Markus Achatz/Michael Bloech: Auf der Suche nach einem Platz

Beitrag aus Heft »2017/02 Postfaktisch: Journalismus im medialen Wandel«

Mehr als 400 Filme liefen dieses Jahr auf den Internationalen Filmfestspielen Berlin. Allein in der Sektion
GENERATION fur Kinder (Kplus) und Jugendliche (14plus) waren es 66 Filme aus 43 Nationen. In der 40. Ausgabe
von GENERATION wurden 2017 mehr Dokumentarfilme ins Programm aufgenommen, was auch auf die anderen
Berlinale-Sektionen zutraf. Ein Indiz daflr, dass viele Filmemacherinnen und -macher versuchen, naher an der
Realitat anzudocken. Die Berlinale versteht sich seit vielen Jahren auch als ein Anker fir politische und
gesellschaftliche Themen im Kino. Dokumentarischen Formen kommt an dieser Stelle eine besondere Bedeutung
zu, aber auch Fiktionales vermag den Blick auf gesellschaftliche und politische Prozesse zu scharfen und den
Diskurs dartber zu beférdern. Sowohl in den Filmen und ihren Storys als auch in den Kommentaren und
Statements im Rahmen der Berlinale zeigte sich dieses Jahr politische Verunsicherung. Gro3e Utopien sind
gescheitert, die globalisierte Welt ist entzaubert. Festivaldirektor Dieter Kosslick bemerkte dazu, dass viele
Filmkunstlerinnen und -kunstler ,versuchen, die verunsichernde Gegenwart vor dem Hintergrund der Geschichte
zu verstehen. Vielleicht sind es ja die Geschichten von starken Individuen und die Ideen herausragender
Klnstlerinnen und Kinstler, die an die Stelle der grof3en Utopien treten.”

Leben im und nach dem Krieg

Im Dokumentarfilm Shkola nomer 3 (School Number 3) aus der Ukraine begegnen wir gleich 13 bemerkenswerten
Personlichkeiten: Es sind Jugendliche aus Mykolaivka (Slowjansk/Donbas), einer im Konflikt mit Russland 2014
zerstorten und teils wieder aufgebauten Stadt. Die Schilerinnen und Schuiler berichten vor der Kamera jeweils eine
personliche Erinnerung aus ihrem jungen Leben. Mit Mut und deutlicher Emotion erzahlen sie von ihren Geflhlen,
von Erlebnissen, von Angsten und Hoffnungen. Die Kamera bleibt wihrend des Erzahlens meist statisch. In
Zwischenszenen sehen wir die Jugendlichen von einer bewegten Kamera begleitet, wie sie beispielsweise auf einer
Anhohe Uber der Stadt vor den Schornsteinen einer grof3en Fabrik herumstreunen oder mit dem geliebten Hund
spielen. Vergangenheit, Gegenwart und Zukunft der Jugendlichen sind gepragt von den Erlebnissen aus einem
aktuellen Krieg. 13 Leben in einem Zwischenraum. Nicht mehr Krieg und auch kein Frieden, keine Resignation und
keine reine Hoffnung, aber auf der Suche nach einem Platz in der Welt. Entstanden als Fortsetzung eines
Theaterprojekts und erweitert mit den asthetischen Mitteln eines Films erhielt Shkola nomer 3 den Grol3en Preis
der Internationalen Jury in der Sektion GENERATION 14plus fir den besten Film. Bemerkenswert am
Gesamtkonzept ist vor allem die Intensitat, mit der das Regie- Team einen Raum des Vertrauens zwischen der
Kamerafrau und den jugendlichen Protagonistinnen und Protagonisten erzeugt hat. Zitat der Preisjury: ,Dieser
Film l4sst dem Narrativ des Krieges keine Uberhand gegeniiber der emotionalen Welt seiner jungen Charaktere
gewinnen, die uns erlauben, Zugang zu den innigsten und intimsten Details ihres Lebens zu erhalten.”

Vom Tod lernen
Innig und intensiv sind auch die Annaherungen an die Protagonistinnen und Protagonisten im ungewdhnlichen

Dokumentarfilm Almost Heaven der britischen Regisseurin Carol Salter. Sie begleitet die 17-jahrige Ying Ling bei
ihrer Ausbildung zur Bestatterin in einem der gréBten Bestattungsunternehmen Chinas. Die Lehrlinge arbeiten in
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24-Stunden-Schichten und kommen haufig aus weit entfernten Orten. Flr Ying Ling ist der Umgang mit Toten
anfangs schwierig und mit den anderen Lehrlingen gemeinsam Ubt sie zunachst an Puppen oder untereinander,
bevor die Reinigungen an den Verstorbenen durchgefiihrt werden. Nach vorgebebenen Ritualen werden die Toten
fur das Begrabnis vorbereitet. Was Ying Ling erlebt, reicht von der Angst vor den Geistern der Toten in den kalten
Gangen des Krematoriums bis zu den kindlichen Scherzen mit ihrem Teamkollegen. Zwischen ihr und dem
gleichaltrigen Kollegen bahnt sich eine behutsame Freundschaft an. Carol Salter hat sich auf die Portraits
besonderer Menschen in unterschiedlichen Kulturkreisen und auf ungewohnliche Geschichten spezialisiert und
nahert sich auch diesem Thema mit viel Sensibilitdt. Ein interessanter Einblick in eine uns sonst eher verborgene
Welt.

Vater und Sohne auf Reisen

Jorge fahrt mit seinem achtjahrigen Sohn Valentino auf das Land. Primero enero (Anfang Januar) handelt im
argentinischen Calamuchita-Tal, wo die Familie ein Ferienhaus besitzt, das aufgrund der Trennung der Eltern
verkauft werden soll. In alter Tradition soll Valentino als Heranwachsender dort einige Aufgaben erfillen: auf einen
Berg wandern, einen Baum fallen, Fischen gehen oder im eiskalten Fluss tauchen. Der Junge beginnt zunehmend,
den Sinn der Riten anzuzweifeln. Der Vater zeigt daflir aber wenig Verstandnis. Das Spielfiimdebut des 29-jahrigen
Regisseurs Dario Mascambroni, der in der Sektion GENERATION Kplus gezeigt wurde, ist ein schweigsamer Film
und eine zdhe Angelegenheit. Uber weite Strecken bleibt das Zusammenspiel der beiden Figuren uninspiriert. Die
Inszenierung ist holzern und die Zuschauenden werden auf Distanz gehalten. In seltenen Augenblicken kommt die
schéne Landschaft zur Geltung, wobei die Protagonistinnen und Protagonisten eher teilnahmslos bleiben. Bereits
in der endlos wirkenden Eingangsszene blickt die Kamera in einer dialogfreien Autofahrt entweder von hinten starr
auf Vater und Sohn, die durch das Gegenlicht der Windschutzscheibe unkenntlich bleiben, oder durch ein tribes
Heckfenster, das die Umgebung kaum sichtbar macht. Das junge Publikum im Kino verhalt sich mit Ausnahme
einzelner UnmutsauBBerungen Uberraschend ruhig, bis zu einer Szene, in der Valentino wohl erfahren muss, wie
ein Lamm geschlachtet wird. Die Kamera riickt so nahe ans Geschehen, wie wahrend der gesamten Zeit zuvor
nicht, und zeigt das Abtrennen des Lammkopfes mit einem grof3en Messer. Wie die jungen Zuschauerinnen und
Zuschauer im Kino bleibt auch der kleine Valentino in der Geschichte nicht unbeeindruckt und verweigert am
Abend den gegrillten Braten. Im Publikumsgesprach rdumt der auf die Szene angesprochene Regisseur ein, dass
das Lamm wirklich getétet wurde, und hinterlasst dennoch viele Fragen. Ein merkwurdiger Hohepunkt in einem
Film, der das kindliche Publikum ,ab 9 Jahren’irritiert und den erwachsenen Kinderfilmrezensenten argert.

Deutlich mehr Nahe zu seinen Hauptfiguren schafft Thomas Arslan im deutschen Berlinale-Wettbewerbsbeitrag
Helle Nachte. Auch hier wird die Reise eines Vaters mit seinem Sohn in die abgeschiedene Natur thematisiert: Der
in Berlin lebende Osterreicher Michael fahrt zur Beerdigung seines Vaters nach Norwegen. Er nimmt seinen
15-jahrigen Sohn Luis mit, zu dem er seit vielen Jahren kaum Kontakt hatte. So wie Michael mit seinem Vater
jahrelang nicht gesprochen hatte, sind sich auch er und Luis fremd. Fir Michael wird die Reise zu einem Versuch,
Fehler der Vergangenheit aufzuarbeiten und an Luis wieder enger heranzurlcken. Fur Luis ist das Reiseziel
Nordnorwegen zwar interessant, er weild aber selbst nicht, was das alles Gberhaupt soll. Dem Vater gegentber
bleibt er reserviert bis ablehnend. Helle Nachte ist ebenfalls ausgesprochen langsam, beinahe trage.
Nichtsdestotrotz ist Arslan ein emotional intensives Zusammenspiel von Vater und Sohn gelungen, das mit einigen
dramaturgischen Finessen aufwartet. Die weite und karge Landschaft in der nordnorwegischen Provinz Troms
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tragt wesentlich zur Geschichte bei. Es gibt [angere Passagen, die im Auto spielen. Fir Vater und Sohn einerseits
ein Schutzraum vor Wetter und Naturgewalt, andererseits ein Gefangnis, in dem sie zusammen eingepfercht sind -
gleichsam in der Begrenzung des eigenen emotionalen Raums. Georg Friedrich hat den Silbernen Béaren als bester
Darsteller erhalten. Wenngleich sich die Art, wie er die Rolle des Vaters spielt, nicht so sehr von seinen anderen
Auftritten unterscheidet, wirkt Friedrichs larmoyante, teils enervierende Sprechweise in diesem Film authentisch
und macht das Unverstandnis und die steigenden Aggressionen des Sohnes umso nachvollziehbarer. Tristan Gobel
meistert dies in seiner Rolle als Luis ganz hervorragend und verleiht der Aura des schweigsamen, zuweilen
geheimnisvollen Jungen, die er in Winnetous Sohn (2015) oder in den Rico und Oskar-Filmen zeigte, eine neue
Facette. Im Verlauf der Geschichte tauchen die beiden Protagonisten immer tiefer in die Berg- und Nebelwelt ein.
Das Tempo der Reise wird abermals gedrosselt und Worte werden ganzlich Uberflussig. Am Ende steht eine grol3e
Offenheit fur die Suche nach einem Platz in der Welt und vielleicht sogar fir neue Utopien.

Das ,schwache Geschlecht’ auf der Berlinale ganz stark!

Generell glanzen im filmischen Mainstream primar mannliche Helden, die ihre Probleme auch oft durch maskuline
Autoritat |6sen. Daher scheint es legitim, Filme einmal genauer zu betrachten, die Heldinnen in den Mittelpunkt
ricken.

Ein Madchen im Kampf mit ihrer Krankheit

In der Sektion Kplus lief die turbulente deutschitalienische Produktion Amelie rennt von Tobias Wiemann, die den
Kampf eines 13-jahrigen Berliner Madchens gegen ihre Asthmaerkrankung schildert. Eindringlich, aber ohne
Betroffenheitsmelancholie, legt der humorvolle Film seinen Blick auf das Problem von Heranwachsenden, die
vermeintlich keine eigenen Schwachen zeigen durfen. Wie eine Drogenabhangige hangt das Madchen an ihrem
Asthmaspray, verheimlicht die standige Benutzung und lehnt zunachst die fir sie so dringend notwendige
Behandlung in einer Sudtiroler Klinik ab. All dies zeigt ihre innere Wut auf eine Krankheit, die ihr im wahrsten Sinne
des Wortes den Atem abschniirt. Amelie isoliert sich immer mehr und verweigert alle MalBnahmen des
Klinikteams. Schliel3lich rei3t sie aus und muss dabei schmerzhaft lernen, sich ihren Damonen zu stellen. So wird
deutlich, wie wichtig es ist, Hilfe anzunehmen und aktiv der Krankheit entgegen zu treten. Damit zeigt der
sympathische Kinderfilm, dass es auch Chancen gibt, Uber sich selber hinaus zu wachsen.

Indigene Mystik

Wesentlich harter geht es in dem brasilianischen Beitrag Ndo devore meu coracdo! (Don‘t Swallow My Heart,
Alligator Girl!) in der Sektion 14plus des Regisseurs Felipe Braganga zu. An der Grenze zwischen Brasilien und
Paraguay toben seit Jahrhunderten Konflikte zwischen der indigenen Landbevélkerung Paraguays und den weil3en
Farmern Brasiliens. Immer wieder treiben im Grenzfluss Apa Leichen und in mérderischen Stralenrennen
bekampfen sich Motorradgangs. Zwischen diesem Chaos mussen Kinder aus beiden Landern ihren Alltag meistern
und ihre kulturelle Identitat sichern. Zunachst steht der kleine Junge Joca im Mittelpunkt, doch die wahre Heldin
der Geschichte ist das starke Indio Madchen Basano, das tatowierte ,Alligator Girl’, in das sich der Junge unsterblich
verliebt hat. Das Alligator Girl hat durch ihre indigene Herkunft Macht, all diese Konflikte fiir einen Augenblick zu
mildern. Doch der Preis dafur ist hoch, denn sie soll dafur die Liebe von Joca zu ihr opfern. Auf der Brlcke Gber
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dem Apa kommt es schliel3lich zu einem dramatischen Showdown. Mittels symbolisch aufgeheizten Bildern wird
eine ungeheure Spannung erzeugt, in der das Alligator Girl souveran ihre Entscheidung trifft. Zwar verfolgt der Film
zu viele Handlungsstrange, prasentiert aber dennoch eine magische Personlichkeit, die Zuschauende noch lange
nach dem Kinobesuch beschaftigen wird.

Im Mumblecore-Marchen prigelnd durch Berlin

Noch drastischer erweist sich der deutsche Panorama- Beitrag Tiger Girl von Jakob Lass. In grellen Bildern wird die
Freundschaft zwischen zwei sehr unterschiedlichen Frauen, der strebsamen Vanilla und der Nonkonformistin Tiger
Girl geschildert. Schon in einer der ersten Szenen wird deutlich, dass hier ein etwas unubliches Frauenbild
vorgestellt wird. Nachts im einsamen U-Bahnhof wird Vanilla von drei Halbstarken sexuell belastigt. Tiger Girl
kommt hinzu, entwendet den Jungs den Baseballschldger und verdrischt sie: Der Beginn einer innigen
Freundschaft zwischen den Frauen, die dann prigelnd ihren Alltag meistern. Was so alptraumhaft beginnt, wird
leider nicht konsequent im Film durchgehalten. Immer mehr schleicht sich dustere Realitat in die fiktionale
Handlung. Improvisierte Dialoge, originelle Laiendarstellerinnen und -darsteller sowie eine Handkamera, die stets
dicht am Geschehen ist, gaukeln Realitatsnahe vor. Diese Art des Filmemachens, quasi als Indie Subgenre, wird oft
als Mumblecore bezeichnet und rtickt dadurch den handelnden Personen ausgesprochen nah. Dennoch halt sich
der Film nicht damit auf, psychologische Hintergriinde fur Handlungsmuster zu bemuhen. Die beiden Frauen
agieren aus sich heraus, das Ganze bleibt somit vornehmlich eine Situationsbeschreibung. Insgesamt bu3t der Film
damit leider ein wenig von seiner anarchistischen Haltung ein. Dennoch ist es interessant, wie traditionelle
Rollenbilder systematisch im wahrsten Sinne gebrochen werden und Frauen sich in die mannliche Domane
korperlicher Hoheit drangen.

Markus Achatz ist Erziehungswissenschaftler und Medienpadagoge, Leiter des Bereichs Bildung im Deutschen
Jugendherbergswerk und nebenbei als freier Journalist, Filmrezensent, Musiker und DJ aktiv.

Michael Bloech war medienpadagogischer Referent am Medienzentrum Munchen des JFF mit den Schwerpunkten
Videoarbeit, Kinderfilm und Technik.
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