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. Sovyet sineması

Sinema dünyası, şimdiden 90.doğum gününü kutladı ve yüzüncü yılına doğru hızla yaklaşmaktadır. Sovyet sineması bir numaralı klasiklerin çoğunu ilk onyıllarda üretti. Sergei Eisenstein ve Alexander Dovzhenko, Vse-volod Pudovkin ve Sergei Yutkevich, Boris Barnet ve Va-silyev Kardeşler, Lev Kuleshov ve Mikhail Romm, Grigori Kozintsev ile Leonid Trauberg’in yaratıcı birliğinin ürettiği filmler, sanatlar ailesinde Sovyet sineması için sağlam bir zemin oluşturdu. En iyi kültürel geleneklerin sürdüğü ve geliştiği Sovyet sineması, gürültülü bir devrimle doğarak, yüksek artistik düzeyle açık bir sosyal mesajı birleştirdi. Eisenstein’in “The Battleship Potemkin- Potemkin Zırhlısı” gibi eski bir trajedi, muhteşem eleştiriler aldı.

Sergei Eisenstein
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+ Sergei Eisenstein (1898-1948)

Sovyet sinemasının göze çarpan bir kişiliği, dışarda ilerici film yapımının gelişmesinde başlıca rol oynadı. "Battleship Potemkin-Potemkin Zırhlısı” dışında, "October-Ekim"- "Alexander Nevsky-”, ve “Ivan the TerriHe- Korkunç Ivan" ı yönetti.

Dovzhenko’nun "The Earth- Yeryüzü" filmindeki fantastik karakterlerin felsefi derinliği şaşırtırken, Barnet’ın "Outskirts- Kenar Mahalle ’’ filmindeki etkili hümanizm dikkate değer bulundu.
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Alexander Dovzhenko Vsevolod Pudovkin + Alexander Dovzhenko (1894-1956)

Sovyet sinemasının kurucularındandır. "The Earth- Yeryüzü", "Shchors" ve "Arsenal- Tersane" gibi çok sayıda başka filmler de yönetti.

+ Vsevolod Dovzhenko (1893-1953)

Sovyet sinemasının kurucularındandır. “Mother- Anne", "The end of St.Pe-tersburg”, "Suvorov”, “Admiral Nakhimov” gibi birçok filmin yazarıdır.

+ Sergei Yutkevieh (1904-1985)

Lenin üzerine çalışan bir yazardı. "The Man with the Gun- Tabancalı Bir Adam” "Stories About Lenin- Lenin üzerine Öyküler" ve "Lenin in Poland-Lenin Polonya’da" gibi.

+ Boris Barnet (1902-1965)

"The Outskirts-Kenar Mahalle”, "The Girl with Hat Box-Şapkakutulu Kız" ve “The Secret Agent's -Exploit - Gizli ajanın sömürüsü" gibi filmleri yönetti.
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Mikhail Rom m    Grigori Kozintsev

h- Vasilyev Kardeşler

Bu adı kullanan Sergei Vasilyev (1900-1959) ve Georgi Vasilyev (1899-1946), en iyi Sovyet filmlerinden biri olan "Chapayev” dışında "Volotchayesk Days”, "The Front Cephe" gibi filmleri ürettiler.

+ Lev Kuleshov (1899-1970)

Sinema kuramcısı ve yönetmendi. "The Extraordinary Adventures of Mr. West in the Land of the Bolsheviks- Bolşevikler Ülkesinde Mr. VVest'in Olağanüstü Maceraları”, "By the Law- Yasanın Yanında", “The Death Ray : Ölüm Işını" ve "Great Consoler- Büyük Avutucu” gibi filmleri yönetti.

+ Mikhail Rom m (1901-1971)

"Lenin in October- Ekimde Lenin”, “Dream-Düş”, "Secret Mission-Gizli görev" “Nine Days of One Year- Bir yılın Dokuz günü" ve "Ordinary Fascism-Sıradan Faşizm" gibi filmlerin yazarıydı.

+ Grigori Kozintsev (1905-1973)

Leonid Trauberg ile birlikte "Maxium Trilogy Kuralf’m ürettiler. Bu film, 1917 Devrimi ile ilgili çekilen en iyilerinden biridir. Kozintsev ayrıca-, Shakespea-re'in "Flamlet” ve "King Lear” oyunlarının senaryo versiyonlarını yazdı.

Sovyet sineması, 1950’li 1960’lı yıllarda artistik düzeyde ikinci devrinin filizlerini verdi. Sovyet sineması laboratuarında, yalnızca etkileyicilik anlamında bir yenilenme değil, Sovyet insanının bütün tarihsel deneyiminden yola çıkılarak, bir insan düşüncesi yayıldı. Klasik Rus edebiyatının yüksek hümanizm mirasına dayanan bir insan düşüncesi... -her çocuğun kaybolmayan küçük gözyaşlarına boyanmış bir Dostoyevsky’nin imge karışıklıklarını bile ilişkilendirecek boyutlarda...

Bu dönemde yapılan Sovyet filmlerine örnek olarak: Mikhail Kolotozov'un "The Cranes Are Flying-Turnalar Uçuyor", Andrei Tarkovsky'nin "I van’s Childhood- ivan'-ın Çocukluğu", Sergei Bondarchuk’un "The Destiny of a Man- Bir Adamın Kaderi" ve Grigori Chukhrai’nin “The Ballad of a Soldier- Askerin Türküsü” verilebilir.

Sinema dünyası son onbeş yıldır yerini dengelemiştir ve bize sık sık artistik yenilikler sunmaktadır, yüksek bir olgunluk düzeyine erişmiştir. Bu dönemde, okullar oluşturulmasına ve de doğru olabilecek olgunlukta yenilikçi eğilimlerin çıkmasına karşın, Eisenstein dışında Sovyet sineması üretimde bulunamamıştır; yine de son yirmi yılda çok önemli gelişmeler kaydedilmiştir, izleyicilerin geniş bir objektifle bakabilmesi ve onların iç dünyasını etkileyebilmesi için bu bir başvuru kaynağıdır. Ayrıca bu, artistik birikimlerin bir toplamıdır ve gelecekteki yeni bir dalgaya güç verecektir.
[image: ]


Yelizaveta Uvarova rolünde Inna Churikova, I Wish to Speak- Konuşmak isterim,, filminde..


Zhenya Sheveleva rolünde Irina Kupchenko, Niko-lai rolündeki Vasili Lanovoi ile "A Strange VVoman-Yabancı Bir Kadın,, filmindeler...
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	Yolda im adam
	Yaşam, aşk ve gözyaşları
	Genetik ana


Yolda im adam

cA 970’lerin başında Sergei Mikaelyan tarafından

i çekilen “The Bonus- İkramiye”, Sovyet sinemasında ‘iş’ temasının yeniden canlanmasını gösterdi, bir insanın işe karşı ahlaki davranışı, işinde ve mesleğinde karşılaştığı sorunlar.. Bu gibi konular daha önceleri de yönetmenlerce işlenmişti, fakat genelde yüzeysel çözümler getirildi ve gelişen sosyalist toplumunun dinamiklerindeki doğru işlemleri yansıtmakta başarılı olamadılar, işyerindeki içten, şiddetli, doğal çatışma ve yalanlamaları senaryo üzerinde tasarlamadılar, ama sonunda bu filmle birlikte buz kırıldı.

“The Bonus” filmini, "Old VValls- Eski Duvarlar”, “I VVİsh to Speak- Konuşmak İsterim”, “Your Son- Oğlun”, “Earth- Yeryüzü” ve “The Train Has Stopped- Tren Durdu” filmleri izledi. Bu filmler, çağımızın kahramanından ve onunla ilgili konulardan yola çıkarlar; kişisel, arıtılmış, gelişkin toplumsal yönelişlerden... İlkinde o, 'işadamı' diye adlandırıldı. Tartışmayla kuşatıldı. Bazıları onu -çağdaş olduklarından- şüphe ve kararsızlığından dolayı farklı görmek istediler; diğerleri pratik yaklaşımın yaygın oluşundan korkarken ve de teknolojik çağda usçuluğun doğuşu, kaçınılmaz biçimde töresel, ahlaki kayıplara neden olurken..

Kısa bir süre sonra açık biçimde görülen 'işadamı' imajı, sonraları tartışma konusu olmayı zorunlu kıldı; Rus kültürel geleneğine yabancı gelen 'saf yapıdaki’ bu kişilik tipi gibi.. Bu açık tartışmayı izleyen gerçek 'ciddi maxi-malizmdir’, taklit olmasa da bu, kültürel maximalizmin bir türevidir ve yaşamın her alanında kendini gösterebilir.

Bu kendisini açığa çıkarmasa da, “I Wish to Speak” deki dargörüşlü bir kasabanın belediye başkanında Ye-lizaveta Uvarova ve “A Strange VVoman -Yabancı Bir Kadın” daki ana karakteri oynayan Zhenya Sheveleva, ortaklaşa birşeye sahiptirler, ilki, halka hizmet etmek için kendisini adamış, çalışmasıyla bunu içine sindirmiştir. Diğeri, kendi işinde vicdanının sesini dinleyen bir işçiyse de, tüm enerjisini bireysel mutluluğu aramak için adadığı görülür. Onların benzerlikleri, iç dünyalarındaki şiddettir, garip, saçma, yabancı, tüm dayanaklarından farklı bakmaya hazırlık ve yalnızca diğerlerini kandırmaya değil, desteklemeye sahip bir düşüncedir. Fakat bunun doğrultusunda onları çok sevgili birer kurban yapmak da var. Onların çekici idealini vurgulayan bir soru doğduğunda, bu kadın kahramanlar için analık bile geri plana düşer. Uvarova için bu, kasabanın ana caddesi için gerekli, mucize bir köprünün tasarlanmasıydı ve bu onun tüm çabalarının taçlandırılmasının gösterişiydi. Sheveleva içinse bu, aşk ve ruh birliğine erişmek için onun istediği bir adamla beraber olmasıydı.

Karakterlerin her ikisi de kolaydan zora doğru uzanıyordu, onlar düşüncelerin çatışmasıyla tasarlandılar ve bunu canlandırdılar. Yuli Raizman deneyimli bir Sovyet yö netmeni olmasına karşın, öne sürdüğü tartışma estetiklerden uzaktı. Gleb Panfilov’la birlikte ‘‘I Wish to Speak” i modern bir etkileyicilik yoluyla yönetttiği sıralarda, “A Strange Woman”’ın da yazarıydı, ikisi de günümüzün öncü yönetmenleridir. Tartışma, karakterlerin yaşamı, yerin-delikleri ve iş alanları gibi nitelikleri üzerinde odaklandı.

‘iş’ temasından çıkarabileceğim sonuç şudur: Kişinin mesleği, sadece işine fazladan bir bağlılığı sergileyemez, ama bu, kendi yaşamının ve dünya görüşünün bir anahtar öğesidir. Bu, bir filmin bir komedi, bir melodram veya bir gerilim türü olup olmadığının gerçeğidir veya bazı eleştirmenlerce ‘sosyal kurgu’ diye tanımlanan, yeni oluşan bir sinema türünün tasarımıdır.

Bu ilişkiye tipik bir örnek, arayışı üzerine yüklenen yönetmen Vadim Abdrashitov ve onun sürekli yazarı, senarist Alexander Mindadze’dir. Onların ilk filmlerinde doğrudan göze çarpan, sosyal ve psikolojik çatışmaların dozundaki ciddiliktir. Bütün yapıtlar ("Word of the Defence- Savunma Sözü", "The Turn- Dönüş", "Fox Hunting-Tilkiavı") bir suçluluk, bir mahkeme entrikası üstüne kurulmuştu. Bununla birlikte, "The Train Has Stopped" zaten bireysel bir konunun ötesine, bir dedektiflik öyküsünün ötesine gitmişti. Bu film hernekadar geleneksel gerçekçi bir görünüm verse de, bir sosyal varsayım, bir metafordur.

Burada önemsiz bir görüş ayrılığını kabul edeceğim. Yolda bir adam konusu, zamanla sanat içinde bir denemeden geçti ve özellikle perdeye uyabilir, -ki oldu da- Çeşitli ülkelerde bu konu sayesinde mükemmel sinema menziline erişildi. Fakat yazık ki, İtalyan neorealizm filrç. lerinde bu imge, bizi birzaman hayrete düşürdü, basmakalıp taklitleri bile eşit değerde yükseliş gösterdiler. Sovyet sineması son zamanlarda, özellikle bu durum üzerinde sık sık ayarlama yaptı; kahraman, yolu üstünde bir mola verdiğinde, kendini buldu. O, kendisine zorla kabul ettirilen herzamanki çalışma, duygu, ve yaşam programından beklenilmedik bir güçle kendisini kopardı, durmaya bir istek duymak, üstünde düşünmeye dalmak ve yaşamını yeniden gözden geçirip, değiştirmek... Böyle bir durum, bir yönetmenin çağdaş insanın iç dünyasına ve toplumun iklimine daha bir dolgunluk ve derinlikle bakmasında güç verir.

Yuli Raizman’ın polemik yaratan "Private Life- Özel Yaşam" filmi tipik özellikler taşır, Mikhail Ulyanov günümüzün fabrika müdürünü olağanüstü psikolojik özen göstererek oynadı, işine mahkumdu, diğer insanların duygusal yanlarıyla fazla ilgili değildi, kendisine en yakın, en içten olanlarının bile.. Yalnızca içten çıkartıldığı zaman, o aşama aşama (sürpriz olmaksızın) karısını,kızını ve oğlunu gerçekten çok sevdiğini görmeye başlar. Daha sonra kendisini tamamen işine adamasına karşın, başarısız oluşundaki mantığın farkına varır. Bu farkediş, onun gerçekteki kişiliğinin gelecekte yeniden doğuşunun müjdecisidir, garantisidir.

Marlen Khutsiev “Aftervvard Sonradan” filminde, ana karakterde yaşlı bir hukukçuya beklenmedik bir ziyaret yaptırdı. Bilimsel kariyer uğruna davalar üzerinde çalışmaktan bunalmıştı, tamamen pragmatik insancıllığı ve eşsiz içtenliği, seyircilere güç verirken ahlaki deneyim kazandırmakta bir sınır taşına ulaşır.

"The Train Has Stopped” daki çizgi, bireysel karakterleri daha geniş bir sosyo-psikolojik alana yönlendirir. Bir tren kaza sonucu ara istasyona getirilir, bu kaza makinistin ölümüne neden olmuştur. Kaza düğümünün çözümü dışındaki suça ait görüşler veya insani drama yapımcıları ilgilendirmedi. Onlar Sovyet toplumunun gelişmesi için, gerçek anlamdaki bir çatışmada orta yolu seçtiler. Araştırmacı memur, kazayı incelerken demiryo-lundaki işletme kurallarına yapılan tecavüzlerin örtüsünü kaldırmayı yoğun biçimde düşünür. Fakat diğer ana karakter olan gazeteci, o çok güzel yazısında makinistin kurban oluşunu ‘acı veren gerçek’ diye ele almayı tercih eder, o yaşamını tren yolcularının yaşamını kurtarmak için feda etmiştir.

Burada sergilenen iki uç noktanın çarpışması görüntüsü, geçmişten çıkarılan derslerin analizinde de açıkça görüldü; kötü yönetimle geçen zaman, zayıflamış disiplin ve personel sorumluluğundaki eksiklik, bunların tümü çoğu zaman kültürel bir demagojiyi haklı çıkaran, keder-lendirici düzenleme ve yenilenme etkinliklerinin, onların zamanında bu tip filmlerde öne çıkmaya başladığı daha şimdilerde anlaşıldı ve yapılan sosyal bir varsayımın doğru olduğu kanıtlandı.

Marina Neyolova ve Oleg Basilashvili “The Autumn Marathon- Sonbahar Maratonu,, filminde.

Abdrashitov ile Mindadze’nin daha sonraki filmi "The Parade of Planets- Gezegenlerin Gösterisi" dir. Bu film, ana karakterlerine belirli yönler getirir ve üstelik ‘yolda bir adam’ metaforuna daha bir özen gösterir. Askeri bir eği-12

tim kampına gelen çağrıyla, oradakilerin tümü gündelik çalışma programından koparıldılar. Çağrının kampa varışından kısa bir süre sonra, askeri alıştırma kurallarına uyum kayıplarını, kazaları incelediler, kovulmak için çağrıldılar ve kovuldular. Evlerine geri dönüş yolunda, Fe-derico Fellini’nin “City of Women- Kadınlar Kenti’’ne benzeyen bir tekstil kasabasına saparlar, sonradan bir yaşlı yüzünden bir evde dururlar, geçmişteki görünüşte maddecilik ile ilgili hatırladıklarını ve yaşam çizgilerindeki doğru seçimleriyle ilgili şüphelerini karşılaştırırlar. Sonunda, evlerine geri dönerler, fakat, dünya görüşü ve ahlaki deneyimlerindeki farklılıkla değişmiş olarak..

Filmlerin her ikisi de, realizmden 'grotesk' görenek -sel estetiğe olan hareketi sergileme yolundadır. Ama, yalnızca bu nedenle ilginç değildirler. Onlar, çağdaş atmosfere tepkinin doğru birer barometresidir. Yönetmenlerin söylevi, bireysel sorumluluk üstünedir ve herblirinin sıkıntısı olan şey; şimdiki zamanın, her zaman, bir önceki zamandan daha yerinde olduğudur.

VictorTregubovich'in “The Fixer- Tamirci’’ adlı hicivli komedisi, toplumsal bağlantıları çok olan, ancak çıkarlarını düşünmeden yaşayan bir adamı ele alır. Fakat yönetmenler karaktere sadece alay‘etmek için yaklaşmıyorlar, onlar duygulu ve bilgili hareket edebilmeyi denemekteler, yaşamda ayakta kalabilmenin ne denli önemli olduğunu seyircinin farkedebilmesinin deneyişin-deler.. Bu filmin önemi, “Running on aTreadmilI 1 “Sıkıcı bir İşte Koşuş’’ altisimli oluşuydu. Koşmak mecazı ya da bir yolda oluş, burada olduğu gibi, Georgi Daneliya’-nın “The Autumn Marathon- Sonbahar Maratonu’’ filminde oluştu. Filmin kahramanı Andrei Buzykin, yalnızca bir yürek atışından değil, kendinden de ‘uzağa koşmaktadır'. Onun rutin sabah gezintisi, çürümüş bir ruh konfor-mizminin simgesi olur, bireysel yaşamında veya başka insanlarla ilişkilerindeki yetersizliği kesinlikle buna yansımaktadır.

Gerçekten, yaşam sıkıcı bir işe dönüştüğünde, her dakika bunun yönü değiştiğinde ve tüm ahlaki başvuru noktaları yitirildiğinde böyle bir yaşam, olağandışı bir bireyde bile tüketilebilir. Günümüz yaşamında telaşlı yürüyüşten ötürü durmak önemli olduğu gibi, geriye dönüp baktırır ve kişinin kader çizgisine yön gösterebilir.

Kimi zaman, hiç olmazsa bu ilk adımı atabilmekte önemlidir, bu nedenle yolculuk başladı demektir ve seyircinin beyninde bu eylemi yineleyebileceği kanısını da yerleştirir. Geniş ilgi ve tanınması nedeniyle, bu tema Roman Balayan’ın yönettiği “Dream Flights- Rüya Uçuşları’1 filmine uyarlandı, güzel bir örnektir. Adına aykırı biçimde, bu film imgelemi büyüleyici oyunlardan yoksundur, ama yaşamın sıradanlığıyla içiçe geçmiştir ve bu beklenilmedik ahlaki genellemelere götürür.

...Dar görüşlü bir kasaba, monoton iş programıyla bir aile, tanrıdan umudunu kesmiş bir büroda kederli bir tembellik ve tembel kavgalar- bunlar olanı değiştirmek ya da bir abartı değildir, gerçekliktir. Doğal olarak tümü gerçek değildir, ana karakterin görüş alanının bir bölümüdür ve yazık ki onun anlayışından ötürü böyle çizilmiştir.

Öyleyse, o nasıl bir karakterdir? Adı Sergei, kırk yaşındadır. iyi bir kariyere, mutluluğa ve bilgeliğe erişemediği için, karısına, ona sıkça yakınlaşan bir kadına ve annesine birçok kötülük yapmanın yolunu bulur, ki annesini beş yıldır görmekten yoksundur. Bu itici kişilik, karısına kabalık ettiği bir gün ortaya çıkar, sonra oturur annesine bir mektup yazar, fakat hemen kağıdı buruşturur, işine giderken yolda bir polisle kavga eder ve sonrada kendisini sürekli aldatan ve kışkırtan katip arkadaşlarıyla kavga eder.

Bu karakterde gerçek bir insanı, onu kendi yaşam tarihi ile beraber görmeyi denerseniz, bu film onun aykırı yaratılış yapısını veya onun tarih öncesini vermek için tüketen bir açıklama getirmeyecektir ki, bu onun en zayıf
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Oleg Yankovsky, "Dream Flights-Rüya Uçuşları,, filminin çekimi sırasında.


noktasıdır. Onun davranışlarına toplumsal bakış, kimi zaman fazlasıyla derin bir psikolojik yorum getirdi, bu her-zaman anlaşılabilir olmadı, ki filmin diğer eleştiri nedenlerinden biridir, çünkü tutumların ardındaki kimi karakter eylemleri netleşmemiştir. Ancak bu, Oleg Yan kovsky'nin zekice oynadığı Sergei Makarov görüntüsüne haklılık kazandırdı. Bu karakter çok polemiklidir, o çevresindeki insanların niteliklerini birleştirir ve onları önemser. Bu acı hoşnutsuzluk, onun ikiyüzlülüğünün saldırgan şüpheciliğinde birleşen kaçırdığı fırsatlardan doğuyor ve soğuk, alaycı sertlikten yana birinsan ilişkisi istiyor.

Bu film, sıradanlığın eleştirisi ve ruhani değerlere olan gereksinim gibi, değer ve törelerin zor sorunlarıyla uğraşan sanat çalışmaları tanımlamasına alışılmışlık getirdi. Yine de bu düşünceler Sergei’yi ve davranışlarından sorumluluk duyması gerektiğini tam olarak açıklayamaz. Sergei’nin karmaşık gibi görünen birçok mutsuzluğunun nedeni kendisinde yatar; yetenekli de olsa çocuk gibidir, gelişmemiş bir kişiliktir ve eylemlerinden sorumluluk duyma kimliğinden yoksundur. O ilişkilerinde, günümüz gençliği arasında oldukça yaygınlaşan ‘aşırılıktan’ hoşlanır, ki bu ilişki türüne ilginin artması ülkemizin psikolog, sosyolog ve öğretmenlerini ciddi biçimde endişelendiriyor.

Gerçek yaşantının bilince yansıyan olayları arasındaki bu bağ ve sorunlar, bu filmde o kadar belirginleştiril-medi, ama bir süre sonra anlaşıldı. Ana karakter ve çevresindekiler farklı oyun biçimi sergilerler. Örneğin, Sergei kendisine yakınlaşan o kadına,"genelde kendini utanmış hisseder misin„diye sorduğunda, kadın: 'Ben farklı yasalarla ve insanların gözlerindeki doğrulara bakarak yaşarım.’ şeklinde yanıtlar. Gerçekten de yanıtının yüksek tonunda, onun kasıtlı yavanlığında ve gözlerinin aşırı parlaklığında tehlike sinyali veren birşey vardır. Ama öte yandan, bu soru birinin vicdan sorgulamasıyla beraber geldi; Sergei Makarov dışında kimse böyle bir soru sormadı,

Her iki yılda bir yapılan ünlü Moskova Uluslararası Film Festivali, birçok ülkeden sinemacıları Sovyet başkentine çeker.
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1985 Moskova film festivalinde.
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Oleg Yankovsky, Roman Balayan’ın (doğum. 1941) yönettiği Save Me, My Talisman- Tılsımım Koru Beni,, filminde
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Juozas Budraitis, popüler bir Sovyet Litvanyalı aktör, Vytautas Zalakevicius’un (doğum. 1930) yönettiği “Nobody VVanted to Die- Kimse Ölmek İstemedi,, ve “This Sweet Word Freedom- Bu tatlı Söz, Özgürlük,, gibi filmlerin yıldızı... O ayrıca, "The Fact- Gerçek,, "Shield and Sword- Kalkan ve Kılıç,, "The Legend of Till -Till Masalı,, ve diğerlerinde göründü.
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Sovyet Letonyah aktris ylja Artrnane, kızı ve oğluyla birlikte.
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Stanislav Lyubshin, "Five Evenings- Beş Akşam,, "Cali Me to the Bright Yander- Beni Parlak Ötelere Çağır,, "The Monologue-Monolog,, ‘‘Don’t Shoot White Swans-Beyaz Kuğuları Vurma,, ve diğer filmlerdeki rolleriyle geniş popülarite kazandı.
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Film yıldızı Lyudmila Gurchenko, “The Carnival Niaht- Karnaval Gecesi,, “Old Walls- Eski Duvarlar,, “Five Evenings- Beş Akşam,, “Tvventy Days Witho-ut W ar- Savaşsız Yirmi Gün,, ve diğer filmlerde önemli rolleri oynadı.
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“Mimino,, başrolde Vakhtang Kikabidze.
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■


Vadim Abdrashitov'un (d. 1945) yönettiği filmlerden sahneler.

"The Parade of Planets- Gezegenlerin Gösterisi,,

"Plumbum,, filminin başrolünde Moskova’dan bir öğrenci,

Anton Androsov.
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Roları Bykov'un (d. 1929) yönettiği "The VVeirdy- Garip,, filminden bir sahne, başrolde Kristina Orbakaite.
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Mikita Mikhalkov ve Yelena Solovey ''The Slave of Love- Aşk Kölesi,, filminde.

[image: ]

[image: ]
[image: ]
Aktris Irina Muravyova, "Moscovv Doesn’t Believe in Tears- Moskova Gözyaşlarına inanmıyor,, filminde.



çünkü kendisi birşeylerin utancını duyuyordu.

Sevdiği bir insana acı çektiren ya da tasarlanmış bir kabalıkta bulunan kim ayıplanmadı ki? Filmdeki ana karakter, bizim kendi güçsüzlüğümüzün ve yanlışlıklarımızın bir bölümünü içine çekip, özetleyen bir çizgidedir.
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Folklor geleneği, yönetmen Sergei Ovcharov (1955-....) tarafından özgün ve hünerli bir çizgide kullanıldı. Nikolai Stotsky, Alexander Susnin, ve Sergei Parshin "Left-Hander-Solak,, filminde.



T
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Başrollerde, Lyudmila Gurchenko ve Oleg Basilash-vili, "Station for Two- iki Kişilik İstasyon,, filminden bir sahnede.



Sergei, doğal olarak bu bilinçliliği göstermedi, ama duygusal içgüdüsüyle sezgili davrandı. Yönetmenler karakterlerini bu anlayış gücüyle bilinçli olarak donattılar ve bunun yorumlamışını yakından izlediler.
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Irina Kupchenko ve Mikhail Ulyanor, VVİthout VVİtnesses- Tanıksız,, filminde.


Filmin final bölümünde, arkadaşları Sergei’nin 40.doğum gününü bir kırlıkta kutlarlar. Nasıl bir duyguysa, o özellikle geniş bir alandadır, binalar henüz gökyüzünü fazla karartmamıştır, nehir kenarındadır. (Filmin müzikal temleri birbirine uyumluydu; temler, eski radyo "hitlerinin” gelişigüzel parçalarıydı, 'arka plan gürültüleri’). Filmin bu bölümünde en görülmeye değer sahne, Sergei’nin 'uçuşu': O ağaca bağlı bir ipte sallanır ve arkadaşları onu seyrederken, dik bir bayırdan nehre dalar. Bu acaba başka bir oyun mudur? Ama Sergei öfkeli ağlayışları kovaladı, herşeyden uzağa kaçtı, duygusallık altında ezildi ve bir ot yığınında gizlendi. O hâlâ, rahat
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Zhanna Bolotova (solda) ve Yelena Fadeyeva, “Life, Love and Tears- Yaşam, Aşk ve Gözyaşları,, filminden bir sahnede.


bir “kinizm’ in çekiciliğinden kurtulamamıştı ya da kendi iç yalanlamalarından, mutsuzluğundan, boş yaşamından.. Fakat, özgürlük için bu şiddetli hüzün, sonbaharın kırlık ve ormanlarındaki silah seslerinde duyulur; uzun bir acı sonrası uyanıştır bu..
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Yelena Proklova ve Marina Levtova, A Key Not To Be Passed On- Geçişe izin Yok” filminden bir sahnede



Film yönetmeni Dinara Asanova (1942-1985)
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Film yönetmeni Sergei Solovyov (1944)

Tatyana Drubich ile Vladimir Mishchenko ‘Life guard-Cankurtaran,, filminden bir sahnede.
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Yaşam, aşk ve gözyaşları

Vladimir Menshov’un yönettiği “Moscow Doesn’t Believe in Tears-Moskova gözyaşlarına inanmıyor” 1970’lerde Sovyet prodüksiyonlarının en gözde olanlarından biriydi. Bu filmin farklı nitelikteki yapıları birleştirme şansı, hem ülkede hem de dışarıdaki benzeri görülmedik gişe başarısını getirdi. Gelişigüzel bir bakışla, film bir entrika sergiler; 1950’lerin sonunda Moskova' da bir öğrenci yurdundaki karmakarışık yaşam, yönetmenlere çekici bir örnek gösterme olanağını ve de yıpratıcı bir 'geçmiş' üslubunu yakalama olanağını verir.. Bu filmin yapısı bir romanı andırır, ancak taşıdığı bilinen folklorik motif, daha sonra bir melodrama çıkış gösterir, hatta daha çok bir peri masalına benzerlik gösterir. Film mizah yüklüdür, gündelik yaşantının dış sıfatları ve alışılmış adlandırılışı ‘kitle psikolojisidir’. Ana karakteri, belirsiz özel yaşamıyla özgür bir ‘iş kadınıdır’, (bir peri masalındaki gibi) içine bir prens çekiciliği düşer.

Profesyonel eleştirmenler bu filme bir yere kadar alaycı bir yaklaşımda bulundular, sorunlara basit çözüm getirmesi ve fazlasıyla ümit veren bir 'mutlu sonu’ olduğu için suçladılar. Fakat bu yanlı suçlamalar haklı çıktıysa da, bu filme bakarak taklit için bir model kurma girişimleri çok fazla olmadı, bir üslup için standart tür oldu. 1970’lerin sineması, sinema gösterim salonlarına olan ilgiyi azalttı, buna sadece TV. ile rekabet neden olmadı; ayrıca zama-

nın en tipik beğeni kazanan Sovyet filmlerinde de seyirci azâlması görüldü. Bunun diğer bir nedeni, Sovyet yönetmenlerinin öncü kolunun yeni sinema dili araştırmaları seyirci anlayışının çok ötesine gitmişti, ve daha demokratik, daha belirgin formlara gereksinim vardı.

Arasıra da olsa, bu onyılın sonunda heyecanlı, maceralı ve hatta korku filmlerinin artan görünüşüyle başka bir üst değişim görüldü. VVestern'lerin Sovyet uyarlamaları üzerine oldukça konuşuldu, bunlar ‘Eastems’ diye adlandırıldı. Çünkü çoğu kez Orta Asya malzemesi ile uyarlama yaptılar. Bu tür kurguların tümü, (birkaçını ayrı tutarsak) Sovyet sinemasına 'yabancı' olanı gösterdi! Onlar heyecanlı türler antolojisini zenginleştirdi mi? Evet, seyirci heyecanlarındaki boşluğu doldurdular, fakat herzaman yararlı bir ahlaki öze sahip olamadılar ve kimi zaman fazlasıyla şiddet ve zulüm sergilediler, ki bu ciddi bir genel tartışma konusu oldu.

Sovyet sinemasının gelişmesinde diğer bir çizgi, daha çok verimlilik göstermekti. Ayrıca bu, doğuya yönelik incelikle işlenmiş kitle türlerinde uygulandı; fakat melodram ve komedi türlerinin herikisinin de özelliklerini taşıyan melez bir karışım türü üzerine kuruldu; yönetmen Eldar Ryazanov’un yapıtları bunun en iyi örnekleridir: “The Irony of Fate- Kaderin Cilvesi”', “An Office Rorrıance- Bir Büro Romansı”, Station forTwo- “iki kişilik İstasyon” bir çeşit ‘trilogy’ (üç bölümlük dram) oluşturur. İnsanın bir başka insana gereksinim duyması düşüncesi gibi, insan dokunuşu ve sıcaklığı bu filmlerin içine sinmişti. Döneminin en iyisi olan Ryazanov, hiciv yeteneği sayesinde idealleştirme yanlışından sakınabilmiş-tir. Hernekadar bize göreneksel bir yaşam modeli gösterilirse de, bu ahlaki değer ve kurallarda esaslı bir-şeyi görmemize yardımcı olur.

Bu anlayışta söylenebileck haklı görüş şudur: Sovyet sineması 1930'ların Grigori Alexandrov’u (1903-1981) ve
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Yazar, aktör ve yönetmen Vasili Shukshin (1929-1974)


Ivan Pyriev’i (1901-1968) ile tipik dünya müzikal komedilerinin şenlikli iyimser anlayışına benzer bir çeşidini şimdi arıyor. Bu yönetmenler daha sonraları, çağlarının üstünde ve benzeri görülmedik ölçüde sadelik vedramatik yorumlarından ötürü suçlandılar. Ama biz öncelikle, bu tür için ödenekler sağlamalıyız, ve İkincisi, onların kendi çizgilerindeki bu filmler, zamanlarının bir eğilimini yansıttı; bu eğilimde zorluklara karşın, toplumsal iyimserliğin yüksek boyutu göze çarpmıştı.

Nostaljik melodramların, faşizme karşı savaş yıllarında gerçek ve mutlu aşk görüntüsü, 'ruh için bir teselli’ gibi gördükleri için, yalnızca doğaldı; o toplumsal iyimserlik tümüyle bu ilişki üzerine kurulur. Gerçek bir konusu olan, buna gereksinim duyan bu gibi filmler hiçbir zaman kaybolmazlar. Ayrıca melodramatik motifler, çok ciddi şeyleri söyleme olanağını hiçbir zaman yoketmedi-ler. Örneğin, Nikita Mikhalkov’un “Five Evenings- Beş

Akşam” ve “VVİthout VVİtnesses- Tanıksız”, hem dış deneylere hem de iç ruhsal erozyona dayalı yetenekle, manevi bir güçlülük idealini öne sürer. Stanislav Rostotsky’nin "VVhite Bim the Black Ear- "Siyah Kulaklı Beyaz Bim” filmi, yalnızca ilk bakışta fazlaca duygusal görünür. Mesajı, derindir ve gerçekten belirli bir noktaya yöneliktir- şefkatli ve bencillikten uzak duruş nedeniyle-toplumun potansiyeli, sadece onun insanlara olan davranışı ile ölçülemez, fakat genelde yaşayışlarının tümüne tavrı ile ölçülür.

"Life, Love and Tears- Yaşam. Aşk ve Gözyaşları” Ni-kolai Gubenko’nun en son yapıtıdır; bu filmde yaşlılık, bir evin öyküsü ile aktarılır. Yazarın amacı ani bir gözyaşı yaratmak veya sadece seyircilerin yüreklerini eyleme geçirtmek değildir, insanların aileleri içinde yaşlılık üzerine ve açıkça kendi yaşam değerleriyle ilgili düşünmelerini sağlamaktı amacı... Çünkü, yaşlılık yalnızca açınılacak bir son değildir. Belki de o birzaman en yoğun aşkı çevreler; -acı, anlayış ve en büyük manevi güce gereksinim duymak gibi-

Rastlantı sonucu, ‘yaş’ sorunları Sovyet sinemasının çok tipik konusu olmuştur. Bu nedenle, günümüz genç kuşağının yaşamına giren anlayışlara özel bir ilgi duyar. Bu konuyu ele alan bir filme, şu tanıtım cümlesi önemlidir: “Bu film, bir zamanlar çocuk olan yaşlılar ve bir gün yaşlı olacak çocuklar içindir...’ Başka sözcüklerde, ‘tee-nage cinema’ terimi eleştiri edebiyatında oldukça göre-neksel biçimde kökleşmiştir. En iyi filmler, bu konuda göze çarpan sanatsal düşünüşün ve de yaş sınırlamalarının üstüne çıkan manevi ve ahlaki gelişmelerin yorucu alanlarında derin bir çalışmanın örneklerini verir.

Diyalog ve tartışmaya canlı bir yanıt -Leningrad’lı yönetmen Dinara Asanova’nın (1942-1985) yönettiği her yeni filmi basın tarafından kabul edildi. "VVoodpecker Never Has A Headache- Ağaçkakan Başağrısı Çekmez” ve "A Key Not Be Passed On- Geçişe izin Yok”, genç

insanların iç dünyalarında ve bu dünya ile ilişkilerinde, onların gerginlik içinde biraraya toplanmalarının dikkate değer örnekleridir. Bu filmlerin sinemasal kaynağı ve kararlı çıkışı, didaktik stereotiplerin tanınmış olmasındandır da.

Asanova, "Tough Kids- Zor Çocuklar” filminde, şimdiki yüksek düzeyine çıkış yaptı. “Problem teenagers” (problem-ergenler) diye anılan yaşamları ele alışında, şefkat ve güven eksikliğine duygunun güzel alışverişiyle yönelir. Asanova bunun, sorunun kökteki nedeni gibi görür.

Bu film, iyi yürekli ve şefkatli bir kızı elealır, başka bir kasabadan henüz gelmiştir, okulda yeni sınıfının tümüy öğretmendir. Gençler için bir spor ve çalışma kampında o, cesaret atmosferi ve eşitlik üzerine kurulu, doğru ilişkilerin iklimini yarattı. Arasıra onun safça yöntemlerine rastlanılır. Örneğin, akşam yemeklerinden önce o, genç düşünüşe, günün kötü bir anına iyilikle yanıt vermelerini öğretir. Antonov'un sabırlı ve akıllı sevgisi ve de uyuyan yürekleri sevgiyle uyandırışı, yavaş yavaş da olsa onları iyiliğe döndürür.

Asanova’nın şefkat ve aşk macerasıyla dolu duygusal ve şiddet filmlerinde, insanların gelecekteki yüksek sorumlulukları vurgulanır.

“VVeirdy- Garip” filmi, Asanova’nın birçok defa ortaklaşa çalıştığı, tanınmış yönetmen ve aktör Rolan Bykov'-undur. Birkaç tane mükemmel peri masalı yarattıktan sonra, Bykov, ahlaki kandırılma ve zulümün herikisinden de saklanabilme koşullarında, kendine güven ve kendini beğenmişliğin sahte tavrını taşıyan, onüç yaş yaşantılarındaki şiddetli sorunlarla ilgili bir öyküyü yönetti.

Bu filmi, iyi yürekli ve şefkatli bir kızı elealır, başka bir kasabadan henüz gelmiştir, okulda yeni sınıfının tümüy-

",Pots and Pans-Çanak ve Çömlekler,, filminden bir sahne.
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Vasili Shukshin ve karısı aktris Lidiya Fedoseyeva "The Red Berry- Kırmızı Meyva,, filminde.
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Mikhail Solokhov'un romanından Sergei Bondarchuk’un (d. 1920) çektiği, "They Fought For Their Motherland-Anavatanları için Savaştılar,, filminden bir sahne.
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ler. O gerçek ergin acıları daha önce yaşamasına karşın, ileride, acının en uç noktasından da dışarı taşar. Gençlerin zalim gibi davranmalarının nedeni nelerdir? Bu uzlaşmaz davranış, gerçekten de onların yaşına mı özgürdür? Ve bu sadece bir sarsıntıdan mı doğar, onlar özgürdür? Ve bu saedce bir sarsıntıdan mı doğar, onlar iyiliğin gerçek değerinin farkına varabilecekler midir? Bu gibi sorular seyircinin beyninde yerleştikten sonra, bu içten ve sert vuran filmin kadın kahramanının, savaşa karşın direncini görecekler, bu kızın benzerleri için ciddi bir ahlaki ders çıkaracaklardır. Filmin başarısında en büyük pay, Kristina Orbakaite’ye aittir, kız öğrenci rolü ona verildi, ki o, bölümlerini çarpıcı bir psikolojik ustalıkla oynamıştır.

"VVeirdy" de çatışmanın ana dramatik öğelerinden biri, kadın kahramanın sınıf arkadaşlarından şefkatli bir gence olan aşkıdır. Aşk, gençlikle ilgili filmlerde bi konu olmaz, ama önemli bir yeri vardır. Sergei Solovyov’un "Direct Descendant- Dürüst Torun" filminde, uyandırılmış duyguların dünyası sergilenir. Bu film, "A Hundred Days After Childhood- Çocukluk Sonrası Yüz Gün” ve "Lifeguard-Cankurtaran,, ile başlayan bir ‘trilogy’ yi tamamlar; burada yönetmen, yaşama kibirli bir manevi tavır koymakla, tüketicilik arasındaki çarpışmanın çözümlemesini yapar. Solovyov’un gözde karakterlerinin tipik özelliği, bireysel bilinçleri oluşurken, Pushkin, Ler-montov ve Tolstoy gibi klasik Rus yazarlarının yarattıkları imgeler dünyasından filizlenmiş kültürel geleneklerin kaybolmasını önleyen etkiyi denemeleridir. Solovyov'un karakterlerini çizişi, eski ustalarıyla dolaşarak tasvir ettiklerinin çok daha arıtılmış ve yaşayan halidir.

Sovyet sineması günümüzde, türlerin herzamanki değişkenliğinden çok daha fazlasına sahiptir. Duygusal renkliliğin görüntüsü; onlar, insan ruhunun "yaşam, aşk ve gözyaşlarının farkında olması” ile ifade edilen böylesi geniş her duruma kucak açarlar.
Zamanın kargaşası arasında
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(1929-1974) gibi iki sanatçıyı sadece başlangıçta


ndrei Tarkovsky (1933-1987) ve Vasili Shukshin

biraraya getiren şans, sonradan onları birbirlerine karşı kurulan ve sonunda onları birbirlerinden çok uzak taraflara çekti. Onlar, Sinematografi Enstitüsü’nde birlikte çalıştılar ve tanınmış öğretmen Mikhail Romm’un yönetimindeki stüdyodan mezun oldular. 1960’ların başında, sinemadaki etkin yenileştirme dönemi sırasında dışarıda çalışmaya başladılar, ilk çalışmaları bu zamanın tipik artistik düşünceleriyle beraber yayılmaya başladı. İnsanın gerçek değerine, iyi yaşamaya, tüm insanları gelecekte insani yürekte, sanatta ve tarihte egemen kılmaya zorunlu olduklarıyla ilgili sarsılmaz inanç... bu düşüncelerin başlıcalarıdır.

Filmlerin bireyselliğinde, içtenliğin yeni bir sınıflandırmasına ve kendini dışa vurmaya özen gösterildi; bu, yönetmenlerin bir çıkış noktasıydı. Sinemada lirik anlayışın egemen olduğu bir dönemdi ve 'kendini ifade’ etme, bunun bir özelliği olmuştu. Shukshin’in çalışmasında bu ikinci özellik belirgindi. O yeteneğini üç yolda gösterdi -bir yazar, bir film yönetmeni ve bir aktör gibi- günümüze ışık tutan bu veriler, ona daha fzala önem kazandırır. Shukshin’in yazarlığının ve de sinematograflığının doğası ve güçlü yapı kazanmış inançları birbirinden ayrılmaz. Shuk shin, Marlen Khutsiev, Sergei Gerasimov ve Sergei Bon-darchuk gibi başka yönetmenlerin çektiği filmlerde mükemmel bölümlerde oynadı, fakat o hep kendi doğrularıyla başbaşa idi. Sıradan insanların sıkıntı ve dertleri için, acımanın karşı tarafa onun sabit mesajı ile aktarımı...

"Two Fyodors- iki Fyodor” daki ilk rolünden başlayıp, So-lokhov’un "They Fought For Their Motherland- Anavatanları için Savaştılar” versiyonundaki son rolüne kadar Shukshin, Rus edebiyatının en iyi geleneklerine, hümanizmiyle, gerçek duyguları, insanın geleceği ve yaşamı nın anlamına ait sorulara yanıt vermenin sonsuz arayışına sadık kaldı.

‘Ahlâk doğruluktur’, Shukshin bir zamanlar böyle söylemişti ve bu cümle onun dünya görüşünü ve onun gözde karakterlerini belirler. O hiçbir zaman kalıplaşmış ahlaki değerler ve göreneksel yoldaki kurallarla ilgilenmedi, hatta görünüş bütünlüğünden uzak, paradoksal ve insani özümüzden gelişigüzel aktarmalara kadar, yaşam ilişkisinden doğan bir çok söylenecek şeyle ilgilenmedi.

Shukshin’in ilk filmi "There Lives Such A Lad- Orada Öyle Bir Genç Yaşıyor” un ana karakteri Pashka Kolo-kolnikov iken, onun tanınmış sosyal makyajı ‘bir genç herkesi sever oysa’ mesajını sevdirmişti, ama bu ana tema değildi. Yönetmenin kahramana karşı lirik tavrı önemliydi, filmin yarısı mizaha, yarısı da özlem yüklü uyuma sahipti. Shukshin’in zamansız ölümünden kısa bir süre önce çektiği “The Red Berry- Kırmızı Meyva” adlı son filmi, ge nelleştirilmiş ahlaki sonuçları, eski bir suçlu olan Yegor Prokudin’in kişiliğinden yola çıkılarak çizilmiştir, çok tipik bir yaşam öyküsü olmadığı halde... Yegor’un suç kargaşasına çeken, gerçektir- yaptığı yanlış, kendisini manevi yönden mahkum edişinin şiddetini arttırdı ve de bu, bir ahlak melodramına, bir trajediye dönüştü. Bu olay, seyreden herkesi ona ve onun yüreğine daha bir yakından bakmaya yöneltir, çünkü bu, arınmayı isteyiştir.

Shukshin'in diğer karakterleri böyle dramatik konumlara yerleştirilmemiştir; bir kural gibi, onlar ‘garip insanlar’ kategorisindendir, çok mutlu veya girişken değildirler, bir yere kadar eksantrik yapıdadırlar. Görünüşte sokulgan, ama sıkıntı vermeyen ve yaşam öyküleri sıradan karak-

terlerdir. Shukshin, 1960 ve 1970’lerdeki etkin şehirleşme ve toplumsal göç sırasında, ulusal yaşamdaki değişikliklerden yola çıkarak, yapılanmayı kullandı. Bu karakterler, son zamanlarda kırsal alandan şehir yakınlarına göçetmiş veya küçük kasabalarda yaşayan insanlardır. Her iki durumdaki yaşam çizgileri arada kalmış ve belirsiz nitelikleri, bilinçli olarak dramatik uygulamalara kattı.

Shukshin, halkın ahlak ilkelerinin uğradığı erozyonu şiddetle duyumsadı. Fakat o hiçbir zaman, geçmişe dönmenin ve gelişmenin yararını yadsıyan görüşlerin avukatı olmadı. O, insanını ve çağdaşlığı, kendi toplumsal ve kültürel ilişkilerinin karmaşasında gördü. Bugünün karmaşık dünyasında, onun varlığını ve yerini anlamasına yardım etmenin arayışındaydı. Onun öykülerinin isimleri çok anlamlıdır: "Outer Space-Uzay”, "The Nervous System-sinirli Sistem" ve “A Slab of Bacon Fat- Bir dilim domuz pastırması" Kadın kahramanların beyinlerinde, yinlerinde, birbirine gerçekten karışmış, hiçbirşey yapmamayı, hiçbirşeye sahip olmamayı simgeleyen durağanlık görülür. Shukshin, Rus ulusal karakterinin doğasını böylesine keşfetmiştir. "Pots And Pans" ve "The Red Berry" filmlerinde kendisinin oynadığı karakterler, ‘basit yüreklerinin’ tüm doğallığını küçümserler, varoluşun en zorunlu sorunlarını uzun uzadıya düşünmeğe yönelirler. Bu, onların ruhsal özgürlüğünün ve şefkate düşkün oluşlarının garantisidir.

Yıllar geçtikçe Shukshin, insan duygularındaki.derinliği anlama arayışında ‘kendi anlatımından’ daha da uzaklaştı; tarihsel konumlar, ahlaki ve kültürel değerler bu anlatıma biçim verdi. Ne yazık ki, Shukshin’in "I Have Come to Give You Freedom- Sana Özgürlük Vermeğe Geldim" senaryosunu yönetme düşü hiçbir zaman gerçekleşmedi. (Sonraları bir romana konu oldu.) Bu, Ste-pan Razin’den uyarlanan bir öyküdür; Stepan Razin, 17. yüzyılda Rus otokrasisine (istibdat) karşı çıkartılan popü-

ler isyanın köylü liderlerindendi.

Shukshin daha fazla ustalaşamadan öldü, ama o, yönetmenlik yapabileceğini hemen hemen hiç tahmin etmemişti. O, arkasında bütün bir dünyayı ve verimli bir sanat geleneğini bıraktı. Bu çizgide kendisini izleyen birçok yazara ve yönetmene ışık saçtı; onlar Rus karakterine ve karakterin sosyal ve ahlaki temelleri üzerinde çalışmayı sürdürüyorlar. Onun öykü ve senaryoları yaşamı boyunca filme aktarılmadı, bunlar genel düşüncelerini ve kimi zaman da karakterlerini yansıtır; bunlar yeni filmleri doğurdular. Shukshin’in motiflerinin açık etkisi, başka filmlerde de görülür; çoğu ‘garip insanların’ toplanışını ve uyandırmışını, çok uzun olmayan bir senaryonun, gönül yanıtı alarak sağladığı bir gerçektir.

Shukshin, Sibirya’nın kültürel bakımdan geri kalmış bölgesinden gelen, kendisini yetiştirmiş bir insandı. Öte yandan, Andrei Tarkovsky, sanatla içiçe olan entellektü-el bir aileden yetişmiştir. Babası Arşeni Tarkovsky ünlü bir Sovyet şairi idi. Bu nedenle oğlunun sinematografik mesleği seçmesi doğaldı. Bu seçim yüksek bir kültürle ilişkiyi ve şiir sanatı ile incelmeyi getirecekti. Gerçekten de, Tarkovsky’nin sinemasında lirik anlayış egemendi; figüratif mecazlarda, pitoresk müzikalite ve uyaklarda yapıyı kurardı. Onun bu özel şiir türü, 'sanatın hatırı için sanat’ düşüncesi ile hiçbir ortaklık taşımaz. Bu, ben-merkezli kendini düşünme ile de ilgili değildir, ama her-şeyden önce, sanatçı yaşamları ve çalışmalarında görülen dünyanın genel durumuyla ilgilidir.

Eleştirmenler Tarkovsky’nin ilk filmi “Ivan’s Childhood-İvan’ın Çocukluğu” nu, 'dünya, ikiye bölünür.’ şeklinde yorumladılar. Daha delikanlılığa bile adım atmamışken, korunmasız ve katılaşmamış bir ruhla ivan, savaş ve şiddetle yüzyüze gelir, sonra da kendisi acı bir savaşa katılır. Yüreğine gelişgüzel gelen şey, evindeki düşünceleri, çocukluğu ve anne sevgisinin beyninde eğrilmesi., böy-

leşine büyülenir yönetmen ve o lirik kahramanı ile bir bakıma bütünleşir. Tarkovsky'nin kendi çocukluk yıllarının savaşta yanışını sergilemesi bir sürpriz değildir.

iki yıl sonra, Tarkovsky "Andrei Rublev” adlı filmini çekti. Rusya’da ortaçağın ünlü bir ikon ressamının yaşam öyküsüdür; o, devrinin ruhani önderlerinden biriydi. Bu olaydaki karışım o kadar belirgin değildi, ilk isimleri dışında, karakter ve yönetmenin tek ortak yanları olan bu film, herikisinin de sanatını yansıtır. Herikisi de bu yapıtı fazlasıyla paylaştılar, ikisi de Rusya’nın kaderi, aşırı acımasız denemeleri ve sıkıntılarını yaşadı ve bunlar Tarkovsky’nin kişisel kaderinde de görüldü.

Bu ülkede, ilginin şiddetli duygusu heryerde yerini buluyor. Geçmişte Rus kültürünün ahlaki ekseninde varolan herşey yerini buldu; bunun aşırı şiddetli ruhu, kendi doğasıdır. Yüksek uyumun bu örnekleri, Rublev’den Pushkin’e ilerici Rus sanatçılarınca yaratıldı; Dosto-yevsky’nin ruhunda göze çarpan uyuşmazlıklar, dünyanın bu eniyi sanatına açıklık getirmiştir- bunların hepsi Tarkovsky’nin dünya görüşünü belirledi, o aşırı bir ciddilik içinde sanatçı olarak görevini anladı; onurundan ödün vermeyen ve yeteneğinin ateşli bir doğası olan yönetmendi.

“The Mirror-Ayna", yazarının anılarıyla bağlanmıştır, annesinin ve diğer aile bireylerinin kaderi ve ulusal tarihin bir bölümünden çıkan kendi gerçekliği ile Tarkovsky'nin en gözde yapımlarından biridir. Bu film gerçek ve düşün bir karışımıdır; taklitten uzak olaylar, bellek ve bilinçaltının kendiliğindenliği ile dönüşüme uğradı. Birleşmelerle kurulan bu filmin karmaşık dünyasına girmek kolay değildir. Fakat, Tarkovsky duyguların ve imgelerin zenginliğini bulmuştur; bu filmini diğerleriyle karşılaştırmak çok zor bir iştir.
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Tarkovsky’nin filmleri, kaynama noktasına getirilmiş insanlığa, zorlayıcı düşüncelerin dram ve sınırını gösteren insani tutkuların ruhsal gerçekliğinin özel bir tipini yaratmıştır. Tarkovsky, bir 20.yüzyıl sanatçısı olduğundan, çağımızın başlıca sorunlarından biriyle ilgilendi -uygarlığı korumak ve toplu yokoluşu önlemek- Çünkü, ona göre bu gezegenin yaşayabilmesi için bu, zorunlu bir koşuldu ve bunun kültürü, baştanbaşa yüzyılların özverisini ve ahlaki ölçülüğün örneklerini doğuran, ruhsal düzeyi koruyabilme yeteneğiydi. Tarkovsky’nin bu konuda ülkesinde yaptığı filmler: “Solaris” ve “Stalker” idi, ayrıca batıda, “Nostalgia” ve “Sacrifice” i çekti.

Shukshin herzaman seyircisine yakın olmaya çalıştı ve yaşamının sonunda “The Red Berry’’ filminin tüm ulusça tanınmasıyla göze çarptı. Tarkovsky’nin çizgisi farklıydı. Oldukça yüksek bir artistik ün kazanmıştı, ama o, halk sevgisini kolay kazanmadı. Bu, oldukça zor geçen bir gelişmeyi gerektirdi. Onun düşünceleri herzaman anlaşılamadı ya da destek görmedi. Sonunda, acı duyguları ve perişanlığı ile yalnız kaldı.

Kendini buluşu, o derinden sevdiği vatanından ayrıldığı zamana rastlar. Tarkovsky, acı veren fiziksel bir hastalıkla, ciddi boyutlardaki ahlaki krizin, birbirine bağlı olduğunu gördü. Ne acı ki, ölümü onun Rusya’ya dönüşünü engelledi. Filmlerinin gösterimi birçok kez tekrarlandı ve Sovyetler Birliği’nin her yerinde büyük başarı kazandı. ileride herşeyin değeri azalır, ama günümüzde And-rei Tarkovsky'e Sovyet Rus kültürünün ayrılamaz bir parçası gibi bakılıyor.

Tarkovsky ve Shukshin.. Yolları bu kadar ayrı olan bu iki sanatçı, müthiş benzerliklerini yoketmemeyi seçtiler ve yollarına devam ettiler. Açıkça görülen aykırılıklarına karşın, bu durum yalanlanamaz. Herikisi de ülkelerindeki her-şeyi özümsemiş bireysellikteydi. Kendi çağlarını yaşadılar

ve yeni birşeyler kurmanın yolunu buldular, iç yaratıcı çabayla birleştirilmiş dış dünya etkilerinden yola çıkarak, insanlar için zorunlu olan birşeylerin yapısını kurdular, ikisi de, bu kitle iletişim çağında şunu getirdiler: ‘Bireyselliğin ötesindeki biçim değişikliği için, bireyselliğe öncelik veren özgünlüğün değerini biz veririz.’

Kollektif üretim gerektiren sinema sanatında, bireyin yalnızlığını işlemek, yüksek ahlaki düşüncelerin ve artistik standartların meşalesini taşıma yeteneğini gerektirir. Bu bireysel yalnızlık, kargaşanın ve de zamanın yalanlamaları arasından geçerken, yine aynı kalır.
Geçmiş ve gelecek arasında

Ekim Devrimi’yle ilgili filmler, yıllar boyu Sovyet sinemasının gurur kaynağı olmuştur. Tiyatro, sınırsız olanaklarını çok canlı bir biçimde sergileyerek, Sovyet sanatı için gelenekselleşmiş olan devrim konusunu işlemesine karşın, sinema son yıllarda ulus tarihinde dönüm noktası sayılan yeni belgesel kanıtları kullanmakta isteksiz kalmıştır. Bunun yerine, bilinen görkemli ve destansı biçimleri yüceltmeyi seçmiştir. Bu yüzden bu tarihi olayların ayrıntılı bir artistik ve belgesel çözümlenme girişimleri, belirli bir özen gerektirir. Elem Klimov’un “Agony-Acı” adlı filmi böylesine bir girişimi temsil eder. Son Rus Çarlık Hanedanı olan Romanovların son günlerini ayrıntılı belgesel kanıt ve genelleştirilmiş trajik fresklerin karışımıyla ve de toplumun politik ve ahlaki kurumlarının ayrılıp dağılmaları sonucu çöküşünü tanımlayarak görüntülemektedir. Bu filmi güncel ve değerli kılan şey, sağlam tarihi temeli ve Rus tarihiyle ilgili tüm imaları yadsımasıdır.

Sovyet halkının 1941 -1945 yılları arasında faşizme karşı savaşmaya zorlandığı 2. Dünya Savaşı ile ilgili filmlerde, şimdi ile geçmiş arasındaki bağlar çok çarpıcı bir biçimde verilmiştir. O zamandan bu yana geçen 40 yıldan fazla sürecin malzeme ve yeni ifade biçimleri kullanmada yeni bir kalitenin gerektiği ortaya çıkmıştır. Savaş sonrası kuşaklar için tüm acılar sonunda elde edilen barış doğal bir sonuçtu. Sorun, savaşı bir masal veya efsane olarak sunmaktan çok, savaşın gerçek trajedisini

çağdaş sinema seyircisinin gözleri önüne sermektir. Bunu güçleştiren şey; konunun destansı niteliğinin bozulmaması zorunluluğudur.

1950 ve 1960'larda sinema, ‘insan kaderi’nin (bir rastlantı sonucu Mikhail Sholokhov’un öyküsen dayalı, Ser-gei Bondarchuk’un yönettiği filmin adı “Destiny of a Man-Bir Adamın Kaderi” dir.) bireysellik niteliğini yitiren dev savaş destanlarının etkisinden daha etkin olabileceğini kanıtlamıştır. Daha sonraları, Sergei Bondarchuk ve diğer birçok savaş dönemi yönetmenleri uzun epik filmler yapmışlardır. Örneğin; Yuri Ozerov’un "Liberation-Kurtuluş” adlı filmi, yeni büyük savaş filmlerinin odak noktasını oluşturmuştur. Savaşla ilgili en büyük ve dokunaklı gerçek "The Ballad of A Soldier-Askerin Türküsü”nün Alyosha Skvortsov’u, "The Cranes are Flying-Tumalar Uçuyor” un Veronika ve Boris’i ve "The Destiny of a Man-Bir Adamın Kaderi” filminin kahramanı Andrei Sokolov gibi karakterlerle perdeye yansımıştır.

Chingiz Aitmatov adlı yazar bir zamanlar 'savaşın insanlığı öldürdüğünü’ gözlemlemişti. Bu gözlem doğru olmakla birlikte, insanlık, kan ve insan yaşamı pahasına elde edildiğinde, altından da değerli olur. Sanatçılar acıların üstesinden gelme konusunu felsefi trajedi düzeyine yüceltmekte ve bu trajik deneyim düşüncesiyle insanlığın giderilemiyecek sorununu incelemektedirler.

Savaştan sonra insanların aldıkları yaralar iyileştikçe, geçmişin anısını canlı tutma sorunu daha da şiddetlendi. Geçmişte yaşadıklarımızın asla unutulmaması gerektiği düşüncesi, savaş emektarı ‘Grigori Chukhrai tarafından yönetilen "Memory- Anı” adlı filmin konusunu oluşturmuştur. Andrei Smirnov’un yönettiği bir başka film "The Byelorussian Station” de ise savaş deneyimini yaşamamış kuşak ele alınıyordu. Aynı zamanda savaşın dehşetli anıları ve özellikle gençlerin olmak üzere, toplumun ahlaki durumu yansıtılmaktaydı.
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"Farewell-Veda,, filminden bir sahne.



"Come and See-Gel ve Gör,, filminde Flyora’yı Alyosha Kravchenko adlı Moskova'dan bir öğrenci oynadı.


Boris Vasilyev'in ünlü öyküsüne dayalı olan Stanislav Rostotsky’nin en iyi filmlerinden “The Davvns Here Are Ouiet- Burada Şafaklar Sessiz” genç kuşağı işliyordu. Ama sinema çözümü ile edebi çözümü aynı değildir. Film; bir bireyin ne kadar zayıf olursa olsun, tarihin en sert koşullarına göğüs gerip, fiziksel ölüme karşın bütünlüğünü koruyabileceğini göstermektedir. Konu; Karelia gölleri ve ormanlarında görevli genç uçaksavartopçu kadın subaylarının, savaşta 16 Alman paraşütçü askeri ile çatışıp öldürülmelerine dayanmaktadır. Onların kaderi hem ölümlerinin müthiş trajedisi, hem de ölümsüzlüğün zaferi olarak görülmüştür. Rostotsky’nin bu film için yeni çağdaş yüzler bulması, film ve seyircisi arasındaki bağı sağlamlaştırmıştır.

Günümüzde savaş filmi yapan yönetmenler o dönemin yaşanmış olaylarından çok, dönemin duygularını yansıtmaya çalışmıştır. Bunun da böyle olması çok doğaldır, çünkü yönetmenlerden önce bu konu zaten işlenmiş ve birçok tanıklıklarla kanıtlanmıştı. Ama geçmiş ve geçmiştekiler hakkında konuşma gereksinimi ve de onların acımasız deneyimleri zorlayıcı bir etken oluşturmaktadır.

Valeri Rubinchik'in “A Garland of Sonets- Bir Soneler Demeti” adlı film gerçekten lirik duyguların taşması olarak ifade edilebilir. Ana karakter olan 15 yaşındaki Ar-tem orduya katılmak istemesine karşın, yaşı tutmamaktadır. Cephe doğuya doğru kaymakta, kahraman savaşın sona ereceğini ve savaşamayacağını hissetse de savaşa girmektedir. Barışçıl bir yaşam görüntüsünün arkasında saklanan savaş, onun karşısına bir Alman kasabasında çıkmış ve Artem, savaşın son kurbanlarından biri olmuştur. Savaşla ilgisini bile kavramadan ve uzun zamandır ortaya koymak istediği yiğitliğini sergile-yemeden ölür.

Yönetmen hiçbir zaman -kendi deyimiyle- savaşın ne olduğunu bilmediği gerçeğini saklamaz. Belgesel kanıt-

tan çok, kendi şiirsel sezgisine başvurur. Filmde bu denli özgün ve hatta çelişkili olan nokta; onun artistik akışının zalim dram kuralları ile değil, güzellik ve uyum kuralları ile belirlenmiş olmasıdır. Film ismini bir rastlantı sonucu almakla birlikte, ünlü kadın şair Bella Akhmadulina’nın yazdığı ve perdeye uyarladığı soneler, filmin bütünlüğünü kuramaz. Filmde aynı zamanda, tamamen yersiz olarak Chekhov’un “Three Sisters- Üç Kızkardeş” adlı oyunundan da bir sahne vardır. Bir karakterin söylediği Shakespeare tiradları, konu ile tamamen ilgisizdir. Ayrıca büyük bir istikrarsızlık dönemi ve yerleşmemiş bir düzen olmasına karşın, Pushkin’in bronz büstü kurtarılmış bir şehirdeki heykel kaidesinin üstüne konmuştur. Ama bütün bunlar, henüz herşeyin çözümlenmediği savaş sonrası dönemde, bize güzel görünmektedir. Bütün bunlar, savaşın acıları ve çelişkileri arasında elde edilmiştir.

Şiirsel mantık, "Ascension- Yükselme” adlı filmde de ortaya konmuştur. Ama bu oldukça farklı bir şiir sanatıdır. İlk fark, +Vasil Bykov’un çözümsel nesirinden ortaya çıkması, öbür fark ise trajediye doğru kaymasıdır. ‘‘Ascension", zamansız ölümü ile sanatsal başarılara ulaşmaktan yoksun kalan yönetmen Larisa Shepitko (1938-1979)’nun kazandığı yaratıcı çabanın doruk noktasını sergilemektedir.

Film, hayranlarınca bir şarkı, bir masal ve bir destan olarak nitelenmektedir. Gerçekten, film lirik ve epik arasındaki sınır çizgisindedir. Aynı zamanda bir alegorik öykü, bir tez ve kahramanlmarda biçimlenmiş ve tamamlanmış bir düşünce olarak da nitelenir. Alegorik öyküden farklı olarak, eylem ayrıntılarla vurgulanmış kesin bir zamanda başlar. Herşey yaşama uygun olup, insan savaşın alışılagelmiş görevlerinden, günlük telaş ve itişip kakışmadan yoksun bırakılmamıştır.

+ Bu film (Ascension), Sovyet Beyaz Rus yazar Vasil Bykov'un (d. 1924) "Sotnikov" adlı öyküsünden uyarlanmıştır.
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Film yönetmeni Larisa Shepitko (1938-1979)



“Ascension” da, film yapımcısı hiçbir keyfilik ve entrikaya sapmadan iki kahramanın özveri ile ihanet arasındaki çatışmalarını konu alır. Savaş süresince, birliklerinden ayrı düşen Sotnikov ve Rybak adlı iki partizan, “Byelorussian- Beyaz Rusya Cumhuriyeti” ormanlarından Sovyet savaş birliklerine doğru uzun yollar katetmeye çalışsalar da düşman tarafından ele geçirilirler ve her ikisi de ölüm ve vicdanlarıyla başbaşa kalır.

işte bu noktadan film tamamen değişik bir boyuta, soyut olmayan, fakat canlı karakterlerle ifade edilen dünya uyuşmazlıkları boyutuna tırmanır. Bu uyuşmazlık, Sotnikov ile görüşlerini savunan iki muhalifi arasındadır.

Rybak, öz varlığını korumanın insan doğasının bir parçası ve bir içgüdü olduğunu savunur. Rybak ve onun gibi düşünenler koşulların oluşturduğu ve, fakat kökleri daha derinlerde aranması gereken hainlerdir. Film, onların ‘ahlaki coşkudan’ yoksun, aşırı derecede az gelişmiş ilkelerinin ve kültürel standartlarının ürünleri olduğunu sergilemeye çalışır.
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Ama bu, tartışmanın yalnızca ilk raundu’dur. İkincisi ise, kültürsüzlüğün ilkel örneklerinin izleyicisi diye tanımlanabilen faşist uşak Portnov’u içerir. Portnov, felsefe ve ahlakla desteklenmiş genelleştirmelerle ihanet psikolojisinin çevresini sarar. Larisa Shepitko filmin anlamını verirken, bunun önemini vurgulamakta ısrarlıdır. Shepitko’ya göre. “Ruhanilik, iyinin hakkı değildir, sanatçının görevi kötünün ruhaniliğini incelemektir.” Her ne kadar ihanetin kirli çamaşırları ortaya çıkarılmamışsa da Sotnikov karakterinde yüce ahlaki ideal tezi verilmiştir. Sotnikov bilinçli olarak Golgotha’ya doğru ilerlerken, onun inanca dayalı eyleminin fanatik bir biçimde öne sürülen doktrin ile hiçbir ilgisi yoktur.

Yönetmen asla somut tarihsel gerçek sınırını aşmadığı gibi, filmin dönüm noktası sayılan Sotnitov'un idam sahnesini insanlık adına modern zalimliğe karşı olan bir özveri iddiası olarak sergiler.

“Ascension” filminin yönetmeni Larisa Shepitko’nun ölümünden sonra, kocası Elem Klimov “Come and See-Gel ve Gör” filmini çevirdi. Konu bakımından “Ascension' ’la arasında benzerlik taşıyan bu film, savaş konusuna sembolik ve felsefi değişim vermeye çalışıyordu. Beyaz Rus yazar Ales Adamovich’in romanına dayalı olan konu, Beyaz Rusya Cumhuriyeti'ndeki partizan akımın kaderini içeriyordu. Filmi önemli kılan şey; en son sinema deneyimini, tarihin destansı sayfalarının destansı bir yorum içinde sergilemesidir.

Filmin seyirciyi büyüleyen görsel ve işitsel bir gücü vardır. Doğal düzeni çılgınca yıkan savaşa karşın, kır manzaralarının barışçıl görünüşleri vardır: Dev ağaçların gövdeleri sallanmakta, kökleri vızıltı halinde konuşmakta, dallar çatırdamakta, ağaç tepeleri ışıksaçmaktalar. Doğanın vahşetle yıkımının matematiksel bir kesinlikle hesaplanması, görüntüyü daha da dehşetli kılar, insan yüzü de savaş ile çarpıtılmış, çirkinleştirilmiş, acı ve kin

doludur. Her fırsatta, kavruk, siyah, pis bataklık suyuna bulaşmış, kan pıhtısıyla kurumuş dudaklı savaşın yüzünü görürüz.

En korkunç hayalleri bile gölgede bırakan Nazilerin iyi yağlanmış ceza makinelerini ve filmin kahramanı olan çocuk yaştaki partizan Flyora ile birlikte dünyanın bir karmaşaya dönüşümünü ve sonunda amansızca ortaya çıkıp biçimlenen "imha robotu" olarak adlandırılabilecek ölümün, zalim yönteminin mantığını gözlemleriz.

Flyora cehennemin tüm çemberlerini aştıktan sonra, kirli su birikintisine atılmış Hitler’in resmine ateş ederken, gözlerinden Sovyet Beyaz Rusya Cumhuriyeti’nde yüzlerce köyün Nazilerce soykırım sonucu yokedilmesinin vermiş olduğu nefret okunur. Flyora öç alma duygusunu tamamen öğrense bile, hafif makineli tüfeğini geleceğin führeri olabilecek küçük bir çocuk önünde indirecektir. Bu son, seyirciyi karşı konulamaz bir cehennem karanlığından aydınlığa çıkarır, çünkü burada yapıcı bir işlev gösteren tekşey, ‘insan düşüncesi’ dir! Bizi düşündürmeğe yönelten tek şey, kötünün kökenleri ve onun zincirleme tepkilerini nasıl durdurmamız gerektiğidir.

Film geleneksel bir belgesel olmaktan uzak da olsa, temel mesajı gerçek ve otantik olup, belgelenmiştir. Olayların özü verilirken biz akıl yoluyla Flyora’nın başından geçenler ile tarihin nefret dolu sorularının harekete geçirdiği hayreti duyumsarız. Sembolik olarak zaten tüm uy garlıkların insani değerlerinin sınandığı bir çocuğu olan Flyora’da hiçbir romantik güzellik ve çocukluk kalmaz. Klimov, son savaşın gelecekteki bir başka savaş için model oluşturmaması amacıyla insan içindeki merhameti savunur.

Bu derin anlamda Klimov'un yaptığı, bir başka Sovyet film yapımcısının önemli bir yapıtı ile birleştirilebilir.

"Dead Man’s Letters- Ölünün Mektupları" filminde eylem zamanı ve yeri düşsel olup, kendi iç korkularımızın,
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Ünlü yönetmen ve aktör Rotan Bykov, Larsen rolünde

Konstantin Lopushansky'nin (d. 1947) yönettiği "De-ad Man's Letters- Ölünün Mektupları,, filminden sahneler.
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şüphelerimizin, bizim ve insanlığın ortak kaygılarının ekseninde dolaşır.

"Dead Man’s Letters”, şüphesiz ki hem gerçekçi hem de korku filmi türünün bazı yöntemlerini kullanan bir kur-gubilim filmidir. Ama bu olağandışı filmin gücü; oldukça sıradan gerçeklerden kurulmuş olması olgusunda yatar. Film, şiddet dolu sahne tekniklerine, yapmacık kabusa, mistisizm veya boş fantazilere yer vermez. (Dehşet dolu olaylar verildiğinde) filmde özel sahne işlemleri hissedil-mediği gibi, karakterlerin yaşamadığı ama varolduğu bir dünyadaki günlük alışılmış birşey haline dönüşür.

Böyle bir dünyada, zaman artık günler ve gecelerle bölünmez. Yalnız alacakaranlık, uygarlığın hazine evini simgeleyen bir müze altındaki sığınakta saltanat sürer. Nükleer bir felaketten sonra sığınakta bilimadamı Larsen, ölecek derecede hasta karısı ve talihsiz eski heykel enkazları arasındadırlar. Yarı çıplak bir kadın bedeninin yeni koşullara daha çabuk uyum gösterebilmesi için çılgınca bir umut içinde yürür. Toplumun yetişkin, sağlıklı üyelerine bile yeterli yer olmayan sığınağa bir papaz ve bir öğretmen, katalepsi hastası olan çocukları yetimhaneden getirirler. “Konuşmayı unutan ve evsiz, çıldırmış çocukları bırakın”, iniltiler, hüzün, intihar, acıklı ve kasvetli krallık olan sığınakta sürekli egemendirler.

Nükleer katliam ile bozulmuş ve ölü bedenlere dönüşmüş bir dünyayı görebilmek için birçok kez bodrumdan çıkıyoruz. Bu tür değişik görüntülerin verilmesinde yönetmen Konstantin Lopushansky, kameraman ve sanatçıların gerek teknik gerekse de artistik başarıları etkin olmuştur. Gerçekten -hurda metal yığını, polyethylene ve başıboş dünya- görüntülerinden oluşan film, son derece inandırıcı görünür, bu, bir yazarın bir zamanlar söylediği gibi: “nerdeyse bir hayale varan varolmayan yaşamı görmek gibidir.” Klimov’un filmi de dehşet verici eski savaş dönemini bize yaşatmaktadır. Lopushansky’de realizm; filmin mesajının algılanabilmesi, seyircinin olayların gerçek koşullarına inanmaları sayesinde gerçekleşir.

Filmin duygulu bir atmosferi olduğu gibi aynı zamanda Lopushansky’nin yönetme biçiminde, mükemmel bir rasyonalizm göze çarpmaktadır. Yaşam ve ölüm arasında kalan karakterlerde, zaman zaman şaşırtıcı psikolojik tepkiler gözlemlenir. Ancak yönetmen, patoloji ve soyut entellektüalizm gibi iki ateş arasında kalmaktan kaçınır. Rolan Bykov canlandırdığı Larsen rolünde hem kendi araştırmalarının dehşet dolu sonuçlarıyla karşılaşan bir bilim adamının, hem de acı çeken insanlığın temsilcisidir. O, cehennem kabusunda, karısı ve oğlu ile birlikte gerçeği de yitirmiştir.

Tüm olanlara karşın, yitirdiklerini yeniden bulmayı istediğinden, aynı hüzün ve aynı suçluluk duygusuyla, ölmüş oğluna mektup yazarak neler olduğunu anlamaya çalışır; İnsanlar sadece her şeye gücü yeten küstah maymunlar mıdır, yoksa Tanrının lanetlediği yaratıklar mıdır? Aslında felaketin nedenleri öldürücü değildi. Politik ilişkiler ihtirasla paranoidleşmiş, sanat tamamen insanlık dışı bir duruma gelip, insanları aydınlatacağı yerde duyarsız-laştırmıştır. Belki de insanı hem hayvanlardan hem de Tanrıdan ayıran ana nitelik olan sorumluluk duygusu şiddetle azalmakta ve değerini yitirmektedir. Bundan sonra yapılması gereken şey doğru olanı yapmaktı; Ne var ki; nükleer düğmenin başında kahvesini içerek oturan teknisyen yedi saniye içinde kaza sonucu harekete geçen roket fırlatma emrini iptal etmeyi başaramadı ve ne olacağının farkına vararak öldürücü mermilerin patlamasından 14 dakika önce kendini tuvalette astı.

Larsen, olanların saçmalığını umutsuzluk içinde hisseder ve "Bu korkunç bir hataydı" diye haykırır. Bu, insanoğlunun varoluşuna mal olan ideallerini ve manevi zenginliğini değersiz kılan bir hataydı. Böyle bir hata şimdiye kadar yapılmamakla birlikte, bundan sonra da hiç yapılmayacağını kim söyleyebilir?

Filmin son sahnelerinde terkedilmiş, evsiz barksız çocukların Larsen tarafından sığınaktan dışarı -yaşamın henüz yıkıma uğramadığı yere,- çıkarıldığını görüyoruz. Larsen oraya hiçbir zaman varamaz ama çocuklar ondan aldıkları esinle yolculuklarına devam ederler. Umut, son insan ölene kadar sürer.

Film 20.yüzyıl bilim adamlarının, insanoğlunun farklılıklarının unutulması ve geleceklerinin düşünülmesi yakarışları ile sona erer. Harika sözler! Ama film bize Immanuel Kant’ın aşağıdaki şu eski vecizesini anımsatır: "İki şey insan aklını yeni ve giderek artan hayranlık ve korku ile doldurur ve biz daha sık ve yaygınbiçimde bunların zararını görürüz: bunlardan biri yıldızlı cennetler, diğeri ise orada yürürlükte olan ahlak yasasıdır. "Film bize ahlaki yasanın olmadığı yerde yıldızlı cennetlerin ölüm bulutları ile karardığını anlatmaktadır.

Sovyet film yapımcıları farklı dönemlerin görüş açılarıyla savaş ve barışın tükenmeyen sorunlarını işlerler. Bu sorunun getirdiği yeni evrensel düşünce düzeyi olmadan, ne geçmişten aldığımız dersleri, ne de geleceğin tehlike çanlarını anlayabiliriz ve de onları yokedebiliriz.

Genetik ana

Konstantin Lopushansky, üç + kuşak yönetmenlerin üslup araştırmalarında tipik olanı kullandı. Ama şimdiki durumda orta kuşağın en belirgini olarak Alexei Gherman’ın başarılarından söz edebiliriz.

Gherman’ın artistik fenomen olarak nitelenen “Twenty Days VVİthout War-Savaşsız Yirmi Gün” adlı yaratıcı filmi ona büyük bir saygınlık kazandırmıştır. Sovyet sinemasında belgesel üslup modasının çökmekte olduğu zamanda çekilen film, estetik güzelliği ortaya koymuştur. Film, Konstantin Simonov’un nesir motiflerinden olduğu kadar, onun savaş dönemi günlüklerinden de doğmuştur. Malzeme, savaşın sezgisel algılaması için seçilmişti. Savaşın bilinçli bir etki bırakması zor olmakla birlikte, yönetmenin çocukluğuna damgasını vurmuştur. Gher-man’ın amacı, çağdaşlarımızın savaş sırasında gözlemledikleri insanların akli durumlarını tanımlamaktı.

Yönetmen duyularla yönetilen -sesler, kokular, kısa konuşmalar- savaşı yeniden incelemiş ve o günlerin alışılmamış stereofoniğini tekrar ortaya koymuştur. Örneğin filmde körlüğü yüzünden o günlerin seslerini tamolarak anımsayan ve kesin bir ‘savaş dönemi’ sesleriyle şiirler, şarkılar söyleyen kör, sakat bir savaş emektarına yer vermiştir.

+ Yazar, 1960'larda Sovyet sinemasında başlamış dönemde ortaya çıkan yönetim üslubundaki üç yönü belirtiyor.

Uzun yıllardan sonra Alexei Gherman, babası ünlü yazar Yuri Gherman’ın öykülerini ele alarak, "My Friend Ivan Lapshin- Arkadaşım ivan Lapshin” adlı filminde, daha erken dönemleri, 1930’ları işlemiştir, ilk bakışta film; bir kasabada haydutları arayan polis dedektifleri kendilerini fanatikçe görevlerine adamışlardır. Filmde erkek karakterler arasında sorun çıkaran zarif ve kaprisli bir kadın kahraman göze çarpar. Sonuçta başka bir dünyanın karakterlerinin basit yaşamlarını aydınlatır ve baştan çıkartıcı kadını kendine aşık eder.

Ancak Alexei Gherman 'duygusal anı’yı vermek için kurgusal edebiyatın stereotip araçlarına temelde yeni bir yorum getirir ve bunu da 'genetik anı’ olarak adlandırır. Bu anı bir kuşaktan diğerine genetik yoluyla geçer ve bir önceki kuşağın karşı konulmaz bir biçimde yok olması ile gelişir ve sanatçıyı harekete geçiren gizli dürtü, ortak anıların yardımı ile çocukluk, gençlik dönemi, çevre ve geçmişin ruhunu korur.

Alexei Gherman herşeyden önce ençok -zor ve karmaşık yıllar olan 1930’lar- şaşılacak biçimde dürüstlükle işlediği “My Friend Ivan Lapshin" filminde bu yılların kendisinde yürek yakıcı etkisi bulunduğunu aydınlatmak istedi. O günlerde sinemanın biçimlendirdiği alışılmış stereotip; atletik yapılı, asla hastalanmayan çok sağlıklı ve her zaman şen şarkılar söyleyen insanlardır.

Savaş öncesi kuşağın önemli bir özelliği de optimizm idi. Ancak bu, onların hep mutlu olup, hiç umutsuzluklara düşmeyip, hastalığa yakalanmadıklarını, diğer bir deyişle yaşamın olağan ve sürekli olaylarını yaşamadıklarını göstermiyordu. Ateşli biçimde geleceğe inanırken, Laps-hin’in belirttiği gibi 'topraklarını temizleyip, bahçe yapacaklarına ve halen bahçede dolaşacak zamanları olduğundan’ emindiler. Filmdeki karakterlerin karamsarlıklarının birleşmesinden özel bir duygusal atmosfer ortaya çıkar. Bu atmosfer yönetmenin dünyayı algılamasına

Film yönetmeni Alexei Gherman (d. 1938)

“My Friend Ivan Lapshin- Arkadaştır] Ivan Lapshin,, filminden bir sahne.
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Yuri Nikulin ve Lyudmila Gurchenko, “Tvventy Days Without \Nar- Savaşsız Yirmi Gün, filminde


uygundur. Seyirciler, Alexei Gherman’ın babasının öykülerine dayalı olan "Trial on the Road- Yolda Deneme” filmini hemen anımsarlar.

Gherman’ı Leningrad’lı yönetmenlerden oluşan bir grup izler. Eleştirmenler son yıllarda, tarihin özel bir anlamı ve geçmişteki duygusal bağlılık ile biçimlenen 'Leningrad Okulu’ndan sözetmektedirler. Bu okulun yönetmenlerinin çoğu savaş günlerine dönerek olayları değil, insanın iç yaşamını vurgulamışlardır. Sergei Ara-novich’in şiir üslubundaki "Torpedo-Planes- Torpido-Uçaklar” adlı filmi ve diğer genç yönetmenlerin yapıtları (Victor Aristov'un "Gunpovvder-Barut”, Alexander Ro-gozhkin’in "For the Sake of a Few Lines- Birkaç Satırın Hatırı İçin”) da bu okulun dikkate değer filmleridir. Bu film-
[image: ]


lerdeki ortak noktalar: katı gerçekçilik, duygusal üslup, ayrıntılı psikolojik özen, içten insani duygular ve görkemi terkediş..

Eski kuşakların artistik bilinç deneyimiyle, Sovyet sinemasının en iyi yapıtlarında daha sık sergilenen geçmişe bakış, sosyal ve kültürel gelişmenin en önemli gereksinimlerini karşılar.

20. yüzyılda doğan bir sanat olan sinemanın özellikle yakın ve modem tarih olaylarını yorumlamada başarılı olduğu belirtilmelidir. Bunun nedeni de; sinemanın bu olaylara tanık olması ve artistik bir kavrama aracı olarak kullanılmasıdır.

Sovyet sineması ile tüm dünyaya yayılan ‘geriye dönüş’ tekniği bir rastlantının sonucu değildir. Sovyet sineması eski zaman uygarlığı masallarından çok, yakın geçmişle ilgili daha ilginç yapıtlar ortaya koymaktadır.

'Geriye dönüş’ tekniği kendini Nikita Mikhalkov’un “The Slave of Love- Aşk Kölesi’’ ve “Five Evenings-Beş Akşam’’ adlı filmlerde göstermiştir. “The Slave of Love” adlı film; bu yüzyılın ilk bölümünde çok popüler olan salon melodramı biçimini taklit eden Rus sessiz sinemasının çöküşünü sergilemektedir. Bir teknik olarak ‘geriye dönüş’ yalnızca devrin kendisini mimarisini, modalarını, yaşam tarzını, karakteristik melodilerini değil, aynı zamanda o günlerin sinema tekniğini de taklit eder.

Sovyet sineması yalnız bu dünya çapındaki eğilimi kabul etmekle kalmaz, aynı zamanda bu eğilimin kendi anavatanında derin köklerinin olduğunu da göstermiştir. Örneğin; Nikita Mikhalkov geçmişe özlemin belirsizliği ve yapay süsleme ile eski yılların ince, nazik, kaprisli ve bazen yapmacık olan şeklini taklit etmekten oldukça uzaktır. O tarihimize ve insanlarımızın kaderlerine uygun olan coşkunluğu, yumuşak yürekliliği ve dramatizmi arar.

Ilya Averbakh (1934-1986)’ın “Declaration of Love-Aşk ilanı" adlı filmi 1910-1940 yılları arasındaki dönemi ele almaktadır. 1950 ve 1960 yılları da bu teknikle gö-74
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“Ruthless Romance- Acımasız Romans,,'tn çekiminde, Georgy Burkov, Alisa Freindlikh, yönetmen El-dar Ryazanov d. 1927) ve Alexei Petrenko.



rüntülenmişti. Tüm yönetmen kuşakları çocukluk ve gençlik dönemlerini- “Five Evenings” de Nikita Mikhalkov, "The Night is Short- Gece Kısadır” ve "How Young We Were- Ne Kadar Gençtik" te Mikhail Belikov- geriye dönüş tekniğinde tipik olan şefkat ve ironi ile haylazlık ve melankolinin karışımını ele alırlar. Geriye baktığımızda eski zamanları daha gerçekçi olarak değerlendirebiliriz, ama biz onları idealize edip başka bir masala dönüştürmeğe daha çok eğilimliyiz. Bu, yüreğin özlemi, kaynakları- gençliğimizde yatan, orada yaşayan şiirin ifadesidir.

Film yönetmeni Gleb Panfilov (d. 1934)
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Mikhail Ulyanov, "The Topic- Konu,, filminde, bu film Batı Berlin'de 37. Uluslararası Film Festivalinde "Altın Ayı,, ödülünü kazandı.
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"Vassa Zheleznova,, (ilminden bir sahne, Inna Chu-rikova bu isimdeki rolüyle.


"VVartime Romance- Savaş Dönemi Romansı” adlı duygu yüklü filmin yönetmeni Pyotı Todorovsky'nin yapıtlarında etkin lirik şiir üslubu ile artistik araçların güzel ve zengin renklerinin kullanımı dikkati çekmektedir. Belki de o, ona ilk kez bireysel olarak kendini ifade etme hakkını veren gerçek yaşamda bulduğu malzemedir. Filmin ana kahramanı Alexander Netuzhilin gibi Todorovsky de küçük yaşta savaşmaya gider. Cepheden döndüğünde genç adam savaş sonrası çöküntüsü, harap olmuş insan ,yaşamları ile yüzleşir ve genç askerlerin hayal ettiği savaş dönemi aşkı ile karşılaşır. Ama kız yüreğini bir kişiye, savaştan dönmeyi başaramamış bir askere vermiştir. Yönetmen filmde daha çok kendi yaşamını, kendi başından geçenleri aktarır. Filmdeki ana karakter, gösterdiği filmleri arzulu bir biçimde seyreden sinema teknisyeni olarak çalışmaktadır. Bu hem zamanın ‘geriye dönüş’ tekniği izleridir hem de ‘‘Onuncu Muse” e (güzel sanat tanrıçalarından biri, şiir perisi) olan aşk ilanıdır.

Gözlerimizin önünde bir mucizenin yer aldığını görürüz. Sinemanın çok iyi bir biçimde çözümlendiği, hemen hemen saçma olan herşeye alışkınızdır, o yılların etkileri ve popüler melodileri ve donemin tekniğiyle çok güzel uyuşan bir aşk üçgeninin melodramatik durumu.. Yine de herşey soylu ve şiirsel duygunun yasalarına göre olur. Hiçbir zaman şefkat aşırı duygusallığa, ironi de alaya dönüşmez. Filmde ahlaki akımlar işlenir, savaşın ahlaki değerlerine ve insan kaderine kimi epiklerdekinden daha dokunaklı bir biçimde yer verilir. ‘‘VVartime Romance” filmi dünyadaki birçok ülkede faşizme karşı kazanılan zaferin 40.yıldönümünü sahnelemek üzere gösterilmişti. Film gerçekten bir 'mucize' olarak nitelenebilir, çünkü son yıllarda estetik ve anlamsal sınırlamaları açığa vurmak için..

Alexei Gherman'ın konularına tarihi yaklaşım getirmek için başka yollar araması şans eseri değildir. Derin, köklü duygular sadece anıların bilinçli bölümlerini değil, ay-

nı zamanda bilinçaltını da çağrıştırırken, onun yaşama bakışı daha akılcı ve katıdır. Bu, karşıtına dönüştürülen belgesel bir etkendir. Aynı zamanda düşünce doğruluğu, analiz derinliği ve genelleme gücü sık sık eksik olan şiirsel sinemanın çıkmazları ve stereotiplerine karşı olan bir tepkidir. Bu hem de Sovyet sinemasının gücünü, ideolojisi ve yaratıcılığının kendine özgü bir özelliğini oluşturan destan özleminin, ortaya konuş biçimidir.

Folklor okulunun artistik sinema dünyasında ilgi yarattığı 1960’lardan beri folklora karşı ilgi tekrar yemlenmektedir. Seyircinin en dramatik düşünceleri-, folklorda bulmayı umduğu ortaya çıkmıştır. Şimdi yapılması gereken şey; folklora özgünlük ve güvenirlik kazandırmak için modern sinemanın tüm araçlarını kullanmaktır. Yeni Sovyet yönetmen kuşağından, örneğin Leningrad’dan Ser-gei Ovcharov “Believe İt or Not- ister inan ister inanma” adlı filminde Rus folkloruna oldukça özel bir tutum takınır. Karakterlerin hepsi -talihsiz genç köylü, atılgan asker, gökyüzünde uçmayı hayal eden kendini yetiştirmiş bir köy kaşifi- geleneksel karakterler olmayıp, halk masallarının hayat dolu insanlarıdır. Yönetmen herşeyden önce folk mizah ruhunu ve onun iyimserliğini kabul ettirmeğe çabalar.

"Believe İt or Not” ın kolay kazanılmış bir başarısı olduğunu söylemek yanlıştır. Son birkaç yılın filmleri ve gereğinden çok düşünce ürünü ya da dış efektlerden oluşuyordu. Film sanatının folklorik karakterleri nerdey-se sinema tarafından unutulmuş, seyirci de dolaysız duygusal tepkilerden vazgeçirtilmiştir. Genç yönetmen folklora yer verip, sanatsal uyumu olmamasından ötürü suçlanmıştı:

19,yüzyıl yazarı Nikolai Leskov’un ünlü öyküsünü Ovcharov "Left-Ftander-Solak” adlı filminde görüntülemiştir. Öykü, Rus halkının şiirsel duygularını olduğu kadar ulusal ruhunu, yaratılıştan gelen yeteneğini ve özgeciliğini

de vurgulamaktadır. Böylesine nitelikli bir konuyu filme dönüştürmek doğal olarak kolay değildi, ama yönetmen edebiyatın ortaya çıkardığı bir konuda serbest bir fanta-zi oluşturup buna kendi çözümünü buldu. Sonuçta bu yeni sanat ürünü, kendi ruh kaynağına yakın olan yazarın düşünsel ve renkli film tekniğinin karışımıydı.

Klasiklerin filmini yapmak, Sovyet yönetmenlerine büyük bir meydan okumaydı. 19. yüzyıl Rus edebiyatının elde ettiği kültürel doruk düşünüldüğünde, film uyarlamasının özgünü ile eşit değerde olacağından şüphelenmek doğaldır. Bir klasiğin filmini çekmek girişimi, kültürel ölçütleri kaçınılmaz bir biçimde zayıflatıyor mu?

Eldar Ryazanov, Alexander Ostrovsky’nin ünlü oyunu “The Poor-Bride- Zavallı Gelin” den, “Ruthless Romance-Acımasız Romans” adlı filmi yapmıştır. Filmin adındaki değişiklik rastlantısal olup, bundan da önemlisi tür’ün kendisinin artistik yapısının ve oyunun ideolojik ağırlığının değişmesiydi. Sosyal dram bir melodrama dönüşmüş ve başlattığı tartışma önceki şüpheleri çoğaltmıştı; Bir film uyarlaması, bir kültürel fenomene dönüşüp özgününe benzeyebilir mi?

1960’ların popüler film uyarlamaları losif Kheifits’in “The Lady with the Little Dog-Küçük Köpekli Kadın”,ı Sergei Bondarchuk’un “War and Reace- -Savaş ve Barış” ı ve Lev Kulidzhanov’un “Crime and Punishment-Suç ve Ceza” oldukça başarı kazanmışlardı. Çoğunda da halen dönemlerinin artistik etkisi sürmektedir. Bu filmlerden herbiri klasiklerin anlayışına uygun olarak o dönemin tipik özelliklerinden bazılarını ele alıyorlardı. Bu, bazen ünlü bir sanatçının tüm dünyasını işlemeye çalışmaktan çok, bu tür filmlerde en önemli etken olabilir. Edebiyattan film uyarlamaları oldukça azdır. Chekhov'un öyküsünü modernize etmeye uğraşmadan önce belirgin edebi özelliklerini elinde tutan Sergei Bondarchuk’un “The Steppe-Step” adlı filmi bu kategoriye girmektedir.

Modernizasyon yönetmen istese de istemese de gerçekleşir. Bu durumda hem avantaj hem de tehlike göze çarpar. Basite uyarlanmış bir büyük klasiğin tüm ruhunun kaybolmasını riske atma cesaretini göstermede büyük tehlike yatmakta iken, modernizasyonun, yönetmenin anlayışını perdeye aktarması büyük bir avantajdır.

Sovyet filmin yapımcılarınca 1970 ve 1980'lere yaratılan klasik eserlerin film uyarlamaları; tamamen ve zamanımıza uygun bir biçimde yorumlayabilmemizin mümkün olacağını göstermişlerdir. Maxim Gorky'nin oyunu "Vassa Zheleznova”ya dayanan Gleb Panfilov’nun “Vassa” adlı filmi bunu doğrulayan bir örnektir. Yönetmenin oyunun senaryosunu üretme düşüncesinin birçok şüpheye yol açtığı söylenmelidir. Rasyonel ve çözümleyici yönetmenliği ile Panfilov, acımasız bir biçimde sosyal gelişmeleri ve onların psikolojik ifade biçimlerini analiz eden Gorky ile doğal bir ittifak noktasında birleşir.

Gorky, 20 yıl ve iki ihtilal olan ''Vassa Zheleznova”nın iki uyarlamasını da yazmıştır. Yazar zaman içinde oyunun sorunlarına geleceğin bakış açısından göz atma gereksinimini onaylamıştır. Panfilov oyunun üçüncü uyarlaması olan tamamen farklı bir senaryo yazdı. Olay, gelecek bir zamanda şiddetli sosyal çelişkilerin de eşlik ettiği Rusya’da ekonomik yükselme dönemlerinde geçer. Yönetmen oyunun karakterleri ve Vassa’nın haberdar olmadığı fakat eğer bizim zamanımızda yaşayacak olsa Vassa’nın torunu Kolya tarafından bilinecek bir görüş noktasından filmi çevirdi. Filmde, buhar gemisi Nikolai Zhe-leznov’u izleyen değişimler zinciri ve son olarak; 1913’ten 1980’egelerek Volga’daki yüksek binalar ve dev güç istasyonları görüntülenir.

Gleb Panfilov ve Inna Churikova, Vassa’yı ölçüsüz bir biçimde hem dar ‘hukuk ve düzen’ saltanatının hem de ahlaki çöküşün gem vurulmamış şenliğinin ilk ve öncü kadın eylemcisi yaptılar. Vassa’nın trajik suçu, karakteri-
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Nikita Mikhalkov'un “An Unfinished Piece for the Pla-yer Piano- Piyanist için Bitmemiş Bir Parça,, filminden bir sahne, Alexander Kolyagin ve Yavgeniya Glushenko....
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nin özelliklerine indirgenemeyeceği gibi, yaşamın amansız akışından kaynaklanmaktadır. Vassa’ya tanınan süre onun istekleriyle karşılaştırıldığında çok kısa gelir. Yönetmen, kadın kahramanını, tüccarların stereotipi görüntüsü olan ‘karanlığın saltanatından daha geniş olarak ele almıştır. O, acımasız 19. yüzyıldan yeni çıkmış ve 20. yüzyılın nükleer eşiğindedir. Filmin ön tanıtım yazısından, olayın 1. Dünya savaşının akşamı olduğunu anlarız. Yanan buhar gemisinden yükselen dumanın nükleer mantar şeklinde bulutlara benzemesi ilginçtir. Eski, modası geçmiş asansörler ve garip görünüşlü antika arabaları görmemize karşın, Vassa gibilerin ekonomik ve teknolojik gelişimin canlı gücü olduklarından da emin olabiliriz. Aynı zamanda onlar devrim öncesi Rusya'da kültürel ve sosyal yaşamın kördüğümlerinden sorumlu tutulmuştur.

Vassa, Rus kapitalist sınıfının canlı bir temsilcisidir, Rönesans sırasında duyulan enerji baskısından patlamıştır. O, bireyin sınırsız olanakları olduğuna ikna olmakla beraber onun eşsiz ve olağanüstü nitelikleri insanlığın izlerini reddeden genel toplum krizini zaten yansıtmıştır. Dönemin ahlaksızlığı, tüm korkutucu pervasızlığıyla, radikal bir değişim ve ahlaki arıtım isteyen Vassa'da abi-çimlenir. Burada aşk macerasından hiçbir eser olmadığı gibi, mavnaları ve buhar gemilerini hareket ettiren tarih yasasının amansız eylemlerine benzer.

Ancak Inna Churikova insanlığın yeniden doğuşunu simgeleyen kadın kahramanını yadsımaz. Vassa Zhelez-nova’nın iş gezisinde; insanın basit ilişkilere olan gereksinimini duyumsarız. Filmin gerçek Gorky türü mesajı günceldir. Ne var ki bu tip yorum; bu filmin tartışılır noktaları ve iç çelişkileri olmadığı anlamına gelmez. Bir bakıma bunlar Gorky’nin oyununun dini esaslara dayalı kavramlarını yıkan Panfilov'un amacına yaklaşırlar.

Nikita Mikhalkov’un yönettiği iki klasik film bile daha çok eleştiri ve çelişkili görüşlere neden olmuştur. Mikhal-kov, yaratıcı düşüncesine hem klasik uyum ve zarif bir stil hem de çeşitli bölümlerin yapısal gerginliğini eşit kolaylıkla uyarlar. Onun “An Unfinished Piece for the Pla-yer Piâno- Piyanist için Bitmemiş Bir Parça” adlı filmini üretebilmek için Chekhov'un motiflerini üstün bir sinema düzenlemesi kullanarak, büyük bir içtenlikle kendini ifade etmesi.dikkate değerdir.

Daha sonraları ivan Goncharov’un ünlü- romanı “Oblomov” u filme uyarlayan Mikhalkov’un "The Autumn Marathon” ve “Dream Flights” gibi sonradan yaptığı filmlerde aynı klasik kahramanları kullandığını görüyoruz. Ne var ki, "Oblomov” un daha geniş çağrışımlara konu olduğu yadsınamaz. Fakat film, romanın tüm ayrıntılarını yansıtmasa da, ele aldığı dönemi ve sosyal ortamı yeterince sergilemektedir. Bu önemsiz şeyler olmadan geçmişin ahlaki ve maddi kültürünün görsel biçimini yaşama aktarmak olanaksızdır.

Tarihsel ve destansı ilkeler, artistik düşüncenin önemli elemanlarını oluşturup, kültürün sürekli gelişimini sağlar. Sinema, her geçen gün kendisinin 20. yüzyılın kültürünün elden çıkarılmaz bir parçası olduğu bilincine varmakta ve bu yüzden yönetmenlerin araştırması ahlaki vekültürel arzuların genel çizgisi doğrultusunda ilerlemektedir.
Herkesin kendi üslubu var

En büyük Sovyet stüdyoları olan ‘Mosfilm’ ve ’Lenfilm’ tüm dünyaca tanınır. Gleb Panfilov’ un “The Beginning- Başlangıç”, Sergei Solovyov’un “A Hundred Days After Childhood”, Nikita Mikhalkov’un “An Unfinished Pieceforthe Player Piano", Konstantin Lopushansky’nin “Dead Man’s Letters”, adlı filmleri, bu stüdyoların uluslararası film festivallerinde ödül kazanan filmleri arasındadırlar. Diğer Sovyetler Birliği Cumhuriyetlerinin stüdyolarında üretilen filmler de sinema dünyasında herkes tarafından bilinirler.

“Descendant of the Snow Leopard- Kar Parsının Torunu” adlı Kırgız filmine Batı Berlin’de bir festivalde şeref ödülü verilirken, “Manly Upbringing- Yiğitçe Büyütme" adlı Türkmen ürünü Mannheim’de başka bir ödül almıştır. Estonya’lı yönetmen Kalie Kiisk’in geriye-dönük filmleri Locarno’da gösterilmiş, “Tango of Our Childhood- Çocukluğumuzun Tangosu” adlı Ermeni filmi, Venedik'te oldukça ilgi doğurmuştur. Sovyet Baltık, Orta Asya ve Azerbaycan Cumhuriyetleri kökenli filmler çeşitli festivaller ve Uluslararası Sinema Basın Federasyonu Sempozyumlarında (FIBRESCI) gösterilmektedir. Özbekistan- Letonya Cumhuriyeti veya Beyaz Rusya Cumhuriyeti ile ilgili çekilen herhangi bir film tüm Sovyetler Birliği festivallerinde sürekli etkindir.

Filmlerden sahneler:
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Tolomush Okeyev'in (d. 1935). “Descendant of a Snow Leopard- Kar Leoparının Torunu,,

Albert Mkrtchyan’ın (d.1937) “Tango of Our Childhood- Çocukluğumuzun Tangosu,,

Yezgeldy Seyidov (d. 1932) ve Usman Saparov'un (d. 1938) “Manly Upbringing Yiğitçe Büyütme,,
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Sovyetler Birliği Cumhuriyetlerinin çoğunda “sinema patlaması” 1950’lerin sonlarında yer alırken, sinema gelenekleri Moskova ve Leningrad dışında, özellikle Gürcistan ve Ukrayna’da ortaya çıkmıştır. O zamanlar Sovyet sinemasında film üretimini arttırmak, Cumhuriyetler için daha profesyonel insanlar yetiştirmek için ortaya konan bilinçli bir çaba, film endüstrisinin genel durumunda temel değişimlere neden olmuştur. Çeşitli ulusların sinema okulları yalnız önceden kurulmuş merkezlerde değil, aynı zamanda sinemanın dış sınır çizgisi olarak gözlemlenen Letonya, Türkmenistan ve Kırgızistan bölgelerinde ortaya çıkmışlardır. Bunların herbiri aynı zamanda kendi ayırdedici özellikleri olan Sovyet sanatının genel insani ilkelerine bağlıdır. Yöresel tarih ve folklordan çok konulara tanınan öncelik, sanat içindeki pitoresk ve şiirsel sanat ile artistik ifade Türkmen yönetmen Bulat Man-surov’un “Competition- Yarışma”, Sergei Paradzha-nov’un "The Shadovvs of Forgotten Ancestors- Unutulmuş Ataların Gölgeleri”, Yuri ilyenko'nun “Ivan Kupala’s Eve- ivan Kupala’nın Havva’sı”, Leonid Osyka’nın “The Stone Cross-Taş Haç” adlı filmlerine popülerlik getirmiştir. Son üç film Ukrayna şiirsel filmi okulunun doğumuna dikkatleri çekmiştir. Yönetmenin belirgin hayali veya şiirsel sineması ile diğer popüler filmler zamanımızın sosyal ve politik anlaşmazlıklarını ele alırlar. Letonyalı yönetmen Vytautas Zalakevicius’un “Nobody VVanted to Die- Kimse Ölmek istemedi”, Yuri ilyenko'nun “White Bird with a Black Marking- Siyah Benekli Beyaz Kuş”, Khodzha-kuli Narliyev’in “Daughter- in- Law-Gelin” adlı film Türkmen . halkının kaderinde yatan onulmaz yaralar merkezinde toplanır. 1980’lerde Sovyet sinemasının genel durumuna baktığımızda; çeşitli cumhuriyetlerin film stüdyolarındaki gelişmelerin organik olarak nasıl yansıtıldıkları açıklık kazanır. Dushambe, Yerevan, Tallin, Minsk veya Riga’da büyük başarı ile üretilen bir film artık bir sansasyondan çok doğal birşey olarak tanımlanır. Sovyetler

Birliği Cumhuriyetlerinin film yapımcılarınca üretilen yüksek kalitedeki filmler tüm Sovyet sinemasının sanat yaşamındaki örneklerini yaratırken, özellikle cüretkar bir artistik araştırmaya kalkışırlar.

Bu filmlerde bir ulusun tarihsel ve kültürel geleneklerini artistik yorumlama arzusu büyük rol oynar. Mitoloji, folklor ve eski destan günümüzde yalnız Orta Asya Cumhuriyetleri edebiyatı için değil, aynı zamanda sinema için de bir kaynak oluştururlar. Ünlü Sovyet yazar Chingiz Ait-matov’un romanlarının sık sık görüntülendiği ‘mitlerin gücü’, Kırgız yönetmen Tolomush Okeyev’in "Descendant of the Snow Leopard” adlı filmi dolaysız olarak eski destansı öykülerin motiflerine bağlıdır. Benzer filmler daha önce de farklı cumhuriyetlerde ortaya çıkmış, ancak bu filmlerin üreticileri tanımlayıcılığın üstesinden gelememiş ve gerçeğe varamamışlardır. Artık Kırgız sineması, deneyimini çoğaltarak, yüksek şiirsel değer ve gerçek destansı güçteki filmleri üretmektedir.

Ünlü Özbek yönetmen Elyer ishmukhamedov’un "The Youth of a Genius- Bir Dehanın Gençliği” filmi Orta Çağın önemli bilgin ve düşünürü Avicenna’nın yaşamına dayanıyordu. Her cumhuriyetin sinema tarihi ve biyografik film yapımında deneyimi vardı. Zaman zaman hayal kırıklığına uğratacak bir biçimde birbirine benzeyen çeşitli tarihsel ve kültürel kişilikleri görüntüleyen birçok stereotipi ve eksik girişimleri vardı. Elyer İshmukhamedov için tarih olaylarına kendi yaşadığı dönemin çok önündeki dünya kültürünün fenerleri olan eşsiz ve çok yönlü kişiliğe karşı, kişisel tutumunu ifade etmek önemliydi. Kendini kahramanının gençliğiyle sınırlayarak, ruhsal olgunlaşmanın dramını, tutkular ve çelişmelerle parçalanmış bir dünyaya girişindeki zorlukları sergilemiştir. Büyük bir yaşam öyküsünün yorumu yalnızca anlamlı değil, aynı zamanda da eğiticidir. İshmukhamedov’un yönettiği bir başka filmi gençlik, ve yaşamın deneyimleri ile ilgilidir. Günümüzün sorunlarına değinen konular ve ayrıntılarla dolu olan filmin, "Farevvell, Green Summer-Hoşçakal, Yeşil Yaz” gibi ayrılmaları ve düş kırıklıklarını değil, aynı zamanda içinde yaşadıkları sosyal uyuşmazlıkları da ele alır.

Çeşitli cumhuriyetlerin stüdyolarındaki film yapımcılarının yaratıcı çabalarının bu iki kutup arasında geliştiğini söylemek yerinde olur. Bir yandan, günümüzün değişen güncel uyuşmazlıklarına gazetecilerin tepkileri, öte yandan bir ulusun kültür değerleri üzerindeki felsefi yansıma vardır.

Estonya, Ermenistan, Gürcistan ve Ukrayna'daki film yapımcılarınca kullanılan konu ve türlerdeki benzerlik oldukça doğaldır. Bu film yapımcılarını, özellikle genç kuşaktan olanları biraraya getiren şey; tarihin derin anlamı, uluslarının topluca deneyimlerini anlamak ve özetlemek için epik yapıları kullanmak isteyişleridir.

Genç Estonyalı yönetmenlerden Olev Neuland’ın “A Nest in the Wind- Rüzgarda Bir Yuva” adlı filmi bizi; yeni ve barış dolu bir yaşamın filizlerini verip, köklendiği 2. Dünya Savaşı sonrası yıllarına geri götürür. Ancak Sovyet hükümeti düşmanlarının sığındığı ormanlarda halen korku ve nefret pusuda beklerken, şüphesiz ki yaşam gücü galip gelmeye zorunludur; tohumlar ilkbahar toprağına düşecek, aşk bazı yüreklerde çiçek verecek ve onlar birbirlerine çekici gelecektir. Bununla birlikte eski ataerkil aile yapısının parçalanmasının kaçınılmazlığı, gözyaşı, acı ve kan dolu bir sosyal değişimi belirtir. Savaş sonrası deneyimlerinin dramı, Peeter Simm'in "So You Shall Reap- Öyleyse Ekin Biç..- adlı başka bir Estonya filminde görüntülenmiştir.

Bu; çeşitli Sovyet ulusları arasında oldukça geleneksel bir konudur; o halde, bu genç yönetmenlerin konuyu ele alış biçimindeki üstünlüğü, ne sağlar? Benim görüşüme göre; o dönemin genel durumu ve bu korkutucu konudan çok fazla derinlik sağlayan vurgulayıcı öğenin yeralması bu üstünlüğü sağlar. Yukarıda sözü geçen her iki filmde de, günlük alışılmış yaşamın kendi meşru yeri vardır. Ancak yönetmenler bunu başka bir boyutta, varoluştan çok, bir yaşam biçimi olarak ele alırlar. Yönetmenlerin güveni, becerileri ve çağdaş yaklaşımlarıyla bütünleşince, zor olan başarıya ulaşılır. Genç yönetmenler, Andrei Tarkovsky, Gleb Panfilov, Vytautas Zalakevi-cius ve eski kuşağın diğer sinemacılarına özgü biçimsel araştırma yöntemlerini uyarlamışlardır.

Mark Soosaar’ın “Christmas in Vigala,- Vigala’da Noel” adlı filmi Baltık denizi kıyısında bir kasabadaki köylü isyanını ve 1905’te Rus imparatorluğunu silip süpüren ihtilal savaşları ile toplumsal ayaklanmaları içeren küçük bir bölümü canlandırır. Ama bu bölüm filmde, ağaç tepelerinde sonbahar ışığının tüm renkleri ve izlenimci oyunu ile tanıkların gözlerinde parlayan unutulmaz bir görüntü olarak çizilmiştir. İnanılmayacak derecede şen ortam; isyankarların hapsedildiği bodrum katının yarı karanlığı, sorgulamalar, duruşma, mahkumları kurşuna dizen asker bölüğü gibi sahnelein yer almasıyla bir kabusa dönüşür.

Neuland, Simm ve Soosaar’ın geçmişle ilgili filmlerinin hem kavrayıcı anlamları yoktur hem de vatan hasretini konu etmezler. "A Nest in the Wind” filminde sergilenen; memleketine ve yuvasına dönme, sevme ve hatta konuşma hakkını bile yitirmiş olan AvusturyalI bir kaçağın kaderi gerçekten çok trajiktir.

Savaş sonrası ortamda olgunlaşan uzlaşmaz bir kahramanın dramına da ilgisiz kalamayız. Biz kan dökülmesine ateşli bir biçimde karşı çıkan, ölümü, işkence ve sürgüne tercih eden isyankar köylülerle aynı kaderi paylaşan filmin müzisyen karakteriyle derinden etkileniriz. Bununla birlikte, eğer film yapımcıları tarih kitaplarının yardımı ve sinemadaki düşünce ayrılıklarının işlenmesi ile çocukluk dönemlerinden öğrendikleri ve zamanla onaylanmış gerçekler ve düşüncelere filmlerinde bir kez da-
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Elyer Ishmukhamedov'un (d.1942) "Youth of a Genius- Bir Dehanın Gençliği,, filminden bir sahne.


ha yer verselerdi, tüm bu konular büyük çelişkilerin varolduğu uzay çağında yaşayan bizler için çağdışı gözükebilirdi.

Fakat yeni sanatçılar kuşağı, uyumları, yansımaları ve zorlukla algılanabilen psikolojik izleri ile dünya olaylarını yansıtan insanlık dramını tarihte gözlemler. Onlar bizim mutluluğumuzun, umutlarımızın, korkularımızın ve beklentilerimizin eski olaylara dayandığını, ama herşeye rağmen hepimizin içinde yansıdığını anlarlar.

"Another’s Domain- Başkasının Malı” adlı film, çağdaş insanın dünya görüşüne duygusal olarak uygun düşen geçmişin başka bir artistik uyarlamasını temsil eder.

2. Dünya Savaşından önce Beyaz Rusya Cumhuriyetinin batısında yaşayan çiftçilerin yaşamı hem üzücü hem de umutsuz olup, yakında Avrupa’yı sarsacak olan yoksulluk sıkıntısı, yabancılaşma duygusu ve fırtınalı olayların önsezisi ve de insan ilişkileri oldukça zordu. Film karakterleri, hırs, ‘öldürücü aşk’ ve onun karanlık arkadaşı "kıskançlık” gibi duygularla eyleme geçiriliyordu. Tutkularını'karanlık bulutları ve en zalim eylemler arasında film; çiftçilerin yüzleri, köy halkının aletleri ve orman manzaraları ile güzellik görüntülerini temsil eder. Yönetmen Valeri Rybarev yalnızca o günlerin ruhsal ortamı, ahlaki ve görgü kurallarını yeniden canlandırmamış, aynı zamanda insan ve tarihini kaderlerinin karşılıklı dayanışma gerçeğini de anlatmayı başarmıştır.

"Another’s Domain” in ana karakteri, ince duygulu ve düşüncelerin insanı olan, genç bir şairdir. Film, sanatçının dünyada her alan herşey için özel bir sorumluluğu olduiğu düşüncesini ortaya koyar.

Anavatan ve yaratıcı çaba konusu "Patron of Art- Sanatın Koruyucusu” adlı başka bir filmde ortaya çıkar. Filmin ana karakteri olan bir oyun yazarı, günlük sorunları olan küçük bir kasabanın yaşamını gözlemler. Valeri Ru-binchik’in mizah gücünün ve en önemlisi, insanın vatanıyla olan ayrılmaz ve güzel bağlantısının şiirsel anlamının verilme biçimi göze çarpar. Kır manzaraları bile- sabah pusunda kuşatılan göller, sonbaharda ormanlar, yeşil çimenler üzerinden uçan bir planör- şiirsel bir ifade ile gö-rüntülenmiştir.

Gürcü sinemasının önde gelenlerinden RevazChkhe-idze’nin yönettiği "YourSon, Earth-Oğlun, Yeryüzü” adlı şiirsel film, büyük bir yaratıcı aşkın örneğini gösterir. Ana karakter Georgi Töreli, ünlü ve kişilikli bir insandır. Anlamlı bir biçimde, vatandaşları onu bir dağ kartalı ile karşılaştırırlar. O, yalnızca ana yurdundaki yaşamı kökten değiştiren şeyleri değil, aynı zamanda orada yaşayanların düşünce biçimini de ele alır.
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Olav Neuland’ın (d. 1947) “An Nest in the Wind- Rüzgarda Bir Yuva,, filminden bir sahne.


Gürcü sineması yüksek estetik düzeyi ile uluslararası saygınlık kazanır.

Otar Loseiiani’nin filmi "The Falling Leaves- Düşen Yapraklar” Paris'te ilk defa gösterime girdiği zaman, Fransız sinema basını filmin yüksek kalitesini övmüştür. Gürcistan’ın sinemanın Mekke’si haline gelmesinin kökleri geçmişe, film yapımının ilk yıllarına dayanmaktadır. Güzel dağlık bölgeler ve deniz manzaraları ile geleneksel yönden gelişmiş kültür ve tiyatrovari sahneler birarada verilince, sinemaların gelişimleri için uygun bir ortam yaratılmış olur. Şiddetli sosyal gelişmelerin ışığında ve ‘kaybolan yıllar’ın romantik havasında gözlenen yüzyılın dönemecindeki dönemde "Cinema”, “Don’t Grieve, Hüzünlenme", "VVİshing Tree- Dilek Ağacı”, "Pirosmani" ve "Melodies of the Veriy Ouarter’’ filmleri yapıldı.

Gürcü sinemasının başarısı, film yapımcılarının artistik kalite, biçimsel güzellik, şiirsel uyum ve kültürel miraslarına olan özenli tavırlarından kaynaklanır. Ama ulusal bilinçliliğe ve folklora olan ilginin artmasına da neden olmuştur. Gürcü sinemacılar, Neorealizm ve diğer akımların ortaya çıkışlarına kendi yorumlarını getirerek, dünya sinemasındaki herşey hemen aktarılarak, sinemayı Gürcistan’ın hem en popüler hem de saygın sanatı yapmışlardır.

Gürcü sineması, kısa komedi, felsefi alegorik öykü, ve hem trajedi hem de komedi yönü olan oyun biçimlerini serbestçe kullanarak, hem günümüzün önemli sorunlarını hem de antik tarihi ele alır. En etkileyici olan şey; do-ğaçlamacı niteliği ve onun olağanüstü doğallığıdır. Aktörlerin esnekliği, oyun yazarları ve yönetmenlerin düşünce biçimi, doğal sinema anlayışını ortaya koyduğu gibi, bize bazen Şarlo’yu bazen de en iyi İtalyan filmlerini anımsatır. Gürcü filmlerin çoğunda tipik olan şey, onların yumuşak, ince mizahları ve ironileridir. Onlar; yaşamı vurgulayan ve yaşamı veren anlamı, akıl, güzelik ve uyumun zaferine duyulan güvenli dolmuştur. Bir eleştirmen bir zamanlar Gürcü sinemasını, 20. yüzyılın sanatının şüpheciliği ve kötümserliği ortasında bir "eski-ada" olarak tanımlar. Gürcü film yapımcılarının bazıları uluslararası saygınlığa önem verirler. Örneğin, modern çağı tanımlayan Otar loseliani’nin filmleri bu gerçeği büyük felsefi ve kültürel görüş açısıyla yansıtırlar. Eldar Shengelaya iro-nik alegorik öyküler ve fantastik komedilere ağırlık verir.

Bu listeye kadınların yaşam karmaşıklığını inceleyen film yapımcısı Lana Gogoberidze ve tarihi irdeleyen sinema ile ilgili düşünceleriyle Alexander Rekhviashvili eklenebilir.

Yönetmen Tenhiz Abuladze’nin eseri “Repentance-Pişmanlık”, özgünlüğü ve çok yönlülüğü ile aynı kategoriye girer. Uluslararası "Cannes87" Festivalinde özel jüri ödülünü ve 1987’de Tiflis’de "All-Union” Festivalinde birincilik ödülü alan “Entreaty-Yalvarma”, "VVİshing Tree” ve “Repentance” adlı filmler iyi ve kötü arasında bitmek bilmeyen mücadeleyi işleyen bir üçlüyü oluştururlar.

Abuladze’nin şiirsel üslubuna karşın artistik düşüncesi çok trajiktir. Filmlerinin trajik ses uyumu, insan yaşamında yansıtılan tarih trajedisinden kaynaklanır ama, hiçbir zaman karamsarlık uyandırmamaktadır. ‘‘Repen-tance”ın karakterleri üçüncü kuşağı temsil etmekte, film ise ulusal olmasına karşın, gerçek ahlak ve adalet doğrultusunda ülkenin genel çabasını yansıtır.

Eldar Shengelaya'nın yeni filmi "Blue Mountains-Mavi Dağlar”, garip bir yayınevinde, bir yıl çekimleri süren film setinde geçer. Film ekibi, zaman zaman anlamsızlığın mantığıyla yönlendirilir. Genç bir yazarın elyazısı müsveddelerinin yerinin değiştirildiği, parçalara bölünüp yırtıldığı, sonradan anahtarı kaybolan bir sıranın çekmecesine kilitlendiği görülür. Bu yazıların okunmaması için herşey yapılmıştır. Bu arada ekip, çalışma saatlerini, örgü örerek, kahve yaparak, resmi bir duvardan öbürüne taşıyarak ve Fransızca çalışarak geçirirler. Yayınevi binası hem uzun zamandır süren demiryolundaki kazı çalışmalarının sonucu, hem de dışarıda futbol oynayanların coşkunluklarından bir enkaz yığınına dönüşmüştür. Film, artistik araçların savaş açtığı bürokrasi ve toplumsal yaşamın tehlikeli işaretlerine karşı ağır bir hicivdir. Filmin donuk bir belgesele dönüşmeden artistik özelliklerni koruması ve çeşitli felsefi düşünceleri de kapsaması, mesajı daha anlamlı kılar. Çeşitli dönemler ve insan kaderleri arasındaki

Gürcü Si neması’-ndan Tenghiz Abu-ladze’nin (d.1924) yönettiği ‘‘Wishing Tree- Dilek Ağacı,, ve Eldar Shengela-ya’nın (d. 1933) "Blue Mountains-MaviDağlar,, filmlerinden sahneler.
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Revaz Chkheidze'-nin (d. 1923) yönettiği "YourSon, Earth-Oğlun, Yeryüzü,, filminde Temur Chkheidze.

Elgudzha Burduli, Irakli Kvirikadze'nirı (d. 1939) yönettiği "The Swimmer- Yüzücü,, filminde bu isimle oynuyor.

bağlantılarda kendi düşünce biçimini öne süren Irakli Kvi-rikadze'nin yönettiği "The Svvimmer-Yüzücü” adlı filmin karmaşık yapısını lirik şiirler, destansı bölümler ve alegorik öykülerin karışımları oluşturur. Filmdeki zaman, Ba-tum yakınında Karadeniz sularının aktığı gibi hızla akar. Suyun sessizliği ve yalnızlığı, yüzyılın dönemecinde yaşayan, masal kahramanı olan Durmishkan Dumbadze adlı yüzücünün güçlü kulaçlarıyla bölünür. Yine filmin çevrildiği ve ateşli modern müziğin bir teypten çalındığı kumsala, sağırlaştıran bir gürültüyle sele karışan sudur. Burada su, yeri değil, zamanı simgeler ve dört ana öğe (hava, su, toprak, ateş) gibi zaman hareketsizliği, esnek hareketleri, görünmeyen akışı ve acımasız girdaplarında herşey olabilir. Film, insanın doğa ve çevresindeki dünya ile ilişkilerinin öyküsünü sergiler. Bu, hem seyirciye hem de "The Swimmer"in yapımcılarına birçok yönden karmaşık ve gizemli gelir. Tüm yaşamı boyunca zamanla savaşan kahraman, ne galip ne de mağlup olarak ölür. Diğer karakterler, oğlu ve torunu onun yerine geçmek üzere beraberinde gelirler. Onlara çeşitli ayaklanmalar yaşatarak (eylem, önce savaş sonrası döneme sonra da bizim dönemimize, kuşakların sürekliliği olmadan) uzanır. Yönetmen, tarihsel anıyı ve dünyadaki doğal konumunu kaçınılmaz bir şekilde nasıl yitirdiğini yansıtır.

Gürcü sineması, bu sürekliliği, sorunsuz olmasa da oldukça sıkı bir şekilde korumuştur. Kvirikadze’nin deneyimi, Sovyetler Birliği’ndeki en iyi okul olduğu söylenen Gürcistan film okulunda yetişen genç kuşak ve 'yaşayan klasikler’ arasında bir yerdedir. Okulda; Temur Bablua-ni, Nana Dzhordzhadze, Aleko Tsabadze ve diğer öğrenciler tarafından yönetilen filmler, Gürcü sinemasında yeni bir akımın habercisi olmuştur.

Sovyet sinemasının son yıllardaki gelişiminin ayrıntılı görüntüsü, farklı kuşaklardaki film yapımcılarının artistik çabalarını içerir. Bunların arasında Sergei Yutkevich ve Sergei Gerasimov (1906-1985) gibi klasikler vardır. Ölümünden kısa bir süre önce, klasik düşünceler ve araştırmalar dünyasına “lO.Muse” ün çekiciliğini vurgulamak için “Leo Tolstoy” filmini yönetti, Gerasimov.. Daha şimdilerde film yönetmenliğine başlayanların en iyi eserlerine baktığımızda, onlar için de sinemanın yüksek kültür ve sanatla olan ayrılmaz ilişkisi, bir ilke sorunudur.

Doğal olarak, sinema tarihinin günümüz dönemi için oldukça önemli başka bir çehresi vardır: Bu da onun kitle ile olan etkileşimidir. Bu etkileşim, yalnız sinemalarda değil aynı zamanda televizyon ve video kasetlerle de gerçekleşir. Her filmin kendi seyircisini bulmasını kolaylaştıran, en iyi izleme olanaklarının arayışı gündemdedir.

Ve yine de en önemli şey, başlangıçtaki yaratıcı dürtüyü, artistik enerjiyi kaybetmek değil, düşünce ve kuşak değişimlerinin sürekliliğini sağlamaktır. Eski ve ünlü orta kuşak film yapımcılarından bazıları yaratıcılıklarını yitirmişler ve bu yüzden başarısız olan yapıtları eleştirmenlerce yüceltilmemiştir. Bu arada, Elem Klimov, Alexei Gherman, Kira Muratova ve Gleb Panfilov gibi yönetmenlerin filmleri, yıllarca rafa kaldırılmıştır. Kendilerini sanata ve topluma karşı sorumlu sayan genç yönetmenler ise, tüm zorluklara karşın yapıtlarını Konformizm’in etkisinden korumuşlardır.

Mayıs 1986’da toplanan, 5.Sovyetler Birliği Sinemacılar Kongresinde; normal yaratıcı ortamlar yaratılması için birtakım girişimlere başlanıldı. Eleştirmenler, filmin üretilme koşullarını daha derin biçimde incelemeye başladılar. Artistik araştırmayı destekleyen yeni ekonomik mekanizmalar geliştirilmektedir.

Gelecek için umutlarımız, sinema ile yaratıcı programlarını öne süren ve destekleyen insanların dünyasında yer alan bu yenilemeye dayalıdır. Bunların dışında, daha önceleri kendileriyle ilgili ayrıntılı olarak konuştuğum Alexan-der Sokurov, Yuri Mamin, Vladimir Tumayev ve ivan Dykhovichny, son zamanlarda ilk kez kendi filmlerini yö nettiler. Yukarıda sayılan ve diğer isimler, deneyimciliğin ve artistik özgünlüğün ruhuna değer verenlerin ilgisini -şüphesiz- çekecektir. Onlar ve çağdaşları, Sovyet sinema tarihinde yeni bir sayfa açmak için uğraş vermektedirler.

Sinema dünyası son onbeş yıldır yerini dengelemiştir ve bize sık sık artistik yenilikler sunmaktadır, yüksek bir olgunluk düzeyine erişmiştir. Bu dönemde, okullar oluşturulmasına ve de doğru olabilecek olgunlukta yenilikçi eğilimlerin çıkmasına karşın, Eisenstein dışında Sovyet sineması üretimde bulunamamıştır; yine de son yirmi yılda çok önemli gelişmeler kaydedilmiştir. İzleyicilerin geniş bir objektifle bakabilmesi ve onların iç dünyasını etkileyebilmesi için bu bir başvuru kaynağıdır. Ayrıca bu, artistik birikimlerin bir toplamıdır ve gelecekteki yeni bir dalgaya güç verecektir.
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