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BLICK AUF DIE LEINWAND

OTTO E MEZZO
(Acht12)

Produktion: Italien

Regie: Frederico Fellini

Besetzung: Marcello Mastroianni, Sandra Milo,
Tito Masini, Claudia Cardinale,
Anouk Aimée

Verleih: Vita-Films

ms. Fellini hat seinen Film, dem er den Arbeitstitel "Otto
e mezzo" gegeben hatte (bezogen auf die Anzahl der von ihm bisher
geschaffenen Werke), mit Geheimnis umgeben. Bis zur Urauffiihrung
wusste man nichts oder doch nur sehr wenig, und von dem Wenigen
nichts Stichhaltiges, iiber den Inhalt. Ahnen konnte man lediglich, dass
auch dieses Werk wieder, wie alle Filme Fellinis, autobiographischen
Charakters sein werde. Aber niemand konnte vermuten, dass die Au-
tobiographie so unmittelbar sich niederschlagen werde. "Otto e mez-
zo" ist ein Kunstwerk, in dem ein grosser Kiinstler iiber sich selbst
Gerichtstag hidlt. Selbstbekenntnis und Selbstgericht nun aber zum An-
lass zu nehmen, um iiber Fellini als Privatperson herzuziehen - zum
Beispiel iiber seine angeblichen Beziehungen zu Frauen - , wird wohl
nur dem einfallen, der Kritik immer wieder mit Kulissengeschwiitz
aus der Cinecitta oder mit Kabalen von der Via Veneto verwechselt.
Fellini hat sich selbst dargestellt, in einem Akt der Entbléssung, der
wohl weiter nicht mehr getrieben werden kann (weder in der Dichtung
noch im Film), der aber kein Recht verschafft, den Mann nun zu tref-
fen, der hinter dem Werk steht. Entscheidend ist einzig das Werk,
und dieses ist, alles nur in allem genommen, grossartig, faszinierend
von Anfang bis zum Ende, beunruhigend auf weite Strecken, vollkom-
men in der Formgebung, die des Kiinstlers eingeborenen Barock in
unzidhligen Aspekten offenbart - zuweilen genial, dort vor allem, wo
es am weitesten von der Person abgeldst und seine Verbindung von
drei Ebenen, auf welchen die Handlung spielt, rein geworden ist.

Auf drei Ebenen ist die Handlung angelegt: vor uns erscheint
ein Mann, ein Filmregisseur in der Krise seiner Jahre um vierzig,
gesundheitlich angeschlagen, seinem Leben gegeniiber in einem Ge-
fiihl der Schuld verharrend, voller Zweifel iiber sein Werk, das er
bisher geschaffen hat, und besonders vor dem neuen, an dem er sinnt.
Dieser Mann erscheint vor uns als der, der er bisher gewesen ist;
als der, der er gegenwirtig ist, und als der, der er sein mdchte. Er
erscheint in den Fakten seines gegenwirtigen Lebens, dessen dussere
Umstinde gegeben sind durch einen der Pflege der Leber dienenden
Kuraufenthalt; von diesen Fakten, dem Umgang mit anderen Kurgi -
sten,dem Verhiltnis zu seiner Geliebten, der Bindung zur Ehefrau,
der Arbeit an einem neuen Film, gehen die Strome der Erinnerung
zuriick in die eigene Kindheit, zu den Eltern, zur Erziehung im kat-
holischen Internat, zur ersten Begegnung mit dem Eros; und es gehen
hinweg die Strome des Wiinschens, der Imagination in die Zukunft, in
die aus der eigenen Phantasie geschaffene Moglichkeit eines anderen
Lebens, in die antizipierenden Vorstellungen, die er von seinem neuen

Mastroianni als selbstkritischer Regisseur mit Anouk Aimée in Fellinis "Acht 12"

im Entwurf sich befindenden Werk besitzt.

Diese drei Ebenen des Erlebens und des Empfindens, des Erin-
nerns und des Vorstellens, des Denkens und des Begehrens vermi-
schen sich formal in dusserst kunstvoll, jedoch auch dusserst schwie-
rig zu begreifenden Verhiltnissen. Das Erzihlbare der Handlung ist
auf einige Rudimente geschwunden. Mehr noch als bei allen friiheren
Filmen Fellinis, die ja stets das Eigentliche aus der Handlung ins
Sinnbildliche, ins Seelische verlegt haben. Wer hier eine Geschichte
sucht, kommt zu kurz; wer nicht durch die Bilder hindurch zu lesen
versteht, begreift nichts. Fellini hat, als er mit "Lo sceicco bianco"
und dann vor allem mit "I vitelloni" und "La strada" die ersten Be-
miihungen um einen Realismus der Persotnlichkeit, der Innerlichkeit
schuf, den Damm aufgesprengt, der durch den Realismus des Fakti-
schen, des Dokumentarischen im Filmschaffen Europas aufgeschiittet
worden war. Ueber den geschleiften Damm hinweg ergossen sich in
michtigem Strom die Schaffensimpulse derer, die sich durch Fellinis
Kunst befreit fiihlten, die Werke derer, die als die Realisten der In-
nerlichkeit bekannt wurden, die nicht mehr an dusserlich erzihlbares
Leben sich klammerten, sondern den Film - den Film ebenso wie die
Literatur - zum Gefdss von Gedanken, von Abstraktionen, von Vor-
gidngen des Unbewussten, von Inhalten der Tiefenschichten des Men-
schen machten.

Und diese Werke nun haben ihrerseits wieder, in schopferi-
schem Zwiegesprich, auf Fellini eingewirkt: man wird ohne Miihe Ein-
flisse von Alain Resnais erkennen, den Einfluss jener magischen
Welt des Erinnerns und des Vergessens. Einfliisse aber auch von Ing-
mar Bergman, dem Fellini als ein anderer, der nach Gott sucht,
schon immer nahe war und dessen "Wilde Erdbeeren" als ein gerichts-
strenges Epos des Suchens nach dem eigenen Ich, welches in einem ge-
schiftigen Leben abhanden gekommen ist, ebenfalls als Quell der er-
weiterten Fellinischen Inspiration zu bezeichnen wire. Aber mittelbar
wird man vielleicht auch Pirandello nennen miissen, von dem vieles
abhiingt, was in Italien (und auch anderswo) modern ist: die verschie-
denen Personen, aus denen sich die eine Person, der Regisseur in
der Krise seines Lebens und seines Schaffens, zusammen-
setzt, suchen nach dem Autor ihrer selbst,in dessen Genie
sie sich unter Obhut befinden.

So ist der Film "Otto e mezzo" selbst das Werk ei-
ner Lebenskrise, ein Werk, geleistet mit Selbsterkenntnis,
mit Geist und mit Mut, mit einem rousseauschen Willen zur
Selbstdarstellung und Selbstentbléssung, der, wird auchkaum
je die Grenze des guten Geschmacks iiberschritten, von uns
Liebe heischt, denn Liebe wird gesucht, ja gefordert vondem,
der sich,als Mensch und als Kiinstler, in schonungsloser Wei-
se, oft beinahe ohne Scham,darstellt; Liebe begehrt, wer
sich selber so in die Hidnde der anderen begibt. Wohin fiihrt
der Weg Fellinis? Ein Werk, das eine Krise vertritt, lisst
nur Vermutungen offen. Es ist - als ein Akt der Selbstdar-
stellung - zunidchst ein Werk, von dem einer Selbstbefrei -
ung erwartet, eine Befreiung zuerst von der Schuld, die er
im Laufe seines bisherigen Lebens begangen hat; eine Be-
freiung, die,indem die Schuld so ohne Riickhalt bekannt wird,
die Siihne in sich trédgt; eine Befreiung auch aus dem Pessi-
mismus einer Glaubensauffassung, die das Gemiit friiher
wohl auch in schwere Fesseln gelegt hat; nicht aber eine
Befreiung vom Glauben, vom Suchen nach dem Glauben selbst;
eine Befreiung von der Angst - der natiirlichen Existenzangst,
doch aus der Angst in der Vereinzelung.Denn am Ende steht
wohl - fiir die Person von Fellinis Helden - die Einordnung
in den Ring der anderen Menschen, eine Einordnung, die nur
geleistet werden kann auf dem Grund des Gefiihls fiir die
Menschen, des Mitleids fiir sie, eines Mitleids, in dem sich
auch Solidaritdt mit den Menschen ausspricht. Wir alle le-
ben zusammen, die Erkenntnis davon ist ja schliesslich ein-
fach und vielleicht auch geistesschlicht, aber die Praxis des
gemeinsamen Lebens ist ausserordentlich schwierig: auch
wenn der Schritt sich befliigelt, die Existenz wird darum
nicht leichter. Fellini holt diese Einsicht, diese Lebenshal-
tung von Mitleid und Solidaritit hineinin die Schlussequenz:Das Ballett
aller -aller Darsteller im Film - auf der im Freien aufgestellten Zirkus-
manege,ein schwieriges Ballett der Existenz,auf schmalem Steg,iiber ei-
nem Abgrund,der deshalbnicht minder tief ist, weil gich seine Tiefe inder
Zirkusmanege nicht absehen ldsst. Ein Ballett, getragen vom Vertrauen
in das Leben, von einem Vertrauen, das bei Fellini immer wieder mit
eingeborener Naivitdt hervorbricht, die stirker ist als alle Intellektua-
litéit, alle Psychologie, deren Formen und Erkenntnisse ihrerseits bei
diesem Kiinstler ebenso wahrhaftige wie dichterische Motive und Sinn-
bilder finden. Mit "La dolce vita" war Fellini noch recht nahe an den
Phinomenen der sozialen Realitit, die er aber immerhin auf Seelisch-
Geistiges durchsichtig machte; mit "Otto e mezzo" ist er, konsequen-
ter und genial, von der Realitit der gesellschaftlichen Phinomene hin-
weggeriickt - hinab in die Tiefenschichten des Individuums, das sich
und sein soziales Verhalten zu erkennen sucht.




LIEBE MIT ZWANZIG
L'amour a vingt ans)

Produktion: Frankreich
Regie: Renzo Rossellini, Ischihara, Frangois Truffaut,
Andrej Wajda, Marcel Ophiils
Besetzung: J. P. Léhaud, Nami Tamura,Wera
Tschechowa, Werner Finck, Eleonora
Rossi-Drago
Verleih: Cinévox

FH. Ein Episoden-Film, jener Gattung, die nach dem Goethe-
Wort "Wer Vieles bringt,wird manchem etwas bringen", das Interesse
durch eine Vielfalt der Erzihlungen, Motive und Menschen zu gewin-
nen sucht. Versagt die eine Geschichte, so wird sie vielleicht doch
durch eine andere wettgemacht. Das Rezept scheint den Produzenten
wirksam, denn in letzter Zeit hdufen sich Episodenfilme auf der Lein-
wand, sodass die Mode zur Gewohnheit zu werden droht. Dies trotzdem
diese Kurzfassungen ganz besondere Anforderungen an Prignanz und
bildliche Schlagfertigkeit stellen.

Hier sind es gleich ihrer fiinf Episoden, deren Substanz unter-
schiedlich ist. Am nachhaltigsten beeindruckt der Film von Wajda. Sel-
ten haben wir den Konflikt zwischen Generationen von heute in so un-
zweideutiger Klarheit und liberzeugend dargestellt gesehen. Ein Mann
reiferen Alters rettet unter Todesverachtung ein in den Birengraben
gefallenes Kind. Ein junges Médchen, noch eben in fliichtigem Getin-
del mit seinem jungen Freund begriffen, der das Ungliick statt zu be-
heben nur photographieren wollte, wird von Bewunderung fiir den hel-
dischen Lebensretter erfasst und nimmt ihn in seine Wohnung mit.Dort
zeigt sich, dass es an einen Menschen geraten ist, der als ehemaliger
Widerstandskimpfer die ganze Fragwiirdigkeit der heldischen Gefiih-
le miterlebt hat. Auch jetzt kann er jene Zeit nicht vergessen und -er
spricht davon ohne zu merken, dass in dem ilibermiitigen Middchen lang-
sam ein Vorhang niedergeht und es sich dabei nur noch langweilt. Es
kennt nur das eine, heitere Gesicht der Welt und sich selber, und will
von allem anderen nichts wissen.Hier steht die Generation des Krieges
anklagend vor der heutigen Jugend, ihrer Gleichgiiltigkeit und Lebens-
gier. Ein Riss tut sich auf, der zum Denken herausfordert, wobei auch
die einige Male fast avantgardistische Gestaltung zur Vertiefung bei-
trigt. Ein von sicherer Hand geformter Treffer.

Von anderer Art, etwas weniger durchschlagend, aber ebenfalls
von Rang, stellt sich der franzésische Beitrag von Truffaut vor.Der
schiichterne Antoine, Angestellter einer Schallplattenfabrik, hat Pech,
seine Angebetete geht eines schonen Abends mit einem Andern weg,
sie sah in ihm nur den Kameraden. Er aber ldsst sich mit ihren Eltern
vor dem Fernsehapparat nieder. Es ist fast mehr nur eine Momentauf-
nahme,aber so zirtlich, einfach und behutsam und doch i{iberzeugend,
mit einer erstaunlichen Reife hingesetzt wie ein Bild eines impressio-
nistischen Meisters, Bitterkeit und Siisse untrennbar vermischend wie
das Leben selber.

Ganz anders sieht der Japaner in dem Beitrag aus dem Osten
unerwiderte Liebe. Ein junger Arbeiter verliebt sich derart in eine
Studentin, der er jeden Tag begegnet, und die er doch nicht anzuspre-
chen wagt, dass er sich in Erbitterung und Hass hineinarbeitet, der sich
bis zum Paroxysmus steigert, wobei er ein Middchen und
schliesslich die Studentin selbst ermordet. Japanischer
Uebung entsprechend sorgfiltig gedreht, gelingt es ihm
doch nicht ganz,die rasche Wandlung des Arbeiters glaub-
haft zu machen, zu zeigen, wie er das Gefiihl bekommt,
durch Mord gesellschaftlich hther Gestellter soziales Un-
recht 2 beseitigen. Eine Ueberzeugung, die auch anders-
wo Schule gemacht hat und die tiefer zu ergriinden lohnend
gewesen wire.

Der deutsche und der italienische Beitrag brauchen
nicht erzihlt zu werden, hier steigert sich die Unglaub-
haftigkeit ,das Fehlen eines innern Knochengeriistes rasch.
Das Problem der unehelichen Vaterschaft ist im deut-
schen Film von Anfang nicht richtig gestellt, sodass die
Geschichte konstruiert wirkt. Der Zuschauer distanziert
sich innerlich rasch vor der Episode, was angesichts der
teilweise guten Bildgestaltung schade ist. Noch stirker
fdllt der Sohn Rossellinis ab. Er hilt es vom ersten Augen-
blick an mit der Kolportage, was die schon im Grundriss
fragwiirdige Geschichte noch verschlimmert.

Im Ganzen zeigt sich aber der Film frisch und
reichhaltig. Es erscheint hier eine bemerkenswert posi-
tive Einstellung dieser durchwegs jungen Regisseure zur
Liebe, die man vor noch nicht langer Zeit als hoffnungs-
los altmodisch und konformistisch verlacht hitte.

WEEKEND

Produktion: Didnemark
Regie: Palle Kjaerulff-Schmidt
Verleih:Rialto-Films

vue - das es sich mehr und mehr zur Aufgabe macht,Filme zu spielen,die
andere aus unbegreiflichen Griinden verschmihen - einige primierte Fil-
me von studiohaftem Charakter.Die bedeutendsten,"Transportins Para-
dies" des Tschechen Zbynek Brynych und "Banditi a Orgosolo" von
Vittorio de Seta, stehen zwar noch aus. Das Streitgesprich des Publi-
kums wird sich freilich nicht um diese beiden Filme drehen, es gilt
wohl in erster Linie dem dédnischen "Weekend" von Palle Kjaerulff-
Schmidt. Des jungen didnischen Regisseurs Film folgt einem Drehbuch
des Dichters Klaus Rifbjerg. "Weekend" ist eine jener Chancen, die
der dinische Produzent und Regisseur Bent Christensen der jiingeren
Generation bietet. Hat Palle Kjaerulff-Schmidt diese Chance, seine
zweite nach "The funny years" (1961), ergriffen?

Eine gewisse Schwerbliitigkeit, die dem Film eigen ist, darf
nicht iiber das Talent des jungen Regisseurs hinwegtduschen. Sie ist
allerdings wohl weit weniger personlicher Stil als vielmehr eine "nor-
dische" Eigenschaft. Hier stimmt sie seltsamerweise zum Thema:
Drei Ehepaare, alle zwischen 20 und 35, und ein Junggeselle verbrin-
gen wihrend eines heissen Sommers ein Weekend am Meer, Ihre Trie-
be sind stéindig exitiert, und das Wechselspiel des Begehrens hebt an.
Was bleibt, ist ein bitterer Nachgeschmack. Ist die Einsicht, wie
jimmerlich, wie erbdrmlich ihre Lust ist; aber es ist eine Einsicht
ohne Folge. Dass es nicht zum Aushalten sei, heisst es am Schluss,
und damit ist natiirlich das Leben allgemein gemeint, denn ohne Exi -
stentialphilosophie gehtes heute in keinem Film mehr ab, der etwas
auf sich hilt. Alle diese Ménner und diese Frauen spiiren eine grosse
Liicke, mit irgendwelchen Gefiihlen, so rufen sie weltschmerzlerisch
aus, sollte sie ausgefiillt werden, denn nur dann sei es ihnen weiterhin
gestattet, jene zu verachten, iiber die sie sich lustig machen, die
Spiesser. Dass sie sich zuletzt schimen, ist noch das bessere Teil
in ihnen. Wie schwer sie es mit sich selber haben, wird am klarsten,
als sie mit zwei dlteren Leuten, einem Ehepaar, zu einem Gesprich
kommen sollten: IThre Kontaktschwierigkeiten, wenn nicht gerade das
Geschlecht sie konvulsivisch aufhebt, sind unendlich. Sie-sind eine
Welt, die ganz aufs Geschlechtliche zuriickgeworfen erscheint, ent-
fernt von jeglicher Moglichkeit einer ins Seelische, ins Mitmenschli-
che reichenden Mitteilung. Eine eintdnige Welt, in die héchstens durch
Bier und Aquavit Abwechslung, so es eine ist, kommt.

Insofern wird man den Film als ein Zeitdokument ansprechen
konnen, obwohl es verfehlt wire, nach der Manier jener, die jedes
Zeitdokument sogleich als absolut giiltig erkldren wollen, aus "Week-
end" einen Spiegel der heutigen Jugend ausschliesslich machen zu wol-
len. Einzelne werden sich in dem Film begegnen, andere bleiben
fremd vor seiner Aussage, die er recht eintdnig repetiert. Palle
Kjaerulff-Schmidt betont den Naturalismus, weniger den der optischen
Szene, wo er scheinbar recht zuriickhaltend ist, als vielmehr den des
Dialogs, wo er kein Blatt vor den aus der Gosse getrinkten Mund
nimmt. Eine seltsame Wechselwirkung tritt ein: Der mit allen iiblen
Wéortern des Geschlechtlichen garnierte Dialog wirkt auf das Bild, so
dezent es sich gibt, zuriick; er schafft eine Atmosphire des Schmutzi-
gen, die zuletzt auch vom Bild ausstrahlt - um so stirker, als in dem
poetischen Spaziergang der Kamera am friihen Morgen, wenn die er -
sten Vogel zwitschern, ein Gegengewicht des unberiihrten, in sich sel-
ber unbezweifelt ruhenden natiirlichen Lebens geschaffen werden soll.

Kjaerulff-Schmidt ist der noch sehr jugendlichen Auffassung,
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Die Jungen in der ausgezeichneten polnischen Episode des Films "Liebe mit Zwanzig"

ms. In seinem neuen Zyklus zeigt das Kino Belle-

von Wajda.



dass die Ungeniertheit, mit der alles ausgesprochen wird, Vorurteils-
losigkeit und ein Ausweis des kiinstlerischen Mutes sei. Auch er wird
lernen, dass dort, wo die Form geziigelt ist, das Gewagte ebenfalls
ausgesprochen werden kann und dass seine Wirkung echter ist. Auch
er wird, so er sein Talent reifen lisst und sich mit dem umstrittenen,
von den Zensoren mancher Linder unfreiwillig geférderten Erfolg
nicht zufrieden gibt, noch lernen, dass ein Film dramaturgisch dann
besser wird, wenn er allen Anstrich des Programmatischen verloren
hat. Das ist sein schlimmster Mangel: dass er als Programm wirkt, in
jeder Szene, in der Tendenz, und dass er darum langweilt. Wenn
"Weekend" von gewissen kirchlichen Kreisen als ein Zeitdokument ge-
wiirdigt wird, so wird in dieser Empfehlung ein fast riihrender Mut von
Pfarrherren spiirbar, zeitgemiss zu sein. Ob mit der blossen Wiirdi-
gung als Zeitdokument fiir die Kirchen indessen etwas gewonnen ist,
wird man bezweifeln diirfen, solange eine moraltheologische Interpre-
tation ausbleibt.

LAUTLOS - WIE DIE NACHT
(Mélodie en Sous-Sol)

Produktion: Frankreich/Italien

Regie: Henri Verneuil

Besetzung: Jean Gabin, Alain Delon, Viviane Romance
Verleih: MGM

ZS. Scheinbar ein gewdhnlicher, wenn auch routinierter Thril-
ler. Ein alter Gefingnis-Kunde wird aus der Haft entlassen und weiss
nichts Besseres zu tun, als den ndchsten Coup vorzubereiten. Nur
noch einmal, behauptet er, dann will er sich "ins Privatleben" zuriick-
ziehen. Da es.das letzte Mal sein soll, muss es natiirlich ein Meister-
Anschlag sein: Beraubung des Spielkasinos von Cannes. Dabei bedient
er sich eines jungen Taugenichts als Mithelfer. Der Coup gelingt, sie
gelangen in den Besitz von Milliarden - und verlieren sie trotzdem.
Und zwar ohne Kampf mit der Polizei, die erst ganz zuletzt auftaucht.
Der Film lebt nicht von der banalen Spannung zwischen Titern und
Polizisten, sondern es ist ein guter Regie-Einfall, der die unerwarte-
te Losung bringt.

Sie ist notwendig, denn der Film wiirde sonst Gefahr laufen,
das Verbrechen zu glorifizieren. Verneuil ist ein alter Routinier des
geschiftlichen Erfolgfilms, und stellt die Verbrecher sympathisch dar,
was nicht geduldet werden kann. Die liberraschende Wendung macht
dann das zum grossten Teil wieder gut, aber es wird doch sichtbar,
dass Verneuil das Vorhandensein von Kriminalitdt ganz in der Ordnung
und als hiibschen Stoff ansieht, ohne ein Wort dagegen.

Der Film ist nicht nur durch die fiir einen Krimi gewshnlicher
Art originelle Wendung und ihre filmische Gestaltung anschaubar,
sondern auch durch die Darsteller. Jean Gabin hat hier eine seiner
letzten Rollen gespielt, wenn wir seinen Aeusserungen Glauben schen-
ken wollen, dass er nun ins Privatleben zuriickzukehren gedichte. Er
tat es mit dem gewohnten, restlosen und doch so ungezwungen-selbst-
verstidndlichen Einsatz wie immer. Alain Delon als sein Partner wird
ihm auf seine Art beinahe ebenbiirtig. Angesichts dieser Kénner konn-
te der Film auch auf die iiblichen Schiessereien und die gewohnten,
grossen Verfolgungsjagden verzichten. In seiner Gattung
und gekonnten Gestaltung bemerkenswert.

MORAL 63

Produktion: Deutschland
Regie: Rolf Thiele
Besetzung: Nadja Tiller
Verleih: Elite- Films

ms. Der Versuch einer Persiflage aus mehrfachen
Griinden scheitert: so nimmt sich Rolf Thieles neuer Filin
"Moral 63" aus.Der Inhalt ist, so bedeutend und aufschluss-
reich ihn Thiele auch haben will, geringfiigig. Eine gut ge-
wachsene, erotisch anspruchsvolle Dame (Nadja Tiller)legt
so etwas wie die Beichte ihres verderbten und Verderben
bringenden Lebens ab. Sie ist, was man in fashionablen
Kreisen als Callgirl bezeichnet. Sie teilt das Bett und die
Erfolge des journalistischen Strauchrittertums eines Ver-
legers,der sich selbst als ein Kidmpfer fiir Sauberkeit und
Ordnung empfiehlt, zu welchem Kampf es seines Erachtens
notwendig ist, mit schirfsten Reporteraugen in die Intims-
sphire der prominenten Leute zu blicken.Der Mann hat seinen
Sitz in Miinchen; die Frau, unentbehrlich geworden, schligt
ihre Zelte in Bonn auf. Freiziigig hilt sie dort in einer Villa
Hof fiir alle jene Méinner, die in Wirtschaft und Politik ar-
riviert sind, ihrer aufreibenden Arbeit wegen aber wenig
Zeit gefunden haben, sich auch noch zu bilden. Was sie an
Bildung nachholen kénnen, das wird ihnen von jungen Damen

vermittelt, die ihre Néchte in der Villa der zur distinguierten Bordell-
mutter aufgestiegenen Dame verbringen. Wie anders konnte es sein:
die Heimlichkeit ldsst sich auf die Dauer nicht verbergen, es gibt Un-
heil und Wirrwarr, und nachdem ein junger Mann, der die Liebe ernst
zu nehmen gewillt war, Selbstmord begangen hat, wachen alle mit Kat-
zenjammer auf. Thiele datiert diesen Katzenjammer sinnigerweise auf
den Tag des Aschermittwochs.

Seit dem "Midchen Rosemarie" hat Thiele den Ehrgeiz, das
Menetekel des deutschen Wirtschaftswunderlandes und der Bonner Po-
litik an die geduldige Kinoleinwand zu malen. "Das Midchen Rose-
marie", obwohl seinerzeit - als Oase in der Wiiste des deutschen
Films - iliberschitzt, darf noch immer als Thieles bester, als einzi-
ger guter Film gelten. Damals war es ihm zum einzigen Mal gelungen,
Inhalt und Form miteinander zu verbinden: die Form der expressioni -
stischen Uebersteigerungund Verschiefung, der kabarettistischen Iro-
nisierung, der Berechnung einer an sich gradlinig verlaufenden Hand-
lung durch Songs, die moritatenhaft die sogenannte Moral festhalten,
und durch optische Blackouts, die die Handlung satirisch pointieren
sollten.

Bei "Moral 63" gelingt ihm dies nicht mehr: Thiele ist der Ko-
pist seiner selbst geworden, aber er ahmt nicht allein die Gags nach,
die er schon einmal angewendet und in die er sich offensichtlich ver-
gafft hat, er imitiert auch, was auf der Filmleinwand durch die Ar-
beiten anderer gerade zeitgemiss und erfolgreich geworden ist. Thie-
le hat keine Selbstindigkeit, sein Talent ist auf sehr schwankendem
Grund angesiedelt.

Dazu kommt sein schlechter Geschmack. Die Zeichnung eines
vom Geld beherrschten Milieus verrit, obwohl sie satirisch gemeint
ist, deutlich die Faszinierung durch eben diesen Reichtum. Der Drang
nach einer im Optischen sich ausdriickenden Ueppigkeit vermag den
Blick auf die diirftige Vitalitit von Thieles kiinstlerischem Tempera-
ment und Intelligenz nicht zu verdecken. Und das vielleicht ist das,
was am meisten abstdsst: diese Pritention, die Rolle des Schriftzei-
chens an der Wand zu spielen; das Vortduschen moralischer Besorgt-
heit, widhrend sich dahinter die Lust am nahezu Pornographischen
breit macht; die angebliche Sorge um die demokratische Reinheit des
westdeutschen Staates, wihrend dahinter nichts anderes steckt als
Perfidie; die Einseitigkeit, mit der der Staat Bonns als ein Tummel-
platz der sogenannten restaurativen Michte dargestellt wird, als der
Hort jeglicher Korruption, als derGraldes wirtschaftlichen Erfolgden-
kens.

Alles das ist deshalb so unangenehm, wirkt deshalb so schief,
weil bei Thiele nur die Negation vorhanden ist; weil seine Satire, die
sich natiirlich solcherart rasch totlduft, nicht auf dem Hintergrund
dessen sich abspielt, was er als das Echte, Wahre, Erstrebenswerte
betrachtet. Dazu fehlt ihm - ist anzunehmen - die kiinstlerische Intel-
ligenz, fehlt ihm - was noch wichtiger wire - die Unbestechlichkeit
(auch sich selber gegeniiber) des wirklichen Moralisten, dessen We-
sen eben schopferisch ist, das Aufbauende, schopferisch vollzieht,
wihrend er sich der geistig-seelischen Durchdringung des Bosen, des
Schidlich-Verzehrenden hingibt. Das vermag Rolf Thiele nun aber
nicht zu leisten: "Moral 63" bleibt zuletzt nichts anderes als das 14d-
cherlich pompss inszenierte Stiick des erotischen Gaffertums.

Jean Gabin in "Lautlos wie die Nacht", eine seiner letzten Rollen, wie er erklirte.
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