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FILMKRITIK

Novecento (1900)

Italien 1974/75. Regie: Bernardo Bertolucci (Vorspannangaben s. Kurzbesprechung
76/267).

Wie immer das Engagement eines Films geortet sein mag, ob in einem hoheren Sinn
moralisch, ob personlich, sozial, ideologisch — in seinem Endeffekt wirkt es auch in
einer politischen Richtung. Ich glaube, dass selbst nach einem Film von Bergman
oder Truffaut, Huston, Rohmer oder Herzog im Zuschauer Keime zuruckbleiben, die
im politischen Alltag, in der Bewusstwerdung und in der Verteidigung des Einzelnen
fruchtbar und wirksam sind. Will man nun die diskutablen Filmgenres einhalten, so
gibt es auch die explizit politischen Filme: Filme, die bewusst und direkt eine
politische Analyse leisten. Und wenn nicht alles trigt, so scheint sich gerade in
dieser « Gattung» eine Wende abzuzeichnen. Das ist ebenso erstaunlich wie folge-
richtig. Erstaunlich, weil in den letzten Monaten, die sozial und politisch nicht nur
Zuversicht wecken, einige wichtige Filme geschaffen wurden, die Optimismus und
Mut weitergeben; folgerichtig, weil diese Filme die Konsequenz ziehen aus einem
«politischen» Film der Vergangenheit, der, wie Bertolucci sagt, nicht politisch war,
weil er vom grossen Publikum ignoriert wurde. Heute sucht auch ein Bertolucci den
Dialog mit dem Zuschauer. So ging es ihm in «1900» darum, einen Film nicht nur
uber, sondern konsequenterweise auch fur das Volk zu schaffen. Und es ware vollig
falsch, diese Offnung und den umgesetzten Optimismus nur mit einem Positivismus
zu erklaren, der sich als Rettung vor der Verzweiflung und Desillusionierung aus-
wiese.

Bertolucci und der Verleih

Diese Frage lasst sich erst anhand von «1900» als Ganzheit konkretisieren. Doch
leider scheint es auch bei uns nicht moglich zu sein, die beiden untrennbar zusam-
menhangenden Teile von «1900» gleichzeitig in die Kinos zu bringen. Das ist
bedauerlich und konfrontiert den Kritiker des ersten Teils von «1900» mit etwelchen
Schwierigkeiten. Denn Bertolucci hat sein soziales und ideologisches Fresko thema-
tisch, formal und dialektisch derart zu einer Einheit verschmolzen, dass sich in der
Kritik diese Trennung nur mit grossen Skrupeln vollziehen lasst. Und auch der
Zuschauer dirfte nach dem ersten Teil von «1900» die zweite Halfte vermissen. Das
geht zurlick bis aufs Episodische. So zeigt der Filmanfang, wie 1945 ein Patron von
einem bewaffneten jungen Mann abgefuhrt wird und wie ein nicht mehr sehr junges
Paar vor wutenden Bauerinnen zu fliehen versucht. Erst der Schluss des zweiten
Teils greift diese konkrete Episode nach einer gewaltigen Rickblende wieder auf.
Und Bertolucci meint zu diesen Anfangssequenzen, der Zuschauer werde sich lange
fragen, warum dies geschieht. «Und dieses ,Warum’ — das ist mein Film, das ist
,1900" I» Deshalb ist ein ausdriicklicher Hinweis darauf notwendig, dass diese Kritik
unvollstandig ist, und dass «1900» grundsatzlich einer Rezension bedarf, die sich
auch des zweiten Teils annimmt.

Uber drei Jahre hat Bertolucci flir diesen Film investiert; mehr als vier Milliarden Lire
hat er gekostet: Widersprliche eines derartigen (film) politischen und kunstlerischen
Unternehmens, das von amerikanischen Produzenten gestutzt und vom Zwang zur
kommerziellen Amortisation ergriffen wird, liegen auf der Hand, besteht doch die
Gefahr, dass dieser Konflikt die blosse Dialektik, an der Bertolucci so viel liegt,
ubersteigt. Bertolucci selbst meinte, auf einen dieser Aspekte angesprochen: «Es
gibt den Augenblick, in dem ich praktisch ein Niemand bin im Film: Das ist im
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Verleih.» Diese Worte gelten auch im Zusammenhang mit der Kinoauswertung. Nach
der Canner Premiere von «1900» zirkulierten bereits Geruchte, der Film wurde fur die
Kinos gekurzt. Bertolucci dementierte energisch. Er fand das Gerucht «grotesky,
schloss aber dennoch die Moglichkeit eines eigentlichen «Terrors, eines repressiven
Eingriffs in den Film und somit in die Freiheit des Ausdrucks» nicht aus. Vehement
verteidigte er die offensichtlich doch von einem massiven Schnitt bedrohten
Sequenzen des zweiten Teils, die das Volk mit seinen roten Fahnen zeigen, mit
seinen (spontanen) Gesangen und Freuden.

Es sind nun just diese Sequenzen (des zweiten Teils), die Bertolucci fur unerlasslich
gehalten hatte, die fur die Kinofassung am starksten geschnitten wurden. Nun gut:
Es gibt wohl auch kinstlerische Grinde, die gegen diese Sequenzen in ihrer ur-
sprunglichen Lange sprechen. Moglicherweise haben sie Bertolucci nachtraglich zur
offiziellen Sanktion der Schnitte bewogen.

Uberbleibsel des Jahrhunderts

«1900» bedeutet nicht nur ein auch personlich motiviertes Zurucksteigen in die
Geschichte unseres Jahrhunderts zwischen 1900 und 1945. Der Film ist ebenfalls
formal eine einzige Ruckblende: Er beginnt, wo sich die Bauern 1945 vom Nazi-
Faschismus befreien und die sozialistische Revolution feiern, und erst dann setzt die
Chronologie bei der Jahrhundertwende ein. Allein der Schluss des zweiten Teils
sprengt diesen Rahmen durch eine Allegorie, die das eigentliche Thema — den Tod
des Patrons — in den Bereich der Zukunft, der Utopie und der diskussionswirdigen
Ambivalenz riickt. Innerhalb dieser Riickblende strukturiert Bertoluccidie Erzahlung
im Rhythmus der Jahreszeiten. Der Sommer zeigt die Kindheit und Jugend, Bauern
in einer archaischen Zeit, ohne Klassenbewusstsein. Hier herrscht ein epischer,
lyrischer Stil, und hier gelingen Bertolucci wohl auch die grossartigsten Momente.
Darauf folgt die Zeit der Schwarzhemden, dann der Faschisten: Das ist der Herbst,




der Winter. Und hier weicht das Epische und Lyrische einer eher psychologischen
Dramaturgie. Die Befreiung — das ist dann der Fruhling, in einer Struktur, die sich,
wie angetont, einer ideologischen Utopie nahert.

Zu dieser Dialektik zwischen Prosa und Poesie, Epik und Psychologie kommt die
sehr klug und sensibel durchstrukturierte Dialektik zwischen zwei Klassen und
Figuren, eine Dialektik auch zwischen dem Individuum und einem Kollektiv, welches
das kollektive Individuum verkorpert. Der Modellcharakter, der den gesamten Film
pragt, bestimmt auch die Wahl der Figuren. Da ragen, vor allem, der Grundbesitzer
heraus, der alte Berlinghieri (Burt Lancaster) und sein Enkel Alfredo (Robert de
Niro). Sie vertreten das Unternehmertum, die Agrar-Bourgeoisie. Auf der andern
Seite steht der Landarbeiter Leo (ein grossartiger Sterling Hayden), als Vertreter
eines Agrar-Proletariats, und es entspricht erneut der Modellartigkeit des Films, dass
in dieser Bauernfamilie just an dem Tag Olmo (Gérard Depardieu) zur Welt kommt,
an dem auch Alfredo— und das 20. Jahrhundert geboren werden. Olmo und Alfredo
fuhren den Zuschauer durch die neu angebrochene Zeit, durch den Wandel innerhalb
der Klassen und somit auch zum aufkommenden Klassenbewusstsein. Wo sonst
historische Walzer jede Substanz und Reflexion plattdriicken, vermag Bertolucci die
ideologische und politische Brisanz nahtlos und unaufdringlich herauszukristallisie-
ren, mit einer immmensen Liebe furdas Volk, mit seltener Sensibilitat fir die Gesichter
und Gesten der Bauern, mit Bildern, die wie unvergessliche Geméalde Atmosphare
umsetzen und doch zur notwendigen Analyse vorstossen. Ob die einzelnen Sequen-
zen nun still, poetisch oder turbulent, gar atzend-humorvoll sind: Sie bilden eine
Einheit, in der sehr genau beobachtete Einzelheiten oft Uber weite Distanz miteinan-
der verzahnt sind und ein ausgewogenes Filigran abgeben, das dem Beobachtungs-
spielraum und der Emotion des Zuschauers ein kaum begrenztes Feld bieten. Die
Bedeutung der Natur, das Gemeinschaftsdenken der Bauern, ihre Solidaritat und
Harmonie kontrastieren da mit dem vollig gebrochenen Verhéaltnis der Unternehmer
zu Umwelt und Leben. Und gleichzeitig liegen auch zwischen dem Unternehmer von
einst, dem alten Berlinghieri und dem jungen Alfredo, Welten, Ozeane. Eine Folge
davon — die der Jahrhundertwechsel bereits symbolhaft signalisiert hat —, ist der
Selbstmord Berlinghieris, nachdem die Agonie seiner Welt deutlich geworden ist.
Auch der Bauer Leo stirbt als Uberbleibsel eines beendeten Jahrhunderts; doch sein
Tod steht in wundervollem Gegensatz zur Hasslichkeit, mit der Berlinghieri — stell-
vertretend flr eine soziale Klasse —von der politischen Entwicklung eliminiert wurde.
Leo, der vorgeschichtliche Proletarier, stirbt vor Glick, als er die Anfange des
Sozialismus, den Beginn einer solidarischen Aktion der Bauern sieht. Denn unbe-
wusst bedeutet dieser Augenblick doch das Ereignis, auf das er 73 Jahre lang
gewartet hat.

Ursprung und Politik

Anhand mehrerer Beispiele zeigt Bertolucci den sich profilierenden Zusammenprall
zweier Klassen, die sich ihrer Stellung bewusster werden: so etwa anhand der Krise
und des Krieges. Da greift beispielsweise der Patron mit der ihm eigenen ruhrenden
Geste zum Argument der Grosszugigkeit, wahrend er, im Zeichen der Krise, auf
seinem fruheren Vermogen sitzen bleibt. Und da wird das Volk in einen Krieg
geschickt, da wird uber Sohne, Vater, Brider und Enkel verfugt, wahrend die Herren
in Sicherheit von der militarischen Maschinerie profitieren und glauben, sie konnten
nach dem Krieg weiterhin die Machtigen spielen, wer auch immer die Schlachten
gewinnen moge.

All diese Aspekte wirken schon deshalb nie plakativ, weil Bertolucci anhand von
Olmo und Alfredo die grausame Eigengesetzlichkeit dieses Prozesses aufzeigt. Beide
leben in Freundschaft, gemeinsam entdecken sie, als Kinder, die Welt. Weder der
erste Streik noch spater der vollig gegensatzlich erlebte Krieg trennt die beiden. Erst
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mit dem Erloschen von Alfredos Kindheit bildet sich die Front zwischen den Klassen:
Dort namlich, wo Alfredo von seinem Vater (Giovanni) Grundbesitz und Betrieb erbt
und so in die Rolle des (liberalen) Unternehmers getrieben wird. Hier gehen die
Wege auseinander. Wahrend Alfredo der typischen Spur fataler Widerspruche folgt,
zeigt Olmo die Widerstandskraft des Bauern gegen den Faschismus an. Der eine wird
zum Beherrscher, der andere zum Verfolgten. Der eine versucht eine vergangene
Privatwelt zu bewahren (nicht aber die Kultur), der andere hilft eine Zukunft zu
schaffen, in der — wie Ubrigens auch der Hintergrund der Dreharbeiten in der Emilia
zeigt — die echte Volkskultur lebendig bleibt. Zusammen mit Olmo (als Modell)
entdecken, ja schaffen eigentlich erst die Bauern ihre Identitat — und dadurch ihre
Geschichte, die Geschichte auch von «1900» und des 20. Jahrhunderts tuberhaupt.
Die Bauern, die eins sind mit der Natur, bringen das Archaische mit ein in diese
politisch mundig werdende Welt: Zuerst gab es Menschen, gab es die Bauern, und
der Patron kam erst spater. Und, so der optimistische Unterton des Films, die Bauern
wird es auch dann noch geben, wenn es keine Patrons mehr gibt.

Emotion und Kopf

Zwischen den zu Antipoden werdenden ehemaligen Freunden Olmo und Alfredo
fallt eine weitere Figur durch ihren Stellenwert auf: Ada, die (spatere) Frau Alfredos.
Sie zahlt nicht direkt zu den Unternehmern, die unter ihrem weissen Hemd die
totalitare Macht der Faschisten zweckdienlich gefligig machen, sondern sie verkor-
pert — mit ihrer vorgetauschten Blindheit — das Burgertum, das nicht sehen will, was
wirklich geschieht. Richtigerweise zeichnet Bertolucci diese Figur so wenig schema-
tisch-negativ wie etwa den Unternehmer Alfredo: Gerade dadurch wird aber deut-
lich, wie diese an sich sympathischen Burger durch ihre Indifferenz historische und
politische Katastrophen erst ermoglichen, in welchem Mass ihr Abseitsstehen und
ihr Widerspruch den dunklen, repressiven, notfalls eben faschistischen Kraften den
ganzen Spielraum geben.

Mit dieser erstaunlich prasenten, dunklen Vorahnung des aufkommenden (Nazi-)
Faschismus schliesst der erste Teil des Films: eine wahre Bilderflut, die aber
jederzeit kontrolliert und gemassigt wird und die durch ihre emotionale Wucht und
Intensitat zu packen weiss. Der Zuschauer wird zwar oft (berwaltigt, auch als
sinnliches Wesen angesprochen; Bertolucci gibt indessen auch immer wieder politi-
schen, ideologischen Stoff flir den Intellekt mit, und es ist letztlich die Ganzheit des
Zuschauers, die in «1900» mitmachen muss. Bertoluccis Liebe fur diese Welt, sein
poetisches Bild einer Region (Emilia), die seine Jugendzeit auf dem Land evoziert,
ist filigranfein verzahnt mit der Beobachtung, wie der Keim zum Klassenkampf
aufgeht und sich entfaltet. Personliches, von den Bauern Erlebtes und politische
Erfahrung gehen eine eher seltene Verbindung ein, und in analoger Weise gelingt es
Bertolucci, aus der Romantradition des 19. Jahrhunderts Rhythmus- und Struktur-
elemente aufzugreifen, vom vorwiegend Psychologischen zu losen und auf eine
stark ideologisch gepragte Ebene zu transponieren.

Nun ware es allerdings falsch, ob der Bildkraft, Ubersicht und Schonheit des Films
die bereits gemachte Feststellung, der Film liefere auch die notwendige Analyse mit,
undifferenziert stehen zu lassen. «1900» bedeutet bestimmt eine Replik auf Berto-
luccis friheres Schaffen, auf Filme wie «Prima della Rivoluzione», «Partner» und
andere. Was der Bertolucci von heute dartiber auch immer Einschrankendes sagen
mag: Es waren dies wichtige Filme, deren politische Wirkung im ubrigen nicht an der
Zuschauerzahl allein zu messen sein durfte. Bertolucci sucht mit «1900» ein wesent-
lich breiteres Publikum, und er will mitihm den Dialog. Selbst wenn ihm dies gelingt:
Auch das ist kein Gradmesser fur die Effizienz. Das Problem des politischen Films
und dessen politischer Wirkung wird auch durch «1900» nicht gelost. Die Absorp-
tionsgefahr durch die Asthetik, durch das dramatische Geschehen und das Sinnliche
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auf der Leinwand ist nicht von der Hand zu weisen, jedenfalls nicht fur einen
Zuschauer, der verlernt hat, Emotion und Kopf in standiger gegenseitiger Abhangig-
keit zu halten und der hier leicht ubersehen konnte, wieviel allein schon Gesichter,
Gesten und Assoziationen aussagen. Filme wie «1900» braucht es, es braucht sie
noch vermehrt, und in ihrer Mitteilungskraft liegt eine grosse Chance. Aber gerade
der zweite Teil wird dann zeigen, dass auch Bertoluccis traditionszugewandtes
Prinzip nicht samtliche Zusammenhange und nicht immer die notwendige politische
Durchsicht garantieren kann. Bruno Jaeggi

(In einer weiteren Besprechung, die den zweiten Teil starker miteinbezieht, wird sich
in einer der nachsten Nummern Edgar Wettstein von einer etwas anderen Position
her auseinandersetzen.)

Family Plot (Familien-Verschworung)

USA 1976. Regie: Alfred Hitchcock (Vorspannangaben s. Kurzbesprechung 76/
253)

Beim dritten Sehen fand ich « Family Plot» noch viel spannender, als bei der ersten
Vision. Das mag verbliiffen — gilt Hitchcock doch als Meister der Uberraschung, des
Schocks. Wo aber bleibt die Uberraschung, wo die Spannung, wenn man das Werk
fast schon «auswendig» kennt? Unter der glatten Oberflache — da ist dann noch
ungeheuer viel zu entdecken.

Hitchcock hat sich kurzlich (Interview, «Kino, Kino», 3. Sept. im ZDF) selbst in die
Nahe der Komponisten gertuckt und er hat auch in etwa gesagt, das Wichtigste an
seinem neusten Film sei die Konstruktion. Eine Musik von Schonberg durfte, fur die
meisten, beim ersten Horen wenig mehr als Gerausch sein — man muss sich erst
einarbeiten, um das als Musik horen zu konnen. Hitchcock mag zwar schon beim
ersten Sehen Spass machen; aber es lohnt auch, sich in das Werk einzuarbeiten,
Feinheiten, etwa — die Nahe zur Musik ist durchaus gegeben — alle Dissonanzen,
Harmonien und Kontrapunkte, aufzuspuren.

Es scheint mir, es ware leichter zehn Kritiken zu « Family Plot» zu schreiben, von
denen jede einen anderen Aspekt des Films behandelt, jede ihn in einen anderen
Zusammenhang stellt — als nur eine.

x

Die «Familienverschworung», die dem Film den Titel gibt, liegt etwa 40 Jahre
zuruck; unverheiratete Mutter waren damals noch seltener, und weil die Familie
reich ist, war der Skandal zu vermeiden. Heute aber tragt sich die letzte Uberlebende
der Rainbirdfamilie mit dem Gedanken, das uneheliche Kind ihrer Schwester — den
gewissermassen verlorenen Sohn, von dem weder Name, noch Aufenthaltsort, noch
irgendetwas bekannt ist — zu suchen und zum Erben einzusetzen. Soweit der
Ausgangspunkt der Geschichte.

Julia Rainbird baut, bei dem doch recht schwierigen Unterfangen, auf die Hilfe der
Spiritistin Madame Blanche; deren — nur fur uns Zuschauer sichtbares — Blinzeln
aber lasst sofort Zweifel an der Echtheit der Séance aufkommen. Vor dem Rainbird-
Haus steht ein Taxi, der Chauffeur 6ffnet Madame die Tur, Blanche steigt ein, der
Wagen fahrt davon; der Chauffeur heisst George und ist ein «sehr guter» Freund von
Blanche, mehr noch, George ist eigentlich ein permanent-vorlibergehend arbeitslo-
ser Schauspieler, der auch als Freizeitdetektiv mit recht irdischen Nachforschungen
Blanches spiritistische Visionen untermauert.

Eine grosse Blonde ganz in Schwarz kreuzt den Weg (schwarze Katzen) von Geor-
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ges’ Taxi — und die Kamera folgt ihr. Eine Entfihrungs-Affare wird abgeschlossen:
Die Blonde-in-Schwarz kassiert einen millionenschweren Diamanten, dirigiert einen
Helikopter an einen unbekannten Ort und verschwindet im nahen Wald, wo das
Opfer gefunden werden kann. Ein Mann erwartet sie, und die beiden fahren in einem
Autodavon;im Wagen entpuppt sich die Blonde als mittelgrosse Schwarzhaarige, er
erweist sich als ein «sehr guter» Freund von ihr und als «mastermind» der Entfuh-
rung.

Der Arbeitstitel fur Hitchcocks 53. Film war «Deceit» (Tauschung); der Film ist erst
ein paar Minuten alt und schon hat sich der erste Schein laufend als trugerisch
herausgestellt: Die Spiritistin ist wahrscheinlich eine Schwindlerin, ein Taxifahrer ist
eigentlich Schauspieler, eine Blondine in Wirklichkeit eine Schwarzhaarige. Der Titel
selbst ist insofern eine Tauschung, als die Familienverschworung nur eine lange
zuruckliegende Voraussetzung ist fur eine Geschichte, die sich jetzt abspielt. Die
Anfange der beiden Handlungsstrange entsprechen sich sehr genau: eine Frau in
Aktion, die Frau wird von einem Mann erwartet, Dialogszene der beiden in einem
Auto. Dadurch werden die beiden Strange schon sachte verwoben, bevor sie wirk-
lich etwas miteinander zu tun haben; sie kreuzten sich auch, noch bevor sie eigent-
lich als Handlungsstrange erkenntlich sind —aber sie werden sich selbstverstandlich
weiterhin kreuzen und immer starker verweben —denn: Nichts ist zufallig in einem
durchkomponierten Film.

Der gesuchte Erbe des Rainbird-Vermogens ist naturlich kein anderer als der Entfiih-
rer. (Wer's nicht ohnehin erraten hat, erfahrt dies gegen Ende des ersten Aktes.) Das
«gute» Paar, das den Rainbird-Erben sucht, ahnt nicht, dass es auch einem Verbre-
cher auf die Spur zu kommen versucht; das «bose» Paar furchtet Schlimmeres, als
nur einer Erbschaft wegen gesucht zu werden. George und Blanche fiihlen sich nicht
bedroht obwohl sie in Todesgefahr schweben; die Entfihrer aber fuhlen sich be-
droht, obwohl keinerlei Gefahr auf sie lauert. Die Tauschungen, denen die Protago-
nisten unterliegen — sie sind natlrlich nur fur uns Zuschauer als solche erkennbar —,
halten den zweiten Akt ih Gang obwohl sie den Fortgang der Handlung stauen.
Akt drei schliesslich bringt die Konfrontation und Auflosung. Im selben Augenblick,
in dem der Kidnapper realisiert, dass er nur als Erbe gesucht wurde, wird Blanche
durch einen hitchcockschen Zufall (!) inne, dass auch der Entftihrer vor ihr steht.
Aber die «Guten» werden «siegen» — man weiss es ja ohnehin.

Hitchcock verbleibt mit Blanches Augenzwinkern in die Kamera (letzte Einstellung
vor dem Nachspann). Dieses Augenzwinkern kann fur vieles stehen. Blanche hat
sich gerade eine saftige Belohnung verdient, da lasst sich schon zwinkern. Blanche
hat aber auch Freund George (und uns Zuschauer?) doch noch von ihren magischen
Kraften (iberzeugt — es echot das Blinzeln bei Julia Rainbird.

Es konnte aber auch Hitchcocks Augenzwinkern sein. Schliesslich hat er uns gerade
mal wieder kostlich unterhalten. Aber, er tiberlasst es uns, wie ernst und tiefschur-
fend wir « Family Plot» nehmen wollen, auch wenn er zumindest vorgibt, es ware ihm
lieber, wir nahmens nur als Unterhaltung.

Ich habe von «durchkomponierty», «Konstruktion» und «drei Akten» geschrieben,
aber der Film fliesst so leicht und scheinbar naturlich dahin, dass dies gar nicht
auffallt — man muss schon zurlcktreten und nachdenken, damit die Struktur deutlich
wird. Und nichts gesagt habe ich vom Spass, Witz und — durchaus nicht nur
schwarzen! — Humor, der den Film auszeichnet und uns daran erinnert, dass unter
den 53 Filmen «des Meisters der Spannung und des Grauens» auch leichte Komo-
dien enthalten sind. Hitchcock riickt das oberflachliche Bild zurecht ... wohl je ein
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Augenzwinkern wert, auch dies. Es konnte gelesen werden als: « Meine Damen und
Herren, ich gedenke noch viele Filme zu machen.» Falls dies aber der letzte Hitch-
cock gewesen sein sollte, kann das Augenzwinkern auch als Aufforderung verstan-
den werden. Als Aufforderung — da der Schein ja trugt — uns noch einmal und
eingehender mit seinem Werk zu befassen. Ich vermute, dass jede Menge Material
zum Thema « Bedeutung von Vertrauen/Misstrauen im sozialen Leben» von unter der
Oberflache seiner Filme zu Tage gefordert werden kann. Walter Vian

Jonas qui aura 25 ans en I'an 2000

Schweiz/Frankreich 1976. Regie: Alain Tanner (Vorspannangaben s. Kurzbespre-
chung 76/256)

Jonas hat viele Eltern: Mathilde ist seine leibliche Mutter, eine Frau, die leere Raume
nicht mag und die es liebt, schwanger zu sein, weil sie sich dann im wahrsten Sinne
des Wortes (und auch in seiner doppelten Bedeutung) ausgefullt fahlt. Vater Mat-
hieu ist Typograph. Als aktiver Gewerkschafter bekommt er als erster die Verschlech-
terung der Arbeitslage zu spuren. Seine Arbeitskraft verkauft er deshalb einem
Gemusebauer. Dann aber ist da auch Max, der desillusionierte Kampfer von 1968,
der ehemalige Journalist, der jetzt als Korrektor die Dummbheiten korrigiert, welche
die andern schreiben, und der die Zeit am Roulette-Tisch einfrieren lasst. Madeleine
wiederum ist eine tuchtige, schnelle und vortibergehende Sekretarin, die rasch viel
Geld verdienen will, um sich aus dem Alltag in den Fernen Osten zuruckziehen zu

¥
ed g B
S oo
Fa
ST B
§a s

§
o R LR
AR gl
® ©3RF $4 80
L R AN K ERE
# {n\ PSR R RE 2
B E G e E g s
¥
)
2
.

F 2R E

#a

fim A B B

§
$
3
)
i
B Sl oty 4
¥
§
4
H

FEORT PhRw
FREEE b eg
L& ek &) m“was
BEECER § RN
¥

B e e G
P o st T
e

i




konnen. Sie huldigt dem Tantrismus, jener Lehre, nach der alles im Weltraum in
mystischer Verbindung zueinander steht. Marco wiederum unterrichtet Geschichte.
Er tut es so originell und fern aller Konventionen, dass ihm zwar wohl die Gymnasia-
sten, nicht aber die Schulleitungen folgen. So zieht er von Schule zu Schule.
Befreundet ist er mit Marie, einer Grenzgangerin aus Frankreich, die in Genf in einem
Supermarkt als Kassiererin arbeitet. Alle diese Figuren begegnen sich schliesslich
beim Gemusebauer Marcel, fur den die Geheimnisse der Natur der Massstab aller
Dinge sind, und seiner Frau Marguerite, einer auf dem Boden der Realitat stehenden
Rationalistin, die sich holt, was sie braucht, notfalls auch die fehlende korperliche
Liebe in den Gastarbeiterbaracken.

Die acht Personen, deren geistige Verwandtschaft durch den Anfangsbuchstaben M
ihrer Vornamen — M wie Mai— angedeutet wird, sind alle irgendwie gepragt von den
Ereignissen der spaten sechziger Jahre. Gemeinsam sind sie auf die Suche nach einer
neuen, besseren Welt aufgebrochen. Nach Jahren der Wanderung und der Entwick-
lung treffen sie sich wieder, gewissermassen an der Wiege von Jonas. Sie sind —
auch das wiederum bildlich — seine Paten. 25 Jahre, so singen sie, haben sie nun
noch Zeit, um Jonas aus dem Dreck zu helfen. Dann wird ihn das Jahrhundert
ausspucken wie weiland der Wal den Propheten. Doch werden die acht geistigen
Eltern von Jonas die Welt in dieser Zeit in den Griff bekommen, wird es Mathieu
gelingen, dass die acht sich auf der Suche nach Veranderung nicht wiederum in
irgendwelchen individualistischen Stromungen verlieren? Genlgt ihre Auflehnung
gegen den Alltagsstress und ein zusehend verkalktes System fiir eine wirkliche
Evolution ? Reichen Verspieltheit und Humor im Kampf gegen die kalt berechnenden
Profitgierigen und Spekulanten aus? Und ist versponnener Individualismus eine
Alternative zur kalten Versachlichung? Das sind Fragen nicht nur an die Protagoni-
sten des Films, sondern auch an Tanner. Er, der in seinem Werk die Verkehrsampeln
auf Grin springen lasst, wenn Mathieu auf dem Solex frierend flucht, und damit den
Weg — den Weg in die Zukunft? — freigibt, scheint sich in einer Art Poesie der
Hoffnung zu verlieren, welche die Realitat eher zudeckt, denn durchschaubar macht.
Nun hat sich Tanner gerade mit diesem Film zu einem Kino des Dialogs mit dem
Zuschauer bekannt. «Jonasy stellt fur seinen Autor eine Abkehr von jenem Kino dar,
das die Zuschauer manipuliert und verdummt, weil es ihm alles bis zum Verlust der
eigenen Denkfahigkeit einhammert und nur noch in wohldosierten, berechneten
Portionen verabreicht. Tanner will auch nicht mit Rezepten aufwarten. Er will mit
seinem Publikum ins Gesprach kommen. Ein Unterfangen von nicht unbetrachtlicher
Schwierigkeit, wenn man bedenkt, dass dieses Gesprach in Abwesenheit des Autors
stattfinden muss. Tanner lauft mit seiner offenen Gestaltungsweise Gefahr, gegen
seinen Willen und seine Intentionen interpretiert zu werden. Das geschieht mog-
licherweise auch in dieser Kritik, die im Folgenden versuchen will, hinter die Schicht
der literarischen Verspieltheit, die mir im neusten Werk zu dick aufgetragen scheint,
zu den acht Menschen vorzudringen und mit ihnen ins Gesprach zu kommen. Die
Schwierigkeit ist, dass sie auf meine Meinung spontan so wenig antworten konnen,
wie ich das im Kino auf ihre konnte. Immerhin zeigt sich, dass diese Diskussion der
offenen Moglichkeiten spannend wird, und das wiederum spricht fur den Film.
Alain Tanner beschreibt acht ungewohnliche Menschen. Ungewdhnlich deshalb,
weil sie nicht die offentliche Meinung verkorpern, nicht einfach Durchschnitt sind,
sondern fast modellhaft reprasentieren, was es in der Schweiz — und damit ist
angetont, dass «Jonas» doch ein sehr schweizerischer Film ist — an gesellschaft-
lichen Kraften auch noch gibt. Tanner nennt die acht Menschen kleine Propheten,
wohl deshalb, weil sie fir ihn in die Zukunft weisen. Jonas soll ihr Erbe antreten.
Aber ich muss gestehen, dass ich ihnen keine grossen Veranderungen zutraue, dass
mir die Hoffnung, die sie ausstrahlen, zu vage ist. Sie haben nicht mehr die Kraft eines
Charles Dé («Charles mort ou vif ?»), einen Schlusspunkt hinter eine Sache zu setzen,
einen ungewohnlichen Weg zu wahlen. |hnen fehlt die Entscheidungskraft einer
Adriana («Le milieu du monde»), die konsequente Haltung einer Rosemonde («La
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KURZBESPRECHUNGEN

36.Jahrgang der «Filmberater-Kurzbesprechungen» 6.0ktober 1976

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

I.\ces High (Die Schlacht in den Wolken) 76/260

Regie: Jack Gold; Buch: Howard Barker; Kamera: Gerry Fisher; Musik: Richard
Hartley; Darsteller: Malcolm McDowell, Christopher Plummer, Simon Ward,
Peter Firth, David Wood, Pascale Christophe, Ray Milland, Trevor Howard, John
Gielgud, Richard Johnson u. a.; Produktion: Grossbritannien/Frankreich 1976, S.
Benjamin Fisz, 110 Min.; Verleih: Idéal Film, Genf.

Ein junger, aber kampferprobter RAF-Pilot, der selbst nur im Suff fliegen mag,
muss mitansehen, wie seine noch jungeren, unerprobten Untergebenen im
1. Weltkrieg in den Tod fliegen. Dem mit dem psychologischen Dampfhammer
routiniert inszenierten Film mangelt es nicht an spektakularen Luftkampfen und
Soldatenatmosphare, jedoch an Spannung, weil die meisten Charakterzeichnun-
gen etwas aufgesetzt wirken. — Ab etwa 14 maoglich. —20/76

J USNIOAA UBP Ul 1YOBIYDS 1Q

?randos Costumes (Sanfte Sitten) 76/261

Regie: Alberto Seixas Santos; Buch: A.S.Santos, Luzia Neto Jorge, Nuno
Judica; Kamera: Acacio de Almeida; Musik: Jorge Peixino, Richard Wagner,
César Franck; Darsteller: Luis Santos, Dalila Rocha, Isabel de Castro, Sofia de
Carvalho, Constance Navarro, Cremilde Gil u.a.; Produktion: Portugal 1972/74,
Centro Portugués de Cinema, 75 Min.; Verleih: vorubergehend Cinélibre.

Die Geschichte einer kleinburgerlichen Familie unter der Diktatur Salazars. Die
offizielle Geschichte, vermittelt durch Dokumentaraufnahmen der Reden Sala-
zars, wiederholt sich in der Familie. Salazar und der Familienvater sterben beide
zur gleichen Zeit. Formal ist der Film weniger gelungen, da er versucht, nuchterne
Darstellung mit Symbol-Bildern zu verbinden. —-20/76

E*x .
uaNIS alues

Buffalo Bill and the Indians or Sitting Bull's History Lesson... 76/262
® (Buffalo Bill und die Indianer)

Regie: Robert Altman; Buch: Alan Rudolph und R. Altman, nach dem Buhnen-
stick «Indians» von Arthur Kopit; Kamera: Paul Lohmann; Musik: Richard
Baskin; Darsteller: Paul Newman, Burt Lancaster, Geraldine Chaplin, Joel Grey,
Kevin McCarthy, Harvey Keitel, Allan Nichols u.a.; Produktion: USA 1976, Dino
De Laurentiis, Lion's Gate Film, Talent Associates Norton Simon, 124 Min.;
Verleih: Monopole Pathé Films, Genf.

Buffalo Bill, eigentlich William Frederick Cody, inszeniert seine Wildwest-Show
und engagiert auch den Indianerhauptling Sitting Bull. Altman demontiert das
Buffalo-Bill-Klischee und entlarvt das Show Business als politisches Werkzeug
der Selbstbestatigung. Trotz einiger Langen eindrlckliche Analyse des amerika-
nischen Verhaltnisses zur Show. — Ab etwa 14 mit Einflihrung. —->19/76
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TV/RADIO-TIP

Samstag, 9. Oktober
10.00 Uhr, DRS II

H9 Der Weiberputsch zu Dummlikon,

odér: Nachklinge einer Busspredigt

Das Dialekt-Lustspiel fuhrt den Horer ins
letzte Jahrhundert zuruck. Der fast verges-
sene Zurcher Oberlander Jakob Stutz (1801
bis 1877) wurde in Isikon bei Hittnau gebo-
ren und starb auf dem Sternenberg. Neben
seiner Schriftstellerei arbeitete er als Weber,
Bauer und Hausknecht und ware doch
gerne Lehrer oder Missionar geworden. In
trefflicher, alter Mundart ist in diesem Hor-
spiel zu vernehmen, wie es vor rund 100
Jahren an einem Bettag, nach dem Besuch
der Predigt, auf einem Zurcher Oberlander
Bauernhof zugegangen sein konnte. Zweit-
sendung: Sonntag, 10. Oktober, 21.00 Uhr.

20.15 Uhr, ZDF

Der Untertan

Spielfiim von Wolfgang Staudte (DDR
1951), mit Werner Peters, Paul Esser,
Sabine Thalbach. — Wolfgang Staudte
drehte diesen Film nach dem gleichnamigen
Roman von Heinrich Mann. Die Konse-
quenz, mit der der Regisseur samtliche
Kunstmittel zur Verdeutlichung der satiri-
schen Elemente der literarischen Vorlage
einsetzte und so nicht nur den Untertanen-
geist des Wilhelminischen Kaiserreichs,
sondern aller totalitaren Systeme entlarvte,
brachte dem Film und seinem Regisseur in-
ternationale Anerkennung ein.

20.20 Uhr, DSF

Die Journalisten

Das Lustspiel von Gustav Freytag spielt
nach der schriftdeutschen Originalfassung
in der Hauptstadt einer deutschen Provinz.
Um deckende Ubereinstimmung zu errei-
chen von Sprache, Ort, Zeit und Handlung,
siedelt die Mundartbearbeitung das Werk
ganz inmitten der Mundartregion an: in der
Stadt Zurich. Nur in dieser Einheit aller Ele-
mente des Stlickes kann, unter dem Ge-
sichtspunkt der heimatlichen Sprachpflege,
eine Mundartfassung wirklich glaubhaft
sein.

Sonntag, 10. Oktober
18.35 Uhr, ZDF

Rotation

Spielfiim von Wolfgang Staudte (DDR
1949), mit Paul Esser, lrene Korb, Karl-
Heinz Deickert. — Das Schicksal eines Berli-
ner Arbeiters, der sich in wirtschaftlicher
Notlage einem  nationalsozialistischen
Druckereibetrieb verpflichtet. Er busst im
Kriege seine politische Gleichgultigkeit
durch den Verlust der Familie, fur die er
allein hatte leben wollen, und eine KZ-Haft,
aus der ihn sowjetische Truppen befreien.
Staudte zeichnet, zugleich kritisch und ver-
standnisvoll, das Portrat eines typischen
Mitlaufers der NS-Zeit, mit einem versohn-
lichen Schluss, der nicht unumstritten war.

20.15 Uhr, ZDF

La dolce vita

Spielfiim von Federico Fellini (ltalien/
Frankreich 1959), mit Marcello Mast-
roianni, Anita Ekberg, Anouk Aimée. — Das
seinerzeit umstrittene Werk, an dem sich die
Geister schieden wie selten zuvor an einem
Film, beschreibt in einer fast dreistindigen
Episodenfolge das leere Leben dekadenter
Gesellschaftskreise in Rom. Fellinis erklarte
Absicht war, das Bose bis zur Empfindung
des Ekels, aber ohne sich darin zu gefallen,
blosszulegen. Fellini;: «Marcello, das bin
von Kopf bis Fuss ich selbst. Ich stelle ein
Problem auf die wirksamste Weise dar.
Weshalb auch sollte ich eine Losung brin-
gen? Mogen doch die anderen diese
Losung finden, die Seelenhirten, die Er-
neuerer der Gesellschaft.»

20.20 Uhr, DSF

[©] The Roots of Heaven (Die Wurzeln des

Himmels)

Spielfilm von John Huston (USA 1958),
mit Trevor Howard, Juliette Greco, Errol
Flynn, Orson Welles. — Der Kampf einiger
Idealisten fur die von modernen Barbaren
bedrohte afrikanische Tierwelt, inszeniert
nach dem gleichnamigen Roman von
Romain Gary. Zwar gehort dieser Film nicht
zu den besten Werken Hustons, doch auch
hier verbindet sich auf fur Huston typische
Weise eine Abenteuergeschichte mit einer
humanistisch gepragten Moral.



I;Iearts of the West (Hollywood Cowboy) 76/263

Regie: Howard Zieff; Buch: Rob Thompson; Kamera: Mario Tosi; Musik: Ken
Lauber; Darsteller: Jeff Bridges, Andy Griffith, Donald Pleasence, Blythe Danner,
Alan Arkin u.a.; Produktion: USA 1975, Bill/Zieff, MGM, 102 Min.; Verleih: CIC,
Zurich.

Vom Wunsch getrieben, Autor von Wildwestromanen zu werden, zieht anfangs
der dreissiger Jahre ein junger Mann westwarts, um «etwas Atmosphare einzu-
fangen». Erlandet jedoch im Hollywood der billigen B-Filme, wo nicht gerade viel
mit seinen Vorstellungen ubereinstimmt. Mit zynischem Seitenblick konfrontiert
Howard Zieff die Phantasiewelt des Helden mit der Realitat der Traumstadt. Von
leichter Hand inszenierte, vergnugliche Komadie, die die Absurditat der Situation
ausschopft, indem sie alles als selbstverstandlich hinstellt. — Ab etwa 14 moglich.

Jx*x —-19/76
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Le locataire/The Tenant (Der Mieter) 76/264

Regie: Roman Polanski; Buch: Gérard Bach und R. Polanski, nach dem Roman
«Le locataire chimérique» von Roland Topor; Kamera: Sven Nykvist; Musik:
Philippe Sarde; Darsteller: R. Polanski, Isabelle Adjani, Melvyn Douglas, Shelley
Winters, Jo van Fleet, Bernard Fresson u.a.; Produktion: Frankreich 1976,
Andrew Braunsberg fur Marianne Prod., 125 Min.; Verleih: Star-Film, Zurich.
Ein kleiner Angestellter mietet sich in Paris eine Wohnung, deren frihere Mieterin
sich zum Fenster hinausgestuirzt hat. Von den Nachbarn schikaniert, steigert er
sich in die Vorstellung hinein, dass diese ihn zum Selbstmord treiben wollen, wie
sie es bereits mit seiner Vorgangerin getan hatten. Virtuos und genau schildert
Polanski eine Identitatskrise, wobei einige seltene Male das Grauen von «Rose-
mary’s Baby» heraufsteigt. Allerdings arbeitet er diesmal zu haufig mit etwas
billigen und groben Gruseleffekten (Tonpiste!), was auch die Milieuzeich-

nung beeintrachtigt. —-19/76
E X 1181 1aQ
Les lpal-partis (Eine unverzeihliche Liebe) 76/265

Regie und Buch: Jean-Baptiste Rossi; Kamera: Edmond Richard; Musik: Eric
Demarsan, Darry Cowl, Jean-Michel Defaye, France Dougnac, Olivier Jallageas,
Marie Dubois, Pascale Roberts, Bernard Verley, Jean Gaven u.a.; Produktion:
Frankreich 1975, Greenwich Film, 115 Min.; Verleih: Distributeur de Films, Genf.
Der bisher unter dem Pseudonym Sébastien Japrisot bekannt gewordene Krimi-
nalroman- und Drehbuchautor Jean-Baptiste Rossi verfiimte in eigener Regie
seinen mit 17 Jahren verfassten Erstlingsroman «Les mal-partis». Diskret und
unaufdringlich hat der Regisseur mit ausgezeichneten Schauspielern versucht,
das Wesentliche seiner Erinnerung — die Geschichte einer Jugendleidenschaft
zwischen einem 14jahrigen Schuler und einer jungen Nonne — in Bilder umzuset-
zen. Ein franzosischer Kritiker hat das Ergebnis mit treffenden Worten ausge-
driickt: «Es ist ein schlechter Film, den ich sehr liebe.»

E aqalT aydIy1aziaaun aulg

n.lloses 76/266

Regie: Gianfranco De Bosio; Buch: Anthony Burgess, Vittorio Bonicelli, G. De
Bosio; Kamera: Marcello Gatti; Musik: Ennio Morricone; Darsteller: Burt Lanca-
ster, Anthony Quayle, Laurent Terzieff, Ingrid Thulin, Irene Papas, Shmuel
Rodensky u.a.; Produktion: Italien 1975, ITC/RAI, 132 Min.; Verleih: Victor
Film, Basel.

In einer bilderbogenartigen lllustration wird das Leben und Wirken Moses’ an-
hand der alttestamentarischen Vorlage geschildert. Der aus einer italienischen
Fernsehreihe zusammengeschnittene Film ist zwar nicht zum blossen Spektakel
geraten, lasst aber auch einen eigenstandigen Zugriff vermissen. Sehenswert Burt
Lancaster als Moses; er verleiht dieser Rolle Ansatze zu differenzierten Konturen.

—20/76
J



Montag, 11. Oktober
21.15 Uhr, ZDF

Dupont Lajoie

Spielfilm von Yves Boisset (Frankreich/Ita-
lien 1974), mit Jean Carmet, Pierre Tor-
nade, Jean-Pierre Marielle. — Ein Pariser
Bistrotbesitzer wird wahrend seiner alp-
traumhaften Ferien an der Riviera zum Mor-
der an einem Madchen und einem Algerier,
dessen Bruder als Tater verdachtigt wird.
Eindrucklicher Film Uber den alltaglichen
Faschismus eines braven Durchschnittsbur-
gers, der zum Opfer seiner Dummbheit, sei-
nes unbewussten Rassismus und Unbefrie-
digtseins wird. — Vgl. die ausfuhrliche Be-
sprechung in ZOOM-FB 3/76.

Mittwoch, 13. Oktober
20.15 Uhr, ARD

Spanien im Detail

In seinem Film will der ARD-Korrespondent
in Madrid, Horst Hano, mit der Schilderung
der Wunsche, Hoffnungen und Angste von
funf Spaniern, die die gegenwartige Zeit des
politischen Wechsels bewusst erleben, Ant-
wort geben. Seine Personen sind: ein Tage-
lohner in der Welt der Grossgrundbesitzer
Andalusiens, ein Fabrikarbeiter aus der
Grossstadt Sevilla, ein Geschaftsmann, ein
Pfarrer in der Provinz, ein junger Offizier.
Die portratierten Spanier konnen nicht
reprasentativ fur das gesamte Volk sein,
doch die Fragen, die sie und ihre Lebensbe-
schreibung beantworten sollen, sprechen
die zentralen Probleme der aktuellen politi-
schen Entwicklung in Spanien an.

20.25 Uhr, DSF

Der Stumme

Fernsehfilm von Gaudenz Meili nach dem
Roman von Otto F. Walter. Vgl. den Beitrag
in dieser Nummer unter «TV/Radio — kri-
tischy.

21.15 Uhr, ZDF

«...der werfe den ersten Stein»

Menschen, die sich zu einer Schuld beken-
nen als dem Ergebnis eigener Fehler, Unzu-
langlichkeiten und Versagens, sind selten
geworden. Die «Strukturen»: Gesellschaft,
Umwelt, Erziehung und Milieu, gelten als
deren eigentliche Ursachen. Der Film will

Menschen, die «schuldig» geworden sind,
uber sich und ihre Schuld vor der Kamera
nachdenken, sprechen lassen: den Chauf-
feur, der ein Kind totfuhr, die geschiedene
Frau, die vor den Scherben ihrer Ehe steht,
den Bagatelltater, der sich keiner Schuld
bewusst ist.

Donnerstag, 14. Oktober
16.05 Uhr, DRS |

E4 pie Belohnung

Das Horspiel von Basar Sabuncu ist ein
Milieustliick aus der Turkei, genauer: aus
den Slums von Ankara. In der armseligen,
uber Nacht zusammengebauten Hutte des
Nachtwachters Sabri herrscht grosse Aufre-
gung, fur ein Festessen werden die letzten
Ersparnisse geopfert, Kleider und Teller zu-
sammengeliehen. Erwartet werden Sabris
Brotherr, ein Fabrikbesitzer, und dessen
Frau, die sich zum Essen eingeladen haben.
Sabri hatte einen Kassendieb gestellt und
erhofft sich eine Gehaltsaufbesserung. Sein
Fabrikherr schenkt ihm einen silbernen Tel-
ler mit der Inschrift «Dem Helden Sabriy.
Aber dies ist noch nicht die eigentliche Be-
lohnung. Zweitsendung: Dienstag,
19. Oktober, 20.05 Uhr.

20.25 Uhr, DSF

Der Herrscher von Neu-Helvetien

1834 macht in Burgdorf der Tuchhandler
Johann August Sutter Bankrott und be-
schliesst, nach Amerika auszuwandern.
Funf Jahre spater wagt er sich von San
Francisco aus als einer der ersten Weissen
ins Hinterland der damals mexikanischen
Provinz Kalifornien vor, um sich im Sacra-
mento-Tal als Farmer niederzulassen.
Fortan fuhrt Sutter ein Leben, das wegen
seiner Abenteuerlichkeit, Dramatik, Komik
und auch Tragik fast unglaublich scheint.
Im Film spielt Klaus Knuth in 23 Kurz-Sze-
nen den Pionier und fliihrt gewissermassen
als Chronist in eigener Sache durch die
50minutige Dokumentation, die die Sutter-
Legende immer wieder an der Wirklichkeit
misst.

21.10 Uhr, DSF

La guerre est finie

Spielfilm von Alain Resnais (Frankreich/
Schweden 1966), mit Yves Montand, Ingrid
Thulin, Geneviéve Bujold. — Portrat eines
gegen das Franco- Regime agierenden Exil-



Novecento — 10 parte (1900 — 1. Teil) 76/267
L]

Regie: Bernardo Bertolucci; Buch: Franco Arcalli, Giuseppe und B. Bertolucci;
Kamera: Vittorio Storaro; Musik: Ennio Morricone; Darsteller: Gérard Depardieu,
Robert de Niro, Burt Lancaster, Sterling Hayden, Dominique Sanda, Stefania
Sandrelli, Donald Sutherland, Alida Valli, u.a.; Produktion: Italien/Frankreich/
BRD 1974/75, PEA/Artists Associés/Artemis, 160 Min.; Verleih: Unartisco,
Zurich.

Der erste Teil des Films, der erst mit dem zweiten Teil eine geschlossene
Ganzheit bildet, zeigt mit lyrischer Transparenz und dramatischer Kraft, wie
die Bauern ihre eigene ldentitat entdecken und dadurch zum Klassenkampf
finden, wahrend sich auf der andern Seite bereits ein Faschismus ankiindigt, der
den Unternehmern im Kampf gegen die neue politische Kraft nutzlich wird. Ein
dialektisch durchgestaltetes Werk, das Emotion und Analyse, Sinnlichkeit und

Intellekt zusammenbringt. , e —>19/76
E* 181 | — W8punyuyazunapn

rrima ti suono e poi ti sparo (Zwei tglle Hechte jagen Desperados) 76/268

Regie: Francois Legrand; Buch: O. Coltelacci; Kamera: Mario Capriotti; Musik :
Guido und Maurizio De Angelis; Darsteller: George Hilton, Rinaldo Talamonti,
Piero Lulli, Herbert Fux, Hans Terofal u.a.; Produktion: Italien/Osterreich 1975,
Gloria Film/Neue Delta Film, 94 Min.; Verleih: Stamm Film, Zurich.

Mit seiner Gitarre in der Hand und von vier hubschen Frauen tatkraftig unterstitzt,
befreit ein geschickt-hinterlistiger Vagabund eine Westernstadt vom Terror einer
Bande. Die Ambition bleibt bei dieser Westernparodie hinter dem Konnen — nicht
nur, weil es sich dabei um einen billigen Trinity-Epigonen handelt.

E
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Der Stumme 76/269

®

Regie: Gaudenz Meili; Buch: G. Meili nach dem gleichnamigen Roman von Otto
F.Walter; Kamera: Pio Corradi; Musik: Jonas C. Haefeli; Darsteller: Wolf Kaiser,
Uli Krohm, Hanna Schygulla, Rosalinde Renn, Klaus Knuth, Hans Gaugler, Gin-
ter Lamprecht u.a.; Produktion: Schweiz 1976, Ciné-Groupe/Deutschschweizer
Fernsehen, 110 Min.; Verleih: noch offen; Fernsehstart: 13. Okt. 1976, DSF.

Ein stummer Hilfsarbeiter, der in seiner Jugend miterleben musste, wie sein Vater
im Affekt die Mutter erschlug, und bei diesem Schock die Sprache verlor, sucht
als Erwachsener diesen Vater — und findet ihn bei einem Bautrupp auf einer
einsamen Strassenbaustelle im Jura. Die Uberwindung der inneren Distanz, die
den Sohn vom Vater trennt, macht den eigentlichen Inhalt des Filmes aus. Meili
hat die komplexe Erzahlstruktur des gleichnamigen Romans von Otto F. Walter
teils in eine Folge von Ruckblenden, teils in einfache, schwerblitige Stimmungs-

bilder aufgelost. — Ab etwa 14 moglich. —>19/76
J*

Worse Than Vultures/The Bullfighters (Das Todeslied der stahlernen Ket-
® ten) 76/270

Regie und Buch: Abel Salazar; Kamera: José Ortiz Ramos; Musik: Gustave
C. Carrison; Darsteller: Lance Hool, Jorge Rivero, A. Silvestre, Mabel Luna u.a.;
Produktion: USA/Mexiko 1974, Monarex, 80 Min.; Verleih: Stamm Film, Zlrich.

Ein billig-dilettantischer Motorrad- Rocker-Film um einen Indianer und eine
sechskopfige Gruppe von Motorradgangstern. Der nur von zwei uralten, sich stets
wiederholenden Musiknummern begleitete Streifen hat ausser der Attraktivitat
des einstigen US-Stars Jorge Rivero selbst fur das Spezialpublikum dieses Gen-
res nur wenig zu bieten.

E
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spaniers, der wahrend eines kurzen Aufent-
haltes in Paris von Mudigkeit und Zweifel
befallen wird. Resnais’ Film sucht, indem er
Zeitgeschichtliches und Privates ineinan-
derschlingt, nicht die politische Stellung-
nahme, sondern eine intelligente und abwa-
gende Darstellung des in seinem Streben
mit der Wirklichkeit in Konflikt geratenen
Revolutionars zu geben.

Samstag, 16. Oktober
10.00 Uhr, DRS 11

E Ihr kleines Geheimnis

Das Horspiel von Béatrix Beck soll auf einer
tatsachlich passierten Geschichte beruhen.
Es zeigt ein Menschenschicksal unter extre-
men Voraussetzungen. Joelle ist die Tochter
einer Geschorenen, d.h. einer Frau, die
wahrend der Zeit der deutschen Besatzung
in Frankreich mit Nazis geschlafen hat und
nach der Befreiung zur Strafe von ihren
Landsleuten kahlgeschoren wurde. Joelle
hat thre Herkunft auch als 26jahrige nicht
uberwunden. Aber trotz all den negativen
Erlebnissen und trotz all den Fehlern, die
begangen zu haben sie sich eingestehen
muss, ist sie im Grunde ein liebenswerter
Mensch geblieben. Zweitsendung: Sonn-
tag, 17. Oktober, 21.00 Uhr.

23.05 Uhr, ZDF

Der letzte Zeuge

Spielfim von Wolfgang Staudte (BRD
1960), mit Martin Held, Hanns Lothar, Ellen
Schwiers. — Der Mord an einem unehe-
lichen Kind bringt ein Verfahren in Gang,
das die benachteiligte Stellung des Tatver-
dachtigen in der deutschen Strafprozess-
ordnung und die Problematik der Untersu-
chungshaft aufzeigt (Inzwischen sind die
Bestimmungen zur Untersuchungshaft zu-
gunsten der Betroffenen geandert worden).
Im aggressiven Stil Staudtes brillant insze-
nierter und eindrucklich gespielter Diskus-
sionsbeitrag zur Gerichtspraxis.

Sonntag, 17. Oktober
14.00 Uhr, DRS II

5 Rot ist mehr als eine Farbe

Zwischen dem Rotstift des Lehrers und dem
Lippenstift der Dame gibt es mancherlei rote
Moglichkeiten. Das Rot im Strassenverkehr
beispielsweise zwingt uns zum Anhalten,

rot angeschriebene Preisschilder im Schau-
fenster signalisieren uns preisgunstigen
Einkauf. Rot werden hat nichts mit «Rot
sein» zu tun und die rote Nase des Trinkers
hat mit seiner politischen Einstellung etwa
soviel zu tun wie das Rotkappchen mit der
Mutze des Stationsvorstandes. Trotzdem
begleitet uns die rote Farbe wie ein roter
Faden durch das ganze Leben, denn « Rot ist
mehr als eine Farbey.

20.05 Uhr, DRS |

- Demokratie und Planung

Im Mittelpunkt des traditionellen Ferienkur-
ses der Schweizerischen Staatsburgerlichen
Gesellschaft stand in diesem Jahr das
Thema « Demokratie und Planung». In zahl-
reichen Vortragen und Gruppengesprachen
wurde dabei versucht, das Problem der Pla-
nung zu unserem politischen System in Be-
ziehung zu bringen: Welches sind die Auf-
gaben der Planung in einem freiheitlichen
Staatswesen ? Stosst Planung in der fodera-
listischen Struktur der Schweiz nicht an
eine unliberwindbare Schranke? Lasst sich
Planung «demokratisieren»?

21.00 Uhr, ARD

Konfrontation

Spielfilm von Rolf Lyssy (Schweiz) mit
Peter Bollag, Gert Haucke, Marianne Keh-
lau. — Im Februar 1936 erschiesst der judi-
sche Student David Frankfurter in Davos
den Leiter der «Landesgruppe Schweiz der
NSDAP», Wilhelm Gustloff, und stellt sich
hinterher der Polizei. «Konfrontationy» ist
eine filmische Rekonstruktion dieses politi-
schen Attentats und des Prozesses gegen
den Tater. Sorgfaltig zeigt Lyssy die Fakten
auf, die Frankfurter zu dieser Tat bewogen,
und wie schwer man sich in der neutralen
Schweiz mit der Beurteilung des Attentats
aus rechtlicher, moralischer und politischer
Sicht tat. — Vgl. die ausfuhrliche Bespre-
chung in ZOOM-FB 1/75.

Montag, 18. Oktober

21.05 Uhr, DSF

Sobotich, Szollosy, Antos: Geboren in

Ungarn...

Oktober 1956: Aufstand der Budapester
Arbeiter und Studenten, blutige Niederwer-
fung durch die einmarschierenden Russen,



§t.lves (Stunde der Abrechnung) 76/271

Regie: J.Lee Thompson; Buch: Barry Beckerman; Kamera: Lucien Ballard;
Musik: Lalo Schifrin; Darsteller: Charles Bronson, John Houseman, Jacqueline
Bisset, Maximilian Schell, Harry Guardino, Harris Yulin, Dana Elcar u.a.; Produk-
tion: USA 1976, Kohner-Beckerman-Canter, 89 Min.; Verleih: Warner Bros.,
Zurich,

Was sich anfangs als eine problemlose Ubermittlungsaufgabe ausweist, die dem
erfolglosen Krimiautor St. lves fur ein Entgelt von 10000 Dollars angeboten wird,
wird bald zu einem morderischen Spiel mit gezinkten Karten. Der «klassischen»
Exposition folgt ein «klassischer» Ablauf, der jegliche Individualitat vermissen
lasst. Jedenfalls wird dieser Film, der die Schludrigkeit der Inszenierung durch
andauernde Kamerafahrten zu uberdecken sucht, an Bronsons berechnend auf-
gebautem Image nichts andern.

E Bunuyoaiqy 18p epun1§

Iwenty Thousand Leagues Under the Sea (20000 Meilen unterdem Meer)
76/272
Regie: Richard Fleischer; Buch: Earl Felton nach Jules Verne; Kamera: Frank
Planer; Musik: Paul Smith; Darsteller: Kirk Douglas, James Mason, Paul Lukas,
Peter Lorre, Robert J. Wilke u. a.; Produktion: USA 1954, Walt Disney, 128 Min.;
Verleih: Parkfilm, Genf.
Diese 1954 entstandene Disney-Produktion ist eine zwar mehr technisch, aber
teilweise auch inhaltlich interessante Verfilmung des berihmten Romans von
Jules Verne aus dem Jahre 1869/70. Die Abenteuergeschichte um den aus der
Gesellschaft ausgestossenen Kapitan Nemo, der mit seinem phantastischen U-
Boot « Nautilus» in eigenartiger Weise fur Frieden und gegen Unrecht unterwegs
ist, birgt moderne Mythen und Errungenschaften, die Verne in genialer Utopie
vorweggenommen hat. Auch in der Filmfassung ist davon noch erstaunlich viel

erhalten geblieben.
J*
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Neue Filme im SELECTA-Verleih

Aktionsfilm: Friaul

Friaul braucht dringend Hilfe! Zur Motiva-
tion von Hilfsaktionen in Kirchgemeinden
und Schulen wurde von Karl Gahwyler
soeben ein Film mit dem Titel « Forza Friuli»
fertigerstellt. Er liegt in deutscher und italie-
nischer Version vor, dauert ca. 20 Minuten,
und kann ab sofort zum Verleihpreis von
Fr.18.— beim SELECTA-Verleih bezogen
werden.

P. Maximilian Kolbe

Piotr Friedrich, Polen 1972, farbig, Lichtton,
27 Min., Dokumentarfilm, Fr.30.—,
SELECTA.

Ein aus authentischem Material gestaltetes
filmisches Dokument uber das Leben und
Sterben des polnischen Franziskanerpaters
Kolbe, der im August 1941 in Auschwitz fur
einen Mithaftling freiwillig in den Tod ging.

Das Gesprich

Zbigniew Rybczynski, Polen 1974, farbig,
Lichtton, 26 Min.,, Dokumentarfilm,
Fr.30.—, SELECTA.

Ein Tag im Leben eines kleinen Madchens,

das keine gemeinsame Sprache mit seinen
Eltern, Schulkameraden und anderen Men-
schen finden kann und in eine eigene Phan-
tasiewelt flichtet.

Ein Hamster aus Hamsterdam

W. Reiner/Z. Drakulic, BRD 1975, farbig,
Lichtton, 11 Min.,  Zeichentrickfilm,
Fr.18.—, SELECTA.

Ein Hamster friert im Winter und er winscht
sich deshalb Handschuhe. Um solche zu
bekommen, zieht er durch die ganze Welt,
bis er in «Handschurei», wo die Hand-
schuhe auf Baumen wachsen, solche be-
kommt. Zeichentrickfilm fur Kinder.

Funf Minuten Krimi

Jozsef Nepp, Ungarn 1974, farbig, Lichtton,
7 Min., Zeichentrickfilm, Fr.15.—, SELECTA.
Ein «Sex and Crime»-Trickfilm, der mit sei-
nen hektisch aufeinanderfolgenden Gags
das Phanomen der Brutalisierung in und
liber Medien bewusst machen will.

SELECTA-Film, rue de Locarno 8, 1700
Fribourg (Tel. 037/227222)



Massenflucht der ungarischen Bevolkerung
ins westliche Ausland. Eine Welle der Soli-
daritat uberflutet die Schweiz, der Bundes-
rat beschliesst die Aufnahme von 14000
Flachtlingen. Was ist aus diesen inzwischen
geworden ? Haben sie sich integriert? Sind
aus ihnen «echte» Schweizer geworden?
Der Dokumentarfilm von André Picard,
Matyas Godros und Erich Liebi zeigt am
Beispiel von drei Ungaren, welche Pro-
bleme sich stellen konnen, wenn Menschen
gezwungen sind, sich in einem neuen Land
zurechtfinden zu mussen, gezwungen sind,
die ursprungliche Identitat durch ein neues,
ungewohntes Zugehorigkeitsgefuhl zu er-
setzen.

21.15 Uhr, ZDF

In der Fremde

Spielfilm von Sohrab Shahid Saless (BRD/
Iran 1975). Siehe «Arbeitsblatt Spielfilm» in
dieser Nummer.

Mittwoch, 20. Oktober
20.20 Uhr, DSF

Telearena: «Feldgraue Scheiben»

Was bedeutet die Rekrutenschule im Leben
eines jungen Schweizers ? Ist sie «nur» mili-
tarische Ausbildung, ist sie Erziehung zum
verantwortungsbewussten, abwehrbereiten
Staatsburger, macht sie den Jungling zum
Mann? Diese und andere Fragen bilden das
Thema der finften «Telearena». Wie bisher
wird ein aus Betroffenen, Fachleuten und
interessierten Personen zusammengesetz-
tes Studiopublikum uber diese Fragen dis-
kutieren. Grundlage der Diskussion bildet
das Horspiel «Feldgraue Scheiben» des
Schweizer Autors und Offiziers Hanspeter
Gschwend. Das Stuck beschaftigt sich mit
dem Konflikt eines jungen Offiziers, dessen
Aufgabe es ist, Rekruten einer Armee in
Friedenszeiten auf einen Eventualfall, den
Krieg, vorzubereiten. Die konsequente
Durchfuhrung seiner Aufgabe bringt den
Offizier in Konflikt mit sich selbst, seinen
Kollegen und Vorgesetzten und seinen
Rekruten. Auf manche aufgeworfene Frage
lasst sich keine eindeutige, klare Antwort
finden. — Als das Fernsehen 1974/75 eine
Bildschirmfassung des Horspiels produzie-
ren wollte, brachte das EMD das Projekt zu
Fall, indem es seine Mitarbeit kurzfristig ab-
sagte mit der Begrundung, das Spiel
zeichne ein Zerrbild der Armee (vgl. ZOOM-
FB 6/75, Seite 1).

21.15 Uhr, ZDF

The Fearless Vampire Killers (Tanz der

Vampire)

Spielfilm von Roman Polanski (GB 1966),
mit Jack MacGowran, Roman Polanski,
Sharon Tate. — Ein kauziger Professor und
sein furchtsamer Gehilfe splren in Transsyl-
vaniens marchenhaft verwunschener Win-
terlandschaft ein von Vampiren bevolkertes
Schloss auf. Polanski fuhrte mit dieser Gru-
selkomodie die Tradition primitiver Horror-
dramen ad absurdum und liess das ver-
ruckte Geschehen in eine hintergrundig-
ironische Szene munden: In einem Schlit-
ten flieht der Professor von der Vampir-
Burg, ohne zu ahnen, dass seine Begleiter
inzwischen selbst Vampire geworden sind.
So wird noch der Wissenschaftler zum
Werkzeug des Vampir-Grafen: Er tragt das
Bose in die Welt.

Donnerstag, 21. Oktober
18.20 Uhr, ZDF

Den lieben langen Tag

Thema dieser 13teiligen neuen Serie ist die
berufstatige Frau. Trotz vieler Bemihungen
um eine Verbesserung der rechtlichen und
sozialen Stellung der Frau in unserem Land
gibt es noch immer eine Unmenge von Hiir-
den auf dem Weg jener Frauen, die von
ihrem Recht auf freie Personlichkeitsentfal-
tung Gebrauch machen wollen, und sei es
nur, indem sie einen Beruf ausuben. Eman-
zipation in der Sackgasse? Die Serie kann
darauf auch keine Antwort geben. Sie ver-
sucht nur, anhand einiger Beispiele etwas
von den Schwierigkeiten anzudeuten, die
viele Frauen haben.

21.40 Uhr, DSF

Fat City

Spielfilm von John Huston (USA 1972),
mit Stacy Keach, Jeff Bridges, Susan Tyrell.
— Erzahlt wird die Geschichte des einst er-
folgreichen Boxers Billy und des zehn Jahre
jungeren Ernie, der sich von Billy uberreden
lasst, sich ebenfalls als Berufsboxer zu ver-
suchen. Die Hoffnung auf den Erfolg im
Boxring und das grosse Geld erweist sich
als Tauschung. Huston hat keinen Film uber
das Boxen gedreht — es werden denn auch
nur wenige Kampfe gezeigt —, sondern uber
ein Milieu, in dem Menschen zum Scheitern
verurteilt sind — Spiegelbild einer Gesell-
schaft, fur die nur Leistung und Reichtum
zahlt.



Salamandre»), der Wille von Francoise und Vincent («Le retour d’Afrique») zum ziel-
bewussten Handeln nach anfanglichem Zogern. Uber der Handlungsweise der acht
kleinen Propheten lauert wie ein Pleitegeier die Resignation. Max, zu dem noch am
ehesten Vertrauen zu gewinnen ist, weil er spontan politisch handelt, als er von einer
Spekulationsaffare vernimmt, obschon er Politik als eine unnutze Sache empfindet,
verliert sich im Spiel und hat den aktiven Posten eines Journalisten mit dem passiven
des Korrektors vertauscht. Mathieu, der vielleicht am besten erkennt, was notwendig
ware, der die Kinder aus der Schule nimmt und sie im Treibhaus unterrichtet, weil er
fuhlt, dass die offizielle Schule nicht vorwarts weist, sondern Bestehendes zemen-
tiert, der auch eine Sammlung der Krafte als notwendig empfindet, scheitert stets an
der Realitat. Sein Brotkorb hangt immer ein wenig zu hoch, als dass er der politischen
Arbeit genugend Zeit einraumen konnte. Er wird von der Gesellschaft, die er veran-
dern mochte, dauernd in Trab gehalten.

Engagement am falschen Ort, um nicht zu sagen Flucht in die Belanglosigkeit,
kennzeichnet die Verhaltensweise einiger anderer kleiner Propheten. Marco der
Lehrer fluchtet desillusioniert von der Schule, wo die Menschen von morgen gepragt
werden, indie Mauern des Altersheims, wo er unangefochten wirken kann. Marie, die
im Stil edlen Brigantentums im Supermarkt fur die alten Menschen zu kleine Preise in
die Kasse tippt, verrat zwar Menschlichkeit, greift aber die wirklichen Probleme so
wenig an der Wurzel wie der etwas rude Bauer Marcel, der die ‘Menschen als
langweiligste und gefahrlichste Tiere uberhaupt bezeichnet und sie aus diesem
Grunde weder photographiert noch zeichnet. Madeleine reisst, wenn immer sie nur
kann, in die Welt schwarmerischer Meditation aus, exzentrisch und ein wenig
verruckt. Sie mochte die Welt dahin verandern, dass alles eins wird, das Gute und das
Bose, der Mann und die Frau, und sie versucht es nach ihren Moglichkeiten auch zu
praktizieren. Ob sie die Dinge nicht ein wenig durcheinanderbringe, wird sie von
Max einmal gefragt, der im ubrigen den Tantrismus, die Lehre von der makrobiologi-
schen Ernahrung und andere «Errungenschaften» geistigen Schwarmertums als
Furze im Wasser bezeichnet. Der derbe Ausdruck kennzeichnet eigentlich die Verhal-
tensweise aller acht. Die kleinen Propheten kommen mir alle vor wie das Denkmal
Jean-Jacques Rousseaus, das zu Beginn und am Schluss des Filmes ins Bild
kommt: In Bronze erstarrt sitzt der Philosoph und Revolutionar auf seinem Sockel,
umbrandet vom Verkehr, der Hetze des Alltags und von niemandem mehr wahrge-
nommen. Seine |ldeen haben in den Kopfen der Intellektuellen tuberlebt, doch dort
bleiben sie stecken, weil keiner das Gedankengut an die Basis weiterzugeben
versteht, weil die Distanz zwischen den Denkern und den im Alltag eingespannten
Menschen noch immer unuberwindbar ist. Den Revolutionaren von 68 geht es nicht
besser als Rousseau. lhre ldeen sind zur Philosophie erstarrt. Neue Denkmaler
konnen errichtet werden, und in der Welt ist alles beim Alten geblieben. Moglich,
dass Jonas noch einmal von vorne beginnt. Darin liegt die Hoffnung der kleinen
Propheten, die Hoffnung des Filmes auch. «Les jeux ne sont pas faits!», sagt
Mathieu am Ende des Films beschworend, und er meint damit wohl nichts anderes,
als dass die Saat von Rousseau und jene von 1968 doch noch aufgehen und
erblihen wird. So optimistisch wie der Film sich gibt — oder wie viele ihn sehen
wollen —ist das eigentlich nicht. Schon deshalb nicht, weil die acht kleinen Prophe-
ten so furchtbar auf sich allein angewiesen sind, weil sie meinen, die Veranderung
ganz allein herbeifiihren zu mussen. Sie haben den Glauben verloren, dass ihnen
jemand dabei behilflich sein konnte.

So mischt sich denn in die Poesie der Hoffnung auch eine Art lyrische Resignation.
Sie findet ihren Ausdruck in herbstlichen Bildern, in kihlen Farben. Wo die Hoffnung
der Protagonisten weitergesponnen wird, wo ihren Wanschen, ihren eigentlichen
Sehnsuchten Uber die Moglichkeiten des Alltags hinaus Ausdruck verleihen, erstarrt
das Bild gar in schwarzweiss und grau. Die Resignation findet — bewusst oder
unbewusst — ihren Niederschlag auch im Formalen. Selten waren die Bilder Renato
Bertas inhaltlich so leer, so ausschliesslich asthetisch, und noch nie hat sich Tanner
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so stark weg vom Bild in den literarischen Dialog, den Kommentar und die Zitation
gefliichtet. «Jonas» ist deshalb beileibe kein schlechter Film geworden. Die Fulle der
Anregungen ist immer noch gross, der Dialog kann stattfinden. Der Film ist von
straffer Disziplin und geziigelter kinstlerischer Intuition gleichermassen gepragt.
Tanner ist der grosse Erzahler geblieben, auch wenn er diesmal eigentlich gar keine
Geschichte erzahlt, sondern Episoden miteinander in Verbindung bringt. Aber es
scheint mir, dass sich in seine grosse und unbeschwerte Kunstlernatur mit ihrem
unbandigen Drang zur pointierten Ausserung ein Hauch von Mutlosigkeit einge-
schlichen hat, dass sein Mut zur Utopie als Hoffnung angeschlagen ist. «Jonasy ist
das Werk eines reifen, abgeklarten Kinstlers, sehenswert in jeder Phase. Die Un-
schuld der Jugend aber ist verlorengegangen. Urs Jaeggi

Buffalo Bill and the Indians or Sitting Bull’s History Lesson
USA 1976. Regie: Robert Altman (Vorspannangaben s. Kurzbesprechung 76/262)

Mit den im Vergleich zum dahinter stehenden Haus viel zu grossen und zu viel
versprechenden Fassaden langs der Mean Street in den Siedlungen des amerikani-
schen Westen begann es. Mit Glamour und keep smiling kam es auf uns, jenes an der
Oberflache orientierte amerikanische Leben, das in der Show seine extremste Aus-
pragung gefunden hat. Grosste Show-Fabrik aller Zeiten wurde Hollywood, das
dieses amerikanische Produkt auf dem Transportmittel des Films weltweit verbrei-
tete. Vom gleichen Ort aus ist nun eine gegenlaufige Bewegung eingeleitet worden,
eine Entzauberung der vordergriundigen Buhnen- und Leinwandwelt, ein Abschmin-
ken des Star-Begriffs. Mit den gleichen Mitteln, mit denen gesellschaftliche und
politische Mechanismen drapiert und versusst worden sind, geht man nun daran, sie
zu entlarven.

Nach «Nashville», einer Konfrontation mit der Show und ihrer Bedeutung im ameri-
kanischen Leben und damit in der Politik der Vereinigten Staaten (vergleiche die
laufenden Wahlkampagnen), bringt Robert Altman mit « Buffalo Bill and the Indians
or Sitting Bull's History Lesson» eine unorthodoxe Geschichtsstunde auf die Leind-
wand. Die beiden Filme sind nahe Verwandte, obschon zeitlich fast ein Jahrhundert
zwischen ihnen liegt: Es geht Altman darum, die auf das Aussere ausgerichtete
Lebenshaltung, die Show-Mentalitat sichtbar zu machen. In «Nashville» geht er
sozusagen geographisch vor, indem er eine Stadt aus dem bunten Puzzle der
Vereinigten Staaten herausgreift und sie als Exempel fur gewisse Verhaltensmuster
braucht; in «Buffalo Billy ist es ein Mensch, ein Einzelner, der um die Jahrhundert-
wende sein Amerikabild inszenierte und geschaftstiichtig verkaufte. Altman stellt
diesen Helden in einer Rontgenaufnahme vor.

Die Story von Buffalo Bill — es gibt die eine, alleingtltige gar nicht, denn seine
Biographien sind Legion — ist dabei von zweitrangiger Bedeutung. Trotz dem ge-
nauen Zeitkolorit von 1883 geht es Altman um das Heute, um die USA 1976, um
seine Zeitgenossen. Im Taumel der 200-Jahr-Feier wartet er zum zweiten Mal mit
einem filmischen Geschenk auf, das besinnlich, um nicht zu sagen erntichternd
wirken durfte. Eine bose, sarkastisch gefarbte Gabe mit dem lobenswerten Ziel der
Selbstkritik und -erkenntnis.

Um seinen Mitblurgern die amerikanische Situatioh bewusst zu machen, entlarvt
Altman den legendaren Buffalo Bill, den — wie er im Film von sich selber sagt —
«Grundstein des amerikanischen Show-Business», als einen Bluffer, einen Star,
dessen Bild aus Hochstapelei besteht und dessen Fassade nur zusammenfassende
Kulisse flr grosstenteils erlogene Heldentaten und Abenteuer aus zweiter Hand ist.
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Damit wird klar, dass es hier nicht um einen Abenteuerfilm oder gar um einen
Western gehen kann, sondern um den Hintergrund solcher Unterhaltung, um ihre
Haltlosigkeit. Wenn dazu noch berucksichtigt wird, dass dem Star-Image mit einem
Star-Aufgebot — Paul Newman, Burt Lancaster, Geraldine Chaplin — zuleibe gerlickt
wird, dass mit brillantem Spiel der gigantische Zirkus demontiert werden soll, so ist
die ganze Doppelbodigkeit des Werks zu erkennen, fur dessen Drehbuch (nach «The
Indians» von Arthur Kopit) der Regisseur zusammen mit Alan Rudolph verantwort-
lich zeichnet. Wenn der Zuschauer die Leere oder die nicht ungefahrliche «ldeolo-
gie» hinter dieser Art von amerikanischem Show-Business erfassen und die Briichig-
keit der aus oberflachlicher Unterhaltung bezogenen Selbstbestatigung spuren soll,
so kann er sich in «Buffalo Bill» nicht passiv verhalten. Altmans Film (ber die
amerikanische Form von Unterhaltung ist viel weniger unterhaltend als herausfor-
dernd.

William Frederick Cody, der als Buffalo Bill um die Jahrhundertwende zum Mythos
wurde, hat in seinem Leben so ziemlich alles gemacht, was zum amerikanischen
Heldenklischee seiner Zeit gehort hat. Er war Pony-Express- Reiter, Soldat, Buffel-
und Indianerjager. Vor allem aber war er einer der ersten Stars. 1883 griindete er
einen Wildwest-Zirkus, eine Schau mit Reitspielen und Buffeljagden, Indianerkamp-
fen und einem weiblichen Schutzenwunder (Geraldine Chaplin), und trat damit in
den USA und auch in Europa auf. Er verstand es, dem Publikum als geschichtliche
Szenen zu verkaufen, was es als Erinnerung an die Pionierzeit sehen wollte, und
wurde —die Romanheftchen von Ned Buntline (Burt Lancaster) trugen das ihre dazu
bei —zur lebendigen Legende, ungreifbar, bis zu seinem Tod im Jahr 1917 ein Leben
der hundert Leben ausspielend.

Buffalo Bill (Paul Newman) wird im Film von Robert Altman bei der Arbeit, das
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heisst beim Inszenieren seines Wilden Westens beobachtet. Das historische Thema
hielt den Regisseur nicht davon ab, auch hier seinen bewahrten Dokumentarstil
anzuwenden: Es entstand ein Buffalo-Bill-Report. Die Kamera ist eigentlich nie auf
Seiten der Zuschauer im Westernzirkus, sondern immer unter den Darstellern. Sie
teilt Buffalo Bills Privatleben, die Besorgtheit um sein Image, seine Nervositat, seine
Schwache fur zwitschernde Koloratursangerinnen und seine Berechnungen und
Verhandlungen. Sie registriert den langen Weg des grossen Glases zum Mund des
Alkoholikers Buffalo Bill, der nur noch ein Glas zu trinken versprochen hat und sich
fur diese Tagesration dafur einen mehrlitrigen blumenvasigen Pokal auswahlt. Sie
zeichnet seine Tobsuchtsanfalle auf und sein verraterisches Mass der Dinge.

Sitting Bull, der als « Kunstler» engagierte Indianerhauptling, setzt Buffalo Bills Show
Grenzen. Er schweigt zwar, aber er tragt Verantwortung fur sein dezimiertes Volk. Er
ist der Antistar, der an der Wirklichkeit und nicht am Schein engagierte, unverstan-
den mit der Bitte fur sein Volk, doch verstehend, ausgenutzt, doch letztlich unverletz-
lich. In solchen «Pladoyers» fur die Sache der Indianer (und aller durch unsere
Zivilisation bedrohten Urbevolkerungen) liegen die starksten Momente des Films.
Vielleicht entsprechen sie am besten der Machart des Werks, diesem klinstlichen
Beobachten und Abwarten, diesem Inszenieren, bei dem auch eine bei den Drehar-
beiten verletzte Geraldine Chaplin als einarmig Schiessende noch dazu gehort,
diesem Zerbrechen einer Oberflache. Daraus resultieren Langen, die jedoch niemals
auch Leeren sind. Vielleicht werden sie auch nur von uns so gewertet, weil es fur
Europaer kaum moglich sein durfte, die ganze Hintergrindigkeit dieses Films zu
verstehen. Indessen sind auch wir nicht vor den Auswichsen des Show-Business
gefeit, sei es nun in importierter oder einheimischer Unterhaltung. (Vgl. dazu auch
ZOOM-FB 14/76 S.10.) Fred Zaugg

Hearts of the West (Hollywood Cowboy)
USA 1975. Regie: Howard Zieff (Vorspannangaben s. Kurzbesprechung 76/263)

Von einer Komodie erwartet man gemeinhin Geschwindigkeit, eine Fulle an Gags,
Abwechslungsreichtum und Vielfaltigkeit, eine Portion Tragik, die dann die Komik
nur noch erheiternder erscheinen lasst. Ware nun dies das allein seligmachende
Rezept, so konnte man Howard Zieffs « Hollywood Cowboy» gleich abschreiben.
Denn Zieff ist weder ein Mel Brooks noch ein Jerry Lewis, weder ein Woody Allen
noch ein Melvin Frank. Zieff hat bestimmt mit all diesen etwas gemeinsam, doch im
Endeffekt verweigert ersich einer Katalogisierung in dieser Richtung. Sein Film steht
irgendwo daneben, er stellt andere Anspruche, die aber in ihrer Wirkung nicht
weniger vergnuglich sind. Der Unterschied liegt wesentlich im Einsatzder gangigen
Mittel, wie und weshalb sie angewendet werden, in einer Dramaturgie, deren
Kernpunkt die Selbstverstandlichkeit ist.

Die Geschichte: Lewis Tater (Jeff Bridges), ein junger Bauernsohn aus lowa,
unternimmt alles, um ein Westernromanautor zu werden. Als er die Universitat
aufsuchen mochte, die ihm die notige Ausbildung vermitteln soll, stellt sich diese als
Schwindelunternehmen zweier Gauner heraus. Zufallig lasst er den Gewinn des
Geschaftes mitlaufen, als er vor den beiden Ganoven flieht. In Hollywood, wohin ihn
ebenfalls der Zufall flhrt, schlagt er sich als Extra bei billigen B-Western durch — mit
mehr oder weniger Erfolg, da er sich allzu oft von seiner wilden Phantasie treiben
lasst. Zusatzliche Schwierigkeiten treten auf, als die zwei Mochtegern-Gangster in
der Traumstadt eintreffen ...
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Zieff verzichtet bei der Erzahlung auf Situationen, es gibt nur e/ne Situation, die
variiert und unter den verschiedensten Gesichtspunkten angegangen wird. Erreicht
wird dies durch einen Continuity-Gag: Tater lebt in einer Welt der legendenhaften
Wildwestromantik, als Schriftsteller erfindet er Personen, die seiner Vorstellung von
heldenhaft, tapfer, aufrichtig und ehrlich entsprechen. Als Darsteller im Film versucht
er, diese Cowboys zu verkorpern, nicht dem Script, sondern seiner Phantasie gemass
vorzugehen. Damit gerat er in Schwierigkeiten, seine Handlungen sind unerwunscht
— ob auf dem Set oder im Alltag. Falls die Realitat ihrerseits etwas fordernder wird,
erweist er sich als Hasenfuss, benutzt vorsorglich die Hintertur, um einer lauernden
Gefahr zu entgehen. Andererseits — obwohl dies in der gleichen Linie liegt —
ubertreibt er seine « Heldentaten» so masslos, dass sie in ihrer Nichtigkeit erkennbar
werden.

Aber nicht nur Tater ist Staffage in diesen Pappkartondekors, nicht nur er stirbt unter
blinden Kugeln. Da gibt es manchen, der schon jahrelang an derselben Stelle
dieselben Handlungen spielen muss, da gibt es den, der immer zuerst stirbt usf.
Keiner ist der Cowboy, den Tater sich vorstellt. Sie fuhren einzig und allein einen Job
aus, der ihnen den Lebensunterhalt garantiert — jedoch immer mit dem Risiko
verbunden, bei der nachsten Produktion nicht mehr dabei sein zu konnen. Deshalb
hat man seine kleinen Tricks, wie sich am besten durchzuschlagen, ohne den Arger
des Regisseurs (Alan Arkin) auf sich zu lenken. Diese Spielregeln lernt Tater von
Howard Pike (Andy Griffith), selbst einer, der mal Westernromane schrieb, jetzt aber
ausgelaugt ist. Und auch hier erlebt Tater eine erneute Enttauschung: Pike will sich
mit Taters erstem Buch, « Hearts of the West», neuen Ruhm holen. Mit den grossen
und kleinen Intrigen zu leben, heisst mehr, als nur den Wunschtraumen und -vor-
stellungen nachzurennen.

Mit beiden Fussen auf dem Boden steht allein das Scriptgirl der Tumbleweed
Productions, Miss Trout (Blythe Danner). Immer wieder verhilft sie Tater zu kleinen
Komparsenrollen. Klein ist ubrigens in dieser Produktionsgesellschaft alles: B-Pictu-
res werden am Forderband gedreht, Abwechslung gibt es kaum. Einzig an der Mauer
des Restaurants, in dem sich die Darsteller treffen, hangt ein riesiges Plakat, das auf
die grossen Produktionen verweist und darauf, dass Tonfilme gedreht werden.
«Garbo Talks» steht dort drauf, gepriesen wird « Anna Christina». Im Restaurant
jedoch befinden sich nur die kleinen Fische, die den Traum von einer grossen Karriere
langst begraben haben. Beverly Hills bleibt fur sie ein leeres Wort, keine Tatsache.
Solcherart konnte « Hollywood Cowboy» ein moralisierender Film sein, der mit dem
Zeigefinger darauf deutet, wie schlecht es einem in der Traumstadt ergehen kann;
der den Werdegang seines Helden vom selbsternannten zum anerkannten Schrift-
steller als Aushanger daflir verwendet, ein Leben in Selbsterkenntnis und Beschei-
denheit zu propagieren. Zieff interessiert sich aber nicht dafur, weder erscheint im
glaubwurdigen Spiel von Jeff Bridges als Lewis Tater jene gewisse Aufdringlichkeit
und Sterilitat, die die moralisierende Komponente herausheben wurde, noch wird die
Geschichte mit jenem Ernst abgehandelt, der ihr Glaubwurdigkeit verleihen konnte.
Vielmehr bevorzugt Zieff einen Grenzbereich des Absurden, indem er alles zusam-
menreiht, wie wenn es die selbstverstandlichste Sache der Welt ware. Man gewinnt
dadurch den Eindruck, als hatte er bei der Realisierung dieses Films uberhaupt keine
Muhe gehabt. Oft verwendet er kleine, unscheinbare Details, um zu einem nachsten
Gedanken uberzuleiten. Unter einem humoristischen Gesichtspunkt setzt er sie ein,
wenn er den unterschiedlichen Effekt zeigt, den sie auf die Personen ausuben. Wie
etwa am Schluss, wenn der eine Gangster Tater anschiesst und der andere nicht
versteht, dass man Uberhaupt schiessen kann.

Generell aber lebt der Film —wie bereits erwahnt —von jener Konfrontation zwischen
Realitat und Phantasie, die die Welt Taters kennzeichnet. Das Paradoxe, ja die
Absurditat insgesamt wird auf die Spitze getrieben. Zieff verweilt nie auf einem
solchen Augenblick, sondern geht tber ihn hinweg, als sei er die natlrlichste Sache
der Welt. Michel Hangartner
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Le locataire/The Tenant (Der Mieter)

Frankreich 1976. Regie: Roman Polanski (Vorspannangaben s. Kurzbesprechung
76/264)

Wie schon bei den furchtlosen «Vampire Killers» spielt Polanski auch in seinem
neusten Film diesmal nicht nur eine, sondern die Hauptrolle. Denn vordergrindig
geht es nur um Trelkovsky. So heisst Polanski im Film. Trelkovsky ist ein kleiner
polnischer Angestellter in Paris. Seine Erscheinung erinnert an Koerfers Gehulfen; er
ist immer bereit, sich zu ducken, den Kopf einzuziehen. Nun hat er sich endlich eine
Wohnung ergattert. Nur, diese Wohnung ist noch nicht eigentlich frei, denn die
vorherige Mieterin, die sich aus dem Fenster gesturzt hat, ist noch nicht so ganz tot.
Trelkovsky geht sie ins Spital besuchen und trifft dort Stella, ihre Freundin. Die
Selbstmorderin, dick bandagiert, schreit auf, als sie Trelkovsky sieht.

Nach ihrem Tod zieht Trelkovsky (ich bin immer versucht, Polanski zu sagen) in die
Wohnung ein, muss aber erleben, dass man ihn mit seiner Vorgangerin vergleicht,
und, was fur ihn im Augenblick ebenso unangenehm ist, dass man ihn nicht so leben
lasst, wie er will. Was er will, ist nicht viel: Eigene vier Wande, einen Ort, wo er
manchmal Bekannte vom Arbeitsplatz einladen konnte. Doch das wird nicht gedul-
det. Trelkovsky duckt sich, so wie er es gelernt hat, und versucht, nicht mehr
aufzufallen und keinen, aber auch gar keinen Larm zu machen. Langsam steigert er
sich jedoch in die Vorstellung hinein, dass alle Leute versuchen, ihn zum Selbstmord
zu treiben, so, wie sie es vielleicht schon mit seiner Vorgangerin getan haben. Er
beginnt, sich wie eine Frau zu kleiden und stlrzt sich schliesslich ebenfalls aus dem
Fenster.

Ist «Le locataire» einfach ein banaler Film, der den Gedanken von der Identifikation
mit dem Bild, das sich andere von uns machen, aufnimmt und mit einem Schuss




Horror und einer Prise Psychologie anreichert? Tauscht der Film lber seine eigent-
lichen Schwachen und uber seine Leere hinweg, weil er von Sven Nykvist wirklich
grossartig photographiert wurde ? Man wiirde mit einer solchen Einstufung Polanski
kaum gerecht. Wenn es dem polnischen Regisseur in « Repulsion» und « Rosemary’s
Baby» auch besser gelungen ist, das Grauen und die Angst, die hinter allem stecken,
fast physisch fuhlbar zu machen, so schwingen diese Qualitaten in «Le locataire»
doch stark mit. )

Sicher ist auch das Fortschreiten einer Geisteskrankheit, das langsame Uberhand-
nehmen von Zwangsvorstellungen — was immer das genau ist — schon besser
beschrieben worden. Aber es scheint noch etwas anderes durch: Wenn der Kasten in
Trelkovskys Wohnung zum ersten Mal in den Mittelpunkt des Bildes gertickt wird,
wird man das Gefuhl nicht mehr los, dass da doch noch irgend etwas dahinter sein
musse. «Dahinter» nicht nur im wortlichen Sinn verstanden. Trelkovsky riickt den
Kasten von der Wand weg. Die schlecht verputzte Wand wird sichtbar, und sie stromt
jenen schwachen Hauch des Grauens aus, den man von «Rosemary’s Baby» her
kennt. Auch bei anderen Stellen zeigt Polanski, was dahinter ist, was dahinter sein
konnte oder was man sich vorstellen kann, dass es dahinter ist, hinter dem Schimp-
fen uber den Larm, hinter dem Klopfen an der Tur oder hinter den agyptischen
Schriftzeichen in der Toilette. Und dieses « Dahinter» kann fur jeden anders ausse-
hen.

Wenn Trelkovsky in der Wohnung von Stella, der er bisher vertraut hat, an die Tur
geht und durch das verzerrende Guckloch Monsieur Zy, den Vermieter seiner Woh-
nung zu erkennen glaubt, wahrend doch nur ein harmloser Hausierer vor der Tur
steht, ist es fur ihn Monsieur Zy, der ihn aufgespurt hat. Und fur ihn ist in diesem
Augenblick das und nur das wichtig. Hinter dem verzerrenden Glas des Gucklochs ist
die Realitat eine andere. Und sie wird von dem, der dahinter steht, solange nicht
durchschaut werden, als er die verzerrende Wirkung des Glases nicht erkennt. Wenn
er diese Wirkung erfasst hat und die Tiur offnet, dann steht fur ihn ein Hausierer da,
mit dem er wiederum gewisse Vorstellungen und Erwartungen verbindet, die ver-
schieden sein konnen von den Erwartungen eines andern. Den Hausierer als Realitat
an und fur sich gibt es nicht; er wird erst dadurch wirklich, dass ich ihn betrachte, von
ihm Kenntnis nehme, mich mit ihm auseinandersetze.

Polanski gibt dem Zuschauer nicht immer erschopfende Antwort, was «wirklich» ist
und was andererseits nur in der Einbildung Trelkovskys existiert. Er halt diese Linie
aber nicht durch. Nachdem sich Trelkovsky erschrocken von der Tur abgewendet
hat, wird dem Zuschauer gezeigt, dass der Mann vor der Tur nicht Monsieur Zy ist,
sondern eben ein harmloser Hausierer. Polanski gibt damit dem Zuschauer den
Glauben, dass erdie Sache so sieht, wie sie in « Wirklichkeit» ist. Er entlasst ihn in der
Sicherheit, dass er es «besser weiss».

Dieser Fehler wiegt schwerer als die Tatsache, dass die Schilderung des franzosi-
schen Mietshauses nicht voll gelungen ist, dass eben nicht alle Franzosen sind, die in
diesem Paris Polanskis leben, sondern zum Teil englisch sprechende Schauspieler.
Als solche bestellen sie (in der englischen Fassung) im Bistro nicht ein «petit rouge»,
sondern «a small glass of red wine». Hanspeter Bundi

Eine «gesprochene Zeitschrifty»

Die Vereinigung der Ordensgemeinschaften in Spanien plant, eine «gesprochene
Zeitschrifty mit religiosen Nachrichten auf Kassetten herauszugeben. Zunachst soll
die Zeitschrift zweimal im Monat und spater wochentlich erscheinen. Jede Nummer
wird ungefahr 40 Minuten dauern und breite Informationen Uber aktuelle Themen
aus dem christlichen Leben sowie Interviews, Debatten, Reportagen und Dialoge

enthalten.
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