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FILMKRITIK

Repérages

Schweiz/Frankreich 1977. Regie: Michel Soutter (Vorspannangaben s. Kurzbespre-
chung 78/10)

l. , ‘

Drei Jahre lang hat Michel Soutter geschwiegen. Nach «L'escapade», einem gewiss
reizvollen, brillant inszenierten, aber letztlich doch kaum unter die Oberflache drin-
genden Film, hat der Westschweizer Regisseur einen Marschhalt eingelegt, sich Ge-
danken uber die Zukunft seiner filmischen Arbeit gemacht. Er wollte, wie er in einem
Interview zu Bruno Jaeggi sagte, nach einem anderen Grund, nach einer grosseren
Tiefe suchen. Soutter war sensibel genug zu spuren, dass sein Schaffen neuer
Impulse bedurfte, dass seine Filme in einer Art poetischen Verspieltheit zu ersticken
drohten, gewissermassen um sich selber zu kreisen begannen.

Von all dem, was seine Filme liebenswurdig und sehenswert machte, hat Soutter
wahrend seiner schopferischen Pause nichts eingebusst. « Repérages» ist wie seine
friheren Werke der Film eines Poeten, fur den Poesie nun allerdings uber ihren
asthetischen Stellenwert hinaus ein Mittel zur Herstellung von Transparenz ist. Und
wie zuvor schon kreist er spielerisch Menschen ein, konfrontiert er den Filmbesucher
mit ihrer Eigenart, ohne dass er ihnen dabei die Wurde nimmt. Subtil und liebevoll
schafft er Identifikationsmoglichkeiten: Im Spiegel, den er seinen Protagonisten vor-
halt — oder besser: den sie sich selber vorhalten — erkennen wir uns wieder als ver-
letzliche, aber nie als verletzte Wesen.

Es gibt nun aber, und dies ist ohne Zweifel das Resultat der mehrjahrigen Suche, eine
neue Dimension in Soutters Schaffen. Ich wirde sie mit Reife, Gesetztheit, Selbstsi-
cherheit umschreiben. Sie schlagt sich dusserlich in einer Uberaus beherrschten, aber
nie kalten formalen Gestaltung seines neusten Films nieder. ihren entscheidenden
Ausdruck indessen findet sie in einer Uberzeugenden Sensibilitat im Umgang mit der
zu erzahlenden Geschichte und ihren Figuren.

.

Das Nacherzahlen der Geschichte von « Repérages» kann nicht mehr sein als eine
Orientierungshilfe. Nicht die Story selber tragt den Film, sondern die Art, wie sie er-
zahlt wird, der Geist, der hinter ihr steckt. Um den Filmregisseur Victor (Jean-Louis
Trintignant) geht es da, der Anton Tschechows «Drei Schwestern» verfilmen will.
Zur Vorbereitung seines Vorhabens ladt er die drei Hauptdarstellerinnen ins alte
Hotel des Salines nach Bex ein. Was sich vorerst wie ein Arbeitsaufenthalt ausnimmt,
erhalt bald einmal weiterreichende Ausmasse. Victor nutzt die Inselsituation — gege-
ben durch die Abgeschiedenheit des Hotels in einem weitlaufigen Park —, um mit
sich selber und seinen Gefuhlen ins Reine zu kommen. Er steht an einem Wende-
punkt seines Lebens, bei jener Wegmarke, wo es sich zu entscheiden gilt, in welcher
Richtung der Marsch weitergehen soll. Repérages sind Merkzeichen, um sich zu-
rechtzufinden. Der Ausdruck kann aber auch Ortung bedeuten.

Victor findet im Verlauf des Zusammenseins mit den drei Frauen Merkzeichen fur
seine personliche Orientierung. Er erkennt, dass er Julie (Delphine Seyrig), die ein-
mal seine Frau gewesen ist und ihm einen Sohn geschenkt hat, noch immer liebt und
dass er zu ihr zuruckkehren mochte. Er lernt Cécilia (Lea Massari) schatzen, obschon
sie ihm vom italienischen Koproduzenten aufgedrangt wurde. lhre vitale Beziehung
zur Arbeit, in dersie aufgehtund dabei momentane Stimmungen und Launen vergisst,
ihre herbe und erhabene Schonheit, aber auch ihre starke Ausstrahlung, die sich
positiv auf die andern Ubertragt, vermittelt ihm eine neue Beziehung zu seiner Arbeit
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und seinem Dasein. Und neben der Neugier und Verwirrung der Gefuhle, welche die
Begegnung mit der jugendlichen, sinnlich-naiven Esther (Valérie Mairesse) bei Vic-
tor bewirken, werden auch Zeichen der Distanz von einer vergangenen Zeit und der
Reife sichtbar.

Liebe, Arbeit, Jugend: Jede der Frauen, so will es Victor scheinen, und er aussert
sich einmal auch dementsprechend, steht fur einen dieser Begriffe da, verkorpert ihn.
Aber in Wirklichkeit ist alles viel komplizierter, verhalt es sich vielleicht so, dass die
drei Frauen — ahnlich wie bei Altmans «Three Women» — nur eine einzige sind. Ge-
danken, an denen festzukleben, gefahrlich ist —fur den Zuschauer so gut wie furden
Kritiker; denn Merkzeichen nur werden Victor angeboten, nicht Leitplanken, nicht
Sicherheitslinien. Was sich als Symbol oder gar als Schlissel zum Verstandnis offe-
riert, entpuppt sich hintendrein als Spielerei. In dieser Beziehung ist Soutter der alte
geblieben. Victor — und mit ihm wohl auch der Betrachter des Films — fahrt nicht
schlecht, wenn er die ausgepragten, sichtbaren Eigenschaften einer jeden Frau als
Teil der gesamten Personlichkeit von allen drei empfindet: Julie, das wird dem
suchenden Regisseur doch zur Gewissheit, ist nicht nur Julie allein, sondern auch
Cécilia und Esther. Genau das macht sie liebens- und begehrenswert, wenn es erst
einmal entdeckt ist.

[1.

Es gehort zur Eigenart von « Reperages» dass Victor bei der Suche nach seiner Iden-
titat und der Beziehung zu seiner fruheren Frau, sein eigentliches Vorhaben in den
Hintergrund drangt. Ja, bisweilen kommt gar der Verdacht auf, die Verfilmung von
Tschechows «Drei Schwestern» sei nur ein Vorwand fur das Zusammentreffen mit
Julie. Tschechows Schauspiel verliert in solchen Phasen seine Funktion als literari-
sche Vorlage fur einen Film. Es begleitet die Protagonisten, fur die das Zusammen-
sein im alten Hotel zu einem dynamischen Besinnungsprozess wird, in ganz anderer
Weise: Es bietet sich an, wenn der eigenen Sprache die Kraft und die notwendige
Prazision fehlt. Tschechows Worte werden — auf eine neue Situation ubertragen —
wiederum lebendig, aktuell. Es stellt sich rasch heraus, dass « Repérages» weder eine
Literaturverfilmung noch ein Film Uber das Drehen eines Filmes ist, wie ihn Truffaut
etwa mit «La nuit américaine» geschaffen hat. Bei Soutter ist das Schauspiel der
Katalysator, der einen Prozess in Bewegung bringt und standig weiterbewegt. Dabei
vermischen sich Form und Inhalt laufend, durchdringt die Idee der Tschechow-Ver-
filmung die Privatsphare der Protagonisten, wird Privates zum Inhalt des Sticks und
zweifellos auch des Films.

Wie stark die Trennung zwischen dem Privatbereich des Schauspielers und seiner
Rolle aufgehoben wird, erweist sich im kurzen, aber von einer bestechenden Prasenz
erfullten Auftritt Roger Jendlys. Er spielt im Film den etwas verkommenen Schau-
spieler Jean Vallée, der von den bevorstehenden Dreharbeiten gehort hat und nach
Bex gereist ist, um sich fiir die Rolle des Tschebutikin zu bewerben. Wenn er nach
seiner Ankunft in einem kleinen Gasthof nicht ohne Pathos Tschechow zitiert, er-
scheint dies seinem unverdorbenen Publikum nicht als literarischer Vortrag, sondern
als die spontan geausserte Lebensweisheit eines Abgeklarten. Und spater dann, als
Vallée Victor und den drei Frauen als Probe seines Konnens den Tod Tschechows
vorspielt, stirbt er tatsachlich. Die Grenzen sind ganz aufgehoben.

Der Tod Vallées, die vollige Identifikation des Schauspielers mit seiner Rolle, wirkt
wie eine Erlosung. Endlich kann der Film gedreht werden. Die erste Einstellung zeigt,
wie Tschebutikin —ist es der auferstandene Jean Vallée ? —uber eine weite Rasenfla-
che auf die Kamera zuschreitet, gewissermassen auf einem langen Marsch von der
Idee zur Verwirklichung. Und mit dem Tod Vallées scheint sich auch die Verkramp-
fung unter den vier Protagonisten gelost zu haben. Julie, Cécilia und Esther, bisher in
einem sehr ambivalenten Verhaltnis zueinander stehend, sitzen eintrachtig als die
drei Schwestern Olga, Macha und Irina beisammen. Victor und Julie werden, so ist
zu vermuten, eine neue Verbindung eingehen. Ob der Film gelingen wird und ob die
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KURZBESPRECHUNGEN

28. Jahrgang der « Filmberater-Kurzbesprechungen» 4.Januar 1978

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

grutti, sporchi e cattivi 78/1

Regie: Ettore Scola; Buch: Ruggero Maccari und E.Scola; Kamera: Dario Di
Palma; Musik: Armando Trovaioli; Darsteller: Nino Manfredi, Maria Bosco, Fran-
cesco Anniballi, Alfredo D’Ippolito, Giancarlo Fanelli, Ennio Antonelli u.a.; Pro-
duktion: Italien 1975, CCC/Carlo Ponti, 115 Min.; Verleih: Sadfi, Genf.

In brutalen, hasslichen Bildern schildert Ettore Scola das brutale, hassliche Leben
der Ausgestossenen in den Blechbaracken am Rande Roms. Leben heisst hier
Uberleben. Die vulgare, vitale Triebkraft aber ist Kehrseite einer tiefen Hoffnungs-
losigkeit. Leider fuhren die mangelnde soziologische Analyse und Scolas Zynis-

mus den wuchtigen Angriff in eine fragwlrdige Sackgasse. - 1/78
E
El I.)uque maldito (Das Geisterschiff der schwimmenden Leichen) 78/2

Regie und Buch: Amando Ossori; Kamera: Miguel F. Mila; Musik : Anton Grazia
Abril; Darsteller: Maria Perschy, Jack Taylor, Carlos Lemos u.a.; Produktion:
Spanien 1973, Ramon Plana; etwa 90 Min.; Verleih: Domino, Zlrich.

Schwerfallig inszenierte Serienproduktion uber eine Abwandlung des Vampirmo-
tivs: Ein Geisterschiff entlasst nachts als Skelette erhaltene Ritter, die Menschen-
blut fir ihr Fortleben brauchen. Die Begegnung mit diesem Schiff endet fur alle
Beteiligten todlich.

E
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I?ay of the Animals (Bestien im Angriff) 78/3

Regie: William Girdler; Buch: William Norton und Eleanor Norton; Kamera:
Robert Sorrentino; Musik: Lalo Schifrin; Darsteller: Christopher George, Leslie
Nielsen, Lynda Day George, Richard Jaeckel, Michael Ansara, Ruth Roman u.a.;
Produktion: USA 1976 Edward L.Montoro, 90 Min.; Verleih: Warner Bros.,
Zurich.

Eine Sintflutgeschichte im amerikanischen Heimatstil: Eine Wandergruppe zieht
durch die einsame Bergwelt. Durch die Zerstorung der Ozonschicht dreht das ge-
samte Tierreich durch und verwandelt sich in eine zoologische Armee, die am
Schluss die Ausflugler arg dezimiert zurucklasst. Der Film kommt schnell zur
Sache und bringt sie ohne viel Federlesens, in der Art von Fernsehserien, hinter
sich. Massige, anspruchslose Unterhaltung.

5 [ ]
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TV/RADIO-TIP

Samstag, 7. Januar

21.00 Uhr, DRS I

4 Die Sprache bringt es an den Tag

In zehn Anmerkungen macht Friedrich Salz-
mann in seiner Sendung auf Entwicklungs-
tendenzen der deutschen Sprache aufmerk-
sam. Es ist die Rede vom Jargon jenes Wis-
senschafters, der sich hinter Unverstand-
lichkeit versteckt, weil er sich so der Kon-
trolle seiner Aussagen entziehen kann; es
wird ihm anderseits aber zugute gehalten,
dass die Wirklichkeit komplizierter gewor-
den ist und dass einfaches, verstandliches
Reden und Schreiben zu einer Kunst wird,
die es erst noch zu erlernen gilt. Wir begeg-
nen dem Sportreporter, dem Rezensenten,
dem Reklametexter, den «Sprachzertrim-
merern» und anderen Benltzern unserer
deutschen Sprache, wobei nur schwer aus-
zumachen ist, welche Entwicklungstenden-
zen bleibende Veranderungen anzeigen und
was blosse Modeerscheinungen sind.

22.15 Uhr, ARD

The War of the Worlds

(Kampf der Welten)

Spielfilm von Byron Haskin (USA 1953). —
Um sich anstelle ihres unwirtlichen Plane-
ten eine neue Heimat zu erobern, landen
Marsbewohner mit Raumschiffen auf der
Erde. Alle Waffen, mit denen man sie dort zu
bekampfen versucht, bleiben wirkungslos,
denn die unheimlichen Wesen verfligen
uber hochentwickelte Abwehr-Techniken.
Panik ergreift die Menschen, ihr Schicksal
scheint besiegelt. «Kampf der Welten»
eroffnet eine umfangreiche Science-Fic-
tion-Filmreihe der ARD, die dieses im Fern-
sehen bisher wenig berticksichtigte Genre
in seinen interessantesten und phantasie-
vollsten Spielarten vorstellen wird. Wir wer-
den auf die Science-Fiction-Reihe in einer
der nachsten Nummern ausfuhrlich zurtick-
kommen.

Sonntag, 8. Januar

17.00 Uhr, DRS |1
Hallers Jahrhundert

Zum Gedenken an den 200. Todestag Alb-
recht von Hallers (1708 bis 1777) veran-

staltete die Universitat Bern in Verbindung
mit der Burgergemeinde und der Stadt Bern
im Oktober 1977 ein dreitagiges Sympo-
sium, andem inrund 10 Vortragen und Ver-
anstaltungen Personlichkeit und Wirken des
Berner Dichters und Gelehrten beleuchtet
wurden. Prof. Walther Killy befasste sich in
seinem Vortrag mit «Hallers Jahrhundert» —
dem 18. also und mit den geistigen Stro-
mungen, in die Haller hineingeboren wurde.
Auch der Geehrte selber kommt in der Sen-
dung zu Wort: Horst Christian Beckmann
liest sein Gedicht «Uber den Ursprung des
Ubels» aus dem Jahre 1734.

18.00 Uhr, DRS 1I

E Lebensmut trotz Lebensangst

Uber den Glauben als Widerspruch in den
Widersprichen des Lebens spricht Dr. Vol-
ker Weymann, Leiter der Deutschschweize-
rischen Arbeitsstelle fur evangelische Er-
wachsenenbildung (Zirich). Die Span-
nung, der Widerspruch zwischen Angst und
Mut ist eine Grunderfahrung menschlichen
Lebens —eine Erfahrung, die fir manche ge-
rade zum Jahresanfang hervortreten mag. In
die Enge getrieben werden, fliehen wollen
und doch von sich selbst nicht loskommen:
Das ist die Lebensbewegung der Angst. Aus
sich herausgehen, sich verlassen konnen
und so zu sich selbst kommen: Das ist die
Lebensbewegung des Muts. Mut kann in-
mitten der Angst entstehen, wo wir, weil der
Angst ausgeliefert, uns Gott ausliefern, uns
auf ihn verlassen. Nur durch die Angst hin-
durch fuhrt der Weg uber sie hinaus.

20.15 Uhr, DSF

A Thousand Clowns (Tausend Clowns)

Spielfilm von Fred Coe (USA 1965), mit
Jason Robards, Barbara Harris, Martin Bal-
sam. — Wie die literarische Vorlage, die
Komodie von Herb Gardner, bietet auch das
Filmscript schauspielerische Paraderollen
an. Nicht umsonst hat denn auch Martin
Balsam (er verkorpert im Film die Rolle des
Arnold Burns) 1966 den «Oscar» fur die be-
ste mannliche Nebenrollen-Darstellung des
Jahres erhalten. Jason Robards und Bar-
bara Harris spielen die trefflichen Figuren
des Murray Burns und der Sandra Marko-
witz. Barry Gordon, Gene Saks und William
Daniels sind Nick, Leo und Albert. Fred Coe,



I.Elvis On Tour 78/4

Regie und Buch: Pierre Adidge und Robert Abel; Kamera: Robert E. Thomas;
Musik und Darsteller: Elvis Presley, James Burton, Charlie Hodge, Ronnie Tutt,
Glen Hardin, Jerry Scheff, John Wilkinson u.a.; Produktion: USA 1972, Pierre
Adidge und Robert Abel, 95 Min.; Verleih: CIC, Zlrich.

95 Minuten Elvis total: als Kind; bei Plattenaufnahmen; beim Besteigen von
Autos und Flugzeugen; umschwarmt und verfolgt von Fans; vor, wahrend und
nach Konzerten. Eine aufwendige Technik steht ganz im Dienste des «Kingy.
Mehrere Kameras verfolgten 1972 seine triumphale Tournee durch die Vereinig-
ten Staaten, und auf der Leinwand ist er dann gleichzeitig in drei verschiedenen
Posen zu bewundern oder parallel zu seinen mitgehenden und «ausflippenden»
Fans. Ein Film fur Anhanger Elvis Presleys und Liebhaber aufwendiger Shows. —
Ab etwa 12 maoglich. ‘

Y

fire (Horizont in Flammen) 78/5

Regie: Earl Bellamy; Buch: Norman Katkow und Arthur Weiss; Kamera: Dennis
Dalzell; Darsteller: Ernest Borgnine, Vera Miles, Patty Duke Astin, Alex Cord,
Donna Mills u. a.; Produktion: USA 1977, Warner Bros., etwa 100 Min.; Verleih:
Warner Bros., Zurich.

Eine riesige Waldflache gerat in Brand: Mit Hilfe der Technik, primar aber mit
menschlichem Opferwillen und Heldenmut, wird die Naturkatastrophe geban-
digt. Ethisch-moralische Wertvorstellungen werden in oberflachlich inszenierten,
schablonenhaft verknupften Handlungen bestatigt: In der Hitze wird eine zer-
storte Ehe wieder geschweisst, ein Verbrecher zum Lebensretter, der Brandstifter
von einem Baum erschlagen... Den Schauspielern bleibt nicht viel anderes lbrig,
als die vorgezeichneten Schablonen auszufullen.

E USWIWE|4 Ul JUOZION

Jesus of Nazareth (Jesus von Nazareth) 78/6

Regie: Franco Zeffirelli; Buch: Anthony Burgess, Suso Cecchi D'’Amico und
F.Zeffirelli; Kamera: Armando Nannuzzi und David Watkin; Musik: Maurice
Jarre; Darsteller: Robert Powell, Olivia Hussey, Anne Bancroft, James Mason,
Laurence Olivier, Anthony Quinn, Rod Steiger, Peter Ustinov u.a.; Produktion:
USA/ltalien 1977, Vincenzo Labella, NBC, RAIl u.a.; etwa 270 Min. (Teil I: 140;
Teil 11: 130) ; Verleih: Citel, Genf.

Die ursprunglich fiir das Fernsehen produzierte, fur die Kinos zweigeteilte und um
etwa anderthalb Stunden gekurzte Verfilmung des Lebens, Leidens und Sterbens
Jesu Christi folgt im Wesentlichen dem Johannesevangelium, enthalt aber auch
erfundene Szenen und Dialoge. Franco Zeffirelli hat sich des biblischen Stoffes
ohne besonderes inneres Engagement bemachtigt. So ist ein zwar erbaulicher,
aber letztlich fur den heutigen Menschen unverbindlicher Bilderbogen entstan-
den, in dem Stars und schon arrangierte Szenen dominieren. — Ab etwa 9 mog-

lich. 3 1478 ®
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La I\.Ilﬁme Piaf (Edith Piaf — der Spatz von Paris) 78/7

Regie: Guy Casaril; Buch: G. Casaril und Frangoise Ferley, nach dem Buch «Piaf»
von Simone Berteaut; Kamera: Guy Delattre; Musik: Ralph Burns, Edith Piaf,
Betty Mars; Darsteller: Brigitte Ariel, Pascale Christophe, Guy Tréjan, Pierre Ver-
nier, Jacques Duby u.a.; Produktion: Frankreich 1973, Les Films Feuer et Martin;
108 Min.; Verleih: Spiegel-Film, Zurich.

Diese Filmbiographie schildert Kindheit und Jugend der berihmten Chansonsan-
gerin Edith Piaf (einflihlsam interpretiert von Brigitte Ariel) bis zu ihrem
21. Lebensjahr, als ihr mit «L'accordéon» der kunstlerische Durchbruch gelang.
Die pittoresken Aufnahmen von Pariser Hinterhofen und Strassen vermogen
jedoch nicht annahernd den ungewohnlichen und von ausserem Elend belasteten
Lebensweg nachzuzeichnen. Auf eindringliche Weise uberzeugt der Film in musi-

.‘tjalischer Hinsicht. sueq UOA Z3edS 1ap — jeid yups



als Regisseur bisher kaum hervorgetreten
(von ihm stammt «Me, Natalie»), hat die
Geschichte munter inszeniert, ohne film-
kunstlerische Ambitionen, ganz auf die
Schauspieler ausgerichtet. Es geht um einen
liebenswurdigen Nonkonformisten, von
Beruf Fernsehautor, den nicht einmal die
Liebe dazu bringt, seinen Eigensinn abzule-
gen. Die Umwelt muss ihn hinnehmen, wie
er ist.

Montag, 9. Januar
23.00 Uhr, ARD

Man’s Favorite Sport

(Ein Goldfisch an der Leine)

Spielfilm von Howard Hawks (USA 1963),
mit Rock Hudson, Paula Prentiss, Maria
Perschy. — Wer einen Bestseller uber die
hohe Kunst des Angelns geschrieben hat,
kann dennoch erhebliche Schwierigkeiten
haben, sich zum ersten Mal in der Praxis zu
bewahren. Das ahnt auch ein Starverkaufer
fir Angelbedarf, der sich ausserdem als
Autor eines Angler-Handbuchs einen
Namen gemacht hat. Die dringende Einla-
dung zum Angelturnier bringt ihn in arge
Bedrangnis, denn bisher hatte er noch nie
versucht, seine Theorien selber auszupro-
bieren. Er begibt sich in die Lehre bei zwei
Damen, um dem allgemeinen Gespott zu
entgehen.

Mittwoch, 11.Januar

20.20 Uhr, DSF

Wanderlust

Drama von Karl Otto Muhl. — Martin Burns
ist einer, der einmal hoch hinaus wollte, es
jedoch nicht geschafft hat und nun resi-
gniert, gleichzeitig aber grossspurig ver-
sucht, sich im Moglichen einzurichten. Die
Inszenierung von Joachim Preen am
Schauspielhaus Bochum wurde vom Zwei-
ten Deutschen Fernsehen in Koproduktion
mit dem Osterreichischen und dem
Deutschschweizer Fernsehen aufgezeich-
net. ‘

Freitag, 13.Januar
20.15 Uhr, ARD

The Flim-Flam-Man

(Der tolle Mister Flim-Flam)

Spielfilm von Irvin Kershner (USA 1967),
mit George C. Scott, Michael Sarrazin. — Ein

alter Schalk von der Art Eulenspiegels lehrt
einen jungen Mann, wie man Zeitgenossen
tubers Ohr haut, indem man ihre Geldgier
ausnutzt, bis der Junge sich wieder zur Ehr-
lichkeit entschliesst. Frisch und einfallsreich
inszenierte Gaunerkomodie aus den land-
schaftlich reizvollen amerikanischen Sud-
staaten, welche auch fur Jugendliche ge-
eignet ist.

22.05 Uhr, DSF

Wanda

Spielfilm von Barbara Loden (USA 1970). —
Der Film erzahlt die Geschichte einer Frau
aus dem amerikanischen Subproletariat, die
sich in ihrer Willenlosigkeit und Kontaktar-
mut treiben lasst und an der Seite eines
schabigen Gewohnheitsverbrechers — aller-
dings nur vorubergehend —so etwas wie ein
sinnvolles Dasein erlebt. Ein unsentimenta-
ler, fast dokumentarisch wirkender Film
uber eine unerflllte, ausgebeutete Rand-
Existenz in der amerikanischen Provinz und
zugleich ein bemerkenswertes Erstlings-
werk.

23.05 Uhr, ZDF

Across 110th Street

(Strasse zum Jenseits)

Spielfilm von Barry Shear (USA 1972), mit
Anthony Quinn. — Mafia und Polizei jagen
drei Verbrecher, die eine Mafia-Bank uber-
fallen und dabei sieben Menschen brutal er-
mordet haben. Die unheimlich hart und dra-
stisch inszenierte Gangsterstory setzt sich
mit sehr vielen Problemkreisen auseinander
und wirkt Uberlastet. Die Auseinanderset-
zung mit dem Film ist aufgrund einer sich
flutartig ausbreitenden amerikanischen
Filmwelle als Reaktion auf eine gewalttatig
gewordene Gesellschaft dennoch lohnend.

Samstag, 14.Januar

10.00 Uhr, DRS |l

E Tate a tate

Horspiel von Anna Felder; Regie: Mario
Hindermann (deutsch) und Ketty Fusco
(italienisch). — Ausgangspunkt der sieben
Gesprache zwischen einer Frau und einem
Mann sind die Tiere: Erlebnisse mit Tieren,
Erinnerungen an Tiere, Reflexionen uber



Mon oncle (Mein Onkel) 77/8

Regie: Jacques Tati; Buch: J.Tati, Jacques Lagrange und Jean L'H6te; Kamera:
Jean Bourgoin; Musik: F.Barcellini und A. Romans; Darsteller: Jacques Tati,
Jean-Pierre Zola, Alein Bécourt, Lucien Frégis, Dominique Marie u.a.; Produk-
tion: Frankreich/Italien 1958, Specta/Gray/Alter/Centauro, 120 Min.; Verleih:
Distributeur de Films, Genf.

Monsieur Hulot ist diesmal der liebenswerte Onkel aus der idyllischen Vorstadt
mit den baufalligen Hausern und den Volkstypen, der seinem Neffen, der in einer
perfekten, vollautomatischen, aber sterilen Villa wohnt, eine andere, farbige Seite
des Daseins erschliesst. Jacques Tati schildert mit augenzwinkender Ironie und
einer Fulle von verschiedenartigsten optischen und akustischen Einfallen Wider-
spruche und Absurditaten der modernen Zivilisation und stellt ihr auf listig-
humorvolle Weise das Menschliche-Allzumenschliche gegentiber. (Ab 9 J.)
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The Passover Plot (Jesus von Nazareth / Die Passah-Verschworung) 78/9

Regie: Michael Campus; Buch: Millard Cohan und Patricia Knop; Kamera: Adam
Greenberg; Musik: Alex North; Darsteller: Zalman King, Harry Andrews, Hugh
Griffith, Donald Pleasence, Scott Wilson u.a.; Produktion: Israel/USA 1975,
Menahem Golan/Yoram Globus/Coast Industries, 88 Min.; Verleih: Stamm-
Film, Zarich.

Romanhafte Bibelversion, die mit der Botschaft der Heiligen Schrift besonders
willkurlich umspringt und verfalschende Akzente setzt: Jesus proklamiert sich als
Messias im Umfeld judischer Machtkampfe gegen die romischen Unterdriicker,
die seine Junger als Revolutionare bekampfen. Als Anstoss zu religios motivierter
Auseinandersetzung spekulativ zu weit im Abseits. - 1/78
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I.iepérages (Drei Gesichter der Liebe) 78/10

Regie und Buch: Michel Soutter; Kamera: Renato Berta; Musik : Arie Dzierlatka;
Darsteller: Jean-Louis Trintignant, Delphine Seyrig, Lea Massari, Valérie Mai-
resse, Roger Jendly u.a.; Produktion: Schweiz/Frankreich 1977, Citel/Action/
Gaumont, 100 Min.; Verleih: Citel, Genf.

Mit der Feststellung, dass der Film beschreibt, wie ein Regisseur sich mit drei
Schauspielerinnen trifft, um einen Film tUber Tschechows «Drei Schwestern» vor-
zubereiten, dieses Vorhaben aber dazu benutzt, um mit seiner Beziehung zu seiner
fruheren Gefahrtin ins Reine zu kommen, ist Soutters neues Opus nur ungenau
umrissen. Subtil werden in « Repérages» die komplexen Beziehungen von Men-
schen aufgefachert und behutsam ins Bild gebracht. Dabei wird die Geschichte
eines Mannes sichtbar, der an der Wende seines Lebens steht und zu sich selber

zu finden trachtet. = 1/78
Ex % 8qaIT Jap 421Y21san) 181(]
Rollercoaster (Achterbahn) 78/11

Regie: James Goldstone; Buch: Richard Levinson und William Link; Kamera:
David M.Walsh; Musik: Lalo Schifrin; Darsteller: George Segal, Richard Wid-
mark, Timothy Bottoms, Henry Fonda, Harry Guardino, Susan Strasberg u.a.;
Produktion: USA 1976, Jennings Lang fur Universal, 118 Min.; Verleih: CIC,
Zurich.

Ein intelligenter Psychopath versucht, mit gezielten Sabotageakten in amerikani-
schen Vergnugungsparks Geld zu erpressen. In der Behandlung des Themas
oberflachlicher, aber weitgehend spannender Film, der sich ganz auf die Sensur-
round-Schockeffekte und das parodistische Katz- und Mausspiel zwischen
Attentater-und Sicherheitsbeamten konzentriert. — Ab etwa 14 moglich.
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Tiere. Bald aber wird man gewahr, dass fur
die beiden Gesprachspartner die Tiere nur
Ausflucht sind oder Vorwand, dass hinter
diesem scheinbar unverfanglichen Thema
sich ihr eigenes privates Schicksal verbirgt,
die Unfahigkeit sich spiegelt, menschliche
Probleme wahrzunehmen und zu bewalti-
gen. Der Dialog der Tessiner Autorin, die
sich durch zwei Romane und das poetische
Horspiel «Eva oder Die Denkaufgabe» einen
Namen gemacht hat, wird im Anschluss an
die deutschsprachige Fassung (mit Renate
Schroeter und Wolfgang Stendar) auch in
der italienischen Originalversion zu horen
sein, und zwar in einer Aufnahme von RS,
Studio Lugano. (Zweitsendung: Sonntag,
15.Januar, 21.00 Uhr.)

20.15 Uhr, ARD

Der alte Feinschmecker

Fernsehspiel nach Ludwig Thoma. — Blasius
Kiermaier ist ein Munchner Privatier. Er ist
nicht mehr der Jungste, aber noch ganz
ristig. In sein etwas langweiliges Leben
kommt plotzlich Abwechslung. Sein in Ber-
lin lebender Freund, Bankdirektor Poppen-
dieck, schickt ihm seine Tochter, die sich ein
paar Wochen in Munchen umsehen will.
Und Blasius Kiermaier verliebt sich bis uber
beide Ohren in das junge Madchen. Er
scharwenzelt und spielt den Kavalier, tyran-
nisiert seine Umgebung und hat sogar Hei-
ratsgedanken. Aber da ist ein junger Mann,
der schon lange vorgesehen war. Und so
bleibt Blasius Kiermaier nur, eine altbe-
kannte Lehre aus seinen Erlebnissen zu zie-
hen.

23.10 Uhr, ARD

The Andromeda Strain

(Andromeda, todlicher Staub aus dem All)

Spielfilm von Robert Wise (USA 1971). —In
einem von der Aussenwelt abgeschnitte-
nen, ‘'gigantischen Computer-Laboratorium
liefern vier amerikanische Wissenschaftler,
ein atemraubendes Rennen gegen die Uhr,
um einen todlich wirkenden Mikroorganis-
mus zu lokalisieren und unschadlich zu
machen, der von einer verirrten Raumsonde
auf die Erde eingeschleppt worden ist. Ein
handwerklich perfekt inszenierter, sehens-
werter Science-Fiction-Thriller.

Sonntag, 15.Januar

17.45 Uhr, ARD

Hochleistungssport wofiir ?

Vier erfahrene und profilierte Sportler schil-
dern in diesem Bericht von Johann Holz-
hauser, was sie bewogen hat, liber lange
Jahre hinweg trotz vieler Entbehrungen und
beruflicher Nachteile, dem Leistungssport
nachzugehen. Der Skistar Christian Neu-
reuther, der Zehnkampfer Kurt Bendlin, die
Kanuslalomfahrerin Ulrike Deppe und der
Spitzenturner aus der DDR Wolifgang
Thune nehmen aus ihrer Sicht zu diesem
Thema Stellung. Wolfgang Thine, der ja
1975 nach den Europameisterschaften von
Bern in der Bundesrepublik blieb, aussert
sich im besonderen uber die ganz andere
Leistungsmotivation der Ostblockstaaten
und zeigt dabei die Unterschiede in den ge-
sellschaftlichen und wirtschaftlichen
Aspekten der Sport-Leistungsmotivation
zwischen westlichen und ostlichen Landern
auf.

20.20 Uhr, DSF

North by Northwest

(Der unsichtbare Dritte)

Spielfilm von Alfred Hitchcock (USA
1959), mit Cary Grant, Eva Maria Saint,
James Mason. — Der Film, von Hitchcock
selber als die Summe seines amerikanischen
Werkes bezeichnet, schildert die Abenteuer
eines Mannes, der von einem Spionagering
fur einen vom amerikanischen Geheim-
dienst imaginar geschaffenen Agenten ge-
halten wird. Ein brillantes Kinostlck, das mit
seinem unheimlichen Suspense und immer
wieder neuen Kehrtwendungen und Uber-
raschungen selbst dem abgebruhten Zu-
schauer an die Nerven geht, obschon die
Unwirklichkeit der Story standig bewusst
bleibt.

Montag, 16.Januar
23.00 Uhr, ARD

Ceddo

Spielfilm von Ousmane Sembene (Senegal
1976). — Der wohl bekannteste afrikanische
Regisseur reflektiert am Beispiel der Ereig-
nisse in einem Dorf des 17.Jahrhunderts
tuber den Einfluss von Sklavenhandel, der
eben einsetzenden Missionierung durch
Islam und Christentum sowie der sich etab-
lierenden einheimischen Feudalklasse auf
die Entfremdung des afrikanischen Men-



The Story of Juliane Koepcke/Miracles Stili Happen 78/12
(Ein Madchen kampft sich durch die grune Holle)

Regie und Buch: Giuseppe Scotese; Kamera: Giorgio Tonti; Musik: Marcello
Giombini; Darsteller: Susan Penhaligon, Paul Muller, Grazielle Galvani u.a.; Pro-
duktion:USA/Italien 1973, Brut/Protea, 94 Min.; Verleih: Parkfilm, Genf.

Am 4.Januar 1972, elf Tage nach dem Absturz eines mit 92 Passagieren besetz-
ten Flugzeuges uber dem sudamerikanischen Dschungel, taucht wie ein Wunder
ein junges Madchen — die einzige Uberlebende — aus der Wildnis auf. In fast
dokumentarischer Weise —mit einfachsten filmischen und gestalterischen Mitteln
— wurde dieses Ereignis an den Originalschauplatzen nachgezeichnet. Die Her-
steller verzichteten dabei auf reisserische Effekte, doch werden die «wunderhaf-
ten» Fligungen oft zu plump und aufdringlich hervorgestrichen. — Ab etwa 14
maoglich.
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§troszek ‘ 78/13

Regie und Buch: Werner Herzog; Kamera: Thomas Mauch, Ed Lachmann;
Musik: Chet Atkins und Sonny Terry; Darsteller: Bruno S., Eva Mattes, Clemens
Scheitz, Wilhelm von Homburg, Bud Donahue, Burkhard Driest u. a.; Produktion:
BRD 1977, Werner Herzog, 90 Min.; Verleih: Monopol, Zurich.

Deraus dem Gefangnis entlassene Berliner Strassensanger Bruno Stroszek ist ein
von der Umwelt geschundener Aussenseiter, der auch in Amerika, wohin er sich
mit einem alten Nachbarn und einem Madchen absetzt, nicht Glick, Reichtum
und Geborgenheit findet, sondern nur neue Abhangigkeit und Zwange, an denen
er schliesslich zugrunde geht. Die einfache, schone Geschichte ist komisch und
schrecklich zugleich. Gepragt von Werner Herzogs aussergewohnlicher Imagina-
tionskraft und seiner privaten Mythologie, wird der Film zu einer pessimistischen
Vision einer inhumanen Welt, in der der «reine Tor» vor die Hunde gehen muss.
Ex* - 1/78

La '[igre venuta dal fiume Kway (Der Tiger vom Kwai) 78/14

Regie: Franco Lattanzi; Darsteller: George Eastman, Gordon Mitchell, Kam Won
Long, Krung Srivila u.a.; Produktion: Italien 1975, Cine Fenix, 84 Min.; Verleih:
Spiegel Film, Zurich.

Primitiver und schlampiger Italo-Western, mit einem miserablen Drehbuch, dilet-
tantischer Darstellung und schlechter Kameraarbeit. Die unwahrscheinliche
Handlung dreht sich um einen Siamesen, der die sterblichen Uberreste und den
Juwelenschatz eines in Siam gestorbenen Amerikaners dessen Verwandten im
Wilden Westen bringen will, woran Verbrecher ihn zu hindern versuchen.

E
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Violette et Francois 78/15

Regie: Jacques Rouffio; Buch: Jean-Loup Dabadie; Kamera: Andréas Winding;
Musik : Philippe Sarde; Darsteller: Isabelle Adjani, Jacques Dutronc, Serge Reg-
giani, Lea Massari, Sophie Daumier, Francois Arnoul u. a.; Produktion: Frankreich
1976, Président Films, FR 3, 110 Min.; Verleih: Monopole Pathé, Genf.

Violette und Francois (sympathisch und Giberzeugend gespielt von Isabelle Adjani
und Jacques Dutronc), ein junges, verliebtes und sorgloses Paar mit Kleinkind
und Charme, versuchen erfolglos das Leben nach gut burgerlicher Art zu mei-
stern. Als Gaunerduo in Warenhausern finden sie voriibergehend zu einer spieleri-
schen, abwechslungsreichen und spannenden Lebensform. Der Film gefallt am
besten in seinen erfrischend komodiantischen Momenten. Leider bleibt er jedoch
in der Unverbindlichkeit und an der Oberflache stecken.

E



schen bis auf den heutigen Tag. Vor der
Erorterung vor allem fur die Weissen unbe-
quemer Tatsachen schreckt Sembene so
wenig zuruck, wie er das Machtstreben des
Islams verurteilt. Das Argernus dieses Wer-
kes liegt nicht in einer einseitigen Ideologi-
sierung, sondern in der Konsequenz der
Analyse, die eine Uberprifung des beste-
henden Geschichtsbildes vom Schwarzen
Kontinent fordert.

Dijenstag, 17.Januar

22.00 Uhr, ZDF
Smile (Lauter nette Madchen...)

Spielfilm von Michael Ritchie (USA 1974),
mit Bruce Dern, Barbara Feldon. — Michael
Ritchie zeichnet letzten Endes ein lGberaus
deprimierendes Bild. Er zeigt 33 junge Men-
schen, die sich immerhin mit viel Enthusias-
mus und Einsatz bemiihen, das ldol einer
Gesellschaft ohne lIdeale zu werden. Er
macht gerade am Beispiel dieses Wettbe-
werbs deutlich, dass ausserer Aufwand in-
nere Leere auf die Dauer nicht verdecken
kann. Und —so demonstriert der Film spiele-
risch, aber nachdricklich — in einer Gesell-
schaft, in der das Wettbewerbsdenken zum
obersten Prinzip erhoben wird, degeneriert
jeder menschliche Kontakt friher oder spa-
ter zum Konkurrenzkampf.

Mittwoch, 18.Januar

20.15 Uhr, ARD

John Gliickstadt

Spielfilm von UIf Miehe (BRD 1975) nach
Theodor Storm. — Wie wohl der Auseinan-
dersetzung um eine durch das Bilirgertum
verhinderte Resozialisierung eines Unterpri-
vilegierten das Zeitkolorit des 19. Jahrhun-
derts unterlegt ist — Storms Novelle «Der
Doppelganger, deren freie Bearbeitung der
Film ist, entstand 1886 — ist der Gegen-
wartsbezug unubersehbar. Der Teufelskreis
von sozialer Benachteiligung, daraus resul-
tierender Kriminalitat und Ausgestossen-
werden aus der Gesellschaft schliesst sich
heute nicht minder konsequent, wenn auch
subtiler als in friherer Zeit.

22.35 Uhr, ZDF

Cosi fan tutte

Komische Oper von Lorenzo da Ponte,
Musik von Wolfgang Amadeus Mozart. —
Dieser im Studio hergestellte, erstmals 1970

ausgestrahlte Film ist das Dokument einer
singularen Interpretation, wie sie vor allem
dem Dirigenten Karl Bohm zu danken ist.
«Cosi fan tutte», 1790 wahrscheinlich als
Auftragswerk Kaiser Josephs Il. entstan-
den, gehort zwar zu den sieben grossen
Mozart-Opern, aber dennoch ist keine so
umstritten, so haufig bearbeitet und arran-
giert worden. Weniger die Musik als die
simple Verwechslungskomodie gab dabei
Anlass zur Kritik. Symmetrisch stehen den
zwei Schwestern, Dorabella und Fiordiligi,
ihre beiden Verlobten, die Offiziere Ferrando
und Guglielmo, gegenuber. Inhaltlich —
nicht in der musikalischen Behandlung
durch Mozart — gleichen sie Marionetten,
die sich typenhaft vorhersehbar und kalku-
lierbar bewegen. Als «Drahtzieher» fungie-
ren Don Alfonso und die fur seinen Plan ge-
wonnene Zofe Despina.

Donnerstag, 19.Januar

16.05 Uhr, DRS |

E4 En Schtaat suecht en Mérder

Horspiel von Walther Kauer; Regie: Walter
Baumgartner. — Der Schweizer Autor Wal-
ther Kauer hat vermutlich einen sechsten
Sinn fur Tendenzen und mogliche Entwick-
lungen und Veranderungen in unserer Ge-
sellschaft. Seinen Vorschlag, ein fiktives
Horspiel uber die Wiedereinfihrung der
Todesstrafe in der Schweiz zu schreiben,
machte er der Abteilung Dramatik fast ein
Jahr bevor das Thema in die politische Dis-
kussion geriet. Anhand einiger moglicher
Auswirkungen des leider moglichen Ruck-
schritts ins Mittelalter will uns Walther
Kauer zur Besinnung auf unsere Mensch-
lichkeit aufrufen. (Zweitsendung: Dienstag,
24. Januar, 20.05 Uhr.)

22.20 Uhr, ZDF

Unsichtbare Gegner

Spielfilm von Valie Export (Osterreich
1977). — Anna glaubt im Radio zu horen,
dass unsichtbare fremde Machte in Wien
eingedrungen seien, die einen negativen
Einfluss auf die Menschen hatten. Die
Aktionistin Valie Export beschreibt in die-
sem Film den Alltag Annas, ihr Zusammen-
leben mit Peter, von dem sie sich spater
trennt, und erzahlt vom Verlust und der Wie-
derentdeckung von Annas ldentitat. «Un-
sichtbare Gegner» ist ein ungewohnlicher
Film uber die nicht funktionierende Kom-
munikation, Gber alltagliche Aggression —
ein gewohnliches Ereignis filmisch seziert.



Liebe zwischen Victor und Julie diesmal zu tragen vermag, lasst Soutter offen. Ent-
scheidend ist, dass aus dem Tod — er erscheint dem Regisseur schon fruh im Film in
einer Traumsequenz Uber eine Totenfeier fur Tschechow vorerst als etwas schreck-
lich Endgultiges — neues Leben und neue Hoffnung erwachst. Leben und Tod sind
aufs engste miteinander verknupft, ja bedingen einander. Das eine ist ohne das an-
dere nicht moglich. Victor und Julie erleben die ersten Tage in Bex getrennt vonein-
ander als eine Art Wegsterben. Doch gerade diese schmerzliche Zeit ist fur den Auf-
bau ihrer neuen Beziehung von grosser Bedeutung. Cécilias Ausstrahlung, ahnt man,
ist die Folge einer langen Reihe von Toden, aus denen sie gereift hervorgegangen ist.
Esther schliesslich, die einmal verzweifelt schreit, sie sei nichts neben Cécilia und
Julie, sie mochte auch einmal eine Rolle spielen, lernt erstmals die lauternde Funk-
tion des Todes kennen: Nach Tschebutikins dramatischem Ableben wird sie in der
Lage sein, den Part der Irina zu spielen.

V.

Das Ineinandergreifen von Form und Inhalt, das Auflosen der Grenzen zwischen
Rolle, personlicher Identifikation und privatem Bereich, das Wechselvolle der Bezie-
hungen, die Vermischung von Realitat, lllusion und Traum lassen einen formal aus-
serst komplizierten, schwer zu entschlusselnden Film erwarten. Man denkt an Alain
Resnais oder an Verwirrenderes noch. Soutters Meisterschaft, glaube ich, liegt darin,
dass ereine komplexe Thematik, ein feinverasteltes Spiel der Beziige und Beziehun-
gen, in eine ausserst klare Form zu bringen vermag. « Repérages» ist weder ein Puzz-
lespiel fur Intellektuelle noch ein formalasthetischer Happen fir elitare Kunstgenies-
sef. Der Film weist vielmehr eine bestechend klare Erzahlstruktur auf. Der Eindruck
vieler fruherer Filme des Westschweizer Regisseurs, namlich dass sie sich aus vielen
optisch brillanten «Einzelnummern» zu einem Ganzen zusammensetzen, ist dem
einer Einheit gewichen, die zwar kleine Ausfluge und Ausbriuche durchaus zulasst,
letztlich aber nie durchbrochen wird. So sehrich die Eskapaden Jean-Luc Bideaus in
«James ou pas» oder Jacques Denis’ in «Les Arpenteurs» schatzte, ich ziehe die
starke kunstlerische Hand des gereiften Soutters vor.

Allerdings ist Soutters Regie-Regime keineswegs diktatorisch, sondern in einem
guten Sinne autoritar. Repérage bedeutet auch die Art, wie eine Sache zusammen-
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gefligt wird. Soutter fligt zusammen, wobei er den Individualisten in seinem Team
viel Raum zur freien Entfaltung lasst. Er hat ein Ziel vor Augen, und er lasst seine
Mannschaft auf dieses Ziel hin arbeiten. Der Kameramann Renato Berta etwa scheint
sich ganz den Eingebungen seines Regisseurs unterzuordnen. Seine klaren Bilder,
die Prazision der Einstellungen, die optische Dichte, die Sicherheit in der Handha-
bung des Lichtes tragen viel zur Einheitlichkeit des Filmes bei und bestimmen zu
einem wesentlichen Teil die Transparenz der Erzahlstruktur. Seine hervorragende
Arbeit ist indessen nicht das Ergebnis einer selbstlosen Auftragsausfuhrung, sondern
das einer freien kinstlerischen Verwirklichung in einem mit der Regie diskutierten
und abgesprochenem Rahmen.

Ahnliches trifft zweifellos auch fiir die Schauspieler zu. Sie zu fihren, muss fir Sout-
ter bedeutet haben, ihnen im Rahmen der Geschichte einen maoglichst weiten Spiel-
raum zur Interpretation ihrer Rollen zu schaffen. Das gibt ihnen die Moglichkeit, ihre
Talente auszubreiten, sich personlich zu engagieren und ein Stuck weit — in diesem
Film besonders wichtig — auch zu identifizieren. Der Rahmen ist allerdings so ge-
steckt, dass die Freiheit der Interpretation immer im Dienste der Geschichte, des Fil-
mes und seines Ablaufs integriert bleiben muss. Fur die Kiste ist da kein Platz, auch
nicht bei Auftritten, die geradezu nach ihr rufen. Was gute Schauspieler unter solch
freier, aber doch spurbarer Disziplin zu leisten vermogen, ist erstaunlich. Selten war
Jean-Louis Trintignant so vielseitig und differenziert zu sehen, und kaum ein Regis-
seur hat in den letzten Jahren die Ausstrahlungskraft von Delphine Seyrig oder Lea
Massari derart geschickt genutzt. Und welchem Filmschaffenden ist es denn bisher
schon gelungen zu zeigen, dass Roger Jendly nicht nur ein guter, omniprasenter
Schauspieler, sondern ein begnadeter Komodiant ist, der sich auch schwierigster
Parts mit einer Souveranitat ohnegleichen zu entledigen vermag?

Wo Inhalt und Form ineinandergreifen, zu einer Einheit verschmelzen, mussen beide
stimmen. In « Repérages» stellt sich dieser Zustand ein. Er ist die Folge einer ausserst
konzentrierten Arbeitsleistung, einer absoluten Beherrschtheit im Umgang mit den
filmischen Mitteln. Was vor der Kamera sorgfaltig vorbereitet und inszeniert wurde,
fand am Schneidetisch bei der Montage eine nicht minder gewissenhafte Verarbei-
tung. Das Kunstlerische an dem Film ist, dass diese grossen und vielseitigen Anstren-
gungen als solche nicht mehr sichtbar werden, sondern einer Selbstverstandlichkeit
gewichen sind. :

V.

Ein Film ohne Fehl und Tadel also? Mit einer solchen Bescheinigung, meine ich,
wurde man Michel Soutter gewissermassen Sterilitat unterschieben, wurde das Per-
sonlich-Eckige, das letztlich die Handschrift eines Filmes ausmacht, ausgeklammert.
Das Private aber ist in « Repérages» stets gegenwartig. Dass es sich nicht mehr so
losgelost vom roten Faden prasentiert wie in seinen friheren Filmen, erachte ich als
Vorteil. Dennoch: Die Maoglichkeiten des Aneckens verbleiben, Widersprichliches
wird nicht von vornherein aufgehoben. Das Poetisch-Verspielte ist nicht immer nur
reizvoll und hubscher filmischer Einfall, sondern bildet mitunter auch eine Barriere
zwischen Leinwand und Zuschauerraum. Doch weniger als das Optische, das, wie
erwahnt, einer straffen, ktinstlerischen Disziplin unterstellt ist, wird diesmal das Ver-
bale zum Stolperdraht. Nicht immer sucht der Lyriker und Poet Soutter sprachlich
den direkten Weg zum Publikum. Manch gesprochenes Wort bleibt schwer durch-
schaubare Metapher, vielleicht auch bloss leere Formel. Bose ausgedriickt: Auf der
‘Tonebene wird ein literarischer Ballast mitgeschleppt, der bisweilen den Zugang zum
Film mehr verbaut als 6ffnet, der die Klarheit des Bildes verwischt. Der fruhere Chan-
sonnier steht dem Filmautor bisweilen im Wege. Dabei sei zugegeben, dass dies fur
einen Deutschschweizer wahrscheinlich starker ins Gewicht fallt als fur einen
Romand.

Man wird Uber solcher Kritik die hervorragenden Qualutaten dieses neuen Films von
Michel Soutter nicht vergessen durfen. In Frankreich ist der Schweizer Filmschaf-
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fende nach der Premiere von « Repérages» mit Regisseuren wie Bergman und Bunuel
verglichen worden. Diese Vergleiche sind zulassig, so weit sie die Eigenstandigkeit
und Originalitat von Soutters Stil meinen, aiso im Prinzip die Unvergleichbarkeit sei-
nes filmischen Schaffens ansprechen. Ein anderer Vergleich indessen drangt sich ge-
radezu auf: jener zu Robert Altmans «Three Women». Vergleichen heisst hier aller-
dings, Gegensatzliches zu entdecken. Wo Altman drei an ihrer Umwelt zerbrochene
und vernichtete Frauen zusammenfihrt, wo sich bei ihm Auswegslosigkeit, ja Hoff-
nungslosigkeit manifestiert, wo der Mann einfach rides, zerstorendes Wesen ist,
zeigt Soutter, wenn auch behutsam, Moglichkeiten der Veranderungen auf. Seine
Frauen wie auch der Mann sind nicht kaputte Mitglieder einer kaputten Gesellschaft,
sondern sensible, hellhorige Menschen in einer Umwelt, die Hoffnung immer noch
zulasst. Die Zartlichkeit, mit der sich Soutter seinen Protagonisten nahert, zeugt von
einer Achtung vor den Mitmenschen, die vielen Filmschaffenden abhanden gekom-
men ist. Sie verhindert, dass die Menschen im Film zu blossen Demonstrationsobjek-
ten erniedrigt werden. Urs Jaeggi

Le point de mire

Frankreich 1977. Regie: Jean-Luc Tramont (Vorspannangaben s. Kurzbesprechung
77/332)

«Le point de mire» ist der bemerkenswerte (auch bemerkenswert spate) Spielfilm-
Erstling eines Professionellen: Jean-Luc Tramont (1934), ein geborener Belgier,
arbeitete jahrelang am US-Fernsehen, als AV-Medienberater fur die UNO und als
Hollywood-Drehbuchautor.

Michel Gaur (Jean-Claude Brialy), der geschiedene Ehemann von Daniéle (eine
massgeschneiderte Rolle fur Annie Girardot), einer Photographin, wird ertrunken im
Hafen von Anvers aufgefunden, nachdem er eines Nachts — offensichtlich verfolgt —
in Daniéles Wohnung Zuflucht gefunden hatte. An die offizielle Version eines Selbst-
mords kann die resolute Daniéle nicht recht glauben; dies vertraut sie auch Bruno
Staub (Matthias Habich) an, der ein Freund Michels war. Bruno ist eine undurch-
sichtige Figur in der Gefolgs- und Leibwachterschaft um den amerikanischen Mini-
ster Maxwell (Philippe Rouleau), der gerade zu einem Staatsbesuch in Frankreich
weilt. Staub verschafft Daniéle dann auch, als Ehrung des Toten und Trost sozusa-
gen, die Exklusivrechte fur eine Reportage uber Maxwell.

Daniéle ist inzwischen ins leer gewordene Appartement Michels gezogen und hat
Bekanntschaft und Freundschaft geschlossen mit ihrem jungen Nachbarn Julien
Mercier (ein faszinierender Jacques Dutronc), der sich sehr geheimnisvoll gibt,
Maler ist und irgendwie «links» zu stehen scheint. Daniéles Uberzeugung man habe
ihren Mann ermordet, wird nach und nach zur Gewissheit: Sie erhalt einen diesbe-
zuglichen anonymen Anruf, findet versteckte, vorerst nichtssagende Photos (auch
ihr Mann war Photograph), und bekommt mysteriose Tonband-Aufnahmen einer
Folterung ihres Mannes zugesandt. Auf eigene Faust beginnt Daniele Nachfor-
schungen anzustellen und kommt allmahlich dahinter, dass Michel irgendeiner Spur
um den amerikanischen Staatsbesuch nachging. Sie halt Bruno als alten Freund auf
dem laufenden, doch dieser, massig interessiert, ist nach wie vor vom Selbstmord
Michels uberzeugt. In Wirklichkeit, so erfahrt der Zuschauer, agiert Staub jedoch in
einer Politintrige, in die sich, ohne es zu wissen, auch Daniele immer mehr verstrickt,
um ihr schliesslich auf tragische Weise selbst zum Opfer zu fallen.

«Le point de mire» (nach «Le photographe» von Pierre Boulle) ist ein franzosischer
Politthriller in der Art etwa eines Costa-Gavras. Eine perfekt und spannend insze-
nierte Darstellung von Ohnmacht und Manipulation des Individuums im politischen
Raderwerk, das vollige Eigenmachtigkeit erlangt zu haben scheint: In seiner Un-
durchsichtigkeit zahlen Personen nicht, auch Interessen und ldeologien sind nur
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mehr schwer zu fixieren. Andrerseits erzeugt der Film schwerlich mehr als eine Stim-
mung, ein Unbehagen. Schon zur Emporung reicht es nicht. Die Analyse kommt ein-
deutig zu kurz, das Ganze bleibt vage, zu abstrakt, der Zuschauer letztlich ratlos.

«Point de mire» bedeutet Zielpunkt flirs Gewehr wie fur die Kamera — verbal werden
die beiden Domanen ja auch im Deutschen eng miteinander verknupft. Der ganze
Film handelt in diesem Schnittbereich, regt zu Gedanken daruber an. Und am Be-
ginn, den Schluss vorwegnehmend, wird zum Beispiel in einer eindricklichen Szene
bewusst mit dieser Verwandtschaft gespielt und Suspens erzeugt. Markus Sieber

Brutti, sporchi e catfivi
Italien 1975. Regie: Ettore Scola (Vorspannangaben s. Kurzbesprechung 78/1)

Am Rande fransen die Grossstadte aus in ein Niemandsland, in das Land der Elen-
den. Es ist das Land, das niemand freiwillig betritt, weder Einheimische noch Touri-
sten. Die Grossstadt hat die Armen der Armsten angelockt mit tausendfachem Flitter
und Tand und ein Gluck vorgegaukelt, Versprechen vorgetauscht, die sie nicht halten
kann. In selbstgezimmerten Baracken, auf engstem Raum vegetieren die Ausgestos-
senen dahin.

In diesem Land der brutti (Hasshchen) sporchi (Schmutzigen) e cattivi (Faulen) vor
Rom siedelt Ettore Scola seinen Film an. In einer Blechhutte wohnt eine Familie, der
einaugige Patriarch, die stimmgewaltige donna, die zahnlose Grossmutter und unge-
fahr — wieviel weiss niemand genau — zehn Kinder und Verwandte. Der Zuschauer
erlebt eine Serie von wilden Tagen aus dem Leben dieser Gruppe. Der Vater trauert
seinem Auge nach, das er durch die Arbeit verloren hat und fuhlt sich verfolgt und
ausgenutzt. Tag und Nacht hutet er sein erspartes Geld und lasst sich auf dem Barak-
kendorfplatz vollaufen. Die Mutter waltet als Fels in der Brandung, korpulent und
verletzlich, souveran und unterdruckt. Die Kinder gehen alle auf mehr oder weniger
krummen Wegen ihr Geld verdienen.

Scolas Film ist formal und inhaltlich gepragt durch die Dialektik von der explosiven
Vitalitat dieser Lebensart und ihrer tiefen Hoffnungslosigkeit. Das Zusammenleben
dieser Gruppe wird bestimmt durch eine triebhafte Direktheit: Darwins These vom
Leben als Uberlebenskampf wird unmittelbar gelebt. Keine Scham, keine Moral
zwingen das Verhalten in Normen. Eng ineinander verkeilt leben die Menschen auf
kleinem Raum. Eine schwlile Sinnlichkeit hangt im Raum, die jederzeit in jeder Form
in offene Erotik zwischen Dienstleistung, Vergewaltigung und urspriinglicher Lust
explodiert. Sinnvolles, zielgerichtetes Handeln ist zersplittert in gewalttdtiges Re-
agieren. Als einziges und oberstes Ordnungsprinzip herrscht der Wille des Patriar-
chen. Die Grossfamilie als Mikrokosmos ist ausgerichtet auf diese absolute Herr-
scherfigur. Verdachtigt der Vater den Sohn eines Diebstahls, holt jenerdie Flinte und
knallt diesen uberden Haufen. Seiner Frau begegnet er fast nur mit dem Kiichenmes-
ser.

Dieser brodelnde Alltag spitzt sich hie und da zu in einem Fanal absoluter Gewalt:
Der Familienrat beschliesst einstimmig, den Despoten umzubringen. Der jedoch
uberlebt die vergifteten Teigwaren und setzt, wahrend die Familie schlaft, sein Haus
in Brand. Doch auch dies geht voruber...

Die explosive Vitalitat ist nicht (nur) Ausdruck mediterranen Temperaments. Sie ist
pervertiert — nicht im moralisierenden Sinn der stadtischen Gesellschaft, sondern in
ihrer Funktion fiir den einzelnen Menschen. Sie ist Kehrseite einer tiefen Verzweif-
lung und Hoffnungslosigkeit. Sie hilft nicht, das elementare Glicksbedurfnis einzu-
lIosen. Die unmittelbare Triebhaftigkeit ist Ausdruck eines Lebens, das jeglicher Zu-
kunft entleert ist. _

Der gesellschaftliche Gesamtzusammenhang kommt auf verschiedene Weise ins
Bild. Dicht bis an die Elendssiedlung reihen sich die Betonwisten der toten Vor-
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stadte, ein Vorortszug donnert in kurzen Abstanden vorbei, in der Ferne ragt die Kup-
pel des Petersdoms empor, ein fahrender Handler bietet industrielle Plastikwaren feil,
eine Fernsehequipe dreht eine «Sozialreportage», die Polizei kommt und schnappt
sich einen Verdachtigen... Ein junges Madchen verkauft in der Stadt das Einzige, was
sie anzubieten hat, die jungen Manner gehen auf motorisierten Diebstahl. Verlogen-
heit, Ausbeutung, offene Gewalt, Anonymitat und Vermassung, alles tiberdacht von
der Lebensliige. Jeder dieser Elenden lebt mit seinem Traum: In der Substanz ein
humanes Verlangen, in der Form verwaltet durch industriell produzierte Kulturwa-
renidole.

Scola sucht die Verstummelung menschlichen Daseins auf elementarer Ebene auf:
Die Grossfamilie ist ursprungliche Lebensform, und die Utopie menschlicher Hoff-
nung geht nach dem freien Zusammenschluss aller Menschen. In diesem histori-
schen Dasein aber leuchtet Gluck nur in entfremdeter Form auf.

Scola wihlt mit der Kamera unkontrolliert — mit fahrigen Schwenks, mit hektischen
Schnitten, mit schreienden Grossaufnahmen und kalten Totalen — im Sumpf herum.
Plotzlich kann die Bewegung stolpern, die Kamera bleibt stehen, und das Bild ent-
leert sich in einen weiten Himmel, der in seiner Ambivalenz ungeheuer bedrtickend
ist, Ausweitung und Begrenzung zugleich.

Die einzelne Aufnahme erfasst die Wirklichkeit nicht als asthetisches Arrangement,
die Bilder sind schmutzig, kahl oder Uberfullt. Das destruktive Lebensprinzip der Dar-
gestellten bedingt unvermittelt die Form des Films. Ungeachtet jeder Sehkonvention
und Bildtradition filmt Scola, was ihm in die Kamera lauft. So gibt es auch keine
Handlung, die aus einer dramatischen Anlage einer Situation oder einer Psychologie
der menschlichen Begegnung sich entwickeln konnte. Die Situation ist immer ge-
schichtslos, ohne Perspektive. Die Psychologie des « Friss oder Stirb» gibt keine sub-
tilen Zwischentone her. Scola halt schonungslos das brunstige Rulpsen dieses bro-
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delnden Sumpfes fest — mehr will er nicht. Und das scheint mir gerade der wunde
Punkt zu sein.

Scoladreht einen Spielfilm, d. h. er setzt etwas in Szene: Hier muss nach der Stellung
des Autors gefragt werden. In der kinstlerischen Bewaltigung der Vorlage liegt das
Verhaltnis des Kunstlers zum «Stoffy wie zum Publikum. Scolas schonungslose
Harte ist bewundernswert, er biedert sich weder mit der einen noch mit der andern
Seite an. Aber in dieser totalen Verweigerung braucht er doch einen «Bodeny, auf
dem er stehen kann, von dem aus er die ideellen Koordinaten entwickeln kann, die
seine Optik fihren. Scolas ideologische Distanzierung ist eine zynische. Zynismus ist
farihn eine Art Notwehr. Die Absage an eine metaphysisch-schwammige, moralisie-
rende Solidaritat mit den Leidenden muss aber nicht bedeuten, dass es keine kon-
krete Solidarisierungsmoglichkeit gibt. Die stumpfe Bewusstlosigkeit der Lumpen-
proleten scheint auch Scolas Geschichtsbewusstsein zu durchdringen. Der wuch-
tige Angriff Scolas miundet in eine sinnlose Sackgasse.

Wohl kommt, wie erwahnt, der gesellschaftliche Gesamtzusammenhang ins Bild,
aber nur sehr allgemein, als Geflecht der gegenseitigen Verstrickung. Der gesell-
schaftspolitische Rahmen kann nicht in eine Argumentation eingehen, da diese im
Film nicht angestrebt wird, jener nicht von einer soziologischen Analyse durchdrun-
gen ist. Die Absage an Gefuhlsduselei und der Wille zur affektiven Anklage fuhren
Scola zu einem pathetischen Stillstand, der zur zynischen Fratze verkommt, d. h. die
Versteifung Scolas auf das Vorhandene fuhrt zur zynischen Resignation.

Scolas ideologische Optik ist gekennzeichnet durch das Fehlen einer soziologischen
Analyse: Politisch schlagt diese Abstinenz um in eine aktive Verschleierung. Das
Leben des Lumpenproletariats wird zum Schicksal verdinglicht und damit dem Zu-
griff entzogen. Die Verweigerung des Autors stilisiert Gesellschaft zum undurch-
dringbaren Herrschaftszusammenhang. Hatte Scola bei seinen Blicken auf die nahe
Stadt einen analytischen Zoom eingeschaltet, hatte sein Film die Utopie mensch-
lichen Glucks konkret nahren konnen, eine Utopie, die in den Vorstadtsimpfen ver-
schuttet dahinvegetiert. Jorg Huber

Stroszek
BRD 1977. Regie: Werner Herzog (Vorspannangaben s. Kurzbesprechung 78/13)

l.

Werner Herzogs «Stroszek» ist gleichzeitig ein einfacher und phantastischer, ein
komischer und pessimistischer, ein ergreifender und erschreckender, ein verzweifel-
ter und auch ein trostlicher Film. Wie in den meisten seiner vorangegangenen Wer-
ken schildert Herzog auch hier Aussenseiter, Randfiguren und Unangepasste, die mit
einer feindlichen Wirklichkeit nicht fertigwerden, die sich auflehnen, ausbrechen und
schliesslich doch wieder scheitern — Gefangene eines sich irre drehenden Karussells,
das sich nicht mehr abstellen lasst. Aber noch im Scheitern wachst diesen Geschla-
genen und Ausgestossenen eine Hoffnung wider alle Hoffnung und eine Wirde zu,
die sie aus ihrem Eigen-Sinn, ihrer Verweigerung und ihrer letztlich unzerstorbaren
Integritat beziehen. « Die Ballade vom armen Bruno S.» (Der Spiegel) ist ein Gleich-
nis vom menschlichen Streben nach Glick und Geborgenheit — «doch die Verhalt-
nisse, die sind nicht so.»

.

Nach zweijahriger Haft wird Bruno Stroszek (Bruno S.) ein Gelegenheitsarbeiter
und Hinterhofsanger, aus einem Berliner Gefangnis «in die Freiheit» entlassen. Er
nimmt Abschied von seinen Zellengenossen, bekommt seine Habe ausgehandigt —
Schlusselbund, Taschenmesser, Signalhorn... Der Gefangnisdirektor drischt mit Er-
mahnungen auf ihn ein und verlangt von Stroszek, als Gegenleistung fur die muhe-
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volle « Erziehungsarbeity an ihm, in Zukunft Wohlverhalten und Anpassung: Stroszek
soll sich sauber kleiden, das Bier wie den Teufel meiden und den Hosenlatz immer-
schliessen. Stroszek will auch mal was sagen, doch der Direktor lasst keine Unterbre-
chung seines Schwalls von Ermahnungen zu. Stroszek schluckt ein paarmal leer, ver-
dreht die Augen und ringt nach Worten, bis es schliesslich muhsam aus ihm hervor-
bricht: «Es lauft wie im Kreise !» Der sprachgehemmte, gehbehinderte Stroszek ware
dem sturen Entlassungsritual hilflos ausgeliefert, hatte er sich nicht ein Verhalten an-
gewohnt —Weghoren, Eigensinn, seltsam nachdruckliche Antworten auf stereotype
Fragen —, das ihn davor schutzt, von den « Normalen» einfach uberfahren zu werden.
Doch den «Kreis» wirklich.zu durchbrechen, gelingt ihm nicht —wie sich zeigen wird.
Trotz des «Grossen Ungarischen Ehrenwortes», das er dem Direktor gegeben hat,
lenkt Stroszek seine Schritte vom Gefangnistor weg schnurstracks in eine Bier-
kneipe. Dort trifft er die Dirne Eva (Eva Mattes), die von zwei Zuhaltern drangsaliert
wird. Er nimmt sie mit in seine mit Musikinstrumenten und einem perfekt sprechen-
den Beo bevolkerte Wohnung, die wahrend seiner Haft von seinem Nachbarn, dem
alten, verhutzelten Herrn Scheitz (Clemens Scheitz), betreut worden ist. Stroszek
singt in engen, trostlosen Hinterhofen seine Moritaten zur Ziehharmonika. Die bei-
den Zuhalter stobern Eva in ihrem Schlupfwinkel auf. Brutal misshandeln sie Eva und
Stroszek und verwisten.die Wohnung. Niedergeschlagen sucht Stroszek Trost bei
einem alten Arzt, der ihm rat, eine feste Arbeit zu suchen. Die Begegnung findet in
einer Entbindungsanstalt statt: Der Arzt druckt behutsam und zartlich ein zu fruh
geborenes Kind an seine Brust und sagt, aus dem konne sogar noch einmal ein Bun-
deskanzler werden. Stroszek (und der Zuschauer) erfahrt in dieser ungeheuer inten-
siven, intimen Szene, dass auch der armseligste Mensch lebens- und liebenswert ist.
Und in den Greifreflexen des Kindes zeigt sich das Bedurfnis des Menschen nach
Halt, Sicherheit und Geborgenheit. Auch Stroszek hat dieses Bedurfnis, aber die
Umwelt verweigert ihm, es zu erleben. Halbtot geschlagen, inmitten von verstimm-
ten und zerbrochenen Instrumenten, ist Stroszek schliesslich bereit, mit Eva und dem
Rentner Scheitz nach Amerika auszuwandern, nach Railroad Flats (eigentlich Plain-
field/Wisconsin), wohin den alten Mann dessen Neffe zum Besuch eingeladen hat.
Amerika erscheint den dreien als Land der Verheissung, der Hoffnung, der Freiheit
und des Glicks. Das Geld fiir die Uberfahrt besorgt Eva, indem sie bei frauenlosen
Turken «anschaffen» geht...

M.

Das wunderliche Trio ist von dem machtigen New York fasziniert — Stroszek blast zur
Feier der Ankunft wacker in sein Signalhorn. Aber bereits musste er erfahren, dass
Amerika wohl auch nicht ganz das ist, was er sich ertraumt und erhofft hat.«Was ist
das fur ein Land, das dem Bruno seinen Beo beschlagnahmen tut» —mit diesem Satz
kundigt sich Stroszeks (berechtigte) Skepsis gegeniiber dem Land an, in dem er wie-
derum der Verlierer sein wird. Durch grandios photographierte Landschaften, die
durch ihre Weite, Ode und Kargheit in Bann schlagen, fahren die drei ihrem Ziel nahe
der kanadischen Grenze entgegen. Stroszek findet Arbeit in der Reparaturwerkstatt
des Neffen, Eva ist als Serviererintatig,und Scheitz widmet sich hingebungsvoll sei-
nen spinnigen Experimenten vom «tierischen Magnetismus». Als das Trio in ein
21 Meter langes, fixfertig eingerichtetes Mobile Home mit Farbfernseher und Pol-
stermobeln einziehen konnen, scheint sich der Traum vom kleinen gemeinsamen
Gluck zu erfullen. Aber dieses Gllck ist auf Sand gebaut, die trostlose Umgebung
alles andere als eine heile Welt. Der Neffe erzahlt von vier oder flinf Mordern, die sich
in dem gottverlassenen Nest herumtreiben sollen. Mit einem Metalldetektor sucht er
sonntags nach den Uberresten der Opfer. Seit Jahren liegen zwei Farmer eines Strei-
fen Brachlandes wegen miteinander im Streit. Das Gewehrim Anschlag, belauern sie
sich auf ihren Traktoren. Stroszek beginnt auch diese Umwelt als menschenfeindlich
zu erleben. «lch verstehe diese Sprache nicht,» sagt er, «aber da ist irgendwie eine
Tucke drin.» .
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Stroszek gerat mit der Ratenzahlung in Rickstand. Aus dem Traum, in Amerika
schnell zu Wohlstand zu gelangen, ist nichts geworden. Eva, die praktische, nichtern
uberlegende, anpassungsfahige, aber auch am ehesten korrumpierbare Frau, macht
Abstecher in ihren alten «Beruf». Unter den Lastwagenfahrern finden sich genug
willige Kunden. Denn der Mann von der Bank sagt hoflich, aber unerbittlich: « We
need the money». Stroszek ist traurig und stellt klarsichtig fest: «Nichts ist besser
geworden. Hier wird man auf die feine Art geschlagen, was noch schlimmer ist als im
Heim.» Wieder ist er kabgemeldety. Eva verschwindet mit fidelen Fernfahrern nach
Vancouver. Das mobile Heim wird versteigert (von Ralph Wade aus Colorado, dem
Weltmeister der Viehauktionatoren, Uber den Herzog 1976 den Dokumentarfilm
«How Much Wood Would a Woodchuck Chuck» gedreht hat), mit einem rasenden
Zahlen-Singsang, der wie eine « Liturgie des Kapitalismus» (H. C. Blumenberg) zele-
briert wird. Das Heim auf Radern, dieses Symbol des kleinen burgerlichen Glucks,
wird wieder abgeschleppt.

Herr Scheitz versteht die Welt nicht mehr und zieht auf seine Weise Schlisse: «Die-
ser Verschworung wird jetzt Einhalt geboten !» Weil der Aufstieg mit ehrlicher Arbeit
nicht geklappt hat, versuchen sie es mit der anderen Moglichkeit Amerikas, der
Gangster-Karriere. Sie improvisieren einen Raububerfall und kaufen mit den erbeu-
teten 22,32 Dollar im Supermarkt auf der andern Strassenseite einen Truthahn. Da
fallt Herr Scheitz der Polizei in die Hande. Mit wlrdevoll-gelassener Entrustung fragt
erdie Polizisten, als kdamen sie geradewegs von einem andern Planeten: « Wer hat Sie
geschickt?» Dann wird er in Handschellen abgeflihrt, wahrend Stroszek, das Ge-
wehr und den tiefgefrorenen Truthahn im Arm, entkommt. In einem geklauten Truk-
ker fahrt er allein durch Kalte, Nacht und Nebel bis ins Indianerreservat Cherokee in
Northcarolina, dieser klaglichen Endstation eines Volkes, das sich nicht anpassen
wollte und deshalb von Starkeren ausgestossen und zerstort wurde. Wahrend sich
der in Brand geratene Lastenschlepper fuhrerlos im Kreise dreht, die dressierten Hiih-




ner, Enten und Kanihchen in der Schaubude des Indian Museum ihre zwanghaften
mechanischen Bewegungen ausfuhren und der von Stroszek in Gang gesetzte Ses-
sellift leer den Hugel hinauf- und hinunterfahrt, macht der in einem Sessel sitzende
Stroszek seinem Leben ein Ende. Es ist seine letzte, endgliltige Geste der Verweige-
rung und Verzweiflung. Angesichts einer sich ausweglos und sinnlos irre drehenden,
entmenschlichten Welt bleibt Stroszek nur die Ohnmacht des Schwachen.

V.

Bruno Stroszek ist in vielem identisch mit dem Kaspar Hauser in « Jeder fiir sich und
Gott gegen alle». Beide werden von Bruno S. dargestellt, der in diesen Gestalten in
einzigartiger Weise seine eigene Erfahrung und ldentitat zur Darstellung bringt. Der
1932 unehelich in Berlin geborene Bruno S. hat den grossten Teil seines Lebens in
Heimen und Anstalten verbracht, bis er 1958 als «geheilt» in die Gesellschaft entlas-
sen wurde. Dieser erratischen und vollig eigenstandigen Personlichkeit verdanken
die beiden Herzog-Filme Wesentliches. Auch Clemens Scheitz, der bereits kleinere
Rollen in «Jeder fur sich und Gott gegen alle» und «Herz aus Glas» verkorpert hat,
spielt mehr sich selber als bloss eine Rolle.

Bruno Stroszek ist gescheitert auf seiner Suche nach Behausung, Geborgenheit und
einem sinnvollen, erfullten Leben, das mehr ist als blosses «Existieren». Er und Herr
Scheitz, diese zwei reinen Toren und'seltsamen Heiligen, sind Fremdlinge geblieben
in einer Welt, die fur solche Sonderlinge und Unangepasste keinen Platz hat. Dabei
sind sie in ihrer storrischen Wurde und ihrer eigensinnigen Beharrlichkeit, mit denen
sie ihre Identitat zu bewahren suchen, die einzigen «Normaleny in einer kaputten
Umwelt, in der jeder des andern Feind ist und, eingespannt in das todliche System
von Leistung und Konsum, ein uneigentliches, entfremdetes Leben lebt. Weil Werner
Herzog die Wirklichkeit aus der verstorten und doch hellsichtigen Perspektive der
beiden Aussenseiter schildert, gelingen ihm eindringlichste Szenen und Bilder, die
Teile unserer Zivilisation als abgrundiges Irrenhaus entlarven. Wie in «Aguirre, der
Zorn Gottes» und in dem Kaspar-Hauser-Film «Jeder fur sich und Gott gegen alley,
dem «Stroszeky thematisch sehr nahe steht, beweist Herzog auch hier seinen eigen-
willigen Sinn fur unerhorte Begebenheiten und nie gesehene Bilder. Dabei erzahlt er
prazis, klar, einfach und schlicht, wie es einer Ballade entspricht. Dadurch ist «Stros-
zek» leichter und unmittelbarer zuganglich als der visionare, verschlusselte Vorgan-
ger «Herz aus Glas», obwohl Herzog noch immer gelegentlich allzu viel Symbolik
anhauft. :

Viele Elemente von Herzogs privater Mythologie — so etwa die Ausweglosigkeit
signalisierenden Kreisbewegungen von Fahrzeugen, die Huhner usw. —, die der
Autor seit « Lebenszeicheny» (dessen Hauptfigur Ubrigens auch Stroszek heisst) und
«Auch Zwerge haben klein angefangen» entwickelt hat, finden sich auch in «Stros-

Filmwerkschau Solothurn

Zum sechsten Male findet in Solothurn am 17./18./19. Marz 1978 die «Schweizeri-
sche Filmwerkschau Solothurn» statt. Diese Veranstaltung will in erster Linie den
jungen unabhangigen Filmemachern Gelegenheit bieten, ihre Werke (Super-8 mm,
Video, Tonbildschau) offentlich vorzufihren. Mit ihren Gesprachen und Diskussio-
nen stellen die sogenannten kleinen Filmtage ein geeignetes Forum dar, Kontakte zu
knipfen und Erfahrungen auszutauschen. Die sechste Filmwerkschau wird zudem
aller Voraussicht nach den ersten schweizerischen Super-8 und Videokatalog pra-
sentieren konnen, der den Filmern helfen soll, ihre Werke besser auswerten zu kon-
nen. Teilnehmer, die einen Film zeigen wollen, werden gebeten, Anmeldeformulare
sowie weitere Auskunfte Uber die folgende Adresse zu verlangen: Schweizerische
Filmwerkschau Solothurn (SFS), Postfach 414, 4500 Solothurn 1.
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zek». Bei diesem Regisseur eher unerwartet sind der verhaltene, irre Witz und der fast
chaplineske Humor, die diesen Film so menschlich und liebenswert und bei aller Tra-
gik und Bitterkeit letztlich so trostlich machen. Wenn das unangepasste Verhalten
von Stroszek und Scheitz die Absurditat mancher Seiten unserer Zivilisation entlarvt,
«so entwickelt sich Komik, aber keine denunzierende, sondern eine befreiende, aus
standigen Kollisionen zwischen Wunschdenken und Wirklichkeit, zwischen irrealem
Traum und realem Alptraum» (H. C. Blumenberg in der «Zeit»). Werner Herzog ist
Moralist, der beharrlich fur Menschlichkeit und humane Werte pladiert, der die Emp-
findsamkeit und Herzenswarme auch in jenen aufspurt, die von der ublichen Gesell-
schaft ublicherweise abgeschrieben werden. Er verfligt uber eine schopferische
Phantasie und Imaginationskraft und ein handwerkliches Konnen, die in dieser Ver-
bindung heute wohl nicht nur im deutschen Film einzigartig sind. Franz Ulrich

Ta’ det som en mand, frue! (Nehmen Sie es wie ein Mann, Madame!)

Danemark 1975. Regie: Mette Knudsen, Elisabeth Rygaard, Li Vilstrup (Vorspann-
angaben s. Kurzbesprechung 77/336) '

Ellen Rasmussen ist eine flinfzigjahrige Frau aus dem Mittelstand. Sie ist Hausfrau in
einer Durchschnittsehe und hat erwachsene Kinder. Besondere Merkmale: keine.
Die Kinder sind ausgeflogen, sie bleibt allein zurick mit ihrem Mann, erledigt die
alltaglichen Hausarbeiten mit stereotyper Routine. Doch der Schein trugt: Ellen ist
nicht glucklich, sie fuhlt sich leer, isoliert, unbefriedigt und in ihrem Dasein nicht
ausgefullt, weiss aber nicht genau warum.

Das danische Autorenkollektiv « Rote Schwester» geht im Film «Nehmen Sie es wie
ein Mann, Madame !» dieser Frage nach. Der Film schildert in einer Collage von spre-
chenden Ausschnitten ein Alltagsprotokoll dieser Hausfrau. Ellen macht die Betten,
wascht das Geschirr, reinigt Boden und Mobel und entfernt den Staub von den Zim-
merpflanzen. Die Eintonigleit dieser Arbeit wird dem Zuschauer unmittelbar be-
wusst, denn die Bilder sind in der Abfolge von extremer Langeweile, und man hofft
auf eine «Erlosung», auf dass etwas geschieht. Fur Ellen jedoch geschieht die ganze
Zeit etwas: Es ist ihr Alltag, die ihrzugeschobene Aufgabe. Ellen trinkt einen Schluck
Schnaps, scheint aufzuatmen, sie blickt aus dem Fenster — und sieht in einem Hof
Wasche hangen, von einer Hausfrau gewaschen, von ihr zum Trocknen aufgespannt.
Wird dieser hausliche Alltag durchbrochen von Ereignissen, die von aussen eindrin-
gen, ist Ellens Funktion vorbestimmt. Sie findet keine Maoglichkeit, ihre eigene Per-
sonlichkeit, ihre Bedurfnisse umzusetzen. Beim Skatabend ihres Mannes hat sie im
Hintergrund, in der Kuche, zu wirken, und man rechnet mit ihrem Funktionieren. Sie
muss fur Atmosphare sorgen: Mit gefilltem Bauch lasst sich besser Karten spielen.
Nach getaner Arbeit hat sie sich zuruckzuziehen... _
Geht Ellen mal mit ihrem Mann aus, zu Freunden etwa, sind dies seine Freunde,
durch ihn wird der Anlass bestimmt, so auch das Gesprach. Die Frau kommt der Voll-
standigkeit halber mit (man ist doch verheiratet) und ubernimmt die Aufgabe der
Zimmerpflanze: Sie dient der anmutigen Dekoration. Ihre Prasenz und ihre Funktion
als stille, aber aufmerksame Zuhorerin animiert den Mann zu erhohter Eloquenz, die
mannliche Selbstdarstellung erfullt sich in der schmeichelhaften Gegenwart des be-
wundernden Publikums. Sollte sich ein Gesprach unter den Frauen ergeben, wird
dies, wenn es sich im Rahmen halt, glitig-herablassend toleriert: «So, macht ihr ein
Schwatzchen ?»

Falls das Unbehagen der Frau die alles nivellierende Decke der Lebenslige durch-
bricht, hat die Gesellschaft Erklarungsmodelle und Gegenmittel in perfekter Ausfih-
rung zur Hand: Die Wechseljahre — rein biologisch bestimmt natlrlich — sind be-
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kannt, es gibt Beruhigungsmittel in jeder Form und im Notfall hilft auch ein Haus-
tier... Dieser erste Teil des Films zeigt uberzeugend, wie die Frau in einem vorbe-
stimmten Rahmen zu funktionieren hat, und wie man(n) Ansatze zu personlicher
Eigenstandigkeit in Scheinbefriedigung zu kanalisieren weiss.

Ellen traumt eine phantastische Vision: Mann und Frau werden in ihren privaten und
gesellschaftlichen Rollen ausgetauscht. Die Frau sitzt am Chefpult, die Schreibma-
schinen im Vorraum sind von Mannern besetzt; Frauen lassen sich zu Hause bedie-
nen und brauchen den Mann zu momentaner sexueller Befriedigung und so weiter.
Ellen erwacht aus dem Traum mit einem Schrei: «Nein!!» Sie erleidet einen Nerven-
zusammenbruch. Der Rollentausch ist nicht das erstrebte Ideal: es war kein Wunsch-
traum, eher ein Alptraum.

Dies ist wohl der schwierigste Teil des Films, bei dem die meisten Missverstandnisse
entstehen konnen. Die Autoren versuchten durch diese Umdrehung des Alltaglichen
das Selbstverstandliche zu verfremden und dadurch diese Diskrepanz der kritischen
Erkenntnis zuzufuhren. Die Groteske zeigt erst, wieviel unhaltbare Zustande allge-
mein als naturlich akzeptiert werden. Ich komme noch weiter unten auf diesen Teil zu
sprechen.

Ellen Rasmussen sucht Arbeit. Nach muhevoller Wanderung durch die Institutionen
und nach erniedrigenden Befragungen in Personalburos findet sie endlich einen Job.
Der Weg dorthin fuhrt sie auch den Ursachen ihres Leidens naher; sie beginnt klarer
zu sehen. Als sie sich an einem Streik beteiligt, wird sie entlassen. Der Schluss des
Films zeigt sie an der Seite ihres Mannes, mit dem Enkel auf dem Arm. Ellen bricht
also nicht radikal mit allem und doch zeigt ihr Blick, dass sie eine qualitative Wand-
lung durchgemacht hat: Sie hat eine personliche ldentitat gewonnen, auf der sie
weiterschreiten und aufbauen kann.

Das danische Frauenkollektiv drehte in gemeinsamer Arbeit einen Film aufgrund
eigener Erfahrungen, Interviews und Sozialstudien, der sich zum Ziel setzt, weder
Patentlosungen zu formulieren, noch die Manner pauschal zu vermiesen. Der Film
ruft zu grundlegender Solidaritat der Frauen auf, zeigt, dass ein gegenseitiges Ver-
trauen primar, aber nicht selbstverstandlich ist. Der Film geht von der Situation der
Generation unserer Mutter aus und trifft damit ein wichtiges Problem: In diesem
Alter Fragen an die eigene Existenz zu stellen, braucht grossen Mut, und nicht immer
finden die jungen Gruppen der Frauenbewegung den Ton und das Gehor fur diese
Generation und ihre Probleme.

*

« Waren wirklich die Filme, die mit dem Geschaft nicht mitspielen, in manchem unge-
schickter als dessen glattpolierte Waren, so ware der Triumph erbarmlich...»
(Adorno) .

Technisch gibt es am Film sicher einiges zukritisieren,ganz abgesehen davon, dass er
von 16 auf 36 mm aufgeblasen ist). Der Film, der zuviel durch den Dialog und wenig
durchs Bild sagt, vernachlassigt das Bild allgemein: Die Vermittlung wird zu sehr der
Botschaft gegenlber zuriickgestellt. Hierin liegt Gbrigens eine allgemeine Gefahr
sozial engagierter Filmer — ich denke hier beispielsweise an Ziewer.

In diesem Zusammenhang frage ich mich, ob es nicht gefahrlich ist, wenn man, aus
einer Wirkungsabsicht heraus, sich kommerziellen Schemen so ausschliesslich un-
terwirft. Frauenfilme wie Yvonne Rainers «Kristinas Talking Pictures» etwa oder
Valie Exports «Unsichtbare Gegner» versuchen die weibliche Erfahrung formal um-
zusetzen. Diese Suche nach formaler Entsprechung ermoglicht letztlich den Frauen
die Kamera zu erobern, das heisst ihren Ausdruck zu finden (Ohne gleich wieder zu
systematisieren und von einer weiblichen Asthetik zu sprechen!). Das Problem ist,
wie und wo der Film eingesetzt wird. Ich hoffe, dass im Norden mit dem Film konkret
gearbeitet wird. Hier in der Schweiz verkimmert der Film in Studiokinos zur Gebets-
mubhle.

Es ist schwierig, als Mann diesen Film zu besprechen. Es besteht die Gefahr, dass
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jede Kiritik a priori eine unbeabsichtigte Tendenz erhalt und dass die positive Beurtei-
lung als wohlwollendes Schulterklopfen eines typisch mannlichen Besserwissens
missverstanden wird.

Wenn der Unterschied Mann-Frau nicht biologisch neutralisiert werden soll, muss,
wie das im Film geschieht, die je spezifische Rollenfunktion von Frau und Mann in
der historischen Situation untersucht werden. Es gibt aber in diesem historischen
Rahmen des Patriarchats — vielleicht gerade als Folge dieser Herrschaftsform — den
Mann als Betroffenen. Ich will hier weder Uber den Mann schreiben, noch diesen
entschuldigen. Ich will hier nur andeuten, dass ich den Film als Betroffener, also sub-
jektiv aus meiner Erfahrung, betrachten muss. Unsere Generation erlebte nach dem
Bad in der linken Theorie, indem man sich von den Schlacken burgerlicher Vergan-
genheit zu reinigen glaubte, die Bewegung der neuen Sensibilitat und indirekt auch
die Frauenbewegung. Oft sind diese Erlebnisse sehr direkt und schmerzhaft: Dieser
Erfahrungsbereich wird zu einem Teil auch unseres alltaglichen Lebens.

Der Film wirkt auf mich dort am uberzeugendsten, wo er von den alltéaglichen Leiden
der betroffenen Frau spricht. Ich glaube, dass jede revolutionare Veranderung von
einer realen Utopie individueller Identitat ausgehen muss, aus der die systematisie-
rende Organisation und Strategie folgt.

Ich frage mich, warum ich Uber die komische Verfremdung im Mittelteil des Films nur
oberflachlich lachen konnte. Der Traum hat fir mich etwas von einem Kasperlethea-
ter mit Holzpuppen: Dieses Typenspiel mit den grossen Gegensatzen mag didaktisch
ein gutes Modell sein. Werden aber in diesem Teil die Frauen nicht unterschatzt? Ist
es nicht wirkungsvoller, an den versteckten, intimen Erfahrungen anzusetzen? Der
groteske Traum war fur mich zu theoretisch, zu papieren: Die plakative Ironie ver-
kommt zum Gag, der augenblicklich ist und stehen bleibt. Im genauen Ausleuchten
der intimen Augenblicke, der personlichen zwischenmenschlichen Erfahrungen fin-
det die Verbindung von subjektiver Erfahrung und sozialer, das heisst historischer
Objektivierung statt. Ich bedaure, dass der Film sich nicht auf diese Ebene konzen-
triert hat. Ich denke hier etwa an das eindruckliche Beispiel des ungarischen Frauen-
films «Kilenc honap» (Neun Monate) von Marta Meszaros.

Anfang und Schluss des Films « Nehmen Sie es wie ein Mann, Madame !» gehen von
der Erfahrung Ellens aus. Hier gibt es Moglichkeiten fur den Zuschauer, mitzuftihlen
und mitzudenken, zu erkennen, sich emotional zu engagieren. Ich kann mir zwar vor-
stellen, dass der Schluss nicht den Theoremen des dogmatischen Feminismus ent-
spricht, vielleicht aber trifft er viele Frauen, die nicht das «Privileg» haben, dogma-
tisch denken zu konnen. Jorg Huber

Zweimal Jesus von Nazareth
The Passover Plot (Jesus von Nazareth/Die Passah-Verschworung)

Israel/USA 1975. Regie: Michael Campus (Vorspannangaben s. Kurzbesprechung
1818)

Jesus of Nazareth (Jesus von Nazareth)

USA/Italien 1977. Regie: Franco Zeffirelli (Vorspannangaben s. Kurzbesprechung
78/6)

Gleich zweimal tauchte in der Kinoreklame des Christmonats der Name Jesus von
Nazareth auf. Autoren der beiden Filme mit denselben (deutschen) Titeln sind einer-
seits der Englander Michael Campus (33), derseit 1972 Dokumentarfilme furs Fern-
sehen dreht, andererseits der Italiener Franco Zeffirelli (54), dessen Familie vater-
licherseits Leonardo da Vinci zu ihren Vorfahren zahlen soll. Wer sich beide Filme
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anschaut (sofern er die Zeit dazu findet, da Zeffirellis Werk in zwei Teilen von je drei
Stunden Dauer zur Auffiuhrung gelangt), setzt sich einem Wechselbad von revolutio-
narer Glut und romantischem Bilderrausch aus.

Michael Campus drehte auf den Originalschauplatzen in lIsrael, stellte judisches
Brauchtum mit grosser Genauigkeit dar, arbeitete aber sonst frei nach der Vorlage
«Die Passahverschworung» von Hugh Schonfield («The Passover-Ploty). Zeffirelli,
dem die Dreherlaubnis in Israel verweigert wurde, filmte in Marokko und versuchte,
dem biblischen Erzahlfaden genau zu folgen.

Das Werk von Campus ist sozusagen eine freihandige Gestaltung, in der der Betrach-
ter stellenweise die neutestamentlichen Berichte kaum mehr zu erkennen vermag.
Romische Reiterhorden durchziehen mordend das judische Land, wahrend prophe-
tische Verwiinschungen ausgesprochen werden. Rebellen werden am Kreuz hinge-
richtet vor Zuschauern, unter denen man bereits das Gesicht des Jesus von Nazareth
erkennen kann. Damit ist auch schon ein Signal gesetzt: die Nahe dieses Jesus zu
den Verschworern. Johannes der Taufer begegnet Jesus nach dessen grossem
Fasten in der Wuste, tauft ihn im Jordan durch Untertauchen. Nun sammelt Jesus
seine Junger im Dunkeln, setzt durch eine Blindenheilung ein Zeichen fur seine Voll-
macht, nimmt teil an einem Beschneidungsfest mit frohem Tanz, flichtet vor dem
nachdrangenden Volk auf den Sée Genezareth, um schliesslich im Triumphzug nach
Jerusalem zu ziehen, wo er durch Vermittlung eines Jungers sich mit einem politi-
schen Revolutionar trifft. Obwohl! er Gewalt ablehnt, wird er zu einer Art Kollabora-
tion gedrangt. Wahrend die Anfuhrer die Romer durch Legen eines Brandes ablen-
ken, bricht Jesus mit seinen Jungern (Tempelreinigung) in den Tempel ein, schiebt
die trennenden Vorhange beiseite und stosst bis ins Allerheiligste vor (wo er mit sei-
ner Schar in einem blutigen Handgemenge von der Tempelwache gefangen genom-
men wird). Nur Eingeweihten oder Fachleuten wird klar, dass damit der direkte Zu-
gang des Menschen zu Gott (ohne priesterliche Vermittlung) symbolisch dargestellt
werden soll.

Nach der Verurteilung wegen Blasphemie durch den Hohen Rat (Sanhedrin) wird
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Jesus an Pontius Pilatus ausgeliefert, der ihn auf Wunsch des Volkes zum Kreuzestod
verurteilt. Nach drei Tagen beginnt der Scheintote wiederum zu leben, dies in Ge-
genwart des Arztes Jakobus, der ihm ein Betaubungsmittel gereicht hat, und des
Judas, der mit dem Verrat einen Auftrag ausfuhrte. Jesus wird in dieser Darstellung
nach der von Adolf Holl (Jesus in schlechter Gesellschaft) vertretenen These als Kri-
mineller hingerichtet. .

Das ganze Drama wird zugig wie ein Politthriller erzahlt. Durch harte Schnitte mit
billigen, zum Teil brutalen Dramatisierungseffekten (viele Gross- und Nahaufnah-
men) wird die Geschichte des Jesus von Nazareth vor allem als ein Ereignis geschil-
dert, das in die Nahe einer politisch-religiosen Revolte gerat. Das von Jesus selber
ausgesprochene Gebot der Gottes- und Nachstenliebe kommt nur gegentber seinen
engsten Anhangern in der Solidaritat zum Tragen, bleibt sonst jedoch nur verbale
Aussage. Die Einzelheiten der Kreuzigung wurden mit einer brutal nahen Kamera
aufgezeichnet. Vollig daneben gegangen ist die Taufsequenz, wo bei der Ganztaufe
Jesu der Akt des Auftauchens durch pathetische Zeitlupenaufnahme zum Wasser-
spektakel umfunktioniert wird.

Diese soziologische Betrachtungsweise des Geschehens lasst Jesus und seine Leute
in eine Solidaritat mit den gewalttatigen Revolutionaren hineingleiten (oder spielt
mit dieser Annahme). Sie erweckt den Anschein, als hatte es bei Jesus eine Solidari-
tat mit den Unterdruckten um jeden Preis (auch den der blutigen Gewaltanwen-
dung) gegeben, wahrend jede Solidaritat Jesu mit Geknechteten aufein Ziel gerich-
tet yvar. Es gab nie eine Solidaritat rein um der Solidaritat willen, sondern nur Solida-
ritat im Blick auf eine totale gewaltlose Umwandlung (individuell und gesellschaft-
lich) auf das «Reich Gottes» hin.

Waiahrend Campus als Darsteller «keine verbrauchten Gesichter» will und darum
wenig bekannte Schauspieler wahlte (Pasolini nahm Leute aus dem Volk), hat Zeffi-
relli fur seine kostspielige Fernsehproduktion (Koproduktion mit Grossbritannien fir
etwa 22 Millionen Franken), die an Ostern 1977 von gut 21 Millionen Englandern
gesehen wurde, eine Elite von Stars wie etwa Robert Powell als Jesus, Anthony
Quinn als Hohepriester Kaiaphas, Lawrence Olivier als Nikodemus usw. verpflichtet.
Zeffirelli erzahlt das Leben des Jesus von Nazareth vollig anders, nahe den neutesta-
mentlichen Berichten, besonders des Johannesevangeliums in grosser epischer
Breite: die Vorgeschichte nach Lukas, die Geburtsgeschichte mit alten Zusatzen aus
der Tradition, den Kindermord zu Bethlehem, das Gewinnen von Jingern, die Tatig-
keit in Galilaa, die Wunderberichte bis zur Passionsdarstellung am Passahfest in
Jerusalem und das Pfingstgeschehen. Auffallig ist, dass der Italiener mit besonderer
Sorgfalt die Gestalt des zuerst widerspenstigen Petrus zeichnet, der im entscheiden-
den Augenblick seinen Herrn verleugnet, dann aber bitter bereut. Die Stelle, in der
Petrus bei der Verhaftung dem Knecht des Hohepriesters namens Malchus mit des-
sen Schwert ein Ohr abschlagt, ist weggelassen und das Jesuswort vom Schwert
(«Wer das Schwert braucht, wird durch das Schwert umkommen...») in einen andern
Zusammenhang gestellt. Wird Petrus hier geschont? Im ganzen sind die neuen Zu-
sammenhange nicht ungeschickt gestaltet und erscheinen meist auch motiviert.
Wahrend Campus die Schuld am Tode Jesu der regierenden Clique, vor allem dem
Romer Pontius Pilatus zuschiebt, findet man bei der Zeffirelli-Version den Sanhedrin
und das Volk der Juden stark belastet. Sind das nicht zumindest interessante, wenn
nicht signifikante Unterschiede?

Zeffirelli schildert in prachtigen Bildern von raffaelischer Schonheit Land und Leute
und taucht Christus in den berihmten Rembrandtschen Lichtglanz. Man durch-
schreitet mit ihm ein Stiick Geschichte der europaischen Malerei. Im Gegensatz zu
der kahlen Steinwiste bei Campus, die die Harte eines unterdruckten Lebens signali-
siert, schreiten die Junger bei Zeffirelli durch romantische Olivenhaine, die in Uberra-
schender Perspektive photographiert sind. ‘Prachtbilder mit Wustenpatina lassen
Jesus und sein Volk romantisch verschwommen erscheinen. Aber die Geschichte ist
furs breite Volk erzahlt, zum andachtigen Mitgehen, mit einem Jesus als Heiland der
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Sonntagsschule, kraftig und schon gezeichnet. Das Ganze ist ein Sechsstunden-Bil-
derbogen von zum Teil berauschender Schonheit, breit die Wundertatigkeit, hypno-
tisch beschworend die Blicke des Meisters aus wasserklaren Augen. Bewegte An-
dachtsbilder im Herz-Jesu-Stil, aber nichts, was zu neuen Einsichten, zum Umden-
ken und Uberprifen seiner eigenen Lebenssituation fuhren wirde.

Zwei neue Beitrage in derlangen Reihe der Umsetzungsversuche der Evangelien ins
Medium Film: Sie kommen beide nicht an Pasolinis Verfilmung des Matthaus-Evan-
geliums heran, wenn auch dort Einwande zu machen waren. Was uns jetzt geboten
wird, ist einerseits ein ziemlich missglicktes Umfunktionieren von Jesus Christus zu
einer Art Revolutionar, andererseits eine an der Oberflache bleibende Nacherzahlung
der Ereignisse um Jesus von Nazareth im Zuckergussstil, welche vielleicht noch den
Sinn haben konnte, dem des Lesens entwohnten Massen-Christen den wichtigsten
Stoff des Neuen Testamentes in Fernsehform zu tbermitteln. Ob es uberhaupt je
moglich ist, diese wie ein Ferment im Teig der Welt wirkende Personlichkeit mit
ihrem Gedankengut im Film einzufangen? Inkarnation, das heisst Menschwerdung
der gottlichen Liebe, kann wohl uberhaupt nicht mit ausschliesslich historischen
Ruckgriffen dargestellt werden, sondern muss auch im Medium Film in unsere Zeit
hinein neu geschehen. Dolf Rindlisbacher

FORUM

Gewalt in den Medien

Wie weit bewirkt die Darstellung von Gewalt und Aggression in den Massenmedien
die Verhaltensweise der Rezipienten in Konfliktsituationen ? Die Diskussion um diese
Frage ist in einer Zeit zunehmender Brutalisierung in vielen Lebensbereichen erneut
in Bewegung geraten. Die widerspruchlichen Forschungsergebnisse, die — der nach-
folgende Artikel versucht dies zu erharten — vielleicht auch das Resultat einer fal-
schen oder zumindest ungenauen Fragestellung sind, konnen uns nicht hindern, die-
ses Thema aufzugreifen. Es sollen in diesem Jahr in loser Folge Beitrage zur Proble-
matik der Gewalt in den Massenmedien in unserer Rubrik « Forum» erscheinen.
Dabei mochten wir Sie, liebe Leser, ermuntern, an dieser Diskussion teilzunehmen,
uns ihre Erfahrungen und Ansichten mitzuteilen. Den Anfang macht ein Beitrag un-
seres Mitarbeiters Jirg Prisi, der mit einigen Gedankenanstossen die Auseinander-
setzung lancieren will.

Im bekannten Zeit- und Sachrafferstil hat das bundesdeutsche Nachrichten-Maga-
zin «Der Spiegely am 12. Dezember 1977 unter dem Titel « Fernsehen und Gewalt»
(«Weckt die Gewalt im Fernsehen Brutalitat und Kriminalitat bei Fernsehzu-
schauern?») die gleichen heissen Kartoffeln, die ein solches Thema mit sich bringt,
(nach immerhin neun Seiten) mindestens ebenso heiss wieder fallen lassen. Beden-
kenswert scheint dabei weniger der Umstand, dass sich heute weder die Offentlich-
keit, noch eine mehr oder minder immer noch sakrosankte Wissenschaft dartiber
sicher sind, wie Gewalt in jeder Form —speziell aber in den Medien — begegnet wer-
den soll. Viel dringender stellt sich eher die Frage, warum denn der Begriff der « Ge-
walt» an sich bereits in einer Weise «offentlich stabilisiert» scheint, als handle es sich
hier um einen sachlich klar umgrenzten und ebenso real fassbaren Gegenstand, der
«lediglich» noch in seinen engeren und weiteren gesellschaftlichen Bezligen gesi-
chert werden muss.
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