
Das Wiener Filmfestival 
„identities“, das am 21. 

Juni mit den Best Ofs – FtWTF (A 
2015) von Cordula Thym und Kat-
harina Lampert, Regarding Su san 
Sontag (USA 2014) von Nancy Ka-
tes und Appropriate Behavior (GB 
2014) von Desiree Akhavan – und 
deren Einblicke in die queeren Le-
benswege von Trans-Menschen, 
das Streben nach Glück und An-
erkennung einer der bekanntes-
ten US-amerikanischen Intellek-
tuellen und die bisexuellen Irrun-
gen und Wirrungen einer jungen 
Brooklynerin mit iranischem Tra-
ditionshintergrund zu Ende ging, 
hatte an zehn Aufführungstagen 
so einiges zu bieten gehabt. Fast 
bis auf den letzten Platz im Film-
casino und Top-Kino ausverkauft 
waren die Festival-Highlights, wie 
Hoje eu quero voltar sozinho (BR 
2014) von Daniel Ribeiro, Vulva 
3.0 (D 2014) von Claudia Richarz 
und Ulrike Zimmermann, Concus-
sion (USA 2013) von Stacie Pas-
son, Kumbia Queers: More lou-
der bitte! (D 2013) von Natalia 

Sanhueza und Almut Wetzstein, 
Płynące wieżowce (PL 2013) von 
Tomasz Wasilewski, Je suis Anne-
marie Schwarzenbach (F 2015) von 
Véronique Aubouy, Love Is Strange 
(USA 2014) von Ira Sachs, Der Kreis 
(CH 2014) von Stefan Haupt, Fee-
lings Are Facts: The Life Of Yvonne 
Rainer (USA 2015) von Jack Walsh, 
La vie d’Adèle (F 2013) von Abdel-
latif Kechiche, Gerontophilia (CDN 

2013) von Bruce La Bruce und Feria-
do (EC/RA 2014) von Diego Araujo.

Alle genannten Beiträge, außer 
Płynące wieżowce (ein junger Leis-
tungsschwimmer auf der Suche 
nach emotionaler und sexueller 
Selbstbestimmung) , La vie d’Adè-
le (eine junge Frau erlebt mit ihrer 
ersten großen Liebe zu einer Frau 
Höhen und Tiefen des Erwachsen-

werdens) und Feriado (während ei-
nes Ferienaufenthaltes bei der Fa-
milie seines Onkels verliebt sich 
ein 16-Jähriger in einen jungen 
Mann aus dem Dorf und lernt ge-
gen alle Widerstände, seinen eige-
nen Gefühlen zu vertrauen), wur-
den in vergangenen Ausgaben der 
LAMBDA-Nachrichten zumindest 
erwähnt, wenn nicht sogar aus-
führlich besprochen.

identit ies 2015identit ies 2015

Tolle Filme bei Wiens queerem Filmfestival

Alle PreisträgerInnen vom Publikum ge  wählt
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Auch ganz großes blockbusterver-
dächtiges Kino gab es bei identi-
ties zu erleben, so zum Beispiel 
die fast schon historisch anmu-
tenden Filme Personal Best (USA 
1982) von Robert Towne (um eine 
junge Athletin und ihr von Freund-
schaft, Liebe und Sexualität be-
stimmtes Verhältnis zu einer of-
fen lesbisch lebenden Konkurren-
tin) und A League Of Their Own 
(USA 1992) von Penny Marshall mit 
Geena Davis, Tom Hanks und Ma-
donna – ebenfalls eine Sportge-
schichte, bei der es um ein Frauen-
Baseballteam in den 1940ern und 
deren Ringen nach Anerkennung 
und Gleichberechtigung geht. 

Dann lief bei identities noch der 
Erfolgsschlager Behind The Can-
delabra (USA 2013) von Steven 
Soderbergh mit Michael Douglas 
als Starpianist Liberace und Matt 
Damon als seinem langjährigen 
und um einiges jüngeren Lebens- 
und Liebespartner. Und Jean-Marc 
Vallée erzählt in Dallas Buyers Club 
(USA 2013) die Geschichte von Ron 
Woodroof, im Film von Matthew 
McConaughey verkörpert, einem 
Rodeoreiter, der als Heterosexu-
eller in den 1980ern an AIDS er-
krankte, eigentlich Schwulen-
feind war, dann aber über die ei-
gene Ausgrenzungserfahrung zum 
Gay-Rights-Aktivisten wurde und 
gegen das ignorante Gesundheits-
system für die bessere Versorgung 
HIV-Infizierter mit Medikamenten 
kämpfte. Der Film und seine Dar-
stellerInnen, unter anderem die 
Transfrau Rayon (Jared Leto), sind 
beeindruckend schön, die Story ist 
mitreißend und humorvoll insze-
niert. Aber nicht allen gefallen die 
Story, Inhalte, Kontexte und Cha-

raktere. Nick Prokesch, Protago-
nist von FtWTF, jedenfalls kritisiert 
in einem offenen Brief „an identi-
ties und alle, die es angeht“ unter 
anderem, dass Dallas Buyers Club 
überhaupt gezeigt wurde und das 
Festival „somit dem heteronorma-
tiven, sexistischen, gewalttätigen, 
homo- und transphoben Blick“ ei-
nes weißen Cismannes“ auf Trans-
personen eine Bühne biete. Der 
Film zeige eine Inszenierung der 
Transperson, die „über eine vikti-
misierende Karikatur“ nicht hin-
ausgehe, und das wiederum be-
deute, „transphobe Gewalt zu re-
produzieren und dieser eine wei-
tere Bühne zu bieten“.

Dann waren da noch Pride (GB 
2014) von Matthew Warchus (eine 
Londoner lesbisch-schwule Grup-
pe reist 1984 nach Südwales und 
unterstützt die Bergarbeiter in ih-
rem Streik), Lilting (GB 2014) von 
Hong Khaou (Richard trauert um 
den verunglückten Lebenspartner, 
nimmt Kontakt zu dessen chine-
sisch-kambodschanischer Mutter 
im Altersheim auf und muss jetzt 
ausbaden, dass sie nichts von der 
Homosexualität ihres Sohnes wis-
sen sollte) und der identities-Ab-
schlussfilm La dune (F/IL 2013) 
von Yossi Aviram (ein kurz vor der 
Pensionierung stehender Polizei-

beamter, der einen letzten Fall 
lösen soll, ein Fahrradfreak, der 
von Israel nach Frankreich reist, 
um seinen Vater zu suchen sowie 
geheimnisvolle Ereignisse und Be-
gegnungen) und viele weitere tol-
le Spielfilme. 

Reich an Dokus war das Festi-
val ebenfalls. Zu den oben be-
reits erläuterten seien hier wei-
tere genannt: Violette Leduc, la 
chasse à l’amour (F 2013) von Es-
ther Hoffenberg über die fran-
zösische Schriftstellerin des 20. 
Jahrhunderts, die skandalträch-
tige Geschichten veröffentlich-
te und erst im Alter von 57 Jah-
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ren mit ihrer Autobiographie Die 
Bastardin (1964) auch ökonomi-
schen Erfolg hatte. Bei identities 
ebenfalls vorgestellt wurde der 
Porträtspielfilm Violette (F 2014) 
von Martin Provost, in dem ihre 
Beziehung zu Simone de Beau-
voir im Mittelpunkt der Erzäh-
lung steht.

Alex & Ali (USA 2014) von Mala-
chi Leopold ist nicht umsonst mit 
etlichen Filmpreisen als „Best 
Documentary“ ausgezeichnet 
worden. Der Film um zwei Män-
ner, der eine aus den USA, der 
andere aus dem Iran, die sich 
nach 35 Jahren Trennung in 
Istanbul wieder treffen, zeichnet 
eine ungewöhnliche Liebes- und 
Wiedersehensgeschichte nach. 
Darin geht es nicht nur um die 
beiden und die sich verändern-
de Beziehung, sondern auch um 
unterschiedliche Systeme, Kultu-
ren und Ansichten, um Vorurtei-
le, Grenzen und Trennlinien, um 
Gesetze, Asylverfahren, Verfol-
gung und Unterdrückung.

Ebenfalls langjährige Partner-
schaften hat Long Time Love (CH 
2014) von Mitra Devi zum The-
ma. Fünf Frauenpaare berich-
ten von ihrem gemeinsamen 
Alltag, von Höhen und Tiefen 

ihrer Beziehung, von Liebens- 
und Merkwürdigkeiten der an-
deren und auch von ihrem Sexle-
ben. Explizit nicht an langdau-
ernden Paarbeziehungen inter-
essiert waren die Besucher der 
New Yorker Schwulensauna Con-
tinental Baths, an die man sich 
in Continental (CDN/USA 2013) 
von Malcolm Ingram erinnert. 
Bis zu 20.000 Männer und eini-
ge wenige Frauen besuchten die 
Vergnügungseinrichtung in den 
1970ern pro Woche, um im Was-
ser, in der Sauna und bei Sho-
weinlagen zu entspannen und 
Sex zu haben. Ein unaufdring-
licher Film über kalifornische 
Landschaften, Filme und eige-
ne Erfahrungen ist Jenni Olsons 
The Royal Road (USA 2015). Im 
Voice-Over erzählt die Regisseu-
rin von Missionierung, Kolonia-
lisierung, Landnahme, mexika-
nischem Territorium und ameri-
kanischem Traum, der auch sie 
selbst immer wieder in seinen 
Bann zieht.

Alle Preise wurden in diesem 
Jahr vom Publikum vergeben: 
Als beste Langfilme wurden 
Alice Walker: Beauty In Truth 
(USA/GB 2013) von Pratibha Par-
mar (Dokumentarfilm mit Einbli-
cken in das Privatleben der auch 

politisch aktiven Schriftstellerin, 
die mit ihrem Roman The Color 
Purple 1982 als erste schwarze 
Frau den Pulitzer-Preis gewann) 
und Kate Bornstein Is A Queer & 
Pleasant Danger (USA 2014) von 
Sam Feder (dokumentarisches 
Porträt der New Yorker Künstle-
rin und Autorin, die sich vor al-
lem mit Gender und Transiden-
tität auseinandersetzt) gewählt. 
Als bestes Dokudrama tat sich 
Der Kreis hervor, und zum bes-
ten Animationsfilm wurde Mobi-
le (D 2010) von Verena Fels (eine 
dicke Kuh ergreift die Initiative, 
um ihr Leben radikal zu verbes-
sern) erkoren. Die ZuschauerIn-
nen entschieden sich für Hoje 
eu quero voltar sozinho als bes-
tem Langspielfilm. Beste Kurzfil-
me wurden Ce n’est pas un film 
de cow-boys (F 2012) von Ben-
jamin Parent (Jugendliche er-
zählen sich auf der Schultoilette 
von Brokeback Mountain, der am 
Vorabend im Fernsehen lief) und 
Chofesh gadol (IL 2012) von Tal 
Granit und Sharon Maymon (Fe-
rien am Meer, fast passiert ein 
Unglück, ein Retter ist zur Stel-
le, Erinnerungen an eine vergan-
gene Liebschaft holen den Ge-
retteten ein).

ANETTE STÜHRMANN
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FtWTF, Sch  witzen, Der Rücken der Dirigentin
Österreichische Produkti-
onen waren ebenfalls im 

Repertoire von identities, wobei 
keine von ihnen mit einem Preis 
bedacht wurde: FtWTF (2015, 85 
Min.), Schwitzen (2014, 30 Min.) 
und Der Rücken der Dirigentin 
(2012/2015, 15 Min.). Alle drei 
Filme wurden von Wienerinnen 
gemacht. Cordula Thym, die an 
der Filmakademie Wien Schnitt 
studiert hat, und Katharina Lam-
pert, Kunstabsolventin –  bereits 
2009 hatten sie zusammen mit 
Verliebt, verzopft, verwegen Erfolg 
–, arbeiteten über einen Zeitraum 
von fünf Jahren an ihrer Dokumen-
tation, in der Frauen (bzw. Perso-
nen mit weiblichen Geschlechts-
organen) aus dem Freundeskreis 
der Regisseurinnen auf ihren in-
dividuellen Wegen zur Transiden-
tität begleitet werden; daher auch 
der Titel: Female To What The Fuck 
(FtWTF). Alle im Film Porträierten 
betonen wiederholt, dass es nicht 
darum gehe, erst Frau zu sein, 
dann den Weg der Transition mit 
Hormonen und Operationen zu ge-
hen und schließlich als hundert-
prozentiger Mann zu erscheinen. 
„Es geht um Identitäten, die nicht 
dem binären System entsprechen“, 
sind sich die Filmemacherinnen ei-
nig. Denn, wie es im Programm-
text heißt: „vor der Transition ist 
nach der Transition“, oder wie die 
Filmemacherinnen es formulie-
ren: „Vor der OP ist nach der OP“, 
wenn es denn überhaupt eine so-
genannte geschlechtsanpassende 
Operation gibt, was nicht bei allen 
im Film vorgestellten Transperso-
nen der Fall ist. 

Die Dokumentation jedoch beginnt 
mit einer OP und endet mit einer. 
„Aber dazwischen passiert ein-
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fach ganz viel anderes. Das ist 
ein Kreislauf“, erläutert Cordula 
Thym. Und Katharina Lampert er-
gänzt: „Alle im Film wollen trans 
sein und sehen Trans als Identi-
tät. Das ist ihnen total wichtig.“ 
Und zwar offensichtlich auch de-
nen, die sich wie Dorian im Film 
am Ende dazu entschieden haben, 
sich die Brüste amputieren zu las-
sen: „Dorian wollte die OP schon 
immer machen. Also wenn, dann 
das. Ansonsten gefällt ihm das 
Dazwischensein nach wie vor. Ich 
habe das Gefühl, das andere wird 
ihm schnell zu straight, obwohl er 
sich schon als ‚er‘ identifiziert.“

Andererseits betonen die meis-
ten im Film vorgestellten Perso-
nen, dass sie es als Privileg se-
hen, gesellschaftlich und äußer-
lich entweder als Frau oder Mann 
(in diesen Fällen meist als Mann) 
durchzugehen, um den ständigen 
Erklärungsbedarf gegenüber dem 
Mainstream hinsichtlich des Ge-
schlechts zu umgehen. Mani z. B. 
besteht allerdings auch der Außen-

welt gegenüber darauf, als „es“ 
bezeichnet werden zu wollen, um 
sich damit in seiner Trans identität 
respektiert zu wissen.

Iris Blauensteiner, die Regisseu-
rin von Schwitzen, einem Kurz-
spielfilm, hat mit 15 mit dem Fil-
memachen angefangen und ne-
ben Filmwissenschaft und Sprach-
kunst unter anderem vier Jahre 
kontextuelle Malerei bei Hans 
Scheirl, der mit seiner Transge-
schichte Teil von FtWTF ist, an der 
Akademie der bildenden Künste 

Wien studiert. Blauensteiner in-
teressierten die „Queerthemen“ 
in Scheirls Veranstaltungen und 
die „Bilder von Identität“. Insge-
samt findet sie die im queeren Be-
reich teilweise angelegten Kate-
gorien jedoch noch radikaler, als 
sie es im Mainstream-Bereich so-
wieso schon sind. Weshalb sie sich 
mit ihrem Film, in dem es um eine 
Teenagerfreundschaft in der Pro-
vinz geht, auch nicht auf die Kate-
gorisierung „lesbischer Film“ fest-
legen lassen will und sich freut, 
dass es im identities-Programm-

heft heißt, man könne ihren Film 
und die darin dargestellte Bezie-
hung der beiden Mädchen unter 
anderem auch queer lesen, wie 
es wohl manche KinogeherInnen 
bei der Diagonale 2014 getan hät-
ten, müsse es aber nicht zwangs-
läufig. Blauensteiner erklärt, wie 
sie selbst die manchmal zärtlich 
anmutende Beziehung der bei-
den, die auch schon mal zusam-
men in einem Bett übernachten, 
sieht: „Mein Film zeigt zwei Mäd-
chen, die sich nahe sind. Diesen 
Layer gibt es schon, den habe ich 
auch gesehen, aber nicht zusätz-
lich betont. Die sind halt sehr eng. 
Und dann geht man schnell davon 
aus, dass es auch in Richtung sexu-
elle Beziehung geht. Es gibt auch 
eine Ebene, wo das möglich wäre. 
Es hat etwas Doppeltes. Aber wie 
man das einordnet, ist zweitran-
gig. Ich glaube nicht, dass die bei-
den das einordnen wollen.“ 

Blauensteiners Erzählung mit den 
zwei Mädchen, von der die eine in 
Kürze das Dorf verlässt und die an-
dere zurückbleibt, und das Planen 
und Sinnieren der beiden dahinge-
hend, wie ihre Zukunft wohl aus-
sehen wird und ob sie sich nahe 
bleiben werden sowie die Anfein-
dungen von und Raufereien mit 
Gleichaltrigen sei für sie „ein Ve-
hikel, damit es interessant bleibt“, 
und sie habe sich mit Schwitzen 
bewusst an eine klassische Dra-
maturgie halten wollen. Eigent-
lich interessierten sie aber „schrä-
ge Wahrnehmungen, ungewöhnli-
che und besondere Sachen, wo ich 
mir denke, das ist besonders le-
bendig und besonders echt“. Die-
se besonderen Momente und Stim-
mungen gibt es in Schwitzen trotz 
eher klassischer Dramaturgie, wie 

Cordula Thym und Katharina Lampert im Gespräch mit den LN

FO
TO

: A
N

ET
TE

 S
TÜ

H
R

M
A

N
N

Wiener Regisseur  innen zeigten ihre Filme:

FtWTF, Sch  witzen, Der Rücken der Dirigentin

Iris Blauensteiner im LN- Interview
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die Regisseurin einräumt, jedoch 
auch. So zum Beispiel bei den Be-
obachtungen von Fischen im Aqua-
rium oder wenn die Mädchen ein 
Video schauen, in dem die Schlan-
ge eine Maus verschlingt und die 
Jugendlichen zwischen Faszinati-
on und Ekel schwanken.

Andererseits steht Blauensteiner 
der herkömmlichen Filmauswahl 
kritisch gegenüber, weil Frauen 
dabei benachteiligt seien, da die-
se oft Filme machten, die schwie-
rig zu verstehen seien, „da sie 
komplexer sind, nicht so dahin-
fließen und die Erzählung oft ei-
ner nicht kausalen Logik folgt“. Fil-
me von Frauen seien oft „Geheim-
tipps“, „die nie groß rausgekom-
men sind oder rauskommen wer-
den, weil sie einfach nicht in die-
se Denkart von Erzählung passen“. 
Sie selber habe mit Experimental-
filmen, zum Beispiel Rücklichter 
(2004), Suture (2006) und Dou-
blage (2007), angefangen. Die-
se interessierten sie mehr als die 
herkömmlichen Filme: „Aber da 
denke ich mir schon, dass solche 
Erzählformen es schwieriger ha-
ben, realisiert zu werden. Die gibt 
es einfach seltener. Dabei sollte 
etwas anderes möglich sein, da-
mit man nicht immer diese klassi-
sche Dramaturgie vollführen muss. 
Ich finde es total nötig, dass man 
daneben oder weiter denkt, wie 
kann man Dinge noch erzählen, 
was in der herkömmlichen Form 
ausgeschlossen ist.“

Marion Porten studierte sowohl 
Bildhauerei als auch Film- und Vi-
deokunst und unterrichtet heute 
klassische Erzählstruktur an der 
Akademie der bildenden Künste 
Wien im Fachbereich Video und 
Videoinstallation. Als Künstlerin 
ist sie sehr vielfältig, zum Bei-
spiel hat sie im vergangenen Jahr 
unter dem Titel Ready To Rumb-
le?! zusammen mit Jamika Ajalon 

ein Performance-Poster-Photogra-
phy-Video-Projekt zu den Themen 
Black and White Feminism, rassis-
tische Strukturen innerhalb femi-
nistischer Bewegungen und Criti-
cal Whiteness erarbeitet. Der Rü-
cken der Dirigentin ist ebenfalls 
kritisch, und zwar unter anderem 
in Hinblick auf das, was man Frau-
en zuschreibt oder auch abspricht. 
Dabei geht es Porten um „die Pro-
jektion auf den Rücken des Diri-
genten“ (in ihrem Film vor allem 
auf den Rücken der Dirigentin). 

Porten hatte einen Text von Elias 
Canetti aus seinem Buch Masse 
und Macht (1960) gelesen, in dem 
er auf eben diese Projektion ein-
geht. Er ziehe unter anderem ei-
nen Vergleich zu dem Feldwebel, 
gehe dabei eben auch ins Militä-
rische, sagt Porten. Die Projekti-
on finde von den Sitzenden, also 
dem Publikum, auf den Stehenden 
statt. Dabei gehen sowohl Canetti 
als auch Porten davon aus, „dass 
wir alle unsere Sehnsüchte auch 
in diese Machtfiguren projizieren“. 
„Den Rücken hatte ich auch des-
halb als Titel gewählt, weil das 
der Körperteil ist, den ich gar nicht 
sehe in meinem Film. Man sieht 
die Person immer von vorne. Das 
Verhältnis dreht sich um“, meint 
die Regisseurin. Außerdem ver-
sucht Porten mit ihrem Film, „die 
Machtgeste des Dirigierenden zu 
denen, die musizieren,“ darzustel-

len. Schließlich sehen die Zuschau-
erInnen ihres Filmes die Dirigentin 
immer von vorne, wie die Musizie-
renden eben: „Die Frau von vorne 
zu sehen, sie agieren zu sehen, in 
all ihren kleinen Gesten und Ge-
räuschen: Man begegnet ihr. Der 
Titel dagegen ist eine Erinnerung 
an unsere Projektion, mit der ich 
auch in den Kinosaal gehe, weil ich 
Erfahrungen im Konzertsaal habe 
und schon mal in einer solchen Si-
tuation, einer klassischen Konzert-
haussituation war.“ Damit hinter-

fragt Porten die Projektion(en). 
Monica Buckland, eine der beiden 
Dirigentinnen aus dem Film, sag-
te bei der identities-Vorstellung, 
dass die Projektion andererseits 
auch etwas mit ihr mache und 
eine Wechselwirkung entstehe, 
die sie sehr genau spüre.

Porten will mit ihrem Film „die 
Entmystifizierung, das vom So-
ckelstoßen der männlichen Macht-
geste“ erreichen. Dabei arbeitet 
sie mit Zitaten. Zitiert wird zum 
Beispiel Eva Rieger aus ihrem Buch 
Frau, Musik und Männerherrschaft 
(1981). Darin heißt es, dass man 
vom Dirigierenden „Führungsqua-
litäten, Autorität und neben über-
ragender Musikalität auch die Fä-
higkeit, formale Zusammenhänge 
großen Ausmaßes geistig zu be-
wältigen,“ verlange. „Dem Diri-
genten, der mit leeren Händen“ 

gestalte, hafte „etwas Unkörperli-
ches, Abstrakt-Geistiges an.“ Die-
se Eigenschaften habe man der 
Frau jedoch lange Zeit abgespro-
chen. Ein weiteres Zitat stammt 
von einer Dirigier-Studierenden, 
die erzählt, dass sie während ih-
res Studiums von ihrem Professor 
gebeten worden war, beim Dirigie-
ren „eine etwas gebeugtere Hal-
tung einzunehmen“, damit ihr Bu-
sen nicht so hervortreten würde. 
Und Hans-Klaus Jungheinrich (Der 
Musikdarsteller, 1986), der eben-
falls im Film zitiert wird, geht da-
von aus, dass weibliche Dirigieren-
de erst dann genauso selbstver-
ständlich wie männliche Dirigie-
rende würden, „wenn die Existenz 
des Dirigenten insgesamt über-
flüssig geworden wäre“ und „das 
Bild der Macht seinen Zauber und 
seine Funktion verloren hätte“.

Am Anfang des Filmens sei sie 
ganz fokussiert gewesen auf die-
se Machtgeste, weswegen sie sich 
auch die Dirigieranleitungen mit 
entsprechenden Skizzen genauer 
angeschaut habe. Die Schlagfigu-
ren seien das Zentrum ihres Filmes 
gewesen. Dann hätte sie aber ge-
merkt, sie bräuchte jemanden, 
der/die ihr die Schlagfiguren er-
kläre, deshalb habe sie dann die 
Protagonistinnen reingenommen. 
Inzwischen hat Porten Zweifel an 
ihrer Vorgehensweise: „So wie ich 
das heute sehe, sind die Protago-
nistinnen so toll, dass ich mich ei-
gentlich nicht entscheiden kann, 
will ich jetzt einen Film über sie 
machen oder über die Demystifi-
zierung des Dirigierens.“ Unter an-
derem deshalb habe sie ihren Film 
auch schon oft überarbeitet. Die-
ses sei die neue und bislang letz-
te Version, aber auch daran wer-
de nochmal gearbeitet, so wie sie 
es in den vergangenen fünf Jahren 
immer mal wieder getan habe. 

ANETTE STÜHRMANN

Marion Porten will männliche Machtgesten entmystifizieren.
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