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MEIRITIK

Zugvogel ...

einmal nach Inari

Horst Peter Koll
Irgendwann, als sich der Bierfahrer
Hannes (Joachim Krél) aus Dort-
mund lingst auf einem Fihrschiff auf der
Ostsee befindet, das ihn seinem Ziel im
ussersten Norden Finnlands niherbrin-
gen soll, verharrt die Kamera auf einer
kitschigen Wanduhr: Das Zifferblatt ist
mit einer kleinen finnischen National-
fahne bedrucke steht:
«Rhythm». Was eigentlich nur

und dariiber

der Name des Herstellers ist, be-
kommt zu diesem Zeitpunke
den Beigeschmack einer nahezu
magisch beschworenen Formel,
denn der erzihlerische Rhyth-
mus, der (Lebens-) Takt des gan-
zen Films hat sich auf sehr spezi-
fische Art auf eine «Entdeckung
der Langsamkeit» eingelassen.
Peter Lichtefeld erzihlt die un-
spekrtakulire, etwas versponnene
Geschichte von einem, der aus-
zog, das Leben (neu) gewichten
zu lernen. Dazu bricht er auf in
ein fernes Land, in dem er weit von den
Menschen entfernt sein wird, um ihnen
am Ende wieder ganz nah zu kommen.

Bereits zu Beginn von «Zugvogel»
verbinden sich Bilder der finnischen
Landschaft mit der Off-Stimme von
Hannes, der—noch daheim in Dortmund
— monoton Eisenbahnfahrpline herun-
terbetet. Schon hier bekommt seine Lita-
nei in Verbindung mit vorbeifliegenden
Landschaftsbildern eine eigentiimliche
Poesie, getrinkt von der Sehnsucht nach
Ferne und Abstand. Hannes freilich wire
zu diesem Zeitpunke der letzte, der dies
wahrhaben wollte. Sein Traum ist da
noch ganz handfest und pragmatisch:
Der etwas schiichterne, leicht vertraumte
Mann will am ersten internationalen
Wettbewerb fiir Kursbuchleser im nord-
finnischen Inari teilnehmen.

Dort, am Ende der Welt, werden
Bahnexperten ausaller Welt erwartet, was

Hannes, den Amateur aus dem Ruhrge-
biet, nicht weiter schreckt: Er ist sich
sicher, dass er gewinnen wird. Davon
kann ihn auch die Arroganz seines neuen
Chefs nicht abhalten, der Hannes feuert,
worauf dieser die Kiindigung mit einem
Faustschlag quittiert und abreist. Was
Hannes nicht weliss, ist, dass sein Chef

wenlig spiter ermordet wird und sich der

clevere Kommissar Fanck (Peter Loh-
meyer) an seine Fersen heftet. Der ah-
nungslose Tatverdichtige reist mit der
Eisenbahn gen Norden, wobei er in die
krummen Geschifte eines Schlafwagen-
schaffners verwickelt wird, aber auch der
Finnin Sirpa (Outi Minepii) begegnet,
in die er sich verliebt. Die Ereignisse
fliegen wie im Traum voriiber und wer-
den von Zufillen bestimmt, die Hannes
immer wieder vor dem Zugriff der Polizei
bewahren. Je mehr er in die Einsamkeit
des hohen Nordens vordringt, desto
mehr schirfen sich seine Wahrnehmun-
gen. Hannes wird immer deutlicher, dass
es in diesem traumbhaften Fluss der Dinge
nur eines gibt, das es fiir ihn festzuhalten
gilt: seine Liebe zu Sirpa.

«Zugvdgel» ist sanfte Komédie, sugge-
stives (Rail-)Roadmovie und skurrile Kri-
minalgeschichte — und doch auch etwas

ganz anderes, viel Eigeneres und Eigensin-

Regie: Peter Lichtefeld
Deutschland/Finnland 1997

nigeres: ein poetisches Spiel mit Schwin-
gungen, Stromungen, Bewegungen und
Begegnungen, das nicht von ungefihr an
die Filme von Aki Kaurismiki erinnert, an
deren spréden Charme und deren Figuren
— still gewordene, aber alles andere als
resignierte Menschen, die sich ihre Sehn-
siichte bewahrt haben. Behutsam dringt
Lichtefeld unter die Oberfliche, indem er
die Geschichte auf zwei Ebenen
ansiedelt: auf einer unmittelbar
der Spielhandlung verpflichte-
ten und auf einer «hoheren»
(Meta-)Ebene, wo die Dinge ei-
nen anderen, feineren Sinn be-
kommen. So ist der nahezu un-
bewusst agierende Hannes nicht
nur unwissentlich auf der Flucht
vor der Polizei, sondern befindet
sich intuitiv auch auf einer
Flucht vor seinem bisherigen
Dasein. Die finnische Land-
schaft der Seen und spitsom-
merlichen Wilder erscheint da-
bei gleichsam als Stimmungsbarometer,
obwohl sie oft nur durchs Zugfenster
wahrzunehmen ist, wie auf einer zweiten
Leinwand, auf der sie vorbeifliegt.

«Zugvdgel» regtzuvielem an. Unwill-
kiirlich muss man des 6fteren auch an
Alfred Hitchcocks «North by Northwest»
(1959) denken, in dem sich ein unschul-
dig Verfolgter auf eine Flucht im Zug
begab. Ganz anders als Cary Grant und
doch wesensverwandt spielt Joachim
Krél: einprigsam und zuriickhaltend-la-
konisch mit mal triumerischer, mal ziel-
orientierter Beharrlichkeit. Nicht zuletzt
ist «Zugvogel» ein Film iiber die Zeit,
auch iiber die Lebenszeit der Menschen,
diessie so gewinnbringend wie méglich zu
fiillen versuchen — mit Reisen und Begeg-
nungen, mit Beharrlichkeit und Zielstre-
bigkeit, aber auch mit der Bereitschaft,
ein Ziel aus den Augen zu verlieren, wenn
die Schénheit des Weges lockt.
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trumpi

Franz Ulrich

A uf die Frage, was wohl die Inner-

schweiz, Jakutien in Sibirien und
die Megapolis Tokio verbindet, kime
man kaum aufdie Idee, es konnte sich um
das Triimpi, das wohl kleinste Instru-
ment der Volksmusik, handeln. Dieses
Instrument, auch Brummeisen, Maul-
trommel oder Mundharfe genannt,
kannten schon die Kelten und Rémer.
Vorwiegend von Fahrenden und Land-
streichern gespielt, war es von Westeuro-
pa (die Schweizerdeutsche Bezeichnung
«Triimpi» ist seit dem 12. Jahrhundert
belegt) bis Ostasien (in Japan wurden
1000-jahrige Maultrommeln ausgegra-
ben) und Amerika (Jew’s Harp») ver-
breitet. Im 18. Jahrhundert wurden sogar
Maultrommelkonzerte (etwa von Johann
Georg Albrechtsberger) an Fiirstenhofen
aufgefiihrt. Das Triimpi ist ein sogenann-
tes Zupfidiophon (Selbstklinger). Es be-
steht aus einem aus vierkantigem Eisen-
draht gefertigten Rahmen in Form eines
Biigels und aus einer Feder (Zunge) mit
einem Sporn, der mit Daumen oder Fin-
gern angerissen wird. Die Mundhéhle
dientals Resonanzraum. Seit einiger Zeit
ist eine regelrechte Maultrommel-Re-
naissance im Gang,.

Verantwortlich fiir die neue Popula-
ritdt dieses alten und fast in Vergessenheit
geratenen Instruments ist in unseren
Breitengraden vor allem Anton Bruhin,
der 1949 in Lachen SZ geborene Maler
und Musiker. Als Maultrommelvirtuose
ersten Ranges pflegt er nicht nur die tra-
ditionelle Volksmusik, sondern experi-
mentiert auch mit moderner Musik. Sei-
nem elektrisch verstirkten Triimpi ent-
lockt er die seltsamsten Tone und
vielfiltigsten Rhythmen. Er ist nicht nur
ein Pendler zwischen Stadt und Land,
sondern auch zwischen westlichen und
ostlichen Kulturen, von denen er sich
Anregungen holtund denen er wiederum
neue Impulse vermittelt. Das belegt auf
eindriickliche Weise dieser Film.

Iwan Schumacher (Regie), Otmar
Schmid (Kamera) und Dieter Meyer
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Regie: Iwan Schumacher
Schweiz 1999

Anton Bruhin

(Ton) begleiten Bruhin zu drei seiner
«Titigkeitsfelder». Die Reise beginnt im
Ziircher Industriequartier, dem Wohn-
ort Bruhins, und fiithrt zunichst auf den
Stoos ob Schwyz, wo Bruhin zusammen
mit einer Lindlerkapelle aufspielt. Zwi-
schen Aufnahmen von den begeisterten
Zuhérern sind plotzlich (als Vorblenden)
Bilder eines asiatischen Publikums einge-
schnitten. Damit ist das Hauptthema des
Films lanciert: die Grenzen und Kulturen
iiberwindende — oder pathetischer: die
volkerverbindende — Wirkung der Mu-
sik. Die Fahrt geht weiter ins nordost-
sibirische Jakutien. Bruhin besucht einen
Maultrommelschmied und dessen Fami-
lie, lauscht den fremdartigen Klingen von
Spiridon S. Schischigin und Fedora S.
Gogolewa, zwei Preistrigern des Interna-
tionalen Maultrommel-Wettbewerbs in
Jakutsk. Die Maultrommelmusik gehdrt
zur Kultur der Jakuten wie der Schama-
nismus und hatsich seit dem Zusammen-
bruch des Sowjetregimes zu neuer Bliite
entfaltet. Sie spieltim Brauchtum und bei
Ritualen eine wichtige Rolle. Das zeigt
sich im Musizieren junger Menschen und
ilterer Frauen in ihren farbigen, reich
geschmiickten Trachten. Und von der
Magie dieser Musik iibertrigt sich auch
etwas auf den westlichen Zuhorer, wenn
eine Frau bei Bruhins Spiel mitschwingt
und in Trance gerit.

Véllig anders die Atmosphire in der
winterlichen Grossstadt Tokio. Einge-
fiihrt wird Anton Bruhin vom japani-
schen Maultrommelforscher Leo Tada-
gawa. Dieser ist mit einer Jakutin verhei-
ratet und war deshalb schon in Jakutien
Bruhins Begleiter. In Tokio wirkt Bruhin
an Proben und Auffiihrung eines experi-
Rock-

musikers, Autors und Regisseurs Koichi

mentellen Musiktheaters des

Makigami mit. Dokumentiert wird ein
work in progress, dessen exotischer Mittel-
punkt Bruhin nicht nur auf der Biihne,
sondern auch bei den Begegnungen mit
dem Publikum ist.

Das Beeindruckendste an diesem
Dokumentarfilm ist, wie Anton Bruhin,
dieser Hiine unter Kleinwiichsigen, fast
ausschliesslich tiber Musik und Rhyth-
men, mit Mimik und Gestik, mit Witz
und Sensibilitit tiber alle sprachlichen und
kulturellen Schranken hinweg kommuni-
ziert, wie aus Zuhoren und Einfiihlen, aus
Geben und Nehmen ein musikalisches
Zusammenspiel zustande kommt. Iwan
Schumacher hataufjeglichen Kommentar
verzichtet, vertraut ganz den stimmungs-
vollen Bildern, den packenden Ténen und
Rhythmen. Und er hat sich Zeit genom-
men, um genau hinzuhéren und hinzuse-
hen, und lisst Raum fiir Pausen (Schnitt:
Anja Bombelli), die auch dem Atmosphi-
rischen zur Wirkung verhelfen. Hl



MEIRITIK

Blue Motion

Michael Lang

M it einem Zirtat aus Blaise Pascals
«Pensées» beginnt Benno Hun-
gerbiihler seinen aussergewdhnlich sché-
nen, meditativen Dokumentarfilm: «Un-
sere Natur ist in der Bewegung, vollige
Ruhe ist der Tod.» Als absolute Wahrheit
gemeint, als feine Provokation — oder als
nochmals etwas anderes? Antworten
sucht und findet der Basler Filmemacher,
Aufnahme- und Produktionsleiter, Re-
gisseur und Cutter von Fernsehproduk-
tionen im Versuch, eine legendenhafte
historische Realitit und eine kiinstleri-
sche Fiktion in eine spannungsvolle Har-
monie zu bringen.

Der Filmtitel «Blue Motion» verweist
auf die Textzeile «... and I got that blue
motion» aus einem amerikanischen
Blues. Gemeint st in etwa das dringende
Gefiihl von Unruhe und Lust, das einen
porentief umtreiben kann, das gewisser-
massen stindig um den Gliickszustand
kreist, ohne ihn je festmachen zu kénnen.
Bewegung also auch hier, und sie ist im
ganzen Film real und im iibertragesen
Sinn ein Thema.

Die Kunst des inszenierten Tanzens
bildet den Ausgangspunkt fiir die Rekon-
struktion eines dramatischen Schicksals:
Erzihlt wird vom Ehepaar Charlie und
Frankie Silver. Im Jahre 1833 erschlug die
durch ihre Lebensumstinde gewisser-
massen zur Bewegungslosigkeit verurteilte
Frankie ihren Ehemann miteiner Axt. Am
12. Juli wurde sie — als erste Frau in North
Carolina — gehingt. Weil es Frauen zu
jener Zeit nicht erlaubt war, vor Gericht
auszusagen, soll sie — so will es die Legende
— ihre Gefiihle auf dem Weg zum Galgen
in «The Ballad of Frankie Silver» einem
Vermichtnis gleich festgehalten haben.

Diese Ballade war einer der Ausgangs-
punkte fiir die sensible Tanzchoreografie
von Cathy Sharp, der ehemaligen Balleri-
na am Basler Theater. Die Amerikanerin,
nun Leiterin ihres eigenen Tanz-
ensembles «T.E.C.S.», hat den Frankie-
Silver-Stoff bearbeitet, adaptiert und
choreografiert. Benno Hungerbiihler be-

gleitete die Probenarbeiten zum Stiick als
sensibler Beobachter und versuchte zu
ergriinden, wo dessen Faszination iiber
das nachgestellte Bild hinaus liegt.

«Blue Motion» ist der eindriickliche
Beweis dafiir geworden, dass in einer
medial hyperaktiven Welt die Maglich-
keit geblieben ist, mit dem Mittel des
Dokumentarfilms auch das Unerwartete
in Ruhe abzubilden, also ohne den speku-
lativen Griff in die verfiihrerische (und
verriterisch-entlarvende) Schublade der
reportageartigen Effekthascherei. Hun-
gerbiihler braucht keine aufgesetzt wir-
kenden visuellen Tricks und akustischen
Schlagzeilen. Er vertraut auf sein hand-
werkliches Kénnen und wohl auch auf
seine Intuition als Zuschauer, als Betrach-
ter von aussen. Deshalb ist sein Film zwar
Reportage und interessante Recherche,
aber mehr noch poetische Dokumentati-
on geworden — und vor allem eine Hom-
mage an die aussergewdhnliche Person-
lichkeit der Cathy Sharp.

Immer wieder werden ihre Aussagen
und Reflektionen ins Bild gebracht und
mit Statements von Tinzerinnen und
Tinzern zu ihrer Arbeit im allgemeinen
und zum Frankie-Silver-Projekt im be-
sonderen erginzt. Zu Wort kommen
auch Personen aus Morganton, dem Orr,
an dem Frankie Silver gelebt hat. Dezent
hat Hungerbiihler bewegende Aufnah-

Regie: Benno Hungerbuhler
Schweiz 1999
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men von Cathy Sharps Stiick sowie von
Landschafts- und Stadtimpressionen ein-
gewoben. Schliesslich begleitet er das
Ensemble an die Originalschauplitze des
dramatischen Geschehens in North Ca-
rolina und nach Athens (Georgia), wo das
Stiick im Rahmen des Kulturprogramms
anlisslich der Olympischen Spiele Atlan-
ta 1996 aufgefiihrt wurde.

«Blue Motion» ist als Ganzes eine
enorm respektvolle, jaintim wirkende und
doch kraftvoll engagierte filmische Anni-
herung an eine Kiinstlerin — Cathy Sharp
—und zugleich ein Stiick emotional starker
Erinnerungsarbeit zum exemplarischen
Frauenschicksal der Frankie Silver. Hun-
gerbiihler hat richtig erkannt, dass er seine
Bilder um die charismatisch wirkende
Sharp herum komponieren muss, um
gewissermassen iiber ihre Wahrnehmung
zum Kern der Frankie Silver vorstossen zu
kénnen. Das Resultat dieser Anniherung
ist eine sinnliche, sinnhaltige und span-
nende Kombination von Portrit und hi-
storischem Bericht geworden.

«Unsere Natur ist in der Bewegung,
vollige Ruhe ist der Tod». Nach dem An-
schauen von «Blue Motion» hatder Begriff
«Ruhe» noch eine andere Firbung: Aus der
ruhigen Machart eines personlichen,
feinfiihligen, zuweilen traumhaft scho-
nen Films erhilt eine Legende neues Le-
ben, wird deren Wahrheit spiirbar. [l
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Notting Hill

Michael Lang

William Thacker (Hugh Grant) ist
sympathisch, gescheit, gutausse-
hend und hat trotzdem Sorgen. Als Inha-
ber einer schnuckeligen Reisebuchhand-
lung im Londoner Szeneviertel Notting
Hill muss er feststellen, dass die Geschifte
mehr schlecht als recht laufen. Und nach
seiner Scheidung geht auch in der Liebe
nichts mehr. Kein Wunder, dass sich
Freunde und Verwandte zuweilen um das
Wohlergehen des Schwerenéters sorgen.

Doch dann kommt es, wie es in ro-
mantischen Komdédien eben kommen
kann: Eines Tages taucht eine Kundin im
Buchladen auf, die sich als Prinzessin von
der schdnsten Gestalt entpuppt: die be-
rithmte Hollywood-Diva Anna Scott (Ju-
lia Roberts). Man wechselt ein paar Wor-
te, sie kauft ein Buch und geht. Nach ein
paar Minuten holt Will einen Becher
Orangensaft am Kiosk nebenan, kolli-
diert auf der Strasse mit Anna, bekleckert
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ihr teures T-Shirt. Was nun? Der verlege-
ne Will bietet Anna an, sich in seinem
bescheidenen Heim umzuziehen. Und
weil wir in einem Film sind, willigt der
Weltstar sofort ein und driickt dem ver-
datterten Will beim Weggehen sogar
noch einen heissen Kuss auf den Mund.

Dass nun einewundersame, aber kom-
plexe Liebesgeschichte anfingt, ist wohl
klar. Es geht dabei zwei Stunden lang um
die Beantwortung der Frage, ob eine Liai-
son zwischen einer im goldenen Kifig le-
benden Showkénigin und einem minnli-
chen Aschenputtel iiber einen one-night
stand hinaus iiberhaupt Chancen hat, zur
veritablen Romanze erblithen kann. Lo-
gisch, dass bis zum originellen Finale viel
passiert. Weil zum Beispiel die Hormone
aller Manner angesichts der kessen Anna
verriickt spielen (vor allem die von Wills
freakigem Wohnpartner Spike, der ein
machohaftes Plappermaul ist), wird die

Regie: Roger Michell
Grossbritannien 1999

Sache auf eine harte Zerreissprobe gestellt.
Kommtdazu, dass iiberall paparazzs, zicki-
ge Agenten, bdswillige Boulevardjourna-
listen lauern, die bloss darauf warten, dass
im Prominentenstadel die Post abgeht.
Wenn im zeitgenéssischen Kino der
Komadienwitz besonders  geschliffen,
deftig und schwarzhumorig aufwallt,
dann handelt es sich oft, wie jetzt bei
«Notting Hill», um eine britische Pro-
duktion. Die Feder fiihrte der Neuseelin-
der Richard Curtis, der schon die Vorlage
zu Mike Newells sensationell erfolgrei-
cher Komédie «Four Weddings and a
Funeral» (ZOOM 6 — 7/94) und zu Mel
Smiths «Bean» (1997) geschrieben hat.
Mit «Notting Hill» stieg er noch eine Liga
hoher und lieferte dem englischen Thea-
ter- und Filmregisseur Roger Michell eine
ideale Plattform fiir einen tollen Film.
Michell debiitierte iibrigens 1995 mit
der Jane-Austen-Adaption «Persuasion»

Hugh Grant
Julia Roberts



(ZOOM 6 —7/97) und schuf danach das
politisch motivierte Familiendrama «Tita-
nic Town» (ZOOM 3/99). In «Notting
Hill» darf er nun mit der grossen Kelle
anrichten und bekommt die Chance, ab-
solute Topstars auch in heiklen Szenen zu
dirigieren. Diese Aufgabe l6st er bravourds
und mixt einen amiisanten filmischen
Cocktail aus brillanten komédiantischen
Episoden, frechem Wortwitz und drama-
tischen Sequenzen, welche die Handlung
immer wieder in unerwartete (und damit
spannungsvolle) Richtungen zirkeln. Das
Ganze erinnert in seiner Kompaktheit an
die legendiiren screwball comedies, die mit
ihrer ziindenden Mixtur aus trifen Dialo-
gen und stimmigen Pointen, mit einer
Prise Frivolitit und einer wohl dosierten
Ladung Situationskomik einst Furore
machten. Hinzuweisen ist auch auf den
exzellenten Soundtrack des Films mit
Kompositionen und Interpretationen von
Charles Aznavour, Elvis Costello, Bill
Withers, Texas, Bob Marley und anderen.

«Notting Hill» verteilt zahlreiche ver-
bale Seitenhiebe gegen die Filmschickeria
und ist als komédiantische Romanze ein
Volltreffer. Letzteres hat auch mit dem
hervorragend disponierten Darsteller-
paar zu tun. Julia Roberts war lange nicht
mehr so tiberzeugend wie hier als Film-
star, der als pretty woman zwar 15 Millio-
nen Dollar pro Film verdient, dafiir um
jeden Quadratzentimeter Privatsphire
kimpfen muss. Und Hugh Grant? Der
Herzensbrecher mit dem Image des lie-
benswerten Lausbuben, welches nach sei-
ner peinlichen Affire mit einer Prostitu-
ierten in Beverly Hills arg angeknacke
war, holt alle Sympathien zuriick. Sehr
gelungen ist iibrigens auch der herbe
Gastauftritt von Hollywood-Schauspie-
ler Alec Baldwin als Anna Scotts riipelhaf-
ter boyfriend.

Es gibt eigentlich nichts zu sagen ge-
gen «Notting Hill», einen Film, der nicht
zuletzt einer mirchenhaften Liebe gewid-
met ist, die sich listig — und mit augen-
zwinkender Selbstironie — gegen die Stiir-
me wehrt, die im exzessiven, voyeuris-
tischen Medienzirkus jede Menschlich-
keit ersticken wollen. Dabei vergisst man
fast, dass Julia Roberts nichrt sich selber,
sondern bloss eine Rolle spielt—oder etwa

doch niche? Il

«Jeder Film steht und
fallt mit dem Drehbuch»

Drehbuchautor Richard Curtis wurde mit Fernseh-
serien wie «Blackadder» und den Kinoerfolgen «Four
Weddings and a Funeral» und «Bean» bekannt. Bei
seinem neusten Film, der romantischen Komddie
«Notting Hill», tritt der in Neuseeland geborene
Oxford-Absolvent auch als Produzent in Erscheinung.

Vinzenz Hediger

D er gleiche Autor, die gleichen Produ-
zenten, mit Hugh Grant der gleiche
Star - ist «Notting Hill» die Fortsetzung
von «Four Weddings and a Funeral»?
Nein, auch wenn mir die Grundidee wah-
rend der Dreharbeiten zu «Four Wed-
dings and a Funeral» kam. Der Aus-
gangspunkt war ein Wunschtraum: Stell
Dir vor, Du gehst zu einem Nachtessen
mit Freunden, und die beriihmteste und
attraktivste Filmschauspielerin der Welt
begleitet Dich.

Es scheint, als hatten Sie die Rolle des
Buchhandlers Hugh Grant auf den Leib
geschrieben.

Letztlich ist diese Figur — wie auch jene,
die Hugh Grant in «Four Weddings and a
Funeral» spielte — ein Selbstportrat. In
beiden Fallen habe ich beim Schreiben
nicht an ihn gedacht, er ist auch ganz
anders als ich. Bei «Four Weddings and
a Funeral» war die Wahl von Hugh Grant
das Ergebnis eines langen und aufrei-
benden castings. Bei «Notting Hill» dach-
ten wir einfach zuerst an ihn, als das
Drehbuch fertig war.

Julia Roberts ist einer der einflussreich-
sten Stars des Filmgeschafts. Mussten Sie
das Drehbuch ihren Wiinschen anpassen?
Wir mussten ihr einige zusatzliche Poin-
ten zugestehen, ihre Figur sollte ur-
springlich viel ernsthafter sein. Wesent-
liche Anderungen aber gab es nicht. Julia
Roberts stellte auch von vornherein klar,
dass sie sich selbst ganz anders sieht
als die Figur, die sie spielt, dass sie sich
etwa nie so schroff verhalten wurde, wie
Anna Scott es bisweilen tut.

Richard Curtis

«Der Ausgangspunkt
fur mein Drehbuch
war ein Wunschtraum»

An manchen Stellen kénnte man Julia Ro-
berts und die von ihr gespielte Anna Scott
aber durchaus verwechseln. In einer Szene
sagt Anna: «ch gebe zu, ich kann nicht
schauspielern.» Das hort sich an, als moch-
te Julia Roberts durch die Maske ihrer Rolle
manchen Kritikern den Wind aus den Segeln
nehmen, die ihr Mangel an mimischem Ta-
lent vorwerfen.

Ich glaube, man braucht sich nur den
Film anzuschauen, um zu sehen, dass
auch in dieser Hinsicht ein Unterschied
zwischen Julia Roberts und Anna Scott
besteht. >
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Interview Richard Curtis

P> Sie sind nicht nur der Drehbuchautor
von «Notting Hill», sondern auch der Pro-
duzent, was bedeutet, dass Sie auch beim
casting und bei der Auswahl des Regis-
seurs mitreden konnten. Autoren ist es
normalerweise nicht gegonnt, so viel Ein-
fluss auf ihre Filme zu nehmen.

Mein Koproduzent Duncan Kenworthy
und ich haben das Gliick gehabt, dass wir
«Four Weddings and a Funeral» fir eine
kleine Firma wie Working Title drehten.
Nach dem Erfolg dieses Films liessen
diese Leute uns einfach machen. Sogar
bei der Werbung liess man uns mitreden,
bei den Plakaten und den Trailern. So soll
es auch sein. Schliesslich steht und fallt
jeder Film mit dem Drehbuch.

Der Regisseur von «Notting Hill», Roger
Michell, hat sich bislang nicht als Spezia-
list fir Komodien hervorgetan, sondern
als Regisseur von dramatischen Stoffen
wie «Titanic Town». Weshalb haben Sie
ihn ausgewahlt?
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Hugh Grant

Gerade darum, weil er nicht aus dem
Komaodienfach ist. Die Komik muss vom
Drehbuch und den Schauspielern her
kommen. Die Aufgabe des Regisseurs
haben wir mehr darin gesehen, der Ge-
schichte und den Figuren Glaubwrdig-
keit zu verleihen, woflr uns Roger

Michell besonders geeignet schien. Die-
selbe Uberlegung stellten wir schon an,
als wir damals den Regisseur Mike Ne-
well fur «Four Weddings and a Funeral»
verpflichtet haben. Auch Newell hatte zu-
vor nie eine Komodie gedreht. ll

ourt miexpki JOAGHIM KROL  perer Lonmever

ZUGTVAGEL

... EINMAL NACH

Wir miissen nicht schneller sein,
: sondern besser...

Ein Film von PETER LICHTEFELD

Finnischer Zen — Oder die Bereitschaft, ein
Ziel auch einmal aus den Augen zu verlieren,
wenn die Schénheit des Weges lockt... Die
zarteste Liebesgeschichte dieses Sommers.

INARI
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Buena Vista Social Club

Christoph Racz

« c han chan», jener von Francisco

Repilado komponierte soz mit
dem anziiglichen Text, ist zur Erken-
nungsmelodie fiir die immer noch wach-
sende  Kubabegeisterung  geworden.
«Chan chany ist das erste Stiick auf jener
1997 vom Gitarristen und Ethnomusik-
Entdecker Ry Cooder herausgebrachten
CD «Buena Vista Social Clubv, die einige
iltere, aber noch bestechend vitale kuba-
nische Musiker prisentierte, die tradi-
tionelle Musikformen der Insel —
son, bolero, cancién und andere —
in urspriinglicher Form spielten
und sangen und so schlagartig
und nachhaltig einem breiten
amerikanischen und europii-
schen Publikum bekanntwurden.

Mit einer live von der Band
«Buena Vista Social Club» gesun-
genen Version von «Chan chan»
beginnt auch der neue, nach der
Musikgruppe benannte Doku-
mentarfilm des deutschen Regis-
seurs Wim Wenders, der im Mirz 1998
Cooder spontan und nur mit einem klei-
nen Team nach Kuba begleitete, als dieser
auf die Antilleninsel zuriickkehrte, um
mit dem Singer Ibrahim Ferrer eine CD
einzuspielen.

Auch Wenders konnte sich dem nost-
algischen Zauber der tinzerisch leichten,
gefiihlvollen kubanischen Musik nicht
entziehen. Er ist ebenso fasziniert von der
Natiirlichkeit und Authentizitit jener
Musiker und Singer wie sein Freund Ry
Cooder, der die Musik zu Wenders’ Fil-
men «Paris Texas» (1985) und «The End
of Violence» (ZOOM 6 — 7/97) beige-
steuert hat. Dank Cooder hatte Wenders
véllig freie Hand, konnte die Musiker
interviewen oder in Havannas beriihm-
tem Aufnahmestudio Egrem — hier wur-
de die CD mit dem lange Jahre vergesse-
nen Ibrahim Ferrer produziert — seine
Bildideen verwirklichen.

Wenders wollte mehr von den Bio-
grafien dieser Menschen wissen und traf

einige von ihnen zu kurzen Gesprichen

an fiir sie wichtigen Orten. Der Gitarrist
Eliades Ochoa erzihlt auf dem Bahnhof
Havannas aus seinem Leben, Pianist
Rubén Gonzdlez berichtet von seiner
Karriere vor einer riesigen Halle im Ko-
lonialstil, worin er fiir Ballectmidchen
und -knaben auf einem verstimmten
Piano spielte.

Im Mittelpunkt stehen vor allem die
dlteren Herren, deren Karrieren manch-

mal unvermittelt unterbrochen worden

waren. Der erwihnte Francisco Repilado
— er ist unter seinem Kiinstlernamen
Compay Segundo bekannt—ist mitheute
92 Jahren der ilteste unter ihnen. Der
Pianist Rubén Gonzdlez hat Jahrgang
1919, und auch Ibrahim Ferrer wurde
bereits 1927 geboren. Cooder wurde
1996 von der weichen Stimme des Sin-
gerseingenommen und kehrte nach Kuba
zuriick, um dessen Traum, auch einmal
romantische Balladen und boleros einzu-
spielen, zu verwirklichen.

Die Gespriche mit Ferrer und
Gonzilez sind die interessantesten, die
Wenders fiihrte. Der Singerin Omara
Portuondo, die heute ein eigenes Orche-
ster leitet, widmete er leider weniger Auf-
merksamkeit. Andere Musiker sind ein-
fach prisent und strahlen Lebensfreude
und ungebrochenen Mut aus — trotz der
Notlage, die amerikanisches Embargo
und Planwirtschaft des Regimes auf der
kulturell so reichen Insel verursachen.
Wenders kommentiert die politische
Lage nicht, aber er lisst die Hauser Ha-

Regie: Wim Wenders
Deutschland/USA 1998

vannas sprechen. Teilweise verfiigen diese
tiber eine beredte Sprache, die von ginz-
lich unromantischem Verfall kiindet, von
abbrockelndem Putz, verschmierten und
verrussten Mauern oder windschiefen,
zerkratzten Haustiiren.

Diesen ungeschonten Blick fiir den
Niedergang — ein wichtiger Unterschied
zum Dokumentarfilm «Ldgrimas negras»
(ZOOM 5/99) von Sonia Herman Dolz,
der Wenders’ Film thematisch sehr dhn-
lich ist—vermitteln der Regisseur
und sein Kameramann Jorg
Widmer dank ihrer leichten Di-
gital Video-Ausriistung. Die
leicht schmutzigen, blassfarbe-
nen Aufnahmen und die beim
spontanen Drehen entstandenen
Licht- und Farbeffekte bringen
den Verfall der wundervollen hi-
storischen Stadthiuser Havan-
nas umso schmerzhafter ins
Bewusstsein.

Gegeniiber dem erwihnten
Film der hollindischen Regisseurin ge-
lingt es Wenders allerdings weniger, et-
was iiber die Griinde des Vergessen-
werdens in Erfahrung zu bringen oder
iiber die Vorteile, die die Revolution sei-
nerzeit den miserabel bezahlten Musi-
kern gebracht hatte. Wenders” Film ist
hymnischer, er feiert die kreative Energie
der portritierten Musiker in der Verbin-
dung zwischen den Aufnahmen in Ha-
vanna und zwei Konzerten, die diese —
eigentlich — Adhoc-Band im April 1998
im beriihmten Amsterdamer Musikthea-
ter «Carré» geben konnte. Nicht immer
entspricht die hektische Kameraarbeit im
«Carré» aber dieser Absicht; eher noch die
Aufnahmen, die in der New Yorker
Carnegie Hall entstanden, dem «Kro-
nungsauftritr des «Buena Vista Social
Club». Ein kultureller Sieg der Musiker
tiber das US-amerikanische Embargo. Ein
Schluss, den Wenders durchaus politisch
meint, der aber vor allem durch die Film-
aufnahmen ausgedriickte Bewunderung
der Kiinstler iiberzeugt. Il
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Bure baruta

Das Pulverfass

Christoph Racz

D er Unfall war eine Bagatelle, der

Schaden ist nicht gross. Dennoch
beginnt der Besitzer des angefahrenen,
hiibschen Kleinwagens zu toben und zu
drohen. Der junge Unfallfahrer fliichtet
in seiner Angst nach Hause. Doch der
Geschidigte kennt die Adresse, kreuzt
dort mit einem grimmigen Freund auf
und zertriimmert in massloser Wut kost-
bare Einrichtungsstiicke.

Masslosigkeit, kaltschnduzig ausge-
spielt, gehort bei coolen Mafiosi in ame-
rikanischen Gangsterfilmen zur Macht-
demonstration. Im Film
«Bure baruta» von Goran
Paskaljevic ist Masslosig-
keit eher ein Ausdruck
von Machtlosigkeit und
tiefsitzender ~ Verzweif-
lung. Sie zieht sich als
Handlungsprinzip durch
die verschiedenen Ge-
schichten, die der renom-
mierte jugoslawische Re-
gisseur in einer einzigen
Nacht in Jugoslawiens
Hauptstadt Belgrad sich
ereignen ldsst und die er
mit schwarzem Humor
und lakonischem Sarkas-
mus aufbereitet.

Den Sarkasmus hat Paskaljevic von
Tarantino gelernt. Die episodenhafte
Strukeur, die er seinem Film gibt, ist nach
eigenen Aussagen inspiriert von Robert
Altmans «Short Cuts» (ZOOM 10/93).
Wie Altmans Film beruht auch Paskal-
jevics aus Erlebnissen und Begegnungen
verschiedenster Menschen zusammenge-
setztes Gesellschaftsbild auf einer literari-
schen Vorlage, dem gleichnamigen Stiick
des 26jihrigen mazedonischen Autors
Dejan Dukovski, mit dem er auch das
Drehbuch geschrieben hat.

In densich kreuzenden Schicksalen im
nichtlichen Belgrad — die Episoden wer-
den vom Conférencier eines Cabarets ver-
bunden — entsteht das Bild eines Jugosla-
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Regie: Goran Paskaljevic
Frankreich/Jugoslawien/Mazedonien/

Tlrkei/Griechenland 1998

wien, das dem Klischeebegriff vom
«Pulverfass Balkan» plastische und detail-
reiche Konturen gibt. Die Lunte ist kurz,
und Feuer ist rasch beider Hand. Obesum
den Fetisch Auto oder die verspitete Ab-
fahrt eines Busses geht, ob der erzwungene
Blick eines Dritten unter den Rock einer
Frau bei deren Freund eine Eifersuchts-
attacke ausldst oder die Trauer um ihren
gefallenen Mann eine junge Frau ihres
Lebens iiberdriissig werden ldsst — bei den
Protagonisten steht bei der Losung von
Problemen Gewalt zuoberst auf der Liste.

Nikola Ristanovski

Dank des Detailreichtums der Ge-
schichten und den differenzierten Cha-
rakteren rutschen jedoch die zwischen
Gewalt
schwankenden Szenen nichtin ermiiden-

latenter und ausbrechender
de Beliebigkeitab. Pascaljevic gelingtesin
einzelnen Episoden, die Spannung und
Ungewissheit aufrechtzuerhalten, wih-
rend er in anderen, vorhersehbareren
Geschichten die Aufmerksamkeit stirker
auf die gewaltausldsenden Momente
lenkt. Er richtet das Augenmerk immer
wieder auf die Griinde der Gewalt-
bereitschaft, sei es indirekt, durch bio-
grafische und soziale Hinweise, sei es di-
rekt, indem er seine Figuren immer drin-
gender die Frage nach der «Schuld» in die

Nacht schreien lisst.

Sein Film scheint in der serbischen
Bevélkerung einen Nerv getroffen zu ha-
ben. Zwar hat die jugoslawische Film-
forderung eine Unterstiitzung verweigert
— «Bure baruta» konnte als internationale
Koproduktion realisiert werden —, doch
waren die besten Schauspielerinnen und
Schauspieler des Landes bereit, notfalls
auch fiir wenig Geld und in kleinen Rol-
len mitzuwirken. Und seit seiner Lancie-
rungim Herbst 1998 hat «Bure baruta» in
Serbien eine halbe Million Zuschauerin-
nen und Zuschauer gefunden — 200’000
davon allein in Belgrad.

Dass
jetzt in die Schweizer Ki-

«Bure baruta»

nos kommt — in Frank-
reich startete er am ersten
Tag der Nato-Bombarde-
ments —, indert auch die
Wahrnehmung des Films
im Westen. Die Suche
nach direkter Kritik am
serbischen Nationalismus,
den Jugoslawiens Herr-
scher geschiirt und zwecks
eigenem Machterhalt in-
strumentalisiert hat, bleibt
in «Bure baruta» erfolglos,
obwohl Paskaljevic als hef-
tiger Kritiker des Milosevié-Regimes gilt
und heutein der Emigration in Frankreich
lebt. Seine Kritik greift letzdich tiefer.
Obwohl er in Interviews auch die Embar-
go-Politik des Westens gegeniiber Serbien
kritisiert, sucht er weiter zuriick in der
Geschichte nach Ursachen fiir Frustratio-
nen, Schlendrian und Gleichgiiltigkeit in
der serbischen Gesellschaft. Und er wird
auch fiindig in den Geschlechterbezie-
hungen, deren Machtverhiltnisse er in
geradezu archaischer Weise abbildet. Fer-
tige Antworten liefert sein Film aber auch
hier nicht, vielmehr liegt die Stirke von
«Bure baruta» gerade darin, dasser mitden
vermeintlich hoffnungslosen Erzihlun-
gendazuaufriitteln will, iiber Hintergriin-

de nachzudenken. Il
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Rajio no jikan

Welcome Back, Mr. McDonald

Roger Fischer

ajio no jikan» lief in der Sektion
«R

«Internationales Forum des jun-
gen Films» der Berlinale 1998 und war
einer der grossen Publikumslieblinge des
Festivals. Dies ist auch nicht weiter er-
staunlich, denn der Film versteht es aufs
beste, sein Publikum zu unterhalten.
«Rajio no jikan» hat denn auch nichts
typisch Japanisches an sich, der Film
konnte ebenso gut in Amerika spielen —
oder etwa doch nicht?

Laut Werbematerial ist
Koki Film
situation comedy — ein Genre,
das es nach Mark Schilling,
Filmkritiker und Verfasser
der «Encyclopedia of Japanese

Mitanis eine

Pop Culture», in Japan gar
nicht gibt. Nach seiner Auf-
fassungistin Japan das Fehlen
von sitcomswie «Eine schreck-
liche nette Familie» auffillig.
Anstatt, eingeleitet durch das
TV-Vorlachen, das laute Her-
auslachen des Publikums zu
provozieren, setzt man in Ja-
pan cher auf musikalisch un-
termaltes Schmunzeln und mildes Li-
cheln. Trotzdem findet Mark Schilling,
dass die Werbung hier Recht behalt —
«Rajio no jikan» ist manchmal wirklich
zum Totlachen. Interessanterweise nimmt
der Film genau diesen Umstand auf und
macht daraus eines seiner Leitmotive,
nidmlich die Durchsetzung des japani-
schen Showbusiness’ mit amerikanischen
Elementen.

Spitabends in einem Radiostudio in
Tokio. Man steht kurz vor der Liveauf-
fiihrung von «Das Schicksal einer Frau»,
einem Horspiel der Hausfrau Miyako
Suzuki (Kyoka Suzuki), Gewinnerin ei-
nes Amateurwettbewerbs. Alles scheint
perfekt: Der Produzent (Masahiko Nishi-
mura) spricht die Autorin mit dem
Ehrentitel sensez (Lehrer) an, wihrend die
Radiostars
Doch plétzlich méchte diezickige Radio-

ihre Rollen einstudieren.

diva Nokko Senbon (Keika Toda), die im
Haérspiel die weibliche Hauptrolle spielt,
ihren Namen wechseln und zwar von
Ritsuko in Mary Jane! Und dann méchte
sie auch noch eine Staranwiltin sein. Die
Direktion akzeptiert ihre Wiinsche
leichtherzig, der Produzent schlucke sie
widerwillig.

Nun wollen alle anderen Darsteller
natiirlich auch einen fremdlindischen

Kyoka Suzuki
(Mitte)

Namen, und so wird das Horspiel kurzer-
hand nach New York verlegt. Damit noch
ein bisschen mehr Wiirze drin ist, ent-
scheidet man sich schliesslich fiir das
Chicago der Mafiosi als Handlungsort —
Anderungcn, von welchen die Autorin
Miyako nichts weiss. Endlich auf Sen-
dung, erténen nach der von ihr verlese-
nen, schiichternen Danksagung Maschi-
nenpistolensalven, die den Titel des Hor-
spiels ankiindigen. Zu spit erkennt
Miyako den Frevel.

Schon bald kommtmananden Punkt,
an dem laut Vorlage eine Flutwelle die
Protagonistin ins winterliche Meer reisst—
doch, oh Schreck, in Chicago gibt’s keine
Flutwellen, und im Winter ist der Michi-
gansee meistenszugefroren. Was tun? Nun
folgt eine weitere Anderung, die eine neue
Herausforderung an die Erfindungsgabe
der Radiomacher stellt. Als der gekrinkte

Regie: Koki Mitani
Japan 1997

Sprecher des minnlichen Liebhabers dann
auch noch seinen Namen in Donaldo
McDonaldo wechselt und aus dem Fi-
scher, den er spielen soll, kurzerhand einen
Piloten macht, wird aus einem melodra-
matischen brief encounterein erzwungener
lost in space. Nach allen Demiitigungen,
die sie bis jetzt tapfer eingesteckt hat, be-
gehrt die sich mit ihrer weiblichen Haupt-
person identifizierende Autorin Miyako
nun pléwlich auf: Donaldo
McDonaldo darfnicht fiirim-
mer in der Leere des Welt-
raums verschwinden. Er muss
zuriick auf die Erde —zu Mary
Jane. Es muss, jaes muss unter
allen Umstinden ein Happy
End geben.

«Rajio no jikan» ist zwar
ein Erstling, aber man merkt
rasch, dass der Regisseur und
die Schauspieler ihr Hand-
werk perfekt beherrschen. So
erstaunt es auch nicht, dass
«Rajio no jikan» zuerst ein er-
folgreiches Theaterstiick war.
Kiko Mitani, bislang Dreh-
buchautor fiir Theater und Fernsehen,
hat es mit seiner Theatertruppe The
Tokyo Sunshine Boys, die es bereits seit
1983 gibt, aufgefiihrt. Um das Timing
und das Zusammenspiel fiir den Film
nochmals zu verbessern, hat Kiko Mitani
ausserdem zwei Wochen ohne laufende
Kameras geprobt; ein Luxus, den man
sich nicht nur in Japan kaum mehr leistet.

Die Frage, ob man «Rajio no jikan»
auch in Amerika so hitte machen kon-
nen, darf man punkto Regie und techni-
sche Ausfithrung in jeder Hinsicht beja-
hen. Die Geschichte und die Charaktere
des Stiicks sind dann aber doch sehr japa-
nisch. Oder ist das Japanische daran viel-
leicht der etwas altmodische, doch zeitlo-
se Charme vergangener Radiotage, der
sich im Film manifestiert, obwohl Koki
Mitani die Geschichte in der Gegenwart
angesiedelt hat? ll
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Juha

Dominik Slappnig

Aki Kaurismiki sitzt stumm am
Tisch beim Interview. Das
Gesprich kommt nur schwer in
Gang. Wenn er spricht, tut er es
genau so lakonisch wie die Figuren
aus seinen friitheren Filmen:
Sie haben sich so lange wie noch
nie Zeit genommen, um lhren Film
«Juha» zu drehen ...
Friher machte ich drei Filme pro
Jahr. Jetzt habe ich das Verhalt-
nis umgedreht und mache jedes
dritte Jahr einen Film.
Wo liegt der Grund fur diese Ver-
langsamung?
Wollen Sie den wirklichen Grund
hoéren?
Sicher.
Weil ich nichts mehr zu sagen
habe.
Darum also ausgerechnet einen
Stummfilm?
Es schien der beste mogliche

Aki Kaurismaki

Regie: Aki Kaurismaki
Finnland 1998

Weg zu sein, um kunstlerisch
Selbstmord zu begehen.
Der Film schaut fiir mich nicht wie ein
Selbstmord aus ...
Nennen wir es also bloss einen guten
Versuch.
Sagt es und lichelt scheu dabei. Doch

worum geht es in «Juha»?

Der Bauer Juha (Sakari Kuosmanen)
lebt mit seiner wesentlich jiingeren Frau
Marja (Kati Outinen) auf dem Land. Thr
Leben ist eingespielt und einfach, und sie
leben gliicklich in den Tag hinein. Zu-
sammen bewirtschaften sie ein kleines
Gut, fahren einmal in der Woche auf den
Markt und manchmal am Abend in die
Gaststitte. Dort sitzt Marja dann bei den
Frauen, und Juha trinkt mit den Min-
nern. Die lindliche Idylle bricht auf; als
Shemeikka (André Wilms), ein Gigolo
aus der Stadt, aufraucht und Marja hinter
Juhas Riicken schéne Augen macht. Der
neue Verehrer gibt ihr zu verstehen, dass
ihre Schénheir hier auf dem Land sinnlos
verblithe. Er erdreistet sich sogar, ihr vor-
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zuschlagen, sie in die Stadt mitzuneh-
men. Obwohl Marja vorerst nicht auf
Shemeikkas Werben eingeht, sieht sie ihr
Schicksal plotzlich mit anderen Augen.
Sie fingt an, sich zu schminken, sich
anders zu kleiden und zweifelt nun ernst-
haft an ihrer Liebe zu Juha. Als Shemeik-
ka einige Wochen spiter ein zweites Mal
auftaucht, zdgert sie nicht noch einmal.
Am frithen Morgen verldsst sie ihren
Mann, um mit ihrem neuen Liebhaber
ein gliickliches Stadtleben zu fiihren.
Doch schon bald stellt sich der wahre
Grund von Shemeikkas Liebesgefliister
heraus. Er will Marja in einem Bordell als
Prostituierte arbeiten lassen. Erfolglos
wehrt sie sich gegen seine Pline. Befreit
wird sie erst durch ithren Mann, der sich
mit einem grossen Beil in die Stadt auf-
macht, um sich an Shemeikka zu richen.
Aki Kaurismiki erzihlt, einem Roman
seines finnischen Landsmannes Juhani
Aho von 1911 folgend, eine Variante der
Geschichte der Vertreibung aus dem Para-
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dies. Juha und Marja stehen fiir
Adam und Eva, Shemeikka fiir die
Schlange, und der Siindenfall ist die
Flucht in die Stadt. Zur einfachen
Strukeur des Films passt seine Mach-
art: «Juha» ist ein in Schwarzweiss
gedrehter Stummfilm.

Die Zuwendung Kaurismikis
zum Stummfilm erstaunt keines-
wegs. Sie kann vielmehr als logische
Fortfithrung  seines minimalis-
tischen Stils gedeutet werden.
Denn in seinen Filmen haben die
Personen nie viel gesprochen. In
«Tulitikku-
tehtaan tyttd» (Das Midchen aus
der Streichholzfabrik, 1989) fillt

das erste Wort erst nach 16 Minu-

seinem Meisterwerk

ten, und dennoch hat man nicht
das Gefiihl, es gehe einem etwas
verloren oder Kaurismiki tue sich
mit seinem Stilprinzip Zwang an.
Vielmehr beherrscht er in diesem
und in einigen seiner anderen Fil-
me, wie etwa im ebenfalls schwarz-
weiss gedrehten Arbeiterepos «Kauas pil-
vet karkaavat» (Wolken ziehen voriiber,
ZOOM 6-7/96), meisterhaft jene Form
der Beschrinkung, der Lakonie und der
kleinen Gesten. Doch mit «Juha» hat er
den Bogen nun eindeutig iiberspannt.
Seine Methode, hochstilisiert in einem
Stummfilm, wirkt mehr als Maulkorb
denn als Inspiration.

Wesentlich dazu beigetragen hat die
in jeder Beziehung ungliickliche Beset-
zung. Kati Outinen ist eine grossartige
Charakterschauspielerin, aber keines-
wegs jene etwas linkische Unschuld vom
Lande, die mitihrer Schénheitauftrump-
fen kann. Noch ungliicklicher ist die
Wahl der beiden Minner: Einmal fragt
Shemeikka Marja, warum sie mit dem
alten Hanswurst zusammenbleibe, sie
solle doch ihn, den jiingeren, wihlen. Da
weiss man nicht, ob der Film jetzt vom
Drama zum Slapstick gewechselt hat,
denn der Schauspieler André Wilms ist
sichtbar ilter als Sakari Kuosmanen. De-



Sakari Kuosmanen
Kati Outinen

finitiv zur unfreiwilligen Groteske ver-
kommt der Film dann, wenn die Schau-
spieler grosse pantomimische Gesten
machen, wie das zu Zeiten des Stumm-

Inserat

films iiblich war. Heute wirkt dieses Mit-
tel in Kaurismikis Film bestenfalls be-
fremdend. Kaurismiki versucht zwar, das
starre Stilprinzip des Stummlfilms durch

einige Toneffekte wie das wiederholte
Tiirenschlagen oder Motorengeheul auf-
zubrechen. Er bleibt damirt aber auf der
Ebene eines blossen Gags stecken. Unab-
hingig von seiner Sprachlosigkeit wird
der Film bald einmal absehbar und lang-
weilig. Aberwas soll’s? «Juha» istseit 1983
Kaurismikis 14. Film. Etliche von seinen
Werken gehdren zu den besten, die in
dieser Zeit in Europa entstanden sind.
Dass «Juha» nicht dazu gehért, schmilert
Kaurismikis Image als grosser Filmema-
cher nur unwesentlich.

Noch einmal zuriick zum Interview.
Gegen den Schluss des Gesprichs taut
Kaurismiki etwas auf. Er erzihlt von Lars
von Trier und der Dogma-Bewegung im
dinischen Film: «Siewollten, dass ich auch
unterschreibe und einen Dogma-Film
mache. Ich war aber nicht interessiert. Wie
kann man diese Regel, dass man nur noch
ehrliches Kino machen solle, tiberhaupt
befiirworten? Es gibt kein ehrliches Kino.
Kino muss per Definition liigen.» Wl

GRAND PRIX SPECIAL

VENISE 1998

COSTEL CASCAVAL
DORINA CHIRIAC
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The Matrix

Susan Fina

N ach dem Jahr 2000 geschieht Unge-
heuerliches. Anfangs des 21. Jahr-
hunderts gewinnen die Maschinen einen
Krieg gegen die Menschen und lassen die
Erde als Wiiste zuriick. Nur im Unter-
grund der Erde hat eine Stadt tiberlebt.
Dort wohnt eine kleine Gruppe von
Cyber-Punks und normalen Menschen,
die gegen die herrschenden Roboter an-
kimpfen. Denn diese halten Menschen in
Waben gefangen, um sie als Energiequel-
le fiir ihre Computer zu ver-
wenden. Dabei tiuschen sie
thnen «Matrix» vor, eine vir-
tuelle Welt, die aussieht wie
die unsere.

Doch Neo (Keanu Ree-
ves) fiihlt,

nichrt alles ist. Tagsiiber ist er

dass  «Matrix»
Programmierer einer Com-
puterfirma, nachts ein phan-
tastischer Hacker, der Syste-
me knackt. Der Fiihrer der
Untergrundbewegung, Mor-
pheus (Laurence Fishburne),
sicht in Neo «The One», der
die Menschen aus ihrer Gefangenschaft
des Roboteragenten Smith (Hugo Wea-
ving) befreien kann.

Die Wachowski-Briider, Regisseure
und Drehbuchautoren des Films, wihl-
ten fiir ihre Geschichte eine bewihrte
Science-fiction-Formel: man werfe einen
Blick aus der Zukunft ins Jetzt, lasse da-
durch das Jetzt in einem véllig neuen
Licht erscheinen und schirfe damit den
Blick der Zuschauer auf die Gegenwart.
Dabei mixen sie den ohnehin komplizier-
ten Inhalt mit Gedankengutaus éstlichen
Philosophien, biblischen Zitaten und der
griechischen Mythologie. Aufgepeppt
wird das Ganze mit einem Schuss Uber-
legungen zur Genmanipulation. Da-
durch wirke die Story etwas iiberladen
und kompliziert, so dass das unangeneh-
me Griibeln iiber mégliche Interpreta-
tionen allzu oft von der Bilderflut des
Films ablenkt, die allerdings eine Klasse
fiir sich ist.
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Die Bilder von «The Matrix» sind
betérend. Die Kulissen scheinen zwi-
schen Traum und Wirklichkeit angesie-
deltzu sein. Sie wurden teils vom bekann-
ten Comic-Autor Geof Darrow gezeich-
net, der auch einige Figuren des Films
erfand. Auch erzihltechnisch gleicht der
Film einem Comic: Jedes Bild machteine
konkrete Aussage. Wenn gesprochen
wird, treten die Bilder in den Hinter-
grund, um den Worten Raum zu lassen.

Keanu RW 5

-

Musikalisch begleitet wird der Film von
Marilyn Manson, Propellerheads, Prodi-
gy und Rage Against the Machine. Eine
Musik, die—wie der Film —auf Junge zielt
und Junggebliebene mitreisst.

Der 35-jihrige Keanu Reeves ist ei-
gentlich zu alt fiir die Rolle des Jiinglings,
der nur weiss, dass er mehr wissen will,
und sich staunend treiben ldsst. Doch er
spielt den Part der «Alice im Wunder-
land» mit der ihm eigenen Zuriickhal-
tung, und sein halbasiatisches Aussehen
macht sich bei den Kung-Fu-Szenen be-
sonders gut.

«The Matrix» zeigt special effects, die
man im Kino so noch nie sah. Super-slow-
motion-Kameras nehmen 12’000 Bilder
pro Sekunde auf und erméglichen das
prizise Filmen einer Kugel, die durch die
Luft geschossen wird. Kung-Fu-Bewe-
gungen, die so in der Realitdt nicht ausge-
fiihrt werden kénnen, wirken computer-
animiert vollig normal. 60 Millionen

Regie: Andy Wachowski, Larry Wachowski

Dollar kostete das Riesenprojekt, das in
den USA in den ersten fiinf Wochen
bereits 121 Millionen Dollar einspielte.

Doch zuriick zum Inhalt. Morpheus
schickt die kiihle Schénheit Trinity
(Carrie-Anne Moss), um Neo abzuholen.
«All T am offering is the truth», sagt Mor-
pheus und streckt Neo zwei Pillen hin:
Rot oder Blau? Rot bedeutet die Reise in
eine neue Dimension, blau steht fiir den
ewigen «Matrix»-Trott. Es ist ein Kenn-
zeichen des Films, dass Neo
immer wihlen kann, was er
tun will, nie zu etwas ge-
zwungen wird. Nachdem er
sich fiir die rote Pille ent-
schieden hat, wird er in einer
dunklen, gruseligen Szene
neu erschaffen und als zur
Gruppe gehérender Cyber-
Punk wiedergeboren. Am
Hinterkopf kann er pro-
grammiert werden und lernt
auf diese Weise die perfekte
Technik des Kung-Fu. Bald
ist Neo kampftechnisch be-
reit, sich der Konfrontation mit den Ro-
botern zu stellen. Das Problem ist nur,
dass Neo nicht richtig daran glaubt, «The
One» zu sein. Erst als Morpheus von den
Robotern gefoltert wird, weiss er mit Si-
cherheit, was er will und was er kann. Er
setzt seine Krifte frei und erreicht das
Unmégliche.

Trotz aller technischer Perfektion
und Futuristik birgt der Film menschli-
che Wirme. Die Freundschaften zwi-
schen Morpheus, Neo und Trinity sind
tief. Neo und Trinity verbindet eine of-
fensichtliche, aber unausgesprochene
Liebe, die darauf wartet, gelebt zu wer-
den. Ob im Kampf oder in der Liebe: Die
Stirke liegt im geduldigen Warten auf
den richtigen Moment. «We are prisoners
of our mind», sagt Morpheus zu Beginn
des Films. Und Neo weiss am Schluss:
Wer sich einmal von dieser Gefangen-
schaft befreit hat, der hebt fiirimmerab in
neue Dimensionen. [l
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The Acid House

Marc Kieppe

« D u hast wieder voll Scheisse ge-
baut, Du Arsch! Kein Zuhause,

kein Job, keine Braut, keine Freunde,
vorbestraft, kaputte Rippen — und das
alles in nur wenigen Stunden!» Nur zu
wahr: Der 23jihrige Boab (Stephen
McCole), Protagonist von «Granton Star
Cause», der ersten von drei von Paul
McGuigan fiir sein Spielfilmdebiit adap-
tierten Kurzgeschichten, hat einen raben-
schwarzen Tag hinter sich. Und als wire
es nichtschon der Schmach genug, inner-
halb von 24 Stunden aus seinem Fuss-
ballteam, seinem Elternhaus und seinem
Jobzufliegen, seine Freundin zu verlieren
und von einem wild gewordenen Polizi-
sten zusammengetreten zu werden, wird
er zum bitteren Ende am Tresen seiner
Stammkneipe auch noch von Gott (Mau-
rice Roeves) hochstpersonlich fiir alles zur
Verantwortung gezogen. Als Strafe dafiir,
dass er sich in seinem Leben nicht mehr
Miihe gegeben und seine «Machw nicht
genutzt hat, verwandelt er Boab in eine
gemeine Stubenfliege. In seiner neuen In-
sekten-Gestalt startet er einen Rachefeld-
zug gegen seine Peiniger.

Wem hier Sprache und serzing be-
kannt vorkommen, tiuscht sich nicht:
Willkommen zuriick in der real existie-
renden, urbanen (Unter-) Welt des schot-
tischen Autors Irvine Welsh, der 1993
mit seinem ebenso umstrittenen wie ge-
feierten Romandebiit «Trainspottingy
blitzartig weit iiber die Grenzen Gross-
britanniens hinaus bekannt wurde.
Welshs Kurzgeschichtenband «The Acid
House» ist lange vor dem Bestseller
«Trainspotting» entstanden, wurde aber
erst Monate spiter verdffentlicht, und der
Autor hat seine Geschichten selber zum
Drehbuch fiir Paul McGuigans Film um-
geschrieben. Um falschen Erwartungen
vorzubeugen: Trotz einiger stilistischer
Ahnlichkeiten und zum Teil gleichen Dar-
stellern ist «The Acid House» nicht mit
Danny Boyles Spielfilm «Trainspottingy
(ZOOM 8/96) zu vergleichen — der ehe-
malige Fotograf und TV-Dokumentarfil-

mer McGuigan beteuert denn auch,
Boyles Film nie gesehen zu haben.
«Trainspotting» wurde von sarkastisch-
ironischen Untertdnen, schwarzem Hu-
mor und einem munteren Pop-Sound-
track begleitet, was das gezeigte (Drogen-
)Elend fiirs Publikum als Satire oder sogar
Komédie goutierbar machte. Ahnliches
wird hier nicht offeriert, vor allem nicht
im eher an den traditionellen Sozialrealis-
mus eines Ken Loach erinnernden, mitt-
leren Teil mit dem Titel «A Soft Touch».

In diesem mittleren Teil geht es um
Johnny (Kevin McKidd). Er lebt in einer
vergammelten Sozialbau-Baracke. Ge-
heiratet hat er die depressiv-lethargische
Catriona (Michelle Gomez), die noch
nachtsvor die Ttir geht, um sich zu besau-
fen und etwas Geld als Hure zu verdienen,
weil sie schwanger war. Johnny — das dem
Egoismus, der Gier und der psychischen
Gewalt seine Umfelds scheinbar hilflos
ausgelieferte «Weich-Ei» — versucht ver-
zweifelt, zumindest den Kopf der kleinen
Tochter, von der er allerdings noch nicht
einmal weiss, ob sie wirklich von ithm
stammt, aus dem Sumpf zu halten. Erst
als ihn seine Frau immer wieder demon-
strativ mit dem arrogant-riicksichtslosen
Nachbarn Larry (Gary McCormack) be-

triigt und ihn wochenlang aufs dusserste

Ewen Breml}er
Arlene Cockburne

Regie: Paul McGuigan
Grossbritannien 1998

demiitigt, findet er den Absprung in eine
friedliche Existenz — wenigstens voriiber-
gehend.

In einer furiosen, von psychedelisch-
surrealen Bild- und Toneffekten strot-
zenden  Parallelmontage  verbindet
McGuigan in der dritten Episode mit
dem Titel «The Acid House» die Erleb-
nisse eines LSD-Horrortrips mit einem
schmerzhaften Geburtsvorgang. Nach
dem Konsum einer Pille wird Coco
(Ewen Bremner) zunichst von alptraum-
haften Visionen, unter anderem von sei-
nem brutalen Vater und einem «Acid-
Hostien» verteilenden Priester, geplagt.
Dann fihrt sein Geist in das Baby des
Mittelstand-Ehepaars Rory (Martin Clu-
nes) und Jenny (Jemma Redgrave), wel-
ches soeben auf die Welt kommt — und
umgekehrt. So dimmert Coco also im
Krankenhaus in einer Drogenpsychose
bisher ungekannten Ausmasses auf dem
intellektuellen Niveau eines Siuglings
dahin, wihrend das Baby seine Mutter
Jenny mit altklugen Spriichen verbliifft.
«The Acid House» istdie lingste, filmisch
anspruchsvollste, aber auch am wenigsten
gelungene Episode des von Paul McGui-
gan in jeder Hinsicht kongenial umge-
setzten, stilistisch heterogenen Tripty-

chons. W

zoom 6-7,/99 55



	Kritik

