
„Diese Viennale ist tra-
gischerweise die letzte 

von Hans Hurch“, schreibt Franz 
Schwartz, der nach dem Tod des 
bisherigen Festivaldirektors als in-
terimistischer künstlerischer Lei-
ter der Viennale eingesetzt wur-
de, im Katalogvorwort. Trotz des 
Schocks über den plötzlichen Ver-
lust stemmten die Viennale-Mit-
arbeiterInnen ein vierzehntägiges 
Filmprogramm für fast 92.000 
BesucherInnen. Zwischendurch 
schienen die Veranstaltungen 
jedoch vom Fehlen Hurchs, der 
im Sommer unerwartet im Alter 
von 64 Jahren gestorben war, 
überschattet.

Zwanzig Jahre lang hatte er die 
Geschicke des Wiener Filmevents 
gelenkt. Regisseur Nathan Silver 
hielt denn auch am 1. November, 
dem vorletzten Abend, beim Ura-
nia-Publikumsgespräch wieder-
holt inne, um seiner Betroffen-
heit über das Ableben desjenigen 
Ausdruck zu verleihen, der ihn zu 
seinen Filmarbeiten ermutigt hat-
te. Zugegeben, der an Allerheili-
gen von Silver vorgestellte Bei-
trag Thirst Street (USA/F 2017), 
um eine Frau, die ihren Liebha-
ber, der nicht mehr ihr Liebhaber 
sein will, leidenschaftlich und auf 
Schritt und Tritt verfolgt, ist nicht 
gerade der absolute Renner des 
Filmfestivals gewesen und wird 
wohl auch nicht als das erfolg-
reichste Werk des amerikanischen 
Künstlers in die Annalen eingehen, 
obwohl Silvers Independent-Fil-
me naturgemäß meist schwierig 
daherkommen – siehe zum Bei-
spiel Soft in the head, 2013, und 
Stinking heaven, 2015. 

Andererseits unterlag ja Hans 
Hurchs Filmauswahl immer sei-
nem eigenwilligen Geschmack. 
Nicht nur an Nathan Silver hatte 
er einen Narren gefressen, son-
dern auch an anderen unabhän-
gigen, schrägen und manchmal 
sogar umstrittenen Künstlern. 
Da könnten einem zum Beispiel 
Alain Guiraudie und Klaus Lemke 
in den Sinn kommen, wobei, sub-
jektiv betrachtet, ersterer quee-
re (Experimental-)Filme und der 
andere Altherrenphantasiestrei-
fen macht. Lemke hat in diesem 
Jahr übrigens seinen Film Making 
Judith (D 2017; der Titel sagt fast 
alles) auf der Viennale präsentiert. 
So oder so, Hans Hurch glaubte 
oder hoffte, die Welt durch Fil-
me verändern zu können. Ihn in-
teressierte „der Film als Medium 
der Wahrheitsfindung“, fasst Tho-
mas Miessgang im Viennale-Ka-
talog Hurchs Kinophilosophie zu-
sammen.

Alain Guiraudie hingegen war heu-
er mit keinem neuen Film vertre-

ten (vergangenes Jahr war er mit 
Rester vertical dabei), aber er ge-
hört zu jenen vierzehn FreundIn-
nen, die Hans Hurch einen Film 
widmeten; in seinem Fall Glauber 
Rochas Antônio das mortes (BR 
1969). Der Film, in dem der Titel-
held von einem Großgrundbesitzer 
angeheuert wird, um einen Rebel-
len zu töten, er jedoch schließlich 
die Seiten wechselt und sich ge-
gen die Obrigkeit auflehnt, ver-
körpert für Guiraudie „innova-
tives und revolutionäres Kino“. 
Mit dem Beitrag möchte Guirau-
die dem verstorbenen Festival-
direktor „Tribut zollen“ und sich 
bei ihm für die Unterstützung der 
eigenen Filmarbeit bedanken.

Tribut zollte die Viennale wieder-
um dem gebürtigen Wiener Chris-
toph Waltz, der inzwischen haupt-
sächlich in Los Angeles lebt. In et-
lichen Filmen, von denen einige 
während des Filmfestivals wie-
deraufgeführt wurden, stellt er 
seine ironische Schauspielkunst 
unter Beweis. Er mimt den tra-

gischen Schlagerstar in Du bist 
nicht allein – Die Roy Black Story 
(D 1996) von Peter Keglevic, ei-
nen sadistischen SS-Offizier in In-
glourious Basterds (USA/D 2009) 
von Quentin Tarantino oder auch 
einen deutschen Zahnarzt, der in 
Wildwestmanier als Kopfgeldjäger 
durch die amerikanischen Weiten 
zieht und dabei seine Abneigung 
gegen die Sklaverei in Django 
unchained (USA 2012), ebenfalls 
von Quentin Tarantino, entdeckt.

Im Gartenbaukino trat Waltz 
höchst persönlich im Rahmen ei-
ner Galaveranstaltung auf und er-
zählte aus seinem Hollywood-Näh-
kästchen. In Reaktion auf eine be-
wundernde Bemerkung der Mode-
ration hinsichtlich seiner erfolg-
reichen Schauspielkunst meinte 
Waltz, dass das ja nichts Beson-
deres sei. Schließlich sei man au-
tomatisch gut, würde man in der 
richtigen Rolle und an der pas-
senden Stelle eingesetzt. Das sei 
keine Zauberei. Wichtig sei ihm 
vor allem, nicht zweimal dassel-
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be zu machen, „weil es mir fad 
ist“. Und wenn das Drehbuch gut 
sei, könne er auch gut spielen. Im 
Improvisieren sei er angabege-
mäß furchtbar. Und Drehbücher 
schreibe er schon mal gar nicht 
um. Er stelle lediglich Fragen zur 
Rolle und zum Text, denn „fra-
gen ist erlaubt“.

Im Rahmen der Festivalgala wur-
de Carnage (F/D/PL/E 2011) von 
Roman Polański gezeigt. Darin 
macht sich Waltz als pharmabu-
sinessorientierter und dauerte-
lefonierender Anwalt über seine 
Mitmenschen, drei an der Zahl, 
lustig: seine Frau, gespielt von 
Kate Winslet, und ein weiteres 
Paar, verkörpert von Jodie Fos-
ter und John C. Reilly. Die vier 
haben sich im New Yorker Apart-
ment des einen Paares getroffen, 
um die Pausenhofschlägerei ih-
rer Kinder zu verhandeln. Im An-
schluss an die Gala sah man Waltz 
in dem Spielfilm Downsizing (USA 
2017) von Alexander Payne, eine 
 Science-Fiction-Geschichte, in der 
sich umweltverschmutzungsge-
plagte Erdenbürger, unter ihnen 
der von Matt Damon verkörper-
te Protagonist, auf 15 Zentimeter 
Körpergröße schrumpfen lassen, 
um trotz aufwendigen Lebensstils 
Ressourcen zu sparen.

Unter den österreichischen Fil-
men (inklusive Koproduktionen) 
gab es einige spannende Beiträ-
ge. Teheran-Tabu (D/A 2017), von 
Ali Soozandeh, ist dabei wohl der 
ungewöhnlichste. Der deutsch-ira-
nische Regisseur zeigt das alltägli-
che Leben im Iran, das von stren-
gen Moralvorschriften und religi-
ösen Gesetzen bestimmt wird. 
Soozandeh nutzt aber auch die 
Gelegenheit, seine bildtechnisch 
verfremdeten Figuren nach Frei-
heit, Individualität, Kreativität und 
Emanzipation suchen zu lassen. 
Zwar tragen vor allem die Frau-

en die hauptsächliche Last des 
männlichen Herrschaftswahns, 
andererseits sind besonders sie 
es, die Nischen nutzen, Freiräu-
me schaffen und sich nicht un-
terkriegen lassen.

Valeska Grisebach, der die Vienna-
le ein Special-Program widmete, 
geht ebenfalls die Themen Männ-

lichkeit, Herrschaft und kulturel-
le Rivalitäten in ihrem Spielfilm 
Western (D/A/BG 2017) an. Aller-
dings etwas anders, denn Religi-
on spielt nicht die größte Rolle 
im Konflikt zwischen dem deut-
schen Bauarbeitertrupp, der im 
ländlichen Bulgarien ein Wasser-
kraftwerk baut, und der einhei-
mischen Bevölkerung, die eine 
eigene Verbundenheit und Mo-
ral lebt, die sie den Eindringlin-
gen entgegensetzt. Aber auch hier 
verhandeln die Männer, ob eine 
Frau mit dem Deutschen ausge-
hen darf, ob er sich würdig er-

weist. Die Frau darf der Entschei-
dung der Männer höchstens zu-
stimmen oder diese ablehnen, 
jedoch nicht selbst die Initiati-
ve ergreifen.

Auch im Film Tiere (CH/A/PL 2017) 
von Greg Zgliński über die Be-
ziehung zwischen Nick (Philipp 
Hochmair) und Anna (Birgit Mi-

nichmayr) sind die Geschlechter-
rollen klar verteilt. Alle Aktivität 
geht von ihm aus. Er hatte eine 
Affäre, sie reisen in die Schweiz, 
weil er hier Rezepte sammeln 
will, und sie scheint immer eini-
ge Schritte hinter ihm zurückzu-
bleiben, wenn sie sich bemüht, 
seinem Treiben auf die Schliche 
zu kommen, anstatt dem Frust 
ein Ende zu setzen und ihm den 
Laufpass zu geben. Was von der 
Handlung zwischen Wien und Al-
penlandschaft wirklich passiert 
und was sich bloß in der depri-
mierten Vorstellung der Prota-

gonistin abspielt, bleibt dahin-
gestellt. Die titelgebenden Tie-
re spielen jedenfalls mysteriöse 
Rollen in dem Film, der irgend-
wo zwischen Märchen, Fabel und 
Albtraum angesiedelt ist.

Ganz anders kommt Barbara Al-
berts Licht (A/D 2017) daher. Wien 
im 18. Jahrhundert ist Schauplatz 

und Drehpunkt des Kostümfilms 
um eine junge blinde Pianistin, 
die auf dem Weg zu Selbstbestim-
mung und Glück einiges zu erfah-
ren und ertragen hat: Eltern, die 
nach Normalität streben, Zeitge-
nossen, die der Talentierten den 
Erfolg nicht gönnen, und die Hei-
lungsmethoden eines Arztes, der 
selbst umstritten ist.

Für Abschied von den Eltern (A 
2017) hat Astrid Johanna Ofner 
jahrelang recherchiert. Sie folgt 
mit ihrem Spielfilm Peter Weiss’ 
1961 erschienener autobiographi-
scher Erzählung, belegt und belebt 
diese mit Auszügen aus Briefen, 
Büchern, Filmen und Fotos des 
deutsch-schwedischen Schrift-
stellers und Malers. 

Die Dokumentarfilme, bei de-
nen ÖsterreicherInnen Regie ge-
führt haben beziehungsweise die 
als österreichische Koproduktion 
entstanden, sind genauso vielfäl-
tig. Darunter sind Beiträge wie 

Teheran-Tabu (D/A 2017)

Tiere (CH/A/PL 2017
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Cry Baby, Cry (A 2017) von An-
tonin Svoboda, Tarpaulins (A/
USA 2017) von Lisa Truttmann, 
* (A 2017) von Johann Lurf und 
Gwendolyn (A/GB 2017) von Ruth 
Kaaserer. Cry Baby, Cry begleitet 
Eltern in der Therapie mit ihren 
unruhigen Babys und Kleinkin-
dern, die unter schwierigen Um-
ständen zur Welt kamen. Mit Tar-
paulins hat sich die Regisseurin 
auf den Weg durch Los Angeles 
gemacht, um Termiten, ihr holz-
zersetzendes Werk und die Men-
schen, die sie bekämpfen, zu be-
gleiten. Johann Lurf, ein Experi-
mentalfilmer, dem die Viennale 
2013 eine Werkschau widmete, 
zeigt mit * über 90 Minuten lang 
Nachthimmelbilder. Ruth Kaase-
rer brachte zur Aufführung ihrer 
Doku Gwendolyn auch gleich die 
im Film porträtierte Gwendolyn 
Leick mit. Sie ist 66 Jahre alt, ös-
terreichischer Herkunft, lebt in 
London und hat die Weltmeis-
terschaften im Gewichtheben 
mehrere Male gewonnen. Im 
Film wird sie beim Training ge-
zeigt, mit ihrem Ehemann, ihrem 
Sohn, beim Kochen, Spazierenge-
hen, Lesen, beim Arzt und immer 
wieder auch im streitbaren Dia-
log mit ihren Mitmenschen. Auf 
der Bühne in der Urania erzählt 
sie, wie sie zu dem Sport kam – 
eher zufällig durch eine Freun-
din –, warum sie ihren österrei-

chischen Pass abgeben muss-
te – weil sie nicht berühmt ge-
nug für die doppelte Staatsbür-
gerschaft war – und dass sie gut 
mit ihrem zumindest auf den ers-
ten Blick rauen Umfeld im Trai-
ningsstudio zurechtkomme, vor 
allem weil Pat, ihr Trainer, sie 
so nimmt, wie sie ist und sie in 
ihren wettkämpferischen Zielen 
bedingungslos unterstützt.

Die diesjährige Viennale gab sich 
auch ein bisschen queer, und 
zwar mit: Marvin (F 2017), Cha-
vela (USA/MEX/E 2017), 120 bat-
tements par minute (F 2017), 
Queercore: How to Punk a Revo-
lution (USA/D 2017), Grace Jo-
nes: Bloodlight and Bami (IRL/
GB/D 2017), Happy Happy Baby 
(D 2017). Mit Marvin zeigt Anne 
Fontaine, wie es ist, sich im El-
ternhaus völlig fehl am Platz zu 
fühlen und gleichzeitig in der 
Schule ein Außenseiter zu sein. 
In dem homophoben und kulturell 
dumpfen Milieu seines Heimat-
dorfes scheint kein Platz für Mar-
vin zu sein. Erst das Schultheater 
eröffnet ihm eine neue Perspek-
tive, die ihm einen Platz außer-
halb der Familie in der Welt ver-
schafft. Dort trifft er auf Isabel-
le Huppert, die ihm auf seinem 
Weg zur eigenen Identität auch 
künstlerisch zur Seite steht. Hup-
pert ist auch im Viennale-Beitrag 

Keul-le-eo-ui ka-me-la (ROK 2017) 
von Hong Sangsoo als Lehrerin zu 
sehen, die in Cannes zu Besuch 
ist und mit Hilfe ihrer Sofortbild-
kamera enge Kontakte knüpft.

Chavela von Catherine Gund und 
Daresha Kyi ist eine Doku über 
die 2012 verstorbene mexika-
nische Sängerin Chavela Vargas, 
die mit ihrer künstlerischen Er-
oberung der musikalischen Män-
nerdomäne Ranchera, ihrem Auf-
treten in Männerkleidung und ih-
rem lesbischen Lebensstil welt-
bekannt wurde.

Im Spielfilm 120 battements par 
minute von Robin Campillo sieht 
man, wie sich die Mitglieder der 
Pariser Aktionsgruppe ACT UP 
streiten, lieben und in den 1990er 
Jahren gegen die AIDS-Ignoranz 
der Gesellschaft auf der Straße, 
bei Pharmaunternehmen und auf 
Kongressen protestieren (vgl. In-
terview mit Philippe Mangeot, 
einem der Drehbuchautoren des 
Filmes, auf Seite 41).

Queercore: How to Punk a Revo-
lution von Yony Leyser – von dem 
auch die Filme William S. Bur-
roughs: A Man Within (2010) und 
Desire Will Set You Free (2015) 
stammen – ist eine Doku über die 
Punkbewegung Homocore, die in 
den 1980ern in Toronto ihren Ur-

sprung hatte und später Queer-
core genannt wird. Bruce LaBru-
ce, Peaches, Beth Ditto und an-
dere AkteurInnen der Musiksze-
ne erzählen von ihren Ambitionen 
und Intentionen. Diskutiert werden 
verschiedene Aspekte wie queer, 
Punk, Kommerzialisierung, Assi-
milation und Genderpolitik. Yony 
Leyser stammt gebürtig aus Chica-
go und lebt heute in Berlin-Neu-
kölln. Dort sieht er sich als einer 
unter vielen Migranten, was ihm 
ein Gefühl von Zuhause gibt. Ley-
ser geht es mit seinem Film um 
die Darstellung queerer Rebellen, 
die sich dem Mainstream wider-
setzen und den Vereinnahmungs-
tendenzen eigene Kunst- und Kul-
turbewegungen entgegensetzen.

Grace Jones: Bloodlight and Bami, 
ein Doku-Beitrag von Sophie Fien-
nes, zeigt die vielen verschie-
denen Facetten der Sängerin, 
die wie ein Model auftritt und 
in ihren wechselnden Kostümen 
schillert. Der Film lässt aber auch 
Szenen zu, in denen sie mit ih-
rer jamaikanischen Herkunftsfa-
milie zusammenkommt, mit ih-
nen isst, feiert und in alten Erin-
nerungen schwelgt.

In seinem 20-Minuten-Beitrag 
Happy Happy Baby begleitet Jan 
Soldat mit seiner Kamera Männer, 
die sich in spielerischen Szenen 
wie Babys und Kleinkinder wi-
ckeln, füttern und zu Bett bringen 
lassen. Wie auch schon in seinen 
Filmen Der Unfertige (2013) und 
Haftanlage 4614 (2015) stellt er 
die ungewohnten Bilder, die zu-
mindest dem Anschein nach we-
nig mit Sexualität, aber viel mit 
der Sehnsucht nach Fürsorge, Ge-
borgenheit, Schutz und Vertraut-
heit zu tun haben, unkommen-
tiert vor, ohne sie zu bewerten.

Es gibt zwar keinen Wettbewerb 
bei der Viennale, Preise werden 

120 battements par minute (F 2017)
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im Rahmen des Festivals trotz-
dem vergeben, manchmal auch 
für Filme, die dort gar nicht ge-
zeigt wurden. Die diesjährigen 
Preisträgerfilme: Die Liebhabe-
rin (A/ROK/RA) von Lukas Va-
lenta Rinner erhielt den Wiener 
Filmpreis für den besten Spiel-
film, der die Jury „als Parabel 
unserer heutigen fundamentalen 
kulturellen Differenzen“ beein-
druckte, in der sich eine Haus-
angestellte in Buenos Aires in-
nerlich befreit, indem sie sich 
einer zwanglosen Gemeinschaft 
anschließt. Der Wiener Filmpreis 
für den besten Dokumentarfilm 
ging an Untitled (A/D 2017) von 
Michael Glawogger und Monika 
Willi, der als „flirrendes, bildge-
waltiges Porträt der Welt“ be-
wertet wird, das auf einer Rei-
se bis nach Afrika entstand. Mi-
chael Glawogger starb 2014 wäh-
rend der Filmaufnahmen in Li-
beria. Der Standard-Publikums-
preis wurde an Ziad Doueiri für 
L’insulte (F/RL 2017) verliehen, 
der als „Plädoyer für mehr Mit-
einander, mehr Empathie und 
mehr Verständnis und gegen 
das sture Beharren auf ideolo-
gischen Standpunkten“ gewer-
tet wird, nachdem der Ausgangs-
punkt des Filmes ein eskalieren-
der Konflikt zwischen zwei Bei-
rutern um eine alltägliche Lap-
palie ist. Shevaun Mizrahi wur-
de mit dem Fipresci-Preis für ihre 
Istanbuler Altersheim-Doku Dis-
tant Constellation (USA/TR 2017) 
geehrt, die den „Begriff Zeit auf 
einer konkreten sowie einer me-
taphorischen Ebene“ erkundet. 
Den MehrWERT-Filmpreis ver-
dient sich Ruth Kaaserer mit ih-
rem Dokumentarbeitrag Gwen-
dolyn. In der Jurybegründung 
für die Auszeichnung heißt es: 
„Ein feinsinniger Film, der zum 
Leben verführt.“

ANETTE STÜHRMANN

In 120 battements par minute (F 2017) von Robin 
Campillo geht es um eine Gruppe von AktivistInnen 
bei ACT UP Paris, die sich in den frühen 1990ern 
für die Rechte von HIV-Positiven und AIDS-Kran-
ken sowie die Entwicklung wirksamer Medikamen-
te einsetzten. Weltpremiere hatte der 140-Minu-
ten-Spielfilm in Cannes und wurde dort mit dem 
Großen Preis der Jury, dem Fipresci-Preis und der 
Queer Palm ausgezeichnet. In Berlin kommt er 
Ende November ins Kino, in Wien im Jänner 2018. 
Das Drehbuch schrieb der Regisseur gemeinsam 
mit Philippe Mangeot, der den Film auf der Vien-
nale vorstellte und am 28. Oktober im Hotel Inter-
continental Wien über seine eigenen Erfahrungen 
mit ACT UP und AIDS erzählte.

LN: Warum der Titel?

Philippe Mangeot: Der englische Titel ist 120 BPM 
(beats per minute), also 120 Schläge pro Minute. 
Das hat mit Puls und Rhythmus der Musik zu tun, zu 
der wir damals tanzten. Und natürlich gibt es eine 
symbolische Dimension. Das Leben geht schnell vo-
rüber, und AIDS verkürzt das Leben. Den Erkrank-
ten läuft die Zeit davon.

Sie und Regisseur Robin Campillo, mit dem Sie 
auch das Drehbuch geschrieben haben, waren 
bei ACT UP dabei?

Ja, das waren wir. Wobei ich eigentlich kein Dreh-
buchautor bin; ich unterrichte Literatur an der Uni-
versität. Da ich aber seit 1986 HIV-positiv bin, mich 
lange als Aktivist engagiert habe und einige Jah-
re Präsident von ACT UP Paris war, habe ich das 
AIDS-Sterben und den Protest gegen die Schweige-
politik der gesellschaftlichen Institutionen miterlebt. 
Robin hat mich vor drei Jahren überzeugt, etwas 
über die Ära der vielen AIDS-Toten in den frühen 
90ern zu machen, die wir beide miterlebt haben.

Robin Campillo hat ja bereits 2004 einen Film 
zu dem Thema gemacht.

Richtig, Les revenants. Darin geht es um Menschen, 
die zurückkommen. Das hat mit dem zu tun, was 

mit uns passiert ist, als so viele Menschen star-
ben. Die Frage, die dort erörtert wird, ist, was ge-
schieht mit den Verstorbenen, auch in unserem Ge-
dächtnis, unserer Erinnerung. Ich denke aber, dass 
es auch gut wäre, ein Buch über das Jahr 1997 zu 
schreiben, weil ich in dem Jahr plötzlich realisier-
te, dass immer mehr AIDS-Kranke von nun an mit 
der Krankheit leben und nicht sterben werden. Auf 
einmal ließ sich das realisieren, wovon die Leute, 
die inzwischen gestorben waren, immer geträumt 
hatten. Ich konnte in einer Welt leben, die die Ver-
storbenen geliebt hatten und die sie nicht mehr 
erleben durften.

Warum wählte Regisseur Campillo für seinen 
Film die frühen 90er Jahre anstelle der späte-
ren glücklicheren?

Er wollte mit seinem Film zu der schlimmsten 
Phase des Sterbens zurückkehren. Denn zwischen 
1993 und 1996 starb jede Woche jemand aus un-
serem Bekannten- und Freundeskreis. Zu der Zeit 
stand der Kampf um neue und vor allem wirksa-
me Medikamente im Vordergrund. Wir wussten da-
mals, dass die Pharmaindustrie mit neuen Medi-
kamenten experimentierte. Wir wollten, dass die 
Forschung schneller voranging; wir brauchten ein 
neues Mittel gegen AIDS.

Der Kampf, an die neuen Medikamente heran-
zukommen, steht im Fokus des Films.

Ja, genau. Wir haben bei ACT UP für die infizierten 
Freunde gekämpft, damit sie an die Medikamen-
te kommen. Und weil das lange Jahre überhaupt 
nicht klappte und ihnen die Mittel eben nicht zur 
Verfügung standen, war es für uns im nachhinein 
wichtig, zu dieser schweren und kämpferischen Zeit 
zurückzukehren. Drei Ideen, die Robin und ich in 
unseren Köpfen hatten, flossen in die Filmhand-
lung ein. Zum einen war uns wichtig, genau die-
se schier ausweglose Zeit Anfang der 1990er Jah-
re zu thematisieren. Der zweite Punkt ist, dass ich 
das Thema Sterbehilfe in den Film bringen wollte. 
Im Bekanntenkreis hatte jemand von seinem Arzt 
ein tödliches Mittel bekommen, um einem sterben-

    Drehbuchautor Philippe Mangeot:

„ Ich komme aus einem 
Krieg zurück“
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den Freund, der erst 25 Jahre alt 
war, zu helfen. Dieser Mann hat-
te AIDS, und ihm sollten die Füße 
amputiert werden, damit er noch 
drei Monate länger hätte leben 
können. Das wollte er nicht. Und 
so hat er um Hilfe gebeten, die 
ihm gewährt wurde. Unter den 
FreundInnen, die die Sterbehilfe 
geleistet hatten, wurde nie wie-
der über die Sache gesprochen. 
Und drittens beschäftigt Robin 
und mich, was passiert, wenn du 
jemanden liebst, der bald sterben 
wird. Oder auch, wie sich die Lie-
be entwickelt, wenn man selbst 
sterben muss.

Was interessiert Sie daran?

Ich hatte damals, zu der Zeit, in 
der auch der Film spielt, eine gro-
ße Liebe mit einem Mann, der an 
AIDS gestorben ist. Robin war es 
wichtig, dass die wöchentlichen 
Aktionstreffen im Mittelpunkt 
des Films stehen. Nach einigen 
Wochen war uns aber klar, dass 
es neben dem Versammlungs-
saal, in dem die Treffen stattfin-
den, noch einen anderen wichti-
gen Raum geben wird. Nämlich 
zu Hause, dort, wo jemand stirbt. 
Ein Jahr haben wir an dem Kon-
zept gearbeitet, und dann begann 
die Suche nach den Schauspiele-
rInnen. Das dauerte noch mal ein 
paar Monate, und als alle Darstel-
lerInnen gefunden waren, ent-
schieden wir uns, mit ihnen ge-
meinsam das Skript noch einmal 
umzuschreiben, um die individu-
ellen Charakteristika ihrer Spra-
che, die Musik ihrer Stimmen und 
ihre Körper in die Filmatmosphä-
re einfließen zu lassen.

Also hat zum Beispiel auch 
 Adèle Haenel mit ihrer Person 
und Persönlichkeit Einfluss auf 
das Drehbuch genommen?

Sie ist die einzige berühmte Schau-
spielerin in unserem Film. Die 
männlichen Hauptdarsteller sind 

nicht so bekannt, aber auch sehr 
gut in ihren Rollen, vor allem Na-
huel Pérez Biscayart als Sean und 
Arnaud Valois als Nathan. Und ja, 
Adèle Haenel war während der 
Proben dabei.

Wie haben sich die DarstellerIn-
nen auf die Aspekte AIDS und 
AIDS-Erkrankung vorbereitet?

Sie sind alle homosexuell, und ei-
nige haben Erfahrungen als Akti-
vistInnen. Und vieles haben wir 
einfach erklärt. Einen Vormittag 
lang habe ich allein damit zuge-
bracht, ihnen die Geschichte ihres 
jeweiligen Charakters zu erzählen.

Waren die Gruppentreffen der 
ACT UP-Leute so wie im Film 
dargestellt, so lebhaft, mit Dis-
kussionen, auch mit Anfeindun-
gen untereinander?

Definitiv. Es gab bei uns wirklich 
Demokratie. Es gab Konflikte, Dis-
kussionen ohne Ende, schwierige 
Debatten, Liebe und Tränen.

Gibt es ACT UP heute noch?

Ja, aber ich bin nicht mehr da-
bei. Ich verließ die Gruppe 2003.

AIDS ist heute nicht mehr im 
Blickfeld der Öffentlichkeit.

Eigentlich könnte Frankreich ein 
Land ohne Ansteckung sein. Es 
wäre möglich, ist aber nicht die 
Realität. Wenn sich Leute testen 
ließen und Anti-HIV-Medikamen-
te nähmen, wäre es möglich, dass 
Frankreich keine weiteren Anste-
ckungen hätte.

Und was ist mit jungen Leuten? 
Durch sie könnte sich das Virus 
wieder verbreiten.

Nicht, wenn sie nicht HIV-positiv 
oder in Therapie sind. Sie sollten 
wissen, ob sie sich infiziert haben.

Also sollten sie sich testen 
lassen?

Und Kondome benutzen sowie Me-
dikamente einnehmen. Fakt ist, 
dass fast die Hälfte der HIV-posi-
tiven Bevölkerung in Frankreich 
aus Afrika kommt. Aber sie haben 
sich in Frankreich angesteckt, nicht 
in ihren afrikanischen Heimatlän-
dern. In Frankreich leben sie oft 
in solch schlechten Verhältnissen, 
dass, wenn sie Sex haben, sie eben 
Sex haben und nicht weiter fragen.

Im Film heißt es, dass Frank-
reich in den 1990ern vier-
mal so viele AIDS-Kranke hat-
te wie Deutschland oder Eng-
land. Stimmt das?

Ja, es war schrecklich. Als ich 1986 
als HIV-positiv diagnostiziert wur-
de, war es in Frankreich gesetz-
lich verboten, über Kondome zu 
informieren. Erst so ab 1988 war 
das erlaubt.

Der Film zeigt, wie die Aktivis-
tInnen sich in brenzlige Situa-
tionen begeben, zum Beispiel, 
wenn sie die Büros von Phar-
maherstellern besetzen. War 
das tatsächlich so?

Ja, und um ehrlich zu sein, jedes 
Mal, wenn wir da waren, dachte 
ich, ich sollte jetzt eigentlich wo-
anders sein. Am Anfang hatte ich 
wirklich Angst, weil ich mich da 
so mit Haut und Haar reingestürzt 
habe. Wir waren so nette junge 
Menschen, und auf einmal muss-
ten wir ein bisschen böse sein, um 
unser Ziel zu erreichen.

Sie wurden ja auch geschla-
gen und getreten bei solchen 
Aktionen?

Das kam vor. Und manchmal muss-
ten wir mit auf die Polizeiwache. 
Das alles war sehr herausfordernd, 
andererseits war es auch Spaß. Mit 
dem Kunstblut und ähnlichen Din-
gen war es ein Spiel. Die Kids ma-
chen sich an die Pharmaindustrie 
und die ganz Großen ran.

Wurden Sie auch angefeindet?

Obwohl sie wussten, dass es kein 
echtes Blut war, nahmen uns die 
Pharmaleute und die Öffentlich-
keit als gewalttätig wahr. Ande-
rerseits war uns das nicht unrecht. 
So wurden wir mit unseren Aktio-
nen ernstgenommen.

Am Anfang des Films gibt es 
eine Szene, aus der man schlie-
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ßen könnte, dass manche Akti-
onen vielleicht zu weit gingen.

Genau. Das war so beabsichtigt. 
Ebenso wollten wir mit dem Ende 
schockieren, indem wir deutlich 
sanfter vorgehen, vielleicht zu 
sanft, wenn man die damalige 
Realität steigender AIDS-Zahlen in 
Betracht zieht. Dem Publikum soll 
die Diskrepanz bewusst werden.

Haben Sie selbst an Aktionen 
teilgenommen, die zu weit 
gingen?

Ja, das ist eine schlechte Erinne-
rung. Ich denke eigentlich schon, 
dass ich eine nette Person bin. 
Aber wenn man sich selbst dabei 
zusieht, wie man sozusagen Hand 
anlegt, da ist man sich nicht sicher, 
warum man das eigentlich tut.

Und warum haben Sie es getan?

Wir waren so müde, besonders 
wenn es um das Verhindern von 
weiteren Ansteckungen ging. Fünf 
Jahre lang hatten wir darauf gewar-
tet, homosexuelle Menschen in der 
Aufklärung über die AIDS-Epidemie 
zu sehen. Leute starben reihenwei-
se, und es gab immer noch kei-
ne Homosexuellen im Fernsehen.

War die Gruppe sich darin einig, 
wie man zu handgreiflichen Ak-
tionen steht?

Nein, natürlich nicht. Es gab Kon-
flikte. Die Gruppe war immer ge-
teilt in ihren Meinungen. Das woll-
ten wir ja auch im Film zeigen. Je-
der Charakter ist zwar eine Erfin-
dung, denn er entstand aus vie-
len verschiedenen Personen und 
Erfahrungen. Aber insgesamt, in 
der Quintessenz, ist alles wahr.

Inwieweit war ACT UP radikal?

Ich war mir nie sicher bei dem Be-
griff radikal, obwohl wir das Wort 
benutzten. Die Gewalt war eigent-
lich nur symbolisch. Kein Vergleich 

zu der Brutalität der Viren in un-
seren Körpern.

Bei den Auseinandersetzungen 
innerhalb der Gruppe ging es 
laut Film auch um Sexismus, 
wenn zum Beispiel Frauen in 
ihren Wortbeiträgen unsanft ab-
gewürgt werden.

ACT UP war ziemlich gemischt, 
30 % Frauen, 70 % Männer. Die 
meisten mit AIDS waren Män-
ner. Andererseits gab es wirklich 
wichtige Aktivistinnen. Diejeni-
ge, die für die öffentlichen Akti-
onen verantwortlich war, war im-
mer eine Frau. So wie Adèle Hae-
nel im Film. Und die besten Mo-
deratorinnen waren auch immer 
Frauen. Aber viele schwule Män-
ner sind Machos. Wobei der Film 
das Macho-Bewusstsein der Män-
ner auf jeden Fall weniger abbil-
det, als es damals Realität war.

Haben Sie mit den Aktionen 
und Ihrer Mitgliedschaft bei ACT 
UP auch irgendwie gegen Ihren 
Vater protestiert, der ja für ein 
Pharmaunternehmen arbeitete?

Nein. Er war Direktor bei Well- 
come, dem Unternehmen, das 
später zu Glaxo Wellcome wur-
de. Es produzierte AZT, auch be-
kannt als Retrovir. Er war nicht 
glücklich, als ich ACT UP beige-
treten bin. Wir hatten eine Ab-
machung. Ich schwor, bei kei-
ner Aktion gegen Wellcome mit-
zumachen. Und wir hatten eine 
öffentliche Art, miteinander zu 
sprechen. Er sagte, er ist mein 
Sohn, er ist HIV-positiv, ich lie-
be ihn. Er tut, was er meint, tun 
zu müssen. Und ich sagte, er ist 
mein Vater, ich liebe ihn, er liebt 
mich, er tut, was er denkt, tun zu 
müssen. Aber wir stritten viel und 
waren unterschiedlicher Meinung. 

Im Film geht es auch darum, 
dass Sie nicht zufrieden waren 
mit der AZT-Politik. Da muss 
es Spannungen zwischen Ih-

nen und Ihrem Vater gegeben 
haben.

Ja, aber ein wichtiger Sieg war 
damals für uns, dass die Medika-
mente für HIV-Positive kostenfrei 
waren. Dafür hatten wir 1991 in 
Frankreich gekämpft, und wir ha-
ben gewonnen. In den Vereinig-
ten Staaten war das nicht so ein-
fach; da mussten die Leute ihre 
Medikamente selber zahlen. Was 
ich damit sagen will, ist, dass der 
Streit zwischen ACT UP New York 
und Glaxo Wellcome USA viel ernst-
hafter war.

Aber AZT verhinderte den AIDS-
Tod nicht.

Und man musste das Mittel auch 
nachts alle zwei Stunden nehmen. 
Und trotzdem starben die Leute. 
Uns ging es vor allem um die Ent-
wicklung eines neuen Medika-
ments. Dafür kämpften wird. Da-
mals verlangte jeder nach einem 
neuen Medikament. Auch wenn 
niemand wusste, was wirkt und 
was nicht und welche Nebenwir-
kungen es geben könnte.

Hatten Sie Angst um Ihr eige-
nes Leben, dass Sie selbst an 
AIDS sterben würden?

Ich war in sehr guter Verfassung. 
Und ab dem Jahr 2000 wusste ich 
ja, dass ich mit AIDS weiterle-
ben kann und nicht sterben wer-
de. Aber um meine Freunde habe 
ich mir Sorgen gemacht. Ständig. 
Über mein eigenes Sterben nicht 
so sehr. Ich hatte aber auch Glück. 
Anfang der 1990er war ich bereits 
in einer experimentellen Gruppe, 
in die mein Arzt mich geschickt 
hatte – für Menschen, die über-
lebt hatten. Schon damals war ich 
Langzeitüberlebender.

An einem gewissen Punkt muss 
es schlimm gewesen sein, weil 
so viele Ihrer Freunde starben.

Es war ein Krieg. Ich komme aus 
einem Krieg zurück, bin quasi ein 

Kriegsheimkehrer. Von denen aus 
meiner Generation, die HIV-positiv 
waren, haben nicht viele überlebt.

Am Totenbett des Freundes 
scheinen die Mitglieder von 
ACT UP versöhnt zu sein, was 
ihre unterschiedlichen Ansich-
ten und das Leben und den Tod 
insgesamt angeht.

Ja, für eine Nacht war das so. Wie 
in jeder Familie. Am Totenbett und 
zur Beerdigung gibt es ausnahms-
weise keinen Streit. Das habe ich 
oft erlebt. Wir versammelten uns, 
wenn ein Freund gestorben war, 
und blieben dann noch. Meist 
sind wir anschließend in der ACT 
UP-Zentrale zusammengekommen. 
Dann war es friedlich. Danach gab 
es zwei oder drei Tage Stille, jeder 
arbeitete an seinen Dingen. Und 
irgendwann war wieder alles nor-
mal, zurück zu den Diskussionen, 
Konflikten und Gruppentreffen.

Damals gab es kein Internet. 
Wie würden Kampf und Aktio-
nen wohl heute aussehen?

Wir würden uns nicht jede Wo-
che treffen, wie wir es damals 
taten. Internet ist natürlich nicht 
falsch. Wir haben es, und ich lie-
be es. Aber einen Konflikt online 
auszutragen ist schrecklich. Wenn 
man sich im selben Raum befin-
det, während man streitet, und sich 
dabei in die Augen sieht, kommt 
es eher zu einer Versöhnung, bei 
der man sich lieben kann. Ande-
rerseits könnten wir in Frankreich 
solche Protestaktionen heute gar 
nicht mehr durchführen – wegen 
der Notstandsgesetze. Die Einlass-
kontrollen bei öffentlichen Gebäu-
den sind heute viel strenger, man 
wird durchsucht ohne Ende, und 
Demonstrationen werden behin-
dert oder gleich verboten.

INTERVIEW:
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