
Huren und Heilige

VON STEFAN OTTO

Nach Alfred Hitchcock, dessen Werk
die Reihe „Im Dialog: Psychoanalyse
und Filmtheorie“ einst eröffnete, und
anderen großen Namen sind die
deutschlandweit angesehenen Mann-
heimer Filmseminare bei etwas weni-
ger geläufigen Regisseuren angelangt
und halten so mehr denn je Überra-
schungen bereit. Die italienische Au-
torin und Regisseurin Liliana Cavani,
deren Schaffen sich das jüngste, ein
Wochenende lange Seminar annahm,
ist dabei keine gänzlich Unbekannte.
Jedoch wird ihr Name gemeinhin und
sehr unzulänglich mit nur einem ein-
zigen Film, dem skandalösen „Nacht-
portier“, in Verbindung gebracht.

Als Voraussetzung, dem weiteren
Verlauf, den sechs Vorträgen und sich
anschließenden Diskussionsrunden
im Mannheimer Kommunalen Kino zu
folgen, eröffnete der Kultfilm denn
auch das Programm. Die Geschichte
von Lucia (Charlotte Rampling), der
ehemaligen Inhaftierten eines Kon-
zentrationslagers, die zwölf Jahre
nach der Befreiung eine sexuelle Be-
ziehung mit ihrem damaligen Peini-
ger, Ex-SS-Sturmbannführer Max
(Dirk Bogarde), aufnimmt, war 1974
ein Skandal. In Italien wurde der kon-
troverse Film als „unmoralisch und
obszön“ zeitweilig beschlagnahmt
und erst nach einem Streik, angeführt
von Cavanis Regiekollegen Luchino
Visconti und Bernardo Bertolucci,
wieder freigegeben.

Den gewaltigen Tabubruch, den
mörderischen Holocaust sozusagen zu
sexualisieren, beging ungefähr zeit-
gleich auch der US-amerikanische Rei-
ßer „Ilsa, She Wolf of the SS“, der in
einer deutschen Fassung unter dem
Titel „Die Hündin von Liebeslager 7“
veröffentlicht wurde. Von ihm, wie
auch von zahllosen Nachfolgefilmen,
Sexploitation beziehungsweise Nazi-
ploitation, unterscheidet sich „Der
Nachtportier“ jedoch nicht nur in der
hohen Qualität der Inszenierung, son-
dern auch durch seine vielschichtige
Darstellung der Machtverhältnisse

einmal unter der Naziherrschaft und
einmal unter umgekehrten Vorzei-
chen, als Lucia die alte Beziehung wie-
der aufnimmt und so die Kontrolle
über den Missbrauchstäter erlangt.
Die ehemalige KZ-Insassin reagiere
aus einem Trauma heraus, argumen-
tierte die Berliner Kulturhistorikerin
Julia Köhne in ihrem Vortrag über ma-
sochistische Sexualität und die Identi-
fikation des Opfers mit dem Täter.

„Der Nachtportier“ überstrahlt in
der öffentlichen Wahrnehmung alle
anderen Produktionen Cavanis, war
jedoch nicht der erste und keineswegs

In ihrer Heimat sei sie ein durchaus bekannter Name, bekräftigt Mario Di Carlo, ein Mannheimer Filmemacher italienischer Abstammung,
beim 21. Mannheimer Filmseminar im Cinema Quadrat. Hierzulande ist die „Skandalregisseurin“ Liliana Cavani eine lohnende Entdeckung.
Ihr hat sich die aufschlussreiche Reihe „Im Dialog: Psychoanalyse und Filmtheorie“ diesmal gewidmet.

der letzte ihrer mittlerweile rund 35
Filme, mit denen die streitbare Nord-
italienerin kompromisslos und provo-
kativ an Tabus rührt und immer wie-
der zu den Motiven Sex und Leiden-
schaft, Macht und Gewalt zurück-
kehrt. „Sie ist verbunden mit der wil-
den Ära des Kinos der 1970er Jahre, als
die Früchte der Erneuerungsbewe-
gungen der beiden vorhergehenden
Jahrzehnte aufgingen“, erläuterte der
Mainzer Filmwissenschaftler Marcus
Stiglegger, der sie damit an die Seite
ihrer italienischen Kollegen Pier Paolo
Pasolini („Die 120 Tage von Sodom“),
Bernardo Bertolucci („Der letzte Tango
in Paris“) oder Lina Wertmüller („Sie-
ben Schönheiten“) rückte. Heute ist
Cavani mit 91 Jahren die einzige von
ihnen, die noch am Leben ist. Sie arbei-
tet nach wie vor. Ihr jüngster, apoka-
lyptischer Film, „Die Ordnung der
Zeit“, nach dem gleichnamigen Buch
des Bestsellerautors Carlo Rovelli, er-
lebte seine Premiere 2023 bei den In-
ternationalen Filmfestspielen von Ve-
nedig, wo Liliana Cavani zudem mit ei-
nem Goldenen Ehrenlöwen für ihr Le-
benswerk geehrt wurde.

In den 1960ern, als ihre Karriere
beim italienischen Sender Rai startete,
machte die studierte Sprachwissen-
schaftlerin sich zunächst mit Doku-
mentationen über die NS-Zeit einen
Namen. Eine Auseinandersetzung, die
möglicherweise auf eigenes Erleben
im italienischen Faschismus wie im
Zweiten Weltkrieg zurückgeht und als
Inspiration nicht allein für den „Nacht-

portier“ diente. Stiglegger fasste den
genannten Film in seinem Vortrag mit
ihrem Nietzsche-Drama „Jenseits von
Gut und Böse“ (1977) und „Leiden-
schaften“ (1985), der Schilderung
einer „sapphischen Liebe“ im Berlin
des Jahres 1938, als Cavanis „deutsche
Trilogie“ zusammen.

Ihr erster Spielfilm war 1966 die
Rai-Produktion „Francesco d’Assisi“,
die eine fast lebenslange Beschäfti-
gung mit dem Heiligen Franziskus ein-
leitete. Zuletzt ließ die Regisseurin
den italienisch-deutschen TV-Zwei-
teiler „Sein Name war Franziskus“ fol-
gen und davor, 1989, das historische
Drama „Franziskus“, in dem sie den Ti-
telhelden mit dem US-Schauspielstar
Mickey Rourke, dem Kinorebellen der
1980er, besetzte. Ein modernes Ge-
sicht für einen Ordensgründer des
Hochmittelalters. Dabei war der Heili-
ge für eine Marxistin und bekennende
Atheistin wie Cavani keine nahelie-
gende Stoffwahl, doch die Filmema-
cherin zeigt ihn besonders als „Men-
schen in der Revolte“ im Kampf mit
Autoritäten, und das verbindet ihre
Franziskus-Trilogie mit ihrem Ge-
samtwerk, in dem durchweg ein tief
verankertes Misstrauen gegenüber
autoritären Instanzen ersichtlich ist.
Seien es der Staat, die Justiz, das Mili-
tär oder die Kirche.

Die Auseinandersetzung mit unglei-
chen Machtverhältnissen, darunter
dem Nationalsozialismus und italieni-
schen Faschismus auch über deren of-
fizielles Ende hinaus, findet sich in al-

len ihren Filmen. In „Ripley’s Game“
von 2002 ist es der Held – oder Anti-
held – selbst, der eine faschistische
Charakterdisposition an den Tag legt.
Dieser Tom Ripley, einnehmend von
John Malkovich verkörpert, bewegt
sich geübt im Profikiller-Gewerbe und
erledigt mit demonstrativer Gelassen-
heit die grausigsten Dinge. „Er ist ein
monströser Teufel, der mit Menschen
spielt wie mit Schachfiguren“, sagte
der Literaturwissenschaftler und Psy-
chotherapeut Bernd Aschenbrenner
im Cinema Quadrat. Die herausragen-
de Umsetzung von Patricia Highs-
miths Thriller, den Wim Wenders be-
reits 20 Jahre zuvor als „Der amerika-
nische Freund“ verfilmt hat, zeigt, dass
Kultiviertheit und Moral nicht viel
miteinander zu tun haben.

„Die Haut“ wiederum, der die ein-
drückliche Retrospektive beschloss,
gilt Stiglegger als „der extremste Film,
den Cavani gedreht hat“. Mit ihrer
Adaption des an sich schon als Skan-
dalbuch empfundenen Romans von
Curzio Malaparte wurde sie ihrem Ruf
als „Skandalregisseurin“ sozusagen
vorsätzlich erneut gerecht. Tatsäch-
lich ist der mit Burt Lancaster, Marcel-
lo Mastroianni und Claudia Cardinale
starbesetzte Kriegsfilm eine scho-
nungslose Satire, die zwischen Besat-
zung und Befreiung, Prostitution und
Propaganda explizit bis zum Splatter-
Horror auch die blutigen Wunden ins
Bild setzt, die jeder Krieg schlägt. Es ist
erstaunlich, was dem Zuschauer hier
zugemutet, aber auch zugetraut wird.

„Wie beichte ich meine Sexualität?“

VON KATHARINA DOCKHORN

In „All Of Us Strangers“ brilliert An-
drew Scott als depressiv-melancholi-
scher Drehbuchautor Adam, der in das
Haus seiner Kindheit zurückkehrt und
auf seine längst verstorbenen Eltern
trifft. Sie werden von Claire Foy und Ja-
mie Bell gespielt.

Beinahe hätte es den Film nicht ge-
geben. Andrew Haigh schmiss die Ro-
manvorlage „Strangers“ des Japaners
Taichi Yamada, den ihm seine Stamm-
produzenten Graham Broadbent und
Sarah Harvey ans Herz gelegt hatten,
zunächst in den Papierkorb. Zu einer
Geister- oder gar Horrorgeschichte
fühlte es sich nicht berufen. Die
Grundidee des Wiedersehens eines
Jungen mit seinen Eltern ließ ihn aber
nicht los. „Ich war während der Coro-
na-Pandemie in meinem Haus einge-
sperrt, fühlte mich einsam und dachte
an Familie und Freunde, die ich bereits
durch den Tod verloren oder die ich
aus den Augen verloren hatte. Ich frag-
te mich, ob und was ich ihnen zu sagen
hätte“, erzählt Andrew Haigh von den
Anfängen seiner Arbeit am Drehbuch.
„Der Schlüssel war die kulturelle
Transformation des Stoffes nach Eng-
land. Das hörte sich einfach an, war
aber sehr viel schwerer, als ich zu-
nächst angenommen hatte.“

Dabei nahm der am 7. März 1973 in
Harrogate geborene Filmemacher eine
einschneidende Änderung vor. Adam
ist in seinem Film schwul, auch weil
der Filmemacher selbst schwul ist.
Seit 18 Jahren lebt er mit seinem Part-
ner zusammen. „Mir schwebte schon
lange vor, einen Film über das Auf-
wachsen eines homosexuellen Kindes
in einer heterosexuellen Familie und
dessen schwierige Suche nach Orien-

Der fünfte Spielfilm des britischen Regisseurs Andrew Haigh ist eine Liebeserklärung an das unzerbrechliche Band
zwischen Kindern und ihren Eltern. Die Hauptrollen in „All Of Us Strangers“ besetzte er mit einem Starensemble.
Im Gespräch berichtet der Brite, wie persönlich der Film für ihn ist.

tierungspunkten und Vorbildern vor.
Außerdem stehen viele queere Men-
schen vor der Frage: ,Wie beichte ich
meine Sexualität meinen Eltern?’“

Seine Filmfigur Adam war zwölf, als
die Eltern starben, er kann sich daher
erst jetzt, mit Mitte 40 ihnen gegen-
über erklären. Und nach kurzer Irrita-
tion nimmt seine Mutter die Nachricht
als etwas Selbstverständliches auf „Ich
wünsche mir, dass dies in allen Famili-
en klappt“, sagt Haigh.

Dass persönliche Gefühle und Er-
fahrungen in die Geschichte eingeflos-
sen sind, räumt er ein. Näher darauf
eingehen will er nicht. „Sie haben aber
sicher dazu beigetragen, um die emo-
tionale Stimmung in jeder Szene ge-
nau zu treffen. Jede Szene, jede Dialog-
zeile, jede Handlung habe ich immer
wieder auf ihren emotionalen Wahr-
heitsgehalt abgeklopft“, erzählt Haigh
im virtuellen Treffen.

Zugleich habe er lange an der meta-

physischen Ebene gefeilt. Völlig
selbstverständlich betritt der erwach-
sene Adam die Welt seiner Kindheit,
sitzt wieder am Tisch mit seinen El-
tern, kuschelt sich zu ihnen ins Bett.
„Ich denke, die Zuschauer können sein
Handeln nachvollziehen. Nicht nur
Menschen, die die Aussöhnung mit ih-
ren Eltern versäumt haben, wünschen
sich doch, dass es sich anders verhal-
ten würde. Sie stellen sich solch ein
Wiedersehen im Kopf vor und führen
imaginäre Gespräche mit Eltern und

Freunden, die sie vermissen.“
Um sich selbst besser auf den Dreh

einzustimmen, kam Andrew Haigh
auf eine verwegene Idee. Er überrede-
te den Location Scout des Films, ge-
meinsam an der Tür seines eigenen El-
ternhauses anzuklopfen. Und sie durf-
ten dort einige Szenen drehen. Wie
Haigh steht Scott in einer Szene mit ei-
nem Foto (es zeigt den damals zehn-
jährigen Regisseurs und dessen El-
tern) vor der Tür und klopft an. Später
steht er auf dem Spielplatz, auf dem

Haigh selbst einst etliche Stunden ver-
brachte.

Für Hauptdarsteller Andrew Scott
war dies ein Zeichen von Großzügig-
keit, das er nicht missen möchte. Er
habe sofort nach dem Lesen des Dreh-
buches zugesagt: Die Liebe zwischen
den Figuren und deren Zärtlichkeit ha-
be ihn gefangengenommen. Diese lie-
bevolle Atmosphäre habe er auch am
Set gespürt, erzählt Scott. Er habe auch
viele gemeinsame Stunden mit Haigh
an den Orten von dessen Kindheit ver-

bracht. Beide hätte dort lange, intensi-
ve Gespräche über Familie, Verletzun-
gen in der Kindheit und die Liebe in al-
len Facetten geführt. „Uns verband
eine Art von Intimität, wie ich sie noch
nie an einem Filmset erlebt hatte. Ich
hatte den Eindruck, ich kennen diesen
Adam nicht nur in- und auswendig.
Ich bin dieser Adam wirklich. Ich
musste mich beim Drehen einfach nur
fallenlassen und sein, wer ich bin.“

Mit ihrem Spiel hätten Claire Foy
und Andrew Scott ihn sogar zum Wei-
nen gebracht, gesteht Haigh. „Ich weiß
nicht, wie Andrew das gemacht hat. Er
wurde wirklich wieder zu diesem
Kind, das vorbehaltlos seinen Eltern
vertraut.“ Der 1976 in Dublin geborene
Schauspieler, der durch seine Rolle als
James „Jim“ Moriarty, Gegenspieler
von Sherlock Holmes in der gleichna-
migen Serie, und als Agent C im Bond-
Film „Spectre“, bekannt wurde, ant-
wortet mit einem Motto seines Idols
Meryl Streep, das er sich auch zu eigen
gemacht habe: Nimm dein gebroche-
nes Herz und verwandle es in Kunst.

Untermalt werden die Gefühle der
Figuren durch populäre Songs, allen
voran „The Power Of Love“ von Frankie
goes to Hollywood. „Ich hörte das Lied
in den 80er-Jahren rauf und runter, oh-
ne genau zu wissen, was der Text be-
deutete“, erinnert sich Haigh. „Ich
wusste von Anfang an, dass ich dieses
queere Liebeslied mit Anlehnungen an
eine Opernarie aus der Aids-Ära an das
Ende des Films stellen mochte.“

Für Haigh ist „All Of Us Strangers“
sein bisher persönlichster Film. Und
egal, wo er den Film präsentierte,
überall regte es die Zuschauer an, lan-
ge über die eigene Liebe zu den Eltern
zu sprechen. Mehr habe er sich nicht
wünschen können, sagt Haigh.

„Jeder historische Stoff ist auch eine Reflexion über die Gegenwart“
Juliette Binoche, geboren am 9. März
1964, ist eine Konstante des Kinos.
Sie drehte mit Godard und Kieslow-
ski und wurde in „Der englische Pati-
ent“ berühmt. Nun läuft „Geliebte
Köchin“ im Kino. Der Film spielt En-
de des 19. Jahrhunderts, Binoche gibt
die Köchin Eugene, Benoît Magimel
ihren Chef und Geliebten. Zudem ist
Binoche in der Serie „The New Look“
(Apple+) als Coco Chanel zu sehen.
Katharina Dockhorn sprach mit ihr.

Fanden Sie persönliche Anknüpfungs-
punkte in Ihrer Rolle als Köchin?
In Eugene fand ich mich auch selbst
wieder. Das Leben ist öde ohne Lei-
denschaft. Wir sind menschliche We-
sen, die miteinander leben wollen. Der
Film zeigt, was es heißt, ein Paar zu
sein. Es kommt nicht nur auf die kör-
perliche Verbundenheit an. Entschei-

INTERVIEW: Die französische Schauspielerin Juliette Binoche über ihren Film „Geliebte Köchin“ und ihre Serie „The New Look“, in der sie Coco Chanel spielt
dend ist, was man aus
Liebe und Zuneigung
macht.

Hat zu dem Knistern
Ihre Verbindung zu
Benoît Magimel bei-
getragen?
Wir waren vor 25
Jahren ein Liebes-
paar, und haben eine
gemeinsame Tochter.
In den vergangenen
Jahren hatten wir uns

aus den Augen verloren und kaum
noch Kontakt. Jetzt konnten wir an un-
sere damalige Verbundenheit an-
knüpfen. Dieses unsichtbare Band ist
noch da. Für meine Tochter und für
meinen Sohn war es wichtig zu sehen,
dass sich Menschen nach Trennungen
wieder annähern können, und ihre

freundschaftlichen Gefühle füreinan-
der ausdrücken können.

Sie haben in „Chocolat“ eine Kleinstadt
und den Zuschauer verführt, jetzt faszi-
nieren Sie als Köchin. Was reizt Sie an
diesen kulinarischen Rollen?
Ein Autor und ein Regisseur haben die
Geschichten entwickelt, denen ich
mich unterordnen muss. Den Duft von
Speisen und den Geschmackssinn auf
die Leinwand zu bringen, ist die
schwierigste Herausforderung über-
haupt. Dabei spielt sich etwas Magi-
sches ab, das nur schwer in Worte zu
fassen ist. Ich verbinde mein Spiel mit
etwas Größerem.

In diesen Monaten kommen einige Por-
träts starker, auf ihre Unabhängigkeit
pochende Frauen aus Frankreich ins
Kinos. Wie kommt das?

Das können Sie besser einschätzen,
mir fehlt die Übersicht. Ich habe im-
mer nach interessanten Frauencharak-
teren mit einem starken Inneren ge-
sucht. Die Sicht auf Frauen im Film ver-
ändert sich vor allem durch die neue
Generation von Regisseurinnen und
Frauen in Leitungsfunktionen. Sie
wollen von sich und den Gefühlen von
Frauen erzählen. Deshalb achten sie
darauf, dass es mehr interessante An-
gebote für Schauspielerinnen jeden
Alters gibt.

Haben sich die Kriterien in den vergan-
genen Jahren verändert, nach denen
Sie Ihre Rollen auswählen?
Im Moment beschäftige ich mich in-
tensiv mit der Frage, welche Rollen ich
noch spielen will. Ich stand bis Mitte
Juli 2023 sieben Monate lang für die
Serie „The New Look“ vor der Kamera.

Danach war meine Seele ausgelaugt
und meine Batterie leer. Ich brauchte
eine Auszeit. Ich habe ein bisschen ge-
schrieben und versucht, einen Film zu
finanzieren. Und ich habe meinen ers-
ten eigenen Kurzfilm rund um das
Fahrrad in Paris gedreht. Er gehört zu
einem Projekt von acht Filmen aus
Metropolen weltweit zum Thema Rad.

In „The New Look“ spielen Sie Coco Cha-
nel. Was interessierte Sie an ihr?
Ich wollte verstehen, warum sie sich
für die Deutschen engagierte. Sie
stammte aus ärmlichen Verhältnissen.
Damals war es für Frauen kaum mög-
lich, ihnen zu entkommen. Wer arm
war, blieb arm. Während des Ersten
Weltkriegs nutzte sie die Chancen, die
sich Frauen durch die Abwesenheit
der Männer boten und wurde zur Fa-
shion-Ikone. Um ihren Aufstieg ran-

ken sich viele Legenden, die meisten
hat sie wohl selbst in die Welt gesetzt.
Es ist schwer zu entscheiden, welche
Mythen stimmen. Die Suche nach der
Wahrheit ist auch bei ihrem Verhalten
im Zweiten Weltkrieg schwer. Sie
fürchtete wohl, alles zu verlieren,
wenn sie sich mit den Deutschen nicht
arrangiert. Sie selbst hat sich nie zu ih-
ren Motiven geäußert, daher sind wir
leider auf widersprüchliche Quellen
angewiesen.

Haben Sie besonderes Interesse an his-
torischen Stoffen?
Vielleicht treffen sie bei mir einen
Nerv, weil sie uns helfen, unsere Ge-
genwart besser zu verstehen. Jeder
historische Stoff ist auch eine Reflexi-
on über die Gegenwart. Über die Kolla-
boration in Frankreich wollte lange
keiner sprechen. |kado
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Löste 1974 einen Skandal aus: Liliana Cavanis Film „Der Nachtportier“ mit
Charlotte Rampling. FOTO: IMAGO IMAGES/RONALD GRANT/ITALONEGGLIO CINEMATOGRA-

FICO / LOTAR FILM PRODUCTIONS/MARY EVANS

Die Szenen zwischen Adams Vater (Jamie Bell) und seinem Sohn (Andrew Scott im Hintergrund) wurden gedreht, wo
Regisseur Andrew Haigh selbst aufwuchs. FOTO: CHRIS HARRIS/SEARCHLIGHT PICTURES

Sein bislang persönlichster Film: Re-
gisseur Andrew Haigh bei der Pre-
miere in London.
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Juliette Bino-
che in „Gelieb-
te Köchin“.
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