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BLICK AUF DIE LEINWAND

DAS UMGEKEHRTE LEBEN (Lavie a l'envers)
Produktion: Frankreich

Regie : Alain Jessua

Besetzung : Charles Dennes

Verleih : Columbus

ms.Im Rahmen der "Semaine de la critique",die seit
etlichen Jahren von Louis Marcorelles und Georges Sadoul
am Festival von Cannes organisiert wird, war im Friihjahr
1964 des jungen Franzosen Alain Jessua erster Spielfilm"La
vie a I'envers" zu sehen. Im Herbst des gleichen Jahres lief
der Film an der Biennale von Venedig iiber die Leinwand;er
vertrat Frankreich. Preise sind ihm mancherorts zugespro-
chen worden, und die Kritik hat,das Urteil bald begeistert,
bald widgend dussernd, im allgemeinen zugestimmt. Nun ist
dieser Film auch bei uns endlich in einem Kino untergekom-
men!

Alain Jessua, Jahrgang 1932, gebiirtiger Pariser, be-
gann als Mitarbeiter bei medizinischen Filmen. Sein Handwerk
fiir den Spielfilm lernte er dann bei Kiinstlern wie Becker,
Baratier, Ophiils, Allégret, Carné. Seinen ersten selbstdndi-
gen Film, einen Kurzfilm, schuf er 1956 unter dem Titel
"Léon la lune". "La vie a 1'envers" entstand 1963. Auch die-
ser sein erster und bisher einziger Spielfilm ist ein medi-
zinischer Film, einer freilich, der den klinischen Fall trans-
parent fiir das Allgemeine menschlicher Existenz macht oder
zu machen versucht.

Jacques heisst Alain Jessuas Held, der in seinen zi-
vilen Umstidnden Angestellter einer Immobilienhandlung ist. Jacquesist
heimgesucht vom grossen Unbehagen.Die Welt passtihm nicht,und er
glaubt,nicht in sie zu passen.Er sucht die Ausflucht,die Flucht,die Freiheit
vonder Wirklichkeit, dem Alltag, der ihn mit seinen Berufsanspriichen, den
Anspriichen der Gesellschaftlichkeit, des Umgangs mit Menschen, der
Liebe, der Bindung an eine Frau umgibt. Er sucht und findet: die Flucht
geht indessen nicht korperlich vor sich. Er geht weder auf Reisen (die
Reise ist ja stets ein Vehikel der Flucht) noch schwingt er sich ins Aben-
teuer hinauf (das, unbezihmbar erlebt, aus der Gewohnheit herausreis-
sen wiirde). Reise wie Abenteuer bedeuten Aktivitit. Diese aber gerade
will Jacques meiden, zumindest die korperliche Aktivitit.

Die Flucht gelingt ihm auf andere Weise. Er setzt sich in einem
leeren Zimmer auf den Boden und starrt gegen die Mauer, bis sie schwin-
det; er blickt auf einen Gegenstand und fixiert ihn starr, bis er sich auf-
16st im Taumel des Selbstvergessens; er lauscht einer Schallplatte mit
arabischer Musik, mit jenem heimtiickischen Vergniigen, das einer hat,
wenn er weiss,wie sehr er den anderen,die mitanhren miissen, auf
die Nerven geht, und wieder entgleitet er ins Wesenlose.

Als klinisch erscheint der Fall dieses Jacques ganz eindeutig: es
handelt sich um Schizophrenie, um Irresein, und in der Tat, Jacques
wird zum Schluss ganz hiniiber gehen, in die Freiheit des Wahns. Dort
ist er der Wirklichkeit und der Angst ledig, die ihn, bis es so weit ist,
bei seinen Evasionen plagt. Der Film Jessuas hat seine Faszination da-
rin, dass dieser Entwicklung, dieser allmidhlichen Auswurzelung aus
der Realitdt des biirgerlichen Lebens mit Geduld gefolgt wird, mit einer
klinischen Prizision der Diagnose, die, auch wenn der Film nicht trans-
parent ins Allgemeine ginge, schon erschiitternd genug wire.

Jacques, den Helden Jessuas, interessiert die Realitiit nur in
ihrer Eigenschaft ihres Hinschwindens. Ist diese Selbstausloschung der
Realitét ein Akt auch der Willensleistung von Jacques' Geist oder handelt
es sich ausschliesslich um Krankheit, an die Jacques ausgeliefert ist?
Die Fragen sind am Schluss eben nicht mehr eindeutig zu beantworten.

Jessua setzt komodiantisch an: die Evasionen, die Jacques prak-
tiziert, erscheinen dem Zuschauer - erscheinen Jacques selbst und de-
nen, die ihn umgeben - als Spielerei. Man nimmt's nicht schwer, amii-
siert sich, statt sich zu beunruhigen. Dann iiberfdllt einen mit einem
Mal Unruhe. Die Sache wird - so erkennt man - medizinisch ernst. Das
Gespaltensein des Mannes erscheint irreparabel. Die Wirklichkeit, die
da vor ihm entschwindet, als dass er sich vor ihr abkapselte -, wird zur
Bedrohung gerade im Akt dieses Entschwindens. Man schauert, dass
was objektiv greifbar scheint, zerfillt, inexistent wird; und real bleibt
zuriick der Mann, Jacques, der krank ist. Oder ist er vielleicht weise ?
Gar nicht krank? Der Film endet offen: in der Zweideutigkeit, und diese
Zweideutigkeit nun ist verwirrend. Ist Jacques nun wirklich ganz (und
nur)vom Wahn eingefangen? Oder ist er hiniiber gegangen in die reine
Gliickseligkeit ? Die ein Zustand des Weisen ist, Der Weise erscheint
dann lediglich seiner Umwelt, dem biirgerlichen Alltag mit seinen An-
spriichen, als kranker Mann.

Es kann kein Zweifel bestehen, dass Jessua diese Zweideutigkeit
anstrebt, dass er die Beunruhigung, die in ihr liegt, im Zuschauer sden
will. Erst in dieser Ambiguitdt gewinnt der Film, das, was ihn iiber die
klinische Exaktheit hinaushebt, die Symbolkraft fiir menschliche Exi-
stenz in einer Welt, die einen mit ihren Verpflichtungen, mit ihrer Be-
triebsamkeit in allen Lebensbereichen, iiberfdllt und einrollt und zer-
driickt. Jacques ist ein Mensch der Moderne, der die Moderne nicht

Von Familie und Freund trennt sich der
er fiihlt nichts mehr fiir sie im Film "Das umgekehrte Leben"

aus der Welt Fliichtende immer stidrker,

mehr aushdlt und der eingesehen hat,dass ihm keine andere Flucht Be-
freiung verschafft als die in die Selbstversenkung, in welcher die Reali-
tdt sich ausldscht und die Selbstiibereinstimmung sich herstellt als das
Ergebnis volliger Leere.

Jessua ist sich der Gefdhrlichkeit, der psychischen wie der so-
zialen, seiner Apologie des Nirwana als Widerspruch zur Gegenwart be-
wusst: Jacques erscheint denn auch nicht als der mit dem Kiinstler iden-
tische Held, vielmehr wird er ironisiert. Ein entscheidendes Element
dieser ironischen Distanzierung ist das Gerdusch: das Bersten eines
Baumes, die Monotonie arabischer Musik, der Donnerschlag beim Hinii-
bergehen durch die Mauer. Distanziertheit ist formal feststellbar als
eine Heiterkeit, die iiber allem liegt - eine Heiterkeit, die zugleich vor-
dergriindig und gefidhrlich ist. Sie gibt als ein die Geschichte griindlich
verfremdendes Formmittel dieser Geschichte iliber den Einzelfall des
klinischen Ereignisses hinaus die objektive Giiltigkeit. Charles Denner,
durch Claude Chabrols "Landru" als ein Darsteller des Vertrackten
bekannt geworden, spielt Jacques: mit komddiantisch guter Laune,
frisch und jungenhaft, doch nur scheinbar, irrlichtert es doch in jeder
seiner Gebirde, in jedem mimischen Ausdruck.Denner wirkt, so tra-
gikomisch seine Rolle angelegt ist, erschreckend durch diese Doppel-
bodigkeit, die dem Gesunden seiner Erscheinung misstrauen ldsst.Im
Spiel Denners, in der subtilen Art, wie er auf den Willen Jessuas ein-
geht, besitzt der Film vielleicht seine stirkste Seite.

WAS GIBTS NEUES, PUSSYCAT?
(What's new, Pussycat)

Produktion : US A

Regie : Clive Donner

Besetzung : Peter O'Toole, Capucine, Romy Schneider
Paula Prentiss, Ursula Andress, Peter Sellers

Verleih : Unartisco

FH. In grosser Aufmachung eine in der Substanz sehr bescheide-
ne " verriickte Komdodie ", die nach bekanntem Hollywooder Rezept nie-
mandem wehe tun will, und deshalb weder satirisches Salz noch kausti-
schen Pfeffer, nicht einmal etwas milde Ironie aufweist. Es fehlt jede
hintergriindige Beziehung zu echt menschlicher Erfahrung, es ist bloss
zusammengestellter Unsinn eines Gagfabrikanten.

Der Herausgeber eines Modemagazins wird durch die iberwél-
tigende Anhinglichkeit der ihn umgebenden Glamour - Damen beinahe
in eine Psychose getrieben, sodass er seine alte Freundin nicht heiraten
kann. Da er nicht ohne Selbstverschulden in diese Lage gekommen ist,
sucht er einen Psychiater auf, der auf Grund der Erzihlungen des Opfers
seinerseits in Fahrt kommt. Es werden Scherze und Scherzchen, Gags
und Witzchen laufend aneinander gereiht, dass eher eine Didmpfung der
lustig sein sollenden Gesamtwirkung eintritt ; es klebt alles zu sehr an
einer nur momentanen Oberfldche.

Der Film reicht nicht entfernt an andere dieser Gattung heran ;
es bleibt nichts, das einer Erwidhnung wert wire, selbst wenn man ihn
nicht sogleich wieder vergisst, was das wahrscheinlichste ist. Bei sol-
chen Filmen erweist sich das Hollywooder Industrie - Prinzip, jeder —



mann zu gefallen, als doppelt falsch, denn ungewlirzt gefallen sie nieman-

dem recht.Die Marke " Hollywood ", die zeitweise bessere Tage gese-
hen hat, riskiert so immer mehr, zum Stempel von Filmen zu werden,
die wieder in die Nachbarschaft des alten Jahrmarkts - Schwankes oder
des hygienisch verpackten Familienvergniigens, das ebenfalls niemand
ernst nimmt, gelangen.

LIEBER JOHN
( Kaere John )

Produktion : Schweden

Regie : Lars-Magnus Lindgren
Besetzung : Jarl Kille, Christina Schollin
Verleih : Rialto

FH. Schwedenfilme haben es in sich: erstens kommen sie an-
scheinend vom Thema der Geschlechter nicht los, und zweitens pflegen
sie es mit einer Freiheit zu behandeln, fiir die wir nicht immer zu ha-
ben sind. Sind sie ausnahmsweise dabei geistig und kiinstlerisch bemer-
kenswert, wie Bergmans " Schweigen ", so droht ihnen eine andere Ge-
fahr : griindlich missverstanden zu werden. Auch " Lieber John " wird
dieser Gefahr nicht entgehen.

Wenn wir ihn zu den bemerkenswerten Schweden zdhlen, so nicht
wegen der Geschichte, die kaum iiber den Alltag hinausreicht. Ein ver-
bitterter, weil von seiner Frau betrogener Kapitin begegnet einer jun-
gen Frau und deren unehelichem Kind, die ebenfalls schwere Enttdu-
schungen in der Liebe hinter sich hat.Der Kapitdn kann nur wenige Tage
bleiben, aber zwischen den beiden entwickelt sich eine echte Liebe, die
ihre Erfiillung findet und in der Trennung endet ( wenn auch angedeutet
wird, dass die Beiden sich spiter endgiiltig finden).

Was aber dem Film seinen Wert gibt, ist die Art, wie diese Lie-
besbegegnung geschildert wird. Es wird nicht einfach ein Liebesaben-
teuer mehr dargestellt, mit den bekannten ordindren Spekulationen, son-
dern hier wird die Liebe ernst als etwas erfasst, das mehr erfordert
als die Befriedigung des Augenblicks : dass sie auch eine geistige Ver-
einigung sein muss, dass hier in einem Brennpunkt des Menschenlebens
eine Beziehung zu Geburt und Tod, zu Anfang und Ende in der Ewigkeit,
spiirbar wird. Dadurch wird bei aller Natiirlichkeit jedes Aufreizende
vermieden, wenn der Film allerdings auch ein geistig interessiertes
Publikum voraussetzt. Fiir unreife Leute kann er gefidhrlich sein.

Allerdings wird diese Gefahr stark vermindert durch die arti-
stische Form,die er aufweist. Es wird alles vom Ende des Abschieds her
erzdhlt, wobei in die Gespridche immer wieder das wirkliche Geschehen
durch eine gewandte Montage eingeflochten wird, die miihelos eine er-
staunliche Einheit des Filmes zustandebringt. Es ist alles richtig, was
geschieht und was gesprochen wird, und selbst die mehrfach verwende-
ten Symbole werden verstdndlich. Trotz dieser scheinbar unruhigen Ge-
staltung ist es dem begabten, jungen Regisseur gelungen, Atmosphire
zu erzeugen, eine sanft melancholische, die zum Teil auf der geschick-
ten Art beruht, wie er den Augenblick in die Zeit versenkt und diese mit
einem unterirdisch spiirbaren Gefiihl fiir die Ewigkeit ver-
bindet. Einige Schwichen hingen mit dem Schweden nochim-
mer beherrschenden psychoanalytischen Denken zusammen,
fallen aber gegeniiber den Vorziigen in keiner Weise ins Ge-
wicht.

DIE FRAU IM KAEFIG
( Lady in a Cage )

Produktion : USA

Regie : Walter Graumann
Besetzung : Olivia de Havilland
Verleih : Star-Film

ms, Ein Film, der weniger um seines eigenen Wertes
willen beriihmt geworden ist als darum, weil er mit einem Ver-
bot der ziircherischen Zensur belegt war,welches das Verwal-
tungsgericht nun kiirzlich aufgehoben hat:"Lady in a Cage"von
Walter Graumann, DerFilm lief im vergangenen Januar in
einem Kino an der Bahnhofstrasse , musste aber nach drei
Tagen abgesetzt werden, weil die Polizeidirektion in Ueber-
einstimmung mit den Zensoren der Meinung war, es handle
sich um ein verrohendes Machwerk. An dieser Qualifikation
hielt auch der Regierungsrat fest, als der Filmverleiher ge-
gen das Verbot an ihn rekurrierte, Erst das Verwaltungsge-
richt entschied anders: es machte sich iiber das subtile Pro-
blem der Verrohung eigene, von vordergriindiger Emp0drung

B

unabhingige Gedanken und hob konsequenterweise das Verbot auf. Damit
schuf es einen Prizedenzfall, von dem zu erwarten und zu erhoffen ist,
dass es fiir das Zensurwesen Kkiinftig heilsam sein wird.

" Lady in a Cage " ist, das soll hier festgehalten sein, beileibe kein
guter Film.Jedoch zwei Vorwiirfe diirfengegen ihn nicht vorgebracht wer-
den : weder nimmt er sich kiinstlerisch dilettantisch aus, noch wirkt er
verrohend. Der publizierte Entscheid des Verwaltungsgerichtes
begriindet in genauer und sorgsam wigender Analyse dieses Urteil, das
sich bei jedermann einstellt, der sich von wohlmeinender moralischer
Entriistung fernzuhalten versteht, Der Gedankenfiihrung des Gerichtes,
dass Darstellungen des Rohen nicht gleichbedeutend mit verrohend sei,
ist wohl kiinstlerisch wie ethisch beizupflichten. Dass der Film einen
starken Eindruck macht, dass er Widerwillen auslost und deshalb zu
jenen heftigen Reaktionen fiihrt, aus denen heraus das Verbot erwachsen
ist, ist dabei gerade in dem Umstand begriindet, dass Walter Graumann
ein Regisseur von sicherem Instinkt und sicherem Konnen fiir die Ins-
zenierung des Grésslichen ist. Man kann dieses Konnen als ein formal
beherrschtes Handwerk wiirdigen. Mehr freilich ist in dieser Konner-
schaft Graumanns nicht zu sehen : immerhin genug, um festzustellen,
dass dieser Regisseur seine Sache so "gut" macht wie zahllose andere,
deren Filme nicht in Streitgespriche geraten, weil sie tatsdchlich oder
angeblich harmloser sind.

Die Geschichte, die Graumann erz#hlt, ist grausam : die Geschichte
hisslichster Verbrechen im Haus einer einsamen dlteren Frau. Hinter
der Gepflegtheit dieser Frau ( Olivia de Havilland ) , ihrer Fiirsorge fiir
ihren einzigen Sohn, ihre Neigung zu den Dingen des Schonen verbirgt
sich eine egoistische Haltung, die tyrannische, lebentonende Liebe, die
festhalten will statt zu schenken.Im Verlaufe der Widerwirtigkeiten, der
Scheusslichkeiten, der Bedrohungen von Leib und Leben und der Morde,
denen sie ausgesetzt ist ( und die um sie vorgehen ), erkenntdiese Frau,
dass sie im Grunde so verbrecherisch gehandelt hat wie jene Leute, die
in ihr Haus eingedrungen sind : der Sdufer, die Dirne, die drei Halbstar-
ken, die jedes Verbrechens fihig sind. Die Verkommenheit ist nur im
Grade unterschiedlich, im Wesen ist sie bei allen die gleiche, stammt
sie bei allen aus der gleichen Wurzel : aus der Einsamkeit des Menschen
in der modernen Industriegesellschaft, die zu einer bdsartig sich aus-
wirkenden Verkiimmerung der gegenseitigen Kommunikation - der Be-
gegnung der Menschen im Gesellschaftlichen wie im Geistig-Seelischen-
gefiihrt hat.

Dass Walter Graumann diese Vereinsamung in der Masse sichtbar
machen will, ist unverkennbar.Er macht sie sichtbar, freilich auf eine
dusserliche Art, mit den Mitteln des Schocks, die im Verlaufe des Films
Selbstzweck werden. Das ist die Schwiche des Films, die eine kiinstle-
rische Schwiiche und damit auch eine geistige ist. Der Anfang des Films
lisst einen an das absurde Theater, das ja auch im Film gemeinhin sei-
nen Niederschlag gefunden hat, denken : die Situation, dass eine Frau,
die zudem hilfslos an einer Kriicke geht, im Lift ihrer Villa eingeschlos-
sen ist, ist nach allen Regeln der symbolischen Absurditit angelegt ;ist
das vielleicht sogar allzu programmatisch. Teil dieses Absurden ist die
Darstellung der Roheit und der Scheusslichkeit, die, obwohl sie nur ver-
einzelt unmittelbar und mit naturalistischer Akribie vorgenommen wird,
von dusserster Eindringlichkeit ist : expressiv gesteigert, gerade durch
die zahlreichen formalen Berechnungen und durch das Bosheit und Angst
vielfdltig entlarvende Spiel der Darstellung.

Graumanns stilistischer Wille steht ganz zweifellos unter dem Ein-
druck des " Theatre of Cruelty ", wie es gegenwirtig in den angelséch-

ifthavnen [4+] ;

Ein Film, der von reifer Liebe handelt, aber leicht missverstanden werden kann,
ist der schwedische "Lieber John"



sischen Lidndern gepflegt wird. Ueber die stilistischen Ausbildungen die-
ses Theaters und des ihm angeglichenen Films und ihrer Absichten, ab-
zuhandeln, ist hier nicht der Ort : angemerkt sei lediglich, dass mit der
stets ans Aeusserste des Ausdrucks und der Wirkung gehenden Darstel-
lung des Grausamen eine durch Schock ausgeldste Therapie beabsichtigt
ist. Das " Theatre of Cruelty " ist in seiner Art, zweifellos aus den mo-
dernen gesellschaftlichen Bedingungen heraus und bedingt durch eine
ideologisch formulierte Ablehnung des blossen Bildungstheaters, eine
solcherart begriindete, wiewohl keineswegs sympathische, jedenfalls
aber symptomatische Erneuerung des Theaters als einer moralischen
Anstalt.

Walter Graumanns Film steht im Bannkreis dieses Theaters, ohne in
die Tiefe seines selbstgestellten Auftrags einzudringen. Er bildet in sei-
ner den Film " Lady in a Cage " beherrschenden Aeusserlichkeit den Ge-
genpol zu den Filmen Peter Brooks ( etwa " The Lord of the Flies " ),
der den Film wie das Theater der Grausamkeit wohl am sichtbarsten auf
hohem kiinstlerischem Rang vertritt. Man erkennt also Graumanns sozial-
kritische Tendenz, erkennt seinen Willen zur Therapeutik, die sich aus
der mit grausamer Akribie bewerkstelligten Diagnose entwickeln soll.
Aber man wird ebensosehr, ja stirker noch der Tatsache inne, dass
Walter Graumann in den sich selbst zum Zwecke setzenden Thriller ab-
stiirzt ; dass er es nicht vermag, die von ihm dargestellte Geschichte
ins Geistige und damit ins Verbindlich - Allgemeine auszudehnen und zu
vertiefen. Es 16st sich aus dem Vordergriindig- Uneigentlichen dieser
schaudererregenden Geschichte nicht das Eigentliche, das ausgesagt wer-
den soll : Die Symbolwirkung des Absurden und des Grausamen wird, ob-
wohl offensichtlich angepeilt, iiberwuchert vom Willen zum Schock, der
lustvoll inszeniert wird.

Das ist es, das den Film belastet : er gewinnt keine reine kiinstleri-
sche Form. Aber verrohend wirkt er darum nicht. Er wirkt genau im Ge-
genteil : er wirkt abstossend. Das ist ein betrdchtlicher Unterschied.
Diesen Unterschied herausgearbeitet zu haben ist das Verdienst des ziir-
cherischen Verwaltungsgerichtes, das damit eine Arbeit geleistet hat,
die man eigentlich den Filmkritikern zumuten diirfte - zumindest jenen
Filmkritikern, die heute gegen die Aufhebung des ungerechtfertigten Ver-
botes rebellieren.

Sie tun das mit der Erkldrung, dass sie selbstverstindlich fiir die
Freiheit der Kunst seien : dass jeder andere Film geeigneter gewesen
widre, die moglicherweise vorhandene Untauglichkeit der Zensur zu ex-
emplifizieren, und dass es bedauerlich sei, dass mit " Lady in a Cage "
nunmehr ein Prizedenzfall geschaffen worden sei. Diese Argumentation
ist nicht nur juristisch nicht haltbar, sie ist seltsam vor allem darum,
weil sie von den Kritikern stammt. Fiir den Kritiker sollte die Freiheit
des kiinstlerischen Ausdruckes ein Axiom sein.

Fiir die Wahrung dieser Freiheit einzutreten, wenn es sich um einen
iiber die Auseinandersetzung mit der kiinstlerischen Qualitit bzw.deren
Mingel stehenden Film handelt - wie beispielweise bei dem vor Jahren
verbotenen " Rififi " von Jules Dassin -, ist ein leichtes, weil man mit
Zustimmung operieren kann. Wo aber, im Kiinstlerischen wie im Geisti-
gen, diese Zustimmung letzten Endes fehlt, wie im Falle " Lady in a
Cage ", wird das Eintreten fiir die Freiheit des - selbst misslungenen -
kiinstlerischen Ausdrucks anspruchsvoller. Es geht um das Prinzip, das
eben Konsequenz fordert. Dieses Prinzip nur dann zu stipulieren, wenn
Filme in Frage stehen, die einem passen, ist billig, weil die morali-
sche Schlichtheit dabei nicht strapaziert wird. Will man mit " Lady in a
Cage " das Verfehlte einer Zensur des Filmschaffens, wie sieinunserem
Kanton gelibt wird, aufdecken, verlangt das schon feinere Unterschei-
dungen als die bloss kriftig bestdndigen Ausrufe der moralischen Ent-
riistung.

SCHUESSE IM DREIVIERTEL - TAKT

Produktion : Deutschland

Regie : Alfred Weidenmann

Besetzung : Pierre Brice, Jana Brejchowa, Dalila Lavi,
Heinz Drache, Gustav Knuth, Walter Giller

Verleih : Neue Interna

ZS. Eine Mischung von Artistenleben und Spionageagenten-Da-
sein. Die Idee ist nicht iibel, wenn auch keineswegs neu. Zirkus-Artisten,
die herumreisen miissen, eignen sich fiir die niedrige Spionage nicht
schlecht. Die Geschichte der Jagd nach einem gestohlenen, franzésischen
Fernsteuergerit zu erzidhlen, lohnt sich nicht. Selbstverstidndlich erfihrt
man erst am Schluss, wer der Titer ist, und selbstverstédndlich ist eine
Liebesaffaire dazwischengebaut, die alles kompliziert.

Es ist der gewohnte, kleine Reisser ohne tiefere Bedeutung, leid-
lich dargestellt nach bewidhrtem Schema, ohne dass irgendetwas hervor-
treten wiirde. Fiir Liebhaber der Gattung denkbar zur fliichtigen Unter-
haltung. Interessant ist die Besetzung auch von Nebenrollen durch be-
kannte Namen.

KRIEG UND WAHNSINN
(The thin red line)

Produktion : US A

Regie : Andrew Martos
Besetzung : Keir Dullea, Jack Warden
Verleih : Warner

ZS. Dass die Amerikaner, die gegenwirtig einen zidhen Krieg
durchstehen miissen, sich mit dem Problem des Krieges befassen,stand
zu erwarten. Weniger, dass es wieder in einer niemanden engagierenden,
unzuldnglichen Weise geschieht.

Eine Kompagnie hat den Auftrag, eine sehr schwierige, japani-
sche Stellung zu erobern. Sie gehort einem Bataillon an, das auf verlo-
renem Posten steht, schlidgt sich aber wie immer im Film selbstver-
stindlich heldenhaft.Ihr Fiihrer ist ein humaner Offizier, der bald mit
dem Vorgesetzten in Konflikt gerdt, da dieser ebenso selbstverstindlich
eine Kriegsgurgel ist, ( um dann aber langsam zu einer milderen An-
sicht zu kommen ). Der Streit geht um den Einsatz der Truppe, der aber
dadurch entschieden wird, dass die Japaner einen Ueberfall organisieren
was die Leute so in Wut bringt, dass sie den Sturm selber unternehmen,
wobei dann ein Kamerad den andern durch sein Selbstopfer rettet. Die
Beiden waren vorher ebenfalls verkracht gewesen, da auch sie liber die
Frage, ob der Feind auf menschliche Behandlung Anspruch habe, uneins
waren.

Alle diese Fragen sind aber ohne jede tiefe Verankerung behan-
delt , werden nur an der Oberfldche angetupft. Sie werden eigentlich nur
in Palavern beredet, nicht bildmissig gestaltet. Die Grundfrage des Krie-
ges wird weder positiv noch negativ behandelt ; man wollte offenbar auch
die Pazifisten nicht bds machen. Dafiir wird selbstverstidndlich individu-
elles Heldentum hervorgehoben, wogegen auch Pazifisten nicht viel ein-
wenden konnen, denn auch sie sind ja nicht gegen Tapferkeit. Gegeniiber
friihern Kriegsfilmen fillt dieser stark ab, geschweige, dass er sich
mit den japanischen messen konnte.

Das Paar, das nach schweren Enttduschungen von echter Liebe erfasst
wird, in "Lieber John".
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