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Man kann Fords « historische» Filme wohl ebensowenig an der Wirklichkeit messen
wie irgendeine literarische Bearbeitung eines geschichtlichen Stoffes. Vielleicht
muss man den Mythos der Pionierzeit, wie er uns in den Werken Fords entgegentritt
aber auch gar nicht als einen Rechtfertigungsversuch fiir die Geschichte, sondern
als Entwurf eines idealen «american way of life» verstehen, als ein fur die Gegenwart
konzipiertes, aber in die Vergangenheit projiziertes Idealbild mannlicher Verhaltens-
weisen.

Fords Humanismus zeigt sich besonders (berzeugend in einem Film, der nie zu
grosser Beriihmtheit gelangt ist: in The Sun Shines Bright (1953). Das auf drei
Novellen von Irwin S. Cobb beruhende Werk erzahlt die Abenteuer des Richters Billy
Priest, der eine Wahl zu bestehen hat, sich aber dennoch nicht scheut, unmittelbar
vor dem Wahltag einen unschuldigen Negerjungen vor der Lynchjustiz der Dorfbe-
wohner zu schiutzen und einer verstorbenen Prostituierten die letzte Ehre zu erwei-
sen. In der mit einfachsten Mitteln erzielten, zwischen Humor und Melancholie
schwebenden poetischen Stimmung dieses Werks findet man heute den Zugang zur
Geisteswelt Fords vielleicht leichter als in den etwas ins Zwielicht geratenen India-
nerfilmen. Die Bedeutung, die Ford diesem Werk (das als sein 109. von insgesamt
etwa 150 Werken gilt) selber beimass, ergibt sich schon daraus, dass erden gleichen
Stoff bereits 1934 einmal unter dem Titel Judge Priest inszeniert hatte.

Die menschlichen und kilinstlerischen Impulse, welche die Filmgeschichte John
Ford verdankt, werden nicht nur ihren Schopfer, sondern auch seine Legende tber-
leben. Wahrend der Dreharbeiten zu seinem Film «The Last Picture Show» sagte
Peter Bogdanovich — Autor einer Monographie und einer 90miniitigen Filmdoku-
mentation uber John Ford — einmal: « Jetzt haben wir einen richtigen John-Ford-
Himmel, drehen wir das!» Es handelte sich um eine Begrdabnisszene, und Bogdano-
vich wies darauf hin, dass er, im Gegensatz zur Methode Fords, die Totale ans Ende
der Sequenz gesetzt hatte. Ein weiterer Unterschied ware hier beizuftigen: Fiir John
Ford bedeutete der Himmel Uber einer weiten Landschaft mehr als ein effektvoller
Dekor. Gerhart Waeger

FILMKRITIK

La nuit américaine (Die amerikanische Nacht)

Frankreich/ltalien 1972. Regie: Francois Truffaut (Vorspannangaben s. Kurzbespre-
chung73/266) '

Die Filme des heute 41 jahrigen Francois Truffaut beinhalteten schon immer mehr als
einen Handlungsablauf in bewegten Bildern. Sie waren zugleich fast immer Refle-
xion Uber Film und Kino. Truffaut, aus der Filmkritik hervorgegangen, blieb auch als
Filmautor ein Analytiker. Er spielte mit dem Medium, erprobte seine Moglichkeiten
und stiess zu seinen Grenzen vor. Nicht wenige seiner Werke sind Elogen an grosse
Meister, die er nicht nur verehrt, sondern ihnen auch auf die Finger guckt, ohne
. zweifelhafter Epigone zu werden. So etwa sind La mariée était en noirund La sirene
du Mississippi geniale Nachempfindungen des Hitchcockschen Arbeitsstils, reich
an Zitaten und aus der Begeisterung fiir den anerkannten Lehrmeister heraus ent-
standen. Truffaut hat all seine Filme — unter denen es einige weniger bedeutende,
aber keinen missgliickten gibt — nie nur aus Zuneigung zu einer ihn faszinierenden
Thematik, sondern immer auch aus einer geradezu fanatischen Liebe zum _Medium
gedreht. Aberin keinem Film ist dies so deutlich geworden, wie in seinem jungsten.
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La nuit américaine ist ein von reiner Liebe getragenes Bekenntnis zum Film und zum
Filmemachen.

Geschildert wird die muhevolle und dornenreiche Entstehung eines Films, der den
schonen und auch ein bisschen unverbindlichen Titel «Je vous présente Pamélay
erhalten soll. Ferrand — pikanterweise von Francois Truffaut selber gespielt und
offensichtlich mit autobiographischen Ziigen des Regisseurs versehen — setzt den
Film in Szene. Wird es der Film, den er sich in Gedanken zurechtgelegt hat? Bevor
diese Frage beantwortet wird, erfahrt der Zuschauer viel Wissenswertes Uber das
Filmemachen. La nuit américaine — das ist der Fachausdruck fur die Maoglichkeit,
Nachtaufnahmen mit speziellen Filtern bei Tageslicht zu drehen — ist nicht zuletzt ein
medienkundlicher Film. Doch Truffaut belehrt nicht im Stile des pingeligen Schul-
meisters, sondern spielt mit kostlichen Einfallen und gerissenen Gags. So gewisser-
massen nebenbei erfahrt man, wie im sommerlichen Nizza ein Stlick winterliches
Paris hingezaubert wird, wie sogenannte Stuntmen die gefahrlichen Arbeiten der
teuren und wohlversmherten Stars ubernehmen, wie klagliche Kulissen zu statt-
lichen Hauser werden und wie oftmals eine komplizierte Ohr’felgenszene wiederholt
werden muss, bis sie wirklich sitzt. La nuit américaine befasst sich mit der Herstel-
lung der Ware Film, mit der Produktion von lllusionen, die als Wirklichkeit verkauft
werden. Das ist heilsam und lehrreich zugleich. Truffaut hat 12 Jahre Erfahrung mit
dem Film und dem Filmgeschaft in sein Werk investiert. Wer es gesehen hat, wird in
Zukunft ein wissender Kinoganger sein. Wissend in dem Sinn, dass er erfahren hat,
dass Film eine machbare Sacheist.

Medienkundlich ist Truffauts Film zweifellos auch dann, wenn er die Vielschichtig-
keit der an der Filmentstehung beteiligten Interessengruppen humorvoll und nicht
selten mit einem Anflug von leiser Ironie aufzeichnet. Da ist einmal der Regisseur,
der mit einem riesigen technischen Stab versucht, seine gedankliche, kunstlerische
Intension in den Film umzusetzen. Citizen Kane —Bilder von diesem Film hat Ferrand
schon als Bub aus dem Aushang eines Kinos gestohlen —ist ihm dabei verpflichten-
des Vorbild, das ihm des Nachts in seinen Traumen mahnend erscheint. Doch
Ferrands Versuch, seinem geistigen |dealbild des Films nahezukommen, erreicht
seine Grenzen immer dann, wenn der Produzent auf der Bildflache erscheint. Der
personlich zwar durchaus liebenswerte Mann hat eine ganz andere Vorstellung von
Film. Fur ihn ist die Produktion eines Films ein finanzielles Abenteuer, das er —auch
unter dem Druck der Mitproduzenten — so rasch als moglich uber die Runden
bringen will. « Time is money » steht ihm dabei als Leitsatz zur Seite. Er setzt Termine,
kiirzt Drehtage, treibt an und wirft damit des Regisseurs kiinstlerisches Konzept uber
den Haufen.

Dann sind da nun aber auch noch die ubrigen Beteiligten, die Schauspieler und der
technische Stab. Durch sie wird die Arbeit am Film und damit auch Truffauts La nuit
américaine vollends zur intensiven, menschlichen Komodie. Alle Mitwirkenden —
von Dany, dem von einem Schauspieler in die Produktion eingeschleusten Script-
girl, uber den schon leicht welken Star Sévérine bis zum Requisiteur Bernard —
bringen nicht nur ihr von der jeweiligen Tagesform beeinflusstes schauspielerisches
Talent und ihr fachliches Wissen, sondern auch ihre personlichen Probleme, Eitel-
keiten und Schwachen mit. Und so bleibt das Team, dessen einzelne Glieder sich in
gruppendynamischem Prozess aneinander reiben, daran scheitern und mitunter
auch wachsen, von Uberraschungen nicht verschont. Hysterie, vermeintliche und
wirkliche Liebesaffaren, grosse und kleine Zwischenfalle, Freude, Arger, aber auch
Schrecken und Trauer sind standige Gefahrten. Die Filmszene wird zur Lebens-
bihne, zum kleinen Welttheater. Dass «Je vous présente Pamélay letztlich doch
noch zu Ende gedreht wird, ist ein kleines Wunder.

Doch was ist aus dem Film geworden? Wird er der urspringlichen Idee seines
Autors auch nur einigermassen gerecht? Wir wissen es nicht. Zu vermuten aber ist,
dass sich «Je vous présente Paméla» vom Papier des Drehbuchs losgelost hat und
zum Leben erwachsen ist. Der Regisseur, die Techniker, die Schauspieler und der
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Jacqueline Bisset und Francois Truffaut

Produzent haben ihn mit ihren kleinen und grossen Sorgen gepragt, die Zeit und die
Umstande gaben ihmsein Gesicht. Film —daruber lasst Truffaut keine Zweifel offen
—ist in sehr vielen Fallen nicht einfach die in Bilder umgesetzte schopferische Idee
eines Autors, sondern zumindest zu einem betrachtlichen Teil immer auch das Pro-
dukt der Situation, in der er entsteht. Allein schon die Wechselwirkung von Privat-
sphare, Personlichkeit und der zu bewaltigenden Rolle — und nicht nur der Schau-
spieler erhalt im Film eine Rolle, sondern auch der Kameramann, der Beleuchter und
die Garderobiere — beeinflusst das Geschehen taglich. Sie bringen ihre personliche
Erfahrung, ihre gute oder schlechte Laune, die aus irgendeinem Grunde durch-
wachte Nacht in den Film mit ein, so wie viel spater der Kinobesucher aufgrund
seiner personlichen Erfahrung, seiner psychischen und physischen Verfassung sie
noch einmal verandern wird. Truffauts unbestreitbares Verdienst ist es, dass er die
dreifache Rolle seiner Hauptdarsteller sichtbar zu machen versteht: Sie mimen
Schauspieler, die Rollen der Schauspieler und bringen dazu ihre ureigene Person-
lichkeit in den Film mit. Am durchsichtigsten wird dies bei Jean-Pierre Leaud, den
Truffaut wie kein anderer zu fuhren versteht, aber auch bei Valentina Cortese, der
grossartigen Schauspielerin und ausgereiften Personlichkeit.

Film ist in den meisten Fallen der Versuch, Wirklichkeit modellhaft oder in einer Form
der Verfremdung nachzugestalten. Derart reproduzierte Realitat wird gezwungener-
massen Scheinwirklichkeit, lllusion, was Ubrigens gar nichts Schlechtes zu sein
braucht, kann doch gerade die Fixierung einer bestimmten Problematik auf einen
einfachen, symbolhaften Nenner zur Erkenntnis oder Wahrheitsfindung fuhren. Ge-
rade dadurch aber, dass die bewusste Nachgestaltung der Realitat von einer unbe-
wusst mitspielenden Wirklichkeitserfahrung — eben jener personlichen, der jedes
Filmteam unterworfen ist — mitgepragt wird, verdankt der Film, und ich meine jede
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andere ernsthaft betriebene Kunst auch, die Bezlige zur Wirklichkeit: Dadurch wird
Film erst eigentlich der Spiegel der Zeit, in der er entsteht. Truffaut ist es gelungen,
auch dies sichtbar zu machen: nicht in der Form einer grauen theoretischen Ab-
handlung, sondern mit einem unterhaltenden, beschwingten Film. Doch gerade die
leichte Hand verrat den Meister und seine Liebe zu einem Metier, in dem wie in
keinem zweiten lllusion und Wirklichkeit so eng miteinander verknupft sind.

Urs Jaeggi

Hadaka no jukyusai (Lebe heute, sterbe morgen/Live Today, Die Tomorrow)

Japan 1970. Regie: Kaneto Shindo (Vorspannangaben s. Kurzbesprechung 73/
278)

Kaneto Shindo gehort zu den ganz wenigen japanischen Regisseuren, uber deren
Schaffen man hierzulande einigermassen die Ubersicht hat. Seit Jahren erscheinen
von ihm regelmassig Filme in unseren Kinos (Die nackte Insel, 1961; Onibaba,
1965; Honno, 1966 ; Kuroneko, 1968). Dennoch will es nicht so recht gelingen, sich
von Shindos Entwicklung ein kontinuierliches Bild zu machen. Sprunghaft wechselt
sein Schaffen hin und her, nicht nur zwischen historischen und modernen Stoffen,
sondern auch zwischen Stilformen.

Dieser neueste Film —er ist allerdings schon gute drei Jahre alt und 1970 in Moskau
zum Sieger ausgerufen worden — versucht am Beispiel eines Jugendlichen die
soziale Problematik der heutigen Entwicklung in Japan auszuleuchten. Der Junge,
der nach Schulabschluss von der Provinz nach Tokio kommt und im Gruppen-
Engagement bei einer Grossfirma der Verpflegungsbranche arbeitet, illustriert die
offenbar massenhaft auftretende Entwurzelung und soziale Unrast, die nach allerlei
Vorstufen in die schwere Kriminalitatfuhrt.

Das Portrat setzt am Wendepunkt an, da der bereits keinem Verdienst mehr nachge-
hende Junge bei einem Diebstahl in den Besitz eines Revolvers gelangt. Dass ihm
die Waffe zum Verhangnis wird und dass er sie von Mal zu Mal schneller zieht, bis er
als Massenmorder verhaftet wird, das erfahrt man in einer ziemlich gerafften ersten
Uberschau. Doch damit ist der Film noch lange nicht zu Ende. Er holt aus, greift in
Ruckblenden auf die Familiengeschichte zurtick und auf die eigene Jugend des
Taters. Beides montiert er mitden Deliktshandlungen ineinander zu einem zeitweilig
verwirrenden Puzzle, das inhaltlich und rhythmisch durch ebenso haufige wie ab-
rupte Wechsel den Orientierungssinn des Zuschauers strapaziert. .

Auf diese Weise bringt Shindo erstaunlich viele Details in seinem Portrat unter. So
viele sind es, dass sie fast zu grundlich all die Elemente zusammentragen, die
gemeinhin zum Bild der sozial bedingten Kriminalitat gehoren: Das beschadigte
Elternhaus und den Kindheits-Schock; das einseitig aussengeleitete Naturell des
Jungen und die mangelnde Betreuung seiner Entwicklung; dann die erbarmungs-
lose Hierarchie der Wirtschaft und ihre ausbeuterischen Tendenzen; die Flucht in
illusionare Plane und das allmahliche Hinubergleiten in eine Scheinexistenz, die
schliesslich nur noch mit Hilfe von Gewalttaten aufrechtzuerhalten ist; vergebliche
Versuche, Geborgenheit und Boden unter den Fussen zuruckzugewinnen im Halb-
welt- Milieu ; und schliesslich die Eskalation von Gewalt, Angst und wieder Gewalt.
Eine gewisse Schwerfalligkeit liegt in Shindos Streben nach Vollstandigkeit in der
Erlauterung ursachlicher Verkettungen. Zudem belasten den Film vor allem in der
zweiten Halfte die Partien, in denen die Erzahlweise umstandlich wird. Da Shindo
dazwischen aber beweist, dass er durchaus anders kann, scheint es fast, er suche
das Unausgewogene. Das gilt ahnlich auch vom Gegensatz zwischen einzelnen
sentimentalen Wendungen und dem eher nuchternen Grundzug der ganzen Be
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schreibung. Wenn man auch in Rechnung stellt, dass der Film eine Situation des
Umbruchs und der inneren Zerrissenheit, der sozialen Kontraste und Spannungen
widerspiegelt, so bleibt der Eindruck einer zu wenig konzentrierten Verarbeitung des
Stoffes bestehen.

Und noch ein anderes Bedenken stellt sich ein: Die Frage, ob der Fall des in schwere
Kriminalitat abgleitenden Jungen gentgend signifikant sei, ob daran nicht das Aus-
serordentliche, Sensationelle das Allgemeinere liberdecke. Es muss allerdings bei
der Frage bleiben, eine Antwort wirde griindliche Kenntnisse der japanischen Ver-
haltnisse voraussetzen oder zumindest Vergleichsmoglichkeiten innerhalb des
japanischen Filmschaffens. Da diese ja eben hierzulande fehlen, kann man bloss zur
Kenntnis nehmen, dass sich Shindo jedenfalls sehr offen und sehr grindlich mit der
Rickseite des japanischen Aufstiegs befasst, dass er sich engagiert in dieser Sache,
dabei aber mindestens aus der Perspektive des Europaers weitlaufig und stilistisch
uneinheitlich inszeniert. Edgar Wettstein

Hitler— The Last Ten Days (Hitler— Die letzten zehn Tage)

Grossbntannlen/ltallen 1973. Regie: Ennio de Concini (Vorspannangaben s. Kurz-
besprechung73/279)

Kurzlich sah ich den neuen Film von John Huston, « The Life and Times of Judge
Roy Bean» (Z-Fb11/73); die Geschichte des legendaren Mannes, der sich westlich
des Pecos kurzerhand zum Richter machte und alles aufknupfte, was nicht seinen
Rec:htsvorstellungen entsprach. Das eigentliche Thema dieses episodenhaft erzahl-
ten Western ist die Nostalgie; hierin unterscheidet er sich, bzw. setzt er sich ab von
der Welle gleichen Namens, die die Erinnerungsseligkeit als blosses interesseloses
Kostum uber die Geschichten wirft, damit sie leichter und schneller konsumierbar
sind. Huston «nostalgiert», aber er « nostalgiert» mit Engagement tuber ein Thema,
das ohnehin Nostalgie ist: Die Aufrechterhaltung der Legende, die Auseinanderset-
zung mit dem Mythos, der den rationalen Kern entfernt und nach einer ausfullenden
Bedeutung verlangt. In diesem Falle heisst es, die historische Wirklichkeit interes-
siert nicht, nurder Sinn; er wird zur Form, und der Mythos nahrt sich davon.

Nun wird man sich mit Recht fragen, was « Roy Bean» mitdem « Hitler»-Film zu tun
hat; freilich nichts, bis auf die Nostalgie; denn wahrend sie bei Huston Thema ist,
Sinn und Hintergrund des Films, dient sie bei « Hitler» der interessenlosen Verkla-
rung und abgeblihten Stimmung. Aufs kritische: Massnehmen soll vorsatzlich ver-
zichtet werden und eine Parteinahme ist auszuschliessen. Was bei Huston Reflexion
uber die Legende ist, soll bei « Hitler» zum Faksimile des Bewusstseins werden. War
Bean schon immer mehr oder weniger Legende (er selbst log schon, dass die
Schwarte krachte), kann man das von Hilter nun wirklich nicht behaupten. Hitler
nostalgisch zu gestalten, heisst, ihn dem «seligen Angedenken» berantworten. Es
findet also der umgekehrte Prozess statt: Wahrend Hustons « Bean» aus und mit der
Nostalgie «gehoben» wird, drickt man Hitler in sie hinein, umihn als gefuhlsaktiven
Erweckungsartikel wieder herauszuholen. Die Nostalgie als willkurlich gebraute
Lauge, in der das Objekt Hitler wie ein biologisches Konservat entgeistigt
schwimmt.

Die Hitler-Schwemme, der braune Boom, hat sein — bisher — preiswurdigstes Objekt
in Ennio de Concinis Film «Hitler — Die letzten zehn Tage», nach dem Buch «Die
letzten Tage in der Reichskanzlei» von Gerhard Boldt. Er ist ein modisches Nostal-
gie-Produkt par excellence; denn nichts ausser der Person Hitlers und seiner
menschlichen Seite wird genusslich und farbenprachtig vorgefuhrt: Hitlers Bor-
niertheit angesichts der schon sicheren Niederlage, seine Wutausbruche, sein uner-
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schutterlicher Glaube an sein Genie als Feldherr, Staatsmann und Kunstler, seine
Eintagsehe mit Eva Braun, seine Freundlichkeit gegenuber Frauen und Kindern. Der
Film beginnt, wie kann es anders sein — ernst, und das heisst mit Wochenschaubil-
dern: Dokumentarisches vom unaufhaltsamen Aufstieg des Adolf H., teilweise aus
Leni Riefenstahls Parteitagsfilm -« Triumph des Willens». Doch der Politiker Hitler ist
den Filmemachern nur wenige Minuten wert. Dann geht es in den Berliner Fuhrer-
bunker. Das Ende naht, die Bilder werden farbig. Der englische Sir (Alec Guinness)
mit der schwierigen Muster-Maske tritt auf; und mit ihm alle Grossen der letzten
Stunden: Bormann, Krebs, Goebbels, Eva Braun usw. Dramaturgisch ist das sehr
einfach, immer wieder werden Tlren geoffnet und die Hitler-Chargen betreten die
hallende Hohle der Kunst wie backfertige Brezeln. Die Kamera bewegt sich auf sie
zu mit der gerauschlosen Sanftheit, mit der man Sargdeckelschliesst.

Was spielt sich ab? Zunachst einmal Hitlers Geburtstag, Kiichengesprache der Eva
Braun (sie nascht neckisch vom guten Kuchen), dann der Diktator zwischen dump-
fer Depression und wahnwitziger Hoffnung, die Erschiessung von Hitler-Schwager
Fegelein, ohnmachtige Wut uber den «Verrat» von Goring und Himmler, Ehe-
schliessung am 29. April 1945, einen Tag vor dem Selbstmord. Wahrend draussen
die Russen nahen, vollzieht sich drinnen und drunten in der heimeligen Hohle
(«wenigstens die Sahne ist hier noch nicht ausgegangen») ein makabres Ritual.
Und Sir Alec Guinness, gewiss kein schlechter Schauspieler, grossartig in der Kor-
persprache, gleicht einem meisterlichen Edelsteinschleifer, der monatelang einen
Rohdiamanten bearbeitet hat, bis aus diesem endlich ein Brillant geworden ist, aber
eben nicht Hitler. -

Gerade der Versuch, Hitler peinlich genau zu adaptieren, ging grundlich daneben;
Guinness steht immer einen Hauch neben der Figur, ist mehr ein damonischer
« Ladykiller» mit der « Adel verpflichtet»-Attitude. Ein Macbeth auf Sparflamme
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(Nicht auszudenken, was Orson Welles daraus gemacht hatte). Da sollen die Ver-
liesse der emotionalen Architektur gefullt werden, wenn er losbrullt und die Genera-
litat sich angstlich duckt unter der « Fihrerhypnose »; aber die Militars weichen wie
Hampelmanner, unmotiviert schwitzend, als flosse ihnen das Blut aus den Arterien,

in die Ecken zuruck, und man sieht, sozusagen «live», wie der englische Sir seine
Kollegen an die Wand spielt. :
Hitler wirkt trotz — oder gerade wegen — der akribischen Details so fade wie eine
Waschereklame in einer Modezeitung. Von Analyse und Erhellung kann uberhaupt
keine Rede sein; den « Fuhrery» lernt man hier nicht kennen. Lediglich uber Metho-
den der politischen Edelschmiere wird man ausgiebig informiert, und standig fuhlt
man sich bei diesem « Gruppenbild mit Fuhrer» an Madame Tussauts Wachsfiguren-
kabinett erinnert. Die Dienstbotenperspektive und der Blick durchs Schlusselloch
durften wohl kaum das richtige Verfahren sein fur eine ernstzunehmende Analyse.
Charly Chaplin oder Jerry Lewis («Wohin, bitte, geht’s zur Front?») bringen mehr
Erkenntnisse Uber Hitler als dieser so authentisch gepriesene Film. Wie prophezeite
doch Karl Kraus?: «Im Sagenkreis des Deutschtums wird dereinst ein grosses
Durcheinander entstehen zwischen Kyffhauser und Kaufhauser.» Die Zeitistda.’

Die Schlussszene des Films schliesslich ist beispielhaft fur den Quatsch, dem Bun-
kertod Hitlers historische Dimensionen geben zu wollen: Adolf H. verbot seiner
engsten Umgebung das Rauchen, denn das ist bekanntlich schadlich. Nachdem er
nun als erster in den Tod gegangen ist, symbolisiert der Regisseur die historische
Wende mit einer Szene, die — das darf wirklich nicht wahr sein — die Damen und
Herren. zeigt, wie sie erleichtert zur Zigarette greifen und genusslich, sozusagen,
frohen Herzens, geniessen. Man geht eben meilenweit — wobei es freilich nicht
unbedingtin den Tod sein muss. It's greatfun! :
Die privatarztliche Akkuratesse im Dammerlicht der Nostalgie ist das Falsche, Verlo-
gene und Peinliche an diesem Machwerk. : Wolfram Knorr

Images

Irland 1971/72. Regie: Robert Altman (Vorspanndaten s. Kurzbesprechung 73/
262)

Welches Genre Robert Altman sich auch immer vorzunehmen scheint, seine Filme
bleiben letztlich stets ausserhalb davon: Komodie und Kriegsfilim (M.A.S.H.),
Western (McCabe and Mrs. Miller) und Thriller (Brewster McCloud) werden zu-
gleich evoziert und Uberspielt. Auch der vorliegende Film gibt, zumindest anfang-
lich, vor, ein klinischer Fall, eine psychoanalytisch begrindete Darstellung von
Hysterie zu sein — in Wirklichkeit wird nur zitiert, um irrezufuhren, zu verunsichern:
als Element eines Films zwischen oder Gber den Genres und damit abseits der
Erwartungen. '

«Was mich interessiert», meint der Regisseur allerdings, «ist die Frage, wer verruckt
ist, wer es nicht ist und wie die Gesellschaft (...) das Individuum durch ihre Unter-
druckung (...) so weit bringt, dass es sich so wie ein Verrtuckter verhalt. Wobei es
doch die Gesellschaft ist, die verriuckt ist». Der Film legt tatsachlich den Schluss
nahe: Indem die Gesellschaft falsche Bedurfnisse, Normen und Ziele aufdrangt,
zwingt sie Cathryn (die Uberaus souverane Susannah York), das nichtkonforme Bild
von sich selbst zu reflisieren, zu verzerren und so zum wirklichen Alptraum der
(normalen) Realitat noch das ihre, personliche (anormale) hinzuzufugen.

Anstoss zu dieser fatalen Verrickung gibt zumal das eine: die Omniprasenz eines
Geliebten, der bei einem Flugzeugungliuck ums Leben kam; die Erinnerung an René.
Dazu kommen der Spannungsgehalt zwischen Sinnlichkeit und Bedurfnis nach
Zartlichkeit einerseits und der Sehnsucht nach der zerstorten Kindheit, Unschuld
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KURZBESPRECHUNGEN

33. Jahrgang der « Filmberater-KurzbeSpreéhungen » 4, 0kt. 1973

Standige Beilage der Halbmonatszeitschrift ZOOM-FILMBERATER. — Unveran-
derter Nachdruck nur mit Quellenangabe ZOOM-FILMBERATER gestattet.
Siehe Erlauterungen auf der Rlckseite.

I;\Ile Menschen werden Briider 73/271

Regie: Alfred Vohrer; Buch: Manfred Purzer, nach dem gleichnamigen Roman
von Johannes Mario Simmel; Kamera: Charly Steinberger; Musik: Erich Ferstl;
Darsteller: Harald Leipnitz, Doris Kunstmann, Rainer von Artenfels, Herbert
Fleischmann, Elisabeth Volkmann u.a.; Produktion: BRD 1972, Roxy, 108 Min.;
Verleih: Rex-Film, Zurich.

Zwei Bruder werden durch eine zwischen den beiden pendelnde Frau zu Tod-
feinden — der altere dingt fur den jungeren einen Morder, dem er schliesslich
selbst zum Opfer fallt. Der neue Simmel-Film, eine mit «Zeitproblemen» und
Nachkriegsdramen garnierte Mischung aus Krimi und Sexfilm, verliert sich in
verschiedene Handlungsstrange, so dass die Zusammenhange .nur schwer
durchblickbar werden. Belanglose Unterhaltung, alles andere als eine Ode auf die
Bruderlichkeit.

E

Eine l;\rmee Gretchen 73/272

Regie: Erwin C.Dietrich; Buch: Manfred Gregor; Kamera: Peter Baumgartner;
Musik: Walter Baumgartner; Darsteller: Carl Mohner, Birgit Bergen, Helmut
Fornbacher, Renate Kasche, Alex Allerson, Claus Knuth u.a.; Produktion:
Schweiz 1973, Erwin C. Dietrich/Elite-Film, 98 Min.: Verleih: Elite-Film, Zurich.

In der kruden Vermengung von Krieg, Brutalitat und Sex will der schabige Strei-
fen weismachen, dass eine Gruppe deutscher Madchen im Hitler-Militar es vor-
nehmlich auf Befriedigung sexueller Lustbedirfnisse abgesehen hat. Unkritisch
wird Soldatenromantik im Groschenheft-Stil zu einem Spektakel verwurstet.

E
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Beffe licence et amori del Decamerone segreto 731273
® (Decameronim Paradies der Sunde)

Regie: Walter Pisani; Buch: Antonio Racioppo, Gastone Ramazotti; Kamera:
Carlo Cerchio; Musik: Mario Bertolazzi; Darsteller: Marisa Longo, Patrizia Viotti,
Antonella Patti, Claudia Bianchi, Renzo Rinaldi, Jaime Manca Graziadei, Carla
Manciniu. a.; Produktion: Italien 1973, Corinzia, 95 Min.; Verleih : Sadfi, Genf.

Dem Zauberklinstler Cecco, der mit seiner Truppe in ein mittelitalienisches Stadt-
chen kommt, gelingt es im Nu, samtliche Frauen zu verfuhren und ihre Eheman-
ner ins Bockshorn zu jagen. Selbst mit den Nonnen des Klosters sucht er seine
derben Spasse zu treiben. Weitere deftige Decamerone-Verfilmung nach Boc-
caccios Novellen, deren Gags sich aber rasch totlaufen.

E
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Erlauterungen
Aufbewahrung und Verwendung der Kurzbesprechungen

Wer die Kurzbesprechungen immer rasch zur Hand haben will, kann sie, da die
Blatter mit den Kurzbesprechungen im Falz perforiert sind, leicht heraustrennen.
Dadurch ergeben sich die zwei folgenden Moglichkeiten der Aufbewahrung:

1. Man kann die Kurzbesprechungen mit einer Schere ausschneiden und in eine
Kartei einordnen. Passende Karteikarten, Format |, sind in jedem Blirogeschaft
erhaltlich. Dies ist die praktischste Losung zum muhelosen Auffinden aller Filme.
Die Einordnung der einzelnen Kurzbesprechungen erfolgt in der Regel nach dem
Originaltitel. (Das erste fur die Einordnung zahlende Wort wird mit einem Punkt
unter dem ersten Buchstaben bezeichnet. Die Artikel wie Der, Die, Das, Le, La,
The, Ein, Un, A usw. zahlen nicht.) Werentsprechend der in der Schweiz verwen-
deten deutschen Verleihtitel einordnen will, kann —zur Vermeidung von Fehlein-
ordnungen — dank den unten rechts wiederholten Verleihtiteln das Kartchen
einfach umkehren. Diese Verleihtitel mussen allenfalls, wenn sie uns bei der
Drucklegung noch nicht bekannt sind, spater vom Benutzer selbst nachgetragen
werden. Wer die jahrlich erscheinenden Titelverzeichnisse aufbewahrt, findet
uber die aufgefihrten Verleihtitel rasch den Originaltitel und damit auch die
Kurzbesprechung in der Kartei. Mit diesem Instrument kann man sich muhelos
uber die in Kino und Fernsehen gezeigten Filme orientieren. Die Kartchen eignen
sich zudem vorzuglich zur Orientierung uber das laufende Kinoprogramm, wenn
sie in Pfarrei- und Kirchgemeindehausern, Schulen und Jugendgruppen in
Schaukasten und Anschlagbrettern angebracht werden.

2. Man kann die Blatter mit den Kurzbesprechungen lochen und in einem Ordner
sammeln. Zum leichteren Auffinden der Kurzbesprechungen sind die Filme in
jeder Lieferung alphabetisch geordnet. Wiederum erlaubt das Titelverzeichnis
auch hier ein rasches Auffinden der mit einer fortlaufenden Zahlung versehenen
Kurzbesprechungen.

Einstufung

K = Filme, dieauch von Kindern ab etwa 6 gesehen werden konnen .
J = Filme, die auch von Jugendlichen ab etwa 12 gesehen werden konnen
E = Filmefur Erwachsene

Diese Angaben sind Empfehlungen und korrespondieren nicht immer mit den
von den kantonalen Polizeidirektionen herausgegebenen Weisungen.

Die Altersangaben konnen Eltern und Erziehern als Hinweise dienen, doch soll-
ten sich diese in jedem einzelnen Fall selber Rechenschaft geben von der geisti-
gen und ethischen Reife der Kinder und Jugendlichen. Bei den K- und J-Filmen
werden die Altersangaben nach Moglichkeit differenziert. — Innerhalb der einzel -
nen Stufen gehtdie Wertung jedes einzelnen Films aus dem Text der Kurzbespre-
chung hervor.

Gute Filme

* = sehenswert
**x = empfehlenswert

Diese Hinweise sollen jeweils in Verbindung mit der Kurzbesprechung und der
Einstufung gesehen werden.
Beispiel: J¥ = sehenswert firJugendliche

E** = empfehlenswert fliir Erwachsene

Ausfiihrliche Besprechungen

Filme, die'aus verschiedenen Griinden Beachtung verdienen oder eine kritische
Stellungnahme erfordern, erhalten im ZOOM-FILMBERATER eine ausfiihrliche
Besprechung, auf welche in der Kurzbesprechung verwiesen wird.

Beispiel: — 1/73 = ausfuhrliche Besprechung im ZOOM-FILMBERATER Nr.1/
1973. Im Textteil verweisen ZOOM 1/72, Fb1/72 auf Besprechungen in fruheren
Jahrgangen der beiden Zeitschriften.



Labonne année (Das gute Jahr) 73/274

Regie und Buch: Claude Lelouch; Kamera: Jean Collomb, CI. Lelouch; Musik:
Francis Lai; Darsteller: Lino Ventura, Francoise Fabian, Charles Gérard, André
Falcon, Silvano Tranquilli, Claude Mann u.a.; Produktion: Frankreich/ltalien
1973, Les Films 13/Rizzoli Films, 115 Min.; Verleih: Majestic, Lausanne.

Um die Geschichte eines perfekt geplanten Einbruchs rankt sich anmutige
Romantik, da einer der Gangster einer hubschen Antiquarin ebensoviel Aufmerk-
samkeit zuwendet wie den Vorbereitungen zu einem Bijouterie-Uberfall in Can-
nes. Trotz einigen Langen ein Lelouch-Unterhaltungsfilm mit Niveau, nicht zu-

letzt dank der erstklassigen Besetzung. —->19/73
E
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The ?av of the Jackal (Der Schakal) 73/275

Regie: Fred Zinnemann; Buch: Kenneth Ross, nach dem gleichnamigen Roman
von Frederick Forsyth; Kamera: Jean Tournier; Musik: Georges Delerue; Dar-
steller: Edward Fox, Terence Alexander, Michel Auclair, Alan Badel, Tony Brit-
ton, Denis Carey, Cyril Cusack, Michel Lonsdale, Delphine Seyrig u. a.; Produk-
tion: USA/Frankreich 1973, Warwick/Universal France, 140 Min.; Verleih: CIC,
Zurich.

Ein von der O.A. S. gedungener Berufskiller bereitet 1963 umsichtig ein Attentat
auf General de Gaulle vor, wahrend ihm die Polizei fieberhaft auf die Spur zu
kommen sucht. Von Fred Zinnemann breit angelegter und mit betrachtlichem
Aufwand handwerklich perfekt inszenierter Spannungsfilm, der geschickt Dich-
tung und Wahrheit vermischt, aber dabei keine uber blosse Unterhaltung hinaus-

gehende Ambitionen aufweist. —20/73
B jexeyo$ 1o
19ue figlidei Trinita (Vier Fauste flr zwei Idioten) 131276

Regie und Buch: Richard Kean; Kamera: Walter Civirani; Musik: Sante Maria
Romitelli; Darsteller: Franco Franchi, Ciccio Ingrassia, Lucretia Love, Anni Degli
Umberti, Andrew Scott, Freddy Hungar u.a.; Produktion: Italien 1972, Produc-
tion International Films, 94 Min.; Verleih: Victor Film, Basel.

Die beiden Komikbrider Franchi und Ingrassia schlagen sich mit mehr Glick als
Verstand durch einen «Western» mit vollautomatischen Pferdewaschanlagen,
Pferdegaragen und dergleichen. Der Streifen wird durch blosse alte Gags zur
faden Unterhaltung.

E
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Five Savage Men (Die Bestialischen) | 73/277

Regie: Ron Joy; Buch: Richard Bakalyan; Kamera: Kaith Smith; Musik: Rupert
Holmes; Darsteller; Henry Silva, Keenan Wynn, Michele Carey, John Anderson,
Joseph Turkey u.a.; Produktion: USA 1970, Richard Bakalyan/X.Y.Z., 89 Min.;
Verleih: MGM, Zirich.

Ein Indianer rettet eine von funf Banditen verschleppte Frau, pflegt sie, hilft ihr, an
ihren Peinigern blutige Rache zu nehmen — und wird dann von weissen Ord-
nungshutern irrtumlicherweise erschossen. Streckenweise langfadiger, mit Bru-
talitaten garnierter Abenteuerfilm, dessen versuchtes Pladoyer fiir eine friedliche
Koexistenz von Weiss und Rot unglaubwiirdig bleibt.

E
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Hadaka no jukyusai (Lebe heute, sterbe morgen) 73/278

Regie: Kaneto Shindo; Buch: K. Shindo, Shozo Matsuda, Isao Seki; Kamera:
Kiyomi Kuroda; Musik: Hikaru Hayashi; Darsteller: Dijiro Harada, Kei Sato,
Nobuko Otowa, Kiwako Taichi u.a.; Produktion: Japan 1970, Kindai Eiga Kyo-
kai, 118 Min.; Verleih: Columbus, Zurich.

Japanisches Portrat eines jungen Kriminellen, seiner Familien- und Entwick-
lungsgeschichte. Bemerkenswert offene und griindliche Schilderung der mit dem
wirtschaftlichen Aufschwung des Landes verbundenen sozialen Spannung und
Unrast. Im einzelnen allerdings etwas unausgeglichen gestaltet, eher konventio-
nell und nicht frei von Schwerfalligkeit.

Ex
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I;Iitler—The Last Ten Days (Hitler—Dieletzten zehn Tage) 73/279

Regie: Ennio de Concini; Buch: E. de Concini, Maria Pia Fusco, Wolfgang
Reinhardt, nach dem Bericht von Gerhard Boldt; Kamera: Ennio Guarnieri;
Musik: Mischa Spoliansky; Darsteller: Alec Guinness, Doris Kunstmann, Simon
Ward, Gabriele Ferzetti, Adolfo Celi, John Bennet, Philip Stone u. a.; Produktion:
Grossbritannien/Italien 1973, John Heyman, Wolfgang Reinhardt/West Film,
110 Min.; Verleih: MGM, Zurich.

Ennio de Concinis Hitler-Film, nach dem Buch «Die letzten zehn Tage in der
Reichskanzlei» von Gerhard Boldt, ist der Versuch, die menschlichen Seiten des
Fuhrers darzustellen und in ihrem historischen Kontext zu analysieren; der Ver-
such ist grundlich missgliickt. Geblieben sind die Schliissellochperspektive und
die schauspielerischen Qualitaten Alec Guinness’ als Adolf H. Ein fragwlirdiges

Exemplar der Hitler-Nostalgie-Welle. >19f73
E oBe | uyaz us)zia| alqg — I8
Junge Madchen mogen’s heiss, Hausfrauen noch heisser 73/280

Hausfrauen mogens heiss)

Regie: Eberhard Schroeder; Buch: Werner P.Zibaso; Kamera: Hans Matula;
Musik: Gerd Bauer; Darsteller: Birgit Bergen, Enzi Fuchs, Ulrike Butz, Ingrid
Steeger, Gunter Mohner u.a.; Produktion: BRD 1973, Transatlantic, 85 Min.;
Verleih: Rex-Film, Zirich.

Abiturienten widmen sich in ihrer Freizeit dem eintraglichen Liebesdienst an
reiferen Damen, bis ihnen ihre gleichaltrigen Gefahrtinnen dieses Treiben unter-
binden. Ins Bild umgesetzte Sexualphantasien Pubertierender auf dem Niveau
oden Schundes.

E
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The Last of Sheila (Sheila) 73/281

Regie: Herbert Ross; Buch: Stephen Sondheim und Anthony Perkins; Kamera:
Gerry Turpin; Musik: Billy Goldenberg; Darsteller: James Coburn, Richard Ben-
jamin, Raquel Welch, John Hackett, Dyan Cannon, lan McShane, James Mason
u.a.: Produktion: USA 1973, Herbert Ross, 118 Min.; Verleih: Warner, Zurich.

Ein amerikanischer Filmproduzent ladt eine Snob-Gesellschaft auf eine Luxus-
jachtim Mittelmeer ein, um mittels eines Gesellschaftsspiels, das die ihm bekann-
ten Schwéachen und Vergehen der Teilnehmer entlarvt, den Morder seiner Ge-
fahrtin herauszufinden, wobei es erneut Tote gibt. Uberkonstruierte Spielerei mit
zynisch-sadistischem Einschlag, die einen ermidenden verbalen Aufwand beno-
tigt, um das komplizierte Geschehen schliesslich zu entwirren.

E
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Neue Filme aus unseren Verleihen

Zoom-Verleih

Teorema
P.P.Pasolini, Italien, 1968, 97 Min., farbig,

Magnetton, 16 mm, Spielfim, Fr.138.—
ZOOM-Verleih (deutsch und franzosisch
untertitelt).

Durch erotische Beziehungen zu einem Gast
werden die Mitglieder einer italienischen
Fabrikantenfamilie aus ihrem leeren Dasein
gerissen und in eine Krise gestlrzt, aus der
heraus sie aber zu keinem sinnerfiillten Leben
finden. Pasolini formuliert mit dieser thesen-
haften, thematisch gewagten und schwer
deutbaren Parabel seine aus Marxismus und
Christentum bezogene Forderung einer not-
wendigen Umwandlung des Menschen,
scheint aber an deren positiver Moglichkeit
zu zweifeln.

Weekend

Ante Zaninovic, Jugoslawien 1973, 10 Min.,
farbig, Lichtton, 16 mm, Spielfilm, Fr.15.—,
ZO0OM-Verleih.

Das Wochenende einer Familie (3 Generatio-
nen), die ins Grune fahrt und den Grossvater
im Abendlicht zuriicklasst. Vision der verlas-
senen Alten. Fur Diskussionen geeignete
offene Parabel.

Josef Schulz (Josef Sulc)

Pedrag Golubovic, Jugoslawien, farbig,
Lichtton, Spielfilm, 14 Min., Fr.15.—, ZOOM-
Verleih.

Der Kurzfilm handelt vom Sterben eines Sol-

daten, der gegenuber dem konfektionierten -

Morden ein wortloses Nein sagt.

Espolio

Sidney Goldsmith, Kanada, 6 Min., farbig,
Lichtton, 16 mm, Trickfilm, Fr.10.—, ZOOM-
Verleih.

Der Film thematisiert am Beispiel des Zim-
mermanns, der das Kreuz Christi zimmert, die
Frage der Verantwortung des Menschen fur
seine Werke. Er fragt nach der Schuld des
Mitlaufers, der sich «um nichts kiimmert»
und «seine Arbeit tut» und verfolgt diese
Frage bis in die Gegenwart.

Zu beziehen durch:

ZOOM-Verleih
Saatwiesenstrasse 22
8600 Diibendorf
Telephon 01 /852070

Selecta-Verleih

Zwei Filme, die, obwohl nur in der franzosi-
schen Originalfassung erhaltlich, auch fur
den Einsatz in der deutschen Schweiz zu
empfehlen sind, da ihre wesentlichen Aussa-
gen im Optischen liegen:

Derriére la fenétre

Jean Schmidt, Frankreich 1972, 18 Min., far-
big, Lichtton, 16 mm, franzosische Version,
Fr.35.—, SELECTA-Film.

Kinder einer Vorschulklasse in der Pariser
Banlieue beobachten vom Schulzimmer aus
Clochards und verarbeiten das Gesehene an-
schliessend in einem freien Gesprach, das die
Rassenfrage, Bildung von Vorurteilen und die
Unterschiedlichkeit in den sozialen Bezie-
hungen beruhrt.

La Pastorale du 20¢

Jean Schmidt, Frankreich 1972, 13 Min., far-
big, Lichtton, 16 mm, franzosische Version,
Fr.25.—, SELECTA-Film. ‘
In einem Pariser Kindergarten erzahlen,
zeichnen und spielen 5jahrige, wozu  sie
Beethovens 6. Symphonie anregt und inspi-
riert. Sie bilden ein kleines Orchester und
improvisieren ihre eigene Musik: ein beein-
druckendes Beispiel kindlicher Kreativitat.

Hohle des gottlichen Dunkels

Dr. Ernst Stiirmer, Osterreich 1972, 30 Min.,
farbig, Lichtton, 16 mm, Fr.40.—, SELECTA-
Film.

Ein Film Uber das Wirken des deutschen
Jesuiten Hugo Lasalle, der als erster ein Zen-
Institut in Japan erbaut hat, um als Pionier in
Wort und Tat das Gesprach zwischen Chri-
stentum und Buddhismus auf der Ebene der
Mystik zu fihren. Lasalle ist der erste christ-
liche Zen-Meister. Zen ist eine aus dem Bud-
dhismus geborene Form ostlicher Meditation,
die gegenwartig in Europa und den USA
grossen Anklang findet, besonders bei der
Jugend.

Zu beziehen durch:

SELECTA-Film

8, rue de Locarno

1700 Fribourg
Telephon 037 /227222



A Man to Respect (Ein achtbarer Mann) 73/282

Regie: Michele Lupo; Buch: Mino Roli, Franco Bucceri, Roberto Leoni,
M. Lupo; Kamera: Tonino Delli Colli; Musik: Ennio Morricone; Darsteller: Kirk
Douglas, Giuliano Gemma, Florinda Bolkan, Reinhard Koldehoff, Wolfgang
Preissu. a.; Produktion: BRD/Italien 1972, Paramount-Orion/Verona, 112 Min. ;
Verleih: Starfilm, Zurich.

Gentlemangangster, der einen sorgfaltig ausgeklugelten Millionencoup erfolg-
reich ausfuhrt, scheitert schliesslich an der Unzuverlassigkeit seines Komplizen.
Reichlich konstruierte und psychologisch simple Krimistory, die jedoch effektvoll
und handwerklich-technisch gekonnt inszeniert ist.

E
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Les noces rouges (Blutige Hochzeit) 73/283

Regie und Buch: Claude Chabrol; Kamera: Jean Rabier; Musik: Pierre Jansen;
Darsteller: Michel Piccoli, Stéphane Audran, Claude Piéplu, Clotilde Joane,
Eliana de Santis, Francois Robert u.a.; Produktion: Frankreich/Italien 1973, Les
Films de la Boétie/Canaria Films, 90 Min.; Verleih: Majestic, Lausanne.

Mord aus Leidenschaft in der franzosischen Provinzbourgeoisie, unabsichtlich
aufgedeckt durch kindliche Wahrheitsliebe. Nach einem authentischen Fall tech-
nisch einwandfrei inszeniert, balanciert Claude Chabrols Film an der Grenze zum
zynischen Kitsch, und restlos einverstanden scheinen weder die renommierten
Schauspieler mitihren Rollen, noch die Zuschauer mitdem Gebotenen. —20/73

E
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Le silencieux (Ich —die Nummer1) 73/284

Regie: Claude Pinoteau; Buch: Jean-Loup Dabadie und C.Pinoteau; Kamera:
Jean Collomb; Musik: Jacques Datin und Alain Goraguer; Darsteller: Lino Ven-
tura, Lea Massari, Suzanne Flon, Léo Genn, Robert Hardy, Pierre-Michel Le
Conte, Bernard Dhéran, Lucienne Legrand u.a.; Produktion: Frankreich/Italien
1973, Gaumont International/Medusa, 100 Min.; Verleih: Impérial, Lausanne.

Claude Pinoteau hat mit seinem Regie-Erstling einen intelligenten Spionagefilm
inszeniert, der die Flucht eines durch den britischen Geheimdienst gefangenen
und nach Gestandnissen auf freien Fuss gesetzten russischen Agenten ehemals
franzosischer Nationalitat vor den Haschern aus der Sowjetunion zeigt. Neben
der Spannung, die mit den Mitteln des guten franzosischen « Policier» erzeugt
wird, kennt der Film auch leise Ironie, komodiantische Zuige und einen Hauch
von Menschlichkeit. Hervorragend inszenierte und nicht minder perfekt gespielte
Unterhaltung, die auf die lUbliche Gewalttatigkeit weitgehend verzichten kann.

J* Ab etwa 15 moglich. —>19/73 L Jowwinp e!p—qu

Il§indicalista (Wirsind alle Sunder) 73/285

Regie: Luciano Salce; Buch: Castellano, Pipolo; Kamera: Enrico Menczer;
Musik: Guido De Angelis; Darsteller: Lando Buzzanca, Isabella Biagini, Renzo
Montagnani, Dominique Boschero, Piero Vida u.a.; Produktion: ltalien 1972,
Fair Film, 108 Min. ; Verleih: Comptoir Cinématografique, Genf.

Ein Suditaliener kommt nach dem Norden, wo er in einer Fabrik mit Erfolg fir
bessere Arbeitsbedingungen kampft. Desillusioniert verlasst er Fabrik und Fami-
lie, nachdem sein Chef die infolge eines Streiks billig gewordenen Aktien der
Firma erwirbt, um das Unternehmen auslandischen Spekulanten zu verkaufen. In
die Form einer turbulenten, grotesken Komodie gekleidete Schilderung der Situa-
tion des italienischen Arbeiters, deren Wirkung allerdings durch einige Entglei-
sungen beeintrachtigt wird.

E °
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Fernseh-Zentrum Ziirich-Seebach offiziell eroffnet

Am 22.September 1973 konnte das neue Fernseh-Zentrum Zurich-Seebach offiziell
seiner Bestimmung ubergeben werden. Die Produktion lauft allerdings schon seit
einigen Monaten in den bis heute realisierten Bauten. Verschiedene Baukomplexe —
unter anderem die definitiven Raumlichkeiten fur die Tagesschau — folgen in einer
spateren Etappe. Die neuen Anlagen losen ein zwanzigjahriges Provisorium ab:
1953 wurde im « Studio Bellerive» mit den ersten Versuchssendungen des Schwel-
zer Fernsehens begonnen. Sehr bald war klar, dass das Provisorium im « Bellerive »
(und mehr als ein Dutzend weiterer Adressen) nicht genugen wurde. Was nun in
Zirich-Seebach entstanden ist und noch entstehen wird, soll den Bedurfnissen
dieser grossten Fernseh-Produktionsstatte unseres Landes entsprechen. Dieflexible
Gesamtkonzeption erlaubt auch eine kontinuierliche Anpassung der bestehenden
Anlagen an kunftige Erfordernisse.

TV-Erwachsenenbildung

Alle Einzelheiten fur das neue Trimester der TV—Erwaphsenenbildung, das am
22.September begonnen hat, sind erhaltlich beim: Schweizer Fernsehen, Redaktion
Erwachsenenbildung, Postfach, 8052 Zurich.

Prix-Jeunesse-Tage1973

Vom 15. bis 18. Oktober veranstaltet die Stiftung des « Prix Jeunesse» in Minchen
die « Prix-Jeunesse-Tage 1973». Die Veranstaltung ist als Seminar zum Thema
« Kind — Familie — Fernsehen » geplant; sie soll allen Teilnehmern, die sich vor allem
aus Vertretern der Kinderabteilungen und zum erstenmal auch aus Redaktoren fur
Erwachsenenbildung internationaler Fernsehstationen und aus Wissenschaftlern
zusammensetzen, Gelegenheit geben, sich mit drei speziellen Kategorien von Pro-
grammen auseinanderzusetzen:

1. Kommerzielle Unterhaltungs- und Familienserien fir Kinder:

Kommerzielle Unterhaltungs(Familien)-Serien sind zwar in vielen Landern der Welt
das tagliche Brot flr die kleinen Zuschauer, sie gelten jedoch bei allen reprasentati-
ven Veranstaltungen (Wettbewerbe, Fernsehwochen usw.) mehr oder minder als
tabu. Ein Grund, sich einmal kritisch und selbstkritisch mit dieser Programmsparte zu
beschaftigen.

2. Konkurrenzfahige Kindersendungen:

Attraktive Serien von hohem Unterhaltungswert, die in padagogischer Verantwor-
tung gezielt fur Kinder produziert werden — das ist die zweite Kategorie von Pro-
grammen, die zur Diskussion gestellt wird.

3. Die Welt unserer Kinder — Sendungen fir Eltern und Erzieher:
Schliesslich werden sich die Teilnehmer mit Sendungen befassen, diedem Kind auf
dem Umweg uber die Information der Eltern und Erzieher zugute kommen.

Prix Jeunesse1974

In der Zeit vom 24. Mai bis 1. Juni 1974 findet zum sechsten Male der «Prix Jeu-
nesse International» im Hause des Bayerischen Rundfunks in Munchen statt. Der
« Prix Jeunesse» wird in zweijahrlichem Turnus als Seminar und als Wettbewerb
veranstaltet.



und Reinheit andererseits, der Konflikt zwischen Unbewaltigtem, das durch die
Gesellschaft zu einer Schuld wird, und dem Zustand, in dem man flr nichts verant-
wortlich ist. Vergangenes wird dadurch dauernd aktualisiert und gleichzeitig poten-
ziert.

Cathryn ist scheinbar glicklich mit.Hugh verheiratet, vermogend, einer gesicherten
Existenz verschrieben. In diese Welt nicht nur des Wohlstands, sondern vor allem
auch des sterilen Wohlbefindens dringt nun das Objektiv, beobachtend, aufdek-
kend, dadurch das an Leben aufwuhlend, was noch nicht verkrustet ist. Cathryn
erblickt sich dabei selbst zugleich als ein sexuelles Symbol, ein gesellchaftliches
Tabu, das sie in sich bekampft. |hr offnet sich die «reale» Welt: Manner an Berufses-
sen, Frauen mit ihren Besuchen und Telephongesprachen, die von geradezu vollen-
deter Banalitat sind, sowie hoffnungslos degenerierte Schwachlinge einer abbruch-
reifen Gesellschaft, die sich mit dem Geld Gleichgeschalteter und Meinungsloser
ernahrt. Da ihr die Gegenwart nicht ermoglicht, die Erinnerungen an René zu bewal-
tigen, brechen Vorstellungen, Phantasmagorien, Wunsche und Verdrangtes stets
haufiger in ihre armselige Alltagsrealitat ein. Dabei erfahrt sie die totale Einsamkeit
und Angst innerhalb ihrer erbarmungslosen Umgebung, zu der-sie den Weg nicht
findet und die selbst ahnungslos bleibt. Im Inferno ihres Unterbewusstseins ver-
sucht sie ihre Schizophrenie allein zu heilen. Im Glauben, ihre Doppelgangerin
umzubringen, totet sie sich letztlich selbst. Es ist dies die Rache der Sinnlichkeit in
einem halbtoten Leben. _

Altman schildert eine Existenz, die mit den geringsten Alltaglichkeiten in Konflikt
gerat, da diese kein Gewicht gegenuber lebendigen Erinnerungen und Einbildungen
besitzen. In diesem volligen Verlust eines jeden Halts wird die existentielle Bodenlo-
sigkeit jener fuhlbar, die menschliche Ambition mit Imagination und Phantasie zu
verbinden vermogen, sich dadurch von der morosen Wirklichkeit entfernen und,
vollig auf sich gestellt, die Kluft zwischen den beiden Welten nicht mehr geistig zu
bewaltigen vermogen. Friede ist hier nur noch trugerische Ruhe aus Erschopfung,
zeitlich begrenzte Kapitualtion.

Doch Altman will nicht zu tief dringen. Sein Film ist eher eine Parabel auf die
Verrucktheit und die Imagination als deren Analyse. Das Interesse liegt anderswo.
So im Panoptikum der Erscheinungen, Spiegelungen, Tauschungen; in einem
Puzzle mit richtigen und falschen, leichten und verfanglichen Zusammenhangen,
einer Mischung des Moglichen mit dem Wahrscheinlichen und dem (falsch) Rea-
len. Was in Atem halt, ist das Trugerische des Bildes, eine Sache, die in sich selbst
begriindet ist und nicht einmal zulasst, dass man hinter sie leuchtet. So bleibt auch
das Verhaltnis zwischen den verschiedenen Figuren ein wirres Netz sich vielfaltig
kreuzender Beziehungen oder Beziehungsmoglichkeiten. Da von Anfang an alles
unecht ist, gibt es nichts, was wirklich unmaoglich — oder wirklich real ware. Altman
stort es nicht, einen psychoanalytischen Trainingslauf auf hinreichend bekanntem
Parcours zu absolvieren; er bemuht Seele und Empfindung, ohne in deren Tiefe zu
tauchen. Daflr bleibt das rettungslose Vervielfachungs-Zerrbild nicht ohne Faszina-
tion: ein beunruhigendes Prisma, dessen Licht auf ein bewegtes Meer im verunsi-
chernden Mondlichtfallt.

Images will nichts mehr sein als ein Film, der Uber (seine) Bilder reflektiert und sich
dabei bewusst selbst seziert und zersetzt, in aller Freiheit, mit allen Spiegelungs- und
Bezugsmoglichkeiten. Daher werden die Phantasmagorien mit durchaus realisti-
schen Bildern, die Hallunzinationen der Hysterischen mit alltaglichen Erscheinun-
gen dargestellt, in einer Wechselwirkung nicht nur zwischen Realitat und rein inner-
licher Imagination, sondern auch zwischen Gesellschaft und Subjektivitat. Der
Realismus in der Beschreibung etwa der minuzios arrangierten Dekors ist so stark,
damit der Bruch zwischen Aussenwelt und Cathryns Vision um so brutaler wirkt.

Da lage also die Grenze Altmans: der Film, seine Dauer, sein Ende selbst. Aber.es
gibt noch eine andere, unfreiwillige: das storende Gewicht der Symbolik, die Be-
deutungsmache, der penetrante Hinweis auf das Puzzle, von dem niemand weiss,
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wie es aussieht oder aussehen sollte. Gelingen Altman verhalten lyrische Sequenzen
voller Melancholie, wo er zeigt, wie sich Cathryn Gber die Vergangenheit und das
Verlorene beugt, so doppeln Hilfskonstruktionen und (virtuose) Fingerzeige immer
wieder allzu explizit und aufdringlich nach. Selbst Musik und Gerausche werden
bemuht, um das Ephemere, Verflochtene, Unheimliche ja deutlich genug fuhlbar zu
machen.

Diese Mischung von Originalitat und Begrenzung, Faszination und Abwehr machen
Altman aber gerade interessant; doch darob in ihm « einen der talentiertesten Regis-
seure unserer Zeit» zu sehen (Guy Braucourt, « Ecran 73»), scheintdoch einer nicht
geringen Uberschatzung gleichzukommen. Indessen kann in der Hartnackigkeit, mit
der Altman die Kritiker seit M. A.S. H. irritiert und in die gegensatzlichsten Lagerteilt,
ein Indiz fur eine noch nicht voll ausgeleuchtete Eigenstandigkeit und Personlich-
keit liegen. Man wird ihn besonders gut—und wohl auch etwas skeptisch —im Auge
behalten mussen. Bruno Jaeggi

Le silencieux (Ich—die Nummer1 )

Frankreich/ltalien 1973. Regie: Claude Pinoteau (Vorspannangabens. Kurzbespre-
chung73/284)

Agenten und Spione, beliebte Protagonisten des spannenden Unterhaltungsfilms,
hatten es in den letzten Jahren nicht leicht. [hre Personlichkeit geriet— vor allem als
Folge der James-Bond-Filme —in den Schatten einer alles dominierenden Technik.
Die Hauptrollen wurden nicht mehr mit Menschen, sondern mit allerhand ubertech-
nisiertem Schnickschnack besetzt, mit Wunderautos, Spezial-U-Booten, Helikop-
tern aller Spielformen, weltbeherrschenden Computern, weltzerstorenden Bomben
und einem utopischen Arsenal an todlichen Kleinwaffen. Das Genre geriet ins Ab-
struse und verlor damit seine Effektivitat und nicht selten auch seine unterhaltende
Wirkung. Es wurde vergessen, dass der Agenten- und Spionagefilm nicht von der
masslosen Ubertreibung, sondern von der hauchdiinnen Entfernung von der Wirk-
lichkeit seine Lebendigkeit und seine Spannungbezog.

Der Franzose Claude Pinoteau nun, der sein Handwerk bei Kapazitaten wie René
Clément, Henri Verneuil, Claude Lelouch und einigen andern grindlich gelernt hat,
kommt in seinem Regie-Erstling auf den Agenten aus Fleisch und Blut zurtick. Zwar
ist Anton Haliakow alias Clément Tibére durchaus in eine von der Technik domi-
nierte Welt hineingestellt, ja er ist selber Physiker, aber die Technik hat letzten Endes
keine entscheidende Funktion. Tibere ist vom Augenblick an, in dem er ins Rader-
werk der internationalen Geheimdienste gerat, auf sich allein gestellt. Der hausbak-
kene Revolver gibt ihm mehr die lllusion von Schutz, als dass er ihm wirklich etwas
nutzt, und das Auto, die Eisenbahn bleiben reine Fortbewegungsmittel. Nicht die
Fahigkeit, Gefahren lange zum voraus zu wittern, erhalten ihn am Leben, sondern
seine instinktive Art zu handeln, wenn er einmal in Bedrangnis geraten ist.

Anton Haliakow also steigtim Londoner Flughafen aus einer Tupolev aus. Er gehort
zu einer Gruppe von russischen Wissenschaftlern, die zu einem Studienaufenthalt in
die britische Hauptstadt gekommen sind. Ein fingierter Unfall gibt dem « Intelligence
Service» Gelegenheit, Haliakow zu schnappen; denn es ist dort bekannt, dass dieser
vor langer Zeit von den Sowijets entfiihrt worden ist und eigentlich Clément Tibére
heisst. Gegen die Nennung von zwei Namen britischer Physiker, die geheime Infor-
mationen nach der Sowjetunion liefern, soll Tibére im Westen auf freien Fuss gesetzt
werden. Die so von Tibére mehr widerwillig als aus Uberzeugung eingehandelte
Freiheit wird fur ihn zu einer langen Flucht vor russischen Haschern, die dem
Wissenschaftler-Agent nach dem Leben trachten. Erst als es ihm gelingt, den fran-
zosischen Geheimdienst davon zu Uberzeugen, dass der russische Dirigent Boris
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Korodin keineswegs nur um der schonen Muse willen im Westen weilt, findet die
Jagd ein Ende. Die beiden Spione werden ausgetauscht wie Briefmarken.

Dieses einfache Handlungsgerust, das gar nicht so abwegig erscheint, dient Pino-
teau zur Inszenierung eines ebenso brillanten wie spannenden Unterhaltungsfilms,
wobei sich der Regisseur des Einsatzes bewahrter konventioneller Mittel nicht
schamt. Dass er durch die Schule des franzosischen «film policier» gegangen ist,
bleibt unverkennbar. Aber Pinoteau, dessen Film keine Konzessionen an die modi-
sche Sex- und Gewaltwelle macht, bietet mehr als Tempo und Brisanz: Es gibt da
auch leise Ironie und so etwas wie menschliche Tragik. Nicht etwa, dass der Autor
das Genre des Agenten und Spionagefilms persiflieren wiirde. Die lronie entsteht
aus der leichten Distanz zu einer Welt, in der solche Vorfalle tatsachlich moglich
sind, in der die Volker gegeneinander statt zusammenarbeiten, in der hinter der
Fassade der Hoflichkeit und der politischen Diplomatie mit unzahligen Millionen ein
Netz des Betrugs, der Ubertdlpelung und auch des Mordes aufrechterhalten und in
gewissem Sinne auch legalisiert wird. Pinoteau ist zwar weit davon entfernt, diese
Uberlegungen in seinem Film grundsatzlich auszubreiten. Sie stehen mehr am
Rande, liegen zwischen den Bildern des Suspense, jener unterschwelligen und
hintergrindigen Spannung. Pinoteau ist ein verkappter Moralist.

Erist es auch in der Schilderung seines Protagonisten, dem Lino Ventura in (iberzeu-
gender und glaubwurdiger Manier seine Gestalt leiht. Immer wieder wird das
Schicksal eines Menschen durchsichtig, der aus einer alltaglichen Lebensbahn her-
ausgerissen wurde und in das Raderwerk einer Maschinerie geriet, die unentwegt
dramatischen Hohepunkten entgegentreibt, keine Besinnung auf sich selbst mehr
erlaubt und folgerichtig entpersonlichend wirkt. Dieser Identitatsverlust ist auch
nicht mehr wettzumachen, wenn es ausnahmsweise einem gelingt, sich aus den
Mechanismen dieser in sich geschlossenen Scheinwelt zu |[0sen. Pinoteau macht
das sehr deutlich, wenn er Tibére nach 16 Jahren der Abwesenheit mit seiner Frau




(Lea Massari) zusammentreffen lasst, die inzwischen wieder geheiratet hat: Weh-
mut nach vergangener Zeit ist alles, was beide noch verbindet. Tibére wird von vorne
beginnen, eine neue Identitat suchen mussen. Er wird nie mehr jener Clément Tibére
sein, der er vor seiner Entfuhrung war. Darum beneidet ihn keiner. Urs Jaeggi

La bonne année (Das gute Jahr)

Frankreich/ltalien 1973. Regie: Claude Lelouch (Vorspannangaben s. Kurzbespre-
chung73/274)

Viel'Sorgfalt fur Aufbau und Technik hat Claude Lelouch aufgewendet, viel Ehrgeiz
und Willen, um aus dem «guten Jahr» auch einen wirklich guten Film zu machen.
Seine Freude an den vielen Moglichkeiten zu filmen, sein heimliches Lachen lUber
eigene Bonmots schimmert immer wieder durch. Mitten zwischen schwarz-weissen
Schlussszenen entfaltet er die Haupthandlung in Farbe, spielt mit dem Ton und gibt
Bildern und Szenen Lebendigkeit und Spannung. In der Wahl der Darsteller hat er
sich nicht geirrt: Lino Ventura und Francoise Fabian eignen sich glanzend als
Hauptfiguren. Kaum ein.anderes Gesicht als dasjenige von Lino Ventura konnte
besser einen Ganoven mimen, der in seiner Brust zwar keine hohe Schulbildung,
aber viel Phantasie, etwas Psychologie und ein treues, gutes Herz herumtragt, das
fur Francoise schlagt, die Intellektuelle, die als Antiquarin mit Ludwig XVI. handelt,-
mit Zitaten um sich wirft und eine Schwache fur Angeklagte und Schuldige hat.
Liebe ist zwar nicht eingeplant in den perfekten Einbruchsplan, den Lino Ventura als
Simon mit seinem Freund in Cannes unternehmen will: Einbruch in ein absolut
einbruchsicheres Juweliergeschaft mit kuhl, prazise und minutios errechneten und
erprobten Chancen. So genau die ausgerechnete Zeit stimmt, so genial Simon sich
in einen hinfalligen Greis verwandelt, so sicher scheitert die Perfektion an einer
offenen Sicherheitstlure — Geld und Freund sind zwar gerettet, Simon aber richtet
sich auf Jahre im Gefangnis ein. Francoise bleibt ihrer Vorliebe fur Schuldige treu,
wartet, und wenn sie auch inzwischen «ein Leben wie ein Mann» flhrt, gibt sie es
doch bei Simons unerwarteter Entlassung sofort fur ihn auf. Treue ist auch bei
Mannern kein leeres Wort: Der Freund hat Simons Anteil an der Beute getreulich
und gewissenhaft furihnin Sicherheitgebracht.

Mit Witz, Parodie und einigen banalen Weisheiten, wie z.B. «... eine Frau ist ein
Wesen, das manchmal weint », belachelt Claude Lelouch das Leben, das Geschwatz
der « Gebildeten», sich selber. Wenn er auch hie und da, ganz in sich und seine
Bilder versunken, die Zeit zu vergessen scheint und daraus Lange entsteht, die sich
in Langeweile zu dehnen droht, gelingt es ihm doch, sie im letzten Augenblick noch
aufzufangen. Das Hin und Her zwischen Liebesproblemen und Kriminalfall ergibt
ein faszinierendes Zusammensetzspiel, auch wenn es den grossen Bogen des Hand-
lungsablaufs eher stort — was Lelouch nicht libelgenommen wird, denn unbestreit-
bar bietet « Das gute Jahr» leichte und vergnugliche Unterhaltung. Elsbeth Prisi

What?

Deutschland/Italien/Frankreich 1972. Regie: Roman Polanski (Vorspanndaten s.
Kurzbesprechung 73/270)

«lch habe Schwierigkeiten mit der Wirklichkeit», klagt die attraktive Nancy (Sydne
Rome) in Roman Polanskis neuestem Film What? dem greisen Milliardar Noblart
(Hugh Griffith), in dessen weitlaufige und von skurrilen Figuren bevolkerte Luxus-
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villa sie sich nach einem Vergewaltigungsversuch hat retten konnen. Auch der
Zuschauer hat etliche Schwierigkeiten, wenn er sich auf die wirren und verwirren-
den, in Form eines Happenings ablaufenden Ereignisse dieses Werks einen Vers
machen will. Zwar ist es Polanski (ausser in Das Messer im Wasser) nie um einen
realitatskonformen Naturalismus gegangen, stets hat er den Zuschauer mit einer
eigenen Gesetzen folgenden, bedrohlichen Gegenwelt konfrontiert, in der individu-
elle und kollektive Angste sich zu alptraumhaften Bildern verdichteten. Diese Ge-
genwelt ist in What? aber zur blossen Kulisse geworden. Aggression und Angst vor
dem Unbekannten bilden noch den Hintergrund einiger gelungener Szenen des
ersten Teils, verflachen dann aber zusehends zum reinen Nervenkitzel, mit dem sich
eine Gruppe gelangweilter Nichtstuer die Zeit vertreibt.

Gewiss, man kann viele Szenen aus What? in Analogie zu Polanskis friheren Wer-
ken als traumhafte Imaginationen verdrangter Wiinsche interpretieren. Und erinnert
die abgeschiedene Luxusvilla nicht ein wenig-ans Schloss in Tanz der Vampire, der
Rest von schwarzem Humor an Cul-de-sac, ist die Figur der Nancy nicht eine
«normale» Schwester der Carol aus Repul/sion? Eine Deutung in dieser Richtung
mag im Rahmen einer Wirdigung von Polanskis Gesamtwerk sinnvoll sein. Von der
Mehrzahl der Zuschauer darf aber auch ein Kiinstler vom Range Polanskis keine
Anrechnung fruherer Verdienste erwarten. Jedes Kunstwerk muss fur sich allein
bestehen konnen. Und What 7 besteht nurschlecht: zur zwanglosen Komodie fehlen
die Einfalle, zum Traumspiel die Tiefe, zur gesellschaftskritischen Satire die Scharfe.
Woas bleibt, ist die kuriose Geschichte einer verfolgten « Unschuld», die jedem ein
bisschen gefallig ist: Dem alten Noblart hilft Nancy beim Sterben, indem sie ihm
ihren Unterleib zeigt, von einem Arbeiter lasst sie sich das Bein blau anstreichen, den
verschrobenen Playboy Alex (Marcello Mastroianni) muss sie auspeitschen, nach-
dem er sich ein Tigerfell umgeworfen hat, und irgendein Verrtckter klaut ihr nach
und nach alle Kleider. Dies legt die Vermutung nahe, dass What? gar nicht zum
Vergnugen der Zuschauer gedreht worden ist, sondern zu jenem des Regisseurs, der
Schauspieler, der Filmequipe und des Produzenten Carlo Ponti, dem die luxuriose
Villa in Wirklichkeit gehort. - Gerhart Waeger

ARBEITSBLATT KURZFILM

Auch unsere Stimme soll gehort werden (Nek se cuje i nasglas)

Dokumentarfilm, farbig, 16 mm, Lichtton, kroatisch gesprochen mit deutschen Un-
tertiteln, 16 Min.; Regie und Buch: Krsto Papic; Kamera: lvica Rajkovic und Ranko
Mitik; Schnitt: Lidija Branis; Musik: Lidija Joijc; Produktion: Jugoslawien 1971,
Zagreb Film; Verleih: SELECTA-Film, Fribourg, und ZOOM-Verleih, Dubendorf;
Preis: Fr.25.—.

Kurzcharakteristik

Verschiedene private Radiosender Jugoslawiens mit meist primitiven Sendeanlagen
zeigen ihr Wirken, das sich von der reinen Unterhaltung bis zu wirtschaftlichen,
politischen und kulturellen Sendungen erstreckt. Obwohl der Staat diesen «schad-
lichen» Meinungsbildern entgegen tritt, arbeiten sie unverdrossen als Volksstimme
weiter.
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