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Films insofern schmerzlich erfahren, als
die Reichweite beider Ausdrucksmittel
bei uns eingeschrankt bleibt auf jenes
Publikum der unteren und der oberen
Mittelklasse, dem sie entstammmen. Die
unteren Schichten, die viele von uns,
auch von der gewahlten Thematik her,
erreichen moéchten, konnen nicht lesen,
haben kein Kino zur Verfugung oder
kein Geld, um ins Kino zu gehen. So
bleiben wir Kulturschaffende Gefan-
gene unserer Herkunft und unseres Mi-
lieus. Das sind Widerspriche, unter de-
nen wir leiden, mit denen wir aber vor-
derhand in der indischen Gesellschaft
zu leben haben. Frage mal die Bewoh-
ner eines Dorfes, wie viele von ihnen
«Pather Panchali» kennen oder sogar
gesehen haben ...

Nun wurden aber gerade auch in landli-
chen Gegenden wertvolle Filmexperi-
mente mit Dorfbewohnern durchge-
fuhrt. Ich denke zum Beispiel an das
«Festival des Weltkinos», das vor kur-
zem im Dorf Heggodu im Staat Karna-

taka von einer lokalen Kulturgruppe or-
ganisiert worden ist.

In Sudindien gibt es tatsachlich Film-
klubbewegungen, die mit 16mm-Filmen
in dorflichen Gegenden operieren. Den
Auftakt dazu hat Adoor Gopalakrishnan
vor einigen Jahren in Kerala gemacht.
Der Bevolkerung wurden anspruchs-
volle Filme, darunter viele Klassiker, mit
Erfolg gezeigt. Dabei sind die sponta-
nen Reaktionen bisweilen wohl auch da-
mit zu erklaren, dass viele Leute zum er-
sten Mal einen Projektor sehen... Auch
wir in Nordindien wollen nicht, dass un-
sere Filme nur in den Stadten gesehen
werden, wo die Filmklubs ihre Zentren
haben. Wir mussen mehr fur unsere
(500000) Déorfer tun und, parallel zu
dem, was es in den Stadten gibt, alter-
native und mobile Vorfliihrmdglichkeiten
flir das Land entwickeln, damit die en-
gagierten unabhéangigen Filme jenes
Publikum erreichen, dem sie am nutz-
lichsten sind.

Interview: Ambros Eichenberger

FILMKRITIK

American Gigolo
(Ein Mann fiir gewisse Stunden)

USA 1979. Regie: Paul Schrader
(Vorspannangaben s. Kurzbesprechung
80/185)

Vom steilen Aufstieg, vom grossen Fall
und von der Errettung aus der Not han-
delt der nach «Blue Collar» und «Hard-
corey dritte selber inszenierte Film des
amerikanischen Drehbuchautors und
Filmregisseurs Paul Schrader. Dem dies
widerfahrt, ist ein gutaussehender, jun-
ger Mann namens Julian Kay (Richard
Gere), der sein hiibsches Ausseres ge-
schickt in Szene setzt und davon lebt,
dass andere ihn bewundern. Doch der
American Gigolo ist kein billiger Papa-
gallo der Westkuste, der sich mit be-
scheidenen Erfolgen zufrieden gibt. Als

10

Seelentroster meist schon ein wenig al-
terer, aber dafur umso wohlhabenderer
Damen aus der gehobenen Gesellschaft
kommt er ans ganz grosse Geld. Mass-
geschneiderte Anzige und ein schwar-
zes Mercedes-Sportcoupé sind seine
Standessymbole.

Julians vermeintliche Starke ist das
strikte Auseinanderhalten von seinem
Arbeitsfeld und der privaten Sphare. Er
verkauft seine Gefuhle, die in Wirklich-
keit gar keine sind, gezielt und marktge-
recht. Wer ihn als Chauffeur oder Dol-
metscher engagiert, darf seiner Diskre-
tion gewiss sein. Dass nichts von seinen
wirklichen Dienstleistungen an die Of-
fentlichkeit dringt, ist vor allem den fru-
strierten Gattinnen angesehener Politi-
ker und bedeutender Geschaftsleute ein
grosses Anliegen. So ist es Julian gar
nicht recht, dass die von ihrem Mann,



Der Leere der Wohlstandsgesellschaft setzt
Schrader die Liebe entgegen (Lauren Hutton
und Richard Gere).

einem ebenso karrieresuchtigen wie jo-

vialen Senatoren, als Reprasentationsfi-.

gur daklassierte Michelle (Lauren Hut-
ten), mehr von ihm will als raschen See-
lentrost. Er stemmt sich dagegen, dass
sie in seine streng behutete Privat-
sphare eindringt, dass zwischen ihnen
eine Form der Beziehung entsteht, der
er bisher sorgsam ausgewichen ist.
Sein Strauben, dem er fast zwanghaft
immer wieder nachgibt, ist aber gleich-
zeitig der Beweis einer Erkenntnis: Ge-
gen Gefiihle gibt es keine undurchlas-
sige Regenhaut. Diese Einsicht ist Ju-
lian vorerst ein Argernis; der coole Busi-
nessman in Sachen Liebe sieht seine
Geschaftspraktiken gefahrdet.

So braucht Julian, um die wahre Liebe
zu erkennen, erst eine Lauterung. Sein
Schicksal will es, dass er in einen Mord-
fall verwickelt wird. Eine Frau, die er in
Vertretung eines dubiosen «Geschafts-
partners» aufgesucht hat, wird kurz da-
nach ermordet aufgefunden. Julian ge-

rat in Verdacht. Die Dame aus der Ge-
sellschaft, die ihm ein handfestes Alibi
liefern konnte, denkt nicht im Traum
daran, ihren guten Ruf aufs Spiel zu set-
zen, indem sie offentlich bekennt, einen
Liebhaber empfangen zu haben. So ver-
strickt sich der Beau in ein Netz von Po-
lizeiverhoren, Bespitzelung, Beweisun-
terschiebung und Verdachtigungen.
Seine anfangliche Selbstsicherheit wird
erheblich angeschlagen. Der einst fal-
tenfreie Boy wandelt immer zerknitter-
ter durch die Gegend. Seine Lage ist so-
zusagen hoffnungslos, und die Verhaf-
tung lasst nicht lange auf sich warten.
Dass der American Gigolo nicht das
Opfer eines Justizirrtums wird, verdankt
er schliesslich Michelle. Diese namlich
setzt ihre Liebe zu Julian Uber die
Angst, ihr gesellschaftliches Gesicht zu
verlieren, und borgt ihrem Freund ein
zwar falsches, aber kaum anfechtbares
Alibi. Noch im Gefangnis gesteht ihr
dieser, er habe sehr lange gebraucht,
um ihre Liebe zu erkennen.

Die Story von «American Gigolo» liest
sich wie ein Dreigroschenroman. Das
Wort «Edelkitschy ist rasch zur Hand,
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und wer will, sieht in diesem Film nichts
als abgedroschene Klischees und Plati-
tuden. Allein, damit wird man diesem
Werk nicht gerecht: Es baut namlich auf
einer Haltung auf, die mehr als nur
achtbar ist. Paul Schrader geht es wirk-
lich und ehrlich darum, der echten und
wahren Liebe in einer lieblos geworde-
nen Welt, in der alles, scheinbar auch
die tiefsten und innersten Gefuhle,
kauflich sind, einen Platz zu retten. Er
will einer zunehmend haltloseren Ge-
sellschaft moralische Werte in Erinne-
rung rufen, ohne zu moralisieren. Wie in
«Taxi-Driver», zu dem Schrader das
Buch geschrieben hat, wie in «Blue Col-
lar» und «Hardcore» geht es auch hier
um Menschen, die hilflos einer Welt
ausgesetzt sind, in der nur materielle
Werte und der Schein zahlen und die
demnach fortwahrend falsche Bedurf-
nisse produziert oder die wirklichen mit
untauglichen Ersatzmitteln befriedigt.
Julian ist wie ein teures Pharmakon. Er
bekampft Symptome: Den Liebedir-
stenden spendet er kalten, unpersonli-
chen Sex, den Kommunikationslosen
unverbindlich-intellektuelle  Konversa-
tion, den Einsamen kurze Stunden be-

langloser Gesellschaft. Nach den Ursa-

chen fragt er nicht. Das gehort nicht zu
seinem Job. So merkt er nicht, dass er
selber unter die Rader kommt, selber
ein Opfer einer seelisch erkalteten Ge-
sellschaft wird, indem seine Gefuhle ab-
zusterben drohen.

Dieser Leere, in welche die Menschen
hinter den kinstlichen Fassaden der
Wohlstandsgesellschaft sturzen, setzt
Schrader die Liebe entgegen. Sie ist
das einzig wirksame Mittel, dem Ver-
derben, der Gleichmacherei, der Bezie-
hungslosigkeit zu entrinnen. Das gilt fur
Julian, den Emporkémmling und Nutz-
niesser einer frustrierten High Society,
so gut wie fur Michelle mit ihrem gesell-
schaftlich reglementierten Reprasen-
tier-Alltag, der jede Sinnlichkeit zum
vornherein ausschliesst. Sie, die be-
schliesst, die Konventionen zu durch-
brechen, sich schliesslich bereit findet,
ein neues Leben zu beginnen, ist die
starke Figur dieses Filmes, und es ist
kein Zufall, dass sie von Schrader mit
einer starken sinnlichen Ausstrahlung,
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die mehr als nur Sexualitdt umfasst,
ausgestattet wurde. Die Liebe als Hoff-
nung zum Uberleben in einer eiskalten
Welt: Die Botschaft, ich weiss, stosst
da und dort auf ein mitleidiges Lacheln.
Wo bitterer Nihilismus immer mehr das
Leben bestimmt, ist dafiir kaum mehr
Platz. Die Botschaft hor ich wohl, allein
mir fehlt der Glaube, ist allenthalben
aus den Kritiken zu «American Gigolo»
herauszulesen. Schrader indessen fehlt
er eben nicht. Die Errettung seines Call-
Boy aus den Niederungen der Gefuhllo-
sigkeit und Selbst-Aufgabe empfindet
er als Gnadenakt. Diese Haltung wird
gerne seiner calvinistischen Herkunft
und Pragung zugeschrieben, wobei auf-
fallt, dass der Begriff Calvinismus ein-
seitig und simplifizierend puritarischer
Enge gleichgesetzt wird.

Die Mangel des Films liegen nicht in
der christlichen Grundhaltung seines
Autors, die ernster genommen werden
musste, als dies gemeinhin geschieht,
sondern wohl eher in einer wohl etwas
vereinfachenden Art der filmischen Dar-
stellung. Die Mittel, die Schrader ein-
setzt, sind die des Hollywood-Films. In
einer slffigen und jederzeit unterhal-
tenden und damit auch konsumierbaren
Inszenierung entlarvt er pointiert und
manchmal (bewusst?) Ubertrieben die
Leere einer Gesellschaft, die ihre feh-
lenden inneren Werte mit Dollar-Millio-
nen kaschiert, ohne damit vom Elend
ablenken zu konnen, das sie in Wirklich-
keit umfangt. Die manchmal wenig dif-
ferenzierte Charakterisierung der Perso-
nen - insbesondere die Manner der ge-
hobenen Gesellschaft werden allesamt
als karrieresuchtige Gecken oder wider-
liche Voyeure dargestellt — versperrt
mitunter die Sicht auf ironische und hei-
tere Zwischentone, die es in diesem
Film auch gibt. Insbesondere in der
Schilderung einer entmenschlichten
Plastikwelt, die offenbar vielen als er-
strebenswertes Ziel und Ausdruck
hochster Zivilisation erscheint, weist
Schraders Film geradezu zynische Zuge
auf. Die Konsumierbarkeit des Films,
sein unterhaltendes Moment, das in je-
der Phase durchschlagt, bereitet euro-
paischer Denkungsart aber offenbar
grosse Muhe. Wo moralische Fragen



gerade im klnstlerischen Bereich fast
immer auf einer hochintellektuellen
Ebene abgehandelt werden, muss
Schraders «American Gigolo» geradezu
suspekt erscheinen. Schrader arbeitet
indessen nicht fur eine Elite, nicht fur
Filmkunst-Puristen, sondern fur das
breite Volk. Er macht seine Botschaften
verstandlich. Seine Kritiker schlagt er
dabei gelegentlich mit ihren eigenen
Waffen: Wer etwa die Liebesszene mit
Michelle und Julian kitschig oder gar
abgeschmackt findet, muss sich sagen
lassen, dass sie ein ziemlich genaues Zi-
tat aus Jean-Luc Godards «Une femme
mariéey ist. «kAmerican Gigolo» ist nicht
als filmisches Kunstwerk angelegt, son-
dern als knallharter Film uber eine mo-
ralische Frage. Es liegt an unserer Ge-
sellschaft, dass eine solche zum Thriller
werden kann. Urs Jaeggi

Badlands

USA 1974. Regie: Terrence Malick
(Vorspannangaben s. Kurzbesprechung
80/187)

Vor etwas uber einem Jahr gelangte
Terrence Malicks zweiter Film, «Day’s of
Heaveny, in die Schweizer Kinos und er-
regte wegen seiner «konzessions- und
kompromisslosen Konzentration auf die
Bildsprache» (Jorg Huber im «Tages-
Anzeiger») einiges Interesse. Nun wird
«Badlands», sein 1972-74 entstandener
Erstlingsfilm, nachgereicht, der das In-
teresse an diesem Drehbuchautor und
Regisseur weiter verstarkt. Terrence
Malick, 1943 in lllinois geboren, ist in
Oklahoma und in Texas aufgewachsen.
Seine Mutter war auf einer Farm gross
geworden, und der junge Malick lernte
als Erntearbeiter das Leben der Saison-
niers kennen. Er kennt daher das land-
liche Amerika, das im Zentrum seiner
beiden bisherigen Filme steht, aus eige-
ner Anschauung.

Nach der Mittelschule studierte Malick
Philosophie an der Universitat Oxford
an der Ostkiiste, und schrieb als Jour-
nalist fur «Life», «Newsweek» und «The
New Yorker». Nach einem sechsmonati-

gen Aufenthalt in Bolivien, von wo er
uber den Prozess gegen Régis Debray
berichten sollte, wurde er Professor am
Massachusetts Institut of Technology,
wo er Vorlesungen insbesondere uber
die europaische Philosophie des
20.Jahrhunderts hielt. 1969 hangte er
Professur und Journalismus an den Na-
gel und trat ins American Film Institute
in Beverly Hills ein, wo er wahrend zwei
Jahren Drehbicher fir in Produktion
befindliche Filme* Uberarbeitete. 1972
sturzte er sich ins «grosse Abenteuer»
und begann Geld fir «Badlands» zu su-
chen, den er schliesslich 1974 mit einem
Budget von nur 300000 Dollars heraus-
brachte.

Ausgangspunkt von «Badlands» ist eine
authentische Geschichte aus den finf-
ziger Jahren, deren Helden ein Paar na-
mens Charles Starkweather und Carol
Fugate waren. Malicks Film spielt 1960 in
einem Provinznest in Sud-Dakota. Mit
den ersten Bildern — ein junges Mad-
chen spielt auf seinem Bett mit seinem
Hund, und ein Mulltonnenleerer lauft an
einem sonnigen Nachmittdg kurzent-
schlossen von seiner Arbeit weg — wird
der Zuschauer in eine fremdartige Welt
eingefuhrt und mit Personen konfron-
tiert, die sich jeder vorgefertigten Klas-
sifizierung entziehen und sich nach un-
ersichtlichen Motiven verhalten. In der
«Luft» liegt eine Atmosphéare des Ab-
schieds von der Kindheit, von der Un-
schuld und der Beginn eines tddlichen
Dramas.

Kit Carruthers (Martin Sheen), der
25jahrige Mullmann, begegnet auf sei-
nem Streifzug durch die Stadt der zehn
Jahre jingeren, blonden Holly (Sissy
Spacek, bekannt geworden durch Brian
de Palmas «Carrie») und macht ihr un-
gelenk und doch intensiv den Hof. Eine
zartliche, scheue Liebesgeschichte
bahnt sich zwischen den beiden an, wo-
bei es bei Holly weniger Liebe ist als
vielmehr Neugierde auf den Aussensei-
ter, der aussieht und sich benimmt wie
James Dean, der Hollys Idol ist. Wegen
seines Weglaufens verliert Kit seinen
Job, findet aber rasch wieder Arbeit als
Viehtreiber. In der Freizeit treibt er sich
mit Holly in der Umgebung der Stadt
herum, was ihren Vater (Warren Oates),
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einen  verschlossenen,  wortkargen
Mann, in Zorn versetzt. Um Holly zu be-
strafen, erschiesst er ihren Hund und
verbietet ihr, sich weiter mit Kit zu tref-
fen. Als Kit dem Vater mitteilen will,
dass er Holly, deren Mutter nicht mehr
lebt, heiraten mochte, jagt ihn dieser
zum Teufel: Er sei auf der falschen Seite
der Geleise geboren. Um Holly nicht zu
verlieren, will Kit mit ihr ausreissen. Er
dringt in ihr Haus ein, packt ihre Sachen
zusammen (auch ihre Schulbiicher, da-
mit ihre Bildung nicht in Rickstand ge-
rate) und wird dabei vom Vater Hollys
Uuberrascht. Als dieser die Polizei herbei-
rufen will, erschiesst ihn Kit. Dann zln-
det er das Haus an und verldsst mit
Holly die Stadt. Sie brechen aus der
kleinblrgerlichen Gesellschaft und aus
dem muffigen Milieu des amerikani-
schen Mittelwestens aus. Aber ihre
Flucht in die Freiheit wird zu einem blu-
tigen Amoklauf, der in den Bergen von
Montana endet.

Wochenlang verstecken sich die beiden
in unwegsamer, unbewohnter Wildnis.
In den Asten eines Baumes errichten sie
ein Bretterhaus, leben von Fischfang,
Jagd und Hihnerdiebstahl. Sie leben
eine friedliche Siedler-Idylle, bis ein Fi-
scher sie entdeckt und mit einigen
Kopfgeldjagern zuruckkehrt, die Kit alle
erschiesst. Auf ihrer weiteren Flucht fin-
den sie Unterschlupf bei Cato, einem
Freund Kits. Als dieser zu fluchten ver-
sucht, schiesst Kit auch ihn zusammen.

Das Ende einer Flucht in die Freiheit (in der
Mitte: Sissy Spacek und Martin Sheen).

Von samtlichen Polizeistationen ge-
sucht, haben Kit und Holly nur noch ge-
ringe Chancen, unentdeckt nach Ka-
nada zu entkommen. Sie dringen in die
Villa eines Reichen ein, sperren den Be-
sitzer ein und verschwinden wieder,
nicht ohne dessen Cadillac zu «leihen».
Auf ihrer Flucht abseits der Strassen
und Polizeisperren erreichen sie Mon-
tana, wo am Horizont sich die Berge wie
eine Verheissung der Freiheit auftur-
men. Aber beim Benzintanken werden
sie von einem Polizeihelikopter ent-
deckt. Der Flucht und der morderischen
Schiessereien mide, gibt Holly auf und
stellt sich.

Witend fahrt Kit allein weiter, in wilder
Jagd verfolgt von einem Polizeiauto. Als
dieses in einer Kurve schleudert und
sich uberschlagt, holt Kit einen Vor-
sprung heraus. Er halt an, und wahrend
die Polizisten naher kommen, baut Kit
aus Steinen ein kleines Denkmal: Es soll
die Nachwelt an den Ort seiner Verhaf-
tung erinnern. Widerstandslos ergibt er
sich der Polizei, denn eine Flucht ohne
Holly ist fir ihn sinnlos. In Ketten gelegt
und schwer bewacht, werden die bei-
den auf den Weg zuruck nach Sud-Da-
kota gebracht. Stolz auf seinen Ruf als
Killer, lasst Kit sich von den Polizisten
schulterklopfend bestatigen, er sei ein
Kerl wie James Dean. Die paar Sachen,
die er besitzt, verteilt er als Souvenirs.
Amdusiert geniesst er seinen Ruhm, ob-
wohl er weiss, dass sein Traum von der
Freiheit zu Ende ist und er auf dem elek-
trischen Stuhl enden wird.

Wie die Regisseure des «New Holly-
wood» — Martin Scorsese («Mean




Streets»), Hal Ashby («The Last De-
tail»), Francis F.Coppola («The Conver-
sation») und Steven Spielberg («Sugar-
land Express») — handelt Malicks «Bad-
lands» von kaputten Typen in einem ka-
putten Amerika. Inszeniert und photo-
graphiert mit peinlicher Sorgfalt, die
manchmal an Manierismus grenzt, ver-
sucht der Film weder etwas zu bewei-
sen noch zu erklaren. Die Personen und
ihre Handlungen bleiben letztlich un-
durchsichtig und sie agieren in einer
Umwelt, in der jede Kommunikation un-
maglich scheint. Diese fremdartige, ab-
weisende Welt und der ruhige, sach-
liche Off-kKommentar Hollys halten den
Zuschauer auf irritierender Distanz. Das
seltsam kalte, gefliihllose Verhalten von
Kit und Holly, die ohne sichtbare innere
Bewegung oder Anteilnahme ihren
Fluchtweg mit Leichen «pflastern», ver-
hindert jegliche Identifizierung. Kit be-
trachtet einen toten Menschen mit der
gleichen emotionslosen Neugier wie ein
totes Rind, und Holly interessiert sich
mehr fur eine gefangene Spinne als fur
den sterbenden Cato. Beide sind in
einer dumpfen Umwelt voller Unter-
drickung, Zwang und Klassendenken
schon vallig stumpf geworden. Sie spu-
ren, dass ihre Liebe zueinander sie zu
Menschen machen konnte. Darum ver-
teidigen sie sie mit allen Mitteln.

Je weiter sie sich von der Zivilisation
entfernen, desto geringer wird der Preis
eines Lebens. Toten wird zu einem fast
animalischen Reflex, bei dem nicht ein-
mal ein Vorteil einkalkuliert ist. Sie rau-
ben keine Banken aus, suchen sich
nicht zu bereichern, sondern verteidi-
gen nur einen kleinen Freiraum — zu-
sammen in Freiheit von Tag zu Tag zu
uberleben. Es geht ihnen um die
«nackte Existenz» in des Wortes ur-
spriinglicher Bedeutung und ganz im
Sinne des Sartreschen Existenzialis-
mus: Kitund Holly sind darauf aus, ganz
sich selber zu sein, wobei ihnen jedoch
die Gesellschaft, der Vater, die Polizei
im Wege stehen (Sartre: «Die Hoblle, das
sind die andern»). Es kommt den beiden
nur darauf an, sich fiur sich selbst zu
«engagieren», wenn auch am Ende nur
die grosse Einsamkeit, der Tod, bleibt.
Den nimmt Kit gelassen in Kauf.

Wenn der Philosophieprofessor Malick
seinen Stoff mit européaischer Existenz-
philosophie untermauert, so greift der
Autor und Regisseur auf alte Kino-My-
then Amerikas zuruck, die er zugleich
desavouiert. Er zeigt die Entstehung
und fragwirdige Heroisierung des Re-
volver- und Westernhelden-Mythos und
des Gewalt-Mythos. Und weder die
Freiheit noch der weite Landschafts-
raum noch die unberuhrte Natur — ty-
pisch amerikanische Leitbilder — bieten
dem «Outlaw» von heute die Moglich-
keit, sich in einem Freiraum selbst zu
verwirklichen. I[hm bleibt nur die zivilisa-
tionsfeindliche Revolverhelden-Atti-
tide, die ihn zum Verbrecher werden
lasst und auf den elektrischen Stuhl
bringt. Franz Ulrich

Eagle’s Wing (Der grosse Jager)

Grossbritannien 1978. Regie: Anthony
Harvey (Vorspannangaben s.
Kurzbesprechung 80/174)

Der Film des Englanders Anthony Har-
vey ist in verschiedener Hinsicht bemer-
kenswert. Am augenfalligsten sind die
grandios-wilden Landschaften in ihrem
unablassig wechselnden Licht, das den
magisch schimmernden Bildern von
Billy Williams eine eigentumliche Un-
wirklichkeit verleiht. Gedreht wahrend
neun Wochen in der mexikanischen
Sierra im Gebiet um Durango, ist «Ea-
gle’s Wing» in spezifischer Weise ein
Produkt des Zwielichts der Stunden von
Tagesanbruch und Abenddammerung,
jenes Zwielichts, das nach Auffassung
Harveys am besten geeignet ist, den
fremdartigen Zauber indianischer My-
then und Riten wirksam werden zu las-
sen.

Damit ist ein wesentliches Element an-
gesprochen: die conditio indiana, die
Lage und Niederlage des Indianers an-
gesichts der weissen Invasoren in sei-
nem Lebensraum. Klugerweise hat Har-
vey aber die naheliegende Naivitat ver-
mieden — wie sie sich aus Sympathie fir
die Sache der Indianer leicht ergeben
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kann und extremen Ausdruck beispiels-
weise in Angelo Burris «The Wolfer» ge-
funden hat —, indianisches Selbstver-
standnis gleichsam von innen heraus
darstellen zu wollen. Trotz sorgfaltigster
Dokumentation im New Yorker Indian
Museum, zusammen mit Phyllis Dalton

— die bereits fir die Kostiime von «Doc-

tor Zhivago» und «Lawrence of Arabia»
verantwortlich war —, hat er es verstan-
den, alle Anklange an ein ethnographi-
sches Bilderbuch auszuschliessen und
auf der Fremdheit der indianischen Welt
zu bestehen. Dem Betrachter wird dem-
gemass nie platte «Information», son-
dern eine Ahnung dessen vermittelt,
wie ein wesenhaft magisches Weltver-
standnis dem Druck materialistisch-ra-
tionalistischen Denkens und Handelns
weichen musste. Dem entspricht, dass
die indianische Hauptfigur, White Bull
(dargestellt allerdings durch Sam
Waterston, einen Weissen), wahrend
des ganzen Films kein Wort spricht und
ausser einigen Freuderufen und be-
schworendem Singen eine
stumme Rolle hat; bei den Ubrigen In-
dianern ist das Sprechen auf kurze Ver-
standigungssignale beschrankt. Es war
Harveys Wunsch, einen eigentlichen
«silent filmy» zu schaffen. .

Der Film besitzt zwar so etwas wie eine
Geschichte, die jedoch in voneinander
nahezu isolierte, einzelne Handlungs-
fragmente aufgelost erscheint. Dass
deren innerer Zusammenhang bestehen
bleibt, ist einer Stimmigkeit im Atmo-
spharischen zuzuschreiben, die sich
dem durchgehaltenen dramaturgischen
Spannungsbogen von Suche und Jagd
verdankt. Die Vorlage von Michael Sy-
son, die Harvey mit John Briley in ein
Script umschrieb, ergab nach Harveys
eigenen Worten: «a film with a very thin
script in a way, yet (...) a very strong
story» (zitiert nach: The Romantic Eng-
lishman. A.H. interviewed by Richard
Combs and Tom Milne, in: Sight and
Sound, Vol.48, No.4, Autumn 1979).
Der von Staubfahnen umflorte Zug von
Komantschen, der zu Beginn aus einer
wilden Einode auftaucht, wird in seiner
ruhigen  Gelassenheit durch eine
Gruppe von Kiowa-Indianern gestort,
die aus einem gar nicht richtig wahr-
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nehmbaren Hinterhalt hervorbrechen.
Deren Anfuhrer gelingt es jedoch nicht,
den gewaltigen weissen Hengst zu er-
beuten, der wie auf Adlersfligeln den
getoteten Komantschen-Hauptling da-
vontragt. Die Komantschen waren zu
einem Treffen mit dem nicht sehr er-
folgreichen Fallensteller Henry (Harvey
Keitel) unterwegs gewesen, um ihre
Pelze bei ihm einzutauschen. Bei einem
Angriff derselben Kiowas verliert Henry
das Leben, und sein unerfahrener Be-
gleiter Pike (Martin Sheen), der aus der

-Armee davongelaufen ist, steht allein

mit seinem Sabelund einem Maultier da.
Pike gelangt in die dister-schéne Sze-
nerie einer indianischen Totenstéatte, wo
eben der Medizinmann im Begriff ist,
dem getoteten Hauptling das weisse
Pferd und seine junge Frau in die ewi-
gen Jagdgriinde mitzugeben. Pikes Da-
zwischentreten erschreckt den Hengst,
der den Medizinmann erschlagt. Fur
den Abenteurer Pike hat sich mit dem
Besitz des Tiers ein Traum von Freiheit
und Ungebundenheit verwirklicht, aus
dem er fortan nicht mehr aufwachen
wird. In gegenlaufiger Bewegung um-
kreist die Kamera sein Dahinjagen auf
der Prarie und steigt mit unwiderstehli-
cher Sogwirkung auf dem Kran empor,
wahrend der Reiter unter ihr pfeilschnell
auf einer langgezogenen, gekrimmten
Bahn davonschiesst.

Ein fantastisch geschmickter Leichen-
wagen mit steinern dasitzendem Kut-
scher, gefolgt von einer Passagierkut-
sche, kommt ins Bild. Der bizarre Zug
durch die Wuste - die Witwe voller spa-
nischer Grandezza (Stéphane Audran),
ihre beiden Zofen, ein irischer Prediger
(John Castle) mit seiner Schwester (Ca-
roline Langrishe) und ein spanischer
Edelmann — wird auf seinem Weg vom
gleichen Kiowa-Trupp unter der Fuh-

rung White Bulls tberfallen. White Bull

bleibt allein mit dem getoteten Spanier,
dem Priester und den Frauen zuriick,
denen er samtlichen Schmuck und das
Geld abnimmt. Wahrend der Priester in
panischem Entsetzen zur Hacienda jagt,
um Hilfe zu holen (und irgendwann in
fahler Nacht einem Gespenst gleich am
schlafenden Pike vorbeidonnert), ladt
White Bull Judith, die junge Irin, auf sei-



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

American Gigolo (Ein Mann fir gewisse Stunden) 80/185

Regie und Buch: Paul Schrader; Kamera: John Bailey; Musik: Giorgio Moroder;
Darsteller: Richard Gere, Lauren Hutton, Hector Elizondo, Nina Van Pallandt, Bill
Duke, Brian Davies u.a.; Produktion: USA 1979, Freddie Fields fir Paramount,
117 Min.; Verleih: Starfllm Ziirich.

Woahrscheinlich wére der Call-Boy Julian das unschuldige Opfer eines Justizirr-
tums geworden, hatte ihm nicht Michelle, die frustrierte Frau eines karriere-
stchtigen Senators ein falsches, aber kaum anfechtbares Alibi geborgt. Anlass
dazu gab ihr die Liebe zum jungen Mann, die Paul Schrader als einziges Mittel
zum Uberleben in einer eiskalten, allein auf materielle Werte und Schein ausge-
richteten Welt betrachtet. «American Gigolo» ist ein knallharter Film mit beach-
tenswerten Zwischentonen zum Thema einer heute oft zu Unrecht belachelten

Moral. - 14/78
Ex uapums assimab uny uuew uig
L'I‘\talante 80/186

Regie: Jean Vigo; Buch: J.Vigo, Albert Riera, nach einer Idee von Jean Guinée
(R.de Guichen); Kamera: Boris Kaufman, Louis Berger; Musik: Maurice Jaubert;
Darsteller: Jean Dasté, Dita Parlo, Michel Simon, Gilles Margaritis, Louis Le-
febvre; Produktion: Frankreich 1934, Gaumont, 89 Min.; nicht im Verleih.

Jean Vigos letzter Film erzahlt eine einfache und geradlinige Liebesgeschichte:
Jean und Juliette heiraten und leben auf dem Schleppkahn «Atalante», wo Jean
arbeitet. Dieses Leben ist Juliette zu eng, sie bricht aus und geht heimlich nach
Paris. Doch sie kehrt, aufgespirt vom schrulligen Bootsmann, zuriick zu Jean,
denn die beiden konnen nur zusammen glicklich sein. Nicht die Geschichte ist
interessant, sondern die mit Anarchismus vergleichbare wilde Lebendigkeit, mit
der Vigo die inneren Sturme der Protagonisten in seinen Bildern wiederspiegelt.
Karge und rauhe Bilder, Gedankenfetzen dhnelnd, zergliedern die Handlung und
erzéhlen erst dadurch die Geschichte «zwischen den Zeilen», in einer Mischung
aus Poesie, Wirklichkeit und sozialem Engagement. Ex

gadlands 80/187

Regie und Buch: Terrence Malick; Kamera: Brian Probyn, Tak Fujimoto, Stevan
Larner; Musik: George Tipton, Carl Orff, Eric Satie u.a.; Darsteller: Martin
Sheen, Sissy Spacek, Warren Oates, Ramon Bieri, Alan Vint, Gary Littlejohn
u.a.; Produktion: USA 1974, Jill Jakes, 94 Min.; Verleih: Warner Bros., Zurich.

Gegen die zartlich-scheue Beziehung zwischen der 15jahrigen Holly und dem
zehn Jahre alteren Mullarbeiter und Viehtreiber Kit wendet sich der Vater des
Madchens mit schroffem Unverstandnis. Darauf erschiesst ihn Kit und will im
Stile alter Westernhelden mit seiner Freundin in die Freiheit fliehen; ihre Flucht
gerat jedoch zum blutigen Amoklauf. Terrence Malicks Erstlingsfilm ist eine Art
«Spatwestern», der sich mit amerikanischen Mythen wie Gewalt, weiten Land-
schaften und Freiheit auseinandersetzt und durch das seltsam kalte, nur schwer
nachvollziehbare Verhalten der beiden Protagonisten erheblich irritiert. — 14/80

Ex



TV/RADIO-TIP

Fir die Programmvorschau, die diesmal drei Wochen umfasst, sind leider nicht alle Pro-
grammdienste der Fernsehanstalten rechtzeitig eingetroffen. In diesem Zusammenhang
mochten wir unsere Leser nochmals darauf aufmerksam machen, dass die Anfangszeiten der
Programme deutscher Sender in Schweizer Zeit angegeben sind.

Samstag, 19. Juli
10.00 Uhr, DRS I

E4 Die Pumpe

Bei James Camerons Stick «Die Pumpe»
handelt es sich um eine Co-Produktion des
Bayerischen  und des Westdeutschen
Rundfunks. Ubersetzung ins Deutsche: Va-
lerie Stiegele; Regie: Otto Kurth. Die 1973
von der BBC produzierte Originalversion in
englischer Sprache wurde mit dem Prix Ita-
lia ausgezeichnet. «Die Pumpen», eine auto-

biographische Skizze, ist das erste Horspiel.

des bekannten englischen Reporters. Ge-
schildert wird eine komplizierte Herzopera-
tion, in der fir Cameron — nach einem
Autounfall in Indien, bei dem alle ibrigen
Mitfahrer getétet wurden - die einzige
Uberlebenschance lag. Die lebenslange
Gewohnheit des Reporters, Fakten zu
recherchieren und im Gedachtnis zu notie-
ren, blieb auch wahrend der langen Perio-
den lebendig, in denen der Schwerverletzte
nur halb bei Bewusstsein war.

19.15 Uhr, ZDF

Bringing Up Baby (Leoparden kiisst man

nicht)

Spielfilm von Howard Hawks (USA 1938),
mit Cary Grant, Katherine Hepburn. — Cary
Grant ist ein etwas linkischer Gelehrter, der
unbedingt eine Spende fir sein Museum
auftreiben will, was aber auf erhebliche
Schwierigkeiten stosst. Einen Teil der
Schuld daran tragt Susan, die Frau, die er
zufallig trifft. Sie stiftet dauernd Verwir-
rung, die David dann wieder ins reine zu
bringen versucht. Susan wiederum ist der
Uberzeugung, das Opfer von Davids Auf-
dringlichkeit zu sein. Aus dieser vertrackten
Konstallation schopft der Film eine Fulle
komischer Situationen. Das Buch zum Film
schrieben Dudley Nichols und Hager Wilde
nach einer Erzahlung von Hager Wilde.
«Bringing Up Baby» gehort zu Hawks be-
deutendsten Komaddien.

20.00 Uhr, TVDRS

Der schweigende Stern

Spielfilm von Kurt Maetzig (DDR 1959), mit

Yoko Tani, Michail N.Pastnikow, Glnter,
Simon. — Der Film beruht auf dem ersten
Science-Fiction-Roman von  Stanislaw
Lem, «Planet des Todes» (1951). Sieben
Manner und eine Frau, Wissenschaftler aus
acht Landern, starten im Jahr 1970 (elf
Jahre nach der Entstehung von Kurt Maet-
zigs Film) mit der sowijetischen Rakete
«Kosmokrator 1» zum Flug in den Welt-
raum. Nicht der Mars, wie zuerst geplant,
sondern die Venus ist das Ziel. Der Grund?
Bei Bauarbeiten am Klimaprojekt in der
Wiiste Gobi ist ein Gesteinsbrocken gefun-
den worden, der eine magnetische Spule
enthalt. Nach langwierigen Untersuchun-
gen finden die Wissenschaftler heraus,
dass die Spule einen «kosmischen Rap-
port» der Venusbewohner darstellt.

Sonntag, 20. Juli
08.30 Uhr, DRS II

B4 Glaube zwischen Wachstum und

Erfahrung

Der Gottesglaube wird durch die heutige
Wirklichkeit herausgefordert und in Frage
gestellt. Im «Sonntagsforum» unterhalten
sich fiinf Studiogaste verschiedener Alters-
klassen, Berufe und Konfessionen uber die
Spannung zwischen ihren Alltags-Erfah-
rungen und dem Inhalt ihres Glaubens. Aus
dem Gesprach wird deutlich, dass der
Glaube sich nicht auf feste Lehrsatze be-
schrianken darf — sonst droht er im Formel-
haften zu erstarren. Zum Glauben-gehoren
auch die Anfechtung, die Glaubenszweifel.
Er ist ein Aufbruch im Vertrauen auf die
rettende Fuhrung Gottes. Redaktion der
Sendung: Markus Friedli und Lorenz Marti.

20.25 Uhr, TV DRS

Die Panne

Friedrich Durrenmatt hat seine bekannte
Novelle «Die Panne» zu einem Theater-
stiick umgearbeitet und die Urauffihrung
im Gastspieltheater Egon Karter selbst in-
szeniert. Die Bildregie fiihrt Ettore Cella. -
Durrenmatts Stick «Die Panne» ist das
vorlaufig letzte Beispiel dafur, dass uns nur



gellissima 80/188

Regie: Luchino Visconti; Buch: L.Visconti, Suso Cecchi D’Amico, Francesco
Rosi, nach einer Novelle von Cesare Zavattini; Kamera: Piero Portalupi, Paul Ro-
nald; Musik: Franco Mannino (Themen von Gaetano Donizetti); Darsteller: Anna
Magnani, Tina Apicella, Walter Chiari, Alessandro Blasetti u.a.; Produktion: Ita-
lien 1951, Film Bellissima S.R.l., Rom, 116 Min.; nicht im Verleih.

In seinem dritten Film zeichnet Luchino Visconti ein scharfes Bild der Un-
menschlichkeiten der Filmindustrie: Fir einen Film sucht die Cinecitta ein klei-
nes Madchen; die herbeieilenden Mutter und ihre Tochter werden nicht wie
Menschen behandelt, sondern wie umzusetzende Ware. Maddalena Cecconi
(Anna Magnani), die bereits von ihrer Tochter als Filmstar trdumte, sieht am
Ende ein, dass ihr Streben nach physischem Glick den Verlust von Menschlich-
keit und innerem Glick mit sich bringen wiirde. Mit sowohl bitterer wie auch sa-
tirischer Komik zeigt Visconti die Brutalitat und Verstandnislosigkeit, die hinter
Entschlossenheit und Unterhaltung stecken konnen. Ex

Eorder Incident 80/189

Regie: Anthony Mann; Buch: John C.Higgins; Kamera: John Alton; Musik: An-
dré Previn; Darsteller: Ricardo Montalban, George Murphy, Howard da Silva,
James Mitchell, Arnold Moss, Charles McGraw u.a.; Produktion: USA 1949,
MGM, 95 Min.; nicht im Verleih. ‘

Detektive der Einwanderungsbehodrden infiltrieren eine Bande, deren lukratives
Geschaft es ist, mexikanische Landarbeiter schwarz uber die Grenze in die Staa-
ten zu bringen, und lésen den Fall von innen. Realismus und soziales Engage-
ment, die den Film auszeichnen, machen ihn von der Anlage her etwas schwer-
fallig, auch wenn das die Inszenierung von Anthony Mann weitgehend herunter-
zuspielen versucht. Obwohl der Krimi eher in einem «Western-Dekor» spielt,
weist er doch wesentliche Zige des klassischen «Film Noir» auf.

Ex

(.:ola, Candy, Chocolate 80/190

Regie: Siggi Gotz; Buch: Henry Kwan; Kamera: Franz X. Lederle; Musik: Gerhard
Heinz; Darsteller: Olivia Pascal, Philippe Ricci, Christine Gianna, David Anker,
Herbert Fux u. a.; Produktion: BRD 1979, Lisa, 78 Min.; Verleih: Elite Film, Zlrich.

Mit der Sturheit weiblicher Kriegslust versucht eine knackige Minchnerin einen
scheuen Jungling vor der Hochzeit mit einer vollbusigen Sangerin zu bewahren.
In regelmassigen Intervallen sollen ein paar abgewetzte Slapstick-Gags der Rei-
seblro-Romantik eine Wende ins Komische zu verpassen, ohne jedoch je den
bayerischen Sittenkodex ins Wanken zu bringen. Neuerdings besinnen sich die
Teens-Filme auf die reaktionare Moral des bescheidenen Mittelmasses.

E

H.O.T.S. (American Teens) 80/191

Regie: Gerald S. Sindell; Buch: Cheri Caffaro und Joan Buchanan; Kamera: Har-
vey Genkins; Musik: David Davis; Darsteller: Susan Kiger, Lisa London, Pamela
Jean Bryant, Kimberley Cameron, Lindsay Bloom u.a.; Produktion: USA 1979,
Manson International, 95 Min.; Verleih: Elite Film, Zurich.

Weil sie nicht in eine snobistische Studentinnenvereinigung aufgenommen wor-
den sind, griinden ein paar mehr oder minder wohlgebaute Madchen einen Ge-
genverein, mit dem vielsagenden Titel «Hots». Die Profiteure des einsetzenden
Madchenkriegs sind natirlich die Burschen, die die schone Qual der Wahl ha-
ben. Harmlos-diimmliches Lustspielchen, in dem viel gekichert und gebarbust
wird.

E ) Sua9| UBO!JGUJ\;



noch die Komédie beikommt: «Die Trago-
die setzt Schuld, Not, Mass, Ubersicht,
Verantwortung voraus. In der Wurstelei un-
seres Jahrhunderts, in diesem Kehraus der
weissen Rasse, gibt es keine Schuldigen
und auch keine Verantwortlichen mehr.
Alle konnen nichts dafur und haben es
nicht gewollt. Das ist unser Pech, nicht un-
sere Schuld.» Hier erflllt sich Dlirrenmatts
Forderung nach «noch maoglichen Ge-
schichten», indem aus einem Dutzendge-
sicht die Menschheit blickt, Pech ohne Ab-
sicht sich ins Allgemeine weitet, Gericht
und Gerechtigkeit sichtbar werden, viel-
leicht auch Gnade, zufallig aufgefangen,
widergespiegelt vom Monokel eines Be-
trunkenen.

Montag, 21. Juli
10.00 Uhr, DRS Il

E= vatikanische Ostpolitik zwischen

Anspruch und Argernis

Kirche als in dieser Welt integrierte Ge-
meinschaft muss auch versuchen, mit den
Machten dieser Welt zu verhandeln, um die
religiose Aktivitat sicherzustellen. Was
aber geschieht, wenn Regimes wie bei-
spielsweise die Kommunisten der Kirche
gegentiber feindlich eingestellt sind? Las-
sen sich Kompromisse mit solchen Regie-
rungen (berhaupt verantworten, oder
bleibt nur die totale Konfrontation? Hier
scheiden sich die Geister. Pater Dr. Robert
Hotz SJ zeigt anhand der recht unter-
schiedlichen Ostpolitik des Heiligen Stuhls
die Auswirkungen, welche die jeweilige Po-
litik auf das kirchliche Leben hatte. Dabei
kommt er zum Schluss, dass die Kirche
auch mit dem weltanschaulichen Gegner
das Gesprach suchen muss.

22.15 Uhr, ARD

The Lady From Shanghai

Spielfilm von Orson Welles (USA 1947), mit
Orson Welles, Rita Hayworth. — Vorder-
grindig ist «The Lady From Shanghai» ein
Thriller der schwarzen Serie: Ein Matrose
verfallt einer schonen und reichen Frau,
wird in eine Mordsache verwickelt und fin-
det schliesslich heraus, dass er von ihr nur
als Werkzeug benutzt worden ist. Die Star-
ken des Films liegen im Aufbau von un-
heimlichen, gewaltgeladenen Stimmungen,
woflir die undurchsichtige Kriminalstory
nur als Vorwand dient. Die Sozialkritik an
den amerikanischen Fetischen ist zwar von
beissendem Zynismus, bleibt aber letztlich
im Fatalismus stecken. Nebenbei zerstorte
dieser Film auch den Mythos von Rita Hay-
worth. (Vgl. Kritik in ZOOM-FB 10/79.)

Dienstag, 22. Juli
20.00 Uhr, TV DRS

College (Der Musterschiiler)

Spielfilm von James W.Horne (USA 1927),
mit Buster Keaton. — Im College gehort
Sport zum guten Ton. Busters Madchen
fordert von ihm, dem Klassenbesten und
Sportverachter, sich auf diesem Gebiet
einzusetzen, was zu klaglichen Fehlleistun-
gen fuhrt. Als es jedoch gilt, dem Méadchen
zu helfen, bricht Buster alle Rekorde und
erobert damit sein Herz endgultig. Buster
Keaton zieht in diesem, trotz zahlreichen
Gags eher stillen, melancholischen Film,
der nach wie vor als glanzendste Sportpa-
rodie der Filmgeschichte gilt, gegen den
Sport als Ideologie, als Inbegriff amerikani-
scher Lebensauffassung ins Feld. Auch fur
Kinder schon sehr geeignet.

21.10 Uhr, TV DRS

Das ist doch Mord!

Chicago ist die amerikanische Grossstadt
mit einem der &armlichsten Ghettos des
Landes, mit einem armseligen Elendsvier-
tel, wo Kriminalitat, Drogenprobleme und
Gewalt herrschen. Folgen dieses Elends
und der vielen Verbrechen sind Krankhei-
ten und Verletzungen. Doch wer hier krank
oder verletzt wird, hat selbst als Notfallpa-
tient kaum Aussicht, in eines der tber 70
privaten Spitaler der Stadt aufgenommen
zu werden, denn «Zahlen oder sterben»
lautet meistens die Devise. Diese Kranken-
hauser schieben Arme an das offentliche
Spital der Stadt ab, das Cook County Ho-
spital, wo Leute ohne Geld unentgeltlich
behandelt werden. Wegen Finanzknappheit
ist das Spital aber von der Schliessung be-
droht, was fir die Mittellosen Elend_oder
gar den Tod bedeuten wurde. Eine Arztin
dazu: «Das ist doch Mord!»

Mittwoch, 23. Juli
20.00 Uhr, TV DRS

Fernsehfabrik

Obwohl das Fernsehen in der Schweiz
schon seit 25 Jahren taglich sendet, ist
Uber die Arbeit in einer Fernsehanstalt so
gut wie nichts bekannt. Zu viele lllusionen
und falsche Vorstellungen, die das Fernse-
hen selber geschiirt hat, prégen auch viele
Erwartungen, die das Fernsehen nicht oder
nur schlecht erfillen kann. Um eine brei-
tere Diskussion lber das elektronische Me-



The Hustler (Haie der Grossstadt) 80/192

Regie: Robert Rossen; Buch: R. Rossen und Sidney Carroll, nach einem Roman
von Walter Tevis; Kamera: Gene Shufton; Musik: Kenyon Hopkins; Darsteller:
Paul Newman, Piper Laurie, Jackie Gleason, George C. Scott, Myron McCormick
u.a.; Produktion: USA 1961, Robert Rossen fur 20th Century Fox, 135 Min.; nicht
im Verleih.

Gezeigt werden zwei ausgedehnte Poolspiele (Pool ist eine Abart des Billards)
sowie die Entwicklung der Hauptfigur Eddie zwischen diesen Spielen. Eddie Fel-
son, der beide Male gegen Minnesota-Fatty kampft, verliert das erste Spiel und
gewinnt das zweite. Durch seinen ganz besonderen Aufstiegskampf stellt sich
Eddie aber gegen die ganze «Pool-Welt»; er wird zum Aussenseiter, zum Verlie-
rer. Robert Rossen bietet eine Uberaus satte und spannende Inszenierung, die
selbst die langen Pool-Spiele mit all ihren Details aufregend wiederzugeben ver-
steht. Das Poolspiel wird so zum Spiegelbild des menschlichen Uberlebens-

kampfes. Ex }pe1SSSO0UN) J19p ageﬁ

Immacolata e Concetta - I'altra gelosia (Die andere Eifersucht) 80/193

Regie: Salvatore Piscicelli; Buch: S.Piscicelli und Carla Apuzzo; Kamera: Emilio
Bestetti; Darsteller: Ida Di Benedetto, Marcella Michelangeli, Tommaso Bianco,
Lucio Allocca, Lucia Ragni, Biancamaria Mastrominico u.a.; Produktion: Italien
1979, Antea, 90 Min.; Verleih: Idéal Film, Zlrich.

Salvatore Piscicellis Spielfilmerstling ist eine kalte, distanzierte Studie einer
Liebe zwischen zwei Suditalienerinnen, die von Anfang an zum Scheitern an pa-
triarchalischen Gesellschaftsstrukturen verurteilt scheint. Ihr gewalttatiges Ende
kann nicht als moralisierender Fingerzeig gedeutet werden; dazu misste man
sich uber die zwar pessimistische, aber ehrliche Ernsthaftigkeit hinwegsetzen,
die vor allem in der stilistischen Zurickhaltung gegentuber einer «Sensationsge-
schichte» deutlich zu spuren ist. Hervorragende schauspielerische Leistungen
der beiden Hauptdarstellerinnen. —14/80

E 1yonsiajlg euepuﬁ al1q

L'jsola degli uomini pesce / The Fishmen (Die Ungeheuer der
versunkenen Stadt) 80/194

Regie: Sergio Martino; Buch: Sergio Donati; Kamera: Giancarlo Ferrando; Mu-
sik: Luciano Michelini; Darsteller: Barbara Bach, Claudio Cassinelli, Richard
Johnson, Joseph Cotten u.a.; Produktion: Italien 1978, Dania, 85 Min.; Verleih:.
Monopol-Films, Ziirich.

Schiffbriichige stranden auf einer Insel, die von einem gewissenlosen Schurken
beherrscht wird, der den Schatz des versunkenen Atlantis mit Hilfe von zu am-
phibischen Monstren mutierten Menschen bergen will. Obwohl der arg in die
Lange gezogene Abenteuerfilm mit allerlei Versatzstiicken aus Horror- und Ka-
tastrophenfilmen arbeitet, vermag er nur sehr massig zu unterhalten. — Ab etwa
14 moglich.
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Laughter in Paradise (Gelachter im Paradies) 80/195

Regie: Mario Zampi; Buch: Michael Pertull und Jack Davies; Kamera: Arthur
Graham; Musik: St.Black; Darsteller: Alastair Sim, Fay Compton, Beatrice
Campbell, Guy Middleton, Anthony Steel, George Cole u.a.; Produktion: Gross-
britannien 1951, A.B. P., 96 Min.; Verleih: Victor Film, Basel.

Das Testament eines schrulligen Sonderlings zwingt seine vier Erben, sich den
eigenen Schwiéchen zu stellen. Das Wort von den «lachenden Erben» wird hier
gleichsam auf den Kopf gestellt, indem die gar nicht sehr traurigen Hinterlasse-
nen schliesslich nicht tGber ihren alten Onkel, sondern tber sich selbst in schal-
lendes Gelachter ausbrechen, in das der verstorbene Spassvogel im Paradies
miteinstimmt. Frischer, heiterer und origineller Humor kennzeichnen diese engli-
sche Komodie, der man ihre Moral, dass namlich Geld allein nicht glicklich
macht, gern abnimmt.
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dium (auch in programmlicher Hinsicht)
fundierter zu ermoglichen, mussen zuerst
einmal die alltaglichen Arbeitsvorgange im
Fernsehzentrum Zirich-Seebach bekannt
und durchschaubar gemacht werden. Dies
beabsichtigt der Film von Urs Bernhard.

Freitag, 25. Juli
19.30 Uhr, ARD

L’amour en fuite (Liebe auf der Flucht)

Spielfilm von Frangois Truffaut (Frankreich
1978), mit Jean-Pierre Léaud, Marie-France
Pisier. — Zum finften Mal greift Truffaut die
Figur des Antoine Doinel auf. Diesmal be-
ginnt der Film mit dessen Scheidung und
zeigt ihn in der Folge mit seinen ehemali-
gen Freundinnen und Bekannten, aber auch
mit einer neuen Liebe konfrontiert. Die rou-
tinierte Inszenierung kann Truffauts Abglei-
ten in die Unverbindlichkeit und Belanglo-
sigkeit nicht verdecken. Die Schilderung
um den flatterhaften und unsteten Doinel
entgleitet dem Regisseur immer mehr zu
einem selbstgefélligen Portrat seiner
selbst. Ironie und Humor vermogen die
Eitelkeit kaum mehr zu verdecken. (Vgl.
dazu die ausfiihrliche Kritik in ZOOM-FB
7/79.)

Samstag, 26.Juli
19.30 Uhr, DRS |

E4 satchmo: King of Jazz

Am 4.Juli dieses Jahres ware er 80 Jahre
alt geworden, Louis Daniel «Satchmon»
Armstrong, Amerikas ungekronter King des
Jazz. Noch im Alter von 68 Jahren schuf er
mit «What a Wonderful World» einen Hit,
der um die Welt ging und erste Rénge in al-
len Hitparaden belegte. Viele jungere Mu-
sikhorer kannten Louis nur als den gemutli-
chen Negerpapa mit der Sandpapier-
stimme und den rollenden Augen. Dass
Armstrong nicht nur der erste grosse
Trompetenvirtuose des Jazz war, sondern
eine Musikerpersonlichkeit, die den ganzen
Gang der Jazzmusik beeinflusste, zeigt Pe-
ter Schwalm in der Sendung auf DRS L. In
einem weiteren Beitrag, am 16. August,
geht der Autor dann mehr auf die «leich-
tere» Seite von Armstrongs Karriere ein, in-
dem er ihn als Entertainer vorstellt.

21.50 Uhr, ARD

[ The Chase (Ein Mann wird gejagt)

Spielfilm von Arthur Penn (USA 1965). — Ein

junger Haftling bricht aus dem Staatsge-
fangnis von Texas aus und versucht, sich in
seine Heimatstadt durchzuschlagen. Dort
I6st die Nachricht von seiner Flucht unter-
schiedliche Reaktionen aus, vor allem
Angst und Sensationsgier. Das durchkreuzt
die Bemuhungen des Sheriffs, den jungen
Mann dazu zu bringen, dass er sich freiwil-
lig stellt. Statt dessen macht schliesslich
eine lynchwutige Meute nachts Jagd auf
den Ausbrecher. Marlon Brando, Jane
Fonda und Robert Redford spielen die
Hauptrollen in einem Film, der das beklem-
mende Bild einer brisanten texanischen
Gesellschaft entwirft.

Sonntag, 27. Juli
21.10 Uhr, ARD

Was ist heute konservativ?

Peter Schier-Gribowsky, Sonderkorrespon-
dent des NDR, untersucht in seinem neuen
Film die geschichtliche Maoglichkeit und
Notwendigkeit konservativer Theorie und
Politik. Gerd-Klaus Kaltenbrunner, einer der
profiliertesten konservativen Kopfe der
Bundesrepublik, Herausgeber der im Ver-
lag Herder erscheinenden Reihe «lInitia-
tiven, stellt sich u.a. seinen Fragen: Sind
die Konservativen nur Nachzigler der
Weltgeschichte und Reaktionare, Storfak-
toren im Prozess der Emanzipation, oder
stehen sie ein fir Grundsatze und Denk-
weisen, ohne die die Aufgabe des zu Ende
gehenden 20.Jahrhunderts gar nicht be-
waltigt werden konnen?

Donnerstag, 31. Juli
20.00 Uhr, TV DRS

Kneuss

Spielfilm von Gaudenz Meili (Schweiz/BRD
1978), mit Ingold Wildenauer, Renate
Schroeter, Harald Leipnitz. — Basil Kneuss
zieht sich nach Murten zurlick, um uber
sein Leben, seine gesellschaftliche Rolle
und seine Beziehungen Klarheit zu gewin-
nen, Bilanz zu ziehen. Aber sein Versuch,
sich von der birgerlichen Gesellschaft ab-
zuwenden, scheitert, weil er sich zu einer
Kurzschlusshandlung hinreissen lasst. In
der ziemlich freien Verfiimung von Beat
Brechbuhls Roman erzahlt Gaudenz Meili
die Geschichte eines verunsicherten Aus-
senseiters auf eine unterhaltende, sinnlich-
asthetische Weise, wobei es ihm nicht im-
mer gelingt, die manchmal skurril-verspiel-
ten Personen und Geschehnisse mit einem
verbindlich-prazisen Realitatsbezug zu ver-
sehen.



I:anische Zeiten 80/196

Regie: Udo Lindenberg, Bildregie: Peter Fratzscher; Buch: Udo Lindenberg und
Kalle Freynik; Kamera: Bernd Heinl; Musik: Udo Lindenberg und Dave King; Dar-
steller: Udo Lindenberg, Leata Galloway, Walter Kohut, Vera Tschechova, Hark
Bohm, Eddie Constantine u.a.; Produktion: BRD 1979, Udo Lindenberg / Amazo-
nas Film / Roba Musik / Regina Ziegler, 101 Min.; Verleih: Cactus Film, Zurich.

Wer den Rocksanger Udo Lindenberg mag, wird auch den Film eher mdogen. In
einer Doppelrolle spielt sich Udo selbst als Rockstar, der entflihrt wird, und als
Detektiv, der der Sache nachgeht, aber erfolglos bleibt, wahrend sich der Star
selbst befreit, in einer Rede an die Nation die Politiker in die Pfanne haut,
prompt Bundeskanzler wird und ein Fantasiekabinett vorstellt. Als Erstlingsfilm
von einem Aussenseiter in der Filmproduktion beachtlich. Selbstverstandlich

viel Musik von und mit Lindenberg. — Ab etwa 14 maglich. —14/80
J
Race Street 80/197

Regie: Edwin L. Marin; Buch: Martin Rackin nach «The Twisted Road» von Mau-
rice Davis; Kamera: J.Roy Hunt; Musik: Roy Webb und Constantin Bakaleini-
koff; Darsteller: George Raft, William Bendix, Marilyn Maxwell, Frank Faylen,
Harry Morgan, Gale Robbins, Cully Richards u.a.; Produktion: USA 1948, RKO,
80 Min.; nicht im Verleih.

Dan will sich gerade aus dem illegalen Wettgeschaft zuriickziehen, als ein
Freund und Komplize ermordet wird — und das muss natirlich noch in Ordnung
gebracht werden. Ein kleiner B-Film, mit nur einem Dreh, der nicht tber die volle
Lange verhalt. Eine Freundschaft zwischen dem Ganoven (ein typischer George
Raft) und dem Polizisten (ein hervorragender William Bendix), die sich in der
Aufklarung des Falls vor allem gegenseitig behindern, gibt dem Werk allerdings
dennoch seinen Reiz. '

J

§cum 80/198

Regie: Alan Clarke; Buch: Roy Minton; Kamera: Phil Meheux; Darsteller: Ray
Winstone, Mick Ford, Julian Sirth, John Blundell, Phil Daniels u.a.; Produktion:
Grossbritannien 1979, Berwick Street Films, 97 Min.; Verleih: Alpha Film, Genf.

In nuchtern-kalten Bildern wird das Leben in einer englischen Jugendstrafan-
stalt geschildert. Der Strafvollzug, der den meist labilen Insassen zu einer eige-
nen Personlichkeit helfen sollte, versagt total. Brutalitdt und Unterdruckung ist
das Einzige, was hier zahlt. «Scum» Uberrascht nicht durch eine besondere fil-
mische Konzeption, sondern durch die Direktheit, der sich der Zuschauer kaum
entziehen kann. Die Gewalttatigkeit ausserhalb des Gefangnisses widerspiegelt

sich drinnen in konzentrierter Weise. —>14/80
Ex
The Set-up (Hart auf hart) 80/199

Regie: Robert Wise; Buch: Art Cohn nach einem Gedicht von J. M. March; Ka-
mera: Milton Krasner; Musik: Constantin Bakaleinikoff; Darsteller: Robert Ryan,
Audrey Totter, James Edwards, George Tobias, Alan Baxter, Wallace Ford,
Percy Helton u. a.; Produktion: USA 1979, RKO, 80 Min., nicht im Verleih.

Ein unbarmherziges Zeugnis tber den Profiboxsport und ein hervorragender
«Film Noir». Gezeigt wird das Ende eines unbekannten und verbrauchten Men-
schen, der fur ein paar Dollar in den Ring steigen muss. Und nichts wird ver-
schwiegen von den Machenschaften der Manager und Buchmacher, von den
miefigen Sporthallen, den billigen Hotelzimmern und der erbarmlichen Existenz.
Die Starke des Films beruht vor allem auf seiner formalen Geschlossenheit, die
sich gerade auch in der Einheit der Zeit (die Dauer der Handlung entspricht der
Dauer des Films) zeigt. — Ab etwa 14.

Jx Mey jne uep



Freitag, 1. August
22.20 Uhr, ZDF

The Horse Soldiers (Der letzte Befehl)

Spielfilm von John Ford (USA 1959), mit
John Wayne, William Holden. — Louis Mar-
corelles schrieb in «Cahiers du Cinéma» zu
diesem Film Uber Ford: «Standig spielt er
- mit dem Raum, erforscht den Horizont,
lasst das Individuum in die Gruppe eintau-
chen und die Gruppe in die Landschaft. Der
einzige wirkliche Erfolg dieses Films und
der einzige Aspekt, in dem man die Hand
des Meisters erkennt, entspringen der zu-
nehmend subjektiven Sicht, unter der Ford
den amerikanischen Sitiden betrachtet, den
er im Verlauf so vieler Filme mit Zuneigung
gefeiert hat. Der Regisseur halt sich hier
fur berechtigt, die historische Wahrschein-
lichkeit und ebenso die dramaturgische
Kontinuitat uber Bord werfen zu diurfen, um
einige rein lyrische Momente einzuschal-
ten: die Strassenkampfe in Newton, den
Angriff der Kadetten der Jefferson Military
Academy, wo Ford die Galanterie und den
Mut einer Welt zusammengefasst hat, die
far ihn den Inbegriff wahrer Wiirde bedeu-
tet...»

Samstag, 2. August
20.00 Uhr, TV DRS

Fiisilier Wipf

Spielfilm von Hermann Haller und Leopold
Lindtberg (Schweiz 1938), mit Paul Hub-
schmid, Heinrich Gretler, Zarli Carigiet,
Emil Hegetschweiler, Sigfrit Steiner, Elsie
Attenhofer, Lisa della Casa. — Der Film
fuhrt zurick in die Zeit der schweizerischen
Grenzbesetzung in den Jahren 1914/18. Im
Vorfeld des Zweiten Weltkriegs, der eine
neuerliche Mobilmachung und Grenzbeset-
zung notig machte, zielte der Film mitten in
die Aktualitat; entsprechend gross war sein
Erfolg. Zusammen mit Richard Schweizer,
der spater die Drehbicher der erfolgreich-
sten «alten» Schweizer Filme schreiben
sollte, verfasste Robert Faesi das Script. In
dem bedachtig realistischen Werk, behabig
humorvoll, von ansprechender Volkstum-
lichkeit, spielen Volks- und Charakterdar-
steller, die damals schon Rang und Namen
hatten, die wichtigsten Rollen.

Montag, 4. August
22.15 Uhr, ARD

Campanadas e medianoche (Falstaff)

Spielfilm von Orson Welles (Spanien 1965),

mit Orson Welles, John Gielgud, Jeanne
Moreau, Margareth Rutherford. — Bei sei-
ner Kronung und Machtibernahme wendet
sich Heinrich V. von Falstaff, dem treuen
Begleiter seiner wildbewegten Jugendzeit,
ab und stosst ihn dadurch in Einsamkeit
und Tod. Die Beschworung der tragikomi-
schen Gestalt aus den Werken Shakespea-
res ist gepragt von der kraftvollen Sprache
des Dichters und den Uberbordenden Bil-
dern von Orson Welles, die ihren Hohe-
punkt in der meisterhaften Schilderung der
Schlacht von Shrewsbury hat.

Donnerstag, 7. August
16.05 Uhr, DRS |

] Pilztramper

Horspiel von Georges Winter; Regie: Ste-
phan Heilmann. — Sieben Szenen und zwei
Briefe mit Musik von Pink Floyd, David Bo-
wie, Giuseppe Verdi, Marilyn Monroe und
Lou Reed. Personen: Albert, 28, schreibt
und filmt unter anderem: «Du kennsch my
Ystellig zem soziale Buff, y mach da Zauber
nimme mit... Y drugg my nit um d Arbet —
nur, y mues halt dra glaube chonne»; Ro-
land, 27, Sozialarbeiter: «Y mues my ebe
scho mit halbguete Zuestand z'fride gaay;
Thomas, 16, Schuelabganger: «Stell dr vor,
jede Daag heb y ab, mindeschtens aimol, y
flieg tiber d Falder, und niemer hinderet my
draay; Sabine, 25: «Was mach y? — Labe,
magligscht 24 Stund am Daag, au im
Schloofy.

Freitag, 8. August
20.05 Uhr, DRS |1

B Schwingen

Horspiel von Robert Schnorr; Regie: Klaus
Mehrlander. — Der 1937 in New York gebo-
rene Autor ist durch seine absurden und
die Psychoanalyse auswertenden Dramen
bekanntgeworden. Das Horspiel «Schwin-
gen», auf dem gleichnamigen Biihnenstlck
basierend, ist der Versuch darzustellen, wie
das Gehirn eines Menschen auf einen
Schlaganfall reagiert, wie es die Umwelt
wahrnimmt, wie es wieder lernen muss, die
Gedanken zu ordnen, die Sprache zu steu-
ern. Kopit zeigt dies anhand einer alternden
Frau, die in ihrer Jugend Pilotin war und
sich in einer Klinik im Rehabilitationszen-
trum befindet. (Produktion WDR 1978.
Samstag, 9. August, 10.00 Uhr sendet DRS
die amerikanische Originalproduktion)



Pike (Martin Sheen), der Gegenspieler des
Indianers White Bull.

nen Schlitten mit den erbeuteten Pelzen
und lasst die beiden schwarzgewande-
ten Zofen mit ihrer Herrin im weissen
Unterkleid mitten in der Wuste zuruck.

Von nun an bestimmt der Zweikampf
zwischen Pike und White Bull um das
weisse Pferd das Geschehen. White
Bull gelingt es schliesslich, den gewalti-
gen Hengst, dem die Kraft eines Totems
innezuwohnen scheint, zu erbeuten.
Harvey hat die vergebliche Jagd Pikes
nach dem Tier in ein faszinierend-selt-
sames Spiel von der Magie der Objekte
eingebettet: Gesicht- und Kdérperbema-
lung von Mensch und Pferd; die Uni-
formjacke Pikes, die von White Bull erst
getragen, dann weggeworfen wird; der
Wein aus der Postkutsche, an dem sich
der Indianer im eigentlichsten Sinn be-
rauscht, ohne auch nur im geringsten
seine Wiirde und Uberlegenheit einzu-
blissen; die dem Priester abgenomme-
nen Devotionalien, die Monstranz, in
deren hohlem Fuss sich ein Skorpion

verbirgt, der seinen Stachel einem der
Verfolger in die Hand schlagt, und
schliesslich die Juwelen, mit denen
White Bull seinen Fluchtweg durch ein
steil ansteigendes Bergtal saumt, um
seine Gegner aufzuhalten — dies alles ist
zu einem einzigartigen Bedeutungsnetz
von Zeichen des Todes und des Uberle-
bens gefugt. Der oft unmittelbar surrea-
listische Gehalt der Bilder offenbart bei
genauerem Hinsehen prazise Denota-
tion unter einer Ebene der vielfaltigen
Konnotationen.

Im Rohschnitt war «Eagle’s Wing» vier
Stunden lang gewesen, doch die «mo-
ney people» waren begeistert. Die un-
umganglichen Kirzungen mussten in
ihnen jedoch ein Gefuhl hervorgerufen
haben, von Harvey um ihr Eigentum be-
trogen worden zu sein, wie er heute
meint. Das Ergebnis war, dass sie -
nach seinen radikalen Schnitten, die,
um den Rhythmus des Films zu bewah-
ren, ganze Sequenzen umfassten — ein-
zelne Szenen nachtraglich wieder ein-
figten. Ohne Verteufelung der Produ-
zenten betreiben zu wollen, lasst sich
heute sagen, dass sich die (meist ge- -
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ringfligigen) Stilbriiche und leichten
Tribungen samtlich auf diese Ent-
scheide zurickfihren lassen. Die stritti-
gen Punkte betreffen meist den Dialog -
beispielsweise das wiederholte «Help
me!» Judiths, aber auch Pikes, sowie ihr
entbehrliches «Hail Mary», Satze wie «A
boozy indian» («Ein Indianer, der saufty)
—, daneben aber auch Elemente wie das
nach Harveys Ansicht zu wenig grosse
Uberraschungsmoment des Angriffs auf
die Kutsche oder die uberflussige Trink-
szene White Bulls auf dem Dach der
Kutsche.

Ein Relikt des Vorhabens der Produzen-

ten, dem ganzen Film nachtraglich-

einen Kommentar zu unerlegen, sind die
einleitenden Satze (gesprochen von
Martin Sheen), die, sachlich falsch, den
Film pompods auf - mythisch-vorge-
schichtliche Tiefen  zurtckzufihren
trachten, denen er nicht entspringt. Im-
merhin ist der Film dadurch nicht in sei-
ner Substanz getroffen. Seine Version
ware straffer gewesen als die vorlie-
gende von knapp zwei Stunden Dauer,
wie Harvey festhalt, dessen fruhere
Filme (darunter «The Lion in Winter»,
«The Glass Menagerie», «The Abdica-
tion», «They Might Be Giants») zum Teil
von den Produzenten far ihn bis zur Un-
kenntlichkeit verstimmelt wurden. Dass
der Zusammenhalt gewahrt bleiben
konnte, ist wohl auch durch Harveys
langjahrige Erfahrung als Cutter bedingt
— unter anderem hat er Kubricks «Lo-
litan und «Doctor Strangelove» ge-
schnitten —, die ihn diesen Film, der
praktisch ohne Dialog auskommt, vom
Bild her gestalten liess.

Aus dem bisher Gesagten ist deutlich
geworden, dass «Eagle’'s Wing» trotz
Verwendung von fir den Western kon-
stitutiven Elementen sich nicht in des-
sen lkonographie einbegreifen Ilasst.
Und schon gar nicht ist er geeignet, wie
man hierzulande etwas mokant glaubte
bemerken zu mussen, eine Wiederbele-
bung des Genres einzuleiten. Die Verle-
gung der Handlung in die Jahre um 1840
hat sozusagen nichts mit der histori-
schen Erschliessung des Westens zu
schaffen, rechtfertigt sich jedoch als
Verweis auf die Zeit der europaischen
Spatromantik. Der nur lockeren Veran-
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kerung in der Zeit entspricht die freie
Verfligbarkeit Gber den Raum: Ubermii-
tig fragt Pike einmal sein Pferd, ob sie
sich nach Kanada oder hinunter nach
Mexiko wenden sollten. Immer wieder
wandeln sich unabsehbar weite Ebenen
in zerschrundetes Geldande, das sich
schlagartig zu zerklufteten Felsforma-
tionen auftiirmt, ohne dass diese Uber-
gange sich anders zu begrunden
brauchten als aus der Befindlichkeit der
in diese Landschaften ausgesetzten Fi-
guren. Es ist eine zutiefst romantische
Grundstimmung, die sich sowohl in der
Transposition von Naturlandschaften in
solche der Seele dussert, die gleichzei-
tig aber auch innere Stimmung auf dus-
sere Erscheinung projiziert. Diese das
Gefihl als Instrument der Natur begrei-
fende Haltung ist noch im brennenden
Blick, mit dem Pike zum Schluss seinen
in nichts zerstiebenden Traum verfolgt:
Wie eine weisse Lichtschrift nimmt die
auf einen unendlich weiten Horizont zu-
strebende Staubspur des enteilenden
Reiters die rastlose Bewegung von
Jagd, Spurensicherung und Flucht in
sich auf. Christoph Egger

Immacolata e Concetta - I'altra
gelosia (Die andere Eifersucht)

Italien 1979. Regie: Salvatore Piscicelli
(Vorspannangaben s. Kurzbesprechung
80/193)

Was von diesem Film bisher zu horen
und zu lesen war, hat mich mit eher ge-
mischten Erwartungen und einer be-
trachtlichen Skepsis ins Kino gehen las-
sen. Urs Jaeggi etwa, der ihn am letzt-
jahrigen Festival von Locarno sah,
schrieb dazu: «Wie ein Film wie ({mma-
colata e Concetta) in ein Wettbewerbs-
programm gerat, bleibt schleierhaft.
Das Drama um zwei lesbisch veranlagte
Frauen in Sud-ltalien kann als beson-
ders mutig oder aufsehenerregend
doch wohl nur einschéatzen, wer aus lau-
ter Snobismus verschlafen hat, was sich
auf der Sex- und Pornofilmszene so al-
les tut. Dort namlich ist das Thema in
einer ahnlich menschenverachtenden



Verinnerlichung der Unterdriickung (lda Di
Benedetto und Marcella Michelangeli).

Art — wenn auch mit weniger lan-
gen Versatzsticken pseudo-psychologi-
scher Verbramung zwischen den ein-
schlagigen Szenen - seit Jahren schon
in Behandlung» (Zoom 17/79).

Um es vorwegzunehmen: Auch ich
wirde den Film weder als besonders
mutig noch als besonders aufsehener-
regend beurteilen. Hingegen nicht ge-
rechtfertigt scheint mir der Vorwurf der
Menschenverachtung zu sein (und da zu
den Menschen auch die Spezies Frau
gehort — eine unbestrittene Behaup-
tung?! — mochte ich fur mich in An-
spruch nehmen, auf Menschenverach-
tung nicht ganz unsensibel zu reagie-
ren). Uber die deterministische Grund-
haltung, die den Film zweifellos pragt,
lasst sich streiten, doch diese Atmo-
sphare der Resignation muss nicht un-
bedingt als Menschenverachtung emp-
funden werden. Auch die voyeuristi-
schen Moglichkeiten der hier behandel-
ten Thematik sind gross, und wenn von
lesbischer Liebe im gangigen Kino die
Rede ist, stellt sich ja nicht ohne Grund

so automatisch ein skeptisches Unbe-
hagen ein, doch lassen in diesem Fall
die Ernsthaftigkeit und Ehrlichkeit, die
dem Film meiner Meinung nach zu atte-
stieren sind, schwerlich Parallelen zur
Sex- und Pornofilmszene aufkommen.
Die Geschichte, die Piscicelli erzahlt, er-
scheint in der rudimentaren Zusammen-
fassung tatsachlich wie ein modisch
aufgemobeltes Schocker-Melodrama,
aber er erzahlt sie mit soviel kunstleri-
scher Eigenart und kalter Distanz, dass
der Verdacht auf voyeuristische Speku-
lation bald einmal zerstreut wird. Aus-
serdem sei darauf hingewiesen, dass
dies der erste Spielfilm eines noch jun-
gen Regisseurs ist, der nicht den An-
spruch auf eine ausgereifte Meisterlei-
stung erhebt.

Immacolata und Concetta, die beiden
Protagonistinnen, werden in zwei kur-
zen, in sich abgeschlossenen Expositio-
nen vorgestellt: Beide leben irgendwo in
der Gegend um Neapel. Immacolata ist
verheiratet, hat eine Tochter und fihrt
einen kleinen Metzgerladen. lhre Schul-
den beim Grosshandler Ciro versucht
sie zu «begleicheny, indem sie ihm ein
junges Madchen verkuppeln will. lhr
Vorhaben misslingt und bringt sie ins
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Gefangnis. Concetta ist Landarbeiterin
und hat ein Verhaltnis mit einer verhei-
rateten Frau. Von derem Ehemann be-
droht, greift sie zur Waffe und verletzt
ihn. Auch sie wird zu einer Gefédngnis-
strafe verurteilt. So lernen die beiden
Frauen sich kennen und lieben - die
kleinburgerliche Tragodie nimmt ihren
Lauf. Wieder in Freiheit, ziehen sie zu-
sammen zu |Immacolata, trotz des
Widerstands deren Ehemannes. Als Im-
macolata spater auch mit Ciro ein Ver-
héaltnis beginnt und schwanger wird, t6-
tet Concetta sie in verzweifelter Eifer-
sucht.

Orientiert man sich an dieser Inhaltsan-
gabe, dann taucht spatestens mit die-
sem Schluss die Vermutung auf, Pisci-
celli beabsichtige mit erhobenem Zeige-
finger die Verkindigung einer reaktio-
naren Moral: Seht her, wie grauslich se-
xuelle Perversion enden muss! Doch
auch hier spricht die beinahe rituelle
Stilisierung, mit der wir gezwungen
werden, am Geschehen nicht hautnah
teilzunehmen, sondern es aus emo-
tionsloser Ferne zu beobachten, eine
andere Sprache. Wenn etwas diesen
Film vorrangig pragt, dann ist es diese
absolute Verweigerung zur moralisie-
renden Stellungnahme (was «Immaco-
lata e Concetta» bereits grundsatzlich
vom Pornofilm unterscheidet, der ja von
der hier vermiedenen Listernheit an der
«Unmoral» und nicht, wie vorgegeben,

von der Lust an der Sinnlichkeit lebt). -

Immacolata selbst verkorpert diese Ver-
weigerung (ihr Name bedeutet «die Un-
befleckte»): lhre eigentliche (sexuelle)
Amoral ist Ausgangspunkt dieses Films,
und die Unmoglichkeit, diese Amoral
positiv zu leben in einer Umgebung, die
tief gepragt ist von Kategorien einer re-
pressiven Sexualmoral, sein Thema.
Imaccolatas individuelle Starke ist zu-
gleich auch ihre gesellschaftliche
Schwaéche. |hre Verstosse, die zwangs-
laufig zur Rucksichtslosigkeit werden
gegenuber einer Umgebung, die sich an
die traditionellen Kategorien halt, wer-
den schliesslich «geahndet» von Con-
cetta, die Opfer und Exekutionsinstru-
ment dieser gesellschaftlichen An-
spruche in einem ist.

Zwar bricht auch Concetta als Lesbierin
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gezwungenermassen den bestehenden
Moral-Kode, doch in ihrer Beziehung
mit Immacolata herrschen die gleichen
Ausschliesslichkeits- und  Besitzan-
spruche der traditionellen, heterosexu-
ellen Zweierbeziehung vor, noch ver-
starkt durch die spezifische Situation, in
der die beiden als von der Gesellschaft
Gedchtete ganz aufeinander angewie-
sen sind. Immacolata versucht auch
diese Begrenzung zu durchbrechen mit
ihrem Verhaltnis zu Ciro, einerseits aus
Rebellion, anderseits aus sexuellen Be-
dirfnissen. Trotz der Bestandigkeit ihrer
gegenseitigen Liebe verfallt Concetta
der Eifersucht; -nicht der «anderen»
Eifersucht («L’altra gelosia» lautet der
ironische Untertitel des Films), sondern
der gleichen, altbekannten, die sich
bei solchen Zweier-Konstellationen
zwangslaufig einstellen muss und in der
hier zugespitzten Form sich prompt
noch zwangslaufiger einstellt. Sie fihrt
denn auch zu einem blutigen Ende,
einem echt «italienischen» Ende, das in
seiner Extremitat fur die Argumentation
der Geschichte nicht einmal unbedingt
notig ware. Man merkt auch so, dass
diese «neue» alte Beziehung das Uber-
leben nicht schaffen kann. Die «andere»
Konstellation demonstriert die traditio-
nellen Zwange nur umso deutlicher —
der patriarchalische Ballast mit seinen
Herrschaftsverhéltnissen auch im Priva-
ten lasst sich nicht im Alleingang ab-
schatteln. Immacolata und Concetta
sind keine neuen Menschen; sie versu-
chen zwar das andere Neue, landen
aber im gleichen Alten.

Fir Piscicelli stellt sich die Frage nach
individueller Schuld nicht, ebenso wie
die Maoglichkeit zur individuellen Veran-
derung am Beispiel von Immacolata ne-
giert wird. Von diesem Ansatz her — er
mag nicht allen gelegen sein — ist der
Film konsequent und, falls man sich auf
ihn einladsst, der Auseinandersetzung
wert. Diese wird zwar dadurch er-
schwert, dass man sich nicht an hand-
liche Sindenbocke halten kann, aber
Piscicellis Intentionen werden daflr
umso glaubhafter. Immacolata und
Concetta werden nicht plakativ von
leicht fassbaren Bosewichten unter-
druckt; sie besorgen das, brav abge-



richtet, selber - wie Opfer es zu tun
pflegen, die lange genug Opfer waren.
Dieses Phanomen von der «Verinnerli-
chung der Unterdrickung» wird von
Piscicelli auf subtile Weise spirbar ge-
macht, mit jener erzwungenen Geflhls-
losigkeit, die diesen Vorgang spiegelt.
Wie in einem Eisblock zeigen sich denn
auch die Figuren, erstarrt, schweigsam
- abgehoben vom durchaus realisti-
schen Kontext der Umgebung, Land-
schaft, Sprache, Architektur, Kleider
undsoweiter.
grund wird so beinahe zur Kulisse, vor
welcher sich ein Drama abspielt, das
auf ahnliche Weise uberall in der westli-
chen Welt Gultigkeit haben konnte. Die
Strenge der Inszenierung wird unterstri-
chen durch die harte Ausdruckskraft der
beiden hervorragenden Hauptdarstelle-
rinnen, die abseits von jedem ltalianita-
und Weiblichkeitsklischee agieren diir-
fen. Pia Horlacher

Menschen, die voriiberziehen

Schweiz 1942; Regie: Max Haufler
(Vorspannangaben siehe
Kurzbesprechung Nr.80/178)

l.

Spricht man vom alten Schweizer Film,
so muss man Max Haufler (1910-1965)
erwahnen. Zu seiner Zeit wurde er leider
verkannt, was zur Folge hatte, dass er
nur wenige seiner Filmideen verwirkli-
chen konnte. Unvergesslich bleiben
«Menschen, die voruberziehen» und
«Farinet ou l'or dans la montagne»
(1939). Neben Spielfilmen hat er auch
eine Reihe von Kurz- und Werbefilmen
realisiert, die grosse Beachtung fanden
(«Wir bauen auf», 1943, oder «Die bild-
spendende Flussigkeit», 1944). Neben
seiner Arbeit als Inszenator war Max
Haufler, der in Paris an der Akademie
Ozenfant Malerei studiert hatte, als
Schauspieler tatig. Auch hier wurden
seine Fahigkeiten nicht richtig genutzt;
meistens bekam er schablonenhafte
Rollen komischer oder schrulliger Typen
zugeteilt. Eine seiner wohl grossten Rol-
len erhielt er wenige Jahre vor seinem

Der meridionale Hinter--

Tode von Orson Welles angeboten. Im
Film «The Trial» (nach Kafkas «Der Pro-
zessy) spielte er die Rolle des Anwalts-
klienten Bloch.

Der Stoff zu «Menschen, die voruber-
ziehen» stammt aus Carl Zuckmayers
Buhnenstuck «Katharina Knie». Einan-
der gegenubergestellt werden die Welt
des Wanderzirkus Horn und jene der
Sesshaften, des Bauerntums. Die Toch-
ter des Zirkusdirektors und Seiltanzers
Horn sehnt sich nach einem ruhigen,
sesshaften Leben, nach einem Leben
mit festem Boden unter den Filssen.
Durch einen unerfreulichen Umstand
lernt sie einen Bauernsohn kennen und
entschliesst sich trotz unguter Gefihle,
das unsichere, aber auch frohlich be-
wegte Leben der Wanderarena zu ver-
lassen. Der Vater, der leidenschaftlich
seine oft verspottete Artistenehre ver-
teidigt, kann diesen Entscheid seiner
Tochter nicht begreifen. Die Stimmung
im standig von finanziellen Noten ge-
plagten Wanderzirkus sinkt zusehends;
Vater Horn ist entmutigt, hat er doch
auf seine Tochter als Nachfolgerin ge-
hofft. Dies farbt auf die Darbietungen
ab, die den fruheren Glanz verlieren. Im
Versteckten naht Horn schon glanzende
Ruschen an das Artistenkleid der Toch-
ter. Fruher hat es das nie gehabt und
dennoch hat es «geglanzt». Nun erhalt
es einen ausseren Glanz, der den inne-
ren nicht ersetzen kann — eine der vielen
beachtenswerten, kleinen Details, die
den Film pragen.

Eines Abends spielt der Zirkus Horn im
Stadtchen, in dessen Nahe die Tochter
Horn nun wohnt. Marina kommt zur
Vorstellung. Der Vater ist hocherfreut;
er hat den Glauben in seine Tochter nie
ganz verloren und glaubt, dass sie nun
endglltig zurickkehren wird. Aus An-
lass dieses fur ihn so wunderbaren Ta-
ges will er seine Spezialattraktion auf
dem Seil, die er seit dem Fortgehen der
Tochter nie mehr gezeigt hat, vorfih-
ren. Er sturzt dabei zu Tode. Die Tochter
kehrt daraufhin reumitig zur Wander-
truppe zurick, deren Fihrung sie jetzt
ubernimmt. Das Ende, obwohl es in der
sprachlichen Formulierung sentimental
und plakativ erscheinen mag, ist frei
von jeglicher uberheblichen Susse. Ma-
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rina Horn kehrt nicht zurtck, weil sie
sich fur den Tod des Vaters verantwort-
lich fuhlt, sondern um das Werk und die
Uberzeugung des Vaters, die sich im
Zirkusunternehmen widerspiegeln, auf-
recht zu erhalten und weil sie merkt,
dass auch sie diese artistische Uberzeu-
gung in sich tragt. Da ist nichts von fal-
scher Pflicht und Treue.

1.

Das Thema des Zirkus, des Artisten
oder auch des Clowns ist altbekannt.
Immer wieder gelingt damit die Darstel-
lung der Wiedersprichlichkeit von Aus-
sen und Innen, von frohlich-leichter
Darbietung und der dahinter stecken-
den Miuhe, der Enttduschungen, der
Einsamkeit. Dieser Dualismus, diese
Gegensatze sind natirlich nicht nur bei
Artisten, bei Kunstlern anzutreffen; ihr
Dasein, ihre Arbeit lassen diese Gegen-
satzlichkeit aber besonders gut zum
Vorschein kommen. Max Hauflers Werk

Menschen, die bleiben: Bauern (links: Ellen
Widmann, rechts: Willy Frey).

geht an dieses Thema mit besonderer
Betonung der Details von Leben und Ar-
beit heran. Entstanden ist ein unheim-
lich vielschichtiges Bild einer in sich ab-
geschlossenen Gemeinschaft, in der je-
der einzelne einen wesentlichen Teil
zum Gelingen des Ganzen beitragt. Das
immer in Bewegung bleibende Ganze
wiederum lasst den Einzelnen als eigen-
standigen Menschen niemals weder in
der Gemeinschaft untergehen noch,
von aussen bedroht, in seiner individu-
ellen Hilflosigkeit allein.

So beschwingt und miihelos das Leben
der Zirkusangehorigen auch gegen aus-
sen aussehen mag — weswegen die Arti-
sten oft beneidet oder gar fortgejagt
werden —, die Arbeit ist wie jede andere:
muhsam, schwer und oft auch entmuti-
gend. Die andauernde Ungewissheit, ab
die Muihe beachtet und belohnt wird,
lasst die Situation besonders bedrik-
kend werden. Die Zirkusleute stehen da
als Beispiel fur alle Kiinstler, deren Ar-
beiten meist zuwenig Beachtung finden.
Inwieweit Haufler auch an die Filmema-
cher gedacht hat, lasst sich anhand des
Films kaum feststellen. Das Wesen des



Kunstlers, dem es dennoch gelingt zu
uberleben, ist gepragt von besonderer
Schlauheit und Listigkeit. Haufler ist
diesbezlglich eine aussagestarke und
listig-feine Sequenz gelungen: Mit
einem billigen Trick ubertolpelt ein
Clown den anderen und gewinnt eine
Wette: Ein Glas soll mit einer Hand aus-
getrunken werden, ohne etwas zu ver-
schutten. Schwierig wird das, wenn das
Glas verkehrt auf einem Teller steht.
Gleichzeitig besucht der Biirgermeister
des Gastgeberortes den Direktor Horn;
da sind namlich noch ein paar Rechnun-
gen vom letzten Jahr zu begleichen.
Horn hat kein Geld, der Birgermeister
ein Beinleiden. Horn gelingt es, dem
gutglaubigen Birgermeister (Emil He-
getschweiler gibt einen vortrefflich bie-
deren Blrgermeister ab) ein Wunder-
mittel gegen sein Leiden anzudrehen.
Die Schulden sind bald vergessen. Die
gespielte und die echte List: bei der
einen lacht der Zuschauer mit, bei der
anderen ist er selber der Geprellte. Hauf-
ler zeigt die Notwendigkeit der List; er
akzeptiert sie, solange sie nicht brutal
und verletzend ist, sondern fein und in-
telligent.

Zu Beginn des Filmes wird ein erzwun-
gener Zwischenhalt (Achsenbruch eines
Zirkuswagens) dazu benutzt, die Cha-
raktere mittels ausserordentlich spitz
formulierter, knapper Dialoge vorzustel-
len. Erstaunlich, mit wie wenig Worten
dies geschieht. Diesbezuglich wesent-
lich sind auch die Schauspielerleistun-
gen, die ungekunstelt und glaubhaft
wirken. Hin und wieder enttauschend
wirkt nur Marion Cherbuliez in der Rolle
der Tochter Marina, deren Mimik und
Gestik im Vergleich mit den anderen
Schauspielern merklich schwacher aus-
fallt. Haufler benutzt die Wirkung von
Formen und Bewegungen der Korper:
ein spezielles Augenzwinkern, ein Sich-
Strecken, ein paar Schritte, die Art, wie
einer sitzt. Mit diesen einfachen und
sich direkt anerbietenden
schafft Haufler — naturlich in Verbin-
dung mit den Dialogen — die Charakter
der Protagonisten, unterschiedlichste
Menschen, in sich selber oft wider-
sprichlich; das ergibt Hauflers glaub-
wirdigste Szenen.

Mitteln-

.

Erwahnt werden muss die in den Dialo-
gen enthaltene Sozialkritik, die fur einen
Spielfilm aus den vierziger Jahren eine
beachtliche Direktheit aufweist. Marina
Horn futtert ihren Esel auf einer Wiese,
die zum Bauernhof gehort, auf den sie
spater ziehen wird. Die alte Bauernfrau
bezichtigt Marina des Diebstahls. Ma-
rina gibt zur Antwort, dass man jenen
etwas nehmen soll, die genug besitzen,
aber zu geizig sind, es Armeren zu
schenken. Max Hauflers Film stellt die
Liebe, das Verstandnis und das gegen-
seitige Akzeptieren der Menschen ins
Zentrum. Sein Glaube an die Realisier-
barkeit menschlicher Grossziigigkeit
druckt sich dadurch aus, dass die zu Be-
ginn kalte und herrschsuchtige alte
Bauernfrau zu einem verstandnisvollen
Menschen wird, die das Zurtckkehren
von Marina zum Zirkus voll akzeptiert.
Gleichzeitig sieht Haufler auch eine ge-
wisse Unmoglichkeit der Realisierung
einer harmonisierenden Welt, in der Zu-
friedenheit und Glick durch Anstren-
gungen und guten Willen erreicht wer-
den konnen. Er lasst einen der Zirkus-
leute im Gesprach uber das Liebespaar
Marina und Bauernsohn sagen: «lch bin
auch einmal durstig gewesen; der Durst
ist aber nicht geloscht worden und ich
bin dennoch nicht verdurstet.» Dies ist
wohl die traurigste Erkenntnis des gan-
zen Films.

Oft gelobt worden sind die letzten Ein-
stellungen des Films, in denen die Wa-
genkolonne des Zirkusunternehmens
Horn in der Ferne verschwindet, sich die
Dampfwolken einer Lokomotive Uber
die Wagen legen und als Gegensatz zu
den «Menschen, die voriiberzieheny,
der Bauernsohn mit betont schweren
Schritten (ber seinen festen Boden
geht. Ein Ende, in dem der Mensch eine
Kleinigkeit ist, ein Schicksal unter vielen
anderen Schicksalen, wie sich ein Kriti-
ker 1942 ausdriickte. Ein Ende ohne Be-
wertung von Gut und Bdse. Dieses:
Schwebende kommt in allen Bildern
zum Ausdruck, die unbestreitbar vom
poetischen Realismus franzosischer Re-
gisseure gepragt sind. Das Liebliche,
das seiner Labilitat voll bewusst ist,
druckt sich in den lebendigen, ineinan-
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der verschwimmenden Grautdénen (vor
allem bei Landschaftsaufnahmen) und
in gezielt eingesetztem Weglassen von
allzu genau definierten Grenzen aus:
Beweglichkeiten, die relativieren.
Robert Richter

Panische Zeiten

BRD 1979. Regie: Udo Lindenberg
(Vorspannangaben s. Kurzbesprechung
80/196)

Die Sache ist eigentlich simpel. Entwe-
der man mag Udo Lindenberg, dann
dirfte auch sein Film gefallen, oder
man mag Lindenberg eben nicht, und
dann bringt dieser Film eher wenig.
«Panische Zeiten», das ist Lindenberg,
Lindenberg, Lindenberg ... und noch-
mals Lindenberg. Musik, |dee, Dreh-
buch, Regie und Produktion: alles von
Lindenberg — auch wenn da noch ein
paar andere mitgeholfen haben. Und
die beiden Hauptrollen spielt er auch
noch gleich selber («Fiir die Rolle des
Udo Lindenberg konnte ich sowieso kei-
nen andern finden und einen besseren
Detektiv hab ich auch nicht entdeckt»).
Lassen wir also Lindenberg auch sonst
noch ein bisschen zu Wort kommen:
«lch wollte ja immer mal einen Film ma-
chen. Film ist die logische Konsequenz
von dem, was ich akustisch seit Jahren
Uber die Buhne gezogen habe. Das Me-
dium Film bietet die Maoglichkeit, Ge-
danken etwas ausfihrlicher zu bringen,
im Vergleich zu den zeitlich begrenzten
Songs in Live-Konzerten. Und ausser-
dem kann man auf diese Weise die
ganze Kiste mal wirklich optimal ver-
breiten, das heisst, man kommt auch
dahin, wo man bei Tourneen nicht auf-
treten kann. Mein Berater und Hausde-
tektiv Carl Coolman meint ausserdem,
dass gutes Aussehen verpflichtet. Das
darf man, so Carl, einem grossen Publi-
kum nicht vorenthalten.» «Zunachst ist
das naturlich ein Knall-, Locker- und
Kicherfilm. Eine (Message) gibt es na-
tirlich, die eigentlich nicht anders ist als
bei meinen Songs und Konzerten.
Songs mit viel Spass, verbunden aber
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auch mit kritischem Hingucken. Es ist
naturlich sehr viel Musik im Film. Im
«On» haben wir vier bis funf Songs, an-
sonsten viel interessante Instrumental-
musik. Klar auch, dass zum Start des
Films eine neue LP herauskommt, auch
mit neuen Songs, die nicht vom Sound-
track stammen, die aber alle irgendwie
einen Bezug zur Thematik des Films ha-
ben.»

Nach soviel Lindenberg — und es ist
eher weniger als im Film — mal schnell
die Geschichte: Lindenberg beendet ge-
rade eines seiner Konzerte. Aus der an-
schliessenden Party mit seiner (Kata-
strophenfamiliey am Hotelpool wird er
zunachst weggelockt und dann ent-
flhrt. Es gibt da namlich einflussreiche
Leute, die der Meinung sind, die Politik
bleibe besser den Politikern allein (iber-
lassen. Und auch Udo Lindenberg, der
«das Maul zu weit aufgerissen hat in
einer immer schlapper werdenden Zeit»
(Lindenberg), soll nun von einem Team
fur innerstaatliche Sicherheit unter der
Leitung von Doktor K. mit «Liebe» und,
wenn das nicht verfiangt, mit handfe-
sten Drohungen davon uberzeugt wer-
den, dass es, wenn schon, besser ware,
fur die richtige Seite mitzumischen -
und nur noch zu singen. Aber so schnell
kann Lindenberg sein freches Maul
auch wieder nicht halten.

Udo ist also weg! Die Polizei glaubt an
einen Werbegag. Lindenbergs Body-
guard-Trio hat’s zwar in sich, aber eben
nur korperlich. Also muss ein Privater
her — und man weiss auch genau wer:
Coolman (Lindenberg in Schale, gewa-
schen, frisiert und mit den obligaten Zu-
gaben eines Detektivs: Schlapphut und
Trenchcoat). Cool — na wie denn sonst?
— durchstreift Coolman die Unterwelt —
und das ist noch gar nicht einmal
schlecht: Humphrey Bogart bei Howard
Hawks und Alain Delon bei Jean-Pierre

- Melville lassen grissen. Zwischendurch

singt er oder philosophiert plattfissig
mit seinem alten Freund Lemmy Cau-
tion — klar doch Eddie Constantine him-
self! — an der Bar uber Aufklarung des
Verbrechens an sich.

Erfolg ist dem Coolman keiner beschie-
den. Kaum stolpert er auf seinen miden
Géangen uber eine heisse Spur, da hat er
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Udo Lindenberg him-self.

auch schon eins Uberm Schadel. Dafir
springt Lindenberg, der jetzt ausser
Landes geflogen wird, gleich selbst ins
kalte Wasser. Schwimmend erreicht
Udo Land, gerat in die Kommandozen-
trale einer okologischen Frihwarnsta-
tion, wird durch eine technische Wun-
der-Panne in samtliche Kommunika-
tionssysteme eingeschaltet und halt,
ohne es selbst zu wissen, eine Rede an
die Nation. Und da er sagt, was die klei-
nen Leute alle auch schon gedacht ha-
ben, gegen die «grossen Versprechun-
geny, die alle vier Jahre aus der «Bon-
ner Schlafanstalty kommen, wettert und
gegen die «komischen Entscheidungen»
der Bonner Politiker und deren «Spezia-
listen-Chinesisch» schimpft, bleibt das
auch nicht ohne Folgen: Als neuer Bun-
deskanzler landet Udo Lindenberg auf
dem Flughafen «Bonn-Wahnwitz», zieht
ins Kanzleramt ein und stellt sein Kabi-
nett - Zwerge, Catcher, Vampire,
Go-Go-Girls; Peggy Parnass als Justiz-
ministerin (!) — vor. Und wie der Udo
dann zu arbeiten beginnt und Dekrete
unterzeichnet, fallt nach jeder Unter-

schrift einer der anstehenden hoheren
Beamten in Ohnmacht, setzt der neue
Kanzler doch unbekummert alle Atom-
kraftwerke ausser Betrieb - bumm,
schafft die Jugendarbeitslosigkeit ab,
indem er die Arbeitslosen einfach auf
Betriebe verteilt - bumm, verordnet das
Verschrotten der Fahndungscomputer
von Bundeskriminalamt und Nachrich-
tendienst — bumm, bumm, bumm.
Soweit die «Kasperle Story im Polit-Mi-
lieu» (Spiegel). Eine Losung hat Linden-
berg naturlich auch nicht — ausser Lin-
denberg. Aber die Stimmung der Unzu-
friedenen, vieler Unzufriedener, druckt
der Film aus. Es muss ja auch nicht Lin-
denberg allein sein, obwohl ich zwei
Catcher als Minister fur alternative
Energie und ein Ministerium «zur Besei-
tigung zwischenmenschlicher Kalte» je-
denfalls fir priufenswerte ldeen halte.
Die «naive Phantasie des Sangers»
(Spiegel) konnte sich ja multiplizieren
und epidemisch ausbreiten und die
Dinge — die Politik, die eben gerade
nicht den Politikern allein Uberlassen
bleiben darf, weil ja dann doch jeder da-
von betroffen ist — in Bewegung brin-
gen...
Als beachtlich hat Hans C.Blumenberg
Lindenbergs Erstling in der liberalen
Wochenzeitung «Die Zeit» eingestuft —
dem kann man sich anschliessen.

Walt R. Vian

Scum

Grossbritannien 1979. Regie: Alan Clarke
(Vorspannangaben s. Kurzbesprechung
80/198)

Mit «Scum» ist Alan Clarke ein beach-
tenswerter Spielfilmerstling gelungen.
Sein Thema: Jugendstrafvollzug. Fur
uns, die ausserhalb der Gefangnisse le-
ben, ist dieser Film ein Einblick in eine
Welt, von der wir sehr Unterschiedli-
ches, vor allem aber auch viel Unrihmli-
ches zu horen bekommen. Die Berichte
uber Gefangnisse schliessen oft fast
Unglaubliches mit ein: Brutalitaten phy-
sischer und psychischer Art, Gewaltta-
tigkeiten zwischen. Aufsichtspersonal
und Gefangenen, aber auch unter den
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Gefangenen selber. «Scum» zeigt diese
Unrahmlichkeiten, zeigt sie auf direkte,
fast kommentarlose, betont dokumen-
tierend-nuchterne Weise. Notgedrun-
gen (bezlglich Dramaturgie wie auch
aussagemassig erwiinschter Harte) ist
ein konzentriertes, uberhohtes Bild die-
ser Unmenschlichkeiten entstanden.
Genau hier durfte der Punkt sein, an
welchem die Gegner des Films, jene,
die den Berichten Uber Brutalitdten in
Gefangnissen keinen Glauben schenken
oder schenken wollen, ihren Angriff pla-
zieren durften.

Den roten Faden von «Scump» bilden die
Schicksale von drei jugendlichen Straf-
tatern, die in die englische Strafanstalt,
in welcher der Film spielt, eingeliefert
werden. Die Anstaltsleitung tritt in den
Personen der Wachter den Neulingen
mit aller Harte und Militanz entgegen.
Unnotiges Geschrei, Schlage und An-
drohungen noch harterer Sanktionen
haben die vollstandige Einschiichterung

Hackordnung der Gewalt (links: Ray Win-
stone).

e
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dieser bereits labilen Menschen zum
Ziel. Anstatt sich die Mihe zu nehmen
und zu versuchen, diesen verschupften
Menschen zu helfen — wie dies die Auf-
gabe des Strafvollzuges besonders bei
Jugendlichen sein sollte -, missbrau-
chen die Anstaltsangestellten ihre
Macht zur Befriedigung diverser, sadi-
stischer Geluste. Eine noch grossere
Brutalitat herrscht unter den Gefange-
nen selber. Schlagertypen haben eine
unantastbare Hierarchie aufgebaut, an
deren Spitze ein sogenannter «Daddy»
steht. ‘Wer aufmuckst, bekommt
Schlage, die blutige Wunden hinterlas-
sen. Die Anstaltsleitung toleriert diese
Gewalttatigkeit; die «Daddies» sorgen
auf ihre Art fur die gewilnschte Ord-
nung und Ruhe, wofur sie von den War-
tern mit speziellen Privilegien belohnt
werden. Drei Reaktionen auf dieses un-
barmherzige System werden vorge-
stellt: die Resignation in Form des
Selbstmordes, die Absonderung durch
Vortauschung von geistiger Anormalitat
und von Desinteresse verbunden mit in-
telligenter, den Regeln nicht wiederlau-
fender, feiner «Sabotage» am System



sowie die Anwendung von gezielter Ge-
gengewalt. Es gelingt aber niemandem,
das System zu Fall zu bringen, hoch-
stens dessen Figuren. So findet ein
Wechsel in der Figur des «Daddy» statt.
Jener, der zu Beginn blau geschlagen
wurde, wird zum neuen «Daddy». Selbst
der Aufstand aller Gefangenen am
Schluss des Filmes bleibt schwacher als
das System.

Wie es fir den Gefangenen kein Entrin-
nen gibt, so ist auch die Konfrontation
fir den Zuschauer zwingend. Obwohl
viele der Brutalitditen dem Zuschauer
prazise vorgefuhrt werden, bekommt
der Film nie einen Geschmack von Ef-
fekthascherei, von spannend-brutaler
Unterhaltung. Der Inszenierungsstil ist
dazu viel zu nuchtern. Direkt ist der
Film, weil er die Brutalitat interpreta-
tionslos zeigt; distanziert wirkt er, weil
er den Zugang zum Rausch, zum Ge-
nuss der Brutalitdt verunmdglicht. Die
andauernde und gleichbleibende, man
maochte fast sagen, monotone Hektik in
«Scum» mag wohl die permanente Un-
sicherheit widerspiegeln. Gleichzeitig
erschwert sie ein Uberdenken, ein Inter-
pretieren wahrend des Filmes. Eine
Ausnahme stellt die Unterredung zwi-

schen einem uberdurchschnittlich intel-
ligenten Anstaltsinsassen und einer
Aufsichtsperson dar.
Eine wesentliche Aussage des Filmes
kommt darin zum Ausdruck: Die Brutali-
taten im Gefangnis sind nichts weiter
als ein konzentriertes Abbild der Aus-
senwelt, der Gesellschaft, in der wir, die
Zuschauer, leben. Auch die vermeintli-
chen Herrscher (Daddies, Wachter
usw.) sind Gefangene und Unterdriickte
des Systems. Der Grossteil der Aggres-
sionen stellt ein Hinwegtduschen uber
die fehlende Fahigkeit dar, diese Wahr-
heit akzeptieren zu konnen.
Filmisch gesehen, bringt «Scum» weder
Neues, noch wird ein besonderes Ge-
wicht auf ein filmsprachlich ausserge-
wohnliches oder hervorstechendes
Konzept gelegt.
Die Starke liegt eindeutig in der Direkt-
heit und Harte, mit welcher der Zu-
schauer mit den traurigen Tatsachen
konfrontiert wird. «Scum» ist einmal
mehr ein Film, der den Zuschauer aus
der Bequemlichkeit des alltaglichen Le-
bens herausreisst und ihm einen Teil
der alltaglich stattfindenden Brutalitat
vorfihrt.

Robert Richter

TV/RADIO-KRITISCH

San Salvador und Ziirich

Filmdokument und Dokumentarfilm: ein
Tagesschaubericht und ein Film im CH-
Magazin

Das Dokument: Am 29.Juni zeigte
die Tagesschau des Deutschschweizer
Fernsehens in der Hauptausgabe einen
Filmbericht aus San Salvador: Soldaten
dringen in die Universitat ein und zwin-
gen unbewaffnete Studenten, sich an
die Wand zu stellen oder sich, mit dem
Gesicht gegen unten gekehrt, hinzule-
gen. Dann wird einer der Studenten,
obschon er sich ergeben hat, erschos-
sen.

Der Dokumentarfilm: Am 1.Juli zeigte
das CH-Magazin den Film «Die ruhige
Generation wird unruhig»: Drei Portrats
von Jugendlichen zwischen zwanzig
und vierundzwanzig Jahren, die aktiv an
den Zurcher Demonstrationen teilge-
nommen haben, Berichte von drei
Twens, die eine Wut in sich haben, die
hinaus will.

Wahre Bilder? Bilder, die zeigen, was
ist? Vielleicht, ich kann’s nicht Gberpri-
fen. Dennoch empfinde ich die einen
Bilder, die von der Tagesschau, als fal-
sche Bilder. Sie lassen mich kihl, sie
gehen mich nichts an. Die anderen hin-
gegen, die aus dem Film im CH-Maga-
zin, beruhren, verunsichern, provozieren
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