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Bodo Traber

Es geht um die Bombe
Der B-Film Der Chef wünscht keine Zeugen (1964), die 
Selbstvernichtung der Menschheit und das Verschwinden der 
Außerirdischen

Wiederentdeckt 192, 2. November 2012

Mit herzlichem Dank an Uwe Friedrichsen

Manchmal kann einem das Lachen im Halse stecken bleiben. So wird es einigen 
Zuschauern gegangen sein, als im April 1964 – anderthalb Jahre nach der Kuba-
Krise, sechs Monate nach der Ermordung John F. Kennedys – Dr. Strangelove or: 
How I Learned to Stop Worrying and Love the Bomb (USA/GB 1964) auch in der 
Bundesrepublik in die Kinos kam.

Im selben Monat wie Stanley Kubricks bitterböse Satire auf das Wettrüsten 
und die Selbstvernichtung der Menschheit fand auch die Premiere von Der Chef 
wünscht keine Zeugen statt, eines kleinen westdeutschen B-Films von Peter 
Berneis und Hans Albin, der ebenfalls die Furcht vor einem Atomkrieg und poli-
tischen Verschwörungen thematisierte. Deutlich erkennbar war darin das Bemü-
hen des Regisseurs und Drehbuchautors Berneis und seines am Projekt beteilig-
ten Kollegen Steve Sekely, die beide vor den Nazis nach Amerika emigriert waren, 
amerikanische und britische Genremuster für das populäre Kino der Bundesrepu-
blik zu adaptieren. Darüber hinaus verknüpften sie in der ursprünglichen Version 
des Films auf bizarre und für den deutschsprachigen Raum einzigartige Weise die 
Angst vor dem Atomkrieg mit der Bedrohung durch eine außerirdische Invasion 
in der klassischen Tradition von H. G. Wells. 

Wollten Berneis, Albin und Sekely provozieren? Oder wollten sie nur unterhal-
ten und ein wohliges Gruseln hervorrufen? Die zeitgenössische Presse zumindest 
wusste mit dem Film nicht viel anzufangen. Der Evangelische Film-Beobachter 
sprach von „wirrer Unverständlichkeit“ und „Unfug“, der Film-Dienst beklag-
te eine „ärgerliche Spekulation mit der Angstanfälligkeit des Publikums, wenn 
es um die Bombe geht“, und das Spandauer Volksblatt konstatierte „utopischen 
Unsinn“.1 Der Bonner General-Anzeiger störte sich daran, dass hier „mit wirkli-
chem Entsetzen künstlicher Scherz getrieben“ werde: „Es ist wirklich das Letzte, 
das Allerletzte …“2 

1  Evangelischer Film-Beobachter, Nr.  20, 16.5.1964, Film-Dienst, Nr.  18, 6.5.1964, Spandauer 
Volksblatt, West-Berlin, 20.12.1964.
2  General-Anzeiger, Bonn, 26.8.1964.
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Andere Kritiker lobten den „ambitionierten“ und „erregenden Gegenwarts-
film“ wegen seiner „beinahe surrealistischen Mischung“ und wegen des nuan-
cierten Spiels des Hauptdarstellers Uwe Friedrichsen, einer „Entdeckung Gustaf 
Gründgens“.3 Und die Süddeutsche Zeitung fühlte sich durch den „nicht unin-
teressanten, geschickt montierten und aufgenommenen Film“ in stilistischer 
Hinsicht stark an den „letzten Frankenheimer“, den kurz vorher angelaufenen 
amerikanischen Politthriller Seven Days in May (1964) von John Frankenheimer, 
erinnert; die Regisseure „dieses (für deutsche Verhältnisse beachtlichen) Action-
Stücks“ hätten es aber „nicht so verteufelt ernst“ meinen sollen.4 

Im Standardwerk zum Science-Fiction-Film von Phil Hardy heißt es zum Inhalt 
von Der Chef wünscht keine Zeugen: „Aliens übernehmen die Körper führender 
Politiker und Militärs, um einen Krieg heraufzubeschwören. Durch die Vernich-
tung aller Völker der Erde wollen sie Lebensraum für die Bewohner eines Planeten 
der Sonne Orion [sic!] schaffen.“5 Hardy bezieht sich auf die englischsprachige 
Fassung des Films, No Survivors Please, die in den USA auch auf DVD erhältlich 
ist. In der deutschen Fassung hingegen ist von Außerirdischen keine Rede mehr, 
eine absichtliche Veränderung des Filminhalts während der Synchronisation ver-
weist die unheimlichen Geschehnisse auf etwas unbeholfene Weise ins Reich des 
Fantastischen. Wie sich Uwe Friedrichsen erinnert, der im Film als Reporter dem 
Geheimnis der Außerirdischen auf die Spur kommt, entspricht die englischspra-
chige Fassung dem Drehbuch Berneis’ mehr als die deutsche.6 

Sie sind unter uns! Seit Orson Welles zu Halloween 1938 im amerikanischen Ra-
diosender CBS seine aufsehenerregende Hörspielfassung von H.G. Wells’ Roman 
Der Krieg der Welten (1898) vorstellte und darin die Landung von Marsmenschen 
beschrieb, wurde die Erde immer wieder Ziel von Eroberungszügen außerirdi-
scher Lebensformen. Als nach dem Zweiten Weltkrieg zudem eine UFO-Hysterie 
um sich griff, fanden solche Invasionen bald vor allem im Kino statt: manchmal 
in Form eines offenen militärischen Angriffs, manchmal in Form der Unterwan-
derung. Einhergehend mit der Hochzeit des Kalten Kriegs wurden in Amerika 
zwischen 1950 und 1965 zahlreiche Alien-Invasion-Filme hergestellt, darunter 
so bekannte Titel wie The Thing From Another World (1951), Invaders From 
Mars (1953) und Invasion of the Body Snatchers (1956). Diesen Genreklassi-

3  Hannoversche Presse, 15.11.1964.
4  Süddeutsche Zeitung, München, 11.5.1964. Möglicherweise war mit „der letzte Frankenhei-
mer“ auch The Manchurian Candidate (1962) gemeint. 
5  Phil Hardy (Hg.): Die Science Fiction Filmenzyklopädie. 100 Jahre Science Fiction. Königswinter 
1998 (zuerst London 1984), S.  231. Die deutsche Übersetzung macht aus dem Sternbild 
Orion eine Sonne.
6  Telefongespräch mit Uwe Friedrichsen im Oktober 2012. Mein herzlicher Dank gilt Uwe 
Friedrichsen für seine freundlichen Auskünfte zur Entstehung des Films.
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übernehmen. Sie wollen eine Weltorganisation aufbauen, die die atomare Ver-
nichtung der Menschheit zum Ziel hat. Die Aliens haben dabei leichtes Spiel, 
denn im politischen Klima des Kalten Krieges zünden sie lediglich die Lunte an, 
die die Menschen selbst gelegt haben. Zur Hilfe kommt ihnen dabei, dass Ost und 
West sich gegenseitig stets das Schlimmste zutrauen und sich in einen dauernden 
Verfolgungswahn hineinsteigern.

Die Neugier des in Paris arbeitenden Journalisten Howard Moore (Uwe Fried-
richsen) wird geweckt, als der amerikanische Botschafter John Farnsworth 
(Robert Cunningham) nach einem für alle übrigen Mitreisenden tödlichen Flug-
zeugabsturz über dem mexikanischen Dschungel nahezu unverletzt geborgen 
wird. Fälle, die dem von Farnsworth auf merkwürdige Weise ähneln, scheinen sich 
in letzter Zeit zu häufen. Howard beginnt deshalb eine Reportage über Menschen, 
die dem Tod auf unwahrscheinliche, fast wundersame Art entgangen sind. Immer 
handelt es sich dabei um hochrangige Persönlichkeiten der internationalen Po-
litik: Ein Atomphysiker stürzt während einer Atlantiküberfahrt unbemerkt von 
Bord und wird am nächsten Tag, im Ozean treibend, gerettet. Ein sowjetischer Ge-
neral stirbt auf dem Operationstisch und erwacht kurz darauf wieder zum Leben. 
Wie Farnsworth scheinen sie äußerlich unverändert, haben sich aber in gefühllos 
mordende Kreaturen verwandelt.

Während sich Howard bei seinen Recherchen in Farnsworth’ hübsche Sekretärin 
Ginny Desmond (Maria Perschy) verliebt, bereitet im Hintergrund ein geheimnis-
voller „Chef“ (Rolf Nauckhoff) mit tödlicher Präzision einen Nuklearanschlag auf 
Moskau vor, der unweigerlich einen Weltkrieg auslösen würde. Bald schon stören 
Howards Nachforschungen die Pläne der Außerirdischen. Ihn zu töten und sei-
nen Körper zu übernehmen, wird eine vordringliche Aufgabe für die Agenten des 
„Chefs“. Und obwohl ihnen dies nach mehreren Versuchen auch gelingt, scheitert 
der Weltvernichtungsplan der Aliens an etwas, mit dem sie nicht gerechnet ha-
ben: Die von ihnen übernommenen menschlichen Körper können noch Gefühle 
empfinden und stürzen damit einige ihrer neuen „Wirte“ in Konfusion. Gerührt 
durch Ginnys bedingungslose Liebe zu dem längst zum Alien mutierten Howard, 
stürzt Farnsworth das Flugzeug mit sich und Ginny an Bord in die Abschussbasis 
der auf Moskau zielenden Atomrakete. Er opfert sich und Ginny – und verschafft 
so der Menschheit eine Gnadenfrist. Wie lange diese währen wird, bleibt offen. 

Archetypen des Paranoia-Films. Howard ist ein archetypischer Held des Para-
noia-Films, und in der Geschichte um ihn und die Verschwörung, die er entdeckt, 
spiegeln sich die Unterwanderungsfantasien des Science-Fiction- und Spionage-
films der 1950er Jahre. Gleichzeitig antizipiert die Geschichte bereits die Polit-
thriller der späten 1960er und 1970er Jahre, in denen das politische Attentat als 
Höhepunkt konspirativer Schurkerei die atomare Bedrohung thematisch ersetzt 
hat. Die Strukturen sind genreübergreifend: Der scheinbare Paranoiker, dem nie-
mand glaubt, dass Verschwörer und feindliche Agenten die Gesellschaft längst 
ausgehöhlt haben und nun hinter ihm her sind, ist die zentrale Figur so unter-
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schiedlicher Hollywoodfilme wie Don Siegels Invasion of the Body Snatchers 
(1956), John Frankenheimers Seven Days In May (1964) und Alan J. Pakulas The 
Parallax View (1972).

Die klassische Narration bezieht den Zuschauer in den vermeintlichen Wahn des 
Protagonisten mit ein oder lässt ihm – wie in Der Chef wünscht keine Zeugen – 
mehr Informationen als dem Protagonisten zukommen. Dass die außerirdischen 
Verschwörer im Film absichtlich einen quasi automatischen Prozess mit dem Ziel 
des atomaren Weltkriegs in Gang setzen wollen, ist ebenso ein typisches Thema 
der Zeit. Wenn der Film hier wie ein Menetekel wirken konnte, so lag das auch 
an der Kuba-Krise, die im Oktober 1962 die Welt an den Rand eines Atomkriegs 
geführt hatte. 

Wie durch politische Rivalitäten, Fehleinschätzungen und technisches Versa-
gen ein Atomkrieg herbeigeführt werden könnte, ist denn auch Gegenstand von 
Dr. Strangelove und Sidney Lumets Fail Safe (1964). Ging es dort um die Me-
chanismen und Automatismen, die zum Krieg führten, so waren die Folgen – das 
Leben nach dem Atomschlag auf einer nuklear verseuchten Erde – schon vorher 
in zahlreichen Weltuntergangsfilmen ausgemalt worden: eine Entwicklung, die 
nach der Zündung der ersten sowjetischen Atombombe 1949 und der sich ab-
zeichnenden atomaren Konfrontation zwischen den Supermächten einsetzte. 

Neben Monster- und Mutanten-, Invasions- und Unterwanderungsfilmen bilde-
te der so genannte Doomsday-Film in den 1950er und 1960er Jahren das wich-
tigste Subgenre des Science-Fiction-Films. Und wie etwa Kurt Maetzigs Stanis-
law-Lem-Verfilmung Der schweigende Stern (DDR/Polen 1960) zeigt, befasste 
sich nicht nur Hollywood mit dem drohenden Atomkrieg. In unterschiedlicher 
Spielart findet sich dieses Thema auch im französischen, italienischen, sowjeti-
schen, tschechoslowakischen, jugoslawischen und natürlich japanischen Kino, 
meist im Bereich des populären Films. 

Obwohl die Mehrheit der einschlägigen Science-Fiction- und Horrorfilme aus 
den USA kam, entstanden Filme dieser Genres auch in der Bundesrepublik, al-
lerdings eher an den Rändern des Filmbetriebs.7 Am erfolgreichsten wurden die 
Themen Unterwanderung, Atomkrieg und Massenbeeinflussung im westdeut-
schen Film der frühen 1960er Jahre in Gewand des Krimis behandelt, speziell in 
den Dr. Mabuse-Filmen des Produzenten Artur Brauner. Wenn sich jedoch der 
Stoff von Der Chef wünscht keine Zeugen mehr am amerikanischen und briti-
schen als am westdeutschen Genrekino orientierte, so lag das besonders an Re-
gisseur und Drehbuchautor Peter Berneis sowie an Steve Sekely, der mit Berneis 
die Idee entwickelt hatte. Beide hatten lange Zeit als europäische Emigranten im 
amerikanischen Exil verbracht.

7  Genannt seien etwa die Wolf C. Hartwig-Produktionen Ein Toter hing im Netz (1959) und 
Die Nackte und der Satan (1959) sowie Der Unsichtbare (1963) des umtriebigen Raphael 
Nussbaum, der als Regisseur und Produzent an deutsch-israelischen Koproduktionen und in 
den 1970er Jahren vor allem an amerikanischen Exploitationfilmen mitwirkte. 
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Ein merkwürdiges Paar: Peter Berneis und Hans Albin. Peter Berneis, auch 
bekannt als Peter Eysoldt, 1910 in Berlin geboren und 1985 in München ver-
storben, kam schon in den 1920er Jahren als Kinderdarsteller zum Film; seine 
eigentliche Karriere als Filmkünstler begann jedoch erst in den 1940er Jahren 
in Hollywood. Berneis musste als „Halbjude“ nach der nationalsozialistischen 
Machtergreifung zunächst nach London und dann 1937 in die USA emigrieren, 
wo er als Kunstdozent tätig war. Über seinen Freund Wilhelm Dieterle gelangte er 
nach Hollywood und arbeitete dort als Drehbuchautor, u. a. für Dieterles Portrait 
of Jenny (1948). Darin begegnet ein erfolgloser Maler im New Yorker Central Park 
einer geheimnisvollen jungen Frau, die er von einem Porträt kennt und die nicht 
aus der realen Welt stammt. 

Portrait of Jenny prägt ein so poetischer wie fantastisch-fatalistischer Um-
gang mit den Themen Liebe und Tod, wie er sich stellenweise sehr ähnlich in Der 
Chef wünscht keine Zeugen wiederfindet: In einer märchenhaften, geradezu an 
Jean Cocteau erinnernden Szene trifft sich zum Ende des Films der bereits von 
den Aliens übernommene Howard am selben Ort, im Central Park, mit der ah-
nungslosen Ginny. Der Außerirdische im toten Körper des Journalisten spürt des-
sen Liebesfähigkeit und reagiert entsprechend verwirrt. Als er spontan für Ginny 
ein paar Blumen pflückt, verwelken diese im selben Moment in seiner Hand – der 
kalte Griff des Todes hat sie vernichtet, wie er die menschliche Liebe zu vernich-
ten droht. 

Tatsächlich gelingen dem Film vor allem in den intimeren Momenten einige äu-
ßerst kraftvolle Szenen. So wird etwa die hübsche Vera, selbst längst von den Au-
ßerirdischen übernommen, als Lockvogel auf Howard angesetzt. Mehrfach kreu-
zen sich ihre Wege, in einem Hotelzimmer soll sie ihn verführen und ermorden. 
Doch im Widerstreit mit den menschlichen Gefühlen ihres „Wirtskörpers“ kann sie 
ihre Aufgabe nicht erfüllen. Howard kommt mit dem Leben davon, und Vera wird 
vom „Chef“ mit dem Tod bestraft. 

1953 kam Berneis aus dem Exil nach Deutschland zurück und arbeitete als Au-
tor für Produktionen diesseits und jenseits des Atlantiks. Er schrieb das Drehbuch 
zu My Man Godfrey (1958) des Emigranten Henry Koster oder zu Axel von Ambes-
sers Bezaubernde Arabella (1959), ehe er zwischen 1962 und 1964 drei Projekte 
zusammen mit Hans Albin (1905–1988) realisierte. 

Wie die geschäftliche Verbindung Berneis’ mit dem früheren Schauspieler, Re-
gisseur und Produzenten Albin zustande kam, ist nicht bekannt. Während der 
NS-Zeit war Albin in Deutschland geblieben, hatte zwischen 1933 und 1937 zu-
erst als Darsteller, später auch als Drehbuchmitarbeiter und schließlich als Regie
assistent an einigen Heinz-Rühmann-Filmen mitgewirkt, Kulturfilme gedreht 
und nach dem Krieg den Veit-Harlan-Zweiteiler Sterne über Colombo (1953) und 
Die Gefangene des Maharadscha (1954) für die Münchner Divina-Film produ-
ziert. In eigener Regie drehte Albin bis 1970 einige bayerische Komödien. 

Nachdem die zweifellos kommerziell intendierte Zusammenarbeit von Berneis 
und Albin mit der deutsch-amerikanischen Produktion Tunnel 28 (Escape from 
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East Berlin) (1962) – inszeniert von Robert Siodmak, verfasst von Berneis und 
koproduziert von Berneis und Albin – recht vielversprechend gestartet war, ge-
staltete sie sich danach vielleicht weniger lukrativ als erhofft. Sie endete 1964 
mit der erneut gemeinsam inszenierten deutsch-französischen Koproduktion Die 
Lady, in der Ingrid Thulin – kurz nach Das Schweigen – die nymphomane Gattin 
eines homosexuellen Diplomaten spielt. 

Der britische Einfluss. Steve Sekely bzw. Stephan (Istvan) Szekely (1899–1979), 
der mit Berneis gemeinsam die Idee zu Der Chef wünscht keine Zeugen entwi-
ckelte, war gebürtiger Ungar, arbeitete seit den 1920er Jahren in Berlin als Autor, 
Journalist und später auch als Filmregisseur; nach Hitlers Machtantritt kehrte er 
nach Ungarn zurück und drehte dort zahlreiche Filme, zumeist Komödien. 1938 
emigrierte er nach Hollywood, wo er zwischen 1940 und 1952 bei einem guten 
Dutzend B-Filmen Regie führte, überwiegend für Poverty-Row-Studios. Zurück 
in Europa arbeitete Sekely u. a. in Italien und Großbritannien. Dort inszenierte 
er 1962 The Day of the Triffids nach einem Roman von John Wyndham, dem 
damals populärsten britischen Science-Fiction-Autor. Eine andere Wyndham-Ver-
filmung, Village of the Damned (1960) des deutsch-jüdischen Emigranten Wolf 
Rilla, hatte sich kurz zuvor als einer der größten internationalen Genreerfolge der 
frühen 1960er Jahre erwiesen. Darin schwängern unsichtbare Aliens die Frauen 
eines englischen Dörfchens: Die hochbegabten, unheimlichen Kinder, die wenig 
später zur Welt kommen, besitzen telepathische Fähigkeiten und beginnen, die 
Welt in ihre Macht zu bringen.

Vor diesem Hintergrund erscheint der britische Science-Fiction-Film um 1960 
vielleicht als das wichtigere Vorbild für Der Chef wünscht keine Zeugen als das 
amerikanische. Invasion of the Body Snatchers hatte damals noch nicht den 
Bekanntheitsgrad und die Reputation erlangt, die der Film inzwischen besitzt. 
In Großbritannien herrschte dagegen ein auch nach Deutschland ausstrahlen-
der Science-Fiction-Boom, zu dem Sekely mit The Day of the Triffids einen ei-
genen Beitrag abgeliefert hatte. Neben den Romanen von John Wyndham und 
ihren Verfilmungen erwiesen sich vor allem die Fernsehproduktionen des Dreh-
buchautors Nigel Kneale als ungeheure Publikumserfolge: Die Quatermass-Serie 
(1953–1959), The Creature (1955) und Nineteen Eighty-Four (1954) nach Geor-
ge Orwell ebenso wie die Leinwandadaptionen der Quatermass-Mehrteiler durch 
die Produktionsfirma Hammer, The Quatermass Experiment (1955) und Quater-
mass II (1957).

Protagonist der Fernseh- und Kinofilme war Professor Quatermass, Leiter des 
britischen Raumfahrtprogramms, der sich gefährlichen Eindringlingen aus dem 
Weltall gegenübersieht. Im ersten Film verwandeln sich die Astronauten seiner 
ersten Versuchsrakete unter Einfluss einer außerirdischen Lebensform in einen 
todbringenden Organismus; im zweiten Teil sind es flüssige Wesen, die in mensch-
liche Körper eindringen und die britische Regierung übernehmen, um eine au-
ßerirdische Kolonie auf der Erde zu errichten. Die thematischen Ähnlichkeiten 
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zwischen dem archetypischen Unterwanderungs-Topos in Quatermass II und Der 
Chef wünscht keine Zeugen sind augenfällig. 

Eine internationale Produktion. Folgt man den Angaben in der Bonner Rund-
schau, so begannen die Aufnahmen zu Der Chef wünscht keine Zeugen Ende Au-
gust 1963 in München. Es hieß, dies sei wohl der „billigste Film, der in den letzten 
Jahren in der Bundesrepublik gedreht wurde“. Der Arbeitstitel lautete „They ne-
ver die“, der ursprüngliche deutsche „Eine Handvoll Staub“ – international ver-
liehen wurde der Film später unter dem Titel No Survivors Please, in dem noch 
mehr vom schwarzen britischen Humor mitklingt als im deutschen Titel und der 
deutschen Fassung. Zur Verfügung stand den Produzenten die geringe Summe 
von 200.000 DM, die sie als Prämie für Tunnel 28 erhalten hatten; die Darstel-
ler spielten „praktisch für ein Butterbrot, um die Produktionskosten so niedrig 
wie möglich zu halten“.8 Was die Rollenverteilung hinter den Kulissen angeht, 
so führte Uwe Friedrichsen zufolge nur Peter Berneis Regie. Der als Co-Regisseur 
genannte Hans Albin habe vor allem als Produzent fungiert und keine Szene in-
szeniert. Gedreht worden sei auf Englisch, mit englischsprachigem Drehbuch und 
internationalem Cast. 

Die Hauptrolle übernahm der gebürtige Hamburger Uwe Friedrichsen (geb. 1934), 
der in den Folgejahren ein bekanntes Gesicht des westdeutschen Fernsehens wur-
de. Der bis heute vor allem auch am Theater tätige Friedrichsen gehörte von 1956 
bis 1968 dem Ensemble des Deutschen Schauspielhauses in Hamburg unter der 
Leitung von Gustaf Gründgens an und wirkte u. a. in dessen Faust-Inszenierung 
und der Filmfassung von 1960 mit. 

An seiner Seite spielt die aus Österreich stammende Maria Perschy (1938–
2004), die in den 1960er und 1970er Jahren in einer ganzen Reihe westeuro-
päischer Genrefilme zu sehen war, darunter der erste Kommissar X-Film, Jagd 
auf unbekannt (1966), und der Western Frauen, die durch die Hölle gehen 
(1966). Im Verlauf ihrer Karriere arbeitete Perschy mit so unterschiedlichen 
Regisseuren wie Frank Wisbar, John Huston, Howard Hawks und Jess Franco 
zusammen. 

Eine weitere Hauptrolle spielte der Amerikaner Robert Cunningham (geb. 1917), 
ein nicht allzu häufig eingesetzter Veteran des amerikanischen und europäischen 
Genrefilms. Für Hans Albin schrieb er später auch das Drehbuch zum Abenteuer-
film Radhapura – Endstation der Verdammten (1967).

In einer Nebenrolle ist die Französin Karen Blanguernon zu sehen, die in 
Deutschland 1962 mit der ambitionierten Heinrich Böll-Verfilmung Das Brot der 
frühen Jahre hervorgetreten war und auch für Claude Chabrol spielte. Nicht zu-
letzt gibt in Der Chef wünscht keine Zeugen der spanischstämmige Gustavo Rojo 
einen ebenso gut aussehenden wie hinterhältigen Außerirdischen; Rojo hatte 

8  Vgl. Bonner Rundschau, 31.8.1963.
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vorher schon in mehreren internationalen Produktionen sowie in Albins So schön 
ist die Liebe am Königssee (1961) mitgespielt.9 

Schwarzweiß. Die Entscheidung, Der Chef wünscht keine Zeugen in Schwarz-
weiß zu drehen, war 1963/64 wohl nicht mehr zuerst Budgetgründen geschul-
det. Tatsächlich verband sich mit der Verwendung von Schwarzweiß-Material 
eine größere Ernsthaftigkeit des Sujets; sie war vor allem für die „harten“ Genres 
des Kriminal- und des Kriegsfilms reserviert. Noch 1963 entschloss sich etwa die 
20th Century-Fox, die Großproduktion The Longest Day in Schwarzweiß zu rea-
lisieren. Auch die wichtigen Weltuntergangsfilme verzichteten fast alle auf Farbe 
und waren betont karg gehalten. Da auch die dokumentarischen Genres, die Wo-
chenschauen und die Fernsehnachrichten ohne Farbe auskamen, ließ sich mit 
Schwarzweiß durchaus ein höherer Grad von Realismus assoziieren. 

Dem Science-Fiction-Film, der seit den 1950er Jahren oftmals gezielt eine do-
kumentarische Ästhetik kopierte, diente die schwarzweiße Anmutung so zur 
Authentifizierung bzw. Beglaubigung einer fiktiven, ja fantastischen Handlung. 
Zum anderen erleichterte das die unauffällige Montage von Spielfilm-Teilen und 
‚Stock Footage‘, also dokumentarischem Archivmaterial. 

Für Der Chef wünscht keine Zeugen wurde entsprechendes dokumentarisches 
Material in großem Umfang zur Etablierung exotischer Schauplätze und Bebilde-
rung von Massenszenen eingesetzt. Der Film antizipiert so – auf sehr kostenspa-
rende Weise – die Episodenstruktur der James-Bond-Filme, die wie Reiseführer 
auf verschiedene Kontinente führten: Der Chef wünscht keine Zeugen spielt in 
New York, Mexiko, Moskau, Alaska, Paris, Rio de Janeiro sowie an Bord des Trans-
atlantik-Liners „France“  – nahezu alle Schauplätze werden durch ‚Establishing 
Shots’ eingeführt, die aus Archivmaterial stammen. 

Die einzigen tatsächlich für den Film gedrehten Außenaufnahmen entstanden 
in Paris und an der Cote d’Azur, in der Umgebung von Nizza und der Italien zuge-
wandten Seite Monte Carlos. Die dort gedrehten Szenen werden im Film als Rio de 
Janeiro ausgegeben, wo im Treiben des Karnevals ein Mordanschlag auf Howard 
verübt wird. Weitere tödliche Fallen arrangieren die Aliens bei einem Autorennen 
und bei einer Straßenschlacht in Paris. 

Die Kombination von Spielszenen und Wochenschaumaterial wird besonders 
weit getrieben bei den Szenen der Straßenkrawalle, die vermutlich vor dem Hin-
tergrund des Algerienkriegs stattfanden, beim Karneval in Rio und vor allem bei 
der Katastrophe beim 24-Stunden-Rennen von Le Mans. Die hier eingeschnitte-
nen Aufnahmen stammen von der Katastrophe vom 11. Juni 1955, als die Trüm-
mer eines explodierenden Rennwagens ins Publikum geschleudert wurden und 
84 Menschen starben. Beinahe Schnitt für Schnitt wechselt der sehr sorgfältig 

9  Die Informationen zu Rojos Nationalität gehen auseinander: Geboren als Sohn einer spa-
nischen Mutter auf einem Schiff in den Gewässern von Uruguay, hat er lange Zeit vor allem 
in Mexiko gearbeitet.
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montierte Film in dieser Sequenz zwischen ‚Stock Footage’ und den in ähnlicher 
Szenerie aufgenommenen Darstellern Friedrichsen und Rojo.10 Nur an der Tex-
tur erkennt man die unterschiedlichen Quellen  – das Wochenschaumaterial ist 
grobkörniger und wohl auch schon etwas abgenutzt. Die Verwendung der Ori-
ginalaufnahmen von Le Mans, die echte Tote und Verletzte im Bild zeigen, hin-
terlässt ein zwiespältiges Gefühl und wurde als „Gipfel der Geschmacklosigkeit“ 
scharf kritisiert.11

Historisch steht Der Chef wünscht keine Zeugen am Übergang von reinen Stu-
dioproduktionen, wie sie in der Bundesrepublik noch jahrelang üblich waren, zur 
Verwendung realer Settings und Dreharbeiten ‚on location‘. Womöglich ließen 
sich Berneis und Albin gerade bei den Außenaufnahmen in den Straßen von Pa-
ris von Vorbildern der Nouvelle Vague inspirieren. Dem stehen dramatische kam-
merspielartige Szenen gegenüber, deren Raumwirkung und Lichtsetzung sich am 
Film Noir oder gar am Stummfilm-Expressionismus zu orientieren scheinen; ein 
Stilgemisch, dem man im deutschen Gruselkino jener Zeit öfter begegnet, so etwa 
auch in den Edgar-Wallace-Filmen. Dieser oftmals irreale, bühnenartige Inszenie-
rungsstil dürfte die nachfolgende „Umproduktion“ des Films in Richtung einer 
traumspielartigen, an existentialistische Stücke erinnernden Parabel erleichtert 
haben.

Das Verschwinden der Außerirdischen. Die Post-Produktion und vor allem die 
Herstellung der deutschen Synchronfassung fanden in München statt. Friedrich-
sen erinnert sich, dass er nicht kommen konnte, um seine Rolle selbst einzuspre-
chen, weil Gründgens ihm nicht freigab. An seiner Stelle ist nun auf der Figur 
Howards die Stimme Erik Schumanns zu hören. Den mysteriösen „Chef“ sprach 
Curt Ackermann, der vermutlich auch die Dialogregie übernahm.

In München geschah nun etwas Seltsames: Die Außerirdischen verschwanden 
komplett aus der deutsche Fassung. Zwar ist unklar, wer das veranlasste. Und 
auch die genauen Gründe – vermutlich kommerzielle – liegen im Dunkeln.12 Doch 
die Folgen waren gravierend: Aus einer Mischung aus Horrorthriller, Weltunter-

10  Der Schnittmeister des Films, Claus von Boro, verfügte über jahrzehntelange Erfahrung 
und war Mitarbeiter diverser größerer Produktionen, u. a. von Harald Braun, Josef von Baky 
und Kurt Hoffmann. Zwischen 1965 und 1972 montierte er auch sechs Filme von Volker 
Schlöndorff. 
11  Spandauer Volksblatt, West-Berlin, 20.12.1964.
12  Sicherlich fand diese Änderung mit Zustimmung der Regisseure und des Produzenten 
statt; möglicherweise spielte auch der deutsche Verleiher, die Schorcht-Film, eine Rolle. 
Auffallend ist, dass diese Änderung in der englischsprachigen Verleihfassung nicht gemacht 
wurde. Offenbar wurde über die Änderung auch relativ spät entschieden. So ist in der Illus-
trierten Film-Bühne (Nr. 6748, 1964) noch in aller Klarheit von Außerirdischen die Rede: „Die 
Menschen müssen […] verschwinden, damit der ‚Chef’ und die Seinen, Wesen von einem 
anderen, der Erde um Millionen Jahre überlegeneren Stern, den übervölkerten Planeten 
verlassen und eine neue Heimat finden können.“
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gangs- und Alien-Invasion-Film wurde eine Art faustischer Allegorie. Der neue 
Dialog suggerierte, dass die Verstorbenen, die ohne menschliche Gefühle wieder 
auftauchen, nicht etwa von Außerirdischen umgebracht und übernommen wur-
den, sondern „ihre Seele verkauft“ und einen Pakt mit dem Bösen geschlossen 
hätten. 

Im Prozess der Synchronisation wurde die deutsche Fassung einer deutschen 
Produktion somit „umproduziert“. Einige Szenen wurden ganz entfernt – vor al-
lem Tod und Rettung Farnsworth’ im Dschungel sowie ein gesprochener Einfüh-
rungsprolog, der deutlich von H. G. Wells’ Der Krieg der Welten inspiriert war.13 
Übrig geblieben ist nur ein einzelner Dialog, in dem der von Gustavo Rojo gespiel-
te Außerirdische auf den Stern Rigel im Orion deutet und darüber sinniert, wie 
schnell man in Gedanken dorthin reisen könne. 

Vielleicht wurde die Entscheidung, die Handlung in der deutschen Fassung zu 
verändern, die Invasion der Außerirdischen herauszulassen und den Film so vom 
Science-Fiction- und Horrorgenre wegzuführen, durch einige Motive und Szenen 
mit eher märchenhaft-poetischer als schreckenerregender Stimmung inspiriert. 
Tatsächlich rückt Der Chef wünscht keine Zeugen durch das Motiv des Pakts mit 
dem Bösen und die Rückkehr der Toten in die Nähe der existentialistichen Mys-
terienspiele im französischen Kino der Nachkriegszeit. Hervorzuheben sind hier 
Les jeux sont faits (1947) von Jean Delannoy nach einem Drehbuch von Jean-
Paul Sartre sowie René Clairs La Beauté du diable (1950); Clair verwandte hier 
den Faust-Stoff in Verbindung mit Holocaust und Atom-Menetekel als Warnung 
vor Macht ohne Gewissen, die zur Selbstvernichtung führen kann: Nach seinem 
Teufelspakt wird der verjüngte Faust in einer Vision, die in einen Alptraum um-
schlägt, zum allmächtigen Diktator, der die Welt in ein riesiges Konzentrations-
lager verwandelt und die atomare Vernichtung der Menschheit verschuldet. Im 
europäischen Kino schien Zeitkritik damals eher in der künstlerischen Allegorie 
als im populären Genre heimisch zu sein.

Die deutsche Fassung von Der Chef wünscht keine Zeugen wirkte einigerma-
ßen verwirrend. Das geht nicht nur aus zahlreichen Rezensionen, sondern auch 
aus dem Jugendentscheid der Freiwilligen Selbstkontrolle (FSK) hervor, die den 
Film unter Auflagen ab 16 Jahren freigab. Am Ende könne nicht verhindert wer-
den, „daß die Zerstörung der Menschheit durch Atombomben vorbereitet wird“: 
„Unabhängig von der intellektuellen Erfassung der Story […] überlegte der Aus-
schuss, ob der Film störend auf die Entfaltung des gesellschaftlich-politischen 

13  Die amerikanische Fassung beginnt mit dem Blick auf einen nächtlichen Sternenhimmel 
und folgendem aus dem Off gesprochenen Prolog: „Gibt es Leben im Weltraum? Vielleicht. 
Vielleicht ist es sogar um Millionen Jahre älter als das unsere. Auf jedem dieser Sterne könnte 
es hoch entwickelte Wesen geben, die uns gerade beobachten – so wie wir Fliegen beobach-
ten, die über eine Fensterscheibe krabbeln, unfähig, das Universum draußen zu verstehen. 
Und so wie wir diese Fliegen ungerührt auslöschen würden, denken diese Wesen vielleicht 
über unsere Vernichtung nach. Vielleicht jetzt gerade in diesem Augenblick.“ (Übersetzung 
des Autors)
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Weltbildes einwirke. Er kam zu der Feststellung, auch wenn der Film als Ganzes 
oder in einer Reihe von Szenenkomplexen unverstanden oder mißverstanden 
bleibe, sei trotz seiner nihilistischen inhumanitären Grundhaltung kein sonder-
licher Schaden für Jugendliche über 16 Jahren zu erwarten. Das Quälende und 
Beunruhigende, das der Film auslöse, werde in diesem Alter gemildert durch die 
Einsicht in die Irrealität des Vorwurfs.“14 Zum Ausdruck kommen hier genau jene 
beiden Aspekte, die den Film von Berneis und Albin zu einem so eigenartigen 
Fall in der westdeutschen Filmgeschichte gemacht haben – die Irritation über die 
nicht ganz verständliche Handlung und die erhebliche Beunruhigung, die von 
diesem Film ausgeht.

Der Chef wünscht keine Zeugen
BRD 1964 / Regie: Hans Albin und Peter Berneis / Drehbuch: Peter Berneis nach einer Story 
von Steve Sekely (István Székely) und Peter Berneis  / Produktionsfirma: Hans Albin-Film 
(München)  / deutscher Verleih: Schorcht-Film  / Produzent: Hans Albin  / Kamera: Heinz 
Schnackertz (a.k.a. Henry Hubert) / Kamera-Assistenz: Thomas Mauch / Musik: Hermann 
Thieme / Schnitt: Claus von Boro / Bauten: Tibor Rednas / Kostüme: Lilo Lieb / Make 
Up: Charles Hanoszek  / Produktionsleitung: Ferdinand Anton, Alfred Rauschenbach  / 
Darsteller: Maria Perschy (Ginny Desmond), Bob Cunningham ( John Farnsworth), Uwe 
Friedrichsen (Howard Moore), Karen Blanguernon (Vera Svenson), Gustavo Rojo (Armand 
de Guedez), Rolf  von Nauckhoff  (Der Chef ), Rolf  Wanka, Stefan Schnabel, Armin Dahlen, 
Hans Elwenspoek, Rolf  Illig, Wolfgang Zilzer, Mal Sondrock, Ted Turner, Burr Jerger, Dirk 
Hansen, Joachim Hansen (ungenannt) / FSK-Prüfung: 30.1.1964, Nr. 31457, ab 16 Jahren, feier-
tagsfrei / Länge: 2.556 m, 93 Minuten / Kinostart: 24.4.1964
Kopie: Zeughauskino, Kinemathek des Deutschen Historischen Museums, Berlin, 35mm, 
s/w, 93 Minuten
Anmerkung: Der amerikanische Verleihtitel lautete No Survivors Please. Die FSK machte die 
Entfernung einer Striptease-Szene zur Bedingung für die Freigabe ab 16 Jahren; die ungeschnit-
tene Fassung hatte eine Länge von 2.597 m bzw. 95 Minuten. (FSK-Jugendentscheid Prüf-Nr. 
31 547 vom 30.1.1964)

14  Jugendentscheid des Arbeitsausschusses der FSK zu Der Chef wünscht keine Zeugen 
(Prüf-Nr. 31 547) vom 30.1.1964 (Schriftarchiv der Hochschule für Film und Fernsehen 
„Konrad Wolf“, Potsdam-Babelsberg). Auflage für die Freigabe war die Entfernung einer 
Striptease-Szene.


