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Liebe LeserInnen,
wir legen Ihnen unsere Viennale-Son-

derausgabe und das aktuelle celluloid 
diesmal in Form dieser Zeitung vor. Das 
hat einen Grund: In Österreich gibt es 
inzwischen nur mehr 12 Tageszeitungen. 
Mit der Einstellung der „Wiener Zeitung“ 
durch die Bundesregierung, die Ende Juni 
erfolgt ist, hat man willkürlich ein Tradi-
tionsblatt vom Markt genommen, das über 
eine 320 Jahre lange Geschichte verfügte 
und 1703 das erste Mal erschienen war. 
Die „Wiener Zeitung“ war damit die älteste 
noch erscheinende Tageszeitung der Welt 
gewesen. 

Die mediale Aufregung darüber war 
groß - ohne Wirkung auf die Verantwort-
lichen. Ende des Jahres 2023 steht dann die 

nächste Einstellung einer Tageszeitung an: 
Das oberösterreichische „Neues Volks-
blatt“ muss als nächstes dran glauben - seit 
1869 war es erschienen und sperrt den 
Printbetrieb per 31.12.2023 zu. 

Wir wollen mit dieser Aus-
gabe abseits von einer Hoch-
glanzbroschüre unserem 
Protest über die willkürliche 
Abschaffung dieser Zeitun-
gen (und damit auch von 
einem Stück Demokratie) 
Ausdruck verleihen. Und wir 
wollen zeigen, welche ausgezeich-
nete Haptik eine gedruckte Zeitung 
immer noch hat. 

Wir haben die Viennale-Aus-
gabe mit der regulären Ausgabe kombi-

niert. Im ersten Buch lesen Sie über unsere 
Viennale-Empfehlungen, im zweiten dann 
wie gewohnt unsere Heft-Inhalte - eben 

nur in optisch und haptisch anderer 
Form. Ab der nächsten Ausgabe 

kehren wir zum gewohnten 
Format zurück. Wer jetzt 
glaubt, wir hätten uns mit 
der Zeitung finanziell über-
hoben, der irrt. Trotz aller 
Behauptungen gehört der 

Zeitungsdruck zu den güns-
tigsten und nachhaltigsten 

Druckformen überhaupt. 
So, und jetzt geht es um die 

Filme: Wir wünschen Ihnen viel 
Spaß bei der diesjährigen Vien-

nale! Gute Projektion!
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WIM WENDERS ist bei 
dieser Viennale gleich 
doppelt vertreten: Mit 
seinen wunderbaren 
neuen Filmen „Anselm“ 
und „Perfect Days“ Seite 8

Wim Wenders (rechts) 
und Anselm Kiefer beim 
Dreh zu Wenders 3D-Doku 
„Amnselm“. 
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Voodoo Jürgens liefert in seiner ersten Komödienrolle so viel emotionale Tiefe und amüsante Momente, dass es schon fast weh tut. 

Musik ist höchstens ein Hobby
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Erich „Rickerl“ Bohacek 
(Voodoo Jürgens) betreibt 
(un)absichtlich gleich zu 

Beginn von „Rickerl“ eine Grab-
schändung, weil er vom Friedhof 
einen menschlichen Schädel ent-
wendet, den er exhumieren und 
umbetten hätte sollen. Er habe ihn 
ja eh nur mit Danchlor zum Strah-
len bringen wollen. Sei’s drum 
– den Job am Friedhof ist er erst 
einmal los, also ab zum AMS, das 
dem ambitionierten Musiker aber 
eher verhasst ist. „Außer Schika-
nieren kennan’s eh ned viel… ihr 
könnt’s ma olle den Buckl owe-
rutschen“, wird er der frappierten 
AMS-Angestellten zu einem späte-
ren Zeitpunkt entgegenschleudern, 
die ihm zuvor einen Job in einem 
Sexshop vermittelt hatte. Vielleicht 
habe er ja was von einem Zuhälter, 
bemerkt er trocken. 

Eigentlich möchte Rickerl aber 
ohnehin seinen Traum wahr wer-
den lassen und mit seinen schwarz-
humorigen Hadern erfolgreich 
werden, da stören die AMS-Jobs 
eigentlich eh nur. Aber um’s Geld 
geht’s halt. Rickerl lebt nämlich 
nach gescheiterter Beziehung ge-
trennt von seiner Freundin Viki 
(Agnes Hausmann) und muss 
(oder darf) sich zeitweise um seinen 
sechsjährigen Sohn Dominik (Ben 

Winkler) kümmern und Alimente 
zahlen. So begleiten die Zuschau-
er also den oftmals verzweifelten, 
aber sehr amüsanten Halbzeitpapa 
auf seinem mal mehr, mal weniger 
erfolgreichen Weg zum Wiener Ha-
dern-Drescher, was sich als schwie-
rig erweist, weil er seine Songtexte 
unter anderem lediglich auf Trauer-
karten kritzelt und sich mangels 
Smartphone weigert, sie für ein De-
moband aufzunehmen.  

Zu behaupten, Voodoo Jürgens, 
im echten Leben David Öllerer 
genannt, brilliere in seiner ersten 
Hauptrolle in dieser teils drama-
tischen Komödie, wäre in diesem 
Fall fast eine Untertreibung. Öl-
lerer, der bis dato keine „seriöse“ 
Schauspielausbildung hat, zeigt 
den Zuschauern eine so große 
emotionale Bandbreite, dass man 
gar nicht anders kann, als mit den 
Höhen und Tiefen seines Lebens-
wegs mitzufühlen. Das Leben hat 
ihn anscheinend ausgebildet. Da 
Jürgens’ Lieder stark in die Hand-
lung des Filmes verwoben sind, 
kommt man dem sehr sympa-
thischen und höchst talentierten 
Musiker auf ganz besondere Wei-
se nahe. Durchzogen von Wiener 
Schmäh, Beisl-Kultur und emotio-
naler Authentizität, wirkt der Film 
mehr wie eine Dokumentation als 

ein Spielfilm. Das ist abgesehen 
vom Cast auch Regisseur Adrian 
Goiginger anzurechnen, der es ver-
steht, seine Darsteller nüchtern und 
in großer Nähe in Szene zu setzen. 
Mit Leichtigkeit reiht er die Episo-
den von Rickerls Leben aneinander 
und kontrastiert dabei anrüchig 
und dubios-wirkende Szenen wie 
das in Rot getauchte Bewerbungs-
gespräch mit der Sexshop-Besitze-
rin oder dem abgehalfterten Mana-
ger mit Szenen, in denen sich Viki 
und Rickerl mit Bier in der Hand 
darüber unterhalten, wie es dazu 
kommen konnte, dass sie dem ge-
meinsamen Sohn gesagt habe, sie 
seien dem (noch) Hobbymusiker 
egal. Momente, in denen Rickerl 
seinem Sohn eine eigene kleine 
„Klampfn“ schenkt, er das vielver-
sprechende ORF-Radiointerview 
(Achtung Cameo Der Nino aus 
Wien) zugunsten eines Lagerfeu-
er- und Würstelgrillen-Ausfluges 
mit seinem Sprössling sausen lässt 
oder der kleine Dominik ihm zum 
Schluss ein eigens geschriebenes 
Lied präsentiert, in dem er seinen 
Vater als seinen besten „Hawara“ 
auszeichnet, verleihen diesem Film 
berührende Sentimentalität. Auch 
Ben Winkler zeichnet sich dabei in 
seinem Filmdebüt als Ausnahme-
talent aus.�  SARAH RIEPL

„Rickerl“, der neue Film von Adrian Goiginger, feiert Viennale-Premiere.
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CLUB ZERO. Der neue Film von Jessica Hausner 
dreht sich um eine radikale Diät. Aber er ist mehr als 
ein gefährliches Gruppen-Experiment.

„Es gibt kaum objektive Wahrheiten“
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Jessica Hausner: Bisher stellte die Wiener Regisseurin all ihre Filme beim Festival in Cannes vor, so auch „Club Zero“. 

Eigentlich geht es gar 
nicht ums Essen, 
in Jessica Hausners 
„Club Zero“. Obwohl 
darin eine überenga-

gierte Lehrerin (Mia Wasikow-
ska) an einer Eliteschule einen 
Kurs über „verantwortungsbe-
wusstes Essen“ anbietet. Das sieht 
so aus: Einige Schüler sitzen im 
Kreis und bekommen erzählt, 
dass Essen im Prinzip etwas 
Schädliches ist. Für den Körper, 
für die Psyche, für die Umwelt. 
Also lösen wir das Problem, in-
dem wir weniger essen. Bewusst 
eben. Aus dem Schulmenü wird 
das Hendl gestrichen, nur die 
Kartoffeln bleiben. Und werden 
in der Menge halbiert, gevier-
telt. Am Ende liegt nur noch eine 
Kartoffelspalte am Teller.

Ihre Schüler nehmen das Kon-
zept dankbar an; die meisten von 
ihnen entstammen einer briti-
schen Oberschicht, die in gelack-
ten Designerhäuschen wohnt und 
vegan kocht. „Vegan ist so was von 
out“, sagt die Tochter zu ihrem Va-
ter, bevor sie nach dem Essen aufs 
Klo eilt, um sich zu übergeben. Sie 
ist Teil des neuen Kurses an der 
Schule, der bald immer extremere 
Formen annimmt. Denn die Leh-
rerin will ihre Schützlinge dem 
„Club Zero“ näher bringen, eine 
Vereinigung von Menschen, die 
sich verständigt haben, überhaupt 
nicht mehr zu essen.

Jessica Hausner ist mit „Club 
Zero“ ihrem Motto treu geblieben, 
eine formal sehr strenge Film-
sprache zu etablieren. Der durch-
designte Filme wirkt daher auch 
stellenweise etwas entrückt  in 
Bezug auf sein Thema, aber das 
ist Absicht. Man kann ihn näm-
lich auch anders lesen, rein gar 
nicht als thematisches Statement 
zu Ernährungswahn, Helikopter-
eltern oder Kritik an der unersätt-
lichen Konsumgesellschaft. „Club 
Zero“ verhandelt auch ein Experi-
ment, das Gruppendynamik und 

Meinungsbildung erforscht. Die 
Lehrerin als Instanz manipuliert 
ihre Schüler derart, dass diese ihr 
blind folgen würden, egal, was sie 
noch von ihnen verlangt. Solche 
Mechanismen kennt man (nicht 
erst) aus der Propaganda des Drit-
ten Reichs, sie werden durch mo-
derne Algorithmen heute nicht 
nur im Marketing, sondern auch 
in der Politik reichlich eingesetzt 
- mit den bekannten Folgen, dass 
Demokratie und Meinungsviel-
falt so vielfältig nicht mehr sind. 
Soziale Medien schaffen Blasen, 
innerhalb derer sich Menschen 
radikalisieren können, zu Lasten 
einer pluralistischen Gesellschaft, 
von der alle träumen, die es aber 
real nicht gibt. „Club Zero“ als 
Fingerzeig auf dieses Phänomen 
zu lesen, gibt dem Film ein ande-
res Gewicht als wenn man ihn auf 
den Ernährungsaspekt reduziert. 
Darüber denkt man erst beim 
zweiten Hinsehen nach.

celluloid: Frau Hausner, wo-
her nahmen Sie die Inspiration 
für diesen Film?

Jessica Hausner: Die erste In-
spiration kam aus dem Märchen 
vom Rattenfänger von Hameln, 
der die Kinder eines Dorfes ent-
führt. Ich spürte die Verletzlich-
keit der Eltern, denn ein Kind zu 
verlieren ist das Schlimmste, was 
Eltern passieren kann, und es ist 
noch schlimmer, wenn man sich 
irgendwie verantwortlich fühlt. 
Ich bin daran interessiert, die 
Schwachstellen in der Organisa-
tion der Gesellschaft aufzudecken, 
und dies ist eine Schwachstelle, 
weil es derzeit keinen wirklichen 
Plan für die Kinderbetreuung gibt. 
Der Film beginnt mit vernünfti-
gen Ideen zum Thema Ernährung, 
aber sie gehen bald zu weit, so dass 
es um Radikalisierung und Mani-
pulation geht, wenn die Ideen der 
Studenten in etwas verwandelt 
werden, das ihnen schadet. Selbst 
etwas, das als etwas Positives be-

ginnt, kann in etwas Schlechtes 
verwandelt werden.

Ist der Film die Beschrei-
bung einer radikaler werdenden 
Gesellschaft?

Bestimmte Ereignisse der letz-
ten Jahre haben uns deutlich ge-
macht, dass sich die Gesellschaft 
in gewisser Weise radikalisiert, 
auch auf politischer Ebene. Ich 
brauche nur Donald Trump zu 
erwähnen. Ich habe den Ein-
druck, dass die Radikalisierung 

durch das Internet angeheizt 
wird, dass die sozialen Medien 
die Menschen ermutigen, sich 
Gruppen anzuschließen, die sich 
dann kraftvoll für oder gegen et-
was aussprechen. Das gilt vor al-
lem für die jüngere Generation. 
Aber nicht nur für sie: Ich denke, 
dass wir als Menschen die Dinge 
durch eine Linse betrachten, die 
durch alles geprägt ist, was wir er-
lebt haben. Meine Hintergrund-
studien für „Little Joe“ waren eine 
interessante Erfahrung für mich. 
Ich habe viel im Bereich der Wis-
senschaft recherchiert und war 
erstaunt, in welchem Ausmaß 
auch dort sehr unterschiedliche 
und widersprüchliche Meinun-
gen existieren. Wir müssen uns 
darüber im Klaren sein: Es gibt 
kaum eine objektive Wahrheit.

Mia Wasikowska spielt eine 
Lehrerin. Wie würden Sie ihren 
Charakter beschreiben?

Das Interessante daran ist, dass 
sie nie etwas übertreibt. Im Film 
ist sie eine Lehrerin, aber auch 
eine Art Sektenführerin, und wir 
haben einige Leute getroffen, die 
Mitglieder einer Sekte waren und 
es geschafft haben, zu entkommen, 

und sie haben uns von den Sekten-
führern erzählt, die sie getroffen 
haben. Alles hörte sich ziemlich 
beängstigend an, aber was für uns 
beim Aufbau von Mias Rolle am 
interessantesten war: Einige der 
Sektenführer glauben wirklich, 
was sie sagen. Sie sind wirklich da-
von überzeugt, dass sie etwas Gu-
tes tun, auch wenn es nicht gut ist. 
Das war also der Schlüssel zu Mias 
Rolle: Sie ist davon überzeugt, dass 
sie den Kindern hilft, obwohl sie es 
nicht tut.

Gab es eine bestimmte Strö-
mung, die Sie in „Club Zero“ re-
präsentiert wissen wollten?

Ich interessiere mich für alle 
Arten von religiösem Ersatz, ka-
tholisch oder christlich oder was 
auch immer zu sein. Ich denke, es 
gibt eine Menge Kulte, die nicht 
unbedingt mit einer Religion ver-
bunden sind. Die Ernährung bietet 
eine Menge Ideologie, auf der man 
aufbauen kann, und ich habe he-
rausgefunden, dass es auch in der 
Ernährung einige Veganer gibt, die 
Vegetarier hassen und so weiter. 
Das hat mich dazu inspiriert, die-
ses spezielle Thema der Ernährung 
zu wählen. � MATTHIAS GREULING

Die Schülerinnen in „Club Zero“ achten genau auf ihre Ernährung.
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Adam Driver (kleines Bild) 
spielt Enzo Ferrari, Renn-
fahrer und Gründer des 
Sportwagenherstellers.
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Video: Adam Driver 
wettert gegen Netflix 
& Co. in Venedig
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Michael Manns „Ferrari“ hatte Weltpremiere beim Filmfestival von Venedig – und Adam Driver wetterte 
dort gegen Netflix und Amazon. Jetzt hat das PS-Drama bei der Viennale seine Österreich-Premiere. 

Adam ist der „Driver of the Day“

Eigentlich ziemlich ge-
nial, wenn man Dri-
ver heißt und einen 
Rennfahrer spielt - 
das muss sich wohl 

auch Adam Driver gedacht ha-
ben, als ihn Michael Mann für 
sein Biopic „Ferrari“ über Enzo 
Ferrari besetzt hat. Darin gibt 
es zuhauf alte (und wertvolle) 
Ferrari-Modelle zu sehen, und 
natürlich die Lebensgeschichte 
des Unternehmensgründers. Der 
rasante Sport-Thriller hatte kürz-
lich in Venedig im Wettbewerb 
um den Goldenen Löwen Pre-
miere und bringt zu Ende, was 
bereits im Jahr 2000 begann: Das 
Projekt stand damals unter der 
Ägide von Sydney Pollack, der die 
Regie übernehmen sollte. Daraus 

wurde nichts, und zigfach reich-
te man das Projekt herum, auch 
Hugh Jackman hätte Enzo Ferrari 
darstellen sollen, geworden ist es 
schließlich Driver.

Der hatte in Venedig am ro-
ten Teppich posiert, die Autos aus 
dem Film waren auch dabei, aber 
seltsamerweise hat die Produkti-
onsfirma den ultimativen Marke-
ting-Clou verstreichen lassen: In 
Monza bei Mailand fand wenige 
Tage nach der Premiere der For-
mel-1-Grand-Prix statt, es wäre 
also naheliegend gewesen, die 
„Ferrari“-Filmpremiere auch für 
einen Auftritt der aktuellen F1-
Piloten Carlos Sainz und Charles 
Leclerc am roten Teppich zu nut-
zen. Leider haben wohl weder die 
Festivalverantwortlichen noch 

Ferrari selbst an diesen nahelie-
genden PR-Effekt gedacht. 

Aber vielleicht war es auch 
wichtig, stattdessen auf einen an-
deren Umstand hinzuweisen, der 
heuer eine regelrechte Star-Flau-
te auf dem Lido verursachte: Der 
Streik der US-Schauspieler, die 
sich für bessere Arbeitsbedingun-
gen und gegen eine Dominanz 
von Künstlicher Intelligenz in 
der Filmherstellung richtet. Dass 
Driver in Venedig für die US-
Filmproduktion „Ferrari“ Pro-
motion machen durfte, machte 
einer Sondergenehmigung durch 
die Screen Actors Guild (SAG), 
die Schauspielergewerkschaft, 
nötig, denn an „Ferrari“, so die 
SAG, gäbe es nichts auszusetzen: 
Der Film wäre genau nach den 

Standards gedreht worden, die 
die SAG von den großen Studios 
einfordert. „Wenn eine Indepen-
dent-Produktion wie die unsere 
es schafft, diese Forderungen ein-
zuhalten, wieso schaffen es dann 
Branchen-Riesen wie Netflix oder 
Amazon nicht?“, fragte Driver am 
Lido vor Journalisten. Er sagte 
auch, es sei eine „klare Sache“ ge-
wesen, die Gelegenheit zu nutzen, 
um am Festival teilzunehmen und 
sich mit der SAG-Gewerkschaft 
zu solidarisieren, „indem ich dort 
auftauche und nur noch mehr 
beweise, dass es wirklich um die 
Leute geht, mit denen man Filme 
macht“, so Driver. 

„Ferrari“ ist, wie Michael 
Mann es formulierte, „ohne gro-
ßen Scheck eines Studios“ ent-

standen, sondern wurde rea-
lisiert, „weil viele Leute daran 
mitgearbeitet haben, die auf 
einen großen Teil ihres Gehalts 
verzichtet haben“. Prekäre Ver-
hältnisse also in der US-Indepen-
dent-Szene? Durchaus, weshalb 
man die Forderungen der SAG 
vollinhaltlich unterstütze. „Wir 
stehen individuell und kollektiv 
hinter den Anliegen der Gewerk-
schaft“, sagt Mann. 

Bleibt nur mehr die Frage nach 
dem „Driver of the Day“, wie man 
das aus der Formel-1 kennt. Der 
ist eindeutig Adam Driver him-
self - einer, der sich traut, gegen 
die Praktiken der Branchenriesen 
auch mal öffentlich lautstark den 
Mund aufzumachen. 

� MATTHIAS GREULING

„In Water“: Zum neuen Film von Hong Sangsoo.

Verharren in der Unschärfe

Wer den südkoreanischen 
Regisseur Hong Sangsoo 

kennt, der weiß: Bei ihm be-
kommt man immer eine Über-
raschung. Was auch daran liegt, 
dass er sehr produktiv ist und sei-
ne Filme ganz anders herstellt, als 
die meisten seiner Kollegen. Da 
wäre zum Beispiel der Verzicht 
auf ein Drehbuch. Eigentlich ver-
zichtet Hong Sangsoo auch auf 
jegliche Geschichte in seinen 
Filmen, er legt lieber gleich zum 
Start einen Drehtermin fest, bei 
dem noch nicht klar ist, was hin-
terher dabei herauskommt. 

Dann beginnt der Dreh. Hong 
Sangsoo schreibt die Dialoge früh 

morgens, ehe es ans Set geht. Zum 
Lernen bleibt seinen Darstellern 
wenig Zeit. Und weil es sich in 
der Corona-Pandemie als prak-
tisch erwiesen hat, übernimmt 
der Regisseur auch gleich die Jobs 
als Produzent, Schnittmeister und 
Kameramann. Das ergibt zügige, 
ökonomische Abläufe, und Hong 
Sangsoo schließt auf diese Weise 
bis zu drei Spielfilme pro Jahr ab. 

Was aber keineswegs heißt, 
dass der Regisseur bloß Mas-
senware herstellt. Im Gegenteil: 
Sein künstlerischer Anspruch ist 
hoch, sein Credo ist, Variatio-
nen des Alltags herzustellen. In 
seinem neuen Film „In Water“ 

(„mul-an-e-seo“, so der Origi-
naltitel), den die Viennale zeigt, 
beschäftigt er sich wie nie zuvor 
mit der eigenen Profession: Im 
Zentrum steht ein junger Regis-
seur, der vorhat, einen Kurzfilm 
zu drehen und mit seinen zwei 
Crewmitgliedern auf eine Insel 
reist, wo das Trio pizzaessend auf 
eine Idee wartet. Schon zuletzt, 
in „Die Schriftstellerin, ihr Film 
und ein glücklicher Zufall“, stand 
das Filmemachen im Mittelpunkt 
der „Handlung“, und Hong Sang-
soo hat sein Publikum mit sinn-
lichem Schwarzweiß und einer 
farbigen Überraschung zum 
Schluss verwöhnt. Diesmal geht 

er noch radikaler vor: Das Pub-
likum muss das filmische Sehen 
erst erlernen, denn: Im gesamten 
Filmverlauf bleiben die Figuren 
stets in der Unschärfe des Bildes. 
Vieles, was sie tun, sagen, sehen, 
bleibt ein Rätsel für uns, es ist 
eine Hinwendung zur völligen 
Abstraktion, die der Filmema-
cher vorführt und die sein Publi-
kum zwingt, über Sehgewohnhei-
ten im Kino nachzudenken. „In 
Water“ bleibt trüb und unscharf, 
weil der Film auch ein Spiegel des 
Lebens sein will - eines Daseins 
ohne konkreten Lebensplan und 
ohne die Anstrengung, auf seine 
Umwelt zu fokussieren. � MG

Ganz schön unscharf: Hong Sangsoo dreht 
seinen neuen Film „In Water“ ziemlich 
konsequent „Out of Focus“. 
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Die polnische Regisseurin Ag-
nieszka Holland (bekannt für 

„Hitlerjunge Salomon“, der 1991 
den Golden Globe für den besten 
fremdsprachigen Film und eine 
Oscarnominierung erhielt) wurde 
2023 beim Filmfestival in Vene-
dig mit dem Sonderpreis der Jury 
für ihr Polit-Drama „The Green 
Border“ („Zielona granica“) ausge-
zeichnet und stach damit wohl in 
ein Wespennest, wie die entrüsteten 
Reaktionen der polnischen Polit-
Riege zeigen. Aber worum geht’s?

Thema des Schwarzweiß-Films 
ist die „Festung Europa“ und die 
als Pushbacks benannte Verbarri-
kadierung gegen Migranten. Hol-
land beleuchtet das Elend jener 
Geflüchteten, die an der Grenze 
zwischen Polen und Belarus aus 
politischem Kalkül zerrieben wur-
den. Der Film folgt einer Familie 
aus Syrien, die über Belarus zu 
Verwandten nach Schweden in die 
EU flüchten will und Pushbacks 
ausgesetzt ist. Das heißt, sie wird 
von Wachen gewaltsam von Polen 
zurück nach Belarus gedrängt, 
während Aktivisten versuchen, sie 
in Sicherheit zu bringen. Die Re-
gisseurin verknüpft ihre Erlebnisse 
mit den Geschichten eines jungen 
polnischen Grenzkontrolleurs und 
einer Gruppe polnischer Akti-
visten. Ihr Film hat zum Ziel, das 
Problem der Migration aus ver-
schiedenen Blickwinkeln darzu-
stellen, da Migration in Polen nur 
noch einseitig behandelt werde, 
ausschließlich aus Perspektive der 
Regierungspropaganda, um die 
Menschen gezielt zu verängstigen. 

GEWALT ESKALIERT Konkret ist der 
Film im Jahr 2021 angesiedelt, als 
die Situation an der polnisch-be-
larussischen Grenze eskalierte 
und eine Welle von Flüchtlingen 
einem Waldstück zwischen Weiß-
russland, Polen und Litauen ge-
fangen waren. Der weißrussische 
Machthaber Lukaschenko hatte 
Menschen aus Afghanistan, Sy-
rien, Irak, Jemen und dem Kon-
go unter dem Versprechen nach 
Weißrussland gelockt, ihnen eine 
möglichst einfache Ausreise in die 
EU zu ermöglichen. Die EU be-
schuldigte Lukaschenko in Folge, 
in organisierter Form Migranten 
aus Krisenregionen an die EU-Au-
ßengrenze gebracht zu haben, um 
Druck auf den Westen auszuüben. 
An der polnischen Grenze reagier-
ten die Grenzbeamten jedoch mit 
brutalen Einschüchterungsmetho-
den, illegalen Pushbacks, Gewalt 
und Terror, um den Flüchtlings-
strom im Keim zu ersticken.

Während das Branchenmagazin 
„Deadline“ über Hollands Film von 
einem „humanitären Meisterwerk“ 
schrieb, reagierte die heimische Po-
litik mit Entrüstung.  Der Chef der 
regierenden PiS, Jarosław Kaczyński, 
wetterte, wer ein solches „widerli-
ches Pamphlet“ herstelle oder unter-
stütze, sei „Teil der Armee Putins“ 
und jener Kräfte, die Polen zu einem 
„Kondominium“ seiner Nachbar-
staaten in Ost und West machen 
wollten. Staatspräsident und Regie-
rungschef stimmten zu.

Ein heimischer Staatssekretär 
forderte von allen Kinos in Polen, 
vor Hollands Film ein zwanzig Se-
kunden dauerndes Gegenvideo zu 
zeigen. Es weist auf den von  Bela-
rus geführten „hybriden Krieg“ hin. 
Der Spot endet mit den Worten: 
„Wir schützen die Grenze. Sicheres 
Polen.“ Zahlreiche Kinobetreiber 
haben aber angekündigt, diese For-
derung nicht erfüllen zu wollen.

Die Sprecherin des Grenzschut-
zes erklärte anlässlich des Films, 
Pushbacks gebe es nicht, sondern 
nur „Zurückweisungen an die 
Grenzlinie“. Die Behörde dementier-
te auch, dass eine schwangere Mig-
rantin, wie im Film zu sehen, von 
den Beamten gepackt und über den 
Grenzzaun geworfen worden sei.

Der polnische Staatspräsident 
Andrzej Duda lieferte einen Ver-
gleich zur Nazipropaganda: Nur 
Schweine säßen im Kino, zitierte 
er im polnischen Fernsehen. Mit 
dem Slogan hatten im Zweiten 
Weltkrieg polnische Widerstands-
kämpfer Stimmung gegen die 
deutschen Propagandafilme ge-
macht, Duda hat außerdem zum 
Boykott des Films aufgerufen.

Auch der weit rechtsstehende 
Justizminister und Generalstaats-
anwalt Polens, Zbigniew Ziobro 
von der rechtsextremen Partei 
Solidarna Polska verglich einen 
Tag vor der Weltpremiere in Ve-
nedig auf X (vormals Twitter) den 
Film mit NS-Propagandawerken: 
„Während des Dritten Reiches 
produzierten die Deutschen Pro-
pagandafilme, in denen Polen als 
Banditen und Mörder dargestellt 
wurden. Heute haben sie Agnie-
szka Holland, die es für sie tut…“

Holland kritisierte, dass Ziobro 
seine „widerwärtigen“ Äußerungen 
gemacht habe, ohne überhaupt den 
Film gesehen zu haben und kündig-
te an, Klage wegen Verletzung ihrer 
Persönlichkeitsrechte gegen ihn 
einzureichen, falls sich Ziobro nicht 
entschuldige. Sein Beitrag auf X 
entspreche einer Verleumdung, er 
hätte sieben Tage Zeit für eine of-
fizielle Entschuldigung. Nebst for-
derte sie eine Spende in Höhe von 
50.000 Zloty (etwa 11.000 Euro) 
an den Verein „Kinder des Holo-
causts“. Ziobros Beitrag sei beson-
ders schmerzhaft für Holland, da 
sie die Tochter eines Verbindungs-
offiziers des Warschauer Aufstands 
und die Enkelin von Holocaust-
Opfern sei. Ein Gericht in War-
schau entschied nun kürzlich, dass 
Ziobro den Film nicht mit autori-
tären Regimen vergleichen darf, 
worauf der stellvertretende Justiz-
minister Sebastian Kaleta Holland 
und ihrem Anwaltsteam vorwarf, 
dessen Recht auf Meinungsäuße-
rung zu blockieren. 

Die 74 Jahre alte Holland hat 
mittlerweile Personenschützer 
angeheuert. „Diese Hasskampa-
gne kann reale, nicht nur verbale 
Gewalt provozieren“, sagt sie der 
FAZ. Mit 137.000 Zuschauern 
schaffte der Film laut „Hollywood 
Reporter“ aber trotz dieser Hetz-
kampagne den besten Start einer 
polnischen Produktion in diesem 
Jahr in Polen. � SARAH RIEPL

Agnieszka Hollands „Zielona granica“ polarisiert.

Polnischer Aufruhr



WIM WENDERS. Der deutsche Regisseur zeigt bei der Viennale gleich zwei neue Filme: „Anselm“ und „Perfect Days“.

Filmkunst im Doppelpack
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Wim Wen-
ders strahlt 
Glück aus. 
Wenn man 
dem 73-jäh-

rigen deutschen Regisseur ge-
genüber sitzt, dann merkt man: 
Der Mann ist mit sich und der 
Welt im Reinen. Das war nicht 
immer so. Vor ein paar Jahren 
noch wirkte Wenders auch mal 
desillusioniert, fragte mit 70: 
„Wieviele Filme werde ich noch 
machen können? Wieviel Zeit 
wird mir bleiben?“ Wenders hat 
sich gefangen und in diesem Jahr 
gleich zwei Filme mit nach Wien 
gebracht: In dem 3D-Dokumen-
tarfilm „Anselm“ porträtiert er 
den deutschen Künstler Anselm 
Kiefer, mit „Perfect Days“ war 
Wenders heuer in Cannes im 
Wettbewerb um die Goldene Pal-
me vertreten. Es ist die Geschichte 
eines schweigsamen Kloputzers in 
Tokio, die nur so vor Lebensfreu-
de und Zuversicht strotzt. Zwei 
wunderbare Filme, und Wenders 
weiß, dass sie ihm geglückt sind. 
Stehende Ovationen gab es für ihn 
im Grand Theatre Lumière, auch 
die Kritiker liebten seine beiden 
Filme. Fast 40 Jahre nach „Paris, 
Texas“ hatte Wenders die Chance 
auf eine zweite Palme. Geworden 
ist es dann der Preis für den bes-
ten Schauspieler in „Perfect Days“, 
Koji Hashimoto.

IN 3D „Einen Film über Anselm 
Kiefer zu machen, war eine Ehre 
für mich. Ich bin ein großer Be-
wunderer seiner Kunst“, so Wen-
ders im Gespräch mit celluloid 
in Cannes. „Für mich war es lo-
gisch, die Fülle seines Schaffens 
in 3D abzubilden, weil das ein 
regelrechtes Eintauchen darin 
ermöglicht“. Tatsächlich besitzt 
„Anselm“ eine ungeheure Sog-
wirkung, die Kiefers Kunst erleb-
bar macht. Im Fall von „Perfect 
Days“ geht die Idee zum Film auf 
einen Besuch Wenders’ in Tokio 
zurück. „Ich liebe es, wenn eine 
Geschichte und ihr Schauplatz 
aus der Not heraus zusammenge-
hören. Wir haben ‚Perfect Days‘ 
60 Jahre, nachdem Ozu seinen 
letzten Film ‚An Autumn After-
noon’ in Tokio gemacht hat, ge-
dreht. Und es ist kein Zufall, dass 
der Name unseres Helden Hi-

rayama lautet“, so Wenders. Wie 
er auf die Idee kam, eine Figur 
zu erschaffen, die als Kloputzer 
arbeitet? „Zum einen gibt es das 
starke Gefühl von ‚Service‘ und 
‚Gemeinwohl‘ in Japan, zum an-
deren faszinierte mich die schiere 
architektonische Schönheit die-
ser öffentlichen Sanitäranlagen. 
Ich war erstaunt, wie sehr Toi-
letten Teil der Alltagskultur sein 
können und nicht nur eine fast 
peinliche Notwendigkeit“.

Tatsächlich sind beide neuen 
Wenders-Filme voller Poesie und 
Lebensfreude. „Das ist nichts, 
was man in einem Film beab-

sichtigen kann, sondern eher ein 
schöner Fund, ein Geschenk, das 
man als Filmemacher erhält, von 
seinen Schauspielern, von den 
Orten, vom Licht, von allem, was 
zusammenkommen muss, um so 
etwas wie Poesie in Bewegung zu 
bilden“, sagt Wenders. Und freut 
sich wie ein kleiner Bub: „Mit 
zwei Filmen auf einem Festival 
zu sein, was Besseres kann einem 
nicht passieren“.

celluloid: Warum haben Sie 
sich für den Künstler Anselm 
Kiefer entschieden?

Wim Wenders: Wir hatten 
schon lange vor, einen gemein-
samen Film zu machen. Ich war 
immer beeindruckt von der im-
mensen Bandbreite seines Werks, 
das tief in die Geschichte, As-
tronomie, Philosophie, Biologie, 
Physik und Mythen hineinreicht. 
Seiner Palette und seiner Fantasie 
sind keine Grenzen gesetzt. Und 
wie kein anderer, den ich ken-
ne, ist er in der Lage, die „Zeit“ 
in sein Werk einzubeziehen und 
ihre Spuren sichtbar zu machen. 

Als ich schließlich das riesige 
Atelieranwesen, das er in Süd-
frankreich in Barjac geschaffen 
hat, besuchte und die neuen Ar-
beiten in seinem Atelier in Cro-
issy bei Paris sah, wusste ich, dass 
die Zeit gekommen war, den Film 
zu machen.

Kennen Sie die Künstler, 
über die Sie schreiben, in der 
Regel persönlich oder ist das für 

Sie nicht wichtig?
Das ist nicht meine Priorität. 

Ich hatte die alten kubanischen 
Musiker des Buena Vista Social 
Club nie getroffen, bevor wir 
mit den Dreharbeiten begannen. 
Auch nicht Sebastião Salgado 
oder Papst Franziskus. Ich kann-
te Pina Bausch, sie war eine gute 
Freundin, und ich kenne Peter 
Zumthor seit Jahren, über den 
ich gerade einen Film entwickle.

Welchen Blickwinkel haben 
Sie gewählt, um Kiefers fantas-
tische Karriere zu beschreiben?

Es ist das Werk selbst, das den 

Film antreibt; es ist eine Biografie 
seiner Kunst. Mit Hilfe von 3D  
- die Technik ist heute viel fort-
schrittlicher als zu der Zeit, als 
wir „Pina“ mit einem Prototyp 
gedreht haben - konnte ich den 
Zuschauern ermöglichen, tat-
sächlich in Barjac zu sein, die un-
terirdische Welt und die Krypta, 
die er dort geschaffen hat, sowie 
die anderen erstaunlichen Orte 
zu erleben und wirklich in das 

Universum von Anselm Kiefer 
einzutauchen. Sie können seine 
überwältigende Ausstellung im 
Palazzo Ducale in Venedig be-
suchen. Sie können die verschie-
denen Stationen seines Lebens 
besuchen. Es gibt Sequenzen mit 
einem jungen Schauspieler, der 
Kiefer im Alter von zehn Jahren 
spielt, und seinem eigenen Sohn, 
der ihn in seinen Vierzigern 
spielt. Wenn man aus diesem 
Film kommt, kann man sagen: 
„Ich war in Anselms Welt“. Es ist 
das Werk selbst, das den Film an-
treibt; es ist eine Biographie sei-
ner Kunst.

Sie sind dieses Jahr mit einem 
Spielfilm und einem Dokumen-
tarfilm bei der Viennale vertre-
ten: Welcher künstlerische Pro-
zess hat Ihnen am meisten Spaß 
gemacht?

Die Dreharbeiten zu „An-
selm“ dauerten mehr als zwei 
Jahre, und ich habe jede Sekunde 
genossen. Der andere Film, „Per-
fect Days“, ist sehr spontan ent-
standen, da ich ein Zeitfenster in 
der langen und komplexen Post-
produktion von „Anselm“ hat-
te. Wenn Sie beide Filme sehen, 
werden Sie feststellen, dass es 
schwer ist, sich zwei unterschied-
lichere Filme vorzustellen. Aber 
beide entspringen der gleichen 
Quelle: meiner Liebe zur Kunst 
und zu den Orten. Ich habe ein 
großes Bedürfnis, die Kunst bes-
ser zu verstehen. Das ist eigent-
lich meine große Leidenschaft. 
� ARNO VEUER/MATTHIAS GREULING

Wim Wenders, der Produktive: „Ich habe ein großes Bedürfnis, die Kunst besser zu verstehen“.
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Interview: Nicolas Philibert über seinen B erlinale-Gewinnerfilm „Sur l’Adamant“, der in die Welt der Psychiatrie entführt.

„Die Psychiatrie ist am Ende ihrer Kräfte“

Zuerst war er ganz über-
rascht, dass der Hauptpreis 
der Berlinale, der Goldene 

Bär, nun ihm gehört. „Sind Sie 
sicher, dass Sie mir diesen Preis 
überreichen wollen?“, fragte Ni-
colas Philibert bei der Preisgala 
vergangenen Februar in Berlin. 
Er spricht da eine nicht ganz un-
interessante Entwicklung an: Auf 
der Rechnung hatte seinen Film 
„Sur l’Adamant“ nämlich kaum 
jemand. Hinter den Kulissen 
wird gemunkelt, der Film sei ein 
Kompromisskandidat der von 
Kristen Stewart geführten Jury 
gewesen, weil man sich nicht auf 
einen Film einigen konnte.

Wie auch immer: Preis ist 
Preis. Und den hat der Franzose 
Philibert für eine Doku bekom-
men, die sich um eine auf der 
Seine schwimmende Psychiatrie-
klinik namens Adamant in Paris 
dreht, und um ihre Patienten und 
Ärzte. Ein intensiver und intimer 
Einblick in eine Welt, die vielen 
verborgen bleibt.

Wie kam es zu diesem Film?
Nicolas Philibert: Ich habe 

vor gut fünfzehn Jahren zum 
ersten Mal von Adamant gehört, 
als es sich noch um ein Projekt 
handelte. Monatelang trafen 
sich Patienten und Betreuer mit 
einem Architektenteam, um die 
wichtigsten Elemente zu defi-
nieren. Und was als utopischer 
Traum begann, wurde schließ-
lich Wirklichkeit. Jahre später, 
vor etwa sieben oder acht Jahren, 
hatte ich zum ersten Mal die Ge-
legenheit, das Adamant zu besu-
chen. Der Rhizome-Workshop 
lud mich ein, über meine Arbeit 

zu sprechen. Rhizome ist ein Ge-
sprächskreis, der jeden Freitag in 
der Bibliothek stattfindet. Von 
Zeit zu Zeit, fünf oder sechs Mal 
im Jahr, wird ein Gast eingeladen: 
ein Musiker, ein Romanautor, ein 
Philosoph, ein Ausstellungsku-
rator. An diesem Tag verbrachte 
ich zwei Stunden vor einer Grup-
pe, die sich auf meinen Besuch 
vorbereitet hatte, indem sie sich 
einige meiner Filme ansah und 
mich immer wieder aus meiner 
Komfortzone zwang. Seit meinen 
Anfängen als Filmemacher habe 
ich viele Gelegenheiten gehabt, 
vor Publikum zu sprechen, aber 
dieses Mal hat mich besonders 
beflügelt, angespornt durch die 
Bemerkungen der Anwesenden. 
Der Wunsch, einen weiteren 
Film in der Welt der Psychiatrie 

zu drehen, um zu sehen, „wer ich 
sonst noch bin“, hatte mich schon 
lange begleitet, und dieser Tag 
hat mich darin bestärkt.

Was fasziniert Sie so sehr an 
der Psychiatrie?

Ich war schon immer sehr 
aufmerksam und interessiert an 
der Psychiatrie. Es ist eine Welt, 
die sowohl beunruhigend als 
auch, ich wage es zu sagen, sehr 
anregend ist, da sie uns ständig 
dazu zwingt, über uns selbst, 
unsere Grenzen, unsere Feh-
ler und die Art und Weise, wie 
die Welt funktioniert, nachzu-
denken. Die Psychiatrie ist ein 
Vergrößerungsglas, ein vergrö-
ßernder Spiegel, der viel über 
unsere Menschlichkeit aussagt. 
Für einen Filmemacher ist sie ein 
unerschöpfliches Feld. Darüber 
hinaus hat sich die Situation der 
öffentlichen Psychiatrie in den 
letzten 25 Jahren erheblich ver-
schlechtert: Budgetkürzungen, 
Schließung von Abteilungen, 
Personalmangel, Demotivierung 
der Teams, baufällige Räum-
lichkeiten, mit Verwaltungsauf-
gaben überforderte Pfleger, die 
oft auf die Rolle von einfachen 
Aufsehern reduziert werden, die 
Rückkehr zu Isolationsräumen 
und Zwangsmaßnahmen. Dieser 
Niedergang war zweifellos eine 
zusätzliche Motivation, den Film 
zu machen.

Woran liegt dieser Nieder-
gang?

Es hat nie ein goldenes Zeit-
alter gegeben, aber von allen Sei-
ten hört man, dass die Psychiatrie 
am Ende ihrer Kräfte ist und von 
den Behörden völlig im Stich ge-
lassen wird. Es ist, als ob wir die 
„Verrückten“ nicht mehr sehen 
wollten. Über sie wird nur noch 
durch das Prisma ihrer Gefähr-
lichkeit gesprochen, die zumeist 
herbei fantasiert wird. Die sicher-
heitsorientierte Rhetorik eines 
großen Teils der politischen Klas-
se und einer bestimmten Presse, 
die schamlos einige vereinzelte 
Vorfälle ausnutzen, hat offen-
sichtlich damit zu tun. In diesem 
extrem zerstörten Kontext er-
scheint ein Ort wie das Adamant 
wie ein kleines Wunder, und man 
muss sich fragen, wie lange er 
noch Bestand haben wird.

Warum haben Sie dann 
einen Ort gewählt, der nicht 
repräsentativ für die Situation 
ist, die Sie beschreiben? Be-
steht nicht die Gefahr, dass Sie 
ein unvollständiges Bild der 
Psychiatrie zeichnen?

Es gibt nicht die eine Form 
der Psychiatrie, sie ist plural, 
vielfältig und immer revisions-
bedürftig. Die Psychiatrie, die ich 
zeigen wollte, ist die menschliche 
Psychiatrie, die immer noch Wi-
derstand leistet und die so sehr 
bedroht ist. Sie wehrt sich gegen 

alles, was die Gesellschaft über-
all zerstört, und versucht dabei, 
würdevoll zu bleiben.

Wie haben Sie dafür gesorgt, 
dass Sie akzeptiert werden und 
eine Kamera dabei sein darf?

Bevor man ernten kann, muss 

man säen, das Vertrauen derer 
gewinnen, die man filmen will. 
Glücklicherweise kannten eini-
ge der Pflegekräfte und ein paar 
Patienten einige meiner Filme. 
Das hat geholfen. Ich habe mir 
die Zeit genommen, mein Projekt 
zu erklären, ohne zu versuchen, 
meine Bedenken zu verbergen, 
sondern sie im Gegenteil mit al-
len zu teilen. Auch das hat gehol-
fen. Sie haben verstanden, dass 
meine Ansprüche in erster Linie 
an mich selbst gerichtet waren. 
Schließlich sahen sie, dass ich 
bereit war, mich mitreißen zu las-
sen, dass sich der Film nach den 
Umständen, den Zufälligkeiten, 
der Verfügbarkeit und nicht aus 
einer Position der Überlegen-
heit heraus aufbauen würde. Am 
Ende gab es eine ziemlich spon-
tane Akzeptanz. Auch eine große 
Neugierde. Und bei vielen den 
Wunsch, dabei zu sein. 

� INTERVIEW: MATTHIAS GREULING

Kunst als Therapie spielt im Berlinale-Gewinnerfilm „Sur l’Adamant“ eine große Rolle.



VIENNALE 202310	 celluloid

Gefühlt schon ewig 
her. Und dabei 
doch gerade erst 
vergangen. Wohl 
alle werden sich 

noch an das Jahr 2020 erinnern. 
Als plötzlich das Leben still-
stand und sich wegen Corona 
alles änderte. Nur die Wenigsten 
von uns durften damals – wegen 
der Lockdowns – die Wohnun-
gen und Häuser verlassen. Einer 
der es trotzdem gewagt hat, war 
der Filmer Nikolaus Geyrhalter. 
Jetzt hat sein neuer Film bei der 
Viennale Premiere. Weltpremiere 
war vor ein paar Tagen bei DOK 
Leipzig. Dort haben wir mit ihm 
gesprochen: 

 
celluloid: Es gibt unglaub-

liche Bilder in Ihrem Film. Die 
Leere und Abwesenheit von 
Menschen in der Innenstadt, 
auf dem Flughafen und so wei-
ter. Gibt es eines, das den gan-
zen Film zusammenfasst?  

Nikolaus Geyrhalter: Nein, 
eigentlich nicht. Es ist schwierig, 

weil es ja auch so komplex war. 
Die Pandemie hatte nicht nur ein 
Gesicht. Und auch die Sicht dar-
aus veränderte sich ständig. Man 
sagt das ja häufig über Filme. 
Aber dieses Mal würde mir kein 
Bild einfallen. 

 
Spätestens Ende 2020 hätte 

ich als Filmjournalist gewettet, 
dass es jetzt eine ganze Flut an 
Corona-Filme geben würde...    

 …das habe ich auch gedacht. 
 
Aber das Gegenteil ist der 

Fall. Warum?     
Keine Ahnung. Auch als ich 

gedreht habe, habe ich mir ge-

Interview: Nikolaus Geyrhalter über seinen neuen Film „Stillstand“, der bei der Viennale Österreich-Premiere feiert. 

Die Pandemie und ihre vielen Gesichter

dacht: „Jeder Dokumentarfilmer 
wird etwas machen“.  Es waren ja eh 
alle von heute auf morgen arbeits-
los und gleichzeitig wusste man, 
dass da etwas Großes passiert. Das 
ist es wert, festgehalten zu werden. 

 
Also, als Sie mit der Kame-

ra im Frühling 2020 losgezogen 
sind… 

…da dachte ich mir, dass das 
ein Film für zukünftige Archive 
wird. Ich hatte damals nicht dar-
an gedacht, dass man sich diesen 
Film zwei, drei Jahre später bereits 
anschaut. Eher etwas, das man 
später mal nimmt, wenn man Bil-
der zu Corona 2020 braucht. So 
wie wir heute gern Bilder zur spa-
nischen Grippe nehmen würden. 
Aber es gibt kaum welche. Das 
sollte nicht nochmal passieren. 
Natürlich ist das Projekt dann ge-
wachsen. Aber so ging es mal los. 
Und was die Corona-Filme an-
geht: Natürlich habe ich gedacht, 
dass es – wenn die Festivals wie-
der hochfahren – jede Menge ge-
ben wird. Ein paar aus dem priva-
ten Bereich. Aber viel weniger, als 
ich erwartet hätte. 

 
Haben Sie mit Kollegen dar-

über gesprochen? 
 Ja, das habe ich. Und der 

Grund ist meistens, dass viele 
gedacht haben, dass es so eine 
Schwemme an Corona-Filmen 
geben würde, dass sie selbst 
nichts gemacht haben. 

 
Wissen Sie noch, was Sie als 

allererstes Bild gefilmt haben? 
Das allererste? Nein, das weiß 

ich nicht mehr. Aber es waren 
auf jeden Fall Bilder vom men-
schenleeren Wien. Die habe ich 
auch allein gemacht. Das war ja 
damals noch überhaupt kein Pro-
jekt.  Das war damals ein selbst-
auferlegter Auftrag, den Zustand 
festhalten zu müssen. Nach einer 
Weile habe ich dann begonnen, 
mit einem Tonmeister zusammen 
zu arbeiten. Wir habe uns als eine 
Art Viren-Pool verstanden und 
gesehen, dass wir immer zusam-
menarbeiten. Das Projekt ist erst 
dann so langsam hochgefahren 
und zu einem Film geworden, als 
nach ein paar Monaten klarwur-
de, dass Corona nicht so schnell 
vorbeigehen würde wie gedacht. 

 
Zu Beginn der Pandemie 

war die Aufregung ja sehr groß, 
wenn Menschen auf der Straße 
waren. Haben Sie Schwierigkei-
ten bekommen? 

Nein, das nicht. Es gab hin 
und wieder mal Nachfragen. 
Aber eher, weil die Menschen 
interessiert daran waren, was 
wir gemacht haben. Tatsache ist, 
wir konnten ziemlich ungestört 
arbeiten. Und – das muss man 
auch mal sagen – es war ein Pri-
vileg, so arbeiten zu können. Die 
meisten Menschen waren in ih-
ren Wohnungen zu Hause. Und 
wir konnten in Wien filmen – auf 

der Straße. Natürlich mit dem ge-
botenen Respekt und mit Maske. 
Und auch Angst vor Begegnun-
gen. Aber trotzdem raus zu dür-
fen, das war damals schon ziem-
lich außergewöhnlich. 

 
Wann war Ihnen klar, dass 

daraus ein Film werden würde? 
 Recht schnell. Bei den Film-

fördern war ja klar, dass sie ihre 
Budgets nicht ausschöpfen wür-
den. Also stand man mit so 
einem Projekt, das nicht nur ge-
plant, das schon gemacht wurde, 
gut da. Zuerst war es ein Projekt, 
das man in solchen Zeiten und 
Umständen eben macht: Das lee-
re Wien zu filmen. Aber dann 
wurde schnell klar, dass das ein 
Dokument werden kann, wie sich 
eine Stadt durchmanövriert und 
wie wir als Gesellschaft funktio-
nieren. Wie wir mit so etwas um-
gehen. Die Erzählstränge haben 
sich zum Teil auch selbst ergeben. 
Die erste Herangehensweise war: 
Was ist anders? Alles ist anders! 
Wir hätten also alles filmen kön-
nen. Und dann ist es etwas kon-
zentrierter geworden. Eben, wie 
die Menschen reagieren und wie 
die Möglichkeiten sind.  

 
Man sieht auch, wie Sie in 

Krankenhäuser – natürlich ge-
schützt - gehen und dort filmen. 
Zu einer Zeit, als man noch so 
gut wie nichts über das Virus 
wusste. War Angst ein ständiger 
Begleiter?    

  Angst ist vielleicht übertrie-
ben. Aber ein ordentlich gehö-
riger Respekt war da schon. Wir 
waren ziemlich zeitig schon auf 
Intensiv-Stationen. Immer or-
dentlich in Schutzkleidung. Auch 
gut betreut vom medizinischen 
Personal. Es ist sehr schwierig 
einzuschätzen, wie gefährlich es 
hätte für uns werden können. Na-
türlich sind wir nicht so alt und 
gehören auch nicht zur Risiko-
gruppe. Auf der anderen Seite ist 
sehr früh der Vater eines lieben 
Freundes von mir gestorben. Und 
das in einer Familie, in der es 
Ärzte gibt. Also, die Gefahr war 
für mich total real. Es hat mich 
ein bisschen an das Drehen in 
Tschernobyl vor vielen Jahren er-
innert. Man hat gewusst, dass es 
Radioaktivität gibt. Man will sie 
echt nicht einatmen. Aber man 
hat sie nicht gesehen. So ähnlich 
war das auch.  

 
Gab es Institutionen, die 

Ihnen verboten haben, dort zu 
drehen? 

 Auf jeden Fall hat es das ge-
geben. Im Film sieht man ja nur, 
was geklappt hat. Die Begrün-
dung war fast immer dieselbe. 
Dass man Angst hatte, dass wir 
Viren in die Gebäude tragen 
würden. Das war vielen eine will-
kommene Ausrede. Denn gegen 
dieses Argument konnte damals 
niemand etwas sagen. Aber wis-
sen Sie, was jetzt aus der Sicht 
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Yorgos Lanthimos und sein famoser Film „Poor Things“.

Feministischer Frankensteindes Jahres 2023 schon etwas frus-
trierend ist? Wir waren wirklich 
an manchen Orten sehr früh im 
Verlauf der Pandemie. Wir haben 
um Bilder kämpfen müssen, weil 
wir dachten, dass wir sie unbe-
dingt brauchen. Aber später dann 
– im Schnittraum – haben wir ge-
merkt, dass es völlig egal ist, wann 
diese Bilder entstanden sind. Es 
gibt sie zu Tausenden und sie sind 
nichts Besonderes mehr. Gehen 
im Film fast unter. Es war schon 
nicht leicht, in die Krankenhäuser 
zu kommen oder mit der Wiener 
Politik zu reden. Aber es ist uns 
gelungen. Da gab es schon einen 
Vertrauensvorschuss.        

 

Von wieviel Material sprechen 
wir eigentlich? Wie viele Stunden 
sind zusammengekommen? 

Das weiß man doch heute 
nicht mehr! Es sind acht Fest-
platten (lacht)! Ich kann es Ihnen 
nicht sagen. Wir haben sehr viel 
gedreht. Auch in diesem Sommer 
nochmal – eine Schlussrunde so-
zusagen. Aber das hat es nicht in 
den Film geschafft. Er ist auch 
so schon über 130 Minuten lang. 
Außerdem hat so eine Pandemie 
ja auch eine Art Dramaturgie. Zu 
Beginn verstörend, dann span-
nend, dann zum Alltag gehörend 
und irgendwann hat sie nur noch 
genervt. Diesen Punkt wollten wir 
mit unserem Film nicht erreichen!      

 
Heute hat Corona viel vom 

Schrecken verloren. Fast jeder 
hatte es mittlerweile. Sie auch? 

Ich habe es gehabt. Aber eher 
spät. Ich war zu diesem Zeitpunkt 
auch schon mehrfach geimpft. 
Mein persönliches Covid war 
so, dass ich mich für zwei Tage 
so gefühlt hatte, als hätte ich ho-

hes Fieber. Hatte aber gar keines. 
Und dann ist es sehr schnell wie-
der besser gegangen. 

 
Sie zeigen auf der einen Sei-

ten die leere Stadt Wien und 
lassen dann Menschen über ihre 
Erlebnisse reden. War das, was 
Sie da gehört haben, das Er-
wartbare? 

 Ja, bis zu einem gewissen 
Punkt war es erwartbar. Und 
doch jedes Mal wieder individu-
ell und anders. Gleichzeitig ha-
ben wir die Menschen kennen-
gelernt. Was es mit einem macht. 
Das Spannende bei diesem Film 
– im Gegensatz zu all meinen an-
deren Filmen: Hier war jeder da-
bei! Ich erzähle nicht von irgend-
welchen Ereignissen aus einer 
fremden Welt. Es ist eine Zeit, 
die wir alle durchgemacht haben. 
Die meisten Themen kennen die 
Menschen, die den Film sehen 
werden. Das Distance-Learning 
der Schüler zum Beispiel. Es ist 
noch keine drei Jahre her und hat 
schon so ein Retrogefühl! Man 
glaubt gar nicht, dass das wirk-
lich passiert ist. Das bekomme 
ich auch oft als Feedback. Wir 
schieben das in Gedanken weit 
weg, weil es alles andere als lus-
tig war. Aber in Wahrheit ist das 
noch nicht lange her. 

 
Sie hatten jetzt arbeitsbe-

dingt sehr lange mit der Pande-
mie zu tun. Was haben Sie per-
sönlich gelernt? 

 Dass man sich insgesamt auf 
die Menschheit nicht wirklich gut 
verlassen kann. Man hat ein glo-
bales Wirtschaftssystem. Dann 
werden auf einmal Grenzen ge-
schlossen. Man kehrt wieder in 
die Nationalstaaterei zurück. Jeder 
versucht, das für sich zu lösen, an-
statt grenzüberschreitend zu den-
ken. Da hätte schon einiges bes-
sergehen können. Auf der anderen 
Seite gab es die Unzufriedenheit, 
dann die Spaltung der Bevölke-
rung. Das war vorher nicht ab-
zusehen. Viele Menschen haben 
2020 und 2021 noch gedacht, dass 
es nach der Pandemie wieder bes-
ser werden würde. Heute wären 
die meisten Menschen froh, wenn 
es wieder so werden würde wie 
im Frühjahr 2020. Mit Corona 
hat es begonnen und jetzt sind 
unsere Probleme – wer hätte das 
gedacht – viel größer. 

� INTERVIEW: PETER BEDDIES

Nikolaus Geyrhalter

Fo
to

s:
 K

at
h

ar
in

a 
Sa

rt
en

a;
 V

ie
n

n
al

e

Der bisher vielleicht skur-
rilste Film des Jahres 
kommt vom Griechen 

Yorgos Lanthimos. In „Poor 
Things“, für den es dieses Jahr den 
Goldenen Löwen in Venedig gab, 
ist Emma Stone als Bella Baxter 
zu sehen, eine junge Frau, an der 
Vieles ziemlich entrückt wirkt. 
Es stellt sich schnell heraus, dass 
sie eine Art Frankenstein-Experi-
ment des Wissenschaftlers God-
win Baxter (Willem Dafoe) ist. 
Hochschwanger hat sich Bella in 

den Tod gestürzt, ihr Körper lan-
det auf dem Tisch des experimen-
tierfreudigen Baxter, der das Ge-
hirn ihres ungeborenen Babys in 
den Kopf der Mutter verpflanzt. 
Nach erfolgreicher Wiederbele-
bung ist Bella, die ihren Schöp-
fer Godwin gerne God nennt, 
eine junge Frau mit dem Gemüt 
eines Kleinkindes, das aber auch 
in großem Selbstbewusstsein den 
eigenen Körper und bald auch die 
eigene Sexualität entdeckt. Dabei 
behilflich ist ihr der schmieri-

ge Anwalt Duncan Wedderburn 
(Marc Ruffalo) - „Poor Things“ 
ist nicht nur ein sehr erotischer 
Film, sondern auch ultrakomisch 
und skurril, und stellt die Frage, 
was Wissenschaft eigentlich darf. 
So stilsicher, wie Lanthimos die-
sen Trip inszeniert, war ihm der 
Hauptpreis der Mostra del Cine-
ma auf dem Lido gewiss. Und für 
Emma Stone kann es für diese fe-
ministisch angehauchte Franken-
stein-Version am Ende nur der 
Oscar werden. 

Sandra, Samuel und ihr 11-jähriger sehbehinderter Sohn Daniel 
leben seit einem Jahr weit weg von allem in den Bergen. Eines 

Tages wird Samuel tot am Fuße ihres Hauses aufgefunden. Es 
wird eine Untersuchung eingeleitet. Sandra wird bald angeklagt, 
obwohl es Zweifel gibt: War es Selbstmord oder Mord? Ein Jahr 
später nimmt Daniel an der Gerichtsverhandlung gegen seine 
Mutter teil, bei der das Paar regelrecht seziert wird.

„Anatomie d‘une chute“ („Anatomie eines Falls“) von Jus-
tine Triet entwickelt sich rasch zu einem packenden Gerichts-
drama. Mit seinem provokanten Kommentar über die sich ver-
ändernde Beschaffenheit von Trauer und Schuld lüftet der Film 
den Vorhang über das komplexe Innenleben von ehelichen und 
elterlichen Beziehungen. Sandra Hüller brilliert in der Hauptrol-
le und bringt sich damit auch in die Position, im Oscarrennen 
Berücksichtigung zu finden. „Anatomie eines Falls“ wurde im 
Mai beim Filmfestival in Cannes mit der Goldenen Palme aus-
gezeichnet. Regulärer Kinostart ist der 3. November 2023.

Der Sieger aus Cannes
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