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BLICK AUF DIE LEINWAND

Gilberte de Courgenay

Produktion: Schweiz, 1940

Regie: Franz Schnyder

Besetzung: Anne-Marie Blanc, Heinrich Gretler, Rudolf
Bernhard, Zarli Carigiet, Heinz Woster, Max Knapp,
Erwin Kohlund, Schaggi Streuli

Verleih: Domino-Film

FH. Zwei Filme, die Schweizer geschaffen, respektive
an denen sie stark daran beteiligt waren, sind gegenwartig
zu sehen: der eine ist der populére «Gilberte de Courge-
nay» in Wiederauffiihrung, der andere ein neuer im Pop-
Stil «Kuckucksjahre», iber den wir nachfolgend berichten.
Interessant ist, dass es Schweizer Schauspieler gibt, die
in beiden mitwirkten, aber trotzdem wére es kaum mag-
lich gewesen, zwei verschiedenartigere Filme zu finden,
was einen Besuch beider lehrreich macht. Wéahrend zum
Beispiel in der «Gilberte» die verantwortungsvolle Bindung
des Einzelnen als Biirgersoldat an das Gemeinwesen dar-
gestellt ist, wird im andern gerade das Gegenteil, die
Weigerung des Einzelnen, sich irgendwie zu binden, die
totale Flucht davor, gepredigt. Wohin geht wohl die Reise?

«Gilberte de Courgenay» ist einer der wenigen Schwei-
zer Filme, die seinerzeit bei uns auf begeisterte Zustim-
mung stiessen. Sie galt sicher nicht den kiinstlerischen
Werten des Films, die schon damals als teilweise frag-
wiirdig erkannt wurden. Es lag an den Zeitumstanden:
1940 waren wir von den Nazis ringsum eingeschlossen und
mussten jeden Augenblick mit dem Schlimmsten rech-
nen. Da gab es nur noch eines; uns zu sammeln und alle
Krafte auf den &ussersten Widerstand zu konzentrieren.
Aus diesem Geist der besonnenen Entschlossenheit er-
wuchs der Film, der um die Figur der unzéhligen Soldaten

Rudolf Bernhard (Mitte) und
Zarli Carigiet (rechts) als
Kameraden im Grenzwachtfilm
«Gilberte de Courgenay»

Schweizerfilm wohin?

aus der Grenzwacht des 1. Weltkrieges in den Jura-Stel-
lungen bekannten «kleinen Gilberte de Courgenay» und
dem volkstiimlichen Soldatenlied tber sie kreist. Er ist
als «kleinkariert» bezeichnet worden, und die Herzens-
Wehwechen, die er schildert, sind gewiss nicht tiefgriin-
dig und gerieten recht heimatfiimmassig. Die Gestaltung
wirkt heute vollends (berholt. Kritisch betrachten wird
man heute auch die idyllische Isolierung, in der, losgelost
von allen grésseren Zusammenhéngen, kleine, nur-schwei-
zerische Sorgen und Interessen abgewandelt werden, wéh-
rend sich nur wenige Kilometer weiter grosse Umwalzun-
gen entwickeln, die unsichtbar bleiben; ein einmalig er-
scheinender  Austauschzug Verwundeter Frankreich-
Deutschland ist hier kein Ersatz. Die Probleme der Zeit
scheinen nicht zu existieren, was den Menschen etwas
Hausbackenes verleiht; sie leiden nicht mit der Welt. Aber
sie erweisen sich, mit einer Ausnahme, als redlich, tiich-
tig, pfiffig und unter sich als hervorragend gemeinschafts-
bewusst, was auch im Verhéaltnis zwischen Militdr und
Zivil zum Ausdruck kommt. Hier wird sichtbar, dass die
Armee kein Staat im Staate und auch kein blosses Werk-
zeug des Staates ist, sondern, dass wir alle selbst die
Armee sind, Frauen und Manner, Deutsch und Welsch,
Zivilbeh6érden und militdrische Kommandostellen, absolut
geeint in Zeiten der Gefahr, jeder an seinem Platz. Und
wenn dazu noch soviele menschliche Warme und Ver-
standnis fiir menschliche Note kommt, wie sie Gilberte
ausstrahlt, dann darf bei aller Antiquiertheit des Films im
Atomzeitalter ein positiver Punkt hinter ihn gesetzt wer-
den. Das gute Alte, das er altvaterisch vertritt, wiirde in
schweren Zeiten auch einem neuen Film in neuen Formen
wohl anstehen.
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Kuckucksjahre

Produktion: Deutschland/Schweiz, 1967

Regie: George Moorse

Besetzung, Rolf Zacher, Ardy Striwer, Franziska Oehme,
Julicka Juhle

Verleih: Columbus-Film, Zirich

Es ist nicht einfach, einem Film mit Worten zu begeg-
nen, der sich so stark wie «Kuckucksjahre» allein aufs
Optische stlitzt und der auf eine runde Handlung zum
vornherein verzichtet. Schwierig vor allem, weil man mit
einer verallgemeinernden Deutung dem Film nicht gerecht
wird und auch einem fassungslosen und erstaunten Publi-
kum keine Hilfe fiir das Eindringen in das Werk bieten
kann. «Kuckucksjahre» ist ein Collage, das sich aus mo-
mentanen Impressionen, aus Erinnerungsfetzen, aus Er-
lebnissen und Trdumen zusammensetzt. Der Film rechnet
mit der spontanen Bereitschaft des Publikums, erstens
diese Form des Werkes zu akzeptieren und zweitens hin-
ter der gezeigten Oberflache nach verborgenem Gewich-
tigem zu suchen. Lasst sich der Betrachter tatséchlich ein-
spannen, wird er den Film als raffinierte Studie Gber einen
Teil der jungen Generation empfinden, wenn nicht, macht
sich Missmut, Langeweile und Aerger Uber die Un-
verstandlichkeit des Werkes breit. Wohlverstanden, das
hat wenig mit der Intelligenz des Betrachters zu tun, aber
sehr viel mit seiner augenblicklichen Stimmung. Und da
anzunehmen ist, dass wenig Filmbesucher in Stimmung
sind, sich den Impressionen von George Moorse sozusa-
gen bedingungslos hinzugeben, ist zu befiirchten, dass
«Kuckucksjahre» von wenigen Cinéasten stiirmisch gefei-
ert wird und beim breiten Publikum, fiir das der Film als
Massenmedium doch eigentlich gedacht ist, voll durch-
fallt.

Es wére indessen ungerecht, dem Film deswegen seine
Bedeutung abzusprechen. George Moorse, der in Deutsch-
land lebende Amerikaner, betritt mit «Kuckucksjahre»
neue Wege. Er dringt in noch schlummernde Sphéren der
Bewusstseinsempfindungen vor, ahnlich wie das vor ihm
bereits Jean-Luc Godard getan hat. Moorse’'s Versuch,
beim Zuschauer mit vordergriindigen, ja klischeehaften
Bildern Hintergrindiges zu wecken, seine Bemiihungen,
den Schein ins Sein zu verwandeln, verdienen Beachtung
und Anerkennung. Ob sich diese Art des Filmemachens
durchsetzen wird, oder ob dieses Zusammentragen von
Erlebnisfetzen, unverarbeiteten Eindricken, von Einbil-
dung, Schein und Wirklichkeit zu einem Ganzen nur der
Ausdruck einiger Jahre des Umbruchs ist, wird sich wei-
sen, Sehr viel spricht dafir, dass der Weg zurlick zur
handfesten Story bereits vorgezeichnet ist. Aber gerade
Versuche wie «Kuckucksjahre» erweitern und verfeinern
die Mdglichkeiten der Filmwerke konventioneller Machart.

«Kuckucksjahre» — so heisst es in einem Informations-
blatt des Verleihers — sei ein Film von der jungen Gene-
ration uber die junge Generation der Sechzigerjahre. Es
ist anzunehmen, dass sich dieser Ausspruch mit der Mei-
nung des Regisseurs deckt. Er ist dahin zu prazisieren,
dass es bestensfalls ein Film Uber einen Teil dieser jun-
gen Generation ist, namlich jener, die sich dem «Pop»,
oder was immer sie darunter versteht, verschrieben hat.
Junge Menschen werden da gezeigt, die sich nicht wohl
fiihlen in dieser Welt. «Sie sind wie Kuckucksjungen, die
schmarotzend in fremden Nestern grossgeworden sind.
Jetzt wollen sie fortfliegen und ein Nest finden, in dem
sie sich ruhig niederlassen kdnnen» (George Moorse). Ar-
dy Striwer, der Stockholmer Pop-Artist, ist ihr Exponent

Der Film der jungen Generation liber einen Teil der jungen
Generation «Kuckucksjahre» (hier Francesca Oehme mit
Erwin Kohlund), wirft unter seiner schillernden Oberfldache,

sicher oft ungewollt, ernsthafte Fragen auf. Zeigt dieser Film
einen Weg fiir den Schweizerfilm?

(er spielt sich im Film selber). Er bringt seinen «Schiilern»
das ganz neue Lebensgefiihl bei. Dieses neue Lebensge-
fihl sucht auch Hans Gregor (gespielt von Rolf Zacher)
zu erlangen. Aber obschon er Assistent von Striiwer wird,
obschon er viele Madchen kennen lernt, will ihm der An-
schluss nicht gelingen, stellt sich das ersehnte Gliick nicht
ein. Er liest Blicher und wird Schriftsteller, um der «Sache
auf den Grund zu kommen». I|hm ist es vorerst nicht mag-
lich, die lllusionslosigkeit seiner gleichaltrigen Kameraden
zu teilen.

Der Stil, mit dem George Moorse seine doch mit Tragik
durchwobenen Ideen (von einer Story kann ja nicht die
Rede sein) vermittelt, ist heiter, beschwingt und vielfach
ganz aus dem Augenblick heraus geboren., Die Neigung
zum Pittoresken, zum Gag ist in jedem Augenblich vor-
handen. Moorse macht den Lebensstil seiner jungen Leute
zum Stilmittel fir seinen Film. So betrachtet, wird sein
Werk zum interessanten Dokument iiber die Lebensweise
eines Teils der Jugend. Einer Jugend, die, obwohl zahlen-
massig noch unbedeutend, lautstark von sich reden macht,
die ohne Bindung zur «alten» Welt sich ihre eigenen Ideale
aufbaut und die sich, wohl mehr aus ungestimem und
auch unwissendem Oppositionsdrang als aus Ueberzeu-
gung heraus, wie Ardy Striiwer das Wappen Nordvietnams
auf die Teekanne malt. Ob mit diesem Teil der jungen
Generation, der mit seinen ungestiimen Ideen und unkon-
ventionellen Auffassungen bei der «&lteren» Generation so
viel Aergernis erregt, ernsthaft zu rechnen ist, ist eine
Frage, die der leichtfiissig daherkommende Film — wahr-
scheinlich ungewollt — aufwirft. Urs Jéggi

Das Zeitgeschehen im Film
Die neuesten, schweizerischen Film-Wochenschauen

Nr. 1286: Madchen in Uniform (FHD)

Nr. 1287: Pro Juventute — Exotische Pelzmode in Zi-
rich — Ein franzdsischsprachiges Lexikon, Encyclopadie
Alpha — Landerspiel Schweiz:Italien
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Das dreckige Dutzend
(The Dirty Dozen)

Produktion: USA, 1966

Regie: Rob. Aldrich

Besetzung: Lee Marvin, Ernest Borgnine, John
Cassavetes

Verleih: MGM

ms. Zwolf amerikanische Soldaten, gemeiner Verbre-
chen wegen zum Tode oder zu langjéhrigen Zuchthaus-
strafen verurteilt, werden zu einem Kommando zusammen-
geschweisst, das den Auftrag erhalt, am Tage vor der In-
vasion ein deutsches Stabsquartier in Frankreich auszuhe-
ben. Wer tiberlebt und sich gut gehalten hat, wird amne-
stiert werden. Von den Zwélfen Uberlebt einer; alle andern
fallen im Kampf. Uebrig bleiben auch der Kommandant,
ein Major, dem man die Aufgabe und die Manner zugehal-
ten hatte, weil er ein widerborstiger Offizier ist, und der
Sergeant der Militarpolizei, der die Soldaten dieses Straf-
kommandos zu tberwachen hat.

Robert Aldrich hat aus dieser Geschichte, die einem Ro-
man von E. M. Nathanson entnommen ist,einen spannen-
den und harten Film gemacht. Er hat vorziigliche Schau-
spieler zur Hand — in der Rolle des auf eigenwilligen We-
gen der Disziplin wandelnden Majors Lee Marvin. Die Ty-
pe der zwolf Soldaten, die zu Verbrechern geworden sind,
sind nicht nur liberzeugend ausgewahlt; sie entwickeln in
den oft kurzen Rollen, in denen die Darsteller hervortreten
kénnen, klare, abgerundete Charakterportrats. Es ist die
Qualitat solcher Filme Hollywoods, dass sie im Menschli-
chen genau beobachten und dass sie, ohne kiinstlerische
Préatention, gut, ja hervorragend gemacht sind. Robert Ald-
rich war fiir harte Kost immer einer der Gewiegtesten.

Wie ist der Film zu verstehen? Man hat in ihn eine —
selbstverstandlich als verwerflich gekennzeichnete — Hal-
tung projiziert, die Mentalitdat eines absolutistischen Sol-
datentums, eines imperialistischen Militarismus, und man
hat gesagt, «<The Dirty Dozen» habe als Film den Zweck,
die amerikanische Bevdlkerung fir den Krieg in Vietnam
zu konditionieren. Nichts mache die Perversion dieses Krie-
ges deutlicher als die Tatsache, dass man Verbrecher zu
Verteidigern der Gesellschaft heroisiere,

Eine solche Interpretation hat ihren Ursprung nicht im
Film von Robert Albrich selbst, sie hat ihn ausserhalb des
Films, in ideologischen Perspektiven. Robert Aldrich geht
es einzig darum, eine bestimmte militdrische Aktion zu
zeigen: die Ausbildung und den Einsatz eines Strafkom-
mandos. Solche Kommandos gab und gibt es in allen
kriegfihrenden Armeen. Dass sie von menschlicher Riick-
sichtnahme kaum begleitet sind, liegt in der Konsequenz
der mit ihnen verbundenen disziplinarischen und militari-
schen Absichten. Robert Aldrich wollte nichts anderes
zeigen und hat nichts anderes gezeigt als die unleugbare
Tragik einer solchen Situation. Gerade durch sie wird der
Widersinn jedes Krieges deutlich. Insofern hat sein Film
eine kritische Tendenz, die sich weniger in ketzerischen
Dialogen als vor allem in der kompromisslosen Darstel-
lung des Auftrags dieser im Dilemma eingekerkerten Sol-
daten ausdriickt. Von einer Verherrlichung kann daher
keine Rede sein. Auch davon nicht, dass Robert Aldrich
seinem Thema ausgewichen sei, indem er den Stoff nicht
polemisch angelegt habe.

60046 ANGY

Hans Gregor gehort zur jungen Generation, und doch ist er
nicht heimisch im neuen Lebensgefiihl, das seine Kameraden
propagieren: Rolf Zacher in der Hauptrolte von George Moor-
se’s «Kuckucksjahre», einer deutsch/schweizerischen Co-Pro-
duktion.

Belle de Jour

Produktion: Frankreich/Italien, 1967

Regie: Luis Bunuel

Besetzung: Catherine Deneuve, Jean Sorel, Geneviéve
Page, Michel Piccoli

Verleih: Monopol-Pathé, Genf

Luis Bunuel hat von diesem Film gesagt, es sei sein letz-
ter. Doch ist es eigentlich nicht die Art eines Kiinstlers
— und dieser Rang ist dem eigenwilligen Filmschopfer
nicht abzusprechen — vorzeitige Schwanengesénge zu
produzieren. Es liegt deshalb die Vermutung nahe, dass
dieses letzte Werk Bunuels Abschied vom Medium Film
bedeutet, einem Medium, das dem Altmeister mehr als
eine herbe Enttduschung gebracht hat. «Belle de Jour»
verstarkt diesen Eindruck: das Werk ist voller Anspielun-
gen auf Filme — nicht zuletzt auf Bunuels eigene — und
moderne filmische Tendenzen, denen der Regisseur seine
Anerkennung ganz offensichtlich versagt.

Als Vorlage zu «Belle de Jour» diente Bunuel der gleich-
namige Roman von Joseph Kessel. Erzahlt wird die Ge-
schichte von Séverine, die in ihrer gutbiirgerlichen Ehe
keine Befriedigung findet und sich deshalb wéhrend der
Nachmittagsstunden unter dem Namen Belle de jour in ein
Freudenhaus begibt, wo sie allerhand absonderliche und
perverse Gesellen empféangt. Séverines Doppelleben nimmt
ein abrupptes Ende, als eines Tages ein Freund des jun-
gen Paares im Bordell auftaucht, Ein junger, krimineller
Verehrer von Séverine ist tber ihr Verschwinden aus dem
fraglichen Haus derart verzweifelt, dass er ihren Ehemann
lebensgeféhrlich verwundet. Bunuel hat diese unerfreuli-
che Geschichte vollkommen verfremdet und sie fast aus-
schliesslich auf die Ebene des Irrealen gestellt. Was Sé-
verine im Bordell erlebt, ihre Ausschweifungen, ihre ma-
sochistischen Erlebnisse, ist Traum, Imagination. Diese
Szenen stellen nichts anderes als einen inneren Ausbruch
aus der biirgerlichen Ehe dar, in der sich Séverine — oft
von ihrem hart arbeitenden Mann allein gelassen — lang-
weilt, obschon sie im Grunde ihren Gatten liebt. Auf-
schlussreich ist, woher Séverine die Impressionen fir ihre
schauerlichen Tagtrdume her hat: aus dem Kinosaal. Das
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KURZBESPRECHUNGEN

wird zwar nicht deutlich gesagt, aber es kann dem auf-
merksamen Kinogénger nicht entgehen. Wenn Séverine
ausgepeitscht wird, so erinnert die Szene verzweifelt an
jene Sequenzen, wie wir sie gegenwartig in der ganzen
Brutalitat in italienischen Western und in zahllosen Agen-
tenfilmen vorgesetzt bekommen. Marcel, der Séverines
Gatten téten will, tut das nicht wie in der Romanvorlage
mit einem Messer, sondern in schonster Gangstermanier,
mit der Pistole, wie das in jedem zweiten Krimialfilm zu
sehen ist. Als Slihne dafir stirbt er haarklein den gleichen
Tod, den Jean-Paul Belmondo in Godards «A bout de souf-
fle» ereilt hat. Hitchcock wird noch und noch zitiert. Allein
schon die Gestalt von Séverine (dargestellt von Catherine
Deneuve) erinnert an die Frauengestalten (Grace Kelly,
Kim Novak usw.), die der unbestrittene Meister des Krimi-
nalfilms immer in seinen Filmen eingesetzt hat. Und ist
Séverines Besuch bei einem Nekrophilen nicht eine allzu
bésartige Anspielung auf Tony Richardson’s «The Loved
One»? Nicht weniger aufschlussreich ist, wie Bunuel mit
den Reaktionen der Durchschnittskinobesucher rechnet. Er
suggeriert ihm Dinge, die in Wirklichkeit im Film gar nicht
vorhanden sind und zeigt damit dem Filmbesucher, welche
Denkklischees er vom Betrachten vieler Filme bereits an-
genommen hat und wie er sich mit dem Geschehen auf
der Leinwand oder einer Person identifiziert. Er zeigt im
Grunde in drastischer Weise, wie das Medium Film aufge-
baut ist, um auf den Menschen im guten oder schlechten
Sinne einzuwirken.

Realitat vermitteln in «Belle de Jour» allein die Szenen,
in denen Séverine und ihr Gatte allein im Hause sind. Der
Film endet mit einer beschaulichen, hauslichen Szene, die
keinen Zweifel offen lasst, dass Séverines Ausbriiche nur
Einbildung waren. Die h&usliche Geborgenheit siegt tiber
die Wiinsche, aus den Konventionen auszubrechen. Das
gibt dem Werk eine positive Wendung, wie sie in Bunuels
friheren Filmen selten zu finden waren. Der Rebell kommt
am Ende zur Ruhe. Bunuels Filmkarriere findet mit einem
Happy-end ihren Abschluss, aber nicht ohne dass er das
Medium, in dem er selbst gross geworden ist, von seinem
Throne stiirzt und vollig desillusioniert. Das gibt zu den-
ken.

«Belle de Jour» ist kein Film fiir die breite Masse. lhn
einem unvorbereiteten und vielleicht gar am Medium Film
ungeschulten Publikum vorzusetzen, ist geradezu fahrlas-
sig. Allein die fugenlose Aneinanderreihung von Wirklich-
keit und Imagination — ein Stilmittel des modernen Films,
der wirkliche Erlebnisse und seelische Wahrnehmungen
in ihrer Bedeutung gleichsetzt — kann schwerwiegende
Missverstéandnisse hervorrufen. Den Film beispielsweise
als reine Realitat zu nehmen, miisste zu schwerwiegenden
Schlussfolgerungen fiihren, die jeder christlichen Ethik
spotten. Es ware eine wichtige Aufgabe des Filmverlei-
hers, sein Kinopublikum, das sich ja gewiss nicht nur aus
Sexualpsychologen und Filmhistorikern zusammensetzt,
tiber den Sachverhalt des Films mit einer Schrift aufzukla-
ren. Indem er aber dieses hochinteressante und reife Werk
Bunuels einfach als Konsumware verbreitet, erweist er dem
Publikum, dem Film und letztlich auch sich selber einen
schlechten Dienst. Urs Jéggi

Africa addio

Produktion: Italien, 1965 — Regie: G. Jacopetti — Verleih:
Monopol-Pathé

Hart angefeindeter Dokumentarfilm, einer Fortsetzung der
«Mondo-Cane»-Serie. Anhé&ufung aller Grausamkeiten und
Entsetzlichkeiten aus Afrika, ohne Ausgleichswerte, politisch
exponiert, teils auch tendenzids.

Ausfiihrliche Kritik FuR, 18. Jahrgang, Nr. 20, Seite 2

Diese Besprechungen kénnen auch auf Halbkarton sepa-
rat bezogen werden. Abonnementszuschlag Fr. 4.—, vier-
teljahrlicher Versand. Bestellungen mit Postkarte bei der
Redaktion.

Die Morder stehen Schlange
(Murderers row)

Produktion: USA, 1966 — Regie: Henry Levin — Besetzung:
Dean Martin, Ann Margret, Karl Malden, Camilla Sparv —
Verleih: Vita

Geheimagent Matt Helm liquidiert auf gewohnt abenteu-
erliche Weise einen Bosewicht, der Washington mit gebiin-
delten Strahlen zerstoren will. Leicht parodistische Anséatze,
sonst durchschnittlicher Agentenfilm ohne grossen Unter-
haltungswert.

Heisses Pflaster Koln

Produktion: Deutschland, 1967 — Regie: Ernst Hofbauer —
Besetzung: Rich. Miinch, Beate Hasenau, Doris Kunstmann,
Giinther Ungeheuer — Verleih: Neue Interna

Kriminalreisser aus dem Milieu K&lns, das sich in Deutsch-
land den Ruf eines «Klein Chikago) erworben hat. Selbstver-
standlich siegt der stark bedrédngte Staatsanwalt, nachdem
einzelne Ganoven «bei Mord nicht mehr mitmachen». An-
haufung von Terror und Frivolitdten. Wertlos.

Belle de Jour

Produktion: Frankreich/Italien 1967 — Regie: Luis Bunuel —
Besetzung: Catherine Deneuve, Jean Sorel, Geneviéve Page,
Michel Piccoli — Verleih: Monopol-Pathé, Genf

Bunuels letzter Film ist kein Alterswerk, sondern eine Art
Abschied von jenem Medium, in dem dieser Kiinstler gross-
geworden ist, aber auch herbe Enttduschungen erlebt hat.
Séverine erlebt beim innerlichen Ausbruch aus ihrer biirger-
lichen Ehe in ihrer Einbildung Szenen, deren Ursprungsort
ganz eindeutig der Kinosaal ist. Das gibt dem Meister Ge-
legenheit, sich Uber das Medium Film kritisch zu &ussern.
Er tut dies in einer nicht eben leicht fassbaren Art, so dass
der Film bei einem ungeschulten und unvorbereiteten Publi-
kum arge Missverstandnisse wecken kann.

Ausfiihrliche Kritik FuR, 19. Jahrgang, Nr. 24

Die Festung fallt — die Liebe lebt
(Les fétes galantes)

Produktion: Frankreich/Rumé&nien, 1965 — Regie: René
Clair — Besetzung: J. P. Cassel, Philipp Avron, Marie Dubois
— Verleih: Imperial

In einem Rokoko-Krieg muss sich ein mit allen Wassern
gewaschener Unteroffizier um die Liebesaffaire einer Prin-
zessin und den Frieden kiimmern, was ihn beinahe an den
Galgen bringt. Heitere, farbenfrohe Unterhaltung von gros-
ser Menschlichkeit, aber auch einer Verharmlosung des lu-
stigen Soldatenlebens ins Romantische. Charmant, aber gei-
stig nicht mehr bewaltigt.

Ausfiihrliche Kritik FuR, 18. Jahrgang, Nr. 19, Seie 2

Ich — eine Frau

Produktion Danemark/Schweden, 1965 — Regie: Mac Ahl-
berg — Besetzung: Essy Persson, Jorgen Reenberg, Preben
Mahrt — Verleih: Nordisk

Eine Krankenschwester will Lebemé&nner imitieren und fiihrt
sich als weiblicher Casanova auf, bleibt aber dadurch auf
naturhafter, primitiver Stufe stehen. Der Film ist irrefiihrend
und von ungesund-schwiiler Atmosphare.

Ausfiihrliche Kritik FuR, 18. Jahrgang, Nr. 19, Seite 3

Pharao

Produktion: Polen, 1966 — Regie: J. Kawalerowicz — Be-
setzung: G. Zelnik, Barbara Bryl, P. Pawlowski — Verleih:
Rialto

Darstellung des Kampfes zwischen der staatlichen Macht
und den reichen Priestern im alten Aegypten, deren Intrigen
schliesslich siegen. Psychologisch und kiinstlerisch bedeut-
sam, dazu politischer Hintergrund, verdeckt hinter monumen-
taler Historie.

Ausfiihrliche Kritik FuR, 18. Jahrgang, Nr. 21, Seite 18
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