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Editorial

Když se mě lidé ptají na to, co se stalo s Fantomem, zda-li ještě existuje a jestli už 

definitivně  nezanikl.  Vždy  trpělivě  vysvětluji,  že  si  redakce  dala  jen  menší  autorskou 

pauzu. Ač se s tím nepočítalo, tak se tyto prázdniny protáhly skoro na rok, a to zejména 

kvůli  tomu, že jsme chtěli  definitivně dotáhnout nový háv, do kterého je Fantom nyní 

oděn,  a  nic  takto  zbytečně  neuspěchat.  Zásadní  změnou  je  nový  design  a  rozdělení 

Fantomu  na  tradiční  Speciál,  který  bude  v pravidelných  cyklech  věnován  úzce 

profilovaným tématům, naopak pro recenze a ostatní texty bude vyhrazen blog, který je 

v provozu již od dubna a je pravidelně doplňován.

Shodou okolností je toto číslo  Speciálu jubilejní, tedy padesáté, a bude věnováno 

největší  filmové prázdninové události  –  Karlovým Varům.  Tentokrát  jsme se  je  snažili 

uchopit důkladněji a analyzovat kriticky i pochvalně hlavní soutěžní i nesoutěžní sekce. 

Původní  předsevzetí  redakce shlédnout hlavní i  vedlejší  festivalové sekce se s mnohdy 

nadlidským  úsilím  a  za  užití  mnoha  legálních  podpůrných  látek  podařilo  zrealizovat. 

V textech jsme se snažili podchytit festival jako celek a vsadit jej do kontextu festivalů 

jiných, uvažovat nad skladbou jeho dramaturgie a logikou volby jednotlivých snímků a ty 

následně zhodnotit. Činíme takto více než měsíc po skončení karlovarské akce s řádným 

odstupem a rádi bychom přinesli jiný a poněkud fundovanější pohled, než běžná novinová 

kritika, tak hojně zastoupená v lázeňské metropoli.

Redakce Fantomu se tedy vrací  plně odpočatá,  nabitá novými dojmy,  a to nejen 

z letošního karlovarského festivalu, ale i z roku usilovné cinefilie. Tímto děkujeme našim 

čtenářům  za  trpělivost  a  ohlasy  a  doufáme,  že  je  nejenže  nezklameme,  ale  naopak 

posuneme laťku kvality informací a dojmů ještě o kousek dále.

Rudolf Schimera
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Go East

Nad 44. ročníkem MFF Karlovy Vary

Hlavní  český  filmový  festival  proběhl  letos  bez  větších  komplikací.  Navzdory 

ekonomické krizi se organizátorům podařilo zajistit všechny partnery a celkový rozpočet 

130 milionů korun umožnil fungování akce v minimálně stejném rozsahu jako v posledních 

letech, včetně účasti hvězd Johna Malkoviche, Antonia Banderase a dalších. Ty však byly 

lákadly  spíše  pro  stále  bulvárnější  česká  média,  jež  o  festivalu  hojně  referovala  a 

pomáhala  tím  udržovat  zájem  sponzorů.  K vlastnímu,  divácky  víceméně  náročnému 

festivalovému programu, se jejich přítomnost nikterak nevztahovala a po filmu lační Češi, 

kteří opět do Karlových Varů dorazili ve velkém počtu (12 000 akreditovaných účastníků), 

by se bez nich zřejmě klidně obešli. 

Hlavní soutěž

Program  festivalu  byl  postaven  na  třech  pilířích  –  soutěžích  hraných  filmů, 

dokumentárních filmů a východoevropských filmů ze sekce na Východ od Západu. K nim 

se přidružuje ještě soutěžní Fórum nezávislých, v němž ale cenu Nezávislá kamera vybírá 

Česká  televize.  Letos  ji  po  právu  získal  irský  snímek  Eamon režisérky  Margaret 

Corkeryové,  který  velmi  úspornými  prostředky  a  spíše  pomocí  náznaků  než  jasných 

explikací  rozkrývá napětí  ve  vztazích uvnitř  mladé rodiny.  Titulní  postava chlapce pak 

tento komorní příběh dovede k neotřelému, přesto pochopitelnému závěru.

Mnohem spekulativnější  cestou  se  vydal  Frédéric  Dumont,  jehož  rodinné  drama 

Anděl u moře si nakonec z Karlových Varů odvezlo hlavní cenu Křišťálový glóbus i cenu za 

mužský herecký výkon pro Oliviera Gourmeta.  Ten ztvárnil  roli  depresemi sužovaného 

otce, který už nedokáže žít uprostřed své rodiny, ačkoli ta mu k tomu nedává sebemenší 

důvod, a jednoho dne se rozhodne svěřit svému mladšímu synovi svůj záměr spáchat 

sebevraždu. Chlapec je pak nucen se s touto informací sám vyrovnat, neboť otci slíbil, že 

tajemství nikomu neprozradí. A protože otec je ten poslední, kdo by mu mohl pomoci, 

utíká se ke svému strážnému andělovi...

[3]



50. číslo, srpen 2009 l issue no. 50, August 2009

Spolu s  Gourmetem obdržel  cenu za mužský herecký výkon ještě  Paul  Giamatti, 

který v lehce  fantaskní komedii  Duše Paula Giamattiho ztvárnil sám sebe – divadelního 

herce,  který  si  před  připravovanou  inscenací  nechá  zmrazit  svoji  duši,  aby  došel  ke 

kýžené vnitřní úlevě a vyrovnanosti. Rovněž cena pro nejlepší herečku, která putovala do 

rukou  Papriky  Steenové,  byla  udělena  za  vyjádření  herecké  postavy  v dánském filmu 

Potlesk. Thea se pokouší zbavit závislosti na alkoholu, vrátit důvěru svých nejbližších a 

přitom nevystoupit z hektického divadelního světa. Hereččiny emoce, myšlenky a stavy 

navíc začínají stále více odpovídat roli, kterou právě nastudovala.

 

Himaláj

 
Cena  za  režii  patří  Andreasi  Dresenovi,  jehož  vtipná  satira  filmového  prostředí 

Whisky s vodkou ovšem vyniká spíše umně vystavěným scénářem než originální režijní 

interpretací. Tu mohli diváci nalézt zejména ve  Vlčkovi Vasilije Sigareva,  Himálaji Jeona 

Soo-ila  a  Ville  Amalii Benoîta  Jacquota,  které  překvapivě  oceněny  nebyly,  ačkoli 
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zastiňovaly většinu konkurence v soutěži. Poslední dva jmenované snímky spojuje kromě 

neotřelé režie motiv cesty do civilizací nedotčené krajiny, která skýtá možnost radikální 

očisty, po které obě hlavní postavy touží. Nový nádech k životu se dostaví až po totálním 

tělesném zhroucení – v případě manažera z Jeonova filmu na prašné cestě pod horskými 

masivy, u Jacquotovy skladatelky ve vlnách Středozemního moře. Vůle žít vede k hlubšímu 

poznání – sebe sama, osobních priorit i okolní, nezaměnitelné kultury.

 

Bída českého...

Česká republika neměla letos v hlavní soutěži ani jeden snímek. Tento fakt dobře 

odráží současný stav českého filmového průmyslu, kterému se relativně daří (natočí se 

zde ročně přes třicet celovečerních snímků), avšak který je až na výjimky omezen na 

domácí  trh.  Nevzniká  zde  dostatečný  počet  umělecky  hodnotných  filmů,  které  by  se 

uplatnily  na  festivalech,  potažmo v zahraniční  artové distribuci.  Komerční  produkce se 

zase nemůže vyrovnat nákladným projektům ze zahraničí a zůstává svým charakterem 

(typické  jsou  hlavně  komedie)  ryze  lokální  s ambicemi  oslovit  české  publikum,  nikoli 

potencionální distributory z jiných zemí. O žánr s širším přesahem (tentokrát horor) se 

pokusil ve filmu T.M.A. Juraj Herz, avšak jeho tvorba vždy nesla prvky autorské stylizace, 

které  výrazně  zasahovaly  a  rozrušovaly  konvenční  základ  žánru,  čímž  snižovaly  jeho 

komerční uplatnění. Výsledkem je snímek, který se v mainstreamu neuchytí a pokud není 

dostatečně umělecky přesvědčivý, nezaujme ani na alternativní scéně. A takový je přesně 

případ  T.M.A., který byl na festivalu uveden mimo soutěž – stejně jako  Dobře placená 

procházka Miloše Formana. Známý režisér se takto po více než čtyřiceti letech vrací zpět 

do české kinematografie, ovšem s „vedlejším“ filmem, který je převodem jeho inscenace 

z Národního divadla v Praze na filmové plátno. Do sekce Jiný pohled byl zařazen snímek 

třetího režiséra z generace nové vlny, Jana Němce. Holka Ferrari Dino je autobiografickým 

esejem, vracejícím se k okupaci Československa v roce 1968. Němec tenkrát pořídil cenný 

filmový materiál, zachycující Prahu v obležení sovětských tanků, který se později snažil 

tajně vyvézt ze země. Vzpomínky na události, kterých byl režisér sám účasten, jsou znovu 

inscenovány před kamerou a doplňovány o dobové autentické záběry. Film tak rozvádí 

poetiku posledního Němcova období, která je charakteristická odklonem od zašifrovaných 

alegorií směrem ke skutečnosti a subjektivnímu pohledu autora. Ten zůstává v dobrém 

slova smyslu zaujatý, a tím vystupující z všeobecného průměru české filmové produkce.
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Bába

 

Výběr z ní byl také představen v samostatné sekci České filmy 2008-2009, určené 

hlavně pro zahraniční novináře a zástupce distribučních firem. Spíše však než otřesný Máj, 

zbytečný Líbáš jako Bůh či prověřený Venkovský učitel mohly zaujmout objevy v podobě 

děl  dvou režisérek  z nejmladší  filmařské generace,  narozené v druhé polovině  70.  let. 

Netuctový  příběh  Kdopak  by  se  vlka  bál Marii  Procházkové,  umně  přecházející  mezi 

perspektivami  malého  dítěte  a  dospělých postav,  stejně  jako  mezi  různými  žánrovými 

polohami,  byl  časopisem Variety zařazen do jejich každoročního karlovarského výběru. 

V přehlídce krátkometrážních filmů pak byl odpromítán vítězný snímek canneské soutěže 

Cinéfondation – Bába Zuzany Špidlové. Režisérka v něm zobrazuje několik chvil ze života 

dospívající  dívky, která se musí starat o svoji nemocnou babičku, čímž pozbývá téměř 

veškerého volného času a její náklonnost se mění v apatii a nakonec až v nenávist. Skrze 

přesně motivované situace, přirozené dialogy, autentičnost neherců a nevtíravý výtvarný 
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styl vznikla na malé ploše dvaceti minut přesvědčivá studie o relativitě krásy, tíze umírání 

i  smyslu vztahu.  Špidlová  odmítla  cestu mnohých českých filmařů,  kteří  kalkulují,  jak 

natočit úspěšný film (a přece se jim to nedaří), a přizpůsobila svůj film plně tématu (a 

slaví s ním úspěchy).

... a lesk východoevropského filmu

S nemohoucností  české kinematografie  naopak kontrastoval počet a úroveň filmů 

z jiných zemí východní Evropy, které byly na festivalu představeny. Samostatnou soutěž 

zaměřenou právě na tento region – Na východ od Západu – vyhrál ruský snímek Jeden a 

půl  pokoje.  Režisér  Andrej  Chržanovskij  vycházel  z memoárové  prózy  exilového 

spisovatele  Josifa  Brodského,  kterou  rozvedl  do  mnohovrstevnatého  tvaru,  v němž 

zkombinoval různé techniky: dokumentární záběry, realisticky pojaté výstupy, nadsazenou 

jevištní  inscenaci  s přiznanou  teatralitou  i  animované  pasáže.  Rozmanitost  prostředků 

přitom celek nerozbíjí, ale naopak vystihuje vzájemné prolínání minulosti s přítomností, 

vzpomínek s volnými asociacemi, pamětí s imaginací. Postava básníka se vrací do rodného 

Petrohradu a zároveň si  vybavuje  události  svého dětství  a  dospívání,  které  byly  silně 

poznamenány  dobovou  politickou  situací.  Tíživá  realita  se  ovšem  básníkovou  pamětí 

přetváří, až připomíná vzdálený sen.

Témata  historie  a  života  v totalitním  režimu  byla  přítomna  i  v dalších  ruských 

filmech. V Na východ od Západu ještě soutěžil výtečný  Papírový voják Alexeje Germana 

ml.,  který nezískal  cenu možná proto,  že už má dvě z loňského benátského festivalu. 

Dilemata, ideály a deziluze jedné generace, která byla na svém tvůrčím a profesionálním 

vrcholu  v době  sovětského  tání,  jsou  podány  na  příběhu  manželského  páru  lékařů, 

podílejících se na přípravě letu prvního muže do kosmu. Grandiózní projekt se zevnitř jeví 

jinak, podobně jako celá stavba socialistické společnosti. Nasazení a patos střídá únava a 

trapnost.  Člověk  se  obětuje  pro  něco,  čemu  buď  přestává  věřit,  nebo  co  se  z jiné 

perspektivy  jeví  jako  bezsmyslné.  German své  tápající  protagonisty  snímá v dlouhých 

záběrech, jež plynule zachycují jejich neustálý pohyb, který možná nikam nevede. 

Mnohem radikálnější  než  Germanovy postavy  jsou zprvu hrdinové  filmu  Páskové 

Valerije  Todorovského,  kteří  dospívají  uprostřed 50.  let.  Všeobecnou  šeď  a  nudu, 

diktovanou  režimem  svrchu,  se  snaží  oživit  jazzovou  a  rock´n´rollovou  kulturou  – 

respektive svojí představou o ní. Mění účesy, oblečení, chování, místa, ve kterých tráví 

volný čas, a nutně se dostávají do konfliktu s mocí. Tento historický fenomén rebelující 

mládeže Todorovskij  logicky stylizuje jako muzikál,  čímž se mu daří  udržet rovnováhu 
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mezi všedností a zábavou a zároveň přiblížit kulturu, která je postavená na hudbě a tanci. 

Muzikálová čísla však otrocky nenapodobují minulost a neplní pouze únikovou funkci, ale 

nabývají i soudobějších prvků a hlavně vyjadřují celou škálu emocí postav. Vrcholem je 

patrně scéna studentského procesu s hlavním hrdinou, která, i  když je vystavěna jako 

píseň, vzbuzuje děs a mrazení – právě pro moderní hudební prostředky, kterých je zde 

užito.

 

Vlček

 
Několik na festivalu uvedených ruských filmů se však od konkrétní historické reality 

odvrací směrem k současnosti, nebo k nespecifikovanému bezčasí. Nejvýraznějším z nich 

byl  Vlček debutujícího Vasilije Sigareva, který ovšem patří k již zavedeným divadelním 

autorům. Vypravěčem jeho příběhu je malá dívka, která vyrůstá v jakési zapadlé oblasti 

se svojí matkou a babičkou. Matka jí dává najevo svůj nezájem, odchází za milenci, utápí 

svou duši v alkoholu. Dcera touží po kontaktu a přes všechna příkoří nedokáže svou matku 

nenávidět. Narušené pouto však způsobí, že se dívka stále více uzavírá do sebe a utíká se 

do světa  vlastních  her  a  představ,  které  jsou úlevné  i  kruté  zároveň.  Sigarev  se  tak 

oprošťuje od svazujícího realismu a nechává svůj filmový obraz prostoupit jemnou poezií. 
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Mnohem více než  Vlček se aktuální  celospolečenskou situací  svých zemí zabývaly 

soutěžní filmy z Balkánu. Cenou FIPRESCI ověnčené drama s tragikomickými prvky  Bez 

konce chorvatského  režiséra  Vinko  Brešana  vypovídá  o  důsledcích  občanské  války 

v Jugoslávii na pozdější životy lidí. Válečný veterán pátrá po pornoherečce, skrývající se 

pod pseudonymem, která mu připomíná kohosi z minulosti. Ukáže se, že byla dříve ženou 

armádního velitele, kterého měl voják za cíl zneškodnit. Výsledky válečného konfliktu ji 

pak  dohnaly  do  současného  postavení.  Brešan  své  postavy  a  jejich  okolí  rozhodně 

nezobrazuje  s jímavým  sentimentem,  ale  skrze  sarkastický  odstup,  umocněný 

komentářem vypravěče – lokálního pornoherce, který se nehlásí ani k jedné z balkánských 

národností. 

Válkou tvrdě poznamenaný je i protagonista filmu Ničí syn Arsena Antona Ostojiće. 

Bývalý rockový zpěvák skončil jako invalida, rozpadlo se mu manželství a s jeho otcem, 

jenž  usiluje  o  politickou kariéru,  začínají  být  spojována  zamlčovaná  fakta  z minulosti. 

Strohý,  nepřikrášlený  styl  věrně  prostředkuje  nepříjemná  a  donedávna  tabuizovaná 

témata. Vyhrocenější formy, spojené s nadsázkou, absurdnem a černým humorem, využil 

ve svém podařeném debutu Ďáblovo město Vladimir Paskaljević. Mozaika různorodých, ale 

vzájemně pospojovaných postav srbské metropole se od podobně vystavěných příběhů liší 

ostrým tempem, jedinečnými charaktery, nečekanými zvraty a bláznivými situacemi, jež 

pobaví, zarazí a hlavně vypovídají o době, která se vymkla zpod kontroly. 

Ještě užšími  vazbami než v Paskaljevićově příběhu jsou svázány postavy nového 

filmu  György  Pálfiho  Nejsem tvůj  přítel,  zařazeného  do  hlavní  soutěže.  Vyprávění  se 

zaměřuje na devět mladých lidí ze současné Budapeště, kteří se navzájem znají, ale také 

se  zrazují  a  jedni  druhé  podvádějí.  Sami  sebe  vrhají  do  vykonstruovaných  situací  se 

sexuálním a konzumním podtextem, které někoho baví, zatímco jiného mohou zraňovat. 

Manýristické hrátky,  vznikající  z hmotného nadbytku, prozrazují  prázdnotu a znuděnost 

novodobé společenské smetánky. Jednotlivé scény vznikaly improvizací s neherci, s nimiž 

Pálfi  film  za  tři  týdny  natočil.  Jeho  pokus  však  nejde  dál  než  za  povrchní  snahu  o 

překvapení a zůstal za očekáváním. 

Mnohem znepokojivější film přivezl do Varů Árpád Sopsits. Sedmý kruh vznikl podle 

skutečných událostí,  ze kterých však režisér  a zároveň autor  scénáře vytvořil  sevřené 

drama  s  univerzální  výpovědní  hodnotou.  Sopsits  navazuje  na  svoje  předchozí  filmy, 

v nichž se věnoval tematice dětství a dospívání v moderním Maďarsku. V Sedmém kruhu 

je skupina dětí fascinována tajemným a intelektuálně vyzrálým hochem, který je vyzývá 

k odvážnějšímu  prozkoumávání  života.  Podniká  s nimi  různé  pokusy  na  sobě  a  na 
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zvířatech, které přerůstají v drobné rituály přesahující hranice života. Tyto aktivity jsou 

motivovány  filozoficko-náboženským  postojem  k  absolutní  svobodě  v rozhodování  o 

vlastním bytí  a ústí v konečnou destrukci.  Sopsitsův film je přesvědčivý právě tím, že 

zdánlivě abstraktní otázky víry opírá o konkrétní lidskou zkušenost, která zdaleka není 

vyhrazena pouze dospělým.

Dvě  ceny  si  z karlovarského  festivalu  odvážejí  polské  filmy.  Za  herecký  výkon 

v náročné roli chlapce, který kvůli výdělku sklouzne do obchodu s dětskou prostitucí, byl 

odměněn  zvláštním  uznáním Filip  Garbacz.  Film  Sviňky Roberta  Glińského  je  cenný  i 

celkovým vystižením (za pomoci ruční kamery) skutečného prostředí polského pohraničí, 

v němž ekonomické rozdíly rychle přecházejí v kriminalitu. Ve filmu Prasklina, který získal 

zvláštní  uznání  v sekci  Na  východ  od  Západu,  zase  současné  dění  ovlivňuje  stín 

z minulosti.  Univerzitní  profesorka  dostane  na  své  narozeniny  anonym,  ze  kterého  se 

dozví,  že její  muž byl agentem státní bezpečnosti nasazeným na jejího otce. Po tíhou 

tohoto  podezření  se  začíná hroutit  dlouholeté,  až  dosud šťastné manželství.  Náročnou 

psychologickou studii,  která se opět opírá o reálné základy, snímá režisér Michał Rosa 

v soustředěných  nehybných záběrech,  aby  dal  vyniknout  nuancím v hereckém projevu 

Jadwigy  Jankowské-Cieślakové.  Tato  herečka  vystupuje  i  v jedné  z vedlejších  rolí 

posledního filmu Andrzeje Wajdy Puškvorec, který byl uveden ve vedlejší sekci Horizonty. 

Polský  klasik  v něm  s režijní  bravurou  zadaptoval  literární  předlohu  Jarosława 

Iwaszkiewicze, kterou rozšířil  o deníkové poznámky představitelky hlavní role Krystyny 

Jandy. Konečná forma filmu o filmu byla přirozenou volbou, neboť ústřední téma fiktivního 

příběhu – fascinace životem na pozadí umírání blízkého člověka – se nečekaně střetlo 

s živou realitou. Psaný text deníku přechází ve slova, jež herečka opatrně artikuluje před 

kamerou.  Vyjadřuje  v nich  svoji  soukromou  bolest,  obavy,  naděje.  Ale  také  nejistotu 

ohledně Wajdova projektu a postupné sbližování s postavou, kterou má hrát. Vznikl tak 

nejen dvojí  příběh o vyrovnávání  se se smrtí,  ale  zároveň svědectví  o  tvorbě a jejím 

smyslu.  

Ostatní program

Zbytek programu už nebyl tak objevný jako soutěžní sekce. Blok Horizonty sdružuje 

snímky, jež za uplynulé období  přibližně jednoho roku zaujaly v zahraničí.  Výběr tudíž 

spíše  doplňuje  mezery  v české  distribuci,  než  aby  zaujal  svou  vyprofilovaností  – 

zaměřením na progresivní trendy, nová jména, či opomenuté filmaře apod. A tak jsou za 

sebou promítnuty filmy Michaela Manna, Claire Denisové, Jana Troella, Maren Adeové... 
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vesměs natočené v Evropě nebo Spojených Státech (z celkového počtu 26 děl jich sem 

spadá 20). Tento nepoměr vůbec neodpovídá dění v současné globální kinematografii, kde 

podnětné impulsy vycházejí z mnoha center napříč kontinenty. 

Větší vyhraněnost je – alespoň na papíře – určena sekci Jiný pohled, jež má podle 

kostrbaté charakteristiky programového oddělení  představit  snímky „experimentující  po 

stránce  obsahové  i  formální,  spolu  s filmy  přibližujícími  neznámé  kinematografie  a 

nevšední autorský a produkční přístup.“ Tento smělý cíl se letos podařilo naplnit pouze 

částečně, neboť do konečného výběru se dostaly ve větším počtu i filmy, které spíše než 

do  kategorie  „experimentu“  či  „nevšedního  přístupu“  spadají  do  obyčejného  středního 

proudu  artové  kinematografie  (Crackie,  Nedodržený  slib,  Nesprávný  růženec ad.). 

Sympatická snaha zariskovat byla zředěna konvencí. A z „neznámých kinematografií“ byla 

zastoupena snad jen malajská a indonéská (i když i to je při nedávných úspěších obou 

zemí na mezinárodních festivalech velmi relativní). 

 

Antikrist

 
Jako  chudý  přívěsek  k programu působila  sekce  Otevřené  oči,  zahrnující  některé 

filmy z Cannes – nejen svým malým rozsahem dvanácti děl (což je při krátkém časovém 

odstupu  obou  festivalů,  v němž  se  projekce  nestihnou  nasmlouvat,  pochopitelné),  ale 

zejména svým celkovým pojetím. To vzbuzuje otázku, zda má smysl  v takto omezeném 

prostoru uvádět  filmy,  které  nakonec  o  pár  měsíců  později  půjdou  do  distribuce,  a 

nezaměřit se místo toho výhradně na umělecky přesvědčivé snímky, posouvající filmový 

výraz dál, jež nemají šanci na českém trhu uspět (pro nezájem komerčních i artových 
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distributorů)?  Uvést  místo  novinek Almodóvara,  Triera  a  Hanekeho snímky Suleimana, 

Giannoliho nebo Lou Ye – abychom zmínili příklady z canneské hlavní soutěže? Specifikem 

Cannes  ovšem zůstává,  že  důležité  filmy,  představující  novou  výzvu  kinematografii  a 

zastiňující zavedené režiséry, bývají často uváděny v bočních sekcích Un certain regard a 

Quinzane  des  réalisateurs.  Ty  sice  karlovarská  dramaturgie  rovněž  sleduje,  ale  ve 

výsledku  se  potenciální  záměr  vystihnout  současné  trendy  projevuje  velmi  matně. 

Karlovarský festival v posledních letech opomíjí jména jako Raya Martin, Eric Khoo, Albert 

Serra, Miguel Gomes, Pedro Costa, Mia Hansen-Løve či Bertrand Bonello, místo nich nabízí 

méně výrazné autory a částečně se míjí s posláním prostředkovat to podstatné z dnešního 

filmového umění. 

Tradičně  nejslabším  článkem karlovarského  programu  jsou  retrospektivy  a  pocty 

filmovým  tvůrcům.  Vyvolávají  dojem  nutné  položky  v programové  skladbě,  kterou  je 

potřeba naplnit – bez nápadu, unyle, strojově. Pocty se dávají již známým autorům a těm, 

kdo mají daný rok nějaké výročí. To bývá spojeno s udělením ceny za mimořádný přínos 

světové kinematografii, tj. za celoživotní významné dílo – ovšem toto dílo je zastoupeno 

pokaždé pouze jedním (!) snímkem. Letos byl  takto honorován např. Jan Švankmajer, 

jehož tvorbu mají možnost integrálně zhlédnout diváci všemožných zahraničních festivalů, 

s výjimkou českého. Například v roce 2006 byla sestavena kompletní pocta Švankmajerovi 

na festivalu v Soluni, jež je svou úrovní přinejmenším srovnatelný s karlovarským. O rok 

dříve  zde  prezentovali  tvorbu  Patrice  Chéreaua,  jehož  český  festival  poctil  letos.  Byly 

odpromítány ty samé filmy, ovšem na další  tři  ze soluňské přehlídky se již nedostalo. 

Kromě  toho  Řekové  připravili  slušnou  publikaci,  čítající  176  stran  (což  je  na  velkých 

festivalech běžný standard), zatímco karlovarští se omezili na několik odstavců v katalogu. 

Karlovarský  program  v tomto  nesplňuje  požadavky,  které  smí  divák  od  festivalu 

požadovat:  např.  kompletní  poctu  klasikovi  (i  nežijícímu),  poctu  nezavedenému 

nadějnému  filmaři,  ucelené  představení  progresivní  kinematografie,  ostřeji  vymezené 

tematické  přehlídky,  výstavy  vstupující  do  interakce  s filmem,  bloky  s videoartem  a 

experimentálním  filmem,  samostatné  publikace,  přinášející  o  daném  tématu  všechny 

relevantní  informace  i  svébytný  interpretační  pohled  atd.  Z toho  i  z  výše  zmíněných 

nedostatků vyplývá prosté konstatování: karlovarský festival se dokázal za více než deset 

let  téměř z ničeho přiblížit  středním evropským festivalům mezinárodní  kategorie  (San 

Sebastian, Locarno). Vděčí za to poměrně kvalitní hlavní soutěži, postavené výhradně na 

premiérách,  zaměřeností  na  východoevropský  region  a  konec  konců  i  neformální 
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atmosféře. Na druhou stranu nevyrovnaností zbytku programu zatím nemůže konkurovat 

ani v českém kontextu méně zvučným přehlídkám v Rotterdamu, Vídni či La Rochelle.

Jan Křipač
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Go East

About the 44th MFF Karlovy Vary

The  main  Czech  film  festival  passed  without  any  major  problems.  Despite  the 

economic crisis, the organisers managed to secure all the partners and sponsors, and the 

whole budget of 130 million crowns allowed the event to function at least within the same 

scope as in the past years, including the presence of stars like John Malkovich, Antonio 

Banderas and others.  These proved to be attractive mainly to the increasingly tabloid 

Czech media, which reported on the festival massively and maintained the interest of the 

sponsors.  The  presence  of  the  stars  was  not  connected  to  the  demanding  festival 

programme itself, and the film-hungry Czechs, who again flooded Karlovy Vary in high 

numbers (12 000 accredited visitors), could have easily done without them.

Main Competition

The  festival  programme  consisted  of  three  main  categories  –  the  feature  film 

competition, documentaries and East-European films from the “East of the West“section. 

These  were  complemented  by  the  “Forum  of  Independents“competition,  where  the 

Independent Camera Award is selected by the Czech Television. This year it deservedly 

went to the Irish film  Eamon by Margaret Corkery, which by means of implications and 

hints rather than clear explications unveils  the tension in relationships within a young 

family.  The young male  lead takes  the  intimate  story  to  a  novel,  yet  understandable 

ending.  

Frédéric Dumont followed a much more speculative path. His family drama Angel at 

Sea eventually won the main Crystal  Globe Award and also the Best Actor Award for 

Olivier Gourmet. Gourmet played the role of a father tormented by depression, who is 

unable to live with his family, although they give him no reason for it. One day he decides 

to confide his intention to commit suicide to his younger son. The boy is then forced to 

cope with the information alone, because he has promised his father not to reveal the 

secret to anybody. And because his father is the last one who could have helped him, he 

turns for help to his guardian angel...
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Along with Gourmet the  Best Actor  Award was also given to Paul  Giamatti,  who 

portrayed himself in a slightly fantastic comedy Cold Souls – a theatre actor who has his 

soul frozen before a prepared performance in order to reach inner relief and peace. The 

Best Actress Award went into the hands of Paprika Steen for the portrayal of an actress in 

the Danish film Applause. Thea is trying to get rid of her addiction to alcohol, to regain the 

trust of her dearest and nearest and not to lose touch with the hectic world of theatre. The 

actress's emotions, ideas and states increasingly resemble those of the role she has just 

studied. 

The Best Director Award went to Andreas Dresen, whose funny satire on film milieu 

Whisky with Vodka stands out more due to a cleverly constructed script than to an original 

directorial interpretation. Such originality could be found mainly in Wolfy by Vasili Sigarev, 

Himalaya - Where the Wind Dwells by Jeon Soo-il  and  Villa Amalia by Benoît Jacquot, 

which surprisingly weren't awarded, although they overshadowed most of their rivals in 

the competition. The last two share not only a novel direction but also the motive of a 

journey into a country not spoilt by civilisation, which provides an opportunity for a radical 

catharsis which both leading characters long for. A new inspiration for life comes only after 

a total physical breakdown -   in the case of Jeon’s manager on a dusty road under a 

mountain range, in the case of Jacquot's composer in the waves of the Mediterranean. The 

will to live leads to a deeper understanding - of oneself, of personal priorities and of the 

surrounding unmistakable culture. 

 

Czech lows... 

The  Czech Republic  didn't  have  a  single  film  in  the  main  competition.  This  fact 

accurately reflects the current state of the Czech film industry, which is doing very well at 

the  moment (there are  more  than 30 feature films every year),  but  with only  a  few 

exceptions its productions are all oriented to the domestic market only. There aren’t a 

sufficient number of artistically valuable films which would find their place at festivals or in 

the art cinema distribution abroad. The commercial productions cannot compare with the 

costly projects from abroad and their character (typically comedic) remains purely local 

with the ambition to address only the Czech audience, not the potential distributors from 

other countries. Only Juraj Herz tried for a genre overlap with his film T.M.A. - this time in 

a horror genre - but his work has always carried elements of author stylisation which 

distinctly influence and distort the conventional basis of a genre and thus decrease the 
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film’s commercial prospects. The result is a film which will not catch on in the mainstream 

and,  if  it's  not  sufficiently  artistically  convincing,  will  not  arouse  interest  even  in  the 

alternative scene. And that is  exactly the case of  T.M.A., which was presented at the 

festival  out of  competition - just like Miloš Forman's  A Walk Worthwhile.  This famous 

director returns to Czech cinematography after more than forty years, yet with a "side" 

film which is an adaptation of his production in the National Theatre in Prague to the film 

screen. Another director of the New Wave generation, Jan Němec, was included in the 

“Another View“competition. The Ferrari Dino Girl is an autobiographical essay returning to 

the occupation of Czechoslovakia in 1968. Němec shot some precious film material at that 

time, capturing Prague besieged by the Soviet tanks, which he tried to smuggle secretly 

out of the country. Memories of events the director personally took part in are re-enacted 

in front of the camera and complemented by authentic period footage. The film works with 

the poetic style of Němec's last period, which turns away from the encoded allegories 

towards reality and the author's subjective point of view. He remains biased in the good 

sense  of  the  word  and  thus  stands  out  among the  general  mediocrity  of  Czech  film 

production. 

A selection of  this  mediocre production was presented in an independent “Czech 

Films  2008-2009”  section,  which  was  aimed  mainly  at  the  foreign  journalists  and 

representatives of the distribution companies. Rather than the horrible May, useless You 

Kiss like God or verified Country Teacher, the discovery of the two female directors of the 

youngest generation, born in the 2nd half of the 1970s, managed to catch attention. Who 

Is Afraid of the Wolf by Maria Procházková is not a common-place story; it changes very 

cleverly between the perspectives of a small child and adults and also among various 

genres. It was included by Variety magazine in its annual “Karlovy Vary Critics’ Choice”. 

The  short  film  showcase  screened  the  winning  film  of  the  Cannes  “Cinéfondation” 

competition,  Baba by Zuzana Špidlová. The director shows a number of moments in the 

life of an adolescent girl who has to take care of her ill grandmother, losing practically all 

her free time; her attachment changes into apathy and eventually into hatred. Through 

precisely motivated situations, natural dialogues, the authenticity of non-actors and an 

unobtrusive  artistic  style,  Špidlová  has  created a  convincing  study  of  the  relativity  of 

beauty, the burden of death and the meaning of a relationship on a small scale of 20 

minutes.  Špidlová  refused  to  follow  the  path  taken  by  so  many  Czech  filmmakers, 

calculating how to make a successful film (and still not making it), and she adjusted her 

film fully to the topic (and with success).  

[16]



50. číslo, srpen 2009 l issue no. 50, August 2009

... and East-European cinema highs 

The low quality of the Czech cinematography contrasted with the number and quality 

of films from other Eastern Europe countries which were presented at the festival. The 

independent “East of the West“competition, which focused specifically on this region, was 

won by a Russian film Room and a Half. Andrey Khrzhanovsky took the memoir novel by 

the exile  writer  Joseph Brodsky and expanded it  into a multilayer form by combining 

various techniques: documentary footage, realistic  scenes, exaggerated staging with a 

confessed theatricality and animated passages. The variety of means does not break up 

the  whole,  but  on  the  contrary  expresses  the  mutual  overlap  of  past  and  present, 

memories  and  free  associations,  memory  and  imagination.  The  poet  returns  to  his 

hometown of St. Petersburg and at the same time imagines the events of his childhood 

and adolescence, which were strongly influenced by the political situation of the time. The 

weighty reality is so transformed by the poet's memory that it resembles a distant dream. 

The history of a totalitarian regime and life in it were also the topics of other Russian 

films. For example in the “East of the West“ section these topics were addressed by the 

great film Paper Soldier by Alexey German Jr., who probably didn't win an award because 

he had already won two last year at the Venice film festival. The dilemmas, ideals and 

disillusionments of a generation which was at its creative and professional peak at the 

time of the Soviet thawing are pictured on the story of a married couple of two doctors, 

who work on the preparation of the first manned space flight. The grand project looks 

different from inside, just like the structure of the whole socialist society. The eagerness 

and pathos  are  replaced by tiredness  and embarrassment.  People  make sacrifices  for 

something  they  don't  believe  in  anymore  or  that  appears  senseless  from a  different 

perspective. German shoots his fumbling protagonists in long shots which fluidly capture 

their incessant movement that might not lead anywhere. 

Much more radical than German's characters are, at least at first, the heroes of the 

Hipsters film by Valery  Todorovsky,  who are  growing up in  the  mid 50s.  They try  to 

brighten up the all-embracing greyness and boredom dictated by the regime from above 

with jazz and rock 'n' roll culture – or rather by their idea of it, to be precise. They change 

their hairstyles, clothes, behaviour, and the places where they spend their leisure time and 

necessarily  end  up  in  a  conflict  with  the  authority.  Todorovsky  logically  stylizes  this 

historical phenomenon of the youth in revolt as a musical, which allows him to keep the 

balance between triviality and entertainment and at the same time zoom in on a culture 
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that is based on music and dance. The musical numbers don't slavishly copy the past and 

don't only perform an escapist function, but incorporate also some contemporary elements 

and mainly express a wide scale of the characters' emotions. The peak is perhaps the 

scene of the student trial with the main hero, which - although built up as a song - excites 

fear and chills, thanks to the modern music used here.  

Some of  the  Russian  films  screened  at  the  festival  turn  away  from the  specific 

historical  reality  towards  the  present,  or  to  a  non-specified  timelessness.  The  most 

outstanding of them was  Wolfy by the debut director Vasili Sigarev, though he already 

belongs to accomplished theatre authors. The story is told by a young girl who grows up in 

a remote region with her mother and grandmother. The mother lets the girl feel her lack of 

concern, leaves her for her lovers, and drowns her soul in alcohol. The daughter longs for 

contact and despite all these wrongs cannot hate her mother. The broken bond makes the 

girl  withdraw into herself,  and she runs away into the world of her own fantasies and 

imagination, which are relieving and cruel at the same time. Sigarev leaves the confining 

realism behind and lets subtle poetry seep through his film. 

The competition films from the Balkans covered the current social situation in their 

countries much more than Wolfy. The drama with tragicomic elements Will Not Stop There 

by the Croatian director Vinko Brešan, which received the FIPRESCI Award, speaks about 

the consequences of the civil war in Yugoslavia affecting people’s later lives. A war veteran 

looks for a porn-actress, hiding under a pseudonym, who reminds him of somebody from 

the past. She turns out to have been the wife of an army commander the soldier had to 

kill.  The  outcomes  of  the  war  drove  her  into  her  present  situation.  Brešan  definitely 

doesn't picture his characters and their environment with a moving sentimentality, but 

through a sarcastic distance, augmented by the narrator's commentary – a local porn-

actor, who does not endorse any one of the Balkan nationalities. 

The protagonist of Arsen Anton Ostojić's film No One's Son is also traumatized by the 

war. The former rock singer has ended up invalid, his marriage has broken down, and his 

father who is working on a political career is increasingly connected to the concealed facts 

from the  past.  The  austere  and bald  style  faithfully  depicts  the  unpleasant  and  until 

recently tabooed topics. More pointed distinctive forms, connected to exaggeration, the 

absurd and black humour,  were used in Vladimir Paskaljević's successful  debut  Devil's 

Town. This mosaic of various but interconnected characters of a Serbian metropolis differs 

from similarly constructed stories by a fast pace, unique characters, unexpected turns and 
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crazy situations, which amuse, surprise and above all speak of a situation that got out of 

control. 

Even more closely bound to each other than in Paskaljević's story are the characters 

of  the  new György  Pálfi  film  I  Am Not  Your  Friend,  which  was  included  in  the  Main 

Competition. The narration focuses on nine young people from present day Budapest who 

know but also betray and deceive each other. They throw themselves into constructed 

situations with subtext of sexuality and consumerism, which amuse some but hurt others. 

The  mannerist  games,  arising  from  material  abundance,  reveal  the  emptiness  and 

boredom  of  the  modern  "beautiful  people".  Individual  scenes  came  out  of  the 

improvisation  of  the  non-actors,  with  whom  Pálfi  made  the  film  in  three  days. 

Nevertheless  his  experiment  doesn't  go  beyond  the  superficial  effort  to  surprise  and 

doesn't live up to the expectations. 

A much more disturbing film was brought to Karlovy Vary by Árpád Sopsits.  The 

Seventh Circle was based on real  events,  which the director  and also the scriptwriter 

made into an intimate drama with a universal communicative value. Sopsits keeps the 

tradition of his previous films, where he focused on childhood and growing up in modern 

Hungary. In  The Seventh Circle a group of children is fascinated by a mysterious and 

intellectually  mature  boy  who  calls  on  them to  study  life  in  a  more  daring  way.  He 

undertakes with them various experiments on himself and on animals, which change into 

small  rituals  transcending  the  boundaries  of  life.  These  activities  are  motivated  by  a 

philosophically-religious attitude to an absolute freedom of decision-making about one’s 

own  being  and  lead  to  a  final  destruction.  Sopsits'  film  is  convincing  because  the 

seemingly abstract questions of faith are based on concrete human experience, which is 

far from being the sole province of adults. 

Two of the Karlovy Vary awards were taken home by Polish films. Filip Garbacz was 

presented a special mention for his performance in the demanding role of a boy who in 

order to earn money slips into the child prostitution business. Robert Gliński's film Piggies 

is  valuable  also  for  the  overall  depiction  (using  a  handheld  camera)  of  the  real 

environment at  the  Polish  border  where  economical  differences  quickly  transform into 

crime. In  Scratch, which won the special mention in the “East of the West” section, the 

present course of events is influenced by the shadow of the past. A university professor 

receives an anonymous letter on her birthday saying that her husband had been an agent 

of the state security system set on her father. Under the burden of this suspicion her long 

and so far happy marriage begins to break down. Director Michał Rosa shoots the difficult 
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psychological study, which again relies on actual events, in concentrated immobile shots to 

let the nuances of Jadwiga Jankowska-Cieślakova's acting stand out. The actress appears 

in  one  of  the  supporting  roles  in  Andrzej  Wajda's  last  film  Sweet  Rush,  which  was 

screened in the sidebar “Horizons” section. The classic Polish director brilliantly adapted 

the literary original by Jarosław Iwaszkiewicz, which he enriched with diary notes of the 

main actress Krystyna Janda. The final film-on-a-film form was a natural choice, because 

the central topic of the fictional story – a fascination with life set against the background 

of the death of a close friend - unexpectedly matched the living reality. The written text of 

the diary changes into words the actress carefully articulates in front of the camera. She 

expresses her private pain, fears and hopes in them, but also the insecurity about Wajda's 

project and the gradual convergence with the character she has to play. There is thus not 

only the double story of balancing death, but also a testimony to creation and its sense. 

Remaining Programme 

The remaining programme was not as innovative as the competition sections. The 

“Horizons” block unites films which attracted interest abroad in the past year. The choice 

complements the gaps in the Czech distribution, rather than catches attention by its high 

profile with a focus on progressive trends, new names or left-out filmmakers and so on. 

Thus films by Michael Mann, Claire Denis, Jan Troell, Maren Ade etc. are screened one 

after another. Most of them were shot in Europe or the USA (20 out of the total 26). This 

disproportion doesn't correspond to the situation in current global cinematography at all, 

where inspirational impulses come from numerous centres across the continents. 

More pronounced – at least on the paper – was the “Another View” section, which 

was, according to the clumsy characterization of the programme department, supposed to 

present films “which experiment with content and form, together with films which focus on 

less known cinematographies and present a novel authorial  and production approach”. 

This  year  this  audacious  aim  was  achieved  only  partially,  because  more  films  which 

represent the common mainstream of art cinematography rather than “experiment” or 

“novel approaches” made it into the final round (Crackie, Broken Promise, Wrong Rosary 

and others).  The laudable  effort  to  take risks  was diluted  by convention.  As  for  the 

“unknown cinematographies”, only Malaysia and Indonesia were represented (and their 

status  as  “unknown”  is  debatable  given  the  recent  success  of  both  countries  at 

international festivals). 
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The “Open Eyes” section, which included some films from Cannes, felt like a very 

poor pendant   – not only due to its small scope of 12 films (understandable given the 

short gap between the two festivals which makes it impossible to contract the screenings), 

but mainly due to the overall concept. This raises the question: Is it more worthwhile to 

present films in such a limited space which will eventually go into distribution a couple of 

months later or instead to focus exclusively on artistically convincing films, which move 

film expression further but have no chance to succeed on the Czech market (due to the 

lack of interest of commercial and art distributors)? Why not present films by Suleiman, 

Giannoli  or Lou Ye – to mention some examples from the Cannes main competition - 

instead of the new films by Almodóvar, Trier and Haneke? It is one of the characteristics of 

Cannes that  important  films which  represent  a  new challenge to  cinematography and 

overshadow the well-known directors are often screened in sidebar “Un certain regard” 

and  “Quinzane  des  réalisateurs”  sections.  The  Karlovy  Vary  dramaturgy  does  monitor 

them too, but the theoretical intention to represent the current trends doesn’t come out 

very distinctly in the end. The Karlovy Vary festival has recently left out the names like 

Raya Martin, Eric Khoo, Albert Serra, Miguel Gomes, Pedro Costa, Mia Hansen-Løve or 

Bertrand Bonello, and offers instead less outstanding authors and doesn’t entirely fulfil its 

mission to mediate the important elements of the current film art. 

Traditionally  the  weakest  point  of  the  Karlovy  Vary  programme  has  been  the 

retrospectives and tributes to film makers. They give the impression of a required part of 

the  programme  structure  which  has  to  be  filled  in  –  with  no  vision,  languidly, 

mechanically. The tributes are given to already famous authors and those who have an 

anniversary of any kind that year. This is often connected to awarding the prize for an 

outstanding artistic contribution to world cinema, i.e. for whole life work; yet this life work 

is often represented by one film only (!). This year it was for example Jan Švankmajer, 

whose work can be seen integrally at various foreign festivals with the exception of the 

Czech  one.  For  example  in  2006  a  complete  tribute  to  Švankmajer  was  compiled  in 

Thessaloniki, which is at least by its level comparable to Karlovy Vary. One year earlier 

Patrice Chéreau’s work was presented there; the Czech festival did the same thing this 

year. The same films were screened, but three more from the Thessaloniki showcase were 

not included. Apart from that the Greeks had prepared a decent publication with 176 

pages (which is a common standard at large festivals), whereas Karlovy Vary devoted a 

couple of paragraphs to him in the catalogue only. 
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The programme of Karlovy Vary doesn’t meet the requirements the audience ought 

to be able to expect of a festival, e.g. a complete tribute to a classic filmmaker (even a 

dead one), a tribute to a not-yet-well-known up-and-coming filmmaker, a comprehensive 

presentation of a progressive cinematography, more sharply defined thematic showcases, 

exhibitions  interacting  with  the  film,  blocks  with  video-art  and  experimental  film, 

independent publications which bring all the relevant information on the given topic and 

an  independent  interpretation  etc.  All  the  above  mentioned  flaws  lead  to  a  simple 

conclusion: that the Karlovy Vary festival has only managed in more than ten years to 

grow form a non-entity  to a competitor  of  the middle-sized European festivals  of  the 

international category (San Sebastian, Locarno). That is thanks to a relatively good main 

competition, based entirely on first screenings, to its focus on the East-European region 

and also to the informal atmosphere. On the other hand, due to the imbalance of the 

remaining  programme it  still  cannot  compete  even with  the  less  renowned (in  Czech 

context) showcases in Rotterdam, Vienna or La Rochelle.

Jan Křipač 
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Hlavní soutěžní sekce MFF 
Karlovy Vary 2009

Hlavní soutěž bývá srdcem a největší atrakcí každého festivalu. V rámci Karových 

Varů se však bavíme o trochu složitější situaci, neb soutěž je složena de facto ze tří celků, 

a to: ze  Soutěžní sekce (14 mezinárodních nebo i  světových premiér z celého světa), 

Soutěže dokumentárních filmů a ze soutěže  Na východ od západu (14 premiér filmů ze 

států východního bloku), nemluvě o směsici filmů v mimosoutěžní sekci.

Diferenciace karlovarských sekcí mnohdy působí jako labyrint s mnoha odbočkami, a 

to  zejména  pro  jejich  početnost  a  málokdy  radikální  profilaci  (nevyjímaje  nahodilé 

retrospektivy).

Vary se profilují jako příjemná letní událost otevřená mladým lidem, jejíž rozvířená 

atmosféra lázeňské meky je umně využita festivalovým PR, co se znělek, ale i  vizuálu 

týče. Atmosféra neformálnosti a nezávaznosti, kde mají studenti bezbariérový přístup ke 

hvězdám, s filmem se neobchoduje, ale filmem se žije, je bez debaty pravdivá informace, 

mnohdy  zpochybňovaná  lidmi,  kteří  na  festival  nikdy  nezavítali  a  kteří  sledují  jen 

magickou cifru 140 milionů. Vary jsou naopak primárně cíleny pro českou studující mládež 

a  jsou  jim  jakousi  branou  do  léta,  na  kterou  navazuje  v  polovině  prázdnin  Uherské 

Hradiště.

Segmenty  karlovarského  publika  jsou  nicméně  velmi  různorodé  a  festival  chce 

uspokojit všechny s hlavním důrazem na výše zmíněnou studentskou enklávu. V symbióze 

s  mladými  lidmi  koexistuje  česká novinová kritika,  která je  ve  výstupu mimo festival 

vlastně jediným obrazem o dění a filmových tipech v Česku. V mnoha ohledech je takto 

díky party-mánii českých novinářů píšících o filmu utvářen mezi veřejností obrázek Varů 

jako novodobého Babylónu, kde se hýří financemi daňových poplatníků na dekadentních 

orgiích. Zapomíná se často, že Vary jsou primárně o filmu a že jejich postavení je ve 

světové festivalové soutěži poměrně prestižní. V tomto ohledu bych rád pojal text o hlavní 

soutěžní sekci mnohem komplexněji i se závěrečným zhodnocením filmů, které jsem v 

této sekci shlédnul.
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Co znamenají Vary pro zbytek světa a u nás

Pokud Vary něco v rámci profilování velkých festivalových soutěží  určuje, jsou to 

filmy z evropského východního bloku a v rámci Asie i bývalých států Sovětského svazu. 

Právě tyto filmy a sekce (speciálně  Na východ od západu) přitahují do Varů každoročně 

desítky filmových profesionálů, pídících se po premiérách maďarských, ruských či polských 

kinematografií,  které – oproti té naší,  české – východní Evropu již mnoho let výrazně 

reprezentují.

V  posledním  čísle  Sight  &  Sound znalec  českého  filmu  Peter  Hames  shrnul 

pregnantně sílu i paradox karlovarské přehlídky takto: „Zatímco hlavní soutěžní sekce bez 

šance prohrává s Cannes a Benátkami, vedlejší soutěž filmů z post-komunistických zemí 

Na východ od západu se každým rokem zlepšuje a dělá z Karlových Varů jeden z mála 

festivalů, kde má člověk pocit, že žádný z koutů světa nebyl odsunut na okraj zájmu.“

Podobně  je  tomu i  v  případě  časopisů  jako  Screen či  Variety,  jež  o  karlovarské 

přehlídce referují zejména v kontextu východní Evropy, ale i Skandinávie, snad také proto, 

že poslední dva ročníky vyhrál islandský a dánský film.

Zatímco si tedy čeští novináři dokola kladou otázku, proč ten který snímek nevyhrál 

hlavní soutěžní sekci, pointa, díky které je karlovarský festival v zahraničí vnímám jako 

unikátní událost, jim uniká. Karlovy Vary navíc (a samozřejmě z logických důvodů) suplují 

i chybějící kvalitní distribuční síť, čímž si pozornost ukrajují vítězné filmy z jiných velkých 

festivalů i pro zájem studentů. Mějme však na paměti, že filmy z Cannes, Benátek, Berlína 

či Sundance nejsou pro Vary, jako pro festival sledovaný v cizině, nijak podstatné. To, že 

jsou tyto snímky hlavním lákadlem pro mladé lidi, je více než pochopitelné, a to, že tento 

fakt uniká českým novinářům, je spíše politováníhodné. Netuším, zda-li existuje nějaká 

konexe mezi kauzalitou – omezený novinář – hloupé reference o filmech v nejčtenějších 

periodikách – pokles zájmu a úrovně čtenáře-diváka – omezené filmová vzdělanost – malá 

návštěvnost kin – nedostačující distribuce.

[24]



50. číslo, srpen 2009 l issue no. 50, August 2009

Soutěž

Čtrnáctka  filmů  v  rámci  karlovarského  modelu  (použitého  obdobně  i  v  minulých 

ročnících) poměrně symetricky staví na výběru filmů dle geografického klíče. Soustředí se 

zejména na evropskou kinematografii  (skoro pravidelně 10 filmů) a doplňuje ji  o čtyři 

filmy z jiných kontinentů. Z této desítky je přibližně polovina ze západní a polovina z 

východní Evropy. V tomto roce byla tato symetrie naprosto přesná. Zbytek světa soutěž 

reflektuje obvykle 4-5 filmy – a to dvěma asijskými (někdy Austrálie), jedním americkým 

(nezávislá produkce) a jedním jihoamerickým. Tento model se opakuje i v tomto roce.

Dle slov dramaturgů jsou nároky na výběr v první řadě festivalově politické – musí se 

jednat o světovou či mezinárodní premiéru – následně film musí splňovat jistá umělecká 

kritéria, která jsou logicky určována vkusem dramaturgů. Můj dojem z celého výběru byl 

mírně smíšený i s vědomím, že se jedná o poměrně náročný a kompromisní proces výběru 

(v rámci soutěže o premiéry). Z jednotlivých filmů jsem měl dojem jistého důrazu na 

nekonfliktnost a kompromisnost řešení otázek, které nastolují. Snad pod vlivem téměř až 

hysterického odmítnutí Trierova Antikrista dramaturgy festivalu – doslova „takový snímek 

nemá v Karlových Varech co dělat“ – jsem nabyl dojmu, že strach před drastickým šokem 
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diváctva  je  jedním  z  určujících  pilířů  „bezproblémového“  výběru.  Nerad  bych  však 

spekuloval  nad  osobním  vkusem  dramaturgie  festivalu  a  budu  analyzovat  soutěž  na 

základě jednotlivých filmových titulů.

Určitě  velkým  posunem  je,  že  se  podařilo  získat  do  soutěže  několik  relativně 

známých  festivalových  jmen,  jako  jsou  Jacquot  (Francie),  Dresen  (Německo),  Pálfi 

(Maďarsko). Příležitost však byla dána několika debutantům – Zandvliet, Sigarev, Dumont, 

Ozcáriz  –,  z  nichž  věkově  nejstarší  Frédéric  Dumont  se  stal  s  filmem  Anděl  u  moře 

definitivním vítězem.

Slabou stránkou soutěže je pro mě, jako pro milovníka asijské kinematografie, výběr 

obou asijských snímků.  Íránský film  Dvacet neurazil  ani  nenadchnul,  Himaláj považuji 

mírně za zklamání a jistou pózu Jeon Soo-ila, který vyhmátnul slabinu festivalového vkusu 

určitou imitací transcendentálního filmu, který uvádí diváka do jiného stavu vnímání díky 

dlouze  a  pomalu  snímaným celkům.  Za  mnohem šikovnějšího  imitátora  v  této  oblasti 

považuji např. Katalánce Alberta Serru, který se tím na rozdíl od Jeona ani nijak netají. V 

rámci asijského okénka mi v soutěži dlouhodobě chybí jakýkoliv snímek z Japonska.

Film  Duše  Paula  Giamattiho,  který  v  září  do  distribuce  uvede  Aerofilms,  byl 

prototypem amerického nezávislého filmu (v tomto případě trochu lepší variace na V kůži 

Johna  Malkoviche),  který  se  po  90.  letech  institucionalizoval,  a  stala  se  z  něj  filiálka 

velkých  společností.  Na  tom  samozřejmě  není  nic  špatného  a  americký  Indiewood 

zajímavě proměňuje hollywoodskou rutinu, a to i v případě režisérky Barthesové.

Černá ovce byla příjemným překvapením a příkladem mexické kinematografie, která 

neztrácí nic ze své autenticity, přestože je orientovaná na širší publikum (podobně jako 

Sin nombre, které do kin v září uvede Bontomfilm).

Nejvýraznější část celé soutěže pro mě představovaly filmy východoevropské. Polské 

Sviňky zkušeného režiséra Glińskeho umně reflektovaly problematiku dětské prostituce 

(podobně jako např. maďarský film Iška a její cesta).

Provokace maďarského provokatéra Pálfiho Nejsem tvůj přítel vyvolala menší diskuzi, 

neb  Pálfi  opustil  svůj  svrchovaně  stylizovaný  svět  a  vydal  se  do  reality  maďarských 

třicátníků, kteří tráví život v duchu carpe diem bez ohledu na to, zda-li zraňují city těch 

druhých. Pálfi natočil film za tři týdny v rámci čisté improvizace na place.

Vlček byl  dalším  klenotem  z  pokladnice  ruské  duše,  u  nás  navěky  proklínané. 

Podobně jako  Sviňky se i  zde debutující režisér Sigarev soustředí na fenomén dítěte v 

složité  životní  situaci,  v  tomto  případě  emočního  chladu  ze  strany  matky,  který  se 

následně přenáší i na dceru.
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Chorvatský  snímek  Bez  konce,  pro  mnohé  favorit  soutěže,  v  tom  nejlepším 

balkánském duchu reflektoval stále trvající napětí mezi srbskou a chorvatskou stranou. 

Režisér  Brešan sáhl  po  absurdní  zápletce,  v  níž  se  chorvatský  ostřelovač  zamiluje  do 

manželky svého cíle – srbského důstojníka, kterého sleduje v hledáčku. Po skončení války 

dívku  vyhledá,  vykoupí  z  nevěstince  a  začne  hořkosladká  balkánská  romance,  která 

nesklouzává k šedi.

Naopak velkým zklamáním byl slovenský snímek debutujícího režiséra Balka Pokoj v 

duši. Film se tématicky i stylově vrací k tradici slovenské nové vlny táhnoucí se až do 80. 

let a mizící s rozpadem Československa. Slabinou filmu je jistý anachronismus a akcent na 

až komické chlapáctví z pera Jiřího Křižana. Křižan se snaží znovuoživit hodnoty aktuální v 

existenciálních 60. letech, kdy slovo chlapa a čestný charakter byly idolem intelektuálů, 

nicméně mírně zapomíná na to, že fackování manželek je v současné době považováno za 

příznak  domácího  násilí.  Hlavní  hrdina  Tono  se  i  přes  svůj  morální  kredit  jeví  jako 

primitivní hlupák. Film zachraňují dobré herecké výkony a kamera Martina Štrby.

Kinematografii západní Evropy zastupoval a soutěži samotné vévodil Jacquotův film 

Villa Amalia. Jedná se o adaptaci románu Pascala Quignarda o klavíristce Ann (Isabele 

Hupertová), která na základě jednoho náhodného setkání s dávným známým přehodnotí 

celý svůj život a rozhodne se doslova vymazat svou oficiální identitu a kariéru a odjet pryč 

z  Paříže.  Film  si  zachovává  tradiční  francouzský  rytmus,  který  postupně  oprošťuje 

vyprávění (podobně jako se Ann zbavuje věcí v svém bytě) od nadbytečností a konec 

uvede do jemného tranzu, kdy Ann beze slova pouze putuje napříč švýcarskými Alpami až 

k vysněnému italskému domku na březích Středozemního moře – Ville Amalii.  Bohužel 

český „klubácký“ divák a kritika nezvyklí na hardcore cinefiliii byli poměrně zaskočeni a 

film příliš nepřijali.

Silným zážitkem byl i dánský snímek  Potlesk, jenž stál z velké části na hereckém 

výkonu herečky Papriky Steenové (známé z filmů hnutí  Dogma –  Slavnost,  Mifune) a 

ambicích debutanta Martina Zandvlieta. Zandvliet se chopil režie poměrně rázně – mírně 

navázal na styl  Dogmatu, ale hodně si vzal i od Cassavetese, Steenovou takto stylizoval 

jako Genu Rowlandsovou. Na rozdíl od Cassavetese mu chybí uzavřený konec, nastává 

realismus a otevřený konec.

Naopak k nejhorším zážitkům, které jsem v rámci soutěže zažil,  byl jednoznačně 

italský  film  Za  všechno  může  Jidáš.  Komedie  o  učitelce  moderního  tance,  která  se 

rozhodne secvičit muzikál ze života Krista s vězni přímo za mřížemi v nápravném zařízení, 
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byla sice diváckým hitem, z druhé strany odráží tu odvrácenou tvář italské nátury – „italo-

pop“ a herectví na úrovni televizních estrád stanice Rai Uno.

Tma na závěr

Úplně největším zklamáním a šokem byl český film režiséra Juraje Herze  T.M.A., 

který byl na přání režiséra do soutěže nakonec nezařazen. Argumentem byl žánrový horor, 

který by s ostatními snímky neladil.  To samo o sobě vůbec nevadí, kdyby byla  T.M.A. 

filmem kvalitním. Nicméně tomu tak není, a to i přes snahy českých novinářů na něm něco 

dobrého najít. Je to o to smutnější, že se Herzovi podařilo čistý horor konečně natočit, ale 

právě  čistota  žánru  se  mu  stala  osudnou.  Zásadním  problémem  filmu  je 

překomplikovanost.  Trochu sebestředný scénář  Martina  Němce (který  je  podobně jako 

hlavní  hrdina malíř  a hudebník,  navíc  se objeví  v  úvodní  titulkové sekvenci  koncertu) 

správně sází  na nevyužitý potenciál  sudetského pohraničí  a motiv opuštěného domu v 

podzimních lesích. Problém nastává při výběru a vedení herců, kde se sází na živočišnost 

postav v prostoru, který by měl zůstávat mrazivě chladný a statický. Herz i kameraman 

Macháně podřizují obraz i prostor právě těmto neurotikům, kteří se velmi brzy projevují 

jako  hysterické  charaktery  –  jinak  dobrá  kamera  nadužívá  kymácivý  pohyb  (v  rámci 

postupného stoupání šílenství hlavního hrdiny) a detaily, Herz akcentuje herectví postav 

(teatrálně rebelantští hudebníci nebo nymfomanky) sexuálními a násilnými scénami, které 

samy o sobě fungují, ale nikoliv herecky. Další problém je zmíněná překomplikovanost – 

Němcova představa psychoanalytické spirály do vytěsněných vzpomínek v začarovaném 

prostoru je v podstatě zachována – už zde však narážíme na dva prostory – nemocné 

místo a nemocnou mysl hrdiny. Herz přidává ještě svou charakteristickou linii vzpomínek 

na nacistické běsnění, čímž ryze osobní hrdinovo trauma uvádí do kontextu trochu jiného 

filmu.  Tyto  prostory  se  nedaří  sjednotit  ani  příběhem  ani  samotným  hercům,  ani 

kameramanovi.  Je to veliká škoda a Herz argumentuje tím, že film točil  primárně pro 

festivaly béčkových hororů a stylizoval film schválně.

Rudolf Schimera
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Main Competition Section 
of Karlovy Vary IFF 2009

The main competition is  usually  the heart  and the most attractive part  of  every 

festival.  The  situation  with  Karlovy  Vary  is  a  little  bit  more  difficult,  because  the 

competition actually  consists  of  three  complexes:  Grand Prix (14 international  or  also 

world premieres from all over the world), Grand Prix for Best Documentary Film and the 

“East of the West” Competition (14 premieres of East-European films), let alone the mix of 

films out of competition. 

The differentiation of the sections at Karlovy Vary often gives the impression of a 

labyrinth with a lot of turns; this is mainly due to their high number and rarely radical 

profile (including casual retrospectives). 

The festival presents itself as a pleasant summer event open to young people; the 

turbulent atmosphere of a spa Mecca is skilfully used by the festival PR, regarding the 

trailer and the visual side. The informal and non-committal atmosphere where students 

have a barrier-free access to the stars, where no film business is made, but where film is 

lived, is without discussion real, even though it is often doubted by people who have never 

visited the festival and are aware only of the magic number of 140 millions. Karlovy Vary 

(or Vary for short) is on the contrary aimed at the Czech university students, serving as a 

gate to the summer which is then followed by Uherské Hradiště festival in the middle of 

their summer holiday. 

The segments of Vary audience are nevertheless very versatile and the festival wants 

to satisfy everybody with the main focus on the above mentioned student enclave. Czech 

newspaper  criticism  co-exists  symbiotically  with  young  people  and  presents  the  only 

picture  of  events  and  film  tips  in  the  Czech  Republic  outside  the  festival.  In  many 

respects, this party-mania of Czech journalists writing on film creates a public picture of 

Vary as a modern Babylon where the finances of tax payers are spent on decadent orgies. 

People often forget that Vary is primarily about film and its position in the world festivals 

competition is relatively prestigious. In this respect I would like to approach the main 
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competition in a much more complex way including the final evaluation of the films I had 

the chance to see. 

What does the festival mean for the rest of the world and for us?

If anything defines Vary in the large festival competitions context, it is the films from 

the East-European block and also from the former states of the Soviet Union. Every year 

these films and sections (especially the „East of the West“) attract to Vary dozens of film 

professionals  looking  for  premieres  of  Hungarian,  Russian  or  Polish  cinematographies, 

which – contrary to ours, Czech – have been representing Eastern Europe significantly for 

many years. 

In the last issue of Sight & Sound, Peter Hames, an expert on Czech film, succinctly 

summarised the strength and also the paradox of the Vary showcase with these words: 

„While the main competition inevitably loses out to Cannes and Venice, its „East of the 

West“competition sidebar for films from former communist-block countries improves each 

year, making Karlovy Vary one of the few festivals where you can truly feel that no region 

of the world has been marginalised”. 

The situation is similar with journals like Screen or Variety, which report on the Vary 

presentation mainly in the context of Eastern Europe, but also of Scandinavia, perhaps 

partially because Icelandic and Danish films have won the past two years. 

While the Czech journalists keep asking the same question of why this or that film 

didn’t win the main competition, the main point why the Vary festival is understood as a 

unique event abroad, evades them. Karlovy Vary festival also (and for logical reasons) 

substitutes for the lacking quality distribution network, which means that the winning films 

from other large festivals attract more attention. We shouldn’t forget that for the Vary 

festival, as for a festival followed abroad, films from Cannes, Venice, Berlin or Sundance 

are not important at all. The fact that these films are the main attraction for young people 

is more than understandable, and the fact that it is not reflected by Czech journalists is 

rather lamentable. I have no idea if there is causality between narrow-minded journalists 

– dull film reviews in the most widely read periodicals – falling interest and level of the 

reader-viewer – low film knowledge – low cinema visiting rate – insufficient distribution.  

Competition

The Karlovy Vary model  chooses  the  fourteen films (similarly  in  the  past  years) 

relatively systematically on the base of a geographical key. The focus lies predominantly 
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on European cinematography (10 films nearly regularly). These are complemented by four 

films from other continents. Out of these ten films, nearly a half comes from Western and 

half from Eastern Europe. This year this symmetry was perfectly exact. The rest of the 

world is  usually  reflected by 4-5 films – two Asian (sometimes Australian)  ones,  one 

American (independent) and one South-American. This model was used again this year. 

According to the dramaturges, the demands for the selection are mainly driven by 

festival politics – they must be a world or international premiere and the film has to meet 

certain  artistic  criteria,  which  are  of  course  defined  by  the  dramaturges’  taste.  My 

impression of  the whole  selection was slightly  mixed,  knowing that  the selection is  a 

rather complicated and compromise process (driven by the competition for premieres). 

The individual films made me think the emphasis was on non-conflicting and compromise 

solutions  of  the  problems  they  address.  Perhaps  under  the  influence  of  the  nearly 

hysterical  refusal  of  Trier’s  Antichrist by  the  festival  dramaturges  –  „such  a  film  has 

nothing to do in Karlovy Vary“ to quote –, I had the impression that the fear of shocking 

the audience drastically was one of the defining strategies of the „problem-free“ selection. 

I wouldn’t like to speculate on the personal taste of the festival dramaturges and I will 

analyse the competition based on the individual film titles. 

It is surely a big move forward that several relatively known festival names such as 

Jacquot  (France),  Dresen  (Germany),  Pálfi  (Hungary)  have  been  acquired  for  the 

competition. An opportunity was given also to several debut directors – Zandvliet, Sigarev, 

Dumont, Ozcáriz, the oldest of them, Frédéric Dumont, became the ultimate winner with 

his film Angel at Sea. 

The weak side of the competition is for me, as a lover of Asian cinematography, the 

selection  of  both  Asian  films.  The  Iran  film  Twenty neither  offended  nor  enthused. 

Himalaya was for me slightly disappointing and I consider it a certain pose of Jeon Soo-il, 

who found the weakness of the festival taste for a certain imitation of a transcendental 

movie which brings the spectator into a different state of perception thanks to long and 

slow full shots. A much more skilled imitator in this field would for me be e.g. Catalonian 

Alberto Serra, who unlike Jeon doesn’t try to hide it. As far as the Asian showcase is 

concerned, I have missed any Japanese film whatsoever in the competition for a long 

time.  

Cold Souls, which will be brought into the distribution by Aerofilms in September, 

was a prototype of American independent cinema (in this case a bit better variation of 

Being John Malkovitch), which in the 90s institutionalised and became a branch of large 
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companies.  There  is  nothing wrong with that  of  course,  and the  American  Indiewood 

interestingly transforms the Hollywood routine, which is also the case of woman director 

Barthes. 

Black  Sheep was  a  very  pleasant  surprise  and  an  example  of  Mexican 

cinematography which hasn’t lost any of its authenticity although it is oriented at larger 

audience (similarly  to  Sin nombre which will  be brought  to  cinemas by Bontonfilm in 

September). 

The most outstanding part of the whole competition was for me the East-European 

film.  Polish  Piggies by  experienced  director  Glińsky  reflected  the  problem  of  child 

prostitution (similarly e.g. the Hungarian film Iska’s Journey). 

Pálfi‘s provoking film I Am Not Your Friend excited a slight discussion because Pálfi 

left his thoroughly stylized world and headed for the reality of Hungarian thirty-year-olds 

who spend their lives according to the “carpe diem” motto disregarding whether they hurt 

other people’s feelings. Pálfi made the film in three weeks using pure improvisation on set. 

Wolfy  was another jewel from the jewel box of Russian soul, forever cursed in our 

country. Like in Piggies, the debut director Sigarev concentrates on the phenomenon of a 

child  in  a  difficult  life  situation,  in  this  case  the  emotional  cold  of  the  mother  which 

consequently transfers to the daughter. 

The Croatian film Will Not Stop There, for many the hot favourite of the competition, 

reflected in the best of Balkan spirit the ever persisting tension between the Serbian and 

Croatian sides. Director Brešan took an absurd plot where a Croatian sniper falls in love 

with the wife of his target – a Serbian army commander he follows in his viewfinder. After 

the end of the war he looks for the girl, buys her out of a brothel and a bitter-sweet 

Balkan romance, which does not slide to greyness, can start. 

On the contrary a big disappointment was the Slovak debut Soul at Peace by Balko. 

With its topic and style the film returns to the tradition of the Slovak New Wave which 

spread to the 80s and disappeared only with the break-up of Czechoslovakia. The weak 

point of  the film is  a certain  anachronism and the accentuation of the nearly comical 

macho style in the script written by Jiří Křižan. Křižan tries to re-evoke the values which 

were topical during the existential 60s when a man’s word and an honest character were 

the idols of intellectuals, nevertheless he slightly forgets that slapping wives is nowadays 

considered  a  symptom  of  domestic  violence.  Despite  his  moral  credit,  the  main 

protagonist  Tono  appears  to  be  a  primitive  blockhead.  The  good  acting  and  the 

camerawork by Martin Štrba save the film. 
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The  Western  European  Cinematography  was  represented  by  Jacquot’s  film  Villa 

Amalia which also dominated the competition. It is an adaptation of Pascal Quignard’s 

novel about a pianist Ann  (Isabele Hupert), who decides to change her whole life and 

literally  erase  her whole  official  identity  and career and leave Paris  as a result  of  an 

accidental meeting with an old acquaintance. The film keeps the traditional French rhythm 

which gradually frees the narration of superfluousness (similarly Ann gets rid of stuff in 

her flat) and leads to a slight trance in the end when Ann wordlessly wanders through 

Swiss Alps to the Italian house on the Mediterranean coast of her dreams – Villa Amalia. 

Unfortunately the Czech „club“ audience and critics unused to hardcore cinephilia were 

rather surprised and didn’t accept the film very well. 

The Danish film Applause was also a strong experience, based mainly on the acting 

of  Paprika  Steen  (famous  from the  Dogma films  -  The  Celebration,  Mifune)  and  the 

ambitions of the debuting Martin Zandvliet. Zandvliet directed in a rather resolute way – 

he slightly links to the Dogma style but he took a lot from Cassavetes, and stylised Steen 

as Gena Rowlands. Unlike Cassavetes, he misses a closed ending; realism comes and an 

open ending with it. 

One of the worst experiences I had during the competition was unequivocally the 

Italian film Freedom. A comedy about a modern dance teacher who decides to rehearse a 

musical  based  on  the  life  of  Christ  with  the  prisoners  directly  behind  the  bars  of  a 

detention centre was a hit with the audience; on the other hand it reflects the reverse side 

of Italian nature – „italo-pop“ and the Rai-Uno-TV-station-like acting. 

Dark Conclusion

The worst disappointment and shock of all was the Czech film by Juraj Herz T.M.A. 

which wasn’t included in the competition on the director’s wish. The reason was that it was 

a genre horror and wouldn’t tune in with the other films. That alone wouldn’t matter at all 

if  T.M.A. was a quality film. However that is not the case despite the effort of the Czech 

journalists  to  find  something  good  about  it.  It  is  even  sadder  because  Herz  finally 

managed to make a pure horror but it was the purity of the genre which proved to be the 

fatal mistake. The basic problem of the film is that it is too complicated. A bit self-centred 

script by Martin Němec (who is like the main protagonist a musician and artist, and also 

appears  in  the  opening  credits  of  the  concert)  is  on  the  right  card  with  the  unused 

potential of the Sudetenland border region and the motive of an abandoned house in the 

autumn forest. The problem comes with the choice and guidance of the actors where he 
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bets  on  the  sensuousness  of  the  characters  in  a  space  which  should  stay  static  and 

freezing cold. Herz, and also the director of photography Macháně conform the picture and 

the space to these neurotics who very soon turn out to be hysterical characters – the 

otherwise  good  camera  overuses  the  Dutch  roll  (to  express  the  gradually  advancing 

insanity  of  the  main  hero)  and  close-ups.  Herz  accentuates  the  characters’  acting 

(theatrically rebelling musicians or nymphomaniacs) by sexual and violent scenes which 

work on their own but the acting doesn‘t. The film is too complicated – Němec’s idea of a 

psychoanalytical  spiral  into  the  repressed  memories  in  a  vicious  space  is  practically 

preserved, but there are two spaces now – the sick place and the hero’s sick mind. Herz 

adds his characteristic line of memories of the Nazi frenzy, which brings the hero’s purely 

personal drama into the context of a slightly different film. These spaces can be united 

neither by the story nor by the actors themselves, nor by the director of photography. It is 

a great pity and Herz argues that he made the film primarily for B-horror festivals and 

stylised it on purpose. 

Rudolf Schimera
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Pohledy na východ

Soutěž Na východ od západu na MFF Karlovy Vary 2009

Není příliš  pochyb o tom, že soutěžní sekce  Na východ od západu karlovarského 

filmového  festivalu  je  přesně  onou  profilovou  sekcí,  jež  dává  celému  festivalu  určitý 

charakter a vymezuje ho v rámci ostatních festivalových akcí. Ostatně i zahraniční média 

se o daném filmovém exkurzu do „východního bloku“ zmiňují – trochu příliš poeticky - 

jako  o  pestrobarevném  oknu  do  světa  východoevropského  filmu.  Dle  oficiální 

dramaturgické strategie dané sekce je soutěž Na východ od západu primárně zaměřena na 

filmy zemí bývalého komunistického panství, přičemž se zároveň snaží upozornit západní 

publikum i na zajímavé filmové tituly ze zemí asijské části bývalého Sovětského svazu. 

Své zaměření přitom vcelku pochopitelně zakotvuje v geografické poloze České republiky, 

neboť  právě  naše  země  je  svou  polohou  (ale  i  kulturním prostředím)  středem určité 

hranice mezi východem a západem, resp. se takto často snažila charakterizovat. V celkové 

strategii  celého  festivalu  je  tento  dramaturgický  plán  zcela  pochopitelný,  z hlediska 

propagace festivalu žádoucí a z pohledu běžného diváka jistě vítaný. Filmová produkce 

zemí „na východ od západu“ se může mnohdy stát pro českého diváka (a nejen pro něho) 

zajímavější  alternativou  vzhledem  k „západní“  kinematografii  silných  evropských  zemí 

(Francie,  Velká  Británie,  Německo,  Španělsko,  Itálie,  severské  země),  popř.  USA; 

pomineme-li dnes již poněkud archaické vidění západ-východ (např. vzhledem k mnoha 

koprodukcím), je jasné, že onen „východ“ může mnoho nabídnout. Jednak se tím festival 

zaměřuje  na  tradiční  kinematografie,  s historií  mnoha  úspěchů,  Polska,  Maďarska, 

Rumunska a hlavně Ruska (ostatně současná produkce ruského filmu je u nás prakticky 

neznámá), jednak si tím otvírá možnost pohlédnout na méně známé kinematografie, např. 

Gruzie, Ázerbájdžánu, zemí bývalé Jugoslávie atd., které jsou pro „západ“ jednoznačně 

atraktivní. Primární otázkou pak ale zůstává, zda se festivalu podaří daný dramaturgický 

plán náležitě naplnit kvalitními, objevnými snímky, které díky svému uvedení na festivalu 

tzv. kategorie „A“ příp. proniknou do zahraničních západoevropských filmových kruhů. 

Filmový festival v Karlových Varech není pochopitelně jediným festivalem zaměřeným 

na filmy východní části Evropy, popř. asijské části bývalého Sovětského bloku. I v této 
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oblasti panuje v rámci evropských festivalů tvrdá konkurence: přímými konkurenty pro 

Karlovy Vary (vyjma národních přehlídek) jsou festivaly v Moskvě, Rotterdamu, Cottbusi, 

Sofii,  Varšavě  a  v Kluži.  Moskevský  festival  je  navíc  časově  těsně  před  festivalem 

v Karlových  varech  (tento  rok  v termínu  19.  –  28.  6.),  Cottbus  je  zase  přímo 

specializována  na  východoevropské  filmy  (Festival  des  osteuropäischen  Films);  a  na 

letošním programu soutěže Na východ od západu je to znát: polovina snímků v soutěži již 

běžela na jiných festivalech (polský film  Prasklina a  chorvatsko-slovinský film  Ničí  syn 

dokonce v Cottbusi minulý rok). Z celkového počtu čtrnácti filmů (v posledních dvou letech 

se sekce ustálila na počtu patnácti snímků v soutěži) představily Karlovy Vary tři světové 

premiéry (Žít!,  Tlumená světla a  Ďáblovo město; v roce 2008 to byla jedna, roku 2007 

dvě světové premiéry). Do programu soutěže se letos dostal jeden český film (El Paso 

režiséra  Zdeňka  Tyce)  a  tři  filmy,  jež  získaly  již  nějaké  ocenění  na  prestižnějších 

festivalech: Papírový voják režiséra Alexeye Germana jr. (Stříbrný lev za nejlepší režii na 

festivalu v Benátkách), Ničí syn (Velká cena na festivalu v Cottbusi) a Prasklina (Zvláštní 

cena  v Cottbusi).  Tradičně  silné  zastoupení  zde  měly  maďarské filmy (Sedmý kruh,  r. 

Árpád Sopsits a Ztracené časy, r. Áron Mátyássy), do Varů tak opět zavítal film nadějného 

maďarského kameramana Márka Györiho (Sedmý kruh, v roce 2007 Šťastný nový život, r. 

Árpád Bogdán; navíc v programu – v sekci Horizonty – se objevil i jeho další film Katalin 

Varga debutujícího  režiséra Petera Stricklanda).  Naopak letos  neměl  divák  šanci  vidět 

rumunský film (a to v rámci celého programu festivalu), přitom se hned několik snímků 

přímo nabízelo (namátkou): např.  The Happiest Girl in the World  (ceny na Sundance a  

C.I.C.A.E. Award v sekci Fórum na Berlinale) režiséra Radu Jude, celovečerní dokument 

The Flower Bridge (nejlepší rumunský film roku) Thomase Ciuleie nebo Exchange klasika 

rumunského filmu režiséra Nicolae Margineanu (nehledě na to, že výběr úplně ignoroval 

svérázný projekt rumunských režisérů  Tales from the Golden Age uvedený letos v sekci 

Un certain regard v Cannes). 
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Jaká ale byla vlastně soutěž Na východ od západu tento rok? 

(1) Přes  všechny  výtky  se  domnívám,  že  kvalitní.  Nabídla  hned  několik 

pozoruhodných snímků:  40. dveře (r. Elchin Musaoglu, Ázerbájdžán 2008),  Žít! (r. Artan 

Minarolli,  Albánie,  Rakousko,  Francie  2009),  Sedmý kruh (r.  Árpád  Sopsits,  Maďarsko 

2009)  a  Ničí  syn (r.  Arsen  Anton  Ostojič,  Chorvatsko,  Slovinsko  2008);  film,  jenž 

pravděpodobně  nejvíce  rozdělil  názorově  redakci  Fantomu (Papírový  voják,  r.  Alexey 

German jr.) a – bohužel – i filmy nevalné kvality (Tlumená světla, r. Ignas Miškinis, Raci, r. 

Ivan Cherkelov).

(2) Opět  se  ukázalo,  že  Karlovy  Vary  částečně  těží  z filmů,  již  úspěšných  a 

oceněných na  jiných festivalech (minulý  rok vzpomeňme  Tulpan).  Naopak se  jim daří 

získávat zajímavé tituly z pobaltských zemí (zvl. minulý rok ve světové premiéře uvedený 

film  Byl jsem tady, r. René Vilbre, Estonsko, Finsko 2008). Tento rok se tato tendence 

nepotvrdila.

(3) Vedle  často  závažných  témat  (tento  rok  spojených  s válečnými  konflikty)  se 

objevují  filmy,  vyrovnávající  se  danou  problematikou  poněkud  humornější,  téměř  až 

absurdnější formou – srbský film  Ďáblovo město (r. Vladimir Paskaljevič) je i přes svůj 

komerčněji zaměřený styl osvěžujícím pohledem na srbskou realitu. 

40. dveře (r. Elchin Musaoglu, Ázerbájdžán 2008)

Pohádkově motivovaný příběh mladého Rustama o cestě za odpovědností a morální 

dospělostí  v režii  zkušeného Elchina Musaoglua byl  – dle  mého – jedním z překvapení 

karlovarské soutěže. Realisticky komponovaná kamera, často využívající z ruky dynamiku 

dějových sekvencí skvěle zobrazuje prostředí hlavního města Baku, kam mladý Rustam 

odjíždí, aby se naučil, jak zabezpečit rodinu. Celkově realisticky komponované vyprávění 

je občas narušeno fantaskními motivy, jež vynalézavě pracují s kontrastem světla a tmy 

(skvělé  sekvence  s pouliční  lampou).  Jde  zcela  jistě  o  film,  jenž  by  neměl  uniknout 

každému zájemci o exotičtější kinematografie a jenž si v druhém plánu klade otázku po 

autenticitě filmového vyprávění. Film byl poprvé představen na festivalu v Houstonu a na 

Týdnu ázerbájdžánského filmu v Maďarsku.
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Žít! (r. Artan Minarolli, Albánie, Rakousko, Francie 2009)  

Další příjemné překvapení této soutěže pochází tentokrát z Albánie. Zkušený Artan 

Minarolli natočil film o tradici krevní msty pohledem mladého muže, který – chtě nechtě – 

musí respektovat starodávnou tradici, jež se dědí z otce na syna. Pod hrozbou smrti je 

nucen  postupně  odkrývat  složitý  a  krutý  svět  hodnot  světa,  kterému  již  nerozumí. 

Minarolli  zvolil  tradičně  chronologický  styl  vyprávění,  které  ale  dokázal  ozvláštnit 

specifickými prostředky, zvl. kamerou a střihem (velmi povedené sekvence rokování rady 

starších snímané ruční kamerou). Nebál se ani poetizace určitých scén, zvl. závěrečného 

vyústění daného sporu, kterou stylizoval do mírně romantického hávu. Závěrečný epilog – 

dle skutečných událostí – jen podtrhl naléhavost celého vyprávění. 

Tlumená světla (r. Ignas Miškinis, Litva, Německo 2009)

Kinematografie  pobaltských  států  již  několikrát  dokázala,  že  rozhodně  stojí  za 

pozornost,  ale  v pořadí  druhý  snímek  režiséra  Ignase  Miškinise  je  spíše  ukázkou 

manýristické  tendence  „festivalově  uměleckých“  filmů,  založených  zdánlivě  na  volném 

seskupení  scén  „ze  života“  určitých  postav.  Příběh  navenek  úspěšného,  ale  vnitřně 

nešťastného  třicátníka  Tadase  je  přesně  tím  tvarem,  který  i  přes  občasné  absurdně-

komediální sekvence a nápaditý střih nabízí jen nudu prefabrikovaných úvah nad lidskou 

svobodou  v odcizeném,  přetechnizovaném  světě.  Rozhodně  jeden  z nejhorších  filmů 

v dané soutěži.
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Šamanka (r.  Guka  Omarova,  Kazachstán,  Rusko,  Francie,  Německo 
2008)

Festivaly  (Moskva,  Toronto,  Rotterdam)  již  prověřený  snímek  režisérky  Guky 

Omarovy je působivě natočený film o střetu pradávných šamanských praktik s moderní 

civilizací v příběhu staré ženy, doufající ve šťastný konec jednoho prokletí za pomoci jejího 

vnuka. Omarové (vzpomeňme její velmi úspěšný debut Cvok, 2004) se podařilo plasticky 

vykreslit složitou situaci kazachstánského prostředí. Jde o další přesvědčivý příklad toho, 

že film v Kazachstánu stojí za pozornost, i když je z velké části závislý na zahraničních 

koprodukcích. Důkazem tohoto tvrzení jsou filmy jako  Tulpan (r. Sergey Dvortsevoi),  A 

Gift to Stalin (r. Rustem Abdrashev), jenž slavil  úspěch na festivalu v Pusanu, a právě 

Šamanka. 

Papírový voják (r. Alexey German jr., Rusko 2008)

Stříbrným lvem v Benátkách oceněný snímek ruského režiséra Alexeye Germana jr. 

vzbudil v redakci Fantomu vášnivé diskuze o funkci a zajímavosti divadelního aranžmá ve 

filmu. Příběh, nasycený různými literárními (Tolstoj, Dostojevskij) i divadelními (zvláště 

Čechov) reminiscencemi, je neotřelým pohledem na jednu etapu skvělé sovětské historie 

technického vývoje – skupina postav je na kosmické základně Bajkonur svědkem prvního 

letu člověka do kosmu, ale také tragicko-komickým eskapádám osudu, jenž v literárně 

stylizovaném vyprávění přesouvá jednotlivé postavy jako šachové figurky po ploše života. 

Jde o film, který svým stylem, podobou i charakterem vybízí k diskuzi – nad způsobem 

filmového vyprávění.
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Ďáblovo město (r. Vladimir Paskaljevič, Srbsko 2009)

Debutující režisér Vladimir Paskaljevič natočil hořkou komedii o osudových strastech 

několika  postav  žijících  v Bělehradě.  Absurdně-groteskní  tón  vyprávění  skvěle  svědčí 

pozvolnému záměrnému odhalení jednotlivých krutostí, páchaných konkrétními postavami. 

Stále aktuální kontrast bohatého a chudého světa, který často donutí postavy pošlapat 

všechny své přesvědčení, v Paskaljevičově filmu koresponduje s realisticky načrtnutou linií 

kriminálního světa moderního Srbska. Jde o film, který nezaujme formou, ale zvláštně 

absurdně-komediálním pohledem na současnou realitu. Rozhodně však jde o další příklad 

vzrůstající  kvality  srbského  filmu;  vzpomeňme  filmy  Love  and  other  Crimes Stefana 

Arsenijeviče,  Paper  prince Marko  Kostiče  (uvedeno  minulý  rok  na  Zlínském filmovém 

festivalu) a provokativní pohled na sexuální služby ve filmu On the Beautiful Blue Danube 

Darko Bajiče.  

El Paso (r. Zdeněk Tyc, Česká republika 2009)

Jediný český zástupce v obou soutěžních kategoriích celovečerních filmů je dalším 

pohledem režiséra Tyce na sociální realitu naší země. Po „umělých“ a nevýrazných Malých 

oslavách se  Tyc  vrací  ke  kombinaci  profesionálních  herců  se  skutečnými  představiteli 

daného  příběhu  a  realisticky  vypráví  příběh  o  rozdílnostech  života  Romů  vzhledem 

k většinové  společnosti  svázané  povinnostmi  a  zákony.  Místy  televizní  aranžmá 

v kombinaci s polodokumetárními záběry vytváří zvláštní celek, jenž pravděpodobně stojí 

za vidění. 
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Druhý břeh (r. George Ovashvili, Gruzie, Kazachstán 2008)

Cenami (Paris, Seattle, Jerevan) ověnčený film režiséra Ovashviliho a představený 

letos v sekci Kplus na Berlinale je dalším vyprávěním o následcích válečného konfliktu, 

tentokráte v rámci  - v současnosti vcelku aktuálním – sporu mezi Abcházií a Gruzií. Mladý 

Tedo byl donucen i s matkou opustit rodnou Abcházii, a živoří tak na kraji gruzinského 

hlavního  města  Tbilisi.  Jednoho  dne  se  rozhodne  vrátit  se  do  rodného  kraje,  nalézt 

vlastního  otce  i  vlastní  rodinné  kořeny.  Ovashvili  zobrazuje  neklidnou  atmosféru 

s odstupem, jenž kombinuje úchvatné celky, tamější přírodní scenérie, snímané pomalou 

jízdou kamery s drobnokresbou jednotlivých postav, zachycených ruční kamerou z různých 

úhlů  pohledu.  I  když  jde  opět  o  snahu vyprávět  univerzální  příběh,  film  působí  živě, 

přesvědčivě, a to hlavně díky soustředěnému výkonu hlavního hrdiny.

Sedmý kruh (r. Árpád Sopsits, Maďarsko 2009)

Pravděpodobně  nejlepší  snímek pocházející  z Maďarska  na  letošním karlovarském 

festivalu od režiséra Sopsitse, jenž se již potřetí věnuje problematice a záhadnosti dětské 

duše (předtím ve filmech  Střelnice, 1989 a  Opuštěný, 2001 – cena Ministra kultury na 

festivalu ve Zlíně). S odkazem na Dantovu Božskou komedii vypráví Sopsits příběh party 

mladých  lidí,  kteří  se  ocitnou mezi  dvěmi  názorově  silnými  tradicemi  –  náboženskou, 

reprezentovanou  postavou  mladého  kněze  Gábora,  a  pohanskou,  kterou  zastupuje 

záhadný  kluk  jménem Sebestyén.  V úchvatně  snímaném filmu,  kombinujícím  tradičně 

pomalou jízdu kamery s dynamickým střihem sekvencí snímaných z ruky, se před diváky 

postupně odkrývá ambivalentní rovina lidského světa se všemi zákoutími. Proč redukovat 

celý příběh pouze na strasti dětské duše? Krutost i  zoufalství představuje Sopsits jako 

integrální  části  lidské  duše  –  děti  jsou  jen  výrazným  příkladem  daného  fenoménu; 

podléhají mnohem jednodušeji, nebo ne?

[41]



50. číslo, srpen 2009 l issue no. 50, August 2009

Ničí syn (r. Arsen Anton Ostojič, Chorvatsko, Slovinsko 2008)

Snímek úspěšného chorvatského režiséra Arsena Antona Ostojiče vypráví příběh o 

osudech  válečného  veterána  Ivana,  jenž  přišel  o  nohy,  a  je  tak  nucen  žít  svůj  život 

v domácnosti  s rodiči,  jejichž  minulost  se  dotkne  všech  zúčastněných  postav.  Mnoha 

cenami vyznamenaný film (Pula, Cottbus) stojí především na skvělém hereckém výkonu 

Alena  Liveriče,  jenž  postavě  Ivana  vtiskl  nesmlouvavou  dávku  fanatismu,  zoufalství  i 

hrdosti. Film, jenž od počátku směřuje k osobní tragédii, skvěle pracuje s detaily hlavního 

hrdiny,  který  svým sebe-destruktivním jednáním skvěle  zobrazuje  komplikovaný vztah 

Chorvatů  k Srbům.  Bez  formálních  příkras  natočený  film  taktéž  pozoruhodně  pracuje 

s ústředním  hudebním  motivem  –  nápěvkem,  který  odeznívá  v uších  i  delší  dobu  po 

shlédnutí snímku.

Jeden a půl pokoje (r. Andrej Chržanovskij, Rusko 2008)

Formálně zajímavý snímek režiséra Chržanovského vypráví o osudu slavného básníka 

Josifa Brodského, nositele Nobelovy ceny, jenž byl donucen opustit rodný Sankt Peterburg. 

Film, kombinující  hrané, animované i  divadelně inscenované pasáže, je osobní zpovědí 

velkého básníka,  jež kombinuje osobní vzpomínky s historickými událostmi dané doby. 
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Chržanovského film je biografickou freskou, vzdávající hold jednomu významnému umělci 

i  dlouhé  tradici  ruské  kinematografie.  Film  byl  s úspěchem  promítán  na  festivalech 

v Rotterdamu a v Istanbulu. 

Raci (r. Ivan Cherkelov, Bulharsko 2009)

Dle mého druhý nejhorší snímek dané soutěže, který nenápaditě vypráví o osudovém 

náhodném střetu dvou kamarádů ve službách kriminálního podsvětí. Režisér Cherkelov se 

sice  snaží  vykreslit  složitou  situaci  bulharského  prostředí,  ale  svým  vyprávěním  – 

natočeným bez nápadu – jen povrchně spojuje realistickou linii svého příběhu s pseudo-

zamyšlením nad vrtkavou osudovostí některých setkání. Film byl uveden v hlavní soutěži 

Moskevského festivalu. 

Prasklina (r. Michal Rosa, Polsko 2008)

Festivaly  (Cottbus,  Seattle)  prověřený  film  polského  režiséra  Michala  Rosy  je 

komorním  psychologizujícím  vyprávěním  o  manželské  dvojici,  do  jejichž  třicetiletého 

soužití  krutě  vstoupí  informace o  manželově  kolaboraci  s komunistickým režimem,  jež 

navíc  spočívala  v donášení  informací  na  otce  vlastní  manželky.  Rosa  využívá  přítmí 

interiérů, aby navodil tesknou a úzkostnou náladu, která provází oba hlavní protagonisty 
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celý filmový příběh. Neústupnost až tvrdohlavost hlavní ženské postavy (oceněná Jadwiga 

Jankowska-Cieslak) je určitou synekdochou polského přístupu ke komunistické minulosti. 

Ztracené časy (r. Áron Mátyássy, Maďarsko 2009)

Debutující režisér Mátyássy natočil působivý snímek o komplikovaném vztahu dvou 

sourozenců, Ivána a postižené Eszter, jež je za podivných okolností znásilněna. V malém 

městečku na východě Maďarska plyne život pomalým tempem – podobně snímá dějové 

sekvence i kameraman Máté Herbai, jen v rozhodujících dějových zlomech nabízí střihově 

dynamičtější pohledy z několika úhlů. Film, stylově připomínající mistrovství Bong Joon-

hoa, umělecky vytříbeným způsobem vypráví o vině, trestu i pomstě s tradičně osudovými 

kontacemi,  charakteristickými pro maďarský film.  Snímek získal  hlavní cenu na Týdnu 

maďarského filmu. 

Michal Kříž

Ocenění:

Cena Na východ od západu: Jeden a půl pokoje (r. Andrej Chržanovskij, Rusko 2008)

Zvláštní uznání: Prasklina (r. Michal Rosa, Polsko 2008)  
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Top 5 autora textu:

40. dveře (r. Elchin Musaoglu, Ázerbájdžán 2008)

Sedmý kruh (r. Árpád Sopsits, Maďarsko 2009)

Žít! (r. Artan Minarolli, Albánie, Rakousko, Francie 2009)

Ničí syn (r. Arsen Anton Ostojič, Chorvatsko, Slovinsko 2008)

Šamanka (r. Guka Omarova, Kazachstán, Rusko, Francie, Německo 2008)
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Look to the East

The „East of the West „Competition at Karlovy Vary IFF 2009

There isn’t much doubt that the „East of the West“competition at the Karlovy Vary 

film festival is exactly "the" kind of a profile section that gives the whole festival a certain 

character. After all even the foreign media call this film excursion to the „Eastern block“– a 

bit  too  poetically  –  "a  multicoloured  window to  the  world  of  East-European  cinema". 

According  to  the  official  dramaturgic  strategy  of  this  section,  the  „East  of  the  West“ 

competition focuses primarily on films from the former communist block and at the same 

time tries to make the Western audience aware of interesting films from the Asian part of 

the former Soviet Union. Its focus is quite logically anchored in the geographical position 

of the Czech Republic, because our country is due to its position (and cultural milieu) the 

centre of a certain borderline between the East and the West, or rather has often tried to 

present itself in this way. This dramaturgic plan is quite understandable within the overall 

strategy of the festival, quite desirable with respect to the festival promotion and quite 

welcome with respect to the general audience. For the Czech audience, the film production 

of the „East of the West“ countries can often become an interesting alternative to the 

„Western“ cinematography of strong European countries (France, Great Britain, Germany, 

Spain, Italy and the Scandinavian countries), or of the USA. If we ignore the nowadays a 

bit archaic vision of West-East (e.g. with regard to a lot of co-productions), it is clear that 

the  „East“has  a  lot  to  offer.  On  the  other  hand,  the  festival  focuses  on  traditional 

cinematographies with a successful history, Poland, Hungary, Romania and mainly Russia 

(after  all  the  current  Russian  production  is  practically  unknown  in  our  country),  and 

simultaneously opens the opportunity to look at the less-known cinematographies, e.g. 

Georgia, Azerbaijan, former Yugoslavia countries etc., which are unequivocally attractive 

for the „West“. The primary question remains if the festival manages to keep the given 

dramaturgic plan with good enough and breakthrough films which could then thanks to 

the presentation at an „A“ level festival get into foreign West-European film circles. 

The Karlovy Vary film festival is of course not the only festival focused on films from 

the Eastern part of Europe, or from the Asian part of the former Soviet block. Even in this 
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field there is  severe competition among European festivals,  the direct competitors  for 

Karlovy Vary (apart from national showcases) being the festivals in Moscow, Rotterdam, 

Cottbus, Sofia, Warsaw and Kluže. What's more, the Moscow festival takes place directly 

before the Karlovy Vary festival (this year from 19th-28th June) and Cottbus specializes in 

East-European films  (Festival des osteuropäischen Films).  This is reflected in this year’s 

programme of the “East of the West” competition:  half of the films in the competition had 

been shown at other festivals (Polish film Scratch and Croatian-Serbian film No One’s Son 

even in Cottbus last year). Out of all fourteen films (in the last two years there was a 

constant number of fifteen films in the competition) Karlovy Vary presented three world 

premieres (Alive!, Low Lights and Devil’s Town; in 2008 only one and in 2007 two world 

premieres). The competition programme this year included one Czech film (El Paso by 

Zdeněk Tyc) and two films which had received a prize at more prestigious festivals: Paper 

Soldier by Alexey German Jr. (Silver Lion for Best Director at the Venice festival) and 

Scratch (Special  Prize for an Outstanding Artistic  Contribution at the Cottbus festival). 

Hungarian  films  were  traditionally  strongly  represented (The  Seventh  Circle by  Árpád 

Sopsits,  Lost  Times by  Áron  Mátyássy),  which  means  that  Karlovy  Vary  once  again 

presented the work of the promising Hungarian director of photography Márk Györi (The 

Seventh Circle; Happy New Life directed by Árpád Bogdán in 2007; and yet another film 

Katalin Varga by a debut director Peter Strickland in the „Horizons“section). On the other 

hand there wasn't a single Romanian film this year (not even within the whole festival 

programme), although there were films to choose from e.g. (at random):  The Happiest 

Girl in the World by Radu Jude (awarded at Sundance and with the C.I.C.A.E. Award in the 

Berlinale „Forum“ section), a feature documentary The Flower Bridge (the best Romanian 

film of the year) by  Thomas Ciulei or  Exchange by the classical Romanian film director 

Nicolae  Margineanu  (regardless  of  the  fact  that  the  selection  completely  ignored  the 

original project of Romanian directors  Tales from the Golden Age presented this year in 

the „Un certain regard“ section at Cannes). 

So what was the „East of the West „competition like this year?

(1) Despite all the criticism I believe it was good. It offered several extraordinary 

films:  The 40th Door (by Elchin Musaoglu, Azerbaijan 2008),  Alive! (by Artan Minarolli, 

Albania, Austria, France 2009), The Seventh Circle (by Árpád Sopsits, Hungary 2009) and 

No One’s Son (by Arsen Anton Ostojić, Croatia, Slovenia 2008), but also – unfortunately – 
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films of very poor quality (Low Lights, by Ignas Miškinis, Crayfish, by Ivan Cherkelov). The 

Fantom editors' opinions most differed probably by Paper Soldier, by Alexey German Jr. 

(2) Karlovy Vary once again proved to derive benefit from showing films which had 

been successful and awarded at other festivals (remember last year’s  Tulpan). On the 

other hand, it tends to acquire interesting films from the Baltic countries (esp. last year 

the world premiere of I Was Here by René Vilbre, Estonia, Finnland 2008), although this 

tendency didn’t manifest this year.

(3) Apart from often very important topics (this year connected to wars) there were 

films which dealt with the given topic in a slightly more humorous, nearly absurd, form – 

the  Serbian  film  Devil’s  Town (by  Vladimir  Paskaljević)  is  despite  my  own  more 

commercially focused style a very refreshing look at the Serbian reality.

The 40th Door (by Elchin Musaoglu, Azerbaijan 2008)

A fairy-tale like story of young Rustam about the path to responsibility and moral 

maturity directed by Elchin Musaoglu was – in my opinion – one of the surprises of the 

Karlovy Vary competition. Realistically composed camera work, often using the hand to 

make plot sequences more dynamic, brilliantly pictures the milieu of the capital city of 

Baku  where  young  Rustam goes  to  learn  how to  provide  for  his  family.  The  overall 

realistically composed narrative is sometimes disturbed by fantastic motives which skilfully 

use the contrast of light and dark (remarkable scenes with a street lamp). It is surely a 

film which no real  fan of more exotic  cinematography should leave out and which on 

another  level  questions  the  authenticity  of  film  narration.  The  film  had  already  been 

presented at the Houston festival and at the Azerbaijan Cinema Week in Hungary. 

Alive! (by Artan Minarolli, Albania, Austria, France 2009)

Another  pleasant  surprise  of  this  competition  came  from  Albania.  Experienced 

director Artan Minarolli made a film about the tradition of blood revenge seen through the 

eyes of a young man who, regardless if he wants to or not, has to respect the ancient 

tradition, which is inherited from father to son. Under the threat of death he is forced to 

gradually  unveil  the  complicated  and  cruel  world  of  values  he  does  not  understand 

anymore.  Traditionally,  Minarolli  chose  the  chronological  style  of  narration,  which  he 

managed  to  enrich  with  specific  means,  esp.  camera  and  editing  (a  very  well  shot 

sequence of  the elders’  council  meeting shot  with hand camera).  He wasn’t  afraid  to 

poetize certain scenes, esp. the final conclusion of the dispute which he stylised into a 
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slightly  romantic  array).  The  concluding  epilogue  –  based  on  real  events  –  only 

emphasises how urgent the situation is. 

Low Lights (by Ignas Miškinis, Lithuania, Germany 2009)

The Baltic countries’ cinematography has proved several times it is worth seeing, but 

the second film by Ignas Miškinis is rather an example of a mannerist tendency of the 

“festival-art” films which are based on seemingly free associations of “real-life” scenes of 

certain characters. The story of a seemingly successful but internally unhappy thirty-year-

old Tadas is  exactly  the form which despite  occasional  absurdly comic  sequences and 

original  editing  offers  only  the  boredom  of  prefabricated  contemplations  on  human 

freedom in an alienated and over-engineered world. Definitely one of the worst films in 

the competition. 

Native  dancer (by  Guka  Omarova,  Kazakhstan,  Russia,  France, 
Germany 2008)

Guka  Omarova  made  a  film  which  has  proved  its  qualities  at  several  festivals 

(Moscow, Toronto, Rotterdam). It follows the clash of ancient shaman practices with the 

modern civilisation in the story of an old woman who is hoping for a happy ending of an 

old curse with the help of her grandson. Omarova (let’s not forget her very successful 

debut  Schizo, 2004) managed to draw very plastically the complicated situation of the 

Kazakh  milieu.  It  is  another  convincing  example  that  Kazakh  films  are  worth  seeing 

despite being dependant for the most part on foreign co-productions. Films like Tulpan (by 

Sergey Dvortsevoi),  A Gift to Stalin (by Rustem Abdrashev), which achieved success at 

the Pusan festival, and the Native Dancer itself prove it very well. 

Paper Soldier (by Alexey German Jr., Russia 2008)

German‘s film, which received the Silver Lion at the Venice festival, incited a heated 

debate among the Fantom editors about the function and appeal of theatre arrangement 

in  a  film.  The  story,  filled  with  various  literary  (Tolstoy,  Dostoyevsky)  and  theatre 

(especially  Chekhov) reminiscences, is an original look at one phase of the outstanding 

Soviet history of technical development. A group of people at the Baikonur space station 

witness the first manned space flight but also the tragicomic twists of fate which in a 

literary stylised narration moves the individual characters like chess figures on the board 

of life. The style, form and character open a discussion about the film narration. 
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Devil’s Town (by Vladimir Paskaljević, Serbia 2009)

The debut director Vladimir Paskaljević made a bitter comedy about the sufferings of 

several characters living in Belgrade.  The absurd-grotesque tone of the narration is ideal 

for the gradual intentional disclosure of individual cruelties carried out by the protagonists. 

The ever topical contrast of the rich and poor world, which often forces the characters to 

trample down all their beliefs, corresponds in  Paskaljević’s  film to the realistically drawn 

line of the criminal world of modern Serbia. It is a film which attracts not by the form but 

by a distinctly absurd-comedic view of the present reality. It is definitely another example 

of the growing quality of Serbian film; for example films like  Love and other Crimes by 

Stefan Arsenijević,  Paper Prince by Marko Kostić  (presented last  year at the Zlín film 

festival)  and  a  provocative  look  at  sexual  services  in  the  film  On the  Beautiful  Blue 

Danube by Darko Bajić.

El Paso (by Zdeněk Tyc, Czech Republic 2009)

The  only  Czech  film  in  both  competition  feature  film  categories  is  Zdeněk  Tyc’s 

another look at the social reality of our country. After „artificial“ and indistinctive  Small 

Celebrations Tyc returns to the combination of professional actors and real impersonators 

of the given story and realistically pictures the differences between the lives of the Roma 

and the majority society bound by duties and laws. The film sometimes feels like a TV 

adaptation, which in combination with half-documentary footage creates a film probably 

worth seeing. 

The Other Bank (by George Ovashvili, Georgia, Kazakhstan 2008)

Ovashvili’s film, which has received a lot of prizes (Paris, Seattle, Yerevan) and was 

presented at the „Kplus“ section at this year’s Berlinale, is another narrative about the 

consequences  of  a  war,  this  time  of  the  quite  topical  conflict  between  Abkhazia  and 

Georgia. Young Tedo was forced to leave his home country Abkhazia with his mother and 

now lives poorly in the suburbs of the Georgian capital of Tbilisi. One day he decides to 

return to his homeland, find his father and his family roots. Ovashvili depicts the stirring 

atmosphere with distance which combines magnificent full  shots of the nature scenery 

using a follow shot and detailed portraits of the individual characters using hand camera 

from various angles. Although it is again an effort to narrate a universal story, the film 

feels convincing, mainly thanks to the concentrated performance of the main protagonist. 
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The Seventh Circle (by Árpád Sopsits, Hungary 2009)

Probably the best Hungarian film at this year’s Karlovy Vary festival by Sopsits, who 

has already made three films on the mysterious soul of a child (Shooting Gallery in 1989 

and  Abandoned in  2001 – the Minister  of  Culture Award at  Zlín  festival).  With cross-

references to Dante’s  Divine Comedy Sopsits tells the story of a group of young people 

who arrive between two strong traditions – religious one represented by the character of a 

young priest Gábor and a pagan one represented by a mysterious boy called Sebestyén. 

The magnificently  shot  film,  which combines  the  traditionally  slow follow shots  and a 

dynamic  editing  of  hand-shot  sequences,  gradually  uncovers  the  ambivalence  of  the 

human world with all its niches. Why reduce the whole story to the sufferings of a child 

soul?  Sopsits  presents  cruelty  and  despair  as  integral  parts  of  the  human  psyche  – 

children are merely a distinct example of the given phenomenon; they succumb much 

more easily, don’t they?

No One’s Son (by Arsen Anton Ostojić, Croatia, Slovenia 2008)

The successful Croatian director Arsen Anton Ostojić tells a story of the war veteran 

Ivan who had lost his legs and is forced to live his life in the household of his parents. 

Their  past  influences  all  the  characters.  The film has  received a  lot  of  awards  (Pula, 

Cottbus). Its success lies mainly in the excellent acting of Alen Liverić, who furnished his 

Ivan with an uncompromising dose of fanaticism, despair and pride. The film which heads 

for a personal tragedy from the very beginning, works excellently with close shots of the 

main  protagonist  who  perfectly  mirrors  the  complicated  relationship  of  Croatians  and 

Serbs  with  his  self-destructive  behaviour.  The  film  was  shot  without  any  formal 

decorations and uses remarkably well the music motive – a tune which stays in your ears 

even long after you’ve seen the film. 

Room and a Half (by Andrey Khrzhanovsky, Russia 2008)

Khrzhanovsky‘s  formally  interesting  film tells  the  story  of  a  famous  poet  Joseph 

Brodsky, the Nobel-prize winner, who was forced to leave his home town of St. Petersburg. 

The film combines acted, animated and theatre-like passages. It is a personal confession 

of a great poet who combines his personal memories and the historical events of the given 

era. Andrey Khrzhanovsky‘s film is a biographic fresco paying tribute to a great artist and 

to the long tradition of Russian cinematography. The film was successfully screened at 

festivals in Rotterdam and Istanbul. 
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Crayfish (by Ivan Cherkelov, Bulgaria 2009)

In my opinion the second worst  film in the competition which narrates the fatal 

accidental  meeting of two friends in the services of the underworld of crime. Director 

Cherkelov tries to draw a complex situation of the Bulgarian milieu but his narration – shot 

without any invention – only superficially connects the realistic line of the story and the 

pseudo-meditation on the versatile fatality of some encounters. The film was presented at 

the Moscow festival in the main competition. 

Scratch (by Michał Rosa, Poland 2008)

Michał Rosa’s film has already been shown at several festivals (Cottbus, Seattle). It 

is an intimate psychological story of a married couple whose thirty-year-long marriage is 

cruelly disturbed when it comes out that the husband collaborated with the communist 

regime and on top of that informed on the father of his own wife. Rosa uses the twilight of 

interiors to create a sorrowful and distressed atmosphere which accompanies both main 

protagonists the whole story. The stubbornness and obstinacy of the female lead (awarded 

Jadwiga  Jankowska-Cieślak)  is  a  certain  synecdoche  for  the  Polish  attitude  to  the 

communist past.  

Lost Times (by Áron Mátyássy, Hungary 2009)

The  debut  director  Mátyássy  made  an  impressive  film  about  the  complicated 

relationship  of  two  siblings,  Iván  and  retarded  Eszter,  who  is  raped  under  strange 

circumstances. In a small town in the East of Hungary the life has a slow pace – director 

of photography Máté Herbai shoots the film in a similar way, only at the turning points his 

editing  offers  more  dynamic  views  from  several  perspectives.  The  style  of  the  film 

resembles Bong Joon-ho’s mastery, and tells the story of guilt, punishment and revenge 

with  traditionally  fatal  connotations,  which  are  characteristic  for  Hungarian 

cinematography. The film received the main prize at the Hungarian Cinema Week. 

Michal Kříž

Awards:

„The East of the West“Award: Room and a Half (by Andrey Khrzhanovsky, Russia 2008)

Special Mention: Scratch (by Michał Rosa, Poland 2008)
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Text author’s Top 5:

The 40th Door (by Elchin Musaoglu, Azerbaijan 2008)

The Seventh Circle (by Árpád Sopsits, Hungary 2009)

Alive! (by Artan Minarolli, Albania, Austria, France 2009)

No One’s Son (by Arsen Anton Ostojić, Croatia, Slovenia 2008)

Native Dancer (by Guka Omarova, Kazakhstan, Russia, France, Germany 2008)
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Fórum nezávislých

Fórum nezávislých bývá často označováno za jednu ze nejvýznamnějších a divácky 

nejoblíbenějších festivalových sekcí. Pokud se však důkladněji zamyslíme nad filmy letos 

v této sekci  uvedenými,  možná se  neubráníme podezření,  že  výše  uvedené pochvalné 

přívlastky jsou vlastně dnes už jen pouhou matoucí, od dob dřívější odlišné dramaturgie 

setrvale  užívanou  nálepkou,  která  již  příliš  nevypovídá  o  tom,  jak  kvalitně  je  sekce 

vystavěna a naplněna.

V tiskových  materiálech  karlovarského  festivalu  se  o  Fóru  nezávislých  –  o  jeho 

vymezení  či  dramaturgické  koncepci  –  dočteme  jen  málo:  sekce  má  představovat 

nemainstreamový  filmový  pohledu  na  svět,  uvádí  snímky  pokud  možno  objevné, 

originální,  nejčastěji  debuty  a  světové  či  mezinárodní  premiéry.  Takováto  základní 

charakteristika by byla jistě v pořádku, pokud by samotné filmy zařazené do této sekce 

vykreslily divákovi přesnější obraz celkové koncepce a současně by ji výrazněji odlišily od 

ostatních sekcí, majících svým zaměřením k Fóru nezávislých poměrně blízko (např. Jiný 

pohled či Horizonty, z nichž v obou bychom našli filmy, které svým osobitým autorským 

přístupem  leckdy  překonají  výběr  Fóra  nezávislých).  Nedostatečná  vyhraněnost  a 

průraznost této sekce  vyplývá především z toho,  jak festivaloví  dramaturgové pro své 

potřeby (ne)definují  právě onen vcelku  problematický koncept  filmové „nezávislosti“  a 

následně pak také stanovují kritéria pro výběr jednotlivých snímků zahrnutých do Fóra 

nezávislých.  V  době,  kdy  sekci  připravovali  Štefan  Uhrík  a  Hana  Cielová,  usilovala 

dramaturgie zejména o objevování a prozkoumávání teritoria nezávislé kinematografie, o 

filmy  „nezávislé  duchem  a  obsahem,  filmy,  které  divákům  předvedou  něco,  co  ještě 

neviděli“  (Š.  Uhrík,  Festivalový  deník,  30.  června  2006,  s.  15).  Samotné  produkční 

podmínky,  tedy  nejčastější  měřítko  tzv.  „nezávislosti“  filmu,  nehrály  podstatnou  roli. 

V posledních  dvou  letech,  spolu  se  změnou  dramaturgie,  se  karlovarské  vnímání 

nezávislého filmu posunulo jiným směrem (snad i ve snaze vymezit se právě vůči Jinému 

pohledu) a důraz v sekci je kladen především na objevnost ve smyslu uvádění autorských 

debutů  (či  druhých  filmů),  mezinárodních  či  světových  premiér  a  často  také  snímků 

natočených s malým štábem a malým rozpočtem. Taková je alespoň současná prezentace 

sekce Fóra nezávislých navenek, směrem k divákům. 
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Pokud jsou to opravdu v prvé řadě tato měřítka, která jsou rozhodující pro zařazení 

filmu do Fóra nezávislých, je existence a hodnotnost celé sekce jako samostatné poněkud 

diskutabilní.  Oproti  dřívějším ročníkům se také v posledních dvou letech výrazně snížil 

počet  filmů v sekci  uváděných – místo původních třiceti  až čtyřiceti  snímků obsahoval 

letošní výběr pouhých dvanáct snímků. Fórum nezávislých tak částečně přichází o možnost 

systematicky sledovat a představovat komplexnější obraz dění na nezávislé filmové scéně; 

soudě dle letošních titulů podléhal výběr promítaných filmů dost možná více náhodě (resp. 

tomu, který ze začínajících režisérů do Varů poslal či neposlal náhledové DVD se svým 

filmem)  než  cílenému  a  důslednému  mapování  soudobé  nezávislé  kinematografie  a 

aktivnímu hledání kvalitních, dosud neobjevených snímků.

 

Všechno to podivné a nové

 
Samozřejmě, že to vše nemusí znamenat, že by filmy, uváděné ve Fóru nezávislých, 

byly špatné. Naopak, výběr letošního ročníku přinesl několik zajímavých filmů, celkově 

ovšem sekce trpěla citelnou nevyvážeností. Úmysl uvádět přednostně debuty byl naplněn, 

až  na  několik  výjimek šlo  skutečně o  první  (druhé)  filmy,  v případě některých se  ale 

vkrádá domněnka, že kritérium „prvotnosti“ bylo důležité více než jejich samotné formální 

kvality. Některé z promítaných filmů tak jsou zcela průměrné a občas filmařsky nepříliš 

přesvědčivé,  např.  jihokorejské  Sestry  na  cestě,  španělský  (zejména  scenáristicky 

nedotažený) pokus o thriller  Ramírez či kanadský (tentokrát nikoli debutový) film  New 

Denmark. Jejich tvůrcům se ne vždy daří uvést do součinnosti jednotlivé filmové složky, 

zápletky snímků tak mohou vyznívat šablonovitě nebo plytce (Sestry na cestě, Všechno to 
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podivné a nové), někdy filmy (a snad i záměrně) působí téměř až amatérským dojmem 

(New Denmark, částečně La Tigra, Chaco) a odhalují nejistotu a nezkušenost začínajících 

režisérů.

Zcela osobitou autorskou formální koncepcí je výlučný ruský film Kyslík, který Ivan 

Vyrypajev natočil  podle vlastní  divadelní  hry jako kolážovité pásmo stavící  na vizuálně 

přepjaté, agresivní klipové estetice, v níž se sama tradiční filmová řeč téměř ztrácí. Od 

zažitých konvencí (obzvláště narativních) se odvrací také polská adaptace stejnojmenného 

románu  Doroty  Masłowské  Červená  a  bílá režiséra  Xaweryho  Żuławského.  Nesnadno 

přístupná filmová forma, kdy se děj rozvíjí bez jasných logických vazeb a souvislostí, má 

své opodstatnění (hlavní hrdina je permanentně pod vlivem drog), navíc se tak krajně 

stylizovaná filmová řeč pokouší o přiblížení extrémnímu, pokřivenému jazyku Masłowské. 

Obraz  světa,  který  Červená  a  bílá podává,  může  být  iritující,  odpudivý  i  fascinující, 

každopádně však burcuje  z diváka z letargie  a  nabízí  cosi  zcela  odlišného  než většina 

jiných filmů.

 

Eamon

Podobná  kontroverze  se  naopak  netýká  dalších  dvou  –  filmařsky  pravděpodobně 

nejzdařilejších – snímků Fóra nezávislých: absolventského filmu Izraelce Orena Gviliho 

Bezpečný prostor a irského debutu  Eamon Margaret Corkeryové1. Žádný z těchto filmů 

nepřináší  nic  převratného,  nezvykle  originálního  a  výlučného;  oba  jsou  to  citlivé  a 

empatické pohledy na dva intimní životní příběhy. V prvním případě je to svatba mladého 
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židovského páru v Haifě,  neustále  ohrožovaná a narušovaná válkou a bombardováním 

města. Formálně čistý, koncentrovaný snímek je jednoduchou, svěží a nakonec (navzdory 

dějovým okolnostem) optimistickou výpovědí o nepříliš  viditelných aspektech života ve 

válkou zasaženém městě.

Také  Eamon se  soustředí  na  rodinné  téma:  vypráví  příběh  jakéhosi  svébytného 

„rodinného trojúhelníku“, kdy vztah mezi mladými partnery stále hlouběji narušuje jejich 

malý syn,  až  nezdravě fixovaný na svou matku. Režisérka se zaměřuje především na 

příběh sám – na vztahy a pocity postav, náladu a atmosféru okamžiku. Toto vše se jí daří 

zachytit  s neobvyklou  zručností,  s lehkostí,  která  dovoluje  do  v podstatě  neveselého 

tématu  (rozpad  rodiny)  proniknout  jemnému  humoru.  Záměrně  se  zříká  formálních 

experimentů  ve  prospěch  hladkého,  nenápadného  stylu  (jen  výjimečně  použije  ruční 

kameru a steadicam); vypráví v detailech (odhalujících skutečné pocity postav či vtipně 

odlehčujících  scénu),  bez  těžkopádného  psychologizování,  bez sentimentu,  s citem pro 

dramatickou  situaci  a  pointování  scény  a  pomocí  jednoduchých  prostředků  rozehrává 

příběh o neschopnosti mezilidské komunikace, krutosti světa dospělých a dětské touze se 

tomuto světu vymanit.

Sekce Fórum nezávislých letošního ročníku karlovarského festivalu nabídla divákům 

dvanáct filmů, které spojuje zejména to, že jde převážně o debutové snímky, kvalitativně 

ne vždy uspokojující. Snímků obdobné úrovně je v širokém spektru současné nezávislé 

(nejen  debutové)  produkce  celá  řada.  Zbývá  se  jen  ptát,  jestli  by  prestižní  a 

nejvýznamnější filmový festival ve střední a východní Evropě neměl mít přece jen o něco 

vyšší  ambice,  než jen prezentovat  koncepčně nesnadno  čitelný a  pravděpodobně také 

spíše nahodilý výběr několika nezávislých filmů, a to navíc v samostatné a soutěžní sekci. 

Neměla  by  ona  „objevnost“  spočívat  více  v hledání  tvůrčí  originality,  v nápaditém 

vymezení  tématu,  v kreativním  odklonu  od  konvencí  ve  stylu  a  vyprávění  než  jen 

v prostém  faktu,  že  jde  o  režijní  prvotiny?  Neměl  by  tento  výběr  systematicky 

představovat nezávislou scénu a být inspirací pro další festivaly a pro filmové distributory? 

V opačném případě není  koncept samostatné sekce Fóra nezávislých příliš  smysluplný, 

kvalitní filmovou alternativu totiž nabízí až příliš omezeně.

 

Hana Stuchlíková

 
1. Letošní vítěz sekce oceněný Nezávislou kamerou. 
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Panorama současného filmu

10 filmů sekcí Otevřené oči a Horizonty 

Kromě stěžejních soutěží  nabízí  program karlovarského festivalu  každoročně také 

několik  paralelních  sekcí,  mapujících  současné  dění  v kinematografii.  Dvě  z nich  jsou 

zaměřeny  na  filmy,  které  vyvolaly  značný  ohlas,  ať  už  svým  uvedením  na  jiném, 

prestižnějším festivalu, nebo přímo jakýmkoli oceněním. Sekce Horizonty sdružuje snímky 

napříč  festivaly,  přehlídkami,  cenami  a  Otevřené  oči  jsou  koncipovány  jako  ohlasy 

canneského  festivalu.  Z obou  vybíráme  podle  nás  nejpodstatnější  díla  –  s výjimkou 

Hanekeho  Bílé  stuhy,  které  se  budeme  věnovat  samostatně  u  příležitosti  její  české 

premiéry.

Největší  pozdvižení  vyvolal  v Karlových  Varech  pochopitelně  Antikrist Larse  von 

Triera. Kontroverzní film nechtěli organizátoři (jak sami přiznali v médiích) do programu 

původně vůbec zařadit – nikoli  ovšem z důvodů větší koncepční ujasněnosti sekce, ale 

kvůli subjektivním emocím, které v nich vzbudil, nehledě na jeho umělecké kvality, jež 

jsou  podle  nás  naopak  nesporné.  Trierovi  se  podařilo  do  jednoho  celku  uzavřít  volné 

obrazové asociace na trojici základních témat smutek – bolest – zoufalství, které zároveň 

tvaruje do hierarchicky budované stavby příběhu podle jednotlivých fází psychického a 

duchovního života.  Neoddělitelnost obou rovin – duševní  a spirituální  – je motivována 

postavou ženy, která se profesně věnuje středověké interpretaci ženské sexuality a začíná 

některé její aspekty podle svého chápání aplikovat do vlastního života. V důsledku rodinné 

tragédie se hroutí dosud zdánlivě pevné kontury jasně uspořádaného světa a ten začíná 

fungovat podle jiného řádu. Realitu  za hranicemi fyziky a racionality  nelze nafilmovat, 

musí se filmem znovu vytvořit – a v tom spočívá síla a význam Antikrista. Vytýkat Trierovi 

nepravděpodobnost  a  drastičnost  nemá smysl,  protože jeho příběh má blíž  k Dantovu 

Peklu a obraz k Boschově Zahradě pozemských rozkoší než k realistickým výjevům z naší 

měšťácké každodennosti.  A zabývat se jeho osobním duševním stavem by bylo stejně 

malicherné jako zkoumat psychiku těchto starých mistrů.  Umění  je  prostě svébytné a 

dovoluje  vstoupit  na  nejisté  území  nadpřirozena,  kde  platí  jiné  zákony.  Naštěstí  pro 

všechny dobrodruhy ducha, včetně Triera.
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Široce otevřené oči

 
Vztahu mezi duchovním poznáním a tělesností se věnuje i méně nápadný snímek 

z Cannes – Široce otevřené oči debutujícího Haima Tabakmana – jenž jako jeden z mála 

dokáže  pojednat  o  rozšířeném  tématu  homosexuality  neotřele,  bez  únavných  klišé  a 

otravné  tendenčnosti.  Izraelský  režisér  se  zaměřil  na  nezvyklý,  přesto  uskutečnitelný 

příběh  majitele  košer  řeznictví  v náboženské  obci  ortodoxních  Židů  v současném 

Jeruzalémě,  který  propadne  fyzické  i  vnitřní  kráse  svého  pomocníka.  Jejich 

nejednoznačné, velmi komplikované sblížení je podáno skrze množství detailů z žití uvnitř 

specifické  komunity,  aniž  by  přitom vyprávění  ztrácelo  na  srozumitelnosti  a  obecném 

přesahu. Pro Aarona je mladíkův dokonalý vzhled důkazem velkoleposti Božího stvoření a 

svoje  setkání  s ním  chápe  jako  možnost  dalšího  duchovního  růstu.  Oba  navštěvují 

rabínskou  školu  a  kontakt  s mladíkovým talentem pro  Aarona  znamená  příležitost  ke 

zdokonalovaní v jeho úsilí. Postupně však převládne tělesná rovina vztahu a oba muži se 

začnou stále častěji a tajně scházet. Je jejich jednání „košer“? Těžko říct, když talmud 

homosexualitu nezná, a tudíž ji nijak nevymezuje. To, co ale židovská společnost chrání 

jako posvátné, je rodinná pospolitost, kterou Aaron opouští, protože v ní už nedokáže najít 

zdroj životní síly. Obrací se k někomu, kdo mu ho dokáže dát, ale kdo ho svým postavením 

stahuje  do  společenského  vakua,  ve  kterém není  další  růst  možný,  pokud  se  člověk 

nechce vzdát  své víry.  Ani jedna z postav ovšem není  natolik  plochá,  aby tak učinila. 

Zbývá jediné: pokusit se nalézt zdroj života mimo lidskou oblast. Na konci filmu Aaron 

znovu podstupuje náboženský rituál. Vyjde z něho očištěn?

Zcela jiné, ale neméně svérázné společenství, zobrazuje film Samson a Dalila, který 

v Cannes obdržel Zlatou kameru za nejlepší debut. Australan Warwick Thornton v něm 

přibližuje problematické postavení Aboriginálů v současném státě skrze zvláštní love story, 

která  ale  svou  abnormálností  svědčí  o  alarmujícím  stavu  původních  obyvatel.  Oba 

„hrdinové“ živoří v zaostalé osadě uprostřed australské pustiny. Opakují se stálé stejné 
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výjevy: chlapec se probouzí,  čichá benzín, zahraje si na elektrickou kytaru, kterou „si 

půjčí“  od  souseda,  potuluje  se  mezi  baráky.  Dívka  jde  nakupovat,  pomáhá  babičce 

s malováním  původních  obrazů,  což  je  jedna  z mála  možností  samostatného  výdělku, 

zavírá se do auta k poslechu hudby z rádia. Romantika neexistuje, slova nejsou nutná. 

Jednoho dne hoch vezme matraci a hodí ji do prachu před dům, ve kterém dívka bydlí. Ta 

se pokouší vzdorovat, babička se jen směje. Příběh se láme ve chvíli, kdy stará žena umírá 

a  vesničané  za  její  smrt  potrestají  vnučku.  Oba  „milenci“  prchají  v ukradeném  autě 

z vesnice. Potloukají se městem, spí pod mostem, kradou, žebrají. Po čase se dívka snaží 

vydělat  malováním,  ale  neuspěje  –  ani  u  galeristy,  který  na  umění  Aboriginálů  jinak 

profituje, ani u zajištěných bílých Australanů na ulici. Iluze, že ve městě lze konečně najít 

uplatnění,  padá.  Zbývá  otázka,  zda  má  smysl  se  vrátit  zpátky  do  rezervace.  Ačkoli 

Thornton točil bezesporu sociálně-kritický film, nerezignoval – jak to v takových případech 

bývá  –  na  formální  a  stylistickou  stránku,  čímž  svému  dílu  dodal  na  výraznosti  a 

zapamatovatelnosti. Vyprávění cyklicky střídá několik motivů, které se zprvu pro navození 

stereotypu a bezvýchodnosti opakují, ale vždy v jiném rytmickém vyznění (precizní střih). 

Později s vývojem zápletky tyto motivy nabývají v odlišném prostředí nových významů: 

malování  obrazů  ztrácí  na  ceně,  kupování  jídla  přechází  v krádež,  čichání  benzínu 

najednou  znamená  ztrátu  orientace.  Absence  slova  začíná  být  pochopitelná  i  z jiných 

důvodů, než je mlčenlivost Aborijinálů. Slovo je ve zvukové stopě nahrazováno různými 

ruchy  a  tóny,  které  nejsou  objektivním  zachycením  skutečnosti,  ale  mnohdy  mají 

vyjadřovat subjektivní perspektivu některé z postav. Obrazové složce dominují vyrovnané 

kompozice, charakteristické širokým barevným rozptylem podle intenzity slunečního svitu.

 

Matka

[60]



50. číslo, srpen 2009 l issue no. 50, August 2009

V sekci  Otevřené  oči  nesměl  chybět  nový  film  Matka Bonga  Joon-hoa,  jehož  si 

karlovarský festival, který se podílel na jeho objevení, po zásluze hýčká. Od dob Alfreda 

Hitchcocka málokdo dokázal ovládat filmové nástroje s takovou volností, elegancí a přitom 

naprostou jistotou jako tento jihokorejský tvůrce. Důmyslnou režií dostane Bong diváka 

přesně tam, kam potřebuje, a zároveň stačí odvyprávět netriviální, přesto srozumitelný 

příběh s prvky krimi, dramatu a samozřejmě – komedie. V něm je hlavní postavou starší 

žena, která se stará o svého dospělého, avšak mírně retardovaného syna. Ten rozhodně 

nežije  spořádaným životem, ovšem jeho drobné prohřešky nikdy nepřekročily  únosnou 

míru.  Až  jednoho  dne  ho  kamera  zachycuje,  jak  v noci  zcela  opilý  sleduje  místní 

školačku...  Ráno  je  dívka  nalezena  mrtvá,  rozbíhá  se  vyšetřování  a  syn  je  obviněn 

z vraždy. Zoufalá matka se jako jediná postaví na jeho stranu, začne pátrat na vlastní pěst 

a  vnese  do  případu zásadní  zvrat.  I  v tomto  filmu nalezneme typické  znaky  Bongova 

vypravěčství: střídání emocionálních poloh v rámci jedné scény, přenesení prvků napětí a 

překvapení z klíčových scén na triviální, záměrné odbočky od hlavního proudu vyprávění, 

které nabývají na důležitosti a postupně ho zastíní. Nový je však důraz na postavu, která 

celý příběh nese – matku, jež své dítě brání navzdory společenským konvencím, státním 

zákonům i primárním diváckým sympatiím.

Zatímco  Matka patřila  k početné  kolekci  asijských  filmů  na  festivalu  (jen  z Jižní 

Koreje jich zde bylo šest),  africký kontinent žel  reprezentovala pouze  Teza etiopského 

klasika  Haile  Gerimy.  Etiopská  kinematografie  dnes  téměř  neexistuje,  v kinech větších 

měst se promítá africká komerční produkce (Hollywood je příliš drahý), a tak paradoxně 

větší šanci  na realizaci má projekt autorského režiséra, podpořený evropskými penězi. 

Teza, které loni porota v Benátkách udělila svoji zvláštní cenu, je trpkým holdem těžce 

zkoušené zemi a jejím obyvatelům – konkrétně vesničanům z kraje kolem jezera Tana. 

Hlavní postava – lékař, který prožil velkou část života v exilu –, se vrací do své rodné 

vesnice, aby obnovil dávno zpřetrhané vazby. Nachází nádhernou krajinu, původní kulturu 

místního  etnika,  sílu  autentického  života  v ještě  neporušené  přírodě,  ale  také  bídu, 

rozbroje a hlavně drastické nábory sotva odrostlých chlapců do armády. Složitá – a jak se 

zdá neřešitelná –, situace v něm vyvolává vzpomínky na minulost, kdy byl sám svědkem 

několika  zlomů v dějinách své  země.  Jako  student  medicíny  v Západním Německu na 

dálku podporoval svržení císaře Haile Selassieho, jako přesvědčený komunista se rozhodl 

v Addis  Ababě  budovat  socialismus,  jako  později  režimu  nepohodlný  intelektuál  zažil 

krvavé čistky vládnoucích soudruhů, byl  vyhoštěn a zprostředkovaně sledoval hroucení 

komunistického snu. Nadějné vize a střepy, které z nich zbyly, poměřuje s tím, co kolem 
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sebe  vidí.  Vyprávění  tak  probíhá  v několika  časových  rovinách,  z nichž  si  postupně 

skládáme  komplexní  obraz  moderní  historie  Etiopie,  která  zůstává  stále  živá.  Mnohé 

detaily z ní jsou nezaměnitelné a pro pochopení místní situace klíčové, zároveň však z 

některých  ideologických  konceptů  a  způsobů  řešení  problémů  lze  nalézt  souvislosti 

s celkovým údělem afrického kontinentu. Opatrný optimismus, který je na konci vyjádřen, 

je  spíše  přáním  než  poznáním,  nabytým  z reálné  zkušenosti.  V ní  se  hotové  názory 

rozplývají, zbývají jen konkrétní setkání – uchovaná v obrazech paměti. Teza je zachycuje 

v syrových, africkou barevností prodchnutých záběrech. 

 

Výstřednosti jedné plavovlásky

 
Narozdíl  od  Gerimova  rozvětveného  dramatu  pokračuje  nestor  portugalské 

kinematografie Manoel de Oliveira v tendencích z posledních let směrem k redukci filmové 

formy.  Ostatně  pravidelní  návštěvníci  karlovarského  festivalu  jsou  s  režisérovým 

současným přístupem dobře  seznámeni,  neboť  dramaturgové  do  programu  každý  rok 

zařazují Oliveirův aktuální počin.  Výstřednosti jedné plavovlásky jsou mikropříběhem, s 

lehkostí odvyprávěným na ploše jedné hodiny filmového času. Zaujetí sdělováním příběhů, 

které Oliveira s oblibou pěstuje, se stává součástí samotné filmové fikce. Jakýsi mladík 

začíná s náruživostí  vyprávět  neznámé ženě ve vlaku historku,  která se mu přihodila. 

Fatálně se zamiloval do dívky odnaproti, ale různé peripetie mu zamezovaly ve sňatku. 

Vše  nakonec  končí  nečekanou pointou.  Oliveira  se  i  v tomto filmu zpronevěřuje  všem 
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trendům současné kinematografie, aby zůstal věrný sám sobě – a tím je stále podnětný. 

Do  prostředí  21.  století  zasazuje  příběh,  který  svým  charakterem  odpovídá  století 

devatenáctému. Romantická láska, dvoření, manýry rodinných příslušníků, kodex etického 

chování. Důraz na literární jazyk dialogů je podpořen upozaděním ostatních složek filmu. 

Statický  rám  vymezující  klasickou  kompozici  (dotvořenou  svícením)  a  dlouhý  záběr 

nechávají vyznít pronášenému slovu. V krajním případě čteného dopisu stačí, aby kamera 

zabírala  pouze  záclonu,  mírně  se  zachvívající  ve  větru,  a  půvabnost  textu  okamžitě 

vystoupí. Oliveira ale provokuje divákovo cítění i takovými „výstřednostmi“, jako je např. 

implicitní sdělení, že nositelkou dobrého vkusu, slušného jednání a obecně humanity  je 

vyšší  společenská třída,  která si  jinak libuje v marnivém plýtvání  (oblíbené záběry na 

vybrané stolování, nakupování drahých věcí apod.). A není výstřední o něčem takovém 

natočit film? Pro filmovou aristokracii nikoli, protože ona je schopna posunout umění dál, 

neboť ho velmi dobře zná.

Oliveirův  film  měl  premiéru  na  letošním  Berlinale,  ze  kterého  bylo  ve  Varech 

odpromítáno několik nadprůměrných děl hlavní soutěže. Vzhledem k tomu, že i  ostatní 

sekce se svojí úrovní soutěži blíží, ne-li se jí vyrovnají, pak se Berlín stává pro současnou 

kinematografii stále významnějším festivalem. Je to i z toho důvodu, že narozdíl např. od 

Cannes jsou jeho organizátoři ochotni (či nuceni?) zařadit do soutěže snímek dosud spíše 

neznámého režiséra, a tím učinit své hlavní klání objevným. Následující filmy z letošního 

ročníku jsou toho důkazem.

Cenou za režii  byl  odměněn íránský tvůrce Asghar Farhadi,  který spolu s dalšími 

zástupci generace 70. let (např. A. Kahani, jehož drama Dvacet získalo ve Varech zvláštní 

cenu  poroty)  vyvrací  mýtus,  že  tamní  kinematografie  je  dnes  evropskou  kritikou  a 

festivalovou dramaturgií uměle nadhodnocována. Jeho film O Elly je realistickou sondou do 

života  moderní  íránské  střední  třídy,  který  bourá  některé  mylné  představy  obyvatel 

Západu o islámské společnosti,  ale  zároveň upozorňuje na některá v Íránu upozaděná 

témata. Vyprávění sleduje několik mladých rodin, jež se společně vydávají strávit víkend u 

moře. Mezi nimi je i  dosud neprovdaná dívka Elly, která sem byla pozvána za účelem 

seznámení s jedním mužem. První část filmu rozplétá vzájemné vztahy mezi protagonisty 

a líčí jejich všední chvíle – rozhovory, drobné spory, odpočinek, humor, zábavu. V polovině 

však nechává režisér svoji hrdinku zmizet. Pátrání po ní (nevíme, zda zahynula v moři při 

záchraně dítěte, nebo zda dobrovolně odešla, jak sama chtěla) odhaluje mnohá skrytá 

tajemství a tabu. Postavy v nastalé situaci zjišťují, co před sebou dosud zamlčovaly, a o 

Elly  se dozvídají  její  komplikovanou minulost,  včetně již  platného vztahu, který chtěla 
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zrušit.  Farhadiho  režie  není  okázalá,  ale  spíše  tlumená  –  soustředí  se  na  jednotlivé 

herecké výkony, které činí příběh přirozeným a uvěřitelným.

 

Všichni ostatní

Podobně postupuje  ve  svém druhém celovečerním filmu  Všichni  ostatní německá 

režisérka Maren Adeová, přičemž se zaměřuje pouze na dvojici postav, jejichž partnerské 

soužití nechává rozkrýt do nejmenších detailů. I ona své postavy nachází v momentě, kdy 

se  jejich  vztah láme,  a  umisťuje  je  do zdánlivě  pokojného prostředí  – sluncem zalité 

Sardinie. Architekt Chris zde má realizovat svůj nový projekt, interiérovou rekonstrukci 

honosné vily, a zároveň si užívá odpočinku se svojí přítelkyní Gitti. Oběma, zdá se, nic 

nechybí:  kariéra,  seberealizace,  vzájemná přitažlivost,  naprostá  upřímnost – přesto se 

jejich  partnerství  rychle  vyčerpává.  Čas  plyne  v pravidelném  rytmu  docela  všedních 

situací, které však dokáže režisérka a zároveň scenáristka naplnit nečekaným obsahem, 

vyplývajícím z chování výrazných, dobře napsaných i  zahraných charakterů.  Z nudných 

chvil  u  bazénu  může  vzejít  spontánní  hravost,  z prohlídky  bytu  dusné  napětí,  ze 

společenského  stolování  špatně  maskovaná  trapnost.  Drama  se  ukrývá  za  fádním 

povrchem a  je  fascinující,  i  když  náročné  sledovat,  jak  se  z drobných  náznaků  staví 
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bariéry,  k jejichž  překonání  už  chybí  vůle.  Pro  svoji  charakterovou  drobnokresbu  volí 

Adenová  zcela  účelně  neutrální  vizuální  styl,  který  se  nevychyluje  ani  k jednomu 

z extrémů – záměrně neupraveným, „špinavým“, vesměs z ruky točeným záběrům, nebo 

naopak  k  rafinovaně  stylizovaným  obrazům.  Stylová  rovnováha,  která  je  často 

v kinematografii tím nejtěžším, zde ustupuje příběhu, aniž by rezignovala na estetickou 

působivost. 

Snímek  Všichni  ostatní získal  v Berlíně  cenu  pro  nejlepší  herečku  (Birgit 

Minichmayrová) a Velkou cenu poroty ex aequo s latinskoamerickým zástupcem  Gigant. 

Toho natočil Argentinec Adrián Biniez, který ovšem dnes žije a pracuje v Montevideu. Jeho 

celovečerní  debut  vypráví  v klidných  nehybných  záběrech  o  robustním  osamělém 

pracovníkovi jednoho hypermarketu, který má na starosti bezpečnostní kamerový systém 

firmy.  Svůj  čas  tráví  mezi  poslechem hudby  (je  vyznavačem heavy  metalu),  hraním 

videoher se svým synovcem a nočními směnami.  V nich jen mechanicky přepíná mezi 

jednotlivými kamerami v budově a nezúčastněně pozoruje dění na monitoru. Až jednoho 

večera  vzbudí  jeho  zájem uklizečka,  která  omylem shodí  vystavené  zboží  a  je  za  to 

nesmyslně peskována manažerem. Od té chvíle začne zakřiknutý hlídač dívku pozorovat – 

nejen na obrazovce, ale také ve skutečném životě. Biniez svůj film ovšem nepojímá jako 

studii  psychopatologického  chování,  jak  by  se  zpočátku  mohlo  zdát,  ani  jako  kritiku 

sociálních  podmínek  v zemi,  která  zůstává  pouze  v pozadí  příběhu.  Gigant je  spíše 

svéráznou romantickou komedií „nikoli o počátku vztahu, ale o tom, co tomuto počátku 

předchází“  (Biniez),  jejíž  jemný humor vyplývá z kontrastu mezi  fyzickým vzhledem a 

povahou  hrdiny,  z jeho  projevů  vůči  okolí  (naschvály  manažerovi,  různé  strategie 

sledování  atd.),  z napětí  a  s ním  spojeného  očekávání  toho,  zda  dívka  o  svém 

„nápadníkovi“ ví a jak se zachová. Distancovaná kamera umožňuje vyniknout akci (jakkoli 

zpomalené) a střihu, který je důvtipně vztažen k motivu přepínání záznamů na monitoru. 

Hlídač sám funguje jako střihač ve střižně, který usměrňuje naše pohledy a určuje tok 

vyprávění – tím, jak sleduje pohyb jednotlivých pracovníků po budově, střídá mezi záběry 

různých kamer a hledá spolu s námi vyústění jejich drobných epizod. 

Vedle  Binieze  oplývá  dnešní  Latinská  Amerika  množstvím  filmařů,  kteří  dodávají 

kinematografii neotřelé impulsy na základě výtečné orientace v oboru a skrze vyhroceně 

osobní poetiky, kterým je ale společná snaha o výrazovou oproštěnost. Působivého spojení 

minimalismu s tematickou  hloubkou  se  podařilo  dosáhnout  mladé  peruánské  režisérce 

Claudie  Llosové,  které  byl  zcela  po  právu udělen  Zlatý  medvěd za její  snímek  Mléko 

strachu. Dívka Fausta pohřbívá na periferii Limy svoji matku. Oproti ostatním rodinným 
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příslušníkům je přesvědčena, že ji musí pohřbít v její rodné vesnici, odkud uprchla před 

násilnými konflikty v 70. letech. Sbírá proto peníze a veškerou odvahu k tomu, aby mohla 

cestu uskutečnit. Fausta je totiž paralyzována úzkostí, která do ní podle místních legend 

vstoupila při kojení mlékem její matky, jež zažila nejhorší lidská ponížení. Skutečné příčiny 

její  stavu,  stejně  jako minulé  skutky nejsou ve  filmu vůbec  zobrazovány či  explicitně 

vyjasňovány. Llosová pouze ukazuje opatrné chování dívky, která veškerou svoji bolest 

vkládá do improvizovaných slov písní – jindy a jinde neopakovatelných. Touto filmovou 

poezií sdělí mnohem více než omšelými argumenty politických dramat.

Jan Křipač
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Filmová alternativa v sekci 
Jiný pohled

Snad žádná z karlovarských festivalových sekcí nemůže vzbuzovat větší očekávání 

cinefilů než Jiný pohled. Svým zaměřením na filmy experimentující se stylem a vyprávěcí 

formou slibuje nevšední divácké zážitky a nové objevy na poli filmového umění. Pravidelný 

návštěvník festivalu ovšem tuší, že toto očekávání musí brát s rezervou – i letošní výběr 

nevybočoval z linie předchozích ročníků a byl prapodivnou směsicí opravdu smělých filmů 

s filmařskou  šedí  (Crackie,  Hranice,  Nesprávný  růženec ad.),  prvoplánovou  nudou 

(Bronson) či chtěnou snahou zaujmout (Z odstupu). 

Na půl cesty mezi průhledným záměrem odlišit se, který z filmů příliš čněl, a svěžími 

momenty,  nesoucími  stopy  talentu,  zůstali  dva  mladí  režiséři,  ocenění  letos  na  MFF 

v Rotterdamu. Korejec Yank Ik-June se ve svém debutu  Trosky,  zobrazujícím prostředí 

vymahačů dluhů a jejich rodin, rozešel s uhlazeností žánrových snímků a naplnil své scény 

nezvyklou brutalitou v chování a vulgárností v jazyce. Ozvláštnění filmových postupů se 

v jeho případě týká především přehnaného hereckého výrazu a naturalistických „dialogů“, 

dosahujících až absurdnosti. Trosky jsou přímočarý film, který ovšem neustálým vrstvením 

extrémů  postupně  vyčerpává  svou  prvotní  živost.  Indonésan  Edwin  zase  více 

experimentuje s narativní formou. Vyprávění svého filmu Slepé prase chce létat rozkládá 

na  několik  základních  elementů  –  událostí  a  někdy  spíše  popisných  výjevů  –  které 

v repeticích a lehkých variacích kombinuje mezi sebou. Vytváří tím drobnou mozaiku ze 

života společenské minority v Indonésii, která více než tematickou výpovědí zaujme svou 

vlastní strukturou.

Dekonstrukci muzikálového žánru, ústící do sympaticky otevřeného díla, provedl ve 

filmu Výprodej! malajský režisér Yeo Joon Han. Písně – pohrávající si s popovým kýčem – 

nejsou stylizovány do zvláštních, od skutečnosti odpoutaných čísel, ale spíše jako záznam 

nějaké  zbrklé  reality  show.  Vyprávění  sleduje  dvojici  postav:  ona  je  moderátorkou 

neúspěšného hudebního pořadu, on zneuznaným výzkumným pracovníkem. Oba se snaží 

všemožně  uplatnit,  ale  jejich  nápady  narážejí  na  iracionální  požadavky  vedení 

nadnárodních  firem,  u  kterých  jsou  zaměstnáni.  Yeo  svoji  satiru  mediálního  a 
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podnikatelského světa pojal jako vtipný sled skečů, jejichž humor odvážně balancuje na 

hraně nesmyslu, krutosti a trapnosti.

Vedle  tendence  asijských  filmařů  k radikálnějšímu  vyjádření  měly  v karlovarském 

výběru silné zastoupení i filmy zacházející s civilnější polohou, aniž by přitom postrádaly 

originalitu.  V Jiném pohledu byl  opět  po  roce  uveden nový  snímek Ramina  Bahraniho 

Goodbye Solo,  který potvrzuje,  že hodnocení  kritiky,  jež řadí  toho tvůrce mezi  přední 

americké  režiséry,  není  přehnané.  Bahrani  si  vytvořil  nezaměnitelný  rukopis,  jehož 

základem  je  zájem  o  postavy  na  okraji  společnosti,  které  nejsou  žádným  způsobem 

výjimečné ani výstřední, přesto nepostrádají kouzlo, opravdovost a tajemství. Takový je i 

postarší běloch William, který poprosí původem senegalského taxikáře Sola o nezvyklou 

zakázku: aby ho za čtrnáct dní odvezl na horu Blowing Rock. Proč – to může taxikář 

s divákem  pouze  uhadovat.  Bahrani  svůj  příběh  vypráví  v pozvolném  tempu,  v němž 

nechá nenápadně vystoupit různorodým povahám s jejich humorem, melancholií a složitě 

se rodícími city. Ty však, než se stačí pořádně rozvinout, ustoupí do tmy nebo do ticha 

majestátní přírody. 

 
Na  festivalu  v Mar  de  Plata  oceněný  film  Kohoutí  zápasy ztvrzuje  silnou  pozici 

současné latinskoamerické kinematografie, zvláště jejího minimalistického proudu. Režisér 

Sergio Martín Mazza se soustředí na dvojici  hlavních postav – starší  vdovy a cvičitele 

kohoutů – které uzavírá do samoty argentinské pustiny. Klidné záběry a světelný šerosvit 

tvoří  kontrapunkt k živočišnosti,  jež pulzuje v tělech lidí  a zvířat.  Zdrženlivý  odstup je 

překonáván vzrůstající  touhou – modří noci  proniká barva ohně a šeď prachu zkrápějí 

kapky krve. 

Dalším ze zástupců latinskoamerické kinematografie  je  mexický debutový snímek 

Parque vía. Hlavní hrdina Beto, obdobně jako jeho představitel Nolberto Coria, pracuje 

dlouhá  léta  jako  správce  domu,  který  je  pro  něj  zároveň  pevností  a  ochranou  před 
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vnějším, rušných světem velkoměsta. Za zdmi opuštěného domu, kde se Beto uchyluje do 

dobrovolného  osamění,  mu  v rutinních,  stále  opakovaných  činnostech  uplývá  život, 

monotónní, ale spokojený. Kamera sleduje v převážně statických záběrech Betovy všední 

dny, vyplněné sekáním trávy, žehlením, úklidem domu... Postupně tak přibližuje Betovu 

osobnost a jeho osud; ne prostřednictvím řídkých dialogů, ale čistě vizuálními prostředky 

je  divákovi  odhalováno  mužovo  důvěrné  sepjetí  s domem,  s jeho  jediným  životním 

prostorem.  Když  však  Beto  výjimečně  své  útočiště  opouští  a  dostává  se  do  pro  něj 

nepřátelského,  hrozivého  okolního  světa,  dřívější  nenápadné,  kompozičně  vyvážené  a 

barevně tlumené záběry náhle  nahrazuje  agresivní  snímání  ruční  kamerou,  rozostřený 

obraz  a  pronikavé,  intenzivní  barvy  (např.  Betův  záchvat  panické  úzkosti  během 

nakupování  s majitelkou domu).  Hrozba dalšího  střetu s civilizací  a  vytržení  z úmyslné 

samoty  je  ale  neodvratná  a  Beto  je  tak  nucen  vyřešit  svůj  komplikovaný  poměr  ke 

společnosti, k domu i k jeho majitelce.

Filmové  zamyšlení  nad  postavením  a  vnímáním  umění  v dnešním  světě  je 

celovečerním hraným debutem autorské dvojice Gastóna Duprata a Mariana Cohna, dosud 

se pohybující především v oblasti dokumentární tvorby a experimentální kinematografie. 

Příběh stojí na jednoduché zápletce: ošetřovatel Jorge Ramirez, nepříliš oduševnělý muž 

vedoucí šedý, jednotvárný život, se začne starat o autistického starce. Vyvine se mezi nimi 

symbiotický  vztah,  z něhož těží  především Jorge,  když  výtvarná  díla,  jež  vznikají  pod 

rukama jeho svěřence, vydává před veřejností za své. Divákovi se tak odkrývá absurdita 

mechanismů světa moderního umění: netalentovaného a nevzdělaného outsidera Jorgeho 

přijme okolí s naivní samozřejmostí jako nového, nadějného umělce, nad jehož dílem, ze 

kterého navíc ve filmu nespatříme ani jediný obraz, vynášejí kurátoři a výtvarní kritikové 

rozvláčné,  pateticky  exaltované,  ale  zcela  bezobsažné  soudy.  Skutečný  tvůrce  ovšem 

zůstává utajen: jeho krajní soustředění při práci snímá kamera ve statických, pečlivě a 

poněkud nezvykle rámovaných dlouhých záběrech, v detailech vyniká sebemenší pohyb 

ruky, oka, napětí těla způsobené extrémní koncentrací.

[69]



50. číslo, srpen 2009 l issue no. 50, August 2009

Filmové  záběry  –  jakoby  nahrazovaly  ona  neviděná  výtvarná  díla  –  mají  samy 

zřetelnou  (místy  až  abstraktní)  vizuální  kvalitu,  spočívající  především  v precizním 

kompozičním řešení: přísná, strnulá symetrie (při důkladnějším pohledu zjistíme, že ani 

tato  rovnovážnost  není  vždy  absolutní  a  je  drobnými  detaily  v  mizanscéně 

zpochybňována) je postavena do kontrastu s výrazně asymetrickými kompozicemi záběru, 

korespondujícími  s již  zmiňovaným  „posunutým“  rámováním,  kdy  se  tradiční  ústřední 

prvek obrazu – nejčastěji lidská tvář – dostává mimo centrum či zcela mimo obrazový 

prostor. Fascinace barvou, tvarem, výtvarnou geometrií, danou vzájemnými vztahy mezi 

jednotlivými  prvky  promyšleně  vystavěné  mizanscény,  je  patrná  z každého  záběru: 

propůjčuje jim mírné vizuální napětí, ale neubírá na lehkosti, a nezřídka pak také posiluje 

vtip či ironické vyznění scény. Je to akurátní, cílevědomý filmový styl, důmyslný, avšak 

prostý vypočítavosti a mechanické topornosti, výmluvný a stěží zaměnitelný.

Ve svém prvním snímku Štěstí těch druhých (2005) se původem holandská režisérka 

Fien  Trochová  soustředí  na  život  malé  vesnice,  narušený  nálezem mrtvého  přejetého 

dítěte,  jehož  tělo  ovšem odnese  proud  řeky.  V pozadí  druhého  příběhu –  v  tentokrát 

francouzsky mluveném filmu Nevyřčené – je také zmizelé dítě, ať již živé či mrtvé, a opět 

jde  o  klíčový,  hybný  motiv  celého  vyprávění.  Trochová  se  však  záměrně  nevěnuje 

samotnému  zmizení  čtrnáctileté  Lisy,  ale  zajímá  ji,  nakolik  tato  událost  ovlivnila  a 

pozměnila běžné životy a vztahy Lisiných nejbližších: jemnými, citlivými tahy načrtává 

důvěrný portrét manželského páru, postavený zejména na výborných hereckých výkonech 

Emmanuelle Devosové a Bruna Todeschiniho. Výpověď tkví v detailech. Nikoli ve verbální 

rovině, ve slovech, ale v zastřené a unikavé řeči pohledů, gest a doteků, v řeči těl, která – 

přestože jsou si fyzicky nablízku – zůstávají odcizená. Trochová vypráví tíživý příběh o 

vzdalování  se,  o  devastujícím  tichu  mezi  partnery.  Vypráví  jej  s  pomocí  nenápadné 

kamery, vyhýbající se sebemenším excesům, v pomalu plynoucích, povětšinou detailních 
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záběrech, vypráví jej pomocí potemnělých barevných tónů, pomocí prostoru a dvou lidí 

v něm. Film, který nemluví, ale zobrazuje.

Jan Křipač a Hana Stuchlíková
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Výkřik do tmy

Antichrist Larse von Triera

Unpredictability is a quality we should be aiming for, after all.

The cinematic language needs to be renewed.

Anthony Dod Mantle

 

Je až s podivem, kolik vášnivých reakcí vyvolává téměř každé filmové dílo Larse von 

Triera. Přitom je velmi jednoduché nalézt současné tvůrce, kteří ve svých filmech zobrazují 

explicitněji  násilí  (namátkou  Gaspar  Noé,  Kôji  Wakamatsu,  Michael  Haneke), 

systematičtěji  dbají  emociální  vypjatosti  svých  příběhů,  popř.  svými  díly  vyjadřují 

mnohem radikálněji určitá myšlenková schémata. O Trierově specifičnosti bylo napsáno již 

mnoho, zvl. o jeho zálibě spojovat určité modely (žánru, příběhu, ale i narace) do nových 

celků, ale vcelku se zapomíná na to, že Trier je až chorobně posedlý určitou systematizací, 
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kterou  se  –  domnívám  se  –  nechává  stále  inspirovat  a  která  vychází  z jeho  lásky 

k literatuře. Ona systematizace se neprojevuje pouze na formální rovině (trilogie, kapitoly, 

komentáře  atd.),  ale  i  v obsahové  stránce  jeho  děl:  vzpomeňme  všechny  leckdy 

krkolomné vztahy jeho postav, jež se vzájemně přitahují či odpuzují, nehledě na to, že 

Trier si je velmi dobře vědom funkce a síly ustálených modelů určitého jednání či myšlení, 

se kterými umí bravurně zacházet. Ona tzv. „Trierova neláska k ženským postavám“ přeci 

není nic jiného než tradiční dramatický syžet mnoha klasických děl literatury; zmíním jen 

Trierova  oblíbence  Strinberga,  zvl.  jeho  Inferno (1898),  v němž  lze  v podstatě  nalézt 

všechny  atributy  v současné  době  připisované  právě  Trierovi  (obsese,  okultismus, 

paranoia, mysogismus, perzekuční komplex atd.). Ostatně i u Strinberga lze nalézt odkaz 

na  Edvarda  Muncha  a  jeho  slavný  obraz  Skrik (The  Sream,  Výkřik),  jenž  lze  vnímat 

v kontextu posledního Trierova filmu Antichrist jako určitý inspirativní model. 

Není pochyb o tom, že Trier má rád schémata. Jde o jednoduchou úvahu: řecké 

σχημά,  latinské  schema neznamenají  nic  jiného  než  náčrt  nebo  obraz  univerzálně 

aplikovatelný na určitý koncept, pojem, díky němuž je daný obraz srozumitelný lidskému 

rozumu.  Úvodní  Trierova  filmová  „evropská  trilogie“  pracuje  přeci  s určitým modelem 

evropské  kultury  a  způsobu  myšlení,  jež  je  obrazově  stylizované  do  konceptů  dějin 

kinematografie (ostatně dva ze tří  snímků jsou natočeny černobíle). Další trilogie (tzv. 

„trilogie  srdce“)  zase  kombinuje  tradiční  syžet  melodramatu  s žánrovými  modely 

(romance,  dokumentu  a  muzikálu).  Zatím  poslední  Trierovo  trojspřeží  –  zatím 

nedokončené – je zase experimentálně založenou úvahou nad vztahem filmu a divadla. 

Trierův poslední film Antichrist se zčásti vrací k modelu první trilogie (Prvek zločinu, 1984, 

Epidemie,  1987  a  Evropa,  1991)  a  zčásti  využívá  emociálního  náboje  Idiotů (1998) 

především tím, že se nebojí sledovat vypjaté situace konkrétních lidí, a to i v sexuálně či 

násilně otevřených scénách. 

Prolog

Let me weep

my cruel fate,

and let me sigh for liberty.

May sorrow brake these chains

of my sufferings, for pity‘s sake.

"Lascia ch'io pianga"
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Úvodní sekvence, podmanivě zahalená do árie "Lascia ch'io pianga" opery Rinaldo 

George Friderica Handela (libreto napsal Giacomo Rossi podle Torquata Tassa), je jakýmsi 

filmovým  „úvodníkem“,  který  nemá  jinou  funkci  než  v prvním  plánu  vytvořit  svým 

způsobem tradiční metaforu začátku („bylo, nebylo...“), v plánu druhém potom uvozuje 

ústřední příběh dvojice a jejich hledání klidu příběhem tragédie, jež má být ukončena až 

závěrečným  epilogem.  Černobílý  formát  spolu  s ladným  pohybem  kamery  signalizuje 

poetičnost  celé  sekvence,  tedy:  povím vám příběh o  manželské  dvojici,  která  utrpěla 

bolestnou ztrátu,  půjde  o  příběh odpuštění  a  hledání  příčiny,  neboť  jak  je  možné,  že 

milující (se) matce vezme osud její dítě?

Smutek

Trier  opět  využil  tradiční  schematizace  příběhu,  která  může  divákovi  poskytnout 

určitou přehlednost, srozumitelnost, ale právě Trierovým zásahem v konečném důsledku 

diváka mate. Interpretačním modelem se tu Trierovi stala psychoanalýza, resp. kognitivní 

terapie, tedy model v běžném životě vcelku dobře fungující. Hlavní postava (On, Willem 

Dafoe)  je  dokonce  profesionálním  terapeutem,  jenž  si  umane,  že  svou  ženu  (Ona, 

Charlotte Gainsbourg) vyléčí ze smutku a depresí, jimiž jeho žena trpí od oné tragické 

ztráty. Pro svou zkoušku si oba zvolí místo v lesích zvané „Eden“ (explicitnost zde může 

působit směšně, ale má své opodstatnění), kam odjíždějí, aby oba dva nahlédli do nitra 

vlastního vědomí. Myšlenková návaznost na Freudovu psychoanalýzu se nabízí v prvním 

plánu (ostatně les je velmi zatíženým symbolem nejen v psychoanalýze), ale svou roli zde 

hraje i určitá ambivalentnost vzhledem k názvu celého filmu. Freudův vztah k náboženství 

je  dobře  znám,  jeho  inspirace  v myšlení  Friedricha  Nietzscheho  taktéž  –  a  právě  oba 
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myšlenkové modely Trier využil (Nietzschovo dílo Antikrist je plně věnované postavě Ježíše 

a „hříšnosti“ kanonických textů Nového zákona, resp. apoštola Pavla). Nietzsche ovšem 

není prostým nepřítelem křesťanského učení a dědictví učení Ježíše, jen odmítá přijmout 

přesvědčení o vítězství a zmrtvýchvstání, jak ho formuloval právě apoštol Pavel. Ježíš mu 

je příkladem, jak má člověk žít, nikoli modelem myšlenkového schématu, které později 

vytvořila křesťanská tradice a na jehož základě stojí zčásti i celá evropská kultura. To, co 

na Trierově  Antichristu provokuje nejvíce,  je  právě toto  přesvědčení:  lidský život není 

formován myšlenkou dobrého, popř. vírou ve vítězství, ale odhalením faktu, že lidský život 

je  veskrze  tragickým  dějem  založeným  na  prvotním  paradoxu  (věčnost-život).  Tato 

myšlenka je mnohému divákovi evropského prostoru, byť si to sám nemusí uvědomovat, 

velmi cizí. Smutek je lidským údělem (ani Freudova propedeutika ho nedokáže vyléčit).

Bolest (chaos vládne)

Krok za krokem sleduje filmové vyprávění schéma terapie, podobně jako On krok za 

krokem směřuje k tomu, aby svou ženu vyléčil. Přirozeným důsledkem ztráty je bolest, jež 

může  být  překonána  jen  vírou  ve  vítězství;  tedy  reálný  stav  je  nesen  myšlenkou 

budoucího  příslibu  uzdravení.  Perzifláží  základního  křesťanského  modelu  je  příběh 

uzdravení, jak nám ho předkládá Trier, neboť Ona ví či správně tuší (vzhledem ke své 

profesi badatelky v oblasti  středověkých čarodějnických učení), že idea, stojící v základu 

každé víry, je pouhou chimérou nelítostného zjištění, že chaos, nikoli řád tu vládne. Trier 

ale  provokativně  obě  myšlenky  nechá  jednoduše  vedle  sebe:  vždyť  symbolika  zvířat, 

myšlenka, že příroda je ďáblův chrám i obraz ženského těla pocházejí z křesťanských úvah 

(zvl. fyzické i psychické ustrojení ženských bytostí  přitahovalo badatele ve středověku). 

Rozehrává mezi nimi ale melodii zápasu mezi rozumem (řádem, schématem, mužem a 

vírou) a ne-rozumem, nevím, jak to nazvat jinak (chaosem, obrazem, ženou a přírodou). 

Právě  příroda  se  stane  symbolem  neuspořádanosti  (viz  sekvence  ranního  probuzení 
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muže), chtivosti – i žena je nucena svými pravidelnými menstruačními cykly tomuto ne-

řádu pravidelně podléhat. 

Zoufalství (gynocide)

Tím, co diváka drží v podivném napětí, nejsou ani explicitně laděné scény násilí, ale 

zvláštní  „atmosféra“  obrazových  sekvencí:  kameraman  Anthony  Dod  Mantle  (získal 

nedávno  Oskara  za  Milionáře  z chatrče)  je  jedním  z dvorních  kameramanů  dánského 

volného uskupení Dogma a do Trierova filmu vnesl dvě podstatné stylistické linie, jež se – 

více  méně  –  uplatňují  v celém  snímku.  Jde  na  jedné  straně  o  záměrně  realistické 

zobrazení  „dějových“  sekvencí  pomocí  ruční  kamery,  na  straně  druhé  pak  o  záměrně 

nerealistické  a  statické  zobrazení  vizuálně-snových  sekvencí.  Tato  dichotomie  dobře 

odpovídá rozporu na rovině obsahové, a vytváří tak zvláštní pocity úzkosti, jež mohou – za 

jistých okolností – plynout i z oné ambivalentnosti na rovině idejí. Nedospěje-li totiž rozum 

k uspokojivému  výsledku,  začne  být  buď  represivním  aktérem  nového  děje,  nebo 

podlehne pokušení vzdát se – aspoň na chvíli – svých přesvědčení. Lidská sexualita byla 

odpradávna předmětem různých zákazů, ostatně i většina učení pracovala s myšlenkou 

znepokojivého  vztahu  duše  a  těla.  Trierovy  působivé  obrazy  postupné  prohry  rozumu 

(nadhledu, střídmosti, morálky a víry) dávají jasně na srozuměnou, že existuje mnohem 

silnější blíže nespecifikovaná síla – síla nespoutané, sebe-destruktivní, bezohledné vášně.

Tři žebráci

S jistým zjednodušením lze říct, že celá otázka čarodějnictví byla promyšlenou hrou 

křesťanské církve,  jak udržet lidské myšlení  v hranicích kanonických interpretací.  Trier, 

snad vědom si  tohoto  umění,  nedělá  nic  jiného –  rozehrává prastarou hru boje  mezi 

mužem a ženou;  jen využívá dosti  pochybných tradičních schémat čarodějnic  a  jejich 

svazku s přírodou. Zákeřněji působivým tématem je ovšem lidská sexualita, jež musí být 

znetvořena (je totiž stále ještě spojena s rolemi tradičního myšlení). Zoufalstvím posedlý 

On, přikován k zemi mlýnským kolem, konečně poznává pravou příčinou celého utrpení – 

příčinu,  jež  nelze  pojmenovat,  neboť  slova  a  jejich  významy jsou darem rozumovým. 

Chtěl-li kdy ďábel vyjevit svou podobu, nikdy tak nečinil pomocí slov – ty jsou jen lidským 

úzkostným přesvědčením, že s ním můžeme rozmlouvat. Proto je i  beze smyslu snažit se 

rozhodnout, kdo či co je vlastně oním Antikristem, neboť tento způsob myšlení stále tkví 

v tradici rozumu a s ním spojené morálky. Obraz pokřivené lidské bytosti, šourající se jako 

žebrák  krajinou,  je  znám  z mnoha  období  lidské  tvorby  –  Trier  ho  využil  k poeticky 
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vyhraněné závěrečné sekvenci „návratu“, který již ovšem není možný. Trierovy obrazy, 

rámované  kresbami  předního  dánského  umělce  Pera  Kirbebyho,  vycházejí  na  obecné 

rovině z expresionisticky viděné reality Munchova Výkřiku: jsem to jen já, kdo vidí zkázu 

na zemi?

Epilog

V jednom z rozhovorů se Trier nechal slyšet, že film Antichrist je do značné míry 

vyjádřením jeho depresí a úzkostí z dětství a že konečná podoba filmu je jen matným 

odrazem toho, co skutečně chtěl natočit. Nelze nic jiného, než s tím souhlasit. Vzhledem 

k tématu i k variacím, jenž Trier rozehrál ve svém filmu, šlo daný příběh zprostředkovat 

mnohem  méně  přístupnou  formou.  Nejprovokativněji  působí  Trier  tehdy,  když  chce 

skutečně vyprávět – o zoufalém utrpení lidské bytosti ve světě bez víry - v našem světě. 

Nevidět  v tom  umění  znamená  nepřipouštět  si  konečnost  našich  přesvědčení, 

myšlenkových i morálních.

Mihal Kříž

Antichrist (Dánsko, Německo, Francie, Švédsko, Itálie, Polsko 2009)

režie: Lars von Trier

scénář: Lars von Trier

kamera: Anthony Dod Mantle

hrají: Willem Dafoe (On), Charlotte Gainsbourg (Ona)

109 min.

Artcam
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Puškvorec – film mezi 
životem a smrtí

Puškvorci  se  daří  na  okraji  řečiště,  v rákosinách,  na  stinných,  bahnitých  březích 

rybníků, ve slepých ramenech řek, v příkopech a v tůních. Na jedné straně je mnoho 

druhů puškvorce s oblibou využíváno k léčivým účelům či pěstováno pro dekorativní účely, 

na  straně  druhé  jsou některé  druhy  jedovaté  pro  zvířata  a  charakteristické  ostrým a 

nepříjemným zápachem rozkládajících se těl živočichů. Pachem smrti. 

Osamění, život a smrt a především tenká hranice mezi nimi jsou tématy jednoho 

z vrcholů letošního festivalu, filmu Puškvorec Andrzeje Wajdy. 

Poněkud stranou mediálního zájmu se ve Varech potřikráte zčeřila malá říčka kdesi 

v poválečném Polsku, když se do listoví puškvorce na její hladině opřel lehký vítr. Ze břehu 

jej  pozorovala  Marta  (Krystyna Jandová),  zralá  žena,  která si  je  vědoma všech svých 

minulých i budoucích ztrát (poté, co ve válce přišla o své dva syny jí už zbývá pouze 

pomalé  stárnutí)  kromě  jediné:  umírá  na  rakovinu.  Tento  fakt  jí  její  permanentě 

zaměstnaný manžel – lékař - úzkostlivě tají. Marta tráví své dny procházkami po břehu 

řeky, kde se sbližuje s prostým mladíkem Boguśem. Vztah s ním jí  nahrazuje ztracené 

syny, nepřítomného muže i umožňuje zapomenout na ubíhající  roky. Prchavé okamžiky 

štěstí jsou však v životě vždy vykupovány i trvalými prožitky opačného rázu. Tak jako 

puškvorec  -  nad vodou krásný  a  uklidňující  -  sahá pod hladinou svými  kořeny  až do 

smrdutě hnilobného bahna.
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Mohl vzniknout malý komorní příběh podle povídky Jaroslawa Iwaszkiewicze Tatarak, 

kdyby… Kdyby tragické okolnosti a genius Andrzeje Wajdy nechtěly jinak.

Do  natáčení  Puškvorce  totiž  zasáhla  smrt  -  představitelka  hlavní  role,  Krystyna 

Jandová, zjistila, že její muž, kameraman Edward Kłosińsky, umírá na rakovinu. Okamžitě 

přerušila práci na Puškvorci a k natáčení se vrátila až po smrti svého muže. Andrzej Wajda 

ji požádal, aby mohl její osobní zpověď o posledních chvílích života svého muže zapojit do 

filmu Puškvorec. 

Tímto propojením získává film na obrovské síle a stává se obtížně definovatelnou 

esejí o smrti a její přílišné blízkosti životu. Wajda vše umocňuje i zařazením třetí roviny, 

která předchozí dvě propojuje: filmem ve filmu. Již v samotném počátku snímku vidíme 

režiséra, kterak v jedné z dekorací předčítá herečce Jandové ze scénáře. Ta, coby postava, 

pak v závěru filmu přeruší dramatickou scénu v řece a vybíhá na opačný břeh, než čeká 

filmový štáb. Z vody se vynořují kameramani, asistenti rychle nasedají do aut, aby jí jeli 

v počínajícím dešti hledat. Jandová v záplavě emocí, které pochopitelně způsobuje hraní o 

smrti bližního krátce po smrti svého muže – utíká pryč. Kamera je však neustále s ní, vše 

je inscenované, dokumentární realita (životní příběh Jandové) se stává fikcí, splývá s ní (s 

filmem  Puškvorec)  a  vytváří  fungující  celek.  Ačkoliv  jsou  všechny  tři  roviny  snímány 

odlišným  způsobem  (statický  obraz  zpovědi;  pomalé,  výtvarně  působivé  plynutí  děje 

v hlavním  příběhu;  nervní,  dokumentaristický  vstup  filmu  o  filmu  ve  stěžejní  scéně), 

existuje zde mnoho inscenačních propojení. Například obdobně jako lékař věděl o nemoci 

své ženy dřív, než ona sama, i Krystyna Jandová znala výsledky testů svého muže první. 

Scénograficko-významové  propojení  pak  zajišťuje  motiv  opuštěných  pokojů,  do  nichž 

nikdo  cizí  nesmí.  V jednom  pokoji  Krystyna  udržuje  vzpomínky  na  své  zemřelé  děti, 

v jiném - hopperovsky setmělém a opuštěném - vzpomíná Krystyna Jandová na svého 

muže. 

Podobně jako puškvorec v sobě kloubí život a smrt, i jedinečnost filmu  Puškvorec 

byla vykoupena bolestivou ztrátou.

Vít Peřina

 
Puškvorec 

(Tatarak, Polsko 2008, 83 minut)

Režie: Andrzej Wajda
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Scénář: Andrzej Wajda a Krystyna Janda podle povídky Jaroslawa Iwaszkiewicze

Kamera: Pawel Edelman

Hudba: Pawel Mykietyn

Střih: Milenia Fiedler

Hrají: Krystyna Janda, Pawel Szajda, Jadwiga Jankowska-Cieślak a další 
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Nejdůležitější filmy – výběr 
redakce

Jan Křipač

1. Mléko strachu (Peru, Španělsko 2008, r. Claudia Llosová)

Kongeniální  propojení  talentů  dvou  mladých  umělkyň  –  režisérky  Claudie  Llosové  a 

herečky Magaly Solierové. Silný příběh skrytý za náznakovým stylem.

2. Puškvorec (Polsko 2008, r. Andrzej Wajda)

Téma  smrti,  nahlížené  ze  dvou  stran  –  fiktivního  Iwaszkiewiczova  příběhu  a  reálné 

zkušenosti  představitelky  hlavní  role  Krystyny  Jandy  –  a  umocněné  Wajdovou  režijní 

suverenitou.

3. Matka (Jižní Korea 2009, r. Bong Joon-ho)

Čistá filmařina ve prospěch netradičního vyprávění o tradiční postavě.

4. Antikrist (Dánsko, Německo, Francie, Švédsko, Itálie, Polsko 2009, r. Lars von Trier)

Výtvarně  působivé  obrazové  asociace  na  motivy  zla  a  utrpení  –  s rizikem ohledávání 

neznámého terénu.

5. Papírový voják (Rusko 2008, r. Alexej German ml.)

Náročný  inscenační  styl  s mnoha  postavami  pohybujícími  se  volném  prostoru  přináší 

čechovovsky  laděný  příběh  s rázovitými  charaktery,  komickými  situacemi  a  lehkou 

nostalgií.

+ premiérové festivalové filmy – objevy:

1. Villa Amalia, 2. Himálaj, 3. Vlček, 4. Ďáblovo město, 5. Ztracené časy

Michal Kříž

1. Antikrist (Dánsko, Německo, Francie, Švédsko, Itálie, Polsko 2009, r. Lars von Trier)

Obrazově vytříbený Trierův ponor do záhady původu zla ve světě; provokativní, inspirující, 

umělecké.

2. Katalin Varga (Rumunsko, UK, Maďarsko 2008, r. Peter Strickland)
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Uhrančivě snímaná Katalinina cesta debutujícího režiséra Petera Stricklanda je precizním 

útvarem  vzdávajícím  hold  maďarské  a  rumunské  kinematografii;  zvl.  kamera  Márka 

Györiho a zvuková složka filmu činí z tohoto filmu mistrovské dílo.

3. Matka (Jižní Korea 2009, r. Bong Joon-ho)

Bong  Joon-ho  se  vrátil  k detektivní  zápletce  svých Vzpomínek  na  vraha a  opět  skvěle 

zobrazil hrůzu okamžiku v přítmí uliček.

4. Fish Tank (UK 2009, r. Andrea Arnold)

Britský realismus par excellence; prostý  příběh s neuvěřitelně uvěřitelnou Katie  Jarvis. 

Krásný příklad toho, jak složité je být „realistický“.

5. 40. dveře (Ázerbájdžán 2008, r. Elchin Musaoglu)

Dle mého povedený obraz jednoho morálního zápasu; kamera tu a tam překračuje své 

realistické zadání a pohrává si s fantaskními motivy – přesně jako duše malého chlapce. 

Jednoduché, bez příkras, osvěžující.

+ Vlček, Samson a Dalila, Sedmý kruh.

Vít Peřina

1. Puškvorec  (Polsko 2008, r. Andrzej Wajda)

Tři odlišné narativní roviny (fiktivní příběh, dokumentární zpověď i film o filmu) spojuje 

Wajda v křehkou emocionální esej o tenké hranici mezi životem a smrtí.

2. Papírový voják (Rusko 2008, r. Alexej German ml.)

Film pro milovníky Čechova, Tarkovského a Gagarina. Mistrovská práce s mizanscénou a 

kamerou.

3. Matka (Jižní Korea 2009, r. Bong Joon-ho)

Po Pudovkinovi další Matka bojující za osvobození svého syna. A opět ve filmu, který by 

mohl najít místo ve filmařských učebnicích.

4. Milá Emmo, drahá Bětko (Maďarsko, Německo 1991, r. István Szabó)

Vrchol  sekce  „20  let  svobody“.  Učitelky  Ruštiny  ztrácejí  po  pádu  železné  opony  svá 

dosavadní privilegia a ani v životě se jim nedaří lépe. Hořká, bezvýchodná esej těžící ze 

skvělého  scénáře  a  především  ze  samotné  dobové  reality  raně-postkomunistického 

Maďarska.

5. Mléko strachu (Peru, Španělsko 2008, r. Claudia Llosová)  
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   Samson a Dalila (Austrálie 2009, r. Warwick Thornton)

Dva filmy, které spojuje exotičnost původu, „nezkušenost“  režisérů, malý počet herců, 

minimalistické filmařské postupy, stěžejní role zvuku a hudby a jedinečnost výsledného 

celku.

Rudolf Schimera

Můj výběr se omezuje pouze na filmy, které byly v hlavní soutěži, novinky z Cannes, popř. 

filmy, které jsem viděl už dříve.

1. Pod vlivem lásky (Japonsko 2008, r. Sion Sono)

Film,  na  který  se  ve festivalovém spěchu úplně  zapomnělo  a  který  v Kině  Čas  zmizel 

z hledáčku  zájmu  médií.  Jedná  se  o  jeden  z nejlepších  filmů  posledních  let,  složitá 

komiksová freska, manga ve filmové podobě. Více viz.: http://blog.fantomfilm.cz/?p=438

2. Villa Amalia (Francie, Švýcarsko 2008, r. Benoit Jacquot)

Dle mého soudu nejlepší film v soutěži. Pozitivní existencialismus bez deprese a 60. let. 

Žena,  která  se  rozhodne  vymazat  sama  sebe  a  začít  žít  nanovo,  zachycení  procesu 

zbavování se věcí a nepotřebných vztahů. Smysl života v oprošťování se od zbytečností a 

hledání svého ideálního místa na světě – své Villy Amalie.

3. Hranice ovládání (USA, Španělsko, Japonsko 2009, r. Jim Jarmusch)

Point Blank s černým Lee Marvinem. Narážky na gangsterky 70. let, kamera Christophera 

Doylea, camea slavných herců z celého světa, postavy vypadají povědomě, nicméně jsou 

jen  esencí  tohoto  žánru,  prázdné  pláně,  kavárny  a  moderní  i  stará  architektura  jihu 

Španělska. Jarmuschova cinefilní cesta časem někdy do roku 1970. 

4. Park a Bong – komerce po korejsku

    Žízeň (Jižní Korea 2009, r. Park Chan-wook)

    Matka (Jižní Korea 2009, r. Bong Joon-ho)

Dvě korejské ikony, na jejichž filmy se napínavě čekalo. Ani jeden nezklamal, překvapení 

střídá  překvapení.  Park  mixuje  upírský  film  se  Zolovou  Theresou  Raquinovou,  jemně 

posunuje svou tvorbu k jiným tématům. Bong se vrací ke korejské kriminálce, která jej 

proslavila, která nehledá řešení, ale samu zápletku. Přiznám se, že si mezi nimi neumím 

vybrat.

5. Haneke a Trier – kořeny zla

Antikrist (Dánsko, Německo, Francie, Švédsko, Itálie, Polsko 2009, r. Lars von Trier)
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Bílá stuha (Německo, Rakousko, Francie, Itálie 2009, r. Michael Haneke)

Další dvě jména, jejichž filmy splývají, oba režiséři mají svou tvorbou k sobě navíc velmi 

blízko.

Provokatér  Trier  natočil  svůj  nejlepší  film,  temná vize  zlé  podstaty  světa je  upřímnou 

výpovědí o autorově cestě k šílenství – lidé se děsí u několika gore scén a smějí se u té 

jediné, kde se představuje svět jako chaos. Čekám jen na další krok. Hanekeho vyzrálejší 

sublimace sociálního kořene násilí hledá v dějinách, v idealizovaném předválečném světě 

velkých  mocnářství;  příběh  chvílemi  připomíná  motivy  z  dětství  Adolfa  Hitlera  včetně 

přísné výchovy.

Hana Stuchlíková

1. Matka (Jižní Korea 2009, r. Bong Joon-ho)

V rukou jiného režiséra by pravděpodobně vznikl průměrný a zapomenutelný žánrový film. 

Bong  Joon-ho  se  ale  osvobozuje  od  konvencí  a  obrací  je  vzhůru  nohama.  Filmařsky 

excelentní snímek, poetický, drásavý a hluboce důvěrný portrét ženy-matky.

2. Mléko strachu (Peru, Španělsko 2008, r. Claudia Llosová)

Fascinující  pohled na barvitou a mnohovrstevnatou peruánskou společnost, její  tradice, 

životní rituály i  bolestné vzpomínky. Režisérčin rukopis je citlivý a osobitý, stejně jako 

v její prvotině Madeinusa, nyní však ještě o něco blíže dokonalosti.

3. Papírový voják (Rusko 2008, r. Alexej German ml.)

V současné kinematografii jde o snímek s nepříliš typickým tematickým zaměřením, jeho 

příběh je bezútěšný, dojemný i  jemně humorný, navíc  skvěle natočený a ve výsledku 

okouzlující.

4. Všichni ostatní + 35 panáků rumu (Německo 2009, r. Maren Adeová / Francie, Německo 

2008, r. Claire Denisová)

Zručné,  neprvoplánové  vyprávění  dvou  režisérek  s výjimečnou  a  přesnou  pozorovací 

schopností.

5. Umělec (Argentina, Uruguay, Itálie 2008, r. Mariano Cohn, Gastón Duprat 2008)

Jednoduchý  námět,  ale  nápaditě  rozvedený  do  chytře  napsaného  příběhu  a  důvtipně 

ztvárněný  díky  preciznímu  a  uvědomělému  zacházení  se  všemi  stylistickými  složkami 

filmu.
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