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BLICK AUF DIE LEINWAND

Accident

Produktion: England, 1966

Regie: Josef Losey

Besetzung: Jacqueline Sassard, Sanley Baker,
Dirk Bogarde

Verleih: Columbus

ms. Der Amerikaner Josef Losey arbeitet seit langem
in England. Er hat sich mit Hollywood, dem er die Pflege
der Oberflachlichkeit vorwirft, aber auch — im Zusammen-
hang mit McCarthy — aus politischen Grinden iiberwor-
fen. In der freieren und weniger von einem Klischeedenken
belasteten Schaffensatmosphére des britischen Films hat
er jetzt seinen Flatz gefunden. In England baute er sich
seine zweite Karriere auf, deren Filme sich von denen sei-
ner Jahre in Hollywood vorerst dadurch unterscheiden,
dass er die Stoffe frei wahlen kann.

Seit «Eva» und «The Servant» sind Sujets, Handlungs-
ablaufe und Darstellung zur Deckung gekommen: die Nei-
gung Loseys zu einer psychoanalytischen Interpretation
der Figuren, die friiher eher latent vorhanden war, entfal-
tete sich voll. Sie dussert sich nicht allein darin, dass Losey
seine Schauspieler zu paroxystischen Darstellungen fiihrt,
nicht allein darin, dass er die Kamera fir expressionisti-
sche Bildkaskaden gebraucht; nicht allein auch darin, dass
er sich zuweilen von einer freudianisch inspirierten Sym-
bolik hinreissen lasst, als vielmehr darin, dass er die Fi-
guren auf die blosse Funktion ihrer Instinkte reduziert.

Dass in dieser Degradierung der Figuren auf ihre Trieb-
haftigkeit das Charakteristische der Kunst Loseys greifbar
wird, macht gerade dieser sein neuer Film «Accident»
deutlich, bei dem die Form sich véllig beruhigt hat. Man
hat «Accident» als einen akademischen Film bezeichnet
und wollte mit diesem Wort wohl seine formale Glattung,
aber auch eine gewisse Sterilitat definieren, durch die der
Lebensdrang abget6tet wurde. Nun, vergleicht man Loseys

Englisch verhalten und fast
idyllisch spielt sich in «Acci-
dent» das Leben an einer Uni-
versitat ab, bis plotzlich
Abgriinde in den kultivierten
Menschen aufklaffen.

unmittelbar vorausgegangenen Film, «King and Country»,
ein antimilitaristisches Thesenstiick, das durch die Insze-
nierung vor allem einen rebellischen Ton erhielt, so wird
man tatséchlich Uberrascht sein, wie verhalten diesmal die
Inszenierung ausgefallen ist. Man mag sie deshalb «aka-
demisch» nennen, steril aber ist der Film nicht. Vielmehr
dringt durch alle Poren einer in sich beruhigten Form, die
sowohl in der verhaltenen Art, wie die Schauspieler gefiihrt
werden, als auch in der schonen, fast zur Idylle geglatteten
Photographie und ihrer &sthetisierenden Farbgebung er-
kennbar ist, eine heftige Brandung des Lebens hindurch.
Man spiirt es unabléssig, und das spannt die Nerven, wie
gegen die Verhaltenheit des Spiels der Paroxysmus der
Figuren anprallt, man spirt es, unter welchem Ansturm
der Triebe und der Leidenschaften die Fassade der Idyllik
steht.

Es ist die Idyllik des englischen Alltags, genauer eines
Alltags im englischen College, in dem sich Gelehrsamkeit
und gentlemenhaftes Betragen verbinden und den Eindruck
einer urbanen, zivilisierten Lebenshaltung schaffen. Es
besteht kein Zweifel, weshalb Josef Losey an Harold Pinter
seinen idealen Drehbuchautor gefunden hat: fiir Pinter ist
jede Wirklichkeit, zu der das Leben sich gefestigt zu haben
scheint, eben nur Schein, eine Liige. Plétzlich, in einem
Augenblick, den der Zufall gewahlt zu haben scheint, der
indessen konsequent aus dem Verhalten der Figuren und
ihrer Charaktere hervorbricht, stiirzt diese Wirklichkeit in
sich zusammen. Ein Abgrund, bodenlos, klafft auf, und die
wahre Natur des Menschen wird sichtbar. Eine erschrek-
kende Natur. In «Accident» ist dieser Augenblick der eines
Autounfalls: das dramaturgische Raffinement besteht da-
rin, dass dieser Augenblick an den Anfang gesetzt wird.
Der Zuschauer hat vorerst lediglich von diesem Unfall
Kenntnis, der zum Ausgangspunkt einer Geschichte zu
werden scheint. In der Tat aber ist er der Abschluss einer
Geschichte, und wenn Losey diese nun in der Riickblende
darstellt, so ist das nicht bloss die klassische dramatur-
gische Methode, im Nachhinein zu erzédhlen, wie es zu die-
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sem Ereignis gekommen ist. Vielmehr hat die Riickblende
hier den Sinn, und sie profiliert diesen mit psychologischer
Stringenz, den Zuschauer auf den Schock hin zu praparie-
ren, der durch den Unfall, der ja bereits geschehen ist und
den er zunéachst bloss als dramatischen Ingress des Films
zur Kenntnis genommen hat, ohne ihm eine tiefere Be-
deutung beizumessen, nachtréglich ausgelést werden soll.
Und dieser Schock tritt ein: Losey besiegelt ihn, halt ihn
fest, indem er sich den Unfall am Schluss des Films, hand-
lungsmassig unlogisch, aber psychologisch richtig, noch
einmal wiederholen l&sst.

So wird eine an sich eher banale Geschichte sinnvoll:
eine Studentin, Anna, eine Ausldnderin wird am College
(es konnte etwa Cambridge sein) von einem Studenten,
Williams, aber auch von zwei Professoren umworben. Der
eine Professor, Archédologe, ist Junggeselle und pflegt tat-
sachlich mit der schénen Schiilerin ein wiewohl verheim-
lichtes Verhaltnis. Der andere, Literaturdozent, ist ver-
heiratet, er férdert die Verbindung zwischen Anna und
Williams, der sein Schiiler ist, begehrt die junge Frau
aber selbst auch. Nach aussen hat alles den Anschein zi-
vilisierter Umgangsformen, menschlicher Anstandigkeit,
gepflegten Lebensstils. Durch den Unfall ,den Anna am
Steuer verschuldet und der Williams das Leben kostet,
wird diese Fassade, die sich als Wirklichkeit ausgab, zer-
brochen: die Figuren erscheinen nach und nach in der Psy-
chopathologie ihrer Triebhaftigkeit; durch den Schein des
Urbanen bricht die Bestie im Menschen auf; die in allen
wuchernde Aggressivitat schlagt durch, und wenn zum
Schluss, nachdem Stephen, der Literaturprofessor, ver-
tuscht hat, wie der Unfall sich ereignete, steht die Fassade
wieder unbeschédigt da; aber nun weiss man, dass sie
Schein ist.

Josef Loseys Film «Accident» ist kinstlerisch vollkom-
mener Ausdruck einer pessimistischen Lebenshaltung,
eines Pessimismus, der seinen Grund in der Erkenntnis der
menschlichen Natur als einer zerstérerisch durch die Triebe
beherrschten hat; eines Pessimismus, der alle Regeln zi-
vilisierten Zusammenlebens als einen Ueberbau entlarvt,
der jederzeit weggespilt und dem deshalb nur ein Simli-
wert beigelegt werden kann. Es ist ein erschreckendes Bild
des Menschen, das Losey hier, nicht anders als in «Eva»
und in «The Servant», zeigt, das Bild des Terrors eben. Wie
Losey die Phé&nomenologie dieses Terrors inszeniert, ist
faszinierend; gleicherweise ist es, wie er seine Schauspie-
ler zu jenem intentionellen Paroxysmus hinfihrt, der in der
Natur des Menschen seiner Auffassung nach angelegt ist:
hervorragend vor allem ist Dirk Bogarde als Stephen, der
sich in den letzten Jahren zu einem reifen Charakterdar-
steller entwickelt hat und hier meisterhaft eine komplexe
Rolle verkorpert.

Aus der Filmwelt

USA

-— Der Film «Bonnie & Clyde», der in nachster Zeit auch
in der Schweiz zur Auffiihrung gelangt, hat einen ganzen
Rattenschwanz von Prozessen verursacht. Angehérige und
Nachkommen der in dem Film spielenden Personen haben
die Produzentenfirma Warner fiir iber zwei Millionen Dol-
lars Schadenersatz eingeklagt, weil die Personen in einer
ganz falschen und verantwortungslosen Weise im Film por-
tratiert worden seien. Schon frither hat eine andere Gruppe
aus dem gleichen Grund die Warner fiir mehr als eine
Million Dollars belangt. Die Prozesse sind héangig. Sie be-
deuten jedoch fir den Film sicherlich auch eine nicht un-
erwiinschte Reklame.

Im Musical «Camelot», in dem der Kitsch durch hervorragen-
des Spiel vergessen gemacht wird, schldgt der Koénig (Rich.
Harris) Lancelot (Franco Nero) in Gegenwart der Konigin
(Vanessa Redgrave) zum Ritter.

Camelot

Produktion: USA: 1967

Regie: Joshua Logan

Besetzung: Rich. Harris, Vanessa Redgrave, Franco Nero,
David Hemmings

Verleih: Warner

CS. Ein farbiges, dreistiindiges amerikanisches Musical
auf 70-mm-Streifen mit der sagenhaften Gestalt des engli-
schen Konigs Arthur im Mittelpunkt. Der schwéchste Teil
des Ganzen ist die Musik, deren Urheber namens Frederick
Loewe eine grossartige Kenntnis der Musikgeschichte ab
Wagner via Neo-Romantik bis zur impressionistischen Mu-
sik a la Debussy und Saint-Saéns haben muss. Was er
daraus gezogen hat, ist ein leer drohnendes, gefiihlschlei-
chendes mit Halleluja-Chéren durchsetztes Gewabber ge-
worden. Doch alle weiteren Versuche, amerikanischem
Standardkitsch zur breiten Wirkung zu verhelfen, brechen
sich am Konnen der englischen Hauptdarsteller. Sehr
merkwardig hier der immer wiederholte stille Sieg dar-
stellerischen Konnens iber Studioschnee und Marchen-
wald a 'américaine.

Camelot ist die Burg King Arthurs, jenes Mannes, der
den Einfall hat, endlich das Recht tber die Gewalt zu set-
zen und dafiir seine beriihmte Tafelrunde der Ritter grin-
det, die die Barbarei in Zivilisation zu wenden eisengepan-
zert entschlossen sind. Mit grossem Musical-Aufwand wer-
den Schloss und Turnier, Kostim und Ristung, Pferde-
schweif und Requisit aufgebaut, Statisten in Mengen wer-
den eingesetzt, eine sehr gekonnte Photographie kommt
zum Vorschein,doch alles verblasst vor den Hauptdarstel-
lern, die geradezu hervorragend sind: Richard Harris als
King Arthur, Vanessa Redgrave als Guenevere und Koni-
gin, Franco Nero als Lancelot du Lac, David Hemmings
als Mordred, Lionel Jeffries als landloser Kénig Pellinore.
Da die Hauptdarsteller filmisch und damit intelligenzmaés-
sig gesehen schwierigen Empfindungen Ausdruck zu ver-
leihen haben, weicht die Staffage des «musicals» immer
mehr zuriick, und beherrschend werden dieser Konig, die-
se Kdnigin, dieser Lancelot usw. Geht es doch darum, dass
der Konig die Liebe Lancelots zu Guenevere aushalten
muss und nicht zum Schwert greifen kann, um seinem
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Grundsatz «Recht geht vor Gewalt» nicht untreu zu wer-
den. Was schliesslich dahin fihrt, dass Guenevere von
dem durch King Arthur eingesetzten Gericht zum Scheiter-
haufen verurteilt wird. Wobei der Konig als letztes die
Hoffnung hat, Lancelot werde noch im rechten Augenblick
erscheinen, Guenevere vom Scheiterhaufen erretten, in-
dem er die Méanner des Konigs niederhaut, was notgedrun-
gen zum Krieg zwischen King Arthur und Lancelot fiihren
muss.

Diese Dialektik, in die hier die Propaganda des Siegs
der Zivilisation iiber das Triebgefélle der Barbarei ver-
packt ist, wird lebendig im Spiel der Darsteller. Harris
und Nero stellen zwei sagenhafte Helden von ebenso un-
bezweifelbarer wie erstaunlich differenzierter Ménnlich-
keit dar, und die Redgrave weiss ihrer Guenevere ganz un-
gewohnte weibliche Zwischentdéne abzugewinnen. Zwar ist
die Redgrave keine Uberwaltigende Séngerin, doch das
fallt bei der Qualitat ihres Spiels kaum ins Gewicht. Ist die
Aufmachung des Musicals vom gewohnten Mangel an
kiinstlerischem Empfinden erfiillt, so ist das Spiel der
Hauptdarsteller effektiv kiinstlerisch. Wodurch die tbrigen
Mangel, Lange, grotesken Lé&cherlichkeiten usw. weite-
stens aufgehoben werden. Ein Film, vor dessen Besuch
auch ein Mensch mit feinerer Empfindungsart nicht zu-
rickzuschrecken braucht.

Modern Millie

Produktion: USA, 1967

Regie: G.R. Hill

Besetzung: Julie Andrews, James Fox, Mary T. Moore
Verleih: Universal

ms. Was George Roy Hill gedreht hat, ist eine gefallige
und manchmal hinreissende Komodie, aber eine Parodie
ist der Film, trotz parodistischer Absicht, nicht. Er will
eine Parodie auf die goldenen zwanziger Jahre in Amerika
sein, auf die Zeit, da die Frau sich ganz und voll emanzi-
piert gab, lange Perlenketten ber dem Busen schlingen
liess, das Haar zum Bubikopf frisierte und auf diesen
einen Topfhut stllpte. Charleston war der Rhythmus, in
dem die Emanzipation getanzt wurde. Nun, Georg Roy Hill
zeichnet das Zeitkolorit vortrefflich nach, und Julie An-
drews, die seit «Mary Poppins» weltberiihmt ist — ihr
Ruhm hatte sich freilich in «My Fair Lady» begriindet, die
sie am Broadway spielte und fir Audry Hepburn in deren
Film sang —, ist wie kaum eine andere Schauspielerin
dazu geschaffen, und trefflich beschaffen, die Rolle einer
solchen extravaganten Frau zu spielen. Aber eine wirkli-
che Parodie ist der Film dennoch nicht geworden. Er haftet
an den Aeusserlichkeiten des Zeitbildes, verriickt dieses
zwar ins Komische, jedoch stets von aussen, von den Si-
tuationen und der Extravaganz der Figuren her. Zu einer
Bewusstseinserhellung, die ja Sinn der echten Parodie wa-
re, schreitet er nicht voran. Statt den Mythos der goldenen
zwanziger Jahre zu durchléchern, festigt der Film ihn.

Freilich wére es ungerecht, diesen Verzicht, der wohl
von der Absicht bestimmt ist, unbekiimmerte Unterhaltung
zu bieten, dem Film Hills als Mangel anzulasten. Man wird
«Thoroughly Modern Millie» letzten Endes als das nehmen
miissen, was er sein will — eine musikalische Komaddie,
in die Sequenzen eingeschoben sind, in denen bestimmte
Filmtypen der Stummfilmzeit und des frihen Tonfilms
persifliert werden, indem diese Typen die Muster der Ko-
mik lieferten. So hat man seinen Spass an jener Szene,
da Julie Andrews und James Fox, ihr cleverer blonder

Partner, an der Fassade eines Wolkenkratzers umherklet-
tern, wie es Harald Lloyd einmal, wenn auch ernsthaft,
getan hat. Man mag seinen Spass an der Reinszenierung
jener klischierten Bésewichte haben, die als Chinesen
kostimiert und Madchenhéndler sind. Man hat seinen
Spass an der artistischen Ausgelassenheit, an der Persi-
flage auf den romantischen Helden, der mit seiner Ménn-
lichkeit protzt, aber in den entscheidenden Augenblicken
im wartlichen Sinne lahmgelegt ist. Julie Andrews hat ein
lebhaftes komisches Talent, sie singt mit einer liebens-
wiirdigen und hellen Stimme, tanzt und verrenkt Glieder
wie Miene, und sie gibt ihrer Figur der emanzipiert sein
wollenden Frau eine gewisse innere Spannung, indem sie im
komischen Effekt die heimliche Sentimentalitdt spirbar
macht. So bleibt, trotz gelegentlichen Langen und einer
eher konventionellen Regie, die kurze Erinnerung an ein
Amisement zuriick.

Julie Andrews (rechts) hilft einem verlegenen Ma&adchen in
dem unterhaltsamen Komédienfilm aus den Zwanziger Jah-
ren «Modern Millie» in einem Hotel.

Helga

Produktion: Westdeutschland, 1967
Regie: Erich F.Bender

Besetzung: Ruth Gassmann, llse Zielstorff
Verleih: Rialto, Zirich

uj. Sogenannten Aufklérungsfilmen begegnet man am
besten mit einer gewissen Vorsicht, besonders wenn in der
Propaganda behauptet wird, dass Themen, lber die bislang
geschwiegen wurde, mit schonungsloser Offenheit zur Dar-
stellung gelangen. Mit fast hundertprozentiger Sicherheit
kann dann angenommen werden, dass unter dem Deck-
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KURZBESPRECHUNGEN

méantelchen einer scheinheiligen Moral gentsslich in der
Intimsphéare meist zwielichtiger Gestalten herumgelotet
wird. «Helga», das muss gleich gesagt werden, ist keiner
dieser Filme. Seinen Herstellern ging es tatsachlich darum,
einen Film zu schaffen, der ohne Umschweife und in sach-
licher Form lber das Werden des menschlichen Lebens
Auskunft gibt. «Helga» ist ein Aufklarungsfilm im saube-
ren Sinne des Wortes, der sich an junge Paare, an Eheleute
und an Eltern wendet.

Der Film beginnt mit einer Umfrage auf der Strasse (die
offensichtlich gestellt ist). Damit soll dargestellt werden,
wie schlecht der Durchschnittsbiirger (ber die sexuellen
Dinge Bescheid weiss. Von der Arterhaltung der Tierwelt
herkommend, berichtet der Film dann lber sexuelle Pro-
bleme des Alltags (Folgen der Unaufgeklartheit bei Jugend-
lichen, Kinderfragen usw.), von Empfangnis und Empféng-
nisverhiitung, vom Zeugungsvorgang, von der Geburt und
abschliessend von der Pflege des Sauglings. Medizinische
Tabellen und Makroaufnahmen (zum Beispiel Uber die Zell-
teilung und die Bildung von Tochterzellen) veranschauli-
chen die Vorgénge bei der Menschwerdung. Eine einfache
Rahmenhandlung — die Geschichte einer jungen Frau, die
heiratet, schwanger wird und ihr Kind schliesslich zur
Welt bringt, halt den wissenschaftlichen Stoff zusammen.
Stets bemiiht sich der Film um Sachlichkeit. Man spiirt die
starke Hand der zahlreichen wissenschaftlichen Mitarbei-
ter, die den Film geprégt haben, man spirt auch die ehrliche
Absicht des Films, sexuelle Aufklarung in einfacher, aber
doch medizinisch einwandfreier Art zu vermitteln. Zwei-
felsohne vermag «Helga» gerade Eltern, die ihre Kinder
aufzuklaren haben, wertvollen Rat zu geben.

Trotz der Mihe, die sich Erich F. Bender und seine Mit-
arbeiter mit «Helga» gegeben haben, lasst der Film manche
Frage offen. Vieles gelangt nur sehr schablonenhaft und un-
zureichend zur Darstellung. So etwa stiftet die Darstellung
iber Empfangnisverhiitung mehr Verwirrung als Klarheit.
Ferner ist nicht ganz klar, fiir wen dieser Film eigentlich
geschaffen wurde: Jugendlichen und Unaufgeklarten bietet
er auf Anhieb eine kaum verdaubare Menge wissenschaft-
lichen Stoffes, von dem wohl nur der kleinste Teil haften
bleiben wird. Dem Erzieher dagegen werden kaum neue
Erkenntnisse geboten. Dariiber hinaus lasst der Film mit
seiner sehr klischeehaften Rahmenerzahlung doch leicht
die Idee aufkommen, dass reichlicher Verzehr von Obst und
Frischgemiise wéahrend der Schwangerschaft, emsiges
Turnen und regelméssige Arztvisiten eine reibungslose Ge-
burt garantieren. Hier miisste unbedingt weiter ausgeholt
werden. Zweifellos ist der Regisseur ein Opfer der ihm zur
Verfligung stehenden Zeit geworden. «Helga» beweist ein-
mal mehr, dass ein Film nicht in der Lage ist, fehlende Auf-
klarung zu ersetzen. Das Gesprach im Eiternhaus wird nach
wie vor die Grundlage jeder vernilnftigen sexuellen Auf-
klarung bleiben.

Das Zeitgeschehen im Film

Die neuesten, schweizerischen Film-Wochenschauen

Nr. 1294: Schweizerin wird Karate-Schwarzgurt — Mei-
ster der Einbandkunst in Ascona — Kommende Volkszah-
lung — Observatorium Sauverny.

Nr. 1295: Neujahrsempfang im Bundeshaus — Heimar-
beiter in Sternenberg — Internationales Damen-Skirennen
in Grindelwald — Lauberhorn-Skirennen in Wengen.

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

Die Besprechungen kénnen auch separat, ohne die Zeitung,
abonniert werden zu Fr. 10.— jahrlich

Jagt den Fuchs (Alla volpe)

Produktion: Italien, 1966 — Regie: Vittorio de Sica — Be-
setzung: Peter Sellers, Victor Mature, Brit Eklund, Akim Tami-
roff, Paolo Stoppa — Verleih: Unartisco

Nicht ungeschickt aufgezogene Gaunerkomoédie um einen
kriminellen Goldtransport, verbunden mit einer Persiflage
des heutigen Filmbetriebes. In der Aussage vdllig unbedeu-
tend, ebenso in formaler Hinsicht, dagegen brauchbare, stel-
lenweise witzige Unterhaltung.

Helga

Produktion: Westdeutschland, 1967 — Regie: Erich F. Ben-
der — Besetzung: Ruth Gassmann, llse Zielstorff — Verleih:
Rialto, Ziirich

«Helga» ist ein Film, der sich redlich und mit sauberen
Mitteln fiir die sexuelle Aufklarung einsetzt. Mit den Mitteln
einer einfachen Rahmenhandlung, medizinischen Tabellen
und Makroaufnahmen gibt er einen sachlichen Abriss iiber
das Werden des menschlichen Lebens. Die allzu schablo-
nenhafte Gestaltung des Themas beweist jedoch eindriick-
lich, dass ein Aufklarungsfilm nie das Gesprach im Eltern-
haus wird ersetzen kdnnen.

Mord aus zweiter Hand (See you.in hell, Darling)

Produktion: USA, 1966 — Regie: Rob. Gist — Besetzung:
Stuart Whitman, Janet Leigh, Eleanor Parker — Verleih: Warner

Schlecht gekittete Geschichte eines schwachen TV-Man-
nes, der seine siichtige und unertragliche Frau totet, dies
dem millionenschweren Schwiegervater gesteht, ein neues
Leben mit einer Jugendfreundin beginnen will, jedoch von
deren Gangsterfreunden aus Eifersucht zusammen mit ihr ge-
totet wird. Millionarswelt und Mafia werden mit &ltesten
Clichés kontrastiert, ohne jede Originalitdt und Glaubwiir-
digkeit.

Ueberfall auf die «Queen Mary» (Assault on a queen)

Produktion: USA, 1965 — Regie: Jack Donohue — Beset-
zung: Frank Sinatra, Virna Lisi, Tony Franciosa, Rich. Conte —
Verleih: Star-Films

Ein nur wenig beschéadigtes, gesunkenes deutsches U-Boot
wird von einer Schatzsucherbande im Handumrehen wieder
flott gemacht, um den Riesendampfer «Queen Mary» zu en-
tern und auszupliindern. Selbstverstédndlich gelingt alles mit
Ausnahme der Hauptsache am Ende, wo Gerechtigkeit und
Liebe siegen. Unglaubwiirdig, unfreiwillig komisch und dilet-
tantisch in der Gestaltung.

Fallstaff

Produktion: Spanien, 1966 — Regie: Orson Welles — Be-
setzung: Jeanne Moreau, Margrith Rutherford, John Gielgud
— Verleih: Monopol Pathé

Gegensatz zwischen der vitalen Welt Falstaffs und der as-
ketischen des Hofes. Als der Kronprinz Kénig wird, verrat er
seinen Freund Falstaff und wird puritanisch. Tragisches Ende
des iliberschdumend urwiichsigen Falstaff. Kiinstlerisch her-
vorragend, glénzend gespielt mit Spitzenkraften.

Ausfiihrliche Kritik FuR 18. Jahrgang, Nr. 26, Seite 98

Der Rotbart (Akahige)

Produktion: Japan, 1965 — Regie: Akira Kurosawa — Beset-
zung: Toshiro Mifune — Verleih: Monopol Pathé

Lebenspositiver Film um die offenbar historische Figur
eines ebenso edelmiitigen wie urwiichsigen japanischen
Arztes, der weiter sieht als seine Zeitgenossen. Schonungs-
los wahr gestaltet.

Ausfiihrliche Kritik FuR 18. Jahrgang, Nr. 26, Seite 99
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