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Franz Ulrich

Magier, Teufel
| und Engel an
= der Croisette

Mehr Filme, mehr Besucher,
mehr Journalisten und Medien-
leute denn je — das Filmfestival
von Cannes ist und bleibt die
grosste Filmmesse der Welt. Al-
lerdings dréngt sich dem Beob-
achter allmahlich die Feststel-
lung auf, der spektakuldare Rum-
mel um Wettbewerb, Stars und
Preise diene nicht mehrin erster
Linie dem Film, sondern werde
fur die Fernsehteams aus aller
Welt inszeniert, die dieses Jahr
zahlreicher denn je vertreten -
waren — es sollen Gber 2000 TV-
Leute gewesen sein. Sie waren
Uberall dabei, wo sich «etwas
taty und eben gerade durch die
Prasenz der Kameras und Mi-
krofone zum «Ereignis» gemacht
wurde: bei Pressekonferenzen,
am Strand, in den Luxushotels,
beim Einzug der Stars und Ga-
ste zu den Galavorstellungen,
akustisch untermalt vom Klang
schmetternder Festmusik (be-
vorzugt die Anfangstakte von
«Also sprach Zarathustra» von
Richard Strauss) und Tag fir
Tag bestaunt von hunderten von
Schaulustigen. Im Bunker ge-
nannten Festivalpalast Gber-
schwemmten ganze Batterien
von Monitoren den Besucher
mit einer Flut von Bildern uber
die «laufenden» Ereignisse, als

ob das Angebot an etwa andert-

halbtausend Filmen nicht vollig
gereicht hatte.
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Misste man das Jubildums-
festival allein nach dem Wettbe-
werb beurteilen, ware nicht allzu
viel Rihmenswertes zu berich-
ten. Aber zusammen mit den
Filmen «hors compétition» und
den anderen offiziellen Sektio-
nen («Un certain regardy, «Quin-
zaine des réalisateursy, «Se-
maine internationale de la criti-
que francaise» und «Perspecti-
ves francaises» — ganz zu
schweigen vom uniuberschau-
baren Filmmarkt) bietet Cannes
immer noch einen einzigartigen
Uberblick tiber das weltweite
Filmschaffen von Burkina Faso
und Mali bis Japan und Argenti-
nien, von Neuseeland bis Finn-
land. Wahrend die Grosspro-
duktionen der amerikanischen
Major Companies fast vollig
fehlten, suchen die Européer
den Amerikanern auf diesem
Gebiet — nicht sehr erfolgreich —
Konkurrenz zu machen. Interes-
santer ist der Weg, den der eng-
lische Film geht, der heute zu
den lebendigsten und unkon-
ventionellsten nationalen Pro-
duktionen gehort, nicht zuletzt
weil er sich prononciert in Ge-
gensatz zu den politischen und
gesellschaftlichen Parolen des
«Thatcherismusy setzt.

Vergangenheitsbewailtigung

Von Ausnahmen abgesehen,
scheint sich der Trend zum Pri-
vaten und in die Vergangenheit
verstarkt zu haben, weg von ak-
tuellen gesellschaftspolitischen
Themen wie sozialen Konflikten
und Problemen der Entwick-
lungslander, der Umweltzersto-
rung, von Krieg und Frieden. Die
Hoffnung, durch Filme Anstdsse
zur Veranderung der Wirklich-
keit vermitteln zu kénnen,
scheint weitgehend abhanden
gekommen und durch Resigna-
tion und Nostalgie ersetzt wor-
den zu sein, was letztlich nattr-
lich auch eine gesellschaftspoli-
tische Stellungnahme zur Macht

der bestehenden Verhaltnisse

bedeutet. Die einen halten Na-
belschau, wie der Architekt in
Peter Greenaways «The Belly of
an Architekty, der sich derart
ausschliesslich mit seinem
Bauch beschéftigt, dass er nicht
nur seine Frau, sondern den
Kontakt zur Realitat iberhaupt
verliert. Oder der Film wird zum
Menetekel wie «Pisma miort-
wowo tschelowekay (Briefe ei-
nes toten Mannes) des Russen
Konstantin Loputschanski (An-
drej Tarkowskijs Assistent bei
«Stalkery), der in apokalypti-
schen Bildern das Dasein der
letzten Uberlebenden nach ei-
ner atomaren Katastrophe schil-
dert. Ein Nobelpreistrager, auch
er zum Strahlentod verurteilt,



legtin einer Art Gewissenserfor-
schung Rechenschaft tber
seine Mitschuld an der Kata-
strophe ab. Er erkennt, dass
sein wissenschaftlich-logisches
Denken versagt hat, dass ein
Umdenken notwendig ist, das
sich an biblischen, christlichen
Werten orientiert. FUr ihn gibt es
zwar keine Hoffnung mehr, aber
vielleicht fir die verangstigten
Kinder, die mitihm in den Kel-
lern eines zerstérten Museums
hausen, denen er einen Weih-
nachtsbaum aus Abféllen er-
richtet und die schliesslich in ei-
ner zur Wiiste gewordenen Welt
einem bleichen, ungewissen
Licht entgegenschreiten.
Uberhaupt gehorten die so-
wijetischen Beitrdge der Aera

Gorbatschow zu den in Cannes
mit grosster Spannung erwarte-
ten Werken. Dabei zeigte sich,
dass das Filmschaffen Geor-
giens noch immer das leben-
digste und interessanteste der
Sowijetrepubliken ist. Wie Otar
losseliani und Georgij Schenge-
laia ist auch Tengis Abuladse
Georgies, dessen bereits 1984
fertiggestellter Film «Pokajanije»
(Die Reue/Busse) in der UdSSR
grosstes Aufsehen erregt hat,
als er letztes Jahr zuerst in Ge-
orgien und im Fernsehen, spa-
ter auch in den Moskauer Kinos
gezeigt wurde. Er ist eine teils
bittere, teils groteske satirische
Abrechnung mit dem Stalinis-
mus, mit dessen Bewaltigung
sich die sowjetische Fihrung

«Robinsonada ili hoj
anglijskij» von Nana
Dschordschadse
(UdSSR) ist ein witzi-
ges Pladoyer fir das
Zusammenleben von
Menschen unter-
schiedlicher Ideolo-
gien und Kulturen.

bis heute schwer getan hat. Der
verstorbene Blrgermelster einer
georgischen Stadt wird immer
wieder aus dem Grab geholt
und im Garten der Hinterbliebe-
nen oder anderswo aufgestellt.
Als Grabschanderin wird eine
Frau erwischt, die mit ihrer selt-
samen Aktion verhindern will,
dass die Verbrechen des Poten-
taten vergessen werden. Vor
Gericht erzahlt sie ihre Lebens-
geschichte, um ihre Handlung
zu begriinden. Die politische
Brisanz von Abuladses Film ist
grosser als seine kinstlerische
Koharenz. Sein negativer Held,
eine Stalin-Karikatur, tragt den
Zwicker des Geheimdienstchefs
Berija, das Schnauzchen Hitlers
und Mussolinis Parteiuniform.
Diese Gleichstellung Stalins mit
den faschistischen Diktatoren
galt bisher nach sowjetischem
Geschichtsverstandnis als Sakri-
leg. Abuladse versteht seinen
Film als einen Akt der Reue und
Busse gegenlber den Opfern
des Stalinismus und als An-
klage gegen jene, die nichts ge-
gen den Terror unternahmen
und die Wahrheit nicht an den
Tag kommen liessen. Nicht zu
Ubersehen ist die christliche
Symbolik, mit der betont wird,
dass am Anfang des unmensch-
lichen Terros der Verlust des
Gewissens lag. Am Schluss des
Films sagt eine alte Frau, deren
Frage, ob diese Strasse zur Kir-
che fuhre, negativ beantwortet
wird: «Wozu hat man diese
Strasse denn gebaut, wenn sie
nicht zur Kirche fihrt?y

Auch «Robinsonade oder
mein englischer Grossvatery der
Georgierin Nana Dschord-
schadse versucht, Vergangen-
heit aufzuarbeiten. Sie erzahlt



die Geschichte eines Englan-
ders, der 1920 nach Georgien
kommt, um an der Telegrafenli-
nie London—Delhi zu arbeiten,
sich in eine Einheimische ver-
liebt, von der roten Revolution
Uberrascht wird und sich wei-
gert, das Land zu verlassen. Da
der Boden um jeden Telegra-
fenmasten im Umkreis von drei
Metern der englischen Regie-
rung gehort, lasst er sich auf ei-
nem solchen britischen Miniho-
heitsgebiet hauslich nieder, bis
er von einem vertriebenen
Grundbesitzer erschossen wird.
Der Film ist ein mit Witz und
Humor vorgetragenes originel-
les Pladoyer fiir das Zusammen-
leben von Menschen unter-
schiedlicher Ideologien und Kul-
turen.

In die Vergangenheit hinab
steigt auch der Japaner Shohei
Imamura mit «Zegen» (Der Ge-
winner), einer fulminanten, bit-
terbdsen Satire auf den japani-
schen Patriotismus und Impe-
rialismus, die durchaus auch auf
das heutige Japan gemiuinzt ist.
Es ist die Geschichte |heiji Mu-
raokas, der wirklich existiert hat:
Als Matrose anfangs des Jahr-
hunderts nach Hongkong ge-
kommen, wird er dort Coiffeur.
Dann wird er von einem Offizier
als Spion in die Mandschurei
verpflichtet, wo er lernt, dass es
seine hochste Pflicht und Schul-
digkeit ist, Kaiser und Vaterland
moglichst wirkungsvoll zu die-
nen. Als ihm japanische Dirnen
ihr Geld anvertrauen, damit er
es ihren Eltern nach Japan
bringe, kommt ihm die Idee, wie
er seine vaterlandische Pflicht
am besten erftllen kann: Er wird
Zuhalter, Uberzieht Sidostasien
mit Bordellen und setzt seine
«Frauenarmeey im Dienst flur
das Vaterland ein. Denn je mehr
die Frauen Ersparnisse nach
Hause schicken, desto mehr
Steuern bekommen Kaiser und
Staat. Fur Imamura unterschei-
det sich Muraokas Mentalitat
nicht wesentlich von jener heu-

4

tiger Wirtschaftsbosse, die rick-
sichts- und kopflos expandie-
ren, um Japan gross und stark
zu machen. Leider verliert
Imamuras bissige Satire durch
ermudende Wiederholungen,
zahlreiche nicht unbedingt not-
wendig erscheinende Episoden
und fast pausenlose larmige
Auseinandersetzungen viel an
Durchschlagskraft.

Familiengeschichten

Auf weite Strecken wurde das
Programm von Altmeistern
(oder &lteren Herren) des Films
dominiert. Es waren kaum junge
Talente zu entdecken, die deren
Kénnerschaft und Routine et-
was Ebenblrtiges hatten entge-
genstellen kdnnen. Und diese
Altmeister halten sich aus den
Néten und Problemen unserer
garstigen Gegenwart heraus, sie
wenden sich der nostalgisch
verklarten Zeit ihrer Kindheit
und Jugend zu und bewegen
sich in der intimen Geborgen-
heit der Familie. Geradezu pro-
grammatisch heisst denn auch
Ettore Scolas neuer Film «La fa-
migliay, der 80 Jahre der Familie
Carlos (grossartig gespielt von
Vittorio Gassmann) schildert,
zwischen 1906, dem Tag seiner
Taufe, und 1986, seinem 80. Ge-
burtstag. In kleinen Alltagssze-
nen entwickelt sich das Leben
Carlos vom Kind Gber den Mann
zum ristigen Greis, umgeben
von seinen Eltern, Tanten, Kin-
dern und Enkeln, ein sich viel-
féltig verastelnder Fluss von
Schicksalen, Freuden und Lei-
den, Liebe und Tod, Freund-
schaft und Konflikten, von ent-
tduschten Hoffnungen und er-
fallten Erwartungen — ein Rei-
gen des Lebens von unendli-
cher Vielfalt und heiterer Gelas-
senheit. Wie gefiltert und ge-
dampft wird am Verhalten der
Familienmitglieder und an ihren
Auseinandersetzungen auch die
Geschichte ltaliens und Europas

sichtbar. Wie schon in «La ter-
razzay und «Le baly erweist sich
Ettore Scola wiederum als ein
meisterhafter Spezialist der Ein-
heit des Ortes: Nie verlasst die
Kamera die weitrdumige Romer
Wohnung, und trotzdem ent-
steht nie der Eindruck von Enge
und Eingeschlossenheit. Die
Kamera ist stdndig in Bewe-
gung, vermittelt in unnachahm-
licher Weise den Fluss der Zeit
und des Lebens.

In seine eigene Kindheit hin-
abgestiegen ist Woody Allen
mit «Radio Days», in jene Zeit
vor dem Einzug des Fernsehens
Ende der dreissiger und Anfang
der vierziger Jahre, als das Ra-
dio noch der Leute liebster Zeit-
vertreib war. Auch Allen und
seine judische Grossfamilie gibt
sich mit Leidenschaft der magi-
schen Wirkung von Musiksen-
dungen, Horspielen und News
hin. In einer kunterbunten Mi-
schung aus Geschichtchen, Epi-
soden und Sketches lasst
Woody Allen das Lebensgefiihl
einer Epoche lebendig werden,
durchsetzt mit seinen typischen
Sarkasmen und Witzen, die die
nostalgischen Erinnerungen
brechen, wenn sie zu idyllisch
und romantisch zu werden dro-
hen. «Radio Days» ist eine
Hommage sowohl an die gol-
dene Zeit des Radios wie auch
an seine Familie, die in den ver-
klarenden Erinnerungen trotz al-
ler Konflikte als Ort der Gemein-
samkeit und Geborgenheit er-
scheint.

Nicht eine eigentliche Fami-
lien-, aber immerhin eine Bru-
dergeschichte ist «Good Mor-
ning, Babiloniay der Bruder
Paolo und Vittorio Taviani. Mit
der Geschichte zweier Brider,
die als begabte Restauratoren
die alten Dome ltaliens wieder
in ihrer urspringlichen Schon-
heit erstrahlen lassen, dann
aber nach Amerika auswandern
mussen, wo sie in Hollywood zu
Mitarbeitern D.W. Griffiths wer-
den: Sie gestalten die monu-



mentalen Elefanten fiir die Ba-
bylon-Episode in «Intolerance».
Die Tavianis schlagen in ihrem
Film, der nicht zu ihren starksten
Werken gehdrt, aber dank sei-
ner magischen Poesie, seiner
mediterranen Menschlichkeit
und Fabulierlust den ganz eige-
nen Taviani-Touch besitzt, eine
Brucke zwischen den alten Ka-
thedralen Europas und dem
neuen Medium Film: Beide sind
gemeinsam von Handwerkern
und Spezialisten geschaffene
kollektive Traume.

Nicht der leiblichen, sondern
seiner Filmfamilie setzt Federico
Fellini mit «/ntervistay ein wun-
derschdnes Denkmal. Wahrend
der «Dottorey, wie ihn seine
Mitarbeiter liebe- und respekt-
voll nennen, an der Verfilmung
des Kafka-Fragments «Amerika»
arbeitet, wird er von einem japa-
nischen Fernsehteam interviewt,
dem er erzahlt, wie er als blut-

junger Journalist zum ersten
Mal in die Cinecitta kam, um ei-
nen Star zu interviewen und da-
bei die «\Wunder» der Filmwelt
entdeckte Mit unnachahmlicher
Meisterschaft, mit verschmitz-
tem Charme und nie erlahmen-
dem Spass an Mystifikationen
und am Spiel mit Sein und
Schein bindelt Fellini die ver-
schiedenen Zeitebenen und
Handlungsstrange, die sich im-
mer wieder auf verbliffende
Weise kreuzen und nahtlos in-
einander Ubergehen, zu einem
bunten Geburtstagsstrauss zum
50jahrigen Bestehen von Ciné-
citta. Einer der Hohepunkte ist
der Besuch Fellinis und Mar-
cello Mastroiannis in der Villa
Anita Ekbergs vor den Toren
Roms, wobei natirlich das be-
rihmte Bad der Ekberg und Ma-
stroiannis in der Fontana di Trevi
aus «Dolce vita» in Erinnerung
gerufen und vorgefihrt wird.

Marcello Mastroianni ist auch
die «piece de résistancey in Ni-
kita Michalkows «Otschi tschor-
nie» (Schwarze Augen), einer
heiter-satirischen, unterhaltsa-
men, aber nicht sonderlich tief-
schirfenden Karikierung der
besseren Gesellschaft der Jahr-
hundertwende, inszeniert nach
Motiven aus Tschechow-Erzéh-
lungen, insbesondere nach der
bereits 1960 von Jossif Cheifiz
verfilmten «Dame mit dem
Hindcheny. FUr seine umwer-
fende Rolle als Schwerenoter,
Herzensbrecher, Schmarotzer
und Nichtsnutz, die keiner Uber-
zeugender und charmanter zu
verkorpern weiss, hat Ma-
stroianni verdienterweise den
Preis als bester Darsteller zuge-
sprochen bekommen.

Federico Fellini hat
mit «Intervista» sei-
ner Filmfamilie ein
wunderschénes
Denkmal gesetzt.




Noch zwei weitere ausseror-
dentliche schauspielerische Lei-
stungen von Filmveteranen sind
zu erwahnen, jene von Lilian

~Gish (91) und Bette Davis (79) in
Lindsay Andersons schoner und
behutsamer Theaterverfilmung
«The Wales of Augusty. Die bei-
den grossen alten Damen Holly-
woods spielen zwei Schwestern
(von denen die eine, Bette Da-
vis, blind ist), die wohl den letz-
ten gemeinsamen Sommer in
ihrem Ferienhaus auf einer Insel
vor der Kiste von Maine ver-
bringen, wie sie dies schon seit
Jahrzehnten getan haben. Die
Gatten sind gestorben, und die
Wale, die friher vor der Kiiste
auftauchten, sind auch ver-
schwunden. Das Leben, vor al-
lem das ungelebte, ist unwie-
derbringlich vorbei. Geblieben
sind die Erinnerungen, unge-
stillte Sehnsichte und das Auf-
einanderangewiesensein in ei-
ner Art Hass-Liebe, das immer
wieder durch Uberdruss, Eifer-
sucht und Missgunst geféhrdet,
aber nie unwiederruflich zerstort
wird.

Rassismus

Einen bemerkenswerten Film
hat Volker Schloendorff in Loui-
siana, im Stden der USA ge-
dreht. In «A Gathering of Old
Meny wird ein Weisser, der
Sohn eines die Gegend beherr-
schenden Zuckerrohrplantagen-
besitzers in Notwehr von einem
jungen Farbigen erschossen.
Da die Tat ein alter Schwarzer
auf sich nimmt, solidarisieren
sich 17 andere alte Farbige mit
ihm. Als der Sheriff (ein hervor-
ragender Richard Widmark) den
Tater verhaften will, weist die
Leiche 18 Kugellocher auf, und
jeder der 18 Manner bezichtigt
sich der Tat. Ein Motiv hat jeder,
wurden sie doch alle vom Toten
und dessen Vater immer wieder
misshandelt und gedemutigt.
Indem sie sich zu einer gemein-
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samen solidarischen Aktion zu-
sammenschliessen, werden sie
sich ihrer Wirde und ihrer
Ebenburtigkeit bewusst. Der ge-
meinsame Widerstand wird fur
sie zu einer geistigen Wiederge-
burt, aus der sie neue Hoffnung
und Kraft schépfen, um sich der
Unterdriickung und Willkir der
Weissen zu widersetzen. Und
sie erreichen ihr Ziel. Als unver-
besserliche Weise ihr Lynchop-
fer fordern, missen sie unver-
richteter Dinge wieder abzie-

hen. Obwohl Schloendorffs Film

etwas konstruiert und erzwun-
gen wirkt, gelingt es ihm doch,
das komplexe Geschehen mit
seinen menschlichen, sozialen
und psychologischen Implika-
tionen durchschaubar und
glaubhaft zu machen. Dass der
Film trotz seines Schematismus
eine grosse menschliche
Warme besitzt, ist nicht zuletzt
auf die grossartigen schwarzen
Darsteller, ihre Wiirde und
Ruhe, zurlckzufihren.
Problematischer und umstrit-
tener ist Gérard Blains Romeo-
und-Julia-Geschichte «Pierre et
Djemilay, eine franzdsisch-
schweizerische Koproduktion. In
einer nordfranzosischen Indu-
striestadt verliebt sich der
17jahrige Lehrling Pierre in die
14jahrige Schulerin Djemila. Die
scheue, zarte und unschuldige
Beziehung der beiden ist jedoch
eine verbotene Liebesge-
schichte, nicht wegen der Ju-
gendlichkeit der beiden, son-
dern weil Pierre Franzose und
Djemila Algerierin ist. Obwohl
das Madchen in Frankreich ge-
boren und aufgewachsen ist,
soll sie nach Ende des Schul-
jahres mit einem Onkel nach Al-
gerien zurtickkehren und dort
einen Verwandten heiraten.
Trotz Verbots fahrt sie mit Pierre
auf dem Motorrad ans Meer.
Als sie spat nachts zurlickkeh-
ren, wird Pierre von Djemilas al-
testem Bruder, einem fanati-
schen Araber und Moslem, er-
stochen. Darauf ertrankt sich

Djemila an jener Stelle am Ka-
nal, an der sich beide zum er-
sten Mal ihre Liebe gestanden.
Mit Zurtckhaltung, Takt und
Feingefiihl hat es Blain verstan-
den, das Milieu und die Gefiihle
seiner Protagonisten, beide
Laiendarsteller wie die anderen
Mitwirkenden, durchaus stim-
mig zu zeichnen. Weit weniger
differenziert ist die Schilderung
kultureller und religidser Unter-
schiede und Gegensétze gelun-
gen. Auf dem akuten innenpoli-
tischen Hintergrund Frank-
reichs, wo ein Le Pen demago-
gisch die Angst vor den Frem-
den schurt, kénnte der tragi-
sche, hoffnungslose Ausgang
der zarten Liebesgeschichte
zwelier junger Menschen mit
verschiedener kultureller Her-
kunft eher dazu beitragen,
Schranken aufzurichten und
Briicken abzubrechen, anstatt
ein besseres gegenseitiges Ver-
standnis zu foérdern. Blains Film
wurde nicht ganz zu Unrecht
vorgeworfen, er bestatige bloss
die Thesen Le Pens, Nordafrika-
ner und Asiaten hatten in Frank-
reich nichts zu suchen, und sei
deshalb rassistisch. Die Absicht
des wohl etwas naiven Gérard
Blain war aber bestimmt eine
ganz andere: Sein Film sollte
ein Pladoyer gegen Intoleranz,
Fanatismus und Rassismus
sein.

Vom Sinn des Lebens und der
Bestimmung des Menschen

In «Prostaja smerty (Ein ge-
wohnlicher Tod), der Verfilmung
von Leo Tolstois Novelle «Der
Tod des lwan lllitschy, schildert
der «Stalkery-Darsteller und Tar-
kowskij-Schiler Alexander Kai-
danowskij in Schwarzweissbil-
dern von intensiver, teils dunk-
ler, teils lichtvoller Schonheit
das Sterben eines Mannes, den
eine schwere Krankheit plotzlich
aus einem glucklichen und zu-
friedenen Familienleben reisst.



Gemeinsamer Wider-
stand fiihrt zur geisti-
gen Wiedergeburt:
«A Gathering of Old
Men» von Volker
Schloendorff.

Von Tag zu Tag nehmen seine
Krafte ab, das Leiden peinigt ihn
bis zum Verlust der Selbstach-
tung. von den Angehorigen fuhlt
er sich mit mitleidiger Gleich-
gultigkeit behandelt, zum physi-
schen Leiden gesellen sich psy-
chische Qualen, bis er erkennt,
dass Leben und Tod untrennbar
zusammengehoren. Der Tod er-
|6st ihn zum ewigen Licht, aus
dem ihn die Stimme Gottes er-
reicht. Dass ein solch meditati-
ver, tief religidser Film im kom-
munistisch-atheisischen Russ-
land entstehen konnte, gehort
auch zu den Uberraschungen
des neuen sowjetischen Film-
schaffens.

Um mehr diesseitige, aber
nicht weniger existenzielle Fra-
gen kreist Henry Jagloms «So-
meone to Lovey, eine der weite-
ren sehr positiven Uberraschun-
gen in Cannes. Zum Valentins-
tag ladt ein Filmregisseur seine
Freundin, seinen Bruder und ein
weiteres Dutzend Freunde und
Bekannte — Schauspieler, Regis-
seure, Musiker —in ein altes,
hibsches Theater ein, das ab-
gebrochen werden soll, und be-
fragt sie vor einem Kamerateam
uber ihre Beziehungsprobleme.

Ihre sehr persénlichen, vielfalti-
gen und widersprichlichen
Aussagen werden mit Interven-
tionen und Stellungnahmen von
Orson Welles’ kontrapunktiert,
der in einer Loge des Theaters
sitzt (es sind die letzten Filmauf-
nahmen, die vor seinem Tod ge-
macht wurden) und mit sichtli-
chem Vergnuiigen seine blitzge-
scheiten und provokativen An-
sichten Uber Liebe, Ehe, Ein-
samkeit und die Rolle der Ge-
schlechter zum Besten gibt —
eine Uberlebensgrosse Vaterfi-
gur, die Orson Welles wohl sehr
angemessen war. Henry Jaglom
spielt den Regisseur selber,
sein echter Bruder Michael Emil
spielt den Film-Bruder, und zum
Kreis der Befragten gehoren so
bekannte Leute wie die Schau-
spielerinnen Sally Kellerman
und Andrea Marcovici, der Re-
gisseur Monte Hellman und Qja
Kodar, die letzte Lebensgefahr-
tin von Orson Welles. In einer
ungemein anregenden und un-
konventionellen Mischung aus
vorgeplanter Inszenierung und
spontaner Improvisation wer-
den spielerisch Fragen und The-
men erdrtert, von denen sich
wohl jeder Zuschauer unmittel-

bar angesprochen fuhlt, der sich
auch schon mit Problemen der
Einsamkeit und Partnerschaft
auseinanderzusetzen hatte. Und
wer misste das nicht?

An die Welt Carl Theodor
Dreyers erinnert der danische
Film «Babettes Gaestebudy (Ba-
bettes Festmahl), ibrigens nicht
von ungefahr, waren doch die
alten Schauspieler in diesem
Film schon in Dreyers «Ordet»
und «Gertrud» zu sehen. Ge-
dreht nach einer Erzéhlung Ta-
nia Blixens, erzahlt der Film die
Geschichte einer kleinen purita-
nischen Gemeinde auf Jitland
im letzten Jahrhundert. Geleitet
wird sie von einem gottes-
furchtigen Pastor, dessen zwei
Tochter aus Liebe zu ihm und
seinem Werk auf eine Heirat
verzichten. Nach dem Tode ih-
res Vaters halten sie sein An-
denken in Ehren, fihren seine
Werke des Glaubens und der
Barmherzigkeit weiter und wer-
den zu alten Jungfern. Eines Ta-
ges klopft bei ihnen eine Fran-
z6sin an, mit einem Empfeh-
lungsschreiben eines friheren
Freiers in der Hand. Babette
(Stéphane Audran) musste nach
der Zerschlagung der Pariser



Stéphane Audran in
«Babettes Gaeste-
bud» von Gabriel
Axel.

Kommune aus Frankreich flie-
hen. 14 Jahre lang dient sie den
Schwestern als Kéchin und
Magd. Eines Tages erhalt sie
von der Post einen Check Uber
10000 Goldfranken, die sie in
der franzdsischen Lotterie ge-
wonnen hat. Babette bittet die
Schwestern um die Erlaubnis,
ein Festmahl fur sie und die Ge-
meindemitglieder herrichten zu
dirfen, um den Gewinn zu
feiern. Widerstrebend willigen
die Schwestern zu dieser sonst
verponten irdischen Lustbarkeit
ein. Babette |asst exquisite
Speisen und Getranke kommen,
das Beste vom Besten, und be-
reitet ein Festmahl nach den
Regeln der hochsten franzosi-
schen Kochkunst zu, wie man
es kostlicher in diesen nordi-
schen Breiten noch nie zu sehen
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und zu schmecken bekommen
hat. Die Gaste, die sich das
fremde Teufelszeug zuerst steif
und misstrauisch einverleiben,
tauen auf, werden gar freund-
lich und menschlicher zueinan-
der und geniessen schliesslich
die betdrenden Kostlichkeiten
fir Gaumen und Magen mit ver-
haltener Heiterkeit und Freude.
Jetzt lGftet auch Babette ihr Ge-
heimnis: Sie war einst die be-
rihmteste Kochin von Paris, ein
Genie ihrer Zunft. Sie wird auch
weiterhin als Magd bei den
Schwestern bleiben, denn ihr
ganzer Lotteriegewinn ist fur
das Festmahl draufgegangen.
Aber mit ihrem Geschenk hat
sie den strengen., einfachen
Menschen das Erlebnis der ge-
meinsamen und geteilten
Freude vermittelt. Gabriel Axels
Film besitzt eine plastische,
sinnliche Schonheit und stellt
die Liebe zu den Menschen, zur
Natur und zur kiinstlerischen
Schoépfung auf die gleiche

Ebene. Denn Babette ist eine
Kinstlerin, die mit ihrem Fest-
mahl die menschliche und gei-
stige Geborgenheit, die sie in
der Verbannung empfangen
hat, auf kreative Weise zuriick-
erstattet.

In eine noch fremdere, archai-
schere Welt fuhrt der Film «Yee-
leny (Das Licht) von Souley-
mane Cissé aus Mali, derin
grossartigen, asthetisch pak-
kenden Bildern die Initiation ei-
nes jungen Bambara in das Er-
wachsenendasein schildert. In
der Welt der afrikanischen Myt-
hen, der Magie und der Zaube-
rei hat der junge Schwarze Pri-
fungen zu bestehen, um jene
geheimnisvollen Krafte beherr-
schen zu lernen, die er in sich
wachsen spirt. Nach erfolgreich
bestandenen Proben stellt er
sich seinem Vater, der ihn stan-
dig verfolgt, weil er in ihm den
Konkurrenten und Nachfolger
furchtet, zum Kampf, bei dem
die beiden in den gegenseitig



entfesselten magischen Kraften
buchstablich verglihen. Ein-
dricklich und kraftvoll bezeugt
dieses Werk eine geistige Reali-
tat Afrikas, zu der nicht nur uns
Européern der Zugang schwer
fallt.

Einen Einblick in eine andere,
alltagliche, aber nicht minder
afrikanische Wirklichkeit vermit-
telt «Yam daabo» (Die \Wahl)
von ldrissa Ouedraogo aus Bur-
kina Faso, einem der armsten
Lander der Welt. Mit ungleich
einfacheren und bescheideren
Mitteln als Cissé erzahlt Oue-
draogo die Geschichte einer Fa-
milie (dargestellt von Verwand-
ten und Freunden des in Paris
lebenden Regisseurs), die aus
dem Dirregebiet der Sahelzone
nach Siden ins fruchtbare In-
nere des Landes zieht, um dort
ein neues, menschenwdrdiges
Leben aufzubauen, in dem Fa-
milienleben, Arbeit, Liebe, Eifer-
sucht, Gewalt und Versohnung
wieder ihren Sinn bekommen.
Bewusst stellt Ouedraogo nicht
Not und Elend in den Vorder-
grund, sondern das Alltagsle-
ben seines Stammes mit den
Freuden und Sorgen, die den
Menschen aller Lander und Zo-
nen vertraut und gemeinsam
sind. Beide Werke, jenes von
Cissé ebenso wie das von Que-
draogo, reflektieren auf unter-
schiedliche Weise Fragen nach
dem Sinn des Lebens und der
Bestimmung des Menschen aus
afrikanischer Sicht. Beide sind
sie Zeugnisse der Wirde, des
Selbstverstandnisses und
Selbstbewusstseins afrikani-
scher Filmschaffender.

Vom Leibhaftigen zu den
Engeln

Schliesslich ist noch von zwel
Werken zu berichten, die sozu-
sagen Himmel und Hoélle auf die
Erde holen und in denen Engel
und Teufel leibhaftig auftreten.
In «Sous le soleil de Satany (Un-

ter der Sonne Satans), Maurice
Pialats Verfilmung des 1926 er-
schienenen ersten Romans von
Georges Bernanos, liefern sich
das Gute und das Bose in der
Seele des einfachen, ungebilde-
ten Landpriesters Donissan ei-
nen titanischen Kampf. Um Ver-
suchungen und Zweifeln zu wi-
derstehen, geisselt er sein
Fleisch bis aufs Blut. Auf einem
néachtlichen Gang ins Nachbar-
dorf versucht ihn Satan in Ge-
stalt eines Pferdehandlers. Aus
dem Kampf mit dem Bdsen
geht der Priester als Sieger her-
vor und besitzt fortan — Gabe
Gottes oder seines Widersa-
chers? — die visionare Fahigkeit,
in einem einzigen Augenblick
die Seele eines Menschen bis
auf den Grund zu durch-
schauen. Als er darauf der
16jahrigen Mouchette begegnet
— sie hat sich, nachdem sie ih-
ren ersten Liebhaber, einen
bankrotten Marquis, von dem
sie ein Kind erwartet, erschos-
sen hat, mit einem Arzt und lai-
zistischen Abgeordneten einge-
lassen —, liest Donissan in ihr
wie in einem Buch, sieht ihre
seelische Not und Verzweiflung
und sagt ihr tréstend, dass sie
nur das Spielzeug Satans sei
und ihr alles Bése, das sie getan
habe, vergeben werde. Aber
Mouchette ertragt es nicht, so
durchschaut zu werden, und
schneidet sich die Kehle durch.
Hin- und hergerissen zwischen
der Bescheidenheit eines un-
wirdigen Dieners Gottes und
dem Stolz, ein begnadeter Heili-
ger zu sein, versucht Donissan,
einen toten Knaben zum Leben
zu erwecken, wohl wissend,
dass der Anstoss zu dieser
Wundertat (oder diesem Frevel)
ebenso von Gott oder vom Teu-
fel stammen kann. Von den
Glaubigen als heiligméssiger
Priester verehrt, stirbt der zwi-
schen Verzweiflung und Gott-
vertrauen schwankende Donis-
san im Beichtstuhl. Maurice Pia-
lat hat diesen sehr katholischen

Stoff dusserst dynamisch, inten-
sivund in elliptischen Verkdr-
zungen inszeniert. Gérard De-
pardieu als massiger, bauri-
scher Donissan und Sandrine
Bonnaire als beunruhigende
Mouchette verkorpern ihre Rol-
len mit einer ungeheuren Pra-
senz und Intensitat. So ein-
dricklich die Leistungen von
Darstellern und Regisseur (Pia-
lat spielt selber sehr (iberzeu-
gend den vaterlichen Vorgesetz-
ten Donissans, den Abbe
Menou-Segrais) sind, so lasst
sich doch nicht ganz Ubersehen,
dass es dem erklarten Atheisten
Pialat weniger um den theologi-
schen, religidsen /nhalt des
Bernanos-Romans geht, als
vielmehr um die moglichst dra-
matische und effektvolle Um-
setzung der Geschichte ins Fil-
mische.

Die Preise von Cannes

Goldene Palme: «Sous le soleil
de Satan» von Maurice Pialat.
Preis des 40. Geburtstages des
Festivals: Federico Fellini fur «In-
tervistay. )

Beste Darstellerin: Barbara Her-
shey in «Shy People» von Andrej
Kontschalowski.

Bester Darsteller: Marcella Ma-
stroianni in «Otschi tschornie»
von Nikita Michalkow.

Grosser Spezialpreis der Jury:
«Pokajanije» von Tengis Abu-
ladse.

Beste Regie: Wim Wenders fur
«Der Himmel Gber Berliny.

Preis der Jury: ex aequo an
«Yeeleny von Souleymane Cissé
und «Shinran» von Rentaro Mi-
kuni.

Bester kiinstlerischer Beitrag:
Stanley Myers fiir die Musik in
«Prick up Your Ears» von Ste-
phen Frears.

Goldene Palme des Kurzfilms:
«Palisade» von Laurie Mclnnes.
Grosser Preis der technischen
Kommission: «Le cinéma dans
les yeux» von Gilles Jacob.
Caméra d'or: «Robinsonade oder
mein englischer Grossvater» von
Nana Dschordschadse.
FIPRESCI-Preis: «Pokajanije» von
Tengis Abuladse.




Preis der Okumenischen Jury

Die Jury vergab ihren Preis an
«Pokajanije» von Tengis Abu-
ladse, weil der Film, der jede
Form des Totalitarismus verur-
teilt, den Vorrang der Freiheit
des Menschen bejaht. Ebenso
unterstreicht er die Notwendig-
keit der Verwurzelung des Men-
schen in seinen kulturellen, hi-
storischen und spirituellen Di-
mensionen.

Lobende Erwahnungen erhiel-
ten:

«Yeelen» von Souleymane Cissé.
Die Jury schétzt den Blick, den
der Film auf einen Menschen
wirft, der zu sich selbst erwacht,
durch Krisen, Méglichkeiten und
Geheimnisse hindurch, die sei-
ner ldentitat und Personlichkeit
einen Sinn verleihen.

«Babettes Gaestebud» von Ga-
briel Axel. Einer Gemeinschaft
mit engstirnigen Traditionen gibt
ein Festmahl, Geschenk einer
einfachen Frau, den Geschmack
am Fest und an der gemeinsam
geteilten Freude zurtick.

Eine weit hellere Botschaft
der Liebe verkindet Wim Wen-
ders Film «Der Himmel (iber
Berliny, ein mit Peter Handke
geschaffenes Traumspiel um
Engel und Menschen. Zwei En-
gel, Damiel (Bruno Ganz) und
Cassiel (Otto Sander) schauen
in die Kopfe und Herzen der
Menschen in Berlin, nehmen
Teil an ihren Freuden, Noten,
Angsten und Verzweiflungen,
ohne eingreifen zu kbnnen. Nur
Kinder spliren manchmal ihre
Gegenwart. Da die Engel keine
Farben sehen, sind fir sie Him-
mel und Erde grau. Damiel ha-
ben es zwei Menschen beson-
ders angetan, die Trapezkinst-
lerin Marion und der amerikani-
sche Schauspieler Peter Falk,
der in Berlin als Columbo einen
Krimi dreht. Daniel will Mensch,
will Fleisch werden, will die
Welt farbig sehen, den Ge-
schmack des Irdischen kosten,
die Liebe erleben. Und tatsach-
lich, er fallt in die farbige Wirk-
lichkeit, wird sichtbar, erkennt in
Peter Falk einen ebenfalls her-
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abgestiegenen Engel und mit
Marion lernt er begreifen, dass
man zu zweit sein muss, um das
ganze Glick des Daseins kosten
zu konnen. Wim Wenders’ Film,
in dem sich auf Uberraschende
und subtile Weise Himmel und
Erde, Tag und Traum, Realitat
und Irrealitdt wundersam vermi-
schen, verkiindet ganz einfache
(zu einfache?), aber existenzielle
«Wahrheiten». Was die ge-
schundene und bedrohte Welt
und die leidenden Menschen
allein noch retten kann, ist die
Rickkehr zu den kleinsten und
zugleich groéssten Dingen, zu
Liebe, Gute, Vertrauen. Wen-
ders sagt, er glaube nicht an En-
gel. Sie seien fur ihn eine Meta-
pher fur das Kind, das jeder Er-
wachsene einmal war und jeder
in sich wieder finden musse.
Die dichterischen Texte Hand-
kes, mit denen man sich an-
fangs schwer tut, verleihen den
wundervollen, fliessenden Bil-
dern Henri Alekans, der hier
eine seiner Meisterleistungen
erbracht hat (und der vor

40 Jahren schon mit einem Ka-
mera-Meisterwerk, Cocteaus
«La Belle et la Bétey, in Cannes
vertreten war) eine zusatzliche
poetische Dimension. Wenders'
Film ist nicht zuletzt eine Hom-
mage an die geteilte Stadt Ber-
lin und erhalt dadurch auch po-
litische Aspekte. Denn was
ware, wenn die Berliner alle En-
gel wéaren und, zum Entsetzen
der Politiker, Militars und Kalten
Krieger, einfach so durch die
Mauer schreiten kdnnten? W

Markus Zerhusen

Zur Geschichte
der Avantgarde

1921-32

=

Heute, da die Kunst an einem
Punkt angelangt ist, wo die Mo-
derne nur noch zitierend auf
sich zurlckzugreifen scheint
und anderseits die in den letz-
ten Jahrzehnten entwickelten
neuen referentiellen, gesell-
schafts- wie praxisorientierten
Formen der Kunst von vielen
nicht mehr zur Kenntnis genom-
men werden, ist der alte Streit,
hier Formalismus, dort Realis- -
mus, auch im Film neu ent-
brannt. Die einen behaupten,
nur das, was sie machten, sei
Kunst und entsprache auch der
Entwicklung in anderen Kiin-
sten. Wahrend andere dem ent-
gegenstellen, das neue Medium
Film verlange nach einem eige-
nen Stil, und wenn dieser in die
traditionelle Definition der Kunst
nicht integriert werden kénne,
musse eben eine zeitgemassere
gefunden werden. Die dritten
gehen noch einen Schritt weiter
und werfen Kunst im herge-
brachten Sinn insgesamt tber
Bord. Ein alter Streit, wie ge-
sagt, der so lange dauern wird,
bis man zur Kenntnis nimmt,
dass die Kunst (sowie Film,
Sprache, Medium insgesamt)
ganz unterschiedliche Aus-
drucksmaoglichkeiten und Funk-
tionen haben kann: naturali-
stisch-referentielle, expressiv-
emotive, vermittelnd-appella-
tive, eine formorientiert-meta-
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