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Urs Jaeggi

Nachdenken
uber
Vergangenheit
und Gegenwart

Vor eilfertigen Urteilen uber die
Qualitat der 36. Internationalen
Filmfestspiele Berlin ist dringend
zu warnen. Gewiss: Manche
Filme im Wettbewerb, aber auch
im Forum blieben im Dunstkreis
des Mediokren und stellten Fra-
gen nach der Tauglichkeit der an-
gewandten Selektionskriterien.
Zu genereller Verargerung aber
besteht kein Anlass. Aus der
Fulle des Angebotes konnte - wer
immer es wollte — eine Auswahl
treffen, die einen tiefen Eindruck
und Nachdenklichkeit hinterliess.
Die Reflexion vieler Filmschaffen-
der uber das Zerstorerische im
Menschen und die Ungerechtig-
keit in der Welt ist ein Zeichen
dafur, dass das Medium Film es
allen gegenwartigen Unzulang-
lichkeiten zum Trotz und uber die
unsagliche Niveaunivelligrung ei-
ner zunehmend nur noch nach
kommerziellen Gesichtspunkten
ausgerichteten Kommunikations-
industrie hinaus seinen Rang als
Seismograph fur die Befindlich-
keit der Gesellschaft bewahren

will. Das gibt Anlass zu Hoffnung.

Auffallend war, wie viele Filme
an der diesjahrigen Berlinale
sich mit der Aufarbeitung jung-
ster Geschichte, aber auch poli-
tischer und gesellschaftlicher
Ereignisse der Gegenwart aus-
einandersetzten. Der Krieg und
seine Folgen, der Widerstand
gegen herrschende ausbeuteri-
sche Gesellschaftsformen, der
Terrorismus und der Umgang
mit ihm bildeten eigentliche
Themenschwerpunkte. Zweifel-
los im Mittelpunkt stand dabei
die fast zehnstindige Doku-
mentation «Shoah» des Franzo-
sen Claude Lanzmann, die dem-
nachst in den dritten Program-
men der ARD zu sehen ist und
die in dieser Nummer eine aus-
fuhrliche Wiirdigung erfahrt.

Perfekt organisierte
Todesmaschinerie

Lanzmanns Bericht Uber die Ju-
denvernichtung wahrend der
Nazi-Herrschaft in Deutschland
beschreitet ungewohnliche
Wege: Der Autor verzichtet
ganzlich auf eine Verwendung
des bestehenden Filmmaterials
aus den Konzentrationslagern,
wie es uns aus zahlreichen Fil-
men und Dokumentationen be-
kannt ist. Dieser Verzicht ge-
schieht aus dem Bewusstsein
heraus, dass die sich zu Bergen
haufenden privaten Effekten
vergaster Juden, die ausgemer-
gelten Gestalten der Haftlinge,
das Verscharren Tausender von
Leichen in riesigen Massengra-
bern und die industriemassigen
Verbrennungsofen von Au-
schwitz als Bilder zwar Grauen
und Entsetzen auslosen, aber
weder das Ausmass des Holo-
causts noch seine Auswirkung
auf das Individuum fassbar zu
machen vermogen.

Lanzmann sucht die Orte des
unfassbaren Geschehens auf,
wie sie sich heute prasentieren:
Auschwitz, den Bahnhof von
Treblinka, von wo aus Zige zur

bertchtigten Rampe geschoben
wurden, das polnische Stadt-
chen Chelmno, wo die Juden
auf dem Transport zu den Mas-
sengrabern in eigens kon-
struierten Vergasungswagen
getotet wurden. Und er lasst
Menschen sprechen: Zeugen
des Genozids, Uberlebende,
stumme Beobachter der unfass-
baren Ereignisse, die schweigen
mussten, um selber Uberleben
zu konnen, solche, die das
Glick hatten, selber keine Ju-
den zu sein, aber auch die
Schergen des Todes. Da fehlt
nicht der Mann, der in Chelmno
— damals ein Jungling noch —
seiner schonen Stimme wegen
lange Zeit Gberlebte und, als er
schliesslich doch noch getotet
werden sollte, den Genick-
schuss Uberstand. Da fehlen
auch nicht die erschitternden
Berichte der polnischen Loko-
motivfuhrer, die im Bewusst-
sein, was mit ihrem «Ladeguty,
so die zynische Bezeichnung in
den geheimen Fuhrerberichten,
geschehen wird, ihren Dienst
nur unter Alkoholeinfluss verse-
hen konnten.

«Shoahy — der Filmtitel basiert
auf einem hebraischen Wort,
das fur Verwlstung, Untergang,
Verderben steht — gewinnt seine
Kraft aus der Beharrlichkeit und
Hartnackigkeit, mit der Claude
Lanzmann vorgeht. Bertihrt es
vorerst fast peinlich, wie der Au-
tor auch dann auf den Gesich-
tern bleibt, wenn diese sich im
Schmerz der Erinnerung und
nicht selten unter Tréanen der
Kamera verweigern wollen, so
gewinnen die Eindringlichkeit
der Befragung und der Mut, in-
nere Emotionalitat sprechen zu
lassen, immer starker den Sinn
des Zeugnishaften. Das Unfass-
bare wird fassbar, und dazu ge-
hort die Erkenntnis, dass die Ju-
denvernichtung nicht einfach
ein entsetzlicher, dem Hirn ei-
nes Wahnsinnigen entsprunge-
ner Betriebsunfall, sondern ein
minutidés vorbereitetes, rational



Die Preise von Berlin

Internationale Jury

Goldener Bar: «Stammheim» von
Reinhard Hauff (BRD)

Silberner Bar (Spezialpreis der
Jury): «La messa e finita» von
Nanni Moretti (Italien)

Silberner Bér (flr die beste Re-
gie): Georgi Schengelaja
(UdSSR) fur «Die Reise eines
jungen Komponisten»

Silberner Bar (fur seine harmoni-
sche Komposition): «Yari no
gonza» (Der Lanzenkampfer) von
Masahiro Shinoda {Japan)
Silberner Bér (beste Darstelle-
rin): Charlotte Valandrey in
«Rouge baiser» von Véra Bel-
mont (Frankreich) und Marcelia
Cartaxo in ¢A hora da estrelay
(Sternstunde) von Suzana Ama-
ral (Brasilien)

Silberner Bér (bester Darsteller):
«Tuncel Kurtiz (Turkei) in «Hiuh
hagdi» (Das Lacheln des Lamm-
chens) von Shimon Dotan (ls-
rael)

Silberner Bar (fur seine bildliche
Gestaltung: «Caravaggio» von
Derek Jarman (Grossbritannien)
Lobende Erwdhnung: «Paso Do-
ble» von Dan Pita (Rumaénien)

Jury der Internationalen Katholi-
schen Filmorganisation fir Kino
und audiovisuelle Medien
(OCIC)

Im Wettbewerb: «A hora da
estrela»

Im Internationalen Forum des
Jungen Films: «Um adeus porto-
guesy von Jodo Botelho (Portu-
gal)

Besondere Empfehlung:
«Shoah» von Claude Lanzmann
(Frankreich)

Internationale Evangelische Jury
(INTERFILM)

Wettbewerb: «Un complicato in-
trigo di donne, vicoli e delitti»
(Comoarra) von Lina Wertmuller
(Italien)

Forum: «La historia oficialy von
Luis Puenzo (Argentinien)

One World Filmpreis: «Hijos de
la guerra fria» (Kinder des Kalten
Krieges) von Gonzalo Justiniano
(Chile/Frankreich)

Jury der Internationalen Filmkri-
tik (FIPRESCI)

Wettbewerb: «Stammheimy
Forum: «Shoahy, «Kobjeta z pro-
wincji» (Die Frau aus der Pro-
vinz) von Andrzej Baranski (Po-
len), «Tong nien wang shiy (Ge-
schichte einer vergangenen
Kindheit) von Hou Xiao Xien
(Taiwan)

Hommage fir das Gesamtwerk
des verstorbenen ungarischen
Regisseurs Gabor Body

geplantes, auf dusserste Effi-
zienz ausgerichtetes Raderwerk
des Todes war; ein logistisches
Grossunternehmen sozusagen,
an dessen Funktionieren unzah-
lige Dienststellen und «Exper-
teny kaltblltig beteiligt waren.
Mit der Legende vom unwissen-
den oder doch erst (zu) spat die
grausame Wirklichkeit erken-
nenden deutschen Volk raumt
Lanzmanns Dokumentation, die
in jeden Geschichtsunterricht
obligatorisch eingebaut werden
musste, grundlich auf. In dieser
Hinsicht bekommt der Film zu-
satzlich historische Bedeutung.
Die Erschutterung, die er aus-
|6st, beruht indessen darauf,
dass in ihm Menschen, Land-
schaften und Gegenstande zu
Zeugen einer unwiderruflichen
und schrecklichen Untat wer-
den, deren Wunden auch die
Zeit nicht zu heilen vermag.

Widerstand im Getto

In die Reihe der Filme, die sich
mit dem Thema der Judenver-

nichtung befassen, gehort der
ebenfalls im Internationalen Fo-
rum des Jungen Films gezeigte
Dokumentarfilm «Partisans of
Vilnay (Partisanen von Wilna)
von Josh Waletzky. Im Gegen-
satz zu Lanzmann beschreibt
der Autor den aus der Verzweif-
lung heraus geborenen Wider-
stand jugendlicher Juden gegen
die Nazis in den Waldern der
Umgebung von Wilna unter
Verwendung historischen Doku-
mentarmaterials. Dass der
Kampf jidischer Partisanen
nicht nur den Hitler-Schergen,
sondern auch der Gleichgultig-
keit der polnischen Bevolkerung
gegenuber den Greueltaten an
Juden galt und dass die Juden
im Widerstand tiberdies um An-
erkennung bei den polnischen
Partisanen ringen mussten, er-
weitert dieses bedriickende Do-
kument um eine weitere, bisher
zu Unrecht oft verschwiegene
Dimension des Leidens. Wenn
«Partisans of Vilnay letztlich
auch konventionell gemacht ist,
so kommt diesem Film als Ge-
schichtsschreibung und als ein

Dokument des unermesslichen
Leidensweges des judischen
Volkes doch erstrangige Bedeu-
tung zu. Dies umso mehr, als er
deutlich macht, dass judischer
Widerstand gegen den Volker-
mord nicht allein im Warschau-
er Getto stattfand, sondern sich
auch in anderen Teilen des Lan-
des in nicht weniger heldenhaf-
ter Form und vermutlich unter
noch schwierigeren Verhaltnis-
sen formiert hat.

Filme wie «We Were So Be-
lovedy (Wir waren so beliebt)
von Manfred Kirchheimer Uber
die Juden im New Yorker Bezirk
Washington Heights, «£in Nazi-
prozessy und «Vernichtung
durch Arbeity von Lea Rosh so-
wie das kanadische Werk «Dark
Lullabiesy von Irene Lilienheim
und Angelico und Jack Neidick,
das sich mit den Auswirkungen
des Holocausts auf die Nach-
kriegsgeneration befasst, bilde-
ten eine sinnvolle thematische
Erganzung zum Thema.

Eine weitere beachtliche Zahl
von Filmen, nun allerdings zu-
meist fiktiver Art, thematisierte
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die Machtlibernahme der Natio-
nalsozialisten mit dem Zweiten
Weltkrieg als Folge oder befass-
te sich mit den Auswirkungen
dieser Ereignisse auf Indivi-
duum und Gesellschaft. Nicht
immer geschah dies in Uberzeu-
gender Weise. Es zeigte sich
einmal mehr, wie gross die Ge-
fahrist, dass die unmittelbare
Vorkriegszeit zur reinen Milieu-
schilderung verkommt. Ihr nur
bedingt auszuweichen ver-
mochte etwa Ingemo Engstrom
mit «Flucht in den Nordeny. Der
Film schildert die Flucht einer
jungen Frau vor den Nazis nach
Finnland. Auf ihrer Reise bis
zum Nordkap und gleichzeitig
auch in ihr Inneres zu den Ge-
fihlen und Widersprichlichkei-
ten ihrer Liebe verliert Johanna
— prazise und ausdrucksstark
dargestellt von Katharina Thal-
bach — langsam aber sicher das
Verhaltnis zu ihrem Auftrag als
kommunistische Widerstands-
kampferin und zur Partei. Die
Flucht nach Finnland wird nicht
nur zur Flucht vor den Nazis,
sondern in einem gewissen
Sinne auch vor der politischen
Realitat, welche die Protagoni-
stin allerdings immer wieder
einholt und sie schliesslich zu
einer Entscheidung zwingt.

Die Regisseurin ihrerseits ver-
liert sich in der komplexen Ge-
fahlswelt Johannas und — was
schlimmer ist — in den Verlok-
kungen einer Milieuschilderung,
die in einer detailbesessenen,
artifiziell wirkenden Ausstattung
ihren Ausdruck findet und bald
einmal das Wesentliche unter
einer Orgie von Meissner Por-
zellan und anderer erlesener
Gegenstande und Kostimen
verschittet. Gibt es in «Flucht in
den Nordeny immerhin noch
Ansatzpunkte zur Reflexion Uber
die Auswirkungen des Welt-
brandes auf ein individuelles
Schicksal, so hat es die ltaliene-
rin Liliana Cavani in «/nterno
Berlinese» (Leidenschaften) fer-
tig gebracht, auch noch die

4

kleinsten Elemente einer gesell-
schaftspolitischen Relation zwi-
schen ihren Protagonisten und
der unmittelbar bevorstehenden
Katastrophe zu eliminieren. Die
unsaglich schwachsinnig kon-
struierte Geschichte einer blau-
blutigen Arierin, die in die
Fange der lesbischen Tochter
des japanischen Botschafters in
Berlin gerdt und auch noch ih-
ren in der Partel hochgestellten
Gatten in die Affare hineinreisst,
gerat zu einer albernen Kostim-
schwarte zwischen feudalen Sa-
lons und Puff und zwischen
blankgeputzten Oldtimern und
zerwUhlten Laken. Das Milieu
im Vorkriegs-Berlin verkommt
zur reinen Staffage, und mit
Fortdauer des Films stellt sich
immer dringlicher die Frage, wie
die Nazi-Bonzen neben ihrer in-
tensiven Beschaftigung in den
Bereichen unterhalb der Gurtel-
linie Gberhaupt noch Zeit gefun-
den haben, einen Krieg anzuzet-
teln.

Der unbequeme Pastor

Wesentlich ehrlicher als das
Uble Machwerk von Liliana Ca-
vani erscheint mir da doch der
ungarische Film zum Thema. In
«Flsé kétszaz évemy (Meine er-
sten 200 Jahre) beschreibt
Gyula Maar die Riickkehr Palis
aus den Vereinigten Staaten
nach Budapest in den dreissiger
Jahren, wo er die Blindheit sei-
ner Landsleute gegentber den
Machtansprichen Hitlers erken-
nen muss. Schon tragen die Ju-
den den gelben Stern, und na-
hezu alles ist ihnen verboten.
Pali reagiert auf diese Vor-
kommnisse auf seine eigene
Weise und mit einer eigenen
Uberlebensstrategie. Wenn
Maars Werk dennoch nicht zu
uberzeugen vermag, dann liegt
es an jenem dem ungarischen
Filmschaffen der Gegenwart ei-
genen Asthetizismus, der mehr
verwischt als klart, und dem un-

ertraglichen Studio-Synchron-
ton, der den Dialogen eine
kiinstliche Eintdnigkeit verleiht.

«Das Haus am Fluss» des
DDR-Regisseurs Roland Graf
zeigt, wie sich die Wirren des
Krieges auf das Leben einer ein-
fachen Fischerfamilie auswirken
und zu einer eigentlichen Zer-
storung einer festgefligten Le-
bensgemeinschaft fihren. Fern
jeder Schwarzweiss-Malerel
und geradlinig stellt Graf dar,
wie sich ein ideologischer Bruch
quer durch die Familie zieht, wie
naive Glaubigkeit an ein neues
Deutschland unter Hitler einer-
seits und die Einsicht einer
kommenden Katastrophe, die
mit dem Russland-Feldzug ein-
geleitet wird, andererseits zu
Spannungen fuhrt. Noch wird
versucht — vor allem durch die
Mutter, welche die Familie zu-
sammenhalt — zu Uberspielen,
was die Familie zu trennen
droht, aber die Ereignisse an
der Kriegs- und an der Heimat-
front holen die Menschen am
Fluss ein. Die Katastrophe ist
unabwendbar. Schade, dass die
Inszenierung dieser interessan-
ten Geschichte recht holprig ist
und das Papier des Dramatur-
gen vernehmlich raschelt.

Nicht die Spielfilme, sondermn
die Dokumentarfilme leisten zur
Zeit wesentliche Beitrage zur
Aufarbeitung jingster Ge-
schichte. Diese Feststellung
wird bestarkt durch den in der
deutschen Reihe gezeigten Film
«Martin Niemdller: Was wiirde
Jesus dazu sagen?y der beiden
reputierten Dokumentarfilmau-
toren Hannes Karnick und Wolf-
gang Richter (BRD). Kurz vor
dem Tode des U-Boot-Kom-
mandanten im Ersten Weltkrieg,
des Pastors und KZ-Héaftlings in
Sachsenhausen, des Grinders
der «Bekennenden Kirche», des
Kéampfers fur Abrustung und Ex-
ponenten der Friedensbewe-
gung haben sie zusammen mit
dem inzwischen ebenfalls ver-
storbenen Niemoller-Biografen



Dietmar Schmidt Gesprache in
seiner Wohnung aufgezeichnet.
Angereichert mit Foto- und
Filmdokumenten werden sie
mehr als eine Nieméoller-Biogra-
fie: Der Film, uberaus klug ge-
schnitten und montiert, wird
vielmehr zu einem Dokument
deutscher, aber auch internatio-
naler Geschichte vom Ersten
Weltkrieg bis in die Gegenwart.
Im Mittelpunkt steht ein Mann,
der die Frage «Was wirde Je-
sus dazu sagen?» zur Maxime
seines Denkens und Handelns
gemacht hat. Das hat ihm, zu-
mal in den Jahren, als er das
Amt eines Prasidenten des Oe-
kumenischen Rates der Kirchen
innehatte, nicht nur Freund-
schaft eingetragen. Er, der sich
schon in der Periode des Kalten
Krieges fur Abrlstung einsetzte
und spater den Abzug der US-
Truppen aus Vietnam als Bedin-
gung fur den Frieden bezeich-
nete, wurde als einer ver-

schrieen, der mit den Roten ge-
meinsame Sache mache.
«Niemoller soll driiben bleibeny,
titelten die Zeitungen, als er sich
im Osten aufhielt und um offene
Gesprache bemihte. Kanzler
Adenauer behauptete, er ver-
stindige sich am deutschen
Volk, und Herbert Wehner be-
schimpfte ihn als «politischen
Niemandy.

Den Anfechtungen, denen er
ausgesetzt war, hielt Niemoller
aus der Freiheit des Evange-
liums heraus stand. Der Film
vermag das in einer Uberzeu-
genden Weise darzulegen, ohne
die Widerspriche, die der Per-
sonlichkeit Niemdllers auch in-
newohnen, zu verschweigen.
Aber dass diese Widerspriche
geradezu Triebfedern zur Uber-
prufung seines Handelns waren
und ihn immer wieder fragen
liessen, «Was wlrde Jesus dazu
sagen?y, wird ebenfalls deut-
lich. Die Frage, die dem Film

Martin Nieméller (links) und
Dietmar Schmidt bei

den Dreharbeiten zu

«Was wiirde Jesus dazu sagen?».

den Titel gibt, hat nicht rhetori-
schen Charakter. Sie steht als
ein Massstab menschlichen
Denkens und Handelns, als ein
Bekenntnis fur eine humane Ge-
sellschaft. In Niemollers Leben
hat sie unbequemen propheti-
schen Charakter erhalten. Wir
alle sollten sie zumindest wie-
der in unsere Uberlegungen zur
Zeit einbeziehen. Dazu regt der
Film in einer Gberaus spannen-
den Weise an.

Ein politischer Goldener Bér

«Martin Niemaoller: Was wiirde
Jesus dazu sagen?» schlagt
eine Brlicke von der jingsten
Vergangenheit in die Gegen-
wart; einer Gegenwart, die



Die Hauptangeklagten im Prozess
gegen die Baader-Meinhof-
Gruppe. Von links:

Andreas Baader (Ulrich Tukur),
Gudrun Ensslin (Sabine Wegner),
Jan-Carl Raspe (Hans Kremer) und
Ulrike Meinhof (Therese Affolter).
Aus «Stammheim»

von Reinhard Hauff.

durch politische und ideologi-
sche, aber auch durch soziale
Polarisierungsprozesse gekenn-
zeichnet ist. Das Schlagwort
«Wende» steht ebenso dafur
wie das immer grossere Gefélle
zwischen Herrschenden und
Unterdrickten, Reichen und Ar-
men, Norden und Stiden. Die
Polarisierung provozieren Wi-
derstande und Verzweiflungsta-
ten, im Extremfall den Terroris-
mus. Fir den wahnwitzigen Ver-
such, ein etabliertes Gesell-
schaftssystem mit den Mitteln
der Gewalt, der Zerstérung und
des kaltbliitigen Mordes zu ver-
andern, mag die Bildung der
Terroristengruppe Rote Armee
Fraktion (RAF) in der Bundesre-
publik als ein ebenso schreckli-
ches wie exemplarisches Sinn-
bild gelten. Hervorgegangen
aus der Studentenbewegung
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der sechziger Jahre und ver-
zweifelt Uber die Unmaoglichkeit,
politische Veranderungen auf
demokratischem, rechtsstaatli-
chem Wege herbeizufliihren, hat
sich eine Terroristengruppe her-
angebildet, die aus dem konspi-
rativen Untergrund heraus mit
Bombenanschlagen, Geiselnah-
men und brutalen, als Hinrich-
tungen bezeichneten Morden
ihre politischen Ziele durchzu-
setzen versuchen. Der Rechts-
staat kann und darf eine solche
Terrorherrschaft, die sich auf
nackte Gewalt und blindwutigen
Fanatismus stUtzt, nicht akzep-
tieren.

Der Film «Stammheimy von
Reinhard Hauff befasst sich
nicht mit den historischen Wur-
zeln, die zur Bildung der RAF
geflhrt haben. Er konzentriert
sich auf den berihmt-berlichtig-
ten Stammheimer Prozess, der
gegen vier Exponenten dieser
Terroristengruppe — Andreas
Baader, Gudrun Ensslin, Jan
Carl Raspe und Ulrike Meinhof
— gefuhrt wurde und schliesslich
nach dem angeblichen Selbst-
mord der Angeklagten abgebro-

chen werden musste. Hauff
stltzt sich dabei auf die von
Stefan Aust zusammengestell-
ten Dokumente. Jede Ausse-
rung des Gerichts, der Staatsan-
waltschaft, der Angeklagten und
ihrer Verteidiger ist authentisch,
aufgrund von Prozessakten, No-
tizen und Briefen belegbar. Na-
turlich sah sich Hauff gezwun-
gen zu komprimieren, zusam-
menzufassen. Dennoch ist es
ihm in bestlrzender Weise ge-
lungen, die Stimmung der

192 Prozesstage zu vermitteln.
Dem Zuschauer wird im Verlauf
des Filmes bewusst, dass es in
den Verhandlungen weniger
darum ging, Recht zu sprechen,
als im Staatsauftrag ein exem-
plarisches Urtell iiber die Baa-
der-Meinhof-Gruppe zu fallen.
Statt objektiv nach der Wahrheit
zu suchen, gerieten die Ver-
handlungen mehr und mehr zu
einem Schauprozess, in dem
zwelfelhafte Mittel der Manipu-
lation einen immer grosseren
Stellenwert einnahmen. Dass
den Angeklagten jede politische
Motivation zu ihrem verwerfli-
chen Handeln abgesprochen



wurde, gehorte ebenso dazu
wie der Versuch, Zeugen zu be-
stechen. Dass der Rechtsstaat
sich selber aufgibt, wenn er ver-
sucht, seine legitimen Interes-
sen mit unrechtmassigen Mit-
teln durchzusetzen, ist denn
auch die Hauptaussage dieses
Films, der seine starksten Au-
genblicke dann hat, wenn er
aufdeckt, wie Staatsanwalt-
schaft und Gericht systematisch
auf die psychische und physi-
sche Zerstorung der Terroristen
hinarbeitet und sich damit der-
selben, allerdings subtiler ange-
wandten Methoden schuldig
machen wie die Angeklagten,
Uber die sie zu Gericht sitzen.

«Stammbheim» — unterkihlt,
aber dennoch sehr publikums-
wirksam inszeniert und hervor-
ragend gespielt —ist ein politi-
scher Interventionsfilm. Der
Satz, wonach die Bundesrepu-
blik nach dem Prozess nie mehr
dieselbe sein werde wie vorher
—er fallt im Verlauf der Verhand-
lungen —, trifft zu. Dass dieser
Film im Wettbewerb gezeigt
wurde, ist die eine mutige Tat.
Die andere ist die Auszeichnung
dieses ebenso unerbittlichen
wie wichtigen Werkes mit dem
Goldenen Baren. Sie ist gegen
den Willen der Jury-Prasidentin
Gina Lollobrigida und mehrerer
anderer Mitglieder zustande ge-
kommen. In einem reichlich nai-
ven personlichen Bekenntnis
hat sich der italienische Altstar
gegen ein Filmschaffen, das
zum Vehikel politischer Aussa-
gen wird, gedussert und damit
ein eigentimliches Verhaltnis
zum Film bewiesen. Dieser ist —
wo immer er Kraft und Verbind-
lichkeit entwickelt — stets Refle-
xion zur Zeit, in der er entsteht;
auch dann, wenn das nicht ex-
plizit zum Ausdruck kommt. Die
Krise des heutigen Filmschaf-
fens besteht nicht zuletzt darin,
dass es sich unter dem Druck
kommerzieller Uberlegungen,
zur politischen Unverbindlich-
keit hin entwickelt.

Zwischen die Fronten geraten

Sucht Reinhard Hauff in
«Stammheim» mit klaren Fron-
ten — hier die Klager, da die An-
geklagten (deren Taten er in-
dessen in keiner Phase ent-
schuldigt oder gar verherrlicht) —
und einer Art Opfer-Tater-Sym-
metrie den Zuschauer zum
Nachdenken zu provozieren,
weisen andere Regisseure ge-
rade auf die Komplexitat gesell-
schaftlicher und politischer Kon-
flikte hin, die es den davon be-
troffenen Menschen nicht im-
mer leicht machen, eindeutig
Partei und Stellung zu beziehen.
Sie geraten, gerade weil sie
Menschlichkeit Gber die Ratio
der Anliegen stellen, eben zwi-
schen die Fronten. Dies passiert
nicht nur den Bauern in der
Osterreichischen Provinz in
Wolfram Paulus «Heidenlo-
chery, die wahrend des Zweiten
Weltkriegs Kriegsgefangene als
Arbeitskrafte anstelle der zur
Wehrmacht eingezogenen
Sohne zugeteilt erhalten und in
diesen Menschen und Leidende
erkennen und zudem einen der
Ihren als Deserteur unter sich
wissen, sondern auch dem isra-
elischen Arzt, der mit seiner
Truppe in die von seinem Land
besetzte Westbank abkomman-
diert wird. In «Hiuh Hagdi» (Das
Ldcheln des Ldmmchens)von
Shimon Dotan verwischen sich
die Fronten des Sechstage-Krie-
ges durch die Annaherung von
Menschen aus den beiden La-
gern. Der Arzt erkennt im Origi-
nal eines jordanischen Dorfes
einen feinnervigen und weisen
Menschen und gewinnt auch
dessen Zuneigung. Die beiden
werden Opfer ihrer Menschlich-
keit. Die Strategien des Krieges
erlauben die versohnliche Be-
gegnung nicht, gestatten nicht
die menschliche Annaherung
trotz verschiedenen politischen
Standpunkten. Die Sturheit der
Systeme wird zwar entlarvt, er-
fahrt aber keine Aufhebung.

Wenn Shimon Dotan seine Ge-
schichte auch in den Bereich
des Legendenhaften fuhrt, so
verwischt er damit doch nicht
die Kritik an der Arroganz einer
Denkweise, die das Prinzip der
militarischen Strategie Uber das
der menschlichen Vernunft und
Einsicht stellt.

Genau um dieses Thema
kreist im wahrsten Sinn des
Wortes auch Miklos Jancsos in
franzosischer Produktion ent-
standener Film «L ‘aube» (Mor-
gengrauen). Hier wird der judi-
sche Widerstandskampfer
Elisha mit der Tatsache konfron-
tiert, dass er dazu ausersehen
ist, einen Offizier der britischen
Besatzungsarmee in Palastina,
der als Geisel gehalten wird,
nach Ablauf eines Ultimatums
im Morgengrauen zu erschies-
sen. Elisha erkennt in der Kon-
frontation mit seinem Opfer ei-
nen Menschen, der letztlich un-
schuldig und rein zuféllig in die
missliche Lage geraten ist, als
Pfand fur politische und strate-
gische Forderungen zu dienen.
Als er ihm bei Sonnenaufgang
den Todesschuss gibt, weiss
Elisha, dass er auch sich den
Tod gegeben hat. Erist fUr den
Rest seines Lebens innerlich
zerstort. Jancso hat diese Ge-
schichte, den Stil seiner frihe-
ren Werke konsequent weiter-
verfolgend, aufs ausserste stili-
siert in eine Art choreografi-
schen Reigen gekleidet. Prota-
gonisten und Kamera sind in ei-
ner standigen Bewegung, um-
kreisen sich dauernd. Die ganze
Inszenierung ist auf ein be-
stimmtes asthetisches Prinzip
ausgerichtet. Die Perfektion der
Form indessen verschuttet die
Absicht. Die eigentliche Thema-
tik, der Konflikt des Wider-
standskampfers, der angesichts
seines Opfers zwischen die
Fronten gerat und seine Stel-
lung neu Uberprifen muss, fallt
dem von Jancso angewandten
Prinzip der Asthetik zum Opfer.
Anders ausgedrlckt: Der Film
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verliert durch seine Form jede
Glaubwurdigkeit, verkommt zum
Ballett. Eine eigentliche Ausein-
andersetzung mit der Problema-
tik des Totens, wie sie wohl ur-
springlich beabsichtigt war,
kann gar nicht mehr stattfinden.
Der Film verliert sich in einer
Welt der Kinstlichkeit.

Um das Leben betrogen

Es gibt in dieser Welt Situatio-
nen, in denen Widerstand gar
nicht mehr moglich ist, weil Un-
terdrickung und Menschenver-
achtung einen Grad erreicht ha-
ben, der Hoffnung schlechthin
ausschliesst. Und Hoffnung —
nichts anderes — ist schliesslich
die Wurzel jeden Aktes der
Selbstbefreiung. «Damuly (Tod
durch den Strang) des Inders
Prakash Jha fGhrt uns mitten
hinein in eine Situation solcher
Hoffnungslosigkeit. Im indi-
schen Gliedstaat Bihar, 37 Jahre
nach Erlangung der Unabhan-
gigkeit, spielt der Film. Die
Menschen, die im Mittelpunkt
stehen, merken allerdings von
Selbstandigkeit und neuen
Rechten nichts. Die Harijans,
die Unberthrbaren, sind unter-
druckt wie zuvor. Das Land, auf
dem sie arbeiten, gehdrt den
Landlords, ihr Schicksal ist die
Ausbeutung. Die Hoffnung.
dass sich schliesslich doch ei-
ner auf ihre Seite schlagt, der
Macht hat, erweist sich als tri-
gerisch, benutzt doch dieser die
Armsten unter den Armen nur,
um seine eigenen Interessen
wahrzunehmen. Sonst hat er mit
thnen nichts im Sinn.

Praksh Jha zeigt die Ausweg-
losigkeit der Harijans mit einer
Konsequenz, die erschreckt und
nahezu unertraglich wird. Und
man reagiert umso betroffener,
weil im Zentrum seines Films
ein Familienvater steht, der das
Opfer nicht nur brutalster Aus-
beutung, sondern auch noch ei-
nes gemeinen Intrigenspiels
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wird, indem ihm ein Mord in die
Schuhe geschoben wird, den er
gar nicht begangen hat. Fir den
Landarbeiter, der keine Mog-
lichkeit hat, sich zur Wehr zu
setzen, bedeutet dies der Tod,
far seine Familie bitterstes
Elend. Jhas Film ist von brutaler
Konsequenz. Da wird nichts be-
schonigt, nichts verniedlicht.
Die Kritik am System der Ka-
sten, das in Indien zwar offiziell
aufgehoben ist, aber nach wie
vor weiterfunktioniert und die
Unbertihrten bis zum heutigen
Tag mit unvorstellbarer Harte
trifft, ist von einer Schonungslo-
sigkeit, die frappiert. Nicht min-
der erfahrt die Korruption, in die
Landlords, Politiker und Polizel
verstrickt sind, eine Entlarvung
als ein mafiadhnliches Netz, un-
ter dem jeder Widerstand und
jede Selbsthilfeaktion der Aus-

gebeuteten brutal zu Boden ge-
druckt wird. Da werden Men-
schen buchstablich um ihr Le-
ben betrogen.

Es hat sich auch in Berlin wie-
derum gezeigt, dass den Filmen
aus Asien und Lateinamerika —
afrikanische fehlten leider so-
wohl im offiziellen wie auch im
Forumsprogramm — eine beson-
dere Kraft eigen ist. Weitere
Beispiele sollen dies bekrafti-
gen: Der wie «Damuly» im Inter-
nationalen Forum des Jungen
Films gezeigte «Hijos de la
guerra friay (Kinder des Kalten
Krieges) von Gonzalo Justiniano
ist vordergriindig die Ge-
schichte eines kleinen chileni-
schen Beamten, der aufgrund
einer Weissagung zum Glucks-
ritter wird. Wie Aguirre in Wer-
ner Herzogs Film «Aguirre, der
Zorn Gottesy treibt er seinem




Dorado entgegen: zwar nicht
auf dem reissenden Strom
durch den Urwald, wohl aber in
einem alten Chevrolet auf den
Strassen Chiles. (Der Vergleich
zu Aguirre ist Ubrigens nahelie-
gend, verwendet der fur die Mu-
sik verantwortliche Jorge Arria-
gada ganz bewusst Motive der
Popol Vuh aus Herzogs Film.)
Aber das Glick liegt auch fiir
ihn ferne. Uber der Firma, zu de-
ren Chef er berufen wird, bevor
der Direktor auf Nimmerwieder-
sehen auf einer «Geschafts-
reise» verschwindet, kreist lang-
stens der Pleitegeier. Und auf
seiner Fahrt zu jenem utopi-
schen Ort des Gllcks verlassen
ihn seine Frau und seine
Freunde. Seine Reise nach El
Dorado endet schliesslich in ei-
ner oden, steppenartigen Land-
schaft.

Justinianos Film, sein Spiel-
filmdebut tbrigens, ist freilich
mehr als die blosse Schilderung
einer Gllcksritter-Geschichte.
Der Regisseur beobachtet —
mitunter ganz beildufig, dann
aber auch wieder sehr direkt —
die chilenische Gegenwart mit
der steten Préasenz Pinochets.
Die Beobachtung gerinnt zur
unverhohlenen Kritik. So wie der
Held ist auch der Staat, in dem
er lebt, am Ende. Und wenn es
auch gefahrlich ware, im klein-
burgerlichen Glicksritter einen
Vertreter jener Mittelschicht zu
sehen, welche die Militardik-
tatur weiterhin stltzt, well sie zu
profitieren hofft, eine Art Figur
mit katalysatorischer Wirkung
ist er dennoch. Justiniano er-
weist sich mit Fortdauer des
Films als Meister einer recht
herben und pragnanten, aber
stets kUnstlerisch Gberhdhten
Systemkritik. Es verwundert so
nicht, dass sein Film unter aus-
serst schwierigen Bedingungen
produziert werden musste.

Sowohl um ihr Gluck als auch
um ihr Leben betrogen wird die
19jéhrige Macabéa in «A hora
da estrelay (Sternstunde)von
Suzana Amaral (Brasilien). Wie
Tausende andere Landsleute ist
sie aus dem Norden nach S&o
Paulo gezogen, um in der
Grossstadt ihr Glick zu versu-
chen. Auch ihr, der nichts gelin-
gen will, die von allen ausge-
nutzt und ausgelacht wird, ver-
heisst eine Wahrsagerin das
grosse Gluck. Ihre Sternstunde
naht schneller als sie ahnt. Noch
ganz beduselt von der grossen
Verheissung, lauft sie auf die
Strasse und direkt vor einen ele-
ganten Wagen mit einem gros-
sen Stern auf der Kihlerhaube ...

Dem Erstlingswerk von Su-
zana Amaral haftet nichts Zyni-
sches an, auch wenn die

Aus «Damul»
(Tod durch den Strang)
von Prakash Jha.

knappe Zusammenfassung des
Inhalts dies nahelegt. Dazu geht
die Autorin mit ihrer Protagoni-
stin zu sorgsam um, liebt sie sie
zu sehr. Der Film ist vielmehr
eine herbe Auseinandersetzung
mit jener Volkerwanderung vom
Land in die grossen Stadte, wie
sie fast jedes Entwicklungsland
kennt. Der Traum vom grossen
Gluck und die Hoffnung auf die
Sternstunde erweisen sich mei-
stens als trigerisch. Und die
meisten, die dem Lockruf der
Stadt folgen, sind nicht anders
als Macabeéa: schichtern, uner-
fahren und mit den Anforderun-
gen, die das Leben in der Stadt
stellt, unvertraut. Das pradesti-
niert sie dazu, Opfer der Aus-
beutung zu werden oder im
Larm der Grossstadte schlicht
unterzugehen. Kaum jemals zu-
vor ist dies Uberzeugender dar-
gestellt worden als in der Ge-
schichte der betrogenen Maca-
béa.

Vom Verhaltnis der Eltern zu
ihren Kindern

Die Art und Weise, wie eine Ge-
sellschaft mit ihren Kindern um-
geht, lasst etwelche Ruck-
schlUsse tber ihren Zustand zu.
So ist es wohl kein Zufall, dass
in einer Zeit, in welcher der Film
vermehrt als Mittel zur Reflexion
sozialer Zustande eingesetzt
wird, Filme mit Kinderschicksa-
len eine nicht unbedeutende
Rolle spielen. Zur langen Reihe
der Filme, die an der Berlinale
diesbeziiglich zu sehen waren,
muss der stidkoreanische Wett-
bewerbsbeitrag «Grilsodom» von
Im Kwon-Taek im weitesten
Sinne auch gerechnet werden.
Um nach dem Koreakrieg ver-
misste Eltern, Sohne und Toch-
ter geht es und um eine Aktion
des Fernsehens auch, das aus-
einandergerissene Familien
wieder zusammenfiuhren will.
Rihrende Szenen spielen sich
ab und werden live ubertragen,
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erregen das Mitgefuhl des Vol-
kes. Der Film handelt davon,
dass die Wirklichkeit nicht im-
mer so rosig aussieht, wie es in
der TV-Berichterstattung zum
Ausdruck kommt. Die Frau und
der Mann, die sich nach langen
Jahren der Trennung wiederfin-
den und nun nach dem ver-
schollenen, unehelichen Sohn
suchen, treffen nicht den glick-
lichen Menschen, der sich freut,
endlich Vater und Mutter in die
Arme schliessen zu kénnen,
sondern einen heruntergekom-
menen Tunichtgut und Saufer.
Im Kwon-Taek hat einen bitte-
ren, unbequemen Film geschaf-
fen, der unmissverstandlich dar-
auf hinweist, dass sich Wunden,
die der Krieg geschlagen hat,
nicht so einfach heilen lassen —
zumal wenn sie Kindern beige-
figt wurden.

Aber es braucht beileibe kei-
nen Krieg, um Kinder seelisch
zu verletzen. Sussie beispiels-
weise ist ein Kind der schwedi-
schen Wohlstands- und Wohl-
fahrtsgesellschaft und dennoch
tief verwundet. Viele ihrer
15 Jahre hat sie in Heimen zu-
gebracht, weil ihre Mutter eine
Trinkerin ist. Jetzt soll sie von ei-
ner netten Familie mit zwei rei-
zenden Kindern adoptiert wer-
den. Sussie verweigert die
Liebe ihrer Pflegeeltern und
sturzt die Familie mit ihrem wi-
derspenstigen Verhalten bei-
nahe in den Abgrund. Kaj Pol-
laks «Aelska mejly (Liebe mich!)
beginnt nicht zuletzt deshalb
Uberzeugend, weil der Regis-
seurin Anna Lindén eine
Schauspielerin gefunden hat,
welche die innere Zerstorung
der Sussie geradezu gespen-
stisch darzustellen vermag.
Aber er Uberdreht den Film mit
endlosen Wiederholungen und
unwahrscheinlichen Schauerge-
schichten bis zur Unglaubwur-
digkeit.

Genau dieser Gefahrist der
Brite Colin Gregg in «Lamby
(Lamm) subtil ausgewichen, ob-
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schon das Ende — der Mord ei-
nes Priesters an einem Heim-
z0gling — sie geradezu herauf-
beschwor. Gregg beschreibt die
Geschichte eines etwa zehnjah-
rigen Jungen, der in einem von
katholischen Priestern geflhrten
Erziehungsheim unter die Rader
gerat. Ein Heimleiter, der die Si-
tuation des Buben und deren
Unertraglichkeit wahrnimmt,
flichtet schliesslich mit ihm
nach London und bereitet ihm
einige schone Tage. Aber das
Gllck ist von kurzer Dauer. Die
beiden werden von der Polizei
gesucht. Sie fahren zuriick. Den
Jungen wieder ins Heim zu
stecken, bringt der Priester nicht
Ubers Herz. Er schreitet zum
Aussersten.

Colin Gregg gestaltet das
schwierige Thema mit grossem
EinfGhlungsvermogen, einem
leisen, der Situation angepass-
ten Humor und einer formalen
Brillanz, die immer wieder Uber-
rascht. Es liegt an dieser Sou-
veranitat im Umgang mit der
ebenso komplexen wie gefahrli-
chen Geschichte, dass diese nie
ins Sentimentale, aber auch nie
ins Phantastische oder gar Un-
wirkliche kippt. Souveranitat
heisst in diesem Falle auch En-
gagement, Einsatz aller mogli-
chen Mittel, um ein glaubhaftes
Bild dieser zerstorten Kindheit
zu entwerfen, heisst hinwegzu-
schauen Uber gewisse Unge-
reimtheiten der Geschichte, um
umso fester Partei zu ergreifen
fur diesen Jungen, der in einer
Welt wie der unseren ohne
Chance ist, weil ihm das vorent-
halten wird, was wir alle brau-
chen: Liebe.

Engagement, Liebe fur die
Kinder: Das ist ein grosses
Thema, und es |asst sich auf die
verschiedenartigsten Weisen
darstellen. So beispielsweise,
wie Lina Wertmuller es in «Un
coplicato intrigo di donne, vicoll
e delittiy (Comorra) tut. Sie
schickt, einem wirklichen Ereig-
nis folgend, die neapolitani-

schen Mutter jugendlicher
Drogenopfer auf die Jagd nach
Mafiosi, die nicht davor zurlck-
schrecken, selbst Kindern har-
ten Stoff anzubieten. Der Film
ist weit davon entfernt, geglickt
zu sein. Dazu ist er zu spekulativ
inszeniert, zu wenig differenziert
angelegt, vor allem wenn es um
die Frage geht, wie weit Selbst-
justiz in einem solchen Falle zu
legitimieren ist. Aber der Film
kann dennoch als ein Aufschrei
gegen das Unrecht empfunden
werden, das Kindern angetan
wird.

Mir personlich ist ein Film wie
«Tong nien wang shi» (Ge-
schichten einer fernen Kindheit)
von Hou Xiao Xien (Taiwan) we-
sentlich lieber. Nach «Dong-
dong de Jiagi» (Ein Sommer bei
Grossvater) beschreibt der be-
gabte Regisseur erneut Episo-
den einer Kindheit — seiner
Kindheit? Da ist nichts Spekula-
tives drin, wird aber auch keine
heile Welt beschrieben. Da wird
einfach die Frage gestellt, unter
welchen Umstanden und Gege-
benheiten man gross geworden
ist und was fur eine Entwicklung
zum Erwachsenwerden von be-
sonderer Bedeutung ist. Hou
Xiao Xien hat daflr ein beson-
deres Flair. Das soziale und po-
litische Umfeld tritt in den Erin-
nerungen an eine ferne Jugend
ebenso hervor wie das Aufge-
hobensein im Schosse der Fa-
milie oder die tiefen Einschnitte,
die der Tod eines Familienmit-
gliedes bewirkt. Sich an die
Kindheit zu erinnern, das be-
deutet nicht nur, sich auf seine
eigenen Wurzeln zu besinnen,
sondern auch, Verstandnis und
Liebe aufzubringen fir jene, die
jetzt Kind sind.

Zerstorte lllusionen

Ahnliches wie Ah-ha, der in
«Geschichten einer fernen Kind-
heity Abschied nehmen muss
von seiner Jugend — anders al-



lerdings als es vorgesehen war
—, widerfahrt auch Don Giulio in
Nanni Morettis hervorragendem
«La messa e finata» (Die Messe
ist aus). Zwar wirkt er jetzt
schon zehn Jahre auf einer klei-
nen Insel als Priester, aber ganz
erwachsen ist er nie geworden.
Er hat sich die Bilder seiner Ju-
gend bewahrt: die heile Welt
seiner Familie in Rom; der Ide-
alismus seiner Schulkamera-
den, die Ordnung eines im ka-
tholischen Glauben wurzelnden
gesellschaftlichen Systems.
Dem allem will er jetzt wieder
begegnen. In Rom soll er eine
Pfarrei Gbernehmen. Doch das
Rom, das er antrifft, ist nicht
mehr jenes seiner Vorstellun-
gen: Seine Pfarrei ist eine ziem-
lich tote Angelegenheit, die Ehe
seiner Eltern ist im Eimer, die
Schwester will abtreiben lassen,
und die Schulkameraden haben
jeglichen Elan verloren, sind
Spiesser, Antiquare und Son-
derlinge geworden. Und was
das Allerschlimmste ist: Keiner
will die Dienste Don Giulios —
Ubrigens glanzend gespielt von
Nanni Moretti selber —in An-
spruch nehmen. Er sieht ein,
wird erwachsen und zur tragiko-
mischen Figur.

Nanni Moretti hat diese einfa-
che und doch komplexe Ge-
schichte um zerstorte lllusionen
und verlorene Ideale feinflhlig
In Szene gesetzt. In seinem
Priester, einem reinen Toren vor
dem Herrn, sieht er einen, der
seine Ideale in eine Welt hin-
Uberretten will, die keine ldeale
mehr ertragt. Auch das ist eine
Maoglichkeit, Gber unsere Zeit
nachzudenken, und sie hinter-
lasst, bei aller Buntheit und bei
allemm Humor, die diesem Film
eigen sind, einen bitteren Nach-
geschmack. &

Matthias Loretan

«Shoah» — gegen
die triigerische
Entsorgung der
Vergangenheit

«Shoahy bedeutet im Hebrai-
schen Abgrund, Vernichtung,
Dunkelheit, grosses Unheil, Un-
tergang. Diese Vokabel setzt
Claude Lanzmann als Titel uber
seine neuneinhalbstundige epi-
sche Dokumentation uber die Ver-
nichtung der europaischen Juden
zur Zeit des Nationalsozialismus.
Mit besessenem Engagement hat
der 60jahrige, franzosische Autor,
selber Jude, daran gearbeitet. In
14 Landern hat er uber drei Jahre
recherchiert, wahrend fiinf Jahren
gedreht und sein 350 Stunden
dauerndes Material in vier Jahren
geschnitten. Aus dieser gewalti-
gen Anstrengung ist ein ein-
drucksvolles und nachwirkendes
Zeugnis einer Erinnerungsarbeit
uber System und Praxis der nazi-
stischen «Endlosungy entstanden.

[
«In einer Zeit, in der deutschna-
tionale Beschranktheit und poli-
tische Spekulation auf das anti-
semitische Ressentiment sich
bereits wieder ungeniert zu
Wort melden und eine Wende —
auch auf dem Gebiet der politi-
schen Moral und des menschli-
chen Anstandes — durchsetzen
mochten, sind Filme wie
«Shoahy» von Claude Lanzmann
notig. Sie konfrontieren uns mit
der Realitat einer Vergangen-
heit, die vergessen, verdrangt
und bereits wieder offen ge-
leugnet wird.»

Diese Satze schrieb Willy
Brandt an die Internationalen

Filmfestspiele in Berlin, wo
«Shoah» als deutsche Urauffih-
rung im Forum des Jungen
Films gezeigt wurde. Der ehe-
malige antifaschistische Wider-
standskampfer und spatere
SPD-Bundeskanzler machte da-
mit auf die unmittelbare Aktuali-
tat dieses Films aufmerksam.
Unbedachte, offen antisemi-
tische Ausserungen von Politi-
kern liessen in der jingsten Zeit
aufhorchen. So fiel kirzlich dem
CSU-Abgeordneten Hermann
Fellner ein, als es um die Wie-
dergutmachung der deutschen
Industrie flr judische Zwangsar-
beit ging: Die Juden meldeten
sich schnell zu Wort, «wenn ir-
gendwo in deutschen Kassen
Geld klimpert». Wenig spater
schwadroniert der Blirgermei-
ster von Korschenbroich: Um
seinen Etat auszugleichen,
musste man «schon einige rei-
che Juden erschlageny.

Die zitierten Ausserungen
maogen zwei besonders spekta-
kulare Geschmacklosigkeiten
darstellen. Sie sind keine Einzel-
falle. Gunther Hoffmann hat
kirzlich in der «Zeity (28.2.86)
die Haufung krasser antisemi-
tischer Missverstandnisse wah-
rend des letzten Jahres im Zeit-
raffer Revue passieren lassen:
Grlne, die mit vorgefertigter
Meinung Uber die «Opfer der
Opfer», gemeint sind die Pala-
stinenser, nach Israel reisen.
Peinlichkeiten beim Kanzlerbe-
such in Israel. Bitburg, also Kohl
und Reagan auf dem Friedhof,
auf dem auch SS-Angehorige
bestattet sind. Das Auschwitzl-
gen-Gesetz und die Gleichung
zwischen dem Judenmord und
der Vertreibung von Deutschen
aus dem Osten. Fassbinder und
Frankfurt.

Hoffmann interpretiert diese
Missverstandnisse auf dem Hin-
tergrund eines neuen Stils im
offentlichen Diskurs Uber die
Vergangenheit sowie Uber die
Juden. Die Sehnsucht nach
Normalitat, der Wunsch, ein
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