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kritik

Mifune sidste sang
Regie: Soren Kragh-Jacobsen
Danemark 1999

Dogma ist tot, es lebe das Dogma:
«Mifune» hilft, dem dénischen
Manifest einen weniger rigiden
Anstrich zu verleihen. Wer will, darf
den beschwingten Film auch ein
gelungenes Werk iiber Behinderten-
integration nennen.

Mathias Heybrock

Welch immensen Einfluss das von Lars von
Trier initiierte «Dogma 95»-Manifest hat,
lésst sich vielleicht besser noch als an der
Kritikerreaktion am Enthusiasmus des Pu-
blikums erkennen. Es sind gleich mehrere
Falle von Zuschauern bekannt, die dem Re-
gisseur ihr eigenes kleines Videofilmchen
alsnichsten Teil der Serie anbieten wollten.
Wenn das auch selten ganz ernst gemeint
war, zeigte es doch, das Thomas Vinter-
bergs «Festen» (Dogma # 1) und Lars von
Triers «Idioterne» (Dogma # 2) als brillant
gemachte home movies aufgenommen
wurden; Filme, die nahe dran sind am Le-
ben der ganz normalen Menschen und sie
inspirieren, sich selbst filmisch mitzutei-
len. Insofern hatte der Einsatz der aus der
Hand bedienten Kamera, den das Manifest
unter anderem vorschreibt, den ge-
wiinschten «authentischen» Effekt.

An der letzten Berlinale freilich wollte
der 6sterreichische Dokumentarfilmer Ul-
rich Seidl wissen, was bitte schon an einer
Handkameraaufnahme so authentisch sei.
Intimitdt und Ndhe zum Gegenstand, die
mit ihr simuliert werde, verschleiere doch
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nur das konstruierende Moment, das der
Arbeit an einem Film notwendig innewoh-
ne. Seidl, dessen wirklichkeitsnahe Kunst
gerade auf streng komponierter Inszenie-
rung beruht, lieferte damit den leicht ge-
nervten Kommentar zur Hysterie, die, aus-
gehend von den «Dogma 95»-Proklama-
teuren, all jene erfasst hat, die in wackeli-
gen, grobkornigen Bildern ein Allheilmittel
fiir «Realismus» gefunden zu haben glaub-
ten.

Auch der Dédne Seren Kragh-Jacobsen,
der mit «<Mifune» nun den dritten «<Dogma
95»-Film vorlegt, weiss nicht so recht, was
ander zittrigen Handkamera so allein selig
machend sein soll. Der Regisseur hat sich
ein paar Verstosse gegen denrigiden «Dog-
ma 95»-Kanon erlaubt, die er, sozusagen
als Katholik unter Protestanten, im Presse-
heft lustvoll beichtet. Zum Beispiel hat er
als Hommage an die Lieblingslektiire sei-
ner Jugend Comic-Hefte ausgelegt — ein
Verstoss gegen die Vorschrift, nichts als
Dekoration zu benutzen, was nicht vom
Drehort selbst stammt. Wenngleich be-
reits Vinterberg und von Trier ihr Manifest
durchaus grossziigig interpretierten, zeigt
Kragh-Jacobsens ironisches Gestdndnis
einer Lappalie, das er «Dogma 95» nicht
ganz so ernst nimmt wie sie. Aber gerade
deswegen diirfte sein Film geeignet sein,
den aufgeregten hype um die neue Welle
aus Ddanemark abzumildern.

In «Mifune» geht es um Kresten (An-
ders W. Berthelsen), einen Yuppie, der die
Nachricht vom Tod seines Vaters erhilt,
denermehroderwenigerverleugnethatte.
Nun gilt es, eine Reise aufs platte ddnische
Land zu machen, Nachlass und Beerdi-
gungzuregeln, umdann schleunigstin das
schicke Grossstadtleben Kopenhagens zu-
riickkehren zu kdnnen. Doch auf dem her-
untergekommenen viterlichen Bauernhof

il
'

lasst sich nichts in dem Tempo erledigen,

das der Karrierist tiblicherweise in seinem
Privat- und Geschiftsleben anschldgt. An
jeder Ecke lauert die Vergangenheit. Vor
allen Dingen der schwachsinnige Bruder
Rud (Jesper Asholt) ldsst sich tiberraschen-
derweise nicht so einfach ins Heim ab-
schieben. Stattdessen muss Kresten eine
Pflegerin suchen. Es meldet sich die bild-
hiibsche Liva (Iben Hjejle), die in der Pro-
vinz ihrer Vergangenheit als Edelnutte zu
entkommen versucht. Bald komplettiert
noch ihr neurotischer, vollkommen verzo-
gener Bruder das seltsame Quartett.

Man braucht nicht lang, um zu mer-
ken, dass eine mental komplett ruinierte
Gesellschaft aufeinander trifft, die eigent-
lich allen Grund hitte, voreinander wegzu-
laufen — wenn es nur einen anderen Ort
gédbe, an den man gehen kénnte. Aber we-
der Kresten noch Liva sind scharf auf die
Riickkehr nach Kopenhagen: Er scheut das
Wiedersehen mit seiner zickigen Frau, sie
mochte nicht zu ihren manchmal recht
ungemiitlichen Kunden zuriick. Rud hat
ohnehin keine andere Wahl als den ande-
ren mit unbeschwerter Naivitéit entweder
aufdie Nerven zu fallen oder ihnen heftige
Liebesbeweise abzuluchsen. Wenn Kres-
ten mit einem Topf als Kopfbedeckung die
wilden Auftritte des japanischen Schau-
spielers
kreischt Rud vor Gliick. Die manchmal
raue, manchmal zirtliche, aber immer

Toshiro Mifune nachmacht,

selbstverstidndliche Art, mit der man ihm
begegnet, kann man getrost als Beispiel fiir
Behindertenintegration auffassen, die Lars
von Trier in seinem etwas strapazids anti-
biirgerlichen «Idioterne» einklagte.

Wenn Kragh-Jacobsen schildert, wie
hier eine Ersatzfamilie die Provinz als
Lebensort entdeckt, ist er weit davon ent-
fernt, ein Idyll zu zeichnen. Dass man vor
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seiner Vergangenheit nicht fliehen kann,
gilt es ebenso zu lernen wie dass man
schreckliche Pragungen am ehesten dann
entschirft, wenn man sie akzeptiert. Ihre
wiederholten Verfehlungen verzeihen die
Figuren sich jedoch mit erstaunlicher
Nachsicht: Dramen geschehen, aber
nichts ist dramatisch genug, um nicht ei-
ner entspannten Stimmung Platz zu ma-
chen, in der man sich das Friihstiick und
die frische Landluft gefallen ldsst. Wenn es
die Qualitidt der beiden vorausgegangenen
«Dogma 95»-Filme war, ihren gewichtigen
Inhaltbeildufigund mit Witz unter die Leu-
te zu bringen, kann sich Seren Kragh-
Jacobsen ernste Momente erlauben, ohne
dass das dem heiteren Grundton seines
Filmes abtraglich wére.

«Mifune» zeigt, dass mit «Dogma 95»
auch ein anderer look moglich ist als der,
den uns die nerviosen Handkameraauf-
nahmen der ersten beiden Filme beschert
haben. Mit seinen Kollegen teilt Kragh-
Jacobsen das Interesse fiir Familien und
Ersatzfamilien, fiir die grossen und kleinen
Lebensliigen, die sich im Laufe des biirger-
lichen Lebens ansammeln; aber er kommt
seinen Protagonisten nicht so detektivisch
nah wie sie. Thm ist weniger an Entlarvung
gelegen und seine ruhigen Einstellungen
unterscheiden sich kaum von den Stativ-
aufnahmen eines «traditionellen» Spiel-
films. Dass einen hier das Formale nicht so
anspringt, konnte sich als bestens geeignet
erweisen, das «Dogma 95»-Kino zu bele-
ben, das Gefahr lduft, sich durch sein Reg-
lement all zu stark zu limitieren. Was nicht
heisst, das Leichtigkeit, Frische und Gelas-
senheit dieses Ansatzes auf der Strecke ge-
blieben wiren. Er habe einen leichten
Sommerfilm drehen wollen, gab der Regis-
seur zu Protokoll. Das istihm voll und ganz
gelungen. B

«Bei uns kann jeder
mitmachen»

Der dédnische Regisseur
Sgren Kragh-Jacobsen iiber
seinen neuen Film und die
Zukunft von «Dogma 95».

¢ Haben Sie «Mifune» wirklich ohne
detailliertes Drehbuch gedreht? Ja, denn
die Grundidee von «Dogma 95» ist
Spontaneitét. Als Lars von Trier und
Thomas Vinterberg mich aufforderten,
bei ihnen mitzumachen, hatte ich gerade
die aufwandigen, komplizierten Drehar-
beiten zu meinem letzten Film «Island on
Bird Street» hinter mir. Ich war an einem
Punkt, an dem ich mich fragte, warum
ich mich als Filmemacher immer so von
der Technik tyrannisieren lassen muss.
Und da kam Lars von Trier mit der Idee,
dort zu drehen, wo der Film spielt, ohne
zusatzliches Licht, mit Originalton, mit
Darstellern in ihrer eigenen Kleidung.
Erst spater haben wir gemerkt, dass
beim Begriff Dogma ausserhalb Dane-
marks eher an etwas Religioses gedacht
wird als bei uns. Ich habe Lars von Trier
aber gleich zu Anfang gesagt: «Dein
,Keuschheitsgeliibde' ist mir
scheissegal.» Aber ich bin sehr gern bei
«Dogma 95» dabei, weil ich mich so
immer in Gesellschaft befinde.

Beinhaltet «<Dogma 95» eine bestimmte
Form der Zusammenarbeit? Ja. Neben
Lars von Trier, Thomas Vinterberg und
mir gehort auch Kristian Levring zur
Gruppe. Wir diskutieren zu viert iiber das
Filmemachen als personliche Kunst und
nicht als industrielle Angelegenheit.
«Dogma 95» sollte uns die Freude am
Filmemachen zuriickbringen - es war nie
die Rede von einem kommerziellen
Instrument. Und mir personlich hat die
«Dogman-ldee vielleicht ermdglicht, mit
«Mifune» meinen besten Film zu drehen.

Wie ist ihre Story entstanden? Ich wollte
ein Kammerspiel drehen; eine Liebesge-
schichte, wie es sie im danischen Film

sehr lange nicht mehr gegeben hat. Als
wir auf der Suche nach Drehorten das
erste Mal nach Lolland fuhren, fand ich
dieses ziemlich heruntergekommene
Bauernhaus, in dem seit zwolf Jahren
niemand gelebt hatte. Da entstand die
Grundidee: Eine Hure fiir gehobenere
Kreise und ein Yuppie mit einem Pro-
blem treffen sich auf dem Land und
beliigen sich iiber ihre Leben. Und dann
begann das, was so viel Spass macht bei
«Dogma 95»: Die Suche nach dem
Spektakuldren in den kleinen Dingen.

Wie geht es weiter mit «xDogma 95»?
Kristian Levring macht den vierten
«Dogman-Film und ich habe gelesen,
dass der Amerikaner Paul Morrissey —
der Regisseur der Andy-Warhol-Produk-
tionen «Trash» und «Flesh» - den fiinften
macht. Das danische Fernsehen hat
angekiindigt, dass es vier weitere
danische «<Dogma 95»-Filme zu 65
Prozent finanzieren wird. Anfragen
kommen jedoch aus aller Welt, bei uns
kann jeder mitmachen. Er muss nur den
Film nach Danemark schicken, um das
Siegel fiir den Titelvorspann zu bekom-
men. Und wenn er selbst nach Kopen-
hagen kommt, muss er die vier xkDogma
95»-Vater zu einem guten Essen ein-
laden.

Was machen sie als nachstes? Mein
nachstes Projekt ist kein «kDogma 95»-
Film, obwohl ich das Drehbuch zusam-
men mit dem «Mifune»-Autor Anders
Thomas Jensen geschrieben habe. Wir
beiden Manner, er ist 27, ich bin 52,
haben eine Story iiber eine schwangere
Frau entwickelt, die von der «Mifune»-
Hauptdarstellerin Iben Hjejle gespielt
wird. B
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Regie: Urs Graf
Schweiz 1999

Auf ebenso faszinierende wie subtile
Weise begleitet dieser Dokumentar-
film die menschliche und kiinstleri-
sche Entwicklung einer Schauspiel-
schiilerin zur Personlichkeit, die sich
ihrer Moglichkeiten und Starken,
aber auch ihrer Grenzen bewusst ist.

Franz Ulrich

Dieser Dokumentarfilm tiber eine Schau-
spielschiilerin ist weit mehr als ein
Schauspielerfilm: Es ist die Entwicklungs-
geschichte einer jungen Frau, die ihre
Moglichkeiten und Fahigkeiten auspro-
biert und dabei menschlich und kiinstle-
risch zur Personlichkeit reift. Urs Graf hat-
temitder21-jahrigen Kathrin Bohny einen
Vertrag gemacht: Begleitung mit der Ka-
mera wéihrend der Ausbildung an der
Schauspielakademie Ziirich. Die Begren-
zung auf vier Jahre gehorte ebenso zum

Konzept wie das offene Ende: Hétte Ka-
thrin die Ausbildung nicht geschafft, wire
ihr Scheitern zum Thema geworden. Es
war ein gegenseitiges Risiko, auf das sich
beide eingelassen haben. Es hat sich fiir
beide gelohnt.

«Die Schauspielschule ist ein Ort, wo
erforschtwird, was der Mensch istund was
er dartiber hinaus noch sein kénnte.» Die-
ser Satz aus einer Broschiire der Schau-
spielakademie ist gewissermassen auch
das Leitmotiv des Films. Die Kamera be-
gleitet Kathrin bei ihrer Ausbildung: bei
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Gleichgewichts- und Wahrnehmungs-
tibungen, beim Stimm-, Sprach-, Gesangs-
und Fechtunterricht, beim Improvisieren
und Rollenspiel, bei Probenarbeiten und
Auffithrungen. Der Film ist eine tagebuch-
artige Forschungsreise zum Thema, wie
ein junger Mensch im Rahmen einer
Schauspielschule seinen Beruf erlernt und
dabei die eigene Personlichkeit und die in
ihr angelegten Talente und Mdglichkeiten
kennen lernt.

Sichtbar gemacht wird der Prozess ei-
ner sehr personlichen, jaintimen Entwick-
lung. Da ist zuerst eine mddchenhaft jun-
ge, natlirliche, frische und kokette Frau,
die Spannungen und intensive Gefiihle
meist mit Gekicher oder «Gigeln» abrea-
giert. Neugierig und erwartungsvoll lasst
sie sich auf die Anforderungen und Her-
ausforderungen der Ausbildung ein, sie
reagiert und agiert, tibt, lernt und reflek-
tiert. Es ist spannend mitzuverfolgen, wie
Kathrin sich die Technik und Kunst des
Schauspielens aneignet, ihre Fahigkeiten
erprobtund dabeigleichzeitigihre Person-
lichkeit erforscht, sich gleichsam «héutet»,
um zum Kern, zur Mitte ihres Wesens
vorzustossen. Sie wird sich allméhlich ih-
rer Fahigkeiten und Grenzen, ihrer Emp-
findsambkeit und Verletzlichkeit, ihrer Star-
ke und Wiirde bewusst.

Kathrin entwickelt ihr wichtigstes In-
strument, ihren Kérper und ihre Stimme,
zu einem vielse(a)itigen Ausdrucksmittel,
sie schliipftin ihren Rollen in andere Cha-
raktere und suchtdabeiganzsich selbstzu
werden. Vielleicht liegt hier das Geheim-
nis wirklich grosser Schauspielkunst. Die-
se Arbeit ist anspruchsvoll, sie verlangt
Disziplin, Konzentration und Ausdauer,
aber Kathrin gelingt es fast spielerisch,
ihre natiirliche und sympathische Aus-
strahlung, ihre Prdsenz und Intensitit

Kathrin Bohny

nichtnurnichtzuverlieren, sondern sogar
Zu steigern.

Es sind jedoch nicht allein die starke
Ausstrahlung
freude von Kathrin Bohny, die diesen Film

und Kommunikations-

zu einem streckenweise geradezu begliik-
kenden Ereignis machen. Urs Grafund sei-
nem Team ist es gelungen, fiir die Darstel-
lung von Kathrins Entwicklungs- und
Reifungsprozess eine addquate Form zu
finden. Da sind vor allem die sorgfiltig
komponierten Bilder und ihre Variation
zwischen Ndhe und Distanz, die unauf-
dringliche, fliissige Montage und die spar-
sam eingesetzte Musik von Alfred
Zimmerlin, der mit verhaltenen Akkorden
an den richtigen Stellen starke Akzente
setzt. Bilder, Téne, Dialoge und Szenen bil-
den immer wieder Raum nicht nur fiir As-
soziationen und Reflexionen Kathrins und
ihrer Umgebung, sondern auch fiir Uber-
legungen und Reaktionen von Zuschaue-
rinnen und Zuschauern.

In den Dialogen zwischen Kamera und
Kathrin, beidem die Kameraimmerwieder
zum Spiegel wird, in dem sich Kathrin mit
ihrem Bild konfrontiert sieht, bringt sich
auch Urs Graf auf seine personliche Weise
ein: Er gibt im Off knappe Kommentare,
fasst zusammen, schldgt zeitliche und the-
matische Briicken, wobei er unterschiedli-
che Standpunkte und wechselnde Per-
spektiven aufzeigt. Diese lockere drama-
turgische Struktur erméglicht Zisuren,
Pausen und Distanz. Obwohl die Kamera
sehr genau hinsieht, ist Grafs Film frei von
jedem Voyeurismus. «Die Zeit mit Kathrin»
zeichnet auf subtile Weise eine intime
menschliche und kiinstlerische Entwick-
lung, die auch zum Spiegel wird fiir unser
aller Leben mit seinen Hohen und Tiefen,
seinen erfiillten und unerfiillten Hoffnun-
gen und Zielen. [ |




Regie: Matthias von Gunten
Schweiz/Qsterreich 1999

Wie ist der Mensch entstanden?
Dieser Frage gehen Forscherinnen
und Forscher in verschiedenen Ge-
genden Afrikas nach. Der Dokumen-
tarfilm von Matthias von Gunten ist
allerdings viel mehr als eine Bilanz
der heute vorliegenden Ergebnisse.

Judith Waldner

Jetzt, wo das Gesetz der natiirlichen Se-

lektion entdeckt ist, wird die Vorstellung

von einem hoheren Schopferplan in der

Natur hinféllig.» Das hat Charles Darwin

(1809 bis 1882) in sein Tagebuch notiert.
Heute scheint relativ sicher, dass die

Wiege der Menschheit in Afrika liegt, fan-
den sich bis dato doch nur dort entspre-
chende Zeugnisse. Zudem leben unsere
nédchsten Verwandten, die Schimpansen,
sonst nirgends auf der Welt. Ab und zu be-
richten die Medien iiber neue Funde, der
erfolgreichste «Fossilienjdger» tiberhaupt
ist der Kenianer Kamoya Kimeu. Er hat in
den Sechzigerjahren als Trager angefan-
gen, bald schon offenbarte sich sein
aussergewOhnliches Talent fiir das Auf-
spiiren von Uberresten hominiden Ur-
sprungs. Er ist Mitglied von einem der
Forschungsteams, die Matthias von Gun-
ten («Big Bangy», 1993) mit seiner Filmcrew
besucht hat. Zu den faszinierendsten Sze-
nen von «Ein Zufall im Paradies» gehoren
die, in denen man den begabten Spuren-
sucheriiber 6des Land schreiten sieht, den

Blickkonzentriertaufden Boden gerichtet,
vom Wunsch und der Uberzeugung getrie-
ben, etwas zu entdecken und sei esnoch so
klein. Was er schliesslich aufhebt, sieht fiir
einen Laienoftnichtandersausalseinklei-

ner Stein oder ein Stiick Holz. Kamoya
Kimeu gehort zum Team um die Paldonto-
login Meave Leakey. Sie ist im Norden Ke-
nias tdtig, wo die aufbrechende Erde des
ostafrikanischen Grabenbruchs einst Mil-
lionen Jahre altes Material an die Oberfla-
che befordert hat. Auf Grund vieler Funde
ist fiir sie klar, dass dieser wiistenartige
Landstrich vor sehr langer Zeit ausgespro-
chen fruchtbar war.

Heute noch griin und vegetationsreich
ist das Okavango-Delta in Botswana, wo
Elisabeth Vrba ihre Studien betreibt. Hier
glaubt sie einen Ort gefunden zu haben,
der dem Umfeld, in welchem die Ahnen
des Menschen lebten, sehr dhnlich ist; ei-
nen Ort, den sie als «biologisches Uber-
bleibsel» bezeichnet. Vrba beobachtet Flo-
raund Fauna um herauszufinden, wie Evo-
lution funktioniert und was der Grund fiir
die Entwicklung des Menschen gewesen
sein konnte. Eine weitere Station in von
Guntens Film ist der Tai-Regenwald an der
Elfenbeinkiiste, wo der Biologe Christophe
Boesch seit fast zwei Jahrzehnten Schim-
pansen, die sich von seiner Anwesenheit
nicht mehr storen lassen, beobachtet. Er
interessiert sich vor allem fiir die Frage,
was den Menschen vom Tier unterschei-
det. Neben den erwdhnten ldsst von Gun-
ten weitere Forscher zu Wort kommen:
den Paldontologen Tim White, der den bis-
her dltesten Hominiden gefunden hat (4,4
Millionen Jahre), sowie den Anthropolo-
gen und Kiinstler John Gurche, der mit viel
Aufwand und Koénnen aus gefundenen
Uberresten von Ur-Menschen deren Aus-
sehen zu rekonstruieren versucht.

John Gurche

Zu Beginn von «Ein Zufall im Paradies»
ist haufig eine erkldrende Off-Stimme zu
horen, was Assoziationen an einen Lehr-
film aufkommen ldsst. Zum Gliick verfliegt
dieser Eindruckbald—und einim wahrsten
Sinne des Wortes knochentrockener Ge-
genstand wird sinnlich erfahrbar. Mehr als
ein Scherflein dazu beigetragen hat die
einmal mehr beeindruckende Kamera-
arbeit von Pio Corradi, der atmosphaéri-
sche, schon komponierte Bilder auf die
Leinwand zaubert.

Matthias von Guten unterlésst es, das
Publikum mit akademischen Details zu
tiberschiitten, doch ist sein Zugang zum
Thema durchwegs serids. Die verschiede-
nen Ansichten und Ansitze der enthusia-
stischen Forscherinnen und Forscher wer-
den nicht gegeneinander ausgespielt, son-
dern so verwoben, dass ein lebendiger,
facettenreicher Eindruck des Gegenstandes
—undvon damitzusammenhdngenden exi-
stenziellen Fragen nach dem Woher (und
Wohin) der Menschheit - entsteht. Auf den
ersten Blickscheint «Ein Zufall im Paradies»
ehervon einer beobachtenden Position be-
stimmt, dochin der Art, wie die Bilder mon-
tiert sind, in den Beztigen, die zwischen ih-
nen entstehen, 6ffnen sich die philosophi-
schen Dimensionen der Thematik.

Mensch und Schimpanse, das ist mehr
oderweniger verbiirgt, habenvorvielleicht
5,5 Millionen Jahren dieselben Vorfahren
gehabt. Man kann heute glaubwiirdig er-
kldren, wie der Mensch entstanden ist.
Warum aber ist er entstanden? Was gab
den Ausschlag? Warum hat sich nur eine
Urzeit-Kreatur zu dem entwickelt, was wir
heute sind? Diese Fragen - es gédbe noch
etliche mehr - konnte bis heute kein For-
scher beantworten. Hatte Darwin viel-
leicht doch nicht ganz Recht mit seiner an-
fangs zitierten Tagebuchnotiz? [
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Regie: David Mamet
USA 1999

Elegant inszeniert und famos ge-
spielt: Als Gerichtsdrama angelegt,
riickt dieses Gesellschaftsdrama eine
fiirs Jahr 1912 erstaunlich emanzi-
pierte Frau in den Vordergrund.

Michael Lang

England im Jahr 1912. Im biirgerlichen
Haushalt der Familie Winslow wird die
Heirat zwischen Tochter Catherine (Re-
becca Pidgeon) und John Watherstone
(Aden Gillett) vorbereitet. Doch dann gibt
es ein Problem. Unerwartet taucht der
jingste Sohn Ronnie (Guy Edwards) auf.
Der Kadett an einer Marineschule ist eben
aus disziplinarischen Griinden entlassen

worden, weil er einen Diebstahl begangen
haben soll. Im Studierzimmer wird der
Filius vom strengen Papa zum Vorwurfbe-
fragt. Der Bub verneint die Tat vehement —
und der Vater glaubt ihm; ein «Winslow
Boyn liigt schliesslich nicht.

Das ist der Anfang einer spannenden
Geschichte um Familienehre und verharte-
te gesellschaftliche Konventionen. Wins-
low senior (Nigel Hawthorne) will, von der
Unschuld des Sohns tiberzeugt, den guten
Ruf seines Namens wiederherstellen und
engagiert als Fiirsprecher in dieser Sache
den brillanten Staranwalt Sir Robert Mor-
ton (Jeremy Northam). Der sagt zu, weil
ihm der Fall interessant scheint: Er muss
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néamlich einen Weg suchen, die juristisch
unantastbare konigliche Admiralitdt da-
von zu tiberzeugen, dass sie sich in der Be-
urteilung der Diebstahlsache geirrt hat.
Morton weiss, dass ihm das Mandat Publi-
zitat und Prestige einbringen kann. Win-
slow senior allerdings, der nicht arm, aber
noch weniger reich ist, hat nun plétzlich
ein Problem mehr. Das Honorar fiir den
Meisterverteidiger ist hoch und zwecks
Geldbeschaffung werden nun Angestellte
entlassen und Habseligkeiten verdussert.
Das wiederum erregt den Zorn von Win-
slows Gattin Grace (Gemma Jones). Es
brennt also an mehreren Fronten.

«The Winslow Boy» basiert auf einem
wahren Fall. Terence Rattigan nahm ihn
als Basis fiir ein Bithnensttiick, das 1946 ur-
aufgefiihrt und 1948 von Anthony Asquith
schon einmal verfilmt wurde. Nun hat der
amerikanische Dramatiker und Filmema-
cher David Mamet («House of Games»,
1987, «The Spanish Prisoner», 1997) das
dusserst subtile, doppelbédige Drama mit
gewohnter dramaturgischer Subtilitdt und
mit einem bestechend homogenen En-
semble inszeniert.

Die Handlung verlduft auf zwei Ebe-
nen. Vordergriindig ist man gebannt vom
Bemiithen des gewieften Anwalts, das
Recht in einem verkalkten sozialen und
politischen Umfeld durchzusetzen. Ein
Unterfangen, das ihm mit juristischem
Scharfsinn und modern anmutender
Schlitzohrigkeit gelingt: Bald ist es ihm ge-
gliickt, Presse und die 6ffentliche Meinung
derart zu mobilisieren, dass der zwar un-
bedeutende, aber delikate Fall sogar im
Parlament diskutiert wird. Mamet versteift
sich jedoch nicht auf die verlockende Dar-
stellung des Rechtskonflikts mit packen-
den Gerichtsszenen, sondern forciert eine
zweite Ebene. Immer mehr riickt die fiir

Rebecca Pidgeon

jene Zeit erstaunlich emanzipierte, privat
eher ungliickliche Catherine Winslow ins
Bild. Sie sptirt, dass ihr spiessiger Verlobter
John Watherstone von ihr abriickt, weilihm
die Publizitét zu viel wird, dafiir im Gegen-
zug ihr langjahriger Verehrer, der Haus-
anwalt Desmond Curry (Colin Stinton)
hartndckig um sie wirbt. Doch die junge
Lady hat anderes im Sinn. Sie interessiert
sich immer mebhr fiir den eleganten Anwalt
Morton, den sie anfangs noch verabscheut.
Voila: Es gehort zu den Spielregeln jeder ge-
lungenen Filmromanze, dass starke Frauen
unbequeme starke Manner attraktiv fin-
den; Partner, mitdenen manstreitenkann,
sind schliesslich anregender als solche, die
es nicht tun, weil sie sich nicht trauen!
Der Regisseurrichtetdas Rahmenduell
der Paragrafenstreiter mitkithlem Charme
ein, aber er investiert sein Herzblut in den
bissigen, erotischen Pas de deux. Mamet
zieht, das ist ein Merkmal seines Regiestils,
oftdas Spiel iiber die Bande vor, sowie man
esvomkunstvollen Billard her kennt. Man-
ches, was die Handlung entscheidend wei-
tertreibt, wird indirekt, fast nebenbei mit-
Guy Edwards




Vanessa
Paradis

geteilt. Dafiir erhalten die intimen Bezie-
hungskonflikte mehr Gewicht. Man schaut
den Figuren gerne zu, weil sie aus der Re-
serve herauswachsen, sich verandern, Lei-
denschaft entwickeln. Dass hierbei die Sti-
cheleien zwischen der ruppigen Catherine
und dem etwas arrogant wirkenden Mor-
ton besonders entziicken, ist schon.

Am Ende eines feinen, kleinen Biih-
nenstiicks im Filmgewand wird der «Fall
Winslow» iibrigens befriedigend gelost —
wobei man splirt, dass es wichtiger sein
kann, Recht zu bekommen, als Recht zu
haben. Dass man das alles auch glaubt, ist
Mamets Verdienst. Er beweist einmal
mehr sein Talent, einen Biithnentext zu vi-
sualisieren. «The Winslow Boy» ist ein an-
regendes juristisches Puzzlespiel, ein ver-
haltenes Gesellschaftsdrama und Sitten-
bild, in erster Linie jedoch eine stimulie-
rende und prickelnde Liebesgeschichte
geworden, die klar zeigt: Es ist kribbelnder
und erotischer, eine Minute lang warten zu
miissen, bis sich ein Paar endlich kiisst, als
zwei total Verliebten stundenlang beim
Kiissen zuzusehen. 5]

Regie: Patrice Leconte
Frankreich 1998

Endlich wieder ein Leinwandtraum-
paar aus Frankreich: Vanessa Para-
dis und Daniel Auteuil erganzen sich
formidabel und Leconte schwelgt
schwarzweiss und stilsicher im
schonsten Edelkitsch.

Michael Sennhauser

Gabor (Daniel Auteuil) ist Messerwerfer.
Erarbeitetim Varieté, auf Kreuzfahrtschif-
fen, im Zirkus. Und er hat ein kleines Pro-
blem: Es ist nicht einfach, Frauen zu fin-
den, die sich als Zielscheibe zur Verfiigung
stellen. Aus diesem Grund hat Gabor eine
eigenartige Rekrutierungsmethode ent-
wickelt: Er holt sich seine Partnerinnen
dort, wo sie nur noch gewinnen kénnen,

sucht mitten in der Nachtaufden Briicken
von Paris nach Selbstmérderinnen, die er
dann eben so wortkarg wie eloquent und
mit kauzigem Charme ins Leben zuriick-
redet.

Die junge Adele (Vanessa Paradis) ist
eines dieser «gefallenen Madchen». Nichts
als Pech hatsie gehabtim Leben, istimmer
an die falschen Manner geraten und hat
eine eigentliche Gewohnheit darin entwi-
ckelt, sich selber wegzuwerfen. Ausgerech-
netdadurch, dasssie sich dem melancholi-
schen, distanzierten Gabor wortwortlich
ans Messer liefert, wird sie erwachsen, fin-
det den Weg zur Selbstbestimmung.

Patrice Lecontes zwanzigster Spielfilm
ist in nostalgischem Schwarzweiss ge-

dreht, wirktaber ungemein farbig, dank ei-

ner Tingel-Tangel-Geschichte, die trotz
melancholischer Grundkonstellation fast
ausschliesslich komische und heitere Sze-
nen bietet.

Daniel Auteuil, Frankreichs verkniffe-
ner Filmstar mit dem dunklen Hundeblick,
und Vanessa Paradis, die einst von Serge
Gainsbourglancierte ewige Kindfrau, sind
die ideale Besetzung fiir Lecontes augen-
zwinkernde Melodramddie. Sie bilden ein
regelrechtes Leinwandtraumpaar, eine ro-
mantische Projektion mit dem Charme
und der plakativen Uberzeichnung lingst
vergangener Kinoepochen. Eine private
Messerwurf-Séance zwischen den beiden
wird zum unschuldig erotischen Hohe-
punkt. Die Szene spielt sich in einem alten
Giiterwaggon ab: Zu den Gerduschen der
sausenden Messer geselltsich daslustvolle
Angststohnen der jungen Frau. Der Blick
des Mannes ist konzentriert und weich zu-
gleich, die Messer schlagen ins Holz, wih-
rend Adeles schlanker Korper sich biegt
und windet, von den einschlagenden Mes-
sern weg, den neu ankommenden zu. Das
ist als Einfall zwar ebenso abgedroschen
wie komisch, wirkt aber in Lecontes kunst-
voller Umsetzung ungemein fremd und
aufreizend.

Patrice Leconte, der Stiljongleur, ist ein
Meister der komischen Melancholie, auch
in seinem bei uns bekanntesten Film, «Le
marie de la coiffeuse» (1990), trafen Trauer
und Lust, Anziehung und Melancholie auf
ebenso rithrende wie komische Weise auf-
einander. Lecontes Filmfiguren haben das
PathosderEhrlichkeit, sie tragen den scho-
nen Schein des Wunsches vor sich her und
lacheln dabei, oft mit Trdnenin den Augen.
«La fille sur le pont» ist pures, reines, herz-
erweichendes Kino, kitschig, intelligent,
stilsicher und wunderbar rund. &
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Regie: David Cronenberg
Kanada/Grossbritannien 1998

Lustspiel fiir den ganzen Korper:
David Cronenbergs neuer Film
handelt von einem virtual reality
game, das direkt ans Nervensystem
angeschlossen wird.

Vinzenz Hediger

«The medium is the message» lautet ein
Satz des Medientheoretikers Marshall
McLuhan, der unter anderem deshalb so
berithmt wurde, weil er so leicht miss-
verstanden werden kann. Zumeist inter-

pretierte man McLuhans Sentenz als Kritik
anderInhaltsleere der elektronischen Me-
dien, namentlich des Fernsehens, das oft
nur sich selbst zum Gegenstand zu haben
scheint. McLuhan war es mit seiner Me-
dientheorie aber nicht um Kulturkritik zu
tun, sondern um Anthropologie. Taucht
ein neues Medium auf, so der Kern seiner
Aussage, dann verdndert dieses die Wahr-
nehmung, das Erleben und mithin die Le-
bensform der Menschen, die es beniitzen.

David Cronenberg stammt wie McLu-
han aus Toronto und vielleicht liegt es am
dortigen Klima, dass sein neuer Film
«eXistenZ» wie eine filmische Ausdeutung
von McLuhans legenddrem Lehrsatz an-
mutet. Oder genauer: wie eine Ausdeu-
tung, verbunden mit einer ironischen Zu-
spitzung. Dennwéhrend McLuhandiever-
schiedenen Medien im {ibertragenen Sinn
als Fortsetzungen des menschlichen Kor-
pers verstanden wissen wollte, trifft dies
auf das virtual reality game, welches dem
Film seinen Titel gibt, buchstdblich zu.

«eXistenZ» ist ein «Ganzkorperspiel», das
mit einem gummigallertigen Modul in
Form einer Niere gespielt wird. Uber einen
Stopsel in der Wirbelsdule wird das Modul
ans Nervensystem angedockt. Traktiert
man die Zapfen und Pfropfen des Moduls
schon gefiihlvoll, versetzt einen das Spiel
in eine virtuelle Welt, wo man eine Reihe
gefahrvoller Aufgabenlésen muss. Immer-
hin kann man meist auf die Hilfe von ei-
nem oder mehreren Mitspielern zéhlen.

Entwickelt hat das Spiel die Erfinderin
Allegra Geller (Jennifer Jason Leigh). Alle-
gra hat Fans und Bewunderer, aber auch
Feinde. Bei der Prasentation ihrer Neuent-
wicklung «eXistenZ» jedenfalls veriibt ein
junger Mann einen Mordanschlag auf sie,
mit einer bizarren Waffe {ibrigens, die aus
Knochen und organischem Gewebe be-
steht und mit menschlichen Zdhnen mu-
nitioniert wird.

Allegra entkommt dem Attentat knapp
und flieht mit Sicherheitsmann Ted Pikul
(Jude Law) in die Wilder. Dort werden die
beiden von einer Verschworergruppe ver-
folgt, die sich den Kampfgegen Allegras die
Realitédt verdndernde Spiele aufs Banner
geschrieben hat. Bekdmpfen wollen sie
den Hyperrealismus der «Ganzkorper-
spiele», indem sie die Erfinderin in ihrer
eigenen Erfindung einschliessen und fest-
halten.

Werbei dieser Verfolgungsjagd nun ein
Freund oder ein Feind des fliichtenden
Paaresist, stellt sichimmer erstmitder Zeit
heraus, meistens eher zu spiat. Welches
Spiel treibt etwa der Tankwart Gas (ge-
niisslich bosartig: Willem Dafoe), der dem
in Sachen Spiel noch jungfraulichen Ted
einen Anschluss fiir ein Modul in die Wir-

belsdule einpflanzt? Steht Allegras langjah-
riger Forderer Kiri Vinokur (Ian Holm) tat-
sdchlich noch auf der Seite der bedrangten
Spielschopferin? Und was fiihrt Yevgeny
Nourish (dezent chargierend: Don McKel-
lar) im Schild, der diistere, dunkelhaarige
Geningenieur mit dem fremdldndischen
Akzent?

Man konnte nun den Eindruck gewin-
nen, David Cronenberg versetze sich mit
seinem Film in die Position des Warners
und illustriere, welch gefdhrliche Konse-
quenzen virtual reality-Spiele haben kon-
nen. Der berithmte «Realitdtsverlust» wire
demnach das Thema seines Films, der Ver-
lust der Fahigkeit, zwischen Realitdt und
Fiktion zu unterscheiden, den konservati-
ve Kulturkritikerimmer wieder zu den Wir-
kungen audiovisueller Medien zédhlen
mochten. Eine solche Lesart wire aber
wohl dhnlich fehlgeleitet wie jene erwédhn-
ten Missverstdndnisse um McLuhan. Cro-
nenberg geht es um etwas Anderes, etwas
viel Spielerischeres, aber auch Ernsteres:
um Erotik, oder genauer,umdie Lustan der
Uberschreitung physischer (und manch-
mal auch moralischer) Grenzen, die viel-
leicht so etwas wie das Wesen der Erotik
ausmacht. So gesehen ist «eXistenZ» eine
Meditation tiber korperliche Lust und als
solche eine Fortsetzung und Vertiefung
dessen, was Cronenberg schon in seinem
letzten Film «Crash» behandelt hat. Nicht
zuletzt zeigen tibrigens beide Filme, dass
das Kino fiir eine Inszenierung dieser Lust
nach wie vor dasrichtige Mediumiist, tiber-
trifft doch seine ganzkorperliche Wirkung
jene von Videospielen immer noch um
Welten - virtuelle und andere. a
Portrdt Jude Law: Seite 8

Cronenberg geht es um Erotik, um die Lust
an der Uberschreitung physischer Grenzen
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Regie: Radu Mihaileanu
Frankreich/Rumanien 1998

Noch ein Film, der dem Holocaust
mit Humor zu begegnen versucht.
Um den Nazis zu entkommen,
deportiert sich eine jiidische Ge-
meinde zum Schein gleich selbst.

Matthias Riitimann
Istes gestattet und moralisch korrekt, rund

um den Holocaust, die systematische Ver-
nichtung von sechs Millionen Juden und
Witze zu treiben? Roberto
Benigni hat esin «La vita & bella» (1998) ge-
wagt und dafiir weit herum Anerkennung
gefunden. Radu Mihaileanu befahrt mit
«Traindevie» dasselbe Geleise. Als gebiirti-

Judinnen,

ger Ruméne mit jiidischer Abstammung
beruft er sich auf die Tradition des jiidi-
schen Humors, der zur Uberlebensstrate-
gie seines Volkes gehore und in so unter-
schiedlichen Formen wie den Erzdhlun-
gen eines Scholem Alejchem oder den Fil-
men Woody Allens weiterlebe: «Unser Hu-
mor wurde ein Schild gegen den Wahn,
den Tod und die Barbarei.» Doch nichtalle
fanden Mihaileanus Ansatz akzeptabel.
Beider Realisation seines Vorhabens hatte
der Regisseur mit grossen Schwierigkeiten
zukdmpfen, wie erander diesjdahrigen Ber-
linale berichtete: «Keiner wollte den Film
finanzieren. Wir wurden als antisemiti-
sche Irre bezeichnet, obwohlich Jude bin.»

Irgendwo in Osteuropa und irgend-
wann im Jahre 1941 trifft in einem Stetl die
Nachricht vom Vormarsch der Nazis und
ihren Verbrechen an den Juden ein. Tradi-
tionsgemdss tritt der Rat der Weisen unter
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dem Vorsitz des Rabbis (Clément Harari)
zusammen und beschliesst, der verriick-
ten Idee des Dorfnarren Schlomo (Lionel
Abelanski) zu folgen und mit einem fal-
schen Deportationszug iiber Russland ins
gelobte Land nach Paldstina zu fliehen. So-
fort entfaltet das ganze Dorf rege Geschaf-
tigkeit: Hab und Gut wird versetzt, Geld
gesammelt, Eisenbahnwagen erstanden
und in Stand gestellt, der Dorfschneider
falscht Naziuniformen und bei den Kom-
munisten ldsst man falsche Ausweise dru-
cken.Besondersheikelistdie Rekrutierung
derjenigen, welche als falsche Nazis den
Zug begleiten sollen. Keiner will sein See-
lenheil riskieren und auch nur zum Schein
in die Rolle eines Nazis zu schliipfen und
das derbe Deutsch der Unmenschen zu
lernen.

Auf allzu grossen Realismus legt es Re-
gisseur und Drehbuchautor Mihaileanu
bei der phantastischen Geschichte seines
zweiten Spielfilms gar nicht erst an. Viel-
mehr zeichnet er mit kraftigen Strichen
und liebevollem Humor die Folklore der
versunkenen Welt des Ostjudentums auf
die Leinwand. Innert kiirzester Zeit hat er
so eine ganze Reihe von Charakterkdpfen
eingefiihrt — Yossele, Yankele, Mordechai,
Schmecht und wie sie alle heissen —,die all
die Eigenschaften verkorpern, die den Ju-
den schon immer angedichtet wurden. Es
wird gefeilscht, geknausert, lamentiert
und mit den Augen gerollt. Stets mit gros-
ser Geste, in komischster Ubertreibung
und mit sicherem Gespiir fiir den Slapstick
der Situation. Unterstiitzung erhélt der
Film durch die dynamische Musik von Go-
ran Bregovic.

Der Hauskomponist von Emir Kustu-
rica arrangiert traditionelle Klezmer-Mu-
sikin fiir ihn typischer Weise zu einem auf-
peitschenden Soundtrack, der das Folklo-

Lionel Abelanski

ristische ausgiebig feiert.

Dramaturgisch bezieht der Film seine
Spannungaus dem Wettlauf gegen die Zeit
und die Héscher. Dabei legt er von Anfang
an ein hohes Tempo vor, iiberspringt gan-
ze Tage von einer Einstellung zur néch-
sten, um die Geschichte beinahe fieberhaft
voranzutreiben. Gleichzeitig entfaltet er in
der Schilderung des Aufbruchs des Stetls
eine gewisse epische Breite, die allerdings,
je ldnger der Zug unterwegs ist, desto
schmaler wird. Die Figuren verharren
weitgehend in ihrer Typenhaftigkeit und
alle Anstosse, die Geschichte spannend zu
halten, kommen von aussen: in Gestalt der
Partisanen etwa, welche den Zug ebenso
zustoppen versuchen wie die Nazis. Einzig
an Mordechai (Rufus), der als falscher
Nazikommandant dem Zug vorsteht, wer-
denAnsétze eines Konflikts spiirbar, inden
ihn das gefdhrliche Spiel mit der Rolle
stiirzt.

Wo sich die Komddie bei «La vita
bella» in die Tragodie wandelt, da ent-
schliipft sie bei «Train de vie» ins Mar-

Rufus




Rene Russo
Pierce Brosnan

chenhafte. Wirklich ernst und tragisch wie
bei Benigni wird es bei Mihaileanu nicht.
Die Gefahr relativiert sich, je mehr die T61-
pelhaftigkeit der Nazis und die Unversehr-
barkeit der Juden sich abzeichnet. Fern
von Benignis oder Chaplins («The Great
Dictator», 1940) tragikomischen Clowns
sind Mihaileanus Figuren nédher bei Louis
de Funeés und vor allem bei den schridgen
Gestalten aus Filmen Kusturicas, an die
«Train de vie» nicht nur wegen der Musik
erinnert.

Trotz intensiver Nachforschungen
habe er keine Belege dafiir gefunden, dass
ein solches Unternehmen in Wirklichkeit
stattgefunden habe, sagt Radu Mihaileanu.
Es habe ihn gereizt, das Motiv der Todes-
ziige umzukehren in einen Zug des Lebens.
«Train de vie» ist eine utopische Fiktion.
Dank einer Schlusseinstellung, die hier
nicht verraten sei, gelingt dem Film die
Wende zur Realitét, unter deren Licht das
Mirchenhafte und die Komik eine ethisch

unzweifelhafte Bedeutung erlangen. Man
lacht, um zu {iberleben. [

John McTiernan
USA 1999

Das Remake von Norman Jewisons
gleichnamigem Film aus dem Jahr
1967 ist eine ironische Krimikomo-
die, in der sich Rene Russo und
Pierce Brosnan tolle Wortgefechte
liefern.

Oliver Rahayel
Fiir Steve McQueen war es seinerzeit eine

eher ungewohnliche Rolle. Der zeitweilig
beriihmteste Abenteurer,
und outlaw Hollywoods spielte im Jahre

Aussenseiter

1967 denreichen Snob Thomas Crown, der
aus Langeweile einen Bankraub begeht.
Nicht nur auf Grund der Tatsache, dass fiir
das Remake von Norman Jewisons «The
Thomas Crown Affair» von Anfang an
Pierce Brosnan als Koproduzent vorgese-
hen war, macht es Sinn, dass der Regisseur
John McTiernan die Rolle mit dem aktuel-
len 007-Darsteller besetzte. Wie McQueen
ist Brosnan als Thomas Crown nicht von
Grund auf bose, sondern vor allem clever,
sexy und dazu eben auch ziemlich reich.
«The Thomas Crown Affair» ist kein
Thriller um einen die Polizei narrenden
bad guy geworden, sondern — wie schon
der Film aus dem Jahr 1967 - eine elegante,
ironische Krimikomdodie, mit dem Unter-
schied, dass sie diesmalim durchgestylten,
aseptischen Hollywood-Stil der Neunzi-
gerjahre gehalten ist. Thomas Crown ist
kein Bankrduber mehr, sondern ein Kunst-
liebhaber, der seinen Palast mit gestohle-

nen Meisterwerken des Impressionismus

schmiickt. Insgesamt gesehen ist McTier-
nans Film weniger als Remake denn als
Neufassung der gleichen Drehbuchidee
angelegt, er entzieht sich bewusst dem
Vergleich mit seinem Vorbild.

Wie Batman zieht Thomas Crown zu-
weilen aus, um seine langweilige Millio-
narsidentitdt abzustreifen. Eines Tages
wird ein Museum von einer Bande falscher
Wirter iiberfallen, die aber von der Polizei
tiberwiltigt werden. Dennoch fehlt an-
schliessend ein teurer Monet. Bald kom-
men der zustdndige Polizist und eine Ver-
sicherungsagentin (Rene Russo), die sich
immer wieder in dessen Arbeit einmischt,
dahinter, dass der Uberfall ein Ablen-
kungsmanover war und ein gewisser Tho-
mas Crown sich sehr fiir den Impressionis-
mus interessiert. Fortan geht es darum, ob
und wie Thomas Crownsich fangen, bezie-
hungsweise einwickeln ldsst vom Charme
der Agentin. Und darum, wie andererseits
der Bonvivant die Agentin an der Nase her-
umfiihrt. Hier gelingen McTiernan die
spannendsten Szenen, inszeniert als spie-
lerische Auseinandersetzung zweier Profis
ihrer jeweiligen Branche: Pierce Brosnan
und Rene Russo liefern sich subtile, unter-
haltsame Wortgefechte, bestechen durch
Schlagfertigkeit und Ausgekochtheit.

Crowns Lebensstil dagegen will sich
nichtrechtvermitteln. Sein Haus wirkt we-
nig einladend und soll wohl auf die Isolati-
onim Singledasein desMannes hinweisen,
eine auf Martinique spielende Episode
zieht sich unnoétig in die Lange und eine
Tanzszene hat man auch schon besser ge-
sehen. Was McTiernan, der Regisseur von
«Die Hard», wiederum brillant inszeniert,
sind die wenigen Actioneinlagen am An-
fang und am Schluss sowie das damit ein-
hergehende Verwirrspiel. [
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