












Swans
von Alexandra Wach

Die Hände in den Plastikhandschuhen kennen die Bewe-
gungsabläufe gut. Jeder Griff sitzt und folgt im Takt des Herz-
schlag-Monitors einer bewährten Choreografie. Das Objekt, 
das enthüllt, gedreht, gewaschen, eingecremt und wieder einge-
packt wird, ist ein menschlicher Körper im Wachkoma. Gerade 
noch fähig zum Atmen. Fleisch gewordene Hilflosigkeit ohne 
Mitspracherecht, in Erwartung eines Herzstillstands, der sich 
nicht einstellen will. Die von Reinhold Vorschneider in ihrer 
klinischen Exaktheit meisterlich fotografierte Szene ist pures 
Kino. Sie dringt so konzentriert in das Mysterium Leben ein, 
dass es eine Weile dauert, bis man den anderen bei ihren ba-
nalen Alltagsverrichtungen wieder folgen möchte. Inszeniert 
hat dies ein junger Regisseur, der in seinem nach „Body Rice“ 
(2006) gerade mal zweiten Spielfilm eine existenzielle Schwe-
re an den Tag legt, die schlicht umwerfend ist. Der in Wien 
und Berlin lebende Portugiese Hugo Vieira da Silva (Jahrgang 
1974) beweist zudem großes Talent im Aufspüren von emotio-
nalen Blockaden. Diese äußern sich zunächst in Dialogen, die 
vor dem Hintergrund eines langsam sterbenden Angehörigen 
in ihrer Ungerührtheit das Blut gefrieren lassen.

Vater und Sohn reisen ins winterliche Berlin, um von der 
Ex-Geliebten und kaum gekannten Mutter Abschied zu neh-
men. Sie kommen aus Lissabon, wo Tarso seit 15 Jahren Autos 
mit Gewinn verkauft, die er zuvor in Deutschland abholt. Sei-
ne Einnahmen reichen für ein sorgenfreies Mittelstandsleben, 
inklusive einer Wohnung für den Filius. Der verschlossene 
Manuel gibt sich am liebsten den Ritualen einer in die Jahre 
gekommenen Jugendkultur hin, vom nächtlichen Sprayen auf 
Züge bis zum Dauerkonsum einer chronisch nörgelnden Rap-
Musik, deren Unterschichtstexte nichts mit seinem eigenen 
sozialen Status zu tun haben. Sein Berufsziel ist professionelles 
Skaten, dementsprechend häufig sieht man ihn auf dem Brett 
balancieren. Die familiäre Kommunikation ist unterkühlt, als 
das Duo zur Reise in die Vergangenheit aufbricht, in die Un-
tiefen erschreckend kalter Beziehungen, für die „Swans“ neben 
einer übermächtigen Technik im Stadtbild diffuse Fortbewe-
gungsbilder findet, untermalt mit einer elektronisch-elegischen 
Musik, die unwillkürlich Assoziationen an ähnlich suggestive 
Fahrten in Tarkowskis „Solaris“ (fd 20 140) weckt.

Mit der Ankunft auf der Intensivstation, wo die Enddrei-
ßigerin nach einer aggressiven Chemotherapie ums Überleben 
kämpft, strukturieren Krankenhausbesuche den Tagesablauf 
der beiden. An ihrem Bett herrscht eisiges Schweigen; weder 
Sohn noch Vater sind in der Lage, eine der Situation entspre-
chende Regung zu zeigen. Die Abende verbringen sie vor dem 
Fernseher in der Hochhauswohnung, die sich die Frau mit einer 
Stewardess teilt. Am Anfang dominiert pure Überforderung 
ihre dumpf um Sport und Computer kreisenden Gespräche. 
Das Leben geht in der Gropius-Stadt so unaufgeregt weiter, als 

wäre die an die Decke starrende, kahl geschorene Fremde längst 
begraben. Dann versetzt Tarso die Todesnähe der von den Ärz-
ten inzwischen aufgegebenen Ex-Frau doch noch in Angst und 
Schrecken. Er bestellt heimlich einen Heilpraktiker, der den ko-
matös verkrampften Körper mit Akupunkturnadeln traktiert, 
und behandelt seine Schlaflosigkeit mit grotesk optimistischen 
Entspannungs-CDs. Ralph Herforth läuft zu unerwarteter 
Hochform auf, wenn er der altersbedingten Exzentrik seines 
Sohns mit moralischer Entrüstung begegnet, nur um wenig 
später selbst beim Versuch der Sterbehilfe kläglich zu versagen. 
Wenn Manuel nicht beim Skaten die Zeit tot schlägt, halbher-
zig Kontakt zu Gleichaltrigen sucht oder an den frei zugängli-
chen Geschlechtsorganen des mütterlichen Torso seine sexuelle 
Neugier auslebt, lässt er sich von der androgynen Ausstrahlung 
der Mitbewohnerin autoerotisch stimulieren. Die Asiatin 
schwebt wortlos durch das Krankenhaus, entpuppt sich als 
kompetente Masseuse und mutiert im heimischen Badezimmer 
zum Zwitter, dessen Unterwäsche es als Fetisch zu klauen gilt. 
Mit dieser Figur dekliniert der Film zwar seinen modischen 
Körper-Diskurs allzu deutlich durch, schafft aber die Kurve, 
um Manuels haptische, auf Distanz angelegte Wahrnehmung 
der Welt zu brechen. Seine letzten Besuche bei der offenbar 
uneingestanden doch vermissten Mutter sind von tiefer Trauer 
und Zärtlichkeit bestimmt. Eine Erleichterung angesichts der 
verwehrten Empathie, deren unerklärliche Abwesenheit den 
Betrachter bis zum Schluss in einer Schockstarre aus Ambi-
valenz und Fassungslosigkeit verharren ließ. „Swans“ ist eine 
grandiose Studie männlicher Abwehrmanöver, atmosphärisch 
dicht trotz unterkühler Kameraführung, reich an nachhallen-
den Momenten und kontroversem Diskussionsstoff..

film-dienst.de



Swans
Sture und neugierige Körper in Berlin zeigt Hugo Vieira da Silva in seinem 
zerfallenden Kleinfamiliendreiecks-Film „Swans“. 

von Lukas Foerster

Am Flughafen in Berlin: Der Flieger schiebt sich an die 
Ausstiegsschleuse, die wie ein Schlauch an die Maschine an-
dockt. Das hat, im ruhigen, nüchternen Kamerablick aus siche-
rer Distanz, etwas Unheimliches, irgendwo zwischen Technik 
und Organik. Eine mechanische Geburt; zwei Körper werden 
durch den Schlauch in Berlin und in den Film eingeschleust: 
der Vater-Körper und der Sohn-Körper. Der dritte Körper, der 
Mutter-Körper, liegt im Krankenhaus, im Koma nach einer 
Chemotherapie. Das ist dann auch schon mehr oder weniger 
der ganze Plot, den der Film benötigt: Vater (Import / Export) 
und Sohn (Skateboard / Hip-Hop) kommen aus Portugal, um 
die schwerkranke Mutter im Berliner Krankenhaus zu besu-
chen. 

Sie stehen dann am Bett, mal der eine, mal der andere, mal 
beide zusammen und sie versuchen, sich zu diesem stillgestell-
ten, nur notdürftig bedeckten Körper zu verhalten. Die Mutter 
wird gewaschen, sie wird gestreichelt, in den Arm genommen, 
von einem Heilpraktiker mit Akupunktur-Nadeln traktiert; 
„das ist ihre Antenne“, erklärt der Rudolf-Thome-Schauspieler 
Cornelius Schwalm, nachdem er ihr die letzte Nadel direkt in 
die kahlrasierte Schädeldecke gerammt hat. Nicht nur in dieser 
Szene bewundert man die Selbstbeherrschung der Schauspiele-
rin, die das alles über sich ergehen lässt. Das ist eine der schönen 
Dinge, die man in dem Film tun kann: diesen Körper, der zwar 
bewußtlos spielt, aber es offensichtlich nicht ist, zu beobachten, 
seine kleinen Bewegungen, seine unwillkürlichen, nicht zu un-
terdrückenden Reaktionen auf das, was da, meist in liebevoller 
Absicht, mit ihm angestellt wird.

Zwischen den Krankenhausbesuchen leben Vater und Sohn 
ihre jeweiligen Leben in Berlin, sie wohnen zusammen - manch-
mal schaut Kim vorbei, eine asiatische Freundin der Mutter, de-
ren Körper eine Überraschung birgt - und schauen gelegentlich 
gemeinsam fern, kommuniziert aber wird nicht. Zwei Körper 
in der der Großstadt, noch dazu in einer, die beiden in unter-
schiedlichem Ausmaß fremd ist. Beide Körper scheinen sich in 
ihrer Haut nicht ganz wohl zu fühlen, wollen vielleicht nicht 
unbedingt aus sich heraus, aber irgendwo anders hin, suchen 
eine Differenz, zum Ich, zum Familieroman, der so radikal ka-
putt gegangen ist, dass selbst Inzest eine Option wird, einmal, 
kurz, als ein Bewegung gewordenes Gedankenspiel. 

Der Vater lässt sich von Cornelius Schwalm anstecken und 
probiert allerlei New-Age-Kram aus (Atemübungen durch eine 
verspiegelte Glastür gefilmt; wie die Rituale einer geheimnis-
vollen Sekte aus der Zukunft; das Science-Fictionhafte des ge-
samten Films kristalliert immer wieder in solchen, einzelnen 
Bildern). Der Sohn eperimentiert mit Maskierungen, erst zieht 
er sich eine silberne Kette über die Augen und sitzt einfach nur 
da, einige Sekunden lang, ganz bei sich selbst, später findet er 

etwas Schwarzes, Batmanartiges. Er zieht durch die Berliner 
Subkulturen, die man in anderen Berlin-Filmen eher selten 
sieht, landet bei den Sprayern (auch da ist Maskierung wichtig) 
und im Hip-Hop-Underground, zwei schöne Szenen spielen in 
einem Skatepark, da klebt die Kamera plötzlich ganz tief am 
Boden, gleitet flüssig die Ramps und Slides entlang, orientiert 
sich eher an den Boards, als an den Skatern.

Ein schöner, eigensinniger Film über drei Körper. Gleich-
zeitig ein Film, der trotzdem ein Drehbuch und Dialoge hat, 
Dialoge, die man oft nur schwer erträgt: problemsoziologische 
Kontaktaufnahmeversuche des Vaters ohne jeden Sinn für 
das, was die Bilder über die Beziehung der beiden zueinander 
vermitteln (die unausgesprochene, vielleicht eben doch jen-
seits aller Klischees des Entfremdungskinos unaussprechbare 
Sehnsucht nach Intimität im stillen Nebeneinander vor dem 
Fernseher), ein Gespräch des Vaters mit einem Polizisten über 
die Unbelehrbarkeit der heutigen Jugend, wie man es selbst in 
zeitgenössischen Tatorten selten lebensferner konstruiert fin-
det. Bei letzterem Gespräch verliert auch die ansonsten souve-
räne Kamera Reinhold Vorschneiders ihre Beherrschung und 
versucht sich in einer Michael-Ballhaus-Gedächtnis-360-Grad-
Fahrt. Vielleicht geht es in solchen Szenen (allzu viele sind es 
nicht, zum Glück) darum, eine bestimmte Form von Psycho-
logisierung und auch von autorenfilmerischer Sozialpädagogik 
zu diskreditieren? Das wäre in vollem Umfang gelungen. Aber 
dann doch lieber wieder raus aus der Polizeiwache, zurück ins 
kalte Berlin, zu den einsamen, sturen, neugierigen Körpern, die 
sich nicht nach der vermeintlichen Wärme und Geborgenheit 
der Soziologie und der Psychologie, sondern nach Erfahrungen 
sehnen.

perlentaucher.de


	SWANS_Kritiken_001.pdf
	SWANS_filmdienst
	SWANS_perlentaucher

