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FILM
KRITIK
Ry

L'Aveu

Produktion: Frankreich, 1969

Regie: Costa-Gavras

Kamera: Raoul Coutard

Darsteller: Yves Montand, Simone
Signoret, Gabriele Ferzetti, Michel Vitold
Verleih: Distributeur de Films, Genf

uj. Costa-Gavras — bei uns erst mit «Z»
eigentlich bekannt geworden — hat erneut
.einen hochpolitischen Film gedreht. Bil-
dete bei «Z» die Lambrakis-Affare in
Griechenland den Hintergrund zu einem
Werk, das die Bedrohung der Freiheit im
totalitaren Staat analysierte, ist es in
«L'Aveu» der berihmte und berlichtigte
Slansky-Prozess, der 1952 in der Tsche-
choslowakei stattfand und den meisten
der 14 Verurteilten nach monatelangen
Verhoren und Folterungen das Leben
kostete.

Zum historischen Geschehen: Um wirt-
schaftliche und innenpolitische Schwie-
rigkeiten vor dem Volk zu verbergen, be-
schworen die tschechoslowakischen
Machthaber 1952 einen gewaltigen
Schauprozess herauf, in dessen Verlauf
14 Regierungsmitglieder, unter ihnen
Rudolf Slansky, wegen angeblichen Lan-
desverrates zum Tode oder zu langen
Zuchthausstrafen verurteilt wurden. Un-
ter ihnen befand sich auch der Vizemini-
ster flr auswartige Angelegenheiten,
Artur London. Er, der wohl nur durch die
Tatsache, dass seine Frau gute Beziehun-
gen zum franzésischen Geheimdienst
hatte, mit dem Leben davonkam, schrieb
nach Beendigung der stalinistischen Ara
und nach seiner Rehabilitation seine Er-
lebnisse in einem erschutternden Bericht
nieder. Dieses Buch — es wurde wahrend
der kurzen und hoffnungsvollen Zeit des
Prager Frihlings veroffentlicht — hat Lon-
don diesen August die tschechoslowaki-
sche Staatsbirgerschaft gekostet. Es ge-
schah dies im Rahmen der Sauberungen
durch das von der Sowjetunion prote-
gierte Regime der Gegenwart. London
lebt heute in Paris.

Costa-Gavras schildert das dustere Ge-
schehen jenes Schauprozesses mit Ab-
sicht nicht an der Figur des Hauptange-
klagten Slansky, sondern an der eher un-
tergeordneten Personlichkeit des Vize-
Aussenministers. Er erreicht damit, dass
sein Werk nichtin den historischen Gege-
benheiten stecken- und damit rein histo-
risches Dokument bleibt, sondern zum
Modellfall wird: zum Modellfall fir die
Bedrohung der Freiheit und Unabhangig-
keit in einem von rlcksichtslosen Macht-
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habern gefiihrten Staat. « L'Aveuy — mit
den Mitteln des amerikanischen Thrillers
perfekt gestaltet und hervorragend ge-
spielt — wird zu einem einzigen Aufschrei
gegen jene Regimes, deren Politik das
Gesicht des Menschlichen verloren hat
und bloss noch von Interessen, Prestige-
gedanken und der totalen Macht be-
herrscht wird. )

Der Film beginnt mit der spiirbaren Uber-
wachung des Politikers London und zeigt
in gespenstischen Bildern — etwa durch
die Verfolgung auf der Heimfahrt oder die
Wachtablosung der Schergen vor seinem
Hause — die heraufbeschworene Bedro-
hung. Spater dann wird London (von
Yves Montand in geradezu bedngstigen-
der Weise verkorpert) verhaftet und ein-
gekerkert. Damit beginnt fir ihn eine
Kette endloser Leiden, Folterungen und
Verhore. Die Schilderung des langsam
verzweifelnden Menschen, der durch die
Henkersknechte des Geheimdienstes
nach und nach gebrochen und schliess-
lich zum willigen Instrument seiner
Hascher wird, ist in dem Film derart reali-
stisch und beklemmend vorgenommen
worden, dass der Kinobesucher zu frieren
beginnt und in den Nerven strapaziert
wird. Die filmischen Mittel zu dieser pak-
kenden Darstellung liegen im exakten Er-
fassen des Dekors (der dusteren Gefang-
niszellen und der kahlen Verhorraume),
der qualenden Ungewissheit des Gefan-
genen, die sich, verstarkt durch die un-
menschliche Behandlung, nach und nach
in sein Gesicht hineinfrisst, und ganz
zweifellos auch durch den gezielten Ein-
satz des Dialogs und der Gerausche.

Als physisch und geistig gebrochener
Mann ist London nach Monaten schliess-
lich bereit, alle ihm unterschobenen An-
schuldigungen zu gestehen. Jetzt ist der
Augenblick gekommen, um ihn fir das
Schauspiel des Prozesses — einer genau
festgelegten Maschinerie zu Propagan-
dazwecken — zu praparieren. Korperlich
geschieht dies mit Hohensonne, Kalzium-

spritzen und guter Kost, psychisch mit
dem Auswendiglernen der am Prozess
gewtlnschten Aussagen. Ligen und
hohle Versprechungen bringen den Ge-
fangenen so weit, dass er auch dies zu tun
sich bereit erklart. Der Prozess letztlich ist
reine Schau, Staatspropaganda und Ab-
lenkungsmanover zugleich, fir die mei-
sten der Angeklagten indessen ein tod-
liches Drama.

Costa-Gavras hat mit «L'Aveu» keinen
Film gegen den Kommunismus gedreht.
Der Regisseur weicht ganz bewusst einer
Ausspielung der Ideologien des Westens
gegen jene des Ostens aus. Sein Anliegen
ist allein die Entlarvung des Bosen in der
Tyrannei und die Tragik des durch die
eigenen Reihen verratenen Revolutio-
nars. Denn London ist Kommunist und
Kampfer. Er hat im spanischen Birger-
krieg mitgekampft, hat sich im Zweiten
Weltkrieg auf die Seite des franzosischen
Widerstandes geschlagen und bekannte
sich in der Tschechoslowakei fir einen
humanen Sozialismus und Kommunis-
mus. Auch die ungezahlten Leiden, die
ihm dieses Bekenntnis eingebracht hat,
haben ihn von seinem Bekenntnis zum
Kommunismus, der im Prager Frihling
Ansatze zu seiner idealistischen Vorstel-
lung zeigte, nicht abbringen kénnen.
Nutzlich fir die Betrachtung dieses Fil-
mes, der durch seine innere und dusser-
liche Dramatik zu fesseln weiss, ist die
Kenntnis der historischen Hintergriinde,
die wohl am besten durch die Lekttlire des
bei der Edition Callimard erschienenen
Werkes von Artur und Lise London er-
folgt. Wie schon «Z» vermag dieser Film
vor allem auch gerade junge Leute sehr
anzusprechen, wobei zu bemerken ist,
dass « L'Aveu» trefflicher gestaltet und in
seiner Aussage wesentlich direkter ist als
der Film Gber die Ermordung Lambrakis.

Yves Montand als A. L. in Costa-Gavras
«L'Aveu»




L'enfant sauvage
(Das Wolfskind)

Produktion: Frankreich, 1970

Regie: Frangois Truffaut

Darsteller: Jean-Pierre Cargol, Francgois
Truffaut, Frangoise Seigner, Paul Ville
Verleih: Unartisco, Zurich

rn. Das Thema von der Isolierung des
Menschen durch den Menschen, einer
von verstandnisloser Umwelt aufge-
zwungener Einsamkeit, erklingt als Leit-
motiv im Schaffen des jetzt 38 Jahre
alten Filmschopfers Frangois Truffaut:
Die blrgerliche Gesellschaft halt ihre
Aussenseiter fern. Im Erstlingswerk des
Franzosen, «Les quatre cents coups»
(1959), wurde die Geschichte eines im
eigenen Elternhause vereinsamenden
Knaben erzahlt und in « Fahrenheit 451 »
die Verfolgung von Individualisten
durch  einen anonymen, totalitaren
Staatsapparat. Und selbst in dem skurri-
len «Tirez sur le Pianiste» oder im Krimi-
nalreisser « La siréne du Mississippi», in
dem Truffaut in wunderschonen Bildern
seinen amerikanischen Vorbildern Hitch-
cock und Hawks ein Denkmal setzt
(beides Streifen, in denen Lust an lronie
«intellektueller Schwermut» uUberwog),
wird von «Outsidern» erzahlt. Mit
«L’enfant sauvage» nun, wohl dem for-
mal klarlinigsten und schlichtesten, in-
haltlich aber seinem bisher feinfiihlig-
sten, schonsten und reifsten Werk, hat
Truffaut fur sein Anliegen die wohl an-
gemessenste literarische Vorlage gefun-
den: die wahre Geschichte eines «Wild-
kindes», das, wie ein Tier im Walde auf-
gewachsen, im Alter von 11 oder 12
Jahren «eingefangen» wurde und nur
dank glicklichen Umstanden nicht in
einer grausamen «zivilisierten» Umwelt
verkam, sondern im Hause eines sensi-
blen Arztes und Erziehers einen Hauch
von Geist verspuren durfte.

Im Jahre 1789 wurde in einem Wald im
Departement Aveyron (Frankreich) von
Jagern ein «Wildkind» aufgespdrt, das
einem elendiglichen Schicksal in einer
Irrenanstalt der damaligen Zeit nur des-
halb entging, weil sich der Arzt Jean
Itard in Paris des Kindes annahm, ihm
den Namen Victor gab und versuchte,
die triebhafte, in volliger Freiheit dahin-
vegetierende Kreatur mit den heilpad-
agogischen Mitteln des 18.Jahrhunderts
zum ethisch und moralisch verantwor-
tungsbewussten Menschen zu erziehen.
Victor stand wahrend Jahren (im Film
aus dramaturgischen Griinden auf einige
Monate zusammengerafft) in Behand-
lung des Arztes, dem, trotz gewaltiger
Erfolge im Falle Victor der Hohepunkt
seines erzieherischen Wirkens versagt
blieb: das einstige «Wildkind» lernte nie
sprechen. Denn: erst die Sprache bildet
den Menschen recht eigentlich zum be-
wussten Wesen — sie ist das Bindeglied
zwischen denkenden und fihlenden
humanen Wesen.

Uber den Sinn, den Truffaut seinem
Film geben wollte, ist geschrieben wor-
den: «Sichtbar und erlebbar zu machen,
dass die Natur uns Menschen als Erbe

zukommt, die Kultur aber als Produkt
der Erziehung» (Neue Zircher Zeitung
Nr.471 vom Samstag, 10.Oktober
1970). Das heisst, dass der Mensch sich
erst vollendet, wenn er Zugang zum
Reich der Kultur findet. Dies wiederum
setzt die Kenntnis von Moralbegriffen
sowie eines Bewusstseins des Gewis-
sens voraus. Nun liegt aber gerade die
Ethik des Erziehens in der Verantwor-
tung des Erziehers: Victor, der wilden
Schonheit und erregenden Grausamkeit
unbezahmter Natur entrissen, wird wohl
teilweise zum Menschen geformt, indem
er mit Kultur und Bildung konfrontiert
wird. Doch kann (und darf) Erziehung
an sich noch lange kein gultiges Wert-
urteil sein, da sie mit fortschreitender
Erkenntnis der menschlichen Psyche
immer wieder in Frage gestellt wird
(oder besser: gestellt werden muss).
Truffaut will indessen die heilpadagogi-
schen Mittel, die Itard zu seiner Zeit zur
Verfligung standen, keineswegs ironisie-
ren, zeigt aber gerade durch deren Un-
vollkommenheit, dass sich die Bedeu-
tung des Erziehens im Weiterbilden des
Erziehers selber manifestiert.

Truffaut schneidet in «L'enfant sau-
vage» (bewusst oder unbewusst ist be-
deutungslos) ein brennendes Thema an:
die Einsamkeit und Verlorenheit des
menschlichen Wesens in einer Gesell-
schaft, die an ihrer Beziehungslosigkeit
krankt. Die grenzenlosen Wiisten, die
zwischen Menschen bestehen konnen,
die abgrundtiefe Verstandnislosigkeit,
werden nicht nur im Verhaltnis einer
verstandnislosen Umwelt zu einem
«Wildkind» sichtbar: es ist auch im
Jahre 1970 ein Grundproblem mensch-
lichen Zusammenlebens. Damit rickt

«L’enfant sauvage»: Regisseur Frangois
Truffaut spielt den Arzt Jean ltard, der
sich um das Wolfskind (Jean-Pierre
Cargol) bemiht

der stille und schone Film, der auf jeg-
liche avantgardistische Kameraspielerei
verzichtet und sogar (dem Film-Fan
wird’'s warm ums Herz) antiquierte
Rundblende aus dem Requisitenkoffer
des deutschen Stummfilme ausgrabt,
in die Nahe der Werke Antonionis, Fel-
linis oder Bergmans. Doch stand der
empfindsame, durch seine Intelligenz
gesteuerte, kiinstlerische Philosoph Truf-
faut, ehemaliger Mitbegrinder der « Nou-
velle Vague», in der Thematik seiner
Filme den mit existentiellen Problemen
ringenden Italienern oder dem Gott-
sucher aus Schweden nicht ungemein
viel naher als seinem inzwischen als
Propheten des «totalen Kinos» verehr-
ten Kollegen « Saint» Jean-Luc « Cinema»
Godard?

Truffaut hat die Rapporte des Arztes
Jean ltard, der sich des «Wildkindes»
angenommen hatte in der Schrift «Les
enfants sauvages, mythe et réalité» von
Lucien Malson gefunden, die dieser
1964 herausgegeben hatte. Mit einer
Analyse des Kinderarztes Professor
Dr.med.Jacob Lutz (Zirich) versehen,
sind diese Berichte in deutscher Uber-
setzung seit funf Jahren auch in der
Schweiz verbreitet (Rotapfel-Verlag,
Zirich und Stuttgart).

The Lion in Winter

(Der Lowe im Winter)

Produktion: Grossbritannien, 1968
Regie: Anthony Harvey
Darsteller: Peter O'Toole,
Hepburn

Verleih: MGM, Zirich

Katharine

mm. Episoden aus dem Leben Heinrichs
Il. von England sind schon zu verschie-
denen Malen verfilmt worden. Am ein-
drucklichsten war wohl bisher die
Adaption des Bihnenstiickes von Jean
Anouilh, «Beckett ou L'Honneur de
Dieu», mit Peter O'Toole als Heinrich
und Richard Burton als Beckett. Der
neueste Film nun ist ein Bilderbuch aus
den letzten Lebensjahren des blutvollen
Konigs. Zur Weihnachtszeit des Jahres
1183 ruft der alternde Monarch (P.
O’Toole) seine Familie auf die Winterresi-
denz, um einen Nachfolger zu bestim-
men: dieser soll die junge franzosische
Prinzessin Alix, die Geliebte Heinrichs,
heiraten und damit ein altes Verspre-
chen gegeniiber Frankreich einldsen.
Eleonore (K.Hepburn), Heinrichs recht-
massige Gattin, darf fir ein paar Tage
den Ort ihrer zehnjahrigen Verbannung
verlassen, die drei Sohne finden sich
ebenfalls ein, und Konig Philipp von
Frankreich als fordernder Partner ist
auch mit von der Partie. Es hebt ein
Uberraschungsreiches Tauziehen zwi-
schen den genannten Hauptpersonen
an; alle intrigieren gegen alle, um sich
selber oder einem Favoriten die Konigs-
krone zu erringen. Kénig und Konigin
sind dabei die treibenden Krafte: sie
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umgarnen ihre eigenen Kinder, spinnen
ein Netz aus Lige und Halbwahrheiten,
in dem alle zappeln. Die Hass-Liebe
trennt und eint die beiden Gatten,
putscht sie auf zu bodenlosen Gemein-
heiten und stirzt sie in Abgrinde der
Enttauschung Uber die verlorene Liebe.
In erbittertem Zweikampf messen sich
die beiden mit den scharfgewetzten
Klingen ihrer «losen Mauler»: Die Ehe-
gatten ersparen sich keine Erniedrigung,
jedes Mittel ist erlaubt. In kurzen
Kampfpausen wird Atem geschopft,
scheinbare Annaherungen dienen nur
dem Aushecken neuer Listen und Rén-
ke, immer und immer wieder soll der
«Gegner» verwirrt werden. Das grausa-
me Spiel wird bis an den Rand der Er-
schopfung getrieben, doch die Ketten
der langjahrigen Gewohnung an den
Ehekampf lassen sich nicht sprengen.
So lustvoll der verbale Krieg zweier star-
ker Personlichkeiten auch gefiihrt wird,
so eng bleibt die personliche Bindung
uber allen Hader hinweg aufrecht. Trotz
aller Demiitigungen flackert die erlo-
schende Liebe von neuem auf: der Fas-
zination des Partners kann man sich
nicht entziehen. Staatsraison hin oder
her — die menschliche Bindung, so labil
sie auch scheint, fallt ins Gewicht.

Die schauspielerischen Leistungen sind
iberragend, allen voran Peter O'Toole in
seiner verwundbaren Lowenhaftigkeit
mit Learschen Zigen und Katharine
Hepburn mit kaltester Grandezza eines
doch nicht unzerbrechlichen Weibes.
Der spritzige Dialog reiht Pointe an
Pointe, frech und zynisch, ohne plump
oder langatmig zu werden. Die riesige
Burg mit ihren verwinkelten Gangen,
Gemachern und Verliesen ist verstarken-
des Abbild fir das standige Hin und Her
der wechselnden Meinungen und
Schachzige im bravourds gemeisterten
Intrigenspiel.

Katharine Hepburn in
«The Lion in Winter»

Die zwei Verfolgten in
«Figures in a Landscape»
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Figures in a

Landscape
(Menschenjagd)

Produktion: England, 1970

Regie: Joseph Losey

Drehbuch: Reginald Beck (nach Barry
England)

Kamera: Henri Alekan

Darsteller: Robert Shaw (Mac Conna-
chie) und Malcolm McDowell (Ansell)
Verleih: Columbus, Zirich

bj. Joseph Losey, einer der Brecht am
nachsten stehenden Regisseure der Ge-
genwart, reduziert in seinem letzten Werk
eine gegebene, ausserliche Realitat aufs
Elementarste und setzt mit einfachen,
rigorosen Strichen eine innere Wirklich-
keit, ein beklemmendes Zusammenwir-
ken reicher Metaphern in eine Zeichen-
sprache um, wo nichts formuliert wird,
was nicht seine unverwechselbare, kon-
zise und feste Form gefunden hat. Dabei
meint Losey in keinem Augenblick das,
was er zeigt: doch er zeigt auf perfekt dia-
lektische Art das auf, was er meint.
Dadurch wird ein vermeintlicher Aktions-
film zu einer packenden, abstrahierten
und doch dichten Darstellung des Men-
schen schlechthin, der sich auf einer aus-
weglosen Flucht befindet, auf einer
Flucht vor sich und dem Schlechten wie
auf einer Flucht vor einer anonymen,
libermachtigen Macht.

Zwei Manner werden gejagt. Der Mythos
der Verfolgung taucht auf. Sie hasten,
von einem Helikopter und Infanteristen
verfolgt, der Grenze zu, einer unbenann-
ten Grenze, von der sie sich umsonst die
Rettung erhoffen. Dabei geht Losey lber
das in seinen Filmen so oft zitierte und
nicht selten auch strapazierte Diener-
Herr-Verhaltnis hinaus. Was ihn an dieser
Menschenjagd, an diesem Aufzeigen

auch eines Krieges, der bereits im Einzel-

nen beginnt, interessiert, sind die Hinter-
grinde der physischen Spannung, ihre
psychischen Auswirkungen, der Blick
durch die einfache Oberflache hindurch
auf jene Schichten, die Allgemeinglltiges
und Spezielles zugleich freilegen.

Mit einem eigentimlich epischen Realis-
mus, leise, eindringlich und ausserst spar-
sam in den Mitteln, folgt Losey den bei-
den Flichtenden durch die natirliche
und beklemmende Weite der (spani-
schen) Felsenlandschaft, deren Verlas-
senheit und kiihle Schonheit etwas Uber-
naturliches, Ewiges ausstrahlt und deut-
lich macht: Hier befinden sich zwei Men-
schen in einer eigentlichen Selbstumkrei-
sung, auf einer hoffnungslosen Flucht.
Wie alle Landschaften und Dekors Loseys
lasst auch diese Ode keinen Ausbruch
aus einem gegenwartigen Zustand zu.
Der Mensch bleibt ein auf ewig Einge-
schlossener.

Durch die Reduktion des Geschehens auf
die zwei Flichtenden und die metaphori-
sche Verfolgung bekommt Losey die ver-
schiedensten wechselseitigen Bezie-
hungen in den Griff, so etwa das System
der Beherrschung, der Demiutigung, der
Degradation durch den Krieg, die Eskala-
tion der Gewalt und letztlich das unge-
stime und unbedingte Bedirfnis, das
jeder der beiden verletzbaren Manner
nach dem andern verspurt, und zugleich
das tragische Unvermogen, aus seiner
eigenen Umklammerung auszubrechen,
den Kontakt zum andern herzustellen und
sich damit verstarken zu konnen. Sowohl
Mac, der undifferenzierte, instinktive
«countrymany, wie der jungere, feinere,
verletzbarere Ansell bleiben in ihrer un-
vollkommenen, fragmentarischen Exi-
stenz gefangen, genau in dem Masse, wie
die beiden zusammen Gefangene der
Verfolgenden bleiben. Und vielleicht ist
es gerade der triebhafte Mac, der am
Schluss, direkt vor der «rettendeny»
Grenze erkennt, dass es in dieser todlich
modellierten Welt keinen Ausbruch gibt:
sein Tod, sein letztes, rachendes, ver-
zweifeltes und auch hoffnungsloses Auf-
baumen gegen den feindlichen Helikop-
ter kann Zeichen blinden Hasses und Zei-
chen indirekten Suizides sein.

Loseys Komplexitét ist nicht nur im Ver-
haltnis der beiden untereinander und — als
Einheit — gegentber den Verfolgern von
atemberaubender Ambivalenz; die Bezie-
hungen gegenuber den ins Geschehen
verwickelten Dorfbewohnern, Bauern
und Hirten, die von beiden Seiten terrori-
siert werden, mahnen uns an das Bild des
Krieges und an das eines sehr aktuellen
Konflikts, an den Losey in einigen unver-
gesslichen Bildern anspielt. Gegenlber
anderen Werken des amerikanisch-eng-
lischen Regisseurs fehlen indessen in
«Figures in a Landscape» alle Uberdeut-
lichkeiten, all die wissenden Blicke in den
Zuschauerraum; in einem wirkungsvollen
Gegeneinander von Ruhe und Statik,
Direktheit und Distanzierung, Sensibilitat
und scharfer Intelligenz werden Modelle
menschlicher Existenz und genau beob-
achteten Verhaltens greifbar, die in der
Kameraleistung Alekans und in der Dar-
stellung durch Robert Shaw und McDo-
well ein wirkungsvolles Aquivalent finden.



| Girasoli

(Sonnenblumen)

Produktion: Italien, 1970

Regie: Vittorio de Sica

Besetzung: Sophia Loren, Marcello
Mastroianni, Ludmilla Savelyeva
Verleih: MGM, Zurich

kh. Bekannte Namen sichern diesem
Film den Publikumserfolg; Namen aber
auch, die verpflichten. Von Vittorio de
Sica vor allem, dessen Werke ja immer
die Hand des Meisters zeigten, erwartet
man Uberdurchschnittliches. Mit etwas
gemischten Gefihlen hingegen verlasst
man das Kino und kann der Geschichte
nicht ganz froh werden.

Eine Italienerin, deren Gatte wahrend
des Zweiten Weltkrieges an der Ostfront
verschollen ist, fahrt nach Russland, um
ihren Mann zu suchen. Sie findet ihn
denn auch, allerdings ist er nun mit ei-
ner Russin verheiratet und hat ein Kind.
Fassungslos kehrt sie nach ltalien zu-
rick. In Rickblenden haben wir erfah-
ren, wie heiter die Liebe zwischen Anto-
nio und Giovanna — noch fern vom
Kriegsgeschehen — war. Nach der Heirat
mit Giovanna geniesst Antonio seinen
zwolftagigen Urlaub in vollen Zugen
und versucht nachher, indem er Geistes-
gestortheit vortduscht, sich vom Militar
freizumachen. Dieser Plan misslingt
klaglich, und als «Freiwilliger» wird er
an die Ostfront geschickt. Nach dem
Krieg wartet Giovanna vergeblich bei
den Ankinften der Heimkehrerziige auf
ihren Mann. Von einem zurlickkehren-
den Soldaten erfahrt sie, dass Antonio
auf der Flucht dem Erfrieren nahe im
Schnee liegengeblieben sei. In Russland
berichtet ihr dann die zweite Frau Anto-
nios, wie sie ihn gefunden und gesund
gepflegt hat.

Bis zur Begegnung Giovannas mit ihrem
wiederverheirateten Mann wirkt die Ge-
schichte durchaus glaubhaft und be-
wegt durch eine echte Tragik. Leider
muss dann aber der Film — irgendwel-
chen unerfindlichen Gesetzen gehor-
chend — noch weitergehen. Antonio be-
gibt sich namlich nach lItalien, sucht
dort seine erste Frau auf, die nun aber
mit einem Mann zusammenlebt und
ebenfalls ein Kind hat. Nachdem er eine
Nacht in ihrer Wohnung verbracht hat,
fahrt er nach Russland zurick. Diese
Symmetrie der Ereignisse ist Uberflissig.
Das ist nun zu sehr Anhangsel; da wird
nichts mehr vertieft, sondern nur noch
in die Breite geschlagen. Eindrucksvoll
bleiben dagegen einige starke Szenen im
ersten Teil des Films: die Bilder vom
russischen Kriegswinter etwa, dann die
Aufnahmen der endlosen Massengraber,
die zum Teil mit weiten Sonnenblumen-
feldern Uberwachsen sind, schliesslich
die heimkehrenden Kriegsgefangenen im
Mailander Bahnhof. Hier spurt man et-
was von den unmenschlichen Schrek-
ken des Krieges. Als Kontrast dazu wir-
ken die heiteren Liebesszenen im som-
merlichen Italien um so friedlicher.
Diese allgemeine Tragik des Kriegsge-
schehens bleibt jedoch meistens im

«Two Mules for Sister Sara» mit
Clint Eastwood
und Shirley MacLaine

Hintergrund. Im Zentrum stehen die
Einzelschicksale, die aber immer wieder
ins Ruhrend-Sentimentale abzugleiten
drohen. Ohne den beachtlichen Leistun-
gen der Hauptdarsteller Abbruch zu tun,
ist «l Girasoli» im wesentlichen halt
doch ein Starfilm, bei dem der Schau-
spieler nicht in erster Linie fur die Rolle,
sondern die Rolle fir den Schauspieler
da ist.

Offen bleibt letztlich die Frage, was den
italienischen Kriegsgefangenen bewo-
gen haben mochte, in Russland zu blei-
ben. Dankbarkeit fur seine Retterin
scheint ein etwas schwaches Motiv zu
sein. Da die Szenen in Russland an Ort
und Stelle gedreht wurden, erhalt man
andeutungsweise auch einen Eindruck
vom Leben in der Sowjetunion, das sich
nicht unvorteilhaft von der italienischen
Szenerie abhebt. Soll damit vielleicht
gesagt werden, dass sich auch in der
UdSSR leben lasst?

Two Mules
for Sister Sara

(Ein Fressen fur die Geier)

Produktion: USA, 1969
Regie: Don Siegel
Darsteller:  Clint
MacLaine

Verleih: Universal, Zurich

Eastwood, Shirley

uj. Wer sich Don Siegels friherer knall-
harter Filme erinnert — etwa « Coogans
Bluff» — und ahnliches auch hier erwar-
tet, wird enttauscht sein. Der amerikani-
sche Regisseur reitet diesmal die heitere
Welle, will nichts anderes als unterhal-
ten und die Filmgattung des neueren

Westerns auf den Arm nehmen. Darum
wissend, dass das Fach der Parodie ein
schwieriges ist, hat er es an nichts feh-
len lassen und berihmte Namen um
sich geschart. So schrieb kein Geringe-
rer als der bekannte Western-Regisseur
Budd Boetticher das Buch, komponierte
kein anderer als Ennio Morricone
(«Once Upon a Time in the West») die
Filmmusik. Mit Clint Eastwood, einer
Figur, die im ltalowestern und in ahn-
lichen Produkten amerikanischer Prove-
nienz eine Schlusselstellung einzuneh-
men beginnt wie John Wayne im klassi-
schen  Wildwestfilm, und  Shirley
MacLaine hat er zudem zwei Darsteller
fir die Hauptrollen gefunden, die uber-
zeugen und den Spass zur Vollendung
fahren.

Shirley MacLaine spielt die Sister Sara,
eine Nonne, die eigentlich gar keine ist.
Zu verraten, was sie wirklich ist, wirde
heissen, den Zuschauer um eine Pointe
des Films zu bringen. Jedenfalls wickelt
sie den stahlharten Westerner Hogan
wist um den Finger und macht ihn,
dem es — getreu nach dem Vorbild fri-
herer Filme — allein um das liebe Geld
geht, zum Werkzeug im Kampf des
mexikanischen Volkes gegen seine
Tyrannen und zum ... Stop. Requisiten
zum turbulenten Geschehen sind Spin-
nen, Klapperschlangen, Pferde, Maul-
tiere und ein Esel, Bosewichte und eine
Unmenge Statisten, die, kaum im Bild
erschienen, auch schon malerisch den
toten Mann markieren. Indianer fehlen
ebensowenig wie Dynamit und andere
Gegenstande aus dem Fundus des
Western. Dazu gibt es Anspielungen auf
gut und gerne ein Dutzend Western, an-
gefangen bei «Vera Cruz» bis zu Sergio
Leones grossartigem Abgesang auf den
amerikanischen Heimatfilm, «Spiel mir
das Lied vom Tod». Kurz und gut: «Two
Mules for Sister Sara» ist ein grossarti-
ges Spektakel fur alle jene, die bereit
sind, den Wildwestfilm nicht stur als
eine todernste Sache zu nehmen. Her-
vorragend inszeniert und voll oft zyni-
schen Humors, vermag der Film glan-
zend zu unterhalten.
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