Im Zeichen der Offnung

Autor(en): Jaeggi, Urs

Objekttyp:  Article

Zeitschrift:  Zoom : Zeitschrift fur Film

Band (Jahr): 39 (1987)

Heft 6

PDF erstellt am: 31.05.2024

Persistenter Link: https://doi.org/10.5169/seals-931946

Nutzungsbedingungen

Die ETH-Bibliothek ist Anbieterin der digitalisierten Zeitschriften. Sie besitzt keine Urheberrechte an
den Inhalten der Zeitschriften. Die Rechte liegen in der Regel bei den Herausgebern.

Die auf der Plattform e-periodica vero6ffentlichten Dokumente stehen fir nicht-kommerzielle Zwecke in
Lehre und Forschung sowie fiir die private Nutzung frei zur Verfiigung. Einzelne Dateien oder
Ausdrucke aus diesem Angebot kbnnen zusammen mit diesen Nutzungsbedingungen und den
korrekten Herkunftsbezeichnungen weitergegeben werden.

Das Veroffentlichen von Bildern in Print- und Online-Publikationen ist nur mit vorheriger Genehmigung
der Rechteinhaber erlaubt. Die systematische Speicherung von Teilen des elektronischen Angebots
auf anderen Servern bedarf ebenfalls des schriftlichen Einverstandnisses der Rechteinhaber.

Haftungsausschluss

Alle Angaben erfolgen ohne Gewabhr fir Vollstandigkeit oder Richtigkeit. Es wird keine Haftung
Ubernommen fiir Schaden durch die Verwendung von Informationen aus diesem Online-Angebot oder
durch das Fehlen von Informationen. Dies gilt auch fur Inhalte Dritter, die tUber dieses Angebot
zuganglich sind.

Ein Dienst der ETH-Bibliothek
ETH Zirich, Ramistrasse 101, 8092 Zirich, Schweiz, www.library.ethz.ch

http://www.e-periodica.ch


https://doi.org/10.5169/seals-931946

Urs Jaeggi

Im Zeichen
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Elem Klimow, der Vorsitzende
des Verbandes der Filmschaffen-
den in der Sowjetunion, und Jack
Valenti, der Prasident der machti-
gen Motion Picture Association of
America, reichten sich anlasslich
der 37. Internationalen Filmfest-
spiele Berlin im Schoneberger
Rathaus die Hand. Wenn immer
auch dieser Handschlag auf Be-
treiben der Fotografen zustande
kam, so hatte er dennoch seinen
symbolischen Wert: Die Berlinale
stand dieses Jahr — noch starker
als zuvor — im Zeichen einer offe-
nen Begegnung zwischen Ost und
West; einer Begegnung dbrigens,
die gepragt war durch jene Politik
der Offnung, wie sie durch den
Staats- und Parteichef Michael
Gorbatschow in jungster Zeit ein-
geleitet wurde. Kulturpolitisch ge-
sehen, bekam die Berlinale da-
durch den Rang eines Gipfeltref-
fens. Filmkinstlerisch dagegen
bewegte sie sich — von Ausnah-
men abgesehen — eher in den
Niederungen des Flachlandes.

Der internationalen Jury — sie
tagte dieses Jahr unter dem
Vorsitz des dsterreichischen
Schauspielers Klaus Maria
Brandauer — erwuchs denn auch
keine schwierige Aufgabe, den
besten Film des Wettbewerbs
zu erkiren. Des Sowjetrussen
Gleb Panfilows «Tema»

(Thema) dominierte die Konkur-
renz in einer Weise, dass Zweli-
fel Gber den Ausgang der ge-
heimen und immer auch ein
wenig geheimnisvollen Beratun-
gen gar nicht autfkommen konn-
ten. Der Film, der nun, nachdem
er sieben Jahre lang unter Ver-
schluss gehalten wurde, erst-
mals einer breiteren Offentlich-
keit vorgestellt wurde, erzahlt
die Geschichte eines Dramati-
kers, der zusammen mit einem
Schriftstellerkollegen dem lar-
migen Moskau den Rucken
kehrt, um in der Abgeschieden-
heit der Provinzstadt Susdal das
«lgorliedy, ein nationales Helden-
epos, zu dramatisieren.

Konfrontation
mit der inneren Leere

Was sich fur die beiden Litera-
ten wie ein heiterer Ausflug an-
lasst, bei dem der Alkohol reich-
lich fliessen und auch andere
Freuden des Lebens nicht zu
kurz kommen sollen, wird zu-
mindest flr den Dramatiker zu
einer schweren Prifung: Durch
die Begegnung mit einer jun-
gen, geheimnisvollen Frau, die
das Leben und Werk eines un-
bekannten Schriftstellers der
Gegend erforscht, muss er er-
kennen, dass er ldngstens zu ei-
nem jener opportunistischen
Lohnschreiber geworden ist, der
sein Engagement und seine
Kreativitat den Privilegien geop-
fert hat, die mit Wohlverhalten
gegeniber dem Staat erworben
werden konnen. Nicht ihm ge-
hort deshalb die Liebe dieser
Frau — mag er ihr noch so nach-
laufen und um sie werben —,

sondern eben diesem unbe-
kannten Dichter. Dieser hat
zwar das Schreiben aus Resig-
nation aufgegeben, nicht aber
die Freiheit des Geistes. Als To-
tengraber arbeitet er jetzt —
welch gleichnishaftes Bild! —, ei-
nerseits um seinen Lebensun-
terhalt zu verdienen, anderer-
seits um sich die Mittel flr die
Emigration nach Israel zu be-
schaffen.

Sein Film, meinte Panfilow an
der Pressekonferenz in Berlin,
habe an Aktualitat verloren,
«well iIm Lande Verdnderungen
stattgefunden habeny. In der Tat
mag es stimmen, dass nach
dem Reformkurs ein russischer
Schriftsteller nicht mehr vor der
Alternative steht, entweder mit
der politischen Luge zu leben
und sich zu arrangieren oder —
wenn Uberhaupt moglich — ein
Leben im Exil zu wahlen. Und
bestimmtist die Erwdhnung ei-
ner Auswanderung nach Israel
durch Kulturschaffende heute
nicht mehr wie noch vor kurzer
Zeit ein Tabu, das gleich zum
Auffihrungsverbot eines Wer-
kes fuhrte. Dennoch: «Themay
hat in den Jahren, in denen er
auf Eis lag, weder seine Brisanz
noch seine Frische eingebusst.
Das liegt wohl einerseits daran,
dass der Film von Panfilow zwar
gewiss eine allegorische Aus-
einandersetzung von geradezu
analytischer Dimension mit ei-
nem auf schierer Botmassigkeit
aufgebauten Gesellschaftssy-
stem ist, aber in seiner Wahrheit
und Gultigkeit in der Konfronta-
tion mit der inneren Leere als
Folge opportunistischen Verhal-
tens weit (iber das Lokale hin-
auszielt und somit auch nicht
zeitgebunden ist. Das liegt aber
andererseits bestimmt an der
heiter-ironischen und humori-
stisch-lakonischen Art, mit der
Panfilow den Stoff behandelt,
allerdings ohne seine zutiefst
tragischen Aspekte jemals zuzu-
schutten. Und das liegt
schliesslich an einer ebenso
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kraftvollen wie subtilen Insze-
nierung, die zu einer Uberein-
stimmung von Form und Inhalt
flhrt, die eben letztlich ein
Kunstwerk ausmacht.

Verblassendes und
Verblasenes

Neben Panfilows Meisterwerk,
dessen Freigabe zur Vorfihrung
in der Sowjetunion wie auch im
Westen wie ein Zeichen flr den
frischen Wind steht, der offen-
sichtlich und zumal in kultureller
Hinsicht aus Moskau weht,
hatte es der zweite russische
Wettbewerbsfilm keineswegs
leicht. Dass auch «Skorbnoe
bescuvstviey (Gramvolle Gefiihl-
losigkeit) ein Film der Offnung —
wenn auch weniger der politi-
schen denn der kinstlerischen —
ist, sei nicht bestritten. Diese fil-

mische Fantasie, die Motive aus
George Bernard Shaws Biihnen-
stick «Haus Herzenstody, ver-
fremdete Dokumentaraufnah-
men aus dem Ersten Weltkrieg
und schliesslich Wochenschau-
bilder Gber einen Auftritt Shaws
vermischt, erweist sich als eine
schwerverstandliche, kompli-
zierte Parabel Uber die Deka-
denz einer Epoche. In fast anar-
chischer Weise lasst der Regis-
seur, der 36jahrige Aleksandr
Sokurow, seiner ungestimen
Bildphantasie freien Lauf und
reichert seine Tableaux tUberdies
mit Symbolismen an, die den
Zugang zum Film keineswegs
erleichtern. Zwar ist unschwer
zu erkennen, dass Sokurow sei-
nen Tarkowski kennt und seine
Lektion gelernt hat, aber es fehlt
seinem Film die Ruhe und die
ordnende Hand, um der Sturm-
flut an Einfallen, Bildern und

Wiirdiger Schlusspunkt der
Berliner Filmfestspiele:

«Proscanie» (Abschied von
Matjora) von Elem Klimow.

Ideen Herr zu werden. Dennoch
wird man «Gramvolle Gefuhllo-
sigkeit» als ein Werk der rigoro-
sen Abkehr von jeglicher Form
des sozialistischen Realismus
auch neueren Zuschnitts verste-
hen missen.

Musste Sokurows wilder
kinstlerischer Ausbruch neben
der bestechenden Klarheit des
Werkes von Panfilow verblas-
sen, so wirkte anderes dagegen
gar verblasen. Ich denke da
etwa an den amerikanischen
Wettbewerbsbeitrag « Night
Mother» (‘Nacht Mutter) von
Tom Moore. Auch wenn man
berlcksichtigt, dass es sich hier
um ein Spielfiim-Debut handelt,
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so wirkt die Inszenierung des
gleichnamigen Blhnenstlckes
von Marsha Norman doch tber-
aus konventionell und bieder.
Moore ist es kaum gelungen,
dem Zweipersonenstlck eine
filmische Handschrift aufzu-
zwingen. Sein Werk wirkt des-
halb wie eine simple Ablichtung
des Blhnenstlcks. Daran an-
dern weder die guten schau-
spielerischen Leistungen von
Sissy Spacek und Anne Ban-
croft, noch die tberraschende
Ausgangssituation der Ge-
schichte etwas. Die Auseinan-
dersetzung zwischen der Toch-
ter, die erstmals in ihrem Leben
ihr Schicksal bestimmend in die

Hande nimmt und beschliesst,
aus dem Leben zu scheiden,
und der bisher wenig verstand-
nisvollen Mutter, die nun mit al-
len Mitteln versucht, diesen Ent-
schluss rickgangig zu machen,
bleibt durch die kraftlose Insze-
nierung stets an der Oberflache.
Nie erreicht sie jene Dimension
des tiefen Eindringens in die
Psyche zweier sich aneinander
reibender Menschen, und nie
wird sie zum Gleichnis fir eine
Gesellschaft, die nur noch mate-
riell, nicht aber menschlich zu
denken in der Lage ist.

Was, so bleibt Gberhaupt zu
fragen, hatte das amerikanische
Filmschaffen in Berlin dem so-

Vertane Chance

«ll Caso Moroy («Der Fall Moroy)
von Giuseppe Ferrara

hme. Es entbehrt nicht einer ge-
wissen Ironie, dass der grossar-
tige italienische Schauspieler
Gian Maria Volonté in Berlin mit
dem Silber-Béren fir den besten
Darsteller ausgerechnet fur ei-
nen Film ausgezeichnet wurde,
in dem er weit unter seinem Ni-
veau agiert. Dass er fur die Rolle
des ermordeten Ministerprasi-
denten und Chefs der Democra-
zia Cristiana (DC) die Idealbeset-
zung ist, liegt auf der Hand, dass
Giuseppe Ferrara ihm jedoch die
Mbglichkeit nicht gab, diese
Rolle adaquat zu gestalten, ist
unbegreiflich,

Die Fakten dirften bekannt sein:
Am 16. Méarz 1978 wird Aldo
Moro auf dem Weg zum Parla-
ment von einem Kommando der
Roten Brigaden in einen Autoun-
fall verwickelt, seine funfkopfige
Eskorte wird kaltblltig erschos-
sen, er selbst entfuhrt. b Tage
spater findet man Moros Leiche
in einem roten Fiat mitten in
Rom, nahe der Parteizentralen
von DC und PCI.

Giuseppe Ferraras Film «ll caso
Moroy deckt genau diese Zeit-
spanne ab, und er versucht zu
zeigen, wie sich das Schicksal
Moros zwischen den erstarrten
politischen Blocken entschieden
hat. Dass er unverholen sugge-
riert, der DC-Chef sei von den

Exponenten seiner eigenen Par-
tei gewissermassen der Staats-
rason geopfert worden, hatte in
Italien zur Folge, dass sich die
DC gewehrt hat. Der Film habe
die Wahrheit vollig verdreht,
hiess es etwa und «hier wird der
Eindruck erweckt, nicht die Ter-
roristen, sondern wir Christde-
mokraten seien die wahren
Schuldigen an der Ermordung
von Aldo Moroy, war in einem
Leitartikel im DC-Organ «ll Po-
poloy zu lesen.

Wie dem auch sei, «ll caso
Moro», basierend auf einem
Drehbuch des Amerikaners Ro- .
bert Katz, der bereits 1980 unter
dem Titel «l giorni dell’ira» (¢«Die
Tage des Hasses») die erste Re-
konstruktion des Falles verof-
fentlicht hat, ist ein eher mittel-
prachtiger Film. Wéhrend drei
Viertel seiner Dauer kommt er
kaum Uber «Tatort»-Niveau hin-
aus. Am Schluss wird er etwas
dichter. Was Giuseppe Ferrara.
vor allem vorzuwerfen ist, ist die
mangelnde psychologische Ver-
tiefung seiner Figuren. Wohl aus
Angst, der Sympathien flr die
Terroristen verdachtigt zu wer-
den, belasst er diese Figuren
véllig ohne Konturen. Ganz un-
verzeilich ist fir mich die Di-
stanz, die er zur Hauptfigur, zu
Moro selber, beibehilt. Die ein-
zige Figur, die Uberzeugend ge-
staltet ist, die wirklich lebt, ist
Moros Ehefrau (gespielt von
Margarita Lozano, die man aus
einigen Taviani-Filmen kennt).

wijetischen entgegenzusetzen,
das mit Elem Klimows «FProsca-
nie» (Abschied von Matjora) ei-
nem ebenfalls schon 1982 ent-
standenen Film, den Filmfest-
spielen einen wirdigen
Schlusspunkt setzte und Uber-
dies im «Panorama» mit einer
Reihe von Filmen zur Umwelt-
Problematik vertreten war? (Vgl.
dazu den nachfolgenden Artikel
von Karl Saurer.) «The Color of
Money» von Martin Scorsese
(ZOOM Nr.5/87), derin Uber-
zeugender Weise die Spannung
des Spiels mit einer geradezu
philosophischen Betrachtung
Uber Unschuld und Verderbt-
heit, Lebenslust und Lebens-
frust verbindet, in erster Linie
naturlich. Doch wie «Proscanie»
wurde «The Color of Money»
ausser Konkurrenz gezeigt. Im
Wettbewerb vermochte neben
«'Night Mother» auch «Children
of a Lesser God» von Randa
Haines (ZOOM Nr.5/87) nur be-
dingt zu Uberzeugen: Zu rihrse-
lig ist letztlich die Liebesge-
schichte zwischen einer ebenso
intelligenten wie auch attrakti-
ven Taubstummen und ihrem
Lehrer, als dass echte Glaub-
wiurdigkeit wirklich aufkame.

Spekulatives und
Hintergriindiges

Dennoch: Mir ware es lieber ge-
wesen, wenn der aus taktisch-
diplomatischen Grinden an die
USA zu vergebende Preis an
den immerhin menschlich an-
sprechenden und tberdies auch
engagierten Film von Randa
Haines gegangen ware als an
den Uberaus problematischen
«Platoonyvon Qliver Stone. Der
mit dem Silbernen Béaren fiur die
beste Regie ausgezeichnete
Film kommt mit dem Anspruch
daher, einen Beitrag zur Bewal-
tigung des Vietnamkriegs zu lei-
sten. In Wirklichkeit aber zele-
briert das ible Machwerk mit
den spekulativen Mitteln der



Problematischer Beitrag zur
Bewaltigung des Vietnam-
kriegs: Oliver Stones
«Platoony.

«Ramboy-Filme eine brutale Or-
gie nicht mehr enden wollender
Gewalttaten, die anscheinend
die besondere Schmutzigkeit
dieses fernab von der amerika-
nischen Heimat gefihrten Krie-
ges belegen sollen. Dass sich
die in taglichen Scharmutzeln
aufreibenden, physisch und
psychisch kaputten Gl's von der
eigenen Regierung als Mario-
netten eines Ublen politischen
Spiels verschaukelt fihlen, wird
zwar mit Kraftausdricken verbal
geadussert, aber nie ernsthaft
hinterfragt. Dass dieser Krieg
eine «Scheissey ist, der jeder so
schnell wie moglich entrinnen
maochte, ist eine Erkenntnis, die
zur Bewaltigung des amerikani-
schen Vietnam-Traumas so we-
nig beitragt wie die Feststel-
lung, dass die Soldaten in den
Dschungeln Vietnams nicht nur
gegen den allgegenwartigen
Vietkong, sondern auch gegen
den nicht minder prasenten
Feind in den eigenen Reihen als
Folge einer zersetzten Moral zu
kampfen haben.

«Platoony bleibt der reinen
Ausserlichkeit verhaftet. Der
Film zeigt — sinnlos realistisch
mitunter und eben mit diesem
brutalen Realismus auf den la-
tenten Voyeurismus eines be-
stimmten Publikumssegmentes
spekulierend —, wie grausam es
draussen an der Front war. Aber
er fragt keinen Augenblick da-
nach, wie es zu diesem Krieg
gekommen ist. Damit hat dieser
Film, der in den Vereinigten
Staaten als Antikriegsfilm ge-
handelt wird und sich deshalb
die Kritik von rechts zuzog, viele
Gemeinsamkeiten mit amerika-
nischen Informationssendungen
am Fernsehen. Auch diese zei-
gen in oft Uberaus spektakularer
Weise Fakten, aber decken

kaum einmal die Hintergriinde
auf, die zu diesen Fakten fuhr-
ten. Mag man TV-News bedingt
noch zubilligen, dass sie mehr
die vordergrindige Aktualitat
als eine vertiefende Analyse su-
chen, so sind fur einen Film, der
vorgibt, kritisch jingste Vergan-
genheit zu untersuchen, doch
andere Massstabe zu setzen.

Zu billig ware es indessen,
das amerikanische Filmschaffen
der Gegenwart einfach generell
der kritiklosen, selbstgenlgsa-
men Oberflachlichkeit zu be-
zichtigen; zu einfach auch, ihm
ausschliesslich kommerzielle
Absichten zu unterstellen, wie-
wohl heutzutage ein Film in den
Staaten nur dann als erfolgreich
gilt, wenn er eben auch entspre-
chend Geld an der Kinokasse
einspielt. Ob Paul Schraders

neustes Werk — «Light of Dayy»
(Licht des Tages» wurde, eben
erst fertiggestellt und in Berlin
als Hommage an den in der
Jury amtierenden Regisseur in
einer Spezialvorfiihrung gezeigt
— dieser Kategorie der erfolgrei-
chen Filme angehoren wird,
dariber lasst sich im Augen-
blick nur spekulieren. Gewiss
aber ist, dass dieser Film zu den
interessantesten gehorte, die im
offiziellen Festivalprogramm zu
sehen waren, und damit half,
das etwas mediokre Erschei-
nungsbild des amerikanischen
Filmschaffens aufzupolieren.
Nach dem etwas missglick-
ten «Mishimay findet Schrader
in «Light of Day» zurtick zur Kraft
seiner friheren Filme, die wie
etwa «Blue Collary oder «Hard-
corey» immer prazise Seismo-



gramme der amerikanischen
Gesellschaft und ihrer Verhal-
tensweise waren. Wie so oft in
seinen bisherigen Werken
nimmt die Geschichte ihren An-
fang in einer pietistisch-konser-
vativen Familie, aus deren gei-
stiger Enge die Kinder ausbre-
chen. Die Rockszene, in der sich
Bruder und Schwester mit un-
terschiedlichem Erfolg zu etab-
lieren versuchen, erweist sich
zwar einerseits als Fluchtort, wo
sich der Protest gegen die
schlechte Welt mit Unterstit-
zung von heavy metal lautstark
herausbrillen lasst, aber dann
auch als ein klnstlicher Kos-
mos, der keine Geborgenheit
schenkt. Schraders Film ist die
beklemmende Beschreibung
der Entfremdung innerhalb ei-
ner Familie, deren Mitglieder
sich nicht nur nichts mehr zu sa-
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gen haben, sondern allesamt in
Scheinwelten gefliichtet sind,
welche die Realitaten zudecken.
Das gilt flr die Eltern, die in ei-
nem oberflachlichen, aber cha-
rismatisch geliebten Glauben
Vergessen vor ihrem eigenen
Versagen suchen, so gut wie fur
ihre erwachsenen Kinder, die in
der Rockszene eine Alternative
zu ihrer verkorksten privaten
und sozialen Umwelt zu finden
glauben. Schraders «Light of
Day» ist —auch wenn er am
Ende Hoffnung zumindest an-
tont — Uberdies ein bitterboser
Exkurs Gber ein Amerika, das in
seinem Streben nach Erfolg und
in seiner Verehrung materieller
Werte jeglichen inneren Halt
verloren hat und die Menschen
immer ratloser und einsamer
zurticklasst. Gleichgultigkeit und
Oberflachlichkeit erweisen sich

dabei als Viren, die jede Wider-
standskraft zersetzen. Paul
Schraders Film ist in mancher
Beziehung Panfilows «Temany
gleichzusetzen, weil er wie die-
ser versucht, der Lebenslige
die Realitdt gegenlberzustellen.

Verzerrtes Bild durch
Preissegen

Das Gipfeltreffen des russi-
schen und amerikanischen
Filmschaffens und die im We-
sten erstmals mogliche Begeg-
nung mit dem von der politi-
schen und kulturellen Offnung
beginstigten sowjetischen
Filmschaffens verliehen der
diesjahrigen Berlinale den Cha-
rakter der Ereignishaftigkeit.
Dazu trugen einige, wenn auch
wenige Filme aus den beiden



Subtile Studie iiber die Unter-
driickung der Frau aus Brasi-
lien: «Vera» von Sergio Toledo.

Léandern gewiss bei. Was aber
gab es ausserhalb dieser ge-
wiss wichtigen Programm-
schwerpunkte an den Filmfest-
spielen zu entdecken? Das viel-
seitige Palmarés, in dem die
Verdikte der nahezu schon zahl-
losen Juries aufgelistet sind,
tduscht meines Erachtens uber
die wahren Sachverhalte hin-
weg. Zumal im Wettbewerb, der
doch nach wie vor die piéce de
résistance eines Filmfestivals
sein sollte, war die Zahl der
wirklich bedeutsamen Filme an
einer Hand abzuzahlen.

Zu den Filmen, die etwas
Licht ins Dunkel einer in der Tat
sehr durchschnittlichen Pro-
grammauswahl brachten, ge-
hort zweifellos «Vera» des Brasi-
lianers Sergio Toledo. Dieses
Werk, das die Schwierigkeiten
einer jungen Frau zeigt, die sich
in ihrem Wesen mannlich gibt
und die sich auch entsprechend
kleidet, erweist sich, sieht man
vom spekulativen und missrate-
nen Schluss einmal ab, als eine
subtile, durchaus auch in einem
allegorischen Sinne zu verste-
hende Studie lber die Unter-
driickung der Frau und ihre Ein-
weisung in ein bestimmtes Rol-
lenverhalten. Geschickt wird in
Rickblenden gezeigt, wie Vera,
die im Waisenhaus aufwachst,
sich mannliches Verhalten nach
und nach aneignet, weil sie am
eigenen Leibe die Bedeutung
mannlicher Dominanz erfahrt.
Dass sie —einmal aus dem Wai-
senhaus entlassen — Schwierig-
keiten hat, sich in einer das Rol-
lenverhalten akzeptierenden Ge-
sellschaft zurechtzufinden und
mit ihrem scheinbaren Macho-
Gehabe eine ernsthafte Freund-
schaft verdirbt, gehért zur Tragik
eines Lebens, das von vornher-
ein in falsche Bahnen gelenkt

wurde. Toledos Film wird denn
auch uber die tragische Ge-
schichte von Vera hinaus zu ei-
ner bitteren, sehr realistisch ins-
zenierten Abrechnung mit den
Ublen Verhéltnissen in brasilia-
nischen Waisenhausern.

Von der Thematik her nicht
minder interessant ist «Umi to
Dokuyakuy (Das Meer und das
Gift) des Japaners Kei Kumai,
der ein dunkles Kapitel japani-
scher Medizinalgeschichte auf-
greift, die unter dem Begriff «Ai-
hara»-Affare aktenkundig ge-
worden ist. Chirurgen einer Ab-
teilung des kaiserlichen Univer-

.sitatsspitales lassen sich kurz

vor Kriegsende in Ubereinstim-
mung mit Armeeoffizieren dazu
hinreissen, an einer in Gefan-
genschaft geratenen amerikani-
schen Bomberbesatzung Vivi-

sektion durchzufuhren. Ziel des

grausamen Experimentes ist es,
herauszufinden, wie viel Lunge
der Mensch zum Uberleben be-
notigt. Der Uberzeugend foto-
grafierte Schwarzweiss-Film hat
dann seine ganz starken Mo-
mente, wenn er falschen Ehr-
geiz, medizinisches Prestige-
denken, Kadavergehorsam, aber
auch die Verdrangung ethischer
Verantwortung durch wissen-
schaftliche Neugier als die
Triebfedern fur das unmenschli-
che Handeln entlarvt und den
Faschismus im Gedankengut
der leitenden Arzte blosslegt.
Wenn Kumai dann aber dazu
ansetzt, mit hyperrealistischen
Operationsszenen die Kaltbli-
tigkeit und Hartherzigkeit der
am Experiment beteiligten Chi-
rurgen und Militars zu doku-

Palmareés der Berlinale

Der Goldene Bar als Hauptpreis
der Internationalen Filmfest-
spiele Berlin geht an den sowje-
tischen Film «Temas (Thema)
von Gleb Panfilow. Der amerika-
nische Vietnam-Film «Platoony
von Oliver Stone erhielt einen
Silbernen Baren fur die beste
Regie.

Silberne Berliner Baren fur die
beste schauspielerische Lei-
stung erhielten die Brasilianerin
Ana Beatriz Nogueira fur ihre
Rolle in dem Film «Vera» von
Sergio Toledo sowie der ltaliener
Gian Maria Volonté fiir seine
Darstellung in dem Film «Der
Fall Aldo Moro» (Il caso Moro)
von Giuseppe Ferrara. Der Spe-
zialpreis der Berlinale-Jury ging
an den japanischen Film «Das
Meer und das Gifty (Umi to Do-
kuyaku)von Kei Kumai.

Der fur mehrere Oscars vorge-
schlagene amerikanische Bei-
trag «Children of a Lesser God»
von Randa Haines erhielt einen
Silbernen Baren, weil er ein
«aussergewohnliches Thema
(Probleme von Gehorlosen) po-
pular und sensibely behandelt
habe. Ein Silberner Bar fir eine
hervorragende Einzelleistung
geht zu gleichen Teilen an die
Filme «£/ afio de las luces» von
Fernando Trueba (Spanien) und

«Tagebuch fir meinen Gelieb-
teny (Naplo Szerelmeimnek)von
Marta Meszaros (Ungarn).

Mit dem erstmals vergebenen
Alfred-Bauer-Preis zum Geden-
ken an den Griinder und lang-
jahrigen Leiter der Filmfestspiele
wurde der franzosische Film
«Mauvais sangy von Leos Carax
ausgezeichnet.

Die Internationale Evangelische
Filmjury (INTERFILM) vergibt
den Otto-Dibelius-Preis an den
Wettbewerbsfilm «Temay. Als
bester Film des Internationalen
Forums des jungen Films wurde
der polnische Beitrag «Siekiere-
zaday (Ballade mit der Axt)von
Witold Leszcynski ausgezeich-
net. Der von der INTERFILM-
Jury verliehenen One World
Filmpreis geht an den venezola-
nischen Forumsbeitrag «Pe-
quena revanchay (Kleine Rache)
von QOlegario Barrera.

Die Internationale Katholische
Filmorganisation fur Kino und
audiovisuelle Medien (OCIC)
zeichnet im Wettbewerb den
Film «Naplo Szerelmeimneky
(Tagebuch fiir meinen Geliebten)
aus. Der Forderpreis flr einen
Film im Internationalen Forum
des Jungen Films wird «Ye
Shany (Wilde Berge)von Yan
Xueshu (Volksrepublik China)
zugesprochen.




mentieren, macht die sachliche
Auseinandersetzung spekulati-
ven, zumindest aber fragwrdi-
gen Elementen einer sehr sub-
jektiven Beweisfliihrung Platz.
Und wenn schliesslich — vollig
unnotigerweise — die deutsche
Gattin des Chefchirurgen paral-
lel zur brutalen Sektion an ei-
nem lebenden Menschen den
Choral «Oh Haupt voll Blut und
Wundeny intoniert, gerat der
Film gar in die Bereiche tbel-
sten Kitsches. Dabei weiss man
allerdings nicht so recht, ob da-
bei dem japanischen Regisseur
nicht einfach seine klischeehaf-
ten Vorstellungen einer deut-
schen Hausfrau und Arierin des
Dritten Reiches im Weg gestan-
den sind.

Unsagliches

Die Entschuldigung, Uberliefer-
ten Klischeevorstellungen einer
fremden Kultur auf den Leim
gekrochen zu sein, darf hinge-
gen der reputierte Regisseur
Andrzej Wajda fur sich nicht in
Anspruch nehmen. Sein neu-
ster, in Polen gedrehter Film,
«Kronika ypadkow milsonychy»
(Die Chronik von Liebesge-
schichten), erweist sich als eine
am Vorabend des Zweiten Welt-
krieges spielende Romanze ei-
nes Maturanden mit einer Al-
tersgenossin mit bedeutungs-
schwangerem Hintergrund.
Man wuirde Wajda wohl Un-
recht tun und seine friheren
Filme verkennen, séhe man
nicht in jeder Figur, die in «Die
Chronik von Liebesgeschichteny
auftritt, den symbolischen Ver-
treter einer bestimmten Gesell-
schaftsgruppe im Vorkriegs-Po-
len. Der Mann aus der Zukunft,
der den Maturanden immer
wieder aufsucht, um nach den
offenbar verschollenen Wurzeln
seiner Jugend und nach seiner
verlorengegangenen Heimat zu

suchen, ist wohl Hinweis genug,

dass es der Zuschauer nur vor-
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dergriindig mit einem Liebesrei-
gen romantischer Art zu tun be-
kommt, sondern vielmehr ein
Gleichnis aufzuschlisseln hat.
Zum Argernis wird nun aller-
dings, dass dieses Gleichnis so-
zusagen in einer von Weich-
zeichnern triefenden Bilderflut
ersauft wird. Der Film zerfled-
dert dem Regisseur unter den
H&énden zum reinen Asthetizis-
mus, und mitunter gar geraten
die erlesenen Tableaux zum un-
freiwilligen komischen Kitsch.

Unfreiwillig komisch, aber
durchwegs aufgesetzt wirkt die
Begegnung eines jungen Deut-
schen, der in der Gegend von
Montenegro den Spuren einer
vermutlich unrithmlichen Ver-
gangenheit seines Vaters nach-
geht, und einer fir das deutsche
Fernsehen arbeitenden Jugosla-
win auf Kurzurlaub. «Die Ver-
liebten» heisst dieses Mach-
werk, das an der Berlinale aus
unerfindlichen Griinden der La-
cherlichkeit preisgegeben
wurde. Jeanine Meerapfel
(BRD) hat die Geschichte erfun-
den und inszeniert. Ein Film
Uber Geflihle hatte das wohl
werden sollen, ein Film, der mit
Bildern von aussen die Welt im
Innern zweier Menschen er-
schliesst. Das ist in geradezu
grotesker Weise missglickt,
well weder die Bilder, noch die
Dialoge stimmen, weil alles
konstruiert wirkt und Sensibilitat
mit Gefuhlsduselei verwechselt
wurde.

Von einem missglickten Film
kann man bei Jean-Marie
Straubs und Daniéle Huillets
Adaptation des Trauerspielfrag-
ments «Der Tod des Empedok-
lesy von Friedrich Hélderlin
wohl kaum sprechen. Nach den
Ausserungen der beiden Auto-
ren handelt es sich bei dieser
oden Inszenierung abgehackten
Rezitierens mit falscher Beto-
nung durch mittelmassige
Schauspieler um die einzig
mogliche und demnach auch
einzig richtige und somit bahn-

brechende Interpretation des
Textes. Es wird wohl nicht an
Stimmen fehlen, welche die «ra-
dikaley» und «rigoros puristi-
sche» Verfilmung — d. h. das De-
klamieren des Textes im Leier-
ton vor starrer Kamera und leise
im Wind sich wiegendem
Buschwerk —zu feiern wissen.
Dagegen mit Argumenten anzu-
treten, ist ungeféahr gleicher-
massen sinnvoll, wie den be-
riuhmten Kaiser davon zu uber-
zeugen, dass er keineswegs die
schonsten Kleider tragt, son-
dern nackt durch die Strassen
lauft.

Auswabhlkriterien iiberprifen

Nein, da schau ich mir denn
schon lieber «(Masques» (Mas-
ken)von Claude Chabrol an; ei-
nen Film, den ich zwar schon
hundertmal gesehen habe und
bei dem nicht nur Chabrols fri-
heres Schaffen, sondern auch
Hitchcock und ein paar andere
grussen lassen. Die Geschichte

- vom liebenswerten Fernsehon-

kel, der die Sendung fur die al-
ten Menschen moderiert, wenn
er nicht gerade eine ihm im
Wege stehende Person vom Le-
ben zum Tode beférdert, ist
zwar keineswegs neu, aber im-
merhin suffig und gekonnt ins-
zeniert. Dennoch wirft gerade
ein solcher Film — wie natrlich
auch die vollig unbedarften, zu
denen auch die dreist-dumme
Komédie «Le Miraculéy (Das
Wunder)von Jean-Pierre Mocky
(Frankreich) Gber den Wunder-
kultin Lourdes gehort — die
Frage nach den Auswahlkrite-
rien auf.

In Berlin wird man sich genau
Uberlegen mussen, welche
Wege insklnftig zu beschreiten
sind, soll der Wettbewerb nicht
zu einer Farce werden. Berli-
nale-Leiter Moritz de Hadeln -
erneut mit einem Dreijahresver-
trag ausgestattet — wird davon
ausgehen mussen, dass die



Spezialitat des Festivals, nam-
lich ein Schaufenster flir den
Film aus den sozialistischen
Staaten zu sein, heute kaum
mehr ausreicht, um eine zufrie-
denstellende Qualitat des Wett-
bewerbs sicherzustellen. Die
Filme aus den Landern des eu-
ropaischen Ostens erwiesen
sich mit Ausnahme jener aus
der Sowjetunion und Ungarn
sowohl in kiinstlerischer wie
auch inhaltlicher Hinsicht als
vollig bedeutungslos, um nicht
zu sagen langweilig. Mag sein,
dass dies in den nachsten Jah-
ren als eine Folge der Reform-
bestrebungen in der UdSSR &n-
dern wird. Kann aber auch sein,
dass die Auswahlkommission
ihre Fuhler endlich dorthin aus-
strecken muss, wo filmisches
Engagement in einem Einklang
mit den politischen, sozialen
und kulturellen Anliegen der
Bevdlkerung steht: in vielen
Landern Afrikas, Asiens und La-
teinamerikas beispielsweise.
Dass die wirklich innovativen
Entwicklungen des Films heute
im Stden unseres Erdballs ge-
schehen, hat die Festspiellei-
tung in Berlin offensichtlich
noch nicht zur Kenntnis genom-
men. Anders lasst sich wohl
kaum erklaren, weshalb nur ein
einziger Film aus der sogenann-
ten Dritten Welt das Wettbe-
werbsprogramm der Berlinale
zierte.

Karl Saurer

Im Banne
der atomaren
Bedrohung

Eindriicke vom
17. Internationalen Forum
des jungen Films

Wer sich dem facettenreichen
Programmangebot des «Interna-
tionalen Forums des jungen
Filmsy stellt — was angesichts
der rund 100 ausgewahlten
Filme und Videos nur selektiv zu
leisten ist — wird elf Tage lang
mit den drangendsten Proble-
men rund um unsern Planeten
konfrontiert. Und manchmal
gibt es Momente, in denen ei-
nem schlicht das Sehen und
Haoren vergehen konnte, wo
man die geballten Widerspiege-
lungen von menschlichem Leid
und gegenwartigen drohenden
Katastrophen kaum mehr aus-
hélt. Momente, in denen man
froh ist, in einen sanft stromen-
den Bild-Fluss einzutauchen,
wie in Viswanadhans «Eau/Gan-
ges» (Wasser/Ganges), wo man
sich nach 135mindtiger filmi-
scher «Medidation» gleicher-
massen erfrischt und gereinigt
fahlt wie die vielen Menschen,
die man bei Viswanadhans
Reise von der Meeresmindung
den Ganges hinauf bis zur
Quelle unter den schneebe-
deckten Gipfeln des Himalaya
immer wieder in den Fluss stei-
gen sieht. Eine Ruhe des
Schauens wie bei dieser ganz
auf Bilder und Tone vertrauen-
den Arbeit des in Frankreich le-
benden indischen Malers und
Filmemachers evozierten we-
nige andere Filme —und diese
stammten fast allesamt aus
Asien oder aus den USA, bzw.
aus dem in Arizona gelegenen
Navajo-Reservat. Zusammen
mit Susan Fanshels «A Weave
oft Time» (Ein Gewebe aus Zeit

— Die Geschichte einer Navajo-
familie 1938-1986) wurden ei-
nige 1966 von Navajos selbst
gefilmte Schwarzweiss-Stumm-
filme gezeigt wie «The Spirit of
the Navajosy, der eine Hei-
lungszeremonie dokumentiert,
bei der der indianische Medizin-
mann ausser auf Pflanzen und
Gebete auch auf die Wirkung
von Bildnissen vertraut, die er
mit verschiedenfarbigem Pulver
auf einer Sandunterlage gestal-
tet, auf die sich der Patient zu
setzen hat.

Susan Fanshel verdichtete in
«A Weave of Time» 20 Stunden
eigene Aufnahmen und zwei

‘Stunden Archivmaterial des

Ethnologen John Adair aus dem
Jahre 1938 zu einer geschickt
Vergangenheit und Gegenwart
verknupfenden Studie Uber vier
Generationen einer Navajo-Fa-
milie. Sie vermittelt dabei einen
umfassenden Einblick in eine
Kultur, die sich in heftigem Um-
bruch befindet und von weitrei-
chendem ldentitatsverlust be-
droht ist. Rigorose Einfluss-
nahme der amerikanischen Be-
horden fihrten beispielsweise
dazu, dass die Grosseltern sich
mit ihren Enkelkindern nicht
mehr unterhalten kdnnen, da
diese nur Englisch gelernt ha-
ben. (John Burnside, der 84j&h-
rige Medizinmann fasst bitter
zusammen: «lch frage mich, ob
diese Dinge, die ich gelernt
habe, alle in Vergessenheit ge-
raten werden. Heutzutage
spricht jeder Englisch. Ich kann
kein Englisch. Ich lebe im
Schweigen.») Auch die traditio-
nellen Handwerkskinste — das
Weben und das Schmieden von
Silber —werden wohl kaum oder
unter ganzlich veranderten Pro-
duktionsbedingungen lberle-
ben: Der 18 Jahre alte Ronald
hat gerade die High School ab-
geschlossen und geht nun aufs
College; sein zwei Jahre alterer
Bruder Daniel wird demnéachst
sein Ingenieurdiplom erwerben.
Die umfassendste filmische
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