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Urs Jaeggi

Ein Tagebuch
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Donnerstag, 9. Mai

Dass das Festival International
du Film in Cannes nicht zuletzt
eine riesige Werbeveranstaltung
ist, gehort nicht nur fur die Ein-
geweihten zum Allgemeinwis-
sen. Ob es deshalb als ange-
messen erscheint, den Wettbe-
werb um die Goldene Palme
auch gleich mit einem Werbe-
spot zu erdffnen, darf immerhin
gefragt werden. Etwas anderes
als ein reichlich lang geratener
Werbefilm ist des Jugoslawen
Dusan Makavejevs Film namlich
kaum. Woflr die Trommel ge-
rihrt wird, verrat der Titel: «The
Coca-Cola Kidy nennt sich das
Werk, und zum Inhalt hat es in
der Tat den weltweit vertriebe-
nen Saft. Im hintersten Wisten-
winkel von Australien, also etwa
dort, wo sich die Kanguruhs und
Aborigines nach der Auffassung
~amerikanischer Manner von
Welt gute Nacht sagen, ent-
deckt ein cleverer Coke-Mana-
ger aus den Staaten einen vom
Durstléscher Nummer 1 noch
unbesudelten weissen Flecken.
Doch in Anderson Valley
schmachten die paar Einwohner
keineswegs dirstend vor sich
hin. Dort namlich produziert ei-
ner seit langer Zeit einen eige-
nen Softdrink, hergestellt zwar
mit etwas steinzeitlichen Me-
thoden, aber daflir mit dem
Image des «Walk a mile for ity.
Die Idee ist stupend, die The-

men liegen auf der Hand: ame-
rikanische Multis kontra einhei-
mische Klein- und Familienbe-
triebe, Kultur- und Identitatsver-
lust selbst auf der Stufe der Ess-
und Trinkgewohnheiten. Maka-
vejev greift sie zwar auf, aber
letztlich mit wenig Konsequenz.
Der Film versandet im ober-
flachlich Unterhaltenden und
schliesst mit der geradezu um-
werfenden Erkenntnis, dass die
Liebe vielleicht doch wichtiger
als Coca-Cola ist. So sicher
scheint sich Makavejev, der die-
sen Film fir eine australische
Produktionsfirma gedreht hat,
dartber allerdings nicht zu sein.

Nun gibt es indessen schon
an diesem Tag wesentlich
Wichtigeres zu sehen: So etwa
den japanischen Film «Saraba
Hakobune» (Adieu Arche) von
Shuji Terayama, der vor zwei
Jahren an einer Leberkrankheit
als 47jahriger gestorben ist.
Ausserlich eines jener Dramen
um eine verbotene Liebe, um
die Macht der Tradition, die den
Menschen in seiner Gesell-
schaft einbindet, ihn aber auch
einengt, Uberzeugt «Saraba Ha-
kobune» durch seine eigenwillig
experimentelle Erzahlstruktur
und die formale Geschlossen-
heit. Leicht zuganglich ist das
Werk allerdings nicht: Nur unzu-
langlich vermag der mit japani-
scher Kultur nur beschrankt ver-
traute Zuschauer hinter die Ge-
heimnisse einer reichen Sym-
bolwelt und einer eigenwilligen
Denkweise zu schauen. Vieles
bleibt verschlisselt. Aber die
Kraft der Bilder schlagt ihn den-
noch in den Bann, die Faszina-
tion bleibt bis zum Ende unge-
brochen.

Leichter zurechtfinden kann
man sich daflir in «La historia
oficialy (Die offizielle Ge-
schichte) von Luis Puenzo. Der
Film reiht sich in die Reihe jener
Werke, die sich mit der jingsten
Geschichte Argentiniens aus-
einandersetzen und deren wich-
tigster Beitrag bisher «Los chi-

cos de la guerray (Die Kinder
des Krieges) von Bebe Kamin ist
(vgl. dazu ZOOM 6/85). Das to-
talitare Regime der Militardik-
tatur, der Krieg auf den Falk-
landinseln, die Unterdrickung
der Armen durch eine reiche
Oberschicht sind dabei die we-
sentlichsten Themen. Puenzo
setzt sich in «La historia oficial»
mit dem Fall einer burgerlichen
Familie auseinander, die — kin-
derlos geblieben - ein Madchen
adoptiert hat. Die Frau, die als
Gymnasiallehrerin Geschichte
erteilt — die offizielle, vom zu-
nehmend zerfallenden Militarre-
gime geduldete selbstverstand-
lich—und dabei in einer aufge-
weckten Klasse immer mehr auf
Opposition stdsst, beginnt sich
Gedanken Uber die Herkunft
des Kindes zu machen. Nach-
forschungen lassen es ihr zur
Gewissheit werden, dass das
Madchen von jungen Eltern
stammt, die zur politischen Op-
position gehorten und von der
Geheimpolizei verhaftet und
vermutlich ermordet wurden.
Die Erkenntnis ist flr die Frau
unertraglich, umso mehr als es
zu einer Begegnung mit der
wirklichen Grossmutter des
Madchens — einer jener Frauen,
die in verzweifeltem Protest je-
den Tag vor dem Regierungsge-
baude demonstrieren — kommt.
Sie wird mehr als ihr Ge-
schichtsbild zu revidieren ha-
ben: Sie wird mit dem Stigma
zu leben haben, vor dem eige-
nen Volk schuldig geworden zu
sein, weil sie zu lange vor der
Wirklichkeit die Augen ver-
schlossen hat.

Luis Puenzo hat diesen Film
Uber Unrecht und Schuld nicht
zur schrillen Tragodie gemacht.
Eher verhalten, aber mit vielen
Zwischentonen arbeitet er sich
an das Thema heran, hartnackig
und unbeirrbar. Zu lange héatten
zuviele Argentinier geglaubt —
so der Regisseur — sie selber
wirden nie die Opfer oder die
Henker sein. Das habe sich als



Fiir Norma
Aleandro-hier
zusammen mit
Hector Alterio—

den Preis als

beste Darstellerin,
fiir den Film die
Auszeichnung der
dlkumenischen Jury:
«La historia oficial»
von Luis Puenzo.

Irrtum erwiesen, an dem das
Volk nun schwer zu tragen
habe. «La historia oficial» ist ein
wichtiger Beitrag zur Aufarbei-
tung einer Uberaus problemati-
schen Vergangenheit, ehrlich
und konsequent. Es bleibt die
Hoffnung. dass er selber zur of-
fiziellen Geschichtsschreibung
wird.

Freitag, 10. Mai

Erneut Geschichtsschreibung im
Kino: Diesmal geht es um die
Osterreichisch-ungarische kai-
serlich-kénigliche Monarchie,
genauer um einen gewissen
Oberst Redl. Diesem, so die
Story, ist es in seiner Jugend
gelungen, durch Fleiss und
treue Ergebenheit fir den Kaiser
die Militarakademie zu be-
suchen, obschon seine Herkunft
als Sohn eines kleinen Eisen-
bahners die standesméssigen
Voraussetzungen dafir nicht er-
brachte. Fleiss und Ergebenheit
bis zur Selbstverleugnung und
Selbstaufgabe férdern die Kar-
riere des Offiziers, der schliess-

lich das Kommando des militéri-

schen Abwehrdienstes tber-
nimmt. Nun ist er der Mann,
den es zu flrchten gilt. Aber die
Karriere fordert ihren Preis:
Nicht nur sich selber muss Redl|
in seiner geradezu verbissenen
Besessenheit, seine proletari-
sche Herkunft zu Gberwinden,
verleugnen, sondern auch seine
Familie. Uberdies verlassen ihn
nach und nach alle seine
Freunde und Forderer. Redl| ver-
liert schliesslich seine ldentitat,
wird das Opfer seiner Karrieren-
sucht und Devotheit.

Der Ungare Istvan Szabo hat
diesen Stoff — eine Mischung
aus Fiktion und historischen
Fakten —zu einem pompodsen
Gemalde mit grossem Starauf-
gebot aufgedonnert. Klaus Ma-
ria Brandauer als Redl|, Armin
Muller-Stahl als kaiserlicher
Thronfolger und Gudrun Land-
grebe als Katalin Kubinyi wan-
deln durch erlesene Dekors und
gediegene Landschaften. Keine
Einstellung oder Sequenz, der
man nicht ansieht, wie kostspie-
lig sie war. Der Film ist ein Fest
—um nicht zu sagen: eine Orgie

— der Dekorateure, Kostim-
schneider und Maskenbildner.
Aber die Botschaft, die Tragik
des in seinem Ehrgeiz in die
Vereinsamung getriebenen und
letztlich seine ldentitat verlieren-
den Menschen, bleibt dabei auf
der Strecke. Dass einer da vor
die Hunde geht, well er die
Grenzen, die ihm die Gesell-
schaft setzt, letztlich doch nicht
Uberwinden kann, geht in Sza-
bos «Red! ezredesy» (Oberst
Redl)in einer Flut von wohlge-
falligen Tableaux unter, und ein
Bezug zur Gegenwart wird
schon gar nicht erst sichtbar.
Dass Filmkritiker nicht nur zur
Feder greifen, sondern mitunter
auch zu andern Mitteln der (Un-
muts-) Ausserung, erfuhr kein
Geringerer als Jean-Luc Godard.
Auf dem Weg zur Pressekonfe-
renz fir seinen neuen Film «Dé-
tective» schmiss ihm der Mitar-
beiter einer kleinen belgischen
Filmzeitschrift eine Rahmtorte
mitten ins Gesicht. Die private
Fernsehfirma Sygma, die in
Cannes so etwas wie eine haus-
interne Festivalberichterstattung
betreibt und ihre Bilder gegen
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teures Geld den TV-Anstalten
der Welt verkauft, war bei dieser
Szene wie aus dem Slapstick-
kino —welch ein Zufall! - live
dabei. Der Verdacht, dass es
sich bei diesem Uberfall weni-
ger um die Spontanreaktion ei-
nes erzirnten Rezensenten
denn um eine wohlinszenierte
Publicity-Show handelte, ist
umso naheliegender, als Go-
dard den Zwischenfall Gberra-
schend gelassen nahm und gar
noch einen weiteren Showteil
beifligte: Nicht das Gesicht
wischte er sich zuerst ab, son-
dern er sduberte zuerst seinen
unvermeidlichen Stumpen, den
er sich dann mit sichtlichem
Wohlbehagen durch eine dicke
Rahmschicht in den Mund
steckte.

«Détective» hat solche Wer-
bung auch dringend nétig. Was
der Papst fur «Je vous salue,
Marie» mit seiner Kritik an Gra-
tispublicity geleistet hat, wird
der Tortenwurf fir Godards neu-
stes Werk zwar kaum zu bewir-
ken vermdégen, auch wenn er
am immerhin gréssten und wer-
betrachtigsten Filmfestival der
Welt erfolgte. Mehr wird dem
Film wohl helfen, dass die Mei-
nungen Uber ihn wieder einmal
diametral auseinanderlaufen.
Von den einen als Meisterwerk
gepriesen, den andern zumin-
dest als interessant erachtet,
lehnen die dritten den Film ka-
tegorisch ab. Ich selber fuhle
mich von Godard — nicht zum
ersten Mal Ubrigens — auf den
Arm genommen. Da wird mir
Bedeutungsschwere vorgegau-
kelt, wo vermutlich gar keine ist.
Da wird eine Intelligenz demon-
striert, die sich — mir zumindest
— als eine hohle Aneinanderrei-
hung von Zitaten erweist. Da
wird eine Geschichte erzahlt, die
—wie sich erweisen soll — gar
keine ist, sondern letztlich nur
ein (albernes) Spiel mit Kino-
mythen und Genres: Um einen
Boxer geht es und seinen Ma-
nager, einen Mafiaboss samt
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Kindern und Leibwachter, um
ein Ehepaar schliesslich und
nicht zuletzt um zwei Detektive
mit hiibscher weiblicher Assi-
stenz. In einer Art Reigen bringt
nun Godard diese Personen
miteinander in Verbindung. Das
wird zwar stellenweise ge-
schickt und witzig gemacht,
doch das Puzzlespiel will sich
nie zu einem Ganzen zusam-
menfugen. Was Godard letztlich
will, bleibt unklar. Méglicher-
weise ist gerade die Verwirrung
das Thema von «Détectivey. Zu-
rick bleibt aber letztlich nichts
als géhnende Leere. Ich bin mir
nicht so sicher, ob Godard da
nicht nur ein Spiel mit den Ver-
satzstiicken des Kinos und auch
der Literatur treibt, sondern
auch eines mit dem Zuschauer.
Arawohn ist jedenfalls am Platz.

Keine Verunsicherung dafur
in einem kleinen deutschen
Film, der an diesem Tag in der
Quinzaine des Réalisateurs zu
sehen ist: «Ko/p» von Roland
Suso Richter handelt von einer
Gruppe von Gymnasiasten, die
sich in der Zeit nach dem Zwei-
ten Weltkrieg mit Schwarzhan-
del ihr Zubrot verdienen. Dass
ihre Aktionen immer umfangrei-
chere Dimensionen annehmen
ist das eine, und dass einer aus
dem Milieu der lllegalitat auch
dann nicht mehr herausfindet,
als der Schwarzhandel und der
Raub von Armeematerial aus
den Bestanden der amerikani-
schen Besatzungstruppen
langst keine Uberlebensfrage
mehr ist, das andere. Schade,
dass Richter seinem von der
Story her interessanten Film
nicht eine etwas charaktervol-
lere Handschrift zu verleihen
vermochte. Da sieht nun doch
alles ein wenig gar dilettantisch
aus.

Samstag, 11. Mai

Warum der Japaner Tatsuo am
Schluss des Filmes «Himatsuriy
(Das Feuerfest) seine Frau und

seine zwei Kinder erschiesst,
bevor er sich selber die Kugel
gibt, ist zumindest fir das Auge
des westlichen Betrachters
nicht klar erkennbar. Hat er, we-
nig vertraut mit der Eigenart des
Landes, die Zeichen tbersehen,
die zu diesem Selbstgericht und
bestimmt auch religios-rituellen
Akt fihren? Hat er die Sensibili-
tat diese rauhen Naturburschen
unterschétzt, der die meiste Zeit
seines Lebens in den hiigeligen
Waldern verbringt und Holz
fallt? Hat er sich einlullen lassen
von den Bildern einer gewalti-
gen Natur, in die der Mensch
immer grossere Wunden
schlagt, die nicht mehr vernar-
ben kénnen?

«Himatsuri» von Mitsuo Yana-
gimachi ist ein Film Uber die
Verbundenheit des japanischen
Menschen mit der Natur, des
Einklangs von Wirklichkeit und
Mythos, vom Eingefugtsein in
eine Tradition. Und es ist ein
Film Uber die Bedrohung sol-
cher japanischer Eigenart durch
die Industrie, die moderne Le-
bensweise, die Abkehr von den
Wurzeln. An Ausserlichkeiten
zeigt Yanagimachi diesen Pro-
zess eines Zerfalls, einer Auflo-
sung auf: an der beinahe lacher-
lichen Rivalitdt zwischen den
Holzfallern und den Fischern; an
der Unruhe, die ein hergereistes
Maéadchen im Provinzort schafft;
an der Ratlosigkeit der Fischer
Uber das immer wieder vergif-
tete Wasser, das die Fische tot
an die Oberflache des Meeres
treibt. In diesem alltaglichen
Spannungsfeld bewegt sich Tat-
suo scheinbar geschmeidig.
Aber der Schein trigt. In seinem
Innern ist etwas in Bewegung
geraten, vollzieht sich ein Bruch.
Am Fest des Feuers zieht er die
Konsequenzen, beschliesst er,
Abschied zu nehmen von einer
Welt, die aus den Fugen gerét.
Yanagimachi beschreibt diesen
Wandel sehr einfihlsam, zu fein
wahrscheinlich fast fir uns, so
dass das Ende Uberraschend



Goldene Palme fur
einen Aussenseiter:
«Vater ist auf
Geschéaftsreise» von
Emir Kusturica.

kommt, farchterlich in seiner
Konsequenz, aber wohl folge-
richtig fir den noch traditionell
denkenden Japaner.

Die Idee ist ein Gag, und die-
ser reicht den far einen abend-
fullenden Film auch nicht ganz
aus: In «/nsignificance», der Titel
ware mit «Bedeutungslosigkeity,
«Geringfligigkeit» oder «Nichtig-
keity nur unzuldnglich Ubersetzt,
bringt Nicolas Roeg in einer
Nacht und im selben Hotel den
Physiker Albert Einstein, den
Star Marilyn Monroe und den
durch seine Kommunistenhatz
durch das Komitee gegen un-
amerikanische Umtriebe be-
kanntgewordenen Senator
McCarthy zusammen. Das fihrt
zwar zu Uberraschenden Situa-
tionen, die zum Teil von umwer-
fender Komik sind — etwa wenn

Marilyn dem verblufften Physik-
professor mit ein paar Spielsa-
chen die Relativitatstheorie er-
klart —, aber die Geschichte hat
letztlich doch zu wenig Sub-
stanz, um Uber die Distanz zu
kommen.

Das gelingt schon eher dem
Film des Jugoslawen Emir Ku-
sturica mit dem schénen Titel
«Otac na sluzbenom putuy (Va-
ter ist auf Geschéftsreise). Na-
turlich ist der Vater nicht auf Ge-
schéftsreise, sondern er sitzt im
Gefangnis. Ein unbedachtes
Wort in bdser stalinistischer Zeit
hat genigt, ihn dort hinzubrin-
gen; die ihm nicht in allen
Teilen gewogene Verwandt-
schaft hat das |hre dazu beige-
tragen. Erzahlt wird diese Pas-
sionsgeschichte aus der Per-
spektive eines sechsjahrigen
Buben. Das schafft eine wohl-
tuende Distanz, welche die Ver-
gangenheitsbewaltigung aus
dem so oft anzutreffenden wei-
nerlichen Rahmen herausreisst.

Dafiir beherrschen Ironie und
bissiger Humor die Szene, ohne
dass diese die herbe kritische
Grundstimmung; die den Film
auszeichnet, verwischen wirde.
Aussergewdhnliche Perspek-
tiven: eine solche nimmt zwei-
fellos auch Maria Knilli, eine erst
2bjahrige, aus Graz stammende,
aber in der Bundesrepublik
Deutschland arbeitende Filme-
macherin ein: Sie beschreibt in
«Lieber Karly die Schwierigkei-
ten eines Schulabgéngers, mit
seiner Pubertét zu Rande zu
kommen, sich von seinem
ebenso fursorglichen wie bevor-
mundenden Elternhaus zu I6sen
und eine eigene ldentitat zu fin-
den. Maria Knilli stellt diesen
Weg sehr einfiihlsam und
gleichzeitig konsequent als
schwierigen Prozess dar, als
Gratwanderung zwischen
Selbstfindung und Persoénlich-
keitszerstérung. Obschon das
birgerliche Elternhaus, das fur
den jungen Mann zum Gefang-
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nis und zur Falle wird, etwas gar
klischeehaft gezeichnet ist, ver-
mag diese Studie doch zu Uber-
zeugen. Dazu tragt das Engage-
ment der Autorin fir den Jun-
gen ebenso viel bei wie das
doch bereits beachtliche hand-
werkliche Rustzeug, Uber das
sie verflgt.

Sonntag, 12. Mai

Die Amerikaner halten im Wett-
bewerb Einzug. Erstmals erhalt
ein Film Ovationen: «Birdy» von
Alan Parker ist zunachst die Ge-
schichte einer Freundschaft zwi-
schen zwei Jungen mit recht
unterschiedlichen Interessen: Al
ist der sportliche, den Madchen
zugetane Draufganger, Birdy
der eher in sich gekehrte Grib-
ler und Traumer. Er mochte hin-
ter das Geheimnis des Fliegens
kommen und interessiert sich
deshalb in fast fanatischer
Weise fur Vogel. Al und Birdy
mussen aber auch in den Viet-
namkrieg. Beide kommen ver-’
sehrt zurick: Al mit einem ent-
stellten Gesicht, Birdy nach ei-
nem Schockerlebnis psychisch
zerrittet. Stumm hockt er fortan
in der Zelle einer psychiatri-
schen Klinik, nimmt nur noch
Kleingehacktes zu sich, kauert
stundenlang in einer Art Abflug-
stellung in einer Ecke, standig
am Abheben und doch unféhig
dazu. Er lebt in einer andern
Welt. Uber Al versuchen die
Psychiater, Birdy Uber den Weg
der Erinnerung in die Realitat
zurtckzuholen. Dies erscheint
indessen als aussichtslos. Den-
noch endet der Film mit einem
Uberraschenden Happy-end.
Alan Parker erzahlt diese
Uberaus eindringliche Ge-
schichte in Rickblenden, so
dass sich mit der Zeit ein abge-
rundetes Bild der beiden Cha-
raktere ergibt. Dabei ist ihm
hoch anzurechnen, dass er die
Vietnam-Szenen zwar eindriick-
lich, aber nicht spekulativ insze-

6

nierte. Wenn nun dem Film den-
noch etwas Lautes, Spektakula-
res anhaftet, dann doch wohl in
erster Linie durch den etwas
aufgesetzten Gleichnischarak-
ter, der durch die raffinierte
Montage und eine Uberinsze-
nierung einzelner Sequenzen
stark betont wird. Zumindest ei-
nen Vorzug indessen hat der
Film: Erist keinen Augenblick
lang langweilig. Das ist bereits
eine Qualitat, die allzu vielen in
Cannes gezeigten Filmen —sei’s
im Wettbewerb oder in den Ne-
benveranstaltungen — abgeht.
Immerhin: Das Angebot ist so
gross, dass sich Perlen immer
wieder finden lassen. So ist in
der Semaine de la Critique der
Off-Hollywood-Film «The Killing
Floory zu entdecken. Das mit
bescheidenen Mitteln produ-
zierte Black-American-Movie,
das auch unter dem Titel «The
Color of Bloody (Die Farbe des
Blutes) lauft, stammt von Bill
Duke. Berichtet wird darin in ei-
nem fast dokumentarisch gehal-
tenen Stil, wie zwei farbige
Landarbeiter aus dem Stden
der USA nach Chicago reisen,
um dort eine Arbeit zu finden,
die ihnen und ihren Familien
das Uberleben erméglicht. Als
Schlachthausarbeiter werden
sie bald mit der wéhrend des
Ersten Weltkrieges aufkeimen-
den Gewerkschaftsbewegung
konfrontiert, die einiges an so-
zialen Fortschritten erzielen
kann, weil der Krieg neue Ar-
beitsplatze schafft. Nach dem
Krieg allerdings gewinnen die
Arbeitgeber rasch wieder Ober-
hand. Die Stellen werden rar,
und die Bosse verstehen es ge-
schickt, die verschiedenen Be-
vélkerungsgruppen gegenein-
ander auszuspielen. Am mei-
sten haben darunter die Farbi-
gen zu leiden. Sie finden nicht
nur keine Stellen mehr, sondern
ihre Prasenz in den Gewerk-
schaften wird in Frage gestellt.
Bill Duke schildert sehr ein-
dringlich, wie aus dieser fatalen,

von den Arbeitgebern bewusst
geschirten Situation die
Rassenunruhen von Chicago im
Jahre 1919 entstehen. Er nimmt
dabei engagiert Partei fir sein
Volk und lasst den Film zu einer
Art Passionsgeschichte werden.
Enttduschender verlduft die
Begegnung mit Hector Baben-
cos neuem Film. Dem Brasilia-
ner, der sich mit «Pixote» einen
Namen gemacht hat, standen
far seinen neuen Film «Kiss of a
Spider Womany (Der Kuss der
Spinnenfrau) offensichtlich er-
kleckliche Mittel zur Verfligung,
wohl verbunden aber auch mit
der Auflage, einen Film fUr eine
internationale Auswertung zu
schaffen. Das hat weder dem
Regisseur noch dem Film gut
getan. «Kiss of Spider Womany
bleibt im Oberflachlichen stek-
ken, obschon die Geschichte ei-
nen interessanten Grundgedan-



ken hat: Ein politischer Gefan-
gener, der sich durch die Folter
nicht brechen lasst, wird zu ei-
nem Homosexuellen in die Zelle
gesteckt, dem die Entlassung
versprochen ist, wenn er die ge-
wiinschten Informationen lie-
fern kann. Uber die Nacherzah-
lung von Filmen — dem Melo-
dram einer Résistence-Kampfe-
rin, die einem deutschen Offi-
zier verfallt und der Abenteuer-
schwarte um eine Spinnenfrau —
sucht der Homosexuelle ebenso
eine Beziehung aufzubauen wie
Uber zusatzliche Lebensmittel
und Raucherwaren, die er an-
geblich von seiner Mutter erhalt.
Babenco tauscht den politi-
schen Hintergrund seines Fil-
mes gegen das Dekorative der
Ausstattung ein. Man wird den
Eindruck nicht los, dass er den
ihm offerierten Mdéglichkeiten
zumindest ein Stlick weit erle-
gen ist. Schmerzlicher aller-
dings berthrt, dass Babenco die
Eigenwilligkeit seines filmi-
schen Ausdrucks, wie er «Pi-
xote» ausgezeichnet hat, hier
zugunsten einer wenig charak-

Links oben:
Matthew
Modine als
«Birdy» im
gleichnamigen
Film von Alan
Parker.

Unten:
Moses Gunn
und Damien
Leake in «The
Killing Floor»
von Bill Duke.

tervollen Internationalitat aufge-
geben hat.

Montag, 13. Mai

Nach vielen Jahren — erstmals
seit dem inzwischen schon fast
legendér gewordenen «Jere-
miah Johnsony von Sidney Pol-
lack — taucht im Wettbewerb
von Cannes wieder einmal ein
Western auf. «Pale Rider», von
Clint Eastwood nicht nur ge-
spielt, sondern auch inszeniert,
beinhaltet alles, was das Herz
des Liebhaber dieses Genres
hoher schlagen lasst. Und dar-
Uber hinaus sogar noch ein we-
nig mehr: ein schones Stlick
Selbstironie ndmlich einerseits
und einen gar nicht so unbe-
achtlichen Gegenwartsbezug
andererseits. Um Goldgraber
geht es, die in kleinem Stil und
mihsamer Arbeit nach Nuggets
suchen, sich an jedem kleinen
Fund freuen und eigentlich
nichts anderes wollen, als in
Ruhe gelassen zu werden.

Aber wer kann den schon in
Frieden leben, wenn es dem
b&sen Nachbarn nicht gefallt?
Dieser namlich ist ein machtiger
Mann, der Gold in industriellem
Ausmass gewinnt. Mit Druck-
wasser und einem Heer von Ar-
beitern wascht er die Erde ohne
Ricksicht auf die 6kologische
Zerstorung ganzer Landstriche
aus. Und weil er schon viel hat,
will er noch mehr: namlich die
Claims der kleinen Goldgraber,
obschon die rechtlich diesen
Uberschrieben sind. Da kommt
es den solchermassen Bedrang-
ten eben recht, dass eines Ta-
ges am Horizont ein Reiter auf-
taucht, der sich zwar vorerst als
Priester entpuppt, aber bereit
ist, den weissen Kragen — ge-
wissermassen die Soutane —
gegen den Colt einzutauschen.
Dies allerdings erst, nachdem er
alle Mittel zu einer friedlichen
Einigung ausgeschoépft und der
bdse Nachbar einen Ublen Gun-
man samt sechs Gehilfen ange-
heuert hat, um die Goldgraber
von ihrem Terrain zu vertreiben.

Wie der Film endet, braucht




wohl keinem, der die Mechanis-
men des Genres kennt, erzahlt
zu werden. Interessant ist «Pale
Rider» weniger seines Hand-
lungsablaufes und seiner Insze-
nierung, einer Mischung aus
amerikanischer und italienischer
Genreauffassung wegen, als
vielmehr durch seine mehr oder
weniger offenen Hinweise auf
Eastwoods persdnliches Enga-
gement. Es liegt zweifellos in
den Bereichen Okologie und
Zerstorung der Umwelt durch
Grosstechnologie. Wie schon
viele Regisseure zuvor nutzt
Clint Eastwood den Western als
Vehikel fir den Transport eines
ihm wichtigen Anliegens. Er po-
litisiert das Genre, das viele zu
Unrecht als wertfrei beurteilen.
Ob der Hinweis auf die Theolo-
gie der Befreiung — der Priester,
derin einem geradezu symboli-
schen Akt, seinen weissen Kra-
gen mit dem Revolver ver-
tauscht, weil er darin die einzige
Mdaglichkeit sieht, den Unter-
drickten zu Recht und Gerech-
tigkeit zu verhelfen — gewollt ist
oder nicht, ist allerdings schwer
zu beurteilen.

Die Semaine de la Critique,
scheint es, hat sich in diesem
Jahr eher auf stillere, kleinere
Filme konzentriert. «Fuchay (Das
Idol) des Polen Michal Dudzie-
wicz gehdrt zweifellos zu den in-
teressanteren Beitragen, die in
dieser Sektion zu sehen sind.
Die Geschichte um die beiden
Steinmetze, die im Auftrag einer
reichen Witwe in eine kleine
Provinzstadt reisen, um dort ein
monumentales Grabmal zu er-
richten, beginnt zwar als kleine,
leichte Komodie. Spéatestens
aber im Augenblick, als sich der
Mann, der sich als Gemeinde-
prasident ausgibt und die bei-
den Uberredet, nachtlicherweise
das Denkmal eines von ihm ver-
ehrten Helden zu renovieren, als
Geschichtslehrer zu erkennen
gibt, beginnt man den Parabel-
charakter des Films zu begrei-
fen. Da geht es letztlich nicht
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mehr um irgend einen Helden,
sondern um jenen, der vom
Volk und den einfachen Men-
schen geliebt, offiziell aber nicht
toleriert wird. «Fuchay ist ein
Uberaus kluger und auch hinter-
héltiger Film.

Begeisterte Zustimmung ei-
nerseits, Buhrufe andererseits
waren das Echo auf die Vorflih-
rung von André Téchinés «Ren-
dez-vousy. Mir scheint der Film
ziemlich missglickt, obschon
die dustere Dreiecksgeschichte
im Pariser Theatermilieu Uber
jene Atmosphaére verfligt, die es
heute braucht, um zum Kultfilm
zu avancieren. Die Menschen,
die den Film bevoélkern, sind von
einer innern Leere und Bezie-
hungsunfahigkeit, die geradezu
erschreckt. Das liesse sich nun
zweifellos thematisieren, hat es

Mit Norma Aleandro teilt
Cher fiir ihr eindriickliches
Spiel in «Mask» die Palme
fiir die beste Darstellerin.

doch etwas mit unserer Wirk-
lichkeit zu tun. Doch Téchiné
bleibt weit davon entfernt, den
Nihilismus seiner Figuren zu
hinterfragen, sondern er lasst
sie als Schemen eine Art Eigen-
standigkeit erlangen: Zombies
aus dieser Welt. DarUber hinaus
stellt sich die Frage, ob die mit
viel Vorschusslorbeeren be-
dachte Nachwuchsdarstellerin
Juliette Binoche wirklich so gut
ist, wie das viele wahrhaben
wollten, oder ob sie sich nur ge-
schickt auszieht.




Dienstag, 14. Mai

Unter Festivalkennern gibt es
eine Art Faustregel, die besagt,
dass je schreiender sich die
Werbung présentiert, umso mit-
telmassiger die Qualitat des
Filmangebotes sei. Dieses Jahr
kurvt —wenn immer es das Wet-
ter erlaubt, und das war bisher
noch nicht allzu oft der Fall —
eine Armada von nicht weniger
als 26 Leichtflugzeugen dem
Strand entlang und wirbt mit
Transparenten fur die amerika-
nische Grossproduktion «Santa
Clausy. Piloten aus ganz Frank-
reich sollen wahrend mehreren
Wochen diesen Staffelflug ge-
Ubt haben, und das ganze Un-
ternehmen verschlingt eine
Summe, die bequem ausrei-
chen wiirde, um ein bis zwei
schweizerische Spielfilmpro-
duktionen zu finanzieren.

Das Filmangebot im Wettbe-
werb, aber weitgehend auch in
den Nebenveranstaltungen, ist
entsprechend. Die Berichter-
stattung, die sich an das We-
sentliche hélt, tduscht dartber
ein Stick weit hinweg. Zu viele
Filme, die in Cannes gezeigt
werden, haben weder die Origi-
nalitdt, um in eine Nebenveran-
staltung aufgenommen zu wer-
den, noch das Format, um als
Wettbewerbsbeitrag nominiert
zu werden. Dass auch grosse
Namen, die Cannes ja immer
bevorzugt, vor Pleiten nicht
schitzen, demonstrierte augen-
fallig Mario Monicelli mit sei-
nem Wettbewerbsbeitrag
«Le due vite di Mattia Pascaly
(Das Doppelleben des Matthias
Pascal). Ein Pirandello-Stoff
wird hier derart klaglich ver-
schenkt, dass sich ein Eingehen
darauf schon gar nicht mehr
lohnt.

Bei andern Filmen muss
differenzierter darauf eingetre-
ten werden, um darzustellen,
weshalb sie Mittelmass nicht
Ubersteigen. Das gilt etwa fir
Peter Bogdanovichs «Masky

(Maske), der scheinbar subtilen
Annaherung an einen heran-
wachsenden Jungen, der durch
eine seltene Erkrankung die
Burde eines entstellten Gesich-
tes zu tragen hat. Die Gebor-
genheit, die Rocky nicht etwa in
einer burgerlichen Familie, son-
dern im Schosse einer Rocker-
gruppe findet, der seine Eltern
und Freunde angehoren, hilft
dem Jungen mit seinen Proble-
men in Schule und Privatleben
fertig zu werden. Fast scheint
es, dass es ihm gelingen
kénnte, trotz seinem monstro-
sen Aussehen — hinter dem sich
Ubrigens ein ebenso liebens-
wertes wie auch intelligentes
Wesen verbirgt — in die Gesell-
schaft integriert zu werden.
Aber zuletzt 1&sst ihn diese halt
doch im Stich, ist sie nicht be-
reit, Uber seine Deformation
hinwegzusehen und seine wirk-
lichen Qualitaten und Vorzige
zu anerkennen. Rocky weiss
keinen andern Ausweg, als sich
von einer Welt, die ihn nicht
will, zu verabschieden.

Zwar gelingt es Bogdanovich,
dem Zuschauer Rocky als
menschliches Wesen nahezu-
bringen. Das Monstrose verliert
sich mit der Zeit. Wenn sich
schliesslich doch Zweifel ein-
stellen, dann wegen der Art, wie
Bogdanovich das Thema an-
geht. Er arbeitet auf einer rein
emotionellen Ebene und verfallt
dabei dem Klischee. Dies ge-
schieht vor allem dann, wenn er
die Milieus der Birgerlichen
oder der Rocker beschreibt. Da
wirkt der Film dann einféltig, wo
er analytisch zu sein hatte. Da-
mit aber wird der Zuschauer aus
der Verantwortung entlassen,
sich Gedanken darlber zu ma-
chen, wie er sich verhalten
wirde, falls Rocky ihm gegen-
Gberstiinde. Denn nicht unsere
Tranen helfen ihm, sondern al-
lein unsere Anerkennung. Da-
von aber bleiben wir solange
entfernt, als er uns letztlich doch
nicht als Mensch, sondern als

eine Art liebenswerter E. T. pra-
sentiert wird.

Da halte ich mich dann ei-
gentlich doch lieber an einen so
handfesten Film wie Haskell
Wexlers «Latinoy. Dass dieses
durchaus konventionelle Werk
in den Vereinigten Staaten bis-
her keinen Verleiher gefunden
hat, (iberrascht keineswegs. Ge-
schildert wird darin namlich, wie
die Contras, unter militarischer
Anleitung amerikanischer Mili-
tars und mit Finanzen, die der
Geheimdienst CIA zur Verfi-
gung stellt, in Nicaragua ihren
Rebellenkrieg gegen das sandi-
nistische Regime fihren. Mit
unheimlicher Brutalitdt gehen
sie vor allem gegen die arme
Landbevdlkerung vor. Bauern
werden unter Folter gezwungen,
zu den Contras Uberzulaufen,
Dorfer werden niedergebrannt.
Wexler, der diesen Film zum
grossten Teil in Nicaragua ge-
dreht hat, hat bewusst die Form
des Fiktiven gewahlt. Sie erlaubt
ihm, eine ldentifikationsfigur zu
schaffen, einen amerikanischen
Offizier lateinamerikanischer
Abstammung, der im Auftrag
des CIA in Nicaragua eine Mis-
sion zu erflllen hat. Dieser er-
kennt nun nach und nach, wie
problematisch die Unterst(t-
zung der Contras durch die Rea-
gan-Administration ist.

Wexler arbeitet gewiss nicht
mit den subtilen Methoden poli-
tischer Ausgewogenheit. Er
nimmt Partei gegen die Latein-
amerikapolitik seines Landes
und fur die Sandinisten in Nica-
ragua. Dabei allerdings stltzt er
sich auf Dokumente, Beweis-
material und Recherchen. Als
Vehikel fur seine Botschaft
braucht er den Politthriller und
die bekannten Mittel einer von
den Amerikanern erprobten
Filmmdramaturgie. Dariiber kann
man sich gewiss streiten, wohl
aber nicht Gber das mutige, per-
sonliche Engagement, das hin-
ter diesem Film steht.



Mittwoch, 15. Mai

Bestimmt vermag ein einzelner
Film ein Festival nicht aus sei-
nem allgemeinen Tief zu reis-
sen. Aber so wie ein bisschen
Sonne einen Regentag aufzu-
hellen vermag, kann ein gutes
Werk Licht ins Dunkel bringen.
Dies gelingt —ich bin versucht
zu sagen: einmal mehr — dem
New Yorker Kiinstler Woody Al-
len. Ausser Konkurrenz ist von
ihm in Cannes «The Purple Rose
of Cairo» zu sehen. Dieses
Kleinod von Film berichtet Gber
das anstrengende Leben einer
kleinen, von Mia Farrow hervor-
ragend gespielten Serviererin in
einem Fastfood-Lokal, die in der
Zeit der Wirtschaftsdepression
zu allem Uberfluss auch noch
ihren arbeitslosen und -scheuen
Mann durchfittern muss. Ver-
gessen vom Alltag sucht Cecilia
jeweils nach Arbeitsschluss im
Kino der lllusionen und der un-
bezwingbaren Helden. Als sie
sich, mit Tranen in den Augen,
eben zum fiinften Mal das Me-
lodram «The Purple Rose of
Cairo» zu Gemdte fuhrt, steigt —
oh Wunder — Tom Baxter, einer
der Helden von der Leinwand,
schreitet auf sie zu und erkléart
ihr, er kdnne sie wiedererken-
nen. Sie habe den Film ja schon
mehrmals besucht. Damit aber
richtet der junge, gutausse-
hende Mann im Tropenanzug
eine heillose Konfusion an: zum
einen bei Cecilia, die ja verhei-
ratet ist, aber dennoch dem
Charme des jugendlichen Lieb-
habers erliegt, zum andern bei
den auf der Leinwand verbliebe-
nen Schauspielern, die heftig
ins Debattieren geraten, wie sie
ohne den verlorengegangenen
Akteur den Film zu Ende spielen
sollen. Das wiederum lost Un-
mut im Publikum aus, denn die-
ses will Action und kein intellek-
tuelles Palaver. Lauthals wird
das Geld zurtickverlangt. Dem
Kinobesitzer kommt nichts an-
deres in den Sinn, als beim Pro-
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duzenten um Hilfe nachzusu-
chen, aber das bringt die Ak-
teure auf der Leinwand auch
nicht weiter. Doch auch Tom

Baxters Ausflug mit Cecilia in
die Realitat verlauft nicht ohne
Komplikationen. Die Dollars, mit
denen er den Champagner be-
zahlen will, sind langst aus dem
Verkehr gezogen. Zum Gluck
hat er —vom Film her — wenig-
stens Erfahrung im Bewaltigen
solcher Situationen. Dennoch
zieht er es mit der Zeit vor, wie-
der auf die Leinwand zurlickzu-
kehren, nicht allerdings ohne
Cecilia dorthin mitzunehmen,
was die Konfusion eher noch
vergrossert. Die Sangerin je-
denfalls fallt angesichts einer
Realen aus Fleisch und Blut
gleich in Ohnmacht.

Das Spiel auf zwei Ebenen —
in der Realitat und auf der Lein-
wand —, aber auch mit ihrer
Durchmischung gerat Woody
Allen, der in diesem Film selber
nicht mitspielt, also gewisser-
massen selber von der Lein-
wand herabgestiegen ist, zum
ebenso sensiblen wie subtilen
Meisterwerk. Das virtuos insze-
nierte Verwirrspiel, das von ei-
ner wunderschdnen Liebesge-
schichte begleitet wird, ist nicht
nur ein Uberaus kluger Essay
Uber Sein und Schein, lllusion
und Wirklichkeit, nicht allein
eine gescheite Reflexion Uber
das Verhaltnis von Realitat und
Film, sondern auch eine exzel-
lente, hervorragend inszenierte
und interpretierte Komaodie.

Die amerikanische Dominanz



am Filmfestival von Cannes ist
augenfallig. Sie wird nicht nur
sichtbar auf den Strassen, wo
die Plakate, Affichen und
Leuchtreklamen vorwiegend fir
US-Produktionen werben, sie
schlagt sich auch in dieser Be-
richterstattung nieder. Da ist
vorwiegend von amerikanischen
Filmen die Rede. Nun hat das,
sieht man einmal von einem
Werk wie «The Purple Rose of
Cairo» ab, keineswegs damit zu
tun, dass sich das amerikani-
sche Filmschaffen auf einsamer
kinstlerischer HoOhe bewegt,
sondern doch eher mit der Tat-
sache, dass sich das Filmschaf-
fen in vielen europdaischen Lan-
dern in einer Talsohle befindet.
Uberdies ist Cannes, besonders
was die offizielle Auswahl be-

Wenn die Helden
von der und die
«Realen» auf die
Leinwand steigen:
«The Purple Rose
of Cairo» von
Woody Allen.

trifft, derart auf bekannte Na-
men fixiert, dass unbekannteres
Filmschaffen etwa aus der Drit-
ten Welt bei der Auswahl kaum
Beachtung findet.

Dass auch amerikanische Re-
gisseure Flops produzieren —
und teure noch zudem —, findet
seine Bestatigung in «Mishimay
von Paul Schrader. Der Versuch,
das Leben (zumindest den letz-
ten Tag vor seinem rituellen
Selbstmord), Wirken und Den-
ken des berihmten japanischen
Dichters Yukio Mishima in ei-
nem Film einzufangen, ist schon
deshalb zum Scheitern verur-
teilt, weil Schrader mit einem
offensicht-amerikanischen Kul-
turbewusstsein an die Sache
herangeht. Japanische Eigenart
bleibt dabei weitgehend auf der

Strecke. Das Unterfangen, sich
in den Mythos um das Leben
dieses von einem tiefen Kultur-
verstandnis gepragten Japaners
einzuleben, bleibt oberflachlich
und unverbindlich. Zudem haf-
tet ihm eine Kiunstlichkeit an,
welche die Distanz eher noch
vergrossert. Die Himbeersauce
von Musik, die der bereits durch
seine Kompositionen fir
«Koyaanigatsi» beriichtigt ge-
wordene Philip Glass Uber den
Film giesst, gibt diesem endgdil-
tig den Rest: «Mishima» ver-
kommt zum Edelkitsch.

Donnerstag, 16. Mai

«Adjeu Bonapartey», adjeu Yous-
sef Chahine: Der Agypter, der
einst so aufschlussreiche, die
Gegenwart seines Landes re-
flektierende Filme wie «Al as-
foury (Der Spatz), «El Ard» (Die
Erde) oder «Askndrie ... lie?»
(Alexandria warum?) vorgelegt
hat, der als Verleiher der Filmsa-
tire «Der Rechtsanwalt» zu ei-
nem Jahr Gefangnis verurteilt
worden ist, stellt in Cannes ei-
nen Film vor, der mehr als ein
buntes Historiengemalde nicht
ist. Wie eine bescheidene
Agypterfamilie die Besetzung
des Landes durch Napoleon er-
lebt, ist das Thema des monu-
mentalen Schinkens, dem man
zwar in jeder Sequenz das viele
(franztsische) Geld ansieht, der
sonst aber kaum Stricke zer-
reisst. «Adjeu Bonaparte» ist ein
mit auslandischen Finanzen ko-
lonialisierter Film, in dem der
Regisseur seine kulturelle Iden-
titdt zugunsten eines internatio-
nal verwertbaren Styling aufge-
geben hat.

Auch der zweite Wettbe-
werbsfilm des Tages taugt nicht
allzu viel: Der Kanadier Ted Ko-
tcheff dreht immer wieder mal
den gleichen Film im selben ju-
dischen Milieu. In «Joshua Then
and Now» geht es um die Frage,
ob die Ehe zwischen einem aus
bescheidenen Arbeiterkreisen

"



stammenden, zum Top-Publizi-
sten arrivierten Juden und der
Tochter eines steinreichen pro-
testantischen Aristokraten Uber-
haupt eine Chance hat. Sie hat
natlrlich keine; besser: sie hatte
keine. Doch da ist die Liebe,
und diese ermdglicht wiederum,
was eigentlich unmoglich ist.
Happy-end, aus. Die farblose,
stockkonventionelle Inszenie-
rung macht die Geschichte auch
nicht origineller.

Schweizer Empfang fir den
Wettbewerbsbeitrag «Derbo-
rencey von Francis Reusser: Zu-
sammen mit dem Produzenten
Jean-Marc Henchoz |&4dt das
Filmzentrum dazu ein. Eine
Bauernmusik aus dem Wallis
schmettert frohliche Weisen in
die kiihle, aber ausnahmsweise
einmal trockene Canner Nacht-
luft, eine Volkstanzgruppe wir-
belt Uber das Pflaster, und eine
Menschenmasse delektiert sich
an Trockenfleisch und einem
Salatgemisch aus Ananas und
Sojasprossen. Alles ist fréhlich,
nur der Wein ist sauer. Der bil-
lige D6le hat den Transport vom
Wallis an die Cote d'Azur
schlecht Uberstanden. So ist’s
halt, wenn man Eulen nach
Athen tragt...

Freitag, 17. Mai

Das Festival ist zu Ende, ob-
schon es offiziell noch bis Mon-
tag dauert. Es herrscht Auf-
bruchstimmung. Wer irgendwie
kann, reist bereits ab. Was an
Filmen tber die Leinwand flim-
mert, ist zumeist von Mittelmaés-
sigkeit und Belanglosigkeit ge-
zeichnet. So auch Claude Cha-
brols «FPoulet au vinaigrey. Das
ist zwar ein fur diesen Regisseur
typischer Kriminalfilm mit einem
leichten Hang zum Mysteriosen
und einem etwas starkeren zur
Kritik an einem degenerierten,
sich letztlich selber zerstéren-
den Grossburgertum. Aber die
Geschichte um Mutter und
Sohn, die ihre verlotterte Villa in
einem immer groteskere For-
men annehmenden Kleinkrieg
gegen die rucksichtslos vorge-
henden Dorfbonzen und Speku-
lanten verteidigen, bleibt letzt-
lich doch farblos. Da hilft auch
die Figur eines kauzigen Poli-
zeiinspektors nicht viel, der im
Film zwar kein Poulet au vi-
naigre, wohl aber standig Spie-
geleier isst und schliesslich
auch das Gelbe vom Ei, d. h. die
Leiche im Sockel einer Skulptur
findet.

Das Palmares von Cannes

Der jugoslawische Regisseur
Emir Kusturica hat die Goldene
Palme flr seinen Film «Otac na
sluzbenom putuy (Papa ist auf
Dienstreise) erhalten.

Der Grosse Spezialpreis der Jury
ging an den britischen Regisseur
Alan Parker fir den von den USA
prasentierten Film «Birdy». Der
Preis der Jury wurde der unga-
risch-osterreichisch-westdeut-
schen Koproduktion «Oberst
Red/l» von Istvan Szabo verlie-
hen.

Der franzosische Regisseur An-
dré Téchiné bekam fir seinen
Film «Aendez-vous» den Regie-
preis. Der Film «Mishimay des
Amerikaners Paul Schrader er-
rang den Preis flr den besten
kiinstlerischen Beitrag.

Als beste weibliche Darstellerin-
nen wurden ex aequo Norma

Aleandro fur «La historia oficialy
(Argentinien) und die Ameri-
kanerin Cherfur ¢«Mask» (USA)
ausgezeichnet. Bester mannli-
cher Darsteller wurde der Ameri-
kaner William Hurt fur «Beijo da
a mulher aranhay (The Kiss of a
Spider Woman). Ausserdem
ehrte die Jury den amerikani-
schen Schauspieler James Ste-
wart flir sein Gesamtwerk.

Der Preis des internationalen
Verbandes der Filmkritiker {Fi-
presci) war dem Amerikaner
Woody Allen fur «Purple Rose of
Cairoy und dem Jugoslawen
Emir Kusturica «Otac na sluzbe-
num putuy (Papa ist auf Dienst-
refse) verliehen.

Die 6kumenische Jury verlieh ih-
ren Preis dem Film «La historia
oficialy von Luis Puenzo und be-
dachte «Le temps d'un instanty
von Pierre Jallot mit einer beson-
deren Erwahnung.
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Verglichen mit dem australi-
schen Wettbewerbsbeitrag
«Bliss» von Ray Lawrence ist
Chabrols Film indessen ein
wahres Meisterwerk. Die Ge-
schichte vom cleveren Werbe-
fritzen, der nach einem Herzin-
farkt fur vier Minuten aus dem
Diesseits verreist und daraufhin
sein Leben dndert, ist eine von
zahllosen Geschmacklosigkei-
ten und albernen Gags gepragte
Komddie, die derart hilflos in
Szene gesetzt ist, dass es wah-
rend der Pressevorfihrung zu
einem Massenexodus aufge-
brachter Kritiker kommt. Sol-
ches — so der Tenor — héatten sie
nun gewiss nicht verdient; auch
nicht an einem Festival, das of-
fensichtlich zu den schwachsten
seit Jahren gehort.

Doch gerade wenn die Stim-
mung auf den Nullpunkt gesun-
ken ist und der Festivalkoller mit
aller Kraft zuschlagt, lassen sich
mitunter Entdeckungen ma-
chen, die wiederum versdhnlich
stimmen. «Mystere Alexinay des
Franzosen René Ferret ist eine
solche Trouvaille. Der eher ver-
haltene, aber von einem konse-
qguenten Stilwillen getragene
Film erzahlt die Geschichte ei-
nes Hermaphroditen, derin
Wirklichkeit gar keiner ist. In ei-
ner Zeit des Puritanismus und
der Priderie als Madchen auf-
gezogen und zur Ausbildung in
entsprechende Schulen und In-
ternate gesteckt, wird Alexinas
wirkliches Geschlecht verdrangt.
Sie, beziehungsweise er, muss
schon erwachsen werden und
sich einem Mé&dchen zugetan
fuhlen, um sich zur Realitat zu
bekennen. Der Rollentausch,
der zudem einer amtlichen Be-
statigung bedarf, wird zu
Spiessrutenlauf, ja zur Passion
fur Alexina.

Ferret hat diesen Stoff, der
auf einer wahren Begebenheit
beruht, und in den Memoiren
des Michel Foucault festgehal-
ten ist, mit dezenter Zurlckhal-
tung inszeniert. Sein Film ist



Ken Ogata als
Schriftsteller in
«Mishima» von
Paul Schrader.

Uber die darin beschriebene
menschliche Tragddie hinaus zu
einem recht anschaulichen Sit-
tenbild des 19.Jahrhunderts ge-
worden, zu einer kritischen Aus-
einandersetzung auch mit der
Unterdriickung des Menschen
durch den Geist des Puritanis-
mus.

Samstag, 18. Mai

Texte von Marguerite Duras zu
verfilmen, war bisher die Spe-
zialitat der Marguerite Duras
selber: «India Song» usw. Nun
hat sich auch der dsterreichi-
sche Schriftsteller und Filmema-
cher Peter Handke an die filmi-
sche Lektlire eines Duras-Tex-
tes gemacht. Als Vorlage diente
ihm «La maladie de la morty, ein
hintergrindiger, starker Essay
Uber das Sein und die Kraft der
Liebe. Handkes Versuch, zu-
sammen mit dem Kameramann
Xaver Schwarzenberger diesen
Text mit Bildern zu untermalen,

ist zu einem Uberaus kritischen
Balanceakt zwischem dem Gip-
fel einfihlsamer Annéherung
und dem Abgrund des Uber-
asthetisierten, kunstgewerbli-
chen Kitsches geworden.
Handke/Schwarzenberger stir-
zen dabei zwar nicht ab, ob-
schon sie ein paar Male nahe
daran sind, aber restlos Uber-
zeugen kann der Film auch
nicht. Es gibt in «Das Mal des
Todesy, so der Titel dieses flr
das Fernsehen produzierten
Werkes, Bilder und Bildfolgen,
die den Text erheblich stéren.
Bei «Derborencey des
Schweizers Francis Reusser
stellt sich ein Balanceakt gar
nicht erst ein. Sein Autor stirzt —
nach einem verheissungsvollen
Beginn mit einer Helikopterfahrt
uber die Diablerets — kopfuber
in den Abgrund deftigen
Bauerntheaters, in dem, als Ho-
hepunkt gewissermassen, der
arme Antoine als Nachthemd-
Geist Uber die Alpenwiesen rast.
Unter dem meterhohen Gerdll

des Felssturzes verschittet
bleibt nicht nur sein Alpler-Ka-
merad, sondern vor allem der
Geist von Charles-Ferdinand
Ramuz’ grossartigem Roman
(vgl. dazu die ausfihrliche Re-
zension in dieser Nummer).

«Derborence», mit dem der
Wettbewerb abgeschlossen
wurde, hat fur mich im Zusam-
menhang mit Cannes sympto-
matischen Charakter: So laut
und schreierisch wie die droh-
nenden Dolby-Stereo-Téne in
Reussers Film ist das Festival
International du Film inzwischen
geworden, und so leer wie die
allein auf Effekthascherei aus-
gerichteten Oberflachlichkeit
der auf klotzigem Cinemascope
daherrauschenden Bilder war
leider die Vielzahl der Filme, die
hier zu sehen war. Die 38. Aus-
gabe wird nicht als grosser
Jahrgang in die Annalen des
Festivals eingehen. &
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