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Urs Jaeggi
Preisgekronte
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Filmfestivals, zumal die gros-
sen internationalen wie Cannes,
Berlin und Venedig, sind nicht
nur Umschlagplatze fur die Ware
Film, nicht nur prestigebeladene
Jahrmarkte der Eitelkeiten, son-
dern auch Gradmesser fir den
Zustand der weltweiten Filmpro-
duktion. Was in dieser Beziehung
an den 35. Internationalen Film-
festspielen in Berlin zu sehen
war, stimmte nicht eben zuver-
sichtlich. Vor allem die Filme aus
Europa und den angelsachsischen
Landern verlieren sich in formaler
Asthetik und inhaltlicher Unver-
bindlichkeit. Sie haben eine
windschliipfrige Stromlinienform,
ecken nirgendwo mehr an, sind
leicht konsumierbar. Aber sie ha-
ben einen kurzen Atem.

Unverbindlichkeit

«lch handle, also bin ich.» Der
dies sagt, ist ein Waffenhandler,
der im Film «Potomok Belogo
Barssay (Der Nachkomme des
Schneeleoparden) des kirgisi-
schen Regisseurs Tolomusch
Okejew einem nomadisieren-
den Stamm Gewehre verkauft.
Was mit den Waffen geschieht,
istihm egal. Was kimmert's
ihn, ob sich die Menschen da-
mit gegenseitig umbringen,
oder ob sie im Jagdrausch die
Wildbestande so stark dezimie-
ren, dass ihre Nahrungsgrund-
lage Uber Jahre hinweg zerstort
ist. Hauptsache ist, er macht
sein Geschaft.

Der russische Film — eine ge-
waltige, episch angelegte Ode
an eine wilde Natur, die sich als
rachende Gottheit erweist, wenn
der Mensch ihre Gesetze nicht
achtet — spielt zwar in der Ver-
gangenheit und befasst sich mit
der Volkslegende um den gros-
sen Jager und Stammesfuhrer
Kozhazhash, der schliesslich der
Rache der Natur zum Opfer fallt,
aber er ist ndher an unserer
Realitat als die meisten auf der
Berlinale gezeigten Filme. Das
Eingebundensein des Men-
schen in seine Umwelt, ein
durchaus aktuelles Thema, er-
fahrt hier eine letztlich faszinie-
rende, parabelhafte Visualisie-
rung, auch wenn der Film gele-
gentlich vor lauter opulenter Ge-
birgsdramatik schier aus den
Nahten zu platzen droht.

Asthetisierte
Unverbindlichkeit

Nein, die meisten Berlinale-
Filme, an die 600 sollen es ins-
gesamt gewesen sein, waren
nicht aus diesem Holz ge-
schnitzt, das knorrige Aste hat
und nach Harz duftet. Die Pla-
stik- und Neonasthetik hat ihre
Spuren hinterlassen, und die
schicke Verpackung ist allemal
wichtiger als der Inhalt. «Ich
handle, also bin ich» scheint

nicht nur das Motto des kirgisi-
schen Waffenhandlers, sondern
auch der Branchenleader im
Film-Business zu sein. Was mit
dem Film geschieht, ist ihnen
offensichtlich wurscht. Hauptsa-
che ist, sie machen ihr Geschéaft
damit. Und verkaufen lasst sich
heute am besten, was ordent-
lich gestylt ist: Auch Filme mus-
sen heute deshalb offensichtlich
einen Hauch von Dunhill-De-
sign aufweisen oder zumindest
jenen Hauch der grossen, wei-
ten Welt von Peter Stuyvesant.
Friher mdgen Regisseure unter
den Launen der Tycoons gelit-
ten haben. Heute werden sie
mehr und mehr zu Tagldhnern
von Sales-Managern und Me-
dia-Consultants degradiert. Die
Erfolgsrezepte fur Filme werden
werbestrategisch errechnet.

Und so sehen denn diese
Filme aus: In den distern To-
deszellen des Gefédngnisses von
Pittsburgh warten zwei Brider,
des Mordes an einem Ladenbe-
sitzer beschuldigt, auf ihre Hin-
richtung. Sie behaupten aller-
dings hartnackig, unschuldig zu
sein. Die Frau des Gefangnisdi-
rektors, bei den Gefangenen
seelsorgerisch und karitativ ta-
tig. beginnt nicht nur am richter-
lichen Urteil zu zweifeln, son-
dern verliebt sich Gberdies in ei-
nen der Todeskandidaten.
Schliesslich verhilft sie den bei-
den zur Flucht und geht auch
gleich mit. Vom eiligst zusam-
mengestellten Aufgebot wird
das Trio auf der Flucht ins ferne
Kanada unerbittlich gejagt und
schliesslich gestellt. Wahrend
die Bruder wie raudige Hunde
abgeknallt werden, Uberlebt die
Frau. Sie wandert nun ihrerseits
hinter die schwedischen Gardi-
nen des Pittsburgher Gefangnis-
5€S.

Nun waére ja ein solcher Stoff,
der tbrigens auf einer wahren
Begebenheit beruhen soll,
durchaus engagiert anzugehen.
Der Problemkreis Justizirrtum
und Todesstrafe hat durch die



zunehmende Zahl von Hinrich-
tungen in den Vereinigten Staa-
ten doch einen gewissen aktu-
ellen Stellenwert erhalten. Uber-
dies hatte auch das verzweifelte
Ringen der Gefangnisdirekto-
rengattin zwischen Loyalitat zu
ihrem Mann, Familienverpflich-
tung, Gewissensnot und impul-
siver Zuneigung zu einem dra-
matischen und vielschichtigen
Psychogramm fithren kénnen.
Nichts von alledem ist aber in
«Mrs. Soffely (Flucht zu dritt)
von Gillian Armstrong zu finden.
Die Geschichte, scheint es, ist
nur Anlass daflr, die Kamera in
erlesen ausgeleuchtetem Zeit-
kolorit zu bewegen und Diane
Keaton, Mel Gibson und Mat-
thew Modine als Stars zu einem
110mindtigen Auftritt zu verhel-
fen. Die Story dringt nie unter
die Oberflache vordergrindigen
Nacherzahlens, stdsst nie vor
zum inneren Drama, das sich da
abspielt. Alles ist ausgerichtet
auf die dusserliche Asthetik der
Interieurs, der Bauten und De-
kors. Zum schieren Dekor ver-
kommen denn auch die Stars,
denen das Buch kein Profil ver-
leiht, sondern sie von Sequenz

zu Sequenz reicht, immer vor-
zuglich coiffiert und ins denkbar
beste (Gegen-)Licht gertickt.
Filme vom unverbindlichen
Charakter einer «Mrs. Soffel»
waren an der diesjahrigen Berli-
nale zuhauf vertreten. Viele da-

von waren — dusserlich betrach-
tet — nicht einmal schlecht, be-
stachen durch gute schauspie-
lerische Leistungen ebenso wie
durch schicke Inszenierung und
schneidige Montage. Die Ge-
schichten, die sie erzahlen sind
oftmals brillant und schillernd
wie Seifenblasen — und haben
denselben Effekt: Wenn sie ge-
platzt sind, bleibt nichts mehr
abrig.

Fehlendes politisches
und soziales Engagement

Es gibt fur diesen feststellbaren
Trend zur Unverbindlichkeit —
oder ware wohl der Begriff «gei-
stige Orientierungslosigkeit» fur
den Zustand zumindest eines
Teils des gegenwartigen Film-
schaffens angebrachter? — ver-
schiedene Griinde. Verkaufs-
und Auswertungsstrategien der

Ein Gesicht, das sich
in Berlin einpragte:
Fernando Fernan
Gomez wurde fir
seine Darstellung als
moderner Sklave in
«Stico» als bester
Darsteller
ausgezeichnet.

Investoren bestimmen zu einem
nicht geringen Teil die Produk-
tionsbedingungen. Die Forde-
rung nach Filmen, die sich Uber
Landes-, Sprach- und Kultur-
grenzen hinaus verkaufen las-
sen und ein Massenpublikum
anziehen — diese beiden
Aspekte hat wohl zu beriick-
sichtigen, wer seinen Film nicht
bloss im Kino, sondern auch
Uber Video, Pay-TV und Fernse-
hen auswerten will —, zwingt zu
Konzessionen: Nicht hervorra-
gende Qualitat ist gefragt, son-
dern breite Akzeptanz, nicht die
beste Besetzung ist erwiinscht,
sondern die zugkréaftigste, nicht
kulturelle Eigenart und Einzigar-
tigkeit wird gesucht, sondern
das Nivellierende.

Aber der Drang zu jenem in-
ternationalen filmischen Indu-
strieprodukt — das im sogenann-
ten Euro-Film seine wahrschein-
lich konsequenteste und auch
langweiligste Auspragung fin-
det —ist beileibe nicht die ein-
zige Ursache fUr die qualitative
Verflachung des Filmschaffens.
Die Zeit, in der wir leben, spielt
mit. Zunehmende wirtschaftli-
che Sorgen, Umweltzerstérung,
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rung, Kriegsbedrohung an allen
Ecken und Enden haben nicht
etwa zu einer Politisierung der
Bevolkerung beigetragen — sieht
man einmal von kleinen Grup-
pierungen ab —, sondern zu ei-
nem Verdrangungsprozess ge-
fahrt. Die Flucht in die lllusion
ist wieder aktuell, die Sehnsucht
nach klaren Konturen und nach
einer fassbaren Ordnung, die
eindeutig das Gute vom Bdsen
scheidet, nicht minder. Der Ge-
genwartsfilm liefert den Stoff,
aus dem die Sehnsucht ge-
macht ist, hemmungs- und —
wie mir scheint — auch verant-
wortungslos. Die Verdran-
gungsmechanismen, wie sie in
den «Star-Wars»- und «Star-
Treck»-Serienproduktionen, in
den «Indiana-Jonesy»-Filmen,
aber beispielsweise auch den
«Kung-Fuy- und «Ninja»-
Produktionen klar erkennbar
sind, finden in subtileren und
deshalb schwerer feststellbaren
Formen Eingang nun auch im
sogenannten Kunstfilm, d. h. in
ambitiosen Werken. Die dies-
jahrigen Berliner Filmfestspiele
haben dieses Phanomen - ob
wissentlich bleibe dahingestellt
—augenfallig werden lassen.
Haben Filmautoren vor allem
im Gefolge der bewegten sech-
ziger Jahre — aber naturlich auch
schon zuvor — mit grossem poli-
tischem und sozialem Engage-
ment versucht, Gber ihre Filme
eine Sensibilisierung fur eine
gerechtere, menschenwirdi-
gere Welt zu bewirken, so
macht sich heute mehr und
mehr ein Trend zum apolitisch
Unverfénglichen bemerkbar.
Dies selbst dort, wo der Stoff im
Grunde genommen politische
Brisanz aufweist. Eigenartig in
Berlin war, dass die Internatio-
nale Jury den offensichtlichen
Rickzug in die Belanglosigkeit
noch forderte. Die Goldenen
Baren beispielsweise vergaben
sie ex-aequo an zwei Filme, die
fur die Welle der gepflegten Un-
verbindlichkeit geradezu exem-
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plarisch stehen: «Wetherbyy von
David Hare (Grossbritannien)
und «Die Frau und der Fremde»
von Rainer Simon (DDR).

Psychologische
Kammerspiele ohne Tiefgang

«Wetherbyy, der Filmerstling
des bekannten britischen Dra-
matikers David Hare ist zwar
eine Uberaus intelligent insze-
nierte und von der Hauptdar-
stellerin Vanessa Redgrave her-
vorragend gespielte Ruckblen-
dengeschichte, die den Motiven
eines brutalen Selbstmordes
nachspirt. Die psychologische
Spurensicherung weist einer-
seits auf den schwierigen Cha-
rakter des Selbstmaorders hin,
aber ebenso auf die Bezie-
hungsunfahigkeit der bereits
gesetzten Dame, die mit zum
Unglick beigetragen hat. Neu
oder unverwechselbar ist an
«Wetherby» indessen nichts.
Die geschmeidige, glatte Insze-
nierung und die prazisen Dar-
stellerleistungen lassen zwar im
Augenblick den Irgendwann-,
Irgendwo-Charakter der Ge-
schichte in den Hintergrund tre-
ten, aber der Film hinterlasst
letztlich keine Spuren. Nichts
krallt sich fest, nichts grabt sich
ein. Ergriffenheit oder gar Be-
troffenheit bleiben aus.

Ganz ahnlich verhalt es sich
mit Rainer Simons «Die Frau
und der Fremde». Die der Erzah-
lung «Karl und Anna» von Leon-
hard Frank folgende Geschichte
vom Heimkehrer aus der Kriegs-
gefangenschaft, der sich auf-
grund seiner Kenntnisse bei der
Frau seines Freundes einnistet
und vorgibt, ihr Mann zu sein,
erfahrt eine kunstgewerbliche
Inszenierung. Da ist Uberall die
Hand des Dramaturgen sicht-
bar, da hdrt man in den Dialo-
gen das Papier rascheln. Der
Film, gewiss sorgfaltig gemacht
und gut gespielt, bewegt weder
Herz noch Verstand. Weil weder

eine politische, soziale oder
psychologische Situierung statt-
findet, das Ereignis sich quasi
selber genlgt, trifft der Film den
Zuschauer wie der Regen die
Olhaut: ohne Aussicht einzu-
dringen. Man nimmt zu Kennt-
nis und vergisst.

Es hatte im Prinzip auch der
Schweizer Beitrag «After Dark-
nessy der jungen Regisseure
Dominique Othenin-Girard und
Sergio Guerraz den Goldenen
Baren gewinnen kénnen. Auch
in diesem Film wird eine Ge-
schichte erzahlt, die Gberall und
nirgendwo spielen konnte; auch
hier wird mit einer grossartigen
internationalen Besetzung (John
Hurt, Julian Sands und Victoria
Abril) kiinstlerischer Anspruch
markiert. Mit einer Filmsprache,
die Uberall verstanden werden
soll (und die letztlich halt doch
nirgendwo gesprochen wird),



wird die Story einer psychopa-
thischen Osmose erzahlt: Da
nimmt sich ein Mann seines
schizophrenen Bruders an und
nimmt ihm mit fortschreitender
Zeit die Krankheit ab, indem er
sie auf sich selber Ubertragt. Nie
ganz entschieden, ob sie einen
Psychothriller oder eine psycho-
logische Studie aus ihrem Film
machen wollen, haben Othenin-
Girard und Guerraz Gberra-
schend sicher und temporeich
inszeniert. Nur, ihre Inszenie-
rung ist mehr auf die Schau-
spieler als auf die Geschichte
ausgerichtet. Der Inhalt verliert
zunehmend an Bedeutung; Ver-
tiefung stellt sich nie ein. Die
brillante, in kaltes Licht ge-
tauchte Fotografie und das ex-
zellente Spiel der Darsteller ver-
maogen — zumindest beim ge-
naueren Hinschauen — nicht
uber die Nichtigkeit und Bri-

chigkeit der Geschichte hinweg-
zutduschen. Was soll’s denn?
Diese Frage stellt sich auch
nach diesem Film. (Vgl. dazu
die Kritik in dieser Nummer.)

Konsequente Jury

Eines wird man der Internatio-
nalen Jury unter dem Vorsitz
des Schauspielers Jean Marais
nicht vorwerfen dirfen: Inkon-
sequenz. lhrer Linie, dem wohl-
inszenierten und schén arran-
gierten Nichtssagenden die
Preise auszurichten —und den
Segen, einer alten Festival-Tra-
dition folgend, unter méglichst
viele Teilnehmerlander zu ver-
teilen —, ist sie treu geblieben.
Da fragt man sich hochstens, ob
die Juroren Ubersehen haben,
dass der ungarische Film «Szir-
mok, Virdgok, Koszoruky (Bl-

Vanessa Redgrave
und lan Holm in
«Wetherby» von
David Hare.

ten, Blumen, Krdnze)von Laszl6
Lugossy trotz einer ebenso
uberwiltigenden wie einebnen-
den Bild-Asthetik, die im Pathe-
tischen ihre Wurzel hat, doch et-
was zu sagen hat, Gegenwarts-
bezug herstellt: Zwar ist der
Film ein Klagelied lUber die 1849
von den Kaiserlichen Truppen
niedergeschlagene Revolution
des Lajos Kossuth. Aber wenn
Lugossy am Beispiel einer
grossbuirgerlichen Familie zeigt,
wie durch Anpassertum und
schieren Opportunismus die Sa-
che der Revolution verraten
wird, wie politisch-diplomati-
sche Geschmeidigkeit tber kon-
sequente Haltung siegt, dann
meint er bestimmt nicht nur das
Historische. Da stdsst durch die
Schicht dick und kleistrig aufge-
tragenen Pathos” immerhin ein
politisch-ideologisches, mit ern-
stem Engagement vorgetrage-
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nes Anliegen durch, das nicht
unbedingt mit der herrschenden
Meinung konform geht.

Aber sonst, wie gesagt, Kon-
sequenz auf der ganzen Linie:
Ein Silberner Bar fur die beste
Regie wurde dem Amerikaner
Robert Benton verliehen. Sein
Film, «Places in the Hearty (Ein
Platz im Herzen) ist einer jener
schier schon unzahligen Auf-
bau-Filme der Reagan-Ara, die
das hohe Lied vom wackeren
Menschen singen, die das Le-
ben allen Widerwartigkeiten
zum Trotz meistern. Der australi-
sche Beitrag «Wrong Worldy
(Falsche Welt)von lan Pringle
schildert eher mihsam als
spannend die Geschichte einer
Beziehung zwischen einem fru-
strierten Arzt und einem dro-
gensiichtigen Madchen. Jo
Kennedy durfte dafir einen Sil-
bernen Baren als beste Darstel-
lerin in Empfang nehmen. Als
bester Schauspieler wurde mit
der gleichen Troph&de Fernando
Fernan Gomez ausgezeichnet.
Er spielt im spanischen Wettbe-
werbsbeitrag «Stico» von Jaime
de Armifian einen Professor flr
romisches Recht, der sich, brot-
los geworden, einem seiner fri-
heren Studenten und jetzigen
Staranwalt als Sklave verdingt.
Die von der Geschichte her sich
geradezu aufdrangende Ausein-
andersetzung Uber Freiheit und
Abhé&ngigkeit vergibt der spani-
sche Regisseur durch ein letzt-
lich doch durftiges Spiel mit
vordergrindiger Situationsko-
mik. Das ermdglicht zwar dem
gldnzenden Schauspieler Fer-
nando Fernan Gémez, seine Ta-
lente voll auszuspielen —und
die Ubrigen Darsteller haben
denn auch kaum eine andere
Aufgabe, als ihm die Pointen
vorzubereiten —, aber zurtick
bleibt dann doch ein schaler
Geschmack: Dies wohl nicht zu-
letzt wegen der leichthin und
ohne viel Uberlegung hingewor-
fenen Schlussbemerkung des
Professors, man habe heute
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nicht einmal mehr die Freiheit,
unfrei zu sein. Auch «Stico» ist
einer jener Filme, hinter dessen
bunter und schillernder Fassade
sich nichts verbirgt.

Mit der gleichen Konsequenz,
wie sie die sduberlich herausge-
putzte Mediokritat pramierte,
Ubersah die Jury jene Filme, die
wirklich etwas zu sagen hatten.
So blieben zur Uberraschung
wohl fast aller Beobachter so-
wohl Jean-Luc Godards «Je
vous salue, Mariey wie auch
Marguerite Duras «Les enfantsy
auf der Strecke. Die kraftvolle,
eingangs beschriebene kirgisi-
sche Ballade «Der Nachkomme
des Schneeleoparden» fand so
wenig Gnade vor den Gestren-
gen wie die zwar konventionell
gemachten, aber dusserst vita-
len Wettbewerbsfilme aus Ja-
pan und Stdkorea. Gewiss,
«Seburi Monogatariy (Die Se-
buri-Erzéhlung) von Sadao Na-
kajama erinnert sowohl inhalt-
lich wie formal an den unver-
gesslichen Preistrager 1983 von
Cannes, «Narayama Bushikoy
(Die Ballade von Narayama) von
Shohei Imamura und bringt
nicht viel Neues. Gewiss,
«Deng-Byod» (Gleissende
Sonne) des Koreaners Myung-
joong Hah (ZOOM 1/85, S.12)
mag in den Augen gemassigter
europdischer Intellektueller bis-
weilen allzu exzentrisch wirken.
Aber beide Filme sind tief ver-
wurzelt in Kultur und Lebens-
raum ihrer Herkunftslander, bre-
chen eine Welt auf, in der Men-
schen mit ihren Eigenarten,
Sehnslchten und Unzulénglich-
keiten leben. Die Filmschaffen-
den nehmen sich dieser Men-
schen an, geben ihnen Fleisch
und Blut, fihren sie durch Him-
mel und Holle, lassen sie schei-
tern, aber auch Uber sich selber
hinauswachsen. In beiden Fil-
men quillt das Leben Gber, ex-
plodieren die Emotionen, wird
der oft Gber Irrwege fihrende
Kampf um ein besseres, men-
schenwdrdigeres Dasein ausge-

tragen. Neben der Vitalitat, wel-
che diese Werke ausstrahlen,
wirken die auf dem Reissbrett
entwickelten, nach marktwirt-
schaftlichen Gesichtspunkten
gefertigten Filme aus vielen eu-
ropaischen und angelsachsi-
schen Landern wie leblose Kon-
strukte aus der Retorte.

Aus der Vergangenheit
heraus die Gegenwart
verstehen

Fast logischerweise blieb so
auch einer der wichtigsten, en-
gagiertesten und aufschluss-
reichsten Wettbewerbsfilme
ohne Beachtung. In «Contar has-
ta diezy (Erst auf zehn zdhlen ...)
von Oscar Barney Finn sucht ein
junger Mann aus der argentini-
schen Provinz nach seinem ver-
schollenen Bruder. Bei seinen
Recherchen stosst er auf Wider-
stdnde, Misstrauen, Angst und
Verunsicherung. Als er schliess-
lich die Mauer der Verschwie-
genheit zu durchbrechen ver-
mag und seinen Bruder in einer
psychiatrischen Klinik aufsto-
bert, trifft er auf einen gebro-
chenen Menschen. Ohne dass
Finn zu spekulativen Mitteln
greifen musste, zeigt er auf, wie
die jingste Vergangenheit Ar-
gentiniens von einem Klima der
Gewalt und Repression gepragt
wurde. Der Film — etwas mth-
sam und langatmig in seiner Ex-
position — folgt indessen nicht
nur den Spuren der physischen
und psychischen Zerstérung ei-
nes politischen Aktivisten und
Oppositionellen, sondern ent-
wirft Uberdies auch ein plasti-
sches Bild von der Schreckens-
herrschaft der Dikatur, die viel
Elend und Not tGber das argenti-
nische Volk gebracht hat. Finn
ist allerdings klug genug, sehr
subtil darauf hinzuweisen, dass
die Militardiktatur kein gottge-
gebenes Schicksal war, sondern
durch politischen Opportunis-
mus, falschen Stolz und schwiil-



stigen Patriotismus geradezu
heraufbeschworen wurde.

In seiner schonungslosen
Konsequenz, jiingste Ge-
schichte aufzuarbeiten, Uber-
raschte ein zweiter argentini-
scher Film, der im Internationa-
len Forum des Jungen Films zu
sehen war: Bebe Kamin befasst
sich in «Los chicos de la guerra»
(Die Kinder des Krieges) mit ei-
ner Handvoll Burschen, die
nach kurzer militarischer Ausbil-
dungszeit ausgeschickt werden,
die Malvinen-Inseln unter ar-
gentinische Herrschaft zu brin-
gen. Dort werden sie Opfer ei-
nes brutalen Krieges, Opfer
auch des Wahnsinns einer Mili-
tardiktatur, welche vom Unver-
mogen, das Land zu regieren,
mit einer spektakuldren Kriegs-
aktion ablenken will.

Aber nicht die Schrecken des
Falkland-Krieges, aus dem viele
junge Argentinier (und auch Bri-
ten) nicht mehr oder dann see-
lisch verstort zurtickkehren, in-
teressieren Kamin. Er beschaf-

tigt sich vielmehr mit dem Klima
und der Gesellschaft, in der
seine jungen Helden aufge-
wachsen sind. Erst unter ver-
schieden autoritaren Regimes,
dann —ab 1976 — unter der Mili-
tardiktatur erfahren sie schon
als Kinder Repression, Terror
und Gewalt als alltagliche Er-
scheinungen, werden gross in
ginem Staat, der sich um mora-
lische Grundsatze und ethische
Normen nicht mehr kiimmert
und Menschenwilrde und
-rechte mit den Fissen tritt. Die
Bandbreite, innerhalb der sich
ein junger Mensch bewegen
kann, ist dusserst schmal. So
wird die erste Liebe zum Aus-
bruch aus dem System, das
Aufgebot zum Militar zur aben-
teuerlichen Mdéglichkeit, den
grauen Alltag hinter sich zu las-
sen — zumindest bis die wirkli-
che dramatische Dimension des
unheimlichen Geschehens ins
Bewusstsein dringt.

Der Konsequenz, mit der
Bebe Kamin beschreibt, wie

eine ganze Generation durch ein
System der Unterdrickung ver-
schaukelt, belogen und geprellt
wurde — wobei auch er auf die
Schuld der Vater hinweist —,
setzt er eine Hoffnung entge-
gen. Die Uberlebenden erken-
nen, nachdem sie sich vom er-
sten Schock erholt haben, die
Demokratie als ihre einzige
Chance. In «Los chicos de la
guerray wird die Aufarbeitung
jungster Vergangenheit zur
Bricke in eine bessere Gegen-
wart.

Existentielles gegen
Verblasenes

Dem Internationalen Forum des
Jungen Films war es denn uber-
haupt vorbehalten, die ausein-
anderlaufenden Entwicklungen
im gegenwartigen Filmschaffen
aufzuzeigen. Ob dies bewusst
geschah oder nicht, bleibe ein-
mal dahingestellt. Das unmittel-
bare Nebeneinander etwa der

Die Preise von Berlin

gs. Der «Goldene Berliner Bar» als
Grosser Preis der 3b. Internationa-
len Filmfestspiele von Berlin ist zu
gleichen Teilen dem Film
«Wetherby» von David Hare
(Grossbritannien) und dem Film
«Die Frau und der Fremde» von
Rainer Simon (DDR) zuerkannt
worden. Ein «Silberner Bar» ging
an den ungarischen Film «Bltiten,
Blumen, Krénzeyvon Laszlo Lu-
gossy.

Ein «Silberner Ban fur die beste
Regie wurde dem Film «Places in
the Heart» von Robert Benton
(USA) zuerkannt. Ein «Silberner
Bar» fur die beste Darstellerin ging
an Jo Kennedy fiir ihre Rolle in
«Wrong World» des Australiers lan
Pringle. Fernando Fernan Gomez
wurde fur seine Rolle in «Sticoy
von Jaime de Armifian (Spanien)
als bester Darsteller mit einem
«Silbernen Bareny ausgezeichnet.
Ausserdem ging ein «Silberner
Bar» an die schwedisch-norwegi-
sche Astrid-Lindgren-Verfilmung
«Ronja, die Rduberstochter» von
Tage Danielsson.

Der Preis des Internationalen Film-
kritikerverbandes ging im Wett-
bewerb an den fast funfstindigen
japanischen Dokumentarfilm ber
einen Kriegsverbrecherprozess
«Der Prozess von Tokio» von Ma-
saki Kobayashi. Im Internationalen
Forum des Jungen Films wurden
zu gleichen Teilen die Filme «Se-
cret Honor» von Robert Altman
(USA) sowie «Ein Mensch, zum
Sterben bestimmt» von Eduardo
Coutinho (Brasilien) ausgezeich-
net.

Der CIDALC-Preis des «internatio-
nalen Komitees zur Verbreitung
von Kunst und Literatur im Filmy
ging an den franzdsischen Wett-
bewerbsfilm «Les enfantsy von
Marguerite Duras. Der «Internatio-
nale Verband der Filmkunstthea-
ter» zeichnete zu gleichen Teilen
den Film «Wetherby» und «Les en-
fantsy aus.

Der Otto-Dibelius-Filmpreis der
Internationalen Evangelischen
Filmjury ging zu gleichen Teilen an
den Wettbewerbsfilm «Je vous sa-
lue, Mariey von Jean-Luc Godard
(Schweiz/Frankreich) und an den

Film des Internationalen Forums
«Die Kiimmeltirkin gehty von
Jeanine Meerapfel (BRD).

Die Internationale Katholische
Filmorganisation fur Kino und
audiovisuelle Medien (OCIC) ver-
gab ihren Preis fur den besten
Wettbewerbsfilm an «Places in the
Heart». Als besten Forums-Film
zeichnete sie «Which Side Are You
Onyvon Ken Loach (Grossbritan-
nien) aus. Zudem bekundete die
katholische Jury in einem State-
ment ihr Interesse an Godards «Je
vous salue, Mariey und regt an,
sich mit dem Film vorurteilsfrei
auseinanderzusetzen.

Die internationale Unicef-Jury des
Kinderfilmfestes im Rahmen der
Berlinale vergab ihren Preis an
den danischen Spielfilm «Busters
Welt» (Busters Verden)von Bille
August. Der Film erhielt ausser-
dem den Preis des «Internationa-
len Zentrums fir Kinder- und Ju-
gendfilme». Eine «Lobende Er-
wahnungy ging an den Regisseur
des niederlandischen Films
«Ciske, der Halunkey, Guido
Pieters.




sich mit existentiellen Fragen
des Lebens oder auch des
Uberlebens befassenden Fil-
men aus der Dritten Welt und
den blasierten Werken deut-
scher Herkunft um eine Deka-
denz zelebrierende Schickeria
hat nur allzu deutlich demon-
striert, woher der Film zur Zeit
die Krafte der Erneuerung be-
zieht und wo er sich in artifiziell-
verblasenem Selbstzweck er-
schopft. Filme wie «Der Schwaér-
mery von Hans Neuenfels oder
«Verfihrung: die grausame
Frauy von Elfi Mikesch und Mo-
nika Treudt verbergen ihre er-
schreckende Leere und Belang-
losigkeit hinter einer formalen
Maniriertheit, die nicht einmal
mehr ins Absurde, sondern nur
noch ins Lacherliche abdriftet.
Es sind dies die Werke einer
sich aus jeder sozialen und
kiinstlerischen Verantwortung
schleichenden Autorenschaft,
die ihre Ideenlosigkeit mit einer

8

hemmungslosen Zurschaustel-
lung ihres schlechten Ge-
schmacks und nur leicht ka-
schiertem Epigonentum - Fass-
binder rotiert vermutlich im
Grabe — wettzumachen versu-
chen.

Nur eben: Die eigene Deka-
denz und Belanglosigkeit zu re-
gistrieren — und ihr nach Mog-
lichkeit noch Originalitat zu atte
stieren —, fallt offenbar leichter,
als die Kraft im Filmschaffen an-
derer, vielleicht noch unbekann-
ter Lander zu entdecken. Wie
anders ist die Ungeduld zu er-
klaren mit der nicht nur das Pu-
blikum, sondern auch viele Kriti-
ker den Filmen aus der Dritten
Welt begegnen, wie anders ihr
Desinteresse fir die Umstéande,
in denen dieses Filmschaffen
entsteht? Ein Film wie «Hamara
shahary (Unsere Stadt) des In-
ders Anand Patwardhan ist
kaum in einer Berliner Berichter-
stattung erwahnt worden, ob-

Das neuste argentinische
Filmschaffen setzt sich in ebenso
offener wie beklemmender Weise mit
der jiingsten Vergangenheit des
Landes auseinander.

Links: «Los chicos de la guerra» von
Bebe Kamin.

Rechts: «Contar hasta diez» von
Oscar Barney Finn.



schon er wohl der erschitternd-
ste Dokumentarfilm war, der
dieses Jahr im Forum zu sehen
war. Patwardhan hat sich mehr
als zwei Jahre mit den sozialen
Verhaltnissen jener vier Millio-
nen Bewohner Bombays aus-
einandergesetzt, die kein festes
Dach uber dem Kopf haben,
sondern in Slums wohnen. Sie
fuhren einen taglichen Kampf
ums Uberleben, die Beschaf-
fung der Nahrung wird zum exi-
stentiellen Problem, und die
prekaren sanitaren Verhaltnisse
bilden eine standige Bedrohung
der Gesundheit. Dabei sind die
meisten dieser Slumbewohner
keineswegs einfach Bettler,
sondern sie bilden das eigentli-
che Arbeitspotential der Stadt,
verdingen sich zu minimalen
Lohnen als Bauarbeiter, Haus-
diener, Fabrikarbeiter, Kleinwa-
ren- und Lebensmittelverkaufer.
Anand Patwardhan leiht diesen
Menschen eine Stimme, lasst

sie erzdhlen von ihrem sozialen
Elend, von der Angst, dass die
Stadtbehorde im Zuge der Ak-
tion «FUr ein schéneres Bom-

“bay» ihre Sack- und Wellblech-

hitten samt Hab und Gut mit
Bulldozzern niederwalzt, ohne
nur einen Gedanken dartber zu
verschwenden, wo die Obdach-
losen die nachste Nacht verbrin-
gen, den nachsten Monsunre-
gen Uberstehen sollen.
«Hamara Shahary ist keine
neutrale, objektive Dokumenta-
tion tUber die Slumbewohner.
Der Film ergreift Partei fur die
Rechtlosen, steht auf ihrer Seite.
Die ersten Ansatze zu einer poli-
tischen Bewusstseinsbildung
der Slumbewohner, der Ver-
such, sich zu organiseren und
die eigenen Rechte nicht nur
wahrzunehmen, sondern auch
durchzusetzen, werden fast en-
thusiastisch begrisst. In «Ha-
mara Shahar» wird in einem
(berzeugenden Sinne anwalt-

schaftlicher Journalismus fir
jene betrieben, die — zumeist
ohne eigenes Verschulden, son-
dern einfach als Folge ihres so-
zialen Status — unter die Rader
gekommen sind.

Frau zwischen den Klassen

Dem indischen Film der Gegen-
wart musste ohnehin mehr Auf-
merksamkeit geschenkt wer-
den, setzt er sich doch in vielen
seiner Werke kritisch mit den
vielschichtigen Problemen des
riesigen Landes auseinander.
Ein gutes Beispiel dafir ist «7a-
rangy (Lohn und Profit) von Ku-
mar Shahani, der in seinem
Lande als anerkannter Intellek-
tueller und Theoretiker des indi-
schen Films gilt. Sein zweiter
Spielfilm nach «Maya Darpan»
(1972) beschreibt in epischer
Breite die schwierige Situation
einer einfachen Arbeiterfrau, die
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zwischen die Muhlsteine der
Klassengesellschaft gerat und
zerrieben wird. Nun hat aller-
dings Shahanis Feststellung,
dass sich Klassengegensatze
nicht iberwinden lassen, nichts
Fatalistisches. Dass Janaki, die
nach dem Unfalltod ihres Man-
nes eine Stelle bei einer Indu-
striellenfamilie annimmt und
sich immer tiefer in deren Pri-
vatleben verstrickt, von dieser
brutal ausgebeutet, schliesslich
verraten und ausgestossen
wird, zeigt nur die Dekadenz
dieser sich auf dem Buckel der
Arbeiterschaft bereichernden
Familie der Oberschicht. Kraft
zur Erneuerung findet sich hier
keine mehr. Die istin den Slums
zu finden, in die Janaki zurtick-
kehrt, in der Solidaritat der Ar-
men und der Entrechteten. Sha-
hani macht das in einer grossar-
tigen, poetischen Schlussapo-
theose deutlich.

Die epische Anlage des Films
erlaubt dem Regisseur nicht nur
eine sehr prazise Zeichnung der
einzelnen Charaktere, sondern
auch eine préazise Schilderung
der Milieus, zwischen denen
Welten liegen. Am Versuch,
zwischen diesen Welten zu ver-
mitteln, ihre verschiedenartigen
Interessen und Beddurfnisse in
Einklang zu bringen, scheitert
Janaki. Berlcksichtigt man die
sehr realistische Beschreibung
des indischen Alltags in zwei
grundverschiedenen sozialen
Schichten, wird man schnell be-
greifen, dass «Tarang» nicht ein-
fach eine fiktive Tragodie ist,
sondern eine unglaublich ge-

Prazise Darstellung

indischer Gegenwart im

Banne der
Klassengesellschaft:
«Tarang» von
Kumar Shahani.
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naue Darstellung indischer Ge-
genwart. «Tarang» ist somit eine
moderne Version des monu-
mentalen Epos’ «Mother India»
(von Mehboob Khan). In der
Verkérperung der Mutter In-
diens durch die junge Arbeiter-
frau Janaki lasst Kumar Shahani
keine Zweifel offen, dass das
Land einer grundlegenden so-
zialen Umstrukturierung bedarf,
wenn es zu nationaler Einheit
und Frieden gelangen will.

Vielseitige filmische Formen

«Tarang» ist Ubrigens ein sehr
moderner, nicht aber modisch
gestalteter Film. Ohne die Ei-
genart indischer Erzahlweise
und die Tradition der grossarti-
gen indischen Filmkultur etwa
eines Ray oder eines Ghatak zu
negieren, wird die Handlung

sehr flissig vorangetrieben. Ein
Gberaus klares und durchschau-
bares Montagekonzept gibt
dem Werk einen tragenden
Rhythmus. Die Fotografie ist
modern, aber doch eigenwillig
indisch. Trotz der VorfUhrdauer
von 171 Minuten schleicht sich
in «Tarang» nie Langeweile ein.
Dass der Film aus der Dritten
Welt, aus den sogenannten Ent-
wicklungs- und Schwellenlan-
dern nicht nur inhaltlich, son-
dern auch formal neue Impulse
vermittelt, war Uberhaupt eines
der Merkmale der diesjahrigen
Berlinale. Zu dieser Einsicht bei-
getragen hat in erster Linie das
Forum mit seiner Reihe, die
dem neuen brasilianischen Film
gewidmet war. Gerade hier
zeigte sich mit aller Deutlichkeit
wie sich Eigensténdiges durch-
zusetzen vermag, Angenomme-
nes und Nachempfundenes da-




gegen fast immer auf der
Strecke bleibt.

Als positives Beispiel mag
dafir der Film «Cabra marcado
para morrery (Ein Mann zum
Sterben bestimmt) stehen. Sein
Regisseur, Eduardo Couthino,
wollte bereits 1964 einen Film
Uber den LandarbeiterfGhrer
Jodo Pedro Taxeira drehen, der
von der Armee seiner gewerk-
schaftlichen und politischen Ar-
beit wegen brutal ermordet wor-
den war. Die Arbeiten zu die-
sem Spielfilm mussten einge-
stellt werden, weil das Militar
putschte und den Filmemacher
subversive Absichten unter-
stellte. Erst 1981 konnte sich
Couthino wieder an den Stoff
und das zu einem geringen Teil
gerettete Film- und Fotomaterial
heranwagen. In langen Recher-
chen, bei denen der Regisseur
den Uberlebenden der Familie

Taxeiras nachspurte, wurde ein
Material gesammelt und zusam-
mengestellt, das nicht nur Gber
einen feigen politischen Mord
Auskunft gibt, sondern auch
uber die Schwierigkeiten be-
richtet, in einem diktatorisch re-
gierten Staat, in dem politische
Verfolgungen an der Tagesord-
nung sind, offene und unabhan-
gige Filme herstellen zu kénnen.

Neben dem engagierten Vor-
haben Eduardo Coutinhos, eine
einmal ins Auge gefasste Idee
trotz allen Schwierigkeiten zu
Ende zu fUhren, weil dies von
der Sache her notwendig und
wichtig erscheint, muss ein Film
wie «Noites de Sertaoy (Ndchte
im Sertao) von Carlos Alberto
Prates Correia in seinem ge-
schwollenen Versuch, europa-
ischen Intellektualismus nach-
zuéaffen, verblassen. Dies nicht
nur, weil er sich in Belanglosig-
keiten einer uninteressanten Be-
ziehung inhaltlich erschopft,
sondern auch, weil er sich for-
mal im Oberflachlichen verliert.
Wie ganz anders wirkt das «Ca-
bra marcado para morrery, des-
sen Autor versucht hat, vor
20 Jahren gedrehtes fiktives
Filmmaterial mit Dokumenta-
tionsmaterial aus der Gegen-
wart zu einer stilistischen Ein-
heit und politischen Aussage zu
verschmelzen.

Zu erwahnen ist in diesem
Zusammenhang unbedingt
auch der Film des venezolani-
schen Regisseurs Diego Ris-
quez: «Orinoko — nuevo mundoy
(Orinoko — neue Welt) ist der
Versuch Kultur- und Kolonialge-
schichte Sidamerikas in einem
filmischen Gemalde darzustel-
len, das sich gewdhnlicher Ge-
schichtsschreibung entzieht und
den Mythos in den Vordergrund
schiebt. Mythos und Lebens-
quell zugleich ist der Fluss Ori-
noko, dessen Quelle aus dem
Schoss einer Frau entspringt.
Ohne ein Wort des Kommentars
oder des Dialogs zeigt Risquez,
wie dieser Fluss und Mythos

nicht nur das Leben der Urein-
wohner bestimmt, sondern auch
seinen Einfluss auf die religio-
sen und politischen Eroberer,
die Desperados, Goldsucher
und Forscher ausubt. Ein Bilder-
bogen wechselvoller Ge-
schichte eroffnet sich vor dem
Auge des Zuschauers, gepragt
von nur zu oft blutigen Macht-
kampfen. Zugleich erfahrt der
Zuschauer den Einklang, in dem
die Urbewohner mit der Natur
und ihren Gottheiten leben.

Risquez hat diese Tableaux in
Super-8 gedreht und das Mate-
rial dann auf 36 mm aufgebla-
sen. Das verhilft «Orinoko -
nuevo mundoy Uber seine aus-
sergewohnliche Erzahlstruktur
hinaus zu einer einzigartigen
Faszination, der man sich nur
schwer entziehen kann.

Lebendige Vielseitigkeit dort,
sterile Uniformitat hier: Gerade
nach den 35. Internationalen
Filmfestspielen Berlin ist die
Frage aufzuwerfen, ob die Ab-
kehr des europaischen und an-
gelsdchsischen Films von der
politischen und sozialen Reali-
tat, sein Rickzug ins Illusionare,
Wirklichkeitsferne nicht (politi-
sches) System hat. Ein Film-
schaffen, das ablenkt statt sen-
sibilisiert, das die Flucht aus der
Realitdt ermoglicht, statt sich
mit der Wirklichkeit kritisch aus-
einandersetzt, das die Meinun-
gen der Herrschenden stitzt,
statt hinterfragt, kann jenen nur
recht sein, die ihre Macht auf
der geistigen und sozialen Apa-
thie der Bevdlkerung aufbauen.
So gesehen, hat das Filmschaf-
fen in der westlichen Welt einen
geféhrlichen Weg eingeschla-
gen. B
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