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gende auslandische Programmkonkurrenz zu entwickeln, anstatt die lokale Produk-
tion und lokale Verbreitung von Landes- und Stadteprogrammen kunftigen Kabel-
stationen zu uberlassen, beginnt der ORF sein Geld fur eine fragwurdige ,Regionali-
sierung’ zu verplempern ... Statt alles Geld und alle Ideen auf die Gestaltung mindest
eines konkurrenzfahigen Nationalprogramms zu konzentrieren, werden alle Zither-
spieler und Jodlergruppen Osterreichs (neunfach)} zu Fernsehstars hochpoliert,
daneben selbstverstandlich auch alle politischen und halbpolitischen Landes- und
Gemeindegrossen.»

Startlocher fur die Nach- Monopol-Zeit

Vorbauen furdie schreckliche, die monopol-lose Zeit wollte offenbar Bundeskanzler
Kreisky, auf dessen personliche Initiative die Grundung einer Studiengeseilschaft fur
audiovisuelle Medien am 20. Dezember des Vorjahrs zurickgeht. Interessant sind die
Beteiligungsverhaltnisse an dieser Gesellschaft. 50 Prozent gehoren der Republik
Osterreich, der ORF, der Wiener Kabel-TV und der Vienna Medien (hinter der die
Werbung, die «Kronenzeitung» und der «Kurier» stehen), 50 Prozent einer Medien
AG in Zurich, deren Aktionare die Verlage Ringier, Axel Springer, Burda, Droemer
Knaur sowie der « Medienberater» Kreiskys, Ferenczy, sind. Ziel der Gesellschaft, die
von Wien aus den gesamten deutschsprachigen Raum bearbeiten will, ist es, Fern-
sehanstalten, Kabelgesellschaften, Bildplatten- und TV-Kassettenfirmen mit soft-
ware (Programme) zu beliefern beziehungsweise neue Produktionen zu veranlassen.
Die Startlocher fur die Nach-Monopol-Zeit werden in Osterreich jedenfalls schon
mit Fleiss und Energie gegraben. Und im ORF beginnen die Programm-Macher sich
bereits Gedanken zu machen. FS 1-Chef Gerhard Weis: «Es ist sehr die Frage, ob
internationale Unterhaltungsprogramme, Serienprogramme usw., die ohnedies in
der Erstausstrahlung uber deutsche Sender angeboten werden, weil sich nur diese
die teure Synchronisation leisten konnen, dann tberhaupt noch indieser Dichte von
uns angekauft und guasi als Drittangebot auf den Markt gebracht werden sollen.
Sicher ware es dann besser, sich auf das zu konzentrieren, was die anderen nicht
machen...» Die Tage des staatlichen Rundfunkmonopols scheinen in Osterreich, wo
man das nachste Mal 1979 zu den Wahlurnen geht, gezahlt zu sein.

Erich Leitenberger

FILMKRITIK

Herz aus Glas

BRD 1976. Regie: Werner Herzog (Vorspannangaben s. Kurzbesprechung 77/181)

I

Die Filme von Werner Herzog sind wie Visionen. Sie sprengen die Fesseln des Ge-
wohnlichen, des leicht und einfach Wahrnehmbaren und dringen vor zu jenen Gren-
zen, wo sich das gemeinhin Fassbare und das mehr jenseits des Physischen Erfahr-
bare zu durchdringen beginnen. Die Menschen, die Herzog darstellt, suchen nicht
nur aus der Beengung geselischaftlicher Normen auszubrechen, sondern trachten
auch die Hindernisse zu uberwinden, die ihnen die Natur in den Weg stellt, dem
Schicksalhaften auszuweichen, das ihnen aufgezwungen wird. Sie sind wie der
Conquistador im Film «Aguirre, der Zorn Gottes» (1972) Eroberer, die in Neuland
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vordringen und El Dorado suchen, das nicht immer nur unbeschrankten Reichtum,
sondern mitunter auch Lebenssinn verkorpern kann.

So sind alle Figuren, die in Herzogs Filmen anzutreffen sind, mit Aguirre verwandt:
der Fallschirmjager Stroszek in «Lebenszeichen» (1967), die Liliputaner in «Auch
Zwerge haben klein angefangen» (1969/70), die Taubblinden im Dokumentarfilm
«Land des Schweigens und der Dunkelheit» (1970/71), der Skispringer Walter Stei-
ner in einem der besten Sportfilme, die es uberhaupt gibt («Die grosse Ekstase des
Bildschnitzers Steiner», 1973/74), Kaspar Hauser in «Jeder fir sich und Gott gegen
alle» (1974) und neuerdings wiederum Stroszek alias Bruno S. in «Stroszek»
(1977). Es sind weniger die Geschichten, die Herzogs Filme letztlich pragen, als viel-
mehr die Aura, welche die Protagonisten umgibt, die Landschaften und Raume, in
denen sie agieren und die ihr Tun bestimmen. Herzogs Figuren sind Propheten oder
zumindest Vorlaufer. Ihr Vorwartsdrangen lasst sie nicht selten scheitern, sie werden
zu Verlierern, zu Geschlagenen — selbst in den Dokumentarfilmen ist davon etwas zu
versplren, wenn auch verlieren dort eng verbunden ist mit iberwinden, etwas hinter
sich lassen. Immer aber, in der Fiktion wie im Dokument, verkorpern die Wesen in
Herzogs Filmen Stationen des menschlichen Daseins, Suchens und lrrens.

.
Die Grenzen des Rationalen und des Gewohnlichen uberschreitet auch Muhlhias in

Werner Herzogs vorletztem Film, «Herz aus Glas.» Er, ein einfacher Kuhhirt, verfugt
uber die Gabe der Prophetie. Seine Visionen sind ihm schmerzhafte Last; denn den
Menschen, die ihn umgeben, steht wenig Gutes bevor. Und es zeigt sich auch, dass
das, was Muhlhias voraussagt, schicksalshaft eintrifft. Wie er nun eines Tages vom
Herrn der Glashutte zitiert wird, um das Geheimnis der Rubinglas-Herstellung, das
ein Arbeiter mit ins Grab genommen hat, mit seiner seherischen Kraft wieder beizu-
bringen, bahnt sich Verhangnisvolles an: Muhlhias verrat zwar kein Fabrikations-
Geheimnis, aber er weissagt dem Herrn, dass er dem Wahn verfallen werde und die
Hutte dem Untergang geweiht sei. Als eintrifft, was prophezeit wurde, der Huttenbe-
sitzer mit einem Ritualmord an einem Madchen dem Geheimnis naher zu kommen
glaubt und schliesslich umnachtet die Hutte anzundet, wird Muhlhias fur die Kata-
strophe verantwortlich gemacht und ins Gefangnis geworfen. Spater entkommt er,
den auch die Vision vom Weltende qualt, auf wunderbare Weise und flieht in die
Einsamkeit der Berge.

Mit der apokalyptischen Schau des Muhlhias, die nichts anderes ist als eine nur
leicht verschlusselte Aufzahlung von Weltkatastrophen, wie sie die moderne
Menschheit jederzeit auszulosen in der Lage ist, schafft Herzog den Bezug von den
Ereignissen um die Glashutte im auslaufenden 18. Jahrhundert zur Gegenwart. Der
disteren Prophezeiung setzt er am Schluss des Films eine hoffnungsvollere Erschei-
nung entgegen: Muhlhias sieht vier Manner in einem Boot von einer Insel aufbre-
chen, zuder die Kunde von der runden Gestalt der Erde noch nicht gedrungen ist. Sie
wollen sehen, ob am Ende der Welt wirklich ein Abgrund sei: «Es mochte ihnen wie
ein Zeichen der Hoffnung erscheinen, dass ihnen die Vogel aufs offene Meer hinaus
folgten.» Mit diesen Worten endet «Herz aus Glasy.

M.

Soeinfach, wie sich die Geschichte in groben Zugen erzahlen lasst, gibt sich der Film
nun allerdings nicht. Episoden, einzelne Geschichten, Impressionen sind es, die Her-
zog aufreiht und aus denen sich die Geschichte langsam herausschalt. Die Span-
nung des Films ergibt sich denn auch gar nicht aus dem Ablauf der Handlung, son-
dern aus der Kraft der Bilder, die Herzog in Zusammenarbeit mit dem Kameramann
Jorg Schmidt-Reitwein setzt. Sie sind von suggestiver Schonheit, von packender
Faszination. In Landschaften, die Herzog oft optisch verfremdet — sei es, dass er die
Wolken im Zeitraffer uber sie hinwegfegen lasst, sei es, dass er das Licht bricht und
sie mystifiziert — entwickeln sich die Ereignisse in einem fast ungeheuerlichen visuel-
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len Spannungsfeld. Wer sich dieser bewegten Bildermalerei, die mitunter fast kulti-
sche Ausmasse annimmt, entzieht, wer nicht mitgeht auf diesen Bildtrip, sondern
sich bemuht, erst einmal den roten Faden der Handlung zu suchen, wird sich in «Herz
aus Glas» schwer tun. Denn konsequenter als je zuvor entwickelt Herzog die Ge-
schichte aus den Bildern heraus: Die Dumpfheit der Menschen, ihre Beschrankung
auf sich selber werden dargestellt durch Stimmungsbilder, durch Episoden wie jener
derzwei Zechbruder, die im Wirtshaus aneinandergeraten, worauf der eine dem an-
dern in stummer Wut den Bierkrug uber den Schadel haut, ohne dass sich dieser
uberhaupt wehrt. Aus solchen durchgestalteten Bildern heraus schafft Herzog die
kieine Welt um die Glashutte im Bayerischen Wald, indie nun die Weissagungen des
Muhlhias hineintreffen und die dadurch zum Welttheater wird.

Die Bildmalerei Herzogs, die all seinen Filmen eigen ist, erfahrt hier eine fast fanati-
sche Ausweitung. Mitunter erinnern seine Bilder an die Gemalde alter Meister. Rem-
brandt scheint mir da insbesondere zitiert, wenn das Licht in die Raume einfallt und
die zentralen Geschehnisse leuchtend aus dem Dunkel heraushebt. Dann aber wie-
derum gibt es Tableaux, die in ihrer Lebensfulle und Prallheit an Pieter Breughel oder
in ihrer surrealistischen Ausgestaltung an Hieronymus Bosch erinnern. Doch nicht
nur optisch entfaltet sich Herzogs Malertalent, sondern auch akustisch. Die Musik
der Munchner Gruppe Popol Vuh und des Studios fur Fruhe Musik unterstutzen
noch das spharenhaft Synthetische, das artifiziell Verfremdete in Herzogs phantasti-
scher Bilderwelt.

V.

«Von der ersten bis zur letzten Szene bewegen sich die Figuren in einer lethargischen
Trance, alle Bewegungen sind exzessiv langsam und leise, und mitunter argwohnt
man, gleich werde das Bild vollig zum Stilistand kommen.» Besser als Hans C. Blu-
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menberg es in der «Zeit» sagt, lasst sich einer der wesentlichen Eindrucke von «Herz
aus Glas» wohl kaum beschreiben. Die Statik des Films, hervorgerufen durch die
Verlangsamung eines jeden Bewegungsablaufes, wirkt ungemein pragend und for-
dert den Eindruck des Unwirklichen, des Visionaren. Herzog hat, um eine solche
Stimmung zu erreichen, seine Darsteller — fast alles Laien — unter Hypnose spielen
lassen. Mag sein, dass dieser (letztlich fragwlrdige) Regieeinfall diese Verlangsa-
mung der Bewegungen und das ausdruckslos Dumpfe, Schlafwandlerische in den
Gesichtern der Schauspieler verstarkt. Moglich auch, dass durch diesen Eingriff in
die Bewusstseinsebene seiner Darsteller der Ausdruck ritueller Feierlichkeit, der den
ganzen Film durchweht, gesteigert wird. Fur die einzelnen Figuren bringt das Experi-
ment indessen wenig. Sie leben nicht von ihrem ausserlichen Schein, nicht von der
mitihnen betriebenen Manipulation, sondern von der prazisen Charakterisierung, die
ihnen das Buch von Herbert Achternbusch verleiht.

v

Es ist bei «Herz aus Glas» die Gefahr nicht ganz gebannt, dass sich der Zuschauer in
der Sattheit dieses filmischen Gemaldes verliert, sich allein den Emotionen hingibt,
die das Visuelle auslost. Der Film ist indessen mehr als ein bloss die Sinnlichkeit an-
sprechendes Bild, mehr auch als eine exzentrische Schicksalsbeschreibung einer
bayerischen Folklore- und Legendenfigur. Die Vision, die Muhlhias vom Weltende
hat, ist gleichzeitig die des Films: In einem Akt kollektiven Wahnsinns machen die
Arbeiter der Glashutte den zum Sundenbock, der die Katastrophe vorausgesehen
hat. Der unbequeme wird zum Schweigen verurteilt, der Verklndiger schlechter
Nachrichten in den Kerker geworfen.

In der besturzenden Feststellung, dass die Menschheit daran zugrunde gehen
konnte, dass sie ihre Propheten, die Sehenden, Vorausblickenden stumm macht, weil
ihre Visionen die Geschaftigkeit des Alltags storen und nicht ins bequeme Weltbild
passen, liegt — ob gewollt oder ungewollt bleibe dahingestellt —die biblisch-prophe-
tische Dimension dieses Films. Anders ausgedruckt: Aus der gleichnishaften Dar-
stellung des Verdrangungsmechanismus’ wachst die moralische und auch die politi-
sche Botschaft von «Herz aus Glas». Sie aus dem reichen, oftmals durch Symbole
und versponnene Phantasie Uberladenen Gemalde herauszulesen, bedarf einer nicht
geringer Anstrengung durch den Zuschauer. Er wird indessen fur seine Muhe in rei-
chem Masse belohnt. Urs Jaeggi

Three Women (Drei Frauen)
USA 1977. Regie: Robert Altman (Vorspannangaben s. Kurzbesprechung 77/191)

Vor diesem neuen Film von Robert Altman erinnert man sich daran, dass es vom
gleichen Autor schon einmal die Beschreibung eines neurotischen Krankheitspro-
zesses gegeben hat im 1971 entstandenen Werk «Ilmages». Die dort praktizierte
nahtlose Verschmelzung von inneren und ausseren Bildern wiederholt Altman nicht.
Traum und Imagination werden diesmal als solche gekennzeichnet. Ein eigener
Traum von Altman soll hingegen Ausgangspunkt des ganzen Films gewesen sein.
Wenn alsoin «Three Women» Vorgange auf der Ebene der Psyche beschrieben wer-
den, so sind diese zugleich sehr genau mit der ausseren Realitat verknipft. Kalifor-
nien wird als Ort der Handlung bezeichnet, ein Traumland in anderem Sinne, und die
Hauptfigur des Films scheint sich auf den Spuren dieses Traums zu bewegen. Pinky
Rose ist von Texas heribergekommen, ohne hier jemanden zu kennen. Sie nimmt
eine Stelle an in einem Therapiezentrum, wo sie alte Leute im Heilbad zu betreuen
hat. Von Millie, einer Kollegin, wird sie eingefuhrt und lernt von ihr nicht nur Hand-
griffe, sondern auch die obligate Freundlichkeit im Umgang mit den Patienten.
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Millie, die sichtlich in allen wesentlichen Dingen des Lebens weiss, wie man’s
macht, wird fur Pinky zum Vorbild schlechthin. Pinky schliesst sich ithr an, zieht in
ihre Wohnung und bewundert sie vorbehaltlos. Das Verhaltnis der beiden Madchen
pendelt sich bei dieser Rollenverteilung ein. Millie sonnt sich in ihrer Uberlegenheit
und benutzt Pinky als Blitzableiter, bis Pinky nach einer offenen Konfrontation einen
Selbstmordversuch unternimmt. Vorher schon verriet Pinky den Wunsch, zu sein wie
Millie. Als sie jetzt nach langem Koma erwacht, /st sie Millie, vertauscht sie die Rol-
len. Sie verleugnet ihre eigene Herkunft, ihre Eltern, ihre Erinnerung. Sie behandelt
Millie, als ware diese Pinky, mit herablassender Selbstsicherheit - und hat jetzt auch
Erfolg bei anderen.

Am Schiuss des Films gibt es einen neuerlichen Rollenwechsel, ausgelost durch ein
Schockerlebnis. Millie und Pinky spielen jetzt Mutter und Kind, aus der scheinbaren
Emanzipation fallt das Madchen aus Texas zuruck in die Regression. Es entsteht eine
Art geschlossenes System, in welchem jedes seinen Platz hat und die Kommunika-
tion mit der Aussenwelt auf ein Minimum zuruckgebildet ist. Diese Entwicklung liegt
in der genauen Konsequenz des Films. Gestorte Kommunikation kennzeichnet von
Anfang an Pinkys Situation. Sie ist in ihrer neuen Umgebung einsam und anonym.
An ihrem Arbeitsplatz wird sie kaum beachtet. Millie, an die sie sich hangt, gebraucht
sie nur, um ihr eigenes Selbstwertgefuhl zu steigern. Sie geht auf Pinky nicht ein,
kann ihr keine Gefuhle geben. Freilich ist auch Millies eigenes Verhaltnis zur Umwelt
tief gestort. Sie verkorpert die totale Verausserlichung, das Streben nach sozialem
Prestige um jeden Preis. Sie tut das so schematisch und aufdringlich, dass niemand
sie ernst nimmt — ausser Pinky.

Altman beschreibt aber nicht nur einen Fall individueller Fehlentwickiung. Die Sym-
ptome der gestorten Kommunikation sind uberall in seiner kalifornischen Szene er-
kennbar. Die Oberflachlichkeit der schnellen und leichten Kontakte, die jovialen
Pseudo-Vertraulichkeiten, sie erscheinen ais Teil einer Welt, die insgesamt dem (fal-




schen) Schein verpflichtet ist: Disneyland; Cowboys, die keine sind; Namen, die
man der Mode wegen vertauscht; Architekturen, die Luxus oder Tradition imitieren —
das sind Stichworte fur Elemente im Film, die das Ersatzhafte des Lebens kennzeich-
nen. Das Leiden an diesem Zustand der Entfremdung, am Zwang, sich eine falsche
Identitat Uberzustulpen (und in ihr zu ersticken), macht sich Luft in Hilfeschreien.
Dafurstehtdas Schweigen von Willie, der dritten der Frauen, die in Erwartung ist und
ihr Kind tot zur Welt bringt; dafur stehen auch ihre Bilder, in denen Menschen halb zu
Tieren, halb zu Robotern deformiert sind. Was Willie mangels anderer Kommunika-
tionsmoglichkeit so aus sich herauspresst, artikuliert sich bei Pinky im Selbstmord-
versuch und in ihrer psychischen Veranderung: Die Not des Menschen, der nicht zu
sich selber finden kann. '
Altmans Film wirkt in seiner komplexen Anlage, seinen manchmal karikierenden
Zugen und der Offenheit zum Phantastischen hin betont kuhl. Er irritiert durch Mehr-
deutigkeit und lasst nicht nur die hier versuchte Aufschlusselung zu. Es halt darum
schwer, in diesem Film zu rechten uber das Mass des Sonderbaren und Schwerver-
standlichen, das nicht jeden Betrachter gleich belasten mag. Jedenfalls bestatigt sich
Robert Altman ein weiteres Mal als sensibler Deuter von Storungen im Leben der
amerikanischen Gesellschaft, auf den hinzusehen und zu -horen sich lohnt, auch
wenn seine Sprache nicht diejenige des konventionellen Kinos ist.

Edgar Wettstein

Bound for Glory (Dies Land ist mein Land)
USA 1976. Regie: Hal Ashby (Vorspannangaben s. Kurzbesprechung 77/177)

l.

Woodrow Wilson («Woody») Guthrie (1912-1967), das legendare Vorbild amerika-
nischer Protestsanger von Pete Seeger bis Bob Dylan und Joan Baez, hat in den
dreissiger und vierziger Jahren uber tausend eigene Country- und Folksongs ge-
schrieben und gesungen. Guthrie benutzte fur seine Texte haufig nur wenig veran-
derte Melodien alter Volkslieder. Einige seiner Werke, so etwa «Auld Lang Syney,
«Go Tell Aunt Rhody», «This Land Is Your Land», «So Longy, «Pretty Boy Floyd»,
«This Train Is Bound for Glory», wurden zu Folk-song-Klassikern. Guthries Songs
und Balladen erzahlen von seinen eigenen Erfahrungen als einer von den « Dust Bowl|
refugees», jener Armee von Heimatlosen, die wahrend der Depression Mitte der
dreissiger Jahre das Notstandsgebiet des nordlichen Texas und des sudlichen Okla-
homa verlassen mussten, auf den «highways» und in leeren Gluterwagen nach dem
«gelobten Land» Kalifornien trampten, dort in Barackenlagern («Hoovervilles») zu-
sammengepfercht wurden und, wenn sie nicht arbeitslos blieben, fir einen Hunger-
lohn auf den Feldern und in den Weinbergen, die zu den fruchtbarsten der Welt ge-
horen, arbeiten mussten. Als Wandersanger und Gelegenheitsarbeiter lebte Guthrie
mit den einfachen Leuten, den geschundenen Tagelohnern, Landarbeitern und ver-
armten Farmern. Er gab ihren Leiden und Freuden, ihren Gefuhlen und Hoffnungen
eine Stimme, und seine Lieder wurden zu einem lebendigen Zeugnis der amerikani-
schen Sozialgeschichte. Er engagierte sich aktiv fir die Gewerkschaftsbewegung,
kampfte fur die Solidaritat der Arbeiter (so zeitweilig als Mitarbeiter des kommunisti-
schen «Daily Worker») und setzte sich unermudlich fliir mehr soziale Gerechtigkeit
ein, indem er seine Lieder als Mittel im Kampf gegen Armut, Unterdrickung und
Ausbeutung benutzte. Guthrie war ein Mann von Zivilcourage und ktinstlerischer
Kompromisslosigkeit, ein kleiner Charmeur und Draufganger, aber kein Martyrer.
Zwar blieb er unabhangig und radikal, aber auch er passte sich spater an. Die letzten
13 Jahre seines Lebens musste er wegen eines unheilbaren, vermutlich vererbten
Nervenleidens in einem New Yorker Spital verbringen. Nicht sein Leben, aber seine
Songs sind zur Legende geworden. «Seine Lieder waren tauschend einfach. Erst
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nachdem sie ein Teil Deines Lebens geworden sind, kommt Dir zum Bewusstsein,
wie grossartig sie sind. Jeder ldiot kann kompliziert dahersingen. Nur dem Genie
aber ist Einfachheit gegeben» (Pete Seeger).

H.

1943 hat Woody Guthrie seine Autobiographie «Bound for Glory» veroffentlicht, auf
der Hal Ashbys gleichnamiger Film basiert. Er beschrankt sich auf die Nachzeich-
nung vondrei Lehr- und Wanderjahren aus dem Leben Guthries, die fur dessen Ent-
wickiung zum Volkssanger wichtig waren. Sie beginnen in Pampa, Texas, im Juli
1936: In der kleinen Stadt, deren Bewohner unter den Folgen der Wirtschaftskrise
und der heftigen Sandsturme leiden, halt sich Woody Guthrie (David Carradine),
der fur seine Frau Mary (Melinda Dillon) und zwei Kinder zu sorgen hat, mit kleinen
Gelegenheitsarbeiten uber Wasser. Als Schildermaler, Wahrsager und Wunderheiler
—er gibt einer Frau, die nach dem Tod ihrer an einer Staubjunge gestorbenen Tochter
in vollige Apathie versunken ist, den Lebenswillen zuruck, indem er einfach gutig mit
ihr spricht — verdient er hier und da einen Dollar. Er singt selbstgemachte Lieder zur
Gitarre auf der Strasse und in Kneipen und fiedelt gelegentlich in einer Square-
Dance-Gruppe. Woody erscheint als ein stiller, hilfsbereiter und gutiger Mensch, der
unbeirrbar das tut, was er fur richtig halt. Bedriuckt muss er mitansehen, wie Nach-
barn und Freunde vor den von Wirtschaftskrise und Naturgewalten verursachten
Schwierigkeiten kapitulieren und sich nach dem «goldenen Kalifornien» absetzen.
Seine Frau halt nichts von seiner Musik und seinen Tagtraumen. Sie macht ihm Vor-
wurfe, weil er keine Arbeit findet. Nach einem gewaltigen Sandsturm, der alles im
Staub zu ersticken droht, verlasst auch Woody seine Familie und nimmt den weiten
Weg nach Kalifornien unter die Fusse.

Zu Fuss, per Anhalter und in leeren Guterwagen trampt Guthrie uber Land. Er hun-
gert und friert, findet Gefahrten und lernt die Brutalitat von Beamten kennen, die die
Tramper aus den Eisenbahnwaggons holen und abschieben, die an der kaliforni-
schen Grenze ganze Familien nach einer endlosen, beschwerlichen Fahrt erbar-
mungslos zuruckschicken, wenn sie nicht mindestens 50 Dollar besitzen. Auf
Schleichwegen gelangt er schliesslich in die Nahe von Los Angeles und landet in
einem der zahlreichen Barackenlager, in denen die mittellosen Einwanderer zusam-
mengepfercht ein elendes Dasein fristen. Der Traum vom «gelobten Land» Kalifor-
nien erweist sich als lllusion. Die Arbeitslosen werden von den Land- und Planta-
genbesitzern als billige Arbeitskrafte schamlos ausgenutzt. Jeder Versuch, eine ge-
werkschaftliche Organisation zum Schutz der Ausgebeuteten aufzubauen, wird von
Schlagertrupps zusammengeknuppelt, um die «Ordnung» aufrecht zu erhalten. Aber
nicht alle lassen sich dadurch abhalten, sich fur Solidaritat und Gerechtigkeit einzu-
setzen. Der Country- und Folk-Sanger Ozark Bule (Ronny Cox) fahrt als singender
Agitator in die Lager, um die Leute mit seinen Liedern fur Selbsthilfe und die «farm
workers union» (Landarbeitergewerkschaft) zu gewinnen. Er lernt dabei Woody
kennen und wird zu seinem Mentor, indem erihm einen Job bei einer lokalen Radio-
station verschafft. Seine Lieder, die aus seinen Erfahrungen und Begegnungen auf
der Strasse, auf der Schiene und in den Lagern entstanden, finden durch das Radio
bei den einfachen Leuten breite Resonanz. Ste erkennen sich in seinen Texten und
Melodien, weil Woody darin ihre eigenen Note und Sehnsuchte artikuliert. Eine rei-
che Witwe (Gail Strickiand), die er aufder Suche nach Essen und Arbeit als Mitglied
eines wohltatigen Frauenvereins kennengelernt hat, lasst ihn bewusst werden, dass
ihm das Milieu der Wohlhabenden, denen ihr Besitz angesichts des Elends anderer
eigentlich peinlich sein musste, nichts von dem bieten kann, was fur ihn zahlt:
Bruderlichkeit, Hilfsbereitschaft, Solidaritat.

Der Erfolg seines Radioprogramms erlaubt es ihm, Frau und Kinder nachkommen zu
lassen. Gleichzeitig gerat er unter Druck: Den Geldgebern, die die Radiostation
sponsern, passen seine sozialkritischen Songs nicht. Er soll sich mit harmlosen
Schnulzen begnugen, soll die Leute bloss unterhalten, nicht «predigen». Woody aber
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kann sein Singen nicht von seinem Engagement fur die Benachteiligten, denen er
sich fur alles, was er ist und kann, verpflichtet fihlt, trennen. Das Radio ist fir ihn
nicht bloss ein Vehikel des eigenen Erfolgs, sondern eine Plattform des politischen
Kampfes. Er lasst es zu Konflikten kommen und singt und agitiert weiter unter den
Landarbeitern auf Obstplantagen und in Fabriken, unter den Kindern in der Feld-
schule und den Trampern auf Schiene und Strasse. Dass er dabei gelegentlich zu-
sammengeschlagen wird, nimmt er in Kauf. Seine Frau jedoch halt den Druck, den
seine unbeugsame Kompromisslosigkeit zur Folge hat, nicht aus. Sie halt sein Ver-
halten, mit dem er Leben und Wohlstand aufs Spiel setzt, fur verantwortungslos. Da
er sich nicht anpassen will und immer wieder unterwegs ist, «xum die Welt zu verbes-
serny, kehrt sie mit den Kindern nach Pampa zurtck.

Woody halt sich nicht an die Abmachung, im Radio nur unverfangliche Lieder zu
singen: «lch widme das nachste Lied Euch Pflickern mit den wehen Herzen.»
Woody wird gefeuert. Aber schon steht ein neuer Manager bereit, der ihm einen Kon-
trakt mit einer grossen Rundfunkgesellschaft und einem Programm von «Kuste zu
Kuste» sowie eine Tournee durch die Staaten anbietet. Als man bei einem Probesin-
gen in einem Nachtlokal diskutiert, ob man ihn im Westernstil oder als Hillbilly auf-
treten lassen solle, kehrt er jenen, die ihn als Ware marktgerecht verwerten wollen,
den Rucken. Er kehrt zuruck auf die Strasse und auf die Zuge, er will Kontakt mit den
einfachen Leuten. Er macht sich auf nach New York, weil es dort Gewerkschaften
und Menschen gibt, die er mit seinen Liedern «stolz auf sich selber machen» will.

1.

Hal Ashby, der schon in seinen friheren Filmen («The Landlord», «Harald and
Maude», «The Last Detail», «Shampoo») gesellschaftliche Aussenseiter gezeichnet
hat, hat mit «Bound for Glory» ein breit angelegtes, balladeskes Werk geschaffen,
das neben John Fords grossartiger Steinbeck-Verfilmung «The Grapes of Wrath»




zwar nicht ebenburtig, aber durchaus in Ehren zu bestehen vermag. Ashbys Film ist
weniger formstreng, sanfter, lyrischer. Die warmen Farben, die langen Fahrten durch
die weiten Landschaften, die Gliederung durch die zahlreichen Lieder, die perfekte
Kameraarbeit Haskell Wexlers und das entspannte, in sich ruhende Spiel David Car-
radines lassen die historische Wirklichkeit der schlimmen Depressionszeit distanziert,
entscharft und geglattet erscheinen. Die haufigen Weichzeichneraufnahmen, die
Landschaft und Menschen verschieiern, haben in den Pampa-Sequenzen zu Beginn
noch durchaus thren Sinn, da sie standig den allgegenwartigen Staub eines verdor-
renden Landes suggerieren. Spater wirken sie eher als Gberflussige Manier, die
irgendwie auch die historischen, sozialen und politischen Unscharfen kennzeichnen
mag. Dass der Film dennoch als gesellschaftskritischer Appeil an das soziale Gewis-
sen zu wirken vermag, ist auf die Bemuhung um eine stimmige Rekonstruktion der
dreissiger Jahre und andere unbestreitbare Qualitaten zuruckzufuhren.

Allerdings sollten Hal Ashby diese Unscharfen nicht zu sehr zum Vorwurf gemacht
werden, denn es ging ihm, bei aller historischen Genauigkeit, nicht um eine doku-
mentarische Rekonstruktion des Lebens von Woody Guthrie und seiner Zeit. Es ging
ihm um die fiktive Nachzeichnung seiner Lehr- und Wanderjahre mit musikalischen
und optischen Mitteln. Ganz auf dieser Linie liegt auch die Darstellung von Guthrie
durch David Carradine, der gar nicht versucht, ihn nachzuahmen. «Er war ein kleiner,
dunner Kerl miteinem Krauskopf» (Pete Seeger), ein temperamentvoller, vitaler, lei-
denschaftlicher, manchmal bissiger und wilder Mann. Der grossgewachsene, ruhig-
selbstsichere Carradine spielt ganz aus sich selber, identifiziert sich ganz mit seiner
Rolle und strahlt Ruhe, Unbeirrbarkeit und Gelassenheit aus, die mit dem histori-
schen Guthrie nicht viel zu tun haben mogen, dafur Carradines Leistung uberzeu-
gend aus einem Guss erscheinen lassen. Ubereinstimmend damit klingen auch die
Songs, die Carradine mit beachtlichem Konnen selber interpretiert, anders als die
Guthrie-Originalaufnahmen, die einen harteren, sproderen und rauheren Klang
haben.

V.

«Bound for Glory» ist ein schoner, an Bewegungen, Motiven und farbigen Episoden
reicher Film. Nicht zuletzt in den Nebenfiguren (etwa Randy Quaid, der unvergess-
liche Schwerenoter aus «The Last Detail», in der Rolle des fast resignierenden, sich
dann aber zum aktiven Kampf aufraffenden Luther Johnson) wird eine Zeit der Krise,
in der demokratische Grundrechte durch Interessengruppen brutal beschnitten wer-
den, facettenreich nachgezeichnet. Durch diese Zeit wandert ein Mann wie Woody

Schmalifilme bei Rialto und Columbus

Die beiden Zurcher Verleihe Columbus Film (Steinstrasse 21, 8036 Zurich) und
Rialto-Film (Munchhaldenstrasse 10, 8034 Zurich) haben ihr 35-mm-Angebot um
16-mm-Filme erweitert. Der Loseblatt-Katalog der Ria/to ~ es ist bereits ein erster
Nachtrag erschienen - enthalt Uber 80 Spielfilme von «A bout de souffle» bis «Zum
goldenen Ochsen». Es befinden sich darunter «Klassiker» von Carné, Chaplin, De
Sica, Eisenstein, Fellini, Lang, Murnau, Tati und anderen, aber auch neuere Werke, so
beispielsweise von Fassbinder, «Im Lauf der Zeit» von Wim Wenders und Kurt Gioors
«Die plotzliche Einsamkeit des Konrad Steiner». Das Angebot der Columbus Film
umfasst vorerst 16 Filme, darunter einige der besten Werke Ingmar Bergmans, «Pan-
zerkreuzer Potemkiny, «Die sieben Samurai», «Nazarin», aber auch «Hester Streety,
«Nybyggarna» (Jan Troell) oder «Snoopy». In nachster Zeit sollen noch einige Karl-
Valentin-Filme dazukommen. Das qualitativ hochstehende und interessante Pro-
gramm von Rialto und Columbus bereichert das Angebot von 16-mm-Spielfilmen
um wesentliche Werke der Filmgeschichte.
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Guthrie unbeirrbar seinen Weg. Er macht sich zum solidarischen Sprecher benachtei-
ligter Mitmenschen, zeigt ihnen, dass Widerstand notig und moglich ist, wenn die
Menschenwirde dem Profit geopfert und mit Fussen getreten wird. Mit starrkopfiger
Beharrlichkeit bleibt er sich selber treu. Er lasst sich weder durch eine Karriere kor-
rumpieren noch als Ware vermarkten. Sein Handeln und sein Singen sind zuerst naiv
und unreflektiert, motiviert vor allem aus einer humanen, bruderlichen Offenheit und
Anteilnahme gegenuber seinen Nachsten, und gewinnen durch seine Kompromiss-
losigkeit allmahlich politische Brisanz— die Brisanz konsequent gelebter Nachsten-
liebe.
So eindrucklich und stimmig der Film-Guthrie gezeichnet ist, so ist nicht zu Uberse-
hen, dass dadurch der historische Guthrie eine nicht ganz gerechtfertigte ldealisie-
rung und Beschonigung erfahrt. Dieser Gefahr hatte Hal Ashby vielleicht entgehen
konnen, wenn er auch spatere biographische Fakten miteinbezogen hatte.

Franz Ulrich

Car Wash
USA 1976. Regie: Michael Schultz (Vorspannangabens. Kurzbesprechung 77/178)

Die Titelmusik hort man schon langere Zeit auf allen einschlagigen Sendern von
Europe | bis Radio Luxemburg: «Car Wash», ein Gemisch aus Soul- und Rock-
Rhythmen, nun im gleichnamigen Film zu horen, wird so geschickt wie noch selten
auf den Markt gebracht. Wem die Musik gefallen hat, der wird den Film nicht verpas-
sen wollen. Wer den Film gesehen hat, wird sich vielleicht nachher auch noch das
werbewirksam hochgejubelte Doppelalbum anschaffen. Fehlte noch «das Buch zum
Film», das allerdings kaum profittrachtig abgesetzt werden konnte; die lockergefligte
Handlung, in Buchstaben umgegossen, gabe zu wenig her: Von «Car Wash» kann
man sich in Bild und Ton berieseln lassen, lesen erforderte zuviel Eigenaktivitat, man
konnte innehalten, reflektieren, zuruckblattern —und ware wohl eher verstimmt. « Car
Washy ist ein Einwegfilm.

Um es im Klartext auszusprechen: Ich konnte mitdem Film trotz der gefalligen musi-
kalischen Untermalung wenig anfangen, will aber keineswegs verschweigen, dass
ein erstaunlich betrachtlicher Teil der Filmkritik « Car Wash» anders beurteilt.

Die Idee, die hinter diesem Erstling von Michael Schultz steht, ist an sich faszinie-
rend: Der Film zeigt ganz einfach den Arbeitstag einer Autowascherei mitten in Los
Angeles, von morgens bis abends, oder besser, er nimmt diese Handlungs- und Zeit-
einheit zum Anlass, eine ganze Palette von locker aneinandergereihten Szenen, meist
munter mit Gags und eben Musik garniert, vom Stapel zu lassen. Es geht selbstre-
dend nicht um eine dokumentarische Aufzeichnung, obwohl diese auch wieder nicht
vollig zu fehlen scheint, sondern um Unterhaltung. Das Besondere daran ist aber
dennoch die Schauplatzwahl und die dadurch gegebenen Hauptfiguren, die Arbeiter
der Waschanlage und deren Boss, etwas vollig anderes sicher als die Glamourkulis-
sen des traditionellen Hollywooder Musicals.

Im Kontext des ganzen Films aber zeigt sich der Verzicht auf gewohntere Dekors der
Traumfabrik nicht als entscheidender Wandel. Er spiegelt hochstens seinerseits die
Zwiespaltigkeit des Ganzen, die mich den Streifen als fragwurdiges Machwerk emp-
finden lasst. Es hat durchaus kritische, satirisch- und realistisch-hintergrundige An-
satze darin, die nicht zu ubersehen sind. Diese werden aber aufgewogen und nicht
selten uberschwemmt vom reinen Klamauk oder auch von der zum Ulk verkomme-
nen Anspielung auf gesellschaftlich brisante Probleme wie Terrorismus, Black
Power, Abhangigkeit, entfremdete Arbeit, Homosexualitat undsoweiter undsofort.
Aber wahrend etwa Altman in «Nashville» die lockere Szenenfolge konsequent ver-
dichtete und zu einem dramatischen Hohepunkt sowie zu einem mosaikartigen Gan-
zen flihrte, in dem zum Beispiel der Terrorismus einen Platz zugewiesen bekam, der
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auch mogliche Ursachen anzeigte und damit Gegenstand der Reflexion werden
konnte, zerfliesst «Car Wash» zwischen den Fingern und hebt das Verbindliche auf.
Schultz weicht aus und lasst den Zuschauer ausweichen. « Car Washy ist mit zu vie-
len Wassern gewaschen. Zu vielen will man es da recht machen. Kein Wunder, wenn
von den Auftraggebern, der Universal, ein Film erwartet wurde, der die Schwarzen so
sympathisch zeigt, dass Schwarze sich den Film ansehen, aber auch wieder nicht so
sympathisch, dass die Weissen fernbleiben wurden. Man darf zwar sicher glauben,
dass sich der Regisseur, der selber ein Schwarzer ist, gegen diese Auflagen gewehrt
hat. Der Produktionsapparat scheint trotzdem starker gewesen zu sein.

Niklaus Loretz

La piti bella serata della mia vita (Der schonste Abend meines Lebens)

Italien/Frankreich 1972. Regie: Ettore Scola (Vorspannangaben s. Kurzbesprechung
77/187)

In seinen neueren Filmen hat sich Ettore Scola als ein seltsam januskopfiger Filmge-
stalter erwiesen: In «Brutti, sporchi e cattivi» (1975) schockierte er als aggressiver,
dick auftragender Satiriker, in «C'eravamo tanto amati» (1974) und «Una giornata
particolare» (1977) bewies er seine Fahigkeiten als kluger, die stillen Zwischentone
ebenso wie die politischen Implikationen verstehender Psychologe. Die grundlich
missratene, mit funfjahriger Verspatung in franzosischer Fassung in unsere Kinos ge-
langende Adaptation von Friedrich Durrenmatts (auch in einer Horspielfassung exi-
stierender) Erzahlung «Die Panney, «La piu bella serata della mia vitay, ist hochstens
im Vergleich mit den genannten neueren Filmen von einem gewissen Interesse, fin-
den sichinihrdoch bereits die Ansatze der Starken und Schwachen, die sich mit dem
Namen Ettore Scola heute verbinden.

Dass Scola die Quintessenz der literarischen Vorlage auf den Kopf stellt, wurde man
thm nicht zum Vorwurf machen, wenn dabei eine Uberzeugende Neuschopfung her-
ausgekommen ware. Interessanterweise halt sich Scola (der mit Sergio Amidei zu-
sammen auch fur das Drehbuch verantwortlich zeichnet) in einem schwerfalligen,
dramaturgisch in keiner Weise aufgelosten Mittelteil jedoch fast sklavisch an den
Durrenmattschen Text: Der italienische Unternehmer Alfredo Rossi (Alberto Sordi)
spielt im «Gerichtsspiel» eines Altherrenklubs pensionierter Juristen die Rolle des
Angeklagten und wird wegen «Ermordung» seines fruheren Chefs zum Tode verur-
teilt. Bei Durrenmatt lost das von makabrem Humor erfullte Spiel im Helden «eine
Ahnung von hoheren Dingen, von Gerechtigkeit, von Schuld und Suhne» aus, eine
innere Wandlung also, die schliesslich sogar dazu fuhrt, dass sich der «zum Tod Ver-
urteilte» in seinem Zimmer erhangt. In der Filmfassung bleibt der Held dagegen ohne
jede Einsicht: Zwar traumt er von einer Hinrichtung, der er nur mit knapper Not ent-
kommt, doch verlasst er das Haus am nachsten Morgen in guter Stimmung. Eine
ratselhafte Motorradfahrerin manovriert sein Auto wenig spater jedoch in einen Ab-
grund, wo er den Tod findet: Aus der Selbstbestrafung wird damit eine wirkliche
«Hinrichtung», denn die Motorradfahrerin ist niemand anders als das Dienstmad-
chen des Altherrenklubs.

Die gleiche Motorradfahrerin hatte thn am vorhergehenden Abend tbrigens an den
Ort des Geschehens gelockt. «Das Schicksal hat die Buhne verlassen», schrieb Dur-
renmatt programmatisch in der Einleitung seiner Erzahlung — Scola hat es bedenken-
los wieder eingefuhrt, wobei die dramaturgische Funktion der vier gastfreundlichen
«Gerichtsherreny» (in deren Rollen Michel Simon, Charles Vanel, Pierre Brasseur und
Claude Dauphin zum blossen Deklamieren verurteilt sind) ins Gegenteil verkehrt
wird: Hier konnen sie nicht mehr als Instanzen des Gewissens verstanden werden,
sondern nur noch als sinnlose Schemen eines absurden Theaters. Einige Seitenhiebe
auf das gebrochene Verhaltnis der Schweizer zum Geld (der Held erhalt am Morgen
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fur das nachtliche Abenteuer eine gesalzene Rechnung) machen aus der Tragikomo-
die vollends eine Groteske mit satirischen Zugen.

Wie die eingangs zitierten Filme beweisen, hat Scola aus den Fehlern seiner Durren-
matt-Verfilmung gelernt. Wo erseiner Lust nach grellfarbener Satire freien Lauf lasst,
verleiht er ihr nun die notige handlungsmassige Dynamik, und wo es ihm um die
Durchdringung psychologischer und ethischer Fragen geht, stellt er diese in einen
historisch-realistischen Rahmen. Seiner Neigung, dem Zufall den Stellenwert des
Schicksals zuzuschreiben, ist Scola indessen nicht nur treu geblieben, er hat ihr in-
zwischen sogar eine politische Bedeutung verliehen. Gerhart Waeger

Lieber Herr Doktor — Ein Film uber den Schwangerschaftsabbruch

Schweiz 1977. Konzept, Ausfihrung und Produktion: Filmgruppe «Schwanger-
schaftsabbruch» (Vorspannangaben s. Kurzbesprechung 77/185)

Das Flugblatt der Filmcooperative orientiert kurz und bundig von der Fertigstellung
«unseres Abbruch-Filmes». Kernstiick des gut 60minttigen «Lieber Herr Doktor» ist
die in einer einzigen Einstellung, das heisst ohne Schnitt, gefilmte Szene mit dem
«Schwangerschaftsabbruch in der Arztpraxis». Diese zeigt sehr informativ, wie
Yvonne (21jahrig, ledig, in der zehnten Woche unerwinscht schwanger, noch
2 Jahre Studium der Padagogik) mit Hilfe der Saugrohre des Arztes innerhalb von
acht Minuten «erwunscht nicht-schwanger» wird: Arzt: «Das ist alles.» Yvonne:
«Wahnsinnig !» Arzt: «Ja, es ist nur ein kleiner Eingriff.» Yvonne: «Allerdings.» —
Allerdings zeigt der Film auch, und der behandelnde Arzt sagt es wortlich, wieviel
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KURZBESPRECHUNGEN

37. Jahrgang der «Filmberater-Kurzbesprechungen» 6.Juli 1977

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

ound for Glory (Dieses Land ist mein Land) 77/177

Regie: Hal Ashby; Buch: Robert Getchell, nach Woody Guthries Autobiogra-
phie; Kamera: Haskell Wexler; Musik: Woody Guthrie; Darst.: David Carradine,
Ronny Cox, Melinda Dillon, Gail Strickland, Randy Quaid, John Lehne u.a.;
Prod.: USA 1976, Robert F. Blumofe/Harold Leventhal, 147 Min.; Verleih: Un-
artisco, Zurich.
Basierend auf der Autobiographie von Woody Guthrie schildert der balladenhafte,
stimmungsvoll photographierte Film die Lehr- und Wanderjahre des 1867 ver-
storbenen amerikanischen «Folksingersy, den die Depression Mitte der dreissiger
Jahre von Texas nach Kalifornien fuhrt, wo er seine Lieder als Mittel im Kampf
gegen die Ausbeutung und Unterdruckung der Landarbeiter einsetzt. Obwoh! Hai
Ashby die sozialkritische Aggressivitat Guthries abgeschwacht hat, ist ihm das
packende, beziehungsreiche Portrat eines Sangers gelungen, der sich nicht kor-
rumpieren lasst, sich seiber treu bleibt und konsequent fur mehr soziale Gerech-
tigkeit kampft. — Auch fur Jugendliche ab etwa 14.

Jx >13/77 pueT uiBw Isi pue sesai(]

(.:ar Wash 77/178

Regie: Michael Schuiltz; Buch: Joel Schumacher; Kamera: Frank Staniey;
Musik : Norman Whitfield ; Darsteller: Antonio Fargas, Sully Boyar, Richard Bre-
stoff, Clarence Muse, Leonard Jackson u. a.; Produktion: USA 1976, Art Linson,
97 Min.; Verleih: CIC, Zurich.

Ein Arbeitstag in einer Autowaschaniage mitten in Los Angeles wird zum Anlass
genommen, mehr seichte als hintergrindige Gags in loser Szenenfolge aneinan-
derzureihen. Wohl sind in der Burleske Ansatze zu einer ernsthafteren, satirischen
Darstellung sozialer Probleme des heutigen Amerika zu entdecken, sie gehen aber
in der ungenigenden Konsequenz und in der Zwiespaltigkeit des Films im Gan-
zen vollig unter. Damit verbleibt er in seiner Aussage im Unverbindlichen.

J —13/77

] (.:olosso di Rodi (Der Koloss von Rhodos) 77/179

Regie: Sergio Leone; Buch: Ennio De Concini, S. Leone, Cesare Seccia; Kamera:
Antonio Ballesteros; Musik: Angelo Francesco Lavagnino; Darsteller: Rory Cal-
houn, Lea Massari, Georges Marchal, Conrado Sanmartin, Angel Aranda u.a.;
Produktion: lhtalien/Spanien/Frankreich 1960, Cineproduzioni Associate, Pro-
cusa, CFPC/CTI, 125 Min.; Verleih: Elite Film, Zurich.

Im dritten Jahrhundert vor Christus hilft ein griechischer Held und Schurzenjager
Rebellen im Kampf gegen den verschwenderischen Tyrann von Rhodos, der zum
Zeichen seiner Macht eine Kolossalstatue uber dem Hafeneingang errichten liess,
und gegen einen mit den Phoniziern verbundeten, verraterischen Minister. Der
pseudohistorische und naiv-oberfiachliche Abenteuerfilm mit viel Aufwand an
Statisten, Kulissen und Tricks benutzt die zahlreichen Kampf- und Folterszenen
allzu bedenkenlos als selbstzweckhaftes Unterhaitungselement.
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TV/RADIO-TIP

Samstag, 9. Juli
21.00 Uhr, DRS 1l

] Gottesbeweise — Gedanken

eines Naturwissenschafters

Fir Prof. Walter Heitler, den ehemaligen
Direktor des Instituts fur Physik an der Uni-
versitat Zurich, spielen die ontologischen
Kategorien noch eine Rolle. Einem rein
mechanistischen Weltbild steht er ableh-
nend gegentber. Natur und Mensch sind
keineswegs das Produkt von Zufall und
Notwendigkeit, sondern der Gedanke an
einen Schopfer legt sich nahe. Die Bewun-
derung, die der Autor flir die Phanomene
der Natur hat, macht ihn ehrflurchtig vor
dem grosseren Kosmos und seinem Schop-
fer. Am 17.Juli folgt um 18.00 Uhr im
2.Programm von Radio DRS ein Vortrag
von Prof. Peter Waser, Direktor des pharma-
kologischen Institutes der Universitat
Zurich zum Thema «Naturwissenschaft und
Gottesbegriff».

20.15 Uhr, ZDF

& Gaslight (Das Haus der Lady Alquist)

Spielfilm von George Cukor (USA 1943),
mit Charles Boyer, Ingrid Bergman, Joseph
Cotten. — Um einen friheren Mord zu vertu-
schen, versucht ein Musiker, seine Frau
durch Suggestion zum Wahnsinn und ins
Irrenhaus zu treiben. Der Film entstand nach
dem Theaterstick «Gaslight» von Patrick
Hamilton. Im Gegensatz zu seiner Vorlage,
die auf der Buhne eher einem Reisser
gleichkam, schuf Regisseur George Cukor
mit starken atmospharischen Mitteln ein kri-
minalistisches Kammerspiel von erstaun-
licher Intensitat, das auch heute noch den
Betrachter in seinen diisteren Bann ziehen
durfte. Die Schauspieler sind verhalten und
souveran zugleich, allen voran Ingrid Berg-
man als Paula, die fur diese Rolle den
«Oscar» erhielt.

Sonntag, 10.Juli
10.30 Uhr, ZDF

Marc Chagall

Diesen Monat feiert Chagall, einer der be-
deutendsten Maler unseres Jahrhunderts,
seinen 90. Geburtstag. Aus diesem Anlass

zeigt das ZDF-Matinee drei Filme. «Ein
Sonntag in Vence mit Marc Chagall»
stammt von Jean Marie Drot. Chagall be-
richtet darin als 72jahriger Uber die Entste-
hung seiner Bilder und ihre kinstlerische
Motivation. Weitere Aufnahmen entstanden
in Vence, dem Wohnort Chagalls, und in
seinem Atelier. Peter Fischers Dokumenta-
tion «Vita Chagall» ist der Versuch einer
Gliederung des kiinstlerischen Werkes.
«Wege von Chagall» schliesslich befasst
sich mit der Eigenart von Chagalls Person-
lichkeit. Dieser Film entstand 1973 anlass-
lich der Eroffnung eines Museums in der
Nahe von Nizza.

15.15 Uhr, ZDF

The Secret Life of Walter Mitty

Spielfilm von Norman Z. MclLeod (USA
1947), mit Danny Kaye, Virginia Mayo,
Boris Karloff. — Der nach einer Geschichte
des Humoristen und Karikaturisten James
Thurber (1894-1961) entstandene Film
nimmt unter den amerikanischen Komaodien
der vierziger Jahre einen nicht geringen
Stellenwert ein. Das ist zu einem grossen
Teil Danny Kaye zu danken, dem die turbu-
lenten Phantasien aus «Thurber’s Carnival»
auf den Leib geschrieben zu sein scheinen.
Siehe Besprechung in ZOOM-FB 2/77.

18.00 Uhr, DRS I

B3 soziale Aufgaben

der Kirche im Inland

Am Beispiel der Caritas Schweiz befasst
sich Walter Ludin im Rahmen der Rubrik
«Welt des Glaubens» mit den sozialen Auf-
gaben der Kirche im Inland. «Glaube, der
sich nicht in sozialem Dienst realisiert, verrat
sich als Scheinglaube, der mit dem Wesen
des Christentums nichts zu tun hat...» Solch
harte Urteile hort man seit einigen Jahren
des ofteren. Wie weit gehort der Dienst am
Menschen ebenso zur Kirche wie der Got-
tesdienst? Missen die Pfarreien dem sozia-
len Engagement ebensoviel Aufmerksam-
keit schenken wie der Liturgie und der
Glaubensverkiindung ? Zu Fragen aus dem
Bereich Kirche, Theologie und Sozialarbeit
nehmen in der Sendung der Theologie Prof.
Josef Bommer und der Chef der Inlandab-
teilung der Caritas Schweiz, Dr. Beda
Marthy, Stellung.



The Great Scout and Cathouse Thursday 77/180
(Harte Fauste und scharfe Miezen)

Regie: Don Taylor; Buch: Richard Shapiro; Kamera: Alec Phillips jun.; Musik:
John Cameron; Darsteller: Lee Marvin, Oliver Reed, Robert Culp, Elisabeth Ash-
ley, Silvia Miles u.a.; Produktion: USA 1976, Brent Walker, 106 Min.; Verleih:
Monopol-Films, Zurich.

Einem alternden Cowboyhelden, einer rassistischen Karikatur eines Indianers und
einem Western-Clochard schliesst sich eine kleine Hure an, und gemeinsam
hauen sie einen zwielichtigen Regionalbonzen Ubers Ohr. Das ganze gibt sich
zwar lustig, die abgedroschenen Gags und ordinaren Zoten rufen jedoch nicht
mehr als ein mudes Lacheln hervor.
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I;Ierz aus Glas 77/181

Regie: Werner Herzog; Buch: Herbert Achternbusch und W. Herzog, nach Kapi-
teln aus dem Roman «Die Stunde des Todes» von H.Achternbusch; Kamera:
Jorg Schmidt-Reitwein; Musik: Popol Vuh und Studio der fruhen Musik; Dar-
steller: Josef Bierbichler, Clemens Scheitz, Stefan Guttler, Sonja Skiba u. a.; Pro-
duktion: BRD 1976, W. Herzog, 93 Min.; Verleih: Monopol-Films, Zurich.

Der Kuhhirte Mihlhias hat die Gabe der Prophetie. Als eintritt, was er voraussagt,
namlich dass die Glashutte abbrenne und ihr Besitzer dem Wahn verfalle, wird er
ins Gefangnis geworfen. Der Film ist eine besturzende Vision vom Untergang der
Menschheit, die dadurch zustandekommt, dass diese die Weissagungen des
Sehenden verdrangt und ihn stumm macht. Die prophetisch-visionare Dimension
des Films erfahrt eine Entsprechung in der stimmungsvollen Bildmalerei, die oft-

mals schon fast ans Kultische grenzt. —=+13/77
EX
L"i'nsegnante (Die heisse Lehrerin) 77/182

Regie: Nando Cicero; Buch: Tito Carpi; Kamera: Giancarlo Ferri; Darsteller:
Edwige Fenech, Alfredo Pea, Gianfranco d'Angelo, Francesca Romana Coluzzi
u.a.; Produktion: Italien 1975, Devon-Film, 93 Min_; Verleih: Victor Film, Basel.

Wenn ein scharfes Bubchen aus der Oberschicht seine Privatiehrerin soweit brin-
gen will, dass sie mitihm schiaft, so gelingt ihm das auch, denn der Vater und der
Schulvorsteher helfen durch Bestechung mit. Was bei der ganzen Sache aller-
dings heiss wird, ist hochstens die Lampe des Projektors.
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1 Will, | Will ... For Now (Ich will und will ... und will) 77/183

Regie: Norman Panama; Buch: N, Panama und Albert E. Lewin; Kamera: John
A. Alonzo; Musik: John Cameron; Darstelier: Diane Keaton, Elliott Gould, Paul
Sorvino, Victoria Principal, Robert Alda u.a.; Produktion: USA 198786, Brut Prod.
(George Barrie), 105 Min.; Verleih: Parkfilm, Genf.

Eine Liebesgeschichte einmal anders: Ein langjahriges Ex-Ehepaar versucht, sich
nach zwei Jahren Trennung wieder zusammenzuraufen. Dies gelingt ihnen nur
knapp; ob auf Dauer, bleibt offen. Eine reizvolle, mit zwei hervorragenden und
ausserst komischen Hauptdarstellern besetzte Komodie, der die angeschnittene
Problematik sogar einigen Tiefgang verleiht.

E
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20.15 Uhr, DSF

The Best Years of Our Life

Spielfilm von William Wyler (USA 1946),
mit Fredric March, Dana Andrews, Harold
Russell, Myrna Loy. — Anhand von drei Ein-
zelschicksalen befasst sich dieser Heimkeh-
rerfilm mit Problemen der Eingliederung
entlassener amerikanischer Soldaten in die
zivilen Verhaltnisse von Beruf und Ehe. Am
uberzeugendsten ist der Film, der einer der
ersten grossen Nachkriegserfolge war,
immer dort, wo er sich nicht auf Meditatio-
nen, sondern auf die unpratentiose Schilde-
rung von Milieu und Erlebnissen verlasst.

22.50 Uhr, ARD

Schaukasten —

Bilder und Berichte vom Kino

Anlass fur diese Sendung werden die Inter-
nationalen Filmfestspiele in Berlin sein, die
in diesem Jahr voraussichtlich zum letzten
Mal nach Cannes im Sommer stattfinden. Es
ist kein chronologischer Bericht ber das
Festival geplant. Ausgehend vom Pro-
gramm der Berlinale, wird die Sendung viel-
mehr einige Schwerpunkte herausarbeiten,
an denen sich allgemeine Entwicklungen
des internationalen Films erkennen lassen.

Montag, 11.Juli

21.10 Uhr, DSF
Endstation Dawson

Um die Jahrhundertwende, als jeder Fluss
und jeder Bach nach Goldstaub abgesucht
wurden, war die Goldgraberstadt Dawson
am Yukon der grosse Magnet im Norden
Kanadas. Der Film stellt die hektische, tiber-
schaumende Vergangenheit dem herunter-
gekommenen Heute gegenuber. Er ist ein
historisches Dokument Uber «Jack Lon-
don’s Country». Am Beispiel eines moder-
nen Schirfers wird gezeigt, dass der Traum
von Dawson weiterhin besteht und der
Goldrausch noch nicht verebbt ist.

21.45 Uhr, ARD

Frauen und ihre Arzte

Welche Angste und Verkrampfungen oft
schon der Anblick des Behandlungsstuhls
auslost und welche Behandlung Frauen von
Seiten der Arzte erfahren miissen — das kon-
nen nur Frauen beurteilen. Frauen sagen, sie
flhlen sich jedesmal von neuem gedemu-

tigt, ausgeliefert, abgefertigt und in den sel-
tensten Fallen von ihrem Frauenarzt wirk-
lich verstanden. Eine gestorte Arzt-Patient-
Beziehung ? Die Autorinnen haben den Film
zunachst nicht aus personlicher Betroffen-
heit begonnen. Je langer sie daran arbeite-
ten, je mehr Frauen sie sprachen, desto
mehr wuchs ihr Zorn, machten sie selbst
einen Entwicklungs- und Lernprozess
durch. :

Dienstag, 12.Juli
20.20 Uhr, DSF

Murder She Said

(16 Uhr 50 ab Paddington)

Spielfilm von George Pollock (England
1961), mit Margaret Rutherford, Artur Ken-
nedy, James Robertson Justice. — «4 x Mar-
garet Rutherford als Miss Marple» heisst
eine kleine Reihe von Krimi-Komaodien, die
das Fernsehen DRS in Erinnerung an die
grossartige englische Schauspielerin, die im
Mai 1972 im Alter von achtzig Jahren ge-
storben ist, in (leider) deutschgesprochener
Fassung ausstrahlt. Zu ihrer berihmtesten
Figur, skurril und doch Uberaus menschlich,
wurde ihre Miss Jane Marple, frei nach
Agathe Christie. Den Auftakt macht ein
typisch englischer Krimi, der Spannung in
trockenen Humor verpackt: Als gelubte Kri-
minalromanleserin geht die schrullige Miss
Marple auf erfolgreiche Mérdersuche.

Mittwoch, 13.Juli
19.00 Uhr, DSF

[©]von Ben Hur bis Hollywood Der
Monumentalfilm

Die dreizehnteilige Serie «<Von Ben Hur bis
Hollywood» lasst die ersten zwanzig Jahre
des Kinos bis zum Ersten Weltkrieg wieder-
aufleben. Jede Sendung behandelt ein an-
deres Thema. Die Ausschnitte aus den alten
Filmen sind aus zahlreichen Filmarchiven
Europas und der Vereinigten Staaten zu-
sammengetragen worden. Zum Zeitpunkt
der Entstehung dieser Dokumente, von de-
nen einige bis ins Jahr 1895 zuruckgehen,
gab es den Farbfilm noch nicht, der Film
wurde von Hand eingefarbt. Es gab auch
keine Aufzeichnung, sondern nur Tonef-
fekte, die flir diese Serie im Stil der Zeit
rekonstruiert wurden. Schon um die Jahr-
hundertwende gab es jedoch schon richtige
Monumentalfilme, so beispielsweise eine
franzosische Fassung von Quo vadis?» aus
dem Jahre 1901. Von diesen historischen



.'lungfrukéiilan (Jungfrauenquelle) 77/184

Regie: Ingmar Bergman; Buch: Ulla Isaksson, nach einer Legende aus dem
14.Jahrhundert; Kamera: Sven Nykvist; Musik: Erik Nordgren; Darstelier: Max
von Sydow, Birgitta Valberg, Gunnel Lindblom, Brigitta Pettersson, Axel Duberg,
Tor Isedal u. a.; Produktion: Schweden 1960, Svensk Filmindustri, 89 Min.; Ver-
leih: Columbus Film Zirich (auch 16 mm).
Ein frommes und schones Madchen wird im Wald von Hirten vergewaltigt.
Spéater kommen die Hirten ins Haus seiner Eltern und verraten sich. Die Rache
ist grausam. Am Ort des Verbrechens offnet sich der Boden und eine Quelle
sprudeit hervor. Sparsam im Wort und virtuos im Bild gestaltete Ingmar Bergman,
der sich spéater von diesem Werk distanzierte, den religiosen Legendenstoff,
wobei die Symbolik und der abrupte Wechsel lyrischer und erschreckend rea-
listischer Szenen heute wohl! zu aufdringlich wirken.

—13/77 (Bergman-Beitrag)
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I..ieber Herr Doktor — Ein Film Uber den Schwangerschaftsabbruch  77/185

Konzept, Ausfuhrung, Produktion: Filmgruppe «Schwangerschaftsabbruch»;
Schweiz 1977, 60 Min., 16 mm; Verleih: Filmkollektiv, Zurich.

Zur Meinungsbildung im Hinblick auf die Abstimmung uber die Fristenlosung
produziert, stellt dieser (noch nicht abgeschlossene) Dokumentarfilm einen un-
geschnittenen Abtreibungseingriff, Diskussionen mit Befurwortern und Gegnern
und die Erfahrungen direkt betroffener Frauen in den Mittelpunkt. Da der Film,
dem Standpunkt der Befurworter einer Fristenlosung entsprechend, das Thema
Schwangerschaftsabbruch zur Hauptsache unter dem Aspekt von in Notsituatio-
nen geratenen Frauen darstellt, kommen grundsatzlichere Fragen und Aspekte,
die sich aus einer anderen Wertordnung heraus stellen, nurungenugend zur Spra-

che. —-13/77
E
The lgovembar Plan (Novemberpian) 77/186

Regie: Don Medford; Buch: Stephen J. Cannell; Kamera: Ric Waite; Musik: Nel-
son Riddle; Darsteller: Wayne Rogers, Elaine Joyce, Philip Sterling, Clifton
James u. a.; Produktion: USA 1976, Universal, 103 Min.; Verleih: CIC, Zurich.

Ein Privatdetektiv kommt 1934 in Los Angeles einer Verschworung von Politikern
und Militars gegen Prasident Rooseveit auf die Spur und kann einen auf den
13. November geplanten Rechtsputsch vereiteln. Der im Stil eines Fernsehkrimis
gedrehte Film, der sich auf tatsachliche Vorkommnisse beruft, hat die Politstory
auf eine oberflachliche, aber trotzdem spannend-unterhaltende Detektivge-
schichte reduziert.
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La pit bella serata della mia vita (Der schonste Abend meines Lebens)
& 77/187

Regie: Ettore Scola; Buch: Sergio Amidei und E. Scola, nach Friedrich Durren-
matts Erzahlung «Die Panne»; Kamera: Claudio Cirillo; Darsteller: Alberto Sordi,
Michel Simon, Charles Vanel, Claude Dauphin, Pierre Brasseur, Janet Agren u.a. ;
Produktion: italien/Frankreich 1972, De Laurentiis Intermaco/Columbia, 110
Min.; Verleih: Monopole Pathé Films, Genf.

Ein italienischer Unternehmer lasst sich als Gast eines schweizerischen Altherren-
kiubs in ein «Gerichtsspiel» ein, bei dem er zum Tode verurteilt wird. Ettore Scola
hat Durrenmatts Erzahlung «Die Panne» in recht freier, dramaturgisch aber miss-
ratener Weise in eine Filmsatire mit etlichen Seitenhieben gegen die Schweiz
transponiert. ->13/77
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Monumentalfilmen handelt die erste Folge
der Serie. Die zweite Folge, «Die Unsterb-
lichen», wird sich am 20. Juli mit den gros-
sen Stoffen der Menschheitsgeschichte und
ihren Darstellern, die durch den friihen Film
unsterblich geworden sind, befassen.

19.30 Uhr, ZDF

Kirche und Arbeiter

Rudolf Blank sucht in seinem Film — ausge-
hend von einem Portrat von Bischof Kette-
ler, der als Sozialreformer, «Arbeiter-
Bischof» und Mitbegrinder der katho-
lischen Soziallehre gilt — Antwort auf die
Frage, wie heute das Verhaltnis der katho-
lischen Kirche zur Arbeiterschaft aussieht.
An konkreten Beispielen soll geklart wer-
den, wie die Kirche auf die heutigen Pro-
bleme der Arbeitnehmer eingeht, ob sie hel-
fen kann, ob sie helfen will, die Situation der
«Lohnabhangigen» zu verbessern. Welche
Rolle spielen Verbande wie die «Katho-
lische Arbeitnehmer-Bewegung (KAB)»
oder die «Christliche Arbeiterjugend
(CAJ)» in der Arbeitswelt und in der Kir-
che? Was kdénnen die Mitarbeiter der Be-
triebsseelsorge erreichen? Vertreten sie
wirklich die Kirche am Arbeitsplatz oder
haben sie nur eine Alibi-Funktion? Ist seit
Ketteler, dessen 100. Todestag die Sendung
initiiert hat, die Kirche den Arbeitnehmern
nahergekommen oder hat sie sich weiter
entfernt?

Samstag, 16.Juli
17.15 Uhr, ARD

Liebe als Geschenk —

Liebe als Geschiaft

Die Freigabe der Pornographie in Danemark
hat besonders in Kopenhagen Probleme ge-
schaffen, die mit traditioneller Seelsorge
nicht zu losen sind. «Kreuzheer der Kirche»
nennt sich eine Vereinigung von Pastoren
und Laien, die auf unkonventionelle Weise
durch die Porno-Branche Geschadigten,
Alkoholikern und Rauschgiftsiichtigen ihre
Hilfe anbieten.

18.10 Uhr, DSF

Alles Gute, Kohler

Das personliche Schicksal eines Strafent-
lassenen hat Bedeutung fur Fragen nach
dem Sinn der Strafe, nach den Moglichkei-
ten des Strafvollzugs, nach der Einstellung
der Offentlichkeit gegenuber den Men-
schen, die ihre Schuld verbusst haben. In
sieben Folgen schildert die Fernsehserie

«Alles Gute, Kohler», das Schicksal Gerhard
Kohlers und anderer Strafentlassener.
Wegen Beteiligung an einem Raububerfall
ist Kohler zu sechs Jahren Haft verurteilt
worden. Vier davon muss er absitzen, zwei
werden zur Bewahrung ausgesetzt. Die Er-
wartungen, die sich auf den Tag der Entlas-
sung richten, sind hoch. Die ersten Erfah-
rungen des Entlassenen zeigen, dass draus-
sen das Leben weitergegangen ist und auf
seine Erwartungen und Empfindungen
keine Rucksicht genommen hat.

Sonntag, 17.Juli
20.15 Uhr, DSF

Roman Holiday

(Ein Herz und eine Krone)

Spielfilm von William Wyler (USA 1953),
mit Audrey Hepburn, Gregory Peck, Eddie
Albert. — Die bezaubernde Liebesgeschichte
zwischen einer Prinzessin und einem ameri-
kanischen Reporterin Rom. Charmante und
liebenswirdige Unterhaltung, die durch
leise Ironie und kultivierte Gestaltung auch
hohere Anspruche zu befriedigen vermag.

20.15 Uhr, ZDF

Effi Briest

Spielfilm von Rainer W. Fassbinder (BRD
1974), mit Hanna Schygulla, Wolfgang
Schenck, Ulli Lommel. — Eine werkgetreue,
subtile Schwarzweissverfilmung von Theo-
dor Fontanes Gesellschaftsroman um die
junge Ehebrecherin Effi Briest, die Jahre
spater fur ihren Fehltritt bissen muss. Der
Filmautor zeigt die Ereignisse aus der Sicht
der Titelheldin, deren Scheitern am Wider-
spruch zwischen Naturhaftigkeit und ge-
sellschaftlichem Zwang dadurch fur den
heutigen Zuschauer nachvollziehbar wird.

21.45 Uhr, ARD

Magische Namen

Rudolf Steiner — Recherchen auf dem An-
throposophenhugel. — In einer neuen Sen-
dereihe der Stuttgarter Dokumentaristen mit
der Uberschrift «Magische Namen» werden
herausragende Gestalten unseres Jahrhun-
derts uberpruft mitder Frage: Was haben sie
gewollt, was haben sie ausgelost und was
ist davon ubriggeblieben? Im ersten Film
dieser Reihe vermittelt Roman Brodmann
das Ergebnis seiner Erkundigungen bei den
geistigen Erben Rudolf Steiners, des Be-
grunders der Anthroposophie und Waldorf-
Schulen.



The !’om Pom Girls (Mach mich nicht an!/Blas mir in die Schuhe) 77/188

Regie: Joseph Ruben; Buch: J. Ruben und Robert Rosenthal; Kamera: Stephen
M. Katz; Musik: Michael Lloyd; Darsteller: Robert Carradine, Jennifer Ashley,
Michael Mullins, Lisa Reeves, Bill Adler u. a.; Produktion: USA 1976, Crown Int.
Pictures, 90 Min.; Verleih: Distributeur de Films, Genf.

Ein Film Uber die amerikanische Jugendwelt, in der die Erwachsenen, wenn sie
uberhaupt erscheinen, bosartige oder liebenswerte Trottel sind. Eine eigentliche
Geschichte existiert nicht, es geht um Autos, Kraftproben, Rivalitatskampfe, Foot-
ball, Freundschaften, Sex und die Auseinandersetzung zwischen den Schilern
zweier Colleges in Kafifornien. Das Lebensgefiihl amerikanischer Teenagers, das
hier gezeichnet wird, ist zu unbeschwert, zu oberflachlich und zu stereotyp, als
dass Jugendliche sich darin wiederfinden konnten; zu sehr hat Joseph Ruben
seinen Film auf — billige — Unterhaltung und Spass angelegt.
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§esso con un sorriso (Mussen Manner schon sein?) 77/189

Regie: Sergio Martino; Buch: Tonino Guerra und Giorgio Salvioni; Kamera:
Giancarlo Ferrando; Musik: Guido und Maurizio De Angelis; Darsteller: Sydne
Rome, Tomas Milian, Barbara Bouchet, Edwige Fenech, Enrico Montesanto,
Dayle Haddorn, Aldo Maccione, Marty Feldman u.a.; Produktion: ltalien 1975,
Dania, 107 Min.; Verleih: Europa Film, Lugano.

In funf verschiedenen Episoden, deren Langeweile nur durch ihre Geistlosigkeit
ubertroffen wird, kichern alberne geile Weibsbilder um alberne geile oder impo-
tente Manner herum. Schade, dass Marty Feldmann nichts anderes ubrigzublei-
ben scheint, als sich fur solch miesen Quatsch zu verkaufen und ihm als Publi-
kumsfanger zu dienen.
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§mu!tronst5llet (Wiide Fruchte) 77/180

Regie und Buch: Ingmar Bergman; Kamera: Gunnar Fischer; Musik: Erik Nord-
gren; Darsteller: Victor Sjostrom, Bibi Andersson, Ingrid Thulin, Gunnar Bjorn-
strand, Naima Wifstrand u. a.; Produktion: Schweden 1957, Svensk Filmindustri,
91 Min.; Verleih: Columbus Film, Zarich (auch 16 mm).

Der Film beschreibt ungewohnlich eindringlich die Eriebnisse des alten Profes-
sors Isaak Borg (dargestellt vom schwedischen Stummfilmregisseur Victor Sjo-
strom) wahrend einer langen Autofahrt von seinem Landhaus nach Lund, wo er
an der Universitat geehrt werden soll. Die Gesprache mit der ihn begleitenden
Schwiegertochter, die Begegnung mit drei Jugendlichen und mit einem streiten-
den Ehepaar, der Zwischenhalt vor dem Haus seiner Kindheit und Traume werden
ihm zum Anlass, eine Bilanz seines Lebens zu ziehen.

—13/77 (Bergman-Beitrag)
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Ihree Women (Drei Frauen) 77/191

Regie und Buch: Robert Altman; Kamera: Chuck Rosher; Darsteller: Sheliey
Duvall, Sissy Spacek, Janice Rule u.a.; Produktion: USA 1977, Robert Ajitman,
125 Min.; Verleih: 20t Century Fox, Genf.

in einer Art Psychodrama mit geselischaftskritischer Komponente schildert
Robert Altman am Beispiel von drei Frauen Entfremdungsprozesse in einer auf
Schein und aussere Anpassung hin angelegten Welt. Die kiuhle und komplexe
Inszenierung bleibt bewusst mehrdeutig und setzt Altmans sensible Auseinander-
setzung mit Storungen im Leben der amerikanischen Gesellschaft fort. —»13/77
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Montag, 18.Juli
20.20 Uhr, DSF

Lockruf des Goldes

Fernsehfilm in vier Teilen von Wolfgang
Staudte. — Mit der ersten Folge «Das Klon-
dike-Fieber» beginnt die vierteilige Verfil-
mung von Jack Londons Abenteuerroman,
fur den Bildschirm nacherzahlt von Walter
Ulbrich unter Verwendung von Dokumen-
ten aus der geschilderten Zeit des Gold-
rauschs in Alaska. Sie ist eine Gemein-
schaftsproduktion des ZDF mitdem Franzo-
sischen, Osterreichischen und Schweizer
Fernsehen. Die drei weiteren Teile folgen
am 20., 22. und 24. Juli, jeweils zur selben
Zeit. '

Mittwoch, 20.Juli
20.15 Uhr, ZDF

& sie gehen zweimal in die Fremde

Christen als Entwicklungshelfer. Ein Bericht
von Werner Kaltefleiter.

— Die Ludenbachs, jung verheiratet, zwei
Kinder, leben — gut situiert — im Bergischen
Land, mitten im Grunen. Eine Bleibe, von
der viele Grossstadter nur traumen, wollen
sie nun fir einige Zeit aufgeben und nach
Afrika gehen, in die Entwicklungshilfe nach
Sambia. Angenehmes Leben, Freundes-
kreis, gesicherte Position — dies sei nicht das
einzige, was man im Leben erstreben konne,
begriindet Karl Ludenbach seine Entschei-
dung fur den Umzug in eine ihm fremde
Welt. Vor allem auch als Christ, glaube er, da
etwas tun zu mussen. Ludenbach, von Be-
ruf Verfahrens-Ingenieur, der als Werkstatt-
Leiter in einem sambischen Entwicklungs-
projekt arbeiten will und seine Familie mit-
nimmt, verkorpert den neuen Typ des Ent-
wicklungshelfers, wie er von der Arbeitsge-
meinschaft flir Entwicklungshilfe (AGEH)
fuirden Dienst in der Dritten Welt vorbereitet
wird. Die AGEH fungiert als zentraler katho-
lischer Fachdienst fur alle Fragen der perso-
nellen Entwicklungshilfe; 1959 gegrundet,
die alteste Organisation in freier Trager-
schaft dieser Art. 1975 waren allein 250
Fachkrafte in 50 Landern tatig.

Donnerstag, 21.Juli
16.05 Uhr, DRS |

Horspiel fiir zwei Wassertropfen

Zwei Wassertropfen in einem Zentralhei-
zungsrohrensystem kommentieren das
Leben in den verschiedenen Zimmern, zu

deren Erwarmung sie beitragen. Fiur einmal
horen die « Horcher an der Wand nicht ihre
eigene Schand», aber dafiir umso mehr die
Schande der Bewohner. Zum Gluck mitun-
ter auch Lobliches. Und dank Karl Wittlinger
sind die Gedanken, die sie sich daruber
machen, ausserordentlich klug und unter-
haltend: Sozusagen aus der Wassertropfen-
perspektive wird mit Witz, Humor und ironi-
scher Liebenswiirdigkeit Gericht gehalten
uber Menschliches, allzu Menschliches.
Ganz beilaufig geben die zwei Wassertrop-
fen Weisheiten von sich, die auszusprechen
und denen nachzuleben vor allem den Men-
schen wohl anstehen wirde.

21.20 Uhr, DSF

Tells wehrhafte S6hne

tv. Sehen wir Schweizer in den Augen un-
serer Soldaten Balken, wo Auslander nur
Splitter finden? Eine bayerische Fernsehe-
quipe hat ein Bild unserer Armee aus deut-
scher Sicht gezeichnet, das wenig Schat-
tenseiten aufweist. Flr uns Schweizer ist
dieser in Deutschland bereits ausgestrahite
Film fast zu schon, um wahr zu sein. Es ist
aber immer lehrreich, zu erfahren, wie uns
auslandische Augen sehen. In geraffter
Form zeigt der Film praktisch alle Waffen-
gattungen und erlautert ihr Zusammenwir-
ken. Dank der Zusammenarbeit mit dem
Armeefilmdienst konnten die Autoren Bilder
aus dem Innern des Réduits aufnehmen, in
das der gewohnliche Sterbliche sonst kei-
nen Blick werfen kann. Auch fur Frauen, die
sich eine Vorstellung von dieser (beinahe
ausschliesslichen) Mannerwelt machen
wollen, ist dieser Film informativ.

Freitag, 22.Juli
20.15 Uhr, ZDF

[&] Reinhard Heydrich — Manager des

Terrors

Fernsehfilm von Paul Mommertz. — Wer war
Heydrich? Ohne das Attentat in Prag ware
der Name nur einem kleineren Zuschauer-
kreis ein Begriff: ein Name, stellvertretend
fur den Terror der SS und der Gestapo, den
dieser Mann geschaffen hat. Das Spiel, das
unter Mitwirkung von Prof. Armand Mergen
entstanden ist, beleuchtet Heydrichs Per-
sonlichkeit unter Berucksichtigung seiner
Jugend, seinem Drang nach Karriere und
seiner opportunistischen Haltung in der
Hierarchie des Naziregimes. Die Spielsze-
nen werden durch kurze, Zwischenkom-
mentare unterstutzt.



Arzte verdienen, wenn sie fur einen derartigen Eingriff 1000 bis 2000 Franken verlan-
gen. Prinzipien-Fragen, die uber Geld, individualistische Freiheiten (auch auf Kosten
anderer) und eine medizinisch-technische Welt hinausgehen, werden nichtgestellt.
An die Szene in der Arztpraxis schliesst sich in der jetzigen Filmausgabe eine «Dis-
kussion in Ennenday an, in der (nach einer damals gemachten Vorfuhrung der Ab-
treibungsszene) Befurworter und Gegner zu Wort kommen. Wie in der gegenwarti-
gen Diskussion Uber die Fristenlosungsinitiative ganz allgemein, liegt die Starke der
Gegner in den Prinzipien und Wertvorstellungen tber Mensch und Mitmensch (mit
personlicher Verantwortung) und Ehrfurcht vor jeglichem Lebren; die Starke der Be-
furworter ihrerseits liegt in der Aufzahlung von konkreten Notfallen und zahlreichen
Einzelschicksalen.

Der Intention des Filmes entsprechend werden im zweiten Hauptteil eindruckliche
Szenen der Not und Bedrangnis von Frauen dargestellt, die eine Abtreibungserfah-
rung gemacht haben. Hier liegt die Absicht des Filmes: Aufzeigen, «wie Frauen zur
Kasse kommen und wie man ihnen dreinredet» (Erklarung anlasslich der Pressevisio-
nierung des Films).

Im ersten Beispiel schildert eine verheiratete Frau, wie sie im Alter von 26 Jahren mit
einem knapp ein- und einem zweijahrigen eigenen Kind und einem viereinhalbjahri-
gen Pflegebub «ausgelastet» war, und ein weiteres Kind zu diesem Zeitpunkt nicht
mehr Freude bereitet hatte («Wir hatten unser ganzes Leben deswegen andern mus-
seny).

Das zweite Beispiel schildert die Situation eines etwa 20jahrigen Madchens («Also
ich hatte nichts sagen durfen, das ware eine Schande gewesen, eben so ein Kind
nach Hause zu bringen»), wie sie widerwillig zum Psychiater ging und dort zwei bis
drei Stunden ihre Situation auseinandersetzen musste: «lch fuhlte mich in der Lage,
die Entscheidung selber zu treffen... Ich musste weinen, musste mit Selbstmord dro-
hen. Ich habe auch geweint, aber mehr aus Wut... Und ich empfand es als sehr de-
mutigend, ekelhaft und widerlich, dass man so etwas von mir verlangte.» Nach den
Arzten gehtder Film ziemlich pauschal auch mitden Psychiatern hart ins Gericht. Die
Szene erregt Heiterkeit, wenn gesagt wird: «lch personlich glaube, die Psychiater
brauchen Psychiater... Von mir aus braucht es keine Psychiater, es braucht auch
keine Sozialarbeiter, es braucht keine Pfarrherren, das ist einzig Sache zwischen
Mann und Frau.»

Die folgende Szene berichtet von der Not alleinstehender Mutter, die sich vorkom-
men, «wie ein Computer, so die ganze Woche hin schaffst Du einfach so weitery, und
thr Kind gezwungenermassen in die Kinderkrippe bringen mussen, weil sie arbeiten
gehen mussen.

Eine junge Frau schildert, wie ein Abtreiber «mit so einem Kofferchen» zu ihr in die
Wohnung kam, welche furchtbaren Schmerzen der Eingriff im Nachhinein brachte
(«Das war schlimm, so richtige Fetzen... Es sah aus wie geschnetzelte Leber...»).
Die sehr eindrucklichen Szenen werden mit einem Gruppengesprach abgeschlossen,
das sicher auch jedem Gegner der Fristenlosungsinitiative zu denken gibt und ihn
animieren musste, von den (auch notwendigen) Prinzipien zur not-wendenden
Aktion im Sozialbereich uberzugehen! Francoise schildert, dass sie ihre Abtreibung
nur machen lassen konnte, indem sie sich gleichzeitig gegen ihren Willen sterilisieren
liess. Der Chefarzt des Spitals hatte es nicht verantworten konnen, dass er eventuell
alle Jahre an der Frau eine Abtreibung machen musste. «Und dann ist es einfach
passiert. Und als ich aufwachte, hatte ich einen grossen Hass auf den Chefarzt.»
Der Film gibt den Befurwortern der Fristenlosung vordergrundig gute Grunde, noch
uberzeugter fur die Fristenlosung einzutreten. Es sind die zahlreichen (wieviele ge-
nau, weiss man zu wenig) Einzelschicksale, fur deren Probleme Losungen gesucht
werden mussen, wobei die Fristenlosung eine mogliche Losung ist. Dem Ernst der
Sache entsprechend, musste aber viel tiefer reflektiert werden. Gerade die notwen-
dige Soforthilfe kann nicht Grundlage fur eine prinzipielle Losung sein - darum geht
es aber bei der kommenden Abstimmung (ber die Fristenlosungsinitiative. Wer an
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einer Alternative zur Fristenlosung, die eine bessere Problemlosung als die Abtrei-
bung sein muss, interessiert ist, dem kann der Film die Ansatzpunkte seines notwen-
digen Kampfes fur soziale Massnahmen aufzeigen. Umgekehrt muss man fordern,
dass doch die Befurworter-Seite sich auch prinzipielle Fragen stellt, sich die Sache
nicht so leicht macht, Antworten auf Fragen nach dem Sinn des Lebens, nach dem
Recht des in seinem embryonalen Zustand real existierenden ungeborenen Kindes
stellt, dessen Lebensfrist absoluter Willkliir ausgesetzt ist und in acht Minuten
(«Wahnsinnig !» — Allerdings!) endgultig besiegelt ist.
Die Filmkritik misste auch auf die mediengerechte Darstellung und die Formqualitat
eingehen. Beides ist eher durftig, die Kamerafuhrung und vor allem die Tonqualitat
ausgesprochen mangelhaft. Wenn diese Formelemente die inhaltlichen Aussagen
relativieren, sodass man die Inhalte als durftige Versuche des Herantastens an eine
viel grossere und tiefere Sache auffasst, als es der Film zum Ausdruck bringt, dann
musste man die filmische Gestaltung als den Aussagen adaquat bezeichnen.

Beda Marthy

Wirst Du nie aufhoren, Fragen zu stellen?
Stichworte zu funf Filmen von Ingmar Bergman

Funf Filme, zu einer kleinen Retrospektive zusammengeschlossen, sind gegenwartig
in schweizerischen Kinos zu sehen: «Kvinnors vantany («Sehnsucht der Fraueny,
1952), «Gycklarnas aftony («Abend der Gauklery, 1953), «Det sjunde inseglet»
(«Das siebente Siegel», 1956), « Smultronstallet» (« Wilde Erdbeeren», 1957) und
«Jungfrukallany («Jungfrauenquellen, 1960). Als Erganzung ist dem Zyklus noch
«Hets» («Die Horige», 1944) von Alf Sjoberg beigefligt, zu dem Bergman das Dreh-
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