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schliesslich doch den Spezial-
preis der Jury erhielt, stellte
Jorg Gfrorers und Gunter Wall-
raffs «Ganz unteny (vgl. ZOOM
5/86) dar. Die Autoren doku-
mentieren darin mit verborgener
(Video-)Kamera Elend und Aus-
beutung turkischer Fremdarbei-
ter in der BRD und decken mit
im Film offengelegten Tricks die
menschenverachtenden Prakti-
ken eines Arbeitsvermittlers auf.
Kann so etwas nurim ande-
ren, im westlichen Deutschland
vorkommen: die Ausbeutung —
aber auch die videografische
Methode der Recherche? Wie
steht es mit dem billigen, mobi-
len und potentiell subversiven
Medium in der DDR? Gibt es
dort Video oder nicht? — Natiir-
lich wird in der DDR Video
schon lange eingesetzt, etwa
beim Sporttraining und in der
medizinischen Ausbildung. Und
natlrlich lassen sich Geréte
auch in den Intershops und ge-
legentlich in Gebrauchtwarenla-
den kaufen, allerdings zu hor-
renden Preisen. Doch selbst das
bekannte DEFA-Studio arbeitete
bisher nur mit dem teuren
35-mm-Film. Das soll nun an-
ders werden: Die DEFA und die
Hochschule far Film und Fern-
sehen sollen in nachster Zeit ei-
gene Videoausristungen erhal-
ten. Bereits probten in Leipzig
Studenten mit VHS-Geraten In-
terviews und Ansagen. Video
wird auch in der DDR nicht auf-
zuhalten sein, doch eine eigen-
stdndige Produktion autonomer
Videogruppen, wie wir sie bei
uns und in der BRD kennen,
wird es wohl noch einige Zeit
nicht geben. Da steht die ge-
sellschaftliche Realitat im Kon-
trast zu den spezifischen Mog-
lichkeiten des Mediums. Wer
wisse, wie viele Stellen ein Do-
kumentarfilmprojekt in der DDR
bis zu seiner Realisierung
durchlaufen misse — so ein an-
wesender Filmemacher und In-
sider der DDR-Filmszene —, der
verstehe auch, dass viele mit

diesem vergleichsweise chaoti-
schen, unkontrollierbaren Me-
dium Video ihre liebe Mihe ha-
ben.

Doch nicht nur gesellschaftli-
che Grinde bremsen den Vi-
deo-Boom in der DDR. Das
Haupthindernis stellt die in je-
der Hinsicht hohe Auslandab-
hangigkeit dieses Mediums dar,
die wir, etwas gemildert, natur-
lich auch in Westeuropa spuren:
Die ganze Videotechnologie ist
monopolisiert durch einige we-
nige japanische Grosskonzerne.
Weder europaische noch ameri-
kanische Eigenentwicklungen
haben auf diesem Markt eine
Chance, Alternativen gibt es
kaum. So muss auch die DDR
ihre Videogerate mit teuren De-
visen im Ausland kaufen und re-
parieren lassen.

Die umfangreiche «Video-
werkstatty stellte dieses Jahr
viele Gaste vor die unange-
nehme Entscheidung: Video-
oder Filmprogramm? Das wird
auch nachstes Jahr nicht anders
sein, wie Klaus Schmutzer, Lei-
ter der Videowerkstatt Leipzig,
am Ende der Woche versi-
cherte. Es wird wiederum eine
Werkstatt geben, und es gibt
sogar Uberlegungen in Rich-
tung eines eigenen Wettbewer-
bes fur Video — was die anwe-
senden Videoleute nicht unbe-
dingt beflirworteten. &

Franz Ulrich

A hora da estrela

(Sternstunde)

Brasilien 1985.

Regie: Suzana Amaral
(Vorspannangaben

s. Kurzbesprechung 80/3)

Macabéa (Marcélia Cartaxo),

19 Jahre alt, Waise, ist ein mo-
dernes Aschenbrddel aus dem
Nordosten Brasiliens. Aus dem
Sertdo, also vom Land, ist sie in
die Grossstadt Sdo Paulo ge-
kommen, um hier ein anderes
Leben zu beginnen und wo-
moglich ihr Glick zu machen.
Macabéa ist eine unscheinbare
graue Maus, ungebildet, naiv
und gutgldubig — denkbar
schlecht ausgeristet fir den
(Uber-)Lebenskampf in der
Stadt. Sie ist zwar voll guten
Willens, aber die patriarchalisch
gepragte Familien- und Dorf-
struktur, in der sie aufgewach-
sen ist, hat sie nicht auf das so
ganz anders geartete Leben in
der Grossstadt vorbereitet. Sie
kann weder mit Intelligenz noch
Schonheit, Robustheit, Unver-
frorenheit oder sonstigen Fahig-
keiten brillieren, um sich in der
Anonymitat der stadtischen Ge-
sellschaft als Individuum durch-
zusetzen und zu behaupten.
Was sie besitzt, ist Demut, Lei-
densfahigkeit und Opferbereit-
schaft — typische Tugenden
also, die Frauen Uberall und im-
mer wieder gesellschaftliche
Unterdriickungsmechanismen
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schweigend und widerspruchs-
los erdulden lassen.

"~ Macabéa ist auf Probe als Se-
kretarin angestellt. Da ihre Ein-
Finger-Schreibmaschinenkunst
minim ist, droht ihr, kaum hat
sie ihre Stelle angetreten, auch
schon die Kindigung. Mit drei
anderen Frauen wohnt sie in ei-
ner schabigen Absteige in ei-
nem Zimmer zusammen. Trotz
ihrem tristen, langweiligen Da-
seins ist jedoch Macabéa voller
Hoffnungen und Traume, die ihr
ein Dasein in Wohlstand und
Anerkennung als moglich er-
scheinen lassen. Ihr Lieblings-
programm sind die Zeitansagen
am Radio, weil die Pausen bis
zu den vollen Minuten mit «In-
formationeny im Stile von
«Wussten Sie schon, dass...»
aufgefullt werden. Hier glaubt
Macabéa jene Kenntnisse ver-
mittelt zu bekommen, die ihr ein
besseres Zurechtfinden in der
«grosseny Welt ermdglichen.
Als Alternative zu ihrer realen,
schéabigen Existenz sieht sie
sich sogar in der Rolle eines
Filmstars ...

Zu Macabéas Traum von ei-
nem besseren Leben gehort
auch die Erflllung in der Liebe.
Sie beneidet ihre Kollegin Gloria
(Tamara Taxman), eine Uppige.
vitale Frau in den besten Jahren,
um ihre Erfolge bei Mannern.
Und eines Tages scheint auch
fir Macabéa die Stunde des
Gllicks zu schlagen: Sie lernt im
Stadtpark Olimpico (José Du-
mont) kennen, einen Arbeiter,
der ebenfalls aus dem Nord-
osten stammt und in der Stadt
vorwartszukommen hofft. Er ist
ein genau so armer Teufel wie
Macabéa. Aber im Gegensatz zu
ihr steht er nicht zu seiner Un-
wissenheit und Naivitat, son-
dern will mehr scheinen, als er
ist. Er pomadisiert seine Haare,
halt grossspurige Reden, sieht
sich gar als zuklnftigen Abge-
ordneten. Er beklaut einen Ar-
beitskollegen, um mit einer
Armbanduhr protzen zu konnen.

18

Er plappert irgendwelche
Fremdwadrter nach, ohne ihren
Sinn zu kennen. Er besitzt nicht
einmal die Neugier von Maca-
béa, die wenigstens wissen
mochte, was Fremdworter wie
Kultur, Ephemeriden oder Mimi-
kry, die sie am Radio aufge-
schnappt hat, bedeuten. Wenn
sie Olimpico danach fragt, igno-
riert er ihre Fragen Uberheblich
oder wird aggressiv, um seine
Unwissenheit zu verheimlichen.
Er [asst sich zwar herbei, Maca-
béa einen Kaffee zu offerieren,
die Milch darin soll jedoch sie
bezahlen.

Fir Macabéa bricht eine Welt
zusammen, als sie feststellen
muss, dass Gloéria ihr Olimpico
ausgespannt hat. Zwar versetzt
Gloria ihre neue Eroberung
gleich wieder, um sich mit ei-
nem Herrn aus dem besseren
Birgertum zu liieren, aber als
Olimpico wieder zu Macabéa

zurlckkehren will, ist es zu spét.
Auf den Rat Glorias hat die ver-
zweifelte Macabéa eine karten-
legende Wahrsagerin aufge-
sucht. Diese prophezeit ihr eine
brillante Zukunft voller Glick,
Liebe und Reichtum. Ganz be-
nebelt von der Erwartung auf
die verheissene Sternstunde tritt
Macabéa auf die Strasse, wo
der Inbegriff dieses Traumes,
ein blendend aussehender jun-
ger Mann in einer Mercedes-Li-
mousine, all inren lllusionen
und Hoffnungen ein jahes Ende
setzt.

Suzana Amarals erster Spiel-
film (vgl. Interview mit der Auto-
rin in ZOOM 9/86, Seite 41f.)
wurde nicht nur in Brasilien mit
zahlreichen Auszeichnungen
bedacht, sondern auch an den
Berliner Filmfestspielen 1986,
wo «A hora da estrela» den
OCIC-Preis und Marcélia Car-
taxo einen Silbernen Baren als



Triigerische Gliicksverheissung:
Macabéa (Marcélio Cartaxo,
rechts) bei der Wahrsagerin.

beste Darstellerin erhielt. Die
Verfilmung der gleichnamigen
Erzahlung der aus der Urkaine
stammenden brasilianischen
Schriftstellerin Clarice Lispector
(deutsch als Band 884 in der Bi-
bliothek Suhrkamp erschienen)
ist die parabelhafte Darstellung
eines Themas, das eigentlich
auf der ganzen Welt aktuell,
aber in der Dritten Welt beson-
ders akut ist: die innere Emigra-
tion, die Volkerwanderung vom
Land in die grossen Stadte. Mil-
lionen entfliehen der Armut auf
dem Land in der Hoffnung, in
der Stadt eine menschenwurdi-
gere Existenz aufbauen zu kon-
nen. Aber die Erwartungen er-
weisen sich als trigerisch. Die
meisten kommen symbolisch

oder buchstablich wie Macabéa
unter die Rader. Unvertraut mit
den Anforderungen und den
wirklichen Problemen in den
Stadten mit ihren riesigen
Slums, verlieren diese Men-
schen den Boden unter den
Fussen. Die Schwierigkeiten,
sich in einer kulturell fremden
Umgebung zurechtzufinden, ist
nicht ein spezifisch brasiliani-
sches, sondern ein universelles
Problem, das sich fur Emigran-
ten vom Land in die Stadt oder
in andere Lander sowie flr
Flichtlinge und Asylsuchende
ahnlich stellt. Darum wird Su-
zana Amarals Film auch uberall
auf der Welt verstanden, wenn
sie in den Protagonisten ihres
Films «zwei Brasilien» gegen-
Uberstellt, den verhaltnismassig
reichen Stiden mit seinen
Grossstadten und den zurtck-
gebliebenen Norden mit seiner
um ihre Existenz kampfenden
Landbevdélkerung. Und wenn
Macabéa am Schluss durch ein
Prestigeprodukt aus einem rei-
chen Industrieland-umgebracht
wird, so besitzt dieser symbol-
trachtige «Unfall» sehr reale Be-
zUge zum Verhaltnis zwischen
Erster und Dritter Welt.

«A hora da estrela» bezieht
seine starke Wirkung aus der
schlichten Gestaltung, die auf
alle billigen Effekte und Uber-
zeichnungen verzichtet. Der
Film erzahlt die Geschichte Ma-
cabeas weit realitatsnaher als
die mehrfach gebrochene, kom-
pliziert verschlungene und eine
andere poetische Realitat be-
schwaorende literarische Vor-
lage. Es ist zu spiren, dass Su-
zana Amaral diesen Film mit
grossem inneren Engagement
realisiert hat, das nicht zuletzt
durch eigene Erfahrungen als
unterdrickte, ausgeschlossene
und einsame Frau gepragt ist.
Dieses Engagement wird je-
doch vor allem auch mitgetra-
gen von Marcéla Cartaxo, die
der schwierigen Figur der Ma-
cabéa ein grosses Mass an Au-

thentizitat verleiht. Diese Figur
erinnert in vielem an die Gelso-
mina der Giulietta Masina in
Fellinis «La strada». Beide
Frauenfiguren erhoffen sich
eine bessere Welt, in der sich
die Hoffnung auf Lebenssinn,
Liebe und Glick nicht als trige-
risch und unerfillbar erweist. B

Uwe Kinzel

My Beautiful
Laundrette

Grossbritannien 1985.
Regie: Stephen Frears
(Vorspannangaben

s. Kurzbesprechung 87/9)

Eine Geschichte, die sich als
Komd&dienstoff geradezu auf-
drangt: Ein junger Mann, der fur
seinen arbeitslosen und dem
Alkohol verfallenen Vater sor-
gen muss, schlagt sich mit Ge-
legenheitsjobs durch, bis ihm
ein reicher Verwandter eines Ta-
ges die grosse Chance zum
Aufstieg bietet. Der Onkel Uber-
lasst seinem Neffen eine herun-
tergekommene Wascherei zur
beliebigen Verwendung, und
der Jingling macht prompt was
draus. — Mit der Hilfe eines
Freundes verwandelt er das
schabige Etablissementin ein
wahres Schmucksttck von
Waschsalon und findet bei die-
ser Gelegenheit auch gleich
noch die grosse Liebe seines
Lebens.

Tatsachlich ist «My Beautiful
Laundrette», gedreht vom briti-
schen Regisseur Stephen
Frears, Uber weite Strecken
wirklich eine Komddie — aller-
dings eine mit Widerhaken.
Was dem Zuschauer schnell klar
wird, wenn er weitere Details
der Geschichte erfahrt: Denn
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Omar, Held der Geschichte und
angehender Waschereibesitzer,
ist Pakistani, und als solcher hat
eres in London, wo er lebt,
nicht gerade leicht; sein gross-
ztgiger Onkel Nasser hat sein
Geld wohl mit allerlei dubiosen
Geschaften gemacht und ver-
spricht sich von seinem Neffen
ganz eigennttzig den Wieder-
aufbau eines eher unrentablen
Zweigs seiner Unternehmun-
gen; Omars Freund heisst
Johnny, ist kein Pakistani und
obendrein noch Mitglied einer
Bande von Punks, die bevorzugt
farbige Auslander verprigeln;
und vollends zum Aussenseiter
wird Omar auch noch dadurch,
dass er homosexuell ist und
ausgerechnet mit Johnny eine
komplizierte Liebesbeziehung
beginnt. Ungewohnlich knifflige
Verhéltnisse also fir einen Film,
der an sich schon eine haar-
strdubende Geschichte erzahlt —
doch in der dusseren Handlung
lassen sich wie durch ein
Brennglas alle moglichen De-
tails der politischen Lage im
England der Margaret Thatcher
ausmachen.

Onkel Nasser ist das Ober-
haupt einer Familie, die es — al-
len Widrigkeiten zum Trotz — zu
gesellschaftlichem Ansehen ge-
bracht hat. Zumindest unter ih-
ren Landsleuten: Von den Eng-
landern, gleichgultig welcher
Stellung, werden sie nach wie
vor verachtet. Umgekehrt emp-
findet Nasser nicht gerade allzu
viele solidarische Gefiihle ge-
genuUber anderen Pakistanis, die
den Aufstieg nicht geschafft ha-
ben — einzig tradierte Familien-
bande sind es, die ihm zumin-
dest ein geringes Interesse fir
das Wohlergehen seines Bru-
ders und seines Neffen abnéti-
gen. Doch Omar flgt sich trotz-
dem trefflich in den Clan ein —
er erweist sich seinem Onkel in
geschaftlichen Belangen als
durchaus ebenbdrtig. und so
wie der Altere sich eine weisse
Matresse halt, leistet sich der
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jungere auf dem Weg nach
oben auch noch einen engli-
schen Freund. Nichts ist wirklich
intakt in all diesen verworrenen
Beziehungen, doch hinter dem
Egoismus, der sie pragt, lauern
far die Beteiligten nur zu ver-
standliche Grinde, die ihre Ur-
sache allesamt in einem Rassis-
mus haben, der seinen offen-
sten (und damit fast noch harm-
losesten) Ausdruck in der Ge-
walt der tumben Punkschlager
findet.

Stephen Frears und sein
Drehbuchautor Hanif Kureishi
(selbst ein pakistanischer Emi-
grant) zeigen das heutige Eng-
land als von einer Ellenbogen-
mentalitdt gepragte Gesell-
schaft, in der nur aufsteigen
kann, wer das ohne Ricksicht
auf Schwachere tut. Fir zartere
Geflhle bleibt da kaum Platz,
und emotionale Bindungen kén-
nen sich schliesslich gar als ge-
féahrlich erweisen, weil sie sich
als Schwache deuten lassen.
Der Film legt diese bittere Er-
kenntnis Schicht fir Schicht
bloss, indem er bei dausserlichen
Absurditaten beginnt und sich
langsam zur inneren Zerrissen-
heit seiner Protagonisten vorar-
beitet. Den Tonfall seines vor-
dergriindig eher heiteren Auf-
takts (in dem freilich schon alle
Bosheiten des Endes angelegt
sind) bewahrt der Film dabei bis
zum Schluss — nur hat der auf-
merksame Zuschauer bald be-
griffen, mit welchem Ernst und
mit welchen Mitteln hier jeder
seine Interessen wahren will.
Eindeutig positive Figuren, die
zur Identifikation einladen wir-
den, gibt es in «My Beautiful
Laundrette» nicht. Das erleich-
tert nicht gerade seine Einord-
nung, verhindert aber zugleich,
dass sich dieser Film allzu ein-
fach politisch vereinnahmen
liesse.

Die Pakistanis, die hier den
Ton angeben, haben die konser-
vative Wirtschaftspolitik der
Thatcher-Administration nur

besser verstanden und rick-
sichtsloser auszunitzen ge-
wusst als die weissen «Under-
dogs» — Opfer sind sie beileibe
keine mehr, Und Mitleid mit den
proletarischen Schlagernban-
den, die sich mal Punks, mal
Skins nennen, braucht man
schon gar keines zu haben. Ste-
phen Frears hat sich mit seinem
genau beobachteten Film zwi-
schen alle Stuhle gesetzt, wobei
ihm das Kunststiick gelungen
ist, dies in einer so populédren
Form zu tun, dass sein Film in
Grossbritannien doch noch zum
Uberraschungserfolg werden
konnte. Und das liegt bestimmt
nicht nur daran, dass der neuer-
6ffnete Waschsalon von Omar
und Johnny auf der Leinwand
wirklich als Glanzstiick seiner
Gattung erscheint — zunachst
und vor allem haben die briti-
schen Zuschauer hier wohl eine
brillant vorgetragene Bestan-
desaufnahme ihrer Situation
entdeckt. Einer Situation, die bei
allen nationalen Unterschieden
auch dem Kontinental-Europaer
so ganz fremd nicht sein sollte. &

Ursula Blattler

Crocodile Dundee

Australien 1986.

Regie: Peter Faiman
(Vorspannangaben

s. Kurzbesprechung 87/1)

Thematisch irgendwo zwischen
«Out of Africay, «King Kongpy,
Peter Weirs «Witness» und Ro-
bert Aldrichs «Ein Rabbi im Wil-
den Westeny» angesiedelt, ist
diese australische Komodie, die
sich lust- und durchaus ab-
sichtsvoll zwischen samtliche
verfligbaren Stihle setzt. Da
landet eine neugierige New Yor-
ker Reporterin per Helikopter in



Trapper im Grossstadt-
dschungel: Paul Hogan.

den «QOutbacks», dem australi-
schen Hinterland, um einen
Buschlaufer und Abenteuersa-
fari-Veranstalter zu interviewen,
der der Sage nach einen Zwei-
kampf mit einem Riesenkrokodil
knapp lebendig Gberstanden
haben soll. Natirlich (denn wir
sind ja bei «Out of Africa» und
«King Kongy) ist sie hin- und
hergerissen zwischen der
Schonheit und den Schrecken
der unberihrten Wildnis und
selber so hiibsch appetitlich,
dass den kauzigen Naturbur-
schen aus dem Land, wo die
wilden Kerle wohnen, bei der
gemeinsamen Pirsch durch
Busch und Sumpf schon gele-
gentlich die Lust ankommt, das
ohne mannlichen Beistand «na-
turlichy hilflose Grossstadtkind
ganz krokodilméassig mit Haut
und Haar aufzufressen.

Aber: Nichts ist da mit softi-
gem Sex im Gegenlicht der
zahlreichen wildromantischen
Sonnenuntergange - zlchtig
kehren der Krokodiljager und
die Newsjagerin zurtick an den
Ausgangspunkt ihrer (vom au-
stralischen Verkehrsverein zur
Nachahmung empfohlenen) Sa-
fari. Und spontan beschliesst
die Reporterin, den Buschmann
mit dem zerknitterten Charme
jenes Zigarettenmannes, der da
meilenweit fur seine filterlosen
Glimmstengel marschiert,
ihren zivilisationsmuden
Zeit(ungs)genossen in New
York vorzufuhren.

Erst jetzt, mit dem erschreckt-
entziickten Uberraschungslaut
dieses Michael J. «Crocodile»
Dundee, der noch nie in seinem
Leben geflogen ist, beim Abhe-
ben der Maschine nach Uber-
see, beginnt der Film «Crocodile
Dundee» so richtig — oder fangt
zumindest an, interessant zu
werden. Wie der unter grossen
Tieren (Krokodilen, Wasserbuf-

feln, Riesenameisen) aufge-
wachsene Mick Dundee im
Grossstadtdschungel von New
York mit tiickischen Rolltrep-
pen, blasierten Geschéftsleuten,
aufdringlichen Ganoven und
ahnlich zudringlichen Gasten
todschicker bzw. — langweiliger
Parties fertig wird, hat seine um-
werfend komischen, anztgli-
chen und auch rihrenden Sei-
ten. Gegen Gemeinplatze ist al-
lerdings die zweite Halfte dieser
(nur allzu) menschlichen King-
Kong-Saga auch nicht gefeit,
dort etwa, wo sich die forsche
Forscherin in Sachen Urwald-
chauvinismus in ihrem ange-
stammten Territorium keines-
wegs als die selbstandige Be-
rufsfrau erweist, die man an
sich hatte erwarten darfen.
Nein, Sue (Linda Kozlowski) ist
nicht irgendeine Zeitungsschrei-
berin, sondern die Tochter von
Papa «Hearst» personlich plus
die Verlobte von dessen strebe-
rischem Verleger-Nachfolger,

und sowas lasst sich doch eher
mit den Strategien herkdmmli-
cher Unterhaltungsfilm-Mar-
chen vereinbaren als mit der
sonst immerhin ansatzweise
eingebrachten Zivilisations- und
Gesellschaftskritik.

Und trotzdem: Wenn man die
ungeschriebenen Regeln des
Marchens, welches stets mit
den Extremen operiert, fur diese
manchmal erfrischend unibli-
che, Uberraschend hintersinnige
Komddie gelten lasst, kann man
die paar (wirklich nur versehent-
lich hineingerutschten?) altva-
terlichen Klischees grosszigig
Uberblattern. Umso mehr, als
sich das Werk ansonsten sehr
selbstironisch gibt und mehr als
einmal sein raffiniertes Spiel mit
den Vorurteilen des Zuschauers
und daraus sich ergebenden Er-
wartungshaltungen spielt.

Ein gewisser Paul Hogan
mimt den Australier in New
York, und wer zuvor noch nie
diesen Namen vernommen hat,
maochte meinen, der Mann, der
im Vorspann auch fur Filmidee
und Drehbuch mitverantwortlich
zeichnet, habe als «Crocodile
Dundee» die eigene abenteuer-
liche Lebensgeschichte zugkraf-
tig verbraten. In Tat und Wahr-
heit ist Paul Hogan, der seine
schwindelerregende Karriere
hin zum Leinwandhelden einst
als Brickenarbeiter begonnen
hat, seit zehn Jahren der belieb-
teste Entertainer und Fernseh-
Showstar in Australien und
steht als solcher in der angel-
sachsischen Tradition charman-
ter Plauderer, die sich selbst
und ein paar mitgebrachte Ga-
ste allabendlich oder allwo-
chentlich in die gute Stube der
Nation einladen, um eine lok-
kere Stunde Sendezeit lang fir
Stimmung zu sorgen. Erst seit
dem phanomenalen Erfolg sei-
nes Mick Dundee in den austra-
lischen Kinos (der Film hat be-
reits mehr Geld eingespielt als
der bisherige Rekordhalter
«E.T.») ist Paul Hogan mit der
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Figur des knorrigen Exoten aus
der verkehrten Welt des funften
Kontinents verwachsen. Eine
Fortsetzung ist selbstredend
schon geplant — schade eigent-
lich, denn so lasst sich der be-
gabte Komodiant Hogan leicht-
fertig auf den einen Typ des
schlitzohrigen Naturkindes, die-
ses «edlen Wildeny» im Outback-
Outfit, festlegen.

Als Regisseur der «Paul Ho-
gan Show» liefert Peter Faiman
gleichfalls sein Spielfilmdebut
und kommt dabei nicht Gber
eine konventionelle Fernsehdra-
maturgie hinaus, beweist aber
immerhin Sinn fir's Timing und
far prazis zwischen die Filmbil-
der gesetzte Gags, die keiner er-
lauternder Worte bedurfen. Fur
den Schluss ihrer (irr-)witzigen
Kulturschockstory zwischen
Mangrovensumpf und As-
phaltdschungel haben sich Paul
Hogan und Peter Faiman zudem
einen echten Hohepunkt und
«Aufsteller» ausgedacht, der die
unaufdringlich in den Film ver-
packte Botschaft «Seid nett und
redet miteinander» wirkungsvoll
unterstreicht. Zwar mag das
Ende jener anderen australo-
amerikanischen Stadt-Land-Be-
gegnung im Film «Witness» von
Peter Weir um einiges realisti-
scher ausgefallen sein, aber da-
far darf man sich hier zum
Schluss die Tranen glucklicher
Ruhrung aus den Augenwinkeln
wischen. So schon herzerwar-
mend kann ja nur in der Weih-
nachtszeit beschertes Kino fur
die ganze Familie sein. &
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Lorenz Belser

True Stories

USA 1986.

Regie: David Byrne
(Vorspannangaben

s. Kurzbesprechung 87/11)

Wahrend auf der Strasse ein
Kind spielt, sitzt hinter der Ka-
mera ein abgebrihter Profi. Das
etwa zehnjahrige Madchen
singt und tanzt und trdumt un-
beschwert vor sich hin. Der Fil-
memacher aber hat ihm eine
schnurgerade Feldstrasse in ei-
ner topfebenen Landschaft aus-
gesucht, diese Feldstrasse im
Bild sorgféltig zentriert auf den
Horizont zulaufen lassen, das
Madchen aber auf seinen Ka-
merakran, der sich langsam
senkt, zutanzen lassen. Diese
Einstellung steht am Anfang
und, in umgekehrter Tanzrich-
tung, am Schluss von «True Sto-
riesy.

Was dazwischen passiert, ist
kaum zu erzédhlen. Es muss
gleichfalls nachbeschrieben
werden. Denn der Macher die-
ses Filmes, David Byrne (der
Leader, Autor und Regisseur
der Musikgruppe «Talking
Heads»), entpuppt sich selber
als spielendes Kind — spielt sich
sogar selber als solches. Auch
er ist «on the road»; als gepfleg-
ter junger Mann mit Cowboyhut
fahrt er durch die Landschaft in
ginem rotglanzenden Amerika-
ner-Cabriolet. Wahrend er fahrt,
spricht er direkt zu uns in die
Kamera, lachhaft naiv und trok-
ken.

Er will uns Virgil, eine fiktive
Stadt in einem fiktiven Texas,
vorstellen. Sein erster Parkhalt
ist vor der Elektronikfirma Vario-
corp. Sie ist das Herz von Virgil;
in ihren sterilen Laboratorien
und an ihren Fliessbandern ler-
nen wir die Figuren der «True
Stories» kennen: Louis Fyne,
«the beary, dessen einziges Le-

bensziel eine glickliche Heirat
ist, Ramon, der mexikanische
Macho, und «the cute womany.
Spater kommen dazu: Das Un-
ternehmer-Ehepaar Culver, das
grossen Einfluss auf die Vari-
corp ausUbt und nicht mehr mit-
einander spricht, «the lying wo-
many, die schon mit allen Stars
geschlafen und die Halfte von
Elvis’ Songs getextet haben will,
ein popularchristlicher Prediger,
ein Voodoo-Priester und «the
lazy womany, die eines Tages
ihr Vermdgen machte und seit-
her nur noch im Bett liegt, sich
vom Roboter futtern lasst und
die Welt ausschliesslich aus
dem Fernsehen kennt.

Das ist «Unsere kleine Stadty,
50, 60 Jahre danach. «Unsere
Forderungen, unsere Hoffnun-
gen, unsere Verzweiflungen be-
stehen im Gemut — nicht in den
Dingen, nicht in der (Szenerie»»,
sagte Thornton Wilder damals.
So ist dieses Texas eben nicht
Texas, diese Schrillheit nicht
einfach Schrillheit. Realitat wird
nur als Beispiel zitiert.

Allerdings wird dieser subjek-
tive Humanismus, will man ihn
auf David Byrnes Film anwen-
den, eine hochkomplizierte,
eine unmagliche Angelegen-
heit. Denn die Realitét, die da zi-
tiert wird, besteht auch aus Me-
dien. Aus Theater (auch aus
Thornton Wilder...), aus Film,
Fernsehen, aus inszeniertem Le-
ben. Erzahlen tut Byrne zum
Beispiel im freundlich-volks-
timlichen Ton des Stationen-
dramas, Figuren zieht er in iro-
nisch netter Manier wie rote Fa-
den durch die einzelnen Stories,
und von Anfang an bereitet er
den kronenden Schluss vor:
Louis Fynes, des «Béareny, Auf-
tritt an der Talentshow der Firma
Variocorp, ein Auftritt, durch
den er zu seiner langersehnten
Gattin kommt.

Byrnes Filmsprache ist dann
gleichermassen unoriginell: Da
wird der Fernsehaufzeichnungs-
Stil nachgemacht, der billige



Unsere kleine Stadt, 50, 60 Jahre
danach: aus «True Stories» von
David Byrne.

Serienfilm. Die Autofahrten des
jungen Erzahler-Cowboys sind
so wunderbar gleitend und ge-
rauschlos, als wéren sie Rick-
projektionen, und sein Anhalten
geht detailgenau nach dem be-
wahrten Muster, in dem die Ka-
mera schon da ist, der Held in
den Bildvordergrund hinein
fahrt, vielleicht noch ein kleiner
Schwenk gemacht wird und
dann der exakt getimte Still-
stand folgt. Dann féhrt die Ka-
mera vor dem Erzahler her.
Oder sie wirft zwischendurch ei-
nen formalistischen Blick von
senkrecht oben auf das Gesche-
hen; merkwirdig, doch konven-
tionell.

Wer hier als Zuschauer nicht
den kategorischen Vorsatz mit-
bringt, alles, aber auch alles als
Ironie zu nehmen, wird nach
Strich und Faden zum Narren
gehalten. Die Verlogenheit der
Medienwelt kontert Byrne nicht
mehr wie zum Beispiel noch
Robert Altman in «Nashvilley,
durch den kritischen, analyti-
schen Blick, sondern er stellt ihr
eine andere Gewalt entgegen:
ihre coole und blinde Imitation.
Doch eben, man muss das auch

sehen wollen, denn die Imita-
tion oder Rekonstruktion ist oft
alles andere als evident. Man
unterhalt sich ja auch auf inhalt-
licher Ebene. Stilmassig ist da,
wie am Fernsehen, mannigfa-
ches erlaubt, von der plumpe-
sten Modeschau bis zum raffi-
niertesten Werbeclip. Explizit
verkinstelt wird auf der Tonspur
(hallende Schritte, standig ir-
gend ein Harfenflirren) — doch
auch hier gibt es Ausnahmen.
Wie leicht wird man da selber
zu einer «lazy womany ...

Fazit: Der Film bietet alles an-
dere als anspruchslose Unter-
haltung. Es sieht aber aus, als
sei es solche, und verkauft sich
sicher recht gut. Doch vielleicht
erwartet man tatsachlich ein
Publikum, das schon im vorhin-
ein die richtige Haltung mit-
bringt. Alles gleich zur lronie zu
erklaren, ist ja — Raffinesse hin
oder her — postmodern, unver-
bindlich und reichlich en
vogue. W

Andreas Furler

Ferris Bueller’'s
Day Off

USA 1986.

Regie: John Hughes
(Vorspannangaben

s. Kurzbesprechung 87/2)

Nach «Sixteen Candlesy, «The
Breakfast Club», «L.1.S.A»

und «Pretty in Pink» legt John
Hughes, Drehbuchautor, Regis-
seur und Produzent in Personal-
union, seinen finften Teenager-
film innerhalb weniger Jahre
vor. Hughes’ vor allem auf dem
amerikanischen Markt erzielte
Erfolge, welche die Regenbo-
gen- und Promotionsmedien
veranlassen, den friheren Wer-
befachmann als das neuste
Wunderkind von New Holly-
wood zu preisen, geben dem
skeptischeren Beobachter zu-
mindest Anlass, nach einem ge-
meinsamen Rezept, nach allfal-
ligen ideologischen Tendenzen
und Mythenbildungen in den
genannten Filmen zu fragen,
ohne dabei zu unterstellen, dass
das jugendliche Publikum
Hughes’ solchen Tendenzen
stets kritiklos erlage. Gerade
das neuste Opus erweist sich
fur ein derartiges Unterfangen
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als glinstig, da es —vielleicht
das schwachste der ganzen Se-
rie — Uber weite Strecken ohne
dramatischen Zug von Episode
zu Episode platschert und daher
einer besonders distanzierten
Betrachtung Raum gibt. Die
nachfolgende Besprechung
konzentriert sich nun weniger
auf asthetische Wertungen als
auf das Nachzeichnen einiger
zentraler Zuge der Ferris-Buel-
ler-Story und ihrer Trager, der
filmischen ldentifikationsfigu-
ren.

Wie in friheren Hughes-Fil-
men handelt es sich bei Ferris,
dem Helden der Geschichte, um
den netten, sportlichen, recht
gut aussehenden High-School-
Jungen von nebenan. Als Cha-
rakter ebenso farblos wie An-
drew McCarthy, der Held von
«Pretty in Pink», weiss er sich
den Gegebenheiten (Familie,
Schule), in die er hineingewach-
sen ist, anzupassen und erfreut
sich dank seiner frechen Clever-
ness allgemeiner Beliebtheit. |I-
lusionen Uber sich und die Welt
macht er sich nicht: Kapitalis-
mus, Sozialismus, Faschismus
und alle weiteren «-ismeny sind
ihm ein- und dasselbe. «l just
believe in myselfy, verkiindet er
in einer der mehrfach verwen-
deten direkten Anreden des Zu-
schauers, und auch wenn er
den Eltern seine seriésen Be-
mihungen um die Vorbereitung
eines «fruchtbaren Lebensy nur
vorgaukelt, unterscheidet sich
sein eigenes Lebenskonzept im
grunde nicht von demjenigen
der Elterngeneration: College,
Heirat und Karriere sieht er im
Zwiegesprach mit dem Publi-
kum als unvermeidliche weitere
Stationen voraus.

Da das Leben dieser Art vor-
beizurauschen droht, setzt Ferris
auf den Genuss des Augen-
blicks. Er stellt sich (wieder ein-
mal) krank, schwanzt die
Schule, wo er auf der Ab-
schussliste eines Fieslings von
einem Rektor steht, holt mit List
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und Tucke Freundin Sloane,
eine herablassende Schonheit
wie Molly Ringwald in «The
Breakfast Cluby, aus dem Unter-
richt, Kumpel Cameron, Tol-
patsch vom Dienst, aus dem
Krankenbett und schliesslich
den vaterlichen Ferrari aus der
Garage, um den Tag in Chicago
im Konsumrausch — bestehend
aus dem Genuss des Fahrens
im schnellen Wagen, dem
Lunch im Nobelrestaurant, dem
Besuch eines Baseballspiels
und dem Bad im Whirlpool — zu
verbringen. Wo die berihmte
Leere hinter diesem unge-
hemmten Konsumismus auch
den Zuschauer im Kinosaal
Uberkommt, kleistert der Film
diese mit flotter Rockmusik und
der Warenasthetik des Werbe-
films zu. Der klassische jugend-
liche Auf- und Ausbruch redu-
ziert sich damit aber in «Ferris

- Bueller's Day Off» auf die klei-

nen Freiheiten, die uns ebenso
wie die Filmhelden mit dem All-
tag verséhnen, was Hughes of-
fenherzig bestatigt: «Der Gag an
der Sache ist namlich, dass wir
an einem solchen Tag erkennen
wurden, dass es uns eigentlich
gar nicht schlecht geht und wir
am nachsten Tag etwas ver-
gnugter zur Arbeit kommen
wlrden.»

Was Ferris seiner dekorativen
Freundin und seinem angstli-
chen Freund dartber hinaus als
seine Starke demonstriert, ist
die perfekte Ubernahme des
Anspruchsdenkens und der ent-
sprechenden Selbstbe-
wusstseinsattitide seiner be-
tuchten Eltern. Er weiss von
klein auf, was ihm zusteht und
tritt entsprechend locker, cool
und selbstbewusst auf. Der mit-
tels billigem Anzug als Empor-
kdmmling dargestellte Rektor
wird im Verlauf des Films syste-
matisch ramponiert, ein frecher
Kellner im Nobelrestaurant von
Ferris zur Schnecke gemacht.
Ein «natlrlich» erstrebenswertes
Verhalten weisen — und hier

liegt eine der wichtigsten My-
thenbildungen des Films - die
«jeunesse doréey oder zumin-
dest die Wohlstandskinder, aus-
gerUstet mit Stereoanlage, Per-
sonal Computer und europai-
schem Mittelklasswagen, auf.
Fir die neidzerfressenen Verlie-
rer aber hat Hughes stets ein
Selbsthilfeprogramm bereit. Ge-
nau wie Molly Ringwald in
«Pretty in Pink» bleibt Ferris” ei-
ferstichtiger Schwester Jeanie
nichts anderes ubrig, als den
Anschluss an die Erfolgreichen
zu suchen, womit sich der so-
ziale Erfolg prompt auch bei
diesen beiden Figuren einstellt.
Ferris” ausgekligelte Kunst, sich
seinen Anteil zu schnappen,
ohne sich als simpler Egoist er-
wischen zu lassen, werden sie
freilich kaum erreichen.

In seinem bisherigen Haupt-
werk «Das Zeitalter des Narziss-
mus» stellt der amerikanische
Kulturkritiker Christopher Lasch
die These auf, aus der legenda-
ren amerikanischen Forderung
nach dem grésstmaoglichen
Gluck fur die grosstmadgliche
Zahl von Leuten sei im Verlauf
der letzten Jahrzehnte die
zweite Teilforderung herausge-
fallen, so dass ein Krieg aller
gegen alle um den sozialen Er-
folg Ubriggeblieben sei. Unter
diesem Aspekt erweisen sich
John Hughes’ Teenagerfilme
und insbesondere der vorlie-
gende als eigentliche Anleitun-
gen fur das Sozialverhalten de-
rer, die auch zu den «happy
few» gehdren wollen. B

Ein spater Nachkomme und ent-
fernter Verwandter des unver-
gessenen Donald Duck: Howard,
ein Federvieh mit menschlichen
Ziigen, dessen der Zuschauer in-
dessen bald tiberdrissig wird.



Pierre Lachat

Howard the Duck
(Howard)

USA 1986.

Regie: Willard Huyck
(Vorspannangaben

s. Kurzbesprechung 87/4)

Es ist eigentlich keine unorigi-
nelle Figur, diese halbhohe Ente
mit Namen Howard, die Zigarre
raucht und zeitgemasse Ansich-
ten dussert, auch einen etwas

zynischen Humor pflegt. Nicht
Ubel ist sie jedenfalls so, wie
der Comics-Autor Steve Gerber
sie um 1975 geschaffen hat: als
einen entfernten Verwandten
des unvergessenen Donald von
den Ducks oder eben auch wie-
der, schlicht und simpel: Enten,
als einen Nachkommen freilich,
der 40 Jahre spater auf den Plan
trat als die Kreatur des famosen
Walt Disney und dementspre-
chend zum Beispiel auch un-
keuscher Regungen fahig ist,
was beim alten Donald noch

undenkbar gewesen war: Der
verehrte seine Daisy zwar innig,
aber grundsatzlich platonisch.
Bei allen Unterschieden: Ho-
ward sah sich jener legendéaren
ersten sprechenden Ente der
Entenheitsgeschichte mit einer
gewissen spottischen Ehrfurcht
nachempfunden. Ein Donald
der siebziger Jahre — frech und
desillusioniert, nur aufs eigene
Uberleben bedacht.

Und eigentlich ist er auch
keine unoriginelle Figur, dieser
Enterich mit Namen Howard,
wie er jetzt erstmals flr den
Film aufbereitet worden ist. Von
der filmtechnischen Ausfihrung
her ist der Bursche jedenfalls
ziemlich glaubwdurdig, fast jede
Bewegung wirkt authentisch en-
tisch, auch das Augenrollen
sitzt, auf Ubertriebenes Quaken
wurde richtigerweise verzichtet.
Ja selbst die Kreditkarten, die
der gefiederte Kerl vorweist,
muten vertrauenerweckend an.
Nur eine gewisse Starrheit im
Gesichtsausdruck ist leider nicht
zu Ubersehen. Der Entenheits-
vertreter schaut in jeder Szene
ziemlich gleich drein, seine Ge-
mutsbewegungen kommen de-
mentsprechend massig tber die
Leinwand. Wenn er sich zu ei-
ner willigen Menschin bettet,
die den besonderen Kick sucht,
will er nicht so recht glihen vor
Liebe, sondern er schmuddelt
sich mit ein paar faulen Witzen
durch. Aber das tut er sowieso
fast immer, dieser Enterich, der
nicht totzukriegen ist, ganz wie
es sein Ahnherr Donald von den
Ducks war. Bloss scheint Ho-
ward, im Film, etwas wenig ak-
tiv. Meistens steht er eben dort
und lasst die Dinge auf sich zu-
kommen und schaut, dass er
keine Federn lassen muss. Da
war Disneys Dauerversager
denn doch aus anderm Holz ge-
schnitzt. Ihm war keine Pleite zu
gross, als dass er sich nicht
prompt in ein neues unterneh-
merisches Abenteuer gestirzt
hatte.
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Und damit gelangen wir zu
den nicht geringen Schwachen
dieser George-Lucas-Produk-
tion in der Regie von Willard
Huyck. Das Elend beginnt da-
mit, dass der Uberraschungsef-
fekt, den Howard bei seinem Er-
scheinen unter den Menschen
ausldst, wieder und wieder aus-
gekostet wird, bis man ihn nicht
mehr sehen kann. Noch und
noch hdren wir: «Spinn”ich,
oder hor' ich eine Ente, die
spricht?» Es ware wohl viel ko-

KURZ NOTIERT

Zurcher Radio-Preis

zrs. Der Zircher Radio-Preis
1986 in der Hohe von 10000
Franken ist Dr. Arthur Godel und
Willy Buser fur ihre Horfolge
«Das Leben des Johann Seba-
stian Bach» verliehen worden.
Die Jury der Zircher Radio-Stif-
tung unter dem Vorsitz von Dr.
Gerd H. Padel wirdigte damit
speziell das Zusammenwirken
der beiden Radiomitarbeiter un-
ter Einsatz aller radiophoni-
schen Gestaltungsmoglichkei-
ten ihrer Ressorts E-Musik und
Horspiel. Damit ist es ihnen ge-
lungen, in diesem Sendezyklus
zum Bach-Jahr 1985 dem Horer
zehn Etappen von Bachs kiinst-
lerischer Entwicklung und deren
zeitgeschichtlichen Hintergrund
einfihlsam und phantasievoll
erlebbar zu machen.

Eine besondere Anerken-
nung, verbunden mit einer Eh-
rengabe von 5000 Franken, ging
an Hans Jedlitschka, Zirich, fur
sein vielseitiges Radioschaffen,
insbesondere fiir die Gestaltung
der dramatischen Szenen «Aus
dem Bleistiftgebiet», beruhend
auf den Mikrogrammen von
1924/25 von Robert Walser.
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mischer gewesen, wenn die
Menschen das gleiche getan
hatten wie Howard selbst, da er
seinerseits der «nackten Affeny
ansichtig wird, wie er sie nennt:
Es haut ihn nicht eben um, er ist
allenfalls cool amisiert und
bringt seine Spriiche an den
Mann.

Doch zieht sich das Verfehlte
dieser ganzen Produktion dann
weiter, Uber den verkehrt konzi-
pierten Anfang hinaus in eine
Handlung hinein, die weder die
Vorzige der Verstandlichkeit
und Plausibilitat noch den Reiz
des wahrhaft Unsinnigen und
Uberdrehten hat: ein dicklicher,
unansehnlicher Brei aus
Science-Fiction und Horror, mit
etwas Discogehopse obendrein.
Die nichtgefiederten Figuren
um Howard herum nehmen sich
hasslich, hysterisch und un-
glaubwiirdig aus, angefangen
bei des Enterichs Bettgesellin
Beverly. Die Bilder sind oft lau-
sig ausgeleuchtet, die Kamera
in den Dialogszenen ist dilettan-
tisch gefuhrt, der Schluss viel zu
lang ausgewalzt: Das méchte
sich noch zur eigentlichen
«crazy comedy» steigern, ist
aber nichts als leerlaufendes
Tempo um des Tempos willen.
Man ist bis dahin des Feder-
viehs schon reichlich Gberdris-
sig geworden und fragt kaum
mehr, was zuletzt noch aus ihm
wird.

Spielberg kurzlich mit seinem
«Color Purpley, Lucas jetzt mit
diesem «Howardy» — die «whiz
kidsy», die Zauberlehrlinge des
Hollywoods der siebziger Jahre,
haben flrs erste ihre besten
Jahre hinter sich. Der eine wie
der andere sucht, wie man das
dann so nennt, nach «neuen
Ideen» und scheint sie auf An-
hieb nicht zu finden. Viel mehr
als dieses eine sagen beide
Filme nicht aus: Die alten For-
meln ziehen offenbar nicht
mehr, sonst probierte man ja
wohl keine neuen aus. B

Pierre Lachat

Hans Bachmiiller (epd.)

Das ganze Grauen
des Krieges

Medien aktuell

Zur Herausforderung des
Dreiteilers «Das Boot» im
Fernsehen DRS

«Diese Jungsy, sagt der Kapi-
tanleutnant, den sie «den Alteny
nennen, und seine Augen
leuchten, «diese tollen Jungs!»
U 96, im Herbst 1941 auf Feind-
fahrt im Nordatlantik, hat nach
wochenlangen «Gammelpha-
sen» einen britischen Geleitzug
erreicht und torpediert, ist aber
seinerseits in den Wasserbom-
benhagel eines feindlichen Zer-
storers geraten und nur mit Mih
und Not davongekommen —
dank der fabelhaften Crew. Es
war ja ohnehin klar bei der Vor-
lage, dem Roman Lothar Gin-
ther Buchheims, und bei Namen
wie Glnter Rohrbach (Produ-
zent) und Wolfgang Petersen
(Regie), dass hier kein Fernseh-
film ins Haus stand, der in ir-
gendeiner Weise den Krieg zu
glorifizieren oder fir das Enter-
tainment zu benutzen trachtete.
Aber ganz ohne Helden geht die
Chose nicht. Ich war nicht dar-
auf aus, das Haar in der Suppe
zu suchen. Nur fielen mir dann
in den ersten zwei Teilen solche
Satze auf, die Figur des «Alteny
Uberhaupt, der ein fabelhafter
und fairer Seemann ist, unter
der Vernichtung von Schiffen
und Menschen &fter leidend —
andererseits ein Jager und Con-
dottiere, der seinen Auftrag mit
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