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Einführung


Woody Allens Filme sind in der heutigen Zeit aus verschiedenen Gründen und Blickwinkeln, sowohl faszinierend als auch anregend. Vom menschlichen und philosophischen Aspekt her betrachtet, sind sie sogar eine Fundgrube von Eigenarten, Haltungen und Aussagen hinsichtlich Beziehungen, die problematisierend in ihrer Verwicklung, manchmal erschwerend in ihrem Anspruch, aber doch immer realitätsnah sind, was ihren Kern anbelangt.


Natürlich stellen die ersten Filme, die teilweise sehr klamaukhaft erscheinen, eine andere Form des Films dar, wie jene, (“September”) die deutlich an den dänischen Regisseur Ingmar Bergman erinnern und damit ebenfalls eine unleugbare Ernsthaftigkeit nicht vermissen lassen.


In der späteren Phase werden seine Filme etwas massenkompatibler, ohne jedoch auf der Metaebene auf philosophische Themen zu verzichten. Darüber hinaus scheint der Kulissenwechsel aus seiner geliebten Stadt New York nach London oder Spanien seinen Teil beizutragen.


Sind Woody Allens Filme intellektuell? Diese Frage ist schwer zu beantworten, variiert doch der Inhalt in den Filmen erheblich. Was kann infolgedessen darüber ausgesagt werden? Zumindest scheint gesichert, dass typische Woody-Allen-Themen immer wiederkehren, teilweise in anderen Gewändern, teilweise aus anderen Blickwinkeln betrachtet, jedoch scheinen sich Themen wie Scheitern im Leben, Psychoanalyse1, Freudsche Grundideen, die Frage nach einem Gott bzw. des Atheismus, Beziehungsanfänge und -endpunkte, wie ein roter Faden immer wieder durch seine Filme zu ziehen und nicht nur dort: Auch seine Theaterstücke und kleinen, wie größeren schriftlichen Werke sind von diesen Themenkomplexen durchdrungen.


Das schwerwiegende Thema des jüdischen Glaubens stellt einen bedeutsamen Großteil der Reflexionen dar, was wohl, in Anbetracht seines familiären Hintergrunds immer der Hauptstern ist, um die sich alle anderen Fragen drehen. Andererseits aber etwas losgelöst von Glaubensfragen, scheinen allgemeine philosophische Fixpunkte, diese Gedankengebäude anzureichern, zu durchdringen und oftmals auch abzulösen. In welchen Filmen nun welche Charaktere mit philosophischen Strömungen korrelieren und durch diese an Farbe gewinnen, wird Teil dieses Essays sein. Der Versuch, Filmcharaktere hinsichtlich einer philosophischen Richtung näher zu beleuchten und damit die Interaktionen, Aktionen und Reaktionen verständlicher zu machen wird demnach mit einzelnen Filmen oder Filmszenen verknüpft, um die Kohärenz menschlichen Handelns ausdrücklicher herauszuheben und sie entschlüsseln. Klar ist, dass Allen Konigsberg alias Woody Allen, die Charaktere derart angelegt und beleuchtet hat, damit diese oberflächlich mehr oder weniger tadellos funktionieren, aber auch eine Metabebene der Bedeutung formulierte und eingeflochten hat, mit der man sich auseinandersetzen kann.


An dieser Stelle sollte jedoch ausdrücklich angemerkt werden, dass dieser Essay und die darin getätigten Überlegungen Interpretationen des Autors sind und keinerlei Anspruch auf Allgemeingültigkeit fordern. Vielleicht, so die Hoffnung, bilden sie jedoch einen Denkanstoß die Filme mit anderen Augen zu sehen und sie in jeglicher Form zu genießen.





1 An dieser Stelle muss deutlich angemerkt werden, dass Woody Allen sich zwar mit neurotischem Verhalten beschäftigt, es auch oft in seinen Filmen in der Rolle verkörpert, selbst aber nicht sonderlich neurotisch veranlagt ist. Leider wird die Kunstfigur ´Woody Allen´ oft mit Allen selbst verwechselt. Siehe hierzu auch: “TIME Interviews Woody Allen. 10 questions to Woody Allen”.




VickyCristinaBarcelona (2008)


- Zwischen traditionellem


Moralismus und hedonistisch zelebriertem


Libertinismus


Offenkundig eröffnet sich hier dem Zuschauer eine neue, perlend aufgetischte jungfräulich frische Sommerkomödie. Man vermag dem vielleicht bereits altersmilden Allen eine versöhnliche und deutlich an eine Mittsommernachtskomödie erinnernde Idylle abkaufen, denn am Ende scheint alles wieder in der anfänglichen Ordnung angekommen zu sein, mit nicht weniger als reizenden und beglückenden Erlebnissen im Gedächtnis der beiden Protagonistinnen Vicky und Cristina, die dem Film (auch) den Titel verleihen.


Woody Allen zeichnet in diesem Streifen, der so anders ist als viele vorher, ein ungewöhnlich leichtfüßiges Geschehen, das, und dies mag erstaunen, sich einmal mehr nicht in New York abspielt, sondern im sonnigen Barcelona bzw. in Oviedo. Es lässt unweigerlich an Goethes Reise nach Italien denken, die für ein kreatives Kräftetanken stand und eine geglückte Erholung von vergangenen Strapazen.


Bemerkenswert erscheint zudem, dass, obwohl Woody Allen selbst nicht mitspielt, dennoch eine Komödie geschaffen wurde, was in den Filmen, in denen Allen selbst nicht mitspielt, eher dazu führt, dass eben diese ernsten Themen aufgegriffen und sie in eher tragischer, zumindest aber nicht komödiantischer Art verfilmt wurden.


Über diesen Film, von dem man anfänglich denken mag, es gäbe dem nichts weiter hinzuzufügen, als dass man als Zuschauer genüsslich voyeuristisch in eine laue Sommernacht entlassen wird, müssen jedoch einige weitere Worte verloren werden. Man muss das Gesamtkonzept, als auch die Verbindungen zwischen den Protagonisten näher zu beleuchten.


Hier entstehen teilweise untypische Woody-Momente, die sich innerhalb, aber auch außerhalb der Pärchenflirts bis hin zur Ménageà-trois erstrecken.


Die philosophische Disposition der Charaktere, wie sie Allen meisterlich pointiert zu schreiben weiß, wird in diesem Film, wie auch in allen anderen Allen-Filmen, gerade durch die Brisanz und Antinomie deutlich und gewinnt eben dadurch seine Kraft, die den Plot vorantreibt.


Aber beginnen wir ganz vorne, bzw. betrachten wir den Überbau des gesamten Films, der einen grandiosen Erfolg in den Kinos war. Immerhin spielte er 96$ Millionen ein.


Merkmal dieses Streifens ist der allwissende Erzähler, der sich über die gesamten Struktur erhebt und dem Zuschauer als erklärende Stimme aus dem Off wichtige Informationen zukommen lässt. Dieser Umstand trägt einerseits zur Leichtigkeit des Zuschauens bei, verstärkt ebenso eine gewisse voyeuristische Anschauung, welche die Distanz zu den Hauptfiguren ermöglicht die scheinbar für Allen als Drehbuchautor und zugleich auch als Regisseur notwendig ist. Die Off-Stimme ermöglicht es, langweilige Szenen durch eine kurze Erklärung zu überspringen, was dem Tempo und dem Filmfluss natürlich zugutekommt.


In manchen Szenen vermag man deutlich (auf einer Metaebene), wenn auch versteckt (im sichtbaren Plot) Woody Allen höchstpersön-lich kichern zu hören, denn sein scharf betontes und zielsicheres Zusammenstoßen dieser Figuren ist oft derart skurril, dass seine Handschrift doch offensichtlich zu erkennen ist.


Wir müssen uns jedoch über eines klar sein. Es wird oftmals überdeutlich, dass Kritiker in diesem Punkt etwas die Bodenhaftung verlieren und damit übelst in die Fänge Allens laufen, indem VickyCristinaBarcelona mit den bewußt gesetzten Klischees ganz klar spielt. Es ist nicht etwa so, dass Allen die Charaktere nicht wissentlich überzeichnet hätte. Daher kann die Kritik, zumindest an diesem Punkt, nicht wirklich fruchten.


Neu und daher bisher unberührt von Kritik ist allenfalls das schonungslose und überraschende Wagnis, die Darstellung ungezügelter, naturhafter Sexualität ohne Fesseln der Vernunft.


Vielleicht dringt auch nun gar ein erhabenes und melancholisch elegienhaftes Verzichtsbewusstsein mit in die Filme mit ein. Jahrzehntelang hat Allen die Probleme von Beziehungen an sich und darüber hinaus thematisiert.


Es ging in seinen Filmen um intellektualisertes Miteinander, schuldbewusstes Auseinanderdriften sowie schwächelnde und problematisierte Sexualität. Irgendwann wurde daraus ein wildes, fast ekstatisches und stürmisches Darstellen von Liebschaften. Hier werden sie als Rausch, abgetrennt vom (vielleicht hemmenden?) Bild New Yorks, in einer puren Wildheit skizziert und dem Zuschauer dargeboten.


Maria Elena, gespielt von der brillanten und zu Recht mit dem Oscar für schauspielerische Leistung ausgezeichneten Penélope Cruz, ist die erste Figur in Woody Allens Filmen, die ihre Emotionen pur und ungebändigt zur Schau stellt, sie weder zurückhält, noch intellektualisiert und die Sexualität zum Ex-Mann Juan Antonio (gespielt vom charismatischen Javier Bardem) unverhohlen verdeutlicht. Diese Figur lässt zudem Eros zum Todestrieb ausarten indem in der Affekthandlung die Tötung desselben geliebten Ex- und Wieder-Mannes in unbezähmbarer, jähzorniger und doch frenetischer Form den Plot dynamisiert.


Der Film beginnt jedoch mit einer leichteren Vorform dieser impulsiven Kraftdarstellung. Die beiden Freundinnen Vicky und Cristina (Rebecca Hall und Scarlett Johansson) sind in ihren Charakterzügen bewusst antinomisch angelegt, so zumindest erzählt es uns die Off-Stimme sachdienlich und informativ, setzt jedoch dadurch auch bereits überspitzt die deutliche Gegenüberstellung der beiden in den Vordergrund. Ihre Hauptdifferenz, so wird schnell klar, liegt in der Auslegung der Bedeutung des Wortes “Liebe”, wie nicht anders zu erwarten in Woody Allens Filmen.


Die brünette Vicky, verlobt und verliebt, ist äußerst schnell durch ihr moralisches, konservatives Verhalten identifiziert, wobei sie später den Drang verspürt, zu revoltieren und der aufgesetzten Prüderie eine gewisse, neu entdeckte Impulsivität entgegenzusetzen.


Ganz anders Cristina: Sie ist promisk, ihre Bindungsunfähigkeit geht mit der Suche nach sich selbst einher, so dass ihr eine grundlegende Sittlichkeit in sexueller Form gänzlich abhandengekommen sein muss. Sie öffnet, auf der Suche nach Neuem, neugierig Arme und Herz und versucht sich an allem, was künstlerisch etwas herzugeben verspricht. Auch an diesem Punkt drückt sich Woodys Ironie aus, nämlich dann, wenn darüber diskutiert wird, dass sie einen Film über die Liebe gedreht habe, in dem sie selbst auch mitspielte, und, auf die Länge angesprochen dem Zuschauer offenbart wird, er habe bloß die Länge von 12 Minuten. Die Länge des Films über das Thema Liebe korrespondiert wohl mit der naiven Unwissenheit Vickys und verspricht natürlich im weiteren Verlauf des Films bemerkenswerte und zugleich bezaubernde Szenen. Herzerfrischend ist dabei nicht nur ihre jugendliche Neugierde, was ihre Kunst anbelangt, (sie wechselt mit jeder Szene scheinbar ihre Kunstauswahl) sondern auch was ihre angeregte und aufschlussreiche sexuelle Direktheit betrifft. Und ja, auf irgendwelche Art und Weise spiegelt sich auch Woody selbst in dieser Figur wider, die als neue Muse Allens weiter potenziert wird.


Der konservative Moralismus, den Vicky an den Tag legt, wird wohl oder übel durch eine Erziehung bestimmt, die im Film zwar nicht angesprochen oder gezeigt, sicherlich aber zwischen den Zeilen zu lesen ist. Die illiberale und festgelegte Strenge ist für Woody eine gern eingesetzte, obligatorische Farbgebung eines Charakters, der in irgend einer Form erschüttert wird und werden muss. Dadurch wird die fest geglaubte Unerschütterlichkeit relativiert und eine typisch woodyeske Lebensart der Unsicherheit und des In-Frage-stellens aus den Tiefen des Unbewussten werden sichtbar.


Letztendlich wird es stets auf einen Nenner gebracht: Das Sicher-geglaubte erschüttern und die Figuren spüren lassen wie das Leben aus den Fugen gerät, ist man sich zu sicher, was die eigenen Wert- und Weltvorstellungen anbelangt.


Es handelt sich um einen Moralismus per se, der sich mit der Handlung die auf dem basiert “was zu tun sei, wenn...” beschäftigt.


Allerdings setzt man hier immer eine Prämisse voraus, die da heißen muss, dass unsere Taten eine letzte Absicht verfolgen, die nur dann zweckdienlich ist, wenn sie eine teleologische Notwendigkeit in sich birgt, die auf ein “Höchstes” abzielt. Genau an diesem Punkt aber beginnt das philosophische Problem.


Was genau bildet eben jenes “Höchste”? Der Moralismus setzt an diese Stelle Gott. Oder um es mit den Worten Kants zu benennen:


“Da dieses nun unser Verhalten in Beziehung auf den höchsten Zweck betrifft, so ist die letzte Absicht der weislich uns versorgenden Natur bei der Einrichtung unserer Vernunft eigentlich nur aufs Moralische gerichtet."2


Dies betrifft also grundsätzlich die Urteilsfindung des Menschen hinsichtlich seiner Lebensführung, seines Denkens und Fühlens und damit auch letztlich seiner Handlung.


Vicky gehört zu jenen Personen, die es für gut und edel befinden, moralisch zu handeln, ohne das Diktum des Moralgebietenden (also der Religion) selbst zu hinterfragen. Wahrscheinlich hatte Allen in diesem Punkt entweder ein christliches oder ein jüdisches Weltempfinden im Hinterkopf, als er die Figur kreiert hat.


Woran aber krankt der Moralismus, steht er doch vordergründig und damit nur scheinbar für ein ethisches und “richtiges” Leben? Er krankt an der Oberflächlichkeit und der Bezugnahme auf eine Instanz, die nicht hinterfragt wird. Geyer beschreibt den Prozess des Moralismus wie folgt:


“Der moralische Mahner einer Umkehr zum Eigentlichen wird zum Romantiker, dessen Ursprungssehnsucht den Verdacht ihrer Aussichtslosigkeit nicht mehr los wird.”3


Und tatsächlich kommt uns die Figur der Vicky besonders romantisiert vor. Sie ist romantisch (sie idealisiert ihre Beziehung zu Doug und ruft ihn ständig an), lässt sich jedoch von Juan Antonio in den Bann schlagen, bezichtigt Cristina aber zugleich promiskuitiv zu sein.


Eine gewisse Doppelmoral, ein Faszinosum in Allens Werken, ist auch hier ersichtlich!


Cristina ist die offen Suchende, nach sich, nach Kunst, nach Ausdruck und eben sicherlich auch nach einer Liebe, die sie für sich noch nicht in Worte gefasst hat, damit auch kein festgefahrenes Ideal, das ihr die Sicht auf Neues, womöglich nicht gar so Passendes, trübt. Etwas ironisiert hat Allen diese Figur dennoch, wird sie im Verlaufe des Films von einer Filmregisseurin des 12-Minuten-Filmsüber-Liebe zu einer Photographin wobei sie sich zwischendurch noch an Gedichten probiert. Eine gewisse Unreife kann man ihr attestieren, kindliche Neugier, aber auch kindiges Benehmen. Wie bereits angedeutet, lässt sich Woody Allen selbst in Cristina spiegeln, was zudem durch den Umstand gestärkt wird, dass Vicky am Abend der Kontaktaufnahme mit Juan Antonio Cristina als “neurotisch” bezeichnet. Das Neurotische in Woodys Filmen ist bekanntlicherweise eine berühmte Signatur.
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