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BLICK AUF DIE LEINWAND

Krieg und Frieden (2.Teil)

Produktion: UdSSR

Regie: Sergej Bondartschuk

Besetzung: Sergej Bondartschuk, Wiatscheslaw
Tikonow, Ludmilla Sawelewa

Verleih: Majestic

ms. Mit der Schlacht von Borodino beginnt, mit der
Schlacht an der Beresina endet der zweite Teil von Ser-
gej Bondartschuks «Krieg und Frieden». In der Mitte wiitet
der Brand in Moskau. Der «zweite» Teil des gigantisch
angelegten Filmwerks, der hierzulande zu sehen ist, be-
steht in der russischen Originalversion tatséchlich aus zwei
Filmen, die zusammen eine Spieldauer von vier Stunden
haben. Fiir den Export in den Westen wurden diese —von
Sergej Bondartschuk selbst — zusammengefasst und ge-
kiirzt; so betrigt die Spieldauer nicht ganz drei Stunden.

Allein schon diese Angaben machen deutlich, welchen
Eingriff die Straffung in die urspriingliche Konzeption des
Films bedeutet. Sergej Bondartschuk war, als er seiner-
zeit in Ziirich weilte und um sein Urteil iiber diese Straf-
fung gebeten wurde, der Ueberzeugung, dass sie sich habe
verantworten lassen, wiewohl er sie schweren Herzens vor-
genommen habe. Wie schwer sie ihm gefallen sein muss,
kann man ermessen, wenn man — als Kritiker — dennoch
feststellen muss, dass die epische Riesenlast, die der
Regisseur von den Schultern Tolstois auf die seinen iber-
nommen hat, auf weite Strecken zerstiickelt worden ist.

Das erschwert, so man den originalen Film nicht kennt,
ein gerechtes Urteil: jedenfalls wird man sich angesichts
der vielen Spriinge und Briiche, die der Film nunmehr von
Episode zu Episode macht und die ihm zuweilen den Cha-
rakter eines auseinandergebrochenen Mosaiks geben, der
Kritik enthalten miissen, Sergej Bondartschuk sei aus dem
epischen Schritt herausgeworfen worden. Gegeniiber dem
ersten Teil fehlt eine gewisse Einheit. Wie der Film eigent-
lich aussieht, davon kann man einen Eindruck an dem mit
«Borodino» {iberschriebenen (im russischen Original drit-
ten) Teil gewinnen. Am stédrksten scheinen die Kiirzungen
im Schlussteil (dem vierten) zu sein; zwar breitet sich der
Brand Moskaus offenbar in der urspriinglichen Dauer aus,
indessen sind der Riickzug der Armee Napoleons und die
Schlacht an der Beresina nur noch bruchstiickhaft vor-
handen. Das bringt das Ganze aus dem Gleichgewicht.

Die Inszenierung der Schlacht von Borodino ist das
grossartigste historische Schauspiel dieser Art, das jemals
auf der Leinwand zu sehen war. Sergej Bondartschuk ist
nicht nur ein Regisseur, der gewaltige Menschenmassen
zu bewegen versteht, Heere, die sich eine Schlacht 'ie-
fern; er hat diese Schlacht in ihren wichtigsten Phasen re-
konstruiert und veranschaulicht so ein Stiick Militarge-
schichte. Schon das erhdht die Glaubwiirdigkeit der
Schlachtendarstellung. Natiirlich enthilt eine Rekonstruk-
tion nie die ganze Wahrheit — die Wahrheit des Gréassli-
chen und des Schreckens, die Krieg bedeutet —, aber der
Wirklichkeit ist Sergej Bondartschuk doch immerhin des-
halb naher, weil er keine pittoresken Arrangements der
Schlachtenszenen duldet. Er ist so realistisch wie méglich,
vermeidet aber jeden Naturalismus, der sich mit der Kunst-
gesinnung, die als Russe auch er vertritt, ohnehin nicht
vertragen wiirde. Seine Bildphantasie ist gross; die Tech-
nik, die schwierigsten Szenen des Kampfes darzustellen,
ist in seinen Hinden geschmeidig, und der Wechsel der
Standorte, von denen aus er die Evolutionen der Schlacit
aufgenommen hat, nicht nur vielfiltig, sondern von dra-
maturgischer Richtigkeit, so dass die Wirren des Schlacht-
geschehens nicht verwirren, sondern iibersichtlich werden.
Das ist, kurz gesagt, ein Meisterstiick der Massenregie.

Napoleon auf dem russischen Schlachtfeld in dem gross ge-
sehenen Film «Krieg und Frieden», 2. Teil, der soeben einen
Oscar erhalten hat.

Da der Film um mehr als eine Stunde gestrafft ist, wird
man sich hiiten, zu sagen, Sergej Bondartschuk sei es nicht
gelungen, die individuellen Schicksale — die Schicksale
des so grossartig, so menschlich dargestellten Pierre Be-
suchow, des Fiirsten Andrej und der Natascha — so in das
Kriegsgeschehen einzufiigen, dass ihre Wandlungen und
Brechungen unter dessen Einfluss nicht iberzeugen wiir-
den. Die Entwicklungen der drei Hauptpersonen jedenfalis
werden, wie Tolstoi sie beschrieben hat, durchaus verstand-
lich, und nicht nur das, sie sind auch in dieser filmischer
Darstellung notwendig bewirkt durch den Krieg. Allerdings
setzt sie fiir das volle Verstiandnis auch die Kenntnis des
ersten Teils des Films voraus oder, wenn diese fehlt, jeden-
falls die Kenntnis des Romans, der denn uberhaupt ver-
traut sein muss, damit der Film sich ganz erschliesst; iin
Unterschied zur amerikanischen Adaptation durch King Vi-
dor, die einen Digest durch den Roman Tolstois entwarf,
folgt Sergej Bondartschuk der Vorlage nicht nur in einemn
tiberspannenden Bogen, sondern Kapitel um Kapitel, ja
man wire versucht zu sagen, Seite um Seite.

Er tut das allerdings auch hier wieder nicht buchstiblich,
vielmehr lasst er sich von Tolstoi zu filmischen Assoziatio-
nen inspirieren. Im einzelnen wird man iiber die Assozia-
tionen, die im wesentlichen lyrische Modulationen von Ge-
fiilhlen und Gedanken sind, streiten kénnen — oft auch da-
riilber, was ihren Geschmack betrifft. Doch stdsst man sich
dort keineswegs, wo Naturstimmungen, in denen Sergej
Bondartschuk — einer ununterbrochenen Tradition des rus-
sischen Films iiberhaupt folgend — Gedanken und Gefiihle
versinnbildlicht, sentimental werden. Man stdsst sich daran
deshalb nicht, weil solche Sentimentalititen aufgehoben
sind in der breit stromenden Entfaltung des Gefiihls tiber-
haupt, aus dem dieser Film lebt. Eines Gefiihls, das seinen
Inhalt in der Leidensfiahigkeit, der Briiderlichkeit des rus-
sichen Volkes hat, die beide nicht verschiittet sind, ja ge-
rade in solchen Filmen wieder sichtbar werden. Natiirlich
steht «Krieg und Frieden» gerade dadurch im Zusammen-
hang mit dem Selbstverstindnis, das die Russen auch unter
der Herrschaft der Sowjets von sich ausgebildet haben.
Jedoch ist dieses Selbstverstiandnis in «Krieg und Frieden»
jenseits aller Propaganda kiinstlerisch ins Bild gesetzt.
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Teorema

Produktion: Italien 1968

Regie: Pier Paolo Pasolini

Besetzung: Silvana Mangano, Massimo Girotti,
Anne Wiazemsky, Terence Stamp

Verleih: Europa

FH. Ein goéttlicher junger Mann erscheint bei einer In-
striellenfamilie, die bisher gleichgiiltig dahingelebt hat. Nie-
mand weiss, wer er ist und woher er kommt, doch weht sine
liebevoll-mystische Aura um ihn. Als erste verliebt sich die
einfache Magd vom Lande Hals tiber Kopf in ihn und unter-
nimmt sogar einen Selbstmordversuch, den er verhindert,
wobei er gleichzeitig ihre Sexualwiinsche erfiillt. Seine ge-
heimnisvolle Anziehungskraft wirkt sich dann rasch nach-
einander auf die ganze Familie aus: auf die Mutter, den
Vater, den Sohn und die Tochter. Alle sind sie widerstands-
los getroffen von der unwiderstehlichen Sanftmut des rit-
selhaften Mannes, der ihre Sinne und Seelen zu befriedigen
weiss. Als er eines Tages seine Abreise ankiindigt, ver-
trauen sie sich ihm an und bestétigen ihm, dass seine Ge-
genwart ihr Leben verédndert habe, dass sie sich wieder ge-
funden hétten. Nur die landliche Magd weiss nicht, was
sagen, kisst ihm die Hande und kehrt in ihr Dorf zuriick.

Doch als der Fremde fort ist, filit die Tochter in einen
Zustand katatonischer Erstarrung. |hr Bruder will malen,
doch die Resultate sind katastrophal und enden in primi-
tiver Zerstorungswut. Die Mutter wird zur Nymphomanin
und geht auf die Strasse, um nachher in hysterisch-mysti-
sche Krisen auszubrechen. Der von Reue und Gewissens-
bissen zerquilte Vater verschenkt seine Fabriken an die
Arbeiter, reisst sich im Bahnhof die Kleider vom Leibe und
rennt briillend vor Verzweiflung in die Wildnis.

Sich selbst iiberlassen, |6st sich so die Familie ins Nichts
auf. Sie findet keineswegs die Kraft zu einem neuen Leben.
Nur die einfiltige Magd rettet sich ohne innere Konflikte
und wird in ihrem Dorf zur wundertatigen Heiligen, muss
allerdings auch das Martyrium einer solchen auf sich neh-
men. —

Der Film, eine marxistisch-katholisch-freudianische Mi-
schung, ist von tiefem, zweifellos von Freud beeinflussten
Pessimismus erfiillt: Was fiir eine Welt, in der mystische
Liebe solche Folgen hat! Allerdings exemplifiziert Pasolini
mit einer der von ihm gehassten kapitalistischen Industriel-
lenfamilien, die er von vornherein als unheilbar korrupt dar-
stellt. Sie wird durch die himmlische Botschaft vernichtet.
Solange der iiberirdische Bote da ist, verlduft alles gut,
doch allein gelassen stiirzt sie haltlos ins Nichts, weil sie
nach Pasolini als biirgerlich keinerlei innere Substanz mehr
besitzt. Sie kénnte nur durch eine stéindige, dussere Macht
gerettet werden. Im Gegensatz dazu steht die schlichte
Magd, die, ohne es zu wissen, als einzige siegreich aus
der Begegnung hervorgeht, weil sie anders als die biii-
gerliche Familie rein und aufrichtig ist. Deshalb kann sie
Wunder verrichten, tiber Déachern schweben ,wenn sie auch
in der schlimmmen Welt schliesslich lebendig begraben
wird, was nicht ihre Schuld ist.

Das ungeféhr will Pasolini wohl sagen, wobei sich die
Unméglichkeit fiir uns erkennen ldsst, ihm zu folgen. Es
steckt wieder eine revolutionédr einseitig zerstdreriscne
Tendenz in dem Film, die nirgends ein positives Ziel er-
kennen lasst, {iberall nur negatives Leben sieht, keinen
Weg weiss, selbst im Schicksal der von ihm sehr posttiv
geschilderten reinen Magd. Die Familie — und das ist
wohl mit ein Grund, dass man vor der Aussage des Films
kiihl bleibt, — weist schon lidngst keinen Familiensinn mehkr
auf. Jedes Mitglied ist rein egozentrisch nur auf sich ein-
gestellt, ohne jedes Verantwortungsgefiihl von Seite der

Eltern fiir die Familiengemeinschaft. Das trifft aber gerade
auf ltalien, wo der Familiensinn #dusserst stark entwickelt
ist, nicht zu, sodass der Fall keineswegs typisch ist, sondern
eher eine Ausnahme darstellt. Dadurch entfillt jedoch dis
Basis fiir das, was Pasolini mit dem Film wollte: ein Gleich-
nis. Es wirkt alles nicht ganz iiberzeugend, leicht gesucht.
spielerisch, fremd, ein einmaliger Sonderfall ohne weitere
Bedeutung. Es kénnte alles auch ganz anders ablaufen.

Allerdings weist der Film gestalterisch bedeutende Werte
auf. Wieder sind die Bilder von konzentrierter Kraft, ist die
Montage liickenlos und ohne die kleinste Ueberfliissigkeit
verdichtet, wird der Dialog auf das Notwendigste be-
schrénkt und alles nur durch Bildsprache ausgedriickt.
Auch wem der Film sonst unsympathisch ist, wird ihn als
dsthetisch wertvoll schitzen miissen.

Der Gast aus einer andern Welt und die Tochter des Hauses
in Pasolinis problematischem Film «Teoreman.

Die Milchstrasse

(La voie lactée)

Produktion: Frankreich/Italien 1969

Regie: Luis Bunuel

Darsteller: Paul Frankeur, Laurent Terzieff, Alain Cuny,
Edith Scob

Verleih: Monopol-Pathé, Genf

uj. Dieser neue Film von Luis Bunuel, der auf Anhieb als
Blasphemie erscheinen mag, erweist sich beim genaueren
Hinsehen als eine fragmentarische Studie liber die Institu-
tion der christlichen Kirche, ihrer Nebenerscheinungen und
Fehlleistungen. Der satirische und bissige Bilderbogen iiber
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die Verirrungen des Christentums schockiert jeden Glaubi-
gen, sei er nun Katholik oder Protestant. Dabei sollte de:
kritische Zuschauer nie aus den Augen verlieren, dass
Bunuels Angriffe sich nicht so sehr gegen das Christen-
tum wenden, als vielmehr gegen die Einrichtungen der
Kirche, insbesondere gegen den Klerus. Der Film kénnte
einen heilsamen Schock auslésen. Nichts wire indessen
verfehlter, als Bunuel zum Vorkampfer fiir ein neues Chri-
stentum zu machen. Der in Mexiko lebende Spanier Le-
kennt sich zum Atheismus. Dass er indessen den Mysterien
des spanischen Katholizismus nie ganz entronnen ist, be-
weist «Die Milchstrasse» erneut.

Die Milchstrasse: das ist der Weg zweier Vagabunden
und Pilger, die von Paris nach Santiago de Compostein
in Spanien wallfahrten. Das ist der Weg der Endlosigkeit,
der an vielen Stationen vorbeifiihrt. Unbeirrt ziehen Jean
und Pierre ihren Weg, zwei Gammler aus offenbar reii-
giosen Beweggriinden, die nichts als ihr Ziel im Auge ha-
ben und den Geschehnissen um sie herum indifferent ge-
geniiberstehen. Auf ihrem Pilgerzuge begegnen sie dem
Satan im Gewande eines schméchtigen, citroenfahrenden
Hippie-Jiinglings, sie wohnen der Hochzeit von Kana bei,
Jesus erscheint ihnen als sehr selbstsichere, jeder Demut
bare Person im historischen Gewande. Zwei Theologen
aus dem 17. Jahrhundert duellieren sich ihrer Lehren we-
gen, eine fanatische Nonne ldsst sich ans Kreuz schlagen,
Marquis de Sade foltert ein Mddchen, und die beiden Pilger
werden Zeugen der Orgie eines Kirchenfiirsten; spéter iau-
schen sie in einer seltsamen Herberge den Worten eines
pfiffigen Priesterleins, das von der unbefleckten Empfang-
nis Mariens und andern seltsamen Wundern zu berichten
weiss. Am Ende des Films, angesichts des Zieles scnon,
lassen sich die beiden Wallfahrer von einem Strassen-
médchen verfiihren.

Die Haltung der beiden Wallfahrer, von Paul Frankeur
und Laurent Terzieff hervorragend gespielt, verdient eine
eingehendere Betrachtung. lhre Beharrlichkeit, sich durch
nichts vom Wege abbringen zu lassen, die Tragik, die
darin liegt, dass die beiden ihr Ziel nie erreichen werden,
sind meines Erachtens die Schlussel zu diesem Film. ihr
Weg ist die Suche nach der Wahrheit, vielleicht nach der
christlichen Wahrheit. Diese Wahrheit kénnen Jean und
Pierre zwar vage erkennen, fassen oder gar begreifen
kénnen sie sie indessen nicht. Die Stationen unterwegs
sind die Sackgassen der Irrlehre, der Theologenstreite, des
Fanatismus, der Sektiererei. Bunuel sitzt iiber eine Kirche
zu Gericht, der er selber nicht mehr angehéren will. Bei
aller Distanz, die man gegeniiber diesem Film bewahren
soll und muss, gilt es zu erkennen, dass Bunuel manche
eitrige Wunde gefunden und auch aufgestochen hat. Die
Selbstgerechtigkeit der Institution, die Gott zu ihrem Werk-
zeug gemacht hat, statt seines zu werden, wird jedenfalis
entlarvt.

Luis Bunuel, der vor zwei Jahren nach der Fertigstellung
seines Films «Belle de jour» gesagt hatte, dies sei sein
letzter Film, macht es dem Zuschauer in «Die Milchstrasse»
nicht leicht: die Mischung von surrealistischen und christ-
lich-mystischen Elementen, der reiche Symbolgehalt und
stellenweise auch die Brisanz des Erzihlstils bereiten seibst
dem aufmerksam Folgenden schon Schwierigkeiten. Kommt
dazu, dass Bunuel eine fundierte Kenntnis der Bibel, des
Brauchtums der franzésischen und spanischen Katholiken
und die Erkenntnisse der Zusammenhinge von Kulturge-
schichte und Religion voraussetzt. Wer diese Vorausset-
zungen nicht erfiillt und unvorbereitet vor die Leinwand
sitzt, l1duft nicht nur Gefahr, sich mit Fortdauer des Films
zu langweilen, sondern wird auch vieles falsch verstehen.
Hier liegt die Schwiche dieses Werkes, das in einer teils
satten, teils fehlgeleiteten Christenheit eine reinigende
Aufgabe zu erfiillen hitte.

Die beiden Pilger haben viele, liberraschende Begegnungen
in Bunuels Film «Die Milchstrasse», zu bewaltigen.

Der Mann mit dem Glasauge

Produktion: Deutschland, 1968

Regie: Alfred Vohrer

Besetzung: Horst Tappert, Karin Hiibner, Hubert v.
Meyrink, Christiane Kriiger

Verleih: Rex

CS. Glasaugen soweit das Auge reicht. Der Morder tragt
ein Glasauge, bei den Leichen findet sich je ein Glasauge,
als Clubzeichen ist ein Glasauge vorzuzeigen, und im Geld-
koffer, der in einem Sarg mit Doppelboden liegt, glotzt ein
Glasauge den Inspektor Perkins an, als Horst Trappert
durch zahllose Tiren trappert, herum telephoniert und
schliesslich alles aufklart. Hubert von Meyerinck versucht
auch diesmal als Chef von Scotland Yard komisch zu sein,
denn in den Billardqueues ist Heroin verborgen, und die
Las Vegas-Girls sollen nach Caracas verschifft werden.
Doch Karin Hibner kennt die dortigen Bordellverhiltnisse
aufs beste, méchte nicht noch einmal dorthin zuriick, was
man ihr unschwer nachfiihlen kann. Doch zu der Ehe mit
dem ebenso reichen wie drogensiichtigen jungen Lord
langt’s nicht, denn in deutschen Edgar Wallace-Verfilmun-
gen herrschen Schuld und Siihne vor, und auch diesmal hat
Alfred Vohrer einen weiteren Regieversuch unternommen.
Er befolgt wie stets die Formel «Es ist unmdglich, von Edgar
Wallace gefesselt zu werden».

Der Sergeant
The Sergeant

Produktion: USA, 1968

Regie: John Flynn

Besetzung: Rod Steiger, John Philip Law
Verleih: Warner

ms. Nach einem Roman von Denis Murphy hat John
Flynn «The Sergeant» gedreht: fiir Hollywood ein Film,
der ein Tabu wegschafft, das der Moralkodex der amerika-
nischen Filmmetropole bisher hochgehalten hatte. Der Feid-
weibel ist ein Homosexueller. Weder vom Drehbuch her,
das sauber gearbeitet ist, noch von der Inszenierung her,
die ebenso gekonnt wie konventionell ist, wird das Thema
sensationell hochgespielt. Worum es John Flynn vor allem
offenbar geht, ist das: er will die Psyche eines Mannes be-
greiflich machen, der sein ganzes Leben lang in einer Man-
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Rod Steiger reisst durch eine Meisterleistung in der Titel-
rolle den sonst durchschnittlichen Film «Der Sergeant» her-
aus.

nerwelt, dazu in einer hierarchisch geregelten, verbringt,
keine Familie hat und seine Empfindungskraft immer init
Ménnern konfrontiert sieht; der Freundschaft sucht, mit ihr
sich aber schwer tut, weil seine Liebesfidhigkeit und sein
Trieb sich in einer Welt, die das Weibliche ausschliesst,
gewandelt haben. Er wehrt sich, aber unterliegt; er macht
sich selber stark und lehrt seinen jungen Soldaten, den ear
bevorzugt, dass nur der Starke zihlt; dahinter versteckt
er seine eigene Schwiche, deren Opfer er schliesslich
wird.

Das schwierige und heikle Thema steht und fallt mit dem
Darsteller einer solchen Rolle: Rod Steiger bewdltigt sie.
Zwar hat ihn Hollywood hier bereits in das Klischee des
Kraftnaturells mit feinerem Innenleben eingespannt, doch
Rod Steiger, von einigen Momenten der Chargierung ab-
gesehen, fiillt das Klischee aus, ja sprengt es. Seine psy-
chologische Intelligenz ist gross, seine Fahigkeit, die Mie-
nen zu wechseln, stupend. Die Person des Sergeanten wird
doppelbédig, lange bleibt sie undurchsichtig, und wenn die
Veranlagung eindeutig wird, dann gewinnt sie auch die
Kraft des Tragischen.

MacKenna’s Gold

Produktion: USA, 1968

Regie: J. Lee Thompson

Besetzung: Gregory Peck, Omar Sharif, Lee J. Cobb,
Eli Wallach

Verleih: Vita

ms. Als ein gigantischer Western wird «MacKenna's
Gold» angekiindigt. Gigantisch ist er in der Tat: auf der
Riesen!cinwand, tber die der 70 mm-Film abrollt, schwelgt
die Landschaft und galoppiert auf den Zuschauer, der sich
selbst im Sattel wahnt, in wilden Wirbeln zu. Sie ist Rah-
men und Hintergrund fiir eine Geschichte, die aus Melo-
drama und Grand-Guignol, langen Ritten und harten Kdmp-
fen bunt gemischt ist. Alles reitet nach Gold, die Despe-
rados, angefiihrt von dem Mexikaner Colorado, die ehren-
werten aber dummen Biirger von Hadleyburg und die in-
dianer vom berserkenden Stamm der Apachen. Mit ihnen
reitet der Marshall MacKenna, der als einziger das ge-
heimnisvolle Tal des Goldes kennt; er reitet als Gefangener
also unfreiwillig, und an das Gold glaubt er nicht. Hinter
allen aber reitet die Yankee-Kavallerie her. Auch Frauen

sitzen im Sattel, eine zerbrechliche Blonde, Geisel auch
sie; und eine eifersiichtige Indianerin, nebst andern Squaws.
Das Gold blendet sie alle, und tiber allen kreist der Geier.
J. Lee Thompson hat den Film inszeniert: bombastisch. Es
ist bemiihend, wie man in Hollywood, bedringt vom Fern-
sehen, das den Western ganz billig usurpiert hat, von der
verlasslichen Spur des guten Wildwestern abgekominen
ist. Die Landschaft von Arizona, mit der einst ein John Ford
die Reiterstories zum Mythos verschmolz, ist zum Spektake!
degradiert, das man mit Hilfe aller technischen Effekte
ausbreitet. Die Handlung ist zum Melodrama aufgeplustert,
mit Sex angereichert und mit Bésewichtern aller Hautfar-
ben voligestopit: genusslich ,grisslich soll es zugehen!
Und so geht es denn auch zu, bis zum letzten Kampf. Das
Grésslichste aber ist der pathetische Tiefsinn, mit dem,
aus dem Mund eines Erzdhlers, die ganze Geschichte
libergossen wird. Er macht «MacKenna's Gold» vollends
gigantisch: zum Kitsch.

M. Schlappner
Filme und ibre Regissenre

Mit Portrits von Luchino Visconti, Michelangelo
Antonioni, Ingmar Bergman, Luis Bunuel, Federico
Fellini, Jean-Luc Godard, Roman Polanski.

196 Seiten, 7 Abbildungen, mit einer Filmographie als
Anhang, kartoniert 14.—.

Martin Schlappner, Filmkritiker und Dozent an der
Filmakademie in Berlin, vermittelt kenntnisreiche
Interpretationen von sieben wichtigen Gestalten des
Films. Einleitend berichtet der Autor iiber Georg
Mélies, den eigentlichen Entdecker des Films, und
abschliessend untersucht er die soziologischen und
sozialpsychologischen Aspekte des Films in der Bezie-
hung zur Dichtung.

Verlag Hans Huber

Bern, Stuttgart, Wien

Erni & Co
Clichés
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