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FILMKRITIK

Un sac de billes (Ein Sack voll Murmeln)

Frankreich 1976. Regie: Jacques Doillon (Vorspannangaben s. Kurzbesprechung
76/103)

Nach «L’an 01» (1972) und «Les doigts sur la téte» (1974) legt der 32jahrige
Franzose Jacques Doillon mit «Un sac_de billes» seinen dritten Spielfilm vor. Er
gelangt damit erstmals vor die breite Offentlichkeit, handelt es sich bei diesem
Streifen doch um die Verfilmung des im letzten Jahr erschienenen Bestsellers von
Joseph Joffo. Dieser schildert in seinem autobiographisch angelegten Roman die
pikaresken Erlebnisse, die er und sein Bruder im Frankreich von 1941 hatten.

Mit den ausgezeichneten Knabendarstellern Richard Constantini (als 10jahriger
Joseph) und Paul-Eric Schulmann (als 13jahriger Maurice) in den Hauptrollen hat
Doillon einen Film gedreht, der weniger als Zeitdokument zu interessieren vermag,
sondern vielmehr als Beobachtung kindlicher Verhaltensweisen unter ausserge-
wohnlichen Umstanden. Zwar geht auch Doillon vom nazibesetzten Paris aus, zeigt,
wie die beiden judischen Buben mit bloss 50 Francs in der Tasche versuchen, sich in
die «zone libre» durchzuschlagen; aber das Zeitkolorit ist ihm nicht das Wichtigste.
Die Odyssee der Kinder konnte sich auch in einem andern Zeitraum abspielen; irre
Welten, in welchen Uniformen, Gewehre und Gefangnismauern eine unangemes-
sene Bedeutung erlangen, kann es auch anderswo, konnte es auch heute geben.




So hat Doillon keinen eigentlichen Abenteuerfilm gedreht. Ihm geht es darum, die
beiden Knaben selber naher kennenzulernen; ihre Reaktionen, ihr Verhalten, ihre
Einsichten, die interessieren ihn: Wie gestaltet sich der Prozess, in dessen Verlauf die
Kinder entdecken, dass sie «anders» sind? Wie gestaltet sich das Verhaltnis der
Kinder zum Judenstern, derihnen da plotzlich von der unberechenbaren Geschichte
aufgesteckt worden ist ? Wie gestaltet sich das Leben eines kindlichen Paria? Solche
Fragen scheint Doillon sich gestellt zu haben, und solche Fragen sind wohl dafur
verantwortlich, dass der Film zu keiner getreuen Verfilmung der Buchvorlage gewor-
den ist.

Tatsachlich sind all jene Episoden, die aussere « Action» liefern konnten, zurlickge-
drangt zugunsten von reflektierenden Gesprachen, in denen die beiden Knaben —
spater auch das Madchen Frangoise —sich uber ihre Situation klar zu werden suchen.
Die Umwelt wird zum Albtraum, der bewaltigt werden muss. Und hier nun erweist
sich auch die nicht unbetrachtliche Begabung Doillons, sich in Kinder einzufiihlen.
Der Gefahr, seine zwei Buben zu Erwachsenen zu machen, entgeht er dadurch, dass
er bei allem humanen Engagement ihnen eine gewisse Oberflachlichkeit nicht ab-
spricht. Neugierde, Selbstvertrauen und Spielgeist geben Maurice und Joseph die
Moglichkeit durchzukommen, und ihr enges bruderliches Verhaltnis gibt ihnen die
Kraft, schliesslich selbst die Deportation des Vaters ohne psychischen Schaden zu
verarbeiten.

Damit erreicht Doillons Arbeit einen Grad von «Echtheit», die sie zwar nicht zum
Kinderfilm macht, woh! aber zu einem ernstzunehmenden Film Gber Kinder. Die
Beruhrung der beiden Knaben mit der sich wegen der deutschen Besetzung irrational
verhaltenden Erwachsenenwelt wird nicht in erster Linie als Beitrag zur Geschichts-
schreibung und Vergangenheitsbewaltigung fur Kinder verstanden, sondern als Bei-
spiel des kindlich-menschlichen Reifeprozesses. Urs Durmuller

Mariage

Frankreich 1974. Regie: Claude Lelouch (Vorspannangaben s. Kurzbesprechung
76/97)

Diesmal verzichtet Claude Lelouch auf die Reklamefilm-Spielarten, die ihm so oft
zum Verhangnis geworden sind. Er macht auf Sparsamkeit, er begrusst seine Zu-
schauer selbst und sagt ihnen im Vorspann nicht allein, mit wem er den Film gemacht
hat, sondern auch, was er mit ihnen vorhat, ironisch distanziert. Drei Viertel des
«Ehelebensy», das hier zur Diskussion gestellt wird, taucht er in einen Gilb, mit dem er
Vergangenheit signalisiert. Doch das Historische ist gerade um den Grad zu gelb, als
es eben auch Episodisches, Kabarettistisches, Kritisches, Menschlich-Allzumensch-
liches bedeutet. Und dieses Wechselspiel zwischen Geschichte und filmisch freier
Interpretation, zwischen Dokument und gesellschaftskritisch uberhohtem Theater,
diese Bestandesaufnahme einer «Ehe» in Abstanden von zehn Jahren, in Etappen
von Zehnjahresfeiern der Invasion der Alliierten in Frankreich, macht « Mariage» zu
einem ebenso sensibeln wie witzigen, ebenso einfachen wie ernuchternden und
erschreckenden Film: «La gloire de la France» wird gegen eheliches Mittelmass,
gegen zerbrechliche Zweisamkeit und gegen den Zerfall der Liebe ausgespielt — das
Heldenbild erhalt ein negatives Vorzeichen.

Kurz vor der Invasion der Alliierten in der Normandie kaufen sich zwei Verlobte ein
Hauschen am Strand, wohl wissend, dass es in Friedenszeiten teurer zu stehen kame,
dass der Bunker der deutschen Besatzung, welcher unmittelbar davor steht, auf den
Preis drickt. Dennoch gilt es Feuchtigkeit und allzu schwachen Wasserdruck in Kauf
zu nehmen. Am Morgen nach der Trauung dann verlangt die Résistance Zutritt zum
Schlafgemach und setzt vom Fenster aus das Rakrohr auf den Bunker an: 6.Juni
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1944. Der Umstand, dass der frischgebackene Ehemann nicht den Deutschen, die
um Brot baten, sondern dem Widerstand die Tur geoffnet hat, macht ihn zum Helden.
Zum Helden nach aussen. Die Karriere ist nicht zu bremsen. Sie endet beim Amt des
Burgermeisters in der kleinen Ortschaft am Kanal. Das Hauschen wird zu einem
privaten kitschseligen Invasionsmuseum. Die Gesprache reduzieren sich auf eine
stets gleich bleibende Rede, die jeweils am zehnten, zwanzigsten und dreissigsten
Jahrestag der Invasion vor versammelten Ehrengasten neben dem ausgebrannten
Bunker uber Lautsprecher und mit entsprechender Musikumrahmung verlesen wird.
Die mit gleicher Regelmassigkeit ausgezahlte Gedenkminute musste indessen eher
fur die durch das «Heldentum» zerstorte Ehe gelten, fur den Bankrott der Liebe.
Die phrasenhafte Konstante der patriotischen Feier markiert den Rhythmus der Ront-
genbilder, die Lelouch an das Eheleben von Henri (Rufus) und Janine (Bulle Ogier)
legt. Er Uberschreibt die vier Etappen mit «Liebe, Hass, Gleichgultigkeit, Einsamkeity.
Diese Ehe ist ohne Zukunft: Der schwache Wasserdruck, die feuchten Wande blei-
ben. Es gibt keine Traume mehr, keine Plane. Die Resignation im Hauschen am
Strand nimmt im gleichen Verhaltnis zu, wie sich die Raume mit den Attributen der
Zivilisation und ihren kitschigen Abarten fullen. Die Verarmung einer Familienge-
meinschaft, der Verlust der Rucksichtnahme, der Liebesfahigkeit zugunsten eines
lacherlichen Schauspiels falsch verstandener Mannlichkeit und Vaterlandsliebe, das
ist die pessimistische Bilanz, die sich aus diesem Film ziehen lasst. Er kommt ohne
grosse Bilder aus. Seine Handlung beschrankt sich auf wenige Quadratmeter, auf
einen Platz allerdings, der durch das intensive Spiel von Bulle Ogier und Rufus
ausgefullt wird.

Ihr Altern ist glaubhaft und doch fuhrt es nicht zum blossen Akzeptieren einer
Realitat. Claude Lelouch ist in « Mariage» angriffiger als sonst: Er hat es auf den
franzosischen Nationalismus abgesehen, auf die Fassaden vor der Menschlichkeit,
auf die .Moblierung vor dem abbrockelnden Verputz. Seine Kritik ist gepragt von
schwarzem Humor, von schlagenden Wasserleitungen und durchbrennenden Siche-
rungen, die er zu Leitmotiven macht. Bestimmt: Er ist sein «Zuviel» noch nicht in
allen Teilen losgeworden, aber die Tatsache, dass «Mariage» Muhe hatte, einen
Verleiher zu finden, mag diesmal Lelouch positiv zu Buch geschrieben werden. Sein
Film endet als ein Rondo beim Anfang: « Die schonsten Jahre sind jene, die wir noch
vor uns habeny, erklart der aus dem Hotel-Exil zurtiickkehrende Henri. Bereits hat
sich aber ein Parchen gemeldet, welches das Haus kaufen mochte, Feuchtigkeit und
schwachen Wasserdruck inbegriffen... Fred Zaugg

The Adventure of Sherlock Holmes’ Smarter Brother (Das Abenteuer von
Sherlock Holmes «intelligenterem» Bruder)

USA 1975. Regie: Gene Wilder (Vorspannangaben s. Kurzbesprechung 76/91)

Die ausseren Ansatzpunkte, die einem Gene Wilder in « The Adventure of Sherlock
Holmes' Smarter Brothery liefert, sprechen zuerst einmal gegen ihn: War Wilder in
«Young Frankenstein» nur Schauspieler und Mitarbeiter am Drehbuch, so hat er in
diesem Film nun auch die Regie ubernommen — und weckt damit Erwartungen, die in
Richtung Mel Brooks weisen. Wilder leugnet in seinem Film diese Herkunft nie, oder
— anders formuliert — es gelingt ihm nicht, sich von seinem Lehrmeister zu |osen.
Ubersehen wir einmal den nicht sehr gelungenen «Blazing Saddles», dann bleibt
noch «Young Frankensteiny, in dem Brooks mit einigem Geschick den Gruselfilm der
dreissiger Jahre parodierte und gleichzeitig versuchte, die formalen Kriterien dieses
Genre beizubehalten. Das Schwarz-Weiss, die Kamerapositionen und -fahrten, die
Dekors und bis zu einem gewissen Grad die Schauspielerfiihrung findet man bereits
im Inszenierungsstil der verulkten Filme. Gerade in dieser Beziehung tut sich Wilder
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schwer: Das Verstandnis fur «Film als Zitat» lasst bei ihm zu wunschen ubrig, die
filmische Ausarbeitung hat etwas Willkurliches. Besonders bei den Szenen in den
vernebelten Strassen von London fuhlte ich mich an «Dr. Jekyll and Mr. Hyde» von
Rouben Mamoulian (1931) erinnert, wo gerade der nuancierte Reichtum der
Schwarzweissphotographie eine beklemmende Atmosphare schuf, die in Wilders
Film hinter einem Vorhang grun-blau verwaschener Bilder verschwindet.

Dieser visuellen Ausarbeitung entwachst in «Young Frankenstein» auch die Konti-
nuitat der Handlung, wahrend in «The Adventure...» alles in Einzelepisoden zerfallt,
die sich zwar aneinanderreihen, ohne jedoch ein stetes Fortschreiten zu gewahren.
Gerade eine Komodie, soll sie gut sein, gewinnt ihre starkste Wirkung im andauern-
den Fliessen, dem abwechslungsreichen Spiel mit Gags und Handlung. Dies ist
naturlich in erster Linie eine Frage des Timings, worin nun Wilder gewiss kein
Meister ist. Jerry Lewis hat einmal geschrieben, dass in einem komischen Film alles
davon abhange, wie man sich auf die moglichen Reaktionen des Publikums ab-
stimme, dem Gag eine Auslaufzeit zu lassen, um erst dann wieder einen neuen zu
bringen. Andauerndes Lachen wurde auf die Dauer das starkste Zwerchfell nicht
ertragen. Dies sind treffende Feststellungen, die auch Wilder als Vorsatz dienen
konnten — wenigstens fur seinen nachsten Film.

Um weiterhin beim Gag zu bleiben: Im Stummfilm sah das manchmal etwa so aus:
Einer steht auf einer Leiter/Schnitt/einer lauft unten durch und beruhrt sie/Schnitt/
der, der auf der Leiter stand, sitzt mit einem Eimer auf dem Kopf am Boden. In diesen
Filmen stellte sich die Wirkung des Gags durch Schnitte ein, durch eine Uberra-
schung in der nachsten Einstellung. Weit schwerer ist es, einen Gag zu entwickeln.
Schon Mel Brooks hat die Finger davon gelassen und bevorzugte, mit der Hammer-
methode unverfroren draufloszufahren, aus jeder Szene Nutzen zu schlagen, die
Gags ohne Rucksicht auf Nebenerscheinungen spontan, anarchistisch, wild und voll
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trockener Prazision anzuwenden. Wilder gelingt dies nur ganz selten, etwa beim
Kanguruh-Tanz, ansonsten hausiert er— wie Pierre Lachat richtigerweise sagt — «mit
abgestandenen Spassen aus der zivilisierten Unterhose».

Auch den Wortwitz, z. B. im Zusammenhang mit Namen, setzte Brooks mit mehr
Phantasie ein. Bei Wilder sind diese Spasse zu sehr aufgesetzt: In Verbindung mit
dem Namen Sacker (Marty Feldman) lasst sich «hinausgeschmissen» (aus Scotland
Yard, dessen Inspektor er sein soll!) assozieren oder auch «Sucker» = Idiot. Jenny
Hill (Madeline Kahn) stellt sich mit folgenden Worten vor: «...she is sometimes
fu(a)nny and sad.» Fu(a)nny und Hill will ja auch etwas heissen. Dies sind so kleine
Wortspiele, die insgesamt als misslungen betrachtet werden mussen.

«The Adventure...» erweist sich als etwas abgegriffen, einfallslos in bezug zur Hol-
mes- und Detektivfilmthematik und ist so etwas wie ein feines Essen, dem die Wurze
fehlt. Gabe es nicht eine Madeline Kahn, ware einiges mehr danebengegangen.
Gemessen an traditionellen schauspielerischen Massstaben ist sie zwar einfach
furchtbar, doch in dieser Rolle (Dies sind /hre Rollen!) vollbrihngt sie die Glanzlei-
stung, ihre Ausstrahlung mit einem Tupfchen latenter Sexualitat und offensichtlicher
Glamourfreude zu verbinden und damit die Trivialitat der Figur zu umgehen. Trotz-
dem bin ich fur meinen Teil vorerst mehr auf Mel Brooks neusten Film, «Silent Movie
Madness», gespannt. Michel Hangartner

Operation Daybreak (Operation Morgengrauen)
USA 1975. Regie: Lewis Gilbert (Vorspannangaben s. Kurzbesprechung 76/98)

Am 27.Mai 1942 wurde Reinhard Heydrich, Hitlers Reichsprotektor in Bohmen und
Mahren, als er wie ublich demonstrativ im offenen Wagen in seine Prager Residenz
fuhr, von einer Granate aus der Hand tschechischer Widerstandskampfer so schwer
verletzt, dass er wenige Tage spater starb. Dieses Attentat auf den «Henker von
Prag», wie er vom Volk genannt wurde, war schon 1943 Grundlage fur den Film
«Hangmen Also Die» (Auch Henker sterben) von Fritz Lang, den er unter Mitarbeit
und nach einer Vorlage von Bert Brecht inszenierte. Dort ging es aber weniger um
historische Authentizitat als vielmehr um die Darstellung der von Angst, aber auch
von mutigem Widerstandskampf der illegalen Untergrundsorganisationen gepragten
Atmosphare in einem von Hitler besetzten Land. Einiges naher an den historischen
Fakten im Prag des Fruhjahrs 1942 liegt Lewis Gilberts « Operation Daybreaky, der in
Zusammenarbeit mit der tschechischen Filmindustrie an Ort und Stelle und in den
Prager Barrandov-Studios gedreht wurde.

In der Exposition wird Heydrich knapp und prazis als der distanziert kuhle, ausserst
intelligente Nachfolger des fur Hitler zu wenig harten fruheren Amtstragers charakte-
risiert, der vor allem die aufmuckende tschechische Arbeiterschaft und die wach-
sende Widerstandsbewegung in den Griff bekommen sollte — fur den bewahrten
Nazidarsteller Anton Diffring eine problemlos zu meisternde Rolle. Hart dazwischen
geschnitten werden die ersten Vorbereitungen fur das Attentat in England, wo drei
exilierte tschechische Widerstandskampfer, Jan Kubis, Josef Gabcik und Karel
Curda, fur die Aktion ausgewahlt und trainiert werden. Unbemerkt werden sie Uber
der Tschechoslowakei abgeworfen und nehmen erste Kontakte auf. Etwas schwach
wirkt allerdings, wie von Anfang an Curda, der spater zum Verrater wird, Uberdeutlich
als suspekt gezeichnet wird.

Ein erster Attentatsversuch scheitert (wieweit dieser historisch uberhaupt belegt ist,
weiss ich nicht) : Heydrich hatte in einem Zug am Fenster sitzend aus einem leerste-
henden Haus heraus erschossen werden sollen, was durch einen unvorhergesehe-
nen Guterzug, der dazwischenfahrt, verhindert wird. Der zweite gliickt: Heydrich
lasst an diesem Tag zufallig seine schwerbewaffnete Eskorte hinter sich, um schnel-
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ler an seinen Arbeitsplatz zu kommen und fallt dem von Jan Kubis und Josef Gabcik
ausgefuhrten Anschlag an der Holesovic-Kreuzung in der tschechischen Hauptstadt
zum Opfer. Beide Attentater konnen fliehen.

Die grasslichen Folgen sind von trauriger Beruhmtheit. Ein ganzes Dorf, Lidice, das
einem der Attentater Unterschlupf gewahrte, wurde «ausradiert», samtliche mann-
lichen Bewohner hingerichtet und die Frauen und Kinder in Konzentrationslager
verschleppt. Und dies war bloss die beruchtigste aller Vergeltungsmassnahmen.
Die Denunzierung der geflichteten Attentater und ihre Helfer durch Karel Curda
erscheint im Film als Reaktion auf die grausame Verfolgung aller nur am Rande
schon Verdachtigen. Curda mochte damit das Leben seiner Frau und seines Kindes
retten. So finden die Gestapo- und SS-Einheiten schliesslich zur St. Cyrils-Kathe-
drale im Herzen von Prag, wo Pfarrer Dr. Petrek die zwei Attentater und funf weitere
Widerstandskampfer versteckt halt. Gegen eine mehr als hundertfache Ubermacht
kampfend, fallt einer nach dem andern in einem erbarmungslosen Gemetzel. Die
beiden letzten, Jan Kubis und Josef Gabcik, erschiessen sich schliesslich gegensei-
tig, um nicht den Nazis in die Hande zu fallen.

Der Endkampf scheint unglaubwlirdig, langgezogen. Indessen hielt man sich offen-
bar gerade auch hier recht genau an die damaligen Geschehnisse, wie sie durch
Bilder und Dokumente uberliefert sind. Die Deutschen rlickten tatsachlich in Batail-
lonsstarke gegen den Unterschlupf vor. Das Einsetzen von Gas und Wasserschlau-
chen, der Kampf auf der Gallerie in der Kirche, die Suche der in der Krypta Einge-
schlossenen nach einem versteckten geheimen Ausgang — alles ist der historischen
Wirklichkeit nachgebildet. Einzig Curdas Schicksal wurde abgeandert. Er ist nicht
wie im Film von seinen ehemaligen Freunden erschossen worden, sondern lebte von
seiner Belohnung, bis er nach Kriegsende im Jahr 1947 verurteilt und hingerichtet
wurde.

Ohne Zweifel, der Film ist spannungsvoll gemacht. Die Personen sind differenziert
gezeichnet und werden plausibel dargestellt. Es finden durchaus auch Bedenken
gegenuber der Tat, die so grassliche Konsequenzen hatte, Platz. Eine plumpe Heroi-
sierung findet jedenfalls nicht statt. Und dennoch wirkt der Film, trotz genauerer
Beachtung der geschichtlichen Fakten, weniger eindringlich als Langs Werk. Es ist
gar nicht so einfach zu sagen, weshalb. Vielleicht liegt es gerade am allzu Faktischen,
am Nachkonstruierten, das zwar spannend zu verfolgen ist, aber doch zu sehr als
Action, als Nervenkitzel erlebt werden kann, der mit dem Heute nicht viel zu tun hat.
In Langs Film dagegen steht der Zuschauer viel eher vor der Frage, wie er selbst da
gehandelt hatte, oder noch direkter: handeln wurde — die alte Frage also nach
Anpassung oder Widerstand.

Auch mit dieser Einschrankung kann aber Gilberts Film dennoch wenigstens als
packende Information uber ein wichtiges Ereignis im antifaschistischen Wider-
standskampf wahrend des Zweiten Weltkrieges angesehen und empfohlen werden.
(Bibliographischer Hinweis: Miroslav Ivanov, The Assassination of Heydrich, Lon-
don 1973) Niklaus Loretz

Que la féte commence

Frankreich 1974. Regie: Bertrand Tavernier (Vorspannangaben s. Kurzbesprechung
76/100)

Wie sehr historische Filme nicht mehr in der Mode sind, wie weit sie das Publikum
nicht mehr interessieren, ware erst noch abzuklaren. Sicher ist, dass es historische
Filme und historische Filme gibt, «Ben Hury», «El Cid» und «Cleopatra» einerseits,
dann aber auch (in den letzten Jahren) « A Walk With Love and Death», « Lancelot du
Lac» und « Que la féte commence...». Die ersten, die Hollywood-Superproduktionen,
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KURZBESPRECHUNGEN

36. Jahrgang der « Filmberater-Kurzbesprechungen» 7. April 1976

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

The I;\dventure of Sherlock Holmes’ Smarter Brother 76/91
(Das Abenteuer von Sherlock Holmes «intelligenterem» Bruder)

Regie und Buch: Gene Wilder; Kamera: Gerry Fisher; Musik: John Morris; Dar-
steller: Gene Wilder, Madeline Kahn, Marty Feldman, Dom Delouise, Leo
McKern, Roy Kinnear u.a.; Produktion: USA 1975, Richard A. Roth, 100 Min_;
Verleih: 20th Century Fox, Genf.

Sherlock Holmes lasst seinen jungeren Bruder Sigerson nach einem geheimen,
dem britischen Aussenminister abhanden gekommenen Dokument suchen, was
ihn in einige unmogliche Abenteuer und Situationen bringt. Gene Wilder sucht
mit dieser wild-grotesken Persiflage auf Conan Doyles beruhmten Detektiv und
die ganze Kriminalfilm-Gattung seinem Vorbild Mel Brooks nachzueifern. Was
indessen herausschaute, ist eine manchmal zwar vergnugliche Parodie, die
jedoch ohne liberwaltigenden Einfallsreichtum dahinplatschert. — Allenfalls ab
14. —7/76

J JopNIg «Waia1uabI||alul» SOW[OH ¥I018YS UOA 49Na1uaqy sed

enna Karenina 76/92

Regie und Kamera: Margarita Pilichina; Buch: M. Pilichina nach dem gleichna-
migen Roman von Leo N. Tolstoi; Musik: Rodion Schtschedrin; Darsteller: Maja
Plissetzkaja, Alexej Godunow, Nina Sorokina, Juri Vladimirow, Vladimir Ticho-
now und das Bolschoi-Ballett; Produktion: UdSSR 1974, Studio Mosfilm,
79 Min.; Verleih: Monopol-Films, Zurich.

Der Roman von Leo N.Tolstoi wird zu einem Ballett stilisiert, das in typischer,
traditionsverbundener Choreographie durch die Solisten und das Corps des Bol-
schoi-Balletts meisterhaft und in vollendeter Prazision getanzt wird. Gleich auf-
wendig, ja schwilstig wie die Musik wirkt die filmische Aufzeichnung, die als
Sammelsurium technischer Ausgefallenheiten empfunden wird — perfekt ge-
macht, aber der Wirkung des Ganzen abtraglich. — Ab etwa 14, mit Einfuhrung.

—8/76

J

La t.)aby sitter (Jeune fille libre le soir) 76/93

Regie: René Clément; Buch: Mark Peploe und René Clément; Kamera: Alberto
Espagnoli; Musik: Francis Lai; Darsteller: Maria Schneider, Sydne Rome, Vic
Morrow, Robert Vaughn, Nadja Tiller, Carl Mohner, Renato Pozzetto u.a.; Pro-
duktion: Frankreich/ltalien/BRD 1975, Cité Films/Champion/T.1.T., 110 Min.;
Verleih: Europa Film, Locarno.

Eine junge Kunststudentin wird als Babysitter zu einem entfuhrten Jungen ge-
lockt und dort gewaltsam festgehalten. Als der Spuk ein Ende nimmt, ist die junge
Frau innerlich zerbrochen. Die Diskrepanz zwischen knalliger Handlung und psy-
chologischer Stimmungsmalerei gemahnt an die Arbeitsweise Claude Chabrols,
dessen Perfektion jedoch nirgends erreicht wird. Maria Schneider uberrascht
durch eine vorzlgliche, differenzierte schauspielerische Leistung. —7/76
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TV/RADIO-TIP

Samstag, 10.April
10.00 Uhr, DRS I

E3 Hiob

Es ist oft versucht worden, die biblische Ge-
stalt Hiob auf die Buhne zu bringen. Was in
der Beschrankung auf den Theaterraum
immer ein Wagnis bleiben wird, ist im Hor-
spiel, in der rein stimmlichen Entfaltung des
Textes moglich: ein unvergangliches dich-
terisches Gleichnis zu szenischem Leben zu
erwecken. Die Geschichte des Mannes aus
dem Lande Uz gehort — nicht zuletzt dank
ihrer dramatischen Anlage — zu den bekann-
testen des Alten Testaments. Das Schicksal
des Geschlagenen, der gegen die Entschei-
dung des Herrn aufzubegehren wagt, hat
Zitatwert; wem aber sind die Argumente
und Gegenargumente wirklich gelaufig?
Die Horspielfassung von Helmut Huber des
Buches «Hiob» ruft sie eindringlich in Erin-
nerung. — Zweitsendung dieser Produktion
des Hessischen Rundfunks: Sonntag,
11. April, 21.00 Uhr.

Sonntag, 11.April
18.00 Uhr, DSF

Signale eines kirchlichen

Unternehmens

Die «Synode 72» wollte die Mitverantwor-
tung aller Christen in Kirche und Welt for-
dern und die bisherigen Formen kirchlichen
Lebens und Wirkens den Bedurfnissen des
heutigen Menschen anpassen. Ist dieses
Ziel erreicht worden? Mit dieser zentralen
Frage beschéftigt sich in der Sendung des
Fernsehens DRS, «Signale eines kirchlichen
Unternehmensy, der abschliessende Bericht
uber die «Synode 72» von Peter Zullig.

19.30 Uhr, DRS I

4 pas Buch Hiob in der Kontroverse

Wer das Hiobbuch liest, bei dem wird friher
oder spater die Frage auftauchen: Was ist
das fur ein merkwirdiger Gott, von dem da
die Rede ist? Erst gibt er die Erlaubnis fur
das Experiment an Hiob, dann aber geht er
auf die an ihn gerichteten Fragen uberhaupt
nicht ein, sondern schiebt sie mit dem Hin-
weis auf seine gottliche Allmacht in der

Schopfung einfach beiseite — und bringt
Hiob damit doch zum Schweigen. Prof.
Othmar Kehl wird den Fragen um das Got-
tesbild im Buche Hiob nachgehen.

20.15 Uhr. DSF

[©]The Miracle Worker (Licht im Dunkel)

Spielfilm von Arthur Penn (USA 1961), mit
Anne Bancroft, Patty Duke, Victor Jory. —
Um die Jugendgeschichte der weltberuthmt
gewordenen Taubblinden Helene Keller hat
Penn einen Film gemacht, der zeigt, wie in-
firmes Leben lebenswert sein kann, wenn es
nur richtig geschult wird. Der Film, der lbri-
gens im ZOOM-Filmverleih, Dubendorf, in
einer deutsch synchronisierten 16 mm-Fas-
sung erhaltlich ist, fusst auf dem gleichna-
migen Bihnenstiick von William Gibson.

Montag, 12.April
20.30 Uhr, DRS I

(= Play

Das Montagsstudio ist Samuel Beckett aus
Anlass seines 70. Geburtstages am 13. April
gewidmet und beginnt mit einer Wieder-
gabe von «Play». Beckett, lange einer der
umstrittensten Autoren unserer Zeit, gilt
heute als «Klassiker der Moderney». Als ihm
1969 der Nobelpreis fur Literatur verliehen
wurde, bestritt kaum noch jemand seinen
literarischen Rang. Obwohl er sich schon
frih auch mit dem Horspiel auseinanderge-
setzt hat, wurde «Play» fur die Buhne ge-
schrieben. Zur Ausstrahlung gelangt eine
englische BBC-Produktion von «Playy, die
aufgrund eines ausfihrlichen Gesprachs mit
dem Autor entstanden ist.

21.40 Uhr, DSF

Spuren

Die Verkiundigung in den Kirchen, vor allem
in der protestantischen, misst dem gespro-
chenen Wort grosse Bedeutung bei. Kopf
und Verstand werden einseitig beansprucht,
viele Kirchganger kommen auch beim Got-
tesdienst nicht zu Ruhe und Entspannung.
Die Kirchen sind sich dieses Problems be-
wusst. Deshalb werden andere Verkundi-
gungsformen studiert, in denen der ganze



oncar Bertha (Die Faust der Rebellen) 76/94

Regie: Martin Scorsese ; Buch: Joyce H. und John W. Corrington nach dem Buch
von Bel L.Reitman; Kamera: John Stephens; Musik: Gib Guilbeau und Thad
Maxwell; Darsteller: Barbara Hershey, David Carradine, Barry Primus, Bernie
Casey, John Carradine, Victor Argo u.a.; Produktion: USA 1972, Roger Corman,
92 Min.; Verleih: Victor Film, Basel.

«Boxcar Berthay hatte ein Zeitbild vom Amerika der dreissiger Jahre werden
konnen. Die Geschichte um authentische Figuren jener Zeit — Arbeiter und Aben-
teurer, die immer mehr vom politisch motivierten Rebellentum in die Kriminalitat
abgedrangt werden — ist aber mehr auf blosse Action, Erotik und Brutalitat als auf
politische Revelanz zugeschnitten, obwohl sich Martin Scorseses Erstling am
Anfang sehr ambitioniert gibt. Handwerklich oft uberaus gekonnt photographiert
und geschnitten, kann er, vor allem auch was die Zeichnung der Personen betrifft,

nicht befriedigen. —7/76
E ua||aqgey Jap 1sne:'] alg
:leder stirbt fiir sich allein 76/95

Regie: Alfred Vohrer; Buch: Hans Fallada; Kamera: Heinz Holscher; Musik:
Gerhard Heinz; Darsteller: Hildegard Knef, Carl Raddatz, Sylvia Manas, Martin
Hirthe, Gerd Bockmann u. a.; Produktion: BRD 1975, Constantin/Lisa/Terra, 101
Min.; Verleih: Rex-Film, Zurich.

Der im Berlin des Fruhsommers 1940 spielende Film berichtet vom kleinen Auf-
stand eines Arbeiterehepaares, dessen einziger Sohn in Frankreich gefallen ist.
Furihre unspektakulare Widerstandsaktion — sie verteilen antinazistische Postkar-
ten — werden die beiden zum Tode verurteilt. Trotz des interessanten Stoffes
eignet sich die klischeebeladene und oft sentimentale Verfilmung schlecht zu
einer ernsthaften Auseinandersetzung mit dem Phanomen Widerstand im Natio-

nalsozialismus. — Ab etwa 14 moglich. —7/76
J
I..ucky Lady (Abenteurer auf der «Lucky Lady») 76/96

Regie: Stanley Donen; Buch: Williard Huyck und Gloria Katz; Kamera: Geoffrey
Unsworth; Musik: Ralph Burns; Darsteller: Gene Hackman, Liza Minelli, Burt
Reynolds, John Hillerman, Michael Hordern u.a.; Produktion: USA 1975,
Michael Gruskoff/Venture, 118 Min.; Verleih: 20th Century Fox, Genf.

Eine Barsangerin und zwei Abenteurer kommen in der Prohibitionszeit zu Beginn
der dreissiger Jahre mit Alkoholschmuggel von Mexiko nach Kalifornien zu gros-
sem Geld und boser Gangsterkonkurrenz. Streckenweise amuisante Gaunerko-
modie, die ihre besten Wirkungen aus dem Althollywood-Ausstattungsglamour
und dem libertinen Dreiecksverhaltnis bezieht, ansonsten jedoch in den Gewas-
sern seichter Unterhaltung dahinsegelt, zu der einige hart-brutale Szenen nicht so
recht passen wollen.

E «ApeT AjonT» 1ap yne Jemaweq;/

I\!Iariage (Die Ehe, gesehen durch Claude Lelouch) 75197

Regie: Claude Lelouch; Buch: C.Lelouch und Pierre Uytterhoeven; Kamera:
Jean Collomb und Jacques Lefrancois; Musik: Francis Lai; Darsteller: Rufus,
Bulle Ogier, Marie Déa, Caroline Cellier, Bernard Le Coa, Oskar Freitag u.a.;
Produktion: Frankreich 1974, Films 13, 102 Min.; Verleih: Comptoir Cinémato-
graphique, Genf.

Dreissig Jahre einer Ehe werden in den Abstianden der Zehnjahresfeiern zur
Erinnerung an die Invasion der Alliierten in der Normandie vorgelegt. In einer
einfach konstruierten Geschichte stellt Claude Lelouch den Konstanten des
Nationalismus, der « Gloire de la France» und des Heldentums den fortschreiten-
den Zerfall einer Ehe gegenuber: Liebe, Hass, Gleichglltigkeit, Einsamkeit. Ein
ebenso kritisches wie pessimistisches Zeitbild. —7/76
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Mensch erfasst werden soll. Das Magazin
«Spuren» berichtet uber das gegenwartig
diskutierte Projekt der reformierten Zurcher
Kirche, das ehemalige Kloster Kappel am
Albis in ein «Haus der Stille und Besin-
nung» umzuwandeln. Die Begegnhung mit
Gott, dem Mitmenschen und dem eigenen
Innern soll hier mit verschiedenen Metho-
den der Meditation gesucht werden. Ein
weiterer Film zeigt einen Tagesablauf im
Nonnenkloster «Namen Jesuy in Solothurn,
wo das meditative Leben schon seit Jahr-
hunderten geubt wird.

Mittwoch, 14.April
17.30 Uhr, DSF

Die Maus auf dem Mars

Im Kinderprogramm fiir Sieben- bis Zwalf-
jahrige beginnt das Fernsehen DRS mit der
Sendereihe ¢« Die Maus auf dem Mars». Kin-
der aus finf Landern, namlich aus Deutsch-
land, Osterreich, Jugoslawien, Ungarn und
der Schweiz, haben in einem Fabulierwett-
bewerb den Stoff zu den 26 Folgen der
Trickfilmserie geliefert. Diese grosse Kopro-
duktion begann im Herbst 1974. Damals
wurde den Kindern in einem kurzen Film
gezeigt, wie eine Maus mit einer Rakete auf
den Mars gekommen ist und nicht mehr zu-
rick kann. Die Kinder wurden dann aufge-
fordert, zu fabulieren, welche Abenteuer die
Maus auf dem Mars erleben konnte. Uber
20000 Kinder beteiligten sich an dem Wett-
bewerb. Eine internationale Jury wahlte aus
dem vielen Material 46 Ideen aus, die als
Grundlage flir das Drehbuch verwendet
wurden.

20.25 Uhr, DSF

Telearena

Der Genfer Schriftsteller Walter Weideli hat
fur die zweite Telearena ein Spiel Uber
Leben und Wirken von Henri Dunant, dem
Grunder des Roten Kreuzes, geschrieben.
Henri Dunant war — wie sein Werk — von
Widerspruchen zerrissen. In der Jugend
glaubte er an die Autoritat von Kirche und
Staat. Im Alter erklarte er: « Die Menschheit
hat zwei grosse Feinde, den Staat und die
Kirche. Sie sind die geistige und moralische
Quelle aller Sklaverei.» Wieder werden
Frauen und Manner aller Richtungen und
Anschauungen in der Arena sitzen. Sie wer-
den sich zu den Fragen aussern, die der
widerspruchliche Schweizer Henri Dunant
der Welt von heute immer noch stellt.
Moderator der Sendung ist Hans-Ulrich In-

dermaur. Regie fuhren Volker Hesse und
Hanspeter Riklin. Fur die Raumgestaltung
zeichnet Rolf Engler.

23.00 Uhr, DRS I

F Der Kiinstler als Politiker: Das

Beispiel Alfred Rasser

Wer hat politisch mehr erreicht? Der HD
Theophil Lappli aus Buckten oder der
Nationalrat Alfred Rasser? Um diese zen-
trale Frage kreist das Gesprach, das Eduard
Nacht mit dem heute 69jahrigen Schau-
spieler, Kabarettisten und Ex-Parlamentarier
gefuhrthat. Rassers Antwort lautet ubrigens:
Der Lappli hat mehr erreicht. Das ist nicht
die Antwort eines Enttauschten, sondern
eines Ernuchterten. Nach Meinung Rassers
gehoren Kunstler ins Parlament, weil sie
allein Gewahr dafur bieten, dass auch die
Tagespolitik grossen Linien folgt und nicht
in Kleinkariertheit steckenbleibt.

Donnerstag, 15.April
16.05 Uhr, DRSI

E per Storefried

Horspiel von Alfred Bergmann, in einer
schweizerdeutschen Bearbeitungvon Hans-
peter Gschwend. '— Ein junger Lehrer
nimmt einen Autostopper mit, der sich als
entlaufener Heimzogling zu erkennen gibt.
Als der junge Mann aus seinem Leben zu
erzahlen beginnt, flihlt sich der Lehrer an
seine eigene Jugendzeit erinnert. Da beide
aus demselben sozialen Milieu stammen,
beschliesst er, dem Heimatlosen zu helfen.
Das Erscheinen des Junglings fihrt aller-
dings zu unerwarteten Spannungen in der
Ehe des Lehrers (Zweitsendung: Dienstag,
20. April, 20.00 Uhr).

19.40 Uhr, DRS I

(] Die Lamentationen des Hector-

Joseph Fiocco

Verknupft mit einer kurzen Einfuhrung,
strahlt Radio DRS die drei «Lecons des
Ténébres» am Grundonnerstag, Karfreitag
und Karsamstag jeweils von 19.40 bis 20.00
Uhr aus. Joseph-Hector Fiocco (1703 bis
1741) entstammte einer belgischen Musi-
kerfamilie italienischer Herkunft und wirkte
in Antwerpen und Brussel. Die drei «Lecons
des Ténebres» fur den Karfreitag stutzen
sich auf Texte aus den Klageliedern des
Jeremia. Die erst kurzlich herausgegebenen



Operation Daybreak (Operation Morgengrauen) 76/98
[ ]

Regie: Lewis Gilbert; Buch: Ronald Harwood; Kamera: Henri Decae; Musik:
David Hentschel; Darsteller: Timothy Bottoms, Martin Shaw, Joss Ackland,
Nicola Pagett, Anthony Andrews, Anton Diffring u.a.; Produktion: USA 1975,
Carter de Haven, 102 Min.; Verleih: Warner Bros., Zlrich.
Am 27.Mai 1972 wurde Hitlers Reichsprotektor in der Tschechoslowakei, Rein-
hard Heydrich, der « Henker von Prag», auf offener Strasse von einer Granate aus
der Hand tschechischer Widerstandskampfer todlich verwundet, was zu brutal-
sten Vergeltungsaktionen durch die Deutschen fuhrte. Der Film halt sich im
Wesentlichen an die historischen Fakten. Spannend und prazis inszeniert, erreicht
er aber dennoch nicht die Wirkung, die das historisch viel weniger genaue Werk
uber das gleiche Attentat, « Hangmen Also Die» (1943) von Fritz Lang, auszeich-
net. Als Information dennoch auch fur Jugendliche ab etwa 14 sehenswert.
—>7/76
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E’er le antiche scale (lrrwege) 76/99

Regie: Mauro Bolognini; Buch: Raffaele Andreassi, Mario Arosio, Tullio Pinelli,
Bernardino Zapponi, nach dem Buch von Mario Tobino; Kamera: Ennio Guar-
nieri; Musik: Ennio Morricone; Darsteller: Marcello Mastroianni, Francoise
Fabian, Marthe Keller, Barbara Bouchet, Pierre Blaise, Adriana Asti u.a.; Produk-
tion: ltalian 1975, Italien International Film/Fox Europa, 102 Min.; 20th Century
Fox, Genf.

Eine psychiatrische Klinik in den dreissiger Jahren in Italien ist der Schauplatz der
Story, in deren Mittelpunkt ein Professor steht, der verzweifelt die Mikrobe der
Schizophrenie sucht. Das pseudo-wissenschaftliche Geschwafel und die Kulisse
der psychisch Kranken dient dem Routinier Mauro Bolognini lediglich dazu,

moglichst viele entblosste junge Frauen vor der Kamera zu zeigen. —8/76
E 868M11.|
Que la féte commence 76/100

® (Le prince, I'abbé, la putain et que la féte commence)

Regie: Bertrand Tavernier; Buch: Jean Aurenche und B.Tavernier; Kamera:
Pierre William Glenn; Musik: Philippe von Orléans, arrangiert von Antoine Duha-
mel; Darsteller: Philippe Noiret, Jean Rochefort, Jean-Pierre Marielle, Marina
Vlady, Christine Pascal u.a.; Produktion: Frankreich 1974, Michelle de Broca/
Fildebroc-U. P. F. La Gueville, 120 Min.; Verleih: Idéal Film, Genf.

Eine bitter-bose Komaodie uber ein kurzes Kapitel der franzosischen Geschichte,
der Régence (1715-1726). Nach dem Tode von Ludwig XIV. ibernahm Philippe
von Orléans die Regierungsgeschafte. Er war zwar ein liberaler Staatschef, seine
Vorliebe jedoch galt dem lasterhaften Leben. So ist er denn auch nicht als grosser
Politiker in die Geschichte eingegangen, sondern wegen seiner «petits soupersy.
E * —>7[76
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I}ace With the Devil (Vier im rasenden Sarg) 76/101

Regie: Jack Starrett; Lee Frost und Wes Bishop; Kamera: Robert Jessup; Musik:
Leonard Rosenman; Darsteller: Peter Fonda, Warren Oates, Loretta Swit, Lara
Parker, R.G.Amstrong u.a.; Produktion: USA 1974, Saber & Maslansky,
88 Min.; Verleih: 20th Century Fox, Genf.

Auf ihrer Ferienfahrt beobachten zwei befreundete Ehepaare den Ritualmord
einer Okkultistengruppe, worauf sie als unliebsame Zeugen gnadenlos verfolgt
werden. Obwohl es Jack Starrett nicht darum geht, die Hintergriinde der Entste-
hung solcher Geheimbiinde zu beleuchten, sondern reines Actionkino zu bieten,
fliesst der Film ohne grosse Spannung und atmospharische Dichte dahin. Eine
mittelmassige Autoverfolgungsjagd mit viel Blechschaden ist auch kein Trost.

E
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Werke verbinden Schmelz und Ausdrucks-
starke der Melodik mit der ziselierten Manier
der Franzosen und gemahnen stark an die
Kompositionen Pergolesis, eines ebenfalls
fruhverstorbenen Zeitgenossen Fioccos.

20.55 Uhr, DSF

Fararuv konec (Die Geschichte eines

Pfarrers)

Spielfilm von Ewald Schorm (CSSR 1968),
mit Vlastimil Brodsky. — Geschildert wird die
farcenreich aufgezogene Geschichte eines
Sakristans, der in einer verwaisten Kirchge-
meinde die Stelle eines Pfarrers einnimmt.
Sie ist Schorm Anlass zu einem hintergrun-
digen Portrat der Menschen in der Provinz.
Temperamentvoll gespielt und trefflich in-
szeniert, bietet der Film aktionsreiche und
stachelige Unterhaltung, die zur Auseinan-
dersetzung herausfordert. Siehe dazu den
Beitrag « Aufbruch zur Freiheit des Geistes»
in ZOOM-FB 3/76, S.4.

Freitag, 16.April
16.30 Uhr, ZDF

Mio

Der japanische Regisseur Susumi Hani
(Jahrgang 1928) hat sich schon zu Beginn
seiner Filmkarriere (als Dokumentarist) mit
den Problemen von Kindern beschaftigt.
Der nuchterne berichtmassige Stil jener
Tage hat sich bis heute in seinen Spielfilmen
erhalten. Hani dreht seine Filme fernab des
Studios an Originalschauplatzen und setzt
oft Laiendarsteller ein. Auch bei «Mio»
knupft Hani an den Reportagecharakter sei-
ner friheren Filme an. Die Titelrolle spielt
Hanis (damals sechs Jahre alte) Tochter
Mio. Es gelingt dem Regisseur in diesem
kleinen, sehr personlich wirkenden Film, die
Problematik des Krieges am Beispiel eines
Kinderschicksals zu verdeutlichen, ohne
dass er dazu des krassen Realismus von
Kriegsbildern bedurfte. -

17.00 DSF

Sucht und Befreiung

Unter dem Titel «Sucht und Befreiung»
strahlt das Fernsehen DRS eine okumeni-
. sche Karfreitagsvesper aus, die sich mit dem
Schicksal von Drogenslchtigen befasst.
Medizin und Psychiatrie leisten hier immer
noch Sisyphusarbeit. Heilungen sind Aus-
nahmen, Ruckfalligkeit die Regel. Die

Rehabilitationsstation fur Drogengefahr-
dete Best Hope in Nieschberg bei Herisau
dagegen kann in den vier Jahren ihres Be-
stehens auf zahlreiche dauernde Heilerfolge
auch bei Fallen schwerster Suchtigkeit hin-
weisen. Geheimnis dieses Erfolges sind ein-
zig die Kraft des Glaubens und das gemein-
same Leben in einer tragfahigen Hausge-
meinschaft. Ein Stationenweg von ehema-
ligen Drogenstchtigen mit Assemblagen
der Kinstlerin Eva Wipf aus Brugg wirft zu-
satzlich ein bedeutsames Licht auf die Hin-
tergrinde der Drogenszene.

2015 Uhi, DSF

Kénig Lear

Nach dem guten Zuschauerecho auf die
Zurcher Theateraufzeichnung von William
Shakespeares «Richard Ill.» folgt im Fern-
sehen DRS eine weitere Tragodie des be-
rthmten Dramatikers. « Konig Lear» wurde
vom Fernsehen der DDR im Studio unter
der Regie von Friedo Solter produziert. Die
Fernsehbearbeitung besorgte der Regisseur
zusammen mit Hans Nadolny nach den
Ubersetzungen von Wolf Graf Baudissin
und Georg Herwegh. Die Musik schrieb
Siegfried Matthus. Szenenbild und
Kostume schuf Erich Geister.

20.15 Uhr, ARD

[©]A Man For All Seasons

(Ein Mann zu jeder Jahreszeit)

Spielfilm von Fred Zinnemann (Grossbri-
tannien 1966), mit Paul Scofield, Robert
Shaw, Orson Welles, Vanessa Redgrave,
Susannah York. — Sir Thomas Morus, der
1935 heiliggesprochene Humanist und
Lordkanzler Heinrich VIII. von England,
widersteht den Verlockungen und Drohun-
gen politischer Macht, um gegenuber gott-
lichem und weltlichem Gesetz und gegen-
uber sich selber treu zu bleiben. Die Haltung
Mores gewinnt nicht in jeder Phase des
recht ansprechenden Films von Zinnemann
uberzeugende geistige Aktualitat.

Samstag, 17.April
20.26 Uhr, DSF

Der Tag, an dem der Papst

gekidnappt wurde

Komaodie in zwei Akten von Joao Bethen-
court in einer Inszenierung des Schauspiel-
hauses Zurich durch Werner Kraut. Es spie-
len u.a. Heinrich Gretler, Peter Ehrlich,



Iilancho Deluxe (Die Gaunerranch) 76/102

Regie: Frank Perry; Buch: Thomas McGuane; Kamera: William A. Fraker; Musik:
Jimmy Busset; Darsteller: Jeff Bridges, Sam Waterson, Elizabeth Ashley u.a.;
Produktion: USA 1975, Elliot Kastner, 83 Min.; Verleih: Unartisco, Zurich.

Im Mittelwesten der Vereinigten Staaten fristen zwei junge Taugenichtse ihr
Dasein mit Viehdiebstahlen, werden schliesslich erwischt und ins Kittchen ge-
steckt. Die Story hatte ohne weiteres Anlass zu einem phantasievollen Lustspiel
geben konnen. Herausgekommen ist ein schlaffer, von midem Humor durchzo-
gener Streifen, der einzig wegen seiner in allen Belangen konsequent gehand-
habten Fadheit bemerkenswert ist.

E
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Un sac de billes (Ein Sack voll Murmeln) 76/103

Regie: Jacques Doillon; Buch: J. Doillon, Denis Ferrandis, nach dem Roman von
Joseph Joffo; Kamera: Yves Lafaye; Musik: Philippe Sarde; Darsteller: Paul-Eric
Schulmann, Richard Constantini, Joseph Goldenberg, Reine Barteve, Gilles Lau-
rent u.a.; Produktion: Frankreich 1976, Renn/Films Christian Fechner, 105 Min.;
Verleih: Idéal, Genf.

Joseph Joffos autobiographische Aufzeichnungen aus dem von Deutschen be-
setzten Frankreich von 1941 sind von Jacques Doillon uberraschend einfuhlsam
verfilmt worden. Es ist dem Regisseur gelungen, das Thema der Judenverfolgung
starker als in der Vorlage aus dem Blickwinkel zweier Knaben anzugehen, die sich
dem Nachtmahr gegenuber mit sicherem Instinkt behaupten. — Ab etwa 14 mog-
lich. —7/76
J* o
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The §wiss Conspiracy (Per Saldo Mord) 76/104

Regie: Jack Arnold; Buch: Norman Klenman, Michael Stanley, Philip Saltzman;
Kamera: W. P. Hassenstein; Musik: Klaus Doldinger; Darsteller: David Janssen,
Senta Berger, John Ireland, John Saxon, Elke Sommer, Ray Milland, Inigo Gallo,
Hans Jorg Bahl u.a.; Produktion: USA 1975, Maurice Silverstein, 90 Min.; Ver-
leih: Warner Bros., Zurich.

Eine Zurcher Bank, die mit der Drohung, die Nummernkonti von Kunden von
etwas zweifelhaftem Ruf bekanntzumachen, erpresst wird, beauftragt einen ame-
rikanischen Privatdetektiv mit der Aufklarung der Affare. Mittelmassiger, in Zurich
und im Berner Oberland gedrehter Mochtegern-Thriller, der die oberflachlich
konstruierte Story mit nachgerade sattsam bekannten Versatzsticken (brutale
Schlagerei und Schiesserei, Autoverfolgungsjagd) aufzumobeln sucht.

E .
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Il tuo dolce corpo da uccidere (Das Ratsel der zerstuickelten Leiche)
° 76/105

Regie: Alfonso Brescia; Buch: Antonio Fos; Kamera: Emilio Foriscot; Musik:
Carlo Savina; Darsteller: Giorgio Ardisson, Francoise Prevost, Orchidea De San-
tis, Eduardo Fajardo u.a.; Produktion: Italien/Spanien 1971, Luis Film/Coperci-
nes, 93 Min.; Verleih: Comptoir Cinématographique, Genf.

Ein mit einer herrschstichtigen deutschen Industriekapitanin verheirateter Diplo-
mat zwingt einen Arzt, den er als ehemaligen Naziverbrecher entlarvt, die ihm zur
unertraglichen Last gewordene Gattin zu beseitigen, wird dabei jedoch grundlich
ubers Ohr gehauen. Leidlich spannender Reisser, der jedoch nie Uber das Niveau
eines handwerklich routinierten Serienprodukts hinauswachst.
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Grete Heger. — Wahrend eines offiziellen
Besuchs in New York wird Seine Heiligkeit
Papst Albert IV. entfiihrt. Als einer der men-
schenfreundlichsten Papste auf dem Stuhle
Petri durchbricht er immer wieder das Pro-
tokoll. Es gelingt ihm, unbemerkt aus sei-
nem Hotel durch den Hinterausgang zu ent-
kommen und in ein Taxi zu steigen, das ihn
zum Karmelitenkloster bringen soll. Sein
Fahrer aber bringt ihn statt dessen mit sanf-
ter Gewalt zu sich nach Hause. Man erlebt
den Papst in der Wohnung des judischen
Taxichauffeurs Samuel Leibowitz und sei-
ner Familie in Brooklyn.

Sonntag, 18.April
20.00 Uhr, ZDF

Zorba, the Greek (Alexis Sorbas)

Spielfiim von Michael Cacoyannis (Grie-
chenland 1964), mit Anthony Quinn, Alan
Bates, Irene Papas; Musik: Mikis Theodo-
rakis. — Im Ansatz eine die personliche Ver-
fassung des Roman-Autors Nikos Kazant-
zakis spiegelnde Darstellung der Spannung
zwischen Natur und Geist, wird der Film
durch Akzentverschiebungen ein zwar
glanzend gestaltetes Preislied auf naturhaf-
tes Leben, das aber auf dem Grunde einer
fragwurdig idealistischen Weltanschauung
gesehen wird. Dennoch ist «Zorba», vor
allem durch die geniale Verkorperung durch
Anthony Quinn, sehenswert.

20.05 Uhr, DRS |

E9 wenn Christus nicht gekommen

waire...

Der titelbestimmende Satz fur die Sendung
meint mehr als bloss eine Denkubung. Es
geht um Selbstbesinnung: Die Wirkung des
Christlichen hat das Selbstverstandnis des
Menschen uber Jahrhunderte beeinflusst.
Wie verstehen wir Christus heute? Was
bleibt vom Abendland ubrig, wenn wir uns
Christus wegdenken? Zu diesem Thema
aussern sich in der von Friedrich Salzmann
geleiteten Sendung Professor Ulrich Neu-
enschwander, Robert Machler, Dr. Roland
Gradwohl, Professor Franz Furger.

Dienstag, 20.April
21.00 Uhr, ARD

Die neuen Leiden des jungen W.

Das Theaterstick von Ulrich Plenzdorf
wurde 1972 am Landestheater in Halle ur-

aufgefuhrt und kam uber Berlin in die Bun-
desrepublik. In der vergangenen Spielzeit
war es das an deutschen Buhnen meistge-
spielte Stuck. In Minchen, wo es bisher be-
reits 111 Auffihrungen erlebte, steht es seit
Marz dieses Jahres erneut auf dem Spiel-
plan der Kammerspiele. Das Buch wurde zur
Pflichtlekture in der Oberstufe der humani-
stischen und  naturwissenschaftlichen
Gymnasien erklart.

Mittwoch, 21.April
20.20 Uhr, DSF

Herabsetzung des Personalbestandes

Das Thema des Fernsehspiels von
E.Y. Meyer, eine Eigenproduktion des Fern-
sehens DRS (Regie: Joseph Scheidegger,
Buhnenbild: Hans Eichin), ist die gegen-
wartige Lage des Arbeitsmarktes. Erzahlt
wird die Geschichte eines Arbeiters (darge-
stellt von Herbert Stass), der ein Opfer einer
wirtschaftlichen Entscheidung, der soge-
nannten «Herabsetzung des Personalbe-
standesy, geworden ist. Am Beispiel eines
Extrem-Falles wird die gerade jetzt sehr
aktuelle Tragodie eines Arbeitslosen ge-
zeigt. Ein anderer Mensch, der sich nicht in
der gleichen Lage befindet (dargestellt von
Stephan Orlac), bekommt durch eine
Affekthandlung des Arbeitslosen eine
Ahnung von dem, was der Arbeitsverlust fir
einen Menschen in unserer heutigen Welt
bedeuten kann.

Donnerstag, 22. April
20.20 Uhr, DSF

[©]Heute abend im Militirdienst

In dieser Direktubertragung ist ein Farbre-
portagewagen des Fernsehens DRS in Mur-
ten stationiert. Dort ist eine Panzerabwehr-
Rekrutenschule in der Verlegung. Der an-
dere Farbzug steht in Thun, wo ein Kader-
vorkurs des Panzerregiments 2 den WK vor-
bereitet. Das Fernsehen DRS hofft, dass an
beiden Orten Rekruten, Soldaten, Unteroffi-
ziere und Offiziere im Ausgang an einer Dis-
kussion uber allgemeine Wehrpflicht, Zivil-
dienst und Dienstverweigerung teilnehmen.
In Murten wie in Thun werden die Feld-
grauen Gelegenheit haben, Uber Richt-
strahlverbindung mit Experten zu diskutie-
ren.



sind wirklich mehr oder weniger aus der Mode gekommen, Katastrophen ziehen
heute mehr als Wagenrennen. Die zweiten stossen auf Schwierigkeiten entweder mit
dem Verleih oder dann mit dem Publikum. John Hustons «A Walk With Love and
Death» kam (in der Schweiz) nie richtig in die Kinos, «Lancelot du Lac» von Robert
Bresson lief (in Bern) funf oder sechs Tage, Taverniers Film nicht viel langer. Histori-
sche Filme, die mehr sein wollen als bloss farbenfroher Spektakel, gehen das Risiko
ein, unverstanden zu bleiben — nicht wenige Zuschauer haben in «Lancelot du Lac»
standig gelacht. Das kommt daher, dass das Publikum meistens nicht weiss, von was
genau die Rede ist. Die Vorlagen zur «Trilogie des Lebens» («Il Decamerone», «l
Racconti di Canterburry», «ll Fiore delle mille e una notta») von Pier Paolo Pasolini
sind allen gelaufig, die Vorlage hingegen von «Que la féte commence...», die
Régence, die Zeit nach 1715, gehort ausserhalb Frankreichs nicht gerade zum festen
Bestand einer durchschnittlichen Allgemeinbildung. So ist es weiter nicht erstaun-
lich, dass Taverniers Film in Paris erfolgreich war, bei uns aber nach einigen Tagen
von der Leinwand verschwindet.

«Que la féte commence...» ist ein Film uber die Zeit von 1715 bis 1726 ; ein kurzes
Kapitel der franzosischen Geschichte, «das man in den Schulblchern sehr rasch
ubergeht und das doch von grosser Bedeutung war» (Tavernier). Nach dem Tode
von Ludwig XIV. ubernimmt Philippe von Orléans (Philippe Noiret) die Regierungs-
geschafte in Frankreich. Er tut dies gegen den letzten Willen des dahingeschiedenen
Konigs. Das Land befindet sich in einer Wirtschaftskrise. Philippes Starke aber ist
nicht die Politik, obschon man von ihm sagt, er sei ein liberaler Staatschef, der auch
hart arbeiten konne. Seine Vorliebe aber ist das lasterhafte Leben, dem er sich
nachtelang hingibt. Erfullt mit vaterlichen Geflhlen erzieht er junge unschuldige
Madchen zu selbstbewussten Prostituierten. Seine «petits soupers» arten zu wilden
Orgien aus — verlockende Damen (unter ihnen Marina Vlady, der man ihre bald
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vierzig Jahre noch kaum ansieht), gar nicht oder mit diunnen Tuchern bekleidet,
verfuhren die hohen Herren des Staates. Zwischen weltlicher und geistlicher Promi-
nenz wird da kein Unterschied gemacht.

Philippes standiger Begleiter ist Abbé Dubois (Jean Rochefort), ein Apothekersohn,
der das Priestergewand nur tragt, um moglichst rasch Karriere zu machen. Im Gegen-
satz zum mehr naiven, schwerfalligen Regenten ist er ein Schlauling. Wahrend der
Regent ein Grubler ist, einer der sich nie entscheiden kann, ist Dubois einer, der jede
Situation sofort richtig einschatzt und sie zu seinen Gunsten zu nutzen weiss, was
ihm denn auch das Amt eines Erzbischofs einbringt. Dubois glaubt weder an Gott
noch an den Teufel, seinen Lebensunterhalt verdient er sich vor allem mit einer
Beteiligung am gediegendsten Pariser Bordell. Der Schonheitsfehler im leichten
Leben der beiden Herren ist ein bretonischer Adliger (Jean-Pierre Marielle), der die
Bauern zur Revolte gegen Paris aufhetzt, jedoch mit wenig Erfolg; die Manner, die
ihm folgen, sind an einer Hand abzuzahlen.

Vollig uberfressen, philosophierte der Regent einmal: «Was wird man sich uber uns
sagen? Man wird von unseren ‘petits soupers’ sprechen.» Und so ist es auch.
Tavernier unterlasst es zwar nicht, geschichtliche Tatsachen anzudeuten, dem Inter-
essierten Geschichtsunterricht zu erteilen, in erster Linie aber zeigt er den dekaden-
ten Lebenswandel der Herrschenden. Diese Dekadenz — die durchaus vergleichbar
ist mit gewissen Erscheinungen unserer Zeit — und die wirtschaftliche Krise waren es,
die den Groll im Volk nahrten. Am Schluss des Films zunden Bauern die leere
Kutsche des Regenten an. Eine junge Frau, deren Kind kurz zuvor von eben dieser
Kutsche uberfahren wurde, schreit voller Zorn: « Wir werden noch viel mehr verbren-
nen.» In dieser Manifestation ist schon viel zu spuren von dem, was sechzig Jahre
spater, 1789, Frankreich umwalzte.

«Que la féte commence...», nach einem Drehbuch von Tavernier und Jean Aurenche
entstanden, ist eine bitter-bose Komodie. Oft bleibt einem das Lachen im Hals
stecken, so zynisch sind die Scherze. Denn was vor und was hinter den Mauern des
Palais Royal oder anderer Schlosser im Land herum vor sich geht, ist grundsatzlich
verschieden, die Trager der Macht leben in zwei Welten. Was sie dem Volk als hohe
Werte preisen, machen sie in der Nacht lacherlich. Dennoch erhebt der Film keine
laute Anklage, er wird nie schwarz-weiss und rutscht auch nie ins ideologische
Klischee ab. Dies ist das Resultat einerseits seiner Form; seine Leichtigkeit und sein
zeitweise erstaunliches Tempo verhindern plumpe Darstellungen. Gedreht wurde mit
Handkamera (Pierre William Glenn), Direktton und in naturlichen Dekors. Anderer-
seits stehen Tavernier eine Reihe hervorragender Schauspieler zur Verfugung, allen
voran Philippe Noiret. Es ist sicher nicht ubertrieben, zu sagen, dass Noiret neben
Michel Piccoli heute der wichtigste franzosische Filmschauspieler ist. Wie Piccoli ist
erimmer wieder bereit, jungen Regisseuren durch seine Mitarbeit zu einem erfolgrei-
chen Start zu verhelfen. So auch Tavernier. 1941 in Lyon geboren, arbeitete Taver-
nier nach dem Studium als Filmkritiker u.a. fur « Positif» und «Cahiers du Cinémay,
gab mit Jean-Pierre Coursodon zusammen die «Cineasten-Bibel» «30 ans de
Cinéma Américain» heraus, besorgte dann die Pressearbeit fur mehrere franzosische
und amerikanische Regisseure und drehte 1973 mit Philippe Noiret in der Hauptrolle
seinen ersten langen Spielfilm «L'"Horloger de Saint Paul», furden er 1974 den «Prix
Louis Delluc» erhielt. Mit « Que la féte commence...» hat er einen jener langen Reihe
von Filmen realisiert, die man unter dem Begriff «franzosisches Qualitatskino» ver-
einigen kann. Gemeint sind damit Filme von Claude Sautet, Jacques Deray, Pierre
Granier-Deferre und Jacques Rouffio, Filme, die keine «Meisterwerke» sind und
auch nicht avantgardistisch genannt werden konnen, sondern die ganz «konventio-
nell» eine Kinogeschichte erzahlen. Diese Filme sind mit viel Ricksicht auf das
Publikum gemacht, darum brauchen ihre Autoren bekannte Filmgenres, sehr oft den
Kriminal- oder Polizeifilm. Was sie weiter auszeichnet, ist formale Brillanz und feines
Engagement. Der Einfluss der Amerikaner auf diese Filme ist offensichtlich, ein
Einfluss, der sich aber nicht nur auf die Werke beschrankt, sondern auch die Produk-
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tionsmethoden betrifft. In einem Artikel in «Le Film Francais» (25. April 1975) fordert
Tavernier die franzosischen Filmautoren auf, dem Beispiel der jungen Amerikaner zu
folgen, sich zusammenzuschliessen und die Filme selber zu produzieren. Bertrand
Tavernier konnte Frankreichs Francis Ford Coppola werden. Bernhard Giger

‘La baby sitter/La jeune fille libre le soir (Das ganz grosse Ding)

Frankreich/Italien/BRD 1975. Regie: René Clément (Vorspannangaben s. Kurzbe-
sprechung 76/$%)

Obwohl die Arbeiten des heute 63jahrigen René Clément sehr zahlreich sind, fallen
einem zu seinem Namen immer noch die fruhen Werke ein: «La bataille du rail»
(1946), «Jeux interdits» (1952), vielleicht noch der Jean-Gabin-Film «Au dela des
grilles» (1949) und die Zola-Verfilmung « Gervaise» (1956). Die wahrend der letzten
zwanzig Jahre entstandenen Filme sind sowohl im Thema wie in der Qualitat sehr
unterschiedlich. Eine gewisse Kontinuitat zeigt sich lediglich in Cléments Vorliebe
fur stimmungsdichte, psychologisch motivierte Kriminalfilme. «Les Félins» (1964),
«Le passager de la pluie» (1969) und «La maison sous les arbres» (1971) waren hier
zu nennen. Vom Handlungsentwurf her betrachtet, wurde auch sein neuster Film,
«La baby sittery», in diese Reihe gehoren. Doch Spannung und Stimmung ergeben
diesmal kein homogenes Gefuge: Die drei kuhn durcheinandermontierten Hand-
lungsebenen storen sich gegenseitig, statt sich zu erganzen.

Zunachst steht die Geschichte des brutal gedemutigten Starlets Ann (Sydne Rome)
im Vordergrund, das sich an einem ehemaligen Liebhaber dadurch racht, dass es
dessen noch im Kindesalter stehenden Sohn Boots entfuhrt. Kaltblutig verwickelt
Ann auch ihre Zimmerkollegin Michele (Maria Schneider) in den Fall, eine Kunststu-
dentin, die sich abends als Babysitter ihr Geld verdient. Durch eine falsche Informa-
tion wird Michele in das einsame Haus gelockt, in dem sich der entfuhrte Boots
aufhalt. Erst allmahlich begreift der Zuschauer, dass Ann gar nicht die treibende Kraft
der Entfuhrungist: Eine rucksichtslose Gangsterbande hat ihre verletzten Gefuhle fur
ihre eigenen Zwecke missbraucht. Damit kommt die zweite Handlungsebene ins
Spiel: ein harter Thriller amerikanischen Zuschnitts, in dem die Spannungseffekte
jede Psychologie in den Hintergrund drangen. Zwischen die reisserischen Szenen
dieser Kriminalgeschichte, in der sich das Schicksal Anns zeitweilig verliert, werden
lange Sequenzen mit den beiden eingeschlossenen Opfern eingeblendet: Der kleine
Boots, der Michele fur eine Komplizin der Entfuhrer halt, muss erst sein Misstrauen
abbauen und erkennen, dass er in dem gefangenen Madchen eine Freundin gefun-
den hat. Die gemeinsam durchgestandenen Angste, die missgliickten Ausbruchsver-
suche, die Gewohnung an die aussichtslose Lage und die Ungewissheit der nach-
sten Zukunft lassen zwischen dem « Babysitter» und dem Jungen ein verschworeri-
sches Vertrauensverhaltnis entstehen. Gleichzeitig bricht in der von den Gangstern
auch physisch misshandelten Michéle die Vorstellung einer geordneten und sicheren
Welt zusammen, doch will sie das Kind mit ihrer eigenen Verzweiflung nicht bela-
sten.

Es ist unbestreitbar das Verdienst Maria Schneiders, aus diesen ursprunglich wohl
einfach als « Ruhepunkte» konzipierten Szenen ein eigentliches Kammerspiel um die
Konfrontation eines feinfihligen Menschen mit der nackten Gewalt gestaltet zu
haben. Hier gewinnt der Kriminalfilm die Tiefe einer psychologischen Studie tuber die
Bedrohung unserer Alltagsexistenz durch das Bose, die an die besten Werke Claude
Chabrols denken lasst. Doch das subtile Spiel Maria Schneiders in den einsamen
Raumen einer Luxusvilla wird immer wieder schrill GUbertont durch die Szenen der
Aussenwelt, wo die Gangster zu ihrem Geld kommen und sich gegenseitig zu be-
kampfen beginnen, wo Ann ihren Irrtum einsieht und sich das Leben nimmt. Leider
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ist es Clément nicht gelungen, die richtige dramaturgische Klammer fur die verschie-
denen Handlungsstrange zu finden. Vielleicht, weil er sich zwischen zwei moglichen
Lésungen nicht klar entscheiden konnte: dem Psychothriller und der Allegorie uber
die Gewalt in unserer Gesellschaft. Gerhart Wasger

Boxcar Bertha (Die Faust der Rebellen)
USA 1973. Regie: Martin Scorsese (Vorspannangaben s. Kurzbesprechung 75/ 94)

Martin Scorsese ist bei uns erst durch seinen im Vorjahr gezeigten Film «Alice
Doesn’t Live Here Anymore» (Z-Fb 12/75) bekannt geworden, obwohl dies schon
sein dritter eigener Spielfilm war. Von seinem Zweitling, « Mean Streets», horte man
zwar recht viel, aber bloss uber Filmfestivalberichte. Mit seinem Erstling, « Boxcar
Bertha», schliesslich —kaum beachtet, als er vor zwei Jahren in Basel gezeigt wurde
—versucht man es nun ein zweites Mal. Der Film ist eine Produktion Roger Cormans,
der nicht nur durch seine harten Actionstreifen, sondern vor allem auch dadurch
beruhmt geworden ist, dass, neben Martin Scorsese selber, auch so erfolgreich Leute
wie Francis Ford Coppola und Peter Bogdanovich aus seiner Schule hervorgegan-
gen sind.

Die Story aus dem Amerika der Depressionszeit basiert auf der Autobiographie der
Titelfigur, Bertha Tompson, die nach dem frihen Verlust ihres Vaters sich dem
militanten Gewerkschafter Big Bill Shelley anschloss und mit diesem gegen die




machtigen Eisenbahnbosse kampfte. Scorsese beginnt mit einem ausserst faszinie-
renden Vorspann, der allerdings so gut ist, dass er Ambitionen vorgibt, die dann doch
nicht erfullt werden. Die Zeit, in der die Geschichte spielt, erscheint in bestechend
montierten, mehrfach tuberblendeten Bilddokumenten, Gber die die Kopfe der Haupt-
darsteller kopiert sind. Gerade dieser historische Bezug aber kommt dem Film immer
mehr abhanden. Schon in der ersten Sequenz wird man bereits etwas stutzig. Bertha,
hier noch ganz die Unschuld vom Land, kratzt sich unbeschwert am entblossten
Oberschenkel. Und so viel Gewicht wie das Detail hier in dieser Formulierung be-
kommt, so betont filmt Scorsese: mit einem aufdringlichen Zoom wird dem Zu-
schauer quasi versprochen, dass auch in dieser Polit-Story Bein und Busen ihren
Platz haben sollen, oder boser: dass in diesem Film gar nicht so sehr politische
Ereignisse im Vordergrund stehen.

Zu der Politik hat denn auch der Anarchist Big Bill Shelley von Anfang an ein etwas
eigenartiges Verhaltnis. Von einer Schlagerei mit den Vertretern der Eisenbahnbosse,
zu der er im Anschluss an eine allgemeine Anklagerede eben vehement aufgerufen
hat, zieht er sich lieber mit der zufallig aufgetauchten Bertha in einen leeren Guter-
wagen zuruck. Seine Auflehnung gegen die Unterdruckung bei der Arbeit ist rein
emotionaler Natur. Emotional und spontan sind denn auch seine Aktionen. Die
Gewerkschaften haben kein Verstandnis mehr fur seine Raubzige, auch wenn er
ihnen die Beute anbietet. Bertha, Bill und die andern, die sich zu ihnen gesellen,
konnen so durch eine selber durchaus kriminelle Polizei immer mehr in die Kriminali-
tat abgedrangt werden. Man braucht sie schliesslich nicht mehr als pol/itisch moti-
vierte Aufruhrer ernstzunehmen.

An sich ware dieses Thema brisant und konnte durchaus in einer Action-Story
bewaltigt werden. Scorsese selber aber scheint es im Verlauf des Films je langer
desto weniger um solche Probleme zu gehen. Auf die wenig tragenden, zu spekulati-
venlLiebesszenen in exotischer Umgebung wurde schon angespielt. Die Personen
sind weder psychologisch erschlossen noch historisch genugend situiert. Stattdes-
sen nimmt am Schluss brutaler Blutrausch derart uberhand, dass spatestens hier alles
Ambitioniertere endgultig weggeschwemmt wird. Weder eine Gangsterparchen-
Story a la «Bonnie and Clyde» noch ein politisch relevanter Film zur Arbeiterbewe-
gung in den USA wie «Joe Hill» ist Scorsese gelungen. Die Vermittlung anspruchs-
voller Inhalte im Action-Gewand kann auf die vorliegende Weise nicht erreicht
werden. Dazu steckt zuviel Corman und zu wenig Scorsese im Film. Niklaus Loretz

Jeder stirbt fiir sich allein.
BRD 1975. Regie: Alfred Vohrer (Vorspannangaben s. Kurzbesprechung 76/95)

Darstellungen des Widerstands gegen ein totalitares Regime laufen vor allem im Film
immer wieder Gefahr, ein allzu heroisierendes und deshalb wenig glaubwiurdiges
Bild der Geschehnisse zu vermitteln. Man kennt den selbstlosen, tapferen Kampfer
gegen das Unrecht, der die Ideale der Menschlichkeit in unmenschlichen Zeiten
hochhalt und verteidigt. Zur grosseren Identifikationsmoglichkeit fur den emotional
beruhrten Zuschauer werden die Aktionen des Widerstandskampfers denn auch oft
recht spektakular geschildert.

Sympathisch am vorliegenden Film, der auf einem nachgelassenen Roman von Hans
Fallada beruht, ist sicherlich, dass hier versucht wird, einmal den stillen Widerstand
des kleinen Mannes aufzuzeigen. Der im Berlin des Frihsommers 1940 spielende
Film berichtet vom kleinen Aufstand des Arbeiterehepaars Quangel, deren einziger
Sohn kurz vor Abschluss des Frankreichfeldzugs gefallen ist. In ihrem Leid Gber den
schmerzlichen Verlust merkt die Mutter instinktiv, dass ihr Sohn nicht den von Hitler
deklamierten Heldentod gestorben ist, sondern dass ein verbrecherisches Regime
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diesen sinnlosen Tod zu verantworten hat. Eher aus einer Art zornigen Trotzes als aus
bewusster, politischer Einsicht heraus beginnt sie, Feldpostkarten mit nazifeind-
lichen Spruchen uberall in Berlin abzusetzen. Gestapo und Kriminalpolizei setzen
alles daran, um die die « Moral» untergrabende Propagandistin, die spater auch von
ihrem Mann unterstutzt wird, zu fassen. Schliesslich gelingt es der Polizei, trotz
innerer Rivalitaten zwischen Gestapo und Kripo mit Hilfe von « Wachtmeister Zufall»
die beiden zu uberfuhren. Es folgt die Aburteilung durch den Volksgerichtshof; der
Todesstrafe kann sich Quangel durch den Freitod entziehen, wahrend seine Frau
hingerichtet wird.
Die Geschichte bote Stoff fur eine differenzierte Darstellung einer eindrucklichen Art
von Widerstand, wie es ihn sicher auch im Deutschland des Nationalsozialismus
gegeben hat. Doch was macht Simmel- und Wallace-Verfilmer Vohrer daraus? Mit
grosser Detailfreudigkeit versuchte er, das Milieu, die Mietkasernen und Hinterhofe
des Berlins der ersten Kriegsjahre einzufangen. Dennoch will sich nie eine echte
Atmosphare einstellen. Die ganze Szenerie wirkt aufgesetzt, steril. Es riecht nirgends
nach Kohl. Ebenso wenig vermogen die schematisch und typisierend gezeichneten
Charaktere zu uberzeugen. Neben den Quangels begegnet man dem Hauswart,
Parteigenosse und Ekel, seiner aufgedonnerten, vulgaren Frau, seinem Freund, dem
kleinen Ganoven Kluge, der in diese «politische» Sache hineinrutscht und dessen
tragischen Tod niemanden beruhrt, dem besonders widerlichen Obergruppenfuhrer
der Gestapo und den einigermassen redlichen Vertretern der Kripo. Zwar vermag Carl
Raddatz in der Rolle des Werkmeisters Quangel durch eine gewisse innere Ausstrah-
lung zu bewegen, Hildegard Knef jedoch wirkt als Mutter in ihrer Mischung von
Gefuhl und Schnauze wenig lUberzeugend. Allerdings bietet ihre Rolle den am
Schicksal der Schauspielerin teilnehmenden Kinogangern recht handfeste und wohl
auch starke ldentifikationsmoglichkeiten.
Doch nicht nur die Gestalten sind klischeehaft gezeichnet, auch die Geschichte wird
reichlich kolportagehaft wiedergegeben. Immer scheint die Wirkung auf das Publi-
kum einkalkuliert zu sein: Sentimentalitaten bis zur Ruhrseligkeit, Schmerz, aber
doch nicht zuviel Schmerz, gelegentlich Freude, wenn auch gedampft, und schliess-
lich die paritatische Aufteilung bei den Guten und Bosen. Auch wenn man von
diesem Film eine ernstzunehmende Auseinandersetzung mit einem Aspekt des Pha-
nomens Widerstand im Nationalsozialismus nicht erwarten durfte, hatte man sich
den Film doch weniger plakativ und eindimensional vorgestellt. Ein eindrucklicheres
Bild von der durch die Damonie der Macht und des Bosen geschundenen Mensch-
lichkeit hatte man aber einem neueren deutschen Film immerhin zugetraut.

Kurt Horlacher

Europa in Flammen (Heldentum an allen Fronten von 1939-1945/Seit 5 Uhr
45 wird zuruckgeschossen)

BRD 1961. Zusammenstellung: Hans Gnamm (Vorspannangaben s. Kurzbespre-
chung 76/80)

Ausschliesslich aus deutschen Wochenschauen zusammengesetzt und klar aufge-
baut, bietet dieser Film, der eine erweiterte und uberarbeitete Fassung des Doku-
mentes «seit 5 Uhr 45 wird zuruckgeschossen» ist, einen selten vollstandigen Reali-
tatsbericht iber Anfange, Hohepunkte und Ende des Dritten Reiches in der Zeit von
1939-1945. Angefangen mit der «Volk-ohne-Raum»-Parole, berichtet er leiden-
schaftslos vom Uberfall auf Polen, steigert sich von da an immer mehr in Erfolg und
Schlachtengluck deutscher Truppen in Europa und Nordafrika und endet in einigen
spektakularen Bildern von zerbombten deutschen Stadten. Gegen den gesproche-
nen Text ist hochstens einzuwenden, dass er soviel Selbstbezichtigung und Selbst-
kritik enthalt, dass es schon an Masochismus grenzt und fur helle Ohren zu aufge-
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setzt wirkt: Wenn die deutschen Truppen von Erfolg zu Erfolg, von Sieg zu Sieg
marschieren, tonen doch fur viele Zuschauer die sich uberschlagenden Begeisterun-
gen von damals aus dem Hintergrund der Erinnerung lauter als der trockene Kom-
mentar. Geblieben (oder neu?) ist die Musik, heitere, siegreiche Marschmusik, wel-
che die Angriffe und Einmarsche begleitet. Als faszinierend fur Historiker und Kenner
mogen Aufnahmen gelten, wie die Eroberung von Kreta durch deutsche Truppen,
oder Dokumente von den unuberwindlichen Schwierigkeiten, an denen der Vor-
marsch nach Russland scheiterte. Doch bleibt das Ganze nur fur sehr kritische Augen
auf gute Art fesselnd und informativ. Bei alten Leuten, die «mit dabei waren», mag es
viele Erinnerungen lebendig werden lassen, bei ganz jungen Leuten konnte es eine
Begeisterung wecken, die Unbehaglichkeit verursacht, sind doch Angriffe, Fall-
schirmspringer, Bombardierungen so kraft- und wirkungsvoll gefilmt, dass die maka-
bere Schonheit der Bilder auch friedliebende Burger in ihren Bann zu ziehen vermag:
Kraft und Schonheit im pausenlosen Drohnen der schweren Artillerie mit aufsprin-
genden Erdfontanen, auseinanderberstende Schlachtschiffe, Naturschauspiele ohne
jedes Menschenopfer, das Betroffenheit auszulosen vermochte. Kraft und Schonheit
der Gewalt machen den Film fragwurdig und vor allem seine Freigabe schon fur
14jahrige unverantwortlich, wirken doch lebendige Bilder viel tiefer und eindruck-
licher als jeder noch so «objektivey» Begleittext. Allzu einfach und einseitig zusam-
mengestellt und aufgezogen, mussen auch historisch wertvolle Dokumente einen
sehr zwiespaltigen Eindruck hinterlassen. Elsbeth Prisi

Strangers on a Train (Der Fremde im Zug)
USA 1951, Regie: Alfred Hitchcock (Vorspannangaben s. Kurzbesprechung 76/87)

Mit exemplarischen, spannungsgeladenen Filmen Ende der vierziger und in den
funfziger Jahren hat sich Alfred Hitchcock ein Image geschaffen, welches seinen
Namen weit uber das Medium Film hinaus zum gefligelten Wort werden liess. Ob es
an den Sujets oder am zunehmenden Alter des Spannungsmeisters liegt, einige
seiner letzten Filme waren teils argerlich («Torn Curtain»), teils klischeehaft
(«Topazy»). Aus diesem Grunde habe ich mich uber die Wiederauffuhrung dieses an
sich schmucklosen Schwarzweissfilmes besonders gefreut; denn er beinhaltet alle
Elemente, fur die Hitchcock in der Filmgeschichte als Synonym steht.

Der psychopathische und mit einem Odipuskomplex behaftete Bruno Anthony
(Robert Walker) trifft im Zug Washington—New York den Tennisspieler Guy Haines
(Farley Granger), spricht ihn an und unterbreitet ihm den teuflischen Plan zweier
perfekter Morde. Anthony werde Haines Frau ermorden, damit dieser die Senatoren-
tochter Anne Morton (Ruth Roman) ehelichen konne, daflr solle Haines Anthonys
Vater umbringen. Da in beiden Fallen keine Beziehungen vom Opfer zum Morder
festzustellen waren, konnten die Schuldigen auch nicht ermittelt werden. Soweit die
Ausgangslage. Die brisante Raffinesse in der weiteren Konstruktion der Story lasst
an den dem Film zugrundeliegenden Roman von Patricia Highsmith denken, und der
ironisch unterkuhlte Umgangston kann Raymond Chandler als Drehbuchverfasser
nicht leugnen. Kurz nach Beginn des Filmes besteigt Alfred Hitchcock mit einer
Bassgeige recht umstandlich den Zug. Wollte er mit diesem Requisit wohl auf die
bildhafte Komposition des Werkes aufmerksam machen? Anfanglich langgezogene
Parallelhandlungen werden im Verlaufe des Filmes kurzer und hektischer, steigern
sich schliesslich zu einem Stakkato. Das Finale fuhrt auf einen Rummelplatz. Jager
und Gejagte sind auf dem Schauplatz, und die Spannung endet im infernalischen
Crescendo eines zusammenbrechenden Karussells. Trotzdem er selber in arger Be-
drangnis ist, rettet der «Gute» einen Buben vor dem sicheren Tod. Damit ist der
explosiven Atmosphare zum Trotz ebenfalls fur die sentimentale Trane in den Augen-
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winkeln gesorgt. Oder nehmen wir die Sequenz, in welcher Anthony Haines zu
«seinemy» Mord erpressen will und einen Tennismatch besucht. Die Kamera erfasst
die Zuschauer in der Totale. Die Kopfe wenden sich hin und her dem Tennisball nach.
Einzig in der Mitte, unbeweglich und in korrektem dunklen Anzug: Anthony. Es
liessen sich weitere, sehr typische Sequenzen beschreiben, doch mussen alle Aus-
fihrungen neben der Brillanz des Filmes ohnehin verblassen.  Helmuth Zipperlen

TV/RADIO-KRITISCH

Motorrad zwischen Faszination und Abgrund

« Yesterday when | was young» von Mario Cortesi

Evel Knievel, Motorrad-Stuntman: «Ob ich mit dem Motorrad umkomme oder ob ich
alt und gebrechlich im Bett sterbe, spielt keine Rolle. Ich bin einfach schneller dort —
namlich dort, wo wir uns alle eines Tages treffen werden.» Ein Querschnittgelahmter
im Schweizerischen Paraplegikerzentrum in Basel: « Es gibt keinen Tag, an dem ich
nicht weine, mich an die Zeit erinnere, als ich ein ganzer und gesunder Mensch war.
Das schlimmeste ist, dass keine Hoffnung besteht, je wieder so zu werden wie friher.»
Motorradfahren zwischen Faszination und Abgrund, das ist das Thema eines Films
des Schweizer Fernsehens, der im «Jugend-tvy des Deutschschweizer Programms
am Samstag, dem 3.April, um 17.15 Uhr, gezeigt wurde. Der Film wollte weder
billige Belehrungen anbringen noch davon abhalten, Motorrader zu kaufen, sondern
die Jugendlichen zwischen 12 bis 16 Jahren zum Nachdenken anregen. Filmrealisa-
tor Mario Cortesi («ldole», «Claudia oder Wo ist Timbuktu ?») zu den Absichten
seines jungsten Films: « Wir sind davon ausgegangen, dass den jungen Zuschauern,
die in den nachsten Jahren moglicherweise vor der Wahl eines Motorrad-Kaufes
stehen, durch den Film ein differenziertes Verhaltnis zur Thematik des Motorrades
ermoglicht werden soll. Desillusionierung, Entmystifizierung, Meinungsbildung und
Differenzierung erreichen wir nicht, indem wir nur die negativen Seiten des Motorra-
des im Strassenverkehr herausstreichen, nur Tote, Verletzte und Invalide zeigen —der
Jugendliche wurde darauf negativ reagieren (das haben andere Filme bewiesen).
Wir mussen dem jungen Zuschauer zeigen, dass — ganz objektiv gesehen — Motor-
radfahren tatsachlich ein grosses befreiendes Abenteuer sein kann. Wir mussen ihm
aber ebenso sehr zeigen, dass — wiederum ganz objektiv gesehen —eine Querschnitt-
lahmung den grausamsten Einschnitt in ein junges Leben darstellt.»

Was dabei herausgekommen ist, entspricht allerdings nicht einem objektiven, im
Sinne von distanziertem, sachtrockenem, emotionslosem Streifen. Vielmehr weiss
der«Entmystifizierungsfilmer» Cortesi sehr wohl —und mit ihm das Ressort Jugend —,
dass die anvisierte Zielgruppe zwar handfestes Informations- und Denkmaterial zu
schatzen weiss, aber nur in der richtigen Verpackung, die mit den Gefuhlen nicht
hinter dem Berg halt. So greift Cortesi hart zu, wenn er das Chanson «Yesterday
when | was young», das dem Film den Titel gab, mit dem tragischen Ende von
Motorrad-Abenteuern kontrastiert. Er versteht es aber auch, den Klippen einer kit-
schigen Melodramatik auszuweichen. Wieweit es ihm allerdings gelungen ist, in
gleicher Starke die Faszination am Motorradfahren auszudricken, wage ich zu be-
zweifeln. Die Fahrten durch herbstliche Walder oder in der Italowestern-Wiste des
spanischen Almerias erinnerten verdachtig nach farbenprachtiger Werbung fur
schwere Maschinen. Aber vielleicht liegt das an der Werbung selbst, die die Schon-
heit des Motorradfahrens durchaus begriffen, sie mythisch verklart und den theoreti-
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