Antonio de la Torre (Alex Acero), Hugo Silva (Benito Morón), Miguel 
Ángel Silvestre (Bräutigam), Laya Martí (Braut), Javier Cámara (Joserra), Carlos 
Areces (Fajas), Raúl Arévalo (Ulloa), José María Yazpik (Señor Infante), Guiller-
mo „Willy“ Toledo (Ricardo Galán), José Luis Torrijo (Señor Más), Lola Dueñas 
(Bruna), Blanca Suárez (Ruth), Cecilia Roth (Norma Boss), Antonio Banderas 
(León), Penélope Cruz (Jessica), Paz Vega (Alba), Carmen Machi (Conciérge)

Ein Linienflugzeug ist auf dem Weg von Madrid nach Mexiko City. Wegen eines 
Fahrwerkschadens müsste die Maschine notlanden, erhält aber keine Lande-
erlaubnis. Die Crew setzt die Touristenklasse mit Schlafmitteln außer Gefecht 
und versucht, die Passagiere der Business Class bei Laune zu halten. Unter 
dem Einfluss von Drogen und Alkohol werden kriminelle und erotische Energien 
freigesetzt. Bemühte Komödie, mit der Pedro Almodóvar an seine erfolgreichen 
Filme der 1980er-Jahre anknüpfen will, doch der Film gerät mit derben Späßen 
und Plattitüden zur peinlichen Selbstparodie.

Ein Flugzeug schwebt hoch über Kastilien. Die Reise geht von Madrid nach Me-
xiko. Aber irgendetwas stimmt nicht; darüber kann auch die freundliche Routine 
des Bordpersonals in der Business Class nicht hinwegtäuschen. Ein Fahrwerk 

Fliegende Liebende

lässt sich nicht ausfahren. Die Sicherheitsbehörden verweigern dem Flugzeug 
aus „Gründen der nationalen Sicherheit“ die Landeerlaubnis, und so lässt es der 
Pilot ziellos über Spanien treiben. 
In der Touristenklasse wurden die Passagiere schon in den künstlichen Tief-
schlaf versetzt; in der ersten Klasse aber breitet sich Unmut aus, denn mancher 
der Passagiere hat ein großes Interesse, Spanien schnell zu verlassen. Der 
Schauspieler Ricardo Galan (Guillermo Toledo) ist vor seiner psychotischen 
Geliebten geflüchtet, Señor Mas vor den Finanzbehörden; die alternde Domina 
Norma (Cecilia Roth) fühlt sich von Gott und der Welt verfolgt. Sie ahnt nicht, 
dass ein mexikanischer Killer auf sie angesetzt wurde, Infante (José María Yaz-
pik), der nur auf den geeigneten Augenblick wartet, seinen Auftrag auszuführen. 
Außerdem ist noch ein junges Paar auf der Hochzeitsreise und eine junge Frau 
mit hellseherischen Fähigkeiten an Bord. 
Gesteuert wird das Flugzeug von dem verheirateten Familienvater Alex Acero, 
der schon lange ein Verhältnis mit dem Kabinenchef hat. Der Pilot wiederum ist 
in eine flüchtige Affäre mit dem Kopiloten verwickelt. Komplettiert wird die bunte 
Truppe des Bordpersonals durch die beiden schwulen Stewards und zwei schla-
fende Stewardessen in der Touristenklasse. 
Eine Kammerspielkomödie über den Wolken von Pedro Almodóvar. Die Passa-
giere sind nur über das Bordtelefon mit der Außenwelt verbunden; durch einen 
technischen Defekt wird jedes Gespräch in die Kabine übertragen. Mit seinem 
19. Film knüpft Almodóvar an seine überschäumenden Komödien der 1980er-
Jahre an, mit ihren leuchtenden Farben, schrägem Wortwitz und einer Mischung 
aus spanischer Volkstümlichkeit und den bizarren Blüten der Madrider Subkultur. 
Aber die Leichtigkeit seiner früheren Werke ist dahin. Viele Handlungselemente 
wirken vertraut, viele aber auch nahezu schlecht kopiert. Zudem verliert der Film 
schnell an Schwung, die Dialoge werden zunehmend derber und zotiger. Was 
zunächst wie eine brillante Metapher auf die spanische Gesellschaft in der Krise 
angelegt ist, verpufft als lustloses Feuerwerk voller Kalauer. 
Die filmkünstlerische Bruchlandung endet nachts auf einem stillgelegten Flugha-
fen, mit weißem Schaum und blinkenden Positionslichtern. Der Zentralflughafen 
in Ciudad Real, 2008 als erster privater Großflughafen gebaut, gilt seit der Pleite 
der Betreiber als größte Investitionsruine des Landes. Inzwischen dient er als 
Teststrecke für Luxusklassewagen und als Drehort von Werbeaufnahmen – die 
groteske Wirklichkeit Spaniens hat den skurrilen Humor Almodóvars längst 
überholt. 

Wolfgang Hamdorf, FILMDIENST 2013/14 
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Volker E. Bender liest aus seinem 
Buch Der Seelenfischer 
aus seiner Erzählung 
Sittengemälde einer Kleinstadt 
zur Einstimmung auf den Film
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Deutschland, 2014 
Fantasyfilm Horrorfilm Thriller
Produktionsfirma: Schattenkante/dffb
Verleih  Kino:Salzgeber
Länge: 79 Minuten
FSK: ab 16; f
Erstaufführung: 30.10.2014
FILMDIENST-Nummer: 42654
Produktion: Anna de Paoli, Linus de Paoli
Regie: Till Kleinert
Buch: Till Kleinert
Kamera: Martin Hanslmayr
Musik: Conrad Oleak
Schnitt: Till Kleinert
Darsteller: Michel Diercks (Jakob Wolski), Pit Bukowski (Der Samurai), Uwe 
Preuss (Horvath), Ulrike Hanke-Hänsch (Großmutter Wolski), Kaja Blachnik 
(Karo), Christopher Guy Kane (Schölli), Janin Halisch (Yvonne), Ulrike Bliefert 
(Hundebesitzerin), Michael Schumacher (Polizist), Gernot Kunert (Wachtmeister 
Giersch)

Ein junger Dorfpolizist aus der brandenburgischen Provinz begegnet am Wald-
rand einem geheimnisvollen Mann, der Abendkleid und Schwert trägt. In dem 
Eindringling scheinen sich verborgene Wünsche und Sehnsüchte zu manifes-
tieren, die sich gewaltsam ihren Weg bahnen. Der ohne öffentliche Fördermittel 
finanzierte Horrorfilm erzählt allegorisch, ohne darüber die effektvolle Zeichnung 
einer Atmosphäre des Rätselhaften und Unheimlichen zu vernachlässigen. 

Nach über einhundert Jahren kehren die Wölfe allmählich nach Deutschland zu-
rück. Deshalb ist es wohl die richtige Zeit für eine filmische Auseinandersetzung 
mit dem Grenzmythos des Wolfs, der in Gestalt des Schoßhündchens zivilisiert 
erscheint, in sich aber immer noch die dunkle Seite seines nahen Verwandten 
trägt. Regisseur Till Kleinert tut dies mit dem sehr klugen und unheimlichen 
Horrorfilm „Der Samurai“, dem man höchstens vorwerfen kann, dass er seinen 
Subtext konzeptuell und erzählerisch ein wenig zu deutlich unter der nacht-
schwarzen Provinzfantasie hervorblitzen lässt. In Brandenburg, das als Motiv 
und Charakterisierung alle Geschehnisse umweht, hat man Angst vor dem Wolf. 
Doch zum Beruf des Dorfpolizisten Jakob gehört es, keine Angst zu haben. Auch 
wenn etwas da draußen ist, das beißt und frisst. In einem verfallenen Haus am 
Waldrand findet Jakob einen Mann, mit Lippenstift, wallendem blonden Haar, 
langem weißen Kleid und scharfem Schwert, der ihn einlädt – nur wozu?

Der Samurai

Der Wald und das Tier als Topos der unterdrückten Triebhaftigkeit des Men-
schen, auch oder gerade die des verspießerten Beamten in seiner Uniform als 
Signum der Überzivilisiertheit, mögen nicht unbedingt sonderlich originelle, neue 
oder subtile Allegorien sein. Doch Kleinert beschränkt sich nicht auf das intellek-
tuelle Spiel mit Botschaften und deren Entschlüsselung, sondern lässt Raum für 
das Ungewisse und Unheimliche. Die Suche ist ein zentrales dramaturgisches 
Element im Film; immer wieder verliert und findet Jakob den Samurai zwischen 
Wald und Dorf, der ihm stets einen Schritt voraus scheint und von unheilschwan-
geren Drohungen bald zur Tat schreitet. Die zarten Hälse der Gartenzwerge 
durchtrennt seine Klinge gnadenlos. Und dann?

Eben weil Motivation und Herkunft dieses Eindringlings sich nur im Allegorischen 
erfassen lassen, verwebt sich diese Figur so leicht und faszinierend mit einer 
Atmosphäre voller Rätsel und Verunsicherung. Die Nebelschwaden ziehen durch 
den Osten Brandenburgs, begleitet vom langsamen Tröpfeln des Keyboards; das 
lange Vertraute, Heimische wandelt sich in einen labyrinthischen Seelenraum, in 
dem Jakob allmählich die Orientierung verliert.

Blut wird fließen, so viel ist sicher; schon bei Heinrich von Kleist lagen Küsse und 
Bisse nahe beieinander. Doch seitdem spielt der „Queer Horror“ in der an Fan-
tastischem nicht gerade armen deutschen Erzähllandschaft praktisch keine Rolle 
mehr; Ulli Lommels „Zärtlichkeit der Wölfe“ (fd 18 380) fällt einem gerade noch 
ein. Ihr Projekt laufe den „öffentlich-rechtlichen Geschmacksvorgaben“ zuwider, 
wurde der Berliner Produktionsfirma „Schattenkante“ beschieden; daraufhin 
versuchte sie ihr Glück mit leidlichem Erfolg bei einer Crowdfunding-Plattform. 
Tatsächlich lässt sich der Film weder ohne weiteres in die Schublade eines 
bestimmten Subgenres einsortieren, noch schert sich der Regisseur darum, alle 
losen Ende seiner Handlung einzusammeln, jedes Bild restlos zu rationalisieren 
– und vor drastischen, gewalttätigen oder sexuellen Effekten schreckt Kleinert 
schon gar nicht zurück.

Unter schwierigen Bedingungen ist ein schillerndes Werk entstanden, ein So-
litär in der zeitgenössischen deutschen Kinolandschaft. Kleinerts Film gibt der 
scheinbar so restlos entmythologisierten Topografie der Provinz ihr Geheimnis 
zurück, das freilich keineswegs nur in der Fantasie existiert. Eine Mentalität, 
die Wünsche und Veranlagungen jenseits der Norm unterdrückt, sagt Kleinerts 
Arbeit, gebiert ihre eigenen Monster mit langen harten Klingen und scharfen 
Krallen. 

Tim Slagman, FILMDIENST 2014/22  

KinoLesung
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KinoLesung
Daniela Preiß, Autorin, die 
blind ist, liest aus ihrem 
neuen Buch vor dem Film.
Harald Lange aus Oberursel 
hat den Marathon des Sables 
bewältigt, einen mehrtägigen 
Ultramarathon in der Sahara. 

Wegen seiner Sehbehinderung 
fasziniert die Geschichte umso 
mehr. Daniela Preiß, ebenfalls 
blind, hat sie aufgeschrieben 
und liest an diesem Abend 
daraus vor – in Brailleschrift.
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Film in der Fassung für Menschen mit Sehbehinderung

Monsieur Claude und seine Töchter

F 2014
Regie Philippe de Chauveron
Mit Christian Clavier, Chantal Lauby

Ein konservatives Elternpaar muss erleben  wie ihre 
vier Töchter Männer aus jeweils anderen Kulturkreisen 
heiraten. Unterhaltsame Sozialkomödie über Klischees, 
Vorurteile und Toleranz . 

Der patriarchalische Notar Claude und seine Gattin 
verstehen die Welt nicht mehr. Warum nur haben ihre 
drei Töchter einen Muslim, einen Juden und einen 
Chinesen geheiratet - statt eines netten katholischen 
Franzosen?  Bei Familientreffen sehen sich alle den 
interkulturellen  Klischees und Vorurteilen gegenüber. 
Nun ruhen alle Hoffnungen auf der jüngsten Tochter. 
Die stellt zwar einen katholischen, aber tief schwarzen 
Verlobten der Familie vor.

Ab 6 Jahre, 97 Minuten, 4 Euro

Monsieur Claude und seine Töchter

Eschborn K, eines der ersten kommunalen Kinos 
Deutschlands, geht neue Wege und zeigt

Filme in der Fassung für Menschen mit Sehbehinderung

Eschborn K ist Kino ohne Stuhlreihen.
An Tischen sitzend, können die Gäste Getränke
und Knabbereien genießen.

So finden Sie Eschborn K, Kino & Kleinkunst:

Eschborn K erreichen Sie über die 
Autobahn A 66, Abfahrt Eschborn, Richtung Stadtmitte 
und von der A5 kommend, 
am Nordwestkreuz Frankfurt am Main, 
Richtung Eschborn Stadtmitte.

Per S-Bahn S3 und S4 erreichen Sie den
Bahnhof Eschborn (nicht Eschborn-Süd).

Vom Bahnhof Eschborn sind Sie in ca. 7 Minuten
Fußweg Richtung Stadtmitte im Eschborn K.
Den Bahnhof verlassen Sie über die hintere Treppe, 
dann durch die Unterführung erst links und wieder rechts
die Treppe nach oben. Nach ca. 40 m kommt eine 
Einbahnstraße (von links nach rechts), diese überqueren 
und an der linken Straßenseite weitergehen. 
Vor Erreichen der Hauptstraße - ca. 150 m – befindet
sich rechts ein Zebrastreifen, diesen überqueren und 
nach ca. 30 m erreicht man eine Ampel mit akustischem
Freigabesignal. Man überquert die Hauptstraße nach links auf
eine Mittelinsel und dann erneut nach rechts. Dann links der
Straße ca. 150 m folgen. Nächste Straße rechts einbiegen, 
die Jahnstraße ist erreicht. Es geht leicht bergauf und nach
ca. 30m geht man links in eine Einfahrt. Im Hinterhof ist der 
Eingang zum Eschborn K

KinoLesung: Daniela Preis

88 KinoFlyer



89 Kino für Menschen mit Sehbehinderung, 27. Mai 2016. Brailleschrift-Einleger



Freitag, 20.5.2016 
20.15 Uhr

Kino

Eschborn K, Jahnstraße 3, 65760 Eschborn
061 96. 4 88 00   www.eschborn-k.de    info@eschborn-k.de

Vorfilm: AlieNation
Regie Laura Lehmus, D 2014, 6‘41 
Min. Basierend auf realen Interviews 
mit Teenagern gibt Alienation 
Einblicke in die wesentlichen Dinge 
des Alltags. 
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Das Parfum - Die Geschichte eines Mörders 
LE PARFUM - HISTOIRE D‘UN MEURTRIER 
Scope. Deutschland/Frankreich/Spanien, 2006 
Drama Literaturverfilmung
Produktionsfirma: Constantin Film/VIP Medienfonds 4/NEF Prod./Castelao Prod./Nouvelles Éditions de Films
Verleih: Kino: Constantin
DVD:Paramount (1:2,35/16:9/Dolby Digital 5.1/dts)
Länge: 147 Minuten
FSK: ab 12; f
Erstaufführung: 14.9.2006
15.3.2007 DVD
1.6.2009 SAT1
FILMDIENST-Nummer: 37785
Produktion: Bernd Eichinger, Andrew Birkin, Martin Moszkowicz, Julio Fernández, Gigi Oeri
Regie: Tom Tykwer
Buch: Tom Tykwer, Andrew Birkin, Bernd Eichinger
Vorlage: Patrick Süskind (Roman „Das Parfum“)
Kamera: Frank Griebe
Musik: Tom Tykwer, Johnny Klimek, Reinhold Heil
Schnitt: Alexander Berner
Darsteller: Ben Whishaw (Jean-Baptiste Grenouille), Alan Rickman (Antoine Richis), Rachel Hurd-Wood (Laura), 
Dustin Hoffman (Giuseppe Baldini), Karoline Herfurth (Das Mirabellen-Mädchen), David Calder (Bischof von 
Grasse), Simon Chandler (Bürgermeister von Grasse), Jessica Schwarz (Natalie), Sian Thomas (Madame Gail-
lard), Corinna Harfouch (Madame Arnulfi), Birgit Minichmayr (Grenouilles Mutter)

Auszeichnungen:
Frank Griebe, Europäischer Filmpreis 2007, Beste Kamera 
Uli Hanisch, Europäischer Filmpreis 2007, Besondere künstlerische Leistung (Production Design) 

Opulente Adaption von Patrick Süskinds Bestseller „Das Parfum“: Im vorrevolutionären Frankreich ermordet 
der Sonderling Grenouille, der die Welt primär durch seinen Geruchssinn wahrnimmt, mehrere Frauen, um sich 
deren Duft anzueignen und daraus das perfekte Parfüm zu kreieren. Regisseur Tom Tykwer gelingt mit seiner 
Verfilmung bildgewaltiges Unterhaltungskino, das sich, wie bereits die Romanvorlage, vor allem auf die schillern-
de Oberfläche des Stoffs konzentriert, während Charaktere und zeitgeschichtliche Hintergründe zwar konturiert, 
aber nicht vertieft werden. Die gestalterische Perfektion und Sinnlichkeit des Films sorgen dennoch dafür, dass 
keine Längen entstehen. 

Als Tom Tykwer in „Der Krieger und die Kaiserin“ (fd 34 498) seine Protagonistin Sissi den Brief einer Freundin 
beantworten ließ, in dem sie von einem lebensbedrohenden Autounfall erzählte, tauchte die Kamera (mittels 
perfekter Digitaltricks) in die labyrinthischen Windungen einer Muschel ein, um die rasante „Reise“ der Hauptfigur 
durch subjektive Wahrnehmungen von Tönen bis hin zur absoluten Stille zu versinnbildlichen. Kunstvoll und 
spielerisch zugleich destillierte Tykwer in dieser zirzensischen Sequenz die Motive seines Films im Koordinaten-
system aus Zufall und Schicksal: Spiel, Illusion, Magie. Sechs Jahre später taucht Tykwer erneut in die Sinne 
eines Menschen ein, genauer gesagt in einen ganz bestimmten Sinn: den Geruchssinn des jungen Parfümeurs 
und „seelenlosen“ Frauenmörders Jean-Baptiste Grenouille, den Patrick Süskind ins Zentrum seines Erfolgsro-
mans „Das Parfum“ (1984) stellte. Vehement stürzt sich Tykwer in die aufwändige Adaption der im vorrevoluti-
onären Frankreich angesiedelten Sitten- und Gesellschaftsfabel, kriecht dabei tatsächlich in Grenouilles Nase 
und entfacht auf der Suche nach dem olfaktorischen „Geheimnis“ ein visuell fulminantes Spiel – diesmal um die 
Macht, vor allem aber um die Grenzen von Leidenschaft und Affekt in einer Zeit des sozialen Wandels. Dabei hat 
sich Tykwer (zumindest für diesen Film) aus der Welt des Autorenkinos, die er ohnehin nur zögerlich für sich be-
anspruchte, verabschiedet: „Das Parfum“ ist spektakuläres Kommerzkino, kein Kunst-Film, sondern publikums-
wirksames Kunstgewerbe – allerdings auf bemerkenswertem Niveau, (abwechslungs-)reich an visuellen Einfällen 
und trotz der ausufernden Länge höchst unterhaltsam.
Dabei hätte man von der durchaus nicht selbstverständlichen Liaison Tykwers mit dem Produzenten und Co-
Autor Bernd Eichinger Schlimmes erwarten können: womöglich ein aufdringliches Gemisch aus „Der Name der 
Rose“ (fd 25 841) und „Der Untergang“ (fd 36 679), angereichert mit einem leichteren Duftstoff à la „Elemen-
tarteilchen“ (fd 37 481) – allesamt Eichinger-Produktionen –, was in der Summe einer allzu berechnenden 
Parfüm-Kreation gedient hätte. Künstlerisch mag sich Tykwer bei „Das Parfum“ nicht weiter entwickelt haben – er 

Das Parfum - Die Geschichte eines Mörders
stagniert indes auf dem Stand seiner inszenatorisch und handwerklich beachtlichen Fertigkeiten und koppelt die-
se Kompetenz souverän mit der Bewältigung aufwändiger bis spektakulärer Szenerien, ohne (allzu) selbstgefällig 
oder „protzig“ zu wirken. Wobei man auch hier nur darüber spekulieren kann, welche Energie es Tykwer gekostet 
haben mag, allen von außen an die Produktion herangetragenen Begehrlichkeiten entgegen zu wirken und eine 
populäre Romanadaption mit eigenen Aromastoffen zu kreieren. Wem dabei der hohe Unterhaltungswert des 
Films nicht reicht und wer deshalb nach dem „geistigen Nutzen“ des Ganzen fragt, müsste diese Frage eigentlich 
an Süskind weiterreichen, dessen recht konstruierter, in ihrer Intetion stets etwas unentschiedener Fabel der 
Hang zur schillernden Oberfläche bereits innewohnt.
Tykwer beschreitet seinen Weg ins flüchtige Reich der Gerüche, indem er nah an der Vorlage und deren episo-
discher Struktur bleibt. Dabei nimmt er, anders als der Roman, den Beginn des Finales in einem Prolog vorweg, 
um danach mehr als zwei Drittel des Geschehens als lange Rückblende zu entwickeln. Diese hebt mit der Geburt 
von Jean-Baptiste Grenouille am 17. Juli 1738 auf dem Fischmarkt von Paris an, dem „allerstinkendsten Ort des 
gesamten Königreichs“, woran sich der Leidensweg seiner Kindheit und Jugend vom Waisenhaus bis zur Anstel-
lung in einer Gerberei anschließt. Es ist dies die mitreißendste Phase des gesamten Films, eine visuell überbor-
dende Folge von optischen „Sensationen“: die visionäre Beschreibung von Jean-Baptistes (Über-)Lebenswillen, 
seines schier maßlosen Geruchssinns, der ihn die Welt entdecken und decodieren lässt – die „schlimmen“ Gerü-
che des Schmutzes, der Verwesung und des Todes, aber auch die anregenden, „guten“ Gerüche der Natur, von 
reifen Äpfeln bis zu frisch gebackenem Brot, vor allem aber der Duft jenes diffusen, begehrenswerten Weiblichen, 
das sich für Jean-Baptiste erstmals in Gestalt einer rothaarigen Schönheit manifestiert – seinem ersten Opfer. 
Fortan sieht er Sinn und Zweck seines Lebens darin, diesen Duft des Weiblichen zu bewahren, um ihn nie wieder 
zu verlieren. Dies gelingt ihm während seiner Lehrzeit beim alternden Parfümeur Baldini, dem Jean-Baptiste zu 
neuem Ruhm und Reichtum verhilft, vor allem aber in der Parfüm-Stadt Grasse, wo er die Technik der Enfleurage 
studiert und den schönsten Frauen der Stadt ihre Gerüche raubt. Jean-Baptiste wird zum mörderischen „Samm-
ler von Schönheit“, der sein Unwesen treibt, bis er mit dem zwölften Mord die Vervollkommnung seines Plans 
erreicht: die „Inbesitznahme“ der schönen Laura, die selbst ihr wachsamer und besorgter Vater, der Adelige Richi, 
nicht zu schützen vermag.
Die Seele aller Wesen sei ihr Duft – so heißt es im Roman wie im Film, wobei Tykwer geschickt mit diesem 
poetisch-„dekorativen“ Postulat jongliert: Mit berauschenden Bildkompositionen, der Pracht von leuchtenden 
Blütenblättern, weiten Lavendelfeldern, kostbaren Kostümen und schönen Frauen, deren rotes Haar selbst aus 
weiter Distanz verführerisch leuchtet; aber auch mit dem „gestylten“ Schick von Schmutz und Unrat bedient 
er die attraktive Oberfläche der Erzählung, während er die Psychologie der Figuren sowie die soziokulturellen 
Aspekte der Epoche zwar andeutet, aber nie vertieft. Das Zeitalter der Aufklärung, in der das Denken durch die 
Vernunft von Vorurteilen und Ideologien befreit werden soll, klingt als Interpretationsquelle ebenso an wie jener 
Prozess der „Zivilisierung“, der eine zunehmende Affektkontrolle erzwingt – gegen die das „sinnliche Monster“ 
Grenouille intuitiv Sturm läuft, indem er spontanen Impulsen folgt und ein Überdenken der (Rück-)Wirkungen 
seines Handelns ausschließt. Dass in der heuchlerischen Gesellschaft um ihn herum Scham und Peinlichkeit im 
Vormarsch sind, während die Bereitschaft zur Gewalt vorgeblich sinkt, konterkariert er effektvoll mit seiner bloßen 
Existenz, vor allem aber mit jenem „ultimativen“ Duft, der ihm am Ende die uneingeschränkte Liebe, ja gottähnli-
che Verehrung der „Verführten“ entgegenschlagen lässt und ihn vor Foltertod und dem Hass des Mobs bewahrt 
– nicht aber vor der Selbsterkenntnis, dass er kurz über lang die Folgen seiner Handlungen (er-)tragen muss. 
„Was für eine Art von Mensch bist Du?“, schreit Baldini ihn einmal an, ohne selbst die Tragweite seiner Frage zu 
verstehen, weil er zwar von „Kopf-, Herz- und Basisnoten“ als den essenziellen Akkorden eines Parfüms zu räso-
nieren weiß, nicht aber die Kleingeistigkeit seiner eigenen Existenz zu hinterfragen vermag – während Grenouille 
von seiner Nase immer weiter in die Höhle seiner eigenen monströsen „Duftwelt“ geführt wird.
Das alles sind jedoch lediglich assoziative Deutungsangebote eines Films, der sich primär dem schwelgerischen, 
rauschhaften (visuellen wie auditiven) Erzählen verschrieben hat. Süskinds stets leicht unterspielte, lakonische 
Formulierungskunst findet sich dabei noch in den Off-Texten des markanten Erzählers Otto Sander, der ein wohl-
tuend „rationalisierendes“ Gegengewicht kreiert. Alles in allem bleibt Tykwers „Das Parfum“ zu jeder Zeit leicht 
konsumierbar – und das trotz des „anstößigen“ Themas der manischen Bestie im Spannungsfeld von Kaspar 
Hauser, dem Elefantenmenschen Joseph Marrick und eines Mörders aus fehlgeleiteter Leidenschaft, wie man 
ihn etwa in Matthias Glasners „Der freie Wille“ (fd 37 742) findet, dort aber weit abstoßender, herausfordernder 
und provokanter. Ein solcher Unterschied macht den einen Film jedoch nicht „besser“ und den anderen nicht 
„schlechter“, sondern lediglich zu grundverschiedenen Filmen – wobei Tykwer vielleicht die Geburtsstunde des 
bislang schmerzlich vermissten attraktiven deutschen Großkinos einleitet: als legitimen Parallelweg neben dem 
Autorenkino, vor allem aber neben dem Einheitsbrei der öden Fernsehkonfektionsware. 

Horst Peter Koll, FILMDIENST 2006/19 
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Zum Tag der Architektur. In Zusam-
menarbeit mit der Hessischen Archi-
tekten- und Stadtplanerkammer
Dr. Ulrike Bolte führt in den Film 
ein, auch in Bezug zur Skulptur 
Schiefer Wald, Teil der Skulpturen-
achse Eschborn.
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Rivers and Tides - Andy Goldsworthy Working With Time 
Fluß der Zeit - Rivers and Tides 
Deutschland/Großbritannien/Finnland, 2000 
Dokumentarfilm
Produktionsfirma:  Mediopolis/Skyline/WDR/arte/YLE
Verleih: Kino:Piffl Medien
DVD:absolut medien (16:9, 1.78:1, DD2.0 engl./dt.)
Länge: 90 Minuten
FSK: -
FBW: bw
Erstaufführung: 7.3.2002
1.12.2003 DVD
FILMDIENST-Nummer: 35295
Produktion: Annedore v. Donop, Trevor Davies, Leslie Hills
Regie: Thomas Riedelsheimer
Buch: Thomas Riedelsheimer
Kamera: Thomas Riedelsheimer
Musik: Fred Frith
Schnitt: Thomas Riedelsheimer

Dokumentarfilm über den schottischen Land-Art-Künstler Andy Goldsworthy, der 
erstmals eine Langzeitbeobachtung über Entstehung, Abschluss und Auflösung seiner 
Skulpturen gestattet. Er arbeitet ausschließlich mit Naturmaterialien, die er auch am Ort 
ihres tatsächlichen Vorkommens einsetzt. Der Film belegt, dass es sich bei Goldsworthy 
keineswegs um einen primär auf Effekte zielenden Handwerker handelt, sondern um ei-
nen testamentarisch arbeitenden Künstler, dessen Werk authentische Transzendenz fern 
von esoterischen Banalitäten entfaltet. Im Zusammenspiel mit der ästhetisch adäqua-
ten Filmsprache und der kontrapunktisch eingesetzten Musik Fred Friths entstand ein 
Glücksfall fürs dokumentarische Kino. (O.m.d.U.)

Ein grauhaariger, bärtiger Mann Anfang 50 steht in felsiger Uferlandschaft und legt in 
höchster Konzentration eine kreisrunde Formation flacher Steine aufeinander, die sich 
langsam zu einem eiförmigen Gebilde türmen. Plötzlich scheint ein Segment in seiner 
Statik falsch kalkuliert – sein Sturz reißt den gesamten Kegel ein. Der Mann hält kurz in 
seiner Arbeit inne, blickt verzagt auf die Trümmer, beginnt von vorn. Fünf Anläufe wird er 
benötigen, um die reichlich 150 Zentimeter hohe Skulptur bis zur Vollendung zu führen. 
Eine Arbeit gegen die Zeit, denn die Flut frisst sich Stück für Stück weiter in Richtung des 
Standorts. Zwei Mal wird der Steinkegel nach Fertigstellung dem Auf und Ab von Ebbe 
und Flut standhalten, bis er krachend in sich zusammenfallen und seine Einzelteile nach 
und nach an dieser Schnittstelle zwischen Festland und Ozean verteilen werden, ohne 
eine einzige Spur zu hinterlassen.
Ort des Geschehens ist Foxpoint in Kanada, das mit 18 Metern wechselndem Wasser-
pegel die weltweit größte Spanne zwischen Ebbe und Flut aufzuweisen hat. Der Mann 
am Ufer, Urheber dieses vergänglichen Kunstwerks, heißt Andy Goldsworthy – heute 
neben Richard Long der namhafteste Vertreter der Land-Art. Die beschriebene Szene 
vereint die wichtigsten Momente seines künstlerischen Konzepts. Goldsworthy arbeitet 

Rivers and Tides - Fluss der Zeit

ausschließlich mit Naturmaterialien, die er auch am Ort ihres tatsächlichen Vorkommens 
einsetzt. Entstehung, Abschluss und Auflösung seiner Objekte stellen einen Prozess 
mit verschwimmenden Grenzen dar. Sie sind vergänglich und immobil, deshalb auch für 
Ausstellungen und zum Verkauf ungeeignet. Allerdings werden sie dokumentiert, auf 
Fotografien fixiert, die dann Eingang in Galerien finden und zu hohen Preisen auf dem 
Kunstmarkt verkauft werden. Seit einigen Jahren gehören die in Bildbänden zusammen-
gefassten Zyklen seiner Arbeiten zu den Bestsellern unter den Kunstbüchern, auch in 
Deutschland. Goldsworthy ist überaus erfolgreich. Bislang hat er sich einer filmischen 
Langzeitdokumentation seiner Arbeit verweigert. Ein Glücksfall, dass er diesem Prin-
zip nun untreu geworden ist. Denn „Rivers and Tides“ des seelenverwandten Thomas 
Riedelsheimer beweist, dass es sich bei dem in Schottland lebenden Künstler keines-
wegs um einen primär auf wohlfeile Effekte zielenden Handwerker handelt. Während 
der sich über mehr als ein Jahr erstreckenden Dreharbeiten in Europa und Nordamerika 
konnte der Filmemacher die Facetten des Goldsworthyschen Universums erfassen und 
durch eine ästhetische Anverwandlung seiner Filmsprache nachvollziehbar machen. Das 
Ergebnis ist eines der assoziationsreichsten, weil über das konkrete Subjekt weit hinaus-
gehenden Künstlerporträts der letzten Zeit. Ein Ausnahmefilm des aktuellen dokumenta-
rischen Kinos.
Goldsworthy zitiert in seinen temporären Skulpturen archaische Architekturen wie die 
aus Feldsteinen errichteten Mauern in seiner schottischen Heimat oder die Bories, die 
in der Provence noch heute vorzufindenden Steinhütten ohne Fundament und Gebälk. 
Wichtiger noch sind ihm Phänomene, die aus den Launen der Natur entstanden sind. 
Kreisrunde Auswaschungen in Flusssteinen, bizarre Verwachsungen von Wurzeln, in 
geometrischen Strukturen erstarrte geologische Formationen. Er reduziert das vorgefun-
dene Material oder entwickelt es morphologisch weiter, stellt es in neue Zusammenhän-
ge; er denkt sich aber keine aberwitzigen Konstellationen aus, erfindet eigentlich nichts. 
Von immenser Bedeutung erweist sich in diesem Zusammenhang das Prozesshafte 
seiner Arbeit. Durch die langsame Annäherung an die Struktur der verwendeten Stoffe 
und das dabei angehäufte Wissen kann er aus deren Eigendynamik schöpfen, hat es – 
im Gegensatz etwa zu Christo – nicht nötig, etwas Fremdes überzustülpen oder aufzu-
pfropfen. Alles, was man im Film erlebt oder sieht, kommt aus der Substanz der Objekte 
selbst. Im Umkehrschluss funktionieren die Skulpturen Goldsworthys wie Katalysatoren 
unserer Wahrnehmung gegenüber der nicht-manipulierten Natur. Wenn die filigranen 
Gebilde des Künstlers erodieren, bis sie vollends eingegangen in der ursprünglichen 
Umgebung sind, verbleiben sie – obwohl keine Spur sichtbar bleibt – merkwürdigerweise 
reicher und schöner als vorher. Mitunter erscheinen die kurzzeitigen Eingriffe wie modifi-
zierte Zeitraffersequenzen von mikro- und makrokosmischen Prozessen, die unser Auge 
nicht zu erfassen vermag. Auch dadurch kommt es, dass sich die Arbeiten Goldswor-
thys im Spiegel von Riedelsheimers Film auf eine angenehme Weise als transzendent 
erweisen. Im Zusammenspiel mit der ästhetisch adäquaten Filmsprache und der über 
große Strecken kontrapunktisch eingesetzten Musik Fred Friths wird jedoch jede Nähe 
zu esoterischen Banalitäten ausgeschlossen. 

Claus Löser, FILMDIENST 2002/5 
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Best Exotic Marigold Hotel 2 
THE SECOND BEST EXOTIC MARIGOLD HOTEL 
USA/Großbritannien, 2014 
Komödie
Produktionsfirma: Blueprint Pic./Participant Media
Verleih: Kino:Twentieth Century Fox
DVD:Fox (16:9, 2.35:1, DD5.1 engl./dt.)
Blu-ray:Fox (16:9, 2.35:1, dts-HDMA engl., dts dt.)
Länge: 123 Minuten
FSK: ab 0; f
FBW: w
Erstaufführung: 2.4.2015 
20.8.2015 DVD & BD
FILMDIENST-Nummer: 42997
Produktion: Graham Broadbent, Peter Czernin, Pravesh Sahni
Regie: John Madden
Buch: Ol Parker
Kamera: Ben Smithard
Musik: Thomas Newman
Schnitt: Victoria Boydell
Darsteller: Judi Dench (Evelyn Greenslade), Maggie Smith (Muriel Donnelly), Bill 
Nighy (Douglas Ainslie), Dev Patel (Sonny Kapoor), Celia Imrie (Madge Hardcast-
le), Penelope Wilton (Jean Ainslie), Ronald Pickup (Norman Cousins), Tina Desai 
(Sunaina), Diana Hardcastle (Carol Parr), Lillete Dubey (Mrs. Kapoor), Tamsin Greig 
(Lavinia Beech), Shazad Latif (Kushal), David Strathairn (Ty Burley), Richard Gere 
(Guy Chambers)

Sieben rüstige Rentner haben in einem indischen Nobelhotel eine Art Wohngemein-
schaft gegründet, von der aus sie zu romantischen Abenteuern aufbrechen. In der 
Fortsetzung der gleichnamigen Senioren-Komödie (2011) steht ein US-amerikani-
scher Schriftsteller im Mittelpunkt, der fälschlicherweise für den Mitarbeiter eines 
Investors gehalten wird. Inszenatorisch weicht die dezente Altersweisheit des ersten 
Teils einer pubertären Überspanntheit, der auch die sympathischen Schauspieler 
nichts entgegenzusetzen haben.

Als vor drei Jahren „Best Exotic Marigold Hotel“ (fd 40 948) in den Kinos anlief, 
war man zunächst angenehm überrascht. Nicht nur, weil Hollywood endlich einmal 
Menschen jenseits der 50 als Zielgruppe entdeckte und damit so etwas wie einen 
kleinen Trend in Arthouse-Kinos auslöste. Auch die Idee, nicht die Toskana oder das 
Tessin, sondern Indien als Fluchtpunkt für einen nicht unbedingt ruhigen, aber war-
men Lebensabend zu entdecken, überzeugte. Der indische Subkontinent diente als 
lebendiger, farbdurchtränkter Schauwert, aber als glaubwürdiger Hintergrund für die 
Sorgen eines hochkarätig besetzten Senioren-Septetts, das unterschiedliche Stra-

Best Exotic Marigold Hotel 2 

tegien im Umgang mit dem „cultures clash“ entwickelte und dabei griffige Einsichten 
in die Unbill des Lebens offenbarte. Schon damals war manches überzeichnet, auch 
wenn man sich insgesamt gut unterhalten fühlte. 
Das ist in der Fortsetzung, die wiederum von John Madden inszeniert wurde, nicht 
mehr so. Der zweite Teil setzt die Kenntnis von Teil eins voraus. Die Gründe, warum 
sieben in Würde gealterte Briten ihre Heimat verlassen haben und in Jaipur im „Best 
Exotic Marigold Hotel“ landeten, spielen nun keine Rolle mehr, auch die 2012 neu 
gebildeten Paare stehen nicht mehr im Mittelpunkt. Madden und sein Drehbuchautor 
Ol Parker beschreiben das Marigold jetzt als (fast) zufriedene Wohngemeinschaft, 
deren einzelne Mitglieder auf der Suche nach romantischen Abenteuern auseinan-
der streben.
Zunächst aber beginnt der Film in San Diego. Sonny Kapoor, der stets ein wenig 
zu optimistische Besitzer und Geschäftsführer des Marigold, will eine amerikani-
schen Hotelkette als Investor für ein zweites Hotel gewinnen. „Expansion“ lautet das 
Zauberwort, denn mit dem geschäftlichen Erfolg kommt die Gier nach mehr. Kaum 
ist Sonny nach Jaipur zurückgekehrt, checkt ein amerikanischer Schriftsteller, Guy 
Chambers, im Hotel ein. Sonny hält ihn allerdings für einen Hotelinspektor, der – als 
normaler Gast getarnt – im Auftrag potenzieller US-Investoren das Marigold auf 
Herz und Nieren prüfen soll. Zu allem Überfluss macht der Autor auch noch Sonnys 
verwitweter Mutter den Hof. Derweil könnte Evelyn Greenslade (Judi Dench) viel-
leicht dem viel zu schüchternen Werben von Douglas (Bill Nighy) erliegen.
Fast hat man den Eindruck, als ob das Marigold Hotel ein Jungbrunnen mit aphro-
disierender Wirkung sei, durchaus vergleichbar mit dem Swimmingpool in „Cocoon“ 
(fd 25 296). Doch die überspitzte Art und Weise, wie sich hier rüstige Senioren wie 
aufgeregte Teenager benehmen, nimmt dem Film viel von dem Charme und der 
Lockerheit des Vorgängers. Die Altersweisheit des ersten Teils macht plötzlich einer 
pubertären Überspanntheit Platz, der auch so gestandene Schauspieler wie Richard 
Gere und David Strathairn nichts entgegen zu setzen haben. Ein weiterer Schwach-
punkt des Films ist die Darstellung des Hotelführers Sonny Kapoor durch Dev Patel. 
Während er im ersten Teil mit großmäuligen Versprechungen, die im krassen Ge-
gensatz zur Realität standen, für komisch-verschmitztes Gefälle sorgte, neigt er hier 
zum Überspielen und reißt mit einer ermüdenden Mischung aus Sentimentalität und 
Nervosität fast jede Szene an sich. Der wirtschaftliche Erfolg hat Kapoor verändert. 
Mit dem Geld kommen die Sorgen, und dieser Verlust der Unschuld tut der Figur gar 
nicht gut. Eine steif inszenierte Bollywood-Imitation anlässlich von Sonnys Hochzeit 
läutet gleich mehrere Happy Ends ein, die den Film unnötig in die Länge ziehen. Am 
Schluss ist man froh, dass es endlich vorbei ist. 

Michael Ranze, FILMDIENST 2015/7  
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Verstehen Sie die Béliers? 
LA FAMILLE BÉLIER 
Frankreich, 2014 
Familienfilm Komödie
Produktionsfirma:  Jerico/Mars Films/France 2 Cinéma/Quarante 12 Films/Vendôme 
Prod./Nexus Factory/Umedia
Verleih: Kino:Concorde
Länge: 106 Minuten
FSK: ab 0; f
FBW: bw
Erstaufführung:  5.3.2015 
12.3.2015 Schweiz
FILMDIENST-Nummer: 42944
Produktion: Éric Jehelmann, Philippe Rousselet, Stéphanie Bermann, Nadia Khamlichi, 
Adrian Politowski, Gilles Waterkeyn
Regie: Éric Lartigau
Buch: Éric Lartigau, Thomas Bidegain, Victoria Bedos, Stanislas Carré de Malberg
Kamera: Romain Winding
Musik: Evgueni Galperine, Sacha Galperine
Schnitt: Jennifer Augé
Darsteller: Karin Viard (Gigi), François Damiens (Rodolphe), Éric Elmosnino (Monsieur 
Thomasson), Louane Emera (Paula), Luca Gelberg (Quentin), Roxane Duran (Mathilde), 
Ilian Bergala (Gabriel), Stéphan Wojtowicz (Bürgermeister), Bruno Gomila (Rossigneux), 
Céline Jorrion (Journalistin)

Die pflichtbewusste jugendliche Tochter von Bauern aus der französischen Provinz muss 
viele Vermittleraufgaben übernehmen, weil ihre Eltern und ihr Bruder gehörlos sind. Als 
ihre außergewöhnliche Gesangsstimme entdeckt wird und ihr ein Musikstudium in Paris 
winkt, gerät sie in einen Gewissenskonflikt. Eine gefühlsbetonte Komödie, die weniger 
durch inhaltliche Originalität als durch ihre warmherzig gezeichneten Figuren für sich 
einnimmt. Dabei überdecken die versierten Darsteller, vor allem aber die fulminante 
Hauptdarstellerin kleinere Handlungsschwächen und einige weniger gelungene Einfälle.

Beim Frühstück auf dem Bauernhof der Familie Bélier klettert der Lärmpegel unange-
nehm nach oben: Geschirr knallt auf den Tisch, Stühle schrammen über den Boden, 
Schubladen werden zugepfeffert und auch beim Kauen wird keine Zurückhaltung geübt. 
Die Ohren des Zuschauers schmerzen bei dieser Geräuschkulisse genauso wie die der 
Jugendlichen Paula, während ihre Eltern und ihr Bruder ungerührt mit ihrem Radau fort-
fahren. Aus nachvollziehbaren Gründen freilich: die drei sind gehörlos und haben keine 
Vorstellung von einer dezenten Lautstärke, die Rücksicht auf Paulas Gehörvermögen 
nehmen würde. Das in diesem Moment zusätzlich gereizt ist, weil sie wegen einer Kalbs-
geburt und der Hilfe bei den Verhandlungen mit dem Tierarzt mal wieder eine schlaflose 
Nacht verbracht hat. Auf dem Weg zur Schule setzt sich das Mädchen dann erst einmal 
dicke Kopfhörer auf, um sich mit lauter Musik zumindest zeitweise nach ihren eigenen 
Bedürfnissen beschallen zu lassen und die Außenwelt zu verdrängen.
Regisseur Éric Lartigau etabliert damit gekonnt das Spannungsfeld, in dem seine Figu-

Verstehen Sie die Béliers?

ren agieren: Die diametralen Welten der Gehörlosen und der Hörenden, die übermäßige 
Anforderung an eine Jugendliche, eine Übersetzerrolle zwischen den beiden Sphären 
zu spielen, die Musik als Rückzugsraum und im weiteren Handlungsverlauf als Berufung 
der Protagonistin. „Verstehen Sie die Béliers?“ hat damit eine ähnliche Prämisse wie 
„Jenseits der Stille“ (fd 32 278), wenngleich der Stoff hier nicht als stilles Melodram mit 
poetischen Anflügen in Szene gesetzt ist, sondern als unterhaltsame Feel-Good-Komö-
die im Stil erfolgreicher Vorgänger wie „Ziemlich beste Freunde“ (fd 40 842).
Der Humor fällt mitunter recht ruppig und auf typisch französische Weise überzogen aus: 
Die Reibung der Gehörlosen mit der Welt um sie herum führt immer wieder zu peinlichen 
Situationen, vor allem für Paula, wenn sie etwa beim Arzt die Geschlechtskrankheiten 
ihrer Eltern erläutern muss oder diese mit penetrantem Autohupen der ganzen Schule 
anzeigen, dass sie ihre Tochter abholen wollen. Auf der anderen Seite muss Paula im-
mer wieder ihre Familie verteidigen, vor allem gegenüber dem ignoranten Bürgermeister, 
der sich körperliche Behinderungen nur in Kombination mit einem beschränkten Geist 
vorstellen kann.
Lartigaus Ansinnen, solche Vorurteile als Dummheit zu entlarven und die „Normalität“ 
der Gehörlosen zu betonen, ist sympathisch, geht aber nicht durchgehend auf: Trotz 
allem Bemühen um eine offene Haltung ist der Film nicht frei von Szenen, in denen das 
Verhalten der Béliers fast wie das von Aliens wirkt. Aufgefangen wird das durch die 
geglückte Verknüpfung der skurrilen Momente mit einer warmherzigen Darstellung des 
Familienverbands. Dass die Béliers so sehr aufeinander angewiesen sind, schweißt sie 
enger zusammen – wodurch wiederum Paulas Bedürfnis nach einem eigenen Leben 
einen größeren emotionalen Beiklang erhält. Als sie dem Schulchor beitritt und durch die 
schroffe, aber aufrichtige Förderung des Chorleiters eine außergewöhnliche Gesangs-
stimme entdeckt, beschwört das den zentralen Konflikt herauf: Wie soll sie ihrer Familie 
vermitteln, dass sie womöglich nach dem Schulabschluss den Bauernhof ausgerechnet 
für eine Ausbildung als Sängerin verlassen wird?
Die Inszenierung versteht es geschickt, dieses Dilemma nachvollziehbar zu machen, 
auch wenn der versöhnliche Ausgang nie in Frage steht. Paulas Versuche, ihr Gesangs-
talent vor den Eltern zu verheimlichen, führen zu ebenso glaubwürdig-berührenden 
Szenen wie die recht heftigen Reaktionen nach der Aufdeckung des Geheimnisses. Zu 
verdanken ist das dem einfühlsamen Spiel der Darsteller: Karin Viard bewahrt sich als 
gefühlvolle Mutter durch ihren gestenreichen Stil ihre Ausdruckskraft, während François 
Damiens als sympathisch-stures Familienoberhaupt an seine vergleichbar liebenswer-
te Vater-Rolle in „Die unerschütterliche Liebe der Suzanne“ (fd 42 433) anknüpft. Eric 
Elmosnino bietet einen köstlichen Auftritt als überdrehter, unsensibler Pädagoge mit 
enormem Ego („Zweifeln Sie an allem, aber niemals an mir!“) und einen idealen Kon-
trapunkt für die Hauptdarstellerin Louane Emera. Die Filmdebütantin, die hierfür den 
„César“ gewann, verkörpert Paulas Unsicherheit und wachsenden Mut so überzeugend 
natürlich, dass sie den Film selbst dort erdet, wo er schrill und unglaubwürdig zu werden 
droht. Angesichts ihrer Leistung fällt es dann auch nicht groß ins Gewicht, dass der Film 
in der Tradition von „Willkommen bei den Sch’tis“ (fd 38 956) mal wieder ungebrochen 
eine „heile“ französische Provinzwelt heraufbeschwört. 

Marius Nobach, FILMDIENST 2015/5 
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Vorfilm: What Happens In Your Brain If 
You See a German Word Like...? 
Regie Zora Rux, D 2015, 2016, 5 Min. 
Im Deutschen gibt es extrem lange Worte, 
da sich zwei Worte zu einem neuen 
zusammenfassen lassen. Die Regisseurin 
Zora Rux zeigt in ihrem Film mit verschie-
denen Filmtricks was im Gehirn eines 
Menschen passiert, der ein solches Wort 
liest. Auf humorvolle Art übt der Film Kritik 
an intelektueller Sprache und erforscht, wie 
Sprache unsere Art zu denken beeinflusst.
Preisträger Short Tiger 
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Birnenkuchen mit Lavendel 
LE GOÛT DES MERVEILLES 
Frankreich, 2015 
Komödie Liebesfilm
Produktionsfirma: Caméra One/Pulsar Prod./TF1 Droits Audiovisuels/UGC/D8 Films/
Rhône-Alpes Cinéma
Verleih: Kino:Neue Visionen
Länge: 97 Minuten
FSK: ab 0; f
Erstaufführung: 10.3.2016
FILMDIENST-Nummer: 43742
Produktion: Patrice Ledoux, Michel Seydoux
Regie: Eric Besnard
Buch: Eric Besnard
Kamera: Philippe Guilbert
Musik: Christophe Julien
Schnitt: Yann Dedet
Darsteller: Virginie Efira (Louise Legrand), Benjamin Lavernhe (Pierre), Lucie Fagedet 
(Emma Legrand), Léo Lorléac‘h (Félix Legrand), Hervé Pierre (Jules), Hiam Abbass 
(Dr. Mélanie Ferenza), Laurent Bateau (Paul), Valentin Merlet (Banker), 
François Bureloup (Barbesitzer)

Eine verwitwete Französin führt mit wenig Erfolg den provençalischen Birnen- und 
Lavendelhof ihres verstorbenen Ehemanns weiter. Als sie einen eigenbrötlerischen 
Mann mit dem Auto anfährt, wendet sich ihr Schicksal, denn der am Asperger-Syndrom 
leidende Computerfreak entpuppt sich als Gegengewicht zu ihrer ungebändigten 
Emotionalität. Die sommerwarme Komödie plädiert mit unterhaltsamen Dialogen und 
französischem Landhaus-Flair für Toleranz und Verständnis gegenüber Menschen, die 
„anders“ sind. Sozialkritische Töne verstecken sich in der romantischen Inszenierung 
freilich zugunsten des Gefühlskinos.

Ein hübsches Städtchen in der Provence, ein Markt mit Produkten aus der Region, 
ein kleiner Stand, der alles rund um Birnen und Honig feilbietet. Einkaufen wie im 
„Landlust“-Magazin. Kritisch befingert eine ältere Dame das Angebot. Die Birnen sähen 
heute nicht so schön aus, findet sie. Seit dem Unfalltod ihres Mannes kümmert sich 
Louise allein um Obstbäume, Bienenstöcke, Marktstand und zwei Kinder. Obwohl sie 
von Bio über Gelée Royale bis zu hausgemachtem Kuchen jeden Trend mitmacht, 
kommt sie auf keinen grünen Zweig. Ihr fehle es an Geschick und Verkaufstalent, lässt 
nicht nur die Kundin, sondern auch die Bank durchblicken. Das Leben vom Idyll ist kein 
Zuckerschlecken.
Aber darum geht es nicht in diesem sommerwarmen Film aus Frankreich, dessen 
malerisches Setting zwischen sanft gewellten Lavendelfeldern und rosa Birnenblüten 
sowieso mehr auf Romantik als auf Sozialkritik einstimmt. Denn gerade als Louise das 
alte Steinhaus mitsamt der seit Generationen gehegten Birnbäume zu entgleiten droht, 

Birnenkuchen mit Lavendel

fährt sie mit dem Auto einen Mann an. Sie nimmt den nur leicht verletzten Pierre mit 
nach Hause, um seine Platzwunde zu versorgen, und lädt sich einen Gast ein, den sie 
so schnell nicht wieder loswird.
Pierre ist ein seltsamer Typ, mit einer seltsam bestechenden Logik. „Wenn ich 
nicht weggehe, bleibe ich hier“, sagt er und macht sich in Louises Leben breit. Er 
ist schmuck anzusehen, immer im dunklen Anzug, steif in der Bewegung, locker im 
Mundwerk. Er sagt, was er denkt, und macht, was er will. Er mag Louises Kleider und 
Backkünste, nicht aber ihre Unordnung. Er bleibt gerne über Nacht in dem entlege-
nen Haus, räumt aber alles akkurat auf, weil es ihm so besser gefällt. Was ihm Angst 
macht, bekommt einen Klebepunkt aufgedrückt. Hinter all diesen Manierismen einen 
Traummann durchblitzen zu sehen, fällt trotz unmissverständlicher Signale – Kompli-
mente und ein Meer von Blumensträußen –deshalb zunächst schwer.
Wie Pierre vor Louises Auto geraten ist und wo er herkommt, ist eine andere 
Geschichte, die den Umgang der Gesellschaft mit dem Asperger-Syndrom ins Visier 
nimmt. Es geht um Akzeptanz und Toleranz gegenüber Menschen, die anders sind. 
In diesem Fall um Pierre, dessen Selbstbestimmung und Freiheit von einem psycholo-
gischen Gutachten abhängen, seitdem er als begabter Computerfreak beim Einhacken 
in ein fremdes Rechnernetz mit dem Gesetz in Konflikt gekommen ist. Also doch ein 
sozialkritischer Film?
Benjamin Lavernhe spielt den autistischen Mann überzeugend mit unauffälliger Auf-
fälligkeit. Seine „Besonderheit“ äußert sich in kleinen Irritationen. Pierres kontrollierte 
Bewegungen erscheinen erst auf den zweiten Blick merkwürdig. Im Gespräch begreift 
er die Dinge wortwörtlich, was nicht unbedingt schräg, sondern häufig schlagfertig 
oder gewitzt wirkt. Um Pierres intensivierte Aufnahmefähigkeit der Umwelt spürbar zu 
machen, findet Regisseur Éric Besnard ausdrucksstarke Bilder, in denen Licht und 
Wind Gemütszustände auf die Leinwand malen. Wenn er mit staunender Verzaube-
rung in Louises Garten, in goldene Sonnenstrahlen getaucht, die flirrenden Flugsamen, 
summenden Bienen und wattigen Wolkengebilde beobachtet, ist er ganz bei sich. Das 
Idyll hat ihn erwischt.
Die Hüterin dieses „Garten Eden“, die chaotische, emotionale Louise, verkörpert die 
belgische Schauspielerin Virginie Efira treffend mit einer Art erdverbundener Sexiness. 
Und natürlich kommt es zwischen dem ungleichen Paar nach zarten Reibungen und 
komischen Friktionen zur gegenseitigen Rettung. Mit Birnenkuchen, der nur am Rand 
vorkommt, oder gar Lavendel, der in der Provence nun einmal typischerweise wächst, 
hat diese Vereinigung freilich nichts zu tun. Der Verweis auf ein Dessert und eine 
duftende Pflanze im Titel trifft dennoch ziemlich genau, was man in diesem Film 
serviert bekommt. Zuckriges Gefühlskino mit unterhaltsamen Dialogen und 
französischem Landhaus-Flair. Umgeben von zu vielen Blüten, Landschaften, 
gefühlsschwangeren Großaufnahmen und Momenten der züchtig-zaghaften 
Annäherung schrumpft der sozialkritische Fond der Geschichte zum dramaturgischen 
Kniff zusammen, der dazu dient, die Liebenden spannungsreich aufzuhalten. 

Marguerite Seidel, FILMDIENST 2016/5 
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Österreich, 2005 
Dokumentarfilm
Produktionsfirma: Allegro
Verleih: Kino: Delphi/Frenetic (Schweiz)
DVD: Universum (16:9, 1.78:1, DD5.1 dt.)
Länge: 96 Minuten
FSK: ab 6; f
Erstaufführung: 9.2.2006 Schweiz
27.4.2006
13.11.2006 DVD
28.10.2010 SWR Fernsehen
FILMDIENST-Nummer: 37595
Produktion: Helmut Grasser
Regie: Erwin Wagenhofer
Buch: Erwin Wagenhofer
Kamera: Erwin Wagenhofer
Musik: Helmut Neugebauer
Schnitt: Erwin Wagenhofer

Dokumentarfilm, der die Abgründe industrialisierter Nahrungsmittelproduktion ausleuchtet 
und die Folgen ihrer weltweiten Vernetzung thematisiert. Dabei kommen Bauern, Fischer, der 
UN-Sonderbeauftragte für das Menschenrecht auf Nahrung und der Konzernchef von Nestlé 
zu Wort. Der Film will aufrütteln, indem er die sozialen, politischen und ökologischen Folge-
kosten der Agrarindustrie auflistet, wobei er beim Versuch, für die vielen widersprüchlichen 
Aspekte eine konsistente Erklärung und Lösung zu finden, allzu simplen Erklärungsmustern 
erliegt.

Das Elend der Linken bestand stets darin, dass sie sich im Bewusstsein moralischer Überle-
genheit nicht weiter um die Verästelungen der Wirklichkeit kümmern zu müssen glaubten. Die 
Sicherheit, auf der richtigen Seite zu stehen, befreite ganze Generationen von der Zumutung, 
sich ernsthaft mit den Verkehrsgesetzen der „Warenwelt“ auseinander zu setzen. Im Zuge der 
Globalisierungsdebatte hat diese Haltung eine wenig überraschende Neuauflage erfahren. 
Auch das neue Interesse des vornehmlich österreichischen Dokumentarfilmschaffens an 
Fragen der globalen Nahrungsmittelproduktion verdankt sich diesem altlinken Impuls: „Jedes 
Kind, das heute an Hunger stirbt, wird ermordet“, postuliert in „We feed the world“ beispiels-
weise Jean Ziegler, der in seiner Funktion als UN-Sonderberichterstatter für das Men-
schenrecht auf Nahrung inzwischen offenbar einen amtlichen Freibrief für Nonsens besitzt. 
Gleichwohl zieht sich das Interview mit dem Schweizer Politiker wie in roter Faden durch den 
programmatisch mit einem reflexiven Plural-„Wir“ betitelt Film, der seine handlungsbezogene 
Perspektive keinen Augenblick verschweigt.

Der Konnex, den Ziegler mit knappen Worten skizziert, wonach die milliardenschweren Agrar-
subventionen in der Europäischen Union an der Unterentwicklung der südlichen Hemisphäre 
schuld seien, ist freilich nur ein Thema von mehreren, die Erich Wagenhofer in seiner kriti-
schen Bilanz industrieller Nahrungsproduktion zusammenträgt. Der Film beginnt mit Bildern 
riesiger Brotberge, die in Wien täglich auf dem Müll landen, genug, um damit eine Großstadt 
wie Graz zu versorgen. Ein Überfluss, der aus einer durchrationalisierten Landwirtschaft und 
der unerbittlichen Mechanik der Märkte erwächst, weshalb Streusplitt inzwischen mehr kostet 
als Weizen. Der niedere Preis ist jedoch teuer erkauft, weil die sozialen und ökologischen 

We Feed the World
Kosten nicht auf die Waren umgeschlagen werden. Am Beispiel der Tomaten auf dem Wiener 
Naschmarkt eruiert Wagenhofer exemplarisch die Produktionsbedingungen, die es erlauben, 
dass in Mitteleuropa ganzjährig nahezu alle Obst- und Gemüsesorten angeboten werden. 
Die Recherche führt dabei in die südspanische Provinz Almeria, wo ein Heer marokkanischer 
Arbeitssklaven unter stickigen Plastikplanen fünfmal im Jahr künstlich hochgepäppelte Treib-
hausfrüchte erntet. Dabei kommt nicht nur der Aufwand an Wasser, Dünger und Pestiziden 
in den Blick, sondern ansatzweise auch die Logistik, die die Waren fein säuberlich verpackt 
ins Kühlregal um die Ecke „zaubern“: ein nicht abreißender Strom rußender Trucks und Lkws, 
die die Früchte 3000 Kilometer quer durch Europa bis in die österreichische Hauptstadt 
transportieren. Was bei den „Vegetables“ vielleicht nur ein „komisches Gefühl“ (Wagenhofer) 
hinterlässt, schlägt entschieden aufs Gemüt, wenn der Film auf den Weg vom befruchteten 
Hühnerei zur tiefgekühlten Hühnerbrust fokussiert. Hier kommt nicht nur der „brutale“ Über-
lebenskampf der Produzenten zur Sprache, der zu immer gigantischeren Brut-, Zucht- und 
Schlachtstätten führt, sondern klingen auch Qualitäts- und Geschmacksaspekte an, die ange-
sichts des Preisdrucks kaum noch eine Rolle spielen. Was in dieser beklemmenden Giganto-
nomie einer ausschließlich am billigsten Preis orientierten Wirtschaftsweise auf der Strecke 
bleibt, demonstriert ein bretonischer Fischer anschaulich, indem er zwei Fische in die Kamera 
hält: Während der von einem kleinen Kutter gefangene Kabeljau noch seine Körperspannung 
wahrt, wenn man ihn am Kopf hochhält, klappt das von einem Trawler mit dem Schleppnetz 
gefischte Exemplar wie ein nasser Lappen zusammen: „Wir sagen: es ist nicht zum Essen, es 
ist nur zum Verkaufen“.

Das erdrückende Material, das Wagenhofer rund um den Globus aufgenommen hat, er-
schöpft sich glücklicherweise nicht darin, den Konsumenten aufzurütteln und zum Überden-
ken seiner Gewohnheiten zu verleiten. Die in verschiedenen Kapiteln mit recht provokanten 
Zwischentiteln („Warum unsere Hühner den Regenwald auffressen“) versehenen Kapitel 
konzentrieren sich zwar jeweils auf einen Standort und die dort produzierte Ware, gehen 
aber in dem „Kommentar“ nicht auf, mit dem der jeweilige Gesprächspartner das Geschehen 
erläutert. Wenn beispielsweise der Repräsentant des kanadischen Saatgut-Multis Pioneer 
in Rumänien ausführt, warum in seinen Augen der Westen auch dieses Land ruinieren wird, 
sieht man im Hintergrund nicht nur großflächige Hybrid-Auberginen-Felder, sondern am 
Rande auch eine unüberschaubare Zahl von Menschen, die traditionelle Auberginen ernten. 
Während Karl Otrok über die Qualitätsunterschiede des Saatguts spricht und vor allem den 
kulinarischen Kahlschlag im Gefolge der Globalisierung beklagt, halten die Bilder implizit den 
Grund für den weltweiten Strukturwandel fest: das Streben, sich das Dasein einfacher und 
schöner zu gestalten. Diese fundamentale Logik wird allerdings immer dann gerne überse-
hen, wenn kleinere oder größere Exzesse dieses Strebens mit den Konsequenzen mensch-
lichen Handelns konfrontieren: der Rodung des Regenwaldes beispielsweise oder Brot, das 
als Müll verbrannt wird. Die Neigung, angesichts einer immer komplexeren Wirklichkeit einen 
Hauptschuldigen wie den Kapitalismus, die Bürokraten aus Brüssel, die Konzerne etc., zu 
finden, mag zwar in der menschlichen Natur begründet sein, hilft im Allgemeinen wie im Kon-
kreten jedoch leider nicht weiter – allem Pathos zum Trotz. 

Josef Lederle, FILMDIENST 2006/9  
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Omid Nouripour 
(persisch روپ یرون دیما [omiːd ɛ 
nuːriː̍ puːr]; * 18. Juni 1975 in Teheran, 
Iran) ist ein deutsch-iranischer 
Politiker (Bündnis 90/Die Grünen) 
und Mitglied des Deutschen 
Bundestages (MdB).
Quelle: Wikipedia
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KinoTalk

In Zusammenarbeit mit dem Interkulturellen Netz Eschborn 
Interkulturelle Woche Eschborn 2016

Einführung zur Situation der Kulturschaffenden im Iran und Filmgespräch  
mit Omid Nouripour, MdB und außenpolitischer Sprecher Bündnis 90/
Die Grünen und Mitgliedern des Interkulturellen Netzes Eschborn.  
Moderation: Elke Dörner

Weil er keine Filme mehr drehen darf, setzt sich der iranische Regisseur Jafar Panahi in 
ein Taxi, das mit Kameras gespickt ist: Die Straße ist sein Filmset, die Fahrgäste sind 
seine Helden. Sie erzählen ihre ganz alltäglichen Sorgen, sie sprechen von ihren 
größeren und kleineren Hoffnungen, getragen von dem Willen unter diesem 
Willkürregime zu überleben.
Denn eigentlich ist Jafar Panahi das Filmemachen  2010 wegen Propaganda gegen das 
System für 20 Jahre verboten worden. Doch so umgeht er die Zensur des Islamischen 
Staates und nimmt sich die Freiheit, die für seine künstlerische Arbeit so wichtig ist. 

Taxi Teheran
TAXI 
Iran, 2015 
Produktionsfirma: Jafar Panahi Film Prod.
Verleih: Kino: Weltkino/Filmcoopi (Schweiz)
Länge: 86 Minuten
FSK: ab 0; f
Erstaufführung: 2.7.2015 Schweiz 
23.7.2015
FILMDIENST-Nummer: 43218
Produktion: Jafar Panahi
Regie: Jafar Panahi
Buch: Jafar Panahi
Kamera: Jafar Panahi (ungenannt)
Schnitt: Jafar Panahi (ungenannt)

Auszeichnungen:
Jafar Panahi, Berlin 2015, Großer Preis („Goldener Bär“) 
Jafar Panahi, Berlin 2015, FIPRESCI-Preis (Wettbewerb) 

Ein Taxi fährt durch die Straßen Teherans, auf dem Armaturenbrett ist eine Kamera installiert. Am 
Steuer sitzt der mit einem Berufsverbot belegte iranische Regisseur Jafar Panahi. Während unter-
schiedliche Fahrgäste ein- und aussteigen, kommt es zu Gesprächen und kleinen dramatischen 
Szenen, die die politische und gesellschaftliche Realität im Iran beschreiben: Themen wie Zensur, 
Geschlechterungleichheit, Armut, Aberglaube und die Scharia. Trotz der begrenzten Mittel erweitert 
Panahi beständig den Raum seines mobilen Filmstudios. Ein beeindruckendes Dokument seiner 
politischen Zwangslage, aber auch eine Feier des Kinos als kreativer Möglichkeitsraum.

Um seine Bedingungen macht »Taxi Teheran« kein Geheimnis. »Was ist das hier vorne?« will der 

Taxi Teheran
erste Fahrgast wissen, als er die auf dem Armaturenbrett montierte Kamera sieht. Auch der iranische 
Regisseur Jafar Panahi, der im Film die Rolle eines Teheraner Taxifahrers einnimmt, ist schnell iden-
tifiziert – man sieht ihn nach dem Umschnitt am Steuer des Wagens, kurz darauf wird er von einem 
Passagier erkannt, der mit illegalen Kopien von amerikanischen Serien und Hollywoodproduktionen 
handelt (er hat aber auch gut sortiertes Autorenkino im Gepäck und er kennt sich in Panahis Werk 
offensichtlich gut aus). Dieser »Film-Omid«, wie er sich einmal nennt, freilich ebenso »Darsteller« wie 
die übrigen Protagonisten des Films, bringt explizit die Frage nach dem inszenatorischen Charakter 
des scheinbar Dokumentarischen auf: Er will eine Analogie zu einer Szene aus einem von Panahis 
Spielfilmen erkannt haben.
Das Offenlegen der Bedingungen ist für den Film entscheidend. Denn es geht in »Taxi Teheran« 
nicht um die Illusionsmaschine Kino, sondern darum, mittels einer sehr einfachen, aber umso 
effektiveren Apparatur – eines mobilen Filmstudios – politische und gesellschaftliche Realität in der 
Islamischen Republik zu beschreiben und vor allem: zu besprechen. Die Frage, was hier in welchem 
Maße inszeniert, was echt ist, was dem Drehplan oder dem Zufall folgt, ist dann auch völlig neben-
sächlich. Denn der Film ist so oder so ein Dokument. Eines, das Stimmungen, Mentalitäten und 
Haltungen aufzeichnet, von Unsicherheiten und Zweifeln bis hin zu Unbehagen und Dissidenz. Und 
darüber hinaus ist »Taxi Teheran« das Dokument eines Filmemachers, der seit 2010 unter einem 
20-jährigen Berufsverbot steht und trotz dieser Umstände weiterhin Filme macht. Panahi hat »Taxi 
Teheran« heimlich produziert und außer Landes schaffen lassen – so wie zuvor schon »This Is Not a 
Film« (2011) und »Pardé« (2013).
Panahi nutzt das Kino substanziell als ein Vehikel der Äußerung. Verschiedene Fahrgäste steigen in 
Panahis Taxi und verlassen es wieder, kommen miteinander ins Gespräch oder verwickeln den 
Regisseur in Gespräche – über Themen wie Zensur, Geschlechterungleichheit, Armut, Aberglaube, 
die Scharia. Einige Episoden sind handlungsstärker, geben Action und Slapstick den Vorrang, doch 
auch hier flicht Panahi geschickt thematische Abhandlungen ein, wie etwa das frauenfeindliche 
Erbrecht, das über eine stark überspielte, hysterisierte Unfallszene eingeschmuggelt wird.
Nach dem deprimierenden Hausarrest-Tagebuch »This Is Not a Film« signalisiert »Taxi Teheran« 
eine Öffnung. Es ist beeindruckend, wie Panahi das Arbeitsverbot in eine selbst auferlegte
 formale Beschränkung übersetzt, die dann umso stärker aus dem Raster der Reduktion ausbricht 
und beständig nach Möglichkeiten der Expansion sucht. Ähnlich wie bei »Ten« (2002), dem 
berühmten minimalistischen »Auto-Film« von Abbas Kiarostami, für den Panahi als Regieassistent 
arbeitete, verweist der Rahmen des Innenraums beständig auf das, was außerhalb liegt. Auf das, 
was man nicht sieht. Aber auch auf das, was man nicht sehen, mehr noch: nicht zeigen darf.
Explizit wird die Zensur in einer Szene mit Panahis quasseliger und extrem wacher Nichte Hana 
verhandelt. Hana muss als Hausaufgabe einen Kurzfilm machen. Die Regeln für einen »zeigba-
ren« Film stürzen sie jedoch in eine Krise. Denn wie lassen sich Forderungen nach unverfälschter 
Wirklichkeit und dem Vermeiden von Schwarz-Weiß-Malerei mit Einschränkungen vereinbaren wie: 
keine Gewalt, keine politischen und wirtschaftlichen Themen, Männer und Frauen dürfen sich nicht 
berühren, keine Krawatten für die Guten? Als das Mädchen bei einem Zwischenstopp im Auto wartet, 
filmt es ein Hochzeits-paar. Ein vorbeilaufender Junge macht dabei den Film zunichte, als er heimlich 
einen Geldschein aufhebt, der dem Bräutigam aus der Hosentasche gefallen ist. Erfolglos versucht 
sie ihn zu überreden, das Geld zurückzugeben, um seinen Film zu retten. Beeindruckend auch, wie 
sich Medialität im Film immer wieder vervielfältigt: Handys zirkulieren, werden als Aufzeichnungs-
gerät benutzt – etwa eines Testaments – oder dienen als Filmkamera. 
So luftig »Taxi Teheran« mitunter auch wirkt: Panahis mobiles Studio ist ein hochverdichteter Dis-
kursraum, klaustrophobisch und raumausgreifend gleichermaßen, geschützt und doch unwägbaren 
Gefahren ausgesetzt. Denn wer weiß schon um die Konsequenzen für die beteiligten Personen? 
Gerade der Schluss erinnert noch einmal schmerzhaft an die Fesseln dieses filmischen Projekts: den 
Abspann muss sich der Film selbst verbieten. 

Esther Buss, FILMDIENST 2015/15 
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Briefe aus der Deportation

D 2012
Ein Dokumentarfilm von Pierre Dietz
Musik Mimi Poulakis
In den Sprechrollen Walter Renneisen, Joachim Pütz, Michael Best, 
Sissi Hajtmanek

Live-Musik Uli Valnion
Ergänzende Lesung aus dem von Pierre Dietz übersetzten Buch von 
Paul Le Goupil »Resistance und Todesmarsch«

Frankreich: In Maromme, einem Vorort der normannischen Hafenstadt Rouen 
wird William Letourneur am 3.3.1943 von der Gestapo verhaftet. Ein Nachbar 
hat ihn denunziert
Obwohl die Nazis ihm seine Aktivitäten in der Resistance nicht nachweisen 
können, kommt er ins Sammellager Compiègne. Von hier wird er nach 
Buchenwald, dann nach Lublin deportiert.
Wann und wo immer er kann, schreibt er heimliche und offizielle Briefe an seine 
Familie. Im Gegenzug schickt ihm seine Frau Hélène was sie entbehren kann.
Am Ende seiner Odysee, in Auschwitz, wird er stumm! Nur Krankenblätter und 
Röntgenbefunde sind Zeugnisse dieser Zeit.

Luftschlösser. Ausstellung bis 7.11.2016

Briefe aus der Deportation

Uli Valnion, Gitarrist und Liedermacher 
Maler-Tapezierer, Lagerarbeiter, Taxifahrer, Brauereiarbeiter, Laborgehilfe, 
Gitarrenlehrer persönlicher Referent eines MdB´s, Volkstanzleiter, Gabelstapler-
fahrer, Singgruppenleiter, LKWfahrer, pädagogischer Mitarbeiter, Pressearbeiter 
im Ministerinnenbüro, Kriegsdienstverweigerer, Hausmeister, Sanitäter, 
Schauspieler, Pressesprecher eines großen rheinlandpfälzischen Museums, 
Sänger, Liedermacher.
So vielfältig wie die beruflichen Tätigkeiten von Uli Valnion ist sein 
Liederangebot.

Demokratische Volkslieder, Arbeiterlieder, Folksongs, Lieder gegen Rechts, 
Liebeslieder, Oldies, Kinderlieder, Friedenslieder 

AusstellungFilmMusikLesung
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Suffragette 
SUFFRAGETTE 
Scope. Großbritannien, 2015 
Biopic Drama
Produktionsfirma: Ruby Films/Pathé/Film4/BFI/Canal+ France/Ciné+/Focus Feat./Pa-
thé Int./Redgill Prod.
Verleih: Kino:Concorde
Länge: 107 Minuten
FSK: ab 12; f
FBW: bw
Erstaufführung: 4.2.2016 
16.6.2016 DVD & BD & VoD
FILMDIENST-Nummer: 43669
Produktion: Faye Ward, Alison Owen, Andy Stebbing, Hannah Farrell
Regie: Sarah Gavron
Buch: Abi Morgan
Kamera: Eduard Grau
Musik: Alexandre Desplat
Schnitt: Barney Pilling
Darsteller: Carey Mulligan (Maud Watts), Helena Bonham Carter (Edith Ellyn), Bren-
dan Gleeson (Inspector Arthur Steed), Anne-Marie Duff (Violet Miller), Ben Whishaw 
(Sonny Watts), Romola Garai (Alice Haughton), Meryl Streep (Emmeline Pankhurst), 
Finbar Lynch (Hugh Ellyn), Natalie Press (Emily Wilding Davison), Samuel West (Be-
nedict Haughton), Geoff Bell (Norman Taylor), Adrian Schiller (David Lloyd George)

Die mit historischen Ereignissen unterfütterte Geschichte einer Londoner Wäscherin, 
die 1912 mit der Bewegung zur Durchsetzung des Frauenwahlrechts in Berührung 
kommt. Das politische Engagement der Suffragetten bildet den Kern des überzeugend 
gespielten Films, der inszenatorisch geschickt die Auswirkungen der gesellschaftli-
chen Benachteiligung wie des militanten Aktivismus auf Individualität und Privatleben 
der unterdrückten Frauen in den Mittelpunkt rückt.

Unlängst befasste sich der Film „Selma“ (fd 42 914) mit dem Kampf der schwarzen 
Bevölkerung Amerikas um die Durchsetzung des allgemeinen Wahlrechts. Jetzt ist 
es „Suffragette“, der das Thema des Frauenwahlrechts in England aufgreift. Beide 
Filme beruhen auf historischen Ereignissen, beide siedeln ihre Handlung vorwiegend 
unter der arbeitenden Bevölkerung an und beide sind von Frauen gemacht. „Selma“ 
ist deutlicher in ideologischer Auseinandersetzung begründet; aber auch „Suffraget-
te“ bemüht sich um genügend gesellschaftlichen Hintergrund, der die erzählte Story 
hinreichend unterfüttert.

Gemeinsam ist beiden Filmen, dass sie Entwicklungen beschreiben, die mit dem 
Schluss des Films nicht zu Ende sind. Das sichert den Filmen erhöhte Aufmerksam-
keit und setzt in den Köpfen der Zuschauer Parallelen zu gegenwärtigen Befindlich-

Suffragette

keiten frei, die bei „Suffragette“ zwar weniger mit dem Frauenwahlrecht im engeren 
Sinne, wohl aber mit der Stellung der Frau im heutigen öffentlichen Leben zu tun 
haben.

Historische Gestalten wie Martin Luther King in „Selma“ und die Frauenrechtsaktivistin 
Emmeline Pankhurst in „Suffragette“ spielen darin zwar eine wichtige Rolle, doch die 
Handlung wird von gewöhnlichen Menschen getragen, in diesem Fall von der Wä-
scherin Maud, die eher zufällig mit der Suffragette-Bewegung in Berührung kommt. Ihr 
weiteres Leben wird dadurch aufgewühlt und verändert. Die Story spielt im Jahr 1912, 
also 16 Jahre, bevor das Frauenwahlrecht in England uneingeschränkt Realität wur-
de, aber zu einem Zeitpunkt, als Demonstrationen an der Tagesordnung waren und im 
Parlament schon Anhörungen zu dem Thema stattfanden.

Maud arbeitet für geringen Lohn in einer industriell betriebenen Großwäscherei, 
unter unwürdigen Bedingungen und den Launen ihrer männlichen Vorgesetzten 
ausgeliefert. Tagtäglich bekommt sie am eigenen Leib die Unterwerfung zu spüren, 
die Frauen damals überall abverlangt wurde, bei der Arbeit, zu Hause und im gesell-
schaftlichen Leben. Politisches Engagement ist Maud zunächst noch fremd, aber ihre 
Bekanntschaft mit einer Arbeitskollegin und mit einer der Bewegung nahestehenden 
Apothekerin baut ihre inneren Barrieren ab. Es bedarf kaum noch der Aufmunterung 
durch Mrs. Pankhurst, der geistigen Anführerin der Frauen, um Maud an den Protest-
aktionen teilnehmen zu lassen, die gelegentlich auch in gewalttätigen Vandalismus 
ausarten.

Die filmische Nacherzählung der Ereignisse, festgemacht an einer genreüblichen fik-
tiven Figur, hätte leicht in ein revolutionäres Melodram ausarten können (und tut es in 
einigen Szenen auch). Was den Film davor bewahrt, ist vor allem die vielleicht durch 
das geringe Budget aufgezwungene, vielleicht aber auch bewusste Entscheidung 
der Regisseurin Sarah Gavron, den gesamten Film mit Handkameras aufnehmen zu 
lassen. Die von ähnlichen Filmen gewohnten Massenszenen werden durch deren 
gekonnten Einsatz immer sogleich ins Individuelle zurückgeführt. Dadurch gelingt es 
Gavron, die notwendigen Dramatisierungen mehr als Kulisse denn als Kernstück der 
Handlung zu benutzen und den Sinn des Publikums für die ungerechten Konsequen-
zen zu schärfen, die jede der Frauen zu ertragen hat. 
„Suffragette“ entgeht damit auch der naheliegenden Gefahr, zum Pamphlet zu 
werden. Die Protestszenen und Polizeiaktionen nehmen mehr das Aussehen einer ex-
pressionistischen Collage an, in der sich die Kamera sogleich wieder auf die Gesich-
ter der Frauen konzentriert und die Auswirkungen der ihnen auferlegten Restriktionen 
umso deutlicher spürbar werden. Gute schauspielerische Leistungen, unter anderem 
von Carey Mulligan, Helena Bonham Carter oder Meryl Streep, sind dabei hilfreich. 
Wenn es Gavrons Absicht war, den historischen Augenblick einzufangen, an dem die 
unterdrückten Frauen vom friedlichen Protest zum militanten Aktivismus übergingen, 
dann ist ihr das bemerkenswert gut gelungen.                                 

Franz Everschor, FILMDIENST 2016/3 
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Snowball
In vierjähriger Animationszeit entstand 
„Snowball als reine 3D-Animation zu einer 
Musik aus den 30er Jahren. Erzählt wird die 
kuriose Geschichte einer karrieresüchtigen 
Person, der jedes Mittel recht ist, um Star 
einer Bühnenshow zu werden. Eine interna-
tionale Sängertruppe versucht sich jedoch 
gegen den Eindringling zu wehren. Als es 
ihnen schliesslich gelingt, den Aussenseiter 
von der Bühne zu entfernen, durchbricht die 
Handlung Zeit und Raum.
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Das Zimmermädchen Lynn 
Deutschland, 2014 
Drama Literaturverfilmung
Produktionsfirma: Sitor Kolonko/58Filme/WDR/Pandora Film/Torus
Verleih: Kino:Movienet
DVD: movienet (16:9, 2.35:1, DD5.1 dt.)
Länge: 90 Minuten
FSK: ab 12; f
Erstaufführung: 28.5.2015 
13.11.2015 DVD 
29.5.2016 Das Erste
FILMDIENST-Nummer: 43120
Produktion: Ingmar Trost, Olaf Hirschberg, Christoph Friedel, Stephan Colli
Regie: Ingo Haeb
Buch: Ingo Haeb
Vorlage: Markus Orths (Roman „Das Zimmermädchen“)
Kamera: Sophie Maintigneux
Musik: Jakob Ilja
Schnitt: Nicole Kortlüke
Darsteller: Vicky Krieps (Lynn), Lena Lauzemis (Chiara), Steffen Münster (Heinz), Christian 
Aumer (Ludwig), Christine Schorn (Lynns Mutter), Sonja Baum (Silvia), Cornelia Dörr (Bir-
git), Lisa Guth (Silke), Franziska Schubert (Frau Martens), Bernhard Schütz (Reisekauf-
mann), Julian Simon (Herr Martens), Alexander Swoboda (Hotelmanager)

Ein hochneurotisches Zimmermädchen lebt seine voyeuristischen Neigungen aus, indem 
es sich unter den Betten von Hotelgästen versteckt. Als die scheue junge Frau Zeugin 
einer SM-Session wird, nimmt sie Kontakt mit der Domina auf. Aus der Begegnung der 
beiden Außenseiterinnen entsteht der Anstoß, dem eigenen Lebensglück entschiedener 
nachzujagen. Selbstbewusst umgesetzte Romanverfilmung um eine exzentrische Ro-
mantikerin, die von ihrer wunderbaren Hauptdarstellerin geprägt wird. Sensibles Einfüh-
lungsvermögen, die intime Kameraführung und surreale Momente verbinden sich zu einer 
beglückenden Filmerfahrung.

Zimmermädchen sind vor allem im französischen Film eine feste Größe. Man denke nur 
an Jeanne Moreau in „Tagebuch einer Kammerzofe“ (fd 12 928), Emmanuelle Béart in „8 
Frauen“ (fd 35 480) oder Virginie Ledoyen in „La fille seule“ (fd 32 542). Eine französische 
Grundierung gönnt sich auch der neue Film von Ingo Haeb. Die Heldin schaut sich am 
Laptop immer wieder alte französische Filme an. Für Atmosphäre sorgen französische 
Chansons samt der chronisch mädchenhaft schmachtenden Frauenstimmen. Und an der 
Kamera agiert Sophie Maintigneux, die schon für Rohmer „Das grüne Leuchten“ (fd 26 
174) fotografierte und gerade per Anwalt um den Chef-Posten an der Berliner Film- und 
Fernsehakademie kämpfen muss, die ihr eine merkantil fixierte Senatspolitik verwehrt. 
Selbst die Hauptdarstellerin Vicky Krieps hat mit ihrer luxemburgischen Herkunft einen bei-
nahe französischen Hintergrund. Kein Wunder also, dass die Machart der unaufgeregten 
Romanverfilmung nach Markus Orths auf der Schnittstelle zwischen französischem und 
deutschem Autorenfilm balanciert.

Das Zimmermädchen Lynn

Im Mittelpunkt des fast ausschließlich in geschlossenen Räumen spielenden Frauen-
porträts steht ein junges Zimmermädchen mit einer Menge Neurosen. Weil sie sich vom 
Putzen zwanghaft angezogen fühlt und ihre voyeuristischen Neigungen versteckt unter den 
Betten der Hotelgäste auslebt, nimmt Lynn es in Kauf, ihren Vorgesetzten mit sexuellen 
Diensten zu bestechen, damit er sie wegen ihrer grenzüberschreitenden Eskapaden nicht 
feuert. Dazu gehört das Anziehen fremder Kleidung ebenso wie das Durchwühlen privater 
Notizen. Ihren Wochenverlauf notiert sie pingelig in einem Kalender. Zwischen Fitnes-
stag und Besuchen bei ihrer Mutter, zu der sie ein blockiertes Verhältnis ohne Räume für 
Schwächen und ehrlichen Austausch pflegt, gehört der Montag dem Therapeuten. Die 
oft erfundenen Berichte über ihre Fortschritte kommentiert dieser mit den immer gleichen 
sinnfreien Floskeln. Hilfe kann Lynn, die auch schon einen Aufenthalt in der Psychiatrie 
absolviert hat, hier nur in homöopathischen Dosen erwarten.
Ohnehin hat man nicht den Eindruck, dass sie geheilt werden möchte. Das Leben der 
Anderen und die Routine ihres monotonen Jobs genügen ihr. Die manische Putzerei 
bekommt doch noch einen Dämpfer, als Lynn einen Gast beim käuflichen SM-Sex beob-
achtet. Sie findet Gefallen an den Schlägen, die eine androgyne Blondine dem vor Glück 
jauchzenden Familienvater für 200 Euro pro Stunde verabreicht. Obwohl eigentlich eine 
verhuschte Erscheinung, die ihr Selbstwertgefühl aus dem Nutzen keimfreier Räume 
bezieht, traut sich Lynn endlich, an sich selbst zu denken. Sie bestellt die Schmerz-Fach-
frau in Gestalt der sehr überzeugenden Lena Lauzemis in ihr Apartment, und siehe da, 
zwischen den beiden ungleichen Außenseiterinnen bahnt sich so etwas wie eine aussichts-
lose, aber umso intensivere Begegnung an, die von einem sanften Kräftemessen getragen 
wird.
Die Regie ist weit entfernt vom bloßen Durchbuchstabieren des inneren Schlamassels, 
in dem Lynn steckt. Sie ist diszipliniert und ökonomisch, aber auch willig, unerwartete 
Akzente zu setzen. Mit Katastrophen ist nicht zu rechnen. Eher mit stillen Entladungen 
einer Sehnsucht nach Nähe, für die Konventionen ein Fremdwort sind. Keine Sexszene 
entgleist. Hinter den leidensfähigen Körpern warten hungrige Seelen auf ein Gegenüber. 
Vicky Krieps ist die Rolle der exzentrischen Romantikerin wie auf den Leib geschnitten. 
Ihre Lynn ist von Beginn an nicht ganz da in ihrem langsamen Inselleben. Und doch so 
sehr an jedem Detail außerhalb ihrer selbst geschaffenen Blase interessiert, dass man ihr 
die unglaubwürdigste Metamorphose zutraut. 
Wenn ihre Emotionen und Wünsche Umwege nehmen, um doch noch bei sich anzu-
kommen, spaltet sich ihr Gesicht wie eine Landkarte in unzählige Möglichkeiten auf. Die 
Distanz zwischen freudlosem und sinnlichem Aufschauen liegt dann nur wenige Kinomi-
nuten entfernt. Vor der intimen Kamera geschieht spätestens nach solchen bravourös 
bewältigten Stimmungssprüngen das Wunder einer in ihrer Rolle mit Haut, Hirn und Haar 
aufgehenden Schauspielerin. Das Ende, das von einem durch graue Vororte Richtung 
Meeresküste gleitendem Bett eingeläutet wird, in dem es sich Lynn mit ihrer Wunsch-
Geliebten gutgehen lässt, belässt alles offen. Die Anspannung einer von Geld kontrollierten 
Beziehung ist auf diesem surrealen Terrain wie weggeblasen. Und die kitschig-idyllischen 
Chansons scheinen einen Sieg davonzutragen. Ein so perfekter wie verräterischer Traum 
für die nächste Therapiesitzung. Mehr Glück ist in diesem beglückenden Film nicht zu 
haben. 

Alexandra Wach, FILMDIENST 2015/11
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Als die Bilder laufen lernten
An der Wand eines U-Bahnhofs hängt ein Bild. 
Die Begegnung mit verschiedenen Passanten wird 
zum Fiasko, denn nur die erste Figur nimmt dieses 
richtig wahr. Alle anderen sehen etwas anderes, bis 
es diesem reicht und davon läuft...  Hier wird die 
eigene Vorstellung genutzt, um dem Gegenüber ein 
Zerrbild seiner selbst abzuringen. Eine Metapher auf 
Menschen, die ihrer Umwelt ihre Sichtweise mit aller 
Gewalt aufoktroyieren. Gegen den Einfluss von der 
körperlichen oder seelischen Verfassung jedes einzel-
nen, hat unsere Umwelt kaum eine Chance sich zu 
wehren. Liegt die einzige Hoffnung in der Flucht?  
Regie: Ingrid Ruch 3D-Animation: Pierre Dietz www.
contrabasta.tv
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Die Kommune
KOLLEKTIVET 
Scope. Dänemark, 2016 
Drama
Produktionsfirma: Zentropa Prod./Toolbox Film/Topkapi Films/DR/Det Danske Filminstitut
Verleih: Kino:Prokino
Länge: 111 Minuten
Erstaufführung: 21.4.2016
FILMDIENST-Nummer: 43822
Produktion: Sisse Graum Jørgensen, Morten Kaufmann, Madeleine Ekman, Frans van Gestel, Arnold 
Heslenfeld, Mark Denessen, Jessica Ask, Sidsel Hybschmann, Julie Rix, Laurette Schillings
Regie: Thomas Vinterberg
Buch: Thomas Vinterberg, Tobias Lindholm
Kamera: Jesper Tøffner
Musik: Fons Merkies
Schnitt: Anne Østerud, Janus Billeskov Jansen
Darsteller: Trine Dyrholm (Anna), Ulrich Thomsen (Erik), Helene Reingaard Neumann (Emma), Martha 
Sofie Wallstrøm Hansen (Freja), Lars Ranthe (Ole), Fares Fares (Allon), Magnus Millang (Steffen), 
Anne Gry Henningsen (Ditte), Julie Agnete Vang (Mona), Mads Reuther (Jesper), Ole Dupont (Elegan-
ter Mann)

Auszeichnungen:
Trine Dyrholm, Berlin 2016, Beste Darstellerin („Silberner Bär“) 

Ein dänischer Architekt lässt sich in den 1970er-Jahren von seiner Ehefrau dazu überreden, mit 
anderen und ihrer gemeinsamen Tochter in einer ererbten Villa als eine Art Gemeinschaft zusammen-
zuleben. Als er sich in eine Studentin verliebt, stellt dies das ohnehin kriselnde Zusammenleben vor 
wachsende Probleme. Der nostalgisch getönte Film will die linken Gesellschaftsexperimente nicht 
lächerlich machen, verwandelt den utopischen Aufbruch jener Jahre aber in ein schales Ausstattungs-
stück, in dem der revolutionäre Zeitgeist auf eine Variante des bürgerlichen Ehedramas schrumpft. In 
der weiblichen Hauptrolle grandios gespielt.

Mitte der 1970er-Jahre in Kopenhagen. Der Architekt und Hochschuldozent Erik erbt eine große Villa 
in einem Nobelviertel. Für seine Kleinfamilie mit Anna, die als Nachrichtensprecherin beim dänischen 
Fernsehen arbeitet, und der 14-jährigen Tochter Freja ist das Anwesen viel zu groß. Erik will das Erbe 
möglichst schnell verkaufen, doch Anna hat eine Fantasie. Was, wenn man mit ein paar Freunden und 
Bekannten den „Terrorzusammenhang“ der Kleinfamilie hinter sich ließe und eine neue, interessantere, 
dynamischere Form des Zusammenlebens ausprobieren würde? Nach anfänglichem Zögern lässt sich 
Erik auf das Experiment ein, das indirekt auch eine Kritik an seiner Qualität als Partner ist, und gemein-
sam beginnt die Suche nach Mitstreitern, bis eine bunte Truppe mit ganz unterschiedlichen Lebensent-
würfen beisammen ist: Freaks, Zwangsneurotiker, Flippige, gerne mit internationalem Background und 
Geldsorgen – und ein sehr krankes Kind.

Regisseur Thomas Vinterberg hat nach eigenen Angaben seine Jugend in einer Kommune verbracht. 
„Im Rückblick“, schreibt er in einem Statement zum Film, „ist diese Zeit voller goldener Erinnerungen 
und absurder Momente. (...) Auch wenn die Kommune aus lauter gebildeten Menschen bestand, 
erscheint mir das damalige Leben heute als extrem naiv und idealistisch – es war voller Hoffnung auf 
die Zukunft ...“. Solche Sätze schüren Erwartungen, von denen „Die Kommune“ allerdings keine einzige 
einzulösen vermag. Was durchaus eine Leistung ist! Wie zuvor schon Lukas Moodysson in „Zusam-
men!“ (fd 34 776), der ebenfalls 1975 spielte, transformiert Vinterberg das „Politische“ des Themas der 
gegenkulturellen Institution „Kommune“ in ein schales, sepia-farbenes Ausstattungsstück, in dem Bärte 
und Norweger-Pullis den utopischen Gegenentwurf zur bürgerlichen Ordnung repräsentieren müssen. 
Aus dem hehren Anspruch der permanenten Revolution, durch fortgesetzte, insistierende Selbst- und 

Die Kommune
Fremdbeobachtung einen „neuen Menschen“ ohne Repression und Besitzansprüche zu schaffen, wird 
bei Vinterberg die (ungelöste) Problematik der permanent nicht ausgeglichenen Bierkasse.

Das Problem des Films liegt allerdings nicht darin, dass Vinterberg den Aufbruchsgeist denunzieren 
oder lächerlich machen würde, der sich Mitte der 1970er-Jahre ja schon Richtung „Neue Innerlichkeit“ 
bewegte; der Film verfehlt vielmehr sein Thema. Denn „Die Kommune“ erzählt gerade nicht vom kollek-
tiven Zusammenleben im emphatischen Sinne, sondern eher von dem, was man später einmal „Zweck-
WG“ nannte. Willkommen bei Dietmar Schönherr und Vivi Bach in ihrem Mehr-Generationen-Haus für 
aufgeklärte Sozialdemokraten! Man kocht (manchmal) zusammen, feiert (manchmal) zusammen, unter-
nimmt (manchmal) gemeinsame Ausflüge ans Meer und sitzt (manchmal) in der Gruppe zusammen, um 
die Gemeinschaft diskursiv abzugleichen.

Die anderen Mitbewohner bleiben dabei im Hintergrund, fungieren nur als Chor mit angedeuteten indi-
viduellen Marotten und wirken insgesamt als Karikaturen. Während in der realen Welt zu der Zeit, in der 
der Film spielt, gerade der Vietnam-Krieg zu Ende ging, die neue Frauenbewegung sich formierte, post-
koloniale Befreiungsbewegungen in Afrika Erfolge feierten, das „Archipel GULAG“ diskutiert wurde und 
Terroranschläge in Stockholm und Wien für Aufsehen sorgten, widmet sich Vinterberg statt politischen 
Diskussionen über das Schwinden der „linken“ Utopien lieber einer Variante des klassischen bürgerli-
chen Ehedramas, die bestenfalls zeigt, dass es mit Anspruch und Wirklichkeit der gewählten Lebens-
form nicht so weit her ist. Im Zeichen von Transparenz und Kommunikation wird gelogen und betrogen 
– und die psychische Überforderung in Alkohol ertränkt. Denn Erik, ein veritabler Choleriker (in jeder 
Hinsicht lächerlich: Ulrich Thomsen), fühlt sich vom Leben in der Kommune überfordert und beginnt 
ein Verhältnis mit der jüngeren Studentin Emma, was zunächst eine Affäre bleibt, dann aber – Anna ist 
mutig, aber zu schwach – zum Einzug Emmas in die Kommune führt. Man kommt an dieser Stelle nicht 
umhin zu bemerken, dass die stets präsente und zumeist zurückhaltend spielende Trine Dyrholm („Das 
Fest“, „Bungalow“, „In einer besseren Welt“) das von Vinterberg entworfene Szenario als Steilvorlage 
nutzt, um dem Affen darstellerisch Zucker zu geben. Zwar wirkt ihr Komplettzusammenbruch selbst für 
1975 etwas zu forciert, aber auf einer „Berlinale“, in der Meryl Streep in der Jury sitzt, ist das preis-
würdig, wenngleich es nachdrücklich darauf aufmerksam macht, wie fadenscheinig Vinterbergs Film 
gearbeitet ist. Für die Geschichte eines Ehebruchs braucht es keine Kommune. Die Begeisterung für 
Dyrholms Parforce-Ritt, der die zweite Hälfte des Films in Jack-Nicholson-Manier okkupiert, sollte indes 
nicht davon ablenken, dass Martha Sofie Wallstrøm Hansen als Freja das emotionale Zentrum des 
Films abgibt.

Tochter Freja beobachtet gewissermaßen als Alter Ego des Filmemachers das Treiben der überforder-
ten Erwachsenen und beschließt instinktiv, die Vorteile des unterhaltsamen Gemeinschaftslebens mit 
einem Beharren auf Privatsphäre zu kombinieren, um keinen Schaden zu nehmen. Was der Film, der 
ja keine Satire und auch keine Denunziation sein will, dann allerdings auch nicht konsequent zu Ende 
denkt. Denn letztlich reproduziert Freja nur das, was sie ohnehin sieht. Der Umstand, dass der Film 
nicht nur seinen Protagonisten jegliche Fähigkeit zur Empathie abspricht, sondern diesen Mangel über-
dies in eine Verachtung seiner Figuren ummünzt, was sich insbesondere bei der Darstellung des Todes 
des kranken Kindes zeigt, scheint Vinterbergs Perspektive durchweg innezuwohnen.

Die mannigfaltigen Schwächen und Halbheiten von „Die Kommune“ erzählen deshalb weniger von 
den streitbaren experimentellen Formen des Zusammenlebens in den 1970er-Jahren als vielmehr von 
einer Gegenwart, die utopische Diskurse anscheinend nur noch denken kann, wenn sie mit Humor und 
Unverbindlichkeit gepaart, in lustiger „Verkleidung“ diskreditiert werden. Auf diese Weise verkauft sich 
Nostalgie widerstandslos an die Fertigkeiten der Ausstattungsabteilung. 

Ulrich Kriest, FILMDIENST 2016/8

100 KinoFlyer



Freitag, 28.10.2016 
20.15 Uhr

Rock im K

Pink Floyd

Kino

Eschborn K, Jahnstraße 3, 65760 Eschborn
061 96. 4 88 00   www.eschborn-k.de    info@eschborn-k.de

Omid Nouripour 
(persisch روپ یرون دیما [omiːd ɛ 
nuːriː̍ puːr]; * 18. Juni 1975 in Teheran, 
Iran) ist ein deutsch-iranischer 
Politiker (Bündnis 90/Die Grünen) 
und Mitglied des Deutschen 
Bundestages (MdB).
Quelle: Wikipedia

www.faszinationmusik.com

Hier sind auch alle Informationen vereint sowie Fotos und Berichte zu den 
vergangenen und Hinweise auf zukünftige Veranstaltungen zu sehen. Wer will, 
kann sich hier für den Newsletter anmelden und ist damit stets auf dem Laufenden.

Was kommt demnächst

Den Auftakt des Herbstprogramms am Sonntag, den 25. September machen gute 
alte Bekannte: Nina Schellhase (Voc.), Christoph Aupperle (Vib.) und Julian Kessler 
(Git.) unterstützt von Bass und Schlagzeug. Sie waren im März 2015 schon einmal 
da und brachten das K zum Tanzen. Das wünschen wir uns wieder.

Für den Oktober haben wir ein Highlight geplant, ein komplettes Jazzwochenende, 
gestaltet von FaszinationMusik.

Am Freitag, den 28. Oktober, ein Wiedersehen der besonderen Art mit The Wall, 
dem legendären Musikfilm von und mit der Musik von Pink Floyd: Rock im K!

Am Samstag, den 29. Oktober kommt Fräulein Pugh mit großer Band zu einem 
Konzert. Für uns ist das eine Premiere, nun auch an einem Samstag im 
Eschborn K die Bühne für unsere Reihe zu haben. Das Fräulein war bereits 
mehrfach zu Gast, zuletzt mit ihrem Weihnachtskrimi, und hat sich inzwischen 
eine begeisterte Fangemeinde geschaffen. Nach Produktionsabschluss ihrer 
neuen CD kommt sie samt einer bestens eingespielten Band zu uns und 
präsentiert Vocal Jazz – deutsch gesungen.

Schon am Tag darauf, Sonntag 30. Oktober, folgt Jan-Felix May mit seiner Band.

Für den Abschluss des Herbstprogramms am Sonntag, den 27.11.2016 ist gute 
Laune angesagt. Die Wohnzimmertouristen besuchen uns. Sieben Typen und zwei 
Ladies mit Charme brennen ein Feuerwerk ab. Danach ist Party angesagt unter dem 
Motto „Meine Welt ist eine Scheibe, eine die sich dreht und dreht, meine Welt ist 
eine Scheibe, auf der Motown steht“

Immer am letzten Sonntag im Monat…

Was kommt demnächst

GB 1982
Regie Alan Parker, Musikfilm
Musik Roger Waters, David Gilmour, Pink Floyd
Mit Bob Geldof, Kevin McKeon

Grell-monströse Illustrationen zum gleichnamigen Rock-Oratorium der englischen Pop-
gruppe „Pink Floyd“: Ein Rockmusiker durchlebt in einem Hotelzimmer in Los Angeles 
Stationen seiner tristen Kindheit, seines gescheiterten Privatlebens und seiner steilen 
Karriere. Die visionären Fragmente seines Deliriums fügen sich zu einer 
Mauer, die ihn in völliger Kommunikationsunfähigkeit einschließt. Auf optische wie akusti-
sche Reizüberflutung angelegt, beeindruckt der wirre Film durch die konsequente Verbin-
dung von Musik und Bild im Stil moderner Videoclip-Ästhetik                                FilmDIENST

The Wall ist ein Konzeptalbum der britischen Rockband Pink Floyd. Es wurde am 30. November 
1979 in Großbritannien veröffentlicht. The Wall stellte nach den Vorgängeralben Wish You Were 
Here und Animals eine neue Ausrichtung der Musik der Band dar. Zugleich ist es das letzte Studio-
album der Band, das in der „klassischen“, seit 1968 bestehenden Besetzung eingespielt wurde, da 
Richard Wright am Ende der Aufnahmen veranlasst wurde, Pink Floyd zu verlassen.

The Wall erzählt die Geschichte von Pink, einem jungen als Musiker erfolgreichen Mann, der auf-
grund der Überbehütung durch seine Mutter (Mother), der Abwesenheit seines im Krieg gefallenen 
Vaters (Another Brick in the Wall Part I, When the Tigers Broke Free), Liebesaffären (Young Lust), 
dem Umstand, von seiner Frau betrogen und verlassen worden zu sein (Young Lust, Don´t Leave 
me Now) und der Grausamkeit der Lehrer in der Kindheit (The Happiest Days of Our Lives) eine 
imaginäre Mauer um sich errichtet, die ihn vor äußeren emotionalen Einflüssen schützen soll. 
Nachdem er die Mauer aufgebaut hat, verzweifelt der junge Mann jedoch an seiner Existenz, weil 
er durch sie von sozialen Kontakten weitgehend abgeschirmt ist.

Unfähig, die Mauer einzureißen, verabschiedet sich der Protagonist von der für ihn grausamen Welt 
(Goodbye, Cruel World). Anstatt sich jedoch umzubringen, versucht er, die letzten verbleibenden 
Gefühle zu unterdrücken und zieht sich in sich selbst zurück. Er ist nun drogenabhängig, apathisch 
und verbringt die meiste Zeit reglos und allein vor dem Fernseher (Nobody Home). Als er für einen 
Auftritt von einem Arzt mit Beruhigungsmitteln behandelt wird (Comfortably Numb) nehmen seine 
Drogenfantasien überhand: Zunächst entwickelt er Verfolgungswahn (Run like Hell), und in seinen 
Vorstellungen wird er sodann zu einem totalitären Agitator, der in seiner Wut auf die Welt gegen 
Minderheiten hetzt.

Am Ende seines Wahns ist Pink nicht mehr in der Lage, alle Emotionen zu unterdrücken, und 
klagt sich selbst des Vergehens, Gefühle gezeigt zu haben, vor einem imaginären Gericht an. 
Das Gericht nimmt die Zeugenaussagen von Lehrer, Ex-Frau und Mutter entgegen und verurteilt 
den Angeklagten: Als Strafe soll er vor seinesgleichen zur Schau gestellt werden - die Mauer wird 
eingerissen (The Trial). Der verletzliche Pink ist nun freigegeben, und ein neues Leben scheint sich 
anzubahnen (Outside the Wall) – allerdings bricht die letzte Melodie an genau der Stelle ab, an der 
das Album begonnen hat: Vielleicht beginnt Pinks Leidensweg also auch einfach wieder von vorn.

Hintergrund

Die Person des als Soldat verstorbenen Vaters trägt autobiografische Züge, da Roger Waters‘ Va-
ter Eric Fletcher Waters im Zweiten Weltkrieg fiel. Besonders im Stück When the Tigers Broke Free 
verarbeitet Waters den Verlust seines eigenen Vaters, der als Soldat der „Royal Fusiliers Company 
C“ am 16. Februar 1944 bei der Verteidigung eines Brückenkopfes in Anzio (Italien) getötet wurde, 
als deutsche Kampfpanzer vom Typ Tiger die alliierten Stellungen durchbrachen. Dieser Titel ist 

The Wall
allerdings nicht auf dem Album enthalten, Waters schrieb ihn extra für eine entsprechende Szene 
im später entstandenen Film.
Das Stück Vera ist eine Anspielung auf Vera Lynn, eine im Zweiten Weltkrieg für ihre vor allem bei 
britischen Soldaten beliebten Lieder bekannte Sängerin. Pink Floyd nimmt in diesem Stück Bezug 
auf Lynns Song We‘ll Meet Again aus dem Jahr 1942.

Konzert

Bedingt durch die aufwändige und teure Bühnenkonstruktion wurde The Wall in den Jahren 1980 
und 1981 lediglich in New York, Los Angeles, London und Dortmund an jeweils mehreren Abenden 
in Hallen aufgeführt. Die Uraufführung fand am 7. Februar 1980 in Los Angeles statt.

Während der ersten Konzerthälfte wurde schrittweise quer über die Bühne eine Mauer, bestehend 
aus quaderförmigen Pappe-Bausteinen, errichtet. Mit jedem weiteren Lied kamen neue Steine hin-
zu, so dass sie mit dem letzten Ton des letzten Liedes (Goodbye Cruel World) geschlossen wurde. 
Anschließend fand eine rund dreißigminütige Pause statt.

In der zweiten Konzerthälfte spielten Pink Floyd hinter der Bühne, während vorne eine maskierte 
„Ersatzband“ agierte. Im Stück In The Flesh propagiert der Protagonist dieser „Surrogate band“ 
(Andy Bown, Snowy White, Willie Wilson und Peter Woods) in einer Rede seine faschistische 
Entschlossenheit. Bei der Uraufführung wurden willkürlich Zuschauer zu bestimmten Textpassagen 
ausgewählt und mit einem Spotlicht angeleuchtet, so zum Beispiel bei „Are there any queers in the 
theatre tonight?“ („Sind heute Abend Schwule in diesem Saal anwesend?“) oder „This one looks 
Jewish, and this one‘s a coon!“ („Der hier sieht jüdisch aus, und der hier ist ein Neger!“), schließlich 
kommentiert mit „If I had my way, I‘d have all of you shot!“ („Wenn es nach mir ginge – ich würde 
euch alle erschießen lassen!“). Zum Finale seiner Rede fielen an den Wänden Banner mit den 
gekreuzten Hämmern herunter, in den Farben schwarz, weiß und rot. Vor allem vor Run like Hell 
pflegte Waters alias Pink zudem das Publikum zu beschimpfen: „Are there any paranoids in the au-
dience tonight? Is there anyone who worries about things? Pathetic! This is for all you weak people 
in the audience!“ („Sind heute Paranoiker im Publikum? Sind hier Leute, die sich Sorgen machen? 
Wie jämmerlich! Dies hier ist für all euch Schwächlinge im Publikum!“)

Bei Run like Hell traten Pink Floyd vor die Mauer und spielten mit der „Ersatzband“. Ansonsten 
waren in der zweiten Hälfte der Shows nur in einzelnen Szenen, wie beispielsweise der Hotel-
zimmerszene, in der Roger Waters als Pink vor dem Fernseher sitzt, einzelne Bandmitglieder zu 
sehen. Und David Gilmour wurde z. B. bei einem seiner Gitarrensoli (Comfortably Numb) mittels 
einer Hebebühne auf Mauerhöhe gehoben, so dass er von den Zuschauern zu sehen war. Auf die 
Mauer wurden im Laufe des Konzerts mehrfach Trickfilmszenen projiziert. Am Schluss wurde diese 
Mauer (mit Geräuschen einer gewaltigen Explosion) zerstört und fiel in sich zusammen; dahinter 
wurden dann wieder die Pink-Floyd-Musiker sichtbar. Es folgte sodann das Schlusslied der Band 
„unplugged“, also völlig ohne jegliche elektronisch unterstützte Musik.

Film

1982 wurde das Album von Alan Parker und Gerald Scarfe mit dem Musiker Bob Geldof in der 
Hauptrolle verfilmt. Der Film enthält ein neues Lied (When the Tigers Broke Free) sowie Neuein-
spielungen von älteren Liedern wie Mother und Empty Spaces.

Der Film The Wall ist zusammengesetzt aus Realfilm- und Zeichentricksequenzen von Scarfe. In 
den Zeichentrickteilen wird insbesondere die Mauer visualisiert, sie dienen der Darstellung von 
Pinks Innenleben.

Wikipedia

Faszination Musik: Rock im K
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Die Raupe, die im Apfel saß

Eine Raupe stellt schmerzlich fest, 
dass sich ihre Behausung durch 
selbstfrass auflöst. Doch dann 
entwickelt sie sich weiter...
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Dämonen und Wunder - Dheepan 
Dheepan 
DHEEPAN 
Scope. Frankreich, 2015 
Drama Kriminalfilm
Produktionsfirma:  Why Not Prod./Page 114
Verleih Kino:Weltkino/Filmcoopi (Schweiz)
Länge: 115 Minuten
FSK:  ab 16; f
Erstaufführung: 29.10.2015 Schweiz 
10.12.2015
FILMDIENST-Nummer: 43561
Produktion: Pascal Caucheteux
Regie: Jacques Audiard
Buch: Jacques Audiard, Thomas Bidegain, Noé Debré
Kamera: Époine Momenceau
Musik: Nicolas Jaar
Schnitt: Juliette Welfling
Darsteller: Jesuthasan Antonythasan (Dheepan), Kalieaswari Srinivasan (Yalini), Claudine 
Vinasithamby (Illayaal), Vincent Rottiers (Brahim), Marc Zinga (Youssouf)

Auszeichnungen:
Jacques Audiard, Cannes 2015, „Goldene Palme“ 

Ein tamilischer Widerstandkämpfer schließt sich mit einer Frau und einem verwaisten 
Mädchen zusammen, um dem Bürgerkrieg in Sri Lanka zu entkommen. Als vermeint-
liche Familie landen sie in einer Banlieue des Pariser Umlands, wo sich der Mann als 
Hausmeister, die Frau als Haushaltshilfe eines Gangsters, das Mädchen als Schülerin 
zu assimilieren versuchen. Der kraftvoll erzählte Film handelt von Menschen, die sich mit 
Zwangslagen arrangieren, und davon, wie Frustration in Angst und Gewalt umschlägt. 
Pendelnd zwischen poetischen Szenen, harten Realitätsbrüchen und intimen „Familien“-
Szenen ist er Märchen und Kommentar zur aktuellen Flüchtlingskrise zugleich, ein Drama 
über Menschen, die an den Rand der Gesellschaft gedrängt werden.

Unmerklich beginnen sich die tiefgrünen Blätter in Dheepans Träumen zu bewegen, bis 
sich die weiß depigmentierte Stirn eines Elefanten aus dem Dschungelbild herausschält. 
Aufmerksam guckt er mit seinen kleinen Augen in die Kamera, gutmütig abwartend, alles 
registrierend. Vergessen wird das Tier nichts. Der tamilische Freiheitskämpfer Dheepan, 
so enthüllt es der kraftvolle Einwanderungsthriller von Jacques Audiard, ist dieser Elefant. 
Auch wenn er sonst kaum noch an den erinnert, der er einst in Sri Lanka war und nun in 
Frankreich zu sein vorgibt. Denn der wirkliche Dheepan und seine Familie sind vor einem 
halben Jahr Opfer des Bürgerkriegs geworden. Die drei völlig fremden Menschen, die 
zu Beginn des Films die Pässe Verstorbener in einem Flüchtlingslager an sich nehmen, 
bilden eine aus der Not geborene Patchwork-Familie: ein Mädchen, das seine Eltern 
verlor, eine junge Frau, die jetzt Yalini heißt und zu ihrer Cousine nach England will, und 
der ehemalige Kämpfer.

Dämonen und Wunder - Dheepan

Kurze Zeit später schält sich Dheepan, flankiert von anderen Straßenverkäufern, aus 
der Dunkelheit der Pariser Straßen heraus. Erst unscharf, dann hell erleuchtet von den 
billigen LED-Hörnchen auf dem Kopf, die er verschachern will. Immer auf der Hut vor der 
Polizei – bis ihm der Dolmetscher bei der Einwanderungsbehörde steckt, was man erzäh-
len muss, um bleiben zu können. In einer Banlieue im Vorstadt-Nirgendwo wird Dheepan 
zum Hausmeister der Plattenbauten, die die Landschaft bestimmen. Yalini heuert als 
Haushaltshilfe beim kranken Vater eines Gangsters an, der die Platte beherrscht. Und das 
Mädchen muss Französisch lernen, um das Bleiberecht zu gewährleisten: Assimilation 
oder Untergang. Tagsüber herrscht Trostlosigkeit, nachts dröhnt das Party-Gewummer. 
Drogen bestimmen das Wohnumfeld all jener, die vom Wohn- und Arbeitsmarkt an den 
Rand gedrängt wurden: sozial schlecht gestellte Franzosen und eben „diese Einwan-
derer“. Dheepan muss sich einen neuen Dschungel erschließen, auch wenn dieser aus 
Beton besteht und sich auch so anfühlt.
Wie alle Filme von Jacques Audiard erzählt auch „Dämonen und Wunder“ davon, wie sich 
Menschen mit aussichtslosen Zwangslagen arrangieren, wie Frust in Angst und Gewalt 
umschlägt. In der dunklen Wohnung, in der sich die Zufallsfamilie arrangieren soll, erhöht 
Audiard den Druck des Außen, einer Betonwüste, in der Menschen zusammengepfercht 
und sich selbst überlassen werden, in der es kaum Zerstreuung gibt, dafür aber Gewalt 
von allen Seiten. Die Poesie intimer Momente und brutale Realitätseinbrüche wechseln 
sich in einer Erzählung ab, die Märchen und Kommentar zur aktuellen Flüchtlingskrise 
zugleich ist. Ghettoisierung kennt nur eine Richtung. Und als Wegducken keine Option 
mehr ist, errichtet Dheepan, dessen Darsteller Antonythasan selbst als Kindersoldat von 
den Tamil Tigers eingezogen wurde, dieselbe „No Fire Zone!“, die auch die Regierung 
seiner Heimat einst errichtete, um die Tamilen dann doch zu beschießen. Der Waffenstill-
stand zwischen dem Hausmeister, der kein Krieger mehr sein will, und den Gangstern, die 
keinen Frieden wollen, kann auch in Frankreich nur ein brüchiger sein.
Diese Konstellation hat etwas von einer Fabel, die man Audiard ebenso abnimmt wie den 
hellsehenden Gefängnismörder in „Ein Prophet“ (fd 39 774) oder die Liebe der Killerwal-
Dompteurin zum alleinerziehenden Vater, der sich mit bloßen Händen durch den „Ge-
schmack von Rost und Knochen“ (fd 41 473) boxt. Audiard besitzt ein großartiges Gespür 
für Figuren, die an den Rand der Gesellschaft gedrängt werden. Auch in „Dheepan“ 
erzählt er eine Geschichte, die in der Anonymität untergehen würde, weil man zwar weiß, 
woher und warum diese Menschen kommen, aber nicht, was für eine trügerische Sicher-
heit sie sich hierbei einhandeln. 
Den „Melting Pot“ der Gefühle und Kulturen vereint dabei auch die Tonspur, auf der indi-
sche Klänge neben Vivaldi und Nicolas Jaars elektrisierenden Kompositionen sowie har-
ten Rap-Klängen stehen. „Dämonen und Wunder“ vermittelt ein intensives Filmerleben in 
großartigen Bildern, die auch Gewalt in ihrer ganzen unästhetisierten Härte auszustellen 
bereit sind. Denn Dheepan mag wie der alte Elefant sein, still, geduldig und abwartend. 
Doch wenn ihn die Vergangenheit einholt, dann gibt er sich zu erkennen und kämpft – bis 
aufs Blut. 

Kathrin Häger, FILMDIENST 2015/25
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Der Faustkeil

In der Steinzeit fragt ein Jäger 
nach einem Faustkeil. 
Der Gefragte verspricht 
umgehende Lieferung und 
verschwindet in seiner Höhle...

40
 Ja

hre Ausstellungen Galerie K

Mehr! Kunst

25
 Ja

hre Konzept Skulpturenachse Esc
hb

or
n

Mehr! Skulpturen

Mustang (2015)
MUSTANG 
Scope. Türkei/Frankreich/Katar/Deutschland, 2015 
Drama
Produktionsfirma:  CG Cinéma/Vistamar Filmprod./Uhlandfilm/Bam Film/Canal+/Ciné+/ZDF/
Arte
Verleih Kino:Weltkino
Länge: 94 Minuten
FSK: ab 12; f
FBW: bw
Erstaufführung: 25.2.2016
FILMDIENST-Nummer: 43702
Produktion: Charles Gillibert, Patrick Andre, Frank Henschke, Anja Uhland, Mine Vargi
Regie: Deniz Gamze Ergüven
Buch: Deniz Gamze Ergüven, Alice Winocour
Kamera: David Chizallet, Ersin Gok
Musik: Warren Ellis
Schnitt: Mathilde van de Moortel
Darsteller: Günes Sensoy (Lale), Doga Zeynep Doguslu (Nur), Elit Iscan (Ece), Tugba Sun-
guroglu (Selma), Ilayda Akdogan (Sonay), Nihal G. Koldas (Großmutter), Ayberk Pekcan 
(Erol), Bahar Kerimoglu (Dilek), Burak Yigit (Yasin), Erol Afsin (Osman)

Auszeichnungen:
Deniz Gamze Ergüven, Europäischer Filmpreis 2015, Europäische Entdeckung des 
Jahres 

Für ein zwölfjähriges türkisches Mädchen und seine vier älteren Schwestern hat das un-
schuldige Herumalbern mit Jungen im Meer drastische Folgen. Aus Angst um den Ruf der 
Familie werden sie von ihrem konservativen Onkel und der Großmutter in ihr Wohnhaus 
verbannt, das zum Gefängnis wird. Bald folgen erste arrangierte Hochzeiten. Ein intensives 
Drama, erzählt aus der Sicht der jüngsten Schwester, das sein brisantes Thema durch war-
me Farben sowie die sommerlich flirrenden Bilder ein überraschendes Gefühl von Freiheit 
und Lebensfreude vermittelt. Das Plädoyer für das Recht auf ein selbstbestimmtes Leben 
ist universell und weist über den engen regionalen Kontext der Handlung hinaus.

Manchmal sind es die Blicke anderer, die etwas Unschuldiges ins Gegenteil verkehren. Und 
so wird der etwa zwölfjährigen Lale und ihren vier älteren Schwestern ein Moment voller 
Lebensfreude zum Verhängnis. Toben im blau glitzernden Meer mit Schulkameraden – 
eigentlich nichts Schlimmes, sollte man meinen. Wenn die Strukturen in der türkischen Pro-
vinz nur nicht so traditionell-konservativ wären und die Nachbarin nicht alles gesehen und 
brühwarm der Großmutter erzählt hätte. In deren Haus an der türkischen Schwarzmeerküs-
te sind die Mädchen seit dem Tod ihrer Eltern bislang frei und unbeschwert aufgewachsen, 
nun aber sind sie zu weit gegangen: „Ihr habt euch an den Jungen gerieben!“
Es hagelt Vorwürfe, Ohrfeigen, Beschimpfungen. Der empörte Onkel, dessen selbstgerech-
te, im Film etwas plakativ wirkende Doppelmoral später deutlich werden wird, bringt seine 
Nichten ins Krankenhaus, wo sie untersucht werden. Ihre unversehrten Jungfernhäutchen 
sind Garant für den guten Ruf der Familie, für den Wert der Mädchen auf dem Heiratsmarkt, 

Mustang

der nun eilig eröffnet wird – bevor es zu spät ist.
Für ihr Spielfilmdebüt hat sich die in der Türkei geborene und in Frankreich aufgewachse-
ne Regisseurin Deniz Gamze Ergüven gewiss kein neues Sujet ausgesucht: Filme über 
unterdrückte muslimische Mädchen und Frauen – man denke etwa an „Die Fremde“ ((fd 
39 753), 2010) von Feo Aladag – gibt es viele. Doch auch wenn die Regisseurin mitunter 
auf gängige Metaphern zurückgreift, findet sie einen eigenen Zugang. Trotz aller Brisanz 
vermittelt ihr Film in warmen Farben und sommerlich flirrenden Bildern ein überraschendes 
Gefühl von Freiheit und Lebensfreude – und damit genau das, was sich die fünf Schwestern 
den Umständen zum Trotz erhalten wollen. Denn erst verschwinden ihre Computer, Handys 
und Schminktäschchen, dann werden ihre Jeans gegen unförmige Kleider getauscht, und 
schließlich wird das Haus eingezäunt, vergittert, zugemauert, gleichsam zu einer Fes-
tung. Statt Algebra und Englisch lernen sie nun, wie man kocht, putzt, näht und freundlich 
lächelnd Tee serviert. Ihr Zuhause ist eine „Fabrik für Ehefrauen“ geworden, wobei sich ihre 
Welt auch bildlich durch viele Naheinstellungen zunehmend verengt. Nicht nur der Körper 
der Mädchen soll kontrolliert werden, sondern auch ihr Freiheitsbestreben, ihr Inneres, ihre, 
wenn man so will, Seele. Ziel ist eine gefügige Ehefrau in spe. Doch ganz so einfach ist das 
nicht, denn die Mädchen sind – jede auf ihre Art – widerspenstig. Sonay reißt sich einen 
Schlitz ins Kleid und entflieht nachts zum heimlichen Rendezvous. Wie man Sex haben 
kann, ohne seine Jungfräulichkeit zu verlieren, weiß sie auch.
Zusammen mit Selma rekelt sie sich auf der vergitterten Terrasse in der Sonne. Nur und 
Lale springen in die Fluten einer rosa Decke, ist das echte Meer doch in unerreichbare 
Ferne gerückt. Als die Schwestern zu einem Fußballspiel ausreißen, werden sie ausgerech-
net von den Frauen gedeckt, die sie eigentlich in den traditionellen Geschlechterrahmen 
pressen und damit die überholte Gesellschaftsform stützen. Doch vor allem ihr unerschüt-
terlicher Zusammenhalt gibt den Mädchen Halt und Kraft. Entsprechend inszeniert die Re-
gisseurin sie in all ihrer Schönheit sinnlich, aber nie sexualisiert, oft eng umschlungen – und 
gleicht damit Sofia Coppolas „The Virgin Suicides“ ((fd 34 539), 1999), wobei Lale und ihre 
Schwestern weniger Projektionen als vielmehr bodenständige Teenager sind. Die Regis-
seurin sieht in ihren Heldinnen „eine Art Monster mit fünf Köpfen, das nach und nach seine 
Glieder verliert“. Denn die Zeit spielt gegen die Mädchen. Die arrangierten Ehen rücken un-
weigerlich näher. Erst verlassen Sonay und Selma als verheiratete Frauen das Haus, dann 
ist Ece an der Reihe, die ihrem Schicksal aber auf drastische Weise entkommt. Die Flucht 
ist im Genre des Gefängnisfilms das, worauf alles hinausläuft, und in „Mustang“ wird dabei 
ausgerechnet Lale zur treibenden Kraft. Sie, die Jüngste der Schwestern, sieht mit klarem 
Blick eine Zukunft, die sie nicht leben will. Anfangs mit kindlichem Trotz, dann aber immer 
zielstrebiger kämpft die kleine Rebellin für ihr Recht auf ein selbstbestimmtes und freies 
Leben. Nicht zuletzt damit verweist „Mustang“ über den gesellschaftlich-politischen Rah-
men der Türkei hinaus in die westliche Welt, in der Mädchen und Frauen noch oft genug für 
Gleichberechtigung und gegen Sexismus kämpfen müssen. 

Kirsten Taylor, FILMDIENST 2016/5
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Galerie K
19 Uhr Ausstel-
lungseröffnung 
Museum der 
Zeitgeschichte

Reisen ins Glück

Eschborn K, Jahnstraße 3, 65760 Eschborn
061 96. 4 88 00   www.eschborn-k.de    info@eschborn-k.de

19 Uhr Ausstellungseröffnung
Galerie K im Foyer des Eschborn K

Vom Museum!Digital zum Museum der 
Zeitgeschichte: GeschichtsWerkstatt und 
Skulpturenachse Europa
Das Museum!Digital erzählt Eschborner 
Zeitgeschichte anhand der kulturellen 
Ereignisse.
In Videoclips der GeschichtsWerkstatt 
berichtenBürgerInnen über Eschborner 
Gebäude, Orte und Personen.

Kunst ist Botschafter und ermöglicht 
Kontakte: Die Skulpturenachse Eschborn 
regt in den Partnerstädten und anderen 
Orten die Skulpturenachse Europa an.
Die kulturellen Ereignisse werden 
eingebunden in das Geschehen in 
Deutschland, Europa und der Welt. 
Stellvertretend für andere Kleinstädte 
Europas lassen sie so das 
Museum der Zeitgeschichte entstehen.
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Grüße aus Fukushima
Scope, Schwarz-weiß. Deutschland, 2016 
Drama
Produktionsfirma: Olga Film/Rolize/Constantin Film/ZDF/arte
Verleih Kino:Majestic
Länge: 108 Minuten
FSK: ab 12; f
Erstaufführung: 10.3.2016
FILMDIENST-Nummer: 43732
Produktion: Harry Kügler, Molly von Fürstenberg
Regie: Doris Dörrie
Buch: Doris Dörrie
Kamera: Hanno Lentz
Musik: Ulrike Haage
Schnitt: Frank Müller
Darsteller: Rosalie Thomass (Marie), Kaori Momoi (Satomi), Nami Kamata 
(Nami), Moshe Cohen (Moshe), Honsho Hayasaka (Jushoku), Nanoko (Yuki), 
Aya Irizuki (Toshiko)

Eine junge Deutsche will sich mit Auftritten als Clown in der zerstörten japani-
schen Provinz Fukushima von ihrem eigenen Unglück ablenken. Dabei lernt sie 
eine einstige Geisha kennen, zu der sie langsam eine Beziehung findet und der 
sie beim Aufbau ihres zerstörten Hauses in der radioaktiv kontaminierten Zone 
hilft. Die mit großer Sensibilität ebenso leicht wie poetisch inszenierte Geschich-
te fügt sich perfekt in die gespenstischen Originalschauplätze ein. Mit stimmigen 
Bildern und wunderbaren Hauptdarstellerinnen erzählt der liebevoll gestaltete 
Film eine universell gültige Geschichte vom Leben und vom Abschiednehmen.

Marie misslingt so ziemlich alles, seitdem sie ihre Hochzeit in den Sand gesetzt 
hat. Sogar der Selbstmord. Selten hat man eine Protagonistin gesehen, die auf 
so unverstellte Art ungeschickt ist – jedenfalls in einem Film, der keine Komödie 
sein will. Als die kreuzunglückliche Marie vor ihrem Leid in die atomar verstrahlte 
Gegend von Fukushima flüchtet, um dort als „Clown ohne Grenzen“ die Überle-
benden des Super-GAU aufzuheitern, wird das als ein einziges Desaster ge-
zeigt. Über Maries Auftritt lacht niemand aus der Senioren-Gruppe, die in dem 
improvisierten Containerdorf an der Grenze zur kontaminierten „Zone“ haust. 
Auch ihr Hula-Hoop-Training findet tags darauf wenig Zuspruch, woraufhin Marie 
den Dienst quittiert.
Peinvoll offen zeigt Doris Dörrie Maries Schwierigkeiten, gibt ihre Figur dabei 
aber nie dem Gespött preis. Sensibilität und Witz prägen das Buch wie auch den 
am Originalschauplatz gedrehten Film. Ähnlich authentisch vermitteln sich die 

Grüße aus Fukushima

hohen sprachlichen und kulturellen Barrieren, in aller Unbeholfen- und Fremd-
heit, die damit einhergehen, aber auch in der Menschlichkeit, die diese zumin-
dest ein kleines Stück weit überwinden können. Am schönsten zu sehen und zu 
hören ist das in der Nacht, in der sich Marie, völlig verstört durch ein kleineres 
Erdbeben, zusammen mit einem japanischen Mönch betrinkt.
Die eigentliche zwischenmenschliche Annäherung aber beginnt, als Marie eine 
der Bewohnerinnen zu ihrem zerstörten Haus in der Zone chauffiert. Um nichts 
in der Welt will die alte Satomi zurück in die graue Container-Siedlung. Statt ab-
zureisen, beschließt Marie kurzerhand, Satomi beim Wiederaufbau des Hauses 
zu helfen. Das heruntergekommene Haus ist ein Sinnbild für die Seele, der Wind 
zieht ungehindert hindurch. Und zwar durch die Seelen beider Frauen, denn 
auch die zierliche Satomi trägt schwer an ihrer Vergangenheit.
Die einstige Geisha macht es Marie mit ihrer brüsken, strengen Art nicht eben 
einfach und gibt der großgewachsenen Deutschen deutlich zu verstehen, dass 
sie sie für einen tölpelhaften „Elefanten“ hält. Aber sie zeigt ihr auch, was Anmut 
und Bei-Sich-Sein sind, indem sie Marie in die Feinheiten der Teezeremonie 
einführt – was einer Einführung in die Meditation gleich kommt. Sehr langsam 
finden die beiden eine Beziehung zueinander, vor allem über die Gespenster, die 
beide Frauen quälen. Diese Geister sind hier ganz real; sie stehen nachts sche-
menhaft ums Haus herum. Einer von ihnen, Satomis letzte Geisha-Schülerin, 
sitzt auf einem Baum und singt. Sie fügen sich stimmig in die Geschichte und die 
gespenstische Landschaft ein, die bis auf Abertausende schwarze Plastiksäcke 
voller verstrahlter Erde gänzlich verlassen daliegt.
In dazu passenden Schwarz-Weiß-Bildern, die zugleich die Muster der japani-
schen Kimonos und Stoffe fantastisch zur Geltung bringen, fängt Kameramann 
Hanno Lentz, der auch „Kirschblüten – Hanabi“ (fd 38 604) fotografierte, diese 
Geistergeschichte ein. Ohnehin trägt die auf jeglichen Schnickschnack verzich-
tende Bildsprache diesen im besten Sinne „kleinen“, bei aller Professionalität 
leicht und fast improvisiert wirkenden Film. Rosalie Thomass und Kaori Momoi 
spielen die gegensätzlichen Frauenfiguren anrührend, authentisch und ganz 
ohne Verschwesterungspathos. Gegen Ende fängt Satomi Maries missglückten 
Clown-Auftritt in wortloser Freundschaftsgeste im wahren Sinne des Wortes 
„ein“. Und Marie deutet, ebenfalls ohne Worte, ihre Zuneigung an, wenn sie an 
den Baum der geisterhaften Geisha-Schülerin Hand anlegt. Eine liebevoll und 
poetisch erzählte, universell gültige Geschichte über das Leben und das Ab-
schiednehmen. Beides, so lernt man, muss eingeübt werden, so wie das Tee 
servieren. 

Katharina Zeckau, FILMDIENST 2016/5

44. Eschborner Spielfilmfestival 

104 KinoFlyer



Re
is

en
 in

s 
G
lü

ck

Samstag, 12.11.2016 
20.15 Uhr

44
. 
Es

ch
bo

rn
er

 S
pi

el
fil

m
fe

st
iv

al
 2

01
6

Reisen ins Glück

Eschborn K, Jahnstraße 3, 65760 Eschborn
061 96. 4 88 00   www.eschborn-k.de    info@eschborn-k.de

Vorfilm: Pianoid

Regie Janina Putzker, D 2016, 3 Min. 
Ein selbstverliebter E-Pianist wird von 
seinem Kaninchen in den Wahnsinn 
getrieben.
Preisträger Short Tiger 2016
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In einer besseren Welt
HÆVNEN 
HÄMNDEN 
Scope. Dänemark/Schweden, 2010 
Melodram
Produktionsfirma: Zentropa Ent. 16/Danish Film Institute/DR TV/FilmFyn/Film i Väst/Memfis 
Film/Nordisk Film & TV Fond/Sveriges TV/Swedish Film Institute
Verleih Kino: Universum
DVD: Universum (16:9, 2.35:1, DD5.1 dän & engl./dt.)
Blu-ray: Universum (16:9, 2.35:1, dts-HDMA dän. & engl./dt.)
Länge: 117 Minuten
FSK: ab 12; f
Erstaufführung: 17.3.2011
31.3.2011 Kino Schweiz
FILMDIENST-Nummer: 40359
Produktion: Sisse Graum Jørgensen
Regie: Susanne Bier
Buch: Anders Thomas Jensen
Kamera: Morten Søborg
Musik: Johan Söderqvist
Schnitt: Pernille Christensen, Morten Egholm
Darsteller: Mikael Persbrandt (Anton), Trine Dyrholm (Marianne), Ulrich Thomsen (Claus), Mar-
kus Rygaard (Elias), William Jøhnk Nielsen (Christian), Bodil Jørgensen (Schulleiter), Elsebeth 
Steentoft (Signe), Martin Buch (Niels), Anette Støvelbæk (Hanne), Kim Bodnia (Lars)

Auszeichnungen:
Oscar 2011, Bester fremdsprachiger Film 
Susanne Bier, Europäischer Filmpreis 2011, Beste Regie 

Der Zwiespalt, ob Gewalt mit Gegengewalt eingedämmt werden kann oder nicht, stellt sich für 
einen skandinavischen Arzt auf gleich doppelte Weise: Im Rahmen seiner Arbeit in Afrika muss 
er entscheiden, ob seine ärztliche Hilfe auch einem grausamen Warlord zugute kommen darf, 
während er daheim Stellung dazu beziehen muss, dass sein Sohn von Mitschülern gemobbt 
und traktiert wird. Spannendes Melodram, hinter dem sich eine raffinierte diskursive Versuchs-
anordnung zum Thema Rache offenbart, die in einer Folge sich zuspitzender Szenen die 
Argumente abwägt. Vorzüglich gespielt, aktualisiert der Film einen ethischen Grundkonflikt auf 
mitreißende Weise.

Das Presseheft zu Susanne Biers mit dem Auslands-„Oscar“ prämierten Spielfilm ist sich 
sicher: Die Handlung stellt eine Gewissensfrage an den Protagonisten Anton. „Wie stark 
sind sein Glaube an die Gerechtigkeit und der Wunsch, seine Haltung zu bewahren?“ Der 
in Schweden geborene, in Dänemark lebende Arzt Anton arbeitet regelmäßig längere Zeit in 
einem afrikanischen Flüchtlingslager, wo er so gut als möglich zu helfen versucht. Dabei wird 
er immer wieder mit schrecklich verstümmelten Frauenkörpern konfrontiert. Für diese Verbre-
chen, so sagt man, sei ein sadistischer Milizen-Anführer verantwortlich, den man „Big Man“ 
nennt. Manchen der verletzten Frauen kann Anton helfen, anderen nicht. Doch wenn Anton auf 
der Ladefläche eines Pick-up ins Lager fährt und in die strahlenden Gesichter der Kinder blickt, 
die hinter dem Wagen her rennen, dann weiß er, dass er das Richtige tut. Auch in Dänemark, 
wo Anton mit seiner Frau Marianne und den beiden Söhnen Elias und Morton lebt, existiert 

In einer besseren Welt
Gewalt, die sich strukturell gar nicht so sehr von derjenigen in Afrika unterscheidet. Für den äl-
teren Sohn Elias beginnt jeden Morgen ein erniedrigender Hindernislauf; er wird auf dem Weg 
ins Klassenzimmer von älteren Mitschülern, angeführt vom gewaltbereiten Sofus, gemobbt und 
bedroht. Nach der Schule muss er sein Fahrrad oft nach Hause schieben, weil die Luft aus 
den Reifen gelassen wurde. Die Eltern versuchen zwar, auf den dafür vorgesehenen Wegen 
zu intervenieren, treffen dabei aber auf Schulpersonal, das ziemlich routiniert anti-autoritär der 
Auseinandersetzung aus dem Weg geht. Trotzdem könnte Antons Kleinfamilie glücklich sein, 
hätte er nicht vor kurzem Marianne betrogen, was diese ihm – trotz der vorherrschenden Ratio-
nalität – nicht so einfach verzeihen mag. 

Dass man sich nicht alles gefallen lassen darf und sich bisweilen nicht nur verbal, sondern phy-
sisch wehren muss, lernt Elias durch seinen neuen Mitschüler Christian. Nach dem Krebstod 
von Christians Mutter ist der mit seinem Vater Claus aus England nach Dänemark zurückge-
kehrt. Als Christian eine günstige Gelegenheit nützt, um den viel stärkeren Sofus zu attackie-
ren, geht er sehr entschlossen und gewalttätig vor. Christian glaubt aus eigener Erfahrung 
daran, dass man die Dialektik von Gewalt und Gegengewalt aufbrechen kann, wenn man beim 
ersten Mal fest genug zuschlägt. Damit bezieht er die Gegenposition zu Anton, dessen Ethik 
darauf gründet, dass Gewalt prinzipiell keine Konflikte löst. Wie die Welt wohl aussähe, wenn 
man dieses Postulat aufgebe, wenn man Leute einfach so verprügele, fragt Anton seinen Sohn 
einmal. Man könnte antworten: „Guck mal aus dem Fenster!“ Und wüsste dabei den Film auf 
seiner Seite. Denn nicht nur auf die beiden pubertierenden Jungen wirkt es entschieden ungla-
mourös, wenn sich Anton auf dem Kinderspielplatz von einem gewaltbereiten Vater ohrfeigen 
lässt. Als er diesen an dessen Arbeitsplatz mit seiner Gewaltbereitschaft konfrontiert, wird 
Anton – ohne Angst zu zeigen – gleich noch mal geschlagen. Ist er jetzt der moralische Sieger 
oder doch nur ein ziemlich jämmerliches Opfer? 
In immer neuen Variationen und mit einigen Zwischentönen entwerfen Susanne Bier und 
Anders Thomas Jensen einen antithetischen Konflikt zum Thema Rache. Es handelt sich 
dabei um eine strenge Versuchsanordnung im Gewand eines Melodrams, das wiederum von 
erstklassigen Darstellern in eine Folge von Einzelszenen aufgelöst wird, die das Grundthema 
immer forcierter durchspielen. Die melodramatische Grundtönung macht das streng Diskursive 
dieser Anordnung geschmeidig. Ob der Preis dieser Vermittlung zu hoch ausfällt, muss jeder 
Zuschauer selbst entscheiden. Der internationale Erfolg dieser Rezeptur gibt Bier/Jensen 
allerdings durchaus recht. Während die Jungen beschließen, Antons Integrität durch einen 
Bomben-Anschlag wieder herzustellen, gerät Anton – wieder in Afrika – in einen moralischen 
Konflikt, als der verletzte „Big Man“ ihn um Hilfe bittet. Dass Anton prinzipiell bereit ist, auch 
ihm zu helfen, verstört die Angehörigen der Opfer dieses Monstrums, das seinerseits sehr ge-
nau weiß, dass es sich in dieser Situation keine Schwäche leisten darf, weil seine Macht allein 
auf der ständigen Bereitschaft zu Gewalt beruht. Erst als „Big Man“ die pazifistische Geduld 
Antons überstrapaziert, gibt dieser einem spontanen Impuls zur Rache nach und überlässt den 
Mörder seinem Schicksal. 

Man kann am Ende des Films hervorragend diskutieren, inwieweit dessen Epilog, der schließ-
lich den Konflikt gemäß der Genregesetze des trivialen Hollywood-Melodrams löst und die 
Fiktion als Fiktion ausstellt, zum Filmtitel passt. „In einer besseren Welt“ mag solch ein Ende 
möglich sein. Im Hier und Jetzt (und bei Michael Haneke) wäre der Film zehn Minuten kürzer. 

Ulrich Kriest, FILMDIENST 2011/6
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KinoKonzert
Hans Lerchbacher
Judith Ullenboom
Jan Schuster /
Werkstatt 93

Reisen ins Glück

Eschborn K, Jahnstraße 3, 65760 Eschborn
061 96. 4 88 00   www.eschborn-k.de    info@eschborn-k.de

KinoKonzert 
Hans Lerchbacher, Klavier & Judith 
Ullenboom, Flöte: 

Musikalische Miniaturen... 
... zu Werken Eschborner Künstler
Fünf Stücke für Klavier&Flöte sowie zwei 
für Klavier und Flöte jeweils solo von 
Hans Lerchbacher komponiert. Dazu 
hat Jan Schuster Werke von Mitgliedern 
der „Werkstatt 93“ abfotografiert, die per 
Beamer projiziert werden.
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Brooklyn - Eine Liebe zwischen zwei Welten 
BROOKLYN 
Irland/Großbritannien/Kanada, 2015 
Drama Liebesfilm
Produktionsfirma: Wildgaze Films/Parallel Film Prod./Irish Film Board/Item 7
Verleih Kino: Twentieth Century Fox
Länge: 112 Minuten
FSK: ab 0; f, FBW: w
Erstaufführung: 21.1.2016
FILMDIENST-Nummer: 43633
Produktion: Finola Dwyer, Amanda Posey, Pierre Even, Susan Mullen, Marie-Claude 
Poulin
Regie: John Crowley
Buch: Nick Hornby
Vorlage: Colm Toibin (Roman „Brooklyn“)
Kamera: Yves Bélanger
Musik: Michael Brook
Schnitt: Jake Roberts
Darsteller: Saoirse Ronan (Eilis Lacey), Emory Cohen (Antonio „Tony“ Fiorello), 
Domhnall Gleeson (Jim Farrell), Jim Broadbent (Father Flood), Julie Walters (Madge 
Kehoe), Brid Brennan (Miss Kelly), Jane Brennan (Mrs. Lacey), Fiona Glascott (Rose 
Lacey), Jessica Paré (Miss Fortini), Eileen O‘Higgins (Nancy), Michael Zegen (Mauri-
zio Fiorello), Nora-Jane Noone (Sheila)

Eine schüchterne Irin wandert in den 1950er-Jahren nach New York aus, wo sie eine 
Anstellung in einem Modegeschäft findet. Ihre Einsamkeit und die Last der Fremde 
verflüchtigen sich, als ihr ein Italoamerikaner zeigt, wie eng der Horizont ihrer Heimat 
war. Doch dann ruft sie eine familiäre Tragödie nach Irland zurück, wo ihr ein anderer 
Mann den Hof macht. Die Verfilmung eines Romans von Colm Tóibín skizziert mit 
feinen, unaufdringlichen Strichen ein Einwandererschicksal, in dem Entfremdung und 
Heimatwerdung eng an die Figuren gebunden sind. Die Entwicklung der beeindru-
ckend gespielten Protagonistin wird subtil und eindrücklich zugleich darstellt.

„Manhattan“ war als Filmtitel schon an den großen Woody Allen vergeben. Doch 
Brooklyn ist mehr als ein Ausweich-Schauplatz für eine Erzählung, in der sich New 
York einmal mehr als Kristallisationspunkt all dessen materialisiert, was an Amerika 
verführerisch erschien: die brummende Wirtschaft der 1950er-Jahre, die „opportuni-
ty“ des sozialen Aufstiegs, das Selbstverständnis als Einwanderungsland. Dennoch 
steht Brooklyn, und ein klein wenig gilt das noch heute, für die Kehrseite des Wolken-
kratzerglanzes von Manhattan. Es ist der Ort, an dem sich die sammeln, die es nicht 
in die Wirklichkeit dieser New-York-Fantasie geschafft haben oder die diese Wirklich-
keit als Lüge erahnen – eine Heimstatt für all jene, die draußen bleiben müssen oder 
draußen bleiben wollen.

Brooklyn - Eine Liebe zwischen zwei Welten 

Aus materieller Not wie fundamentalkatholischer Enge heraus zog es Mitte des 
20. Jahrhunderts viele irische Einwanderer dorthin, so wie die zarte, schüchterne 
Eilis. Ihre fiktive Geschichte hat der Schriftsteller Colm Tóibín in der Romanvorlage 
erzählt, ein Emigrationsschicksal, exemplarisch und individuell zugleich. Ein irischer 
Pfarrer hat Eilis in Brooklyn eine Stelle im Einzelhandel und ein Zimmer in einer 
Damenpension besorgt. Der Abschied von Zuhause ist schmerzhaft, aber notwendig. 
In ihrem neuen Lebensabschnitt steht Eilis immer dann im Mittelpunkt, wenn Mikro-
kosmen aufeinanderprallen – schon ihre Kabinennachbarin während der Überfahrt, 
eine grell geschminkte, in Tat und Wort direkte Lebefrau, zeigt Eilis, was ihr selbst an 
Amerikanischem fehlt.
Wenn die Ausarbeitung von solchen Mentalitätsunterschieden bisweilen etwas holz-
schnittartig ausfällt, liegt dies womöglich daran, dass der englische Schriftsteller Nick 
Hornby die Drehbuchadaption besorgt hat, der eine durchaus gewollte Außenseiter-
perspektive auf beide im Film porträtierten Welten mitbringt. Gleichzeitig entfaltet er 
Eilis’ ebenso faszinierendes wie eigentlich unspektakuläres Abenteuer mit feinen, 
unaufdringlichen Strichen, in die er nur selten seinen als Romanautor so typischen 
Witz einmischt: Die Abendessen bei Eilis’ Gastgeberin Mrs. Kehoe etwa werden zum 
regelmäßigen Clash zwischen den ausgehfrohen Neuamerikanerinnen und ihrer 
konservativen Herbergsmutter, und der kleine Bruder von Tony, Sohn italienischer 
Einwanderer, in den sich Eilis verliebt, entpuppt sich als ebenso sympathische wie 
klugscheißerische Kinderwitzfigur.
Tony hilft Eilis über ihr anfangs heftiges Heimweh hinweg. Doch dann stirbt ihre 
Schwester, und sie kehrt zur Beerdigung in das Kaff Enniscorthy zurück, mit all den 
Zwängen und Beschränktheiten, die Eilis abgelegt zu haben glaubte. Kurz vor der 
Abfahrt heiratet sie Tony, erzählt dies daheim aber niemandem, auch dann nicht, als 
ihre Mutter und ihre alten Freunde sie immer näher an den reichen Erben Jim Farrell 
herankuppeln wollen.
Regisseur John Crowley, der vom Theater kommt und immer noch regelmäßig für 
die Bühne inszeniert, gönnt sich nur wenige Großstadtpanoramen. Die Verheißung 
der Fremde ist für ihn eine soziale. Entsprechend eng führt er die Erzählung auch 
bildlich an die Figuren heran, die er bei den Bewegungen von Entfremdung wie 
Heimatwerdung gegen- und aneinander beobachtet. Dabei behält Saoirse Ronan 
als Eilis eine Steifheit in ihrem Ausdruck, die erst Verzagtheit bedeutet und später 
Bestimmtheit: sie trägt einen geraden Rücken durch den Film, den sie nicht beugen 
will. Sie leistet sich weder Ausbrüche, noch zieht sie sich jemals ganz in ihren Kokon 
zurück, sondern führt durch eine Geschichte, durch die die Zeitläufte sie wiederum 
führen würden, wenn sie es denn zuließe. Ihren stillen Kampf mit der Umwelt und mit 
dem eigenen, zur Veränderung gezwungenen Selbst entfalten Crowley und Horn-
by in einem leichten, nie von der Beispielhaftigkeit dieses Schicksals beschwerten 
Erzählfluss. 

Tim Slagman, FILMDIENST 2016/2 
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12. Eschborner 
PuppenTheaterFestival
in Zusammenarbeit mit der Stadt Eschborn, Kultur

Reisen ins Glück

Eschborn K, Jahnstraße 3, 65760 Eschborn
061 96. 4 88 00   www.eschborn-k.de    info@eschborn-k.de

Vorfilm: Das Leben ist hart

Regie Simon Schellmann 
D 2015, 3 Min. 

Fünf kurze Sequenzen über das 
Leben, verbunden durch einen 
schwarzen Punkt. 
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Das magische Haus
THE HOUSE OF MAGIC 
3D, Scope. Belgien, 2013 
Animationsfilm Kinderfilm
Produktionsfirma: nWave Pic./Studio Canal International/Anton Capital 
Ent./Umedia
Verleih Kino: StudioCanal/Impuls (Schweiz)
DVD: StudioCanal (16:9, 1.78:1, DD5.1 dt.)
Blu-ray:StudioCanal (16:9, 1.78:1, dts-HDMA dt.)
Länge: 85 Minuten
FSK: ab 0; f
FBW: bw
Erstaufführung: 22.5.2014 
25.9.2014 DVD
FILMDIENST-Nummer: 42390
Produktion: Nadia Khamlichi, Adrian Politowski, Ben Stassen, Caroline Van Iseg-
hem, Gilles Waterkeyn
Regie: Jérémie Degruson, Ben Stassen
Buch: James Flynn, Dominic Paris, Ben Stassen
Musik: Ramin Djawadi

Ein ausgesetzter Kater findet in einer Villa Unterschlupf, die sich als magisches 
Haus voller sprechender Spielzeuge und Tiere entpuppt. Als ihr Schöpfer, ein 
greiser Zauberer, ins Krankenhaus muss und dessen geldgieriger Neffe das Haus 
verkaufen will, schließen sich die Bewohner zusammen, um Möbelpacker, Makler 
und Kaufinteressenten zu vertreiben. Ein einfallsreicher, detailfreudiger und visuell 
überraschender Animationsfilm mit geschickt eingesetztem 3D, der mit der eben-
so einfachen wie sympathisch-einleuchtenden Botschaft aufwartet, dass man nur 
gemeinsam etwas erreichen kann.

Vor dieser düsteren Villa sträuben sich sogar dem bissigsten Hund die Fellhaare. 
Ein Geisterhaus, in dem sich unheimliche Dinge tun. Doch der rostrot-getigerte 
Kater Thunder hat keine Wahl. Seine Herrin hat ihn ausgesetzt. Ein neues Zuhau-
se muss her, und so verschafft er sich unerlaubt Zutritt. Was gibt es hier, nach der 
ersten, ängstlich auf dem Dachboden verbrachten Nacht, nicht alles zu sehen: 
eine Glühbirne auf zwei Beinen, eine sprechende Primaballerina aus Blech, ein 
aufgedrehtes Glockentrio, Bubble Tom, der Seifenblasen spuckt, ein Musikauto-
mat und ein Wasser sprudelnder Roboter – ein Hauch von „Toy Story“ (fd 31 830) 
weht durch die Villa, denn diese Spielzeuge sind nicht nur lebende, sondern auch 
beseelte Objekte. 
Erfunden und zusammengeschraubt hat sie der Zauberer Lawrence, zusammen-
gehalten und angeführt werden sie von zwei sprechenden Tieren, der vorlauten 

Das magische Haus

Maus Maggie und dem grummeligen Hasen Jack. Eine kunterbunte Truppe, die in 
Krankenhäusern die kleinen Patienten auf der Kinderstation mit magischer Unter-
haltung aufmuntert. 
Thunder wird schnell zum Liebling der kranken Kinder – sehr zum Unwillen von 
Maggie und Jack, die keinen Konkurrenten neben sich dulden. Doch man ahnt: 
Hier ist kein Platz für Neid und Feindschaft. Plötzlich muss Lawrence ins Kran-
kenhaus, und sein raffgieriger Neffe Daniel will hinter seinem Rücken die Villa 
verkaufen. Ob Spielzeug oder Tier – jetzt müssen alle zusammenhalten, um mit 
ausgeklügeltem Spuk und pfiffigen Zaubertricks potentielle Kaufinteressenten zu 
vertreiben und das geliebte Zuhause zu verteidigen.
Ben Stassen und Jérémie Degruson haben bislang als Regisseure von „Sammys 
Abenteuer“ (fd 40 132) und „Sammys Abenteuer 2“ (fd 41 460) von sich reden 
gemacht. „Das magische Haus“ beruht lose auf dem zwölfminütigen Kurzfilm „Das 
Spukhaus“, den Stassen & Degruson im Jahr 2000 als IMAX-Produktion für einen 
Freizeitpark inszenierten. Mit der neuen Produktion hinterfragen sie spielerisch 
den Mythos des „Haunted House“-Genres und deuten ihn vor allem zur Tücke des 
Objekts um. Denn wirklich fürchten müssen sich kleine Zuschauer hier nicht. Der 
Einfallsreichtum, mit dem die Regisseure die verschiedenen Spielzeuge zunächst 
einführen und ihnen spezifische Charakterzüge zuweisen, ist von einer Detailfreu-
de und Vielfalt, die sich hinter den großen Vorbildern von Walt Disney über „Alice 
im Wunderland“ (fd 2301) bis zur Spielzeugwelt von Pixar nicht verstecken muss.
Eine Fülle von Helfershelfern und magisch animierten Wesen, die nebenbei die 
Mythen der künstlichen Intelligenz und die Gesetze der Robotik reflektieren, las-
sen eine eigene Welt entstehen, in der Erwachsene wie Eindringlinge erscheinen. 
Auch die Streiche, mit denen Möbelpacker, Makler und Käufer vertrieben werden, 
sind visuell überraschend und originell inszeniert, dabei immer mit einem Auge für 
Action und Dynamik.
Das geschickt eingesetzte 3D erfasst und erschließt die Räume in ihrer ganzen 
Tiefe und verschafft die perfekte Illusion einer entfesselten Kamera. Gelegent-
lich fliegen Drachen oder Gegenstände auf den Zuschauer zu, so dass man 
sich schon ducken will; schon Thunders nächtliches Eindringen in die Villa über 
mehrere Ebenen und Stockwerke, über Äste und Bretter hinweg, ist visuell ein 
Bravourstück.
Die Botschaft, dass man nur zusammen etwas erreichen kann, ist für Kinder eben-
so einfach wie einleuchtend erklärt, und auch ein unbeholfener und ängstlicher Au-
ßenseiter kann mit seinen Fähigkeiten und Eigenschaften der Gruppe helfen und 
zum Helden werden. Manchmal reicht es schon, eine Katzenallergie auszulösen. 

Michael Ranze, FILMDIENST 2014/11
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Vorfilm: Eye for an Eye 

Regie Steve Bache, 
Mahyar Goudarzi, Louise Peter, 
D 2016, 4’25 Min. 

Frederick Baer wartet seit über einem 
Jahrzehnt im Indiana State Prison auf 
die Vollstreckung seiner Todesstrafe. 
Ein handgezeichneter Dokumentar-
film über die Zeit eines Mörders im 
Todestrakt und der Auseinander-
setzung mit Schuld und Schicksal. 
Preisträger Short Tiger 2016
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Wild
Deutschland, 2014 
Drama
Produktionsfirma: Heimatfilm/WDR/arte
Verleih Kino: NFP
Länge: 97 Minuten
FSK: ab 16; f
Erstaufführung: 14.4.2016
FILMDIENST-Nummer: 43818
Produktion: Bettina Brokemper
Regie: Nicolette Krebitz
Buch: Nicolette Krebitz
Kamera: Reinhold Vorschneider
Schnitt: Bettina Böhler
Darsteller: Lilith Stangenberg (Ania), Georg Friedrich (Boris), Silke Bodenbender 
(Kim), Saskia Rosendahl (Jenny), Kotti Yun (Myong), Laurie Young (Tanpi), Pit Bu-
kowski (Tom), Benedikt Lay (Martin), Frowin Wolter (Oli), Hermann Beyer (Horst)

Als eine apathisch vor sich hinlebende Frau im Park einem Wolf begegnet, ver-
ändert sich ihre Existenz radikal. Sie verliebt sich, fängt das Tier ein und nimmt 
es mit in ihre Wohnung. Bald bröckeln die Grenzen zwischen Jägerin und Beute, 
Mensch und Tier. Überzeugend erzählt der Film von der „Tierwerdung“ als Be-
freiung aus zivilisatorischen Zwängen, wobei die Verwilderung nicht als Kontroll-
verlust, sondern als Emanzipationsgewinn ausbuchstabiert wird. Dabei verlässt 
der utopische Entwurf nie den Boden der Realität, skizziert vielmehr ein ebenso 
offenes wie anspielungsreiches Szenario, das in der furchtlosen Hauptdarstellerin 
und der kongenialen Kameraarbeit seine Basis findet.

Ania ist ein einsamer Wolf, aber das Wilde schläft noch in ihr. Apathisch lebt und 
arbeitet sie in Halle-Neustadt; das anonyme Wohnsilo und ihr IT-Job nehmen sich 
in ihrer Tristheit nicht viel. Wenn sich die junge Frau durch die farbentsättigte urba-
ne Landschaft bewegt, verschwimmt sie nahezu mit der Umgebung: blassblauer 
Anorak vor Beton- und Wolkengrau. Eine Tarnung vielleicht, so wie der anfängli-
che sozialrealistische Anstrich des Films. Allein Anias Hobby, das Schießen, weist 
in eine verhaltensauffälligere Richtung. Ihr Chef Boris scheint das in ihr schlum-
mernde Tier immerhin unbewusst anzusprechen: Er zitiert sie wie einen Hund in 
sein Büro, indem er einen Tennisball gegen die Wand donnert.
Im Park begegnet Ania einem Wolf. Es ist ein „coup de foudre“ der anderen Art. 
Ania muss ihn unbedingt wiedersehen, lockt ihn mit Wolfsgeheul, einem schönen 
Stück von der Fleischtheke und Kaninchen, bevor sie ihn erfolgreich einfängt – mit 
einer an ein tribalistisches Ritual erinnernden Lappjagd. Ania sperrt den Wolf in 
der Hochhauswohnung ein. Die Grenzen zwischen Jägerin und Beute, Mensch 

Wild

und Tier bröckeln dabei im wahrsten Sinne des Wortes: als die Wand zwischen 
Wolf-Gefängnis und Restwohnung durchbrochen wird, ist das Tier im Menschen 
entlassen. Ania fällt aus der bürgerlichen Ordnung, leckt sich die Hand, fällt über 
Essensreste her und geht ihren sexuellen Begierden ungehemmt nach.
Mit den rohen Instinkten tritt auch mehr Farbe und Textur in den Film, anstelle von 
Entrücktheit und Apathie tritt physischer Kontakt. Ania und der Wolf verbindet bald 
mehr als eine reine Wohngemeinschaftsbeziehung. 
Am Thesenfilm und seinen Beschränkungen vorbei eröffnet Nicolette Krebitz in 
„Wild“ einen gleichermaßen offenen wie referenziellen Erzählraum. Diskursives 
über das Mensch-Tier-Verhältnis und aus dem Horrorgenre bekannten Tieranver-
wandlungen hallen hier ebenso wieder wie reale Transgressionen – etwa die von 
Philip Warnell in „Ming of Harlem“ (2014) filmisch aufbereitete Geschichte über 
eine Wohngemeinschaft zwischen Mensch und Tiger in einem New Yorker Sozial-
wohnungsbau. Die Inszenierung ist dabei wenig an Trennschärfe interessiert, sie 
hält sich die Zugänge offen, bewegt sich mal in die eine, mal in die andere Rich-
tung, verlässt aber nie den Boden der Realität. Mitunter droht die Erzählung ein 
wenig auszufransen. Die Fährten sind zahlreich: vom Verlust des Großvaters bis 
zur Billiglohnarbeit in einer Textilfabrik.
„Wild“ erzählt von der utopischen, aber ganz und gar greifbaren Tierwerdung als 
Befreiung aus dem Korsett gesellschaftlicher Vereinbarungen, als Zivilisations-
bruch. Anias Verwilderung ist indes kein Verlust, etwa von Kontrolle oder Autono-
mie, sondern im Gegenteil: ein Emanzipationsgewinn. Glücklicherweise propagiert 
der Film keinen entfesselten Naturwerdungskitsch. Die radikalen Gesten wirken 
deshalb immer sehr gesetzt, fast ein wenig domestiziert, aber auch nicht ganz frei 
von Kalkül. So spekuliert der Film etwa recht steil mit Zoophilie, um das sexuelle 
Begehren dann aber doch in Form eines buchstäblich verrutschten Lap Dances 
auf den weniger belasteten Schauplatz eines Treppengeländers umzuleiten. Auch 
das Abjekte, ob Menstruationsblut, Sperma oder Kot, bleibt immer im Rahmen des 
bürgerlichen Geschmacks. Die Defäkation auf einem Büroschreibtisch – nahezu 
elegant.
Am überzeugendsten ist der Film dort, wo er seine Posen ablegt. Wenn er darauf 
vertraut, dass das Verhältnis von Mensch und Wolf tragfähig genug ist – und es ist 
tragfähig genug, erst recht mit einer so phänomenalen, furchtlosen Schauspielerin 
wie Lilith Stangenberg. 
In der sehr schönen Schlusssequenz hat sich auch die Erzählung von jedem Bal-
last befreit. Ania und der Wolf streifen wie Komplizen durch eine magisch ausse-
hende Landschaft, hügelig, verschlungen, undeutsch irgendwie – ein ehemaliges 
Truppenübungsgelände? Sie sind nun ganz auf Augenhöhe. 

Esther Buss, FILMDIENST 2016/8
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Vorfilm: Amour Fou

Regie Florian Werzinski, D 2015, 4 Min., 

Die Mona Lisa wird aus dem Louvre 
entwendet. Der Zuschauer schlüpft in die 
Rolle des Diebes, der die Mona Lisa aus 
seiner verrückten Liebe zu Ihr stiehlt um 
Sie bei sich zu Hause haben zu 
können. Auf seiner rasanten Flucht vor 
den französischen Behörden stürzt er 
sich in ein waghalsiges Abenteuer an 
dessen Ende die Mona Lisa gar in den 
Fluten der Seine unterzugehen droht.
Preisträger Short Tiger 2016
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A Royal Night - Ein königliches Vergnügen 
A Royal Night Out - 2 Prinzessinnen. 1 Nacht. 
A ROYAL NIGHT OUT 
Scope. Großbritannien, 2015 
Komödie
Produktionsfirma:  Ecosse Films/Filmgate Films/Scope Pic.
Verleih Kino: Concorde
DVD: Concorde/EuroVideo
Blu-ray: Concorde/EuroVideo
Länge: 97 Minuten
FSK: ab 6; f
FBW: bw
Erstaufführung: 1.10.2015 
16.2.2016 DVD & BD
FILMDIENST-Nummer: 43383
Produktion: Robert Bernstein, Douglas Rae, Jessica Ask, Matt Delargy, Geneviève 
Lemal, Nick O‘Hagan, James Saynor
Regie: Julian Jarrold
Buch: Trevor de Silva, Kevin Hood
Kamera: Christophe Beaucarne
Musik: Paul Englishby
Schnitt: Luke Dunkley
Darsteller:Sarah Gadon (Prinzessin Elizabeth), Bel Powley (Prinzessin Margaret), Jack 
Reynor (Jack), Rupert Everett (König George VI.), Emily Watson (Königin Elizabeth), 
Jack Laskey (Captain Pryce), Jack Gordon (Lieutenant Burridge), Geoffrey Streatfield 
(Jeffers), Roger Allam (Stan), Ruth Sheen (Jacks Mum)

Nach der bedingungslosen Kapitulation der deutschen Wehrmacht am 8. Mai 1945 
wollen die beiden Töchter des britischen Königs an den Siegesfeiern teilnehmen. Als 
die Prinzessinnen Elizabeth und Margaret ihren Aufpassern entwischen und getrennt 
werden, beginnt eine Odyssee durch die Londoner Nacht, bei der Elizabeth zarte Bande 
mit einem jungen Soldaten knüpft. Furiose, einfallsreiche Screwball-Komödie, die auf 
höchst amüsante Weise ein „Was wäre wenn“-Szenario mit der britischen Königsfamilie 
entfaltet. Vor allem dank der fulminanten Hauptdarstellerin verbinden sich mit bemer-
kenswerter Leichtigkeit märchenhafte und realistische Elemente.

In dieser Nacht sollte niemand das Feiern verboten werden. Schließlich ist VE-Day, der 
8. Mai 1945, an dem die Deutschen nach mehr als fünf Jahren Krieg kapituliert haben 
und ganz Großbritannien von einem Taumel des Glücklichseins erfasst wird. An dem 
selbst der ruppige Winston Churchill sich froh und erleichtert anhört, als er in seiner An-
sprache an das Volk verkündet: „Wir alle dürfen uns nun eine kurze Periode der Freude 
gönnen.“
Doch die Reichweite seiner Worte ist begrenzt, wie die junge Protagonistin erfährt, 
als sie ihre Eltern um die Ausgeherlaubnis bittet. Dass die 19-jährige Elizabeth und 
ihre 15-jährige Schwester Margaret nachts noch nie allein unterwegs waren, ist dabei 

Ein königliches Vergnügen

nicht einmal das Haupthindernis; viel schwerer wiegt, dass sie die Kronprinzessinnen 
sind und ihre Eltern als britisches Königspaar auch für diese Nacht der Nächte royalen 
Eigenbedarf an ihren Töchtern anmelden. Die beiden sollen wie gewohnt dem Zeremo-
niell der väterlichen Rede im Radio beiwohnen. Das aber könnten sie doch genauso 
inkognito außerhalb des Palastes tun und so noch obendrein die Reaktionen des Volks 
wahrnehmen, wendet Elizabeth diplomatisch ein, was ihren Vater zustimmen lässt: 
Ausgehen dürfen die Prinzessinnen, aber nur mit zwei Soldaten als Aufpassern; und 
statt einem Tanzlokal blüht ihnen eine Soirée mit greisen Adligen im Ritz-Hotel. Eine 
Aussicht, bei der Margarets aufmüpfige Teenager-Gene rebellieren und sie sich auf 
eigene Faust ins Londoner Nachtleben stürzt – verfolgt von ihrer älteren Schwester, der 
angesichts des erwartbaren elterlichen Donnerwetters die Lust aufs Tanzen gründlich 
vergangen ist. Obwohl sie bei ihrer Suche in dem jungen Soldaten Jack rasch einen 
Helfer findet, der trotz seiner antimonarchistischen Einstellung durchaus einen feschen 
Galan abgeben würde.
„Spekulative Geschichtsschreibung“, also das ungenierte Fabulieren mit historischen 
Persönlichkeiten, ist unter britischen Autoren und Filmemachern besonders beliebt, 
zumal wenn Mitglieder des Königshauses im Mittelpunkt stehen. In den letzten Jahren 
haben bereits Romane wie Alan Bennetts „Die souveräne Leserin“ oder Mike Bartletts 
Theater-Erfolg „Charles III“ ein neues Interesse an fiktionalen Geschichten über die 
Royals signalisiert; nun erzählen der Regisseur Julian Jarrold und die Drehbuchauto-
ren Trevor da Silva und Kevin Hood in „A Royal Night“ im Gewand einer romantischen 
Komödie, wie die Nacht der Siegesfeiern für die jungen Prinzessinnen hätte verlaufen 
können. Dabei geht ihr britisch-salopper Umgang mit der Historie eine bezaubernde 
Verbindung mit den Traditionen der amerikanischen Screwball Comedy ein: Wie in den 
Meisterwerken von Preston Sturges fährt der Film ein wahres Feuerwerk an furiosen 
Dialogen, Verfolgungsjagden, Stürzen und anderen Slapstick-Einlagen auf, angetrie-
ben von einem mitreißenden Jazz-Score im Glenn-Miller-Stil. Zudem reiben sich in den 
sprühenden Wortwechseln von Elizabeth und Jack weibliche Zielstrebigkeit und männ-
liche Bodenständigkeit ähnlich glänzend wie bei Howard Hawks oder dem offensicht-
lichsten Vorbild des Films, William Wylers „Ein Herz und eine Krone“ (fd 2922).
Der Inszenierung gelingt es dabei, das temporeiche Tohuwabohu vor einem durchaus 
realistischen Hintergrund anzusiedeln. Die Stimmung in der britischen Bevölkerung 
nach dem Kriegsende wird durch präzise Szenen in einem Pub und vor dem Bucking-
ham-Palast glaubwürdig eingefangen: In Jubel und Dankbarkeit mischt sich eine leichte 
Melancholie angesichts der Erinnerung an die Kriegsschrecken und der Frage nach der 
Zukunft. Geerdet wird der Film zudem darstellerisch durch die fulminante Leistung der 
Kanadierin Sarah Gadon. Bislang vor allem durch Nebenrollen in Werken von David 
Cronenberg und Denis Villeneuve bekannt, stattet sie die junge Elizabeth mit einer 
mädchenhaft-scheuen Ausstrahlung, Haltung und einem gesunden Maß an Mutterwitz 
aus – komödiantisch wie dramatisch eine gleichermaßen makellose Darbietung. Mit ihr 
im Zentrum schafft es „A Royal Night“, Humor und Sentiment stilsicher zu streuen und 
märchenhafte Elemente und historische Realität mit geradezu majestätischer Noncha-
lance zu verbinden. 

Marius Nobach, FILMDIENST 2015/20 
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110 40 Jahre Kommunales Kino Eschborn K, 26. Oktober 2012. Live-Performance Yasna Schindler



111 40 Jahre Kommunales Kino Eschborn K, 26. Oktober 2012. Mitbegründer Dr. Manfred Reichert, Erhard Heintze



112 40 Jahre Kommunales Kino Eschborn K, 26. Oktober 2012. Bürgermeister Wilhelm Speckhardt, links, Ottmar Schnee (Silberne Ehrenmünze Eschborn)
Laudatio Dr. Klaus Fischer †, Vorsitzender Kunstsammlung Main-Taunus-Kreis (unten)



113 40 Jahre Kommunales Kino Eschborn K, 26. Oktober 2012. Erwin Heberling, Geschäftsführer Film- und Kinobüro Hessen
Fabian Schauren, Geschäftsführer Bundesverband kommunale Filmarbeit (unten)



114 40 Jahre Kommunales Kino Eschborn K, 26. Oktober 2012. Daumenkino-Kino Volker Gerling



115 40 Jahre Kommunales Kino Eschborn K, 26. Oktober 2012. Gitarren-Duo Friedrich Wächtershäuser, Hennes Peter
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Vorfilm: Merlot 
I 2016, Regie Marta Gennari, Giulia 
Martinelli, 5,40 Min. In einem Mär-
chenwald verliert eine mürrische alte 
Frau eine Flasche Wein. Damit löst 
sie ein Crescendo von miteinander 
verknüpften Ereignissen aus, das 
eine gänzlich unerwartete Wendung 
nimmt.
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Nur Fliegen ist schöner (2015) 
COMME UN AVION 
Frankreich, 2015 
Komödie
Produktionsfirma: Why Not Prod./France 3
Verleih Kino: Prokino
Länge: 105 Minuten
FSK: ab 0; f
Erstaufführung: 19.5.2016
FILMDIENST-Nummer: 43892
Produktion: Pascal Caucheteux
Regie: Bruno Podalydès
Buch: Bruno Podalydès
Kamera: Claire Mathon
Schnitt: Christel Dewynter
Darsteller: Bruno Podalydès (Michel), Sandrine Kiberlain (Rachelle), Agnès Jaoui (Laëti-
tia), Vimala Pons (Mila), Denis Podalydès (Rémi), Michel Vuillermoz (Christophe), Jean-
Noël Brouté (Damien), Pierre Arditi (Angler), Noémie Lvovsky (Mme Pirchtate), Samir 
Guesmi (Lieferant), Mehdi Djaadi (Supermarkt-Wachmann), Benjamin Lavernhe (Bernard)

Ein von Ehe und Beruf unausgefüllter 50-jähriger Mann will in einem Kajak eine Flusstour 
südlich von Paris unternehmen. Als er an einem idyllischen Gasthaus strandet, lassen ihn 
Zufälle und Missgeschicke seinen Aufenthalt verlängern, zumal er sich sowohl zur Wirtin 
als auch zu ihrer jungen Bedienung hingezogen fühlt. Sympathische, gut gespielte Som-
merkomödie mit leicht märchenhaften Zügen, die vom Ausbruchsversuch eines zaghaften 
Neurotikers aus dem Alltag erzählt. Manche gelungene Situationskomik überdeckt allzu 
seichte Stellen und einige überstrapazierte Witze.

Unlängst befasste sich der Film „Selma“ (fd 42 914) mit dem Kampf der schwarzen Bevöl-
kerung Amerikas um die DurchSein Leben lang hat Michel davon geträumt, Pilot zu sein. 
Beim Motorradfahren trägt er stets eine Fliegerjacke, seine Wohnung ist voller Modellflug-
zeuge und sein Lieblingsbuch ist Saint-Exupérys „Nachtflug“. Doch als Michels Wunsch 
in Erfüllung zu gehen droht, zieht er lieber die Reißleine. Den Gutschein für Flugstunden, 
den er zum Geburtstag erhält, will er auf keinen Fall einlösen, auch wenn seine Freunde 
und seine Frau Rachelle noch so sehr sticheln.

Nun muss im Leben des Fünfzigjährigen ein neues Ziel her, da er im Beruf wie zuhause 
in Routine erstarrt ist. Zum Glück kann Michel sich immer noch begeistert auf neue Ideen 
stürzen und geht ganz in der Planung einer neuen Wunschvorstellung auf: mit einem 
Kajak über die französischen Flüsse zu gleiten, mit ähnlich eleganten Bewegungen wie 
beim Fliegen, aber ohne Höhenangst und Absturzgefahr. 

Um sich tatsächlich ins Wasser zu wagen, braucht es zwar noch einen entschlossenen 
Anschub von seiner Frau, doch dann kann es losgehen. Das beabsichtigte Tagespensum 
korrigiert Michel auf dem Fluss allerdings sofort und nutzt schon nach wenigen Kilometern 
die Gelegenheit zu einer Pause in einem Gasthaus. Und das umso bereitwilliger, als ihm 

Nur Fliegen ist schöner

mit dessen Besitzerin Laetitia und ihrer jungen Kellnerin Mila gleich zwei schöne Frauen 
den Kopf verdrehen.

„Du lässt dich gern treiben – damit rechtfertigst du deine Passivität“, wird Michel einmal 
vorgehalten, was nicht nur den zaghaften Aussteiger treffend charakterisiert, sondern im 
Grunde alle Hauptfiguren in den Komödien des Filmemachers Bruno Podalydès. Neuro-
tisch, leicht haltlos, aber von sympathischer Gelassenheit stehen solche Figuren seit fast 
20 Jahren im Mittelpunkt der dialogbetonten Werke von Podalydès, der in seinen besten 
Momenten mit Woody Allen oder Eric Rohmer verglichen wurde. Dass mit „Nur Fliegen 
ist schöner“ erstmals seit „Dieu seul me voit“ (fd 33 851) eine seiner Regiearbeiten auch 
in Deutschland ins Kino kommt, dürfte viel mit den attraktiven sommerlichen Aufnahmen 
der Fluss- und Waldlandschaften südlich von Paris zu tun haben, aber auch damit, dass 
Podalydès die Dialoglastigkeit hier zugunsten von Situationskomik zurückschraubt. 

So gibt es viele witzige Szenen um die Tücken moderner Campingausrüstung wie einen 
angeblich lautlosen, tatsächlich aber unangenehm summenden Anti-Mücken-Schlüsselan-
hänger oder das Zelt, das sich von alleine aufbläst, wenn Michel es in die Luft schleudert 
– allerdings auch von alleine wieder zusammensackt, als der tolpatschige Hobby-Paddler 
darüber stolpert. Auch der Gegensatz von Michels aufrichtiger Abenteuerbereitschaft zu 
seinem Festhalten an unsinnigem Ballast wie einer Ukulele schlägt immer wieder amü-
sante Funken.

Mit der Ankunft in Laetitias Gasthaus nimmt die Inszenierung das Tempo allerdings merk-
lich zurück. Die äußerlich nicht außergewöhnliche Wirtschaft erscheint als wahrhaftiger 
Locus amoenus, als paradiesischer Ort, an dem die Wirtin, ihre Freunde und Helfer und 
auch die Gäste ein sorgloses Leben führen. Arbeiten in der Natur, Angeln, Weintrinken, 
Tanzen und Liebemachen scheinen die Tage auszufüllen. Michel, den Bruno Podalydès 
wohl nicht zufällig selbst spielt, hat an diesem Platz seine Erfüllung gefunden und ist nur 
zu bereit, sein Abenteuer dort enden zu lassen. Zufälle und unerwartete Missgeschicke 
führen ihn nach halbherzigen Aufbruchsversuchen rasch wieder zu Laetitia zurück und 
schließlich auch ins Bett der lebensfrohen Witwe, während Michels Frau fingierte Fotos 
von seinen scheinbaren Reisefortschritten erhält.

Podalydès inszeniert dieses märchenhaft anmutende Treiben als mitreißende Ode an die 
Lebensfreude in der Natur, vergleichbar dem, was Jean Renoir 1936 in „Eine Landpartie“ 
(fd 3947) gelang. Dabei fließen zwar einige ironische Elemente ein, doch Renoirs melan-
cholische Gewissheit über die Vergänglichkeit der Idylle ist „Nur Fliegen ist schöner“ aller-
dings fremd. Bei allem Vergnügen an den sympathischen, gut besetzten Figuren fällt die 
Komödie ein wenig unverbindlich aus, da letztlich keine Handlung nennenswerte Konse-
quenzen zu haben scheint; auch ist der Film nicht frei von seichten Stellen und überstra-
pazierten Witzen. Die Chance, eine utopische Alternative zur modernen Oberflächlichkeit 
und Hektik zu entwerfen, lässt der Film verstreichen; so bleibt es bei eskapistischer, gut 
gemachter Unterhaltung. 

Marius Nobach, FILMDIENST 2016/10 
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Vorfilm: Riff
NL 2008, Regie Eric Steegstra, 12 
Min. Zwei Taucher schwimmen durch 
eine hypnotisierende Unterwasser-
welt voll durchsichtiger Tiefseelebe-
wesen und bunter Überraschungen.
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Italy, Love It or Leave It  
ITALY, LOVE IT OR LEAVE IT 
Italien/Deutschland, 2011 
Dokumentarfilm
Produktionsfirma: HIQ Prod./NDR-ARTE/WDR/RAI 3
Verleih Kino:déjà-vu film
Länge: 75 Minuten
FSK: ab 12
Erstaufführung: 27.11.2011 arte
4.10.2012
FILMDIENST-Nummer: 41295
Produktion: Gustav Hofer, Luca Ragazzi
Regie: Gustav Hofer, Luca Ragazzi
Buch: Gustav Hofer, Luca Ragazzi
Kamera: Michele Paradisi
Musik: Santi Pulvirenti
Schnitt: Desideria Rayner

Unterhaltsamer Dokumentarfilm über Italien, aufbereitet als Road Movie, in dem 
sich die beiden Filmemacher selbst als streitsüchtiges Paar inszenieren, das das 
Land bereist und temperamentvoll über Vorzüge und Probleme der italienischen 
Lebensart sowie politischer und wirtschaftlicher Bedingungen diskutiert. Ein 
amüsant-kurzweiliges und dabei zugleich sehr differenziertes Porträt des Landes 
und seiner Bewohner.

Der Zeitpunkt scheint günstig. Da Gustav Hofer und Luca Ragazzi aus ihrer 
Wohnung in Rom ausziehen müssen, könnten sie doch auch gleich das Land 
wechseln. Schließlich hegt der Tiroler Gustav, genervt von den italienischen 
Verhältnissen, schon lange den Wunsch, nach Berlin umzuziehen. Natürlich nur 
zusammen mit seinem Lebensgefährten Luca. Doch der gebürtige Römer mag 
nicht so recht und schlägt seinem Freund einen Deal vor. Sechs Monate lang will 
er mit ihm durchs Land fahren, um ihn zu überzeugen, dass es in Italien doch 
am schönsten ist. Eine abstruse Abmachung, um eine Entscheidung über den 
Wohnort herbeizuführen, aber eine wunderbare Vorlage für einen kurzweiligen 
Dokumentarfilm über Italien im Jahre 2011 mit den beiden Filmemachern als 
Protagonisten. Natürlich findet die Rundreise stilecht in einem betagten Cin-
quecento statt. Die erste Station des Road Movies ist denn auch das riesige 
Fiat-Werk in Turin, wo eine Arbeiterin über sinkende Löhne bei steigendem Pro-
duktivitätsdruck klagt. Die Angestellten des traditionsreichen Espressokannen-
Herstellers Bialetti haben ihren Arbeitskampf bereits verloren. Die Produktion 
wurde aus Kostengründen nach Rumänien verlegt. Die Freunde beschließen 

Italy, Love it or Leave it

deshalb kurzerhand, George Clooney in dessen Villa am Comer See einen 
Besuch abzustatten und ihn zu fragen, warum er für ein Konkurrenzprodukt von 
Bialetti Werbespots drehte. Doch der Hausherr ist nicht daheim. Er sei in „Olly-
wuut“, lässt eine näselnde Frauenstimme durch die Sprechanlage wissen. Aber 
sonderlich ernst war dieser Besuch ohnehin nicht gemeint. Wie auch die Haltung 
des Duos auffallend entspannt ist, obwohl man überall im Land auf Probleme 
stößt: Müllberge in Neapel, die Mafia auf Sizilien, absurde Neubau-Ruinen in ei-
ner Stadt, in der man mit öffentlichen Geldern ein Dutzend Großbauten in Angriff 
nahm, aber nie fertig stellte. Darunter ein Polo-Stadion, obwohl weit und breit 
kein Verein existiert, in dem dieser Sport betrieben wird. 
Nahezu auf jeder Station stoßen die Freunde auf das Thema Berlusconi, sei-
nerzeit noch amtierender Ministerpräsident. Mal diskutieren sie mit glühenden 
Verehren des Regierungschefs, vorwiegend ältere Damen, mal dröhnt eine 
Berlusconi-Rede wider die Anerkennung gleichgeschlechtlicher Lebensgemein-
schaften aus dem Fernseher. Neben den Reisebildern sorgen Gespräche mit 
Intellektuellen und „Normalbürgern“, Werbespots und Ausschnitte aus dümm-
lichen Fernsehshows für Abwechslung, und auch die Musik fungiert hier in der 
Regel als ironisierender Kommentar. In erster Linie sind es die beiden Autoren, 
im Hauptberuf Journalisten, die mit ihren unaufhörlichen Diskussionen mit klarer 
Rollenverteilung für den Unterhaltungswert sorgen. Preist etwa der Romantiker 
Luca die Schönheit des Comer Sees, weist Gustav darauf hin, dass in Italien 
30 Prozent aller Abwässer ungeklärt in Flüsse und Seen fließen. Rühmt der 
eine den italienischen Espresso, kontert der andere, den gebe es längst auch in 
Berlin. Dass bei diesem Dauerzwist die Grenzen zwischen Dokumentation und 
Inszenierung verschwimmen, dürfte allenfalls Genre-Puristen stören. 

Reinhard Lüke, FILMDIENST 2012/20 
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Galerie K

Landschaften

Schwarz-Weiß-Fotografien

Von Klaus Dehler

www.dehler-fotografie.de
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Bach in Brazil 
BACH IN BRAZIL 
Deutschland/Brasilien, 2015 
Komödie Musikfilm
Produktionsfirma: NFP/Conspiraçao Filmes/Forseesense/Miravista
Verleih Kino:NFP
Länge: 91 Minuten
FSK: ab 0; f
FBW: w
Erstaufführung: 17.3.2016
FILMDIENST-Nummer: 43771
Produktion: Alexander Thies, Clemens Schaeffer, Leonardo Monteiro de Barros, 
Eliana Soárez
Regie: Ansgar Ahlers
Buch: Ansgar Ahlers, Soern Menning
Kamera: Jörg Widmer
Musik: Henrique Cazas, Jan Doddema
Schnitt: Barbara Hennings
Darsteller: Edgar Selge (Marten Brückling), Franziska Walser (Marianne), Aldri 
Anunciação (Candido), Marília Gabriela (Justizministerin), Stepan Nercessian 
(Vargas), Thaïs Garayp (Dulce), Pablo Vinícius (Fernando), Dhonata Augusto 
(Heitor), Peter Lohmeyer (Kurt Schuhmann), Hans Peter Korff (Fürst), Isabella 
Parkinson (Anwältin)

Ein pensionierter Musiklehrer soll in Brasilien eine Originalabschrift mit Bach-
scher Musik in Empfang nehmen, die ihm ein Freund hinterlassen hat. Auf der 
abenteuerlichen Bildungsreise findet der komische Kauz jedoch neue Inspiration, 
als er die Zöglinge einer Jugendarrestanstalt musikalisch unterrichten soll. Der 
leichtfüßige Unterhaltungsfilm will Bach für ein breiteres Publikum erschließen, 
indem er die barocken Kompositionen mit Hilfe der brasilianischen Musiktradition 
neu interpretiert. Obwohl die Handlung mitunter allzu konstruiert wirkt, schlagen 
die tänzerische Montage sowie Rhythmik und Ausdrucksfähigkeit der Musik in 
Bann.

Was soll ich mit meinem Leben noch anfangen, fragt sich der frischgebackene 
Pensionär Marten Brückling. Kann man sich im fortgeschrittenen Alter überhaupt 
noch neu orientieren? Oder hält man lieber am Altbewährten fest? Zumal die Zeit 
drängt und die Zukunft immer überschaubarer wird, was auch der kleiner wer-
dende Freundeskreis schmerzlich vor Augen führt.
Zumindest ist für den Musiklehrer klar, dass er weiter musizieren will. So bewirbt 
sich der Euphonium-Spieler beim „Ersten Bückeburger Bachfestival“. Mit seinem 

Bach in Brazil

behäbig-schleppenden Vorspiel kann er allerdings niemanden entzücken. Doch 
dann muss er aus tragischem Anlass eine Reise unternehmen. Sein nach Bra-
silien ausgewanderter Freund ist verstorben und hat ihm eine Originalabschrift 
mit dem „Arioso“ aus Johann Sebastian Bachs Cembalokonzert (BWV 1056) 
hinterlassen. Und siehe da: Wie einst schafft das wehmütige Musikstück freund-
schaftliche Bande. Eine Gruppe von Kindern aus einem brasilianischen Jugend-
arrest lässt sich von Brückling unterrichten und interpretiert seine Vorgaben auf 
eigenwillige, leidenschaftliche Art. So hämmert der Puls der Bach’schen Musik 
bald erneut auch in Brücklings Blut.
Motivisch steht diese Bildungsreise des Regisseur Ansgar Ahlers in die Tradi-
tion von Filmen wie „Schultze gets the Blues“ (fd 36 446) oder „Rhythm is it!“ 
(fd 36 683). Der Mehrgenerationenfilm will aber nicht nur ein reiferes Publikum, 
sondern auch junge Menschen ansprechen. Deshalb lässt der Filmemacher die 
Geschichte aus der Perspektive eines brasilianischen Jungen mit Voice-Over 
erzählen. Um sie als authentisch-kindliche Erzählung zu kennzeichnen, stattet 
Ahlers die Erwachsenen mit lächerlichen Zügen aus. Er zeichnet Brückling als 
komischen Kauz, der sich im Alltag so umständlich anstellt, dass er die Spezies 
der bemutternden Freundin anlockt. Als liebenswürdiges Greenhorn zieht er 
Richtung Westen und fällt als erstes prompt einem Raub zum Opfer.
Obwohl die deutsch-brasilianische Co-Produktion die Probleme und die Pers-
pektivlosigkeit junger Menschen aus der brasilianischen Unterschicht aufgreift, 
kommt der Film leichtfüßig daher. Das südamerikanische Savoir-vivre lässt sich 
nicht von einem elenden Schicksal bekümmern, sondern ist von strömenden 
Melodien und spritzigen Rhythmen beseelt. Die schwermütig-deutsche Lebens-
art kann davon nur profitieren, wie man an Brücklings Veränderung bemerkt. Die 
gute Absicht der Inszenierung geht jedoch auf Kosten der Geschichte. Sie wirkt 
bemüht und stereotyp, mit ihren glücklichen Fügungen und Zufällen allzu konst-
ruiert.
Der Film entwickelt dennoch eine große Kraft. Er überzeugt insbesondere, wenn 
der Musiklehrer mit den Kindern gemeinsam Stücke von Bach einstudiert und sie 
mit den verschiedensten Instrumenten neu interpretiert. Die tänzerische Monta-
ge nimmt deren Rhythmus in sich auf. So erfährt man auch als Zuschauer sehr 
leibhaft, welche Emotionen die Musik auslöst. Man fühlt die Lebensfreude, aber 
auch Enttäuschung und Aufbegehren der Figuren und spürt die wechselseitige 
Bereicherung von Jung und Alt oder die der verschiedenen Kulturen.
Wenn man allerdings wissen will, welche Mühen und Anstrengung es wirklich 
kostet, solche Bildungsprojekte zu stemmen, welche Frustrationen dabei auszu-
halten sind, dann ist man in diesem Unterhaltungsfilm fehl am Platz. Ein solcher 
Realismus würde die schöne Stimmung allzu sehr trüben. 

Heidi Strobel, FILMDIENST 2016/60 
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Vorfilm: Herbst
A 2015, Regie Meinhard 
Rauchensteiner, 3 Min. Menschen 
sind lernfähig. Tiere ebenfalls. 
Stofftiere auch?
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Carol
CAROL 
USA/Großbritannien/Frankreich, 2015 
Drama Liebesfilm
Produktionsfirma: Number 9 Films/Film4/Killer Films
Verleih Kino: DCM
DVD:DCM HOME
Blu-ray: DCM Home
Länge: 119 Minuten
FSK: ab 6; f
Erstaufführung: 10.12.2015 Schweiz 
17.12.2015 
22.4.2016 DVD & BD & VoD
FILMDIENST-Nummer: 43556
Produktion: Elizabeth Karlsen, Stephen Wolley, Christine Vachon
Regie: Todd Haynes
Buch: Phyllis Nagy
Vorlage: Patricia Highsmith (Roman „The Price of Salt“ / „Salz und sein Preis“)
Kamera: Edward Lachman
Musik: Carter Burwell
Schnitt: Affonso Gonçalves
Darsteller: Cate Blanchett (Carol Aird), Rooney Mara (Therese Belivet), Sarah Paulson 
(Abby Gerhard), Kyle Chandler (Harge Aird), Jake Lacy (Richard), Cory Michael Smith 
(Tommy), Carrie Brownstein (Genevieve Cantrell), John Magaro (Dannie), Kevin Crowley 
(Fred Haymes)

Auszeichnungen:
Rooney Mara, Cannes 2015, Beste Darstellerin 

Eine Liebesgeschichte über Geschlechter- und Klassengrenzen hinweg: Im New York der 
frühen 1950er-Jahre begegnet eine Kaufhausangestellte einer eleganten älteren Frau aus 
gehobenen Verhältnissen, die mitten in ihrem Scheidungsprozess steht. Als der gekränkte 
Ehemann die Liaison seiner Frau benutzt, um vor Gericht das alleinige Sorgerecht zu erwir-
ken, wird die Beziehung der beiden Frauen auf eine harte Probe gestellt. Das künstlerisch 
herausragende, ebenso elegant wie präzis inszenierte Drama erzählt von einer lesbischen 
Liebe in einer restriktiven Gesellschaft, wobei sich das Begehren im subtilen Zusammen-
spiel von Kostüm, Ausstattung, Raum, Objekten, von Blicken und Gesten artikuliert.

Carol sieht in ihrem schweren cognacfarbenen Pelzmantel fraglos fabelhaft aus. Doch was 
Eleganz, Luxus und Weltgewandtheit signalisiert, ist gleichzeitig eine massive, ungelenke 
Form, die sich mit dem Wunsch nach Bewegungsfreiheit nur schlecht verträgt. 
In Todd Haynes‘ „Carol“, einem auf Patricia Highsmiths Roman „The Price of Salt“ basieren-
den „Period piece“, ist der Pelzmantel nur eines von vielen „sprechenden“ Accessoires. Im 
gesellschaftlichen Korsett der frühen 1950er-Jahre, das sich vor allem über Ordnung, Re-
geln, Etikette und damit über äußere Formen definiert, sind Kleidung, Make-Up und Objekte 
jedoch nicht nur konstituierende Elemente dieses Systems. Genauso können sie als Träger 
für Mitteilungen und versteckte Botschaften fungieren oder auch als „Medien“ sinnlicher 

Carol

Aufladungen: ein liegengebliebener Handschuh auf einem Kaufhaustresen als Einladung zu 
einem Flirt, weiche Texturen und leuchtende Farben als Angebote der Verführung. Bedeu-
tungsvoller sind nur noch Blicke und Gesten, wobei auf diesem Feld die „Überschreitungen“ 
manchmal kaum auszumachen sind: Was sagt es etwa, wenn Carols Hand vielleicht ein we-
nig zu lange auf Thereses Schulter ruht oder wenn ein direkter Blick ebenso direkt erwidert 
wird?
Nach „Dem Himmel so fern“ (fd 35 836), einer an den Melodramen von Douglas Sirk 
angelehnten Genre-Studie, erzählt Todd Haynes ein weiteres Mal von einer Liebe, die mit 
der zwangsheteronormativen Geschlechterordnung ihrer Zeit, den 1950er-Jahre in New 
York, in Konflikt gerät. Die Aspekte Klasse und Rasse werden in „Carol“ allerdings ebenso 
wenig bearbeitet wie die Metafiktion. Haynes setzt die sozialen Unterschiede zwar deutlich 
ins Bild: Carols herrschaftliches Anwesen mit Hausangestellter und Chauffeur, Thereses 
kleine, schlecht beheizte Wohnung und nicht zuletzt das Kaufhaus als Schauplatz einer 
prosperierenden Konsumkultur, in dem sich Angestellten- und Kundschaft noch deutlich 
als Zweiklassengesellschaft gegenüberstehen. Für die Beziehung von Carol und Therese 
spielt die Klassendifferenz jedoch eine marginale Rolle. So wird der Raum des Films ganz 
von der lesbischen Liebesgeschichte zwischen der in Scheidung lebenden Carol und der 
jungen Kaufhausangestellten und angehenden Fotografin Therese eingenommen. Zwar 
treiben die gesellschaftlichen Sanktionen den Plot voran, wenn der gekränkte Ehemann 
einen Privatdetektiv auf Carol und Therese ansetzt, um seine Frau mit der Erstreitung des 
alleinigen Sorgerechts für die gemeinsame Tochter zu bestrafen. Im Zentrum steht jedoch 
die Beobachtung eines Begehrens, das sich durch die Fassade einer überaus kontrollierten, 
auf Seiten Carols mitunter sogar vergletscherten Körpersprache langsam und vorsichtig 
seinen Raum bahnt.
Das Bild spielt bei dieser beiderseitigen Emanzipationsbewegung eine entscheidende Rolle. 
Denn anstelle der geschlossenen, glatten Oberflächen, mit denen Kino und Fernsehen so 
gerne von den Restriktionen der 1950er-Jahre erzählen, sind die Bilder in „Carol“ bei aller 
Eleganz körnig und porös. Oder anders gesagt: atmungsaktiv. Haynes hat den Film auf 
16mm gedreht – eine ungewöhnliche Entscheidung, die aber gerade im Zusammenspiel 
mit den distanzierenden Rahmungen der vielfach durch Fenster blickenden Figuren – 
verschmierte, beschlagene, regennasse Fenster – ein interessantes Spannungsverhältnis 
erzeugt und eine Befreiung der Figuren in Aussicht stellt. Als wichtige Referenz für das 
visuelles Konzept nennt Haynes die fotojournalistische Fotografie jener Zeit und ihre eher 
verschmutzte, nebelige Farbpalette – weibliche Positionen wie Vivian Maier und Helen 
Levitt, aber auch Saul Leiter, der insbesondere durch seine durch Fensterscheiben fotogra-
fierten Aufnahmen bekannt wurde.
Es gibt wohl kaum einen Filmemacher, der die Affektproduktion bzw. Gefühlsdrosselung der 
Figuren so präzise und so brillant mit dem Raum, den Kostümen (Sandy Powell), Objek-
ten und der Textur des Bildes vernäht wie Todd Haynes. Manchmal glaubt man geradezu 
zu spüren, wie sich das Begehren der beiden Frauen sukzessive durch die Bildoberflä-
che hindurcharbeitet. Eine dramatische Entladung aber bleibt aus; die Körper haben die 
Zurückhaltung und Kontrolle internalisiert, und der Film folgt ihnen dabei. Selbst wenn Carol 
und Therese am Ende freie Entscheidungen treffen: Das Bild bleibt fest in seinem Rahmen, 
nichts gerät aus der Form. 

Esther Buss, FILMDIENST 2015/25 
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KinoKonzert 

Margarita Kopp 
und Konstanze Callwitz, Sopran, 
Gerhard Schroth, Klavier

Jacques Offenbach, Hoffmanns Er-
zählungen, Duett: Schöne Nacht,
o Liebesnacht

Giacomo Puccini, Gianni Schicchi, 
Lied der Lauretta: O mio babbino 
caro

Otto Nicolai, Die lustigen Weiber von 
Windsor, Duett: Nein, das ist wirklich 
doch zu keck
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Madame Marguerite oder Die Kunst der schiefen Töne
MARGUERITE 
Scope. Frankreich/Tschechien, 2015 
Historienfilm Komödie
Produktionsfirma: Fidélité Films/Gabriel Inc./France 3 Cinéma/Sirena Films/Scope 
Pict./Jouror Cinéma/CN5 Prod.
Verleih Kino:Concorde
Länge: 129 Minuten
FSK: ab 12; f
FBW: bw
Erstaufführung: 29.10.2015
FILMDIENST-Nummer: 43447
Produktion: Olivier Delbosc, Marc Missionnier, Geneviève Lemal
Regie: Xavier Giannoli
Buch: Xavier Giannoli, Marcia Romano
Kamera: Glynn Speeckaert
Musik: Ronan Maillard
Schnitt: Cyril Nakache
Darsteller: Catherine Frot (Marguerite), André Marcon (Georges Dumont), Michel Fau 
(Atos Pezzini), Christa Théret (Hazel), Denis Mpunga (Madelbos), Sylvain Dieuaide 
(Lucien Beaumont), Aubert Fenoy (Kyril von Priest), Sophia Leboutte (Felicity, die 
Frau mit Bart), Théo Cholbi (Diego), Jean-Yves Tual (M. Taupe)

Im Jahr 1920 wünscht sich eine reiche Baronin trotz mangelnden Talents nichts 
sehnlicher, als eine gefeierte Operndiva zu sein. Die Hobby-Sängerin kommt ihrem 
Ziel näher, als sie von einem progressiven Musikkritiker nach einer Darbietung im 
privaten Kreis wegen ihrer passionierten Hingabe an ihre Musik hochgelobt wird. Frei 
nach der Vita von Florence Foster Jenkins (1868-1944) zeichnet die Tragikomödie 
ein vielschichtiges Frauenporträt. Zugleich spielt sie klug mit der Hinterfragung des 
Kunstbegriffs, indem sie die Sängerin mit der französischen Avantgarde-Bewegung 
in Zusammenhang bringt.

Eigentlich ist es ungeheuerlich, wozu sich Madame Dumont erdreistet. Aber genau 
das macht ihre Figur so faszinierend: Die Baronin lässt sich als Operndiva feiern, ob-
wohl sie keinerlei Begabung dazu hat. Ihre Stimme ist dünn, nicht immer trifft sie den 
Ton und wagt sich trotzdem an die schwierigsten Koloraturarien. Sie verfügt über das 
nötige Geld, um ihren Traum bedingungslos verfolgen zu können. Ohne jede Scham 
tritt sie auf ihrem Schloss bei einem Konzert für Kriegswaisen als „Königin der Nacht“ 
an. Die geschlossene Gesellschaft ist es gewohnt, den misstönenden Vortrag höflich 
über sich ergehen zu lassen, der Sängerin unter Regie ihres Butlers Madelbos 
gebührend zu applaudieren. Von der exquisiten Inszenierung lässt sich auch der 
unbestechliche Musikkritiker Lucien Beaumont einfangen, obschon ihm ihr mangeln-
des Talent nicht verborgen bleibt. Durch seine hymnische Kritik gefällt es Marguerite 

Madame Maguerite und die Kunst der schiefen Töne

umso mehr, sich im Licht der öffentlichen Aufmerksamkeit zu sonnen, sodass sie 
einen Konzertabend in der Pariser Oper plant. Für dieses große Ereignis soll der 
einstige Opernstar Atos Pezzini mit ihr ein passendes Programm einstudieren.
Sehr plastisch macht Xavier Giannoli in seinem vielschichtigen Film deutlich, wie 
ein Künstler gemacht und dadurch letztlich selbst zum Kunstwerk wird. Da arbeiten 
der eigene Ehrgeiz und der anderer mit den Medien Hand in Hand, wobei es nicht 
immer um Kunst und Talent geht. Mit grotesk-komischen Mitteln deckt der Regisseur 
diese verkehrte Welt auf, veranschaulicht, wie sich alle einspannen lassen, weil sie 
von Marguerite profitieren. So auch ihr Lehrer Pezzini, der Oscar Wilde wie aus dem 
Gesicht geschnitten ist. Gern nimmt er mit seinem illustren Tross das Geld und die 
hervorragende Verpflegung entgegen, auch wenn er es nicht schafft, Marguerites 
Stimme weiterzuentwickeln. Dass dies auf seine mangelnden Fähigkeiten als Ge-
sangslehrer hindeuten könnte, erkennt er in seiner Selbstverliebtheit nicht. Offenbar 
verfügt er über keine Technik, mit der er den engen Raum bei Madame Dumont 
öffnen könnte. Sie stagniert trotz Unterricht.
Mit Madame Dumont gelingt dem Film ein beeindruckendes fiktives Frauenporträt, 
für das die US-amerikanische Sängerin Florence Foster Jenkins Pate stand und 
die von Catherine Frot überzeugend verkörpert wird. Giannoli spürt der Tragik solch 
einer Entwicklung nach, die darin liegt, dass die Protagonistin in ihrem falschen 
Selbstbild bestärkt wird. Der Film spielt im Jahr 1920, einer Zeit, als sich Frauen 
von dem traditionellen Bild der Weiblichkeit emanzipierten und die „Gleichheit der 
Geschlechter“ entdeckten. Sie trugen die Haare kurz und strebten den zahlreichen 
Amüsierlokalen zu, um Kleinkunst und Sinnlichkeit zu erleben. Marguerite dagegen 
hält am weiblichen Geschlechterideal des 19. Jahrhunderts fest. Ihr Wunsch, von 
ihrem sie bevormundenden Ehemann anerkannt und bewundert zu werden, findet 
bei ihm freilich kein Gehör. Freundlich hält sie der Baron auf Distanz, und da er eine 
arbeitende Frau für unschicklich hält, verliert diese sich in der Musik, die ihr gestattet, 
ihre Emotionen auszuleben.
Die ästhetisch durchkomponierte Ausstattung und der kunstvoll arrangierte Sound-
track machen wunderbar deutlich, dass Marguerite in den erlesenen Räumen 
des Schlosses eingesperrt ist wie in einen goldenen Käfig. Alles ist geschmack-
voll drapiert, makellos spiegelt sich die Oberfläche. Doch die Freiheit, die sich die 
Protagonistin nimmt, ist eine falsche. Marguerite weiß nicht um ihre unzureichende 
Stimme, ihr unterentwickeltes Selbst, und so gleicht sie einer der vielen unglück-
seligen weiblichen Opernfiguren. Der Zeremonienmeister Madelbos spielt bei ihrer 
Selbstinszenierung als Künstlerin die Hauptrolle: Über seine Figur kann der Film wie 
ein Metakommentar zur Traumfabrik gelesen werden. Der Butler bedient nüchtern 
die Apparatur, arrangiert und schießt die Fotos, die Marguerites angeblich große 
Opernengagements dokumentieren. Damit führt er stellvertretend vor, wie ein Regis-
seur sein Publikum manipuliert und dessen Gelüste und Gefühle wie Sensationslust, 
Mitleid und Verachtung zu befriedigen sucht. 

Heidi Strobel, FILMDIENST 2015/22 
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Vorfilm: Transformation by Holding 
Time (Artist with Muse)
NL 1976 Regie Paul de Nooijer,
4 Min. Der Filmmacher fängt seine 
Muse auf Film und Polaroid ein.
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El Club 
EL CLUB 
Scope. Chile, 2015 
Drama
Produktionsfirma:  Fabula
Verleih Kino:Piffl Medien
Länge: 97 Minuten
FSK: ab 16; f
Erstaufführung: 5.11.2015
FILMDIENST-Nummer: 43468
Produktion: Juan de Dios Larraín
Regie: Pablo Larraín
Buch: Daniel Villalobos, Guillermo Calderón, Pablo Larraín
Kamera: Sergio Armstrong
Schnitt: Sebastián Sepúlveda
Darsteller: Roberto Farías (Sandokán), Antonia Zegers (Schwester Mónica), Alfredo Castro (Priester 
Vidal), Alejandro Goic (Priester Ortega), Alejandro Sieveking (Priester Ramírez), Jaime Vadell (Pries-
ter Silva), Marcelo Alonso (Priester García), Francisco Reyes (Priester Alfonso), José Soza (Priester 
Matías)

Auszeichnungen:
Pablo Larraín, Berlin 2015, Großer Preis der Jury („Silberner Bär“) 

In einem rauen chilenischen Küstendorf leben vier katholische Priester mit einer Haushälterin in einer 
Art Wohngemeinschaft, die sich als eine Art Strafkolonie entpuppt, als nach einem Zwischenfall ein 
jesuitischer Gesandter zur Visite erscheint. In verhörartigen Gesprächen werden die Gründe für das 
Exil der Männer offengelegt, sexueller Missbrauch, politische Unbotmäßigkeit und Kindesraub, ohne 
dass sich die Geistlichen zu ihrer Schuld bekennen. Der visuell eindringliche, in bedrückend düsteren 
Tönen gehaltene Film verknüpft Atmosphäre, Handlung und eine an der christlichen Ikonografie 
angelehnte Bildsprache zu einem vielschichtigen Drama über innerkirchliche Machtverhältnisse und 
das Ringen um mehr Transparenz.

Tief hängende Wolken. Bläulich-graues Zwielicht. Gegen den Himmel lassen sich nur die dunklen 
Umrisse eines Mannes und eines Hundes erkennen, die einen seltsamen Tanz aufführen. An einer 
Art Angel hängt ein Fellfetzen, den der Mann um sich herum durch die Luft wirbelt, während der 
Hund laufend und springend versucht, die scheinbare Beute zu erhaschen.
Der Mann, der seinen Windhund trainiert, lebt in einer ungewöhnlichen Wohngemeinschaft. Schweig-
sam hocken vier nicht mehr junge Männer und eine Frau in einem Haus auf den Klippen über einer 
rauen Küste. Gemeinsam verlassen sie ihr Heim nur für die Hunderennen in der Gegend. Das Ab-
schneiden ihres Kandidaten verfolgen die Männer dabei seltsamerweise nur aus der Ferne. Wenn sie 
zuhause sind, nähert sich die Kamera ihnen meist nur in ganz langsamen, vorsichtigen Fahrten wie 
einem potenziell gefährlichen, unbekannten Tier. Trotz der Panoramafenster im oberen Stockwerk 
scheint das Innere des Hauses im ewigen Halbdunkel zu versinken. Es ist Winter, die umliegenden 
Gebäude sind weitgehend verlassen. Die Stimmung bedrückt.
Die Atmosphäre, vermittelt durch Kamera und Licht, sei das wichtigste in seinen Filmen, nicht etwa 
die Geschichte, betont der Chilene Pablo Larraín in Interviews. Seine Filme zeichnet dabei natürlich 
gerade aus, mit welcher Kunstfertigkeit sie beides miteinander verknüpfen, wie in ihnen die Atmo-
sphäre nicht direkt Sichtbares „erzählt“. Wie etwa in „Tony Manero“ (2008) die Handkamera die 
innere Unruhe des Protagonisten „fühlbar“ macht; wie in „Post Mortem“ (2010) die schattenarmen, 
perfekt komponierten CinemaScope-Bilder etwas über die innere Leere der Hauptfigur aussagen; 
oder wie in „No!“ ((fd 41565); 2012) – Larraíns wortlastigstem und optimistischstem Film – die billige 
Videoästhetik nicht nur Zeitkolorit liefert, sondern auch etwas von der Asymmetrie der Machtverhält-

El Club
nisse im Kampf gegen die Diktatur Pinochets vermittelt. Der 39-Jährige zeigt sich hier als Regisseur, 
der wirklich für das Kino arbeitet. Seine Filme brauchen die große Leinwand, um diese Verknüpfun-
gen wirklich zu vermitteln.
Die Lichtsetzung der ersten Einstellungen von „El Club“ verrät bereits: Diese Männer haben etwas zu 
verbergen. Es ist im doppelten Sinne eine „zwielichtige“ Welt, in der sie leben. Wer sie sind und was 
ihr Geheimnis ist, bleibt unklar, bis eines Tages ein fünfter Mann ins Haus gebracht wird. Der Neue ist 
Priester, wie die anderen auch. Er soll vor der Öffentlichkeit geschützt werden – und diese vor ihm. 
Das wird deutlich, als ein ganz offenbar schwer traumatisierter Mann vor dem Haus an der Steilküste 
auftaucht und dort für alle hörbar in allen Details herausruft, wie der Neuankömmling ihn in jungen 
Jahren als Messdiener sexuell missbraucht hat. Die Konfrontation mit dem Opfer lässt die Situation 
eskalieren. Es kommt zu einer tragischen Gewalttat.
In der Folge wird ein junger Psychologe aus dem Vatikan geschickt, um sich ein Bild von der Lage zu 
machen und die Wohngemeinschaft danach aufzulösen – natürlich ohne dass die Öffentlichkeit da-
von irgendetwas mitbekommt. Kindesmissbrauch, Kollaboration mit dem Militärregime Pinochets und 
der Raub von Babys armer Mütter, um sie wohlhabenderen katholischen Paaren zu geben: Die Liste 
an Untaten, die Pater García in einer Reihe von Einzelgesprächen aufdeckt, ist lang. Sie basieren, 
zumindest lose, auf wahren Geschichten. Etwa der des Bischofs der nordchilenischen Gemeinde La 
Serena, Francisco José Cox, der Anfang der 2000er-Jahre abdanken musste wegen seiner von der 
Kirche eingeräumten „etwas überschwänglichen Zuneigung“ besonders zu Kindern. Daraufhin ver-
schwand er aus der Öffentlichkeit – er lebt seit einigen Jahren offenbar in der Nähe von Koblenz. Lar-
raín spielt außerdem auf einen im Jahr 2014 aufgedeckten Skandal an: Katholische Priester hatten in 
Chile vor allem in den 1970er- und 1980er-Jahren die Neugeborenen armer, alleinstehender Mütter 
gestohlen, um sie in „traditionellen“ katholischen Familien aufwachsen zu lassen. Den Müttern wurde 
weisgemacht, ihre Kinder seien bei der Geburt gestorben.
Die verhörartigen Gespräche mit den Priestern, in denen solche Verbrechen aufgedeckt werden, 
bilden das Kernstück von „El Club“. Inszeniert sind sie auf den ersten Blick ganz schlicht als Rede-
duelle im Schuss-Gegenschuss-Rhythmus, dabei vermittelt ihr Setting subtil das Machtverhältnis 
zwischen Befragten und Befragenden. Während Pater García frei im Raum sitzt mit dem langen und 
schmalen WG-Wohnzimmer hinter sich, versinken seine Kollegen in einem Sofa buchstäblich mit 
dem Rücken zur Wand. Ihre im Gegenlicht gefilmten Köpfe befinden sich meist im Zentrum eines 
Kreuzes, Symbol für Schuld und Sühnung, das vom unteren Rahmen des Fensters in ihrem Rücken 
und einer Fenstersprosse gebildet wird.
Keiner der Padres erkennt in den Gesprächen seine Schuld wirklich an. Die Verteidigungsstrategien 
reichen von Leugnen und Verteidigen über Relativierung bis hin zu Angriffen auf die Person von Pa-
ter García. „Sie sind einer dieser ‚neuen‘ Priester“, erklärt ihm einer der WG-Bewohner voller Verach-
tung. Auch wenn im Vatikan vielleicht ein frischerer Wind weht, ändern soll sich nichts im Haus, da 
sind sich die vier Alteingesessenen und ihre Aufpasserin und Haushälterin Schwester Mónica einig. 
Diese Art von fehlendem Bewusstsein für den Wandel der Umwelt verbindet die Priester mit Larraíns 
Protagonisten aus seiner vorhergehenden Trilogie von Filmen, die die gesamte Zeitspanne der 
Pinochet-Diktatur in seinem Land abdecken. Auch in ihnen entpuppt es sich letztlich als unmöglich, 
ein Leben jenseits der gesellschaftlichen Umwälzungen zu führen. Nur in „No!“ führte das zu einem 
Happy End. „El Club“ ist in dieser Hinsicht ambivalenter – so wie die Atmosphäre geprägt wird durch 
das ewige winterliche Zwielicht.
Am Anfang des Films steht ein Zitat aus der Bibel: „Und Gott sah, dass das Licht gut war. Da schied 
Gott das Licht von der Finsternis.“ Larraín zeigt sich am Ende skeptisch, dass die katholische Kirche 
ihre dunkelsten Kapitel wirklich ans Licht bringen will. 

Sven von Reden, FILMDIENST 2015/22 
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Vorfilm: The Lady and the Fly
GB 2015, Regie Jon Link, Mick 
Bunnage, 7 Min. 
Eine emotional aufgeladene Anima-
tion im Stil eines klassischen roman-
tischen Melodrams. Es ist eine echte 
Herzschmerzgeschichte, in der sich 
eine Fliege in die Frau seiner Träume 
verliebt, nur um sich dann gefangen 
im Netz seiner eigenen Albträume 
wiederzufinden.
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Das brandneue Testament 
LE TOUT NOUVEAU TESTAMENT 
Scope. Belgien/Frankreich/Luxemburg, 2015 
Komödie
Produktionsfirma:  Terra Incognita Films/Climax Films/Après le Déluge/Juliette Films/Cavi-
ar/Orange Studio/VOO/BeTV/RTBF/Belga Prod.
Verleih Kino:NFP
DVD: NFP
Blu-ray: NFP
Länge: 115 Minuten
FSK: ab 12; f
Erstaufführung: 3.12.2015 
7.4.2016 DVD & BD & VoD
FILMDIENST-Nummer: 43522
Produktion: Jaco Van Dormael, Daniel Marquet, Olivier Rausin, David Claikens, Jérôme 
de Béthune, David Grumbach, Philippe Logie, Frank van Passel, Patrick Vandenbosch, 
Alex Verbaere, Arlette Zylberberg
Regie: Jaco Van Dormael
Buch: Jaco Van Dormael, Thomas Gunzig
Kamera: Christophe Beaucarne
Musik: An Pierlé
Schnitt: Hervé de Luze
Darsteller: Benoît Poelvoorde (Gott), Pili Groyne (Éa), Marco Lorenzini (Victor), François 
Damiens (François), Serge Larivière (Marc), Laura Verlinden (Aurélie), Catherine De-
neuve (Martine), Didier de Neck (Jean-Claude), Romain Gelin (Willy), Yolande Moreau 
(Gottes Frau), Anna Tenta (Xenia), Johan Heldenbergh (Priester), David Murgia (Jesus 
Christus), Johan Leysen (Martines Mann), Dominique Abel (Adam), Lola Pauwels (Eva), 
Pascal Duquenne (Georges)

Auszeichnungen:
Sylvie Olivé, Europäischer Filmpreis 2015, Bestes Szenenbild 

Sanft-groteske Komödie, die die biblische Schöpfungsgeschichte dahingehend „korri-
giert“, dass sie Gottes Tochter Ea gegen ihren misanthropisch-despotischen Vater, der mit 
Frau und Kind in Brüssel wohnt, ins Feld schickt. Das zehnjährige Mädchen wirbelt Gottes 
sadistische Weltordnung durcheinander, als es den Menschen ihr genaues Todesdatum 
enthüllt. Die fein ziselierte Fabel steckt voller aberwitziger Ideen und inszenatorischer Ein-
fälle, wobei sich hinter ihrem mitunter schwarzen Humor großzügige Menschlichkeit sowie 
die fast kindliche Sehnsucht nach einer besseren Welt offenbaren. Die Inszenierung greift 
tabuisierte Themen wie Armut, Krankheit, Gewalt, Sex und Suchtverhalten auf und hinter-
fragt nicht zuletzt die Rolle von Frauen in Bibel und Gesellschaft.

Darf man an Gott zweifeln? Darf man das Bild des gütigen Allmächtigen hinterfragen? 
Oder ist es nicht gerade umgekehrt, und solches Fragen in der globalisierungs- und 
migrations-wirren Gegenwart, in der unterschiedliche Kulturen und Religionen permanent 
aufeinandertreffen, eigentlich unabdingbar? Auch und gerade im Blick auf kommende 

Das brandneue Testament

Generationen, denen auch die Protagonistin von Jaco Van Dormaels großartig grob-satiri-
schem und letztlich doch so köstlich fein gefühltem Film angehört?
Ea ist zehn Jahre alt und wird wohltuend keck von der belgischen Newcomerin Pili Groy-
ne gespielt. Sie lebt mit ihren Eltern in Brüssel und hat einen älteren Bruder, JC (für Jesus 
Christus), der große Wunder zu vollbringen versteht. Er hat die Familie schon vor langer 
Zeit verlassen und geistert über die Erde. In ihrem Zimmer hat Ea seine JC-Statue ste-
hen, die in Notfällen zum Leben erwacht und ihr mit weisem Rat zur Seite steht. Das ist in 
„Das brandneue Testament“ öfters der Fall. Denn jener Gott, den van Dormael und sein 
Drehbuchautor Thomas Gunzig geschaffen haben, ist ein Misanthrop und auch sonst ein 
höchst unsympathischer Kerl. Er hat in einem schöpferischen Eklat zwar Tag und Nacht, 
Sonne, Mond, Erde, Brüssel, die Natur, Pflanzen, Tiere und schließlich auch die Men-
schen geschaffen. Doch heute hockt er in seinem verwaschenen Bademantel frustriert zu 
Hause, schikaniert Tochter und Gattin und verbietet den beiden sogar, die Wohnung zu 
verlassen. Das Einzige, was ihm Freude bereitet, ist, in seinem Büro sadistische Ge-
setze – etwa Murphy’s Law – auszutüfteln und unmögliche Gebote zu erlassen, die den 
Menschen das Leben vergällen.
Ea hat von diesem Papa gehörig die Schnauze voll. Als sie eines Tages in seinem 
ansonsten verschlossenen Büro die Bilder der von ihm arrangierten Kriege und Katas-
trophen entdeckt, beschließt sie, seinem fiesen Treiben ins Handwerk zu spucken. Sie 
hackt in einer unbeobachteten Minute seinen Computer, verrät den Menschen per SMS 
ihr persönliches Sterbedatum und setzt sich dann durch einen in die Waschmaschine 
eingebauten Geheimgang von zu Hause ab. 
Das ist ganz schön dreist, und der von Benoît Poelvoorde lustvoll nonchalant gespielte 
Allmächtige macht sich auch sogleich auf den Weg, seine Tochter zu suchen und zur 
Räson zu bringen. Doch Ea ist ihm immer eine Nase voraus und tut auf Erden, was ihre 
sanftmütige Mama (Yolande Moreau) sich in ihren Träumen sehnlichst wünscht und JC ihr 
zu tun heißt: Sie sammelt sechs weitere Apostel, damit das Leonardo’sche Abendmahl-
Bild künftig statt einem Fussball- eher einem Baseballteam ähnelt. Zu den neuen Jüngern 
gehören eine von Catherine Deneuve gespielte einsame Frau, ein todkranker Junge und 
eine bildhübsche Frau mit einem künstlichen Arm. Hinzu kommen ein Mörder, ein Sex-
süchtiger sowie ein Clochard, der zwar kaum lesen und schreiben kann, aber Ea hilft, das 
„brandneue“ Testament niederzuschreiben.
Wie alle Jaco-Van-Dormael-Filme (erinnert sei etwa an „Am achten Tag“, fd 32 282, und 
„Toto der Held“, fd 29 209) steckt auch „Das brandneue Tesamtent“ voller aberwitziger 
Ideen und grotesker inszenatorischer Einfälle. Hinter seinem schwarzen Humor verbirgt 
sich eine großzügige Menschlichkeit – sowie eine kindliche Sehnsucht nach einer bes-
seren Welt. Auch wenn die Satire mitunter ins Übertriebene gleitet und man dem zweiten 
Teil des Films eine bemühende Episodenhaftigkeit vorhalten kann, so streift die Inszenie-
rung doch eine Reihe gern tabuisierter Themen wie Armut, Krankheit, Gewalt-, Sex- und 
Suchtverhalten. Nicht zuletzt aber fragt Van Dormael nach der Rolle, die der Frau in der 
Bibel und der heutigen Gesellschaft zukommt. Auch wenn es unglaublich kitschig ist, wie 
der Himmel im Finale von der Hand einer neuen Göttin re-designt wird und regenbogen-
bunt erstrahlt, so ist dies doch auch ein Statement für mehr Frauen-Power. Und solches 
tut und täte der Welt ganz einfach gut. 

Irene Genhart, FILMDIENST 2015/24
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Ulrich Steiner führt in den 
Film unter dem Titel 
Die Welt der 
Geheimdienste ein.
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Spectre 
James Bond 007: Spectre 
SPECTRE 
Scope. USA / Großbritannien, 2015 
Actionfilm Spionagefilm
Produktionsfirma: MGM/Danjaq/B24/Eon Prod./Columbia Pic.
Verleih Kino: Sony
Länge: 148 Minuten
FSK: ab 12; f
Erstaufführung: 5.11.2015
FILMDIENST-Nummer: 43493
Produktion: Barbara Broccoli, Michael G. Wilson, Daniel Craig, Andrew Noakes, David Pope
Regie: Sam Mendes
Buch: John Logan, Neal Purvis, Robert Wade, Jez Butterworth
Vorlage: Ian Fleming (Charaktere)
Kamera: Hoyte van Hoytema
Musik: Thomas Newman
Schnitt: Lee Smith
Darsteller: Daniel Craig (James Bond), Ralph Fiennes (M), Ben Whishaw (Q), Naomie Harris 
(Eve Moneypenny), Christoph Waltz (Franz Oberhauser), Léa Seydoux (Madeleine Swann), 
Monica Bellucci (Lucia Sciarra), Andrew Scott (Max Denbigh), Rory Kinnear (Tanner), David 
Bautista (Mr. Hinx), Jesper Christensen (Mr. White), Stephanie Sigman (Estrella)

Auszeichnungen:
Sam Smith, Oscar 2016, Bester Filmsong: „Writing‘s On The Wall“ 
James Napier, Oscar 2016, Bester Filmsong: „Writing‘s On The Wall“ 

Der britische Geheimdienst MI6 soll umstrukturiert werden: Statt Agenten vor Ort müssen fort-
an digitale Überwachung und die Vernetzung einschlägiger Datenbanken die Sicherheit garan-
tieren. 007-Agent James Bond verfolgt derweil eine Spur aus seiner Vergangenheit, die ihn mit 
der Geheimorganisation „Spectre“ und ihrem dubiosen Leiter in Verbindung bringt. Der vierte 
Agentenfilm mit Daniel Craig in der Bond-Rolle (nach „Casino Royal“, „Ein Quantum Trost“ 
und „Skyfall“) schließt eine Art „interne Tetralogie“ ab; als insgesamt 24. Bond-Kinoabenteuer 
verbindet er darüber hinaus nostalgische Rückbezüge auf „klassische“ Elemente der Reihe mit 
fulminanten Actionsequenzen. Bei aller Unterhaltsamkeit wirkt der Versuch, solche Reverenz 
mit Problemen und Herausforderungen von „Big Data“ plus einem Hauch Familienmelodram 
zusammenzubringen, etwas bemüht.

Bond-Fans könnten weinen vor Freude: ein Aston Martin mit Schleudersitz und Flammen-
werfer! Eine explodierende Armbanduhr! Eine Schurken-Festung in einem Meteoritenkrater! 
Und dazu jede Menge Leibesübungen: zu Land, zu Wasser und in der Luft, im Schnee und 
in der Wüste, mit Monica Bellucci, Léa Seydoux und – auf die harte Tour – mit Dave Bautista 
als „Beißer“-mäßigem Schlagetot. Moneypenny flirtet, Q rückt die Gimmicks raus und M hält 
seinem Doppelnullagenten den Rücken frei. 
Sam Mendes, der auch „Skyfall“ (fd 41 361) inszeniert hat, hat die Zuschauer mit Bond leiden 
lassen und sie mitten durchs Jammertal der altersbedingten Verschleißerscheinungen und ei-
ner tiefen Verunsicherung in der neuen virtuellen Welt geführt. In „Spectre“ gibt es endlich „Re-
demption“, also die Erlösung oder Wiedergutmachung. Das sei es, so Mendes, was er Bond 
mit dem 24. Abenteuer habe spendieren wollen, und es ist ihm vollauf gelungen. Allerdings zu 

Spectre          007-Live-Musik: Moneypennies
dem Preis, dass sich Bond wieder weiter von der Welt der Sterblichen entfernt und in einem 
Kino-Himmel herumturnt, zu dem man nur staunend aufsehen kann. Wenn Bond in „Casino 
Royale“ (fd 37 910) oder „Skyfall“ gefoltert oder angeschossen wurde, dann blutete er wie wir 
und brauchte erst einmal Zeit, um wieder auf die Beine zu kommen. In „Spectre“ springt er vom 
Folterstuhl seines Kontrahenten Oberhauser (Christoph Waltz) mitten in die nächste Action, als 
wäre nichts gewesen. Oberhauser hat Bonds Schädel angebohrt. Ist da etwa nichts drin, was 
beschädigt werden kann? Ist Bond doch nur eine Puppe, kein Mensch aus Fleisch und Blut?

Ganz am Anfang heißt es: Die Toten leben. Dann folgt die erste, fulminante Actionsequenz, in 
Szene gesetzt vor den fröhlich-makabren Feierlichkeiten zum „Tag der Toten“ in Mexiko. Bond 
will einen italienischen Gangster eliminieren; ein Häuserblock explodiert, und dann muss der 
Schurke aus seinem Helikopter gehauen werden, ohne dass die Maschine auf die Menschen-
menge unten auf dem Platz stürzt. Bond nimmt dem Gangster einen Ring ab; dieser führt ihn 
auf die Spur der Terror-Organisation Spectre und ihres Leiters Oberhauser, der er fortan unauf-
haltsam wie eine Naturgewalt folgt: von Mexiko nach Rom, in die österreichischen Alpen, nach 
Tanger und in die Sahara und schließlich heim nach London. Bond ist der Jäger. Und obwohl er 
schneller denn je ist, ist sein eigener Mythos immer noch schneller: auf Schritt und Tritt holen 
ihn die Reminiszenzen an die Bond-Geschichte ein.

Der Zeitgeist kann da nicht richtig mithalten. Zwar versuchen die Autoren, ihn ins Schlepptau 
zu nehmen, indem sie, wie derzeit viele Thriller, das reale Schreckgespenst globaler Überwa-
chung und Kontrolle heraufbeschwören: Der britische Geheimdienst soll umstrukturiert werden; 
anstatt auf Doppelnullagenten soll künftig auf exzessive digitale Durchleuchtung und die 
Vernetzung der Datenbanken der neun führenden Geheimdienste gesetzt werden. Repräsen-
tiert wird dieser Kurs von MI5-Chef Max Denbigh, der M vom MI6 ausbooten will. Klar, dass da 
auch Spectre dahinter steckt: Die totale Kontrolle öffnet für den Machtmissbrauch Tür und Tor; 
das hat man schon im letzten „Captain America“-Film („The Return of the First Avenger“, fd 42 
273) gelernt, wo die Verbrecherorganisation Hydra wie hier jetzt Spectre ein Kraken-Emblem 
als Signum besaß. Denbigh hätte einen interessanten Gegenspieler abgeben können. Um ihn 
herum lässt Mendes die Verbrecherorganisation aber seltsam altbacken dastehen und bedient 
eher die Nostalgie, als dass er Bilder für zeitgenössische Ängste finden würde. Zwar ist die 
Rede von einer Organisation, die sämtliche Systeme unterwandert und aus dem Verborgenen 
heraus agiert; gezeigt bekommt man aber nur ein Geprotze, das fast an die Haifischbecken-
Fußböden früherer Bond-Filme denken lässt. Das Spectre-Meeting in einem römischen 
Palazzo wirkt, verglichen mit dem diskreten Sich-unters-Volk-Mischen beim „Quantum“-Treffen 
in „Ein Quantum Trost“ (fd 38 983), geradezu archaisch. Und der Versuch, durch eine Art „Kain 
und Abel“-Soap zwischen Bond und Oberhauser die Familienmelodram-Konstellation aus „Sky-
fall“ zu repetieren, schmälert eher den Nimbus des Bösen, als ihn zu stärken: Das weltumspan-
nende „corporate evil“ – nur die Folge eines unüberwundenen Kindheits-Komplexes?

Keine Frage: „Spectre“ macht trotzdem Spaß. Die Action sitzt, Bonds schmaler Anzug auch, 
und das in „Skyfall“ eingeführte Personal, das Bond helfend flankiert, macht seine Sache eben-
so gut wie Léa Seydoux als neue Frau an Bonds Seite, der es gelingt, etwas Gefühl aus dem 
harten Hund herauszukitzeln. Etwas weniger Retro-Kitt auf den Rissen in der Bond-Welt wäre 
aber mehr gewesen: durch sie schimmerte in den Filmen zuvor eine Dringlichkeit, die „Spectre“ 
abgeht. 

Felicitas Kleiner, FILMDIENST 2015/23 
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Vorfilm: Dorothea
D 2016, Regie Martin Wilhelm, 3’45 Min. 
Beim Anschauen einiger alter Fotoalben 
entstand die Idee, aus einigen Fotos die 
Lebensgeschichte von Dorothea als Film 
entstehen zu lassen. Geboren 1926, 
wurde die Jugend auch geprägt durch 
die Diktatur des Nationalsozialismus. 
Nach Ende des Krieges folgte die Heirat, 
verbunden mit einem Umzug nach 
Westdeutschland. Ein Dasein als Mutter 
und Hausfrau - so, wie es Millionen von 

Frauen in der zweiten Hälfte des 
20. Jahrhunderts erlebten. Schlager, 
die Form der Musik, die sie ihr Leben 
lang liebte. So begleiten zeitgenössische 
Melodien die Fotostrecke.
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Vor der Morgenröte - Stefan Zweig in Amerika 
VOR DER MORGENRÖTE 
Scope. Deutschland/Frankreich/Österreich, 2016 
Biopic
Produktionsfirma: X-Filme Creative Pool/Idéale Audience/Maha Prod./Dor Film/BR/
WDR/arte/Arte France Cinéma/ORF
Verleih Kino:X-Verleih
Länge: 106 Minuten
FSK: ab 0; f
Erstaufführung: 2.6.2016
FILMDIENST-Nummer: 43919
Produktion: Stefan Arndt, Uwe Schott, Pierre-Olivier Bardet, Danny Krausz, 
Kurt Stocker, Denis Poncet, Olivier Père
Regie: Maria Schrader
Buch: Maria Schrader, Jan Schomburg
Kamera:  Wolfgang Thaler
Musik: Tobias Wagner
Schnitt: Hansjörg Weissbrich
Darsteller: Josef Hader (Stefan Zweig), Barbara Sukowa (Friderike Zweig), Aenne 
Schwarz (Lotte Zweig), Matthias Brandt (Ernst Feder), Charly Hübner (Emil Ludwig), 
André Szymanski (Joseph Brainin), Nicolau Breyner (Leopold Stern), Lenn Kudrja-
wizki (Samuel Malamud), Tómas Lemarquis (Lefèvre), Harvey Friedman (Friedman), 
Oscar Ortega Sánchez (Sanchez), Vincent Nemeth (Louis Pierard), Jacques Bonnaffé 
(Georges Duhamel), Ivan Shvedoff (Halpern Leivick), Irina Potapenko (Paulina Koo-
gan), Abraham Belaga (Abrahão Koogan), Naomi Krauss (Erna Feder)

Der österreichisch-jüdische Schriftsteller Stefan Zweig (1881-1942) reist 1936 zum 
PEN-Kongress nach Buenos Aires. Auf der Reise wird der Exilant von vielen Seiten 
bedrängt, die Barbarei des Nazi-Regimes öffentlich zu verurteilen, was den überzeug-
ten Pazifisten in einen Konflikt stürzt: Weder will er sich für einen Krieg aussprechen 
noch hält er eine Widerstandsgeste ohne persönliches Risiko für sinnvoll. Detailrei-
ches Biopic, das in epischer Breite die Argumentationslinie der Hauptfigur nachvoll-
ziehbar macht. Durch die Last der Dialoge bisweilen eher theaterhaft, gelingt es vor 
allem dank des furiosen Hauptdarstellers, Zweig zum Leben zu erwecken.

Eigentlich ungewöhnlich, einen Film über einen realen Schriftsteller mit den Vorberei-
tungen zu einem exklusiven Bankett anzufangen. Maria Schrader, die hier als Regis-
seurin fungiert, ist derart in ihren Einfall verliebt, dass man sich fragt, ob man gleich 
die Vita eines Kochs oder Kellners serviert bekommt. Kein Detail der durchstrukturier-
ten Tischlandschaft samt Blumenpfaden und hierarchisch geordneten Namenszetteln 
entgeht der panoramisch gleitenden Kamera des Ulrich-Seidl-Manns Wolfgang Thaler. 
Die Türen des repräsentativen Raums öffnen sich synchron auf Kommando. Die hin-
einströmenden Gäste der Haute Volée sprechen Portugiesisch. Es dauert eine Weile, 
bis der Hauptakteur diese wie ein Gesamtkunstwerk orchestrierte Bühne betritt. Es ist 

Vor der Morgenröte

Stefan Zweig, der 1936 in Rio de Janeiro vom Außenminister mit feierlichen Worten in 
Empfang genommen wird.

Da ist der vielsprachige Kosmopolit bereits seit zwei Jahren auf der Flucht und nur auf 
Durchreise nach Buenos Aires, wo er am Kongress des PEN-Clubs teilnehmen möch-
te. Journalisten aus allen Ländern erwarten hier von ihm eine kritische Stellungnahme 
gegenüber der Barbarei des NS-Regimes, das seine Bücher verbrennt und das Leben 
von zurückgebliebenen Kollegen bedroht. In epischer Breite zerpflückt Maria Schrader 
Zweigs pazifistische Argumentationslinie, jede Widerstandsgeste ohne Risiko zeuge 
nur von Eitelkeit. Filmisch ist dieses Interview mit seinem lebensecht inszenierten Fra-
genkatalog nicht, aber ist man einmal an die aus dem Theater bekannte Geschwin-
digkeit gewöhnt, bekommt Josef Hader freie Bahn für seine wunderbare Verkörperung 
des österreichischen Schriftstellers, die man in dieser Schärfe und Sensibilität von 
einem Erfolgskabarettisten nicht erwartet hätte.

Je länger Zweig im Exil lebt, desto schwerer fällt es ihm, seine öffentliche Zurückhal-
tung aufrecht zu erhalten. Er leidet darunter, dass er in Sicherheit sein darf, während 
ihn regelmäßig Nachrichten von verfolgten Freunden und Verwandten einholen. Die 
meisten schicken ihre um Hilfe flehenden Briefe an seine Ex-Frau, die es nach langen 
Strapazen aus Frankreich nach New York geschafft hat. Sie kritisiert offen Zweigs 
Neigung zum inneren Rückzug und scheut sich auch nicht, ihm fehlende Empathie 
vorzuwerfen. Es ist kein Zufall, dass dieser Part mit Barbara Sukowa besetzt ist: Sie 
garantiert den Vergleich mit der Verfilmung eines anderen Exilanten-Schicksals, dem 
von Hannah Arendt, die im Gegensatz zu Stefan Zweig ihre Entwurzelung mit messer-
scharfer Analyse bekämpfte und nach dem Krieg mit polarisierenden Thesen regel-
recht in Kampfstellung ging.

Zweig versucht zu helfen, sein Name öffnet Türen, er braucht aber auch Zeit und 
Ruhe für sein Schreiben, das ihn sinnstiftend am Leben hält. In fünf Episoden zeich-
net Maria Schrader diese nervenzehrende Konfliktlage nach, die hin und wieder doch 
noch Raum für eine idealisierte Begeisterung für das scheinbar so tolerante Brasilien 
zulässt, absurde Situationen in der Provinz, wo sich Zweigs Ruhm in weiblicher Fan-
Kultur entlädt und ein neues letztes Zuhause inmitten eines wuchernden Dschungels 
in dem Berg-Ort Petrópolis, das unerwartet mit alten Bekannten aus der Heimat auf-
wartet. Man kommt nicht umhin, an unsere von Fluchtströmen und sich schließenden 
Grenzen geprägte Zeit zu denken. Der Film drängt diese Lesart aber nicht auf. Das 
Drama, dem die Figuren in ihrem Davongekommensein ausgeliefert sind, spielt sich 
inmitten idyllischer Sommerlandschaften ab. Und doch hängt über Zweigs ostentativ 
ausgestellter Lebensfreude stets ein melancholischer Schleier, der sich irgendwann 
nicht mehr aus dem Weg räumen lässt. Zusammen mit seiner viel jüngeren, asthma-
kranken Frau nimmt er im Februar 1942 eine Überdosis Veronal ein. 

Alexandra Wach, FILMDIENST 2016/11 
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No Land‘s Song 
NO LAND‘S SONG 
Iran/Frankreich/Deutschland, 2014 
Dokumentarfilm
Produktionsfirma: Chaz Prod./Hanfgarn & Ufer/Torero Film
Verleih: Kino: Basis
Länge: 95 Minuten
FSK: ab 0; f
FBW: bw
Erstaufführung: 10.3.2016
FILMDIENST-Nummer: 43730
Produktion: Gunter Hanfgarn, Anne Grange, Rouven Rech, Teresa Renn
Regie: Ayat Najafi
Buch: Ayat Najafi
Kamera: Koohyar Kalari, Sarah Blum
Musik: Hossein Alizadeh, Elise Caron, Emel Mathlouthi
Schnitt: Julia Wiedwald, Shokofeh Kamiz

Seit der Islamischen Revolution 1979 ist es Frauen im Iran verboten, öffentlich 
zu singen, womit sich die Liedermacherin Sara Najafi nicht abfinden will: Zu Eh-
ren der legendären iranischen Sängerin Quamar stellt sie mit Hilfe französischer 
und tunesischer Musiker ein Konzert auf die Beine, wobei ihr Bruder ihre jahre-
langen Auseinandersetzungen mit der Kulturbürokratie mit der Kamera begleitet. 
Der dramaturgisch spannende, lebendige und vielschichtige Dokumentarfilm 
zeichnet ein sehr direktes, mitunter sarkastisches Bild des Lebens unter der 
Mullah-Diktatur. Zugleich erzählt er viel über die iranische Gesellschaft und die 
Rolle der Musik als Sphäre der Freiheit.(O.m.d.U.)

19. September 2013, abends in Teheran. Sara Najafi, eine junge Frau mit Kopf-
tuch, steht auf einer Konzertbühne: „Ein sehr wichtiger Grund für dieses Projekt 
ist, dass die weibliche Stimme in Teheran in Vergessenheit geraten ist. Wie 
möchten sie gerne zurückbringen.“
„No Land’s Song“ ist ein Film über die Entstehung eines Konzerts, das es eigent-
lich nicht geben dürfte. Ayat Najafi dokumentiert den Kampf seiner Schwester 
Sara um einen Auftritt mit weiblichen Stimmen, eine Hommage an die legendäre 
iranische Sängerin Quamar, die 1924 als erste Frau im Iran vor einem großen 
Publikum aufgetreten ist.
Sara ist eine ebenso attraktive wie selbstbewusste Frau, bei der selbst das obli-
gatorische Kopftuch wie ein geschmackvoll ausgewähltes Accessoire wirkt. Sie 
ist eine exzellente Sängerin und Liedermacherin und kämpft dafür, diese Talente 
auch im Iran nutzen zu können. Es war nie leicht für Sängerinnen im Iran, aber 

No Land‘s Song                                 KinoTalk

heute ist es ein Politikum. Seit der islamischen Revolution 1979 ist es für Frau-
en ausdrücklich verboten, in der Öffentlichkeit zu singen. Was die schiitischen 
Theologen gegen die weibliche Stimme haben, ist nie wirklich begründet worden. 
Sara Najafi allerdings will es wissen. Der Religionslehrer Abdolnabi Jafarian 
erklärt auf ihre Frage salbungsvoll, die weibliche Stimme könne das Gleichge-
wicht des Mannes beeinträchtigen. Er habe nichts gegen Frauen, aber die Reize 
der Musik und der weiblichen Stimme zusammen könnten den Mann sexuell 
erregen. Ein Stück Käse sei gut, eine Traube auch, aber beides zusammen sei 
vielleicht zuviel. An der jungen Frau schaut er immer vorbei, als wäre sie nicht im 
Raum, auch als Sara fragt, was denn der Käse mit der Musik zu tun habe.
Diese Szene ist bei aller Ernsthaftigkeit unfreiwillig komisch, ebenso wie die 
heimlich aufgenommenen Gespräche Saras mit den Vertretern des Musikdezer-
nats im Ministerium für Kultur und islamische Führung. „Ich will ganz offen sein, 
das Regime hat ein fundamentales Problem mit der weiblichen Solo-Stimme“, 
hört man da, auch Ratschläge, wie die junge Frau und ihre Sängerinnen die 
religiöse Zensur übergehen könnten.
„No Land’s Song“ ist eine sehr direkte, mitunter gar sarkastische Bestandsauf-
nahme der Graustufen der Diktatur: die Religionslehrer, die Kulturbürokraten mit 
ihrem großen Verständnis und ihren schnellen Verboten. Sie zeigt eine Gesell-
schaft, die gelernt hat, mit absurden Verboten zu leben, sie zu ignorieren. Fast 
drei Jahre lang hat Sara Najafi für ihr Projekt gekämpft, und auch der Film ist 
eine Reise durch die politischen Zäsuren der iranischen Gesellschaft der letzten 
Jahre: die Niederschlagung der grünen Bewegung im Iran 2007, das Echo des 
Arabischen Frühlings 2011, die unerfüllten Hoffnungen, die sich an den Wahlsieg 
des Reformers Hassan Rohani bei den iranischen Präsidentschaftswahlen 2013 
knüpften.
„No Land’s Song“ ist aber auch die Geschichte eines kulturellen Brücken-
schlags: Sara nimmt Kontakt zu französischen Sängerinnen und Musikern auf 
und integriert zudem die tunesische Sängerin Emel Mathlouthi, die Stimme der 
tunesischen Revolution, in ihr Projekt. Zwischen ihren Begegnungen über Skype, 
dann in Paris und schließlich in Teheran, stehen die Musikerinnen und Musiker 
stets unter einer andauernden Spannung zwischen Euphorie und bitterer Enttäu-
schung. Ayat Najafi ist mit seiner Kamera immer dabei, unauffällig, aber mitten-
drin. „No Land’s Song“ ist ein sehr lebendiger, vielschichtiger Dokumentarfilm, 
niemals belehrend, aber sehr lehrreich. Ein Film, der viel erzählt über die irani-
sche Gesellschaft, über die Stadt Teheran und, vor allem, über ein mitreißendes 
Engagement für die Freiheit der Musik. 

Wolfgang Hamdorf, FILMDIENST 2016/5

In Zusammenarbeit mit Amnesty International
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KinoTalkLive
hessen film tour
In Zusammenarbeit mit dem Film- und Kinobüro Hessen
Mit Klaviermusik von Barbara Heller, live gespielt von Christina Becht, Piano
Lilo Mangelsdorff stellt ihren Film vor:
Unterwegs in der Musik - Die Komponistin Barbara Heller 
D 2015
Regie Lilo Mangelsdorff
Dokumentarfilm

Konzept, Regie, Schnitt: Lilo Mangelsdorff
Kamera: Lilo Mangelsdorff, Nina Werth
Ton: Wolfgang Schemmert, Lilo Mangelsdorff
Sounddesign: Harald Guhn, a.r.t. Studio
Colour grading: Thomas Maier, magna mana
Produktion: Lilo Mangelsdorff, Cinetix GmbH

Mitwirkende
Barbara Heller
Mary Ellen Kitchens, Dirigentin – Chorleiterin,
Vorstandsmitglied Internationaler Arbeitskreis Frau und Musik e.V.
Irith Gabriely, Klarinettistin
Dr. Rainer Mohrs, Lektor im Verlag Schott Music
KlavierspiegelungDie Kinder beim Kompositions-Workshop des Piano-Podium e.V. 
Karlsruhe:
Georg Hartung, Konrad Hartung, David Heinz, Boris Khlopovskiy,
Tim Krome, Uljana Tabatschnik, Benedikt Zimmer, Sebastian Zimmer

Lilo Mangelsdorffs Dokumentarfilm zeichnet ein sehr persönliches Porträt der Kompo-
nistin Barbara Heller. Unverstellt und hellwach blättert sich die heute 80-Jährige durch 
ihr eigenes Werk und private Fotoalben. Erinnerungsstücke aus ihrem facettenreichen 
Leben machen ihr soziales Engagement in der Musik deutlich, das stark durch die 
Frauenbewegung geprägt wurde. Fast nebenbei blitzen dabei die gesellschaftlichen 
Barrieren auf, vor denen Frauen, die sich in der Musik frei ausdrücken wollten, noch 
im 20. Jahrhundert standen: Erst spät konnte sich Barbara Heller ihre Berufung zum 
Komponieren eingestehen. Ihre vielversprechende Karriere als Musikerin stellte sie 
lange hinter Ehe und Familie zurück.

Ohne erklärende Kommentare lässt Lilo Mangelsdorff vor allem die Künstlerin selbst 
sprechen und erreicht so tiefe Einblicke in das ganz eigene Verständnis von Musik, 
Klang und Hören der Komponistin. Musikalische Beispiele, spontan angeschlagen am 
Klavier, angespielt von Musikkassetten aus Hellers Privatsammlung, aus Workshops, 
Konzerten oder von Aufnahmen bringen den Zuschauern dabei die Bandbreite der 
Kompositionen nahe.

Unterwegs in der Musik  - Die Komponistin Barbara Heller

Im Mittelpunkt des Films steht Barbara Hellers kreativer Schaffensprozess: Wie aus 
sehr persönlichen Ausgangspunkten Kompositionen wachsen, in denen sich Klänge 
und Phänomene aus ihrem unmittelbaren Umfeld mit ihrer jeweiligen inneren Verfas-
sung verbinden. Diesen Prozess versucht der Film in kongenialen Bildern einzufan-
gen und sinnlich erfahrbar zu machen. Ein Film, der Lust auf das Hören macht.

Barbara Heller wurde 1936 in Ludwigshafen am Rhein geboren. Sie lebt und arbeitet 
in Darmstadt und Hammelbach im Odenwald sowie auf La Gomera. Ihre Kompositio-
nen zählen zur sogenannten „Neuen Musik“, sprengen das Genre jedoch mit großer 
sinnlicher Qualität und herber Schönheit. Ihr breites Werk umfasst sowohl Komposi-
tionen der Klassischen Moderne wie auch grafische Notationen und experimentelle 
akustische Installationen. 

Lilo Mangelsdorff, Regisseurin, Filmautorin, Produzentin, 
lebt und arbeitet in Frankfurt am Main.

Nach dem Diplom-Studium der Pädagogik, Soziologie und Psychologie in Frankfurt 
am Main studierte Lilo Mangelsdorff bis 1985 Visuelle Kommunikation mit 

Schwerpunkt Film bei Werner Nekes an der Hochschule für Gestaltung in Offenbach 
am Main. Nach freiberuflicher Tätigkeit als Studioleiterin und Video-Editorin in 

verschiedenen Film- und TV-Studios arbeitete sie von 1992 bis 1995 als wissen-
schaftliche Mitarbeiterin an der Kunsthochschule für Medien (KHM) Köln. Es folgten 

ab 1996 Lehraufträge an der KHM sowie den Universitäten Paderborn und Frankfurt 
am Main. 1997 erhielt sie das Moldau-Stipendium des Hessischen Ministeriums für 

Wissenschaft und Kunst.

Seit 1983 produziert sie über die Filmproduktionsfirma Cinetix GmbH (gegründet 
gemeinsam mit Wolfgang Schemmert) Filme für kulturelle und pädagogische Instituti-

onen sowie freie Kunst- und Medienprojekte. Ihr Schwerpunkt liegt auf de
m Dokumentarfilm. Mit ihren Filmen ist sie weltweit auf Festivals präsent. Für ihren 

Film „Damen und Herren ab 65“ über ein Tanzprojekt der Wuppertaler Choreographin 
Pina Bausch wurde sie 2003 mit dem Preis der Deutschen Filmkritik und dem Jury-
Preis Dance on Camera Festival New York (2004) ausgezeichnet. 2014 gewann ihr 

Tanzfilm „A Horse’s Dream“ beim Wettbewerb Choregrafic Captures den 1. Preis und 
den Kinopreis.

Filmografie (Auswahl): „Unterwegs in der Musik – Die Komponistin Barbara Heller“ 
(2016), „Human Animals Dance“ (2014), „A Horse’s Dream“ (2013) „Esel Hund Katze 

Hahn … und andere Musikanten“ (2009), „Wir sehen voneinander“ (2006) „Damen 
und Herren ab 65“ (2002), „Orpheus“ (2000), „Der Bebuquin – Rendevous mit Carl 

Einstein“ (2000), „Irgendwo habe ich Sie schon mal gesehen“ (1999), „Das sind wir“ 
(1995), „Happy and …“ (1989), „Winterwideo“ (1985), 

„Was wäre der Staat ohne seine Mauern“ (1984)

KinoTalkLive Lilo Mangelsdorff & Christina Becht, Piano
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Der Chor vom von Eschborn V 
Sing & Swing stimmt auf den Film ein

Der Chor unter der Leitung von 
Ute Jeutter sucht Mitsänger:
Anmeldung: www.eschborn-v.de
06196. 48800 oder in der Geschäfts-
stelle des Volksbidungswerks, 
Hauptstraße 14, 65760 Eschborn
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SING STREET 
Scope. Irland/Großbritannien/USA, 2016 
Drama Musikfilm
Produktionsfirma:  Cosmo Films/Distressed Films/FilmNation Ent./FilmWave/
Likely Story/PalmStar Media
Verleih: Kino:StudioCanal
Länge: 106 Minuten
FSK: ab 6; f
Erstaufführung: 26.5.2016
FILMDIENST-Nummer: 43883
Produktion: Anthony Bregman, Martina Niland, Paul Trijbits, Christian Grass, John 
Carney
Regie: John Carney
Buch: John Carney
Kamera: Yaron Orbach
Musik: Gary Clark
Schnitt: Andrew Marcus, Julian Ulrichs
Darsteller: Ferdia Walsh-Peelo (Conor), Lucy Boynton (Raphina), Jack Reynor (Bren-
dan), Maria Doyle Kennedy (Penny), Aidan Gillen (Robert), Kelly Thornton (Ann), Ben 
Carolan (Darren), Mark McKenna (Eamon), Percy Chamburuka (Ngig), Conor Hamil-
ton (Larry), Karl Rice (Garry), Ian Kenny (Barry), Don Wycherley (Bruder Baxter)

Im wirtschaftlich kriselnden Irland des Jahres 1985 muss ein Jugendlicher aus Kos-
tengründen die Schule wechseln und lernt auf seinem neuen Schulweg ein Mädchen 
kennen. Um dieses zu beeindrucken, gründet er mit musikalisch talentierten Mitschü-
lern eine Synthiepop-Band. Von der Liebe zur Musik der 1980er lebende Coming-
of-Age-Komödie, deren höchst originell inszenierte Songszenen Sound und Habitus 
damaliger Bands kongenial nachempfinden. In der Konzentration auf das Glück der 
Hauptfigur vernachlässigt der Film allerdings die Zeichnung der übrigen Charaktere.

Im Irland des Jahres 1985 ist eine sorglose Kindheit nur schwer vorstellbar. Während 
Rezession, Arbeitslosigkeit und Massenauswanderung das Land fest im Griff haben, 
erlebt der 14-jährige Conor aus Dublin die Auswirkungen der Wirtschaftskrise auf 
seine nur scheinbar stabile Familie. Nun streiten sich seine Eltern immer öfter und 
wüster, seinen Geschwistern und ihm bleibt nur der Rückzug in ihre Zimmer. Dort 
schrammelt Conor auf seiner Gitarre und bastelt sich aus den elterlichen Beschimp-
fungen einen provisorischen Songtext zusammen.

Das Bedürfnis nach Schutzzonen wird noch größer, als der Junge von seiner teuren 
Jesuiten-Privatschule auf die staatliche Lehranstalt Synge Street Christian Brothers 
School kommt. Den Neuling schikanieren besonders der strenge Direktor und der 
Schulrowdy, sodass Conor anderswo nach Erfüllung suchen muss. So fasst er sich 
ein Herz und spricht ein schönes, etwas älteres Mädchen an, das tagtäglich vor einem 
Haus gegenüber der Schule wartet. Die verdutzte Raphina lässt sich auf ein Ge-

Sing Street                                     Chor+Kino

spräch ein, verrät ihren Traum vom Model-Beruf, und Conor ergreift die Chance: Als 
er geht, hat er Raphinas Zusage, im nächsten Musikvideo seiner Band mitzuwirken. 
Verschwiegen hat Conor nur, dass er diese Band erst noch zusammenstellen muss.

Glaubt man den Aussagen berühmter Musiker, sind etliche Gruppen aus ähnlichen 
Motiven gegründet worden, wie es John Carney in „Sing Street“ darstellt. Auch der 
irische Regisseur wuchs in den 1980er-Jahren in Dublin auf und spielte in einer 
Rockband, was der Gefühlswelt und dem Verhalten der Hauptfigur biografische Wahr-
haftigkeit verleiht. Die pubertäre Chuzpe, mit der Conor sich musikalische Mitstreiter 
sucht, um bei seiner Angehimmelten zu landen, wirkt glaubwürdig und durchaus sym-
pathisch: Außenseiter mit musikalischen Talenten gibt es an seiner Schule offenbar 
reichlich, und in einer Reihe sehr vergnüglicher Szenen gelingt es Conor, fünf von 
ihnen für seine Band zu gewinnen. Die Casting-Sequenzen sind eine offensichtliche 
Hommage an Alan Parkers Irland-Musikfilm-Klassiker „Die Commitments“ (fd 29 158), 
funktionieren aber auch in dieser Variante prächtig. Durch die jugendliche Experi-
mentierlust der Gruppe, die ihren musikalischen Stil erst allmählich finden muss, mal 
diese, mal jene bekannte Achtziger-Band nachahmt und anfangs auch beim ge-
meinsamen Spielen und Videodrehen noch unbeholfen agiert, entsteht eine reizvolle 
zusätzliche Ebene.

Der Vergleich mit dem Vorbild zeigt aber auch, was Carney weniger gelungen ist: 
Während „Die Commitments“ ein Film über eine Band war und alle Mitglieder mit glei-
cher Sorgfalt zum Leben erweckt wurden, stellt „Sing Street“ letztlich nur die Selbst-
verwirklichung von Conor als bedeutsam dar. Seine Bandkollegen verkommen nach 
ihrer Einführung zur bloßen Staffage und dienen nur dazu, die Hauptfigur gut ausse-
hen und klingen zu lassen. Anders als bei Carneys früheren Musikerfilmen „Once“ (fd 
38 541) und „Can a Song Save Your Life?“ (fd 42 538) fällt es so auf Dauer schwer, 
mit dem Protagonisten zu fiebern. Die Frage, ob Conor am Ende sein Mädchen 
bekommt, gewinnt nie die beabsichtigte Dringlichkeit, auch weil die Nachwuchsschau-
spieler beim Musizieren wesentlich überzeugender sind als beim Darstellen jugend-
lichen Flirtens. Ganz in seinem Element ist der Film dafür in Carneys einmal mehr 
höchst origineller Inszenierung der Musik: Die an den Synthiepop der 1980er-Jahre 
angelehnten Songs sind Vorbildern wie Duran Duran, The Cure oder Joe Jackson 
wunderbar nachempfunden, die jungen Musiker spielen mit sichtlicher Begeisterung 
und eignen sich das oft extravagante Auftreten der Popstars jener Zeit an. Bis hin zum 
Knistern des Verstärkers und dem Kratzen der Platten ist die Liebe des Regisseurs 
zum Musikerleben seiner Jugend spürbar. Zudem visualisiert er mit viel Einfalls-
reichtum den Wunsch der Figuren nach einer strahlenden Alternative zu ihrer tristen 
Alltagswelt, am mitreißendsten in einer Fantasie-Sequenz, in der sich ein schnöder 
Turnhallen-Schulball in ein feuriges Tanzspektakel nach US-(Film-)Vorbildern verwan-
delt. Letztlich ist „Sing Street“ somit weniger ein Film über Musiker als über die Kraft 
der Musik. Und darüber, wie sich mit ihrer Hilfe die graue Realität überwinden lässt. 

Marius Nobach, FILMDIENST 2016/11 

Sing & Swing, Leitung Ute Jeutter
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Vorfilm: Von der Tulpenmanie 
und anderen Spekulationen 
D 2016, Regie Martin Wilhelm, 6’27 Min. 
Die Tulpenmanie im 17. Jahrhundert in den 
Niederlanden gilt als erster (dokumentier-
ter) Börsencrash. Das „goldene Zeitalter“ 
brachte auch viele Gemälde mit dem 
Tulpenmotiv hervor und so wird im Film 
in vier Kapiteln die Kunst mit dem Geld 
und die Vergangenheit mit der Gegenwart 
verknüpft.
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TONI ERDMANN 
Deutschland/Österreich/Rumänien, 2016 
Tragikomödie
Produktionsfirma: Komplizen Film/coop99 Filmprod./knm/Missing Link Films/SWR/WDR/arte
Verleih: Kino: NFP
Länge: 162 Minuten
FSK: ab 12; f
FBW: bw
Erstaufführung: 14.7.2016
FILMDIENST-Nummer: 44012
Produktion: Janine Jackowski, Jonas Dornbach, Maren Ade, Michel Merkt, Bruno Wagner, Antonin Svo-
boda, David Keitsch, Sebastian Schipper
Regie: Maren Ade
Buch: Maren Ade
Kamera: Patrick Orth
Schnitt: Heike Parplies
Darsteller: Peter Simonischek (Winfried / Toni), Sandra Hüller (Ines), Michael Wittenborn (Henneberg), 
Thomas Loibl (Gerald), Trystan Pütter (Tim), Hadewych Minis (Tatjana), Lucy Russell (Steph), Ingrid Bisu 
(Anca), Vlad Ivanov (Iliescu), Victoria Cocias (Flavia)

Auszeichnungen: Maren Ade, Cannes 2016, FIPRESCI-Preis 

Ein alternder Musiklehrer taucht unangemeldet bei seiner Tochter in Bukarest auf, wo diese für eine 
Unternehmensberatung an Rationalisierungskonzepten für die Ölindustrie arbeitet. Entsetzt von ihrem 
freudlosen Manager-Dasein, will er sie in der Gestalt eines kauzigen Alter Egos aus der Reserve locken. 
Eine souverän zwischen Komik, Tragik und surrealen Momenten wandelnde Dramödie um einen Genera-
tionenkonflikt, bei dem sich beide Seiten umkreisen, befehden und doch annähern. Vorzüglich inszeniert 
und getragen von zwei überragenden Darstellern, entwirft der Film mit großer innerer Wahrhaftigkeit ein 
vielschichtiges Vater-Tochter-Verhältnis mit zeitkritischen Anklängen. Untergründig kreist er dabei stets 
auch um die Frage, wie man leben will.

Kein Film wird im luftleeren Raum beurteilt. Immer spielen Erwartungen und Kontexte eine wichtige 
Rolle. Das gilt für „Toni Erdmann“ in besonderem Maße. Weil es sieben Jahre gedauert hat, bis Maren 
Ade den Nachfolger ihres Silberner-Bär-Gewinners „Alle anderen“ (fd 39 348) präsentiert hat, weil „Toni 
Erdmann“ der erste deutsche Film im Wettbewerb von Cannes seit acht Jahren war, weil er überdies von 
einer Filmemacherin stammt, was beim wichtigsten Festival der Welt ebenfalls ungewöhnlich ist.

Umso schöner, dass der Film unter all der Repräsentationslast nicht zusammengebrochen ist: „Toni 
Erdmann“ mag in Cannes zwar keinen Preis gewonnen haben, aber dafür Herzen. Er wurde sowohl vom 
Publikum als auch den Kritikern begeistert aufgenommen, zwei Zuschauergruppen, die bekanntlich nicht 
immer übereinstimmen.

Dass „Toni Erdmann“ trotz seiner 162 Minuten Länge auch Potenzial als Publikumsrenner hat, hebt ihn 
zusätzlich heraus. Die Möglichkeit zum Crossover-Hit liegt gewissermaßen in der DNA des Films begrün-
det. Verbinden seine Figurenkonstellation und die Grundzüge des Plots doch zwei populäre Narrative: 
Da ist zum einen die universelle Geschichte der Aussöhnung in einer Familie – hier zwischen Vater und 
Tochter –, und zum anderen das Aufeinandertreffen eines männlichen „Losers“ und einer weiblichen 
Figur, die auf verbissene Weise am gesellschaftlichen Status orientiert ist – eine beliebte Situation aus 
den Produktionen von Judd Apatow und anderer US-Komödien der letzten Jahre.

Das Genie von Maren Ade liegt darin, wie sie diese Zutaten abwandelt und auf unvorhersehbare Weise 
in ihren eigenen Kosmos überführt. Aus den jungen Loser-Typen der US-Filme macht sie den Alt-68er-
Musiklehrer Winfried, der gerade seinen letzten Schüler verloren hat und seine Umgebung mit ständi-
gen Streichen und Scherzen nervt. Seine Tochter Ines ist eine ehrgeizige Unternehmensberaterin, die 

Toni Erdmann
wenig Verständnis für den entspannten Lebensstil ihres Vaters aufbringt. Als Winfried seine Tochter in 
Bukarest besucht, wo sie gerade arbeitet, ist er von ihrem freudlosen, einzig um die Arbeit kreisenden 
Leben entsetzt. Auftritt: Toni Erdmann, Winfrieds Alter Ego. Mit zotteliger Perücke, schäbigem Anzug und 
falschen Zähnen versucht er als angeblicher „Lebenscoach“ Ines aus der Reserve zu locken. Es ist klar, 
dass es zu irgendeiner Art von Annäherung von Vater und Tochter kommen wird, doch die Inszenierung 
vermeidet Aussöhnungskitsch oder eine abgeschlossene Erzählung. Stattdessen nimmt der Plot immer 
wieder überraschende Wendungen.

Die 39-jährige Regisseurin erzählt von einem umgekehrten Generationenkonflikt: Hier sind es nicht die 
Jungen, die gegen die verknöchert-verspießerten Alten aufbegehren, sondern es ist die „goldene“ bun-
desdeutsche Nachkriegsgeneration, die den im globalisierten Verdrängungswettkampf gestählten Kin-
dern rät, sich mal locker zu machen. Diese Art der Umkehrung hat es in den letzten Jahren auch in der 
amerikanischen Komödie öfters gegeben, zuletzt etwa in „Ricki“ (fd 43 300) mit Meryl Streep. Während 
dort die Alten aber gewöhnlich nur lernen müssen, weniger selbstbezogen zu sein, und die Jungen, mehr 
Toleranz zu üben, ist das Verhältnis der Generationen bei Maren Ade verwickelter. Hinter „Toni Erdmann“ 
steht auch die Frage, inwiefern Ines und ihr Vater nicht zwei Seiten derselben Medaille sind. Inwiefern 
die Karrierefrau zugleich die Werte verkörpert und pervertiert, die ihr von ihrem Vater vermittelt wurden: 
Selbstbestimmtheit, Selbstbewusstsein und Kreativität. Überspitzt formuliert lässt sich fragen: Hat Ines 
aus Winfrieds Freiheit des Lebensentwurfs die Freiheit des Kapitals gemacht, die ihr jetzt hilft, sich im 
ex-kommunistischen Südosteuropa durchzusetzen?

Dass sich im Windschatten des Neoliberalismus eine egalitäre Meritokratie etablieren könnte, mag dabei 
zwar Ines Hoffnung sein, doch der Film zeigt deutlich, wie ältere Hierarchien in der Realität weiter wirk-
mächtig sind: etwa wenn sie von einem Auftraggeber dazu verdonnert wird, mit seiner jungen, hübschen 
Frau shoppen zu gehen. Oder wenn Ines merkt, dass sie ernster genommen wird, weil ihr Vater dabei ist, 
so seltsam der sich auch aufführen mag. Ines hat völlig verinnerlicht, dass sie sich wie die Männer um 
sie herum verhalten muss, um vorwärtszukommen: „Ich bin keine Feministin, sonst würde ich Typen wie 
dich nicht tolerieren“, erklärt sie ihrem Chef ohne Anflug von Ironie.

„Toni Erdmann“ erzählt also nicht nur eine Vater-Tochter-Geschichte, sondern es geht auch um den 
(post)modernen Kapitalismus, das Verhältnis von Zentrum und Peripherie in Europa und um Sexismus 
in der Arbeitswelt. Die thematische Spannbreite wirkt dabei niemals forciert, ebenso wie die schwierigen 
Tonwechsel zwischen Komik, Tragik und surrealen Momenten immer gelingen. Das liegt nicht zuletzt 
daran, dass Maren Ade ihren dritten Spielfilm sicher in den beiden Hauptfiguren verankert, für die sie 
zwei herausragende Darsteller gefunden hat. Sandra Hüller gibt Ines eine Fassade stählerner Entschlos-
senheit, hinter der aber jeden Moment der Nervenzusammenbruch droht. Peter Simonischek meistert die 
noch schwerere Aufgabe, zu spielen, wie seine Figur (amateurhaft) jemand anderen spielt.

Für das Gelingen des Films sind aber nicht nur das Skript und die beiden Darsteller entscheidend, 
sondern auch die völlig auf sie ausgerichtete Form. Sie hält „Toni Erdmann“ zusammen. Schon mit 
der ersten betont unspektakulären Einstellung auf eine deutsche Durchschnittshaustür und Wertstoff-
Tonnen machen Ade und ihr Kameramann Patrick Orth klar, dass die Bildebene hier nicht auf sich selbst 
aufmerksam machen soll, sondern ganz den Figuren und der Geschichte dient. Orths Handkamera 
reagiert flexibel auf die Schauspieler, wird aber niemals selber als „Effekt“ eingesetzt, der beispielsweise 
besondere Authentizität suggerieren soll.

Vielleicht ist das der einzige Kritikpunkt: Dass „Toni Erdmann“ der typisch deutschen Formfeindlichkeit 
nicht entkommt, sondern sich im Rahmen des von den Förderanstalten so bevorzugten, auf Drehbuch, 
Handwerk und Schauspiel fixierten „mittleren“ Realismus bewegt. Um auf die Erwartungshaltung und die 
Repräsentationslast zurückzukommen: „Toni Erdmann“ rettet das deutsche Kino nicht. Er ist einfach ein 
sehr guter Film einer sehr talentierten Filmemacherin. 

Sven von Reden, FILMDIENST 2016/14

128 KinoFlyer



Freitag, 7.4.2017 
20.15 Uhr

KinoLesung

In Hessisch 

Mit Volker Hummel

KinoLesung
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KinoLesung. Mit Volker Hummel
Im Film des Abends „Tschick“ wird 
bestimmt nicht hessisch gebabbelt. 
Zu Zeiten, als er im Radioprogramm des 
Hessischen Rundfunks zu hören war, hatte 
Volker Hummel aus dem benachbarten 
Oberhöchstadt dazu auch kaum Gelegen-
heit. Erst im Ruhestand hat er die Eigen-
heiten des hessischen Dialekts  wieder-
entdeckt und liebevoll gesammelt. Daraus 
entstand sein Buch „Des basst immer wid-
der – Lauter hessische Lieblingswörter“ 
(Societäts-Verlag). Daraus wird er zitieren, 

dabei erklären, was man mit „mache“ 
alles machen kann und dass das „due“ 
für den Hessen so wichtig ist wie für den 
Engländer das „to do“. Und zum Schluss 
seines Kurzbeitrags verrät Hummel, was 
er an den Hessen (und Hessinnen)so 
richtig gut und originell findet!

Volker Hummel, geb. 1944.
Erste Veröffentlichung „Das Buch 
der deutschen Ermahnungen“, 
1997 bei Eichborn.
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Tschick
Deutschland, 2016 
Jugendfilm Komödie Literaturverfilmung Roadmovie
Produktionsfirma: Lago Film/StudioCanal/ARD Degeto/rbb/BR
Verleih: Kino: StudioCanal
Länge: 93 Minuten
FSK: ab 12; f
FBW: bw
Erstaufführung: 15.9.2016
FILMDIENST-Nummer: 44138
Produktion: Susanne Kusche, Marco Mehlitz
Regie: Fatih Akin
Buch: Lars Hubrich, Hark Bohm
Vorlage: Wolfgang Herrndorf (Roman „Tschick“)
Kamera: Rainer Klausmann
Musik: Vince Pope
Schnitt: Andrew Bird
Darsteller: Anand Batbileg (Andrej „Tschick“ Tschichatschow), Tristan Göbel (Maik Klingenberg), 
Mercedes Müller (Isa), Anja Schneider (Maiks Mutter), Uwe Bohm (Maiks Vater), Udo Samel (Herr 
Wagenbach), Claudia Geisler-Bading (Mutter Risi-Pisi-Familie), Alexander Scheer (Jugendrichter), 
Marc Hosemann (Polizist), Friederike Kempter (Anwältin), Aniya Wendel (Tatjana), Bella Bading 
(Florentine), Sammy Scheuritzel (Patrick), Max Kluge (Hans)

Zwei 14-jährige Jungen aus grundverschiedenen sozialen Milieus raufen sich in den Sommerferien 
zusammen und starten in einem gestohlenen Lada zu einer ereignisreichen, mitunter gefahrvollen 
Spritztour durch die ostdeutsche Provinz. Temperamentvolle Verfilmung des Jugendromans von 
Wolfgang Herrndorf, die sich dank prägnanter Bilder und Szenen sowie der ungewöhnlichen Musik-
auswahl zunehmend von der literarischen Vorlage zu lösen versteht. Nach holprigem Beginn erzählt 
das teils märchenhaft überhöhte Road Movie überzeugend von magischen Momenten des Erwach-
senwerdens und bringt glaubwürdig die Gefühlswelt der Jugendlichen auf den Punkt. 

„Landkarten sind für Muschis“, sagt der Junge mit dem runden Gesicht und der Irokesen-Frisur. Sein 
langhaariger Mitfahrer ist eher skeptisch. Zu diesem Zeitpunkt sind die beiden 14-Jährigen mit dem 
geklauten Lada schon längst unterwegs. Ihr Ziel ist die Walachei. Zum Umkehren ist es zu spät.
Tschick und Maik sind Verbündete wider Willen. Als „Asi“ gilt der eine, weil er oft angetrunken in die 
Schule kommt und recht verwahrlost wirkt, als „Psycho“ der andere, weil seine Mutter den Urlaub 
regelmäßig auf einer Beautyfarm verbringt – so nennt die Alkoholikerin die Entzugsklinik. Was beide 
Jungs verbindet, ist die Ablehnung der anderen. Auf die Partys bei den schönsten Mädchen der 
Klasse sind Tschick und Maik nie eingeladen. Jetzt müssen sie ihren eigenen Weg finden, um in den 
Sommerferien aus dem Alltag auszubrechen und auf eigene Faust etwas zu erleben. Der Lada ist 
dafür das geeignete Transportmittel.
Wolfgang Herrndorfs gleichnamiger Jugendroman ist eine Steilvorlage für eine Verfilmung, ein 
literarisches Road Movie mit skurrilen Zügen, das zwei Außenseiter von Berlin-Marzahn durch die 
ostdeutsche Provinz führt, von Freundschaft und Träumen und vom Aufbruch ins große Ungewisse 
erzählt. Eine Hürde ist dabei die kompromisslose Innensicht des Romans. Die Erzählung lebt davon, 
dass sie aus Maiks Perspektive geschrieben ist, ungekünstelt und sehr echt, manchmal rotzig, 
manchmal philosophisch.
Es dauert ein wenig, bis Fatih Akin sich freigeschwommen hat und Bilder für Herrndorfs Sprache 
findet. Vor allem die ersten Szenen des Films – mit Ausnahme des knappen Intros, das wie im Ro-
man das Ende vorwegnimmt – kleben durch Maiks Voice-Over-Kommentar noch eng an der Vorlage. 
Filmisch eleganter wird es, wenn der Film Maiks Gefühle in Bildern ausdrückt. Wenn er etwa auf 
das Mädchen seiner Träume zuzuschweben scheint oder auf die erschreckend junge und aggressiv 

Tschick                                         KinoLesung
aufreizende Assistentin seines Vaters mit einer blutigen Gewaltfantasie reagiert.
Mit dem Aufbruch der beiden Jungs findet auch die Inszenierung zu größerer Freiheit. Das drückt 
sich insbesondere auch im Soundtrack aus. Ist die alte Richard-Clayderman-Kassette, die Maik im 
Handschuhfach des Lada gefunden hat, erst einmal Bandsalat, begleiten K.I.Z., Seeed und Bilder-
buch die Jungs durch die ostdeutsche Provinz. „Hurra die Welt geht unter“, „Goosebumps“ oder 
„Willkommen im Dschungel“ lauten die Titel der Tracks und füllen die Geschichte der jugendlichen 
Ausreißer mit ganz eigenem Leben. Sie sind das Mixtape eines Sommers zwischen Untergang, 
Abenteuer und Neubeginn.
Nach einigen schweren Dramen knüpft Akin mit „Tschick“ wieder an die Leichtigkeit von „Im Juli“ (fd 
34 408) an, in dem Moritz Bleibtreu und Christiane Paul einmal bekifft und schwerelos über dem Bo-
den schwebten. Tschick und Maik brauchen dazu keine Drogen. Die Magie des Alltags finden sie in 
einer wilden Fahrt durchs Maisfeld, im köstlichen Essen bei einer Öko-Mutter mit Harry-Potter-affiner 
Rasselbande, beim Campen unter Windrädern, in denen die Außerirdischen ganz nah sind. Als Maik 
auf einem Schrottplatz die verwahrloste Isa kennenlernt, kommt an einem Stausee sogar so etwas 
wie erste Liebe ins Spiel. Schön ist es, wie diese Schauplätze gegen den Strich gebürstet werden. 
Wichtig ist nicht, dass sie besonders sind, sondern dass sie von Tschick und Maik so empfunden 
werden.
Überhaupt ist es das Hier und Jetzt, um das es immer geht. Allzuviel über die familiären Hintergründe 
und den biografischen Ballast der Haupt- und Nebenfiguren erfährt man nicht, weder über den russi-
schen Spätaussiedler Tschick, dessen Familiengeschichte wohl Stoff für ein krasses Drama geboten 
hätte, noch über Isa, die die rätselhafteste Figur bleibt. Am meisten erzählt der Film noch über Maik 
– und dekonstruiert dabei lustvoll die Einfamilienhaus-mit-Pool-Fassade.
Wo Herrndorf Episode auf Episode reiht, nimmt das Drehbuch von Lars Hubrich, Fatih Akin und Hark 
Bohm kluge Abkürzungen, lässt manche der teils märchenhaft-überhöhten oder skurrilen Begeg-
nungen aus und verdichtet andere. Mit rund 90 Minuten ist der Film überraschend kurz ausgefallen, 
dafür aber auch kurzweilig und nicht redundant. Das Gefühl, dass zwei Jungen eine ganz besondere 
Reise hinter sich gebracht haben und zumindest Maik am Ende als anderer Mensch zurück in die 
Schule kommt, trifft Akin auf den Punkt. Und findet im Abspann noch eine schöne filmische Form, um 
in einer Animationssequenz eine Lücke zu schließen. 

Stefan Stiletto, FILMDIENST 2016/19 
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Zum Tag der Erde 

19 Uhr Galerie K

Omar Rafee / Syrien
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Kunst & Kino zum Tag der Erde

19 Uhr
Galerie K

Ausstellungseröffnung 
Zeichnungen und Acryl von
Omar Rafee / Syrien
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Seefeuer 
FUOCOAMMARE 
Italien/Frankreich, 2016 
Dokumentarfilm
Produktionsfirma: Stemal Ent./21uno Film/Istituto Luce Cinecittà/Rai Cinema/Les Films d‘Ici/Arte 
France Cinéma
Verleih: Kino: Weltkino
Länge: 114 Minuten
FSK: ab 12; f
FBW: bw
Erstaufführung: 28.7.2016
FILMDIENST-Nummer: 44049
Produktion: Donatella Palermo, Gianfranco Rosi, Roberto Cicutto, Paolo Del Brocco, Serge Lalou, 
Camille Laemlé, Martine Saada, Olivier Père
Regie: Gianfranco Rosi
Buch: Gianfranco Rosi
Kamera: Gianfranco Rosi
Schnitt: Jacopo Quadri

Auszeichnungen:
Gianfranco Rosi, Berlin 2016, Großer Preis („Goldener Bär“) 
Gianfranco Rosi, Berlin 2016, Preis der ökumenischen Jury (Wettbewerb) 

 Auf der Mittelmeerinsel Lampedusa prallen aktuelle Gegensätze aufeinander: Wo früher einfache 
Fischer ihrem Alltag nachgingen, stranden in wachsender Zahl Tausende Afrikaner, die sich mit viel 
Hoffnung auf ein besseres Leben aufs Meer gewagt haben. Ein ruhig erzählter Dokumentarfilm als 
mutiger Beitrag zum europäischen Umgang mit der Flüchtlingskrise, der facettenreich einen Mik-
rokosmos beleuchtet, in dem existenzielle Not und bürgerliche Normalität hautnah nebeneinander 
liegen. Mit ausgesuchten Einstellungen und sinnträchtigen Verdichtungen konfrontiert die filmäs-
thetisch nicht widerspruchsfreie Gestaltung mit einer humanitären Katastrophe, vor der man nicht 
weiter die Augen schließen kann.

Der Begriff „Themenkino“ ist in den letzten Jahren zu einem beliebten Schimpfwort der deutschen 
Filmkritik avanciert. Zu Recht. Bezeichnet er doch – polemisch formuliert – ein Kino, das kein Kino 
ist. Genauer: Ein Kino, das nur Inhalt sein will und nicht Form. Ein Kino, das die gesellschaftliche 
oder politische Relevanz seines Themas mit seiner Relevanz als Kunstwerk gleichsetzt. Begünstigt 
wird solch ein Kino in Deutschland durch die Drehbuch-Fixiertheit der Filmförderungen, die Macht 
des Fernsehens und durch die Auswahlpolitik des bedeutendsten deutschen Filmfestivals: der 
„Berlinale“.
Umso schöner, dass dort in diesem Jahr mit „Seefeuer“ des Italieners Gianfranco Rosi ein Film 
gewonnen hat, der trotz seines zeitpolitisch virulenten Themas dezidiert kein „Themenkino“ ist (das 
Gegenbeispiel war in Berlin der zweite Dokumentarfilm im Wettbewerb: der Cyberkriegsfilm „Zero 
Days“ von Alex Gibney). Rosis Ansatz ist weit entfernt vom journalistischen Fernsehdokumentaris-
mus. Er ist ein Filmemacher, der nichtfiktionalen Film dezidiert für die große Leinwand „inszeniert“. 
Das kann bisweilen durchaus wörtlich genommen werden. Wenn zu Beginn der Protagonist Sa-
muele mit einem Freund auf einem Motorroller über die Insel Lampedusa braust, steht die Kamera 
weit weg, um in der Totalen den Weg der beiden vom Horizont in den Vordergrund zu verfolgen. Na-
türlich ist das kein Bild, das aus der einfachen Beobachtung entstanden ist – und es tut auch nicht 
so. Es wurde aus ästhetischen und symbolischen Gründen inszeniert: weil es einen spektakulären 
Überblick über die raue Landschaft der Insel gibt und weil es zugleich etwas über die Einsamkeit 
von Samuele erzählt.

Seefeuer                                      Kunst&Kino
Rosi hat ein Jahr auf der Insel 120 Meilen südlich von Sizilien verbracht, die zu einem Symbol für 
die Herausforderungen geworden ist, denen Europa durch die Fluchtbewegung von Menschen aus 
Afrika sowie dem Nahen und Mittleren Osten ausgesetzt ist. Eine Texttafel informiert zu Beginn, 
dass in den letzten 20 Jahren 400.000 Menschen die gefährliche Überfahrt von Nordafrika gewagt 
haben; man geht davon aus, dass 15.000 von ihnen dabei starben.
Rettungsaktionen auf hoher See zeigt Rosi nur am Anfang und am Ende – am Schluss mit drasti-
schen Bildern von Dutzenden Toten im Bauch eines Schiffes. Dazwischen folgt er vor allem dem 
zwölfjährigen Samuele im Alltag und kontrastiert dies mit Aufnahmen aus dem Erstaufnahmelager 
der Insel. Auf Interviews verzichtet Rosi dabei vollständig. Eine Ausnahme machen die Schilderun-
gen eines Arztes, der anhand von Fotos über den schockierenden gesundheitlichen Zustand vieler 
Flüchtender bei der Ankunft berichtet. In der Figur des engagierten Mediziners, der trotz seines 
grausigen Alltagsgeschäfts seine Empathie nicht verloren hat, kann man so etwas wie einen Stell-
vertreter des unsichtbar und unhörbar bleibenden Filmemachers sehen.
Am humanistischen Anliegen Rosis besteht kein Zweifel, er hat es in Interviews zum Film auch 
immer wieder betont. Dennoch ist „Seefeuer“ ein zwiespältiger Film. Zunächst dadurch, dass der 
Filmemacher vor allem Samuele in den Vordergrund stellt; es gibt keinen Flüchtenden, dem auch 
nur annähernd so viel Leinwandzeit gewidmet wird. Die Afrikaner und Syrer bleiben anonym, sie 
sind immer nur in größeren Gruppen zu sehen und fast immer im Halbdunkel. So bekommen sie 
etwas Bedrohliches, insbesondere wenn eine große Zahl junger Männer Richtung Mekka geneigt 
betet. Der einzige Flüchtende, der so etwas wie eine Subjektivität erhält, rappt und singt in einem 
Klagelied über die Flucht seiner Gruppe durch die Sahara, über das Gefängnis in Libyen und die 
Fahrt über das Mittelmeer. Er erzählt von Durst, Hunger, Folter, Ertrinken – eine bewegende Szene, 
aber ebenso verstörend, wenn der junge Mann immer wieder mit agitierend-anklagender Stimme 
wiederholt, dass sie ihre „Pisse“ trinken mussten, um nicht zu verdursten.
Im Kontrast dazu steht Samuele, der mit seinem Vater, einem Fischer, und seiner Großmutter in 
einem bescheidenen Häuschen ein ruhiges Leben führt. Mit selbstgebastelter Zwille zieht er allein 
oder mit seinem scheinbar einzigen Freund über die Insel und gibt sich martialisch. Aber eigentlich 
ist er ein liebenswerter, ängstlicher Junge, der sofort seekrank wird, wenn er mit seinem Vater aufs 
Meer fährt, und der wegen eines „faulen Auges“ eine Augenklappe tragen muss. Seine Familie 
erfüllt die üblichen Italienklischees inklusive Heiligenfiguren im Schlafzimmer und Spaghetti zum 
Mittagessen. Mit den Flüchtenden auf der Insel kommen Samuele und seine Familie anscheinend 
nicht in Kontakt – oder nur über die Radionachrichten, die mal wieder von einem gekenterten Boot 
und Toten berichten.
Rosi hat den Fokus auf Samuele damit erklärt, dass die Aufnahmestelle für Flüchtende wegen 
Renovierungsarbeiten monatelang geschlossen war, als er auf der Insel drehte. Außerdem hielten 
sich die Flüchtenden nur wenige Tage auf Lampedusa auf, bevor sie auf das italienische Festland 
gebracht würden. Daher habe er nicht die Möglichkeit gehabt, wirklichen Kontakt aufzubauen und 
Samuele etwa einen afrikanischen Jungen gegenüberzustellen.
Dennoch hätte Rosi die Flüchtenden anders zeigen können. Oftmals wirken sie im Dunkeln, ein-
gehüllt in goldene Rettungsdecken, wie Aliens, die in Massen in einem entvölkerten „alten“ Europa 
gelandet sind, das dem Untergang geweiht ist. Dieser Eindruck drängt sich insbesondere auf, wenn 
man „Seefeuer“ mit dem Dokumentarfilm „Lampedusa im Winter“ (2015) von Jakob Brossmann 
vergleicht, der ein völlig anderes Bild der Insel zeichnet. Dort kann man sehen, wie Einheimische 
Flüchtende bei ihrem Protest gegen die Zustände im Aufnahmelager unterstützen, wie die enga-
gierte Bürgermeisterin der Insel sowohl für die Einheimischen als auch die Fremden kämpft und wie 
Künstler vor Ort aus den gestrandeten Habseligkeiten von Flüchtenden aktivistische Kunst machen. 
Auch Brossmann liefert kein „Themenkino“, doch er gewichtet völlig anders. Im Vergleich dazu läuft 
Rosis Film Gefahr, über der Schönheit und Poesie seiner Bilder einen melancholischen Blick auf die 
Krise zu befördern, der eher Ängste schürt, als sie zu nehmen. 

Sven von Reden, FILMDIENST 2016/15 
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Faszination Musik
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Beatles for Ev
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Kino Rock im K
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061 96. 4 88 00   www.eschborn-k.de    info@eschborn-k.de

Wochenende Beatles for Ever
Samstag, 29. April 2017, 20.15 Uhr
Faszination Musik: Beat im K 
Brandy Beatles Complete 
Beatles-Nacht: A Hard Day`s Night 
Sonntag, 30. April 2017, 19.30 Uhr

Faszination Musik: Jazz im K 
Andrey Shabashev
Pianist und Komponist
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A Hard Day’s Night
Yeah! Yeah! Yeah!  

GB 1964
Regie Richard Lester
Mit John Lennon, Paul McCartney, 
Ringo Starr, George Harrison

Szenen aus dem Leben der Beatles während einer 
Konzerttournee in England: eine Kombination aus doku-
mentarischen Musikmitschnitten ihrer Bühnenauftritte, 
eingeflochtenen Slapstick-Gags und rudimentärer Spiel-
handlung, mit viel Witz, Tempo und dramaturgischem 
Geschick inszeniert. Neuartig und richtungsweisend für 
spätere Musikfilme ist die authentische Wiedergabe von 
Lebensgefühl und Zeit-Atmosphäre, die weniger durch 
protokollarischen Realismus als durch schöpferische 
Unordnung und parodistische Stilexperimente erreicht 
wird. Erst 1994 kam die untertitelte Originalversion un-
ter dem Originaltitel ins Kino, die auch die sprachlichen 
Witze nachvollziehen ließ. (Fernseh- und Videotitel auch: 
„A Hard Day‘s Night“; Kinostart 2001 in restaurierter Fas-
sung mit digital aufbereitetem Soundtrack.)

FILMDIENST

A Hard Day‘s Night                Beatles for Ever Faszination Musik: Rock im K 
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Eine Veranstaltung in Zusammenarbeit 

mit der preisgekrönten Reihe „Frankfurt 

liest ein Buch“: „Benjamin und seine 

Väter“ von Herbert Heckmann.

Live Filmmusik Trioglyzerin 

Einführung Björn Wissenbach

KinoTalkLive

Eschborn K, Jahnstraße 3, 65760 Eschborn
061 96. 4 88 00   www.eschborn-k.de    info@eschborn-k.de

Live Filmmusik Trioglyzerin 
Einführung Björn Wissenbach

Wir  alle  sind  Rädchen
Der 1927 entstandene Film „Metropolis“ 
erscheint in seiner jetzt fast vollstän-
dig restaurierten Fassung vielen als 
ein Kommentar zur Sozialpsychologie 
der Massengesellschaft der Weimarer 
Republik. Herbert Heckmann, 1930 in 

Frankfurt am Main geboren, zeichnet in 
seinem Roman ein Bild Deutschlands 
eben dieser Zeit aus der Perspektive 
eines minderjährigen Kindes. Die Musi-
ker der Gruppe Trioglyzerin machen die 
Kinoatmosphäre von damals mit ihrer 
Live-Stummfilmmusik wieder erlebbar. 
Der Architekt und Historiker mit Frank-
furter Wurzeln Björn Wissenbach führt 
durch den Abend.
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Live-Musikbegleitung: Trioglyzerin. Einführung: Björn Wissenbach
Metropolis (1925/26; rekonstr. Fassung 2010) 
Schwarz-weiß. Deutschland, 1925/26 
Produktionsfirma: Universum-Film
Verleih: Kino: Warner Bros.
DVD: Warner (FF, DD5.1)
Blu-ray: Warner (FF, DD5.1)
Länge: 146 (= DVD: 144 & BD: 150) Minuten
FSK: ab 6 (DVD)
FBW: bw
Erstaufführung: 12.2.2010 arte
12.5.2011
2.12.2011 DVD & BD
Produktion: Erich Pommer
Regie: Fritz Lang
Buch: Thea von Harbou, Fritz Lang (ungenannt)
Vorlage: Thea von Harbou (gleichnamiger Roman)
Kamera: Karl Freund, Günther Rittau
Musik: Gottfried Huppertz
Darsteller: Brigitte Helm (Maria/Maschinenmensch), Alfred Abel (Johann Freder-
sen), Gustav Fröhlich (Freder Fredersen), Rudolf Klein-Rogge (Rotwang), Fritz 
Rasp (der Schmale), Theodor Loos (Josaphat), Erwin Biswanger (Georgy, Nr. 
11811), Heinrich George (Groth, Wächter der Herzmaschine), Hanns Leo Reich 
(Marinus), Heinrich Gotho (Zeremonienmeister), Margarete Lanner (Dame im 
Auto), Helene Weigel (Arbeiterin), Fritz Alberti (der schöpferische Mensch)

Fritz Langs Stummfilm, eines der einflussreichsten Werke der Filmgeschichte, in 
seiner Originalfassung mit bisher verschollen geglaubten, in Argentinien wieder-
entdeckten Szenen. Die ausgebeuteten Arbeiter einer unterirdischen Stadt re-
bellieren unter der Führung einer jungen Frau gegen die Oberschicht. Während 
sich der Sohn des Despoten den Aufständischen anschließt, versucht der Vater, 
seine Macht durch eine Roboterfrau, die Doppelgängerin der Heilsbringerin, zu 
verteidigen. Die neue Fassung wurde von der Friedrich-Wilhelm-Murnau-Stiftung 
gemeinsam mit der Deutschen Kinemathek-Museum für Film und Fernsehen 
Berlin in Kooperation mit dem Museo del Cine Pablo C. Ducrós Hicken (Buenos 
Aires), ZDF und ARTE aufwändig restauriert, erreicht nun annähernd Länge 
und Konzeption der Urfassung und illustriert eindrucksvoll Langs faszinierende 
Erzählstrategie. Nach der Originalpartitur von Gottfried Huppertz wurde die Auf-
führung vom Rundfunk-Sinfonieorchester Berlin unter Leitung von Frank Strobel 
begleitet. 

FILMDIENST

Metropolis             Zu Frankfurt liest ein Buch

Das Buch
Benjamin Weis erblickt 1919 als Sohn der ledigen Kanzleigehilfin Anna das Licht 

der Welt, vom Vater fehlt jede Spur. Der Anwalt Friedrich Bernoulli nimmt sich 
der jungen Familie an, stellt Wohnung und Unterhalt zur Verfügung. So wächst 

Benjamin trotz der widrigen Umstände behütet in der Frankfurter Berger Straße 
heran. Er taucht ein in die Welt von Don Quijote und Robinson Crusoe und erlebt 

mit seinen Freunden Gogo, Franz, Popel und dem Baron Abenteuer. 

Benjamins Fragen nach dem Vater beantwortet Anna mit Märchen: »Dein Vater 
hat uns verlassen, vielleicht wird er einmal zu uns zurückkommen, aus Amerika 

und mit vielen Geschenken.« Und so erfindet sich Benjamin seine Väter: Der 
Vater ist alles und nichts. Benjamin hat keinen Vater und zugleich viele.

Heckmann zeichnet ein Panorama der 1920er und 30er-Jahre in Deutschland 
aus der Perspektive eines Kindes, das mit vielen Fragen aufwächst: Warum 

nennt Gogo seinen Ziehvater einen Vaterlandsverräter? Und warum muss Max, 
der neben Deutsch auch Hebräisch spricht, nach Amerika auswandern? Benja-
min kann sich auf viele Dinge keinen Reim machen, beobachtet jedoch die sich 
zunehmend verschlechternde Laune seines väterlichen Freundes. Als Jugend-
licher zieht er sein Fazit: »Ich scheiße auf alle Väter, die uns ein solches Leben 

eingebrockt haben.«

Der Autor
Herbert Heckmann wurde 1930 in Frankfurt geboren und wuchs in der Kuhwald-

siedlung heran. Er war Schriftsteller, Journalist, Herausgeber und Dozent. Sein 
umfangreiches Werk umfasst neben Erzählungen und Romanen auch Kinder- 
und Kochbücher sowie ein Wörterbuch der Hessischen Mundart. Von 1963 bis 
1979 gehörte er zu den Herausgebern der im S. Fischer Verlag erscheinenden 

Neuen Rundschau. Für den Roman Benjamin und seine Väter, den auch die 
Frankfurter Allgemeine Zeitung abdruckte, wurde er mit dem Literaturpreis der 

Stadt Bremen ausgezeichnet. Als freier Mitarbeiter für den Hessischen Rundfunk 
machte er Kulturbeiträge für das Fernsehen und den Hörfunk. Von 1980 bis 1995 

war Heckmann Professor an der Hochschule für Gestaltung in Offenbach am 
Main sowie von 1982 bis 1996 Präsident der Deutschen Akademie für Sprache 

und Dichtung in Darmstadt. Überdies war er Mitglied der Akademie der Wissen-
schaften und der Literatur in Mainz und gehörte zahlreichen Jurys an. Herbert 

Heckmann lebte bis zu seinem Tod 1999 in Bad Vilbel.

»Heckmann war ein wahrhaft Gebildeter, einer, der mit seinem Wissen spielte, 
ein heißhungriger Koch und ein heimlicher Musikant.«

Peter Härtling

Herbert Heckmann: Benjamin und seine Väter
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Eine Veranstaltung in Zusammenarbeit 

mit der preisgekrönten Reihe „Frankfurt 

liest ein Buch“: „Benjamin und seine 

Väter“ von Herbert Heckmann.

Live Filmmusik Trioglyzerin 

Einführung Björn Wissenbach

KinoTalkLive

Eschborn K, Jahnstraße 3, 65760 Eschborn
061 96. 4 88 00   www.eschborn-k.de    info@eschborn-k.de

Live Filmmusik Trioglyzerin 
Einführung Björn Wissenbach

Wir  alle  sind  Rädchen
Der 1927 entstandene Film „Metropolis“ 
erscheint in seiner jetzt fast vollstän-
dig restaurierten Fassung vielen als 
ein Kommentar zur Sozialpsychologie 
der Massengesellschaft der Weimarer 
Republik. Herbert Heckmann, 1930 in 

Frankfurt am Main geboren, zeichnet in 
seinem Roman ein Bild Deutschlands 
eben dieser Zeit aus der Perspektive 
eines minderjährigen Kindes. Die Musi-
ker der Gruppe Trioglyzerin machen die 
Kinoatmosphäre von damals mit ihrer 
Live-Stummfilmmusik wieder erlebbar. 
Der Architekt und Historiker mit Frank-
furter Wurzeln Björn Wissenbach führt 
durch den Abend.

40
 Ja

hre Ausstellungen Galerie K

Mehr! Kunst

25
 Ja

hre Konzept Skulpturenachse Esc
hb

or
n

Mehr! Skulpturen

Stummfilmabend mit Live-Vertonung und Einführungsvortrag

Eine Veranstaltung in Zusammenarbeit mit der 
preisgekrönten Reihe „Frankfurt liest ein Buch“: 
„Benjamin und seine Väter“ von Herbert Heckmann

„Eine Woche später ging Benjamin, den Geigenkasten un-
ter den Arm geklemmt, in die Luxemburger Allee 35, in der 
Herr  Xaver,  ein  alter  Freund  von  Jonas,  in  einer  kleinen 
Mansardenwohnung lebte. Herr Xaver war ein Geigenvir-
tuose, der im Kino spielte – und eine erstaunliche Fähigkeit 
besaß,  sein  Instrument  als  eine  vielfältige  Geräuschkulisse 
zu benutzen: sein Staccato bei dramatischen Szenen ersetzte 
die  Dürftigkeit  des  Optischen,  auch  das  Vibrato  während 
Liebesszenen,  die  in  den  Filmen  nicht  allzu  selten  waren, 
schien aus seinem Herzen zu kommen und zu Herzen zu 
gehen. Herr Xaver war durchaus ein Künstler. Sein silber-
weißes Haar lohte um seinen Kopf. Er trug einen ehrwür-
digen alten Gehrock. Der Brillantring am kleinen Finger der 
rechten  Hand  erzielte  keine  Wirkung  im  abgedunkelten 
Raum des Kinos, aber er gemahnte an die mögliche glanz-
volle Karriere eines großen Virtuosen. Wenn das fahle Licht 
nach der Vorstellung aufleuchtete, den Ring anzündete, ver-
beugte sich Herr Xaver, die Geige an die Brust drückend. 
Kaum  hatte  er  jedoch  die  gaffende  Menge  erblickt,  brach 
ihm  Schweiß  aus  allen  Poren,  er  stotterte  und  stammelte, 
verbeugte sich und stürzte mit fliegenden Rockschößen aus 
dem Saal, nahm das Geld des Tages in Empfang und schloß 
sich zu Hause ein, um mit markigen Strichen die Kreutzer-
sonate  einzustudieren,  bis  sein  Nachbar,  der  Kunst  müde, 
mit der Faust gegen die Wand schlug und »genug« schrie.“

Der Geigenvirtuose, der im Kino spielte ...

Herbert Heckmann, »Benjamin und seine Väter«
Roman
Mit einem Nachwort von Peter Härtling.

440 Seiten. Gebunden.Lesebändchen.
€ 22,00
ISBN: 978-3-89561-482-8

Stummfilmabend mit Live-Vertonung und Einführungsvortrag

Eine Veranstaltung in Zusammenarbeit mit der 
preisgekrönten Reihe „Frankfurt liest ein Buch“: 
„Benjamin und seine Väter“ von Herbert Heckmann

„Eine Woche später ging Benjamin, den Geigenkasten un-
ter den Arm geklemmt, in die Luxemburger Allee 35, in der 
Herr  Xaver,  ein  alter  Freund  von  Jonas,  in  einer  kleinen 
Mansardenwohnung lebte. Herr Xaver war ein Geigenvir-
tuose, der im Kino spielte – und eine erstaunliche Fähigkeit 
besaß,  sein  Instrument  als  eine  vielfältige  Geräuschkulisse 
zu benutzen: sein Staccato bei dramatischen Szenen ersetzte 
die  Dürftigkeit  des  Optischen,  auch  das  Vibrato  während 
Liebesszenen,  die  in  den  Filmen  nicht  allzu  selten  waren, 
schien aus seinem Herzen zu kommen und zu Herzen zu 
gehen. Herr Xaver war durchaus ein Künstler. Sein silber-
weißes Haar lohte um seinen Kopf. Er trug einen ehrwür-
digen alten Gehrock. Der Brillantring am kleinen Finger der 
rechten  Hand  erzielte  keine  Wirkung  im  abgedunkelten 
Raum des Kinos, aber er gemahnte an die mögliche glanz-
volle Karriere eines großen Virtuosen. Wenn das fahle Licht 
nach der Vorstellung aufleuchtete, den Ring anzündete, ver-
beugte sich Herr Xaver, die Geige an die Brust drückend. 
Kaum  hatte  er  jedoch  die  gaffende  Menge  erblickt,  brach 
ihm  Schweiß  aus  allen  Poren,  er  stotterte  und  stammelte, 
verbeugte sich und stürzte mit fliegenden Rockschößen aus 
dem Saal, nahm das Geld des Tages in Empfang und schloß 
sich zu Hause ein, um mit markigen Strichen die Kreutzer-
sonate  einzustudieren,  bis  sein  Nachbar,  der  Kunst  müde, 
mit der Faust gegen die Wand schlug und »genug« schrie.“

Der Geigenvirtuose, der im Kino spielte ...

Herbert Heckmann, »Benjamin und seine Väter«
Roman
Mit einem Nachwort von Peter Härtling.

440 Seiten. Gebunden.Lesebändchen.
€ 22,00
ISBN: 978-3-89561-482-8

Frankfurt liest ein Buch
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Zum Europatag

Spanisch mit deut-

schen Untertiteln

Kino

Eschborn K, Jahnstraße 3, 65760 Eschborn
061 96. 4 88 00   www.eschborn-k.de    info@eschborn-k.de

KinoPicknick zum Europatag 

Getränketheke geöffnet. 
Internationale Speisen zum 
Selbstverzehr können zum 
imaginären EuropaBuffet 
mitgebracht werden. 

Teller & Besteck stehen 
zur Verfügung.
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Spanisch mit deutschen Untertiteln
CONDUCTA 
Scope. Kuba, 2014 
Drama
Produktionsfirma: RTV Comercial/ICAIC
Verleih: Kino: Kairos/trigon-film (Schweiz)
Länge: 108 Minuten
FSK: ab 12; f
Erstaufführung: 26.2.2015 Schweiz 
7.1.2016
FILMDIENST-Nummer: 43515
Produktion: Isabel Prendes, Danielo Leóns, Joel Ortegas, Adriana Moya
Regie: Ernesto Daranas
Buch: Ernesto Daranas
Kamera: Alejandro Pérez
Musik: Juan Antonio Leyva, Magda Rosa Galbán
Schnitt: Pedro Suárez
Darsteller: Alina Rodríguez (Carmela), Armando Valdés Freire (Chala), Sílvia 
Águila (Raquel), Yuliet Cruz (Sonia), Armando Miguel Gómez (Ignacio), Miriel 
Cejas (Maria), Idalmis Garcia (Mercedes), Amaly Junco (Yeni)

Eine ältere Lehrerin legt sich mit der kubanischen Schulverwaltung an, um zwei 
ihrer Schützlinge, einen zwölfjährigen Straßenjungen und ein Flüchtlingsmäd-
chen aus Palästina, vor unangemessener Härte zu schützen. Als die Behörden 
sie vorzeitig in Ruhestand schicken wollen, wird das Kollegium in den Konflikt 
um eine von Empathie und Hingabe getragene Pädagogik hineingezogen. Das 
pointiert inszenierte, von tiefer Menschlichkeit geprägte Drama verzichtet auf jede 
Schwarz-Weiß-Malerei, verlangt gleichwohl vom Zuschauer eine eigene Wertung.

Ist die kubanische Revolution im Inselstaat nicht längst in der Schule und im 
Alltag der Schüler und Lehrer angekommen? Das derzeitige Tauwetter zwischen 
Kuba und den USA und ein damit einhergehender Paradigmenwechsel tragen 
sicher mit dazu bei, dass Filme aus Kuba filmtechnisch immer professioneller und 
vor allem ideologisch kritischer werden. Das beste Beispiel dafür ist „Conducta“ 
von Ernesto Daranas, der sowohl 2014 beim „Schlingel“ in Chemnitz als auch 
2015 bei „Lucas“ in Frankfurt/Main mit einem Hauptpreis ausgezeichnet wurde. In 
Kuba selbst war das emotional ergreifende und von tiefer Menschlichkeit gepräg-
te Werk 2014 sogar der absolute Publikumserfolg des Jahres und wurde dort heiß 
diskutiert.
In Deutschland mag Che Guevara, der nur im deutschen Filmtitel zitiert wird, 
zwar einiges von seinem einstigen Ruhm eingebüßt haben, doch um Che geht es 
im engeren Sinn auch gar nicht. Im Mittelpunkt steht vielmehr die ältere Lehrerin 

Conducta - Wir werden sein wie Che

Carmela – grandios gespielt von Alina Rodríguez –, die sich dagegen entschie-
den hat, mit ihrer Familie nach Miami auszuwandern und lieber ihren Kampf 
gegen die Mühlen der Bürokratie in der Schulverwaltung fortführt. Insbesondere 
wegen ihres Engagements für zwei ihrer Schüler aus schwierigen sozialen Ver-
hältnissen soll sie daher in den Ruhestand verabschiedet werden.
Den zwölfjährigen Chala hat Carmela besonders in ihr Herz geschlossen. Der 
Junge sorgt für seine drogenabhängige Mutter, indem er gegen Geld für sei-
nen Nachbarn Ignacio auf Hunde aufpasst, die dieser für brutale Hundekämpfe 
abrichtet. Zugleich muss sich Chala als Kind der Straße gegen Anfeindungen und 
Übergriffe behaupten. Kein Wunder, dass er auch in der Schule immer wieder 
auffällt und daher in ein Umerziehungsheim gesteckt werden soll. Aus langer Er-
fahrung weiß Carmela, dass die Probleme des Jungen damit nicht gelöst werden 
und er immer stärker ins soziale Abseits geraten würde.
Zur gleichen Zeit bahnt sich eine zarte Liebesbeziehung zwischen Chala und Yeni 
an, die als Palästinenser-Mädchen bezeichnet wird, im christlichen Glauben fest 
verankert ist und obendrein ohne Aufenthaltsgenehmigung – Kuba gehörte 1988 
zu den ersten Staaten, die das Palästinensergebiet als autonomen Staat aner-
kannten – mit ihrem Vater in Kuba lebt. Indem sich Carmela dafür einsetzt, dass 
Yeni dennoch die Schule besuchen kann, gerät sie in Konflikt mit der Schulbe-
hörde, die unnachgiebig auf Recht und Ordnung pocht, ohne auf das Wohl der 
Kinder zu achten. Als Carmela frühpensioniert werden soll, werden auch andere 
Lehrer unter Druck gesetzt und müssen bei diesem Machtkampf Stellung bezie-
hen.
Der Originaltitel „Conducta“ ist doppeldeutig zu verstehen: In der wörtlichen 
Übersetzung geht es um das Betragen der Kinder, das in schulischer Hinsicht 
insbesondere bei Chala oftmals ungenügend ist. Im weiteren Sinn geht es um 
das Verhalten der Schüler und der Erwachsenen, um ihre Motivationen und Be-
weggründe, die sie zu bestimmten Handlungen und Entscheidungen führen und 
dem Zuschauer eine Wertung abverlangen. Das geschieht nicht durch einfache 
Schwarz-Weiß-Malerei. Beispielsweise macht Yeni ihrem Freund wiederholt 
klar, dass er mit seinem Verhalten den möglichen Tod der Hunde in Kauf nimmt, 
obwohl er nie unmittelbar in die blutigen Hundekämpfe einbezogen ist. Und auch 
die Schulleitung ist fest davon überzeugt, zum Wohl der Kinder zu handeln, selbst 
wenn dies eher aus egoistischen und opportunistischen Vorstellungen erfolgt.
Eindeutig dagegen ist die Kameraarbeit, die in vielen Großaufnahmen eine unmit-
telbare Identifikation mit der Lehrerin und ihren beiden Schülern ermöglicht, was 
von einer dezent eingesetzten Klaviermusik in Moll-Tonart unterstützt wird. Eine 
nahezu perfekte schnelle Schnitttechnik, gut gesetzte Spannungsbögen und zahl-
reiche Impressionen aus Havanna, die nicht nur die Schokoladenseite der Stadt 
zeigen, machen den Film auch visuell zu einem Erlebnis. 

Holger Twele, FILMDIENST 2016/1

Kino-Picknick Zum Europatag
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Vorfilm: Willi gibt es wirklich
Regie Matthias Wittkuhn, D 2015,5 Min. 
Erzählt wird die Geschichte des kleinen 
Jungen Willi, der das Down Syndrom hat. 
Doch Willi lässt sich von diesem Handi-
cap nicht unterkriegen, und auch wenn er 
die anderen ganz schön auf Trapp hält, 
mögen alle den mutigen kleinen Junge, 
helfen ihm und gestalten das Leben 
gemeinsam...
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L‘ AVENIR 
Frankreich/Deutschland, 2016 
Drama
Produktionsfirma: CG Cinéma/Detailfilm/Arte France Cinéma/Rhône-Alpes Cinéma
Verleih: Kino: Weltkino
Länge: 98 Minuten
FSK: ab 0; f
FBW: w
Erstaufführung: 18.8.2016
FILMDIENST-Nummer: 44089
Produktion: Charles Gillibert, Fabian Gasmia, Rémi Burah, Henning Kamm, Olivier 
Père
Regie: Mia Hansen-Løve
Buch: Mia Hansen-Løve
Kamera: Denis Lenoir
Schnitt: Marion Monnier
Darsteller: Isabelle Huppert (Nathalie), André Marcon (Heinz), Roman Kolinka 
(Fabien), Edith Scob (Yvette), Sarah Le Picard (Chloé), Solal Forte (Johann), Elise 
Lhomeau (Elsa), Lionel Dray (Hugo), Grégoire Montana-Haroche (Simon), Lina Ben-
zerti (Antonia)

Auszeichnungen:
Mia Hansen-Løve, Berlin 2016, Beste Regie („Silberner Bär“) 

Als eine Philosophie-Lehrerin nach 25 Jahren Ehe überraschend von ihrem Mann 
verlassen wird und wenig später auch noch ihre Mutter stirbt, sieht sie sich einer 
neuen Freiheit gegenüber. Das mit großer Leichtigkeit, zugleich mit viel Gelassenheit 
und Klarheit erzählte Porträt einer nicht mehr jungen bürgerlich-intellektuellen Frau, 
die ihr Leben nicht als Mangel und Kompromiss, sondern als erfüllte, sich stets in 
Bewegung befindende Gegenwart versteht und es dementsprechend gestaltet. Vor-
züglich gespielt, kreist der Film hellsichtig um Spuren der Zeit, ebenso um Abschiede 
wie auch ums Weitermachen.

Das signifikanteste Bild für das Ende einer 25-jährigen Ehe ist das der Lücken im 
Bücher regal: Nathalie, Philosophie- Lehrerin an einem Pariser Lycée, ist außer sich, 
als sie nach dem Auszug ihres Mannes Heinz die zerpflückte Bibliothek erblickt – 
während ihre Reaktion auf seine Ankündigung, sie zu verlassen, vergleichsweise 
gefasst ausfällt. Auch Heinz, der Philosophie an der Uni versität unterrichtet, jammert 
einmal über einen vergessenen Schopenhauer-Band wie über einen abwesenden 
Freund: »Er fehlt mir so.« Dass in Mia  Hansen-Løves Film Bücher von Rousseau, 
Günther Anders und Žižek bis zum linksradikalen Essay »Der kommende Aufstand« 
einen so geräumigen und selbstverständlichen Platz einnehmen – sie werden be-
sprochen, ausgetauscht, verschenkt –, sagt viel über das intellektuelle Milieu der Fi-

Alles was kommt

guren, aber auch über die Erzähl haltung der Regisseurin.  Hansen-Løve hierarchisiert 
nicht zwischen dramatischen und alltäglichen Ereignissen, zwischen dem Zentrum 
und der Peripherie der Geschichte, den Figuren und den Dingen. Trennung, Tod, 
eine Schulstunde, eine Debatte über politische Radikalität, das Zusammen leben mit 
einer Katze und immer wieder Bücher: Alles steht gleichberechtigt neben einander, 
wird mit der gleichen Aufmerksamkeit bedacht.

Wie schon in ihren Filmen »Der Vater meiner Kinder« (2009, fd 39884), »Un amour 
de jeunesse« (2011, fd 41284) und »Eden« (2014, fd 43063) geht es auch in »Alles 
was kommt« um die Spuren der Zeit, um Abschiede wie auch ums Weiter machen. 
Nathalie sieht sich nach Erfahrungen mit Trennung und Tod einer neuen Freiheit 
gegenüber. Zuerst geht der Mann, dann stirbt die Mutter, eine überspannte, be-
sitzergreifende Frau, die Nathalie jahrelang mit ihrer Hilfsbedürftigkeit erpresst hat. 
Verluste gibt es auch in Nathalies Arbeitsleben: Die Edition philosophischer Grund-
lagentexte, die sie herausgibt, soll ein populäreres Aussehen bekommen, was im 
Ergebnis sehr nach »Haribo-Werbung« aussieht. Auch Frei exemplare gibt es keine 
mehr. Dahin, wo Lücken waren, treten jedoch andere Dinge, andere Menschen, Be-
gegnungen. Zu ihrem ehemaligen Schüler Fabien, der sich einer Anarchisten-Gruppe 
auf dem Land angeschlossen hat, intensiviert sich das Verhältnis, von der Mutter erbt 
Nathalie (die Katzenhaar-Allergikerin) eine Katze namens Pandora, sie bekommt 
eine Enkeltochter. 

Auch der neue Film ist autobiografisch motiviert: Hansen-Løves Eltern arbeiteten 
als Philosophie-Lehrer, sie selbst hat deutsche Philosophie studiert. Entsprechend 
präsent sind die deutsche Philosophie und Sprache – von Schopenhauer, Enzens-
berger und dem Schubert-Lied »Auf dem Wasser zu singen« (nach dem Gedicht des 
Lyrikers Graf Friedrich Leopold zu Stolberg-Stolberg) über ein linkes Verlagskollektiv 
aus Berlin bis zum mit hinreißendem Akzent ausgesprochenen »(H)einz«. Intellektu-
alität hat hier nichts Trockenes, Sprödes, Weltabgewandtes, ist, ganz im Gegenteil, 
lebendig, kommunikativ, sensuell, den Menschen und dem Leben nah. Überhaupt ist 
»Alles was kommt« ein Film voller Bewegung, nicht hastig, aber doch zügig erzählt. 
Isabelle Huppert hat ständig etwas zu tun, man sieht sie beim Gehen und Reden, 
beim Gehen und Telefonieren, beim Lehren, in der Metro, vertieft in ein Buch – es 
gibt kein Verharren, kein Aufhalten in der Introspektion, das Leben ist immer gefüllt. 
So aufmerksam wie gelassen blickt der Film auf die Verluste im Leben anstatt sie zu 
beweinen. »Alles was kommt« erzählt das Leben dieser nicht mehr jungen bürger-
lich-intellektuellen Frau gerade nicht als Mangel und Kompromiss. Nicht als Davor ei-
nes Aufbruchs und auch nicht als Danach einer erfüllten Existenz, sondern als reine 
Gegenwart: um ihre Vergänglichkeit bewusst, aber offen und immer schön im Flow. 

Esther Buss, FILMDIENST 2016/17 
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Film in der Fass
ung 

für Sehbehinderte

Eintritt 4 Euro
Freitag, 26.5.2017, 20.15 Uhr
Eschborn K, Kino & Kleinkunst
Jahnstraße 3, 65760 Eschborn
www.eschborn-k.de
06196. 48800 

Kino

Eschborn K, Jahnstraße 3, 65760 Eschborn
061 96. 4 88 00   www.eschborn-k.de    info@eschborn-k.de

Vofilm: Olli dreht sein Ding
Experimenteller Spielfilm, 
gedreht von einem  inklusi-
ven Team der Lebenshilfe 
Main-Taunus. Filmlänge ca. 
5:33 Minuten. 
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Film in der Fassung für Menschen mit Sehbehinderung

Verstehen Sie die Béliers? 

Frankreich 2014
Regie Éric Lartigau
Mit Karin Viard, François Damiens 

Die pflichtbewusste jugendliche Tochter von Bauern aus 
der französischen Provinz muss viele Vermittleraufgaben 
übernehmen, weil ihre Eltern und ihr Bruder gehörlos 
sind. Als ihre außergewöhnliche Gesangsstimme 
entdeckt wird und ihr ein Musikstudium in Paris winkt, 
gerät sie in einen Gewissenskonflikt. 
Eine gefühlsbetonte Komödie, die weniger durch 
inhaltliche Originalität als durch ihre warmherzig 
gezeichneten Figuren für sich einnimmt. 

Ab 6 Jahre, 97 Minuten, 4 Euro

Verstehen Sie die Béliers?

Eschborn K, eines der ersten kommunalen Kinos 
Deutschlands, geht neue Wege und zeigt

Filme in der Fassung für Menschen mit Sehbehinderung

Eschborn K ist Kino ohne Stuhlreihen.
An Tischen sitzend, können die Gäste Getränke
und Knabbereien genießen.

So finden Sie Eschborn K, Kino & Kleinkunst:

Eschborn K erreichen Sie über die 
Autobahn A 66, Abfahrt Eschborn, Richtung Stadtmitte 
und von der A5 kommend, 
am Nordwestkreuz Frankfurt am Main, 
Richtung Eschborn Stadtmitte.

Per S-Bahn S3 und S4 erreichen Sie den
Bahnhof Eschborn (nicht Eschborn-Süd).

Vom Bahnhof Eschborn sind Sie in ca. 7 Minuten
Fußweg Richtung Stadtmitte im Eschborn K.
Den Bahnhof verlassen Sie über die hintere Treppe, 
dann durch die Unterführung erst links und wieder rechts
die Treppe nach oben. Nach ca. 40 m kommt eine 
Einbahnstraße (von links nach rechts), diese überqueren 
und an der linken Straßenseite weitergehen. 
Vor Erreichen der Hauptstraße - ca. 150 m – befindet
sich rechts ein Zebrastreifen, diesen überqueren und 
nach ca. 30 m erreicht man eine Ampel mit akustischem
Freigabesignal. Man überquert die Hauptstraße nach links auf
eine Mittelinsel und dann erneut nach rechts. Dann links der
Straße ca. 150 m folgen. Nächste Straße rechts einbiegen, 
die Jahnstraße ist erreicht. Es geht leicht bergauf und nach
ca. 30m geht man links in eine Einfahrt. Im Hinterhof ist der 
Eingang zum Eschborn K

Film in der Fassung für Menschen mit Sehbehinderung
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Freitag, 2.6.2017 
20.15 Uhr

Kino

Eschborn K, Jahnstraße 3, 65760 Eschborn
061 96. 4 88 00   www.eschborn-k.de    info@eschborn-k.de

Vorfilm: Halko
Regie Teemu Nikki, FIN 2016, 7’10 Min. 
Die Regisseurin will frontale Nacktheit, 
doch der Schauspieler hat zu viel zu 
zeigen.
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ANGRY INDIAN GODDESSES 
Scope. Indien/Deutschland, 2015 
Drama Komödie
Produktionsfirma: Jungle Book Ent./One Two Films
Verleih: Kino: NFP
Länge: 103 Minuten
FSK: ab 12; f
Erstaufführung: 16.6.2016
FILMDIENST-Nummer: 43962
Produktion: Gaurav Dhingra, Pan Nalin, Sol Bondy, Jamila Wenske, Sudhir Chan-
der Dhingra, Advet Bhambhani
Regie: Pan Nalin
Buch: Pan Nalin
Kamera: Swapnil S. Sonawane
Musik: Cyril Morin
Schnitt: Shreyas Beltangdy, Vessela Martschewski
Darsteller: Sarah-Jane Dias (Freida), Rajshri Deshpande (Laxmi), Sandhya Mridul 
(Suranjana (Su)), Amrit Maghera (Joanna (Jo)), Pavleen Gujral (Pamela (Pam)), 
Anushka Manchanda (Madhureeta (Mad)), Tannishtha Chatterjee (Nargis), Arjun 
Mathur (Zain)

Eine junge Inderin lädt sechs Jugendfreundinnen nach Goa ein, um mit ihnen ihre 
Hochzeit zu feiern. Die Identität des Bräutigams ist noch geheim, und so vergehen 
die Hochzeitsvorbereitungen zwischen Klatsch und Tratsch, Streit und Versöh-
nung, bis eine Gewalttat alles verändert. Was als oberflächlich-aufgekratzte Komö-
die beginnt, wandelt sich im letzten Drittel zur Tragödie mit plakativen Bezügen 
zu aktuellen frauenfeindlichen Gewalttaten in Indien. Der eigentümliche Zwitter 
wechselt zwischen Komödie und politischem Pamphlet, wobei die feministischen 
Absichten durch das stereotype Frauenbild konterkariert werden.

Abgesehen vom Animationsfilm passiert es nicht oft, dass 
Synchronsprecher(innen) gleich im Vorspann prominent genannt werden. Kathari-
na Schüttler, Jördis Triebel, Emilia Schüle, Alice Dwyer, Pegah Ferydoni, Cynthia 
Micas und Eva Bay heißen die deutschen Schauspielerinnen, die „Angry Indian 
Goddesses“ (so der Originaltitel) ihre Stimme leihen. Das verweist auf die nicht 
zu leugnende Kompetenz und Wichtigkeit einer ganzen Branche; zugleich aber 
tut sich ein großes Dilemma auf: Indisches Lebensgefühl und deutsche Sprache 
prallen unversöhnlich aufeinander. Bei aller Kunst der Synchronsprecherinnen 
wirken die Dialoge unecht und leblos. Das aber ist nicht das einzige Problem, das 
der Film hat. Nach einer Stunde, in der man sich in einer Komödie wähnte, kippt „7 
Göttinnen“ in eine Tragödie. Ein Schock, von dem sich der Film nicht mehr erholt.

7 Göttinnen (Zornige indische Göttinnen)

Der indische Regisseur Pan Nalin, der in Deutschland mit „Samsara“ (fd 41 207) 
bekannt wurde, erzählt die Geschichte von Freida, die sechs Jugendfreundinnen 
nach Goa zur ihrer Hochzeit einlädt. Der Name des Bräutigams bleibt vorerst 
geheim. Für die Inszenierung bieten die sieben Frauen zunächst die Gelegenheit, 
sieben höchst unterschiedliche Charaktere zu entwerfen, ohne Angst vor Kli-
schees oder Stereotypen. Von der knallharten Geschäftsfrau bis zur ehrgeizigen 
Schauspielerin, von der Sängerin bis zur Umweltaktivistin, von der Hausfrau bis 
zum Dienstmädchen (als Achte im Bunde) – griffige, holzschnittartige Figuren, die 
sich stolz und solidarisch in einer von Frauenfeindlichkeit und Machismo gepräg-
ten Gesellschaft behaupten. Sie sind (bis auf das Dienstmädchen) schön, wohlha-
bend und gebildet und folgen so einem idealisierten Frauenbild, dem der Regis-
seur eigentlich widersprechen will.

Die Probleme, die die Figuren wälzen, machen sie sich selbst und sind darum selt-
sam banal. Man redet über Gott und die Welt, über Männer und Sex, über Sehn-
süchte und Ängste. Man lästert und tratscht, zankt und versöhnt sich; vor allem 
aber wollen die Freundinnen endlich wissen, wer denn der Bräutigam ist.

Gelegentlich geht es zu wie bei einem Kindergeburtstag, so albern, oberflächlich 
und aufgekratzt wirbeln alle durcheinander. Die Handlung hingegen mäandert 
dramaturgisch richtungslos vor sich hin. Zwischendurch noch ein Abstecher zu 
einem Filmdreh, wo Joanna, die Schauspielerin, entgegen ihrem Naturell die hilf-
lose Schöne markieren muss. Sehr witzig oder erkenntnisreich ist das alles nicht, 
dafür sind die Versatzstücke zu prägnant, und die Botschaft von der Notwendig-
keit weiblicher Solidarität ist zu schlicht formuliert. Doch dann, nach einer viel zu 
langen Exposition, wird Joanna nach einer Strandparty von mehreren Männern 
vergewaltigt und getötet. Die Polizei aber interessiert sich trotz erdrückender Be-
weise kaum für die Gewalttat.

Urplötzlich schlägt die heiter-unverbindliche Stimmung des Films in einen Schock 
um, den Palin nur durch viel Pathos und ein Ende abmildern kann, das ausgerech-
net an „Der Club der toten Dichter“ (fd 28 082) erinnert. Die Absicht ist klar: Die 
Gewalttaten gegen Inderinnen, die auch in Europa Schlagzeilen machten, müssen 
angeprangert werden, nicht nur vor Gericht, sondern auch in der Kunst und somit 
im Film. Doch der Regisseur verfolgt seine Botschaft zu plakativ und ungeschickt. 
Zudem eröffnet er mit Rache und Selbstjustiz ein weiteres Themenfeld, das die 
feministische Aussage entkräftet, zumal das in der ersten Hälfte ausgestellte 
Frauenbild sehr antiquiert wirkt. Der Film ist ein eigentümlicher Zwitter, irgendwo 
zwischen harmloser Komödie und politischem Pamphlet, und in dieser Mischung 
gänzlich misslungen. 

Michael Ranze, FILMDIENST 2016/12 

138 KinoFlyer



Freitag, 9.6.2017 
20.15 Uhr

Kino

Eschborn K, Jahnstraße 3, 65760 Eschborn
061 96. 4 88 00   www.eschborn-k.de    info@eschborn-k.de

Vorfilm: In the Distance
Regie Florian Grolig, D 2015, 7’30 Min. 
Hoch über den Wolken herrscht Stille 
und Frieden. Zwar mangelt es an Luxus, 
aber dafür hat man seine Ruhe. Doch in 
der Ferne ist Krieg. Und jede Nacht rückt 
die chaotische Welt ein Stück näher.
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FRANTZ 
Scope, Teilweise schwarz-weiß. Frankreich/Deutschland, 2016 
Drama
Produktionsfirma: Mandarin Prod./X Filme Creative Pool/FOZ/Mars Films/France 2 Cinéma/
Films Distribution
Verleih: Kino: X-Verleih
Länge: 114 Minuten
FSK: ab 12; f
Erstaufführung: 29.9.2016
FILMDIENST-Nummer: 44168
Produktion: Stefan Arndt, Uwe Schott, Eric Altmayer, Nicolas Altmayer, François Ozon
Regie: François Ozon
Buch: François Ozon
Kamera: Pascal Marti
Musik: Philippe Rombi
Schnitt: Laure Gardette
Darsteller: Paula Beer (Anna), Pierre Niney (Adrien Rivoire), Ernst Stötzner (Dr. Hoffmeister), 
Marie Gruber (Magda Hoffmeister), Johann von Bülow (Kreutz), Anton von Lucke (Frantz), Cy-
rielle Clair (Adriens Mutter), Alice de Lencquesaing (Fanny), Rainer Egger (Friedhofsgärtner), 
Merlin Rose (Betrunkener junger Mann)

Auszeichnungen:
Paula Beer, Venedig 2016, „Marcello-Mastroianni-Preis“ für die beste schauspielerische Nach-
wuchsleistung 

Als eine junge Deutsche 1919 am Grab ihres im Krieg gefallenen Verlobten einen trauernden 
Franzosen entdeckt, führt sie ihn bei den Eltern des Toten ein. Auf ihr Drängen hin malt er ihre 
aus der Vorkriegszeit resultierende Freundschaft und eine gemeinsam in Paris verbrachte Zeit 
aus. Die feinen Schilderungen des vor Ort angefeindeten Franzosen wecken bei der Verlob-
ten Gefühle, bis er ein die Verhältnisse umwälzendes Geständnis macht. Fokussiert auf den 
Schmerz und die Entwicklung einer jungen Frau, der nach einem großen Verlust ein zweiter 
droht, bricht immer dann Farbe in den Schwarz-Weiß-Film ein, wenn Momente des Glücks und 
der Kunst auf eine hoffnungsvollere Zukunft deuten. Mit großer Ruhe und Leichtigkeit entwi-
ckelt die Inszenierung eine ebenso schöne wie tieftraurige Geschichte um Schuld, Einsamkeit 
und heilsame Fiktionen, aber auch um Vergebung und das Vermögen, die Lebensfreude wie-
der zu entdecken. (Teils O.m.d.U.)

Eines Nachmittags im Jahr 1919 wandert die junge Deutsche Anna mit dem ebenso jungen 
Franzosen Adrien im Harz durch einen Felstunnel. Just in dem Moment, in dem sie wieder ans 
Licht treten, erzählt Anna, wie ihr vor dem Krieg genau hier ihr Verlobter Frantz einen Antrag 
gemacht hat. Es ist die erste Stelle im Film, in dem die Erinnerung so etwas wie Glück auf 
Annas tieftrauriges Gesicht zaubert. Und es ist der erste Moment, an dem François Ozon den 
Schwarz-Weiß-Film für kurze Zeit in Farbe taucht. 

Immer wieder befreit sich die Adaption von Ernst Lubitschs Bühnenstück-Verfilmung „Broken 
Lullaby“ (1931) vom erdrückenden Realismus des Schwarz-Weiß und zwar genau dann, wenn 
das thematisiert wird, was den Menschen ausmacht, bevor es der Krieg in ihm auslöscht: die 
Verbundenheit mit der Natur, die Hingabe an die Musik, die Erinnerung an einen geliebten 
Menschen und natürlich die Liebe selbst.

Frantz

Denn Frantz, um den sich die Gedanken und Gefühle der beiden Wanderer drehen, lebt nicht 
mehr. Der Erste Weltkrieg hat Anna den Verlobten und dem Franzosen Adrien den besten 
Freund genommen, wie so vielen Menschen in diesem Ort irgendwo in der Mitte Deutschlands, 
wo der Hass auf Frankreich noch groß ist. Jungen Männern mit Verbrennungen oder fehlenden 
Gliedmaßen begegnet Anna auf ihrem täglichen Weg zu der Grabstätte immer wieder, an der 
sie eines Tages den tief versunkenen Adrien entdeckt. Während Frantz’ Studienzeit in Paris 
hätten sich die beiden Männer vor dem Krieg angefreundet. 

Zumindest bestätigt der schüchterne Adrien diese Vermutung der Familie, als er sich durch 
Annas Vermittlung im Wohnzimmer der Hoffmeisters wiederfindet, wo die schon alten Eltern 
mit großen Augen an seinen fein geschnittenen Lippen hängen. „Haben sie keine Angst, uns 
glücklich zu machen“, fordert Frantz’ Mutter Adrien zum Erzählen auf. Da ist das Misstrauen 
des Vaters schon abgeebbt. Mit dem Verlust des Kindes wurde ihnen die Zukunft genommen, 
mit Adrien kann wenigstens die Vergangenheit ein bisschen aufscheinen. „Meine einzige Wun-
de aus dem Krieg“, sagt Adrien später zu Anna, noch tropfnass vom Bad im See, „ist Frantz“. 
Da läuft ihm ein Wassertropf den Nabel entlang, als wolle er sich in den Bauch einschneiden.

François Ozon ist hier die wunderschöne und doch tieftraurige Bestandsaufnahme zweier 
Seiten gelungen, auf denen es nur Verlierer gab. Eine Leichtigkeit und Ruhe durchzieht diese 
Erzählung, obwohl sie so viele Konfliktfelder anreißt: Die Schuld der Vätergeneration, die ihre 
Söhne für das Vaterland in den Krieg geschickt hat. Die Frage, ob eine Lüge nicht die bessere, 
weil weniger schmerzhafte Wahrheit sei. Oder das Vermögen von Fiktion und Kunst, diese Welt 
erträglicher, wieder bunt zu machen. So fängt Adrien an, den Hoffmeisters von seiner Zeit mit 
Frantz zu erzählen: Szenen gemeinsam besuchter Tanz-Cafés, in Farbe getauchte Louvre-
Ausflüge und gemeinsame Geigen-Stunden verkauft die Filmerzählung als eine Wahrheit, die 
sich als falsch herausstellen wird. Aber originellerweise nicht in der Art, wie man es in Kenntnis 
des Werks von Ozon erwarten würde – oder paradoxerweise vielleicht gerade deshalb, weil 
Ozons Filme und Figuren nie derartig eindeutig sind, wie man es ihnen gerne andichtet.

Wenn in „Frantz“ eine Welt aus Schwarz und Weiß für Verlust und Trauer steht, dann versinn-
bildlicht die immer wieder einbrechende Farbe das Aufscheinen von Hoffnung und Verzeihen. 
In der Mitte dieser Bildungsgeschichte, die mit Referenzen an die deutsche Romantik nicht 
geizt, reist Anna nach Frankreich, wo sie auf dieselben Zerstörungen und Nationalismen trifft, 
wie sie sie in Deutschland erlebte – so viel Hass, so viele Gemeinsamkeiten. Der Film kehrt 
die Perspektive um, weicht Anna aber nie von der Seite. Anna entdeckt Seiten, die sie von 
ihrem Verlobten nicht kannte und die ihr nicht gefallen können, was Ozon aber nicht weiter 
akzentuiert. Er bleibt bei Annas akutem Leid, sich nach dem Tod des Verlobten in einen Mann 
zu verlieben, den ihr die Historie und die Moral eigentlich verbieten. Von Paula Beer berührend 
und eindrücklich gespielt, wirkt Annas Einsamkeit so tief, dass sie alle Ressentiments und 
Feindschaften unterwandert. 

Freund oder Feind, Hass oder Liebe müssten nicht auf immer die beiden Seiten einer Medaille 
sein. Manchmal könnten sie auch nur der Widerschein des jeweils anderen sein, eine aufoktro-
yierte Illusion. Das Unglück ist austauschbar, die Liebe auch. Irgendwann, da ist Adrien schon 
längst zurück in Frankreich, geht Anna erneut durch den Felstunnel – alleine. Da bleibt die Welt 
grau. 

Kathrin Häger, FILMDIENST 2016/20 
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Samstag, 15.7.2017 
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Das eiskalte Kinoerlebnis

Kino

Eschborn K, Jahnstraße 3, 65760 Eschborn
061 96. 4 88 00   www.eschborn-k.de    info@eschborn-k.de

Vorfilm: Planet Willi
Regie Sören Wendt, 
D 2015, 9’42 Min. Willi ist ein ganz 
besonderes Kind, denn er kommt von 
einem anderen Planeten. Schnell hat er 
sich aber an das Leben auf der Erde ge-
wöhnt. Er liebt das Leben, und das Leben 
liebt ihn zurück!
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Deutschland, 2016 
Komödie
Produktionsfirma: Wiedemann & Berg Filmprod./Sentana Filmprod./Seven Pic.
Verleih: Kino: Warner Bros.
Länge: 116 Minuten
FSK: ab 12; f
FBW: w
Erstaufführung: 3.11.2016
FILMDIENST-Nummer: 44286
Produktion: Quirin Berg, Simone Ruff, Michael Verhoeven, Simon Verhoeven, 
Max Wiedemann, Stefan Gärtner
Regie: Simon Verhoeven
Buch: Simon Verhoeven
Kamera: Jo Heim
Musik: Gary Go
Schnitt: Denis Bachter, Stefan Essl
Darsteller: Senta Berger (Angelika Hartmann), Heiner Lauterbach (Dr. Richard 
Hartmann), Florian David Fitz (Philip Hartmann), Elyas M‘Barek (Dr. Tarek Ber-
ger), Palina Rojinski (Sophie Hartmann), Eric Kabongo (Diallo Makabouri), Uwe 
Ochsenknecht (Dr. Sascha Heinrich), Ulrike Kriener (Heike Broscher), Eisi Gulp 
(Bernd Bader), Marinus Hohmann (Basti), Wolfgang Maria Bauer (Schickdorf), 
Butz Ulrich Buse (Psychiater Dr. Schermer)

Ein wohlhabendes Münchner Ehepaar nimmt einen nigerianischen Flüchtling 
auf, was zu heftigen familiären Turbulenzen führt, als kurz darauf auch die bei-
den erwachsenen Kinder und ein kleiner Enkel vorübergehend in die elterliche 
Schutzzone einkehren. Der Versuch des Flüchtlings, sich nützlich zu machen, 
zieht eine Lawine mehr oder minder gesellschaftskritischer Comedy-Eskalatio-
nen nach sich. Die turbulent-pointenreiche Integrationskomödie spürt Ressenti-
ments auf allen Seiten nach und arbeitet sich auf den Spuren populrer französi-
scher Komödien an kollektiven Befindlichkeiten des deutschen Bürgertums ab.

Eine wohlhabende Münchner Familie nimmt einen jungen nigerianischen Flücht-
ling auf. Die von Gewissensbissen geplagte Mutter, eine pensionierte Lehrerin, 
trifft die Entscheidung nach dem Besuch eines trostlosen Flüchtlingsheims. Der 
Vater, ein Chefarzt mit einer Schwäche für Botox-Verjüngungskuren, ist dage-
gen, muss sich aber fügen. Zu allem Überfluss zieht es die erwachsenen Kinder 
ebenfalls wieder in die elterliche Schutzzone. Die beruflich desorientierte Toch-
ter flüchtet vor ihrem Dasein als Dauerstudentin. Ihr Bruder steht kurz vor dem 
Burnout und bringt auch noch seinen kleinen Sohn mit.

Willkommen bei den Hartmanns

Es dauert nicht lange, bis Nachbarn aktiv werden und den dunkelhäutigen 
Eindringling loswerden wollen. Der möchte sich eigentlich nur von den Trau-
mata seiner Flucht erholen, muss sich nun aber mit ihm fremden Gebräuchen 
anfreunden, etwa dass eine 30-jährige Tochter immer noch keinen Nachwuchs 
in die Welt gesetzt hat. Prompt entdeckt er in einem Klinikarzt mit Migrationshin-
tergrund den richtigen Zeugungskandidaten und versucht sich mit einer Ver-
kupplungsaktion für die Gastfreundschaft der Hartmanns zu bedanken. Das geht 
natürlich schief und zieht eine Lawine mehr oder weniger gesellschaftskritischer 
Comedy-Eskalationen nach sich.

Regisseur Simon Verhoeven hat sich offensichtlich von französischen Erfolgs-
komödien wie „Ziemlich beste Freunde“ (fd 40 842) oder „Monsieur Claude und 
seine Töchter“ (fd 42 478) inspirieren lassen, die Xenophobie, Integrationspro-
bleme und das wacklige Selbstbild vermeintlich offener bürgerlicher Schichten 
im Rahmen dialogstarker Komödie verhandeln. Die deutsche Variante lässt sich 
durchaus sehen, wenn man ihr auch einen originellen Ansatz absprechen muss. 
Ressentiments auf beiden Seiten treffen bei Verhoeven auf den westlichen Le-
bensstil, der seine Akteure in selbstbezogene Neurotiker verwandelt, die sich zur 
Abwechslung auch mal einen eigenen „Flüchtling“ gönnen wollen.

Uwe Ochsenknecht, Heiner Lauterbach, Senta Berger, Florian David Fitz und 
Elyas M’Barek nutzen in diesem kollektiven Befindlichkeitsreigen alle Chancen 
ihrer zugespitzten Rollen und lassen keinen Zweifel daran, dass die Deutschen 
zwischen Burka-Debatte und IS-Horror durchaus zum Volk mit kollektiver Vertei-
digungsbereitschaft taugen. Auch wenn die Bildsprache reichlich geglättet wirkt 
und das Schielen auf ein Millionenpublikum manche der pausenlos abgefeuerten 
Pointen belanglos verpuffen lässt, ist dieser Einbruch der bundesrepublikani-
schen Problemzonen in die deutsche Mainstream-Hochglanzkomödie nicht hoch 
genug zu loben. 

Alexandra Wach, FILMDIENST 2016/23 
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Kino: La La Land 
Lisa Catena, Grenzwertig, Kabarett
12. Babykonzert, Duo Elvenhain
KinoTalk, Timbuktu, mit Dr. Nahorbe Kabo, Elke Dörner
Eva Eiselt, Vielleicht wird alles vielleichter, Kabarett
Kino: Faire Woche, Zartbitter 
Opernkreis, Puccini: Manon Lescaut 
Faszination Musik, Sean Guptill Quartett
Kino: Amerikanisches Idyll 
KinoTalk, K wie Krimi – Die Preview
Kino: Moonlight  
Alain Frei, Mach Dich frei, Comedy
8. Poetry Slam, Master of Ceremony: Lars Ruppel 
Kino: The Salesman 
Kino: Winterschlaf 
Jeton, Carmen & Ralf Weber, Ganz normale Wunder
Galerie K: Susann Gassen, System Colour IV  
Kino: Lion - Der lange Weg nach Hause 
Duelle, Die Waffeln der Frau, Musik-Kabarett
Bücherflohmarkt
Faszination Musik, Tri002 (trio-null-zwo)
Kino: Kraft der Frauen: KinoKonzert, Hidden Figures 
Kino: Kraft der Frauen: Jackie 
Ritz-Ratz Ringelnatz, Musikkomödie
Kino: Kraft der Frauen: KinoTalk, Dr. Ulrike Bolte: Paula
Kino: Kraft der Frauen: Arrival 
25 Jahre Skulpturenachse Eschborn: Europa
Kino: Kraft der Frauen: Certain Women 
Sandra Da Vina, Hundert Meter Luftpolsterfolie
Die Geierwally, Puppentheater
Das Lied der Grille – Fiedeln oder Vorsorgen? Puppen
Kino: Kraft der Frauen: Die rote Schildkröte 
Faszination Musik, Grat
Kino: Kraft der Frauen: Marie Curie 
Opernkreis, Puccini: Tosca 
9. Kinderkonzert, Duo Elvenhain
KinoLesung, Pierre Dietz. 5 Zimmer Küche Sarg 
Die Schöne und das Biest. Mit Emma Watson
Bernd Gieseking, Ab dafür! Kabarett
Fehlgriff Orchester, Gesang Ruth Freise
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Vorfilm: Heimaturlaub – Aus dem Skiz-
zenbuch eines Astronauten
D 2016, Regie Franz Winzentsen, 14’10 
Min. Der Film lässt biografische Ele-
mente aus seiner Kindheit und Jugend 
aufscheinen, begleitet den zeichnenden 
Astronauten auf seiner ersten Weltraum-
mission und führt Skizzen und Gemälde 
seines Heimaturlaubs vor.
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Deutschland, 2016 
Romantische Komödie
Produktionsfirma: Hellinger/Doll Prod./Warner Bros. Pic. Germany
Verleih: Kino: Warner Bros.
Länge: 107 Minuten
FSK: ab 0; f
FBW: bw
Erstaufführung: 15.9.2016
FILMDIENST-Nummer: 44147
Produktion: Lothar Hellinger, Christopher Doll, Will Geike, Jacqueline Jagow
Regie: Karoline Herfurth
Buch: Andrea Willson, Malte Welding, Sophie Kluge, Karoline Herfurth, Anika Decker
Vorlage: Sofie Cramer (Roman „SMS für dich“)
Kamera: Andreas Berger
Musik: Annette Focks
Schnitt: Simon Gstöttmayr
Darsteller: Karoline Herfurth (Clara Sommerfeld), Friedrich Mücke (Mark Zimmermann), 
Nora Tschirner (Katja), Frederick Lau (David), Katja Riemann (Henriette Boot), Enissa 
Amani (Nikki), Friederike Kempter (Fiona), Samuel Finzi (Wortmann), Uwe Preuss (Kalle), 
Cordula Stratmann (Verlegerin Volkovicz), Tom Beck (Jonathan), Florian Stetter (Ben)

Zwei Jahre nach dem Tod ihres Geliebten bemüht sich eine junge Frau aus Berlin, ins 
Leben zurückzufinden, indem sie dem Toten ihre Gefühle per SMS sendet. Dessen 
Handynummer ist zwischenzeitlich aber an einen anderen Mann übergegangen, den die 
sehnsüchtigen Nachrichten tief berühren. Der zeitgemäße Liebesfilm balanciert mit bemer-
kenswertem Talent zwischen großen Gefühlen und deren augenzwinkernder Ironisierung. 
Getragen wird die romantische Komödie von plastisch entwickelten Figuren, pfiffigen 
Dialogen, der funktionierenden Chemie zwischen den Darstellern sowie der märchenhaft in 
Szene gesetzten Großstadt.

Eine Raupe, die nicht aufhören konnte zu weinen? Das taugt als Sujet für ein Kinderbuch 
nicht, findet die Verlegerin von Clara Sommerfeld und lehnt deren Entwürfe für einen neuen 
Band der „Raupe Rieke“-Serie ab. Der Kinderbuchautorin fehlt allerdings jede Inspiration 
für heitere Stoffe, seit vor zwei Jahren ihr Verlobter bei einem Unfall ums Leben kam. Doch 
wie findet man aus der Trauer heraus, die sich nicht nur über den „Raupe Rieke“-Kosmos, 
sondern über Claras ganzes Leben gelegt hat?

Einen ersten Schritt hat die junge Frau schon getan, als sie zurück nach Berlin gezogen 
ist. Hier, wo die Erinnerungen an Ben an jeder Ecke lauern, muss sie sich ihren Gefühlen 
endlich stellen. Vielleicht hilft es dabei ja, mit dem Toten zu reden, wie ein Freund empfiehlt, 
und die Empfindungen in Worte zu fassen? Clara probiert es aus, allerdings nicht verbal, 
sondern per SMS an Bens alte Nummer. Nur dass die mittlerweile an jemanden anderen 
vergeben wurde. Der Sportjournalist Mark wird so zum unwillentlichen Adressaten von 
Claras Kurznachrichten. Und fühlt sich von der Fremden, die da ihr Innerstes offenbart, so 
angezogen, dass seine ohnehin wenig leidenschaftliche Beziehung darüber bald noch mehr 
abkühlt und Mark versucht, die SMS-Schreiberin kennenzulernen.

SMS für Dich

Das Sujet der Kommunikationsmissverständnisse, die sich im Nachhinein als goldrichtig 
erweisen, weil sie zwei zusammenführen, die zusammen gehören, ist in Liebesfilmen ein 
alter Standard. Ernst Lubitsch hat ihn in „Rendezvous nach Ladenschluss“ (fd 26 020) noch 
klassisch mit Briefen durchdekliniert, Nora Ephron hat es mit „E-Mail für Dich“ (fd 33 524) 
ins digitale Zeitalter übersetzt, und Karoline Herfurth liefert als Regisseurin und Hauptdar-
stellerin in Personalunion nun auf der Basis des gleichnamigen Romans von Sofie Cramer 
ein Update für die Generation Smartphone. Dabei beweist sie ein so bemerkenswertes 
Talent, zwischen großen Gefühlen und augenzwinkernden Ironisierungen zu balancieren, 
als wäre sie bei Ephron und Nancy Meyers in die Schule gegangen.

Die Inszenierung setzt nur dezent auf zeitgeistige Gimmicks wie eingeblendete SMS-
Textblasen, sondern verlässt sich primär auf klassische Qualitäten: gut entwickelte Figu-
ren und pfiffige Dialoge. Wobei Herfurth auf ein Skript bauen kann, an dem fünf Autoren 
mitgeschrieben haben (neben ihr selbst auch Anika Decker, in deren „Traumfrauen“, (fd 42 
937), sie eine Hauptrolle spielte). Das Buch franst trotzdem nicht aus, sondern verwebt die 
Handlungs- und Motivfäden zu einem soliden Filmstoff, in den man sich wie in den warmen 
Wollschal einkuscheln kann, den Clara öfters trägt, um sich gegen die Berliner Spätjahres-
temperaturen zu wappnen.

Statt weihnachtlicher Klänge schlägt „SMS für dich“ österliche Töne an: Letztlich geht es 
um eine Art „Auferstehung“ der durch den Tod ihres Liebsten psychisch tödlich verwunde-
ten Clara, die zurück ins Leben findet. Der Film lässt das nicht nur durch die Raupen- und 
Schmetterlingsmetaphorik spielerisch anklingen, sondern auch dadurch, dass er Clara und 
Mark sich erstmals während einer Inszenierung von Glucks „Orpheus und Eurydike“ begeg-
nen lässt.

Unter der Regie von Herfurth funktioniert die Chemie nicht nur zwischen den beiden Haupt-
figuren, sondern auch mit dem übrigen Cast: Nora Tschirner und Frederick Lau sorgen als 
Claras Mitbewohnerin und bester Freund von Mark dafür, dass die Gefühlswirrungen, an 
denen sich die beiden Protagonisten abarbeiten, sympathisch geerdet werden; und ein 
Strauß mehr oder minder skurriler Figuren liefert zusätzlichen „comic relief“. Die üblichen 
Genderklischee-Chargen, wie man sie aus vielen deutschen Komödien von „Männerherzen“ 
(fd 39 517) bis „Seitenwechsel“ (fd 43 963) kennt, halten sich dabei in Grenzen und werden 
durch originelle Auftritte ausgeglichen, etwa von Uwe Preuss, der als Wirt von Claras 
Stammkneipe für moralische und leibliche Unterstützung sorgt, oder Katja Riemann als 
grandios verstrahlte Schlager-Diva in Helene-Fischer-Manier, deren Kitsch- und Esoterik-
Terror Mark unerwartet auf den richtigen Weg bringt. Und schließlich ist da noch Berlin, das 
hier so märchenhaft in Szene gesetzt ist, als wolle es New York und Paris in der Rolle der 
RomCom-Hauptstadt den Rang streitig machen – der Rahmen für eine Kinofantasie, die 
auch ohne den etwas exzessiv mit Popsongs zugekleisterten Soundtrack ihre Mission, den 
Deutschen eine Dosis hemmungsloser Romantik zu verpassen, vollauf erfüllen würde. 

Felicitas Kleiner, FILMDIENST 2016/19 
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Kino: La La Land 
Lisa Catena, Grenzwertig, Kabarett
12. Babykonzert, Duo Elvenhain
KinoTalk, Timbuktu, mit Dr. Nahorbe Kabo, Elke Dörner
Eva Eiselt, Vielleicht wird alles vielleichter, Kabarett
Kino: Faire Woche, Zartbitter 
Opernkreis, Puccini: Manon Lescaut 
Faszination Musik, Sean Guptill Quartett
Kino: Amerikanisches Idyll 
KinoTalk, K wie Krimi – Die Preview
Kino: Moonlight  
Alain Frei, Mach Dich frei, Comedy
8. Poetry Slam, Master of Ceremony: Lars Ruppel 
Kino: The Salesman 
Kino: Winterschlaf 
Jeton, Carmen & Ralf Weber, Ganz normale Wunder
Galerie K: Susann Gassen, System Colour IV  
Kino: Lion - Der lange Weg nach Hause 
Duelle, Die Waffeln der Frau, Musik-Kabarett
Bücherflohmarkt
Faszination Musik, Tri002 (trio-null-zwo)
Kino: Kraft der Frauen: KinoKonzert, Hidden Figures 
Kino: Kraft der Frauen: Jackie 
Ritz-Ratz Ringelnatz, Musikkomödie
Kino: Kraft der Frauen: KinoTalk, Dr. Ulrike Bolte: Paula
Kino: Kraft der Frauen: Arrival 
25 Jahre Skulpturenachse Eschborn: Europa
Kino: Kraft der Frauen: Certain Women 
Sandra Da Vina, Hundert Meter Luftpolsterfolie
Die Geierwally, Puppentheater
Das Lied der Grille – Fiedeln oder Vorsorgen? Puppen
Kino: Kraft der Frauen: Die rote Schildkröte 
Faszination Musik, Grat
Kino: Kraft der Frauen: Marie Curie 
Opernkreis, Puccini: Tosca 
9. Kinderkonzert, Duo Elvenhain
KinoLesung, Pierre Dietz. 5 Zimmer Küche Sarg 
Die Schöne und das Biest. Mit Emma Watson
Bernd Gieseking, Ab dafür! Kabarett
Fehlgriff Orchester, Gesang Ruth Freise
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Zum Tag der Architektur
In Zusammenarbeit mit der
Hessischen Architekten- und
Stadtplanerkammer

Einführung Dr. Ulrike Bolte
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Botticelli-Inferno, D/I 2016, Regie Ralph Loop, Dokumentation
Die wahre Geschichte der Mappa dell´Inferno, des faszinierenden Werkes des Renaissance-Meisters 
Botticelli – der Darstellung der Hölle. Die Zeichnung lagert heute gut behütet im Vatikan – für diesen Film 
haben sich die Türen geöffnet. Was ist das Geheimnis hinter diesem Werk?
Eine Reise quer durch Europa mit spannenden Einblicken in Botticellis Kunst und ihre bisher verborgene 
Geschichte.

Der Renaissance-Maler Botticelli begeistert und fasziniert die Menschen bis heute. Seine Werke sind 
berühmt und locken hunderttausende Fans in Ausstellungen. Eines seiner Werke war über Jahrhunderte 
verschollen. Diese Zeichnung inspirierte den amerikanischen Schriftsteller Dan Brown zu einem Welt-
bestseller – die „Mappa dell´ Inferno“, der Höllentrichter.
Die Originalzeichnung lag viele Jahrhunderte verschlossen in den Klimakammern des Vatikan. Für die 
Dokumentation „Botticelli Inferno“ wurden die Klimatresore des Vatikan geöffnet. Die Autoren erzählen 
die Geschichte dieses Meisterwerks.
Botticelli, bekannt für seine Gemälde wie „Die Geburt der Venus“ oder „Primavera“, hatte auch eine 
dunkle Seite. Er malte und zeichnete die Hölle wie der Dichter Dante sie beschrieben hatte und brauchte 
dafür mehr als ein Jahrzehnt.
Der Film bietet Einblicke in die Kunst Botticellis und ihre bisher verborgene Geschichte. Der Weg ins Pa-
radies führt zwangsläufig über neun Stufen durch die Hölle (italienisch „Inferno“) und das Fegefeuer. Nur 
wer alle diese Stufen durchsteht und alle Höllenqualen durchlebt, kommt ins Paradies – vielleicht! Die 
Beschreibungen der insgesamt neun Höllenkreise, die Dante beschrieben hat, erweckte Botticelli in ins-
gesamt 102 detailreichen Zeichnungen zum Leben. Das zentrale, aufwändig kolorierte Hauptwerk dieser 
Zeichnungen ist der „Höllentrichter“ – eine Art Wegweiser durch die Hölle, der die verschiedenen Stufen 
zeigt. Ein faszinierendes Werk, das den Betrachter mit seinen dargestellten Grausamkeiten schaudern 
lässt – gleichzeitig aber auch neugierig macht auf die Geheimnisse, die hier verborgen sind. Was sagt 
uns dieses Bild voller Geheimnisse noch heute? Es berührt die Seelen und blickt auf die geheimen Sei-
ten des Menschen. Wer „Botticelli Inferno“ sieht, reist selbst in sein Inneres und entdeckt das eigene We-
sen, die eigenen dunklen Seiten. Botticelli gilt als einer der bedeutendsten Renaissance-Künstler. Schon 
zu Lebzeiten wurden seine Werke sehr geschätzt, insbesondere die Medici waren Förderer seiner Kunst. 
Immer wieder brach Botticelli mit Konventionen und brachte zahlreiche Innovationen in die Malerei. Mehr 
als 400 Jahre nach seinem Tod beeinflusst er die heutige populäre Kultur noch immer – Künstler wie 
Lady Gaga oder Dan Brown lassen sich von ihm inspirieren. Ausstellungen mit seinen Werken ziehen 
Hunderttausende in ihren Bann, wie erst 2015 und 2016 in Berlin und London. „Botticelli Inferno“ wirft 
einen Blick auf die eher unbekannte, dunkle Seite des Genies. Der Mann, der mit der „Geburt der Venus“ 
(dem ersten, fast lebensgroßen Frauenakt seit der Antike) unser heutiges Bild von weiblicher Schönheit 
wesentlich mitprägte, befasste sich über eine Dekade ausführlich mit den zeitgenössischen Jenseitsvor-
stellungen des Mittelalters, die der Dichter Dante Alighieri in seiner „Göttlichen Komödie“ festgehalten 
hat.
Regisseur und Drehbuchautor Ralph Loop schuf einen Film, der diese Geheimnisse auf einer aufwen-
digen Reise an Originalschauplätzen entschlüsselt – und uns gleichzeitig den Menschen Botticelli und 
sein Werk näherbringt. Gedreht wurde im Sommer 2016 im Vatikan in Rom, Florenz, London, Berlin 
und Schottland. Für die Dokumentation „Botticelli Inferno“ wurde die „Mappa dell´ Inferno“ in einem 
Hochleistungsscanner durchleuchtet. Dadurch werden Details sichtbar, die dem Auge bisher verborgen 
blieben. Botticelli hat Botschaften versteckt, die bisher nicht erkennbar waren. Alle Aufnahmen wurden 
mit Hochleistungskameras im 4K-Format gedreht. Auch dadurch werden für die Dokumentation völlig 
neue Perspektiven und Einsichten in die Bilder des Meisters möglich. Die Erzählung ist dabei nicht nur 
klassisch – es kommen sowohl Dante wie auch Botticelli selbst zu Wort. Das Ergebnis: Gänsehaut beim 
Zuschauer und atemberaubende Spannung. Ist da mehr? Warum hat er so und nicht anders gemalt? 
Was hat ihn an der Beschreibung der Hölle von Dante so fasziniert?
Die Filmmusik wurde von Warner/Chappell Music produziert.
Besetzung Stadtführer, Reporter, Kuratorinnen und Kunsthistoriker bringen dem Zuschauer an ihren 
Arbeitsplätzen die Schauplätze und die Kunstwerke näher.
Dreharbeiten Auf den Spuren von Botticelli und seinen Werken wurde im Mai und Juni 2016 an Original-
schauplätzen in seinem Geburtsort Florenz, im Vatikan, in London, Edinburgh und Berlin gedreht.

Botticelli Inferno
Zwischenzeitlich waren die Zeichnungen Botticellis nach Großbritannien gelangt. Heute befinden sich 
Botticellis noch erhaltene Zeichnungen zu Dantes Komödie nach einer Jahrhunderte dauernden Odys-
see im Kupferstichkabinett Berlin und in der Vatikanischen Apostolischen Bibliothek.
Marketing und Veröffentlichung
Die deutsch-italienische Koproduktion „Botticelli Inferno“ von TV Plus Productions Germany (Hannover), 
Medea Film - Irene Höfer (Berlin) und NEXO DIGITAL Srl (Mailand) startete am 3. November 2016 im 
Verleih von Schülke Cinema Consult in den deutschen Kinos. Die Produktion wurde gefördert mit Mitteln 
der nordmedia – Film und Mediengesellschaft Niedersachsen/Bremen (bis zu 100.000 €). Am 23.9.2016 
wurde der Kinotrailer von der FSK für alle Altersstufen freigegeben.
Die Weltpremiere von Botticelli Inferno fand am 26. Oktober 2016 im Astor Grand Cinema in Hannover 
statt. In Italien kam der Film am 7. November 2016 in die Kinos.
Der Film markiert den Start der Reihe „Cinema4Arts“. Die Produzenten planen unter diesem Label künf-
tig weitere hochklassige Kunst-Dokumentationen für die große Kinoleinwand zu erstellen.
Kritik „Nicht nur Kunst-Fans und Freunde der Werke des genialen Renaissance-Malers, kommen in 
dieser aufwendigen, hochinformativen Doku voll auf ihre Kosten. Nahezu jeder, der ein Faible für span-
nende Thriller-Kost oder ungelöste, Mythen-umrankte Geheimnisse (der Kunst- und Kulturgeschichte) 
hat, wird mit diesem Film etwas anfangen können. […] Handwerklich perfekte, mit betörend schönen 
Bildern ausgestattete Kunst-Doku, die sich auf kluge Weise einem der geheimnisvollsten Kunstwerke der 
Geschichte filmisch nähert.“ schreibt Björn Schneider auf spielfilm.de.
„Die großartigen Bilder der Landkarte der Hölle und die spannende Spurensuche nach dem Verbleib 
der Zeichnungen machen „Botticelli Inferno“ auf jeden Fall sehenswert.“ meint José Garcia auf 
textezumfilm.de.
Im Tip weist Lars Penning darauf hin, dass der Dokumentarfilm im Gefolge des im Oktober 2016 gestar-
teten Spielfilms Inferno in die Kinos kam, und fühlt sich streckenweise an eine „populärwissenschaftliche 
Fernsehdoku“ erinnert: „Seinen Kinostart verdankt dieser Dokumentarfilm über einen grafischen Bilderzy-
klus des italienischen Renaissancemalers Sandro Botticelli sicherlich dem Blockbuster „Inferno“ nach 
einer Vorlage von Dan Brown, in dem die Illustrationen der Höllenbeschreibungen aus Dante Alighieris 
„Göttliche Komödie“ eine Rolle spielen.“ […] „Doch „Botticelli Inferno“ schlägt sich nicht schlecht, solange 
Autor und Regisseur Ralph Loop dicht an der Geschichte von Herkunft und Bedeutung des einst im 
Auftrag der Medici entstandenen Kunstwerks bleibt, von dem allein 85 Zeichnungen heute im Berliner 
Kupferstichkabinett aufbewahrt werden.“ 
„Dabei hat die Mappa dell‘Inferno selbst eine Geschichte wie ein Thrillerplot. Davon erzählt ein zweiter 
Film, der beinahe zeitgleich mit dem Blockbuster, am 3. November, in den deutschen Kinos anläuft: 
Botticelli – Inferno.[…] Es lohnt sich, ihn als Hintergrund für den Blockbuster zu sehen – oder stattdes-
sen.[…] Tatsächlich ist der kleine Film nicht dazu gedacht, Kunstwissenschaftlern neue Erkenntnisse zu 
verschaffen. Aber er unterhält uns Nicht-Fachleute aufs Beste […] Es ist ein ernstes, aber durch seine 
schiere Historie spektakuläres Sujet.“ meint Wenke Husmann in ihrer Filmrezension auf ZEIT ONLINE.
Auch Philipp Jedicke weist auf der Internetseite der DW auf die Schwierigkeiten hin, einen Dokumentar-
film über ein einzelnes Kunstwerk zu drehen, zumal da über die Person Botticelli und die Entstehungsge-
schichte seiner Werke nur wenige gesicherte Erkenntnisse vorliegen. Er kommt zu folgendem Schluss: 
„Ralph Loop schafft Infotainment mit Herz“ […]„Es ist auch gar nicht der etwas konstruiert wirkende 
mysteriöse Touch, der „Botticelli Inferno“ sehenswert macht. Beeindruckend wirkt vielmehr der Kontrast 
zwischen den aufwendig gedrehten, bombastischen Bildern und den sehr natürlichen, mehrheitlich 
italienischen Protagonisten des Films, die auf anschauliche und lebhafte Art und Weise von Botticelli und 
seiner Zeit erzählen.“
Auf die Schwierigkeiten, Kunst mit dem Mittel des Dokumentarfilm spannend darzustellen, geht auch 
Nicola Kuhn vom Tagesspiegel aus Berlin ein: „Regisseur Ralph Loop mixt die Genres: Er benutzt die ci-
neastischen Überwältigungsstrategien – vor allem mittels Score und ungewöhnlichen Perspektiven –, um 
das Publikum für eine eigentlich einsame Beschäftigung zu gewinnen: die Betrachtung von Kunst. Doch 
Botticelli bietet sich an für diese Manöver, schließlich lockt der Renaissance-Maler als Superstar Massen 
ins Museum.“[…]„Der [Film] zieht nun gigantisch auf, was in Botticellis Zeichnungen nur millimeterklein 
ist. Das bringt zwar die Verhältnisse ins Wanken, aber ein Werk nochmals groß raus, das wegen seiner 
Lichtempfindlichkeit sonst nur alle 15 Jahre gezeigt werden kann.“

https://de.wikipedia.org/wiki/Botticelli_Inferno

KinoTalk. Zum Tag der Architektur
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Vorfilm: Sabaku, NL 2016, 2‘20 Min., von 
Marlies van der Wel. Als Sabaku’s bester 
Freund Büffel stirbt, macht er sich auf die 
Suche nach einem neuen Freund. Er ver-
sucht, mit verschiedenen Spezies in Kon-
takt zu treten, merkt aber schnell, dass 
das nicht so einfach ist, wie gedacht. Es 
ist ein Höllentrip, aber Sabaku wird nicht 
ruhen, bis er Erfolg hat.
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La La Land 
Scope. USA, 2016 
Musical
Produktionsfirma: Black Label Media/Gilbert Films/Imposter Pic./Marc Platt Prod.
Verleih: Kino: StudioCanal
DVD: StudioCanal
Blu-ray: StudioCanal
Länge: 128 Minuten
FSK: ab 0; f
Erstaufführung: 12.1.2017 
24.5.2017 DVD & BD & 4K UHD BB & VoD
FILMDIENST-Nummer: 44403
Produktion: Fred Berger, Gary Gilbert, Jordan Horowitz, Marc Platt
Regie: Damien Chazelle
Buch: Damien Chazelle
Kamera: Linus Sandgren
Musik: Justin Hurwitz
Schnitt: Tom Cross
Darsteller: Ryan Gosling (Sebastian), Emma Stone (Mia), John Legend (Keith), J.K. Simmons (Bill), Finn 
Wittrock (Greg), Rosemarie DeWitt (Laura), Tom Everett Scott (David), Meagen Fay (Mias Mom), Jason 
Fuchs (Carlo), Josh Pence (Josh), Callie Hernandez (Tracy)

Auszeichnungen:
Emma Stone, Venedig 2016, Beste Darstellerin („Coppa Volpi“) 
Damien Chazelle, Oscar 2017, Beste Regie 
Emma Stone, Oscar 2017, Beste Darstellerin 
Linus Sandgren, Oscar 2017, Beste Kamera 
David Wasco, Oscar 2017, Beste Ausstattung 
Sandy Reynolds-Wasco, Oscar 2017, Beste Ausstattung 
Justin Hurwitz, Oscar 2017, Beste Filmmusik 
Justin Hurwitz, Oscar 2017, Bester Filmsong: „City of Stars“ 
Benj Pasek, Oscar 2017, Bester Filmsong: „City of Stars“ 
Justin Paul, Oscar 2017, Bester Filmsong: „City of Stars“ 

Eine junge Schauspielanwärterin und ein Jazz-Pianist finden in Los Angeles zueinander, erleben den Hö-
henflug ihrer ersten Liebe, erfahren aber auch die Belastungen ihrer Beziehung, als sie ihre Karrieren neu 
ausrichten. Ein von der Handlung betont schlichtes, inszenatorisch dafür umso einfallsreicher umgesetz-
tes Jazz-Musical, das mit charmanten Darstellern, ausgefeilten Choreografien und beschwingten Songs 
begeistert. Ohne sich je im bloßen Imitat zu erschöpfen, greift der Film auf klassische Vorbilder zurück und 
verdichtet sich zu einer mitreißenden Hommage auf Los Angeles, das Kino und das Recht zu träumen.

Was für ein Anblick! In der ganzen Weite des Cinemascope-Formats breitet sich Los Angeles County aus, 
die Stadt selbst blinkt verheißungsvoll am Horizont. Jedenfalls, wenn man nicht auf den verstopften Free-
ways dorthin muss, so wie die Menschen in den Fahrzeugkolonnen, mit denen ein wenig prosaischer Alltag 
in den Film kommt.

Langsam gleitet die Kamera an den hupenden Autos entlang, bis eine Fahrerin plötzlich aussteigt und eine 
Hymne auf L.A. anstimmt, bald gefolgt von den anderen Wageninsassen. Wie sie dabei im choreografi-
schen Einklang auf den Autodächern singen und tanzen, erinnert an das aktuelle Phänomen der Flash-
mobs, ist zugleich aber schon die erste Referenz an die Geschichte des Musical-Genres. 

Tanzen ist im Kino immer auch „Freitanzen“, ob wie hier von der Zumutung des Verkehrs und der kaliforni-
schen Gluthitze oder wie im klassischen Hollywood von den diversen Drehbuch-Zwängen, die so vollendete 
Tänzer wie Fred Astaire, Ginger Rogers und Gene Kelly daran hindern wollten, sich ihrem ureigensten 
Talent hinzugeben.

La La Land
Auch die Geschichte, die der US-Regisseur Damien Chazelle in „La La Land“ erzählt, erinnert an Astaire-
Rogers-Paarungen wie „Top Hat“ (fd 976). So wie diese immer mehrere Begegnungen brauchten, um 
zueinander zu finden, ist es auch bei Ryan Gosling und Emma Stone als ihren modernen Wiedergängern 
Sebastian und Mia keine Liebe auf den ersten Blick. Mia arbeitet in einem Café und geht regelmäßig zu 
Vorsprechen, sieht ihren Traum aber stets nach einem Satz wieder platzen. Der Pianist Sebastian träumt 
derweil von einem eigenen Jazz-Club, tut sich aber vorerst schwer, auch nur die Lebenshaltungskosten mit 
seiner Musik zu bestreiten. Kein Wunder, dass der erste genervte Kontakt zwischen ihnen eigentlich gar 
keiner ist. Sie haben genug anderes im Kopf.

Mit dem Ringen von Künstlern um einen Platz in der Welt greift Damien Chazelle das Thema seines Films 
„Whiplash“ (fd 42 916) wieder auf, allerdings unter gänzlich anderen Vorzeichen. Wo sich die junge Haupt-
figur darin bis zur Selbstzerstörung aufrieb, um einem tyrannischen Bandleader zu gefallen, widersetzt 
sich Sebastian hier dem Druck seines Bosses; dass beide Autoritätsfiguren vom selben Schauspieler, J.K. 
Simmons, gespielt werden, ist eine zusätzliche Pointe. 

Statt in einem Restaurant nur im Hintergrund zu klimpern, lässt Sebastian sich zu einer Improvisation hinrei-
ßen, wofür er prompt gefeuert wird. Mit seiner Musik hat er jedoch die zufällig vorbeigehende Mia erreicht, 
die der trotzig hinausstürmende Pianist allerdings ein weiteres Mal übersieht.

So ist es, anders als in alten Hollywood-Musicals, der jungen Frau vorbehalten, die Beziehung anzustoßen. 
Als sie Sebastian bald darauf auf einer Party wiedertrifft und das Gespräch mit ihm sucht, sprühen die 
Funken schon heftiger. Ein wenig kabbeln sie sich noch, doch ein Spaziergang schafft endgültig Klarheit: Im 
pastellfarbenen Licht der untergehenden Sonne und aufflammenden Straßenlaternen kommt es zur ersten 
einer Reihe charmanter Tanzszenen, die durch die natürliche Ausstrahlung der Darsteller zuerst spontan 
wirken, um dann an Intensität und Einfallsreichtum zuzunehmen, je mehr sich die Beziehung entwickelt. 
Der Höhepunkt ist ein Besuch in jedem Planetarium bei L.A., in dem schon zentrale Szenen von „...denn sie 
wissen nicht, was sie tun“ (fd 4852) gedreht wurden. Hier streift das Paar endgültig alle irdischen Fesseln 
ab und entschwebt in den Sternenhimmel, um seine Liebe dort tanzend zu besiegeln.

Trotz aller Technicolor-Bilder, ausgefeilter Choreographien und der beschwingten Melodien von Justin 
Hurwitz ist „La La Land“ allerdings weit mehr als ein Imitat der Filme eines Vincente Minnelli oder Stanley 
Donen und erschöpft sich auch nicht in der bloßen Hommage. Damien Chazelle lässt Mias und Sebastians 
Beziehung in vier Kapiteln und einem Epilog Höhen und Tiefen durchmachen, mit reichlich melancholischen 
Noten, die als weiteres Vorbild Jacques Demys „Die Regenschirme von Cherbourg“ (fd 30 511) ausweisen. 
Ein glattes Happy End ist daher nicht zu erwarten, wenn Sebastian und Mia in der zweiten Hälfte ihre Karri-
erepläne neu ausrichten und sich der Preis des Erfolgs als bittersüß erweist.

Bei all der erstaunlichen Sicherheit, mit der der erst 31-jährige Damien Chazelle mit Elementen der Kino-
Musical-Historie jongliert, ist allenfalls die Story etwas schlicht geraten. „La La Land“ ist sicher nicht der 
Film, der mit dem Fehlschluss aufräumen wird, Musicals könnten nicht auch komplexe Inhalte transportie-
ren. Dafür aber könnte er sehr wohl ein neues Publikum für ein Genre gewinnen, das seine Virtuosität nicht 
immer so dezent präsentiert wie in diesem Fall. 

Dass Chazelle die Chemie zwischen den Darstellern über gesangliche und tänzerische Perfektion stellt, 
macht es sogar leichter, sich in diese Welt der Träume hineinzufinden, die mittels der Musik beschworen 
wird. Nicht weil der Film weismachen würde, dass Träume stets in Erfüllung gehen müssten. Sondern weil 
er klarmacht, wie furchtbar es wäre, keine zu haben. 

Marius Nobach, FILMDIENST 2017/1
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Mit Dr. Nahorbe Kabo, 
Entwicklungspolitischer Berater.
In Zusammenarbeit mit dem 
Interkulturellen Netz Eschborn. 
Das Interkulturelle Netz Eschborn 
beschäftigt sich im diesjährigen Film-
gespräch mit Afrika und hier mit dem 
Staat MALI, dem bisher demokratischen 
Musterland Westafrikas. Das Land steckt 
seit 2012 durch den ethnischen Konflikt 
mit den Tuaregs in einer Krise und ist 
dem radikal-islamistischen Terror hilflos 

Die Galerie K im Foyer 
des Eschborn K zeigt 
Zeichnungen und Acryl 
von Omar Rafee / Syrien

ausgesetzt. Im Rahmen der 
UNO-Friedensmission bemüht sich 
auch Deutschland mit einem Bundes-
wehreinsatz um Sicherheit und Frieden. 
Bislang ohne Erfolg.
Die Zerstörung der mythischen Oasen-
stadt Timbuktu durch den IS zeigt die 
ganze Auswirkung der islamistischen 
Gewalt auf die Menschen Malis, aber 
auch die Kraft ihrer Kultur.
Herr Dr. Nahorbe Kabo, der als entwick-
lungspolitischer Berater seit vielen Jah-
ren in afrikanischen Ländern unterwegs 
ist, wird den Filmabend begleiten.
Moderation: Elke Dörner
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TIMBUKTU (2014)
Scope. Frankreich/Mauretanien, 2014 
Drama
Produktionsfirma: Les Films du Worso/Dune Vision/ARTE France Cinéma/Orange Studio
Verleih: Kino: Arsenal/trigon-film (Schweiz)
Länge: 96 Minuten
FSK: ab 12; f
Erstaufführung: 11.12.2014 
18.12.2014 Schweiz 
27.10.2016 SRF 1
FILMDIENST-Nummer: 42760
Produktion: Sylvie Pialat, Rémi Burah, Etienne Comar, Olivier Père
Regie: Abderrahmane Sissako
Buch: Abderrahmane Sissako, Kessen Tall
Kamera: Sofiane El Fani
Musik: Amine Bouhafa
Schnitt: Nadia Ben Rachid
Darsteller: Pino (Kidane), Toulou Kiki (Satima), Abel Jafri (Abdelkrim), Fatoumata Diawara (Fatou), 
Hichem Yacoubi (Djihadist), Kettly Noël (Zabou), Mehdi GM Mohamed (Issan), Laya Walet Mohamed 
(Toya), Abdel Mahmoud Cherif (Imam), Salem Dendou (Anführer der Djihadisten)
Auszeichnungen: Abderrahmane Sissako, Cannes 2014, Preis der ökumenischen Jury 

Eine Gruppe islamistischer Rebellen besetzt die Oasenstadt Timbuktu in Mali und verhängt ein stren-
ges fundamentalistisches Regelwerk. Anfangs nehmen die Einwohner die Dschihadisten nicht ernst, 
sondern führen ihr Leben wie gewohnt weiter, doch schon bald sehen sie sich mit der Scharia konfron-
tiert. Der lakonische Film fängt meisterhaft die wachsende Erschöpfung eines vormals toleranten und 
weltoffenen Gemeinwesens ein. Ausdrucksstarke Figuren tragen das bildmächtige tragische Gesche-
hen, das die Frage nach der Rolle von Freiheit und Humanität stellt.

Das Verhängnis bricht über die Einwohner der Oasenstadt Timbuktu in Gestalt islamistischer Dschi-
hadisten ein. Ein Motorrad wühlt sich durch eine sandige Gasse. Vom Rücksitz hievt sich ein Mann. 
Er läuft, mit einem Megaphon bewaffnet, in eine andere Gasse hinein und verkündet die von nun an 
geltenden Benimm-Regeln: Keiner darf mehr rauchen oder musizieren; die Frauen haben in der Öffent-
lichkeit Strümpfe und Handschuhe anzulegen. Solche Sitten leuchten den Einwohnern aber nicht ein. 
Sie kümmern sich erst einmal nicht um die Verbote, sondern gehen ihren Gewohnheiten nach, bis sie 
immer mehr die drakonische Rechtssprechung der Scharia erleben müssen. Die Bewohner des Umlan-
des dagegen glauben, sich außerhalb der Schussweite der „Heiligen Krieger“ zu befinden. Doch eine 
Nomadenfamilie bekommt ebenfalls mit ihnen zu tun, als der Vater einen Konflikt mit der Pistole regelt. 
Obschon sich der mauretanische Regisseur Abderrahmane Sissako auf die Vorkommnisse in Mali 
bezieht, wo 2012 Islamisten den Norden des Landes besetzten und in Städten wie Timbuktu die 
Scharia einführten, ist sein tiefschürfender Film auch in Hinblick auf das aktuelle Geschehen in Syrien 
höchst aktuell und instruktiv. Denn Sissako nimmt das Vordringen dschihadistischer Kräfte zum Anlass, 
um virtuos von der Auflösung einer alten Kultur und von schuldhafter persönlicher Verstrickung zu 
erzählen. Deshalb entfaltet er die Tragödie parallel in zwei Handlungssträngen und lotet dabei den 
Handlungsspielraum eines Gemeinwesens in einem totalitären System aus, besieht sich aber auch die 
Entscheidungsfreiheit des Individuums etwas genauer. 
Die bildmächtige Kamera von Sofiane El Fani inszeniert das Geschehen zwischen Stadt, malerischen 
Wüstenformationen und einem idyllisch dargestellten Flusstal. Meisterhaft nutzt sie die traditionellen 
Lehmbauten und das Gassengeflecht, den Kontrast der farbenprächtigen Gewänder und schwarzen 
Umhänge, um die plötzliche einbrechende weltanschauliche Enge und Auflehnung dagegen sichtbar 
zu machen. 
Mit seiner fiktiven Filmstadt Timbuktu zeichnet Sissako das Bild einer lebendigen, bunten Oasenstadt, 
die naturgemäß vom Handel und Austausch lebt. Bislang hat sie unterschiedlichsten Traditionen Raum 

Timbuktu                                          KinoTalk
geboten, hat religiöse Toleranz und die Künste, allen voran die Musik, walten lassen. So existieren 
neben einer aufgeschlossenen, pazifistischen Richtung des Islams auch Reste von Naturreligionen 
wie etwa Voodoo oder Totemismus. Männer und Frauen treffen sich im privaten Raum, um zusammen 
zu musizieren und zu singen. Indem sich die Dschihadisten mit ruhiger Sachlichkeit an die Zerstörung 
dieses funktionierenden Gemeinwesens machen, es totalitär auf die einzige Deutung verpflichten, 
wird jede Individualität und Pluralität erstickt. Gleichwohl lässt der Regisseur die Täter keinesfalls als 
monolithischen Block eines lautlos agierenden Bösen auftreten. Vielmehr macht er die Ambivalenz in 
den Reihen der Kämpfer plastisch sichtbar, wenn sie die Doppelmoral ihrer Führer erkennen und trotz-
dem weiter gehorchen. Oder wenn sie auf ihre Weltläufigkeit in Sachen Sprachen abheben, sich aber 
dennoch der Herrschaft des Totalitären unterwerfen.
Für den Nomaden Kidane wendet sich das persönliche Schicksal, als es seinem Hütejungen nicht 
gelingt, eine Kuh von den Netzen des Fischers fernzuhalten, der diese daraufhin absticht. Im Gegen-
satz zu den Einwohner Timbuktus, die von den neuen Machthabern durch brutale Strafen rigoros in 
ihrer Entscheidungsfreiheit beschnitten werden, besitzt der Familienvater einen Spielraum, wie er den 
Konflikt mit dem Fischer lösen will. An dieser Figur zeigt der Regisseur gleichsam, wie umfassend die 
Humanität von den Dschihadisten ausgelöscht wird. Sie unterbinden jedes Projekt einer moralischen 
Verbesserung, da sie den Menschen die Freiheit rauben, sich Kraft ihres Verstandes über ihre Affekte 
zu erheben und sich zwischen Gut und Böse zu entscheiden. Das macht den Menschen schließlich im 
Sinnbild des Filmes zu einem bis zur Erschöpfung gehetzten Tier. 

Heidi Strobel, FILMDIENST 2014/25 

Die von Mythen umwobene malische Stadt Timbuktu wird von Dschihadisten übernommen, die ihre 
Regeln der Bevölkerung aufzwingen wollen. Die Beduinen-Familie von Kidane lebt friedlich in ihrem 
Zelt, bis ein Zwist mit dem Fischer Amabou alles durcheinander bringt. Abderrahmane Sisskao schafft 
es auf bewegende Weise, dem grassierenden Fundamentalismus auf sanfte  Art ein zutiefst menschli-
ches Filmgedicht entgegenzuhalten.
Poesie als Hoffnung
Der gebürtige Mauretanier Abderrahmane Sissako ist in Bamako (Mali) aufgewachsen und hat dort zu-
letzt im Hof seines Vaterhauses den Spielfilm Bamako gedreht. Darin begegnet er der Ausbeutung von 
IWF und Weltbank in Form eines Gerichts, das mitten im Lebensalltag abgehalten wird und dadurch 
stärker wirkt als seitenlange Abhandlungen über die Ungerechtigkeiten dieser Welt. Ursprünglich wollte 
er danach einen Essayfilm über die Ausbreitung des islamischen Fundamentalismus in der Gegend 
der mythenumwobenen Stadt Timbuktu gestalten, doch nachdem er vor Ort die Steinigung eines 
ehebrecherischen Paares durch die Extremisten erlebt hatte, entschied er sich dafür, einen Spielfilm zu 
drehen. Und was für einen!
Was kann der Künstler in Zeiten, in denen die Menschlichkeit fundamental in Frage gestellt wird durch 
mordende Horden und zerstörende Kulturlose? Es ist die Frage, die auch der Russe Andrei Tarkowski 
in dem im Mittelalter angesiedelten Spielfilm Andrei Rubljow gestellt hatte. Sissako hat den islamisti-
schen Fundamentalismus erlebt und reagiert auf das Wüten einer Minderheit mit einem Film, der den 
Alltag vor Augen führt, uns gleichzeitig eine Geschichte erzählt, die zeigt, dass auch der friedlichste 
Alltag auch nicht einfach nur friedlich ist. Zwist ist eine menschliche Schwäche, die oft genug tragisch 
endet. 
Die Täter in seinem Film kommen von überall her und sprechen keine gemeinsame Sprache. So wenig 
sie einander verstehen, so wenig wissen sie, was die Regeln sollen, die sie den Menschen in Timbuktu 
aufzwingen. Für diese ist es nicht nachvollziehbar, warum sie nicht mehr rauchen, musizieren oder 
fussballspielen sollen, warum die Fischverkäuferin auf dem Markt Handschuhe tragen muss, warum 
die Moschee als Ort des Gebets und der Besinnung mit Waffen betreten wird. Zu den Glanzpunkten 
dieses federleicht wirkenden Films über die Tragödie religiösen Fundamentalismus` gehört ein Fuss-
ballspiel ohne Ball. Abderrahmane Sissako erzählt in stillen Bildern und einer Sanftheit, die das Drama, 
das er betrachtet, erst recht hervorheben. Keine Schwarzweiss-Malerei, dafür eine Betrachtung voller 
Poesie, die er der kopflosen Gewalt entgegensetzt.

Trigon Filmverleih

Mit Dr. Nahorbe Kabo, Entwicklungspolitischer Berater

146 KinoFlyer



Freitag, 22.9.2017 
20.15 Uhr

Eschborn K, Jahnstraße 3, 65760 Eschborn. 06196. 48800, www.eschborn-k.de

Faire Woche
Eschborn
15.-29.9.2017

Kino

Eschborn K, Jahnstraße 3, 65760 Eschborn
061 96. 4 88 00   www.eschborn-k.de    info@eschborn-k.de

In Zusammenarbeit mit der 
Stadt Eschborn

40
 Ja

hre Ausstellungen Galerie K

Mehr! Kunst

25
 Ja

hre Konzept Skulpturenachse Esc
hb

or
n

Mehr! Skulpturen

Bio-Kakao aus Ghana
Voraussetzungen und Probleme des fairen Handels
Buch und Regie: Angela Spörri
Produktion: Freihändler/SRF, Schweiz 2012
Kamera: Séverine Barde
Schnitt: Anja Bombelli
Musik: Simon Grab, Featuring Julius Nartey
Ton: Balthasar Jucker
Dokumentarfilm, 52 Minuten
Geeignet: ab 14 Jahren
Basler Filmpreis 2012
Sprache: Schweizerdeutsch-Deutsch-Englisch-Twi
Untertitel: Deutsch, Französisch, Englisch

Kakao aus Ghana wird zu exquisiter Schweizer Schokolade. Doch wie können die verarmten Bauern 
am Profit des boomenden Kakaogeschäfts beteiligt werden? Der Ghana-Schweizer Yayra Glover hat 
eine Vision: Mit der Produktion von Bio-Kakao will er den Bauern zu mehr Unabhängigkeit und besse-
ren Lebensbedingungen verhelfen.
Der Film begleitet Yayra Glover beim Aufbau seines Projekts, für das er grosse persönliche Opfer in 
Kauf nimmt. Trotz Schwierigkeiten mit der Finanzierung und den ghanaischen Behörden hält er an 
seiner Vision fest und kann schliesslich zum ersten Mal seine Kakaobohnen an einen Schweizer Scho-
koladenhersteller liefern.
Der Film zeigt Chancen und Stolpersteine des Projekts. Anhand der klassischen «Kolonialware» 
Kakao lernt man verschiedene Mechanismen des Welthandels und Anforderungen an einen Klein-
unternehmer kennen. Die positive Geschichte zeigt anschaulich und facettenreich, wie es mit viel 
Idealismus und Beharrlichkeit gelingt, eine Vision für mehr Gerechtigkeit umzusetzen.

filme für eine weltkatalog
http://www.filmeeinewelt.ch/deutsch/pagesnav/framesE4.htm?../pagesmov/52071.htm&KA

Definition des Fairen Handels
„Fairer Handel ist eine Handelspartnerschaft, die auf Dialog, Transparenz und Respekt beruht und 
nach mehr Gerechtigkeit im internationalen Handel strebt. Durch bessere Handelsbedingungen und 
die Sicherung sozialer Rechte für benachteiligte ProduzentInnen und ArbeiterInnen – insbesondere 
in den Ländern des Südens – leistet der Faire Handel einen Beitrag zu nachhaltiger Entwicklung. Fair 
Handels-Organisationen engagieren sich (gemeinsam mit VerbraucherInnen) für die Unterstützung der 
ProduzentInnen, die Bewusstseinsbildung sowie die Kampagnenarbeit zur Veränderung der Regeln 
und der Praxis des konventionellen Welthandels.“
Diese Definition des Fairen Handels findet sich im FINE-Grundlagenpapier, das 2001 von vier Dach-
organisationen des Fairen Handels - FLO, IFAT (jetzt: WFTO), NEWS ! (2008 aufgelöst) und EFTA 
-herausgegeben wurde und die gemeinsamen strategischen Ziele und Grundsätze des Fairen Handels 
beschreibt:

FINE-Grundlagenpapier zum Fairen Handel
Gemeinsame inhaltliche Grundlagen der europäischen Fair Handels-Bewegung
Definition des Fairen Handels
Fairer Handel ist eine Handelspartnerschaft, die auf Dialog, Transparenz und Respekt beruht und 
nach mehr Gerechtigkeit im internationalen Handel strebt. Durch bessere Handelsbedingungen und 
die Sicherung sozialer Rechte für benachteiligte ProduzentInnen und ArbeiterInnen – insbesondere in 
den Ländern des Südens – leistet der Faire Handel einen Beitrag zu nachhaltiger Entwicklung.
Fair Handels-Organisationen engagieren sich (gemeinsam mit VerbraucherInnen) für die Unterstüt-
zung der ProduzentInnen, die Bewusstseinsbildung sowie die Kampagnenarbeit zur Veränderung der 
Regeln und der Praxis des konventionellen Welthandels.

Zartbitter
Die strategische Zielsetzung des Fairen Handels ist:
- bewusst mit benachteiligten ProduzentInnen und ArbeiterInnen zu arbeiten und ihnen zu helfen, zu 
mehr wirtschaftlicher Sicherheit und Unabhängigkeit zu gelangen.
- ProduzentInnen und ArbeiterInnen darin zu unterstützen, als InteressensvertreterInnen in ihren jewei-
ligen Organisationen zu fungieren.
- auf globaler Ebene eine aktive Rolle zu spielen, um für mehr Gerechtigkeit im Welthandel zu sorgen.
Die Grundsätze des Fairen Handels
(1) Organisationen des Fairen Handels
Organisationen des Fairen Handels verpflichten sich dem Fairen Handel als ihrer Hauptaufgabe. Über 
ihre Aktivitäten im Fairen Handel hinaus zeichnen sie sich aus durch:
- die Bereitstellung finanzieller, technischer und organisatorischer Unterstützung der ProduzentInnen,
- die Bewusstseinsbildung in den Ländern des Nordens und des Südens sowie
- die Kampagnenarbeit zur Veränderung der Regeln und der Praxis im konventionellen Welthandel.
(2) Handelspartnerschaft
Handel wird als eine Partnerschaft angesehen, die auf Dialog, Transparenz und Respekt basiert, und 
von der beide Partner profitieren:
- Die Partner begegnen einander mit Respekt und berücksichtigen unterschiedliche Kulturen und 
Rollen.
- In der Darstellung der Organisation, ihrer Finanzen und Struktur wird transparent und verantwortlich 
gehandelt, sowohl gemäß der jeweiligen Rechtsprechung als auch gemäß den Vereinbarungen des 
Fairen Handels.
- Informationen zur Erleichterung des Marktzugangs werden bereitgestellt.
- Die Kommunikation ist offen und konstruktiv.
- Konflikte werden in Gesprächen und Schiedsverfahren gelöst.
(3) Verbesserte Handelsbedingungen des Fairen Handels
Handelsbedingungen werden verbessert durch
- die Zahlung eines fairen Preises gemäß regionaler oder lokaler Maßstäbe (ein fairer Preis soll nicht 
nur die Produktionskosten decken, sondern auch eine sozial und ökologisch verantwortliche Produkti-
on ermöglichen).
- die Hilfe beim Zugang zu Finanzierung vor der Ernte bzw. der Produktion (z.B. Vorfinanzierungen bei 
Bedarf), um Produzentenorganisationen vor Verschuldung zu bewahren.
- die Unterstützung langfristiger Handelsbeziehungen.
(4) Die Absicherung der Rechte der ProduzentInnen und ArbeiterInnen
Die Rechte der ProduzentInnen und ArbeiterInnen werden abgesichert und verbessert durch die 
Verpflichtung:
- zur Zahlung fairer Löhne (die sich nicht am gesetzlichen Mindestlohn, sondern an den Lebenshal-
tungskosten orientieren),
- zur Bereitstellung sozial verantwortbarer, sicherer und gesunder Arbeitsplätze,
- zur Einhaltung nationaler Gesetze sowie die Erhaltung von Arbeitsbedingungen, die die von den 
Vereinten Nationen festgelegten Menschenrechte der ProduzentInnen und ArbeiterInnen sichern und
- zur Sicherstellung der Einhaltung der Kernarbeitsnormen der ILO (Internationale Arbeitsorganisation).
(5) Der Prozess der nachhaltigen Entwicklung
Langfristige Verbesserungen der wirtschaftlichen und sozialen Möglichkeiten von KleinproduzentInnen 
und ArbeiterInnen sowie der umweltfreundlichen Produktionsmethoden ihrer Organisationen werden 
erreicht durch:
- die Stärkung von Organisationen der KleinproduzentInnen,
- die Stärkung der Eigenverantwortlichkeit der ProduzentInnen und ArbeiterInnen sowie deren Beteili-
gung an Entscheidungsprozessen,
- die Unterstützung von Aus-, Fort- und Weiterbildungsmaßnahmen, insbesondere von Frauen, sowie 
„human resource development”,
- die aktive Unterstützung verantwortlicher und umweltfreundlicher Produktionsmethoden.

https://www.faire-woche.de/der-faire-handel

Faire Woche Eschborn 15. bis 29.9.2017
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Vorfilm:  Slow Emotion, D 2017, 4‘27 
Min., von Tinka Stock, Sébastien Wolf. 
Ein Faultier entdeckt ein schlafendes 
Weibchen im Dschungel und versucht, es 
mit allen Mitteln zu beindrucken.
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AMERICAN PASTORAL 
Scope. USA, 2016 
Drama Literaturverfilmung
Produktionsfirma: Lakeshore Ent.
Verleih Kino: Splendid
Länge: 109 Minuten
FSK: ab 12; f
Erstaufführung: 17.11.2016 
31.3.2017 DVD & BD
FILMDIENST-Nummer: 44270
Produktion: Gary Lucchesi, Tom Rosenberg, Andre Lamal, Zane Weiner
Regie: Ewan McGregor
Buch: John Romano
Vorlage: Philip Roth (Roman „American Pastoral“ / „Amerikanisches Idyll“)
Kamera: Martin Ruhe
Musik: Alexandre Desplat
Schnitt: Melissa Kent
Darsteller: Ewan McGregor (Seymour „Der Schwede“ Levov), Jennifer Connelly (Dawn), 
Dakota Fanning (Merry Levov), Peter Riegert (Lou Levov), Rupert Evans (Jerry Levov), 
Uzo Aduba (Vicky), Molly Parker (Dr. Sheila Smith), David Strathairn (Nathan Zuckerman), 
Valorie Curry (Rita Cohen), David Whalen (Bill Orcutt)

Familien- und Gesellschaftsporträt aus der bürgerlichen Mittelschicht der USA in den 
1950er- und 1960er-Jahren: Der Sohn eines jüdischen Handschuhfabrikanten heiratet sei-
ne Jugendliebe, übernimmt die Firma und wird Vater einer Tochter, die sich als Teenager 
politisch zu radikalisieren beginnt. Als sie nach einem Bombenattentat spurlos verschwin-
det, steht die Ehe der Eltern vor einer Zerreißprobe. Die Verfilmung des Romans von Philip 
Roth besticht durch die Beschreibung der existenziellen Krise des Vaters, streift die in der 
Vorlage dominanten Beschreibungen der gesellschaftlichen Veränderungen aber nur am 
Rand. Das auf die großartigen Schauspieler konzentrierte Regiedebüt versetzt durch Aus-
stattung und Kostüme dennoch glaubwürdig in eine vergangene Epoche.

Amerika in den 1950er-Jahren. Seymour Levov, Sohn eines jüdischen Lederhandschuh-
Fabrikanten in Newark, fällt alles nur so zu. An der Highschool ist er eine umjubelte 
Sportskanone. Wegen seines guten Aussehens und der blonden, streng zur Seite geschei-
telten Haare wird er nur der „Schwede“ genannt; die Mädchenherzen fliegen ihm nur so zu. 
Selbstverständlich heiratet er das schönste Mädchen der Stadt, obwohl es katholisch ist: 
Dawn, die überdies auch noch zur „Miss New Jersey“ gekürt wurde. Einige Jahre später 
hat Seymour die Firma übernommen und ist Vater einer reizenden Tochter namens Merry. 
Gemeinsam lebt die Familie in einem großzügigen Landhaus in Old Rimrock. Das perfekte 
Idyll, doch man ahnt, dass sich hinter dem Filmtitel eine Unsicherheit verbirgt. Nicht nur, 
dass Merry stottert; sie entwickelt sich zu einem widerspenstigen Teenager und setzt sich 
immer mehr gegen die Liebe ihrer Eltern und deren bürgerlichen Lebensentwurf zur Wehr. 

Es ist das Ende der 1960er-Jahre, mit Rassenunruhen, Demonstrationen gegen den 
Vietnamkrieg und der Studentenrevolte. Merry radikalisiert sich zunehmend und schließt 

Amerikanisches Idyll

sich einer militanten Gruppe an. Im Postamt von Old Rimrock geht eine Bombe hoch, ein 
Mensch stirbt, Merry aber ist wie vom Erdboden verschluckt. War sie an dem Anschlag be-
teiligt? Seymour und Dawn wollen das nicht glauben. Trotzdem geraten sie in die Mühlen 
der polizeilichen Ermittlungen. Schlimmer aber ist, dass Merry verschwunden bleibt. Für 
die Eltern beginnt ein Albtraum, der sie immer mehr voneinander entfernt.

„Amerikanisches Idyll“ beruht auf dem gleichnamigen Buch von Philip Roth, der 1997 als 
Teil der „Zuckerman“-Romane erschien und mit dem Pulitzer-Preis ausgezeichnet wurde. 
Zuckerman ist eine Art Alter ego von Philipp Roth. Die Zuckerman-Figur ahmt die Karriere 
des Schriftstellers nach und beschreibt vor allem das Milieu jüdisch-amerikanischer Mittel-
schichtsfamilien. In der Rahmenhandlung des Films, die „Amerikanisches Idyll“ als große 
Rückblende ausweist, fungiert Zuckerman, dargestellt von David Strathairn, als Erzähler. 
Allerdings ist die von Roth detailliert ausgemalte Rahmenhandlung nur unzureichend mit 
der eigentlichen Geschichte verknüpft; der gelegentliche Off-Kommentar Zuckermans 
muss deshalb als Scharnier herhalten. 

Die große Stärke des Romans liegt in der Beschreibung der gesellschaftlichen Verände-
rungen und ihrer Auswirkungen auf den Einzelnen. Die Schilderung der sozialen Ordnung 
und die Geschichten ums private Glück werden parallel geführt, beide stets grundiert vom 
Versprechen auf Wohlstand, aber auch der Gefahr, dass der amerikanische Traum platzen 
könnte. 

Regiedebütant Ewan McGregor, der auch den Vater spielt, und Drehbuchautor John Ro-
mano gelingt es nicht immer, die Essenz des Romans auf die Leinwand zu übertragen. Ei-
nige emblematische Bilder, etwa die Selbstverbrennung des vietnamesischen Mönches im 
Juni 1963, müssen reichen, um Merrys Radikalisierung zu motivieren. Im Vordergrund der 
Inszenierung steht die fast schon kriminalistische Suche eines Vaters nach seiner Tochter 
und die gravierenden Auswirkungen, die ihr plötzliches Verschwinden auf das Zusammen-
leben der Eltern hat. Während Seymour geradezu manisch am Gedanken an seine Tochter 
festhält, will Dawn einfach ihr Leben zurück. Ihre Verzweiflung versteckt sie hinter einer 
Maske aus abweisender Härte. Jennifer Connelly stellt diese radikale Veränderung, von 
der bezaubernden, selbstbewussten Schönheitskönigin zur verbitterten Frau, perfekt dar. 

Zu einem Kabinettstück wird ihr Wortgefecht mit Peter Riegert, der Seymours streng 
jüdischen Vater spielt. Auch Ewan McGregor verkörpert bewunderungswürdig die exis-
tenzielle Krise, die ihn zum Handeln zwingt. Das macht „Amerikanisches Idyll“ vor allem 
zu einem Schauspielerfilm, weil man den Figuren, auch der Irrationalität Merrys, dadurch 
stets glaubt. Großes Augenmerk wird dabei auch auf die Wiederbelebung der 1950er- und 
1960er-Jahre gelegt. Ausstattung und Kostüme versetzen den Zuschauer in eine andere 
Zeit, die Kamera von Martin Ruhe ordnet sich kongenial den Absichten der Inszenierung 
unter: Die lichtdurchfluteten, farbenfrohen Bilder des Beginn werden mit den wechselnden 
Stationen von Seymours Biografie dunkler und entsättigter. Man ahnt: Ein Happy End kann 
es hier nicht geben. 

Michael Ranze, FILMDIENST 2016/23
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In Wiesbaden und Umgebung fanden die 
Dreharbeiten zu dem neuen Film der ZDF-
Samstagskrimireihe „Kommissarin Heller“ 
mit Lisa Wagner in der Titelrolle statt. In 
„Vorsehung“ geht es um einen Patienten, 
der in einer psychologischen Praxis einen 
Mord ankündigt und dann zunächst spurlos 
von der Bildfläche verschwindet. Regie führt 
Christiane Balthasar nach dem Drehbuch 
von Mathias Klaschka.

In der Praxis von Dr. Jacobi kündigt ein 
Patient einen Mord an. Wenig später liegt die 
Psychologin blutüberströmt auf dem Boden. 
Kommissarin Heller ist schockiert, als sie in 
der Praxis eintrifft. Sie selbst ist unter 
anderem wegen des Weggangs ihres 
Kollegen Hendrik Verhoeven (Hans-Jochen 
Wagner) bei Dr. Jacobi in Behandlung.

Preview: Kommissarin Heller - Vorsehung
in Zusammenarbeit mit dem ZDF

Während ihrer Ermittlungen stößt Heller 
auf zwei Verdächtige: Zum einen ist da der 
arbeitslose Axel Kofler, der die Scheidung 
von seiner Frau und das eingeschränkte 
Besuchsrecht für den gemeinsamen Sohn 
Finn nicht akzeptieren kann. Und zum 
anderen ist da der trauernde Witwer 
Markowski, der in Dr. Jacobi verliebt ist 
und ihr nachstellt.

Starten Sie mit uns 
in den Krimiherbst 
beim 

Eintritt frei

KinoTalk mit dem Leiter der 
Mordkommission im Main-Taunus-Kreis

149 KinoFlyer



Freitag, 6.10.2017 
20.15 Uhr

Eschborn K, Jahnstraße 3, 65760 Eschborn. 06196. 48800, www.eschborn-k.de

Kino

Eschborn K, Jahnstraße 3, 65760 Eschborn
061 96. 4 88 00   www.eschborn-k.de    info@eschborn-k.de

Vorfilm: Ich weine nicht, wenn Du auch 
nicht mehr weinst, GB 2012, 4‘15 Min., 
von Andy Glynne. Hamid ist zehn und 
lebt in Großbritannien. Er erzählt von sei-
ner Flucht aus Eritrea, von seiner Trauer 
und davon, wie schwierig es sein kann, in 
einem neuen Leben anzukommen.
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MOONLIGHT 
Scope. USA, 2016 
Coming-of-Age-Film Drama Literaturverfilmung
Produktionsfirma: Plan B/Pastel
Verleih Kino: DCM
Länge: 111 Minuten
FSK: ab 12; f
Erstaufführung: 9.3.2017
FILMDIENST-Nummer: 44519
Produktion: Adele Romanski, Dede Gardner, Jeremy Kleiner, Andrew Hevia, Veronica Nickel
Regie: Barry Jenkins
Buch: Barry Jenkins
Vorlage: Tarell Alvin McCraney (Bühnenstück „In Moonlight Black Boys Look Blue“)
Kamera: James Laxton
Musik: Nicholas Britell
Schnitt: Nat Sanders, Joi McMillon
Darsteller: Trevante Rhodes (Black (Chiron als Erwachsener)), Ashton Sanders (Chiron als 
Teenager), Alex Hibbert (Little (Chiron als Kind)), Naomie Harris (Paula), Mahershala Ali (Juan), 
Janelle Monáe (Teresa), André Holland (Kevin als Erwachsener), Jharrel Jerome (Kevin mit 16 
Jahren), Jaden Piner (Kevin mit 9 Jahren), Patrick Decile (Terrel)

Auszeichnungen:
Dede Gardner, Oscar 2017, Bester Film 
Jeremy Kleiner, Oscar 2017, Bester Film 
Adele Romanski, Oscar 2017, Bester Film 
Mahershala Ali, Oscar 2017, Bester Nebendarsteller 
Barry Jenkins, Oscar 2017, Bestes adaptiertes Drehbuch 
Tarell Alvin McCraney, Oscar 2017, Bestes adaptiertes Drehbuch 

Ein sensibler afroamerikanischer Junge wächst in Liberty City auf, einem „Problembezirk“ Mi-
amis, wobei die Crack-Sucht seiner Mutter und die Schikanen von Gleichalterigen, die ihn mob-
ben, sein Leben überschatten. Ein Dealer nimmt sich seiner an und wird zum Vaterersatz, doch 
die demonstrative Männlichkeit, die er dem Jungen vorlebt, bringt weitere Konflikte, vor allem 
auch mit der eigenen homosexuellen Identität. Der bildgewaltige, herausragend gespielte Film 
wird als Triptychon unterschiedlicher Lebensphasen erzählt. Er besticht durch seine Sensibilität 
gegenüber den Gefühlen der Figuren ebenso wie durch sein Gespür für ihre Lebenswelt, wobei 
er präzise Milieuschilderung mit dem Sinn für die Schönheit des Lebens verbindet.

Nicht untergehen. Niemals. Nicht im Meer, nicht im Leben. Deshalb bringt Juan diesem Kind 
das Schwimmen bei. Die Wellen schwappen, das Licht flimmert, bald bedeckt sich der Himmel. 
Eine Art Taufe. Es ist wie in einem Traum. Die Streichermusik dazu trägt alles in sich. Die 
Angst, die Hingabe, die Gefahr, die Zärtlichkeit. Immer wieder wird diese Musik den Jungen 
Chiron begleiten, dessen Entwicklung Regisseur Barry Jenkins in seinem filmischen Triptychon 
„Moonlight“ nachzeichnet. Es ist eine Leidensgeschichte und eine Liebesgeschichte, und sie 
geht unter die Haut.

Chiron, als Kind „Little“ gerufen, wird in der Schule gejagt, gemobbt, geprügelt. Aber warum? 
Ist es, weil er zart wirkt, diesen fragenden Blick hat, den er als Teenager wie auch als junger 
Mann behalten wird? Ist es die Tatsache, dass er schwarz und arm ist und zuhause eine Mutter 

Moonlight
sitzt, die von ihrer Crack-Sucht zerfressen wird? Das alles ist nicht ungewöhnlich in Liberty 
City, einer Sozialbausiedlung im Miami, in der fast nur Afroamerikaner leben, und die als eine 
der gefährlichsten Gegenden der USA gilt. 

Hier sind auch Regisseur Barry Jenkins und Drehbuchautor Tarell Alvin McCraney aufgewach-
sen, auf dessen autobiografischen Bühnenstück „In Moonlight Black Boys Look Blue“ der Film 
basiert. Chiron steht im Abseits, weil seine Mitschüler etwas wittern, für das der Junge noch 
keine Worte hat. „Faggot!“ – „Schwuchtel!“, wird er beschimpft. Schwarz sein, arm sein, alles 
okay in Liberty City. Aber homosexuell? Es ist hart, in einem Umfeld aufzuwachsen, in dem 
(heterosexuelle) Männlichkeit aggressiv zur Schau gestellt wird. In Liberty City regieren Männer 
wie Juan, die die Süchtigen mit Drogen versorgt, auch Chirons Mutter. Juan ist gefährlich, skru-
pellos. Und er ist sanft, fürsorglich, wenn es um Chiron geht, den er in seine Obhut genommen 
hat. 

Was heißt es also, ein Mann zu sein? In drei Kapiteln spürt der Film dieser Frage nach und 
zeichnet auf, wie aus dem sensiblen Kind jemand wird, der sich einen Panzer aus Muskeln 
gebaut und den Mund mit Goldzähnen versiegelt hat. 

Man müsse sich an einem bestimmten Punkt entscheiden, wer man sein wolle, hat ihm Juan 
einst gesagt. Chiron trifft diese Entscheidung, als er verraten wird. In diesem Moment verhärtet 
sich etwas in ihm, und es schmerzt, dabei zuzusehen. 

Man kann „Moonlight“ als individuelle Lebensgeschichte sehen oder als Sozialdrama, das 
zeigt, wie Rasse und Klasse Lebensbedingungen vorgeben, Identitäten formen und Benach-
teiligung manifestieren. Das schwingt die ganze Zeit über mit. Der Film rückt eine afroameri-
kanische, zudem queere Lebenswirklichkeit ins Licht und damit ein Thema, das im Kino immer 
noch selten zu sehen ist. 

Doch so eigen Chirons Werdegang auch ist, so universell ist er auch lesbar, weil diese Figur 
allgemein für Menschen steht, die limitiert oder an den Rand gedrückt werden. „Who is you?“ 
– „Wer bist du?“, wird Chiron alias Black von seinem Freund Kevin gefragt, nachdem sie sich 
jahrelang nicht gesehen haben. Es sind Chirons Augen, die all das Unausgesprochene und 
Unaussprechliche spiegeln und die mehr ausdrücken als jedes Wort.

Barry Jenkins erzählt von einer harschen Welt. Er tut es voller Empathie für jede einzelne Figur 
und mit Sinn für die Schönheit des Lebens. „Moonlight“ öffnet gerade dafür die Augen. Es 
lohnt sich, genau hinzuschauen, Blicke und Gesten wahrzunehmen, etwa wie Chiron seiner un-
tröstlichen Mutter eine Träne von der Wange streichelt. Die Kamera erzeugt mit jedem Bild eine 
Intimität, der man sich nicht entziehen kann. 

Und man sollte hinhören, nicht nur, um mitzukommen, wie Sprache ausgrenzt, sondern um das 
Verstummen zu hören, die Zikaden vor dem Fenster, die Musik aus dem Autoradio, darunter 
eine Ballade von Caetano Veloso, eine Hommage an Wong Kar-wais „Happy Together“ (fd 32 
738). Der Film atmet, pulsiert, getragen von seinen herausragenden Darstellern. Jede Sekunde 
ist spürbar, wie sehr Chiron als der angenommen und geliebt werden möchte, der ist. Das ist 
eine Sehnsucht, die wohl in uns allen steckt. 

Kirsten Taylor, FILMDIENST 2017/5
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Vorfi lm: Maa Baa, D 2016, 5‘00 Min., von 
Ahmad Saleh, Zwei ganz unterschiedli-
che Schafe lernen, die Angst voreinander 
zu überwinden.
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FORUSHANDE 
THE SALESMAN 
Iran/Frankreich, 2016 
Drama
Produktionsfirma: Memento Films/Asghar Farhadi Prod./Arte France Cinéma
Verleih Kino: Prokino
Länge: 123 Minuten
FSK: ab 12; f
Erstaufführung: 2.2.2017
FILMDIENST-Nummer: 44458
Produktion: Alexandre Mallet-Guy, Asghar Farhadi
Regie: Asghar Farhadi
Buch: Asghar Farhadi
Kamera: Hossein Jafarian
Musik: Sattar Oraki
Schnitt: Hayedeh Safiyari
Darsteller: Shahab Hosseini (Emad), Taraneh Alidoosti (Rana), Babak Karimi (Babak), Farid Saj-
jadihosseini (Der Mann), Mina Sadati (Sanam), Maral Bani Adam (Kati), Mehdi Kooshki (Siavash), 
Emad Emami (Ali), Shirin Aghakashi (Esmat), Mojtaba Pirzadeh (Majid)

Auszeichnungen:
Shahab Hosseini, Cannes 2016, Bester Darsteller 
Asghar Farhadi, Cannes 2016, Bestes Drehbuch 
Asghar Farhadi, Oscar 2017, Bester fremdsprachiger Film 

Ein Ehepaar in Teheran, das an einer Inszenierung von Arthur Millers „Tod eines Handlungsreisen-
den“ mitwirkt, muss Hals über Kopf seine Wohnung verlassen und findet Unterschlupf in Räumen, 
die zuvor einer als Prostituierte diskreditierten Mieterin gehörten. Als die Ehefrau abends die 
Wohnungstür offen lässt und von den Nachbarn bewusstlos vorgefunden wird, gerät die Ehe in eine 
schwere Krise. Das von subtilen Metaphern durchwebte Beziehungsdrama reflektiert die Probleme 
eines gebildeten Paars aus dem iranischen Mittelstand, das mit Fragen um Scham, Bloßstellung 
und Ehrgefühlen konfrontiert wird. Der fantastisch gespielte und elegant inszenierte Film spiegelt 
kunstvoll das Scheitern an den Geschlechterrollen; die packende Tätersuche entlarvt er als zweiten 
Akt einer Entmachtung im Ringen um Wahrheit, Rache und Vergebung.

Scheinwerfer werden auf die Mitte des kleinen Theaters gerichtet. Betten bestimmen das Büh-
nenbild, werden verrückt und wieder zusammengeschoben. Im Hintergrund strahlen Neonröhren, 
wie die Sterne eines „American way of life“, der in Arthur Millers „Tod eines Handlungsreisenden“ 
am Verblassen ist. Emad, der in Teheran als Lehrer arbeitet, und seine Frau Rana spielen in einer 
kleinen Laien-Theatergruppe die Hauptrollen in Millers Bühnenstück. Auf die künstlich errichtete 
Wohnung des Theatersets folgen Szenen eines real im Einsturz begriffenen Apartmenthauses: 
Unten gräbt der Bagger versehentlich am Fundament. Oben durchziehen erste Risse die Fenster, 
während die Bewohner, unter ihnen Emad und Rana, sich panisch selbst evakuieren müssen.

Der Film des iranischen Regisseurs Asghar Farhadi, der selbst Theaterwissenschaft studiert hat, 
beginnt mit Metaphern, aus denen das bevorstehende Unheil nur so hervorquillt. Keines von 
Farhadis bisherigen Beziehungsdramen, in denen jedes Wort sitzt und keines zu viel erscheint, 
bemühte bislang solche Bilder des Zerfalls. Was vielleicht auch daran liegt, dass Farhadi wachsend 
mehr Mühe hat, Missstände im Iran anzusprechen. Hier aber manifestiert sich das Unbill in einem 
riesigen Riss über dem Ehebett von Emad und Rana – einem gebildeten Paar aus der Mittelschicht, 
das den einsturzgefährdeten Block verlassen muss, in der sich rapide verändernden Stadt Teheran 

The Salesman
zunächst aber keine neue Wohnung findet. Als ein Schauspielkollege ihnen ein Apartment anbietet, 
drängen Emad und Rana ihre Skepsis gegenüber der vormaligen Bewohnerin so schnell beiseite 
wie sie deren Habseligkeiten nach draußen auf eine Terrasse befördern.

Bemerkungen der Nachbarn lassen darauf schließen, dass die Vormieterin, die nicht will, dass man 
ihre Sachen anrührt, mit ihrem Körper weit weniger exklusiv umging. Der Vorwurf der Prostitution 
steht im Raum. Als es abends unten am Hauseingang klingelt, öffnet Rana in Erwartung von Emads 
Rückkehr die Wohnungstür und springt unter die Dusche – nicht ahnend, dass ein Fremder in die 
Wohnung eindringt. Später wird sie nackt, blutend und bewusstlos von den Nachbarn gefunden.

Wie soll man etwas kitten, das sich tief in die Herzen gefressen hat und alles zu verschlingen 
droht? Farhadis exzellente Dramen wühlen sich still und unerbittlich in die Untiefen menschlicher 
Beziehungen. In „Nader und Simin – Eine Trennung“ (2011, (fd 40 538)) war es der angebliche Stoß 
einer schwangeren Putzfrau, der den Graben zwischen einem Ehepaar erst so richtig aufriss. In 
„Le passé – Das Vergangene“ (2013, (fd 42 171)) bemühte sich ein Liebespaar anfangs noch, dem 
baufälligen Haus wie ihrer mit Schuld beladenen Beziehung einen frischen Anstrich zu geben – bis 
ein zwischen Mutter und Tochter klaffender Graben alle zu verschlingen drohte.

In „The Salesman“ erweist sich Farhadi erneut als Meister unausweichlicher Kollisionen. Unauf-
geregt zeichnet er deren Spuren nach und bezieht noch stärker als sonst Position: für Rana und 
gegen die aufgeheizte Atmosphäre des Misstrauens in einem Land, in dem die Schuld so oft zuerst 
bei der Frau als angeblicher Verführerin gesucht wird, während das Ego des Mannes das Recht auf 
Vergeltung und Vergebung für sich beansprucht.

Farhadis Figuren verbalisieren das nicht, doch davon handelt die Geschichte umso mehr, wenn 
eine fremde Frau nicht mehr neben Emad im Sammeltaxi sitzen möchte, weil der ihr angeblich zu 
nahe rückt; wenn die Zensurbehörde bei den Theaterproben vorbeikommt oder Emad seine Frustra-
tion ausgerechnet an dem Schüler auslässt, der ihn zuvor heimlich beim Schlafen im Klassenzim-
mer filmte – auch eine Art Missbrauch, auf die Emad mit einer Bloßstellung reagiert, die im Iran so 
verbreitet scheint. Die Vormieterin sei „keine anständige Frau“ gewesen, sagen die Nachbarn, und 
schieben ihr die Schuld in die Schuhe, eine gewisse Art von Männern und somit die Gewalt angezo-
gen zu haben. Auch Ranas Weigerung, zur Polizei zu gehen, scheint in der Furcht begründet, durch 
das Öffnen der Tür an ihrem Unglück mitschuldig zu sein.

Geschickt belässt Farhadi den Tathergang in einer Dunkelheit, die sich in Ranas angeblichem Ge-
dächtnisverlust und in ihrem Schweigen breitmacht. Was dagegen ans Licht kommt, ist ein in seiner 
Ehre gekränkter Ehemann, der sich auf eine von den Andeutungen der Nachbarn befeuerte Jagd 
nach dem Täter macht. Nicht, um ihn der Polizei zu übergeben, sondern um ihn vor dessen eigener 
Familie bloßzustellen, die (noch) so unbeschwert ist, wie es Emad gerne wieder wäre.

Mit Hilfe seiner fantastischen Schauspieler bereitet Farhadi damit einen packenden zweiten Akt der 
Entmachtung vor: Rana widerfährt ein doppelter Missbrauch, wenn ihr von ihrem eigenen Ehemann 
eine Rache aufoktroyiert wird, die sie zwischen Verletzung, Angst und Scham gar nicht will. Was 
man nicht ausspricht, das fühlt sich im Privaten vielleicht weniger real an. Das ist ein Fehler, den 
auch die Frau des Handlungsreisenden macht. Auf der Bühne, wo es Miller auch um das Scheitern 
an Geschlechterrollen ging, versucht Rana mühevoll ihr auf alt geschminktes Gesicht zu wahren. 
Als sie am Ende aber ein letztes Mal die Treppen ihres brüchigen Wohnhauses hinabsteigt, da hat 
sich der Riss des Mauerwerks längst in ihr Gesicht eingeschrieben. 

Kathrin Häger, FILMDIENST 2017/3 
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Vorfilm: Schon gehört? D 2016, 4‘10 
Min., von Sören Wendt, Der Flamingo 
ist eigentlich gar kein Flamingo, sondern 
ein Monster. Aber das ist auch nur ein 
Gerücht, also vielleicht auch eine Lüge...
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Winterschlaf - Kis Uykusu 
Winter Sleep 
KIS UYKUSU 
Scope. Türkei / Deutschland / Frankreich, 2014 
Drama
Produktionsfirma: Zeynofilm/Bredok Filmprod./Memento Films
Verleih Kino: Weltkino/trigon-film (Schweiz)
Länge: 196 Minuten
FSK: ab 6; f
Erstaufführung: 27.11.2014 Schweiz 
11.12.2014 
28.11.2016 arte
FILMDIENST-Nummer: 42758
Produktion: Zeynep Özbatur Atakan, Alexandre Mallet-Guy, Mustafa Dok, Rémi Burah, Olivier 
Père
Regie: Nuri Bilge Ceylan
Buch: Nuri Bilge Ceylan, Ebru Ceylan
Kamera: Gökhan Tiryaki
Schnitt: Nuri Bilge Ceylan, Bora Göksingöl
Darsteller: Haluk Bilginer (Aydın), Melisa Sözen (Nihal), Demet Akbağ (Necla), Ayberk Pek-
can (Hidayet), Serhat Mustafa Kılıç (Hamdi), Nejat İşler (Ismail), Tamer Levent (Suavi), Nadir 
Sarıbacak (Levent), Mehmet Ali Nuroğlu (Timur), Emirhan Doruktutan (Ilyas)

Auszeichnungen:
Nuri Bilge Ceylan, Cannes 2014, „Goldene Palme“ 
Nuri Bilge Ceylan, Cannes 2014, FIPRESCI-Preis 

Ein pensionierter Schauspieler betreibt in Kappadokien ein kleines Hotel. Als mit Einbruch des 
Winters die Gäste ausbleiben, entladen sich die Spannungen zwischen ihm, seiner Frau und 
seiner Schwester sowie einigen weiteren Figuren. Ein in nuanciert ausgeleuchteten Bildern ent-
faltetes Drama auf den Spuren von Ingmar Bergmans „Szenen einer Ehe“, das die mit scheinbar 
unermüdlicher Energie betriebenen Wortgefechte durch grandiose symbolische Verdichtungen 
zum psychologisch triftigen universalen Drama weitet. Dabei lässt sich der winterliche Mikrokos-
mos als gallige Metapher der aktuellen gesellschaftlichen Situation in der Türkei lesen.

Einmal fährt die Hauptfigur, ein älterer Mann namens Aydin, als Beifahrer in einem Auto über das 
Hochland Zentralanatoliens. Plötzlich gibt es einen Schlag; die Scheibe seiner Tür zersplittert; 
Sekunden später hat er und das Publikum mit ihm realisiert, dass dies kein Zufall, sondern der 
Steinwurf eines kleinen Jungen war. Der Blick des Knaben, fragend und vorwurfsvoll, bleibt nicht 
weniger haften als die Fassungslosigkeit in Aydins Augen.
Später sieht man eine Gruppe von wilden Pferden. Sie galoppieren über die Steppe, frei und 
ungebunden. Eines von ihnen wird eingefangen und mit einem Seil um den Hals gefesselt, immer 
enger, bis es elend röchelt, scheinbar fast erstickt. Ein mühevoller, auch für den Zuschauer äu-
ßerst schmerzhafter Augenblick, eine großartige, selten zu sehende (Kino-)Szene – und zugleich 
ein Sinnbild für die Zwänge, denen die Natur in der Zivilisation unterworfen wird. Auch hier sieht 
man wieder Aydins durch Erschrecken wie Erstaunen geweitete Augen, in deren Fassungslosig-
keit sich ein Element von Selbsterkenntnis abzuzeichnen scheint.
„Winterschlaf“ ist ein Film der Blicke, aber auch ein Film der Worte und ein Film der Welt, mit der 
Blicke und Worte mühsam ein Verhältnis einzugehen versuchen. Es geht um Selbsterkenntnis, 
um die Grenzen zwischen Generationen, Klassen, Geschlechtern.

Winterschlaf
Das stille, bildgewaltige Drama spielt in der großartigen Naturkulisse des Hochlands von Kappa-
dokien, dem abgelegenen Teil Zentralanatoliens. Aydin ist ein alternder Theaterschauspieler, der 
sich vor einiger Zeit in seinem Elternhaus zur Ruhe gesetzt hat. Dort betreibt er ein Hotel, dirigiert 
mit Hilfe eines Verwalters das Personal und die von ihm als Grundbesitzer abhängigen Bewohner 
der Gegend und lebt mit seiner Schwester und seiner deutlich jüngeren Frau Nihal zusammen.
Um diese drei und eine Handvoll weiterer Charaktere entspinnt sich ein dichtes Beziehungsge-
flecht, ein Mikrokosmos, der durchaus als Metapher auf die gesellschaftliche Situation der Türkei 
verstanden werden kann: Es gibt einen Hodscha und einen Lehrer, Proletarier und Kleinbürger. 
Aydin, der zuletzt als Schauspieler offenbar nicht mehr an frühere Erfolg anknüpfen konnte, 
schreibt in der Provinzzeitung eine Kolumne, die beispielsweise um die Frage kreist, wie „zivi-
lisiert“ der Islam ist. Aydin steht für die wohlhabende, gebildete, kunstinteressierte und modern 
ausgerichtete kemalistische Elite und ihre jüngsten Desillusionierungsprozesse, den Verlust der 
kulturellen und politischen Hegemonie.
Die Handlung wechselt zwischen Szenen, die Aydin mit seiner Umgebung konfrontieren, und 
langen Passagen, die Gespräche zwischen Aydin mit der Schwester und seiner Frau zeigen. 
Immer wieder münden diese Gespräche in ernste moralische Debatten. Es geht darin nicht allein 
um Fragen wie die, wie man „dem Bösen widerstehen“ könne, oder um den Charakter von Kunst: 
„Das Thema wählt dich, nicht umgekehrt“, erklärt Aydin. Er ist nicht nur der Sympathieträger 
des Films, sondern am ehesten auch die Stimme des Regisseurs Nuri Bilge Ceylan, indem er 
der Bevölkerung des türkischen Hinterlandes seiner Borniertheit vorhält, den fehlenden Sinn für 
Schönheit und eine übertriebene, zur Bigotterie gesteigerte Religiosität.
Es wäre allerdings zu einfach, diesen Charakter nur als „gescheiterten Künstler“ abzutun, ihm 
seine Selbstgerechtigkeit vorzuwerfen, das Macho-Gehabe oder die Arroganz, patriarchalische 
Posen und Besserwisserei, aber auch seine Schwäche oder den Unwillen, die unangenehmen 
Aufgaben seines Lebens zu übernehmen. Seine um vieles jüngere Gattin Nihal ist ihm gegen-
über eine nahezu ebenbürtige zweite Figur. Man kann ihre Gespräche als eine mildere Variante 
von Ingmars Bergmans „Szenen einer Ehe“ (fd 19 216) verstehen. Beiden Ehepartnern fällt es 
schwer, empathisch die Sicht des je Anderen einzunehmen, beide verstricken sich immer wieder 
in egozentrische Befindlichkeiten. Analog zu Aydins längst erschüttertem patriarchalen Selbst-
verständnis leidet Nihal unter Schuldkomplexen gegenüber der armen Landbevölkerung, die von 
ihrem Gatten abhängig ist. Sein Verhalten empfindet sie als „herzlos“.
So ist „Winterschlaf“ zugleich auch ein psychologisch triftiges, universales Drama, über die 
grundlegende Frage, wie Menschen mit dem Altern und der Sterblichkeit umgehen, mit den Mit-
menschen, dem Überdruss und der Sehnsucht, und auch darüber, worauf es im Leben am Ende 
wirklich ankommt.
Die über drei Stunden des Films sind nie langweilig, ganz im Gegenteil; sie stehen unter immen-
ser Spannung und entfalten einen eigenwilligen Fluss. Filmsprachlich ist alles sehr kontrolliert, 
doch bei aller Kontrolle gibt es immer wieder einen Überschuss, Momente des Sich-gehen-
lassens. Trotzdem schöpft Ceylan längst nicht alle Möglichkeiten des Kinos aus. „Winterschlaf“ 
riskiert wenig; deutlich zu spüren ist das Bestreben, ohne Fehler und auf der sicheren Seite zu 
bleiben. Für einen Bilderfilmer wie Nuri Bilge Ceylan ist es überdies ein erstaunlich gesprächi-
ger Film, der stellenweise zum schwer dialoglastigen Kammerspiel mutiert. Doch so, wie man 
das niemals einem Stück von Tschechow vorwerfen würde, ging ein solcher Vorbehalt auch an 
Ceylan vorbei, der unschwer erkennbare Tschechows Vorbild nacheifert. Denn tatsächlich erin-
nert die melancholische Grundstimmung des Films, verbunden mit sanfter, menschenfreundlicher 
Ironie, an den russischen Autor. 

Rüdiger Suchsland, FILMDIENST 2014/25 
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19 Uhr
Ausstellungseröffnung 
in der Galerie K im Foyer des Eschborn K

Susann Gassen

System Colour IV 
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LION 
Scope. Australien / Großbritannien / USA, 2016 
Drama Literaturverfilmung
Produktionsfirma: See-Saw Films/Aquarius Films/Screen Australia/Sunstar Ent./The Wein-
stein Co.
Verleih Kino: Universum
Länge: 120 Minuten
FSK: ab 12; f
Erstaufführung: 23.2.2017
FILMDIENST-Nummer: 44499
Produktion: Iain Canning, Emile Sherman, Angie Fielder
Regie: Garth Davis
Buch: Luke Davies
Vorlage: Saroo Brierley (Autobiographie „A Long Way Home“ / „Mein langer Weg nach 
Hause“)
Kamera: Greig Fraser
Musik: Hauschka, Dustin O‘Halloran
Schnitt: Alexandre de Franceschi
Darsteller: Dev Patel (Saroo Brierley), Rooney Mara (Lucy), Nicole Kidman (Sue Brierley), 
David Wenham (John Brierley), Sunny Pawar (Saroo (jung)), Abhishek Bharate (Guddu), 
Priyanka Bose (Kamla), Tannishtha Chatterjee (Noor), Nawazuddin Siddiqui (Rawa), 
Deepti Naval (Mrs. Sood)

Ein in Australien aufgewachsener junger Mann erinnert sich seiner verdrängten Kindheit 
in einer Kleinstadt im Nordwesten Indiens, aus der ihn ein tragisches Schicksal zunächst 
in ein Waisenhaus in Kalkutta und von dort in die Obhut seiner Adoptiveltern geführt hat. 
Nach dem autobiografischen Roman von Saroo Brierley schildert der Film zunächst mit 
großer erzählerischer Wucht und emotionaler Kraft Herkunft und Trauma des Jungen, 
springt in der zweiten Hälfte dann aber in eine behütet-bürgerliche Welt als Background 
der detektivischen Spurensuche via Google Earth. Die Sehnsucht nach der verlorenen 
Heimat entpuppt sich dabei als Suche nach der eigenen Identität.

Eine wahre Geschichte, die auf dem autobiografischen Bestseller „Mein langer Weg nach 
Hause“ von Saroo Brierley beruht. Darin geht es gleich um mehrere Reisen, eine äußere, 
über viele tausend Kilometer hinweg, und eine innere auf der Suche nach der verlorenen 
Heimat und nach sich selbst.

Zu Beginn des Films lebt der fünfjährige Saroo zusammen mit seinem älteren Bruder 
Guddu, der Mutter und der Schwester in einem kleinen Dorf im Nordwesten Indiens. Um 
die Familie mit dem Sammeln von Münzen und Essensresten über Wasser zu halten, 
fahren die Brüder in eine nahegelegene Kleinstadt. Als Guddu den kleinen Bruder am 
Bahnhof für einige Stunden allein lässt, schläft Saroo in einem abgestellten Waggon ein. 
Der Junge erwacht erst wieder im Morgengrauen, doch nun befindet sich der Zug in voller 
Fahrt. Und stoppt erst am anderen Ende des Subkontinents, in Kalkutta. Saroo irrt verlo-
ren durch die Stadt. Er weiß nicht, wo er ist, niemand versteht ihn. Nach einigen Wochen 
landet er in einem Waisenhaus. Endlich hat er Glück: Sue und John Brierley, ein Ehepaar 

Lion - Der lange Weg nach Hause

aus Australien, adoptieren ihn. Fortan wächst Saroo behütet auf.

20 Jahre später ist aus Saroo, der nun von Dev Patel dargestellt wird, ein attraktiver 
junger Mann geworden, der zusammen mit seiner Freundin Lucy in Melbourne wohnt. 
Ein indisches Essen in geselliger Runde weckt verschüttete Erinnerungen. Fortan lässt 
ihn die Frage nach seiner Herkunft nicht mehr los. Saroo recherchiert im Internet alte Zug-
fahrpläne, berechnet die Entfernung, die er als Fünfjähriger zurückgelegt haben muss, 
und sucht mit Google Earth Dutzende von Bahnhöfen ab, um sein klarstes Erinnerungs-
bild, einen Wasserturm in der Nähe seines Heimatdorfs, zu entdecken. Und somit seine 
Familie wiederzufinden.

Die erste Hälfte des Films, die sich auf den kleinen Saroo konzentriert, ist voller erzähle-
rischer Wucht und emotionaler Kraft. In wenigen, realistischen Bildern skizziert Regisseur 
Garth Davis Elend und Armut der Familie sowie die Notwendigkeit, sich mit Stehlen, 
Betteln oder dem Tausch von Kohle gegen Milch am Leben zu erhalten.

Die endlose Zugfahrt über 1200 Kilometer hinweg ist als Trauma inszeniert: ein auf sich 
gestellter, verängstigter Fünfjähriger, der nicht aussteigen kann. Die Inszenierung fängt 
die Angst und Verwirrung des Jungen beklemmend ein. Seine Orientierungslosigkeit im 
Chaos des Molochs von Kalkutta wird aus Saroos Sicht, quasi mit seinen Augen, erzählt, 
seine Verlorenheit – er spricht kein Bengali und kann den Namen seines Heimatdorfes 
nicht aussprechen – überträgt sich direkt auf den Zuschauer.

Mit den sonnendurchfluteten Bildern Australiens und dem bürgerlichen Haushalt der Brier-
leys ändert der Film Ton und Atmosphäre. Plötzlich sind zwei Jahrzehnte vergangen. Eine 
Ellipse, die dem Film nicht guttut. Erziehung und Adoleszenz werden ausgespart, auch 
die Konflikte mit Saroos schwierigem Adoptivbruder werden nur angedeutet. Hastig treibt 
der Regisseur die Erzählung voran, um mit der detektivischen Recherche die Brücke 
zum Finale zu schlagen. Saroos Suche mit Google Earth ruft viele Erinnerungen wach. 
Je mehr er auf seine frühere Welt schaut, desto stärker kommen seine inneren Bilder 
zurück. Auf einer riesigen Karte von Nordindien hat er mit Nadeln, als sichtbar gemachter 
Fortschritt der Recherchen, jene Orte abgesteckt, die er im Internet bereits erkundet hat. 
In einer schönen Bildidee nehmen überlappende Portraits von noch getrennten Familien-
angehörigen das Wiedersehen, auf das der Film zusteuert, vorweg.

Das Finale berührt nicht so sehr wie der Beginn, ist nicht so eindringlich und bewegend. 
Was vielleicht daran liegt, dass der erwachsene Saroo in seinem erfolgreichen Leben ein 
wenig oberflächlich wirkt. Nur seine wild wuchernden Haare zeugen von innerer Unruhe 
und wachsender Verzweiflung. Die Verlorenheit des fünfjährigen Saroo, lebendig verkör-
pert von dem kleinen Sunny Pawar, ist da sehr viel greifbarer. 

Michael Ranze, FILMDIENST 2017/4 
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Hans Lerchbacher Komposition, Klavier 
Judith Ullenboom Flöte 

Suite im Alten Stil: 

Ouverture con fuga 
Grave ed allegro 
Gavotte 
Pastorale 
Basso continuo 
Gigue
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HIDDEN FIGURES 
Scope, Teilweise schwarz-weiß. USA, 2016 
Biopic Drama
Produktionsfirma: Levantine Films/Chernin Ent./Fox 2000 Pic.
Verleih Kino: Twentieth Century Fox
Länge: 127 Minuten
FSK: ab 0; f
Erstaufführung: 2.2.2017
FILMDIENST-Nummer: 44466
Produktion: Peter Chernin, Donna Gigliotti, Theodore Melfi, Jenno Topping, Pharrell 
Williams, Kimberly Quinn
Regie: Theodore Melfi
Buch: Allison Schroeder, Theodore Melfi
Vorlage: Margot Lee Shetterly (Buch „Hidden Figures: The Untold Story of the African 
American Women Who Helped Win the Space Race“)
Kamera: Mandy Walker
Musik: Benjamin Wallfisch, Pharrell Williams, Hans Zimmer
Schnitt: Peter Teschner
Darsteller: Taraji P. Henson (Katherine G. Johnson), Octavia Spencer (Dorothy Vaug-
han), Janelle Monáe (Mary Jackson), Kevin Costner (Al Harrison), Kirsten Dunst (Vi-
vian Mitchell), Jim Parsons (Paul Stafford), Mahershala Ali (Col. Jim Johnson), Aldis 
Hodge (Levi Jackson), Glen Powell (John Glenn), Kimberly Quinn (Ruth)

Im Wettlauf um die Vorherrschaft im Weltraum ist die NASA Anfang der 1960er-Jahre 
bereit, drei afroamerikanische Mathematikerinnen zu beschäftigen. Als eine von 
ihnen in eine Task Group aufgenommen wird, weckt das den Unwillen ihrer weißen 
Kollegen, die ihr mit Neid und Missgunst begegnen. Nach einer wahren Begebenheit 
erzählt der eher sanft-anrührende als kämpferische Film vom alltäglichen Rassismus 
in den USA jener Jahre, den er an kleinen Begebenheiten festmacht. Die damaligen 
Rassenunruhen und die Polizeigewalt spart er zwar aus, setzt gleichwohl aber allen 
durch Rasse oder Geschlecht benachteiligten Menschen, die im Hintergrund wichtige 
Arbeit für die bemannte Raumfahrt leisteten, ein Denkmal.

In „Hidden Figures“ geht es um Menschen, die aus dem Schatten der gesellschaftli-
chen Zwänge heraustreten und so sanft wie beharrlich Anerkennung für sich und ihre 
Leistung einfordern. Und weil sie als schwarze Frauen durch Rasse und Geschlecht 
in den 1960er-Jahren in den USA gleich zweifach benachteiligt sind, könnte dem Film 
des Regisseur Theodore Melfi eine besondere Brisanz innewohnen, zumal er auf 
einer wahren Begebenheit beruht. Doch man sollte sich keine Illusionen machen. Dies 
ist Hollywoods Version von dem, was damals passiert sein könnte. Rassenunruhen, 
Demonstrationen und Polizeigewalt spart der Film zugunsten angenehmer, familien-
freundlicher Unterhaltung komplett aus.

Hidden Figures - Unerkannte Heldinnen

Im Mittelpunkt stehen Katherine Johnson, Dorothy Vaughan und Mary Jackson, drei 
gute Freundinnen, die in Langley, Virginia, 1961 als Mathematikerinnen für die NASA 
Flugbahnen berechnen. Durch ihre Kalkulationen soll ein sicherer Start der Raketen 
gewährleisten werden. Es ist die Zeit des Wettrennens der Supermächte um den ers-
ten bemannten Raumflug. Al Harrison, Leiter der Space Task Group, gibt den Druck, 
unter dem er steht, direkt an seine Mitarbeiter weiter. Und es ist die Zeit der strikten 
Rassentrennung. Katherine, Dorothy und Mary arbeiten als schwarze Frauen in einem 
separaten Gebäude, die Kommunikationswege sind lang und umständlich. Trotzdem 
bleibt Harrison die überragende Brillanz von Katherine nicht verborgen. Er holt sie, 
sehr zum Unwillen der weißen Männer, in sein Team und gibt ihr immer verantwor-
tungsvollere Aufgaben. Dorothy hingegen ist mit der Einrichtung eines dringend benö-
tigten Computerraums betraut, doch die Lorbeeren stecken andere ein. Mary macht 
sich als Ingenieurin unentbehrlich.

Drei Geschichten, drei Siege: Das ist die schlichte Gleichung von Theodore Melfi. 
Die Aufmerksamkeit des Films konzentriert sich allmählich jedoch auf Katherine, der 
sogar eine Liebesgeschichte, also ein Abstecher ins Private, zugestanden wird. Am 
besten ist der Film jedoch dort, wo er sich auf die Arbeit bei der NASA konzentriert. 
Hier wird auch die Ungleichheit zwischen Schwarz und Weiß, Frauen und Männern 
am deutlichsten – ohne aggressive Gewalt oder actionbetonte Auseinandersetzungen.

Den alltäglichen Rassismus macht Melfi an Kleinigkeiten fest. So besorgen die Män-
ner des Großraumbüros einfach eine zweite, sehr viel kleinere Kaffeekanne, die nur 
für Katherine da ist. Manchmal löst die Inszenierung ähnliche Konflikte auch komisch 
auf, ohne dadurch an Kraft zu verlieren. So muss Katherine für die Toilette vom 
Hauptgebäude in das weit entfernte Computergebäude laufen, das als einziges auch 
über Waschräume für Schwarze verfügt. Harrison bleibt das nicht verborgen, weil die 
Toilettenpause wertvolle Zeit kostet. Seine Reaktion beweist anschaulich, dass auch 
Weiße in den 1960er-Jahren Stellung gegen die Rassentrennung bezogen haben. 
Kevin Costner spielt diesen Mann unprätentiös und zurückgenommen. Kirsten Dunst 
hingegen macht als überhebliche Chefin von Dorothy die größte Wandlung durch, 
wenn sie in einer großartigen Szene am Schluss die Verdienste der schwarzen Frau 
anerkennt.

Melfi löst die drei Erzählstränge ein wenig zu einfach, zu sanft und zu anrührend auf. 
Zielstrebigkeit, Solidarität und der optimistische Glaube, dass sich Talent, Wissen 
und Können am Ende gegen Arroganz und Unterdrückung durchsetzen, werden als 
uramerikanische Werte hochgehalten. Der Szene, in der mehrere Dutzend schwarzer 
Frauen im Gänsemarsch den Computerraum verlassen, um endlich im Hauptgebäude 
arbeiten zu können, kommt deshalb eine emblematische Bedeutung zu: Nur gemein-
sam können Frauen es schaffen! 

Michael Ranze, FILMDIENST 2017/3
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Vorfilm: Die Santa Maria, D 2016, 4‘34 Min., 
von Erik Schmitt. Ein Mann, der versehentlich 
eine Schatzkarte erhält, macht sich nun auf 
die Suche nach dem Schatz. Dabei muss 
er vorbei an Gangstern, einer hinterhältigen 
Witwe, einem korrupten Polizisten und einer 
hübschen Polizistin - nein, sie ist unwichtig!
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JACKIE 
Teilweise schwarz-weiß. Chile/USA/Frankreich, 2016 
Biopic Drama
Produktionsfirma: Jackie Prod./Protozoa/LD Ent./Fabula/Wild Bunch/Why Not Prod.
Verleih Kino: Tobis
DVD:Tobis/Universum (Vertrieb)
Blu-ray: Tobis / Universum (Vertrieb)
Länge: 100 Minuten
FSK: ab 12; f
Erstaufführung: 26.1.2017 
9.6.2017 DVD & BD
FILMDIENST-Nummer: 44427
Produktion: Juan de Dios Larraín, Darren Aronofsky, Mickey Liddell, Scott Franklin, Ari 
Handel
Regie: Pablo Larraín
Buch: Noah Oppenheim
Kamera: Stéphane Fontaine
Musik: Mica Levi
Schnitt: Sebastián Sepúlveda
Darsteller: Natalie Portman (Jackie Kennedy), Peter Sarsgaard (Bobby Kennedy), Greta 
Gerwig (Nancy Tuckerman), Billy Crudup (Der Journalist), John Hurt (Der Priester), 
Richard E. Grant (Bill Walton), John Carroll Lynch (Lyndon B. Johnson), Beth Grant (La-
dybird Johnson), Max Casella (Jack Valenti), Caspar Phillipson (JFK)

Auszeichnungen:
Noah Oppenheim, Venedig 2016, Bestes Drehbuch („Osella“) 

Nach der Ermordung von US-Präsident John F. Kennedy am 22. November 1963 ver-
sucht seine Witwe Jacqueline „Jackie“ Kennedy fieberhaft, das Vermächtnis ihres Mannes 
zu retten. Als letzte Möglichkeit eines großen Auftritts richtet die trauernde First Lady ihren 
Ehrgeiz auf die monumentale Inszenierung der Beerdigung. Das kunstvoll elliptische 
Biopic konzentriert sich auf das Verhältnis von Bildproduktion und historischem Vermächt-
nis. Die Prämisse, Jackie Kennedy als rein inszenierte Figur zu sehen, wird konsequent 
in eine überformte visuelle und akustische Sprache übersetzt, der erst gegen Ende einige 
Psychologisierungsversuche in die Quere kommen.

Die First Lady sieht aus wie das „Final Girl“ aus einem Horrorfilm: Blut klebt im Gesicht, 
in den Haaren, auf dem pinkfarbenen Chanel-Kostüm. Die Berater drängen die traumati-
sierte Frau, die Garderobe zu wechseln. Jackie aber will absolut nicht: „Let them see what 
they have done!“ Das, was gesehen werden soll, ist in Pablo Larraíns kunstvoll ellipti-
schem Biopic fortan Gegenstand von Überlegungen, Konflikten und Verhandlungen. Denn 
es geht vor allem um die Mechanismen der Bildproduktion und, damit verbunden, um die 
Frage des Vermächtnisses, des Erbes – und um nichts weniger als um den Platz in der 
Geschichte.

Jackie

Erzählerischer Rahmen ist ein ausführliches Interview, das die Präsidentenwitwe eine 
Woche nach der Ermordung von John F. Kennedy mit einem Reporter des „Time Magazi-
ne“ führte. Davon ausgehend, entfalten sich Rückblenden: zum Attentat, der Rückkehr ins 
Weiße Haus, den Beerdigungsvorbereitungen, der Beisetzung auf dem Nationalfriedhof 
Arlington. Eine zentrale Rolle – die einzige „Episode“ aus der Zeit vor der Ermordung 
Kennedys – nimmt außerdem eine von Larraín nachinszenierte Fernsehaufzeichnung 
ein. Am 14. Februar 1962 führte die Präsidentengattin durch das Weiße Haus, das sie mit 
Hilfe eines französischen Versailles-Restaurators mit Besitztümern ehemaliger US-Präsi-
denten zu einem beispiellos geschichtsträchtigen Ort aufgewertet hatte. Mehr als 50 Mio. 
Amerikaner verfolgten damals die Sendung (und die telegene Jacqueline Kennedy erhielt 
dafür einen „Emmy Award“).

Die wahre Jackie Kennedy hinter dem öffentlichen Bild bzw. der weinenden, zitternden, 
dauerrauchenden, den „Time“-Reporter mal einwickelnden, mal von oben zurechtweisen-
den Nachlassverwalterin sucht man im englischsprachigen Spielfilmdebüt des chileni-
schen Filmemachers vergebens. Jackie ist eine immer schon vermittelte, inszenierte, 
gestaltete Figur, die ihre Ikonizität mit jedem Blick, jeder Geste performativ erzeugt. Lar-
raín übersetzt diese Prämisse in eine konsequent überformte, hyperkontrollierte visuelle 
und akustische Sprache – vom beunruhigenden Score von Mica Levi über die auf starke 
Kontraste setzende Farbgestaltung bis zu den geometrisch komponierten Kameraeinstel-
lungen mit ihren Wechseln aus statisch anmutenden Frontal- und Profilansichten.

„Geschichte ist gnadenlos. Keine Zeit!“, sagt Jackie einmal resignierend. Keine Zeit, um 
so groß zu werden wie der große Abraham Lincoln. Darunter aber soll es nicht gehen, 
Lincoln ist die Marke, an der sie sich orientiert – wer kennt schließlich die Namen der an-
deren beiden ermordeten US-Präsidenten? Keine Zeit hat Jackie auch, um am Vermächt-
nis zu arbeiten – nur zwei Stunden nach Kennedys Ermordung wird Lyndon B. Johnson 
noch an Bord der Air Force One als neuer Präsident vereidigt, mit seinen Koffern steht er 
praktisch schon vor dem Weißen Haus. Die Beerdigung als letzte Auftrittsmöglichkeit wird 
so zum umkämpften Terrain zwischen Jackies Bestreben, sich mit einer monumentalen 
Inszenierung in die Geschichtsbücher zu schreiben und den Sicherheitsinteressen der 
Regierung, zwischen denen, die noch da sind und denen, die schon da sind. Welcher 
Friedhof ist angemessen („He deserves more!“), wie viel Bühnenzeit liegt zwischen Ein-
segnungshalle und Friedhof: die Beerdigung als Repräsentationstheater.

Etwas unglücklich versucht der Film im letzten Teil, die Motive für Jacqueline Kennedys 
Groß-Inszenierung zu ergründen und auf eine andere Wirklichkeitsebene zu wechseln. 
Im Gespräch mit dem irischen Priester Joseph Leonard wird es psychologisierend, Jackie 
hadert, wirft moralische Fragen auf, windet sich, schaut nach innen. Der Film aber ist zu 
diesem Augenblick längst in seiner erschlagend perfekten Form erstarrt. Es gibt daraus 
kein Entkommen. 

Esther Buss, FILMDIENST 2017/2
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Dr. Ulrike Bolte führt in den Film ein
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Paula (2016)    
Scope. Deutschland/Frankreich, 2016 
Biopic Künstlerporträt
Produktionsfirma: Pandora Filmprod./Grown Up Films/Degeto Film/WDR/RB/Alcatraz Film
Verleih: Kino: Pandora
Länge: 123 Minuten
FSK: ab 12; f
Erstaufführung: 15.12.2016 
22.12.2016 Schweiz 
26.5.2017 DVD & BD
FILMDIENST-Nummer: 44345
Produktion: Ingelore König, Christoph Friedel, Claudia Steffen, Laurence Clerc, Olivier Théry-
Lapiney
Regie: Christian Schwochow
Buch: Stefan Kolditz, Stephan Suschke
Kamera: Frank Lamm
Musik: Jean Rondeau
Schnitt: Jens Klüber
Darsteller: Carla Juri (Paula Modersohn-Becker), Albrecht Abraham Schuch (Otto Modersohn), 
Roxane Duran (Clara Rilke-Westhoff), Joel Basman (Rainer Maria Rilke), Stanley Weber 
(Georges), Michael Abendroth (Carl Woldemar Becker), Nicki von Tempelhoff (Fritz Macken-
sen), Jonas Friedrich Leonhardi (Heinrich Vogeler), Manni Laudenbach (Bredow)

Biografischer Spielfilm über die expressionistische Malerin Paula Modersohn-Becker (1876-
1907), die nach fünf Ehejahren ihrem Mann Otto Modersohn und der Künstlerkolonie Worps-
wede den Rücken kehrt und in Paris in ein freieres, sinnlicheres Leben einzutauchen hofft. Das 
Drama über ein bewegtes Künstlerleben glänzt durch seine lebhaft spielende Hauptdarstellerin 
sowie eine kongeniale Bildgestaltung, verliert dabei aber den ideellen Fokus der Malerin aus 
dem Auge. Die Entwicklung ihres modernen Stils, aber auch das inspirierende intellektuelle 
Pariser Flair werden so nicht immer glaubhaft gemacht. 

Eine Frau, die um 1900 Künstlerin werden will, steckt in einem großen Dilemma: Die Gesell-
schaft traut ihr nicht zu, dass sie in diesem Beruf Genialisches leisten kann, weil sie in ihr 
immer nur eine dilettierende Freizeitmalerin sieht. Um finanziell auszukommen, müssen Frauen 
entweder heiraten oder Lehrerin werden.

Doch nichts kann die junge Paula Becker von ihrem Ziel abbringen. Sie hat aber auch das gro-
ße Glück, eine Erbschaft zu machen. So geht sie nach Worpswede, wo sie bei Fritz Macken-
sen studiert, der dem Naturalismus verpflichtet ist. Fleißig zeichnet sie nach der Natur, beginnt 
ihren eigenen Malstil zu entwickeln, und sieht sich von gleichgesinnten Freunden unterstützt. 
Sie lernt die Bildhauerin Clara Westhoff, den Dichter Rainer Maria Rilke und den Maler Otto 
Modersohn kennen, den sie bald heiratet. Fünf Jahre später jedoch hat sie die Realität einge-
holt. Während ihr Ehemann seine Bilder für gutes Geld verkaufen kann, wird ihr Stil als bizarr, 
eckig, sogar kantig abgetan. Ihre Kochkunst hingegen wird gelobt. Da ihre Ehe sexuell unbe-
friedigend ist, ihr Kinderwunsch sich nicht erfüllte, beschließt sie, an ihrem 30. Geburtstag nach 
Paris zu entschwinden. Dort wartet eine pulsierende Stadt auf sie.

Der biografische Film von Christian Schwochow will das Leben der Malerin Paula Modersohn-
Becker vor allem in seinen Analogien zur Gegenwart verstanden wissen. Auch damals mussten 

Paula
zwei Menschen darum ringen, die eigenen Wünsche und Bedürfnisse mit denen des Partners 
unter einen Hut zu bringen. Paula will nicht nur freie Künstlerin sein, sie sucht nicht nur die 
Anerkennung ihres Werkes, sondern sie ist eben auch Ehefrau, die von ihrem Mann Zuspruch, 
aber auch Unverständnis und Kritik erfährt und von ihm in ihren sinnlichen Bedürfnissen nicht 
ernst genommen wird. 

Anfänglich glaubt die junge Frau mit ihrer Freundin Clara, naiv und von unermesslichem Taten-
drang beseelt, dass ihnen die ganze Welt offen stünde. Doch beide werden mehr und mehr mit 
den Tatsachen konfrontiert. Dabei modelliert der Film Clara Rilke-Westhoff als Paulas Gegen-
bild, an der sie die Kehrseiten der Selbstständigkeit studieren kann. Nach ihrer Übersiedlung 
nach Paris hat die Bildhauerin den Dichter verlassen und muss sich jetzt ihr Geld mit Gipsan-
rühren in Rodins Atelier verdienen. Wie dort die Schaffenskraft von Frauen ausgebeutet wurde, 
erfährt man durch einen kurzen Auftritt von Camille Claudel. So erscheint es am Ende nachvoll-
ziehbar, dass Paula aus Einsicht und weil ihr ihr Mann endlich seine Anerkennung ausspricht, 
wieder zu ihm in das ländlich-stille Worpswede zurückkehrt. 

Der Film fängt mit ästhetisch arrangierten Innenraumszenen und eindringlichen Totalen die 
poetische Schönheit des Kolonielebens, den Zauber der Landschaft ein, den die Künstler, auch 
wegen der Stimmung seiner Lichtverhältnisse schätzten. Das Bildnis von Paula Modersohn-
Becker als einer „radikal modernen Frau“ ist jedoch getrübt, weil die Inszenierung deren Ziel, 
eine herausragende Künstlerin zu werden und ihren formalen Ausdruck durch eine emsig 
betriebene Weiterbildung eigenständig fortzuentwickeln, nicht genügend ernst nimmt. Das 
zeigt sich beispielsweise daran, wie die Reise nach Paris motiviert wird. Vier Aufenthalte in der 
Stadt werden zu einem einzigen verdichtet. Und der spielt sehr viel später als in der histori-
schen Wirklichkeit. Ihre erste Reise unternahm Paula Becker bereits, bevor sie mit Modersohn 
verheiratet war. Den lud sie dorthin zu sich ein, weil sie dem Zauber dieser Stadt erlegen war. 
Im Film dagegen ist Paulas Reise lediglich von ihrer Enttäuschung motiviert, einer unbefriedig-
ten Sinnlichkeit, welche sie nach einer Affäre mit dem Franzosen George den kunsthistorisch 
maßstabsetzenden Selbstakt „Selbstbildnis am 6. Hochzeitstag“ hervorbringen lässt. Sie strebt 
nicht aus intellektueller Neugier hinaus, aus Malleidenschaft und dem Wunsch, ihr Können 
weiter zu verbessern oder sich mit ihrem Selbstakt in eine von Albrecht Dürer begründete und 
bislang nur Männern vorbehaltene Tradition einzureihen.

Die reale Paula Becker kam nicht aus dem Nichts nach Worpswede. Zuvor hatte sie schon die 
Malschule des Vereins der Berliner Künstlerinnen und Kunstfreundinnen besucht, war in Berlin 
in Museen gegangen und hatte sich dort auch mit den alten Meistern beschäftigt. Paris wurde 
ihr Sehnsuchtsort. Sie entdeckte ihn, auch ohne der Initiation durch Männer zu bedürfen. Paula 
Becker besuchte seit ihrer ersten Reise Akt- und Anatomiekurse, ging ins Museum, setzte sich 
mit einzelnen Malern auseinander, tauchte aber auch in die Vergnügungsviertel der Stadt ein. 
Diese vibrierende, sinnlich und geistig stimulierende Atmosphäre einer Metropole, die Maler 
und Dichter aus aller Welt bevölkerten, sucht man in „Paula“ vergebens. Das künstlerische und 
intellektuelle Leben wirkt artifiziell, aufgesetzt und nicht weniger bieder als die malerische Enge 
in Worpswede. 

Heidi Strobel, FILMDIENST 2016/25 
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Vorfilm: Der kleine Vogel und die Raupe, 
CH 2017, 4‘31 Min., von Lena von Döhren. 
Es ist Sommer. Hoch oben im Baum hegt 
und pflegt der kleine Vogel die grünen Blätter 
seines Heims. Doch plötzlich taucht eine 
hungrige Raupe auf, die es auf die appetitli-
chen Blätter abgesehen hat.
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ARRIVAL 
Scope. USA, 2016 
4K UHD. Drama Science-Fiction-Film
Produktionsfirma: 21 Laps Ent./FilmNation Ent./Lava Bear Films
Verleih: Kino: Sony
Länge: 116 Minuten
FSK: ab 12; f
Erstaufführung: 24.11.2016 
8.12.2016 Schweiz 
27.3.2016 DVD & BD
FILMDIENST-Nummer: 44310
Produktion: Shawn Levy, Dan Levine, Aaron Ryder, David Linde, Karen Lunder, Michael 
Jackman
Regie: Denis Villeneuve
Buch: Eric Heisserer
Vorlage: Ted Chiang (Kurzgeschichte „Story of Your Life“)
Kamera: Bradford Young
Musik: Jóhann Jóhannsson
Schnitt: Joe Walker
Darsteller: Amy Adams (Dr. Louise Banks), Jeremy Renner (Ian Donnelly), Forest Whitaker 
(Colonel Weber), Michael Stuhlbarg (Agent Halpern), Mark O‘Brien (Capt. Marks), Tzi Ma 
(General Shang), Max Walker (Pvt. Miller)

Auszeichnungen:
Sylvain Bellemare, Oscar 2017, Bester Tonschnitt 

Nach der Landung von zwölf ellipsenförmigen Alien-Raumschiffen an unterschiedlichen Or-
ten der Erde scheitern erste Versuche, die Signale der fremden Wesen zu entschlüsseln. 
Die US-Regierung schickt ein Team um eine Sprachwissenschaftlerin und einen Physiker 
nach Montana, um Kontakt zu den Außerirdischen herzustellen und deren Absichten in 
Erfahrung zu bringen. Der mit großer Behutsamkeit inszenierte Science-Fiction-Film kon-
zentriert sich ganz auf die Figurenpsychologie und erkundet stilistisch elegant erkenntnis-
theoretische Fragen. Inszeniert nah an der Figur der Linguistin, lösen sich Handlung und 
Psychologie zuweilen in der Entschleunigung auf, und doch bleibt stets genügend Raum, 
um das zentrale Geheimnis um Sprache, Zeit und Weltwahrnehmung zu wahren.

Alles beginnt wie ein Melodram, mit den Klischeebildern eines Melodrams. Die Kamera 
senkt sich langsam vor einer breiten Fensterfront, die den Blick auf einen See freigibt. 
Dann die Erinnerungen: Louise Banks erzählt von Momenten, die schlaglichtartig aufblit-
zen, gemeinsames Glück mit ihrer Tochter Hannah, gemeinsames Leid. Hannah ist an 
einer seltenen Krankheit gestorben. In ihrer Behutsamkeit aber trifft diese Eröffnung mitten 
ins Herz, in ihrer Intimität öffnet sie sich der Empathie. Es dauert nur ein paar Sekunden, 
bis klar ist: In diesem Science-Fiction-Film nach einer Kurzgeschichte von Ted Chiang geht 
es nur am Rande um den Kitzel der Fremdheit und nie um das Moment der Erhabenheit 
angesichts gigantischer Raumschiffe. Man schaut, kurz nach der Ankunft der Außerirdi-
schen, vielmehr Studenten ins Gesicht, die im Fernsehen die unglaublichen Nachrichten 

Arrival

mitverfolgen. Und wie nebenbei schleicht sich die Erkenntnis ein, dass nichts in diesem 
Film so farbenfroh ist wie Hannahs Leben und Sterben, ja dass sich über die Gegenwart 
ein Schleier aus Grau und diffusem Licht gelegt hat.

Bei angestrengter Betrachtung ergäbe sich wohl, dass der frankokanadische Regisseur 
Denis Villeneuve sich schon oft mit der Verstörung angesichts des Unbekannten auseinan-
dergesetzt hat: in dem Familiendrama „Incendies“ (2010, (fd 40 525)) genauso wie in der 
Doppelgänger-Phantasmagorie „Enemy“ (2013, (fd 42 386)) oder dem Drogenthriller „Sica-
rio“ (2015, (fd 43 380)). Doch in Wahrheit aber fühlt sich sein neuer Film wie keine seiner 
Arbeiten zuvor an. Er bohrt tief in der Figurenpsychologie und versucht sich schlüssig am 
Philosophischen. Dabei schreitet er behutsam und größenwahnsinnig zugleich voran, bin-
det das Gefühl an den Kosmos und die Sprache an ganz neue Wege der Erkenntnis.

Die Sprachwissenschaftlerin Louise Banks erforscht genau dies. Als überall auf der Welt 
ellipsenförmige Raumschiffe auftauchen, ruft das US-Militär sie nach Montana, um einen 
Weg zu finden, mit den Neuankömmlingen zu kommunizieren. Amy Adams spielt die Lin-
guistin als ebenso sanften wie sanftmütigen Gegenpart zu all den Militärs um sie herum, 
von denen sich Forest Whitaker als Colonel Weber am meisten müht, mehr als nur einen 
Hauch von autoritärer Pose und Alarmbereitschaft in die langsam anlaufende wissen-
schaftliche Untersuchung zu bringen.

Gemeinsam mit Banks wird der Physiker Ian Donnelly beauftragt, den Motiven der Au-
ßerirdischen auf die Spur zu kommen. Ein erster Ausflug in das Raumschiff, das sich den 
Erdenbewohnern in regelmäßigen Abständen öffnet, endet vor einer Scheibe in einem rie-
sigen Korridor, in dem die Schwerkraft um 90 Grad zur Seite gekippt scheint. Die Ankunft 
an diesem Ort ist aus ständig wechselnden Perspektiven montiert, was die Verwirrung 
der Menschen verdeutlicht, aber auch klarmacht, dass Wahrnehmung eine subjektive, im 
wahrsten Sinne des Wortes standortabhängige Sache ist. Da ist es trefflich, dass die Besu-
cher, die bald Heptapoden getauft werden, als riesige, krakenartige Vielbeiner erscheinen, 
die jede Möglichkeit der raschen Identifikation mit ihnen schon durch ihr Erscheinungsbild 
unmöglich machen.

Banks und Donnelly haben also einiges an Arbeit vor sich, während die Kraftmeier sich in 
Pose werfen und die allmählichen Fortschritte der Kommunikation mit den Außerirdischen 
schön antiproportional mit einer wachsenden Zerstrittenheit der Menschheit einhergeht, 
die in Russland, China, Australien, im Sudan, Dänemark und sonstwo versucht, mit den 
Heptapoden in Kontakt zu treten. 

Villeneuve inszeniert jenseits des bisweilen überdeutlich Moralischen mit Vorsicht und 
ganz nah an der Figur der Linguistin entlang, so sehr, dass sich Handlung und Psychologie 
in der Entschleunigung beinahe verlieren, aber dennoch genügend Raum bleibt, um nicht 
allzu früh hinter Banks’ großes Geheimnis zu kommen, das ein Geheimnis von Sprache 
und Weltwahrnehmung ist. 

Tim Slagman, FILMDIENST 2016/24
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Vorfilm: Spring Jam, NZ 2016, 5‘35 Min., 
von Ned Wenlock. Ein junger Hirsch weiß, 
dass er mangels beeindruckenden Geweihs 
auf Schnulzen-Musik setzen muss, um in der 
Paarungssaison Chancen zu haben.
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CERTAIN WOMEN (O.m.d.U.)
USA, 2016 
Drama
Produktionsfirma: Film Science/Stage 6 Films
Verleih: Kino: Peripher
Länge: 107 Minuten
FSK: ab 0; f
Erstaufführung: 2.3.2017
FILMDIENST-Nummer: 44521
Produktion: Neil Kopp, Vincent Savino, Anish Savjani
Regie: Kelly Reichardt
Buch: Kelly Reichardt
Vorlage: Maile Meloy (Stories)
Kamera: Christopher Blauvelt
Musik: Jeff Grace
Schnitt: Kelly Reichardt
Darsteller: Laura Dern (Laura Wells), Kristen Stewart (Beth Travis), Michelle Williams (Gina 
Lewis), Lily Gladstone (Jamie), James LeGros (Ryan Lewis), Jared Harris (William Fuller), 
René Auberjonois (Albert), Sara Rodier (Guthrie Lewis), John Getz (Sheriff Rowles), Edelen 
McWilliams (Fullers Frau)

Drei ebenso leise wie präzise inszenierte Geschichten über vier Frauen in Montana, erzählt 
nach Kurzgeschichten der Schriftstellerin Maile Meloy. Die Aufmerksamkeit gilt dabei insbe-
sondere der Vereinzelung der Frauen inmitten von Landschaft und Raum. Unaufdringlich tre-
ten in den nur lose miteinander verknüpften Erzählungen die Bruchlinien zwischen Tradition 
und modernem Life Style, zwischen amerikanischer Mythologie und der unausweichlichen 
Realität der Lebensverhältnisse hervor. (O.m.d.U.)

„Certain Women“ beginnt mit einem ur-amerikanischen Bild: einer Eisenbahn auf ihrer Fahrt 
durch eine unberührte Landschaft. Aus der Tiefe des Hintergrunds tuckert sie heran und 
durchmisst diagonal das statische, von Bergen gerahmte Bild. Das dauert. Es ist einer dieser 
schweren, ewig langen und laut ratternden Güterzüge, wie sie James Benning in „RR – Rail-
road“ (fd 38 758) auf die Leinwand gebannt hat und die ein Gefühl vermitteln für das, was 
Zeit und Raum jenseits der urbanen Metropolen Amerikas bedeuten. 

Es herrscht ein gemächliches, etwas träges Tempo in Livingston, Montana, dem Schauplatz 
der nur sehr lose verknüpften Geschichten über vier Frauen, die Regisseurin Kelly Reichardt 
von Kurzgeschichten der Schriftstellerin Maile Meloy („Both Ways Is the Only Way I Want 
It“) adaptiert hat. Und auch die Erzählung selbst hat keine Eile. Sie lässt aus, erklärt wenig, 
überlässt sich ganz den Figuren, den überwältigenden Landschaften und den geradezu 
archetypischen Räumen. Mit angestaubten Hotels und Diners, den menschenleeren Straßen 
und Parkplätzen wirkt der auf körnigem 16mm gedrehte Film vordergründig aus der Zeit 
gefallen. Seine visuellen Referenzen finden sich tatsächlich weniger im Hier und Jetzt als 
in den 1960er- und 1970er- Jahren: bei den Fotografien von Stephen Shore etwa und den 
Porträts der Malerin Alice Neel. Dabei ist „Certain Women“ aber ganz Gegenwartsfilm – es 
ist nur eine andere, weitaus peripherere Gegenwart als die, der sich der US-amerikanische 
Independentfilm gewöhnlich zuwendet.

Certain Women

Auf unprogrammatische Weise – und abseits der gängigen Erzählmuster der Milieustudie – 
geht es um gesellschaftliche Begrenzungen, sozioökonomische Differenzen und Geschlech-
terrollen. Und um die Bruchlinien zwischen Tradition und modernem Life Style, zwischen 
amerikanischer Mythologie und der unausweichlichen Realität der Lebensverhältnisse. 

Was die Anwältin Laura, die sich in einer Ehekrise wiederfindende Gina und die Pferdepfle-
gerin Jamie miteinander verbindet, ist kein gemeinsames Schicksal, keine kausale Ver-
kettung. Es ist vielmehr die Atmosphäre der Vereinzelung und Einsamkeit, die die Figuren 
gleichsam umhüllt. Reichardt erzählt darüber über Blicke – es sind Blicke voller Erwartung 
und unerfüllter Hoffnung, Blicke, die nicht oder „falsch“ beantwortet werden, Blicke, denen 
ausgewichen wird, aber auch über die Leere der Orte und Räume, denen trotz aller Weite 
immer etwas leicht Drückendes, Begrenztes anhaftet.

Laura, die mit einem anhänglichen Klienten zu tun hat, der an seiner Arbeitsrechtklage ver-
zweifelt, scheint zu ihrem Hund noch das vertrauteste Verhältnis zu haben. Ihre Affäre (mit 
Ginas Mann) hat etwas seltsam Schlaffes, Lebloses, einen Unterton von Depression. Gina 
ist die einzige Figur, die in einem familiären Umfeld situiert ist, doch aus der Komplizenschaft 
von Mann und pubertierender Tochter bleibt sie ausgeschlossen. 

An anderer Stelle verschafft sie sich allerdings Zutritt und das durch pure Hartnäckigkeit. Mit 
ihrem Mann Ryan will sie ein Wochenendhaus mitten im Wald bauen, wofür sie gerne die 
Natursandsteine des alten Nachbarn hätte. Das Hipster-Paar (die Tochter heißt Guthrie!) 
mag es gerne ursprünglich und authentisch; die Steine seien „von Pionierhänden gemeißelt“, 
meint Ryan halbironisch. Nur möchte er nicht die Rolle des „bad cop“ übernehmen. Sobald 
Widerspruch zu erwarten ist oder auch nur ein Gefühl von Unwohlsein oder Schuld, schickt 
er seine Frau vor.

Für die junge Jamie dagegen, eine Native American, ist das Leben kein Life Style, den man 
sich auswählt. Sie ist mit Pferden groß geworden, also arbeitet sie als Rancherin in dem 
winzigen Ort Belfry. Abends schiebt sie ihr Essen in die Mikrowelle und schaut fern. Eher 
zufällig strandet sie in einem Abendschulunterricht und verliebt sich in die Lehrerin Beth, eine 
angehende Anwältin, die sich aus dem sozialen Milieu ihrer Arbeiterklasse-Familie hochge-
arbeitet hat und für den tristen Job vier mühsame Autostunden auf sich nimmt. Nach dem 
Unterricht begleitet sie Beth in ein Diner, Beth bestellt Suppe, Hamburger, Pommes und Eis, 
Jamie trinkt das kostenlose Wasser, erst später holt sie sich einen abgepackten Burger aus 
dem Kühlregal der Tankstelle.

Man kennt diese Art von „Loner“-Figuren eher aus dem „Männerfilm“. Kelly Reichardt arbeitet 
ganz im Stillen und ohne ideologischen Auftrag an einer Verschiebung. Etwas tröstet immer-
hin über die Einsamkeit der Frauen hinweg: Es entsteht eine subtile Verbindung zwischen 
den „certain women“, mögen sie auch nichts von der Existenz der anderen wissen. 

Esther Buss, FILMDIENST 2017/5
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Vorfilm: Trial & Error, D 2016, 5‘27 Min., von 
Antje Heyn. Ein Film über einen verlorenen 
Hemdknopf, perfektionistische Tanten, ge-
schäftige Katzen und einen lang vergessenen 
Freund.
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La tortue rouge 
LA TORTUE ROUGE 
Frankreich/Belgien/Japan, 2016 
Animationsfilm
Produktionsfirma: Prima Linea Prod./Why Not Prod./Wild Bunch/Studio Ghibli/CN4 Prod./
Arte France Cinéma/Belvision
Verleih Kino: Universum / Filmcoopi (Schweiz)
DVD: Universum
Blu-ray: Universum
Länge: 81 Minuten
FSK: ab 0; f
Erstaufführung: 22.9.2016 Schweiz 
16.3.2017 
28.7.2017 DVD & BD
FILMDIENST-Nummer: 44545
Produktion: Pascal Caucheteux, Vincent Maraval, Grégoire Sorlat, Toshio Suzuki, Isao 
Takahata, Rémi Burah, Léon Perahia, Olivier Père
Regie: Michael Dudok de Wit
Buch: Michael Dudok de Wit, Pascale Ferran
Musik: Laurent Perez del Mar
Schnitt: Céline Kélépikis

Eine riesige rote Schildkröte hindert einen Schiffbrüchigen daran, eine einsame Insel zu 
verlassen. Nachdem er das Tier wutentbrannt tötet, verwandelt es sich in eine junge Frau, 
mit der ein neues Leben beginnt. Der melancholisch-poetische Zeichentrickfilm verzichtet 
vollständig auf Dialoge und erzählt in betörend schönen Bildern eine vielschichtige Ge-
schichte über den Kreislauf des Lebens sowie über Schuld und Vergebung. Die universa-
le Parabel spielt mit poetischen Bildern, bleibt dabei konfliktarm und wirkt mitunter etwas 
unverbindlich, lässt aber viel Raum für eigene Gedanken.

Eine unbändige Wut packt den Schiffbrüchigen, als die prächtige rote Schildkröte an Land 
geschwemmt wird. Dieses Tier ist schuld daran, dass alle seine Versuche, mit einem Floß 
von der einsamen Insel zu fliehen, gescheitert sind. Jetzt will er sich rächen. Er rennt zum 
Strand, den die Abenddämmerung blutrot gefärbt hat, und zertrümmert einen schweren 
Stock auf dem Schädel der Schildkröte. Danach wuchtet er den schweren Körper auf den 
Rücken, springt auf den Bauch der wehrlosen Kreatur, schreit ihr seine Wut ins Gesicht. 
Während sie verendet, schwimmt der Mann im Meer. Erst als er den leblosen Körper am 
nächsten Tag zaghaft berührt, wird ihm bewusst, was er getan hat. Und er traut seinen 
Augen nicht, als die Schildkröte sich in eine Frau mit leuchtend roten Haaren verwandelt.

Es beginnt wie eine animierte Robinson-Crusoe-Geschichte an bekannten Schauplätzen. 
Schon in den ersten Bildern lässt der Film durch seine mächtige Tonkulisse die Natur in 
all ihren Facetten greifbar werden. Doch an einem klassischen Abenteuerfilm hat der nie-
derländische Regisseur Michael Dudok de Wit kein Interesse. In seinem ersten Langfilm 
baut er vielmehr die Welt weiter aus, die er in seinen melancholisch-poetischen Kurzfil-
men skizziert hat. Gleichnishaft und vollkommen ohne Dialoge erzählt er von schweig-

Die rote Schildkröte

samen Menschen, die durch ihre Blicke verbunden werden, über die Sehnsucht, über 
Schuld und Vergebung, den Tod und den Neubeginn.

Die Wiedergeburt der Schildkröte birgt eine zweite Chance. Denn denselben Fehler will 
der namenlose Schiffbrüchige nicht noch einmal machen. Er kümmert sich um die Frau, 
die langsam zu Kräften kommt, er teilt seine Kleidung mit ihr. Und sie scheint ihm zu 
verzeihen. Es dauert nicht lange, bis die beiden eine Familie gründen. Ein Sohn kommt 
zur Welt – und aus der Insel, die der Schiffbrüchige vor nicht allzu langer Zeit noch als 
Gefängnis empfunden hatte, wird sogar so etwas wie ein kleines Paradies. Bis der Sohn 
groß wird und die Welt sehen möchte.

Man kann sich treiben lassen angesichts der schönen handgezeichneten Bilder, die trotz 
der reduzierten Farbpalette immer auch etwas Wärme ausstrahlen. Unaufgeregt fließen 
sie dahin, so leicht und unangestrengt wie die ganze Geschichte. Man beobachtet die 
Krabben am Strand, das Spiel der Wolken am Himmel, die sich je nach Tageszeit ver-
ändernden Schatten, den Kreislauf des Lebens. Man taucht hinab ins Meer oder fliegt in 
Tagträumen hinauf in den Himmel. Den einzigen kurzen dramatischen Höhepunkt bildet 
ein Tsunami, der über die Insel hinwegfegt. 

Dudok de Wit liebt die Totalen und zieht diese den Nahaufnahmen vor, er schafft ein 
Gefühl für den Raum, in dem die Figuren leben, und hat doch auch den Mut, eine aus-
drucksstarke Leere in den Bildern zuzulassen. Die großen Entscheidungen in der Familie 
vermitteln sich allein über wenige, aber vielsagende Blicke – und es ist meisterhaft, wie 
es den Animatoren gelingt, die Vielschichtigkeit nonverbaler Kommunikation in derart 
reduzierte und nuancierte Zeichnungen zu übertragen.

Wie in seinem Kurzfilm „Father & Daughter“ (2000) liegt die große Stärke von „Die rote 
Schildkröte“ darin, vielfältige Gefühlszustände in betörend schöne Bilder zu übertragen 
und diese so lebendig werden zu lassen. Der Film lässt Raum für eigene Gedanken und 
spielt mit poetischen Bildern. Und doch bleibt er, vielleicht gerade deshalb, weil er auf 
Dialoge verzichtet, ein wenig unverbindlich. Alles fließt hier ziemlich gleichbleibend: das 
Leben, die Liebe und der Schmerz. 

Was dem japanischen Regisseur Isao Takahata an dem Stil von Dudok de Wit gefallen 
hat, der das Studio Ghibli, das wohl einflussreichste Anime-Studio Japans der vergange-
nen drei Jahrzehnte, als Produktionspartner mit an Bord brachte, erschließt sich im Laufe 
des Films sehr schnell. Wie die meisten Ghibli-Filme enthält auch „Die rote Schildkröte“ 
Momente der Erhabenheit, in denen die Figuren ganz auf sich zurückgeworfen werden, 
in denen sie über die Schönheit der Natur staunen und in denen die Zeit stillzustehen 
scheint. Ein Hauch von Shinto weht durch diesen kontemplativen Animationsfilm, der eine 
Brücke zwischen Japan und Europa schlägt. 

Stefan Stiletto, FILMDIENST 2017/6
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Vorfilm: Der Wechsel, D 2016, 6‘00 Min., von 
Markus Mischkowski, Kai Maria Steinkühler. 
Ein entliehener 50-Euro-Schein wechselt die 
Besitzer und tilgt dabei alle Schulden – eine 
Parabel auf die aktuelle Schuldenkrise und 
Theorie der Geldzirkulation, als Hommage an 
den frühen Stummfilm in Szene gesetzt.
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MARIE CURIE 
Scope. Frankreich/Polen/Deutschland, 2016 
Biopic
Produktionsfirma: P‘Artisan Filmprod./Pokromski Studio/Glory Film/Schubert Int./Perathon 
Film/Schubert Music/Climax Films/Five Office/Sépia Prod./BR
Verleih: Kino: NFP
DVD:NFP
Länge: 100 Minuten
FSK: ab 6; f
FBW: bw
Erstaufführung: 1.12.2016 
19.5.2017 DVD & VoD
FILMDIENST-Nummer: 44316
Produktion: Marie Noëlle, Mikolaj Pokromski, Ralf Zimmermann, Lothar Schubert, Birgit 
Rothörl, Joseph Vilsmaier, Sebastian Schelenz, Olivier Rausin, Brigitte Faure, Bettina 
Reitz
Regie: Marie Noëlle
Buch: Andrea Stoll, Marie Noëlle
Kamera: Michal Englert
Musik: Bruno Coulais
Schnitt: Isabelle Rathery, Marie Noëlle, Lenka Fillnerova, Hans Horn
Darsteller: Karolina Gruszka (Marie Curie), Arieh Worthalter (Paul Langevin), Charles 
Berling (Pierre Curie), Izabela Kuna (Bronia), Malik Zidi (André Debierne), André Wilms 
(Eugène Curie), Daniel Olbrychski (Émile Amagat), Marie Denarnaud (Jeanne Langevin), 
Samuel Finzi (Gustave Téry), Piotr Glowacki (Albert Einstein), Jan Frycz (Ernest Solvay), 
Sabin Tambrea (August Glydenstolpe)

Filmische Biografie der berühmten Wissenschaftlerin Marie Curie, beschränkt auf die 
Jahre zwischen 1903 und 1911. Nach dem Tod ihres Ehemanns ist die Forscherin ge-
zwungen, die gemeinsame Arbeit allein fortzusetzen. Als sie sich in einen verheirateten 
Kollegen verliebt, beschwört sie einen öffentlichen Skandal herauf. Der Fokus auf das 
Privatleben der Forscherin führt zu einer geradezu mythischen Überhöhung als erotisch 
aufgeladenes Wesen. Interessanter ist die Beschreibung der hermetischen Männerwelt, 
die Frauen kategorisch den Zutritt verwehrt.

Marie Curie (1867-1934), die französische Chemikerin polnischer Herkunft, ist die einzige 
Frau, die zwei Nobelpreise erhalten hat. Und, zusammen mit Linus Carl Pauling, der 
einzige Mensch, der diesen Preis in unterschiedlichen Fachgebieten errang, nämlich in 
Physik und Chemie. Das sagt einiges über diese Frau, ihr Wissen und ihren Forschungs-
drang, ihre Genialität und ihren Ehrgeiz, aber auch über ihre Stärke und Unnachgiebig-
keit. Lauter Eigenschaften, die sie in der von Männern dominierten Welt der Naturwissen-
schaften dringend benötigte, um sich zu behaupten.

Natürlich aber war Marie Curie auch eine Frau, die sich verliebte, heiratete und Kinder 
hatte. Und genau darauf, auf das Privatleben einer öffentlichen Person, legt Regisseurin 
Marie Noelle das Hauptaugenmerk. Die erzählerische Klammer bilden die beiden Nobel-

Marie Curie

preise 1903 und 1911. Marie und Pierre Curie haben sich ganz der Erforschung der Uran-
strahlung verschrieben. Anstatt zu schlafen, schleichen sie sich nachts aus der Wohnung 
ins Labor, um das blaue Licht des Radiums zu bestaunen. Eine emblematische Szene: 
Mann und Frau bilden beruflich und privat eine Einheit, Vernunft und Leidenschaft gehen 
eine einzigartige Verbindung ein, und so ist es nur folgerichtig, dass sie auch gemeinsam 
den Nobelpreis für Physik erhalten. 

Doch plötzlich ist Pierre tot, überrollt von einem Pferdefuhrwerk. Marie, erst Mitte 30 und 
Mutter zweier Kinder, vergräbt sich in die Arbeit und forscht alleine weiter. Als erste Frau, 
noch dazu als Ausländerin, erhält sie einen Lehrstuhl an der Sorbonne – sehr zum Un-
willen ihrer männlichen Kollegen, die ihr den Erfolg neiden. Fünf Jahre nach Pierres Tod 
verliebt sich Marie in den Wissenschaftler Pierre Langevin. Doch der ist verheiratet. Ein 
Skandal ohnegleichen. Die Boulevardpresse brandmarkt Curie als Ehebrecherin, ausge-
rechnet zu dem Zeitpunkt, als ihr der zweite Nobelpreis verliehen werden soll.

Marie Noelle, die auch am Drehbuch mitschrieb, stützt sich vor allem auf Curies Tagebü-
cher und ihren Briefwechsel mit Langevin, aber auch auf zeitgenössische Zeitungsberich-
te. Der Film stellt so eine fast schon intime, irritierende Nähe zu einer Forscherin her, die 
man bislang primär durch ihre wissenschaftlichen Verdienste kannte. In der Darstellung 
durch Karolina Gruszka ist die Titelfigur vor allem eine schöne, bezaubernde Frau. Einmal 
zeichnet die Kamera die Konturen ihres Körpers nach, als sie nackt auf dem Bett liegt, ein 
anderes Mal sieht sie ihr dabei zu, wie sie in eine Badewanne steigt. Frühstück im Bett, 
Küsse im Gegenlicht – die Regisseurin betreibt eine fast schon mythische Überhöhung, 
um Curie zu einem erotisch aufgeladenen Wesen zu stilisieren, dem etwas Unwirkliches, 
Unerreichbares anhaftet. 

Die zwischen Sinnlichkeit und Disziplin pendelnden Eigenschaften der Wissenschaftle-
rin sind häufig nur Behauptung, was in einigen Szenen noch symbolhaft verstärkt wird. 
Das steht im großen Widerspruch zum angestrebten Realismus des Films, der sich an 
der penibel recherchierten Ausstattung, etwa der Labore, und den perfekt ausgewählten 
zeitgenössischen Kostümen festmachen lässt. 

Sehr viel interessanter ist „Marie Curie“ in der Beschreibung einer fast schon hermetisch 
abgeschlossenen Männerwelt, die Frauen den Zutritt verwehrt. Immer wieder zeigt der 
Film Wissenschaftler, die hinter Curies Rücken tuscheln, ihre Verdienste kleinreden oder 
ihr die private Unabhängigkeit absprechen. Wenn dann sogar der schwedische Botschaf-
ter von der Annahme des Nobelpreises abrät, ist der Gipfel männlicher Arroganz erreicht. 
Am Schluss verpflanzt der Film seine Protagonisten mit ihren alten Kostümen ins Paris 
von heute. Frauen ringen noch immer um Anerkennung, will die Regisseurin uns sagen. 
Noch so ein Bild, das viel zu stark geraten ist. 

Michael Ranze, FILMDIENST 2016/24
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Pierre Dietz liest aus seinem Roman für 
junge und jung gebliebene Leser mit der 
Festung Rüsselsheim als Handlungsort: 
Das Geisterfestungsfest 
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Pressemappe
Stand: Juni 2017

WHAT WE DO IN THE SHADOWS 
Neuseeland, 2014 
Komödie
Produktionsfirma: Defender Films/Shadow Pictures/Two Canoes/Unison 
Films
Verleih: Kino:Weltkino
Länge: 82 Minuten
FSK: ab 12; f
Erstaufführung: 30.10.2014 
1.1.2015 Schweiz
FILMDIENST-Nummer: 42664
Produktion: Emanuel Michael, Taika Waititi, Chelsea Winstanley, Pamela 
Harvey-White
Regie: Jemaine Clement, Taika Waititi
Buch: Jemaine Clement, Taika Waititi
Kamera: Richard Bluck, D.J. Stipsen
Musik: Plan 9
Schnitt: Tom Eagles, Yana Gorskaya, Jonathan Woodford-Robinson
Darsteller: Taika Waititi (Viago), Jemaine Clement (Vladislav), Jonathan 
Brugh (Deacon), Ben Fransham (Petyr), Cori Gonzalez-Macuer (Nick), 
Jackie van Beek (Jackie), Stuart Rutherford (Stu), Rhys Darby (Anton), Ethel 
Robinson (Katherine), Elena Stejko (Pauline Ivanovich), Jason Hoyte (Juli-
an), Karen O‘Leary (Officer O‘Leary), Mike Minogue (Officer Minogue)

Vier Vampire hausen in einer Wohngemeinschaft in Neuseeland und schla-
gen sich mit den Zumutungen des modernen Lebens herum. Ein Vampir-
Treffen verspricht Abwechslung von der allnächtlichen Suche nach Opfern 
und den üblichen WG-Problemen mit rücksichtslosen Mitbewohnern. Die 
liebevoll inszenierte Horrorkomödie kann der vertrauten Ausgangsidee viel 
frischen Witz abgewinnen. Im Endeffekt entsteht daraus dennoch nur eine 
Abfolge von Episoden, deren Komik durch den unpassenden Einfall behin-
dert wird, dass die Vampire von einem Kamerateam begleitet werden.

Die Vampire sind nicht tot zu kriegen. Dabei reichen die Spielarten von 
traditionellen Verkörperungen des Bösen wie in „Abraham Lincoln Vampirjä-
ger“ über eher zahnlose Nachwuchskräfte wie „Die Vampirschwestern“ bis 
zu Blutsaugern, die sich mit den Zumutungen der Moderne zu arrangieren 
versuchen. In diese Kategorie, die zuletzt Jim Jarmuschs „Only Lovers Left 
Alive“ bediente, gehört auch „5 Zimmer Küche Sarg“ der beiden neuseeländi-

5 Zimmer Küche Sarg

schen Komiker Taika Waititi und Jemaine Clement. Die beiden führen aller-
dings anders als Jarmusch keine elitär denkenden Blutsauger vor, sondern 
gewissermaßen „Vampire wie wir“, die gemeinsam in einer WG wohnen. Was 
vor allem dem wohlerzogenen Dandy Viago, den Waititi herrlich quecksilbrig 
verkörpert, nicht immer leicht fällt. Seine Mitbewohner halten nichts von den 
einfachsten Rücksichtnahmen („Legt doch bitte Zeitungspapier aus, wenn ihr 
auf meinem Sofa jemanden beißt!“); das mit 183 Jahren jüngste WG-Mitglied 
Deacon weigert sich sogar, auch nur einmal den Abwasch zu übernehmen. 
Der im Mittelalter verwurzelte Vladislav (Clement) übt seine Foltergelüste 
nicht nur still in seinem Zimmer an menschlichen Opfern aus, sondern quält 
auch gerne mal seine Mitvampire, und der 8000 Jahre alte Petyr macht oh-
nehin, was er will. Und das alles, obwohl die Notwendigkeit, an jungfräuliche 
Kandidatinnen oder Kandidaten für den allnächtlichen Biss zu kommen, sich 
auch nicht von alleine löst.

Die komödiantische Konfrontation von Vampiren mit der normalen Welt kennt 
man seit „Die Herren Dracula“ und „Liebe auf den ersten Biss“, doch Waititi 
und Clement gewinnen der vertrauten Situation bemerkenswert viel frischen 
Witz ab. Dass das geringe Budget des Films jederzeit erkennbar ist, scha-
det nicht, sondern erzeugt zusätzlichen Charme, zumal er erheblich mehr 
Gespür für einen spielerischen Umgang mit den Chiffren des Vampirfilms 
beweist als eine aufwendige Großproduktion wie „Dark Shadows“. So stehen 
die vier WG-Bewohner für unterschiedliche Traditionen: Viago erinnert ent-
fernt an die Eleganz Christopher Lees, Vlad ist ein akzentsprechender Ver-
führer wie Bela Lugosi, Deacon ein Lederjackenvampir wie Kiefer Sutherland 
in „The Lost Boys“ und Petyr ein Doppelgänger von „Nosferatu“. Nur eins 
stört etwas die Freude an dem zitatenreichen Werk: Der liebenswerte, wenn 
auch mitunter blutige Humor fügt sich nicht in einen passenden erzähleri-
schen Rahmen ein. Die Vampire lassen sich vorgeblich in Vorbereitung auf 
einen „unheiligen Maskenball“ von einem Kamerateam filmen – eine absurde 
Idee, da sie eigentlich höllische Angst vor einer Aufdeckung ihrer wahren 
Natur haben –, doch bleibt es bei einer Ansammlung von Episoden. Die sind 
zwar für sich meist amüsant, lassen aber keine Notwendigkeit erkennen, 
warum sie zu einem Film zusammengefügt worden sind. 

Marius Nobach, FILMDIENST 2014/22
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Vorfilm: Krokodil, D 2015, 3‘48 Min., von Julia 
Ocker. Das Krokodil hat alles, was man für 
einen gemütlichen Fernsehabend braucht. 
Aber dann gibt es ein Problem mit den Salz-
stangen.
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BEAUTY AND THE BEAST 
3D, Scope. USA, 2017 
Kinderfilm Literaturverfilmung Märchenfilm Musical
Produktionsfirma: Walt Disney Pic. / Mandeville Films
Verleih Kino: Walt Disney
Länge: 130 Minuten
FSK: ab 6; f
FBW: bw
Erstaufführung: 16.3.2017
FILMDIENST-Nummer: 44549
Produktion: David Hoberman, Todd Lieberman, Steve Gaub, Jack Morrissey, Greg Yolen, Alex-
ander Young
Regie: Bill Condon
Buch: Stephen Chbosky, Evan Spiliotopoulos
Vorlage: Linda Woolverton (Drehbuch „Die Schöne und das Biest (1991)“), Jeanne-Marie Le-
prince de Beaumont (Märchen)
Kamera: Tobias A. Schliessler
Musik: Alan Menken
Schnitt: Virginia Katz
Darsteller: Emma Watson (Belle), Dan Stevens (Biest / Prinz), Luke Evans (Gaston), Kevin 
Kline (Maurice), Josh Gad (Le Fou), Ewan McGregor (Lumière), Stanley Tucci (Cadenza), Ian 
McKellen (von Unruh), Emma Thompson (Madame Pottine), Audra McDonald (Madame de Gar-
derobe), Gugu Mbatha-Raw (Plumette), Nathan Mack (Tassilo), Hattie Morahan (Agathe), Adrian 
Schiller (Monsieur D‘Arque), Haydn Gwynne (Clotilde)

Um ihren Vater zu retten, liefert sich eine aufgeweckte junge Frau einem furchteinflößenden 
Wesen aus, das in einem verzauberten Schloss haust. Ihre anfängliche Abneigung wandelt sich, 
als sie die verborgene Empfindsamkeit des rohen Schlossherrn weckt. Remake des Disney-
Zeichentrick-Musicals aus dem Jahr 1991 als Realfilm, der inhaltlich und musikalisch eng am 
Original bleibt und verblüffend genau die Animationen in Ausstattung und Kostüme überträgt. 
Während dabei die Qualitäten der Vorlage erhalten bleiben, beweist der Film in der Zeichnung 
der Nebenfiguren durchaus Mut zur reizvollen Neuinterpretation.

In dem gewaltigen Schloss sind sie beide Gefangene: Das ungehobelte Biest, einst wegen sei-
ner Lieblosigkeit von einer Zauberin in eine furchteinflößende Gestalt verwandelt, und die auf-
geweckte Belle, die sich zu einem Leben im Bannkreis des menschenfeindlichen Schlossherrn 
verpflichtet hat. Ganz ohne Mittel, den einsamen Ort hinter sich zu lassen, sind sie jedoch nicht. 
Nachdem die anfängliche Abneigung gewichen ist und die beiden sich nähergekommen sind, 
enthüllt das Biest der jungen Frau eine Möglichkeit, sich kraft ihrer Gedanken fortzuwünschen. 
Die magische Traumreise führt die beiden zurück in Belles Vergangenheit, in die Künstlerklau-
se in Paris, wo sie geboren wurde. Ein Abstecher mit zwiespältigem Ergebnis, denn der Blick 
zurück erweist sich nicht als reine Befreiung von den Fesseln der Gegenwart, sondern in vielem 
auch als schmerzhafte Bürde.

Man kommt kaum umhin, in dieser Szene aus Bill Condons „Die Schöne und das Biest“ nicht 
auch eine subtile Anspielung auf das generelle Dilemma der Disney-Studios bei den Real-Neu-
verfilmungen ihrer klassischen Zeichentrickwerke zu sehen: den alten Zauber erneut heraufbe-
schwören zu wollen, ohne den geliebten Filmen Gewalt anzutun, sich aber andererseits auch 
nicht im bloßen Imitat zu erschöpfen. Jede der seit 2013 im Jahrestakt veröffentlichten Produkti-

Die Schöne und das Biest
onen kündet davon: Waren „Maleficent“ (fd 42 404) und „Cinderella“ (fd 42 942) von vornherein 
als sehr freie Adaptionen angelegt, fiel „The Jungle Book“ (fd 43 833) zwischen fotorealistischer 
Neuinterpretation und der bemühten Verpflichtung gegenüber dem Original ziemlich ambivalent 
aus.

„Die Schöne und das Biest“ ist nun so nah dran an der Zeichentrick-Fassung (fd 29 927) wie 
bislang keines der anderen Remakes, da es den Plot weitgehend originalgetreu übernimmt. 
Auch hier wird nach dem kurzen Prolog die Geschichte aus Sicht von Belle aufgerollt. In ihrem 
Provinznest als „seltsam“ verschrien – weil sie sich für Bücher interessiert, aber nicht für die 
Heiratsanträge des Dorf-Beaus Gaston –, lebt sie allein mit ihrem Vater Maurice, bis dieser im 
Wald in ein Unwetter gerät. Vom Weg abgekommen, verirrt er sich ins Schloss des Biests, das 
ihn gefangensetzt. Als Belle davon erfährt, nimmt sie den Platz ihres Vaters ein. Zuerst abgesto-
ßen von dem Biest, das mit Jähzorn über sein Schloss und seine in Einrichtungsgegenstände 
verzauberten Diener herrscht, entdeckt sie allmählich seine guten Anlagen und ändert auch ihn. 
Dank ihrer gegenseitigen Zuneigung erscheint der Fluch auf dem Schloss mit einem Mal lösbar.

Die enge Orientierung am Original dürfte angesichts des ausgefeilten Drehbuchs der 1991er-
Adaption von Gary Trousdale und Kirk Wise (fd 29 927) nahegelegen haben. Mit seiner klugen 
und selbstbewussten Heldin und dem ungeschlachten, aber empfindsamen Biest verfügt auch 
die Neuinterpretation über vielschichtige Hauptfiguren; hinzu kommt, dass die Mixtur aus Humor 
und Gefühl durch eine bemerkenswerte Offenheit für dramatische Momente ergänzt wird, durch 
die man weit mehr als in anderen Disney-Filmen um das Wohl der Figuren bangen kann. Auch 
die eingängige Musik von Alan Menken und die Songs wurden – mit kleinen Überarbeitungen 
und um neues Material ergänzt – in das Remake transferiert, während Ausstattung und Kostüme 
die Vorgaben der Zeichentrick-Vorlage verblüffend genau nachahmen. Gerade bei den häu-
figen Kameraschwenks über die prachtvollen Räume beweist die Regie jedoch Sinn für ein 
geschmackvolles Maß an Schauwerten. Im Gegensatz zur ähnlich aufwändigen, aber gänzlich 
seelenlosen „Die Schöne und das Biest“-Verfilmung des Franzosen Christophe Gans von 2014 
(fd 42 334) wird Schönheit hier zwar vorgeführt, aber nicht damit geprotzt.

Im Vergleich bleibt die kompaktere Zeichentrick-Fassung letztlich der bessere Film angesichts 
dieser betont nicht-eigenständigen Variante, die in erster Linie auf eine neue Zuschauerge-
neration ohne Kenntnis des Originals zielt. Trotzdem lohnt sich auch die Realverfilmung, da 
sie den Stoff um zahlreiche neue Nuancen bereichert. Das betrifft vor allem die Eindämmung 
des Zeichentrick-spezifischen Slapstick-Humors und die weniger karikaturhafte Zeichnung 
der Nebenfiguren. Maurice ist so vom überdrehten Erfinder zum leicht versponnenen Künstler 
avanciert, während Gastons selbstverliebtes Posiergehabe als Verhalten eines geborenen Sol-
daten gedeutet wird, dem ohne Krieg der Lebenszweck genommen ist. Wenn er aus verletzter 
Eitelkeit schließlich die Dorfbewohner zum Lynchmob gegen das Biest aufhetzt, verliert der Film 
mit einem Mal jede Märchenhaftung und zeigt unverhüllt die hässliche Fratze von Ignoranz und 
Hass auf alles Fremdartige, die einem nur zu vertraut verkommt. Gastons dicker Handlanger 
Lefou darf derweil zum gebrochenen Charakter werden, der seinen gutaussehenden Herrn offen 
anhimmelt, seine Zuneigung aber zusehends kritisch hinterfragen muss. 

Zeitgemäß und klug in der Reflexion des Stoffs, kann diese Version von „Die Schöne und das 
Biest“ die Vorlage zwar nicht ersetzen, aber durchaus neben ihr bestehen. 

Marius Nobach, FILMDIENST 2017/6
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Vorfilm: Working with Animals 
N 2016, 4‘02 Min., von Marc Reisbig. 
Juan Sebastian Elcano ist ein gestan-
dener Naturfilmer. Er ist spezialisiert auf 
wilde Tiere. Dieser Film ist die Charak-
terstudie eines passionierten Künstlers in 
seinem natürlichen Lebensraum.
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Monsieur Pierre geht online 
UN PROFIL POUR DEUX 
Frankreich/Deutschland/Belgien, 2017 
Komödie
Produktionsfirma: Ici et Là Prod./Detailfilm/La Compagnie Cinématographique/Panache/
Orange Studio/Schortcut Films/RTBF/VOO/BE TV/Gasmia/MMC Movies/The Post Repub-
lic/Chaussee
Verleih: Kino:Neue Visionen
Länge: 101 Minuten
FSK: ab 0; f
FBW: bw
Erstaufführung: 22.6.2017
FILMDIENST-Nummer: 44781
Produktion: Christophe Bruncher, Fabian Gasmia, Gaëtan David, André Logie, Georges 
Schoucair, Arlette Zylberberg, Philippe Logie, Bastian Griese, Philip Borbély, Michael 
Reuter, Torben Seemann
Regie: Stéphane Robelin
Buch: Stéphane Robelin
Kamera: Priscila Guedes
Musik: Vladimir Cosma
Schnitt: Patrick Wilfert
Darsteller: Pierre Richard (Pierre), Yaniss Lespert (Alex), Fanny Valette (Flora), Stéphane 
Bissot (Sylvie), Stéphanie Crayencour (Juliette), Gustave Kervern (Bernard), Macha Méril 
(Marie), Pierre Kiwitt (David), Philippe Chaine (Produzent), Anna Bederke (Madeleine)

Ein zurückgezogen lebender 80-Jähriger erhält von seiner Tochter einen Computer und 
findet wider Erwarten Gefallen an ihm, vor allem auch weil er über ein Online-Portal 
Kontakt zu einer einsamen Frau aufnimmt. Ein Rendezvous mit ihr erweist sich freilich als 
schwierig, weil er sich mit Alter und Bild seines jungen Computerlehrers angemeldet hat. 
Eine um die sympathische Altersrolle für Pierre Richard entwickelte Komödie, der nach 
originellem Anfang zusehends die Einfälle ausgehen. Auch findet der Film keine rechte 
Haltung zur „unbotmäßigen“ Begierde des alten Mannes und rettet sich in ein unverbindli-
ches Happy End.

Die moderne Gesellschaft mit ihrer tückischen Technik und Pierre Richard – das war im 
Kino immer eine hochexplosive Kombination. An der versponnenen, tollpatschigen Art des 
lockenköpfigen Komikers konnten in seinen Hochphasen ganze Branchen verzweifeln, 
wenn er ihre kalte Zweckausrichtung kreativ unterwanderte. Das schwingt auch jetzt mit, 
wenn Pierre Richard als 80-jähriger Witwer in „Monsieur Pierre geht online“ erste Erfah-
rungen mit der Computertechnologie und dem Internet macht. 

Obwohl er bereit ist, sich auf die Technik einzulassen, kommt es zu Missverständnissen, 
etwa wenn Monsieur Pierre den Computer-Sprachgebrauch („Öffnen Sie ein Fenster!“) 
falsch versteht oder über den Sinn der seitlichen Schlitze am Laptop rätselt. Auf diese 
Weise kommentiert der Film durchaus amüsant, was für im Grunde recht eigenartige 
Gerätschaften im digitalen Zeitalter zu Alltagsgefährten geworden sind.

Monsieur Pierre geht online 

Unter der Regie von Stéphane Robelin scheint Pierre Richards körperbetonte Komik nur 
noch in feinen Andeutungen auf. Die markanteste Gemeinsamkeit mit seinen früheren 
Figuren ist die Starrköpfigkeit, mit der er seine Umwelt vor den Kopf stößt. Seit dem Tod 
seiner Frau verbringt er seine Tage zuhause mit alten Super8-Aufnahmen, Rotwein und 
Essen aus der Dose. Tochter Sylvie kümmert sich zwar um den alten Griesgram, doch 
ihre Geduld ist nahezu aufgebraucht. Eine Einführung ins Internet dient neben der Selbst-
entlastung noch einem weiteren Zweck: dem neuen Freund ihrer Tochter Juliette, einem 
ebenso erfolg- wie antriebslosen Autor, eine sinnvolle Tätigkeit zu verschaffen.

Pierre ahnt nichts davon, als er den Computerlehrer widerwillig akzeptiert und kräftig über 
den ihm unbekannten Partner seiner Enkelin herzieht. Für den zurückhaltenden Alex 
geraten die Stunden mit dem Alten so zur unangenehmen Angelegenheit, zumal er sich 
bald als Mitwisser eines pikanten Geheimnisses fühlen darf: Der einsame Pierre hat die 
Online-Dating-Portale entdeckt und auf der Suche nach einfühlsamen Frauen Antwort 
erhalten. Allerdings hat er sich in seinem Profil 50 Jahre jünger gemacht und dazu ein 
Foto von Alex eingestellt; dass die 31-jährige Flora ihn treffen will, kann er deshalb nicht 
nur auf ihren Schriftverkehr zurückführen.

So geht es schließlich mit Alex als seinem Stellvertreter zum Rendezvous nach Brüssel, 
wo sich Flora als ebenso liebesbedürftig wie charmant erweist. Ganz gegen seine Art 
verliebt sich Alex Hals über Kopf, klärt den wahren Sachverhalt jedoch bis zur Abreise 
nicht auf. Entsprechend entstehen neue Probleme: Alex fühlt sich schuldig, Pierre reagiert 
eifersüchtig und ist noch längst nicht bereit, seine Träume von einer Beziehung mit der 
schönen jungen Frau aufzugeben.

Die Verwicklungen und Fehlschlüsse sind absehbar und werden mit einigen originellen, 
aber auch vielen lahmen Einfällen präsentiert. Das gemächliche Tempo, das anfangs 
noch gut zur bejahrten Hauptfigur passt, wird im zweiten Teil zunehmend behäbig, was 
den Pointen viel an Wirkung raubt. Auch verrät der Film eine ziemliche Ratlosigkeit, wie 
er Pierres Begierde nach einer nicht mal halb so alten Frau verstanden wissen will: Für 
einen „dirty old man“ ist er zu sehr als Charmeur alter Schule gezeichnet (und Pierre 
Richard einfach zu sympathisch), allerdings lässt die Bereitschaft zu Lüge und Täuschung 
sein Verhalten nicht wie eine alters- und einsamkeitsbedingte Verirrung wirken.

Das fällt umso mehr auf, als Flora durch das intensive Spiel von Fanny Valette zur ein-
prägsamsten Figur wird: eine zärtliche, nach dem Tod ihres vorherigen Freundes trau-
matisierte und schutzbedürftige Frau, der die Inszenierung mit nicht gerade zwingender 
Logik nur die Alternative zwischen einem der beiden Männer lässt, die sie belogen haben. 
Während die Handlung auf das obligatorische Happy End zusteuert, wünscht man sich 
mehr und mehr, dass der Film für ihre Lage genauso viel Anteilnahme entwickelt hätte wie 
bei der Inszenierung seines verehrten Hauptdarstellers. 

Marius Nobach, FILMDIENST 2017/13
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Vorfilm: Der kleine Mann in der Tasche 
F 2017, 7‘30 Min., von Ana Chubinidze. 
Ein kleiner Mann lebt beschaulich in 
seinem Koffer auf dem Gehweg einer 
großen Stadt. Eines Tages begegnet er 
einem alten blinden Mann, hüpft in des-
sen Tasche; und mit den Mitteln der Mu-
sik hilft er ihm, zu gehen und zu sehen.
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Ich, Daniel Blake 
I, DANIEL BLAKE 
MOI, DANIEL BLAKE 
Großbritannien/Frankreich, 2016 
Drama
Produktionsfirma: Sixteen Films/Why Not Prod./Wild Bunch
Verleih: Kino:Prokino
Länge: 101 Minuten
FSK: ab 6; f
Erstaufführung: 24.11.2016 
8.12.2016 Schweiz 
28.3.2017 DVD & BD
FILMDIENST-Nummer: 44308
Produktion: Rebecca O‘Brien
Regie: Ken Loach
Buch: Paul Laverty
Kamera: Robbie Ryan
Musik: George Fenton
Schnitt: Jonathan Morris
Darsteller: Dave Johns (Daniel Blake), Hayley Squires (Katie), Micky McGregor (Ivan), Dylan 
McKiernan (Dylan), Sharon Percy (Sheila), Briana Shann (Daisy), Colin Coombs (Postbote)

Auszeichnungen:
Ken Loach, Cannes 2016, „Goldene Palme“ 

Ein 59-jähriger britischer Zimmermann erleidet kurz vor dem Rentenalter einen leichten Herz-
infarkt und ist erstmals in seinem Leben auf staatliche Hilfe angewiesen. Beim Kampf mit An-
trägen und Formularen lernt er eine alleinerziehende Mutter kennen, die ähnlich erniedrigende 
Erfahrungen mit der Bürokratie gemacht hat. Trotz komödiantischer Töne liegt die Stärke der 
Inszenierung im politischen Zorn, mit dem Regisseur Ken Loach die Herzlosigkeit der verwalte-
ten Welt auf den Deregulierungswahn der Neokonservativen zurückführt. Biblische Anklänge in 
der Passionsgeschichte des Handwerkers sind dabei nicht zu übersehen.

Der britische Regisseur Ken Loach erzählt von einem verwitweten Zimmermann aus New-
castle im Nordosten Englands. Daniel Blake kommt bald ins Rentenalter; kürzlich hat er einen 
leichten Herzinfarkt erlitten. Er kann und möchte wieder arbeiten, doch einen legalen Job zu 
bekommen, erweist sich aus formalen Gründen als überaus schwer. Mit viel Interesse am 
Detail lässt der Film an Daniels Kampf mit den Behörden teilhaben, der ungeachtet seiner 
Realitätshaltigkeit zunehmend absurde Züge trägt. Daniel braucht zwei behördliche Bescheini-
gungen, doch Arbeitsamt und Gesundheitsbehörde wollen ihm die eine ohne die andere nicht 
ausstellen, womit sie sich gegenseitig lahmlegen; der alte Mann fällt durchs Netz der Vorschrif-
ten ins Bodenlose.

Es ist ein aussichtsloser Kampf mit einer staatlichen Hydra, der zusätzlich deprimiert, weil 
Blake offenbar noch nie mit einem Computer gearbeitet hat und deshalb nicht weiß, wie man 
beispielsweise eine Maus bedient. Seine Überforderung rührt, entlarvt aber auch Loachs Blick 
auf die „Lower Class“-Figuren als paternalistisch und idyllisierend. Sind die meisten „kleinen“ 
Leute doch heute längst nicht so unerfahren mit modernen Techniken noch derart selbstlos 
und moralisch vorbildlich, wie es die weiteren Erzählstränge nahelegen. Vor allem in der 

Ich, Daniel Blake
Geschichte einer alleinerziehenden Mutter, die mit ihren zwei Kindern Opfer einer Zwangsräu-
mung wurde. Blake kümmert sich rührend um sie, bastelt den Kindern Spielzeug, vermittelt 
Kontakt zu Sozialhelfern und lädt die Familie zum Essen ein.

Es ist kein Zufall, dass Loach seine Figur auch mit christlichen Attributen dekoriert: Daniel ist 
Zimmermann von Beruf, und er schnitzt den Kindern ausgerechnet Fische. Ebenso erlebt man 
Blake im Umgang mit Nachbarn als guten Mensch von Newcastle: immer fair, nie aufbrausend, 
zornig oder sonstwie emotional – ein harscher und beschämender Kontrast zu den frustrieren-
den Erfahrungen auf den Ämtern.

Auch wenn die Inszenierung immer wieder versucht, der Geschichte Momente der Leichtigkeit 
und des Komödiantischen zu geben, liegt die Stärke im politischen Zorn. Loach zeigt, was die 
Soziologie mit akribischen Begriffen herausgearbeitet hat: Dass der deregulierte Markt unend-
lich viel mehr formale Vorschriften und Regularien zur Disziplinierung der Menschen produziert 
als frühere Ökonomien, und dass Bürokraten zugleich mitleidsloser denn je agieren. Das Indivi-
duum und dessen besonderen Umstände gelten immer weniger.

Am Beispiel des Kämpfers Daniel Blake, dessen Mut und Witz, Energie und Enthusiasmus 
in der Mühle der verwalteten Welt zermahlen werden, beschreibt Loach eindringlich, wie die 
Bürokratie Menschen kaputtmacht, wie sich die Sozialämter hinter ihren Callcentern und 
Internetauftritten verstecken, neue, absurde Beschäftigungsspiele erfinden und Komplexität der 
Formulare und Verfahren derart steigern, dass viele so genannte Sozialhilfeempfänger frustriert 
aufgeben oder scheitern – jedenfalls die Statistik „befreien“. „Es ist eine monumentale Farce“, 
erkennt Daniel, „wir schreiben Bewerbungen für Jobs, die es gar nicht gibt.“ Auch die Verant-
wortlichen werden benannt: „All those fucking Tories.“ 

Es ist ein unaufhaltsamer Weg auf einer absteigenden Ebene. Daniel scheitert an allen Fron-
ten. Am Ende, kurz vor einem entscheidenden Sozialverfahren, stirbt er an seinem zweiten 
Infarkt – auf der Behördentoilette. Die Botschaft, dass der Staat der Feind sei, die der selbst-
ernannte Trotzkist Loach paradoxerweise mit den Neoliberalen teilt, ist da schon überdeutlich 
formuliert: „The state digged him to an early grave.“

In einer sehr pathetischen Beerdigung wird am Schluss ein Brief des Verstorbenen verlesen: 
„Ich bin kein ,Kunde‘, ich bin kein ,Klient‘, ich bettle nicht. Ich bin ein Bürger. Nicht mehr, nicht 
weniger.“

Die Mischung aus Idealisierung und Stereotypisierung widerspricht dem verbreiteten Eindruck 
des „Realismus“, ja des „Naturalismus“ in den Filmen des britischen Regisseurs. Nichts könnte 
falscher sein. Ken Loach steht in jeder Hinsicht für ein Kino als moralische Anstalt. 

Rüdiger Suchsland, FILMDIENST 2016/24 

171 KinoFlyer



Freitag, 26.1.2018 
20.15 Uhr

Eschborn K, Jahnstraße 3, 65760 Eschborn. 06196. 48800, www.eschborn-k.de

Kino

Eschborn K, Jahnstraße 3, 65760 Eschborn
061 96. 4 88 00   www.eschborn-k.de    info@eschborn-k.de

Vorfilm: Nachtstück D 2016, 4‘02 Min., 
von Anne Breymann. In der Nacht 
versammeln sich die Waldbewohner auf 
einer Lichtung und setzen ihr Innerstes 
aufs Spiel.
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Plötzlich Papa 
DEMAIN TOUT COMMENCE 
Scope. Frankreich/Großbritannien, 2016 
Drama Komödie
Produktionsfirma: Mars Films/Vendôme Prod./Poisson Rouge Pic./TF1 Films Prod./Koro-
koro
Verleih: Kino:Tobis
DVD: Tobis (Universum)
Blu-ray: Tobis (Universum)
Länge: 118 Minuten
FSK: ab 0; f
Erstaufführung: 5.1.2017 
12.5.2017 DVD & BD
FILMDIENST-Nummer: 44406
Produktion: Philippe Rousselet, Stéphane Célérier, Christopher Granier-Deferre
Regie: Hugo Gélin
Buch: Hugo Gélin, Mathieu Oullion, Jean-André Yerles
Vorlage: Guillermo Ríos (Drehbuch „Plötzlich Vater“), Leticia López Margalli (Drehbuch 
„Plötzlich Vater“), Eugenio Derbez (Drehbuch „Plötzlich Vater“)
Kamera: Nicolas Massart
Musik: Rob Simonsen
Schnitt: Grégoire Sivan, Valentin Feron
Darsteller: Omar Sy (Samuel), Clémence Poésy (Kristin), Antoine Bertrand (Bernie), Ash-
ley Walters (Lowell), Gloria Colston (Gloria), Clémentine Célarié (Samantha), Anna Cottis 
(Miss Appleton), Raquel Cassidy (Lehrerin), Jay Benedict (Arzt), Raphael von Blumenthal 
(Tom)

Ein lebenslustiger Franzose afrikanischer Abstammung kutschiert Touristen entlang der 
Mittelmeerküste, bis ihm eine Strandbekanntschaft ein Baby in die Hand drückt und nach 
London entschwindet. Auf der Suche nach ihr standet er an der Themse, wird Stuntman 
und wandelt sich zum mustergültigen Alleinerziehenden. Gut gespielte, elegant fotogra-
fierte Vater-Tochter-Komödie, die pointiert von Liebe und Notlügen, Verantwortung und 
dem Sinn des Lebens, aber auch von den unterschiedlichen Lebensweisen auf beiden 
Seiten des Ärmelkanals erzählt. Das französische Remake eines mexikanischen Erfolgs-
films fällt dabei deutlich gefälliger, aber auch harmloser als der Original aus.

Samuel, ein junger lebenslustiger Schwarzer, lebt glücklich und zufrieden an einem son-
nigen Traumstrand der südfranzösischen Mittelmeerküste. Er ist gutaussehend, charmant 
und humorvoll, sodass selbst seine Chefin seine ständige Unpünktlichkeit sowie sein 
laxes Verhältnis zu Regeln toleriert. Samuel ist sehr beliebt, kutschiert Touristen mit dem 
Boot durch die felsigen Buchten und aufs offene Meer hinaus, er feiert gerne, flirtet und 
verführt attraktive Touristinnen.

Einmal sind es sogar zwei – doch am nächsten Morgen steht eine unerwartete Dritte vor 
dem Boot: Kristin trägt ein Baby im Arm und drückt es dem verblüfften Samuel in den 
Arm. Es sei seine Tochter, sagt sie, und verschwindet in einem Taxi. Er läuft ihr nach, folgt 

Plötzlich Papa

ihrer Spur nach London, verirrt sich mit dem schreienden Baby in der U-Bahn, wird von 
seiner Chefin per Telefon gefeuert und fällt bei seinen waghalsigen Sprüngen dem schwu-
len Filmproduzenten Bernie auf. Mittel- und obdachlos, bleibt ihm keine andere Wahl, als 
Bernies Angebot anzunehmen und Stuntman zu werden.

Acht Jahre später sind Samuel und seine Tochter Gloria ein Herz und eine Seele. Weil er 
immer noch kein Englisch kann, übernimmt das Mädchen seine Geschäftsverhandlungen. 
Dabei schwänzt sie oft genug die Schule. Auch sonst besteht ihr Familienleben überwie-
gend aus Spiel und Spaß, vom Basketball bis zum Piratenkostüm. Weil Gloria aber auch 
davon träumt, eine Mama zu haben, hat Samuel eine höchst aktive Mutter erdichtet, die 
ein bewegtes Agentenleben führt und ihrer Tochter Abend für Abend eine E-Mail von den 
unterschiedlichen Kriegsschauplätzen schickt. In Wirklichkeit hat er nie wieder etwas von 
Kristin gehört. Es gibt auch noch ein weiteres trauriges Geheimnis, das Samuel seiner 
Tochter nie erzählen will. Doch eines Tages taucht Kristin wieder auf, und alles wird an-
ders.

„Plötzlich Papa“ ist ein Film über Liebe und Notlügen, Verantwortung und den plötzlichen 
Sinn des Lebens. Er knüpft an andere Filme über Kinder und Väter an, von Charlie Chap-
lins „The Kid“ (1921) über „Wenn der Vater mit dem Sohne“ (fd 4273) bis zu „Das Leben 
ist schön“ (fd 33 422); Filme über die schwierige Balance zwischen Tragik und Komik, in 
denen Männer durch ein Kind in ihrem Charakter grundlegend verändert werden, wobei 
sie vom Wickeln bis zum Trösten vieles lernen und – und das ist die tragische Seite dieser 
Geschichten – überdies Gefahr laufen, das Kind wieder zu verlieren. 

Auch Regisseur Hugo Gélin erzählt diese Geschichte mit einem gut funktionierenden 
Schauspielerensemble, mit schönen Aufnahmen südfranzösischer Strände und des 
Londoner Stadtlebens sowie den charmanten Differenzen zwischen französischer und 
angelsächsischer Lebensart. Dennoch ist „Plötzlich Papa“ ein eher stromlinienförmiges 
Remake eines mexikanischen Originals, der ebenso anrührenden, derb-fröhlichen wie 
tieftraurigen Komödie „Plötzlich Vater“ (fd 43 240) des mexikanischen Multitalents Euge-
nio González Derbez, die in Deutschland als DVD erschien.

Gélins Behauptung, dass das dem Film zugrundeliegende Drehbuch von Jean-André 
Yerlès eine „sehr freie Adaption eines mexikanischen Films“ sei, ist geschwindelt. Zwar 
wurden die Namen der Figuren verändert, der Plot geographisch nach Europa transferiert 
(was der Geschichte eine wichtige gesellschaftspolitische Dimension raubt), doch ansons-
ten klebt das Remake bis in Details an den überraschenden Wendungen des sehr klug 
konstruierten Originaldrehbuchs. Allerdings vermisst man dessen Skurrilität und über-
zeichnete Verspieltheit, die in der französischen Version deutlich gefälliger und teils von 
biederen Harmlosigkeit ist. 

Wolfgang Hamdorf, FILMDIENST 2017/1
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Vorfilm: Im Käfig F 2016, 6‘00 Min., von 
Loïc Bruyère. Der Bär im Käfig kann nicht 
singen und findet in dem kleinen Vogel, 
der nicht fliegen kann, einen treuen 
Freund.
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Der junge Karl Marx 
LE JEUNE KARL MARX 
Frankreich/Deutschland/Belgien, 2016 
Biopic Historienfilm
Produktionsfirma: Agat Films/Velvet Film/Rohfilm/Artémis Prod./France 3 Cinéma/Jouror/
SWR/RTBF/Voo/Be TV/Shelter Prod.
Verleih:Kino: Neue Visionen
Länge: 118 Minuten
Erstaufführung: 2.3.2017
FILMDIENST-Nummer: 44531
Produktion: Nicolas Blanc, Rémi Grellety, Robert Guédiguian, Raoul Peck, Benny Drech-
sel, Patrick Quinet, Karsten Stöter
Regie: Raoul Peck
Buch: Pascal Bonitzer, Raoul Peck
Kamera: Kolja Brandt
Musik: Alexei Aigui
Schnitt: Frédérique Broos
Darsteller: August Diehl (Karl Marx), Stefan Konarske (Friedrich Engels), Vicky Krieps 
(Jenny Marx), Olivier Gourmet (Pierre Proudhon), Michael Brandner (Joseph Moll), 
Alexander Scheer (Wilhelm Weitling), Hans-Uwe Bauer (Arnold Ruge), Peter Benedict 
(Friedrich Engels‘ Vater), Hannah Steele (Mary Burns), Niels Bruno Schmidt (Karl Grün), 
Marie Meinzenbach (Lenchen), Rolf Kanies (Moses Hess)

Im Pariser Exil lernt der 26-jährige Karl Marx im Jahr 1844 den Fabrikantensohn Friedrich 
Engels kennen. Ihre anfangs gegenseitige Abneigung wandelt sich in eine lebenslange 
Freundschaft. Fortan schreiben sie gemeinsam, doch Zensur, Polizeirazzien, Verhaftun-
gen, Machtkämpfe und erneutes Exil rauben ihnen zunehmend die Kräfte. Ein packender, 
detailfreudig und stimmig ausgestatteter biografischer Film aus dem Leben zweier vorzüg-
lich dargestellter Männer, die die Welt veränderten. 

„Hatte Marx doch recht?“, fragte jüngst eine Wochenzeitung auf der Titelseite und schob 
gleich hinterher: „Gierige Manager, schreiende Ungerechtigkeit und der Aufstand der 
Vergessenen: Karl Marx sah alles kommen.“ Unterschwellig ist die Frage also mit „Ja!“ 
beantwortet. In Zeiten, in denen auch in Deutschland die Schere zwischen Arm und Reich 
immer weiter auseinanderklafft oder ein milliardenschwerer Präsident die Vereinigten 
Staaten wie ein Firmenimperium lenken will, bleibt die Frage akut. Auch wenn das „Kapi-
tal“ schon 150 Jahre alt ist, berufen sich viele Autoren noch immer auf Marx und greifen 
die Essenz seiner Schriften auf, die sich ins Heute übertragen lässt.

Es mag deshalb kein Zufall sein, dass mit „Der junge Karl Marx“ ein Film über die be-
ruflichen Anfänge des Philosophen erscheint. Regisseur Raoul Peck, der an der DFFB 
studierte und 1996/97 Kulturminister in Haiti war, konzentriert sich auf jene wenigen Jahre 
zwischen dem Beginn der Freundschaft von Marx und Friedrich Engels und ihrer gemein-
samen Abfassung des „Kommunistischen Manifests“.

Der junge Karl Marx

Man schreibt das Jahr 1844. Der 26-jährige Karl Marx, von August Diehl charismatisch 
verkörpert, lebt mit seiner Frau Jenny unter ärmlichen Verhältnissen im Exil in Paris. Als 
ihm bei einem gemeinsamen Bekannten Friedrich Engels vorgestellt wird, ist ihm dieser 
geschniegelte Dandy, der Sohn eines Fabrikbesitzers, auf Anhieb unsympathisch. Doch 
Engels weiß, wovon er spricht: Zu oft hat er erleben müssen, wie sein herrischer Vater in 
Manchester die Arbeiterinnen in einer Baumwollspinnerei ausbeutete und bei Aufmüpfig-
keit sofort entließ. Beim Bier lernen sich die beiden ungleichen Männer – aufbrausend, 
spöttisch und scharfsinnig der eine, zurückhaltend, distinguiert und pragmatisch der ande-
re – kennen und respektieren. Fortan arbeiten sie zusammen. 

Doch Zensur, Polizeirazzien, Verhaftungen, Machtkämpfe und erneutes Exil – Marx muss 
1845 nach Brüssel übersiedeln, weil Frankreich ihn ausweist – kosten Energie. Als Anta-
gonisten um die Macht innerhalb der Linken fungieren der Sozialist Wilhelm Weitling und 
der Autodidakt Pierre-Joseph Proudhon. Ein Konflikt, der auch komisch ausgetragen wird: 
Auf Proudhons „Philosophie des Elends“ antwortet Marx mit „Das Elend der Philosophie“. 
Seine Frau Jenny findet in einer witzigen Szene mit dem Titel „Kritik der kritischen Kritik“ 
die Überschrift zu einer Polemik, mit der sich Marx und Engels gegen die Thesen des 
Theologen Bruno Bauer wenden. Der jugendliche Elan des Trios scheint das Neue, das 
Revolutionäre ihres Denkens erst zu ermöglichen.

Raoul Peck stützt sich gemeinsam mit seinem Co-Autor Pascal Bonitzer auf direkte 
Quellen, vor allem Briefe. Er stellt zunächst den Zwiespalt und die Widersprüche der 
beiden Männer heraus. So muss sich Engels als Großbürgerlicher erst Respekt unter 
den Arbeitern verschaffen. Später verliebt er sich sogar in eine irische Baumwollspinnerin 
und überbrückt so quasi die Klassen. Marx hingegen kann sich nicht ausschließlich dem 
Schreiben widmen, weil er auch eine Familie ernähren muss. Die Entstehung einer neuen 
politischen Idee geht so Hand in Hand mit der Beschreibung einer engen Freundschaft 
zweier Geistesgrößen, die die Welt verändert haben – eine Engführung von Privatem und 
Politischem, die erstaunlich gut funktioniert. 

Spannend und interessant ist auch das Dreieck Manchester, Paris und Brüssel, das dem 
Film eine Vielsprachigkeit und Internationalität verleiht. Wilhelm Weitlings langweilig klin-
gender „Bund der Gerechten“ wird dabei schnell durch die Parole „Proletarier aller Länder 
vereinigt euch“ ersetzt.

Großes Augenmerk verwendet die Inszenierung auf die detailfreudige und stimmige 
Ausgestaltung der Zeit Mitte des 19. Jahrhunderts. Besonders die große Spinnerei in 
Manchester beeindruckt durch ihr akkurates Produktionsdesign und macht so die aufkom-
mende Industrialisierung spürbar, die mit Elend und Schmutz auf den Straßen einhergeht. 
Auch die Kleidung ist sorgsam ausgewählt und bestimmt so die Charaktere. Der Film 
endet mit dem Druck des kommunistischen Manifests. Eine Schrifttafel gibt einen Ausblick 
auf die Revolution 1848. Marx’ großes Lebenswerk, „Das Kapital“, sollte erst noch kom-
men. 

Michael Ranze, FILMDIENST 2017/5 
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Vorfilm: Big Bag GB 2016, 1‘55 Min., von 
Daniel Greaves. Eine Lehrstunde über 
die Last des Lebens.
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Frühstück bei Monsieur Henri 
L‘ ÉTUDIANTE ET MONSIEUR HENRI 
Frankreich, 2015 
Komödie
Produktionsfirma: Mandarin Cinéma/StudioCanal/France 2 Cinéma/Les Belles Histoires 
Prod.
Verleih: Kino: Neue Visionen
DVD: Neue Visionen (16:9, 1.78:1, DD5.1 frz./dt.)
Blu-ray: Neue Visionen (16:9, 1.78:1, dts-HDMA frz./dt.)
Länge: 95 Minuten
FSK: ab 0; f
Erstaufführung: 7.7.2106 Schweiz 
21.7.2016 
25.11.2016 DVD & BD
FILMDIENST-Nummer: 44046
Produktion: Isabelle Grellat Doublet, Eric Altmayer, Nicolas Altmayer
Regie: Ivan Calbérac
Buch: Ivan Calbérac
Vorlage: Ivan Calbérac (Theaterstück „L‘Étudiante et Monsieur Henri“)
Kamera: Vincent Mathias
Musik: Laurent Aknin
Schnitt: Véronique Parnet
Darsteller: Claude Brasseur (Monsieur Henri), Noémie Schmidt (Constance), Guillaume 
De Tonquédec (Paul), Frédérique Bel (Valérie), Thomas Solivéres (Mathieu), Valérie 
Kéruzoré (Constances Mutter), Stéphan Wojtowicz (Constances Vater), Antoine Glémain 
(Constances Bruder), Gregori Baquet (Arthur), Nicolas Guillot (Der DJ)

Ein griesgrämiger Witwer mit großer Wohnung in Paris nimmt widerwillig eine Studentin 
als Untermieterin auf. Das Arrangement sorgt für Spannungen, da der Alte die finanzielle 
Not der jungen Frau ausnutzen will, um mit ihrer Hilfe die Ehe seines Sohns zu zer-
stören. Komödie vor dem Hintergrund der akuten Wohnungsnot in Großstädten, deren 
ungewöhnliche Wohngemeinschaft amüsante Szenen generiert. Auch die vorzüglichen 
Darsteller können nicht übersehen machen, dass der nur ungenügend motivierte Verfüh-
rungsplan allzu deplatziert erscheint.

Henri Voizot ist aufs Alleinleben optimal eingestellt. Seinen Tagesablauf hat der pensio-
nierte Steuerprüfer bis ins Kleinste mit Ritualen strukturiert, die er stoisch und ohne Vari-
ation durchzieht. Henri könnte zufrieden sein, wenn er diesen Zustand überhaupt kennen 
würde. Doch der bald 80-jährige Witwer hat zeitlebens Griesgrämigkeit und Verachtung 
für seine Mitmenschen kultiviert und so seine Isolation aktiv vorangetrieben. Der Wunsch, 
von allen in Ruhe gelassen zu werden, kollidiert inzwischen aber mit seinem zuneh-
menden Alter und seiner nachlassenden Gesundheit. Sein Sohn Paul findet, dass der 
greise Vater nicht weiter allein in der ausladenden Wohnung leben kann. Deshalb soll ein 
Zimmer untervermietet und ein Aufpasser für den alten Herrn besorgt werden. Widerwillig 
stimmt Henri zu, tut aber alles, um potenzielle Mitbewohner zu vergraulen. Mit der jungen 
Constance hat er allerdings nicht gerechnet. Die Studentin ist nicht auf den Mund gefallen 

Frühstück bei Monsieur Henri

und nimmt die Miesmacherei des Alten nicht ernst. Sie muss bei ihren Eltern unbedingt 
raus, und angesichts der Wohnungsknappheit in Paris hat das Zimmer bei Monsieur 
Henri zumindest einen Vorzug: Es ist verfügbar. Die Wohngemeinschaft wider Willen kann 
beginnen.

Der französische Regisseur Ivan Calbérac geht in seinem vierten Spielfilm mit dem 
allgemeinen Wohnungsnotstand von einem sehr realen Problem aus und zeigt mit der 
Zwei-Generationen-WG eine durchaus nachvollziehbare Lösung auf. Damit aber ist der 
Realismus-Anteil allerdings auch schon erschöpft. Nachdem Henri und Constance unter 
einem Dach leben, folgt die Inszenierung den etablierten Vorgaben von WG-Film-Klassi-
kern wie „Ein seltsames Paar“ (fd 15 677). Die unterschiedlichen Temperamente rasseln 
aneinander, Henri rebelliert gegen den Eindringling und Constance gegen seine Vorschrif-
ten. 

Dass diese Konstellation bei aller Vertrautheit komische Funken schlägt, liegt vor allem 
an den reizvollen Darstellern. Der französische Altstar Claude Brasseur stürzt sich mit 
ungebrochener Spiellust in die Rolle des abweisenden Querulanten, der seine Umgebung 
mit Reibeisenstimme und süffisanten Beleidigungen quält, hinter denen bald Ängste und 
verdeckte Gefühle erkennbar werden. Die Schweizer Filmdebütantin Noémie Schmidt 
schlägt sich daneben erstaunlich sicher und findet für Constance eine gelungene Mi-
schung aus Schlagfertigkeit und tiefer Verunsicherung angesichts ständiger Rückschläge 
im Leben. Wie Brasseur schafft auch sie es, ihrer Figur weit mehr Tiefe zu verleihen, als 
das Drehbuch ihnen eigentlich zugesteht.

Doch mit dem Zwist der Hauptfiguren allein lässt sich der Film nicht füllen. Beim Versuch, 
die Handlung voranzutreiben, verbiegt sich Calbérac allerdings ziemlich. So verfällt Henri 
auf die Idee, seinen scheinbar ungeliebten Sohn und dessen von ihm verachtete Frau 
zu entzweien. Constance soll zu diesem Zweck einen Flirt mit Paul beginnen. Da sie fi-
nanziell notorisch klamm ist und den Rauswurf aus der Wohnung fürchtet, willigt sie nach 
kurzem Zögern ein. Ihre Bereitschaft, für Geld und Wohnrecht ihren Körper als Pfand ein-
zusetzen, nötigt dem Film aber ein moralisches Dilemma auf, das er nicht auflösen kann. 
Da es Calbérac jedoch nicht um ein provokatives Statement geht, erscheint dieser Akt 
sexueller Nötigung seltsam konstruiert und verharmlost, selbst wenn man nie zu fürchten 
braucht, dass Constance bis zum Äußersten gehen würde. 
Dass man dem absurden Verführungsplan trotzdem mit Interesse folgt, liegt einmal mehr 
an den Darstellern: Zu Brasseur und Schmidt gesellt sich Guillaume de Tonquédec, der 
ähnlich wie in „Der Vorname“ (fd 41 199) das köstliche Porträt eines biederen Langweilers 
zeichnet, der durch Constances vorgetäuschte Aufmerksamkeit bald zum Biedermann in 
der Lederjacke mutiert. Das Ziel, auf das der Film zusteuert, heißt freilich nicht Ehebruch, 
sondern Aufbruch. Zusehends hagelt es Ratschläge à la „Lebe deine Träume, bevor es zu 
spät ist“, die selbstredend auch befolgt werden. Damit plädiert Calbérac erheblich unsubti-
ler für Selbstverwirklichung, als es nötig wäre: Monsieur Henri hätte als abschreckendes 
Beispiel für das lebenslange Zurückstellen von Träumen vollkommen ausgereicht. 

Marius Nobach, FILMDIENST 2016/15
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Uli Steiner berichtet zum Thema:
Wie gefährlich ist unsere Welt 
in den Händen der 
Sozialen Medien?

The Circle (2017)
Literaturverfilmung | USA/Vereinigte Arabische Emirate 2017 | 110 Minuten

THE CIRCLE
PRODUKTIONSLAND
USA/Vereinigte Arabische Emirate
PRODUKTIONSJAHR
2017
REGIE
James Ponsoldt
BUCH
James Ponsoldt · Dave Eggers
KAMERA
Matthew Libatique
SCHNITT
Lisa Lassek
PRODUKTION
Gary Goetzman · Anthony Bregman · James Ponsoldt · Sophia Dilley
MUSIK
Danny Elfman
VORLAGE
Dave Eggers
DARSTELLER
Emma Watson (Mae Holland) · Tom Hanks (Eamon Bailey) · John Boyega (Ty Lafitte) · Ka-
ren Gillan (Annie Allerton) · Ellar Coltrane (Mercer) · Patton Oswalt (Tom Stenton) · Glenne 
Headly (Bonnie Holland) · Bill Paxton (Vinnie Holland) · Nate Corddry (Dan) · Judy Reyes 
(Kongressabgeordnete Santos)
LÄNGE
110 Minuten
KINOSTART
07.09.2017
FSK
ab 12; f
GENRE
Literaturverfilmung | Science-Fiction-Film | Thriller

Eine junge Frau steigt zum Werbegesicht für ein Großunternehmen auf, das totale Transpa-
renz idealisiert. Zunächst verführt von den Ideen einer totalen Vernetzung der Gesellschaft, 
lernt sie die fatalen Konsequenzen ihrer Entscheidung und die dunkle Seite des charisma-
tischen Firmengründers kennen. Ein halb satirisch, halb moralisierend vor den Folgen einer 
fortschreitenden Entprivatisierung warnendes Drama nach dem Bestseller von Dave Eggers. 
Das naiv angelegte dystopische Konstrukt kommt über die konventionelle Beschwörung 
berechtigter Ängste nicht hinaus und büßt rasch an äußerer und innerer Spannung ein.

Dass die Faszination Heranwachsender an den „sozialen Medien“ einem Überhand neh-
menden Drang nach Selbstausstellung und kompletter Vernetzung zu weichen beginnt, ist 
längst keine harmlose Nebenwirkung mehr auf dem Weg in eine immer stärker von techno-

The Circle

logischen Entwicklungen beherrschte Zukunft. Soziologen und Psychologen verfolgen die 
fortschreitende Entprivatisierung deshalb mit wachsender Besorgnis. In Literatur und Film 
ist das Thema nicht neu, eher schon ein bisschen zu viel abgearbeitet. Besonders die Vision 
eines dadurch begünstigten Überwachungsstaats faschistischer Ausprägung hat auch in 
Hollywood immer wieder ihren Reiz ausgeübt.  In Dave Eggers’ 2013 erschienenem Roman 
und in dem darauf beruhenden Film von James Ponsoldt ist das vor allem durch George 
Orwell in seinem Roman „1984“ entworfene Bild einer entmündigten Gesellschaft nun dem 
Modell einer freiwilligen totalen Transparenz gewichen, die in der kompletten Konnektivität 
des „Ich“ mit dem „Wir“ die Erfüllung des Lebens sieht. Oder so präsentieren die verführeri-
schen Organisatoren eines unverwechselbar im Silicon Valley beheimateten Unternehmens 
ihre Ideologie. Sie haben selbstherrlich die Opferung der Privatsphäre zugunsten eines von 
ihnen gepredigten Gemeinwohls auf ihre Fahne geschrieben und finden millionenfachen 
Zulauf einer Generation, die längst der Entäußerung alles Individuellen zugestimmt hat.  Tom 
Hanks spielt den charismatischen Gründer des „The Circle“ genannten Unternehmens als 
eine Art Steve-Jobs-Guru, der in wöchentlichen Großversammlungen, die an die Massenver-
anstaltungen amerikanischer Sekten erinnern, den Enthusiasmus seiner Anhänger zu immer 
neuen Höhenflügen steigert. Seinen Verlockungen hat die umtriebige junge Mae (Emma 
Watson) zunächst nichts entgegenzusetzen. Sie kommt aus kleinbürgerlichen Verhältnissen, 
sucht nach einem eigenen Ziel und findet es faszinierend, wenn etwa eine winzige, überall 
fast unsichtbar zu fixierende Kamera in der Lage sein könnte, „Kidnapping, Vergewaltigung 
und Mord um 99 Prozent zu reduzieren“. So verspricht es jedenfalls der Guru aus dem Sili-
con Valley. Doch wie Mae sehr bald in ihrem eigenen privaten Umfeld feststellen muss, kann 
die totale Transparenz auch Vorbote totaler Katastrophen sein.  Dass Mae dennoch das Pos-
tergirl der Organisation bleibt, zu dem sie ganz rasch erkoren wurde, ist eine Spekulation, die 
letztlich das dystopische Konstrukt und auch den Film zu Fall bringt. Der Zuschauer, den der 
Film vor der Tyrannei der „weltverbesserischen“ Absichten des Circle warnen will, sieht den 
Machtanspruch der Manipulatoren längst voraus, auch wenn deren Anhänger noch als ziem-
lich ahnungslos erscheinen. Im Verlauf der Handlung trägt die glorifizierende Zukunftsfanta-
sie, mit der Tom Hanks alias Steve Jobs alias Mark Zuckerberg ein neues Zeitalter einläutet, 
zwar zunehmend den Beigeschmack des Autoritären und der Entpersönlichung in sich, wird 
jedoch mit wenig Hintergrund versehen. Deshalb bleibt der Film an äußerlichen Genre-
mustern kleben, wo er dringend tiefer loten müsste. Und die Konsequenzen, deren er sich 
bei seiner letztendlichen Denunzierung bedient, kommen einem nahezu antiquiert vor. Die 
Gegenwart hat die Fantasie der Filmautoren längst überholt. Hat man sich doch fast schon 
daran gewöhnt, dass jemand ein Video auf seine Facebook-Seite stellen kann, das zeigt, wie 
er gerade einen anderen erschießt, oder dass ein 13-Jähriger sich live auf Instagram das 
Leben nimmt.  Ist Eggers’ Roman noch eine spannende und verstörende Fortschreibung von 
Huxley und Orwell ins 21. Jahrhundert, so verfängt sich Ponsoldts Film in einer länglichen 
Mixtur aus warnender Gesellschaftssatire und moralisierendem Melodrama, die über eine 
reichlich konventionelle Beschwörung der Ängste vor den möglichen Folgen einer absolu-
ten virtuellen Gesellschaftsform nicht hinauskommt. Trüge die begabte Emma Watson das 
Geschehen nicht über weite Strecken erstaunlich selbstbewusst auf ihren zarten Schultern, 
so würde die Anteilnahme an dieser enttäuschenden Verfilmung eines erfolgreichen Romans 
wohl noch schneller erlahmen.

Franz Everschor

KinoTalk mit Uli Steiner
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Körper und Seele 
TESTRÖL ÉS LÉLEKRÖL 
Ungarn, 2017 
Drama Liebesfilm
Produktionsfirma: Inforg - M&M Film
Verleih: Kino: Alamode
Länge: 116 Minuten
FSK: ab 12; f
Erstaufführung: 21.9.2017
FILMDIENST-Nummer: 44921
Produktion: Mónika Mécs, András Muhi, Ernö Mesterházy
Regie: Ildikó Enyedi
Buch: Ildikó Enyedi
Kamera: Máté Herbai
Musik: Adam Balazs
Schnitt: Károly Szalai
Darsteller: Alexandra Borbély (Mária), Géza Morcsányi (Endre), Réka Tenki (Klára), Zoltán 
Schneider (Jenö), Ervin Nagy (Sándor), Itala Békés (Zsóka), Tamás Jordán (Marias Therapeut), 
Éva Bata (Jenös Frau), Pál Mácsai (Detektiv), Zsuzsa Járó (Zsusza), Nóra Rainer-Micsinyei 
(Sári)

Auszeichnungen:
Ildikó Enyedi, Berlin 2017, Großer Preis („Goldener Bär“) 
Ildikó Enyedi, Berlin 2017, Preis der ökumenischen Jury (Wettbewerb) 
Ildikó Enyedi, Berlin 2017, FIPRESCI-Preis (Wettbewerb) 

Der introvertierte Finanzdirektor eines Schlachthofs und eine autistisch erscheinende Qualitäts-
prüferin erfahren durch Zufall von identischen Träumen, in denen sie als Hirsche durch einen 
friedlichen Wald wandeln. Diese Erkenntnis führt die beiden dazu, sich auch im Leben aufein-
ander zuzubewegen. Während der ältere Mann verdrängte Gefühlsregungen wachrufen muss, 
bemüht sich die Frau, dem ihr unbekannten Phänomen der Liebe mit akribischem Studium 
gerecht zu werden. Eine subtil entwickelte Romanze in fein komponierten Bildern, die mit großer 
inszenatorischer Meisterschaft und hervorragenden Darstellern von einer allmählich wachsenden 
Leidenschaft erzählt. Voller bezaubernder Details spürt der Film dem Wesen der Liebe nach, wo-
bei sich surreale Momente, skurriler Humor und einfühlsame Beobachtungen die Waage halten. 

Sie sehen sich an und wissen, dass sie füreinander bestimmt sind. Der stattliche Hirsch und 
seine zarte Artgenossin treffen in einem winterlichen Wald aufeinander, der ganz allein ihnen zu 
gehören scheint. Unbehelligt von Menschen und anderen Tieren streifen sie zwischen den Bäu-
men umher, suchen unter der Schneedecke nach essbaren Pflanzen oder trinken nebeneinander 
aus einem Bach. Die Kamera hebt immer wieder die Augen der beiden Paarhufer hervor, die 
gegenseitiges Vertrauen und Verantwortungsgefühl auszudrücken scheinen – Bilder einer wahren 
Liebe und eines weltentrückten Friedenszustands, mit denen die ungarische Regisseurin Ildikó 
Enyedi ihren Film „Körper und Seele“ beginnt und zu denen sie wiederholt zurückkehrt; zudem 
auch rätselhafte Bilder, die realistisch und zugleich unwirklich erscheinen.

Dieses sensible Spiel mit Kontrasten prägt auch die Sphäre, in der sich die Handlung entfaltet. 
Der harmonischen Zweisamkeit der Hirsche stellt Enyedi die Tiere in einem Schlachthof gegen-
über: Rinder, die in Verschlägen einen letzten Sonnenstrahl genießen, bevor sie einzeln in die 
Halle treten, wo sie durch ein Bolzenschussgerät den Tod finden und danach zerteilt werden. 

Körper und Seele
Alltag für die abgebrühten Schlachter, den der Film mit durchaus drastischer Detailgenauigkeit 
präsentiert, um zu zeigen, wie sich auch vor diesem Hintergrund Empathie entwickeln kann. Bei 
dem Finanzdirektor des Schlachthofs etwa, dem schon etwas älteren Endre, der die Schlachthal-
le meidet und sich meist in seinem Büro verkriecht. Trotzdem hat er sich ein Interesse an seinen 
Mitmenschen bewahrt; er ist der einzige im Betrieb, der die neue Qualitätsprüferin Mária nicht 
sofort unter „eingebildet und seltsam“ abheftet. Die junge Frau zeigt deutliche Anzeichen von 
Autismus und kann mit sozialen Beziehungen nichts anfangen, woran auch Endre bei ersten An-
näherungsversuchen nicht rütteln kann; zudem erscheint ihm Márias Beharren auf den Vorschrif-
ten selbst für seine Begriffe recht übertrieben.

Von ihrem Naturell her scheint es undenkbar, dass ausgerechnet zwischen diesen Menschen 
eine Beziehung entstehen könnte. Doch Enyedi deutet von Anfang an das besondere Verhältnis 
der beiden an. Die Aufmerksamkeit des introvertierten Endre spiegelt sich in der Lebendigkeit 
von Márias Augen, mit denen die Frau mit der engelhaften Blässe ihre scheinbare Unterkühltheit 
Lügen straft. Es liegt nahe, sich angesichts dieses sensiblen Mienenspiels an die Hirsche erinnert 
zu fühlen, und wird durch den Fortgang auch bestätigt. Bei einer psychologischen Untersuchung 
der Belegschaft steht die Frage nach Träumen im Raum, die Endre und Mária identisch beant-
worten: Beide beschreiben, wie sie sich als Hirsch mit ihrem Partner durch den Wald bewegten, 
und auch ihre Empfindungen sind – abgesehen von der Identifikation mit ihrem jeweiligen Ge-
schlechtsgenossen – offenbar dieselben gewesen. Damit konfrontiert, trifft die beiden Einzelgän-
ger ihre Seelenverwandtschaft gänzlich unverhofft. Doch sie können diese offensichtliche Fügung 
nicht einfach abtun. So unwahrscheinlich ihre Vereinigung auch sein mag, geht das Traumpaar 
nun auch im wirklichen Leben immer mehr aufeinander zu.

Die ungarische Regisseurin Ildikó Enyedi breitet diese Liebesgeschichte mit bezaubernden 
Details aus. Während es für Endre vor allem darum geht, vergessene Gefühlsregungen wieder 
wachzurufen, macht sich Mária akribisch daran, der selbstauferlegten Verpflichtung zur Liebe 
gerecht zu werden. Das führt zu einigen herrlich komischen Momenten: So hört sich Mária ber-
geweise durch CDs mit „Liebesmusik“, studiert aufmerksam Pornos und bringt ihren Therapeuten 
aus Kindertagen, den sie noch immer aufsucht, mit ihren neuen Fragen in Verlegenheit.

Vor allem aber beobachtet der Film subtil eine langsam wachsende Leidenschaft. Dafür braucht 
es keine heftigen Gefühlsausbrüche. Dass die Fortschritte sich in erster Linie in Gesicht- und 
Körpersprache der Hauptdarsteller Géza Morcsányi und Alexandra Borbély abzeichnen, lässt an 
Vorbilder wie David Leans „Begegnung“ (fd 89) und Wong Kar-wais „In the Mood for Love“ (fd 
34 577) denken, auch wenn Enyedi deren melancholischen Tonfall nicht teilt. Die 1955 geborene 
Filmemacherin, die zum ersten Mal seit „Simon Magus“ (1999) wieder einen Spielfilm insze-
nierte, lässt neben einem sanft skurrilen, teilweise aber auch mal herben Humor wie schon in 
früheren Werken auch wundersame Aspekte in den Plot einfließen. In ihrem Regiedebüt „Mein 
20. Jahrhundert“ (fd 28 081) waren es die Sterne, die sich ins Geschehen einmischten, und auch 
diesmal haben surreale neben den realistischen Einschlägen einen festen Platz; eine unsichtbare 
Schicksalsmacht scheint über das Wohl der Figuren zu wachen. So ist „Körper und Seele“, mit 
dem Ildikó Enyedi im Februar 2017 den „Goldenen Bären“ bei der „Berlinale“ gewann, ein Werk, 
in dem Form und Inhalt mit seltener Meisterschaft zusammentreffen. Dieser Film über eine zarte 
Liebe verrät in jeder fein komponierten, in warmen Farben leuchtenden Einstellung die Liebe zum 
Erzählen und zum Kino – der Welt, in der es tatsächlich möglich ist, sich gemeinsam in Träume 
zu versenken. 

Marius Nobach, FILMDIENST 2017/19 
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Johannes Brahms: 
Wir Schwestern zwei, wir schönen

Wolfgang Amadeus Mozart: 
Ich will einen Mann, doch ohne zu leiden

Gioachino Rossini: 
La pesca

Margarita Kopp und Konstanze Callwitz 
Sopran

Gerhard Schroth 
Moderation und Klavier
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Vorfilm: Call of Cuteness D 2017, 4‘00 Min., 
von Brenda Lien. Während wir gesund und 
munter die neuste Katzen-Fail-Compilation 
anschauen, holt uns alles, was außerhalb un-
seres Sichtfelds gehalten wird, in diesem kon-
sumistischen Albtraum wieder ein. Auf einem 
globalen Spielplatz ohne Regulierungen wird 
der Katzenkörper verzehrt, ausgenutzt und 
kontrolliert. Die Angst vorm Schmerz ist grö-
ßer als der Wille zur Freiheit. Objekte werden 
fetischisiert und Subjekte zu Dingen gemacht 
- quantifizierbar und einsatzbereit. Sie sind 
der natürliche Rohstoff für einen Luxus, den 
sie nie kennen werden. Wir sind hier, weil ihr 

dort wart - und Abfall wird im Meer entsorgt. 
Am Ende offenbaren die Körper die Ursachen 
und Wirkungen von Macht, Lust und Hass.
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Café Society 
CAFÉ SOCIETY 
USA, 2016 
Komödie Liebesfilm
Produktionsfirma: Gravier Prod./Perdido Prod./FilmNation Ent.
Verleih:Kino: Warner Bros.
Länge: 96 Minuten
FSK: ab 12; f
FBW: bw
Erstaufführung: 10.11.2016
FILMDIENST-Nummer: 44271
Produktion: Letty Aronson, Stephen Tenenbaum, Edward Walson
Regie: Woody Allen
Buch: Woody Allen
Kamera: Vittorio Storaro
Schnitt: Alisa Lepselter
Darsteller: Jesse Eisenberg (Bobby Dorfman), Kristen Stewart (Vonnie Sybil), Steve 
Carell (Phil Stern), Blake Lively (Veronica Hayes), Parker Posey (Rad), Corey Stoll 
(Ben Dorfman), Jeannie Berlin (Rose Dorfman), Ken Stott (Marty Dorfman), Anna Camp 
(Candy), Paul Schneider (Steve), Sheryl Lee (Karen Stern), Tony Sirico (Vito), Stephen 
Kunken (Leonard)

In den 1930er-Jahren kommt ein junger Mann aus New York nach Hollywood, erhofft sich 
die Hilfe seines Onkels, eines mächtigen Filmagenten, und findet in dessen Sekretärin 
die große Liebe. Als sich der Onkel jedoch als Liebhaber der jungen Frau entpuppt, kehrt 
er nach New York zurück und wird zum Nachtclubbesitzer und Familienvater. Prächtig 
ausgestattete, mit vielen Jazz-Standards unterlegte Tragikomödie von Woody Allen, die 
vergnüglich-beiläufig die Sinnfragen des Lebens stellt. Während die eher dünn verästelte 
Erzählung über die Schickeria-Sphären an beiden Küsten etwas blass bleibt, nehmen 
die in goldenes Licht getauchten Bilder und das Spiel des hervorragenden Ensembles 
gefangen. 

Es ist nicht alles Gold, was glänzt. Das gilt erst recht für die Goldene Ära Hollywoods. 
Und auch für das Alterswerk des fast 81-jährigen Woody Allen, das fast nur noch in der 
Ferne schweift – zeitlich wie räumlich. In „Midnight in Paris“ (fd 40 602) lief das Who`s 
Who der 1920er-Jahre auf, in „Magic in the Moonlight“ (fd 42 759) bereitete er einem 
Zauberkünstler im Südfrankreich des Jahres 1928 die Bühne. Und nun stürzt sich „Café 
Society“ ins Los Angeles der 1930er-Jahre, mitten hinein in die Poolpartys und Lein-
wandträume der großen Hollywood-Bosse. Einer davon ist Phil Stern. Selbstherrlich sitzt 
der mächtige Agent in der Holzvertäfelungshölle, die er Büro nennt, und lässt die Namen 
der ganz Großen in seine Monologe einfließen, als wären sie Nichts. Ginger Rogers, Fred 
Astaire, man kennt sich, man sieht sich. 

Seiner Verwandtschaft gegenüber ist Phil weniger großzügig: Mehrmals wird Bobby Dorf-
man vertröstet, bevor er bei seinem Onkel vorsprechen darf. Der junge Mann ist gerade 
der stickigen Bronx entflohen, wo seine jüdischen Eltern schon den Bruder ins Gangster-

Café Society

leben und die Schwester in die Ehe mit einem Existenzphilosophen entlassen mussten. 
Den Beruf des Vaters, Juwelier, will Bobby nicht ergreifen. Lieber soll Onkel Phil ein paar 
Strippen ziehen, der den jungen Mann unwirsch an seine hübsche Sekretärin weiterreicht. 
Wie so viele kam Vonnie nach Hollywood, um Schauspielerin zu werden. Und wie nur we-
nige gibt sie jetzt vor, sich von Geld und Ruhm abgewandt zu haben. Dass die bodenstän-
dige Vonnie ein einfaches Leben anpeilt, macht sie in der Welt der Künstlichkeit für Bobby 
umso begehrenswerter – aber auch für Phil, der sich als ihr wesentlich älterer Geliebter 
entpuppt, Vonnie zunächst aber in Bobbys Arme treibt, sich dann aber von seiner Ehefrau 
trennt und den Neffen auszustechen droht. Bobby sucht sein Heil in der Flucht nach New 
York, in ein Leben als Impresario eines mondänen Nachtclubs und als Ehemann der 
schönen, ebenfalls kürzlich verlassenen Veronica, die Vonnie aber auch nicht aus seinem 
Herz vertreiben kann.

Woody Allen spannt in „Café Society“ gleich zwei gesellschaftliche Panoramen auf, 
kontrastiert sie, lässt sie zusammenfließen und sich gegenseitig wieder abstoßen. Die 
schillernden Stars, die Schönen und Reichen, Beverly Hills und Sunset Strip auf der 
einen Seite. Die Bohémiens, Models und Mobster, also die New Yorks Upperclass auf der 
anderen. Veronicas blonde Mähne strahlt wie flüssiges Gold. Von Vonnies braunem Bob-
schnitt scheint immer eine Strähne abzustehen. Eigentlich gehören diese beiden Frauen 
ins jeweils andere Leben, an die Seite des jeweils anderen Mannes. Genüsslich lässt 
Allen seine Figuren wieder die Tantalusqualen der zum Greifen nahen Früchte erleiden, 
während er selbst im Voice Over das Geschehen kommentiert. „Life is a comedy written 
by a sadistic comedy writer“, bemerkt Bobby einmal, der durchaus als Allens junges Alter 
Ego durchgehen könnte. 

Im Zweifel, ob die Liebe zum Gegenüber nicht von der Liebe zum Unerreichbaren über-
schattet wird, und in der tragikomischen Beiläufigkeit, mit der das alles erzählt wird, liegt 
das große vergnügliche Plus des Films, auch wenn die Erzählung etwas fahrig bleibt. 
Manche Verästelung ist zerbrechlich dünn, Nebenfiguren wie Bobbys Bruder werden 
fallengelassen, das Aufkeimen der Dreiecksliebe ist vorhersehbar, der Witz zündet nicht 
immer. Was hingegen glänzt, ist das bernsteinfarbene Licht des Films, das Kamera-
mann Vitorrio Storaro so großartig einfängt und auf die Gesichter der Figuren appliziert. 
Mal stammt es von Kronleuchtern, mal von der untergehenden Sonne, immer taucht es 
die Bilder in eine Wärme, die einen gefangennimmt. Und würden die Augen von Kirstin 
Stewart, Jesse Eisenberg und Blake Lively nicht so schön aufglimmen, wenn ihre Figuren 
merken, dass eine neue Liebe ihre tief geschlagenen Wunden zu heilen verspricht, dann 
wäre dieses „Schickeria“-Kaffeekränzchen trotz der prächtigen Ausstattung und Jazzeinla-
gen wohl eher abgestanden. 

„Café Society“ mag im Werk von Woody Allen nicht der am tiefsten schürfende und bei 
weitem nicht der komischste Film sein. Er ist aber auf jeden Fall der, den er am Schöns-
ten in Szene gesetzt hat. 

Kathrin Häger, FILMDIENST 2016/23 

178 KinoFlyer



Freitag, 2.3.2018 
20.15 Uhr

Eschborn K, Jahnstraße 3, 65760 Eschborn. 06196. 48800, www.eschborn-k.de

Kino

Eschborn K, Jahnstraße 3, 65760 Eschborn
061 96. 4 88 00   www.eschborn-k.de    info@eschborn-k.de

Vorfilm: Der Wachmacher CZ 2017, 9‘31 
Min., von Filip Diviak. Als es noch keine 
Wecker gab, sorgte der Wachmacher 
dafür, dass die Menschen zur richtigen 
Zeit aufwachten. Jeden Tag lief er den 
langen Weg von seinem Haus ins Dorf. 
Bis er eines Tages eine kleine Glocke 
geschenkt bekam...
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Florence Foster Jenkins 
FLORENCE FOSTER JENKINS 
Scope. Großbritannien, 2016 
Biopic Tragikomödie
Produktionsfirma: Qwerty Films/Pathé Pic./BBC Films
Verleih: Kino: Constantin
Länge: 110 Minuten
FSK: ab 0; f
FBW: bw
Erstaufführung: 24.11.2016
FILMDIENST-Nummer: 44315
Produktion: Michael Kuhn, Tracey Seaward
Regie: Stephen Frears
Buch: Nicholas Martin
Kamera: Danny Cohen
Musik: Alexandre Desplat
Schnitt: Valerio Bonelli
Darsteller: Meryl Streep (Florence Foster Jenkins), Hugh Grant (St. Clair Bayfield), Simon 
Helberg (Cosmé McMoon), Rebecca Ferguson (Kathleen), Nina Arianda (Agnes Stark), Stanley 
Townsend (Phineas Stark), Allan Corduner (John Totten), Christian McKay (Earl Wilson), David 
Haig (Carlo Edwards), John Sessions (Dr. Hermann), Brid Brennan (Kitty), John Kavanagh 
(Arturo Toscanini)

Fiktionale Dramatisierung der Geschichte von Florence Foster Jenkins (1868-1944), die in 
den 1940er-Jahren die New Yorker Kunstszene belebt und mit Unterstützung ihres Ehemanns 
den Traum verfolgt, eine gefeierte Opernsängerin zu werden. Doch die Mäzenin singt falsch, 
was ihr aber niemand sagen will. Ein Konzert vor Kriegsveteranen in der Carnegie Hall droht 
deshalb zum Desaster zu werden. Die unterhaltsame Tragikomödie bringt den Widerspruch 
zwischen Ideal und Wirklichkeit pointiert auf den Punkt, spiegelt aber auch die Heuchelei einer 
Gesellschaft, die um ihre Vorteile fürchtet. Meryl Streep fächert in der Hauptrolle die Widersprü-
che der schillernden Titelfigur ebenso komisch wie vielschichtig auf.

Die Oper verzeiht keine Fehler. Es gibt keine andere darstellende Kunst, in der die Besu-
cher ihr Missfallen so lautstark kundtun. Buhrufe bei Premieren, mit denen das konservative 
Publikum zumeist auf die zu moderne Regie abzielt, renken sich später im Repertoire wieder 
ein. Doch nicht singen zu können: das passt nicht zum Perfektionsgedanken der Oper, bei 
der die Kunst der Sängerinnen, von Maria Callas bis zu Gabriela Benacková, mit Wohlklang 
und Schönheit assoziiert wird. Dvoráks „Ode an den Mond“ ist neben der Musik auch deshalb 
so bezaubernd, weil sie von der Benacková so klar und weich dargeboten wird. Alles andere 
ist undenkbar. Vor diesem Hintergrund ist die „Karriere“ von Florence Foster Jenkins (1868-
1944) umso erstaunlicher und absurder: Sie traf keinen Ton. Und niemand traute sich, es ihr zu 
sagen.

Regisseur Stephen Frears erzählt die wahre Geschichte dieser exzentrischen Frau, deren 
Grundzüge bereits aus Xavier Giannolis fiktiver Aufbereitung „Madame Marguerite oder Die 
Kunst der schiefen Töne“ (fd 43 447) bekannt sind. New York 1944. Florence Foster Jenkins, 
eine reiche Erbin und Mäzenin, hat mit ihrem Mann St. Clair Bayfield den Verdi-Club gegrün-
det. Hier präsentiert sie der High Society Tableaux vivants – mit sich selbst im Mittelpunkt. 
Ein Konzert der Sopranistin Lily Pons bringt Florence auf die Idee, selbst singen zu wollen. 

Florence Foster Jenkins
Cosmé McNoon (köstlich in seinem ratlosen Staunen: Simon Helberg), ein mittelloser Pianist, 
begleitet sie am Klavier, auch ein Gesangslehrer ist schnell gefunden. Doch kaum hat Florence 
den Mund geöffnet, klappt den beiden Männern die Kinnlade herunter: Florence singt schief. 
Trotzdem gibt sie im kleinen Kreis ein Konzert, organisiert von Bayfield, der nur Freunde und 
Bekannte eingeladen hat – Bekannte, die nicht zuletzt von Florences Großzügigkeit profitieren. 
Der Abend wird ein Erfolg. Florence fühlt sich ermutigt. Jetzt träumt sie davon, in der Carnegie 
Hall ein Konzert vor Kriegsveteranen zu geben.

„Music matters!“, sagt Florence Foster Jenkins an eine Stelle, und das ist etwas, was man ihr 
nicht absprechen kann: Florence liebt die Oper leidenschaftlich, sie hat Spaß an dem, was sie 
tut. So wie Meryl Streep sie spielt, mit all dem Verve, der Freude, Güte und dem Altruismus, 
den übertrieben-extravaganten Kostümen, aber auch der Selbstverleugnung und Naivität, ist 
sie zunächst eine lächerliche Figur, der eine gewisse Tragik anhaftet: Hier verfolgt eine Frau 
zielstrebig und ernsthaft etwas, für das sie nicht geschaffen ist. Hier erfüllt sich jemand einen 
Lebenstraum und wird trotzdem ausgelacht. Meryl Streep ist komisch, weil sie so perfekt schief 
singen kann, weil sie die Widersprüche ihrer Figur so genau auf den Punkt bringt, und trotzdem 
möchte man sich das Lachen verbieten – so wie eine junge Frau in der Carnegie Hall den GIs 
das Lachen verbietet. 

Bayfield kommt darum eine bedeutende Rolle zu: Er ist stets bemüht, seine Frau vor Schaden 
zu bewahren, und keiner hätte ihn besser spielen können als Hugh Grant. Seinem stolpernden 
Humor und seiner schüchtern-charmanten Verwirrtheit, die er in zahlreichen britischen Komö-
dien kultivierte, fügt er hier Reife und Besorgnis hinzu. Wenn er in Manhattan alle Tageszeitun-
gen mit der negativen Konzertbesprechung eines schlechtgelaunten Kritikers aufkauft, weiß 
man, wie sehr er seine Frau liebt – auch wenn er schon seit längerem bei seiner Geliebten lebt. 
Ein eigentümliches Beziehungsgeflecht, das sich dem Verständnis entzieht und gerade darum 
so viel Interesse weckt. 

„Florence Foster Jenkins“ ist auch ein Film über eine verlogene Gesellschaft, die ihre Mei-
nung für sich behält, um monetäre Zuwendungen nicht zu gefährden. Nicht zu vergessen der 
erschreckende Zynismus einiger Künstler, die in Jenkins’ Darbietung gar ein surrealistisches 
Happening sehen, so als wehre sich die Sängerin bewusst gegen den Perfektionszwang der 
Oper. Frears deutet die Düsternis dieser Themen nur an. Wer will, mag Parallelen zu moder-
nen Casting-Shows entdecken, bei denen sich die Protagonisten auch nicht immer über ihre 
mangelnde Eignung im Klaren sind. 

Die detailfreudige, wunderschön fotografierte Rekreation des New York der 1940er-Jahre 
überdeckt allerdings solche Assoziationen ans Heute. Frears konzentriert sich vor allem auf 
die tragikomischen Aspekte des unterhaltsamen Films, bei dem die drei Hauptdarsteller perfekt 
miteinander harmonieren. Und für Meryl Streep gilt: Falsch singen zu können, ist auch eine 
Kunst. 

Michael Ranze, FILMDIENST 2016/24
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Barakah Meets Barakah 
BARAKAH YOQABIL BARAKAH 
Scope. Saudi-Arabien, 2016 
Komödie Liebesfilm
Produktionsfirma: El Housh Prod.
Verleih: Kino: Arsenal Institut/trigon-film (Schweiz)
Länge: 88 Minuten
Erstaufführung: 15.9.2016 Schweiz 
9.3.2017
FILMDIENST-Nummer: 44524
Produktion: Mahmoud Sabbagh
Regie: Mahmoud Sabbagh
Buch: Mahmoud Sabbagh
Kamera: Victor Credi
Musik: Zeid Hamdan, Maii Waleed
Schnitt: Sofia Subercaseaux, Daniel Garcia
Darsteller: Hisham Fageeh (Barakah), Fatima Al Banawi (Barakah / Bibi), Sami 
Hifny (Da‘ash), Khairia Nazmi (Daya Sa‘adiya), Abdulmajeed Al-Ruhaidi (Maq-
bool), Turki Sheikk (Turki / Agent), Marian Bilal (Sara)

Ein junger saudi-arabischer Sittenwächter verliebt sich in eine liberale Mode-
Bloggerin aus wohlhabendem Haus, was das Paar nicht nur wegen der Klassen-
zugehörigkeit vor Probleme stellt. Weil der Kontakt zwischen den Geschlechtern 
im öffentlichen Raum strikt verboten ist, müssen sie sich eine Menge einfallen 
lassen, um Zeit miteinander zu verbringen. Der satirische Liebesfilm spart nicht 
mit Seitenhieben auf Bigotterie und Repression, wobei er die starren Geschlech-
terrollen auf den Kopf stellt und mit subversiver Situationskomik geschickt davon 
ablenkt, dass sich die Jugendlichen entschieden über die rigide Auslegung des 
Islam hinwegsetzen. (O.m.d.U.) 

Die Kritik an der saudischen Gesellschaft kommt in Gestalt einer romantischen 
Komödie daher. Die Mimikry gelingt, denn hinter den Genre-Konventionen 
verbergen sich viele Seitenhiebe auf die grassierende Bigotterie und Repres-
sion in einem Land, das sich staatlich verbeamtete Sittenwächter gönnt, aber 
ohne Kinosäle auskommt. So rügen die Benimm-Polizisten Gemüsehändler, 
wenn deren Waren Passanten den Weg verstellen, verbieten Café-Besitzern das 
Herausstellen von Tischen oder wachen auf Baustellen über die Einhaltung der 
Mittagspause. 

Der aus ärmlichen Verhältnissen stammende junge Barakah findet nichts daran, 
andere im Namen der Gemeinde umzuerziehen, auch wenn er sich mit seinem 

Barakah Meets Barakah

Job nicht gerade identifiziert und bei Bagatellen schon mal lustlos ein Auge 
zudrückt. Bis er in ein illegales Foto-Shooting gerät und auf eine Mode-Bloggerin 
trifft, die auf Instagram einen beachtliche Zahl von Followers hat, denen er sich 
beeindruckt anschließt. 

Die wohlhabende Bibi Harith ist der liberale Gegenentwurf zu seiner berufsbe-
dingten Pedanterie. Die Lektüre ihrer Online-Botschaften färbt ab, wenn Barakah 
fortan nur noch Fair-Trade-Kaffee trinkt, um sich von den „Multis unabhängig“ zu 
machen.

Die Annäherung der nicht zuletzt wegen ihrer abweichenden Klassenzugehörig-
keit separierten Liebenden vollzieht sich entlang irrsinniger Szenen, denn das 
Zusammentreffen junger Paare im öffentlichen Raum ist in der Stadt Dschidda 
nicht vorgesehen. Es müssen Regeln befolgt, unverdächtige Anlässe wie Kunst-
ausstellungen gefunden und Missverständnisse aus dem Weg geräumt werden. 
Auch beim körperkontaktfreien Kommunizieren in der digitalen Welt, wo Harith 
ihr Gesicht trotz ihres Erfolgs nicht zeigen darf.

Der 1983 geborene saudische Regisseur Mahmoud Sabbagh, der in New York 
ein Dokumentarfilmstudium absolviert hat, orchestriert den satirischen Liebes-
reigen mit erstaunlicher Offenheit. Sein Low-Budget-Debüt wagt sich sogar 
daran, Geschlechterrollen auf den Kopf zu stellen, wenn Barakah Frauenkleider 
anzieht, um in einer von Laien inszenierten „Hamlet“-Aufführung eine überdrehte 
Drag-Ophelia zu spielen oder Harith beim Vertiefen der Bekanntschaft selbstbe-
wusst die Initiative ergreift und ihren Verehrer gegenüber den Freundinnen als 
„mega-naiv“ bezeichnet. 

Jede Menge Situationskomik lenkt geschickt davon ab, dass hier eine über 
westliche Freiheiten bestens informierte Jugend ihr Recht auf Selbstbestim-
mung einfordert und nichts von der rigiden Auslegung eines Islams hält, der jede 
Bewegung kontrolliert. Ein Generationsfilm der anderen Art, ein subversives 
Überraschungsbonbon, dem man viele Zuschauer wünscht, vor allem in Saudi-
Arabien. 

Alexandra Wach, FILMDIENST 2017/5
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Der Chor vom von Eschborn V 
Sing & Swing stimmt auf den 
Film ein

Der Chor unter der Leitung von 
Ute Jeutter sucht Mitsänger:
Anmeldung: www.eschborn-v.de
06196. 48800 oder in der Geschäfts-
stelle des Volksbidungswerks, 
Hauptstraße 14, 65760 Eschborn
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THIS BEAUTIFUL FANTASTIC 
Scope. Großbritannien/USA, 2016 
Drama Fantasyfilm Komödie
Produktionsfirma: Ipso Facto Prod./Smudge Films/Constance Media
Verleih Kino:NFP
Länge: 92 Minuten
FSK: ab 0; f
Erstaufführung: 15.6.2017
FILMDIENST-Nummer: 44746
Produktion: Christine Alderson, Monika Bacardi, Andrea Iervolino, Kami Naghdi, Matt 
Treadwell
Regie: Simon Aboud
Buch: Simon Aboud
Kamera: Mike Eley
Musik: Anne Nikitin
Schnitt: David Charap
Darsteller: Jessica Brown Findlay (Bella Brown), Andrew Scott (Vernon), Jeremy 
Irvine (Billy), Tom Wilkinson (Alfie Stephenson), Anna Chancellor (Bramble), Sheila 
Hancock (Klostervorsteherin), Charlotte Asprey (Verlegerin), Eileen Davies (Milly 
Milton)

Eine junge, etwas schrullige Bibliothekarin soll auf Geheiß ihres Vermieters binnen 
eines Monats ihren verwilderten Garten auf Vordermann bringen, sonst muss sie sich 
eine neue Wohnung suchen. Bei der Gartenpflege greift ihr ein distanzierter Anrainer 
unter die Arme, fürs leibliche Wohl sorgt dessen Koch, in Liebesdingen kommt ein 
verschrobener Erfinder in Blick. Eine märchenhafte Komödie über die Selbstfindung 
einer Einzelgängerin, die vom Tonfall an „Die fabelhafte Welt der Amélie“ (2001) 
erinnert. (...)

Das Filmplakat legt bereits eine erste Spur. Der Betrachter schaut von oben auf Jes-
sica Brown Findlay, die Darstellerin der Bella Brown, herab. Sie hat den Kopf in den 
Nacken geworfen und blickt frech zurück. Schwarze Haare, akkurater Pagenschnitt 
und große Augen lassen fast zwangsläufig an Audrey Tautou denken, die ähnlich 
schelmisch für „Die fabelhafte Welt der Amélie“ (fd 34 999) warb. Das ist natürlich Ab-
sicht, denn auch hier geht es märchenhaft und unwirklich zu. Ähnlich wie Amélie ist 
auch Bella ein wenig anders. Für jeden Tag der Woche besitzt sie eine eigene Zahn-
bürste; in Einmachgläsern sammelt sie kleine Dinge des Alltags, Münzen etwa oder 
Gummibänder. Und wenn sie das Haus verlässt, überprüft sie mehrmals akribisch, 
ob die Tür auch richtig verschlossen ist. Ordnung und Sicherheit gehen ihr über alles. 
Für Menschen wie sie gibt es eigentlich nur einen Beruf: Bella ist Bibliothekarin. 

Die Handlung kommt in Gang, als Bellas Vermieter mit der Kündigung droht, wenn 
die junge Frau nicht binnen eines Monats ihren verwilderten Garten auf Vorder-

Der wunderbare Garten der Bella Brown

mann bringt. Jetzt kommt ihr unfreundlicher Nachbar Alfie Stephenson ins Spiel. Der 
Zuschauer kennt bereits seine Stimme, da er Bella aus dem Off wortreich vorgestellt 
hat. Alfie verfügt nicht nur über einen grünen Daumen, sondern beschäftigt auch 
einen begnadeten Koch namens Vernon. Der ist es leid, von seinem kratzbürstigen 
Arbeitgeber Alfie ständig herumkommandiert zu werden. Kurzerhand quartiert sich 
der Witwer mit seinen Zwillingstöchtern bei Bella ein, die fortan keine Konserven 
mehr essen muss. In der Bibliothek hingegen fällt Bella ein junger Mann auf, der ein 
Erfinder ist und darum auch anders als die anderen tickt. 

Küche und Garten: Das ist die einfache Formel, mit der einer einsamen, etwas 
sonderbaren jungen Frau zur Lebensfreude verholfen wird. Für Bella ist die Natur ein 
Graus; sie bedeutet Willkür und Chaos, das sie nicht beeinflussen kann. Das Kochen 
hingegen ist eine lästige Pflicht, zeitraubend und kompliziert. Dass Gartenpflege und 
Essenszubereitung auch Spaß machen, ein schöner Garten und ein leckeres Menü 
sogar ein Genuss sein können, muss Bella erst noch lernen. 

Zu den schönen Ideen des Films zählt, dass sich andere Menschen um Bella küm-
mern und dass aus distanzierten Nachbarn Freunde werden. Nach und nach enthüllt 
der Film die Gründe für Alfies große Verletztheit, und auch Vernon hat als Witwer 
einen Verlust zu beklagen. Das sind allesamt zwar kauzige, aber sehr lebendige Fi-
guren, die trotz der fantastischen Prämisse – „This Beautiful Fantastic“ heißt der Film 
im Original – eine runde Kohärenz besitzen. Wie „Amélie“ feiert auch „Der wunderba-
re Garten der Bella Brown“ das Anderssein, das Sonderbare, das Besondere. Jeder 
hat hier eine Qualität, die ihn von den anderen unterscheidet und heraushebt. 

Das Märchenhafte wird durch Bellas Herkunft unterstrichen: Sie wurde als Baby 
an einem See ausgesetzt und von Enten beschützt, ehe sie auf dem Gepäckträger 
eines greisen Fahrradfahrers landete. Mit dem Tempo und dem Einfallsreichtum, mit 
den überbordenden Ideen und der Detailfreudigkeit von „Amélie“ können diese Sze-
nen allerdings nicht mithalten: Die Liebesgeschichte ist zu schematisch und vorher-
sehbar inszeniert, ihr fehlt der romantische Zauber des Vorbilds. 

Vielleicht ist ein solcher Vergleich aber auch ungerecht. „Der wunderbare Garten der 
Bella Brown“ steht auf eigenen Füßen und erzählt anspruchsvoll von einer Einzel-
gängerin, die sich dem Leben zuwenden muss. Am Schluss kontrolliert Bella nicht 
mehr, ob die Haustür geschlossen ist. Sie hat gelernt loszulassen. 

Michael Ranze, FILMDIENST 2017/12 
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Vorfilm Sog von Jonatan Schwenk, 
D 2017, Animationsfilm, 10 Min.
Eine Sturmflut wird einem Schwarm 
Fische zum Verhängnis: Sie verfangen 
sich in den Ästen der Bäume. Als das 
Wasser zurückgeht, drohen sie auszu-
trocknen. Ihre klagenden Hilfeschreie 
wecken die Bewohner einer nahen Höhle, 
die von den unfreiwilligen Besuchern 
wenig begeistert sind.
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Western (2017) 
WESTERN 
Deutschland/Bulgarien/Österreich, 2017 
Drama
Produktionsfirma: Komplizen Film/Chouchkov Brothers/Coop99/KNM/ZDF - Das kleine Fern-
sehspiel
Verleih Kino: Piffl Medien
Länge: 121 Minuten
FSK: ab 12; f
Erstaufführung: 24.8.2017
FILMDIENST-Nummer: 44863
Produktion: Jonas Dornbach, Janine Jackowski, Maren Ade, Valeska Grisebach, Michel Merkt, 
Boris Chouchkov, Viktor Chouchkov, Antonin Svoboda, Bruno Wagner
Regie: Valeska Grisebach
Buch: Valeska Grisebach
Kamera: Bernhard Keller
Schnitt: Bettina Böhler
Darsteller: Meinhard Neumann (Meinhard), Reinhardt Wetrek (Vincent), Syuleyman Alilov Letifov 
(Adrian), Veneta Frangova (Veneta), Vyara Borisova (Vyara), Kevin Bashev (Wanko), Aliosman 
Deliev (Mancho), Momchil Sinanov (Manchos Großvater), Robert Gawellek (Tommy), Jens Klein 
(Jens)

Ein wortkarger Einzelgänger Ende 40 kommt mit einem Trupp deutscher Bauarbeiter in ein ent-
legenes Gebiet Bulgariens, um ein Wasserkraftwerk zu errichten, knüpft Freundschaften mit den 
Bewohnern eines nahe gelegenen Dorfs, was zu Annäherungen, aber auch zu Konflikten führt 
und ihn zwischen die Fronten geraten lässt. Ein intensives Drama um die tiefe Sehnsucht nach 
Geborgenheit und einem Platz im Leben. Souverän verbindet der in grandiosen Naturlandschaf-
ten schwelgende, eindrucksvoll von Laiendarstellern gespielte „Heimatfilm“ Mythen und Chiffren 
des Western-Genres mit dem geduldigen neorealistischen Blick auf Möglichkeiten und Grenzen 
menschlichen Miteinanders.

In Howard Hawks’ Western-Klassiker „El Dorado“ (1966) spielte John Wayne den alternden 
Revolverhelden Cole Thornton, der als eine Art Wanderarbeiter durch die Lande zieht und sich 
als „Troubleshooter“ anheuern lässt. Dabei ist er so souverän, einen Auftrag, der ihm moralisch 
nicht behagt, auch schon mal abzulehnen; dann zieht er weiter zur nächsten „Baustelle“ und 
zum nächsten Kräftemessen mit raffgierigen Großgrundbesitzern oder schießwütigen Gaunern 
– ein Profi, unabhängig, ohne festen Wohnsitz. In Valeska Grisebachs „Western“ zieht es den 
ostdeutschen Meinhard auf eine Auslandsbaustelle in der bulgarischen Provinz, „auf Montage“, 
wie es heißt. Als Mitglied eines kleinen Trupps von Bauarbeitern bereitet der auf die 50 zuge-
hende, wortkarge Einzelgänger in einem idyllischen Flusstal den Bau eines Wasserkraftwerks 
mit vor – ein Knochenjob in sommerlicher Hitze, inmitten einer unerschlossenen archaischen 
Naturlandschaft aus mächtigen Wäldern, hohen Bergen und tiefen Tälern. Gelegentlich trägt 
Meinhard eine Art Cowboy-Hut, mitunter kniet er auf einem hoch gelegenen Felsen und schaut 
in die Weite, und als er auf ein frei umherziehendes Pferd trifft, schwingt er sich auf dessen 
Rücken und reitet ins nächste Dorf. Ein Fremder, unabhängig, ohne festen Wohnsitz, und doch 
getrieben von der tiefen Sehnsucht, endlich einmal irgendwo anzukommen.

Bereits in ihrem Film „Sehnsucht“ (2006, (fd 37 773)) spiegelte Valeska Grisebach bewunderns-
wert sensibel das Seelenleben ihrer Protagonisten in der Landschaft, um deren versteckte 

Western
Wünsche, aber auch deren seelische Nöte transparent zu machen. In „Western“ arbeitet sie 
nun erneut mit vielsagenden, karg-romantischen Landschaftsbildern, wobei sie sich frappant 
schlüssig und vielschichtig der Motive und Mythen klassischer Western-Filme bedient, um auf 
die durch und durch gegenwärtigen Befindlichkeiten ihrer Protagonisten einzugehen. Mein-
hard, der schweigsame Fremde aus dem fernen Deutschland, der zuvor bereits als Legionär 
und Soldat im Auslandseinsatz war, wird vom Laiendarsteller Meinhard Neumann gespielt, wie 
Grisebach grundsätzlich auf die „rustikale“ Authentizität nicht-professioneller Schauspieler setzt. 
So reiben sich ihre ausgiebigen Western-Chiffren reizvoll an der neorealistischen Grundhaltung 
der geduldig und betont langsam entwickelten Erzählung. Indem sich Meinhard immer mehr von 
seinen Arbeitskollegen absondert und die Nähe zu den Dorfbewohnern sucht, entwickeln sich 
zunehmend Konflikte zwischen den Deutschen und den Bulgaren. Meinhard gerät zwischen die 
Fronten der Eindringlinge und „Eroberer“ auf der einen Seite und den sich überwiegend höflich 
und gastfreundlich gebenden, ab einem bestimmten Punkt dann aber doch auch sehr verschlos-
senen Dorfbewohnern auf der anderen. Dabei geht es immer deutlicher um Macht- und Besitz-
ansprüche angesichts knapper Wasservorräte, ebenso um Allianzen und Zweckgemeinschaften 
viriler Männer in Zeiten allgemeiner ökonomischer Nöte, schließlich aber auch um das kompli-
ziert-komplexe Verhältnis von Männern und Frauen, um Nähe und Begehren, um erzwungene 
Distanz und das Scheitern von (Fern-)Beziehungen.

Auf der Grundlage ihrer eindrücklichen poetischen Naturbetrachtungen verschiebt Valeska 
Grisebach immer wieder betont unspektakulär, leise und quasi subkutan die Fronten zwischen 
den handelnden Menschen. Die Zusammenhänge ihrer oft schwierigen, gelegentlich kläglich 
misslingenden, im nächsten Moment dann aber auch wieder erstaunlich gut funktionierenden 
Kommunikation muss sich der Zuschauer oft eigeninitiativ erschließen, indem er selbst zum 
mitagierenden und auch mitfühlenden Protagonisten wird. Meistens weiß er dabei mehr als die 
Personen, die sich in ihrer jeweils fremden Sprache rat- und verständnislos gegenüberstehen 
und gelegentlich in provozierende Droh- oder Abwehrgebärden verfallen; der Zuschauer aber 
versteht dank der deutsch untertitelten bulgarischen Passagen zumindest sprachlich beide 
Seiten, woraus ihm aber nicht unbedingt ein sicherer Vorteil erwächst. Im Gegenteil: Indem er 
quasi über der rohen Körperlichkeit der Geschehnisse „thront“, lädt sich in seinem Innern eine 
ständig intensiver werdende (An-)Spannung auf, entsteht aus den ständigen Reibungen eine 
eigendynamische Energie, die den Film bei all seiner visuellen Klarheit und Einfachheit extrem 
komplex und vielschichtig macht. Vor allem der introvertierte und nur wenig wortgewandte Mein-
hard öffnet sich so zunehmend und gibt sein Innenleben preis, sodass man mit jedem seiner 
Hemdenwechsel und jeder Autofahrt ins Ungewisse immer stärker mit ihm fühlt und schließlich 
um ihn, seine Gesundheit und sein Seelenheil fürchtet.

Am Ende von Howard Hawks’ „El Dorado“ wird der Revolverheld Cole Thornton sesshaft. In der 
vom Verbrechen befreiten Stadt warten auf ihn ein befriedetes soziales Umfeld, gute Freunde 
und eine schöne Frau, die schon lange still und wacker auf ihn gewartet hat. Dies alles bleibt 
Meinhard am Ende von »Western« auf tief tragische Weise verwehrt. Er bleibt trotz seiner Be-
mühungen fremd in der Fremde, einer, der nicht ankommt, weder bei seinen eigenen Landsleu-
ten noch bei den bulgarischen Dorfbewohnern, deren Kultur und Stehauf-Mentalität er eigentlich 
doch so sehr zu schätzen gelernt hat. Mitten in der auf den ersten Blick ausgelassen anmuten-
den, finalen Tanzszene beim Dorffest hebt er die Arme und tanzt allein, isoliert und ernüchtert 
angesichts der Grenzen zum Wirklichen, die er nicht hat überschreiten können. 

Horst Peter Koll, FILMDIENST 2017/17
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Vorfilm Apollo 11½ von Olaf Held, 
D 2016, 5‘50 Min. Ja, wir wissen von den 
Fotos. Wissenschaftler haben sie auf der 
Suche nach den amerikanischen Fahnen 
gemacht, die von den sechs bemannten 
Weltraummissionen auf dem Mond auf-
gestellt wurden. Die Aufnahmen zeigen, 
dass fünf der Fahnen noch an Ort und 
Stelle sind. Nur die Fahne von Apollo 11 
scheint sich bewegt zu haben.
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Der Wein und der Wind 
CE QUI NOUS LIE 
Scope. Frankreich, 2017 
Drama Komödie
Produktionsfirma: Ce Qui Me Meut
Verleih Kino: StudioCanal
Länge: 113 Minuten
FSK: ab 0; f
Erstaufführung: 10.8.2017
FILMDIENST-Nummer: 44849
Produktion: Bruno Levy
Regie: Cédric Klapisch
Buch: Cédric Klapisch, Santiago Amigorena
Kamera: Alexis Kavyrchine
Musik: Loïc Dury, Christophe Minck
Schnitt: Anne-Sophie Bion
Darsteller: Pio Marmaï (Jean), Ana Girardot (Juliette), François Civil (Jérémie), Jean-
Marc Roulot (Marcel), María Valverde (Alicia), Yamée Couture (Océane), Karidja 
Touré (Lina), Florence Pernel (Chantal), Jean-Marie Winling (Anselme), Eric Carava-
ca (der Vater)

Eine passionierte Weinliebhaberin will das Weingut ihrer verstorbenen Eltern im 
Burgund weiterführen, muss aber für das Erbe eine hohe Steuersumme entrichten 
und sich mit ihren beiden komplizierten, extrem gegensätzlichen Brüdern ausein-
andersetzen. Charmanter Unterhaltungsfilm, der die Frage, was Geschwister oder 
eine Familie zusammenhält, mit der präzisen Beschreibung der Bewirtschaftung des 
Traditionsguts verbindet. In der abwechslungsreich verzahnten Vielzahl an Motiven, 
Themen und Konflikten gewinnen die Figuren und die Geschichten um Heimat und 
Verwurzelung nicht immer die notwendige Plastizität.

Wie soll Juliette das Weingut ihrer Eltern im Burgund weiterführen, wenn sie für das 
Erbe die horrende Steuersumme von 500.000 Euro entrichten muss? Zumal wenn 
sie über den Nachlass nicht eigenständig entscheiden kann, weil es noch zwei Ge-
schwister, Jean und Jérémie, als Miterben gibt? 

Vor allem das Verhältnis zu Jean ist höchst kompliziert, seit er nach zehnjähriger 
Abwesenheit aus heiterem Himmel wieder in der Heimat aufgetauchte, um sich mit 
dem todkranken Vater zu versöhnen. Für Juliette aber ist klar: Sie wird das Erbe des 
Vaters antreten, und es wird sich eine Lösung finden. Denn Weinmachen ist ihre 
Passion. Schon als Kind trainierte sie unter Anleitung des Vaters ihre sensiblen Ge-
schmacksknospen und bewies später ihr glückliches Händchen bei der Weinherstel-
lung. Auch hat sie jede Menge Ideen im Kopf, wie sie den Stil ihres Vaters verändern 
und ihr eigenes Bukett kreieren kann. Der Verkauf des Elternhauses oder wenigstens 

Der Wein und der Wind

der besten Lagen scheint aber unausweichlich. Und doch muss die anstehende 
Weinlese organisiert werden. So macht sich Juliette gemeinsam mit den Brüdern ans 
Werk.

Regisseur Cédric Klapisch beschreibt die Bewirtschaftung eines Traditionsguts und 
geht dabei der Frage nach, was Geschwister oder eine Familie nach dem Tod ihres 
Oberhaupts zusammenhält. Die Arbeit im Weinberg wird dabei zum wesentlichen 
Erkenntnismedium: Das Bearbeiten des Bodens, die Pflege der Trauben, das Prüfen, 
wann die Beeren reif sind – all dies lässt nicht nur die Bindung der drei Geschwister 
an ihre Heimat wachsen, es verhilft ihnen auch zur Erkenntnis, was in ihrem Leben 
zählt – nämlich dass sie ihren Ideen und Plänen treu bleiben müssen und sich aufei-
nander verlassen können. 

So setzt der Film das Reifen der Protagonisten, die auf entscheidende Entwicklungs-
schritte zustreben, analog zum Reifen im Weinberg. Immer wieder montiert Klapisch 
in Totalen die Rebflächen dazwischen, zeigt sie zu verschiedenen Jahreszeiten, 
während es für die Geschwister darum geht, sich von ihrer Herkunftsfamilie zu lösen, 
einen eigenen Raum zu schaffen und dem Ursprung trotzdem verbunden zu bleiben. 

So ringt der jüngste Bruder Jérémie darum, sich endlich gegenüber dem bestim-
menden Schwiegervater durchzusetzen. Schon längst wollte er mit seiner Frau 
und seinem Kind ein eigenes Haus beziehen, doch noch immer hausen sie in der 
Anliegerwohnung auf dem Gut ihrer Schwiegereltern, wo die Mutter sie sonntags früh 
zum Frühstück herausklopft. Jean muss sich darüber klar werden, ob er mit Frau und 
Sohn in Australien weiterleben will.

Der Film bevorzugt die Perspektive des Erstgeborenen Jean, des „verlorenen 
Sohns“, der die Handlung aus dem Off begleitet. Erzählerisch ist die Inszenierung 
damit weit altmodischer als sie sich zunächst gibt, denn obwohl Juliette in die Spuren 
des Vaters tritt und die Tradition mit eigenen Akzenten fortführt, billigt Klapisch ihr 
nicht die Schlüsselrolle zu. 

Auch einige andere Widersprüchlichkeiten durchziehen den Film, der jede Menge 
Motive und Konfliktstoffe zusammenpackt und dabei zugleich auch noch vorführen 
will, wie Wein gemacht wird. Die Auseinandersetzungen zwischen den Geschwistern, 
zwischen Vätern und Söhnen, Chefin und Angestellten, werden eher abgearbeitet, 
als dass sie dramatische Statur und Dichte gewinnen würden. Letztlich bewegt „Der 
Wein und der Wind“ seine Charaktere eher wie Schachfiguren mit Hilfe der Montage, 
der Musikstile oder allzu zufälliger Wendungen über alle Schwierigkeiten hinweg. 
Wie im Weinbau hätten wohl auch hier weniger Trauben die Qualität erhöht. 

Heidi Strobel, FILMDIENST 2017/16 
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Rock im K 

KinoRock
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In der Reihe Rock im K widmet sich 
Eschborn K dem Thema Rock-Musik in 
seinen markanten Erscheinungsformen.
Der heutige Film beschäftigt sich mit 
einem der brilliantesten Akteure, die 
Rock-Musik und gesellschaftliche 
Fragestellungen in seinen Performances  
formulierte und vor provokativen Aktionen 
nicht zurückschreckte.
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Rock im K 

Frank Zappa - Eat That Question 
Frank Zappa in seinen eigenen Worten 
FRANK ZAPPA - EAT THAT QUESTION 
Teilweise schwarz-weiß. Deutschland/Frankreich, 2016 
Dokumentarfilm Künstlerporträt
Produktionsfirma: Les Films du Poisson/Ufa Fiction/Arte France/SWR
Verleih Kino:Arsenal
DVD:Arsenal (16:9, FF, DD5.1 engl.)
Länge: 89 Minuten
FSK: ab 12; f
Erstauffhrung: 8.12.2016 
17.3.2017 arte 
17.3.2017 DVD
FILMDIENST-Nummer: 44350
Produktion: Estelle Fialon, Jochen Laube
Regie: Thorsten Schütte
Buch: Thorsten Schütte
Schnitt: Willibald Wonneberger

Collagenartiger Dokumentarfilm über den Musiker und Produzenten Frank Zappa 
(1940-1993), der zeitlebens als anarchistischer Zerstörer und entfesselter Hippie 
galt. Der 30 Jahre umfassende Zusammenschnitt von Konzertaufnahmen, Nach-
richtenschnipseln und Interviews zeichnet ein etwas anderes Bild des Gitarrenvir-
tuosen mit dem Schnauzbart: diszipliniert, ernst und höchst reflektiert. Vom ersten 
Fernsehauftritt bis zu den letzten Gesprächen kurz vor Zappas Tod entfaltet sich 
eine einzigartige Karriere, wobei der Film insbesondere den gewitzten Umgang des 
Musikers mit den Medien ins Zentrum rückt. (O.m.d.U.)

Seinen ersten Fernsehauftritt hatte der amerikanische Musiker Franz Zappa im 
Jahr 1963. Ein schmaler junger Mann im Anzug, ernst, ein wenig schüchtern und 
noch ohne seinen charakteristischen T-förmigen Schnauzbart führte in der „Steve 
Allen Show“ sein „Concerto for Two Bicycles“ auf. 30 Jahre später gab Zappa, 
von einer Krebskrankheit schwer gezeichnet, aber immer noch dauerqualmend, in 
der „Today Show“ eines seiner letzten Interviews. Wie er in Erinnerung behalten 
werden möchte, will die Moderatorin von ihm wissen. Zappa, nachdenklich, aber 
bestimmt: „Das ist nicht wichtig. Es ist mir egal.“

Zwischen diesen beiden zeitlichen Markierungen liegen mehr als 60 Schallplatten, 
verschiedene Bandprojekte, diverse Orchesterwerke, der Musikfilm „200 Motels“ 
(1971) zahllose Live-Konzerte, die von derbem Humor und ätzender Gesellschafts-
kritik nur so krachen – und viele, viele Fernsehauftritte, etwa in der CBS-Show 
„What’s My Line?“, in der Debattensendung „Crossfire“ und in „Larry King Live“.

Frank Zappa - Eat That Question

Ausschnitte aus diesen Sendungen, die der Regisseur Thorsten Schütte aus den 
Archiven der Sender zusammengetragen hat, darunter auch Beiträge des deut-
schen, französischen und tschechischen Fernsehens, ziehen sich motivisch durch 
den Film. Die klug montierte und klaren Erzählbögen folgende Dokumentation 
besteht ausschließlich aus vorgefundenem Material, aus Konzertaufnahmen, Nach-
richtenschnipseln, Interviews.

„Interviewt zu werden, ist die widernatürlichste Sache, die es überhaupt gibt. Zwei 
Schritte vor der Inquisition“, so Zappa in einem Interview. Immer wieder wird der 
äußerst medienreflexive Musiker vor der Kamera mit Zuschreibungen und Schlag-
worten konfrontiert, die über seine Person in Umlauf sind. Die Begriffe sind bunt 
gemischt und nicht selten absurd: Rock-Legende, Freak, Teil des Hippie-Establish-
ments, exzentrisches Genie, Ausbeuter der Revolution, Mephisto, „ein Testpilot, der 
an die Grenzen geht“. Zappa widerspricht hier, bestätigt da, etabliert Ambivalenzen 
und Dialektik; mit einfachen Rezeptionsmustern kommt man ihm nicht bei. 

Als Apologet der Gegenkultur, der die Wert- und Moralvorstellungen der amerikani-
schen Nachkriegsgesellschaft attackierte und mehrfach wegen angeblicher Obs-
zönitäten in die Kritik geriet, verwirrte Zappa mit anti-hippiesken Haltungen (keine 
Drogen, Disziplin, Hyperproduktivität). Und trotz seiner Opposition gegen rechte 
Positionen und den Markt (Zappa machte sich schon früh unabhängig und wurde 
sein eigener Produzent) kam auch die Linke bei ihm nicht gut weg. Als Zappa sich 
bei einem Konzert seiner Band „Mothers of Invention“ im Berliner Sportpalast 1968 
weigerte, dem Aufruf von Studenten nachzukommen, während des Konzerts zu 
einer Demonstration gegen die US-Regierung aufzurufen, stürmten die Protestie-
renden die Bühne.

Vor allem mit seiner collagenartigen Musik stellte Zappa die bestehenden Katego-
rien vom Kopf auf die Füße. Die Elemente seiner Musik, darunter asymmetrische 
Rhythmen und deformierte Harmonien, waren in der Rock- und Popmusik eigent-
lich nicht vorgesehen. Als seine wichtigsten Einflüsse nannte er Edgar Varèse und 
Igor Stravinsky. 

Mit der Collage hat Schütte eine für den Musiker Zappa adäquate Erzählform 
gefunden, ohne seinen musikalischen Stil filmisch nachzuahmen. „Frank Zappa“ 
vertraut ganz auf sein Material. Nebenbei schreibt der Film auch ein Stück Fern-
sehgeschichte der 1960er- bis in die frühen 1990er-Jahre. 

Esther Buss, FILMDIENST 2016/25 
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Eine Veranstaltung in Zusammenarbeit 

mit der preisgekrönten Reihe 

„Frankfurt liest ein Buch“:

„Das siebte Kreuz - The Seventh Cross“ 

von Anna Seghers.

Einführung Björn Wissenbach

KinoTalk

Eschborn K, Jahnstraße 3, 65760 Eschborn
061 96. 4 88 00   www.eschborn-k.de    info@eschborn-k.de

Einführung mit Bezug zu 
Frankfurt am Main von 
Björn Wissenbach, 
Historiker und Architekt

Vortrag auf Basis der Original-
illustrationen von William Sharp 
aus dem Jahr 1942 
© Aufbau Verlag
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© Aufbau Verlag GmbH & Co. KG, Berlin 2015 / Illustrationen William Sharp

Einführung mit Bezug zu Frankfurt am Main Björn Wissenbach, 
Historiker und Architekt. Vortrag auf Basis der Originalillustrationen von 
William Sharp aus dem Jahr 1942 © Aufbau Verlag

„Jetzt sind wir hier. Was jetzt geschieht, geschieht uns.“ Mit diesen Worten 
zieht Anna Seghers den Leser in ihren Roman hinein, der 1942 erstmals 
in Buchform und kurz darauf in einer Version erschien, die man heute wohl 
als Urform des Comics ansehen kann. 1942 verfilmte Fred Zinnemann den 
Roman in Hollywood mit Starbesetzung. Die Hauptrolle spielt Spencer Tracy. 
Alles zusammen  führte den Roman zu seinem unglaublichen Welterfolg.

frankfurt-liest-ein-buch.de

Das siebte Kreuz 
THE SEVENTH CROSS 
Schwarz-weiß. USA, 1944 
Drama Literaturverfilmung
Produktionsfirma: Pandro S. Berman
VerleihVideo: Warner Home
Länge: 110 Minuten
FSK: ab 12 (Video)
Erstaufführung: 10.1.1972 ZDF
14.9.1986 DFF 1
Produktion: Pandro S. Berman
Regie: Fred Zinnemann
Buch: Helen Deutsch
Vorlage: Anna Seghers (gleichnamiger Roman)
Kamera: Karl Freund
Musik: Roy Webb
Schnitt: Thomas Richards
Darsteller: Spencer Tracy (Georg Heisler), Signe Hasso (Toni), Hume Cro-
nyn (Paul Röder), Jessica Tandy (Liesel Röder), Agnes Moorehead (Mme 
Marelli), Herbert Rudley (Franz Marnet), Felix Bressart (Poldi Schlamm), Ray 
Collins (Wallau), Alexander Granach (Zillach)

Verfilmung des Romans „Das siebte Kreuz“ von Anna Seghers: Sieben Häft-
linge fliehen 1936 aus einem Konzentrationslager; der Kommandant schwört, 
sie in Kürze eingefangen und an sieben eilig hergerichtete Kreuze gebunden 
zu haben. Doch ein Häftling entkommt durch Hilfsbereitschaft und Mensch-

Das siebte Kreuz - The Seventh Cross

lichkeit; das siebte Kreuz bleibt leer. Ein außergewöhnliches Dokument über 
die Nazizeit, das im Unterschied zu anderen antifaschistischen Propagan-
dafilmen weitgehend unsentimental bleibt und sich in Milieuschilderung und 
Figurenzeichnung um Differenziertheit bemüht. 

FILMDIENST

KinoTalk zu Frankfurt liest ein Buch

© Aufbau Verlag GmbH & Co. KG, Berlin 2015 / Illustrationen William Sharp
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Tomorrow - Die Welt ist voller Lösungen 
Demain 
DEMAIN 
Scope. Frankreich, 2015 
Dokumentarfilm
Produktionsfirma: Move Movie/Mars Films/Mely Prod.
Verleih Kino:Pandora/Filmcoopi (Schweiz)
DVD:Pandora (16:9, 2.35:1, DD5.1 frz./dt.)
Blu-ray:Pandora (16:9, 2.35:1, dts-HDMA frz./dt.)
Länge: 120 Minuten
FSK: ab 0; f
Erstaufführung: 26.5.2016 Schweiz 
2.6.2016 
14.10.2016 DVD & BD
FILMDIENST-Nummer: 43933
Produktion: Bruno Levy
Regie: Cyril Dion, Mélanie Laurent
Buch: Cyril Dion
Kamera: Alexandre Léglise
Musik: Fredrika Stahl
Schnitt: Sandie Bompar
Darsteller: Mélanie Laurent

Dokumentarfilm über Initiativen, die jetzt schon weltweit nachhaltiges Wirtschaften und 
Leben verwirklichen und damit die Möglichkeit eines Wandels vormachen, mit dem sich 
prognostizierte Krisenszenarien abwenden lassen. Er überzeugt nicht nur durch den 
informativen Überblick über vielfältige Projekte, sondern auch durch seine Form: Die 
Filmemacher legen ihr Hoffnungsszenario als mitreißendes, mit einem bemerkenswerten 
Soundtrack unterlegtes „Road Movie“ an und schaffen es, dass sich die Neugier, mit der 
sie auf ihrer Reise auf verschiedene Protagonisten und deren Initiativen zugehen, auf 
die Zuschauer überträgt. Finanziert durch eine erfolgreiche französische Crowdfunding-
Kampagne, wurde er in Frankreich mit dem „César“ ausgezeichnet.

Seit ein paar Jahren verlegen Dokumentarfilme zu Nachhaltigkeitsthemen ihre Perspek-
tive von der Darstellung einer katastrophalen Gegenwart, die eine noch katastrophalere 
Zukunft nach sich ziehen wird, hin zu positiven Bestandsaufnahmen menschliches Han-
delns in unserer Gegenwart: Aktivitäten, die neue Wege beschreiten, die gegen Marktge-
setze aufbegehren, mit der Umwelt kooperieren und diese nicht ausbeuten, die, summa 
summarum, zukunftsweisend sind. Es sind Dokumentarfilme, die einen Wechsel von 
der Katastrophenszenario-Variante hin zu einer Hoffnungsszenario-Variante vollziehen. 
„Tomorrow“ ist ein solcher Film. Und er zeigt, wie erfolgreich Filme damit sein können: 
In Frankreich mit dem „César“ ausgezeichnet, erreichte er dort bereits über 800.000 
Zuschauer, vielleicht auch, weil mit der Schauspielerin Mélanie Laurent eine populäre 
„Frontfrau“ mit an Bord des Projekts ist. Ausgangspunkt ist auch hier ein Katastrophens-
zenario: eine im Juni 2012 im wissenschaftlichen Journal „Nature“ veröffentliche Studie, 
wonach es zwischen 2040 und 2100 zu einem Zusammenbruch der Ökosysteme auf der 

Tomorrow - Die Welt ist voller Lösungen

Erde kommen werde, wenn der Mensch seine Gewohnheiten nicht ändert. Dann wird mit 
einem Protagonisten geschickt zum Zugang des Films übergeleitet: Er erzählt, dass der 
Mensch doch so viele Schreckensszenarien für die Zukunft erfinden könne, von Viren-
seuchen über gigantische Tsunamis bis zu Zombies. Geschichten über einen Wandel (im 
Nachhaltigkeitsdiskurs ist auch von der großen Transformation die Rede), fänden sich 
aber kaum. Es ist genau dies, was der Film im Folgenden will: er will auf der ganzen Welt 
Menschen und Initiativen zeigen, die einen Wandel auf lokaler Ebene bereits eingelei-
tet haben. In zehn Länder sind die beiden Filmemacher Cyril Dion und Mélanie Laurent 
hierfür gereist. Sie stellen Aktivisten und Unternehmungen vor, die für Zuschauer, die sich 
noch nicht oder nur wenig mit dem Thema beschäftigt haben, gewiss sehr informativ sind 
und Mut machen, was so alles möglich ist: Urban Gardening in Detroit, wodurch die Stadt 
sich zur Hälfte mit Nahrungsmitteln versorgt; Landwirtschaft in der Normandie, die auf 
Permakultur basiert; städtische Mobilität in Kopenhagen, die das Fahrrad zum wichtigsten 
Verkehrsmittel macht; eine lokale Währung in der englischen Stadt Totnes, die sich damit 
unabhängig von Finanzmärkten macht; Schulen in Finnland, die Lernen als Vorbereitung 
auf das Leben verstehen. 

Es ist aber nicht nur das Informative, das diesen Film so gelungen macht. Denn von all 
diesen Handlungsweisen verschiedener Menschen in verschiedenen Teilen der Welt 
wird mit einer durchdachten Leichtigkeit berichtet, mit einer stellenweise fast kindlichen 
Neugier für das, was die Filmemacher auf ihrer Reise vorfinden. So etwa in einer Szene, 
wenn sich Cyril Dion von einem Ökonomen erklären lässt, wie Banken funktionieren. Die-
se Suche ist als Road Movie angelegt, das Filmteam zeigt sich selbst beim Unterwegs-
sein. Damit wird die Suche und die Neugier für das Neue greifbarer und menschlicher. 
Mit der Wahl des Road Movies als narrativen Modus einher geht die Wahl von Popmusik 
als Soundtrack: Während in anderen Umwelt-Dokumentarfilmen, vor allem Fernsehpro-
duktionen, mit Instrumental- bzw. Orchestermusik gearbeitet wird, die mal unerträglich 
pathetisch, mal unerträglich belanglos daherkommt, wird hier auf Musik von Fredrika 
Stahl zurückgegriffen, einer schwedischen Sängerin, die in Frankreich lebt und arbeitet. 
Ihre Musik ist eine Mischung aus Jazz und Pop. Den titelgebenden Song „Tomorrow“ hat 
sie den Regisseuren Cyril Dion und Mélanie Laurent geschickt, nachdem sie den Trailer 
zum Film sah. „Tomorrow will be if we change“, heißt es darin. In Frankreich sind viele 
Menschen infolge der besorgniserregenden Ergebnisse der Front National bei den Regio-
nalwahlen 2015 diesem Ruf nach einem Wandel gefolgt und haben den Film mit einer er-
folgreich verlaufenen Crowdfunding-Kampagne ermöglicht. In zwei Tagen kamen 200.000 
Euro zusammen. Vielleicht wird die Zahl der Zuschauer hierzulande zum Seismograph 
des Frusts über die Erfolge der AfD. 

Thomas Klein, FILMDIENST 2016/11

Earth Day - Tag der Erde
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Europäischer Protesttag zur Gleichstel-

lung von Menschen mit Behinderung 

Ausstellungseröffnung in der Galerie K 

im Foyer des Eschborn K 25 Jahre Kunst-

forum Sommerwerkstatt Villa Luce

Kunst&Kino

Eschborn K, Jahnstraße 3, 65760 Eschborn
061 96. 4 88 00   www.eschborn-k.de    info@eschborn-k.de

Vofilm: 
Olli dreht sein Ding
Experimenteller 
Spielfilm, gedreht 
von einem  inklusiven 
Team der Lebens-
hilfe Main-Taunus. 
Filmlänge ca. 5:33 

Minuten. 
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Ausstellungseröffnung 
am 4. Mai 2018 um 

19 Uhr in der 
Galerie K im Foyer 

des Eschborn K. 
Ausstellungsdauer: 

Bis 17.9.2018

UN HOMME À LA HAUTEUR 
Scope. Frankreich, 2016 
Romantische Komödie
Produktionsfirma: VVZ Prod./Gaumont/M6 Films/Saint Sébastien Froissart/Creative Andina/
Scope Pic.
Verleih: Kino:Concorde
DVD:Concorde (16:9, 2.35:1, DD5.1 frz./dt., dts dt.)
Blu-ray:Concorde (16:9, 2.35:1, dts-HDMA frz./dt.)
Länge: 99 Minuten
FSK: ab 0; f
FBW: bw
Erstaufführung: 1.9.2016 
17.1.2017 DVD & BD
FILMDIENST-Nummer: 44115
Produktion: Sidonie Dumas, Matthias Ehrenberg, Vanessa van Zuylen, Geneviève Lemal
Regie: Laurent Tirard
Buch: Laurent Tirard, Grégoire Vigneron
Vorlage: Marcos Carnevale (Drehbuch „Corazón de Léon“)
Kamera: Jérôme Alméras
Musik: Éric Neveux
Schnitt: Valérie Deseine
Darsteller: Jean Dujardin (Alexandre), Virginie Efira (Diane Duchêne), Cédric Kahn (Bruno 
Cassoni), Stéphanie Papanian (Coralie), César Domboy (Benji), Edmonde Franchi (Mo-
nique), Manoëlle Gaillard (Nicole), Bruno Gomila (Philippe), Éric Berger (Arnaud)

Eine junge Anwältin erliegt dem Charme und den Verführungskünsten eines charmanten Ar-
chitekten, der allerdings zwei Köpfe kleiner ist als sie. Ihre Umwelt reagiert irritiert, was auch 
bei der Verliebten beziehungsgefährdende Zweifel hervorruft. Unterhaltsame romantische 
Liebeskomödie, die zwar durch einige Albernheiten nicht immer ganz den richtigen Ton trifft; 
gleichwohl kommen engagiert Themen wie Anerkennung, Toleranz und Gleichberechtigung 
zur Sprache, wobei der vielschichtig agierende Hauptdarsteller souverän über plakativere 
Momente hinwegspielt. 

Dieser Anbandel-Trick dürfte nicht in jedem Ratgeber stehen, der die unkomplizierte Kontakt-
aufnahme zwischen den Geschlechtern zum Gegenstand hat: Als Alexandre sieht, wie eine 
schöne Frau im Café ihr Handy vergisst, läuft er ihr nicht etwa hinterher und gibt es zurück. 
Er ruft sie vielmehr am selben Abend zuhause an, verwickelt sie in einen Flirt und verabredet 
sich für den folgenden Tag, unter anderem, um das mobile Telefon zurückzugeben. 

Diane ist gespannt: Wer mag sich wohl hinter dieser charmanten, freundlich-witzigen Wort-
gewandtheit verstecken? Als sie den Anrufer im Bistro kennenlernt, erlebt sie eine Überra-
schung. Der Architekt Alexandre misst gerade mal 1,36 Meter und lässt die Beine wie ein 
Schulbub vom Stuhl baumeln. Das hindert ihn freilich nicht daran, der schönen Anwältin mit 
Verve und waghalsigen Ideen den Hof zu machen – vom Tandemsprung aus einem Flugzeug 
bis zum abenteuerlichen Abendessen in einer düsteren Hafenkaschemme. Rasch erliegt 
Diane dem Charme des kleinen Mannes und verliebt sich in ihn. Ihre Umwelt, vom eifersüch-
tigen Ex-Ehemann bis zur standesbewussten Mutter, reagiert irritiert.

Mein ziemlich kleiner Freund

Die bezaubernde Hauptdarstellerin Virginie Efira kann einem fast leidtun. In ihren jüngsten 
Filmen stellen die Regisseure der Belgierin ausschließlich Männer mit Macken an die Seite. 
Auf den deprimierten und unansehnlichen Millionär in „Familie zu vermieten“ (fd 43 796) 
folgte der weltfremde Kerl mit Asperger-Syndrom in „Birnenkuchen mit Lavendel“ (fd 43 742). 
Der Liebe tut das aber keinen Abbruch, die Handicaps sind nur kleine Stolpersteine auf dem 
Weg zum Happy End, an dem es, so auch hier, keinen Zweifel gibt. Eine fantastische Utopie 
liegt darin, die man gar nicht erst auf ihre Alltagstauglichkeit hin abklopfen sollte.

Französische Komödien aus der jüngsten Zeit lassen die Romantik unangetastet und 
betonen die Verbundenheit zwischen den Menschen, egal, ob sie durch Klasse, Hautfarbe, 
Geschlecht oder Gesundheit unterschieden sind. Regisseur Laurent Tirard zieht die richtigen 
Strippen: originelles Kennenlernen, humorvolles Umwerben, romantisches Verlieben. „Mein 
ziemlich kleiner Freund“ bewegt sich lange im Fahrwasser einer unterhaltsamen Liebesko-
mödie, der man sich gern überlässt. Mit dem Unverständnis und dem Einspruch von Eltern, 
Verwandten und Freunden erinnert der Film, wenn auch auf einem anderen Tabu-Level, an 
„Rat mal, wer zum Essen kommt“ (1967, fd 15 363). Hier geht es zwar nicht um Rassismus, 
aber auch um Anerkennung, Toleranz und Gleichberechtigung – was ist schon dabei, wenn 
der Freund zwei Köpfe kleiner ist? Man ist, wie man ist – und das ist gut so, auch wenn 
andere die Nase rümpfen, so die etwas schlichte Botschaft.

Nicht immer trifft Tirard dabei den richtigen Ton. Eine Prügelei zwischen Alexandre und 
Dianes Ex auf offener Straße ist ebenso lächerlich wie die Massenkarambolage, die Dianes 
Mutter beim Erhalt der unmöglichen Neuigkeit beinahe anrichtet, nicht zu vergessen der 
Hund, der Alexandre in einem trostlosen Running Gag immer wieder umrennt. Zu allem 
Überfluss ist Dianes Stiefvater auch noch gehörlos, also ebenfalls gehandicapt, was für 
die angeregte Unterhaltung aber kein Hindernis darstellt – eine unnötige Betonung, dass 
Behindertsein kein Nachtteil ist. Gewöhnen muss man sich auch daran, dass Hauptdarsteller 
Jean Dujardin, eigentlich 1,82 Meter groß, im Computer kleingerechnet wurde. Nicht immer 
stimmen dabei die Proportionen, besonders im Verhältnis zu Objekten. Das ändert nichts an 
seiner schauspielerischen Leistung, die hinter der Lebensfreude immer auch eine Verletzlich-
keit spürbar macht: Klein zu sein ist manchmal verdammt ärgerlich. 

Michael Ranze, FILMDIENST 2016/18 
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Vofilm: 
Olli dreht sein Ding
Experimenteller 
Spielfilm, gedreht 
von einem  inklusiven 
Team der Lebens-
hilfe Main-Taunus. 
Filmlänge ca. 5:33 

Minuten. 

Daniela Preiß 
„Verfahren“ ist die Geschichte 
von Daniela Preiß. Und un-
gewöhnlich erscheint, wie die 
Autorin sie vorliest: mit den 
Händen. Wegen ihrer Blind-
heit braucht sie Brailleschrift. 
Außerdem bringt Daniela den 
Zuhörern, mit ihrem Kurzge-
schichtenband „Gefangen in 
Freiheit“, noch „ein großes 
Geschenk“ …

www.daniela-preiss.de
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Film in der Fassung für Menschen mit Sehbehinderung

Deutschland 2016, Komödie
Regie Simon Verhoeven
Mit Senta Berger, Heiner Lauterbach

Ein wohlhabendes Münchner Ehepaar nimmt einen 
nigerianischen Flüchtling auf, was zu heftigen familiären 
Turbulenzen führt, als kurz darauf auch die beiden 
erwachsenen Kinder und ein kleiner Enkel vorüber-
gehend in die elterliche Schutzzone einkehren. 
Der Versuch des Flüchtlings, sich nützlich zu machen, 
zieht eine Lawine mehr oder minder gesellschafts-
kritischer Comedy-Eskalationen nach sich. 
Die turbulent-pointenreiche Integrationskomödie spürt 
Ressentiments auf allen Seiten nach und arbeitet sich 
auf den Spuren populärer französischer Komödien an 
kollektiven Befindlichkeiten des deutschen Bürgertums 
ab. (Text: FILMDIENST)
 
Ab 12 Jahre, 116 Minuten, 4 Euro

Willkommen bei den Hartmanns

Eschborn K, eines der ersten kommunalen Kinos 
Deutschlands, geht neue Wege und zeigt

Filme in der Fassung für Menschen mit Sehbehinderung

Eschborn K ist Kino ohne Stuhlreihen.
An Tischen sitzend, können die Gäste Getränke
und Knabbereien genießen.

So finden Sie Eschborn K, Kino & Kleinkunst:

Eschborn K erreichen Sie über die 
Autobahn A 66, Abfahrt Eschborn, Richtung Stadtmitte 
und von der A5 kommend, 
am Nordwestkreuz Frankfurt am Main, 
Richtung Eschborn Stadtmitte.

Per S-Bahn S3 und S4 erreichen Sie den
Bahnhof Eschborn (nicht Eschborn-Süd).

Vom Bahnhof Eschborn sind Sie in ca. 7 Minuten
Fußweg Richtung Stadtmitte im Eschborn K.
Den Bahnhof verlassen Sie über die hintere Treppe, 
dann durch die Unterführung erst links und wieder rechts
die Treppe nach oben. Nach ca. 40 m kommt eine 
Einbahnstraße (von links nach rechts), diese überqueren 
und an der linken Straßenseite weitergehen. 
Vor Erreichen der Hauptstraße - ca. 150 m – befindet
sich rechts ein Zebrastreifen, diesen überqueren und 
nach ca. 30 m erreicht man eine Ampel mit akustischem
Freigabesignal. Man überquert die Hauptstraße nach links auf
eine Mittelinsel und dann erneut nach rechts. Dann links der
Straße ca. 150 m folgen. Nächste Straße rechts einbiegen, 
die Jahnstraße ist erreicht. Es geht leicht bergauf und nach
ca. 30m geht man links in eine Einfahrt. Im Hinterhof ist der 
Eingang zum Eschborn K

Film in der Fassung für Menschen mit Sehbehinderung

188 KinoFlyer



Daniela Preiß 
„Verfahren“ ist die Geschichte von Daniela 
Preiß. Und ungewöhnlich erscheint, wie die 
Autorin sie vorliest: mit den Händen. Wegen 
ihrer Blindheit braucht sie Brailleschrift. 
Außerdem bringt Daniela den Zuhörern, 
mit ihrem Kurzgeschichtenband „Gefangen in 
Freiheit“, noch „ein großes Geschenk“ …

www.daniela-preiss.de
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Julieta 
JULIETA 
Spanien, 2016 
Drama
Produktionsfirma: El Deseo
Verleih Kino:Tobis
DVD:Tobis (16:9, 1.85:1, DD5.1 span./dt.)
Blu-ray:Tobis (16:9, 1.85:1, dts-HDMA span./dt.)
Länge: 100 Minuten
FSK: ab 6; f
Erstaufführung: 19.5.2016 Schweiz 
4.8.2016 
5.12.2016 DVD & BD
FILMDIENST-Nummer: 44077
Produktion: Agustín Almodóvar, Esther García
Regie: Pedro Almodóvar
Buch: Pedro Almodóvar
Vorlage: Alice Munro (Short Stories „Entscheidung“ / „Bald“ / „Schweigen“)
Kamera: Jean-Claude Larrieu
Musik: Alberto Iglesias
Schnitt: José Salcedo
Darsteller: Emma Suárez (Julieta), Adriana Ugarte (Julieta in jungen Jahren), Daniel Grao 
(Xoan), Inma Cuesta (Ava), Darío Grandinetti (Lorenzo), Rossy de Palma (Marian), Michelle 
Jenner (Beatriz), Pilar Castro (Claudia), Nathalie Poza (Juana), Susi Sánchez (Sara)

Eine Frau um die 50 wirft ihre Pläne um, als sie Neuigkeiten über ihrer Tochter erfährt, die 
seit ihrem 18. Geburtstag verschwunden ist. In einem schmerzhaften Prozess erinnert sie 
sich an ihre Familiengeschichte, die mit der Liebe zu einem galizischen Fischer begann 
und nach dessen Tod in Trauer und Depression versank. In seinem 20. Film entfaltet Pedro 
Almodóvar ein eindringliches Drama über das unaufhaltsame Verrinnen der Lebenszeit, 
deren Wunden nicht geheilt, aber mit Geduld und Ehrlichkeit gelindert werden können. Der 
zurückhaltend inszenierte Film wird von zwei überzeugenden Hauptdarstellerinnen getra-
gen, die gemeinsam die Protagonistin verkörpern.

Julieta (Emma Suarez) ist eine attraktive blonde Frau um die 50. Man sieht ihr an, dass sie 
Schlimmes durchlebt hat. Seitdem sie zufällig die Kindheitsfreundin ihrer Tochter getrof-
fen und von ihr erfahren hat, dass Antía noch lebt, hat sie alle Zukunftsprojekte über den 
Haufen geworfen. Stattdessen schreibt sie einen langen Brief, eine Lebensbeichte an ihre 
einzige Tochter, die sie seit zwölf Jahren nicht mehr gesehen hat. 

Darin erzählt sie ihr von den frühen 1980er-Jahren, wie sie in den bonbonfarbenen Zeiten 
des Aufbruchs und der Lebensfreude nach Francos Tod Antías Vater kennenlernte. Im 
Nachtzug nach Madrid werden der galizische Fischer Xoan (Daniel Grao) und die Lehrerin 
für klassische Philologie (Adriana Ugarte) ein Paar, obwohl Xoans Frau, die seit Jahren 
im Wachkoma liegt, noch lebt. Die Fahrt ist allerdings vom mysteriösen Selbstmord eines 
Reisenden überschattet, an dessen Tod sich Julieta schuldig fühlt. Dann aber beginnen 

Julieta

glückliche Zeiten. Julieta bekommt ein Baby, und nach dem Tod von Joans Frau leben die 
drei an der Küste zusammen. Das kleine Mädchen Antía liebt seinen Vater heiß und innig, 
begleitet ihn auf dem Boot beim Fischen. Die Bildhauerin Ava (Inma Cuesta) wird Julietas 
beste Freundin, obwohl sie spürt, dass die Künstlerin früher die Geliebte ihres Mannes 
war. Als Antía zum ersten Mal ins Ferienlager fährt, gerät Julieta in einen heftigen Streit mit 
Joan. Wütend besteigt der Fischer sein Boot und fährt trotz des aufziehenden Unwetters 
aufs Meer hinaus, wo er den Tod findet. Julieta ist verzweifelt und innerlich zerbrochen; sie 
zieht mit Antía nach Madrid. Doch sie kann ihre Trauer nicht überwinden – und verliert auch 
noch die Tochter, kurz nach deren 18. Geburtstag.

„Julieta“ ist Pedro Almodóvars 20. abendfüllender Film. Es ist ein Film über Frauen, aber 
der Ton ist ein anderer. Der Meister aus „La Mancha“ definiert seine Mutter-Tochter-Tra-
gödie selbst als „trockenes Drama“. „Julieta“ ist kein Melodram und auch keine Genremi-
schung, die sonst Almodovars ganz eigene Melange ausmacht. „Julieta“ erzählt vielmehr 
die Geschichte eines Lebens, einer Frau, die von zwei Schauspielerinnen verkörpert wird, 
von Emma Suarez, die als ältere Frau noch einmal den Kampf um die Liebe ihrer Toch-
ter aufnimmt, und von Adriana Ugarte, die als junge Frau an den Tragödien ihres Lebens 
versteinert. 

Zwei Schauspielerinnen, eine Rolle, die wie ineinander gesteckte russische Babuschkas 
von den Wechselfällen eines Lebens erzählen. Denn das zentrale Thema des Films ist das 
Altern, der unaufhaltsame Fluss des Lebens und die Erinnerung an frühere Abschnitte auf 
dieser Reise. Mit dem unaufhaltsamen Verrinnen der Lebenszeit und den Erinnerungen an 
frühere Möglichkeiten der eigenen Biografie hat sich Almodóvar in vielen seiner jüngeren 
Filme auseinandergesetzt. Doch diesmal hat diese Reise nichts mit seiner eigenen Ver-
gangenheit zu tun. „Julieta“ erzählt von normalen Menschen mit der grausamen Dynamik 
einer griechischen Tragödie. Die unbewältigte Trauer über den Tod des geliebten Mannes, 
an dem sich die Protagonistin mit schuldig fühlt, führt in der Konsequenz zum Verlust der 
eigenen Tochter. Der Film erzählt in einem trockenen, aber eindringlichen Ton. Das Leiden 
ist nicht mehr frisch, spontan und tränenreich, sondern zum festen Bestandteil von Körper 
und Seele geworden. 

Dabei spiegelt „Julieta“ nicht nur das individuelle Altern der Protagonistin, sondern auch 
das sich wandelnde Lebensgefühl der spanischen Gesellschaft, weg von der euphorisierten 
Energie der 1980er-Jahre, hin zur realistischeren Katerstimmung der 1990er-Jahre. Doch 
dieses Mal entfaltet Almodóvar keine Geschichte der „Movida“, er färbt die Geschichte nicht 
mit den schrillen, exotischen Farben der Subkultur. „Julieta“ ist ein eindringliches Familien-
drama, das in die unterschiedlichen Viertel Madrids führt, nach Andalusien, an die galizische 
Küste, in die Pyrenäen bei Huesca und am Ende die Alpen. „Julieta“ steht damit in einer 
Linie mit Almodovars großen Mutterdramen wie „High Heels“ (fd 29 439) oder „Alles über 
meine Mutter“ (fd 33 929). Allerdings spart der Film die Begegnung von Mutter und Tochter 
aus, belässt sie im Dunkel. Erst mit dem offenen Ende, wenn der Titel „Julieta“ wieder die 
Leinwand füllt, wird klar, dass die Begegnung von Mutter und Tochter Stoff für einen zweiten 
Film abgeben könnte. 

Wolfgang Hamdorf, FILMDIENST 2016/16 

Zum Europatag
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Vorfilm Island von Robert Löbel, Max 
Mörtl, D 2017, 2‘30 Min. Auf einer kleinen 
Insel trifft ein Haufen sonderbarer Krea-
turen aufeinander.
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Aus dem Nichts 
Scope. Deutschland/Frankreich, 2017 
Thriller
Produktionsfirma: Bombero Int./Macassar Prod./Warner Bros.
Verleih Kino:Warner Bros.
Länge: 106 Minuten
FSK: ab 12; f
FBW: bw
Erstaufführung: 23.11.2017
FILMDIENST-Nummer: 45084
Produktion: Fatih Akin, Ann-Kristin Hofmann, Nurhan Sekerci-Porst, Herman Weigel, Mélita 
Toscan du Plantier, Marie-Jeanne Pascal, Alberto Fanni, Ardavan Safaee, Jérôme Seydoux, 
Sophie Seydoux
Regie: Fatih Akin
Buch: Fatih Akin, Hark Bohm
Kamera: Rainer Klausmann
Musik: Josh Homme
Schnitt: Andrew Bird
Darsteller: Diane Kruger (Katja Sekerci), Denis Moschitto (Danilo Fava), Johannes Krisch 
(Haberbeck), Ulrich Tukur (Jürgen Möller), Samia Chancrin (Birgit), Numan Acar (Nuri Sekerci), 
Ulrich Brandhoff (André Möller), Siir Eloglu (Frau Sebnem), Christa Krings (Frau Petersen), 
Uwe Rohde (Michi), Jessica McIntyre (Steffi)

Auszeichnungen:
Diane Kruger, Cannes 2017, Beste Darstellerin 

Eine Frau verliert bei einem Bombenanschlag ihren deutsch-türkischen Mann und ihren Sohn 
und verfällt in tiefe Depressionen. Die rechtsextremistischen Täter werden vor Gericht gestellt, 
doch das Verfahren endet mangels Beweisen mit einem Freispruch, was den Glauben der 
Witwe an den Rechtsstaat zerstört. Der an den NSU-Anschlag 2004 in Köln angelehnte Film 
wechselt vom Melodram über einen Gerichtsfilm zum Rachethriller, wobei er sich durchgängig 
auf die Trauernde und ihre Gefühle konzentriert. Zugleich macht er die Wut über die jahrelange 
Kriminalisierung der Opfer spürbar. Die herausragende Hauptdarstellerin bewahrt den Film 
jederzeit vor dem Abgleiten in ein plakatives Politdrama.

Dem Grauen geht im Kino meist das Glück voraus. Ein Glück wie das von Katja Şekerci, die 
ihren deutsch-türkischen Mann Nuri im Gefängnis geheiratet hat, wo er wegen Drogendelikten 
einsaß. Jahre später betreibt Nuri ein Übersetzungs- und Steuerberatungsbüro in Hamburg. 
Die wilden Jahre sind vorbei. Stattdessen gibt es ein Haus im Grünen, den gemeinsamen Sohn 
Rocco und für Katja ab und zu ein neues Tattoo. Ein Paar, das ein wenig gegen den Strom lebt, 
aber angekommen ist. Eine Familie, die zwei Kulturen vereint und in der Liebe ihr Fundament 
besitzt.

Regisseur Fatih Akin kann das gut, mit wenigen Bildern und Momenten eine ganze Welt eröff-
nen, vom Leben vielschichtiger Menschen erzählen. Doch dann bricht dieses Leben mit einem 
Schlag zusammen. Nuri und Rocco sterben bei einem Bombenattentat. Und für Katja beginnt 
eine Tour de Force, muss sie doch nicht nur den Verlust verkraften, sondern auch die Ermittlun-
gen der Polizei in ihrem persönlichen Umfeld. Ob ihr Mann religiös, politisch aktiv oder kurdisch 
gewesen sei, will der Kommissar von ihr wissen. Vielleicht war er, der Vorbestrafte, der Türke, 

Aus dem Nichts
doch noch in kriminelle Geschichten verwickelt? „Mein Mann hat niemanden umgebracht“, 
platzt es schließlich aus Katja heraus. „Er wurde umgebracht!“

Auch bei Fatih Akin stand am Anfang die Wut. Darüber, dass die rechtsextreme Terrorzelle 
NSU neun Menschen mit ausländischen Wurzeln erschossen hat, Polizei wie Presse aber nicht 
von rassistischen Motiven ausgingen, sondern die Täter jahrelang im Umfeld der überwiegend 
türkischstämmigen Opfer suchten und etwa Racheakte oder Mafia-Verbindungen vermuteten. 
„Diese Menschen durften nicht einfach nur Opfer sein“, so Akin. Sie seien ein zweites Mal er-
mordet worden, weil man die Opfer wegen ihrer Herkunft kriminalisiert habe. „Aus dem Nichts“ 
ist das Ergebnis dieser Wut.

Der Film will keine gesellschaftspolitische Analyse sein, schon gar nicht eine Aufarbeitung der 
NSU-Verbrechen, auch wenn das gezeigte Attentat dem des NSU in der Kölner Keupstraße 
gleicht. Fatih Akin sucht einen emotionalen Zugang zu dem Geschehenen, und er tut dies mit 
einer Wucht, die an „Gegen die Wand“ (2004, fd 36 389) erinnert. „Aus dem Nichts“ erzählt 
von den Opfern des Terrors, den Hinterbliebenen, die im Fall der NSU-Verbrechen selbst zu 
Verdächtigen wurden. Er bricht das Schema aber auf, indem er mit Katja eine blonde Deutsche 
als Protagonistin etabliert; zugleich rückt er mit der Opferperspektive den Zuschauer in eine 
ungemütliche Position: Könnte es einem nicht wie Katja ergehen? Die sich in einem Hamam 
mit ihrer Freundin entspannt und nicht ahnt, dass ihr Mann und ihr Sohn zur gleichen Zeit 
von einer Nagelbombe zerfetzt werden. Erst als sie abends an der Polizeisperre zum Halten 
kommt, überfällt sie eine schreckliche Ahnung, die bald zur brutalen Gewissheit wird. Man hat 
ihr die Liebsten genommen. Wie soll sie, wie soll man weiterleben, wenn einem so viel Gewalt 
angetan wurde?

Diane Kruger verkörpert Katja mit Hingabe. Sie spielt das Szene-Girlie im Brautkleid genauso 
glaubhaft und bodenständig wie die Ehefrau, Mutter und schließlich die untröstlich Trauernde. 
Man kann gar nicht anders, als mitzufühlen, dabei ist die Figur keineswegs eine Heilige. Sie 
betäubt ihren Schmerz mit Drogen oder stößt ihre beste Freundin, eine werdende Mutter, vor 
den Kopf; doch gerade deshalb wird sie zur eigenständigen Persönlichkeit, deren Handeln in 
der Folge sich nachvollziehen lässt, auch wenn es nicht ohne weiteres entschuldbar ist.

Was als Melodram beginnt, verdichtet sich im Mittelteil zu einem Gerichtsdrama, in dem der 
Prozess gegen die bald gefassten Täter, ein junges Neonazi-Paar, ins Zentrum rückt, und 
in dem Katja als Nebenklägerin auftritt. Die Hoffnung, dass der Mord gesühnt wird, hält sie 
am Leben. Sie erträgt alles: die Gegenwart der schweigenden Angeklagten, den detaillierten 
Bericht der Gerichtsmedizinerin, die demütigenden Fragen des Verteidigers. Doch der Indizi-
enprozess endet anders als erwartet. Katja verliert den Glauben an den Rechtsstaat und sorgt 
selbst für das, was in ihren Augen gerecht ist.

Es gibt keine Katharsis, wenn sich der Film zum Rachethriller entwickelt hat, aber jede Menge 
unbequeme Fragen. Akin hat „Aus dem Nichts“ als einen Film über eine Mutter und über die 
Trauer bezeichnet. Dem kann man zustimmen. Doch die Wut – sie ist da, sie ist sichtbar und 
sie bleibt. 

Kirsten Taylor, FILMDIENST 2017/24 
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Vorfilm The Burden von Niki Lindroth 
von Bahr, S 2017, 14‘10 Min.
The Burden ist ein animiertes Musical mit 
apokalyptischem Unterton. In einem gro-
ßen Einkaufszentrum tanzen und singen 
Tiere in vier Episoden in einem Super-
markt, einem Hotel, einem Callcenter und 
einem Burger-Restaurant. Die Episoden 
variieren sowohl in der Geschichte als 
auch in der Stimmung und reichen vom 
fröhlichen Stepptanz bis zum albtraum-
haften schwarzen Loch.
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The Dinner 
THE DINNER 
USA, 2017 
Drama
Produktionsfirma: Code Red/ChubbCo/Blackbird Prod.
Verleih Kino: Tobis
Länge: 121 Minuten
FSK: ab 12; f
Erstaufführung: 8.6.2017
FILMDIENST-Nummer: 44733
Produktion: Cotty Chubb, Lawrence Inglee, Eddie Vaisman, Julia Lebedev
Regie: Oren Moverman
Buch: Oren Moverman
Vorlage: Herman Koch (Roman „Het Diner“ / „Angerichtet“)
Kamera: Bobby Bukowski
Musik: Elijah Brueggemann
Schnitt: Alex Hall
Darsteller: Richard Gere (Stan Lohman), Laura Linney (Claire Lohman), Steve Coogan 
(Paul Lohman), Rebecca Hall (Katelyn Lohman), Chloë Sevigny (Barbara Lohman), Charlie 
Plummer (Michael Lohman), Seamus Davey-Fitzpatrick (Rick Lohman), Miles J. Harvey (Beau 
Lohman), Michael Chernus (Dylan Heinz), Adepero Oduye (Nina)

Zwei gutsituierte Brüder und ihre Ehefrauen treffen sich in einem Nobelrestaurant, um über 
ein heikles Thema zu diskutieren: Die Söhne beider Paare haben ein Verbrechen begangen, 
nun müssen die Eltern entscheiden, ob sich die Jungen der Polizei stellen sollen oder ob 
alles vertuscht werden soll. Die Verfilmung des niederländischen Romans „Angerichtet“ von 
Herman Koch pendelt zwischen Restaurant-Szenen und Rückblenden und breitet den morali-
schen Konflikt vielschichtig zwischen Satire und Drama aus. Dabei überträgt die Inszenierung 
den Stoff auf US-amerikanische Verhältnisse und deutet ihn als Abgesang auf die liberale 
Elite des Landes.

Geisteskrankheit spielt eine wichtige Rolle in „The Dinner“ von Oren Moverman, der auf dem 
Roman „Angerichtet“ des niederländischen Schriftstellers Herman Koch fußt. Darin leidet ein 
ehemaliger Geschichtslehrer an einer psychischen Krankheit, die ihn emotional instabil macht. 
Die Inszenierung überträgt diese Instabilität aber auch auf die Dramaturgie. Er habe einen 
Film machen wollen, der seine eigenen „psychischen Probleme“ habe, hat der aus Israel 
stammende, schon lange in Amerika arbeitende Filmemacher kundgetan. Wie der Ex-Päda-
goge Paul hat auch der Film zwischendurch einen regelrechten nervösen Zusammenbruch. 
Dieser findet auf bedeutsamem Boden statt: nahe der Kleinstadt Gettysburg in Pennsylvania, 
dort, wo es im Juli 1863 zu einer der verheerendsten Schlachten des amerikanischen Sezes-
sionskriegs kam. Die sogenannte „Gettysburg Address“, mit der Abraham Lincoln im Spätjahr 
1863 einen Soldatenfriedhof einweihte und die Einheit der noch jungen USA beschwor, gilt 
als eine Art zweite Staatsgründung. In „The Dinner“ gibt es eine Szene, die nicht aus dem 
Roman stammt. Darin besuchen Paul und sein Bruder Stan, ein erfolgreicher Politiker, das 
zur Gedenkstätte umgewidmete Schlachtfeld. Die Inszenierung nutzt sie als Rückblende, um 
das konfliktreiche Verhältnis der Brüder zu beleuchten. Wie eine schlecht verheilte Wunde 
brechen ihre seit Kinderzeiten schwelenden Konflikte auf, bis Paul den Bruder mit einem 
wütenden „Fuck you!“ auf den Treppen des Memorials sitzen lässt. 

The Dinner

Allerdings macht die Inszenierung, die Echos und Erinnerungsbilder der Schlacht heraufbe-
schwört, auch klar, dass es hier um mehr als um eine psychologische Vertiefung der Figuren 
geht. Moverman interessiert sich nicht nur für die Brüche in einer Familie des privilegierten Bil-
dungsbürgertums, sondern für die inneren Brüche der USA. Man kann „The Dinner“ durchaus 
als eine Art Anti-„Gettysburg Address“ über eine noch immer in sich gespaltene Nation lesen, 
deren gesellschaftliche Elite längst den Kontakt zur Bevölkerung verloren hat.

Zu den weniger privilegierten Teilen der Bevölkerung gehört eine Obdachlose, die im verglas-
ten Raum um einen Bankautomaten übernachtet. Dort stolpern die halbwüchsigen Söhne von 
Stan und Paul nach einer Party über die Schlafende und machen sich einen Spaß daraus, sie 
zu triezen, was grausam eskaliert. Das wird zum Anlass, dass Paul und Stan sich, begleitet 
von ihren Ehefrauen Claire und Katelyn, zum Dinner in einem Nobelrestaurant treffen: Die 
Paare müssen klären, wie sie mit dem Verbrechen ihrer Sprösslinge umgehen wollen. Sollen 
sie dafür sorgen, dass die Jungs Verantwortung übernehmen und sich der Polizei stellen? 
Oder sollen sie das Geschehen unter den Teppich kehren, um ihre Söhne zu beschützen? 
Eine Frage, über der sich das Verhältnis zwischen Stan und Paul weiter verschlechtert, zumal 
Stan die Diskussionen immer wieder unterbricht, um sich mit seiner Assistentin abzusprechen 
oder zu telefonieren, weil just in dieser Nacht eine Abstimmung im Kongress vorbereitet wer-
den muss, in der über einen von Stan eingebrachten Gesetzesentwurf entschieden wird.

Diese heikle moralische Frage ausgerechnet im Rahmen eines Nobelrestaurants klären zu 
wollen, wo man immer wieder von Horden distinguierter Kellner unterbrochen wird, die Gang 
um Gang sautierte, gegrillte und karamelisierte Köstlichkeiten auftragen, ist eine bewusst 
absurde Prämisse, und wie die Romanvorlage kostet auch der Film die satirische Reibung 
zwischen dem luxuriösen Ambiente und dem zunehmend aus der Rolle fallenden Quartett ge-
nüsslich aus. Der schwarzhumorig-sardonische Ton dieser Passagen reibt sich wiederum an 
dem bitteren Ernst von dokumentarisch anmutenden Montagen, die nach und nach enthüllen, 
was die Söhne in jener verhängnisvollen Nacht eigentlich getan haben – und vor allem, mit 
welch gnaden- und reuelosem Zynismus sie es getan haben. 

Zudem gibt es auch andere Rückblenden wie etwa zu der Szene in Gettysburg, die das Ver-
hältnis und die Geschichte der beiden Brüder beleuchten, die es dem Betrachter auf hinterhäl-
tige Weise immer schwerer machen, eine eindeutige Haltung zu den Figuren zu finden. 

Aus all diesen Elementen erwächst ein Film, der streckenweise an süffig-lakonische Kammer-
spiele wie „Wer hat Angst vor Virginia Woolf“ (fd 14 478) oder „Der Gott des Gemetzels“ (fd 
40 757) erinnert, jedoch deutlich sperriger ausfällt. Filmkritiker Peter Travers hat Movermans 
Filme sehr treffend mit Sprengfallen verglichen; nach der Explosion bleibe man mit „Splittern“ 
zurück, die immer tiefer eindringen und die man nicht mehr aus dem Gedächtnis bekommt. 
Für Movermans Aneignung von „Angerichtet“ trifft das voll und ganz zu: Sie verwandelt den 
Roman in einen Abgesang auf die liberale US-Elite, wie er in der Ära „Trump“ nicht treffender 
sein könnte. 

Felicitas Kleiner, FILMDIENST 2017/12 
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Zum Tag der Architektur
In Zusammenarbeit mit der
Hessischen Architekten- und
Stadtplanerkammer

Einführung Dr. Ulrike Bolte
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Beuys 
Teilweise schwarz-weiß. Deutschland, 2017 
Dokumentarfilm Künstlerporträt
Produktionsfirma: Zero One Film/Terz Film/SWR/arte/WDR
Verleih Kino: Piffl Medien
DVD: Piffl Medien (good!movies)
Blu-ray: Piffl Medien (good!movies)
Länge: 107 Minuten
FSK: ab 0; f
FBW: bw
Erstaufführung: 18.5.2017 
17.11.2017 DVD & BD & VoD
FILMDIENST-Nummer: 44673
Produktion: Thomas Kufus, Claudia Steffen, Christoph Friedel
Regie: Andres Veiel
Buch: Andres Veiel
Kamera: Jörg Jeshel
Musik: Ulrich Reuter, Damian Scholl
Schnitt: Stephan Krumbiegel, Olaf Voigtländer

Porträt des Künstlers Joseph Beuys (1921-1986), der mit seinen häufig aus Fett und Filz gestalteten 
Installationen nicht nur die kulturelle Öffentlichkeit aufwühlte, sondern auch mit seinen politischen 
Interventionen für Aufsehen sorgte. Beuys’ ikonische Erscheinung und seine Streitbarkeit machten 
ihn zum begehrten Objekt der Medien, was der materialreiche, in einem langen Konzentrationspro-
zess entstandene Dokumentarfilm nutzt, um den „ganzen“ Beuys vorzustellen. Die collagenartige 
Gestaltung erzeugt eine große Unmittelbarkeit, die den historischen Abstand aufhebt und Beuys’ 
Werk ebenso wie seine Botschaft für die Gegenwart erschließt.

Ende der 1960er-Jahre sitzt Joseph Beuys gemeinsam mit dem rechtskonservativen Soziologen 
Arnold Gehlen auf einem Podium. Gehlen möchte den Künstler als Scharlatan desavouieren und 
greift Beuys’ Skulptur „The pack (Das Rudel)“ an. Warum der Künstler eine Reihe von Schlitten 
genommen habe, fragt Gehlen, warum nicht Kinderwagen? „Die Kinderwagen überlasse ich Ihnen. 
Vielleicht können Sie was Interessantes daraus machen“, kontert Beuys. Kurz darauf wird er ange-
sichts der Fixierung aufs Ästhetische sogar wütend: „Werfen wir die Kunst doch aus dem Fenster. 
Diskutieren wir über Politik!“

Beuys
Gut 30 Jahre nach seinem Tod ist der politische Beuys weitgehend aus dem Blick geraten. Dabei 
betrachtete Beuys, ganz im Gegensatz zu seinem Antipoden Andy Warhol, die Wirkung in die 
Gesellschaft hinein als Kernaufgabe der Kunst. 1972 verlor er seine Professur an der Düsseldorfer 
Kunsthochschule, weil er Studenten, die das Zulassungsverfahren nicht geschafft hatten, in seine 
Klasse aufgenommen und zweimal zur Besetzung des Sekretariats aufgerufen hatte. Ebenfalls 
zwei Mal kandidierte er für den Bundestag, zuletzt 1983 für „Die Grünen“. Da ihm ein sicherer Platz 
auf der Landesliste verweigert wurde, sah sich Beuys zum Rückzug aus der Politik gezwungen.

Man könnte Beuys’ Engagement marginalisieren und über seine Gesellschaftskritik hinweggehen. 
Dann bliebe nicht viel mehr als die ikonische Figur des Mannes mit Filzhut und Anglerweste übrig, 
ein paar Sprüche, das Wissen um seine Lieblingsmaterialien Fett und Filz und eine – immerhin – 
faszinierende Reihe an Zeichnungen, Multiples, Skulpturen und Installationen.

In seinem Filmporträt „Beuys“ zeigt Andres Veiel den ganzen Beuys, indem er den Künstler au-
ßerhalb der Komfortzone mehr oder weniger kryptischer, womöglich gerade deshalb sakrosankter 
Kunstwerke ernstnimmt. Der Film ist das Resultat eines langjährigen Prozesses des Destillierens 
und Umpflügens: Sequenzen, in denen Veiel Skulpturen und Installationen gefilmt hatte, wurden 
ebenso verworfen wie zahllose Interviews mit Weggefährten, die Veiel zu sehr ins Anekdotische 
abdrifteten. 

Fünf Zeitzeugen haben es am Ende in den Film geschafft: Der Künstler Klaus Staeck, der mit 
Beuys ab Mitte der 1970er-Jahre auf Reisen durch die USA begleitet hat. Johannes Stüttgen weiß 
als ehemaliger Beuys-Schüler einiges über den Professor zu berichten. Franz Joseph van der Grin-
ten sammelte früh seine Werke und erlebte den Zusammenbruch des Künstlers Ende der 1950er-
Jahre sowie dessen Weg aus der Krise hautnah mit. Die Kunsthistorikerin Rhea Thönges-Stringaris 
arbeitete mit Beuys während der documenta und bei den Grünen zusammen, die Kritikerin Caroline 
Tisdall hat sich der Deutung von Beuys’ Werk verschrieben.

Vor allem aber setzt Veiel konsequent aufs historische Material: Beuys redet, macht Witze, streitet. 
Statt Werke abzufilmen, zeigt Veiel die Kunst in ihrer Entstehungszeit, in ihrem performativen 
Kontext. Mittendrin: Beuys in Aktion. Durch geschickte Collage von Bildern und Tönen erzeugt die 
Inszenierung eine Unmittelbarkeit, die mitunter den historischen Abstand vergessen macht. Beuys, 
so die Botschaft, hat uns noch viel zu sagen.

Besondere Berücksichtigung erfährt dessen Aktion „7000 Eichen“, die 1982 auf der documenta 7 
vorgestellt und 1987, zur documenta 8, dann abgeschlossen wurde. Mithilfe einer imponierenden 
Zahl an freiwilligen Helfern pflanzte der Künstler mehrere tausend Bäume zusammen mit jeweils 
einem Basaltstein an verschiedenen Standorten in Kassel. Die Intervention hat den urbanen Le-
bensraum verändert und ist ein Paradebeispiel für den erweiterten Kunstbegriff, den zu propagie-
ren Beuys nicht müde wurde.

Veiel hat immer wieder betont, dass Beuys’ Kapitalismuskritik eine zentrale Motivation für den Film 
war. Doch ist die Finanzkrise von 2007/08 und Veiels Re-Lektüre von Beuys’ Kunst vor diesem 
Hintergrund eher zu ahnen als am Film abzulesen. Vielleicht ist das Thema der Geldströme schlicht 
zu abstrakt, vielleicht waren die kritischen Anmerkungen des Künstlers zum Thema auch zu 
sporadisch gesät und zu sperrig formuliert. Rudi Dutschkes Diktum, dass Beuys „glänzend in der 
Kunst und unwissend in der Ökonomie“ gewesen sei, darf nun allerdings bezweifelt werden. Eben-
so schwindet mit „Beuys“ der Verdacht, dass Kunst und Politik sich nicht miteinander vertragen. 
Joseph Beuys weigerte sich, „das System mit Kunst zu dekorieren“. Der Künstler wollte stattdessen 
politisch mitgestalten. Ist Beuys gescheitert? Vielleicht. Doch seine Energie steckt noch heute an, 
eine Kraft, die auch in Veiels Filmporträt zu spüren ist. 

Jens Hinrichsen, FILMDIENST 2017/10

KinoTalk. Zum Tag der Architektur

Ein Künstler, der sich besonders auch während der Documenta mit den 
Themen Innenraum – Außenraum auseinandergesetzt hat. Die Honigpumpe 
zog sich durch den Innenraum des Ausstellungsgebäudes und erfüllte die 
Räume mit Leben bei der Documenta 6 in Kassel, 1977. Bei der Documenta 
7 von 1982 legte Joseph Beuys 7.000 Basaltsteine vor das Ausstellungsge-
bäude. Jeder Basaltstein steht für eine Eiche. Während der Documenta 8 im 
Jahr 1987, bereits nach seinem Tod, wurde im Stadtraum Kassel die letzte 
der 7.000 Eichen gepflanzt. Neben jeder Eiche steht ein Basaltstein. Womit 
die 7.000 Basaltsteine sich von einem Platz auf eine große Fläche verteilten 
und eine ganze Stadt umspannen: Stadtverwaldung statt Stadtverwaltung 
nannte Joseph Beuys dieses Kunstwerk.
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Vorfilm Link von Robert Löbel, D 2017, 
7‘34 Min. Zwei durch ihre Haare 
verbundene Gestalten müssen lernen, 
mit ihrer Verbindung zu leben. Doch ihr 
Handeln beeinflusst die jeweiligen Wege 
des anderen.
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Fack ju Göhte 3 
Scope. Deutschland, 2017 
Jugendfilm Komödie
Produktionsfirma: Constantin Film
Verleih Kino: Constantin
Länge: 120 Minuten
FSK: ab 12; f
Erstaufführung: 26.10.2017
FILMDIENST-Nummer: 45057
Produktion: Lena Schömann, Bora Dagtekin
Regie: Bora Dagtekin
Buch: Bora Dagtekin
Kamera: Markus Nestroy
Musik: Djorkaeff, Beatzarre
Schnitt: Charles Ladmiral, Constantin von Seld
Darsteller: Elyas M‘Barek (Zeki Müller), Jella Haase (Chantal), Sandra Hüller (Biggi Enz-
berger), Katja Riemann (Gudrun Gerster), Max von der Groeben (Danger), Julia Dietze 
(Angelika Wiechert), Gizem Emre (Zeynep), Aram Arami (Burak), Lucas Reiber (Ploppi), 
Lena Klenke (Laura Schnabelstedt), Uschi Glas (Ingrid Leimbach-Knorr), Corinna Harfouch 
(Kerstin), Michael Maertens (Eckhart Badebrecht), Jana Pallaske (Charlie), Lea van Acken 
(Amrei Keiser), Pamela Knaack (Jackie Ackermann), Runa Greiner (Meike), Bernd Stege-
mann (Herr Gundlach), Anton Petzold (Justin), Irm Hermann (Ploppis Oma), Tristan Göbel 
(Schütte), Farid Bang (Paco)

Die chaotische Klasse der Münchener Goethe-Gesamtschule steht kurz vor dem Abitur, als 
der Besuch eines Berufsinformationszentrums den Schülern die Hoffnung auf ihr Weiter-
kommen nach dem ohnehin wackeligen Schulabschluss raubt. Ihr nicht minder unange-
passter Lehrer muss ein letztes Mal ganze Aufbauarbeit leisten. Abschluss der brachialen 
Komödien-Trilogie „Fack ju Göhte“ als rasante Witz- und Gag-Folge, die mit schier uner-
schöpflicher Energie Kalauer mit subtiler Sprachakrobatik, derbe Zoten mit dramaturgisch 
raffinierten Szenenabläufen verbindet. Hinter dem über die Stränge schlagenden Erzählcha-
os offenbaren sich die Ansätze eines sozialutopischen Märchens, das voller Vertrauen auf 
die selbstgeschaffene Zielgruppe an Freundschaft, Selbstbewusstsein, Mut und Zivilcoura-
ge appelliert.

Zeki Müller is back! Zum dritten und letzten Mal steigt der wider Willen zum Lehrer an der 
Münchener Goethe-Gesamtschule avancierte Ex-Ganove in den Ring, um seinen Schülern 
aus der 11B beizustehen. Was bei ihm so klingt: „Sobald die kleinen Stinker Abi haben, 
bin ich weg!“ Nachdem ihn Kollegin und Geliebte Lisi Schnabelstedt verlassen hat, lüm-
melt er sich paschaartig in einer kuriosen Schülerinnen-Lehrer-WG, legt sich weiterhin 
renitent-geschmeidig mit Schulleiterin Gerster an und gibt sich gewohnt kratzbürstig. Auf der 
Schultoilette pinkelt er in ein Pissoir, das genau auf dem Mund eines übergroß an die Wand 
geklebten Donald-Trump-Gesichts positioniert ist, was ebenso als politischer Seitenhieb 
ins erzählerische Chaos eingeschoben wurde wie Gersters Panik vor einer Versetzung 
ins angeblich AfD-„verseuchte“ Brandenburg. Ansonsten gibt Müller vorrangig den coolen 
Quertreiber, der fast so gut aussieht wie Bayern-München-Fußballer Mats Hummels, der 
irgendwann auch mal mit Kollegen durchs Bild joggen darf. Und auf dessen Unterricht sich 

Fack ju Göthe

bereits eine aufgeweckte Grundschülerin vorfreut: „Sind da alle Lehrer Flüchtlinge?“

Zurück sind auch Chantal, Danger, Burat, Zeynep und die anderen „geplatzten Kondo-
me“, denen mit ihren exzessiv ausgespielten Sprech-, Lern- und Denkschwächen absolut 
niemand das Abitur zutraut. Und die nun, Müllers Coaching zum Trotz, nachhaltig an sich 
selbst zweifeln, nachdem sie in einem Berufsinformationszentrum so richtig an die Wand 
gefahren wurden. Selbst Müller ist entsetzt: Wie sollen die Kids angesichts einer solchen 
„Totalvernichtung“ aller Lebensträume noch Lust auf Zukunft bekommen, wenn man ihnen 
abspricht, vollwertige Mitglieder der Gesellschaft zu sein? Die Einflüsterungen zeigen Wir-
kung: Dermaßen krass in Frage gestellt, wollen die Schüler hinschmeißen und lehnen sich 
enttäuscht gegen Müller auf. Als der ihnen vorwirft, dass sie keine Träume und Ziele hätten, 
und sie fragt, was sie denn überhaupt für Kinder seien, kontern sie: „Und was sind Sie denn 
für ein Lehrer!?“

Damit ist die Fallhöhe quasi als dramenpoetisches Prinzip vorgegeben, auch wenn dieses 
hinter der atemlos-rasanten Witz- und Gag-Folge des Films kaum auszumachen ist. Mit 
einer fulminanten, schier unerschöpflichen Energieleistung drängt „Fack ju Göhte 3“ von ei-
nem episodischen Einfall zum nächsten, häuft platteste Kalauer auf subtile Sprachakrobatik, 
schmierige Zoten aus der untersten Schublade auf dramaturgisch mitunter höchst raffiniert 
aufgebaute Szenenabläufe, inklusive Running Gags und Nebenepisoden. So etwa die um 
einen ausgegrenzten dicklichen Unterstufenschüler, der dem Handyfilm-Mobbing durch 
aufgezwungene Mutproben entkommen will, was ihn deutlich mit dem kleinen Uli aus Erich 
Kästners „Das fliegende Kassenzimmer“ verbindet. Ohnehin erscheint dies als Orientie-
rungspunkt im lustvoll über die Stränge schlagenden Erzählchaos: Zeki Müllers Windmüh-
lenkampf gegen althergebrachtes, empathiefernes Pädagogisieren setzt im Kern auf alte 
Werte wie Freundschaft und Vertrauen, auf Mut als Zivilcourage und Selbstverpflichtung, 
auf andere zuzugehen und sich ihnen gegenüber mit seinen Schwächen, Sorgen und Ängs-
ten zu „outen“. Da wird der Film dann betont gefühlvoll, mitunter sogar sentimental, wobei 
ihm dieser Spagat durchaus glückt, weil er selbstbewusst auf den Zuschauer als Verbünde-
ten vertraut und zudem über ein großartig eingespieltes Darsteller-Ensemble verfügt, das 
traumwandlerisch (nahezu) jeden Balanceabsturz austariert. Vor allem Jella Haase als Un-
terschichtsmädchen Chantal, deren Familienleben nun weitere Konturen gewinnt, wird zum 
Star des Ensembles. Selbst die nicht ganz unheikle Episode um einen „Selbstmörderclub“, 
in den sie ahnungslos-naiv als forsche Schulreporterin gerät, hält sie mit ihrem prolligen 
Charme zusammen, verbindlich, aber aufmüpfig und stets bereit, kräftig auszuteilen.

Am Ende hat man sie dann tatsächlich alle irgendwie ins Herz geschlossen: diese pubertä-
ren, im Grund tief verunsicherten Jugendlichen und Erwachsenen, die in dem Chaos, das 
sie lostreten, stets doch auch Suchende voller Sehnsüchte sind. Dann blitzt hinter diesem 
finanzstarken Blockbuster-Kino sogar ein Stück weit ein sozialutopisches Märchen auf, dem 
man fast schon glauben möchte, dass es im Leben so einfach ist, wie es Zeki Müller einmal 
formuliert: „Schule ist der einzige Ort, an dem man lernt, über seine Grenzen zu gehen. 
Danach fickt Euch das Leben.“ 

Horst Peter Koll, FILMDIENST 2017/23
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Samstag, 11.8.2018 
20.15 Uhr

Eschborn K, Jahnstraße 3, 65760 Eschborn. 06196. 48800, www.eschborn-k.de

Das eiskalte Kinoerlebnis
SommerKino Eintritt frei

SommerKino

Eschborn K, Jahnstraße 3, 65760 Eschborn
061 96. 4 88 00   www.eschborn-k.de    info@eschborn-k.de

Vorfilm Welcome Home Allen von 
Andrew Kavanagh,  Aus 2016, 11‘02 Min.
Vier Krieger kehren heim aus der 
Schlacht in eine Welt, die sie vielleicht 
nicht mehr wiedererkennt. Sie kehren 
heim in den verstörenden Zusammen-
prall von Vergangenheit und Gegenwart.
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Zum Verwechseln ähnlich 
IL A DÉJÀ TES YEUX 
Frankreich, 2016 
Komödie
Produktionsfirma: Nolita Cinema/TF1/UGC/France 2 Cinéma/Nexus Factory/Umedia/
Ufund
Verleih Kino: Neue Visionen
Länge: 95 Minuten
FSK: ab 0; f
Erstaufführung: 13.7.2017
FILMDIENST-Nummer: 44801
Produktion: Maxime Delauney, Romain Rousseau, Sylvain Goldberg, Serge de Poucques, 
Nadia Khamlichi, Gilles Waterkeyn, Romain Brémond, Adrian Politowski
Regie: Lucien Jean-Baptiste
Buch: Sébastien Mounier, Marie-Françoise Colombani, Lucien Jean-Baptiste
Kamera: Colin Wandersman
Musik: Alexis Rault
Schnitt: Sahra Mekki
Darsteller: Aïssa Maïga (Salimata Aloka), Lucien Jean-Baptiste (Paul Aloka), Zabou 
Breitman (Madame Mallet), Vincent Elbaz (Manu), Delphine Théodore (Prune), Marie-
Philomène Nga (Mamita), Bass Dhem (Ousmane), Marius Benchenafi (Benjamin), Michel 
Jonasz (Monsieur Vidal), Naidra Ayadi (Anna)

Ein schwarzhäutiges Ehepaar aus einem Pariser Vorort adoptiert ein weißes Baby und 
hat schon bald mit einer Reihe von Vorbehalten zu kämpfen. Die von ausdrucksstar-
ken Darstellern getragene Komödie lebt von der schlichten Idee einer verkehrten Welt, 
die rassistische Rollenzuschreibungen von Weiß und Schwarz ad absurdum führt. Der 
vorhersehbare, gleichwohl aber unterhaltsame Film vereint Klamauk und Karikatur mit 
Gesellschaftskritik und plädiert auf amüsante Weise für mehr Toleranz und Diversität in 
einer sich verändernden Gesellschaft.

„Il a déjà tes yeux“, sagt Paul zu seiner Frau Sali. „Er hat jetzt schon deine Augen.“ Das 
junge Paar kann sein Glück kaum fassen. Seit Langem wartet es darauf, ein Kind adop-
tieren zu können, und dann geschieht alles auf einmal: Das Eigenheim in einem Pariser 
Vorort ist gekauft, der eigene Blumenladen eröffnet, vom Jugendamt kommt der heißer-
sehnte Bescheid. Benjamin, ein süßer Blondschopf von wenigen Monaten, lächelt Sali 
und Paul mit seinen großen blauen Augen per Foto entgegen. Pauls Kommentar dazu ist 
buchstäblich augenzwinkernd. Denn der Clou der Komödie besteht darin, dass sich hier 
rein gar nichts zum Verwechseln ähnelt. 

Die familiären Wurzeln der Adoptiveltern in spe liegen in Martinique und im Senegal. Sali 
und Paul sind schwarzhäutige Franzosen und alles andere als blond oder blauäugig. Die 
Sozialarbeiter sind entsprechend aufgeregt: „So herum“ haben sie noch nie ein Adopti-
onsverfahren begleitet. Ähnlich wie in „Africa Paradis“ (2006) von Sylvestre Amoussou, 
einem Klassiker der schwarz-weißen Rollenumkehrung, in dem Menschen scharenweise 
aus dem krisengebeutelten Europa ins wohlhabend-friedliche Afrika flüchten, nähren sich 

Zum Verwechsel ähnlich

Handlung und Humor in „Zum Verwechseln ähnlich“ vor allem aus dieser an sich schlich-
ten Grundidee der „verkehrten Welt“. 

Wenn Sali, Paul und Benjamin bei einem Wochenendausflug in die Normandie plötzlich 
einem weißen Paar mit schwarzem Kind gegenüberstehen, dann braucht es nichts weiter 
als dieses Bild, um geläufige europäische Vorstellungen von Schwarz und Weiß und 
damit die ganze Absurdität der Differenzen zu entlarven. Das nennt man einen komischen 
Kontrast, quasi eine Garantie für Lacher im Komödiengeschäft, was die Inszenierung 
weidlich ausreizt. 

Die Frage, warum man im Kino über diese Bilder lacht, nicht aber zwangsläufig auch im 
realen Leben, trifft den Kern des Problems. Madame Mallet, die bei der neuen Familie im 
Auftrag des Jugendamts nach dem Rechten sieht und über die abschließende Zustim-
mung zur Adoption entscheidet, ist ein pointiertes Beispiel dafür. Sie weist strikt jeden Vor-
wurf zurück, dass sie Vorbehalte habe. Doch wenn ihr die Angelegenheit wirklich geheuer 
wäre, würde sie Paul und Sali keine unangemeldeten Besuche abstatten und verfängliche 
Fragen stellen.

Dass an schwarzen Paaren mit weißem Baby so wenig verkehrt ist wie an der Adoption 
schwarzer Babys durch weiße Paare, ist von Anfang an die Botschaft des Films. Wie in 
„Triff die Elisabeths“ (fd 39 645) versteht es der Regisseur und Schauspieler Lucien Jean-
Baptiste auch hier, Klamauk und Karikatur geschickt mit Gesellschaftskritik zu paaren. Auf 
die Großstadtfamilie, die als einzige schwarze Familie in den Alpen Urlaub macht, folgt 
nun nicht nur eine humorige Unterhöhlung des latenten Rassismus, sondern, wie ein Blick 
ins Wartezimmer beim Kinderarzt zeigt, auch ein Plädoyer für weniger konventionelle 
Familienvorstellungen.

Getragen wird der Film von ausdrucksstarken Darstellern: der Regisseur persönlich als 
frischgebackener Vater, Vincent Elbaz als schräger bester Freund, Zabou Breitman als 
befangene Jugendamtsmitarbeiterin und insbesondere die hervorragende Aïssa Maïga in 
der einzigen ernsten Rolle als Mutter des kleinen Benjamins. Dies ermöglicht dem Film 
durchaus einen Perspektivwechsel, der über die gängigen Muster der Komödie hinaus-
weist. Jean-Baptiste fügt dem schwarzen Filmschaffen in Frankreich damit ein interessan-
tes Puzzleteil hinzu und führt auf unterhaltsame Weise vor, wie Kino nicht nur als Spiegel 
einer Gesellschaft, sondern zugleich als Ermunterung zu mehr Diversität funktionieren 
kann. 

Marguerite Seidel, FILMDIENST 2017/14
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196 Briefe aus der Deportation, 30. September 2016. KinoTalk-Musik-Kunst, Filmemacher Pierre Dietz, Gitarre Uli Valnion



197 Briefe aus der Deportation, 30. September 2016. KinoTalk-Musik-Kunst, Filmemacher Pierre Dietz, Gitarre Uli Valnion



198 Circles, 2. Oktober 2015. KinoTalk, in Zusammenarbeit mit dem interkulturellen Netz Eschborn. Vorfilm: Flüchtlinge in Lesbos



199 Circles, 2. Oktober 2015. KinoTalk, in Zusammenarbeit mit dem interkulturellen Netz Eschborn. Elke Dörner-Lichterbeck, Eschborn K



200 Circles, 2. Oktober 2015. KinoTalk, in Zusammenarbeit mit dem interkulturellen Netz Eschborn. Dr. Daniela Mehler, Uni Frankfurt am Main



201 Circles, 2. Oktober 2015. KinoTalk, in Zusammenarbeit mit dem interkulturellen Netz Eschborn. Gespräch nach dem Film
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Im Labyrinth des Schweigens

Der Film setzt im Jetzt der 50er Jahre 
in Frankfurt ein, blickt zurück auf die 
Zeit davor und entwickelt Perspekti-
ven für den Neuanfang. So nimmt er 
den Roman Westend in seine Mitte, 
der die Wandlungen der Gesellschaft 
des Frankfurter Westends von der Ent-
stehung bis zu seinem gesellschaftli-
chen Niedergang in den 1960erJahren 
thematisiert, zeigt die Ursachen dieser 
Entwicklungen auf und beschreibt den 
mutigen Umgang mit der NS-Zeit ge-
gen den Widerstand der Gesellschaft 
in einer Zeit des Neubeginns. (Zum 
Vergleich zeigen wir den Film „Der 
Staat gegen Fritz Bauer“, der dieses 
Thema aus der Sicht des Frankfur-
ter Generalstaatsanwalts Fritz Bauer 
beleuchtet, siehe unser Programm am 
17.5.2019).
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Dienstag, 14.5.2019 
20.15 Uhr

Eschborn K, Jahnstraße 3, 65760 Eschborn. 06196. 48800, www.eschborn-k.de
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Eine Veranstaltung in Zusammenarbeit 

mit der preisgekrönten Reihe 

„Frankfurt liest ein Buch“:

„Westend“ von Martin Mosebach

Einführung Björn Wissenbach

In Zusammenarbeit mit und 

im Deutschen Filmmuseum
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60596 Frankfurt am Main

069. 961 22 02 20
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Der Staat gegen Fritz Bauer

Der Film setzt im Jetzt der 50er Jahre 
in Frankfurt ein, blickt zurück auf die 
Zeit davor und entwickelt Perspektiven 
für den Neuanfang. So nimmt er den 
Roman Westend in seine Mitte, der 
die Wandlungen der Gesellschaft des 
Frankfurter Westends von der Entste-
hung bis zu seinem gesellschaftlichen 
Niedergang in den 1960erJahren the-
matisiert, zeigt die Ursachen dieser 
Entwicklungen auf und beschreibt den 
mutigen Umgang mit der NS-Zeit gegen 
den Widerstand der Gesellschaft in 
einer Zeit des Neubeginns. (Zum Ver-
gleich zeigen wir gemeinsam mit dem 
Filmmuseum den Film „Im Labyrinth 
des Schweigens“, der dieses Thema 
aus der Sicht des Frankfurter Rechts-
anwalts Johann Radmann beleuchtet, 
siehe unser Programm am 14.5.2019).
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Fotos zu „1968“ aus seiner 

Zeit als dpa-Fotograf
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Film in der Fassung 

für Sehbehinderte

Eintritt 4 Euro

Freitag, 31.5.2019, 20.15 Uhr
Eschborn K, Kino & Kleinkunst
Jahnstraße 3, 65760 Eschborn
www.eschborn-k.de
06196. 48800 

Kino

Eschborn K, Jahnstraße 3, 65760 Eschborn
061 96. 4 88 00   www.eschborn-k.de    info@eschborn-k.de
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Film in der Fassung für Menschen mit Sehbehinderung

Honig im Kopf 
In der Fassung für Menschen mit Sehbehinderung
Freitag,  31. Mai 2019 um 20.15 Uhr im Eschborn K

D 2014
Regie Til Schweiger
Mit Emma Schweiger, Dieter Hallervorden, Til Schweiger, 
Katharina Thalbach, Jan Josef Liefers

Die Geschichte einer besonderen Liebe: Als ihr geliebter 
Opa ins Heim soll, reißt seine Enkelin mit ihm aus. Char-
mantes Familienkino mit viel Gefühl, ein warmherziger 
Film über das Thema Alzheimer mit  berührenden Mo-
menten.

Ab 6 Jahre, 139 Min. 4 Euro

Honig im Kopf 
In der Fassung für Menschen mit Sehbehinderung

Honig im Kopf

Wegbeschreibung von Bahnhof Eschborn 
zum Eschborn K

Vom Bahnhof Eschborn sind Sie in ca. 7 Minuten Fußweg 
Richtung Stadtmitte im Eschborn K.
Den Bahnhof verlassen Sie über die hintere Treppe, 
dann durch die Unterführung erst links und wieder rechts 
die Treppe nach oben. Nach ca. 40 m kommt eine 
Einbahnstraße (von links nach rechts), diese überqueren 
und an der linken Straßenseite weitergehen. 

Jetzt kommt der Kreisverkehr:

Sie folgen der Schwalbacher Straße bis zur Einmündung 
in die Hauptstraße und wechseln an der blindengerecht 
gestalteten Querungsstelle auf die rechte Straßenseite. 
Dem Gehweg folgend, erreichen Sie nach ca. 20m einen 
Auffindestreifen, der die Querung über die Hauptstraße 
vor seiner Einmündung in einen Kreisverkehr anzeigt. 
Auf der linken Seite folgen Sie dann dem Gehweg und 
gelangen gleich zu einem weiteren Auffindestreifen. 
Dort wechseln Sie erneut auf die rechte Seite der 
Hauptstraße. Alle genannten Querungsstellen verfügen 
über taktil und optisch gekennzeichnete Mittelinseln und 
über Zebrastreifen, jedoch nicht über Ampeln.
Nächste Straße rechts einbiegen, die Jahnstraße ist 
erreicht. Es geht leicht bergauf und nach ca. 30 m geht 
man links in eine Einfahrt. Im Hinterhof ist der Eingang 
zum Eschborn K.

Film in der Fassung für Menschen mit Sehbehinderung
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205 Kino für Menschen mit Sehbehinderung, 31. Mai 2019. Brailleschrift-Einleger



KinoKonzert
1. November 2019, 20.15 Uhr

Judith Ullenboom & Susan Diehl 

Piccolo, große Flöte, Altflöte

Judith Ullenboom & Susan Diehl 

Piccolo, große Flöte, Altflöte

George Bizet
Draussen am Wall von Sevilla 
(aus der Oper Carmen), Allegretto

Sergej Prokofiew
Kleines Märchen, Adagio

Vier kleine Jazz-Stücke. Ein Arrangement 
Fly by Night                                                                                           
Copycat
Piece for Sarah                                                                                  
Goin‘ To See The Man

ABBA
Money, Money, Money

Ludwig van Beethoven
Die Wut über den verlorenen Groschen, 
Rondo Capriccio

Wolfgang Amadeus Mozart
Ach ich fühl‘s, es ist verschwunden 
(aus der Zauberflöte), Andante

Eschborn K, Jahnstraße 3, 65760 Eschborn
eschborn-k.de   info@eschborn-k.de   061 96. 4 88 00
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         Generation W
ealth

KinoKonzert

Judith Ullenboom & Susan Diehl

Querflöte

Freitag, 1.11.2019 
20.15 Uhr

Eschborn K, Jahnstraße 3, 65760 Eschborn. 06196. 48800, www.eschborn-k.de

47. Eschborner Spielf lm
festival Der Charme des Geldes  

207 KinoPlakat
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211 Rede Bürgermeister

Grußwort Verleihung Ehrenbrief des Landes Hessen
an Ottmar Schnee am 3.11.2021 um 15.30 Uhr
im Stadtmuseum Eschborn durch Bürgermeister Adnan Shaikh

Sehr geehrter Herr Schnee,

unser Steinbacher Nachbar, sehr geehrter Herr
Bürgermeister Bonk,

sehr geehrte Stadträtinnen und Stadträte, sehr geehrter
Herr ehemaliger Stadtrat Ebert,

sehr geehrter Herr Stadtältester Schwammel,

sehr geehrter Herr Dr. Reichert,

sehr geehrte Damen und Herren,

wir kommen aus einem besonderen Anlass und für einen
besonderen Menschen zusammen. Auch wenn er nicht mehr in
Eschborn wohnt, besteht kein Zweifel daran, dass er zu
Eschborn gehört. Und nicht nur das – er ist auch der spirituelle
Vater von vielen Projekten, Designs und kulturellen Angeboten,
die wir in Eschborn heute als ganz selbstverständlich
hinnehmen.

Ich spreche natürlich von Ottmar Schnee. Er ist – wie so
viele Eschborner – ein Zugezogener. Wobei es nicht viel
gebraucht hätte und er wäre auch gebürtiger Eschborner, ist
er doch kurze Zeit nach seiner Geburt mit seinen Eltern in die
Friedensstraße gezogen, wo er auch aufgewachsen ist.



212 Rede Bürgermeister

Seine Eltern – auch das nicht untypisch für die Zeit –
waren Heimatvertriebene, die hier ihr neues Zuhause gefunden
haben. Ottmar Schnee ist uns heute bekannt als der Schöpfer
des modernen Eschborner Logos und der „Corporate Identity“
der Stadt Eschborn. Auch an der Gestaltung unseres
Stadtmuseums hat Ottmar Schnee wesentlich mitgewirkt,
denn Museumsgestaltung war einer seiner Schwerpunkte. Für
die Stadt Eschborn hat er regelmäßige Fotodokumentationen
gemacht, ob über die Stadt und ihre Menschen oder über
unsere Partnergemeinden.

Seine künstlerische Begabung hat er sich zum Beruf
gemacht. Er studierte an der Hochschule für Gestaltung in
Offenbach und schloss das Studium erfolgreich als Diplom
Grafik-Designer ab und legte damit das Fundament für sein
weiteres Wirken.

Doch das ist nur ein kleiner Teil von Ottmar Schnees
Wirken. 1972 begann er sich als 20-jähriger im Eschborner
Volksbildungswerk zu engagieren. Sein Herz schlug schon
damals für den Film und legte die Grundlage für das heutige
Eschborn K, das kommunale Kino. 1994 erhielt das Eschborn K
gemeinsam mit dem Volksbildungswerk eigene Räumlichkeiten,
zuvor wurden die Filme in der Stadthalle gezeigt.

Ottmar Schnee war dabei zwischen 1972 bis 2019 nicht
nur für die Auswahl der Filme zuständig und sorgte für ein
anspruchsvolles Programm, er war auch für die Gestaltung der
Filmplakate verantwortlich, die er eigenhändig gestaltete. Mit
einem eigenen, stets zeitgemäßen Stil hat er für eine eigene
Handschrift unseres Kinos gesorgt und eine umfassende und
einzigartige Sammlung an Kinoplakaten erarbeitet. Doch das
ist nicht die einzige Sammlung unter seiner Verantwortung.
Die Sammlung der Filmgeräte der Anfangszeit des Kinos
wurden von Ottmar Schnee dem Eschborn K ebenfalls
gestiftet.
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Doch neben dem Film galt Ottmar Schnees Leidenschaft
auch der Skulpturenachse Westerbach, an dessen Umsetzung
er über das Volksbildungswerk ebenfalls erheblichen
Anteil hat.

Anhand dieser umfangreichen Tätigkeiten können Sie
erkennen, dass Ottmar Schnee ein Meister der künstlerischen
und kulturellen Sinnesbegeisterung ist, dem der breite
öffentliche und demokratische Zugang zur Kultur ein wichtiges
Anliegen ist. Durch augenfällige Gestaltung und hervorragende
Ideen hat er sich mit seinen Werken in vielen Köpfen von
Menschen aus Eschborn und der Umgebung eingebrannt.
Dieses umfangreiche Engagement ist ein leuchtendes Beispiel
für eine aktive Bürgergesellschaft. Ohne Menschen wie Ottmar
Schnee oder dem jüngst mit dem Landesehrenbrief
ausgezeichneten Herrn Dr. Reichert und ihr ehrenamtliches
Engagement wäre unser Leben in Eschborn deutlich weniger
abwechslungsreich und lebenswert.

Lieber Ottmar Schnee, da Sie sich auch gerne mit Ihrer
Partnerin auf Lesbos aufhalten, freue ich mich umso mehr,
dass Sie heute der Einladung in das Eschborner Stadtmuseum
gefolgt sind.

Ich darf Ihnen für Ihre umfangreichen Verdienste im
Bereich der Kultur und der Gestaltung mit großer Dankbarkeit
und Anerkennung den Ehrenbrief des Landes Hessen im Namen
des Ministerpräsidenten Volker Bouffier überreichen.

Vielen Dank!



214 Kalendergirls, 4. Februar 2005. KinoTanz mit der Bauchtanzgruppe Haremsprinzessinnen



215 Suffragette, 7. Oktober 2016. KinoTalk mit Dr. Ulrike Bolte



Impressum Vom Universum geküsst, Band 4. Zur Geschichte
des Eschborn

K. Anhand
von

Publikationen
und

Fotos.Eschborn
K-FilmFlyer2014–2019.Konzeption,Text,Fotos,Gestaltung,Heraus

geber
und
Cop
yrig
ht
©O
ttm
ar
Sc

hn
ee
,Im
W
in
ge
rts
gr
un
d
15
,6
14
49
St
ei
nb
ac
h
(T
au
nu
s)
, 0
04
9
(0
)6
17
1.
84
43
, 0
04
9
(0
)1
74
. 4
5 2

3 2
74
, in
fo@
osc
hne
e.eu
, Janu

ar 2023
.

216

ISBN 978-3-9824195-3-4 oschnee

Band 1: "44" liegt eine SD-Karte mit allen

Publikationen des Museum!Digital bei



VOM
UNI
VER
SUM

VOM
UNI
VER
SUMISBN 978-3-9824195-3-4 oschnee

VO
M

UN
IV

ER
SU

M
ge

kü
ss

t

geküsstgeküsst

4


	000Titel
	001Band4RechteSeite
	002Band4LinkeSeitex
	003Band4RechteSeitex
	004Atmosphäre1Fotos
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