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SAARBRÜCKEN Die große Geschich-
te soll es werden, der berufliche 
Durchbruch. Doch der Journalist 
Leo kommt in Thailand nicht weiter 
bei seiner Geschichte über Rebel-
len, denn die haben kein Interesse 
an deutscher Presse – und sind ge-
fährlich. Unter dem Druck seiner 
Auftraggeber geht Leo über ethische 
Grenzen. „Good News“ ist ein sehr 
sehenswerter Film über beruflichen 
Druck, Gewissen, ethische und sozi-
ale Ungleichheiten. Wir haben Regis-
seur und Ko-Autor Hannes Schilling 
befragt.

Ein Journalist, der bei seinen Re-
portagen zuspitzt, Dinge erfindet, 
lügt – man denkt bei „Good News“ 
natürlich auch an den Fall Relotius. 
Gab der den Anstoß für den Film?
SCHILLING Sicherlich war der Fall 
Relotius eine Inspiration. Ausschlag-
gebend war aber eine persönliche 
Erfahrung. Bei einem Studenten-
austausch in Johannesburg plante 
ich einen dokumentarischen Kurz-
film über den Alltag einer schwarzen 
Familienmutter, die als Putzfrau in 
einer weißen Gated-Community 
arbeitet und täglich zwischen ihrem 
Township und der Arbeit hin- und 
herpendelt. Aus Mangel an Geld ar-
beitete ich mit neuen Freunden aus 
Johannesburg zusammen. Doch mit 
den ersten Reisen in das Township 
geriet ich in ein ethisches Dilemma. 
Sollte ich meine Freunde möglichen 
Gefahren in dem Township ausset-
zen? Darf ich das Vertrauen meiner 
privaten Beziehungen für dieses Pro-
jekt nutzen? Wann missbrauche ich 
Beziehungen? In meinem Fall war es 
ein freies künstlerisches Studenten-
projekt ohne existenziellen Druck. 
Ich brach das Projekt vorzeitig ab. 
Die Erfahrung aber wirkte weiter 
in mir. Ich begann mich zu fragen, 
was wäre, wenn ein ganzes Leben 
vom Erfolg eines Projekts abhängt? 
Wie weit würde jemand gehen, be-
sonders bei gefährlicheren Themen 
wie einer Rebellengruppe? Der Film 
wirft einen Blick auf die ethischen 
Grenzen von Künstlern, die von ihren 
Projekten abhängig sind.

Auch auf die ethischen Grenzen von 
Menschen in den Medien?
SCHILLING Der Druck in der Medien-
branche und das System dahinter 
sind sicherlich auch Themen, die ich 
in den Blick nehmen will. Bei meiner 
Recherche kam ich mit einer Reihe 
von Journalistinnen und Journalisten 
ins Gespräch. Besonders junge und 
freie Reporterinnen und Reporter 

klagen über Schwierigkeiten, in der 
Branche Fuß zu fassen. Oft sind sie 
dazu gezwungen, auf eigene Kosten, 
möglichst sensationelle Themen zu 
schreiben, um sich einen Namen zu 
machen.

Ist der Reporter Leo auch so etwas 
wie ein Kolonialherr mit anderen 
Mitteln? Er verteilt Geld, er lockt mit 
dem wirtschaftlichen Aufstieg im 
gelobten Land Deutschland…
SCHILLING  So ließe sich das sicher-
lich beschreiben. Vielleicht ist der 
Journalist Leo aber auch ein Sym-
bol dafür, dass in allen Reisenden 
aus entwickelten Ländern so etwas 

wie ein Kolonialherr schlummert. 
In der Zeit in Thailand habe ich vie-
le Situationen beobachtet, in denen 
Touristen ihre Bedürfnisse über die 
der Menschen vor Ort gestellt haben. 
Diese Haltung der Überlegenheit in 
der Fremde wollte ich reflektieren. 
Ich hüte mich aber davor Filme zu 
machen, in denen die Figuren nur 
noch Marionetten des Politischen 
sind. Im Film gehe ich immer vom 
Menschen, vom Individuum aus.

„Good News“ ist in Schwarz-Weiß. 
Stand das von Anfang an fest?
SCHILLING Der Kameramann Falco 
Seliger hatte die Idee, zu Beginn der 
Farbkorrektur diverse Farbstimmun-
gen für Testzwecke zu sichten. Als 
wir eine Fassung in Schwarz-Weiß 
gesehen haben, war schnell klar, 
dass der Film so aussehen muss. 
Das Schwarz-Weiße trägt dazu bei, 
dass Leo in seiner Rolle als Journalist 
ernster genommen wird. Die Reduk-
tion der Farben hilft auch, sich mehr 
auf die Figuren und ihre Beziehun-
gen einzulassen. Wir können ihnen 
mehr folgen und werden nicht von 
den vielen Farben im Hintergrund 
abgelenkt. Mich interessierte aber 
auch ein anderes Bild von Thailand. 
Eins, das nicht exotisiert ist. Die 
vielen Bilder von paradiesischen 
Stränden mit türkisem Wasser zeigen 
Thailand als eindimensionale Ober-

fläche. Dabei ist die Realität hinter 
der Fassade weniger schön. Es gibt 
keine wirkliche Demokratie oder 
Meinungsfreiheit im Land. Die Kor-
ruption bestimmt die Politik. Es gibt 
massive Ungleichheit. Und vor allem: 
Im Süden des Landes unterdrückt 
das thailändische Militär die musli-
mische Bevölkerungsgruppe massiv. 
All diese tieferliegenden Schichten 
kommen in dem Schwarz-Weiß viel 
besser, ungeschönter heraus.

Die Musik von Lena Radivoj und 
deren Einsatz im Film ist außerge-
wöhnlich – wie kamen Sie dazu?
SCHILLING Ich habe Lena Radivojs 
frühere Arbeiten gehört und war 
instinktiv von ihrem sehr individu-
ellen Stil begeistert. Ihre Musik ist 
voller Widersprüche und Kontraste, 
wie auch wir Menschen. Ihre Musik 
bildet das sehr schön ab. Beim Hö-
ren von ersten Entwürfen haben wir 
herausgefunden, dass wir eine Musik 
brauchen, die uns hilft, der Hauptfi-
gur Leo näherzukommen. Er ist ja ein 
Charakter, der nicht wirklich sympa-
thisch ist. Er ist ein Blender und er 
nutzt seinen thailändischen Freund 
Mawar gezielt für seine Zwecke aus. 
So einem Menschen will man eigent-
lich nicht begegnen. Mit der Musik 
brauchten wir daher etwas, um die-
ser Abneigung entgegenzuwirken. 
Die Zuschauer sollten die Gelegen-

heit bekommen, dem Monster Leo 
emotional näher zu kommen. Wir 
wollten die Figur Leo aber auch nicht 
beschönigen. Die Musik ist daher ein 
Ausdruck ambivalenter Gefühle.

Wie definitiv war das Drehbuch? 
Die Auseinandersetzung etwa 
zwischen Leo und dem Fotografen 
Julian, der ihm aus Deutschland 
nachgeschickt wird, wirkt impro-
visiert und sehr aus dem Leben 
gegriffen.
SCHILLING Das Drehbuch ist sehr 
genau. Mit dem Autor und Regis-
seur Ghiath Al Mhitawi hatte ich 
jemanden an meiner Seite, der un-
glaublich gut mit Dialogen arbei-
ten kann, um Tiefe in den Figuren 
zu schaffen. Beim Drehen fängt für 
mich aber immer eine neue Phase 
des Filmens an. Ich will auf das Un-
mittelbare reagieren können. Wenn 
ich beispielsweise in einer Probe 
oder Besprechung einen genialen 
Einfall einer Schauspielerin oder 
eines Schauspielers sehe, dann will 
ich das in die Szene integrieren. Das 
Drehbuch ist für mich eine sehr ge-
naue Grundlage, die mir hilft, auch 
mal abweichen zu können. Die Ziele 
der Szene und die Motivationen der 
Figuren sind gesetzt und verabredet, 
der Weg dahin kann sich aber jeder-
zeit ändern. Ich gehe jetzt nicht zu 
den Schauspielern hin und sage: 

„Da fehlt aber ein Satz“ oder „Das 
musst du so und so sagen“. Es muss 
sich stimmig anfühlen.

Waren die Dreharbeiten in Thai-
land schwierig?
SCHILLING Wir mussten gewisse Be-
dingungen schaffen, um im Süden 
Thailands drehen zu können. In der 
Gegend gibt es Dutzende von Mili-
tär-Checkpoints. Zu jeder Zeit der 
Dreharbeiten kann es sein, dass das 
Militär Papiere sehen will. Ich wollte 
nicht das Risiko eines Drehabbruchs 
eingehen. In diesem Zuge habe ich 
dann eine Kooperation der Filmuni-
versität Babelsberg Konrad Wolf mit 
der Prince of Songkla University in 
Thailand in die Wege geleitet. Zusätz-
lich dazu habe ich mich in das Mas-
terprogramm „Peace and Conflict 
Studies” an der Uni eingeschrieben. 
Das hatte den Vorteil, dass ich durch 
zahlreiche Seminare den Konflikt vor 
Ort besser verstanden habe, aber 
auch, dass wir von Seiten einer thai-
ländischen Institution Papiere für die 
Dreharbeiten bekommen haben.

DIE FRAGEN STELLTE TOBIAS KESSLER.

Termine: Freitag, 14 Uhr, Cinestar 5. 
Freitag, 21 Uhr, Filmhaus. Samstag, 15 
Uhr, Cinestar 8. Sonntag, 17.30 Uhr, Kino 
Achteinhalb
Karten und Infos: www.ffmop

„So einem Menschen will man nicht begegnen“
Der Regisseur über seinen Film „Good News“, der beim Ophüls-Festival im Spielfilmwettbewerb zu sehen ist.

INTERVIEW HANNES SCHILLING

Der Regisseur und Ko-Autor Hannes 
Schilling. Seit 2015 studiert er Regie 
an der Filmuniversität Babelsberg in 
Potsdam. FOTO: FFMOP

Mawar (Sabree Matming, links) und Leo (Ilja Nikolai Stahl). Der Journalist aus Deutschland braucht die Kontakte Mawars für seine geplante Reportage über thailändische Rebellen. Im Gegenzug verteilt er 
Geld und verspricht Mawar, ihn bei einem Neustart in Deutschland zu unterstützen: „Wir sind doch Freunde – und Freunde helfen einander.“   FOTO: FALCO SELIGER

VON TOBIAS KESSLER

SAARBRÜCKEN Das Hallenbad als 
Mikrokosmos: Im herzerwärmen-
den Kurzfilm „Am Ende sind wir alle 
Gesang“ begegnen wir drei Frauen, 
die ganz Unterschiedliches im Sinn 
haben: Schwimmenlernen, Ge-
schwindigkeit und einen Sprung 
vom Zehn-Meter-Turm – filmisch 
begleitet von wundersamem Chor-
gesang. Regisseurin des 13-minüti-
gen Films ist Katharine Schneken-
bühl, die das Drehbuch zusammen 
mit Natalie Zeidler geschrieben hat. 
Gedreht wurde in der Olympiahalle 
in München, die „von Anfang an Aus-
gangspunkt für unseren Film war“, 
wie Schnekenbühl sagt. Ist das Bad 
eine Art „Gleichmacher“, weil einem 
im Badeanzug Milieu, sozialer Sta-
tus und Ähnliches nicht angesehen 
wird? „Das Schwimmbad ist ein fast 
schon utopischer Ort, an dem sich 
ganz verschiedene Menschen beiläu-
fig, freiwillig und verletzlich begeg-
nen können. Weniger weil die Unter-
schiede verschwinden, sondern weil 
sie alle willkommen sind.“

Der Chorgesang hat für Schneken-
bühl, die den Film auch geschnitten 
hat, neben seiner Schönheit auch et-
was Symbolisches: „Chorgesang lebt 

vom Gleichgewicht zwischen Indivi-
duum und Gemeinschaft.“ Eine In-
spiration war für sie „der Tag, an dem 
im Sitzungssaal im Europaparlament 
nach der eher unversöhnlichen Ab-
schiedsrede Großbritanniens plötz-
lich ‚Auld Lang Syne‘ angestimmt 
wurde. Wenn Menschen sich Gewalt 
und Hass mit Gesang entgegenset-
zen, solidarisieren sie sich nicht nur 
untereinander, sondern erinnern 
auch die anderen daran, dass wir 
alle miteinander verbunden sind.“ 

Was man im Film hört, ist ein für 
den Film von Hans Könnecke kom-
poniertes Stück, mit einem Text aus 
Silben des Filmtitels.

Die Handlung verbindet drei un-
terschiedliche Generationen mit-
einander – für die Regisseurin ist 
es „bereichernd aus den Rollen, die 
das Alter einem aufzulegen versucht, 
auszubrechen“ und sich einfach „von 
Mensch zu Mensch zu begegnen – 
gerade alten Menschen und Kindern 
gegenüber“. Beim Sprung einer rei-
feren Dame vom Zehn-Meter-Turm 
musste Schnekenbühl nicht auf ein 
Profi-Stuntdouble 
zurückgreifen, son-
dern verpflichtete 
eine Laiensprin-
gerin. „Eine Wo-
che vor dem Dreh 
haben wir sie vor 
Ort beim Springen beobachtet und 
einfach angesprochen. Sie ist auch 
um die 60 und hat mit 50 überhaupt 
erst mit dem Turmspringen ange-
fangen.“ Für Schnekenbühl war das 
einer „dieser Momente, wo die Fik-
tion einem in der Realität begegnet“.

Gedreht wurde eine knappe Wo-
che im Olympiabad, „solche schö-
nen Duschen gibt es in keinem 
anderen Bad“. Gesperrt wurde es 

dafür nicht – das wäre nicht mög-
lich gewesen, und Schnekenbühl 
hätte es auch nicht gewollt, ihr ging 
es auch um eine „dokumentarische 
Atmosphäre“.

Im Film treten fast nur Frauen auf 
– ist die Botschaft des Miteinander 
aber universell? „Bei den meisten 
Filmen, in denen fast nur Männer 
zu sehen sind, käme diese Frage 
wahrscheinlich nicht auf“, sagt die 
Regisseurin, „die Botschaft würde 
von Vorhinein als universell ange-
sehen werden.“ Ihr Film wolle „die-
se Sehgewohnheit, die viel aussagt, 

auf subtile Art 
durchbrechen“ 
und ein univer-
selles Thema 
einfach mit weib-
lichen Figuren 
erzählen. „Denn 

die Perspektive von Frauen hat ge-
nauso Anspruch auf Universalität 
oder Nicht-Universalität wie die 
männliche Perspektive. Und diese 
Botschaft ist universell.“

„Am Ende sind wir alle Gesang“ läuft 
im Kurzfilmwettbewerbs-Programm 
„Resilienz in Zerbrechlichkeiten“: Sams-
tag, 14.30 Uhr, im Filmhaus. 
Infos/Karten: www.ffmop.de

Ein Ort, wo Unterschiede willkommen sind
Ophüls-Festival: Regisseurin Katharina Schnekenbühl über ihren Kurzfilm „Am Ende sind wir alle Gesang“.

Filmemacherin Katharina Schne-
kenbühl studiert Regie an der HFF 
München. FOTO: MAX KULLMANM /FFMOP

Anschauen! Zwei Tipps aus 
dem Spielfilm-Wettbewerb
SAARBRÜCKEN (tok) Ophüls-Orakel 
sind ja schwierig – vielleicht sieht 
man selbst ja etwas ganz anders als 
die Jurys? Vielleicht ganz anders als 
alle anderen?  Aber bei zwei Filmen 
im Spielfilmwettbewerb wäre es ver-
wunderlich und ärgerlich, wenn sie 
ohne Preis blieben: Da ist einmal „Der 
Wald in mir“ von Sebastian Fritzsch, 
ein packender, kraftvoller, bildstar-
ker Film (Kamera: Bernhard Keller) 
über Liebe und eine Psychose. Jan 
(Leonard Scheicher) fühlt sich mit 
Tieren wohler als mit Menschen, die 
Natur ist für ihn keine kleine Flucht, 
sondern ein Ausweg. Aber die Liebe 
zu seiner Kommilitonin Alice (Lia 
von Blarer) löst in ihm Gefühle aus, 
die er nicht mehr kanalisieren kann 
– es kommt zum Zusammenbruch, 
der auch ein Ausbruch sein könnte. 
Ein intensiver, exzellent gespielter 
Film. (Freitag 11 Uhr, Cinestar 1, und 
19 Uhr, CS 8; Samstag 13.30 Uhr, CS 4 
und Sonntag 20 Uhr, CS 5).

Ganz anders – ruhig, getragen, in 
Schwarzweiß – ist „Electric Fields“
von Lisa Gertsch (Regie, Buch, 
Schnitt, Produktion). Hier geschieht 
in Episoden Wunderliches: Ein Toter 
findet ins Leben zurück, sobald das 
Radio läuft; ein Termin im Büro be-
ginnt mit einer zwitschernden Frau 

und endet mit einer noch größeren 
Überraschung; ein Mann scheint mit 
der Natur zu verschmelzen (womit 
sich ein Bezug zu „Der Wald in mir“ 
herstellt). Die Welt scheint langsam 
aber sicher aus den Fugen zu geraten 
– doch vielleicht bietet das neue Mög-
lichkeiten? Es ist Einiges rätselhaft in 
diesem eigenwilligen Film, der Hoff-diesem eigenwilligen Film, der Hoff-diesem eigenwilligen Film, der Hoff
nung und Melancholie miteinander 
verbindet. (Freitag 13.30 Uhr, CS 1, 
und 18.30 Uhr, Filmhaus; Samstag 
10.30 Uhr, CS 5; Sonntag 17.30 Uhr, 
CS 2, und bis 5.2. im Streaming.)

Leonard Scheicher in „Der Wald in 
mir“. FOTO: 2PILOTS/ MARTIN ROTTENKOLBER

„Solche schönen 
Duschen gibt es in 

keinem anderen Bad.“
Katharina Schnekenbühl
über das Olympia-Hallenbad


