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Florian Henckel von Donnersmarcks Epos »Werk ohne Autor« hat einigen Schauwert, ist aber letztlich nur höherer Kitsch

Genies unter sich
Von Frank Schirrmeister

D er größte Regisseur
Deutschlands (2,05 Meter
Körperlänge), Florian Ma-
ria Georg Christian Graf

Henckel von Donnersmarck, hat wie-
der gekreißt – nach der Premiere bei
den Filmfestspielen in Venedig ist das
Ergebnis nun auch in den hiesigen Ki-
nos zu besichtigen. Lange hatte der
Oscarpreisträger ein Geheimnis um
sein neues Werk gemacht – offenbar
geschicktes Kalkül, um die Spannung
zu erhöhen. Ist dieser Film aber nun
der Paukenschlag, mit dem sich Don-
nersmarck, um den es seit seinem
Langfilmdebüt »Das Leben der An-
deren« (2006) doch eher ruhig ge-
worden war, zurückmeldet? Der An-
spruch jedenfalls, ein solcher zu sein,
ist in diesem dreistündigen Überwäl-
tigungsepos in jeder Einstellung
spürbar. Zunächst die gute Nach-
richt: Langweilen werden Sie sich
kaum. Das Budget für den Film war
scheinbar grenzenlos, so dass sich
Donnersmarck nach Herzenslust aus
dem Besteckkasten des fortgeschrit-
tenen Eventkinos bedienen und auf
die erste Riege an Schauspielern zu-
rückgreifen konnte. Ausstattung, Ku-
lissen und Kostüme sind prächtig, die
zeitgenössischen Straßenszenen und
Filmsets sind aufwendig und machen
jedem ambitionierten Historienfilm
alle Ehre.
Durch drei Gesellschaftssysteme

und einen Zeitraum von dreißig Jah-
ren führt dieser filmische Entwick-
lungsroman um einen jungen Mann
und dessen Künstlerwerdung. Pate
für die Hauptfigur stand Gerhard
Richter, der im heutigen überhitzten,
nur noch als absurd zu bezeichnen-
den Kunstmarktgeschehen als der
teuerste lebende Maler der Gegen-
wart gilt. »Werk ohne Autor« ver-
sucht zu erzählen, wie es dazu ge-
kommen ist und welche Prägungen
das Oeuvre des Künstlers bestimm-
ten. Das Drehbuch holt dazu weit aus;
zu Beginn besucht der fünfjährige

Kurt Barnert, wie Richter im Film
heißt, mit seiner Tante 1938 die Aus-
stellung »Entartete Kunst« in Mün-
chen und lauscht den kalt-gehässi-
gen Tiraden des Führers durch die
Ausstellung (großartig wie immer:
Lars Eidinger), mit denen dieser die
klassische Moderne in den Schmutz
tritt. Der erwünschten Rezeption mag
sich der Junge, beeinflusst von seiner
freigeistigen Tante, jedoch so gar
nicht anschließen; mit staunenden
Augen betrachtet er die Werke der
Verfemten. Als biografische Schlüs-
selmomente erzählt Donnersmarck
im weiteren Verlauf die Verhaftung
und den späteren Euthanasie-Tod der
für geisteskrank erklärten Tante, die
als allzu unabhängig im Denken und
unfähig zur Anpassung geschildert
wird. Von ihr stammt der imperative
Zuruf »Nie wegsehen!« (so auch der
englische Titel des Films), der den
Maler zeitlebens begleiten wird. Un-
weit vonDresden lebend, sieht der 13-
Jährige im Februar 1945 die Bomber
über seinenKopf hinwegdröhnenund
wenig später den Feuerschein über
der brennenden Stadt. Die Inszenie-
rung dieser frühen Kriegserfahrun-
gen und Kindheitsprägungen als Aus-
gangspunkt eines Künstlerlebens
überzeugt durchaus in ihrer atmo-
sphärischen Dichte und visuellen
Umsetzung.
Nach einem zeitlichen Sprung be-

finden wir uns schließlich inmitten
der fünfziger Jahre in der DDR, wo
der erwachsene Kurt (Tom Schilling)
sich als Student an der Dresdner
Kunstakademie bemüht, irgendwie
mit den doktrinären Zumutungen des
Sozialistischen Realismus umzuge-
hen, was ihm ganz gut gelingt, wie
frühe Aufträge für monumentale
Wandgemälde zeigen. Selbstver-
ständlich bedient Donnersmarck bei
der Schilderung der sozialistischen
Verhältnisse den Topos der konser-
vativen Geschichtsschreibung von der
DDR als der »zweiten deutschen Dik-
tatur« – das war bei jemandem mit
seiner Sozialisation auch nicht an-

ders zu erwarten. Im Gegensatz zu
seinem Film »Das Leben der Ande-
ren« gestattet er diesmal jedoch
durchaus Zwischentöne und lässt un-
terschiedliche Schattierungen des
Grau zu, die man in seinem Erst-
lingswerk schmerzlich vermisste.
Während dieses sein Publikum eher
spaltete und auch Ulrich Mühe nicht
unbeschadet aus der Rolle des Stasi-
offiziers herauskam – zu grell pro-
pagandistisch und holzschnittartig
war der Film –, ist in »Werk ohne Au-
tor« an jeder Ecke der Willen zu spü-
ren, diesmal alles richtig zu machen
und den Zuschauer dort abzuholen,
wo er steht.

Viel Zeit und Raum nimmt die Lie-
besgeschichte zwischen Ellie (Paula
Beer) und Kurt ein. Spätestens jetzt
wird offenkundig, wo Donnersmarck
sein Handwerk gelernt hat. Alle Zu-
taten aus der Hollywood-Küche wer-
den hier gefällig zusammengerührt.
Die Inszenierung folgt den bekann-
ten Rezepten; güldenes Licht um-
hüllt die beiden Liebenden in der
wildromantischen Dachkammer, die
Musik schwillt an, und die Kamera
kann sich kaum sattsehen an den
nackten Körpern der beiden Prota-
gonisten, wobei Paula Beer eindeutig
bevorzugt wird – als Genderaktivist
ist Donnersmarck freilich noch nie
hervorgetreten. Auch der laut holly-
woodschem Drehbuchschema zwin-
gend notwendige dunkle Gegenspie-
ler Kurts tritt in Gestalt des Professor
Seeband als omnipräsenter Schwie-
gervater bald auf den Plan. Selten hat
man Sebastian Koch so finster drein-
schauen sehen wie hier in seiner Rol-

le als ehemaliger NS-Euthanasie-Arzt,
der durch die Protektion eines sow-
jetischen Offiziers den Wechsel in die
neue Zeit problemlos überstanden
hat. Mit viel Lust am Detail schwelgt
die Kamera im großbürgerlichen Am-
biente der Dresdner Villa des Arztes
– Uwe Tellkamps »Der Turm« lässt
grüßen. Der verwandtschaftliche Zu-
fall des Aufeinandertreffens von Op-
fer und Täter ist denn auch der ei-
gentliche Aufhänger der Erzählung
und zieht sich leitmotivisch durch die
Handlung. Dass die Figurenzeich-
nung stereotyp ist und keinem der
Beteiligten eine wirkliche Entwick-
lung zugestanden wird, passt in das
Muster der überaus platten Drama-
turgie des Films.
Im Folgenden werden die einzel-

nen Entwicklungsstationen des
Künstlers – derWeggang aus der DDR
kurz vor demMauerbau, die Jahre des
Suchens an der Düsseldorfer Kunst-
akademie, die erste Einzelausstel-
lung in München 1964 – brav abge-
hakt und das Grundproblem solch li-
near erzählter biografischer Helden-
erzählungen tritt zutage. Jede Le-
bensstation und jede Episode des
Films sind zwangsläufig auf die Funk-
tion reduziert, das spätere Helden-
tum des Protagonisten zu begründen
und logisch nachvollziehbar zu ma-
chen. Die Wegbegleiter in den Ne-
benrollen haben deshalb so gut wie
kein Eigenleben, sondern fungieren
nurmehr als Stichwortgeber für das
eigentliche Genie. Das ist auf Dauer
ziemlich öde und vorhersehbar, zu-
mal Gerhard Richters Biografie nun
beileibe keine Unbekannte ist. Aus-
nahmen bestätigen die Regel; in die-
sem Fall ist es Oliver Masucci, der es
schafft, der ambivalenten Figur des
Künstlers Joseph Beuys eigene Fa-
cetten zu verleihen. Letztlich muss
aber auch er der Affirmation des wah-
ren Helden dienen. Diese Art Genie-
kult hat stets etwas Unangenehmes,
zumal dahinter häufig der Verdacht
steht, der Autor/Regisseur meine sich
eigentlich selbst damit.

Die Idee, das Leben des heute 86-
jährigen Richter filmisch zu verar-
beiten, ist zweifellos respektabel und
kommt zur rechten Zeit. Man weiß
daher nicht so recht, was davon zu
halten ist, wenn Donnersmarck in sei-
nen Statements zum Film insistiert,
das gar nicht getan, sondern die Ge-
schichte des Films frei erfunden und
lediglich einige wenige biografische
Motive aus dem Leben Gerhard Rich-
ters verwendet zu haben. Es ist ja
nachvollziehbar, dass der Regisseur,
dem nicht gerade Bescheidenheit
nachgesagt wird und der sich gerne
als Geschichtslehrer der Nation ge-
riert, auch als Autor ernstgenommen
werden möchte, und vielleicht schien
es ihm zu wenig eigene Leistung, le-
diglich einige Lebensstationen Rich-
ters nachzuerzählen. Aber genau das
hat er getan – auf seine Weise und
mit dem ihm eigenen schlichten
Weltbild. Freilich dramaturgisch ver-
dichtet und geglättet, und der Kitsch-
faktor ist vor allem in der sehr film-
kompatibel ausgeschmückten Lie-
besgeschichte recht hoch, aber eine
Filmbiografie ist es doch, auch wenn
manche Details weggelassen, andere
hinzuerfunden sein mögen. Um das
festzustellen, genügt ein Abgleich der
Filmhandlung mit Richters Wikipe-
dia-Eintrag. Donnersmarck führt sei-
ne Behauptung, die Geschichte des
Films sei rein fiktiv, außerdem selbst
ad absurdum, wenn er sich gleich-
zeitig in Interviews damit brüstet, als
einer der wenigen Zugang zu dem
sehr zurückgezogen lebenden Maler
gefunden und längere Zeit mit ihm
verbracht zu haben, in welcher Rich-
ter ihn wärmstens seiner Zustim-
mung zur Verfilmung seines Lebens
versichert habe. Genies unter sich,
sozusagen.

»Werk ohne Autor«, Deutschland 2018.
Regie / Drehbuch: Florian Henckel von
Donnersmarck. Darsteller: Tom Schil-
ling, Paula Beer, Sebastian Koch, Hanno
Kofler, Oliver Masucci. Kamera: Caleb
Deschanel. 188 Min.

Güldenes Licht umhüllt
die beiden Liebenden in
der wildromantischen
Dachkammer, die
Musik schwillt an.

Eine der wenigen Nebenrollen, denen das Drehbuch ein kleines Eigenleben zugesteht: Oliver Masucci als Joseph Beuys an der Düsseldorfer Kunstakademie Foto: Buena Vista International

Charles Aznavour tot

Schauspieler
und Sänger
Charles Aznavour ist mit »Du

lässt dich gehn« und »La Bo-
hème« zu einem Weltstar des
französischen Chansons gewor-
den. Im Alter von 94 Jahren ist der
Sänger, Liedtexter und Schau-
spieler im südfranzösischen Alpil-
les gestorben, wie die französi-
sche Nachrichtenagentur AFP am
Montag unter Berufung auf seine
Pressesprecher berichtete. In sei-
ner mehr als 70-jährigen Karriere
hat Aznavour über 1300 Chan-
sons komponiert, mehr als 180
Millionen Platten weltweit ver-
kauft und in mehr als 60 Filmen
mitgewirkt. Aznavour hat sich mit
seiner rauen und mediterranen
Stimme ein Weltpublikum er-
obert. Er sang in mehreren Spra-
chen. Mit seinen Tourneen und
Alben wie »Das Beste auf Deutsch«
feierte er auch in Deutschland be-
deutende Erfolge.
Geboren wurde Aznavour am

22. Mai 1924 in Paris im Quartier
Latin. Schon als Neunjähriger sang
er im Restaurant seiner armeni-
schen Eltern, die vor den Gräuel-
taten in ihrem Land geflohen wa-
ren. Aznavour hat sein ganzes Le-
ben im Umfeld der Bühne ver-
bracht. Denn sein Vater war Sän-
ger, seine Mutter Schauspielerin.
Entscheidend für seine Karriere
war die Begegnung mit Edith Piaf,
die 1946 auf ihn aufmerksam wur-
de und ihn auf eine Tournee durch
Frankreich und die Vereinigten
Staaten mitnahm.
Seinen Durchbruch zum Schau-

spieler schaffte er im Jahr 1960mit
»Schießen Sie auf den Pianisten«
von François Truffaut. Mit der Os-
car-prämierten Verfilmung »Die
Blechtrommel« von Volker
Schlöndorff machte er sich als
Schauspieler auch in Deutschland
einen Namen. 2008 gab er seinen
Abschied als Schauspieler be-
kannt. Seine Lieder handeln von
Liebe, Familie, Randgruppen und
Armenien, wo er für sein Engage-
ment 1993 vom Präsidenten der
Kaukasusrepublik zum »Sonder-
botschafter für humanitäre Aktio-
nen« ernannt wurde. Im Jahr 1995
bestellte ihn die Unesco zum Son-
derbotschafter für Armenien, und
seit 2009 war er armenischer Bot-
schafter in der Schweiz, wo er auch
lebte. Nach Steuerärger mit Frank-
reich in den 70er-Jahren ließ er
sich in der Nähe von Lausanne am
Genfer See nieder. dpa/nd

René Pétillon gestorben

Vater des
Tollpatschs
Der französische Comiczeich-

ner René Pétillon, Schöpfer
der Figur des Privatdetektivs Jack
Palmer, ist tot. Er starb am Sonn-
tag im Alter von 72 Jahren nach
langer Krankheit, wie sein Verlag
Dargaud mitteilte. Pétillons be-
rühmteste Figur ist der etwas trot-
teligeDetektiv Palmer, den er 1974
erschuf. Von der humoristischen
Reihe erschienen über ein Dut-
zend Alben, einige davon auch auf
Deutsch. Der 1945 in der Breta-
gne geborene Pétillon hat wäh-
rend seiner Karriere auch für das
Satiremagazin »Charlie Hebdo«
gearbeitet. dpa/nd

»Ich glaube, dass in
der Anhäufung von
Schwachsinn mehr
Wahrheit liegt als in
der Anhäufung von
Wahrheit.«

Christoph Schlingensief


