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einer bestimmten Moralauffassung anzukampfen, schlage ich vor, dass wir uns mehr
und vor allem mit der Moral einer intellektuellen Gewalt befassen, die weltweit durch
die Gesamtheit der Massenmedien ausgeulbt wird, die allzu oft ligen und betriigen,
um zu gefallen und um allzu ungerechte oder falschlicherweise gerechte soziale Zu-
stande zu bestimmen oder zu verewigen. Suchen wir innerhalb unserer Gemein-
schaften und unter den verschiedenen Gemeinschaften der Welt nach Grundlagen
der audiovisuellen Kommunikation, die sich auf mehr gegenseitigen Respekt und auf
den Respekt vor dem Individuum und vor verschiedenen Gemeinschaften grunden.
Horen wir auf, in Bann geschlagene Konsumenten zu sein, und werden wir uns der
Relativitat eines Ausdrucksmittels bewusst, um dadurch zu einer realistischeren Auf-
fassung vom Film beizutragen. In der Tat, es ist nichts weniger magisch als die
Laterna magica. ~ Moritz de Hadeln

(Autorisierte Ubersetzung aus dem Franzdsischen von Franz Ulrich; Titel und
ZW|schent|teI von der Redaktion.)

FILMKRITIK

Les indiens sont encore loin

Schweiz/Frankreich 1977. Regie: Patricia Moraz (Vorspannangaben s. Kurzbespre-
chung 77/317)

In der Schweiz, nahe bei Lausanne, wird im Winter 1976 auf den Jurahohen am
Waldrand im Schnee Jenny Kern tot aufgefunden. Jenny ist 17 Jahre alt, Schulerin,
Waise, lebt bei ihrer Grossmutter. Im offiziellen Protokoll heisst es, «aus Erschopfung
und durch die Kalte» sei der Tod herbeigefihrt worden.

Patricia Moraz, die in Paris lebende Schweizerin (jetzt Franzosin), drehte mit «Les
indiens sont encore loin», nach verschiedenen Videoarbeiten, ihren ersten langen
Spielfilm. Der Film blendet zurtck auf die letzte Woche vor Jennys Tod. In einzelnen,
datierten Abschnitten wird das Geschehen aufgezeichnet. Es gibt keine Handlung im
konventionellen Sinn, die auf einen Hohepunkt zulauft. Jeder Tag stellt eine neue
Variation einer immer gleichen Konstellation dar. Der aussere Rahmen ist gegeben
durch die Schweiz, das heisst durch die spezifischen gesellschaftlichen Bedingun-
gen und die geistige Atmosphare. Reprasentiert wird dieser Hintergrund im Film
durch einzelne Figuren (der Lehrer, der Polizist, der Psychiater, die Eltern) und durch
verschiedene Ortlichkeiten: die Strassen Lausannes, die Kneipe, der Wartsaal, das
Schulzimmer, die Turnhalle, die Wohnungen. In diesem Raum bewegen sich im Vor-
dergrund vier Figuren: Jenny und ihre Freundin Lise, Guillaume und Matthias. Lise
versucht in nicht gerichteter Offenheit das Leben voll auszuschopfen. Sie treibt an
der Oberflache dahin und bewahrt sich damit eine gewisse Unbekimmertheit.
Jenny, nach innen gekehrt, still, steht ausserhalb von allem. Guillaume und Matthias
sind um die Dreissig, auf die Vergangenheit ausgerichtet: Zehn Jahre zuvor war die
grosse Zeit. Der Mai 68 bedeutete die Revolution der Jugend. Der Angriff auf die
burgerliche Gesellschaft stromte Kraft, Mut, Hoffnung, Phantasie und Freude aus.
Doch der Aufbruch und die Euphorie brachen zusammen. Die spontane Revolte
endete in Resignation oder wurde kanalisiert und teilweise neutralisiert in Formen
der offiziellen Politik.

Guillaume und Matthias trdumen von dieser Zeit. Sie fragen sich immer wieder,
warum alles falsch lief, wie man das Erbe retten konnte und suchen nach Moglich-
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keiten — nur verbal, spekulativ. Sie erzahlen von den glucklichen Tagen, versuchen
die vergangene Warme in der Kalte der Gegenwart neu zu entfachen. |hre Gesprache
sind Beschworungen, die im Saal der Kneipe hangen bleiben, wie der Rauch der
Zigaretten: «Krieg», « Revolutiony, «Freiheity, « Glick»: Alles 16st sich auf, wenn der
Wirt die Fenster 6ffnet und die Polizei zum Verlassen des Lokals auffordert. Die
Suche nach der verlorenen Zeit ist wie eine Spiralbewegung im leeren Raum. Der
leere Raum ist die Schweiz in ihrer mittelmassigen Ausgewogenheit. Lausanne ist
die Stadt, in der man gut im Kreise gehen kann... Der Film zeigt sechs Tage aus dem
Leben der vier jungen Leute, die auf etwas warten.

Patricia Moraz drehte diesen Film in Lausanne, «ihrer» Stadt. Sie kennt die einzelnen
Ortlichkeiten aus ihrer Jugend, sie kennt das Klima. Nicht dieses lokale Portrat ist
aber primar, sondern die Personen, besonders Jenny. Es ist ein Film zu Fragen der
Adoleszenz, der Adoleszenz der Generation «zehn Jahre danach» und, spezieller, der
weiblichen Adoleszenz. In der prazisen Ausleuchtung der Raumlichkeiten und der
Darstellung des Beziehungsspiels zwischen den Figuren wird eine psychologische
Landschaft gezeichnet, die trotz topographischer Genauigkeit tiberregionale Bedeu-
tung erhalt. Der Film bietet aber nicht eine psychoanalytische Studie, die Griinde von
Jennys Tod beispielsweise werden nicht kriminalistisch verfolgt und benannt.

Lise und Jenny betrachten im verdunkelten Schulzimmer nach der Schule Dia-Bilder
uber Indianer. Der Abwart tritt ein, zieht die schwarzen Jalousien hoch, das Licht der
Realitat bricht herein, man sieht auf die Stadt Lausanne und der Abwart erzahlt: «lch
muss eilen, da ich die Orientierung in der Stadt nur schlecht finde: Es gibt keine
markanten Punkte. Als ich kirzlich neben dem Fussgangerstreifen die Strasse Uber-
querte, fragte mich ein Polizist, wohin ich wolle. Ich fragte zurtick, wohin er denn
gehe...»

Jenny steht ausserhalb. Sie findet den Weg zur Gemeinschaft nicht. Sie will und
kann sich in dieser Welt nicht einrichten. Ihr Blick geht an den Leuten, den Gegen-
standen vorbei, abwesend traumt sie von einem Zustand urspringlicher Identitat und
glicklichen Zusammenlebens. Sie tragt Bilder mit sich herum von den Indianern
Nambikwaras (vgl. «Tristes Tropiques» von Claude Lévi-Strauss), die diese Ur-
sprunglichkeit leben. Doch dieser Ort des Glucks liegt jenseits der konkreten Mog-
lichkeiten Jennys. Jenny findet Sympathie beim Aussenseiter Charles Dé (bekannt
von Alain Tanners Film «Charles mort ou vify»), der ihr jedoch zu bedenken gibt: «Les
indiens sont encore loin!» Junge haben sie noch nicht, Alte konnen sie nicht mehr
finden: die Orientierung in der Gegenwart, ausgerichtet als konkrete Utopie, als geh-
barer Weg zu den Indianern.

Die einzige Bindung findet Jenny zu Lise. Gemeinsam ist ihnen, wenn auch in entge-
gengesetzter Art, das Suchen. Sie erscheinen als zwei Seiten einer Person.

Jenny ist wie Tonio Kroger, den sie in der Schule lesen, auf der Suche nach dem Ort
des unbedingten Glucks. Doch Thomas Manns Glaube an die Rettung durch die In-
dividuation im kunstlerischen Schaffen hat die Geschichte endgultig als Muinchhau-
sen-Versuch entlarvt. In der Schule thematisiert man die Aussenseiter und glaubt
damit, das Problem verarbeitet zu haben. In der Turnhalle konkretisiert sich das schu-
lische Ritual der Eingliederung bis zur physischen Empfindung, in der Kneipe trifft
man sich und doch nicht, im Wartsaal fuhlt man sich noch am besten, weil dort alle
warten.

«Pour filmer la vie, il faut la mettre en scéne» (Patricia Moraz). Patricia Moraz drehte
einen sehr kunstlichen Film. Sie verwendet weder die Zeugniskraft des Dokumentar-
films noch die Sonde der Analyse. In der Zusammenstellung von statischen Bildern
versucht sie in den verschiedenen formalen und inhaltlichen Bezugsetzungen das
Thema unmittelbar auszudricken. In dieser asthetischen Konzeption spielt die
Kamerafuhrung (Renato Berta) eine grosse Rolle. Die Einstellungen sind meist sta-
tisch und langgezogen: Jedes Bild ist eine ortliche, zeitliche Handlungseinheit. Der
Charakter des Voribergehens, der «passage», des Verlorenseins, der Orientierungs-
losigkeit, der den Film kennzeichnet, ist formal umgesetzt. Lange Hausfluren, Trep-
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penhauser, Strassen, grosse hallenartige Raumlichkeiten bilden den ortlichen Rah-
men. Kleinere Zimmer sind in der Perspektive auf eine Ecke zu gefilmt, Fenster, Tlren
spielen eine grosse Rolle. Geschlossene Raume werden ausgeweitet durch Gerau-
sche von draussen, zum Beispiel vorbeifahrende Zuge. Jeder Gegenstand erhalt Be-
deutung, wird zum Handlungstrager, die Spuren seiner Herkunft und Funktion bil-
den die raumliche Atmosphare, die greifbar wird. Langsame Fahrten und Schwenks
der Kamera dienen nicht zur Interpretation des Geschehens, sondern zu dessen sinn-
lich direktem Ausdruck. Wichtig ist in diesem Zusammenhang auch die Lichtgebung,
so etwa das irreale Licht in der Turnhalle. Dazu sagt die Hauptdarstellerin Isabelle
Huppert: «Quand je me trouve dans un éclairage préparé par Berta, j'ai I'impression
de baigner hors du temps...»

Die Stimmung der entleerten Welt entspricht den Figuren. Patricia Moraz zeichnet
nicht differenzierte Charaktere. Die menschlichen und gesellschaftlichen Probleme
spiegeln sich wieder, indem sie neu konstruiert werden. Die einzelnen Figuren sind
Typen, Trager einer Verhaltens-ldee und werden in ihrer Beziehung bedeutend. Die
Differenzierung liegt also zwischen den Figuren. Dementsprechend ist auch ihre Be-
ziehung zum realen Raum wie zum Filmbild. In der konkreten Umgebung finden die
vier Jungen keine Geborgenheit. Die Kamera halt die Figuren oft in einem inszenier-
ten Typen-Genrebild fest: Wie zu einem Standbild erstarrt, stehen und sitzen sie in
den hohlen Raumen, nehmen ortlich wie geistig festgelegte Positionen ein. Sie kom-
men ins Filmbild und verlassen es wieder, ohne dass die Kamera ihnen folgen wurde.
So geht auch Jenny aus dem Film. Sie wandert in eine weite Schneeflache. Die
Kamera fahrt langsam in die Hohe, die Distanz wird grosser, Jenny kleiner: ein elegi-
scher Abschied. Sie wird weitergehen und einmal liegen bleiben, ohne Absicht, und
der Schnee wird sie zudecken.

Die Filmredaktion des Zurcher « Tages Anzeiger» zeigte den Film einer Klasse gleich-
altriger Madchen. Die Interpretation der Schulerinnen (abgedruckt Mittwoch,
23.November 1977) zeigen, dass der Film aufgenommen wurde. Das Ziel der Regis-
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seurin, emotional zu wirken mittels der konstruierten Fiktion, in der Wirkung gefuhls-
massige Zwischenténe hervorzurufen, hat sie (in diesem Fall) erreicht.
Ich persdnlich habe einige Mihe mit dem ideologischen Grundton dieses Films und
damit auch mit seiner Aussage. Mit den existentialistischen Tonen, die da erklingen,
kann ich mich nicht befreunden. Ich glaube nicht, dass das Scheitern am Leben, die
Apathie und Verzweiflung nur aus dem Verlauf der Geschichte bedingt sind, sondern
sich als konstituierende Momente in der Optik der Autorin erweisen. Das Bild der
Indianer ist eine Idee von Patricia Moraz. Diese tberzeitliche, allgemein menschliche
Fluchtperspektive blockt jede konkrete Moglichkeit zur Veranderung ab. Absage und
Resignation bilden das Kolorit dieses Gemaldes, bei dessen Betrachtung man sicher
getroffen ist. Die Frage ist nur, was man damit macht: Der Film konnte sich als Troja-
nisches Pferd entpuppen. Was soll der Schwanengesang ?, frage ich mich letztlich.
; Jorg Huber

New York, New York ‘
USA 1977. Regie: Martin Scorsese (Vorspannangaben s. Kurzbesprechung 77/331)

Die Stadt im Titel, doppelt sogar: Sie ist bis jetzt das Thema der meisten von Martin
Scorseses Filmen gewesen. «Mean Streets» und «Taxi Driver» beschrieben be-
stimmte Milieus der Weltstadt und darin wiederum bestimmte Menschenschicksale.
Sie taten es mit der Akribie kenntnisreicher Studien, in dramatischer Form, in einer
Haltung der kritischen Anteilnahme. Da passt ein nostalgischer Musikfilm nicht ohne
weiteres ins Bild, auch wenn Scorseses bevorzugter Hauptdarsteller de Niro erneut
mit von der Partie ist.

«New York, New York» enthalt ziemlich viele Musik- und Tanznummern, ist aber
doch nicht als Musical zu bezeichnen. Eher erinnert der Film an das Genre der drama-
tisierten Musikerportrats. Im Kern wird vor allem eine Ehegeschichte im Kiinstlermi-
lieu gegeben, die den Aufhanger bildet flr die verschiedenen Einlagen. Dabei wird
etwas Hollywood-Nostalgie eingestreut, und die Perfektion der grossen Show-
Szene feiert kurz Urstand. Liza Minelli erinnert an ehemalige Stars und kommt zu-
gleich selber als Sangerin gehorig zur Geltung. Das alles weist den Film dem reinen
Unterhaltungsfach zu. Aber da auch der Broadway ein Teil von New York ist, gibt es
immerhin eine lockere Beziehung zu den friheren Filmen von Scorsese.

Selber aus New York stammend und offensichtlich nach wie vor im Banne dieser
Stadt stehend, gewinnt Scorsese dem Milieu viel asthetischen Reiz ab. Etwas vom
Hochglanz der grossen Show (und des zugehorigen Films) kommt in gedampfter,
aber durchaus wirkungsvoller Art ins Bild. Auch in der Dramaturgie entfernt sich der
Film nicht weit vom bewahrten Muster des zu Unterhaltungszwecken zurechtge-
machten Karriere- und Lebensbildes. Kiinstlererfolg und privates Gluck verbinden
sich, kommen spater gegeneinanderzustehen, sorgen fur dramatische Zuspitzungen
und lassen ihre Spuren zuruck in den Buhnennummern. Auch da freilich dampft
Scorsese ab, meidet er Haufungen und allzu platte Gefuhlseffekte. ‘
Wahrend all diese Aspekte den bereits routinierten Regie-Konner zeigen — der auch
die entsprechenden Mittel zur Verfigung hat —, sind im Film auch Zlige zu entdek-
ken, die die personliche Neigung, die Handschrift des Regisseurs verraten. Zu reden
ist da vorerst vom Licht und von der Farbe, die nicht nur Interieurs, sondern auch die
Strassenkulisse der Grossstadt mit jenem gefahrlichen Glanz uUberziehen, der bei
Scorsese Faszination und Gefahr der Stadt signalisiert. Das ist nicht nur optisch sehr
gekonnt gemacht, sondern die asthetischen Effekte werden auch hier der Gesamt-
dramaturgie dienstbar gemacht. Sie geben dem Bild etwas von jener nervos gestei-
gerten Stimmung, die im Verhalten der Menschen ihr Echo findet.

Zwischen den Musiknummern hindurch entwickelt Scorsese die Geschichte zweier
Menschen, die ganz diesem Milieu verwachsen sind. Beide haben sie Begabungen
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als Kiinstler, leben sie diesen Begabungen, werden sie in gewissem Sinne aber auch
deren Opfer. Francine Evans und Jimmy Doyle lernen sich bei Kriegsende kennen.
Sie ist Sangerin mit allen Voraussetzungen zu raschem Erfolg, der sich im Laufe des
Films auch einstellt. Er ist Saxophonist, macht gute Musik, provoziert aber durch sei-
nen.eigenwilligen Charakter viel Widerstande. Das Verhaltnis zwischen beiden ist
von anfang an spannungsreich, was Scorsese in vielen Paarszenen ausspielt. In
Widerstreit treten dabei nicht nur Zuneigung und kunstlerische Interessen. Die bei-
den finden in ihrem ganzen Verhaltnis die Balance zwischen Autonomie und Anpas-
sung nicht. Eine zeitlang treten sie gemeinsam offentlich auf. Als Doyle vom Solisten
zum Orchesterleiter aufriickt, verdeutlicht sich aber der Rollenkonflikt. Doyle muss
immer wieder seine Eigenstandigkeit unter Beweis stellen, in der er sich durch seine
erfolgreiche Partnerin besonders empfindlich bedroht fuhlt. Die berufliche Rivalitat
farbt aber auch auf die Ehe ab, welche die beiden trotz ofteren Krisen eingehen.
Jeden eigenen Entschluss seiner Frau beantwortet Doyle mit ubersteigerten Reak-
tionen, mit Unterwerfungsforderungen. Nach der Geburt eines Kindes kommt es
deswegen zur Trennung. Die beiden setzen ihre Karrieren getrennt fort.

Weil primar auf Unterhaltung der Zuschauer ausgerichtet, erzahlt der Film seine Ge-
schichte mit viel Bewegung, lasst er Konflikte und Versohnungen in raschem Tempo
aufeinanderfolgen. Auseinandersetzungen werden leicht exaltiert gefuhrt, und es
fehlt dabei weder an Pointen noch an Plakativem. Scorsese sprengt da die Grenzen
des Genres nicht wirklich. Aber er dehnt sie mindestens erheblich, indem er aus der
berufs- und milieubedingten Situation der Personen heraus ein Stiick Partner-
schaftsproblematik anschaulich macht. Und er tut das auch insofern in ernstzuneh-
mender Weiseg, als er sich seine kritische Optik nicht durch ein naheliegendes Happy-
End verwischen lasst. Ob dieses Bemiihen um Anreicherung eines traditionell ober-
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flachlichen Genres mit verbindlichem Gehalt ganz widerspruchsfrei ist, mag freilich
umstritten bleiben. Mindestens ist «<New York, New York» ein Film, der ein Stick
weit gegen Kinogewohnheiten verstosst. Er verdient damit Interesse, hat es aber ge-
rade deswegen wohl nicht ganz leicht, sein Publikum — das fur solche Produktionen
notige grosse Publikum — zu finden. . Edgar Wettstein

Raimon — Lieder gegen die Angst

%cr/\welz 1976/77. Regie: Richard Dindo (Vorspannangaben s. Kurzbesprechung
7/334)

Von Richard Dindos «Die Erschiessung des Landesverraters Ernst S.», dem meist-

diskutierten Schweizer Film der letzten Jahre, hiess es, er sei eine Lakmusprobe.

Auch bald zwei Jahre nach der Erstauffuhrung an den Solothurner Filmtagen scheint
diese Probe noch nicht abgeschlossen zu sein. Kein anderer neuer Schweizer Film

hat soviele politische Bekenntnisse herausgefordert. Das kann zwar in einer politi-

schen Landschaft, in der manchmal gegensatzliche Standpunkte kaum mehr zu un-

terscheiden sind, gewiss nicht schaden. Andererseits aber hat sich die Diskussion zu

sehr nur in den politischen Bereich verlagert, gesprochen wird nicht mehr von einem

Film, einem politischen Film, sondern von Gesinnung. Nicht mehr der Filmemacher
Dindo ist umstritten, sondern der politisch Unbequeme. Das neueste Beispiel daflir
sind der Zurcher Stadtrat und der Regierungsrat, die Dindo einen von der Jury ein-

stimmig vorgeschlagenen Filmpreis verweigerten. Diese Entwicklung ist bedenklich,

da sie der Auseinandersetzung mit dem Dokumentarfilm schadet. Solidaritatserkla-

rungen und Proteste gegen Entscheidungen wie jene der Zurcher Behorden sind

zwar unbedingt notig, sie fuhren aber vom eigentlichen Diskussionsgegenstand

weg. Darum sollte in der Schweiz, gerade als Reaktion auf verweigerte Preise und

Professorenbriefe, wieder viel mehr vom Dokumentarfilm selber die Rede sein.

In seinen beiden letzten Filmen, «Schweizer im Spanischen Blrgerkrieg» und «Die
Erschiessung des Landesverraters Ernst S.», hat Richard Dindo Vergangenes, Ver-

gessenes, wieder aufgedeckt. Im Landesverraterfilm sucht er in der heutigen Land-

schaft die Spuren der Vergangenheit, rekonstruiert er ein Ereignis, das uber 30 Jahre
zuruckliegt. Indem er diese Forschungsreise als eine kritische versteht und dadurch

Vergangenes anders deutet, als dies bisher ublich war, leistet er einen Beitrag zur
schweizerischen Geschichte. Mit seinem neuesten Film hingegen, «Raimon — Lieder
gegen die Angst», beobachtet er Geschichte, beobachtet er ein geschichtliches Er-

eignis. Der Film — er wurde in ZOOM 22/77 im Bericht Giber die Filmwoche Mann-

heim schon kurz besprochen — ist ein Portrat des katalanischen Liedermachers Rai-

mon. Der Film zeigt verschiedene Auftritte Raimons in einem Arbeiterviertel, in
Valencia und Barcelona. Erganzend sprechen Raimon und seine Frau uber die Lieder,
uber das Leben in Spanien, uber die Angst, uber den Faschismus. Eine zurlickge--
kehrte Emigrantenfamilie erzahlt uber das harte Leben im franzosischen Exil und
davon, «dass wir nicht ruhen werden, bis es in unserem Land wieder Frieden und
Demokratie hat». Dann horen sie Raimons Lied «D'un temps, d'un pais»: «Von einer
Zeit, welche die unsere 'sein wird, von einem Land, das wir haben werden, besinge
ich die Hoffnung, und beweine das wenige an Glauben.» Und: «Entfernt von unnut-
zen Erinnerungen und alten Leidenschaften. Wir werden nicht zurtickbleiben hinter
alten Trommeln.» Schliesslich erzahlt ein Grundungsmitglied der Arbeiterkommis-
sionen von der Zerstorung der Arbeiterbewegung durch den Faschismus und von
seiner Gefangenschaft, wie er siebenmal verhaftet und finfmal im Gefangnis war.
Und auch er spricht wieder uber die Angst, wie man bei jedem Gerdusch von der
Strasse erschrickt. Zu Raimons Liedern wird am Anfang historisches Photomaterial
gezeigt, Bilder aus dem Burgerkrieg, Bilder von Franco. Und zu einem Lied, das die
nachtliche Angst beschreibt, die Angst davor, dass «sie» kommen, macht die Kamera
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eine lange Fahrt die Rambla in Barcelona entlang, an Polizisten vorbei: «... abends zu
Hause und wir warten in der Stille, dass von einem Moment auf den andern der Lift
anhalt in unserer Etage; denn sie wurden nachts kommen, dessen sind wir sicher.»
«Raimony, vor und kurz nach dem Tod Francos entstanden, ist mehr als nur ein San-
gerportrat. Der Film halt einen geschichtlichen Augenblick fest (insofern ist er heute
schon ein historisches Dokument), den Zustand zwischen der Angst und dem ersten
freien Aufatmen. Raimon war wahrend der Francozeit ein Symbol des Widerstands,
er durfte nicht mehr auftreten, er war in Spanien verboten wie Wolf Biermann in der
DDR. Die Auftritte Raimons, die Dindo und Robert Boner (Kamera) aufgenommen
haben, besonders jene in Valencia und Barcelona, werden dadurch mehr zu Demon-
strationen, zu Kundgebungen neuer Hoffnungen, zu Zeichen einer neuen Zeit. Das
alte und sehr lange Schweigen, von dem Raimon singt, wird gebrochen, «gegen die
Angst haben wir das Leben, gegen die Angst haben wir die Liebe, gegen die Angst
gibt es uns, gegen die Angst, ohne Angst.»

Richard Dindo: «Der Dokumentarfilmer war immer der grosse Reisende, der ver-
suchte einzufangen, was in der Welt vor sich ging und der die Fruchte seiner Arbeit
seinem Publikum wie ein Geschenk zuruckbrachte» (Dokumentarfilme aus der
Schweiz, Bern 1977). « Raimony ist nicht, wie der Landesverraterfilm, das Resultat
langer und sorgfaltiger Recherchen, sondern das Resultat mehrerer Reisen nach
Spanien. «Raimony ist eine Reportage, ein Stimmungsbild ohne Kommentar. Im
schweizerischen Dokumentarfilm sind solche Werke eher selten, schweizerische
Dokumentarfilme sind meistens, und darin wenigstens sind sie in keiner Art und
Weise unschweizerisch, «Prazisionsarbeity. Diese Prazision ist es denn auch, die
man in Dindos neuem Film zuerst vermisst. Dann aber, bei langerem Hinschauen,
beginnen diese Stimmungsbilder, die so einfach sind wie die Liedertexte Raimons,
durch das, was sie zeigen, zu wirken. Der Film strahlt eine Poesie, Gefuhle aus, die
ein «praziser» Dokumentarfilm kaum auszustrahlen vermag. Wenn die Kamera die
Emigrantenfamilie beobachtet, die Raimons Lieder hort, wenn sie das Publikum be-
obachtet, das Kerzen anzundet, so viele, dass die einzelnen hellen Punkte zu einem




wogenden Lichtermeer sich vermengen, wenn sie schliesslich wahrend des Liedes
Uber die nachtliche Angst die Polizisten zeigt, unscharf beinahe, Bedrohliches an-
deutend, so erfahrt der Zuschauer dadurch viel mehr Giber die Angst und Uber die
neuen Hoffnungen in Spanien, als durch genaue, aber ein bisschen trockene Be-
richte. In «Raimony kann der Zuschauer das befreiende Aufatmen spuren. «Lerntdie
herbe Lektion jener, die euch sanft ein Geschenk gemacht haben: den Wind der Frei-
heit.» ' Bernhard Giger

Porci con le ali (Schweine mit Flugeln)

Italien 1977. Regie: Paolo Pietrangeli (Vorspannangaben s. Kurzbe-
sprechung 77/333) . ,

Zwei junge Leute, Gymnasiasten, treffen sich bei politischen Veranstaltungen. Sie
finden Interesse aneinander, werden bald intim und geraten ebensobald in Ausein-
andersetzungen daruber, wie sie beide ihr Verhaltnis verstehen und ihre Sexualitat
erleben. Hilfe und Rat finden sie weder bei Freunden noch bei ihren Eltern. Sie lIosen
sich wieder voneinander, ob fur immer, bleibt allerdings ungewiss.

Die Episode soll Einblick ins Milieu einer italienischen Jugend geben, die zwischen
Emanzipationsglaube und Skepsis hin- und hergerissen wird. Der Vater des Jungen
zitiert Berlinguer, die Mutter des Madchens ist nervos und Kettenraucherin. Die bei-
den selber werden beim Onanieren beobachtet, wobei der Junge jeweils Zwiespra-
che halt mit einer Stimme, die nicht naher definierter Herkunft ist. Die Hinweise sind
verstandlich, aber so rudimentar, wie anderseits die Gesprache uber Politik und Sex
ausfuhrlich, monoton und jargonhaft sind. Hier wie dort springt fur die Charakterisie-
rung der Personen und ihrer Situation nicht viel heraus. Man musste sich auch uber
die fahrige, teilweise ungeschickte Bildgestaltung wundern, hatte man nicht den
Verdacht, der Film sei unter Zeitdruck abgedreht worden, um den Bucherfolg noch
«warmzuhalteny». Bloss, ob der Film 'da — ausserhalb Italiens — seinen Zweck erfullt,
erscheint mehr als zweifelhaft.

Denn er ist nicht nur oberflachlich, sondern auch spannungslos und vom Darstelleri-
schen her blass. Von der als zweistimmiges Tagebuch angelegten Vorlage hat man
offenbar eilig einen spielbaren Verschnitt anfertigen missen. Dabei scheint es allein
daraufangekommen zu sein, dass der Film im Titel sich auf die Vorlage berufen kann.
Fir sich selber ist er, ist sein Situationsbild der italienischen Jugend, weder einsich-
tig noch glaubhaft. Vulgare Dialoge genugen jedenfalls fur ein solches Portrat nicht,
um den Anspruch der Lebensnahe zu erfullen. Zu mehr als der Ubernahme und routi-
nemassigen Bebilderung dieses auffalligsten Elements des Buches hat es aber bei
der geschwinden Bearbeitung nicht gereicht. So wirkt der Ablauf des Films zuféllig,
die Handlung wenig strukturiert, und die Personen bleiben stets abstrakt genug, dass
sie als «Typen» gelten konnen, die fur viele stehen — und eigentlich niemand sind.
Die billige Rechnung mit dem skandalumwitterten Titel und den Erwartungen des
Publikums diirfte so fur keine Seite aufgehen. Edgar Wettstein

Filmkritikerpreis 1977

“vsf. Die Vereinigung Schweizerischer Filmkritiker hat ihren Forderungspreis fir 1977
der «Filmgruppe Schwangerschaftsabbruch» verliehen. Dieses Team baute den an
den Solothurner Filmtagen gezeigten Kurzbeitrag spater in den Dokumentarfilm
«Lieber Herr Doktor» ein. Der Preis ist mit 5000 Franken dotiert. 1978 soll kein FOr-
derungspreis vergeben werden, hingegen soll eine Verleihung fir 1979 wieder ge-
pruft werden.
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KURZBESPRECHUNGEN

27. Jahrgang der «Filmberater-Kurzbesprechungen» 14. Dez. 1977

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

.

C.:annonball 77/326

Regie: Paul Bartel; Buch: P.Bartel und Donald C.Simpson; Kamera: Tak Fuiju-
moto; Musik: David A.Axelrod; Darsteller: David Carradine, Bill McKinney,
Veronica Hamel, Belinda Balaski, Archie Hahn u.a.; Produktion: USA 1976,
Cross Country, Samuel W. Gelfman, 96 Min.; Verleih: Citel, Genf.

Eine weitere Version des Immergleichen: Ein illegales Autorennen quer durch
Amerika. Kampf gegen die Hiter des Gesetzes, inszenierte Hohepunkte, Unfalle,
Verfolgungen,.dumme Dialoge, oberflachliche Typenzeichnung, Liebe, ein edel-
mutiger Star und ein Schluss, der alles wieder in Ordnung riickt. Jeder kann mit-
machen — der alte amerikanische Traum, diesmal auf vier Radern und in Blech,
sehr laut und zudem noch sadistisch. Die ibliche Bild- und Gerduschdramatik
mobelt das Ganze zum Spektakel auf, das hochstens streckenweise interessant ist
fur Automechaniker.

E

?rei Schwedinnen in Oberbayern | 77/327

Regie: Siggi Gotz; Buch: Florian Burg und S. Gotz; Kamera: Franz X. Lederle;
Musik: Gerhard Heinz; Darsteller: Herbert Fux, Rosl Mayer, Gianni Garko, Alex-
ander Grill, Beate Hasenau u. a.; Produktion: BRD 1977, Lisa/Divina, 93 Min.;
Verleih: Domino, Zurich.

Ein verschuldeter bayerischer Hotelbesitzer bringt nach einer « Studienreise» nach
Stockholm drei schwedische Freundinnen mit, die er an Interessenten verkuppelt,
um sein Hotel zu sanieren. Seine Frau verschwindet mit dem ihr nachtlich unter-
schobenen preussischen Glaubiger, nachdem der seine ausserordentliche Sexpo-
tenz bewiesen hat. Mit Zoten und primitivem Klamauk garnierte, vulgare Sex-
posse.

E

Fighting Mad (Kampf bis aufs Blut) 77/328

Regie und Buch: Jonathan Demme; Kamera: Michael Watkins; Musik: Bruce
Langhorn; Darsteller: Peter Fonda, Lynn Lowry, John Doucette, Philip Carey,
Scott Glen u.a.; Produktion: USA 1976, Roger Corman, 87 Mln Verleih: 20th

Century Fox, Genf

Alteingesessene Siedler werden von einem verbrecherischen Unternehmer und
seinen Killern terrorisiert und durch Mord und andere Anschlage in die Knie ge-
zwungen. Ein harter Reisser aus der Corman-Factory, mit krasser Schwarz-
Weiss-Zeichnung und eindeutiger Billigung des Faustrechts.

E
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TV/RADIO-TIP

Samstag, 17. Dezember

10.00 Uhr, DRS Il

- Kathaura

Horspiel von Maria Simmen, in der Regie
von Julian Dillier. — Es geht darin um eine
Ehe, die am Ermuden ist. Der Mann ist ein
nuchterner Realist, der als Lebenszweck die
strikte Pflichterfullung sieht. Die Frau ist voll
guten Willens, jedoch stark vom Gefuhl ge-
leitet, fast sentimental, und sehnt sich nach
einem grosseren Anteil an Freude und
Glick. Unter diesen charakterlichen Vor-
aussetzungen verstehen sich die beiden
nicht mehr. Das Stuck ist nicht trostlich und
enthalt auch nicht den Aufruf zum Aus-
bruch in die aussere «Selbstverwirklichung»
der Frau. Es zeigt vielmehr die Situation vie-
ler Frauen, die die Ehe unter nicht leichten
Bedingungen zu bestehen haben, sie aber
bestehen mochten (Zweitsendung am
Sonntag, 18. Dezember, 21.00 Uhr).

20.15 Uhr, ARD

Docteur Francoise Gailland

Spielfilm von Jean-Louis Bertucelli (Frank-
reich 1975), mit Annie Girardot, Jean-
Pierre Cassel, Francois Périer. — Oberflach-
lich betrachtet, adaptiert Jean-Louis Bertu-
celli eine Romanheftchen-Story: Eine Arz-
tin verbreitet im Spital Trost und Hilfe, uner-
mudlich und vorbildlich. Die Nacht ver-
bringt sie, voller Lebensfreude, beim Ge-
liebten, und zu Hause hat sie den Mann als
Kameraden sowie -zwei Kinder. Und dann
bekommt sie selber Lungenkrebs. Doch
hinter den intimistisch, stilsicher geschilder-
ten Entwicklung steht ein tiefer Erfahrungs-
und Reifeprozess, durch den die Arztin zu
sich selbst zuruckfindet. Ihr Sieg uber den
Krebs ist zugleich Symbol und Folge einer
inneren Lauterung.

21.00 Uhr, DRS I

B4 Himmel, Holle, Tod und Teufel

Den Glauben und das religiose Leben in der
alten Eidgenossenschaft beleuchten Pro-
fessor Werner Meyer und Heinrich Hitz in
der Rubrik «Im Rickspiegel». Wie religios
waren eigentlich die alten Eidgenossen, und
welcherart war ihre Religiositat? Man soll ja
seinerzeit noch Hexen verbrannt haben, und

auch der Teufel stand den Leuten deutlicher
vor Augen als heute. Damonen, Seuchen,
Naturkatastrophen, = Hungersnote  und
Kriege bedrohten den mittelalterlichen
Menschen — Erscheinungen, die er nicht zu
fassen vermochte und die ihn Schutz bei
irrationalen Machten suchen liessen. Wun-
der und Wallfahrten, Heilige und Arme See-
len, aber auch Damonen, Wahrsager, Zau-
berei und Aberglaube hatten ihren festen
Platz im Leben unserer Altvorderen.

Sonntag, 18. Dezember
18.00 Uhr, DRS Il

H= Bibel und Gesellschaft

Uber die Rolle der Bibel in der gesell-
schaftsbezogenen kirchlichen Bildungsar-
beit orientiert Paul Brigger im Gesprach mit
Dr.Marga Biuhrig, Leiterin des Evange-
lischen Studienzentrums in Boldern. Seit
gut zwei Jahren wird im Rahmen internatio-
naler Kontakte auf verschiedensten Ebenen
uber die Rolle der Bibel in der Arbeit von
Akademien, Bildungshausern und Studien-
zentren nachgedacht. Im vergangenen
Oktober wurden die Ergebnisse dieser
Uberlegungen an einem internationalen
Treffen in Naramata (Kanada) zusammen-
getragen, an dem 50 Fachleute aus allen
Kontinenten teilnahmen. Dr. Marga Bihrig
war als Prasidentin der okumenischen Ver-
einigung der Akademien und Laieninstitute
in Europa mit dabei.

20.05 Uhr, DRS I

E Ernesto Cardenal (1)

«Ernesto Cardenal — der Priester, Dichter
und Revolutionar aus Nicaragua» — zu die-
sem Thema stehen drei Sendungen von
Beat Brechbihl auf dem Programm von
Radio DRS. Ernesto Cardenal ist ein Mann,
dessen Werk und Personlichkeit nicht nur in
fast ganz Lateinamerika zindenden,
modellhaften Charakter annimmt, sondern
der in vielen andern Landern Signal eines
neuen Menschen, einer neuen Gesellschaft
bedeutet: ein Revolutionar, der Liebe pre-
digt und vorlebt; ein Dichter, der mit be-
trachtlichen sprachlichen Mitteln gegen
Unterdrickung kampft, sein Land der Welt
aussetzt und — vor allem der Jugend — er-



I.(iller on Wheels (Die wilden Engel von Hongkong) 77/329

Regie: Kuei Chih-hung; Darsteller: Ling Yun, Terry Liu, Li Hsieu-hsien, Chiang
Sanu.a.; Produktion: Hongkong 1976, Shaw Brothers, 97 Min.; Verleih: Domino
Film, Zurich.

Zwei junge chinesische Paare, die das Wochenende in einem einsam gelegenen
Strandhaus verbringen, setzen sich verzweifelt gegen eine vielkopfige Rocker-
bande zur Wehr, die weder vor Brandlegung noch vor Vergewaltigung zurlick-
schreckt. Mit artistischen Motorrad-Einlagen aufgeputzter Reisser, dessen banal-
unglaubwurdige Story nur Vorwand fur die Darstellung sadistischer Gewalttatig-
keiten und primitiver Zerstorungslust ist.

E
81q ‘BuoyBbuoH uoa jabugj uapu/\?\

The l..ast Remake of Beau Geste (Der schonste aller Legionare) 77/330

Regie: Marty Feldman; Buch: M. Feldman und Chris Allen; Kamera: Gerry Fis-
her; Musik: John Morris; Darsteller: Marty Feldman, Ann-Margret, Michael York,
Peter Ustinov, James Earl Jones, Trevor Howard u.a.; Produktion: USA 1977,
Universal, 85 Min.; Verleih: CIC, Zrich.

Die zwei ungleichen Adoptivsdhne eines alten englischen Haudegens und des-
sen geldgierige junge Frau geraten eines kostbaren Diamanten wegen in die
Fremdenlegion. Diese eher banale Story hat Marty Feldman mit einem Feuerwerk
von grotesken Einfallen, Gags, Filmzitaten und Allotria zu einer originellen Komo-
die mit parodistischen Seitenhieben auf Militarismus und falsches Heldentum
aufbereitet. Obwohl nicht frei von Plattheiten und nicht immer von allerfeinstem
Geschmack, bietet diese Filmposse entspannende Unterhaltung. — Ab etwa 14
moglich.

[ ]
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I}Iew York, New York 77/331

Regie: Martin Scorsese; Buch: Earl Mac Rauch und Mardik Martin; Kamera:
Laszlo Kovacs; Musik: John Kander, Fred Webb, Ralph Burns; Darsteller: Liza
Minelli, Robert de Niro, Lionel Stander, Barry Primus, Mary Kay Place u.a.; Pro-
duktion: USA 1977, Robert Chartoff — Irwin Winkler, 153 Min.; Verleih: Unar-
tisco, Zurich.

Ein Saxophonist und eine Sangerin begegnen sich am Ende des Zweiten Welt-
krieges in New York. Sie beginnen ein spannungsreiches Verhéltnis, in welchem
Liebe und berufliche Interessen sich verbinden, bisweilen auch miteinander in
Konflikt geraten und schliesslich — nach kurzer Ehe — zur Trennung fiihren. Stark
mit Musik- und Gesangsnummern durchsetzt, steht der Film in der Nahe traditio-
neller Musikportrats, versucht jedoch in der Beschreibung des Milieus und der
schwierigen Partnerschaft uber das Schema hinauszugelangen. Komodienhafte
Effekte in Spiel der Hauptdarsteller setzen solchem Bestreben allerdings Grenzen.
E* —24/77

Le Eoint de mire 77/332

Regie: Jean-Claude Tramont; Buch: Gérard Brach und J.-Cl. Tramont nach
dem Roman «Le photographe» von Pierre Boulle; Kamera: Henri Decae; Musik:
Georges Delerue; Darsteller: Annie Girardot, Jacques Dutronc, Claude Dauphin,
Jean-Claude Brialy, Jean Bouise, Matthias Habich u.a.; Produktion: Frankreich
1977, Columbia, 95 Min.; Verleih: 20th Century Fox, Genf.

Der geschiedene Ehemann einer Photographin, ebenfalls Photograph, ertrinkt im
Hafen. Anonym wird ihr mitgeteilt, dass er ermordet wurde. Durch eigene Nach-
forschungen kommt sie allmahlich dahinter, dass er auf einer politisch heissen
Spur war bezliglich eines laufenden Staatsbesuches. Ohne selbst klar zu sehen,
wird sie in dieser Intrige mit kaltem Kalkul benutzt und zusammen mit einem ame-
rikanischen Minister erschossen. Ein etwas undurchsichtiger, aber sehenswerter
Politthriller. Als Erstling beachtlich. —1/78

E



strebenswerte Ziele zeigt; ein Priester, der
tatkraftiges ebenso wie meditatives Chri-
stentum praktiziert; ein Integrator von
menschlichen und sozialen Beddirfnissen,
Visionen und Realitaten. Obschon bei Erne-
sto Cardenal der Dichter kaum vom politi-
schen und religiosen Philosophen getrennt
werden kann, stellt der Autor in den drei
Sendungen jeweils einen der drei wichtig-
sten Aspekte dieser Personlichkeit ins Zen-
trum: zunachst den politischen, dann den
literarischen (Mittwoch, 21.Dezember,
20.05 Uhr, DRS 2) und schliesslich den
religiosen (Sonntag, 25.Dezember 20.05
Uhr, DRS 1).

Montag, 19. Dezember
21.05 Uhr, DSF

WIR... Pilger unserer Zeit

«Das Gewohnte, Alltagliche hinter sich las-
sen» — ein Film von Stanislav Bor und Iso
Baumer. — Jahr fir Jahr unternehmen rund
eine Million Wallfahrer in unserem Land, die
Halfte davon Schweizer, eine Pilgerfahrt.

Jeder zehnte Bewohner und jeder flinfte -

Katholik in der Schweiz wird alljahrlich zum
Pilger und reiht sich damit in die unzahlige
Schar jener ein, die seit Jahrhunderten auf
allen Kontinenten die heiligen Statten ihrer
Religion aufsuchen. Die Wallfahrt ist eine
religios motivierte Form des Reisens und
macht auch heute noch einen ansehnlichen
Teil des regionalen, nationalen und inter-
nationalen Reiseverkehrs aus. Der Volks-
kundler Dr. Iso Baumer und Stanislav Bor
haben Pilger unserer Zeit und auf zwei ganz
verschiedenen Wallfahrten in der Schweiz
begleitet: einerseits auf einer seit Jahrhun-
derten bestehenden Pfarreiwallfahrt nach
Einsiedeln und anderseits eine stets sich an-
dernde Gruppe von Bekannten und Ver-
wandten, die sich seit bald zwanzig Jahren
einmal im Jahr in die Bindner Alpen zum
hochgelegenen Ziteil aufmacht. Die Beob-
achtungen ermoglichen dem Zuschauer ei-
nen unverhillten Einblick in eine Innenwelt
des Menschen, die uns in unserer liberwie-
gend auf Ausserlichkeiten bedachten Zeit
meist verborgen bleibt.

21.45 Uhr, ARD

...und dann kommt die Moral

Werner Koch im Gesprach mit Heinrich Boll.
— Am 21.Dezember 1917 wurde Heinrich
Boll in Koln geboren. Aus Anlass seines
60. Geburtstages besuchte Werner Koch
den Schriftsteller in seiner Kolner Wohnung

zu einem Gespréach Uber Literatur und Poli-
tik, Privatleben und Kulturbetrieb, Asthetik
und Moral. Das Gesprach entfernt sich sehr
rasch von den Aktualitaten des Tages, wen-
det sich hin zu Fragen nach der Verantwor-
tung des Schriftstellers, zu seinen Moglich-
keiten, die Welt zu interpretieren oder gar zu
verandern. Beabsichtigt war ein Gesprach,
kein Interview. Mit anderen Worten: ohne
Kamera und ohne Tonband hatte es genau
so stattfinden konnen.

Mittwoch, 21. Dezember

20.20 Uhr, DSF

Abendlicht

Fernsehfilm von Lotte Ingrisch (eine Kopro-
duktion des Osterreichischen und des
Schweizer Fernsehens. — Die Autorin Lotte
Ingrisch sagt uber ihren Film: «Es ist oft zu
fruh fur die Liebe, aber niemals zu spat.»
Eine spate Liebe ist auch die zwischen der
ehemaligen Kaffeesiederin Resi Silberer und
dem pensionierten Postvorstand Otto
Pomeisl. Zwei alte Menschen erleben dieses
Gluck in der Neige ihres Lebens, und es gibt
ihnen Kraft in einer unverstandigen, feind-
seligen Umwelt. « Wem gehort die Liebe ?»
sagt Otto Pomeisl| einmal zu Resi, der Zag-
haften, die in ihrem kleinen Leben immer
nur Opfer gewesen ist und nun erst lernen
muss, sich selbst zu akzeptieren. Lotte In-
grisch und Regisseur Edwin Zbonek moch-
ten «Abendlicht» als Aufforderung, als Bei-
spiel verstanden wissen: Mehr Mut zum
Leben, eine Bejahung der Freude und der
Liebe, auch wenn man die Zwanzig schon
sehr, sehr lange hinter sich hat.

Donnerstag, 22. Dezember

22.00 Uhr, DSF

Ohne Hoffnung

Angst, Depression, Verzweiflung an der
Welt und an sich selber bestimmen weitge-
hend die psychische Existenz des Malers
Max von Moos. Sein gesamtes Werk ist ein
eindruckliches, manchmal bedrangendes
Zeugnis dieses Tatbestandes. Aberindem er
seine personlichen Angste im Kunstwerk
sublimiert, stellt er gleichzeitig unser aller
Angst vor realen Bedrohungen dar. Im Ge-
sprach mit Max von Moos und durch die
Wiedergabe wesentlicher Bilder manifestie-
ren sich ein exemplarisches Leben und ein
exemplarisches Kunstwerk unserer Gegen-
wart. Das Fernsehen DRS sendet dieses
Gesprach zwischen dem Kinstler und



I.’orci con le ali (Schweine mit Fligeln) F1/333

Regie: Paolo Pietrangeli; Buch: P.Pietrangeli und Giuseppe Milani, nach dem
Roman von Rocco und Antonia (Marco Lombardo-Radice und Lidia Ravera);
Kamera: Dario Di Palma; Musik: Giovanna Marini; Darsteller: Cristiana Manci-
nelli, Franco Bianchi, Lou Castel, Anna Nogara, Susanna Javicoli u.a.; Produk-
tion: Italien 1977, Eidoscope/Uschi Film, 102 Min.; Verleih: Majestic, Lausanne.
Rocco und Antonia sind junge Leute in Italien, die aufs Gymnasium gehen und
der Zeit gemass sich ideologisch und sexuell emanzipieren wollen, aber mit ihren
Erfahrungen nicht zurandekommen. Frei nach dem Buch-Bestseller gleichen
Titels hergestellt, bietet der Film eine lose Folge von oberflachlichen Szenen, in
denen angeblich authentischem Politjargon und vulgaren Ausserungen liber Sex
viel Raum gewahrt wird, aber genauere Beobachtungen und Analyse der Men-

schen und ihrer Situation fehlen. —=24/77
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Raimon — Lieder gegen die Angst 77/334

® (Raimon — chansons contre la peur)

Regie: Richard Dindo; Kamera: Robert Boner; Ton: Luc Yersin, André Simmen;
Montage: Elisabeth Waelchli; Produktion: Schweiz 1976/77, Filmkollektiv
Zurich, Télévision Suisse Romande, 55 Min.; Verleih: Filmcooperative, Zurich.

Ein dokumentarisches Portrat des katalanischen Sangers Raimon, vor und kurz
nach dem Tod von Franco gedreht. Neben Raimon und seiner Frau kommen auch
zuruckgekehrte Emigranten und Arbeiter zu Wort. Beeindruckend an diesem Film,
der den Moment des Aufatmens nach dem «langen Schweigen» (Raimon) fest-
halt, sind vor allem die Auftritte des Sangers in Valencia und Barcelona. —24/77

J*
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The Iilescuers (Bernard und Bianca — Die Mausepolizei) 77/335

Regie: Wolfgang Reitherman, John Lounsbery, Art Stevens; Buch: Larry Clem-
mons und Mitarbeiter, nach den Blichern « The Rescuers» und « Miss Biancay von
Margery Sharp; Musik: Carol Connors, Ayn Robbins, Sammy Fain; Stimmen:
Bob Newhart, Eva Gabor, Geraldin Page, Jeanette Nolan, Joe Flynn u.a.; Pro-
duktion: USA 1977; Walt Disney Prod., 80 Min.; Verleih: Parkfilm, Genf.

Bernhard und Bianca, zwei Mause aus der Rettungsgesellschaft, die im Keller des
- UNO-Gebaudes in New York tagt, melden sich, um das Waisenkind Penny aus
den Handen der bosen Hexe Medusa zu befreien. Ein spannender Zeichentrick-
film, der die Unterscheidung von Gut und Bdse leicht fallen lasst. Fernsehge-
wohnte Kinder werden schon mit sechs Jahren den mannigfachen Abenteuern
folgen konnen. Ein leichtgewichtiger, marchenhafter Spass, in dem ausnahms-
‘weise die Heldenrollen von Frauen besetzt sind.
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Ta' det som en mand, frue! 77/336
® (Nehmen sie es wie ein Mann, Madame!)

Regie und Buch: Mette Knudsen, Elisabeth Rygaard, Li Vilstrup; Kamera: Katia
Forbert; Musik: Nina Larsen, Gudrun Steen Andersen; Darsteller: Tone Maés, Alf
Lassen, Berthe Quistgaard, Birgit Briel, Claus Strandberg, Hans Kragh Jacobsen
u.a.; Produktion: Danemark 1975; Frauenkollektiv « Rote Schwester», 96 Min.;
Verleih: vorubergehend bei Cinélibre.

Der Film eines danischen Frauenkollektivs handelt von den Problemen einer
50jahrigen, durchschnittlich verheirateten Frau. Mit grosser Sensibilitdt werden
die Leiden im Alltag aufgespurt. Die Entwicklung der Frau zu eigenstandigem Be-
wusstsein und Handeln und zur Solidaritat mit andern Frauen weist einen gehba-
ren Weg zwischen Resignation und Dogmatik. Der Film, der sich absichtlich kom-
merziellen Mustern unterwirft, um breiter zu wirken, kann als geeignete Vorlage

zu konkreter Basisarbeit dienen. —1/78 : °
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Alfred A. Hasler unter dem Titel und Unterti-

tel «Ohne Hoffnung — Maler der unheilen
Welty.

Samstag, 24. Dezember
20.05 Uhr, DRS |

4 pas Weihnachtstelephon

Ahnlich wie schon vor drei Jahren ist auch
am diesjahrigen Heiligen Abend von 20.05
bis 01.00 Uhr das «Weihnachtstelephon»
mit drei verschiedenen Nummern in Aktion.
Auf einer Plaudernummer kann, wer Lust
hat, einen unbeschwerten Abendschwatz
mit Radiomitarbeitern abhalten. Am Bera-
ter-Telephon warten Fachleute fiur Alters-
fragen, Eheprobleme, Kontaktschwierigkei-
ten, Jugendfragen u.a. auf Anrufe von Hor-
erinnen und Horern, die dringend Rat
suchen und sich allein nicht mehr zu helfen
wissen. Das Aktions-Telephon schliesslich
ist verbunden mit einer funfstundigen, un-
terhaltenden und besinnlichen Radiosen-
dung; hier werden konkrete Hilfeleistungen
und Angebote vermittelt.

Sonntag, 25. Dezember
21.05 Uhy, ZDF

Berlinger

Spielfilm von Bernhard Sinkel und Alf Bru-
stellin (BRD 1975). — Der Film ist eine Aus-
einandersetzung zwischen dem individuel-
len Anarchisten und Forschungsgeist Ber-
linger und dem gesellschaftlichen Anpasser
und Mitlaufer Roeder. Sinkel und Brustellin
ziehen in einem sehr verschachtelten, aber
unheimlich kinogerecht gemachten Film
Vergleiche zwischen der Nazi-Vergangen-
heit und der bourgeoisen Wohlstandsge-
genwart, die aufhorchen lassen, aber
eigentlich nie Hauptgegenstand des Filmes
werden. Im Zentrum steht die Freude des fil-
mischen Gestaltens, des bildhaften Nach-
vollzuges.

21.45 Uhr, ARD

Emil

Emil Steinberger — der augenblicklich er-
folgreichste Schweizer Kabarettist — be-
weist mit diesem Programm erneut, mit wel-
cher Scharfe er den Alltag um sich herum
beobachtet. Gleichgliltig ob er einen Ver-
ginsvorstand, einen werdenden Vater oder
eine Frau im Sommerschlussverkauf dar-

stellt: immer gelingt es ihm, die kleinen und
grossen Schwachen des Alltags begreiflich
und liebenswert zu machen.

Montag, 26. Dezember

09.45 Uhr, ARD

Claudia oder

Wo ist Timbuktu

Spielfilm fur Kinder von Mario Cortesi. —
Danis Schwester Claudia ist mongoloid.
Das ist auch der Grund, dass die Eltern sich
entschlossen haben, von dem kleinen Dorf
in die Stadt zu ziehen. Claudia wird dort
eine Sonderschule besuchen, ohne dass die
Eltern sich von ihr trennen missen. Dem elf-
jahrigen Dani fallt der Abschied von der ver-
trauten Umgebung schwer. Fur seine An-
passungsschwierigkeiten in der Stadt gibt
er Claudia die Schuld. Eine latente Abnei-
gung gegen die abnormale Schwester ver-

‘wandelt sich in Hass. Er schamt sich ihrer

und verleugnet sie. Durch einen Zufall ent-
deckt Danis Klassenkamerad Thomas, dass
Claudia Danis Schwester ist. Dani wird
dadurch gezwungen, sich mit seinen Pro-
blemen offen auseinanderzusetzen.

20.20 Uhr, DSF

White Christmas

(Weisse Weihnachten)

Spielfilm von Michael Curtiz (USA 1954),
mit Bing Crosby, Danny Kaye, Rosemary
Clooney. — In einem Wintersporthotel, das
wegen des ausbleibenden Schnees vor der
Pleite steht, veranstaltet ein alter Divisions-
kommandant ein Soldatentreffen. Nachdem
der Rummel mit viel Musik und Humor los-
geht, hat auch der Himmel ein Einsehen,
und es kommt doch noch zu einer weissen
Weihnachten. Der Film eroffnet eine kleine
Reihe von Werken mit dem Schauspieler
und Sanger Bing Crosby, der im Oktober
verstorben ist.

Mittwoch, 28. Dezember
21.45 Uhr, ZDF

Les enfants du Paradis

Spielfilm von Marcel Carné (Frankreich
1943/45), mit Arletty, Jean-Louis Barrault,
Pierre Brasseur. — Marcel Carnés burlesk-
tragisches Meisterwerk mit den geistes-
spriuhenden Dialogen von Jacques Prévert
ist eine vom Existenzialismus beeinflusste
und fatalistisch getonte, asthetische Medi-
tation Uber die Welt als Bihne, auf der sich
Kunst und Leben durchdringen und jeder



Treize femmes pour Casanova 77/337
® (Dreizehn Frauen fiir Casanova/Casanova & Co.)

Regie: Francois Legrand (= Franz Antel); Buch: Joshua Sinclair und Tom
Priman; Kamera: Hans Matula; Musik: Riz Ortolani; Darsteller: Tony Curtis
Marisa Berenson, Marisa Mell, Britt Ekland, Andrea Ferreol, Silvia Koscina u. a.
Produktion: Frankreich/Italien/Osterreich 1976, Cofei/Panther Film/Neue Delta
Film; 95 Min.; Verleih: Rex Film, Zirich.

Durch seine Ahnlichkeit mit Casanova kommt ein kleiner Ganove dazu, an dessen
Stelle durch die Betten von halb Italien zu hupfen. Ebenso auf der Flucht folgt
ihm zufallig und nichts ahnend der echte Frauenheld, und hinter den beiden
naht die Polizei. Die Wiederholung der immer gleichen Situationskomik macht
das ganze zu einem etwas langweiligen, letztlich hochst harmlosen Scherz.

E
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L'uomo dell’organizzazione/The Executors 77/338
® (Abrechnung in San Francisco)

Regie: Maurizio Luzidi; Buch: Ernest Tidyman, Gianfranco Bucceri, Nicola Bada-
lucci u.a.; Kamera: Aiace Parolin; Musik: Luis Enriquez; Darsteller Roger
Moore, Stacy Keach, Ivo Garrani, Fausto Tozzi, Ennio Balbo u.a.; Produktion:
Italien 1975, Aetos, 102 Min.; Verleih: Europa, Locarno.

Ein junger Rechtsanwalt klart mit seinem Freund im Mafia-Milieu einen Fall von
Rauschgiftschmuggel auf, wobei sich herausstellt, dass sein Onkel und bisheriger
Gonner der Morder seines Vaters ist. Aufwendig photographierter, aber recht
grobschlachtig inszenierter Reisser, der das Faustrecht unter Gangstern als
selbstverstandlich hinstellt und die zweifelhaften Methoden des Rechtsanwaltes
nicht hinterfragt.
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V.\Ionderman (Der Wundermann) 77/339

Regie: Bruce Humberstone; Buch: Don Hartman, Melville Shavelson, Philipp
Rapp u.a.; Kamera: Victor Milner und William Snyder; Musik: Ray Heindorf;
Darsteller: Danny Kaye, Virginia Mayo, Vera Ellen, Donald Woods, S.Z. Sakall,
Steve Cochran u.a.; Produktion: USA 1945, Samuel Goldwyn, 97 Min.; Verleih:
Columbus Film, Zlrich.

Ein gefeierter Revuestar wird von Gangstern umgebracht, worauf sein Geist sich
seines Zwillingsbruders, eines menschenscheuen, trockenen Wissenschafters be-
dient, um das Verbrechen aufzuklaren. Der Durchschnittsamerikaner im Kampf
gegen das Bose: Danny Kaye scheint sich in dieser Doppelrolle besonders gefal-
len zu haben. Es gibt einige komisch-groteske Hohepunkte in diesem sonst an
Uberraschungen wenig reichen Routine-Lustspiel.
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!oung Lady Chatterley (Die junge Lady Chatterley) ' 77/340

Regie: Alan Roberts; Buch: Steve Michaels; Musik: Don Bagley; Darsteller:
Harlee McBride, Peter Ratray, William Beckley, Ann Michelle, Mary Forbes u.a.;
Produktion: USA 1976, David Winters und Alan Roberts, etwa 90 Min.: Verleih:
Septima Film, Genf.

Eine junge Frau erbtin London das Haus einer (literarisch) beriihmten Verwand-
ten, der Lady Chatterley, und erlebt dort sexuelle Abenteuer mit Gartner, Chauf-
feur und anderen. Geschmacklerisch-weich photographierter Sexfilm mit der
ublichen Masche angeblich befreiend wirkender sexueller Libertinage.

E
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seinem Schicksal ausgeliefert ist. Den zwei-
ten Teil des Films zeigt das ZDF am 29. De-
zember, um 22.30 Uhr.

Freitag, 30. Dezember
20.15 Uhr, ARD

Im Norden das Meer/Im Westen der

Fluss/Im Siiden das Moor/Im Osten
Verurteilte

Film von Gisela Tuchtenhagen und Klaus
Wildenhahn. — Finf Monate Dreharbeiten
in Ostfriesland im Sommer und Herbst
1975. Daraus entstanden zunachst vier
Dokumentarfilme. Sie sind angesiedelt im
Alltag ostfriesischer Arbeiter. Einem Alltag,
wie ihn viele Menschen in irgendeiner Pro-
vinz der Bundesrepublik ahnlich und auch
wieder regional bedingt etwas anders erle-
ben. «Im Norden das Meer...» steht in Ver-
bindung mit dieser Dokumentarfilmserie,
die zunachst nur in Dritten Programmen ge-
zeigt wurde. Aber das Heute hat eine Ver-
gangenheit und eine Zukunft. Die Ge-
schichte der Landarbeiter in Ostfriesland ist
noch nicht geschrieben. Einen Teil dieser
Geschichte versucht der Film aus der Ver-
gangenheit hervorzuholen.

20.20 Uhr, DSF

1977 in Bildern

‘Wende in Nahost?/Terrorismus — Nazi-
Neugeburt?/Spaniens Weg in die Demo-
kratie/Menschenrechte — kalter Krieg? Das
sind die Schwerpunkte, mit denen das Fern-
sehen DRS in einem Rickblick folgenrei-
chen Entwicklungen im Jahr 1977 nachzu-
spuren sucht. Aber auch uber die Ereignisse,
die die Schweiz erschiitterten oder erfreu-
ten, wird in der Sendung berichtet.

Sonntag, 1.Januar 1978
19.00 Uhr, ARD

Ist der deutsche Film gerissen?

Constantin, grosster Filmverleiher in der
Bundesrepublik und in Europa, ging Ende
Oktober 1977 in Konkurs. 17 Jahre lang
spiegelte das Unternehmen die Trends der
bundesdeutschen Filmszene wider: Vom
Heimatfilm bis zu den Sexreports, von Karl
May bis zu den «Lummel»-Serien. Kurze
Zeit erhielten auch Jungfilmer wie Kluge,
Schiondorff, Schamoni und Reitz eine
Chance. Aber der schnelle Kassenerfolg war
immer wichtiger als ein klinstlerisches Kon-
zept. Die Pleite, die dennoch oder gerade

deswegen kam, und die auf sie folgenden
Querelen sind nur ein Symptom fur die
missliche Lage der deutschen Filmwirt-
schaft insgesamt. Leiden darunter muss vor
allem der aufstrebende neue deutsche Film,
der nun fast vollstandig vom Vertriebsweg
abgeschnitten ist.

Dienstag, 3. Januar

22.00 Uhr, ZDF

Angels With Dirty Faces

Spielfilm von Michael Curtiz (USA 1938),
mit James Cagney, Pat O'Brien, Humphrey
Bogart. — Der Gangsterfilm weist am Bei-
spiel eines differenziert dargestellten Gross-
stadt-Kriminellen auf die sozialen Ursachen
des Verbrechens hin. Das Werk ist span-
nend inszeniert und bemerkenswert reali-
stisch in der Milieuschilderung. Als Klassi-
ker des Genres ist er noch heute liberaus
sehenswert.

Donnerstag, 5. Januar

22,05 Uhr, ZDF

Es herrscht Ruhe im Land

Spielfilm von Peter Lilienthal (BRD 1975).
— Der Film gibt ein bedruckendes Stim-
mungsbild tber das Leben in einem von
einer Militardiktatur bis zur Funktionsun-
tichtigkeit geknebelten Staates. Nicht
spektakulare Action-Szenen machen die
unheimliche Spannung dieses Werkes aus,
sondern die spurbare, stets prasente Angst
der Menschen vor psychischem und physi-
schem Terror. Aktualitatsbezlge zu bekann-
ten Situationen sind gegeben, auch wenn
der Film in einem fiktiven Land spielt.

Freitag, 6. Januar

22.10 Uhr, DSF

Foma Gordejew (Thomas Gordejew)

Spielfilm von Mark Donskoi. (UdSSR
1960). — Die geglickte Adaption von
Maxim Gorkis Entwicklungsroman schildert
den Versuch des Thomas Gordejew, aus der
Klasse seines Herkommens auszubrechen.
Sein Ausbruch ist eine individuelle Hand-
lung und endet in der Resignation, da er
sich nicht mit den Unterdrickten vereinigen
kann, von denen eine soziale Veranderung
ausgehen wird.



Film im Fernsehen

Potomok Tschingis-Chana (Sturm uber Asien)

UdSSR 1928. Regie: Wsewolod Pudowkin (Vorspannangaben s. Kurz-
besprechung 77/322) ’

In der Reihe «Der besondere Film» zeigte das ZDF am 7. November den russischen
Stummfilm «Sturm tber Asien» (1928) von Wsewolod |. Pudowkin («Die Muttery,
1926; «Das Ende von St.Petersburg», 1927), neben Eisensteins «Panzerkreuzer
Potemkin» (1928) der wohl bedeutendste Stummfilm Russlands. Unter ungeheurem
Finanz- und Arbeitsaufwand wurde mit Hilfe des Moskauer Filmarchivs « Gosfilmo-
fond» und anderer Institute die Originalfassung der Urauffuhrung vom 6.Januar
1929 in Bild und Musik rekonstruiert. «Sturm uber Asien» wurde nach der Urauffuh-
rung schlecht besprochen und in Russland heftig angegriffen — die stalinistischen
Ideologen kritisierten die «mangelnde ideologische Reife» und die «formalistischen
Tendenzen»: Die Filmfassung, die in den letzten Jahrzehnten zu sehen war, ist, wie
sich herausstellte, nur eine stark gekurzte und arg verstummelte Version des Origi-
nals: Die Schere fuhrte der Regisseur W. Gontschukow 1949 in Moskau.

Die jahrelangen Bemuhungen des ZDF wurden gekront durch die Mitarbeit des
Komponisten und Dirigenten der Urfassung, Werner Schmidt-Boelcke. Seine Musik
bietet mehr als illustrativen Hintergrund, sie bildet ein konstituierendes Element in
der filmischen Aussage. Schmidt-Boelcke setzte zu den Bildsequenzen entspre-
chende Ausschnitte aus Werken russischer Komponisten ein. Diese Komposition aus
vorliegendem Material erganzte er durch die eigens komponierte mongolische Tem-
pelmusik, gespielt auf Originalinstrumenten. Wie der Kritiker Herbert Ihering berich-
tet, war Pudowkin mit der musikalischen Arbeit sehr zufrieden. Am vorliegenden
Film, auf dem Hohepunkt des Stummfilmschaffens gedreht und gleichzeitig auch am
Punkt der Uberwindung dieser Technik (Ende der zwanziger Jahre wurden die er-
sten Tonfilme hergestellt, 1928 veroffentlichte Pudowkin mit Eisenstein und Alexan-
drow das « Manifest zum Tonfilm»), wird deutlich, wie sich die Gesamtaussage des
Films aus der Komposition von Bild, Zwischentitel und Musik ergibt. Die rekonstru-
ierte Originalfassung weist denn auch das Originaltempo in der Bildfolge auf, wie
auch die Zwischentitel in ihrer ursprunglichen Form und Funktion.

Es muss hier betont werden, wie loblich diese Arbeit des ZDF ist. Neben Beitragen
ans freie Filmschaffen und Eigenproduktionen, sehe ich in diesem Projekt einen aus-
serst wichtigen Beitrag des Fernsehens, seine Maoglichkeiten in den Dienst der Film-
kunst zu stellen.

Pudowkin drehte den Film «Sturm uber Asien» nach der Vorlage von Ossip Brik
(nach Motiven des Romans «Der Nachkomme des Dschingis Khan» von J. Nowok-
schonow): Den historischen Rahmen bilden die Kampfe zwischen mongolischen
Partisanen, unterstiitzt von der Roten Armee, und den antibolschewistischen Militars,
den imperialistischen Agressoren (bei Pudowkin: Englander) nach der Oktoberrevo-
lution. Der junge Mongole Bair (Waleri Inkischinoff) erhalt von seinem sterbenden
Vater einen wertvollen Pelz, den er auf dem Markt an einen betrligerischen Gross-
handler verliert. Bair wehrt sich und muss fliehen. Er schliesst sich den Partisanen an,
wird aber von den Englandern gefangen und exekutiert. In seinen Habseligkeiten
findet sich ein Amulett, das ein buddhistischer Lama einst in einer Auseinanderset-
zung mit Bair verlor. Dies Zeichen weist den Besitzer als Nachkommen des Dschingis
Khan aus. Bair ist nur schwer verletzt; die Englander wollen ihn, eine willige Mario-
nette, den Mongolen als Herrscher vorsetzen. Bair entdeckt aber bei einem Empfang
in den Reihen der Englander seinen Pelz wieder, auch muss er zusehen, wie ein Parti-
sane erschossen wird: Aus einem Trancezustand erwachend, bricht die Erkenntnis
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durch. Wie ein Orkan verlasst er den Palast und setzt sich an die Spitze der mongo-
lischen Reiter: Der Sturm der Revolution fegt mit ungestumer Kraft ber die asiati-
schen Steppen...

Mit dieser Fabel schildert Pudowkin den Bewusstsemsprozess des Bauern und
Jagers Bair zum Revolutionar. Daruber hinaus aber gibt «Sturm uber Asien» eine
historische Analyse einer bestimmten Epoche und skizziert den historischen Prozess
der gesellschaftlichen Auseinandersetzung zwischen den Klassen: Das Einzel-
schicksal Bairs steht stellvertretend fur allgemeine Zusammenhange; er dient, laut
Pudowkin, als dramaturgische Figur, mit der sich der Betrachter identifizieren kann.
In dieser Wirkungsabsicht unterscheidet sich Pudowkin von Eisenstein, der in sei-
nem « Panzerkreuzer Potemkiny» das kollektive Schicksal durch das Kollektiv darstelit.
Inhaltlich bewundernswert ist die den historischen Gegebenheiten entsprechende
und in den ideologischen Voraussetzungen der russischen Revolutionskunstler fus-
sende Verknupfung von individuellem Schicksal und der kollektiven Klassenbewe-
gung, von Fabel und historischer Analyse. Dabei verkummert die Aussage nicht zur
Illustration politischer Thesen, zum abstrakt gedanklichen Konstrukt. Pudowkin be-
grundet das Geschehen im konkreten Lebenszusammenhang der Menschen; jeder
Schritt geht folgerichtig aus dem vorangehenden hervor, der «dialektische Um-
schlag» wird aus der Handlung entwickelt, es braucht keinen «deus ex machinay.
Als ein hervorragendes Beispiel aus dem «Inhalty sei die « Umschulung» Bairs durch
die Englander hervorgehoben. Der schwerverletzte Mongole wird einer « Gehirnwa-
sche» unterzogen, in den — viel zu grossen — Frack gesteckt und als Hampelmann mit
mechanischem Schritt und leblosen Bewegungen, mit stumpfem Blick, kahlgescho-
ren, der Welt prasentiert. Der Vorgang menschlicher Unterdruckung wird hier unmit-
telbar erfassbar und in seinen allgemeinen Mechanismen durchschaubar. Erschrek-
kend dabei ist die Aktualitat von Pudowkins Bildern. « Sturm Gber Asien» ist ein Bei-
spiel, das zeigt, wie schematisch und doch ideologisch begrindet die «burgerliche»
Kritik damals am russischen Revolutionsfilm war: Wertvoll und von kunstlerischem
Belang war nur das Einzelschicksal; der kollektive Vorgang wurde als mechanische
Schablone verdrangt. Die Montage wurde als dirigistisch und dogmatisch abge-
lehnt. Der Film sollte vielmehr die «naturliche Einheity, die «k wesentliche Kontinuitaty
der Wirklichkeit wiedergeben, ihre Mehrdeutigkeit erfassen.

An «Sturm Uber Asien» wird klar, wie die Kiinstler der russischen Revolution in den
zwanziger Jahren den Film einsetzten, in der Auseinandersetzung mit den Uberre-
sten zaristischer Kulturpolitik und gegen die Tendenzen stalinistischer Kunsttheorie.
Pudowkins Film weist exemplarisch auf den Grundsatz, dass Inhalt und Form nicht
zu trennen sind. An der Montagetechnik, in deren theoretischer Fundierung und vir-
tuosen Handhabung die Russen Meister sind, wird deutlich, wie die materialistische
Geschichtstheorie als Erkenntnistheorie im Aufbau des Film als Bewegung ihre for-
male Umsetzung findet. Die Form realisiert als asthetisches Organisationsprinzip die
Erkenntnis und Beobachtung der Wirklichkeit. Pudowkin: «Die Montage definiere
ich fir meine Zwecke als ein allseitiges, mit allen moglichen Kunstmitteln zu verwirk-
lichendes Aufdecken und Aufklaren von Zusammenhangen zwsschen Erscheinun-
gen des realen Lebens in Filmkunstwerken.»

Pudowkin geht davon aus, dass die Abbildung der ausseren Erscheinung der Wirk-
lichkeit nichtszu deren Erkenntnis beitragt. Er will vielmehr in konstruktiver Um- und
Neuordnung die verborgenen grundlegenden Widerspriuche und Ursachen darstel-
len. In «Sturm Uber Asien» erlebt man die meisterhafte Umsetzung dieses astheti-
schen Programms in die Praxis. Im dialektischen Bildschnitt baut der Regisseur Bild-
sequenzen auf, um das Bewegungsgesetz historischer Prozesse anschaulich erfass-
bar zu machen. Die Montage dient im Einzelnen auch der Analyse der gesellschaft-
lichen Bezuge, in denen die Figuren ihren Stellenwert einnehmen und in denen die
Handlung ihre Verankerung findet. In Reih und Glied treten die Soldaten auf; Stiefel,
Gewehrlaufe werden gezeigt, die Figuren werden von hinten gefilmt: Die «Diener
des Kapitalismus» sind anonyme Drahtfiguren. Die Darstellung der Partisanen dage-
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gen baut sich in kurzen charakterisierenden Detail-Bildern auf, welche die individu-
elle Personlichkeit betonen: Die Revolutionare sind die Subjekte der Geschichte.
(Die Nahe zur Odessa-Treppen-Szene in «Panzerkreuzer Potemkiny ist frappant!)
Pudowkin setzt auch die Parallelmontage ein, um Geschehen, die zu gleicher Zeit
sich abspielen, in ihrer gegenseitigen Bedeutung zu erklaren: Die fremde Besatzung
besucht unter grossem Pomp ein Kloster,um den Kontakt zum Volk zu festigen, wah-
rend das Volk gleichzeitig zum Widerstand gegen die Besatzung sich vorbereitet.
Pudowkin weist damit darauf hin, dass eine asthetische Technik nicht als solche ver-
urteilt werden kann, sondern, dass sie in ihrer Verwendung kritisiert werden muss. Er
kannte die Kritik Eisensteins an der Parallelmontage bei Griffith genau.
Pudowkin jedoch geht uber die absolute Verwendung der Montage als Formprinzip
hinaus. Fast unwahrscheinlich ist der Reichtum in seiner Bildsprache. Schwenks,
Fahrten und Totale komponieren lyrische Sequenzen von seltener Schonheit. Leit-
motivische Verwendung symbolisch geladener Bilder weisen auf den konsequenten
Aufbau der Aussage hin. Die einzelne Einstellung erhalt als eigenstandiges Bild Be-
deutung. In gewagten Kompositionen werden die Weite der Landschaft und die
Tiefe des Himmels zum Trager der Bildaussage, der Mensch wird an den Rand ge-
drangt. Die Landschaft ist in diesem Film nicht nur Kulisse: Sie wird naturwissen-
schaftlich genau charakterisiert, sie erhalt eine Funktion als sozialer Lebensraum der
Menschen und wird andernorts wieder symbolisch, als Ideentrager, eingesetzt. Ge-
sichter oder Interieurs iUbernehmen in expressionistischer Art — aber ohne das thea-
tralische Pathos in der Geste — eigenen Wert; ich denke hier etwa an die Gesichter
der Oberschicht, des Arztes, des Linguisten, der Burokraten und Militars. Der stati-
sche Charakter der einzelnen Bilder weist auf die «herrschende Klasse» als eine reak-
tionar-verharrende.
Neben den analytischen Montagesequenzen und den lyrischen Passagen enthalt der
Film auch dramatische Szenen, die in ihrem Tempo eine ungeheure Wucht freisetzen.
Ich denke hier etwa an den Kampf Bairs mit dem Pelzhandler, an den Ausbruch des
Mongolen, an die rasante Kamerafahrt vor den heranbrausenden Reitern her, oder an
den Schluss des Films, die Darstellung des revolutionaren Sturms. Man konnte noch
vieles aus dem formalen und inhaltlichen Reichtum des Films erwahnen. Es ist nur zu
hoffen, dass dies Meisterwerk der Filmkunst bald wieder im Kino zu sehen ist.

Jorg Huber

TV/RADIO-KRITISCH

Film hat beim Fernsehen DRS eine Bleibe gefunden

Aus- und Ruckblick bei der Abteilung Dramatik

Max Peter Ammann, der Leiter der Abteilung Dramatik des Fernsehens DRS, stellte
karzlich im Rahmen eines Pressegesprachs die beiden auf den 1. Marz 1978 einge-
stellten Filmredaktoren vor, umriss Aufgaben und Kompetenzen dieser neuen Stelle,
zog in einer Art Standortbestimmung Bilanz uber die Arbeit der Abteilung im vergan-
genen Jahr und zeichnete in groben Zugen die Perspektiven auf.

Die Abteilung Dramatik besteht, in dieser Form, erst seit einem Jahr, und Max Peter
Ammann sprach vom Aufbau der Abteilung als einem «Marsch durch das Gebirge,
bei dem ein langer Atem und oft Schlauheit, ja selbst Sturheit notwendig wareny.
Doch, dies das Fazit seiner Ausfliihrungen, es lasst sich heute sagen, dass sich die
Abteilung konsolidiert hat. Dies zeigt sich ausserlich in der Anstellung von zwei
Redaktoren — neben den beiden Filmredaktoren noch Joseph Scheidegger (von
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