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Nargess Mamizadeh

Le cercle
Dayereh
Regie: Jafar Panahi
iran/ltalien 2000

Venedig verlieh dem politisch
offensten Film, der je aus dem Iran

zu uns gedrungen ist, den Goldenen
Löwen. Er weitet die Frage der

Stellung der Frau auf die gesamte
iranische Gesellschaft aus.

Norbert Creutz
Der iranische Film erschliesst sich einem

nicht auf den ersten Blick. Die Mittel sind

beschränkt, die Zensur streng, doch hat er
sich dadurch Freunde gemacht, dass er der

Inszenierung im eigentlichen Sinn desWortes

grosse Bedeutung beimisst. Nicht, dass

alle Filmschaffende zu Genies geworden
wären oder dass deren Kindergeschichten,
neo-neorealistischen und allegorischen
Geschichten oder Betrachtungen zwangsläufig

faszinierend wären. Weit gefehlt! Daher

vielleicht das leicht verärgerte Erstaunen,

wenn ein unscheinbarer Vertreter des

iranischen Films an internationalen Festivals

die Preise absahnt. Im Fall von Jafar

Panahi, dessen Werdegang exemplarisch
ist (Caméra d'Or in Cannes für «Badkonake

sefid/Der weisse Ballon», Goldener

Leopard in Locarno für «Ayneh/Der Spiegel»

und dann noch GoldenerLöwe in Venedig),
haben sich die Voraussagen bewahrheitet.

Der 40-jährige Filmemacher ist dank

dem intelligenten und von Abbas Kiarostami

- dessen Assistent er war - geprägten

Stil bereit, jeden Zipfel von Freiheit zu

packen, der unter Khatamis Regierung

möglich ist. «Le cercle» ist ein mutiger und

sehr kritischer Film über das Schicksal der

Frauen in der iranischen Gesellschaft. Seit

der Entstehung des Filmkonzepts bis nach

der Preisverleihung in Venedig musste

Panahi stets gegen die Zensur ankämpfen.
Da er keine konkrete Angriffsfläche bietet
(was soll geschnitten werden, wenn alles

auf Suggestion beruht?), wurde die

Veröffentlichung des Films im Iran verschoben.

Doch er existiert und wird allen Bärtigen

zum Trotz letztlich sein Publikum finden.
An uns liegt es, ihm einstweilen die ihm
gebührende Beachtung zu schenken.

DerTitel «Le cercle» weistvorerst aufdie

Strukturhin.Wie in«Der Reigen» vonArthur
Schnitzler und Max Ophüls lässt der Film

die Personen der Reihe nach auftreten, bis

sich der Reigen schliesst. Einige Frauen, die

in die provisorische Freiheit entlassen werden

(man merkt es nicht aufAnhieb), träumen

davon, sich für einen Augenblick der

Aufsicht zu entziehen, und sei es nur, um
etwas zu erledigen. Kein «Big Brother» ist in
der Nähe, und doch hat man den Eindruck,
dass dies ein Ding der Unmöglichkeit ist.

Jede von ihnen stösst in konkreten Situationen

an eine Wand. Man wird nie erfahren,

was sie ins Gefängnis geführt hat; es ist auch

nicht wichtig. Ihr Verbrechen scheint in
erster Linie darin zu bestehen, dass sie als

Frauen in einer Gesellschaft leben, die von
Männern für Männer geschaffen wurde.

Alles beginnt mit einer Geburt in einem

Gebärsaal, die - freudig erwartet - in einer

Katastrophe endet: ein Mädchen! Die

Grossmutter flieht, um der Wut der

Schwiegereltern zu entgehen. Die Kamera

erfasst die «Fliehenden» auf der Strasse.

Nargess träumt von einer Rückkehr in ihr
Dorf, in ihre Familie. Doch wo soll sie das

Geld für den Bus hernehmen? Die ein wenig

ältere Arezou sieht nur eine Möglichkeit

und opfert sich, obwohl sie selbst nicht
mehr an das Dorf glaubt. Ihre Freundin
Pari möchte abtreiben: Der Vater ihres

Kindes wurde hingerichtet. Aber nicht einmal

eine ehemalige Mitgefangene, die im
Spital arbeitet, getraut sich, ihr zu helfen;

zu viel hat sie zu verlieren. Pari trifft auf
eine Frau, die sich vor einem Hotel ihres

Kindes entledigen möchte. Gerade als sie

sich entfernen will, öffnet ihr jemand die

Autotür... der Fahrer entpuppt sich als

Beamter der Sittenpolizei. Am Ende des Tages

schliesst eine Prostituierte den Reigen.

Taucht man etwas tiefer in den Film
ein, bemerkt man, dass jede Frau im Grunde

genommen das Doppel ihrerVorgängerin

ist - mit ein bisschen mehr Erfahrung.
Die Prostituierte ist gewissermassen die

Summe von allen und die Erste, die nicht
mehr fliehen will. Ihr ganzes Lebenwerden
diese Frauen im Gefängnis sein, denn die

Gitterstäbe der Tradition, der Vorurteile
und derAngst sind noch zu dick. Panahi ist

es gelungen, diesem schönen, theoretischen

Gebilde sehr viel Leben und Lebendigkeit

einzuhauchen. Mit seiner
Handkamera, die den Personen auf den Fersen

bleibt, verleiht Panahi seinem Film einen

Touch von cinéma-vérité, das sein kafka-
eskes Projekt beinahe verdeckt. Nie ist der

theoretische Überbau zu dominant - wie

bei Angelopoulos, ebenfalls ein Liebhaber

von Reigen - oder die Gliederung zu
vordergründig, wie bei Machmalbaf. In dieser

feinfühligen Verbindung zwischen dem

teilweise dokumentarischen Stil und dem

eher kopflastigen Projekt liegt die grosse
Stärke dieses Films.

Mit seiner Handkamera verleiht Panahi
seinem Film einen Touch von cinéma-vérité
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die Orientierung im personen- und
intrigenreichen Film erleichtert. Überragend
ist Benicio Del Toro als kleiner mexikanischer

Drogencop, der in Tijuana zwischen
die Fronten zweier Kartelle gerät und
beinahe aufgerieben wird in den korrupten
Beziehungen zwischen den mexikanischen

Polizeibehörden und den Drogenbossen.

Überzeugend wie Michael Douglas

agiert dessen Gattin Catherine Zeta-

Jones. Sie spielt die schwangere Ehefrau

eines amerikanischen Drogenhändlers,
die nach dessen Verhaftung unsanft aus

ihrem schönen Luxusleben in La Jolla
geweckt wird. Vor der Alternative, entweder
alles zu verlieren oder aber sich selber die

Hände schmutzig zu machen, entscheidet
sie sich für letzteres und entwickelt
beträchtliche kriminelle Energie. Es gäbe viele

weitere Namen zu erwähnen, Dennis

Quaid als windigen Anwalt etwa, Luis

Guzman und Don Chadle als amerikanische

DEA-Ermittler, Erika Christensen als

cracksüchtige Caroline oder Miguel Ferrer
als Dealer, der den Cops schlüssig
nachweist, dass sie nicht für die Gerechtigkeit,
sondern bloss für einen andern Drogenboss

arbeiten.

«Traffic» ist Steven Soderberghs
«Magnolia», sein «Nashville», sein «Short Cuts»,

sein «Intolerance». All diese Filme (und
auch Michael Manns «The Insider»)

schwingen in diesem ambitiösen Werk

mit, das sich ebenfalls zum Ziel setzt, «das

Ganze» einzufangen. Was seinen

Anspruch betrifft, ist «Traffic» deshalb ein

monumentaler Film. Monumental wie die

Problematik, an der er sich beharrlich
abarbeitet und an der er, obschon es dafür

genug Gründe geben würde, nicht verzweifelt.

Am Schluss siegt trotz allem das Prinzip

Hoffnung. Das wird dem Film an der
Kinokasse sicher nicht schaden.

Traffic
Regie: Steven Soderbergh
USA/D 2000

Auf den Spuren der Droge: In seiner
ambitionierten filmischen Recherche

verknüpft Steven Soderbergh im

Dokudrama-Stil drei Geschichten zu

einem mitreissenden Bilderstrom.

Thomas Allenbach
Zuhören. Nur zuhören. Am Ende gehen
Robert Wakefield (Michael Douglas) doch

noch die Augen auf. Bei seinem ersten
öffentlichen Auftritt einen Monat nach

seiner Ernennung gerät der oberste Chef der

US-Drogenpolizei ins Stocken und
verstummt. Die kämpferischen Phrasen, die

sein Amt von ihm verlangt, gehen ihm
nicht mehr über die Lippen. Die Sucht

seiner eigenen Tochter Caroline (Erika
Christensen) hat dem kalten Karrieristen den

Boden unter den Füssen entzogen.
Schmerzhaft hat er erfahren müssen, dass

der Kampf gegen die Drogen mit polizeilichen

und militärischen Mitteln nicht zu

gewinnen ist. Wie kann man Krieg in der

eigenen Familie führen? Ihm ist klar
geworden, dass er zuerst einmal schlicht und
einfach zuhören muss. Und dann
vielleichtverstehen kann.

Robert Wakefield wandelt sich vom
überzeugten Kämpfer gegen die Drogen

zum «Betroffenen», der den Mut findet, zu
seiner Hilflosigkeit zustehen. Diese Bewegung

von der festen Überzeugung (die oft

nur aus Vorurteilen besteht) zur offenen
Diskussion ist auch dasAnliegen des Films.

Ohne vorschnell moralische oder ideologische

Urteile zu fällen, folgt Soderbergh

dem Weg der Droge vom Umschlagplatz
Mexiko bis zum Konsum in den USA und

zeigt am Beispiel von drei ineinander
greifenden Storys, wie eng Droge und Gesellschaft

miteinander verflochten sind. Die

Schlüsse, die daraus zu ziehen sind, über-

lässt er in gut liberaler Art dem Publikum.
Deutlich wird immerhin, dass der von den

USA mit gigantischem Aufwand betriebene

Krieg gegen die Drogen nicht zu gewinnen

ist. Das ist für ein europäisches Publikum

kein überraschendes oder gar radikales

Fazit. In den USA, wo die war-on-drugs-
Politik zum moralischen Kreuzzug aufgerüstet

wurde und unter dem neuen
Präsidenten George W. Bush kaum eine liberalere

Drogenpolitik zu erwarten ist, mag die

Wirkung eine andere sein.

Im Grunde ist «Traffic», der auf der

1989 realisierten TV- Serie «Traffik» des

britischen Kanals Channel 4 basiert, die
geschickte Dramatisierung einer intensiv
recherchierten Materialsammlung. Dass

man während der zweieinhalbstündigen
Erkundungen an der Drogenkriegsfront
trotz einiger didaktisch wirkender Szenen

und kolportagehaft arrangierter Konflikte

in keinem Moment das Interesse verliert, ja
dass der Film im Gegenteil einen erheblichen

Sog entwickelt, ist vor allem zwei

Umständen zu verdanken: den schauspielerischen

Leistungen des bis in die letzte

Nebenrolle perfekt besetzten Ensemblefilms

und seinem visuellen Stil. Die von
Soderbergh (unter dem Pseudonym Peter

Andrews) selbst geführte Kamera verleiht
ihm vibrierende Intensität und eine

reportageartige Direktheit, welche der «sprunghafte»

Schnitt noch akzentuiert. Mit
Farbfiltern und (in den gelbstichigen mexikanischen

Episoden) Überbelichtungen sorgt

er zudem dafür, dass die Schauplätze und

Storys alle ihre eigene «Farbe» haben, was

Benicio Del Toro
Michael Douglas
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Bread and
Roses
Regie: Ken Loach
GB/F/D/Spanien/CH 2000

Ken Loach exportiert seinen
engagierten sozialen Realismus nach Los

Angeles. Und niemand kann guten
Gewissens behaupten, das sei

überflüssig.

Michael Sennhauser
Ein junger Gewerkschafter organisiert die

illegal eingewanderten janitors (vulgo:

Putzleute) in Los Angeles. Eine junge Lati-

na setzt sich durch, opfert sich aufundwird
schliesslich wieder ausgewiesen. Das ist

spannend, anrührend und unübersehbar

programmatisch. In bester Agitprop-So-
zialdrama-Manier vereint der Film den

Kampf «kleiner» Leute gegen das ausbeuterische

Kapital, eine Liebesgeschichte mit
Komplikationen und einige exemplarische
Einzelschicksale.

Warum bloss reagieren wir mittlerweile

so etepetete, wenn ein ernsthafter
Filmemacher mit ernstgemeinter Geste Gerechtigkeit

fordert für die Unterdrückten? In
fast jedem kommerziellen Spielfilm siegt
die Gerechtigkeit und der Held heiratet zu
allem Überfluss noch die Heldin, und nur

ganz selten fühlen wir uns bemüssigt, das

zu monieren.
Ken Loach (Jahrgang 1936) gilt als der

grosse alte Mann des britischen Sozialfurors,

seine meist gewerkschaftlich
orientierten Kleineleutefilme haben Jahrzehnte

geprägt und in der britischen Sozialpolitik
anerkanntermassen ihre Spuren hinterlassen.

Zwar hat er stets betont, dass er nicht

wirklich erwarte, mit seinen Filmen etwas

zu verändern (siehe auch nebenstehendes

Interview) - aber die Hoffnung mochte er

nie aufgeben.
1995 staunte man, als Loach sich mit

«Land and Freedom» den britischen Spa-

nienkämpfem von 1936 zuwandte. War die

sozialistische Demokratiebewegung schon

so historisch geworden, dass der Meister

ihren Wurzeln nachspüren musste? Und ein

Jahr später holte er mit «Carla's Song» gar
den nicaraguanischen Freiheitskampf der

Contras in Gestalt einer jungen Frau nach

Glasgow, um dort das Weltgewissen eines

Busfahrers zu wecken. Während die Kritik
sich bei «Land and Freedom» noch über die

historische Genauigkeit der erzählten

Ereignisse in die Haare geriet, waren sich im
Jahr darauf eigentlich fast alle einig:

Nicaragua ist zu weit weg, Loach, bleib bei
deinen britischen kitchen sinks.

Loach hörte zu - oder so schien es

wenigstens. 1997 widmete er den Dokumentarfilm

«The Flickering Flame» dem Streik

der Liverpooler Hafenarbeiter und im Jahr

darauf bejubelte die Kritik den in Schottland

spielenden «My Name Is Joe» als

Rückkehr zum lieb gewonnenen
Sozialrealismus Loach'scher Ausprägung.

Und jetzt «Bread and Roses». Bei der

Erstaufführung in Cannes vor einem Jahr

gab es zögerliche Kommentare und spöttische

Bemerkungen. Ob wohl England für
Loach zu klein geworden sei? Oder, seit

Thatchers Abgang, zu sozial? Warum bloss

muss ein Brite diese Geschichte vom Kampf
und Erfolg einer US-amerikanischen

Einwanderergewerkschaft verfilmen? Die

Antwort dürfte, zumindest aus der Sicht des

Filmemachers, relativ einfach sein: Weil das

eine gute Geschichte ist, mit einem realen

Hintergrund. Genau die Art von Film mithin,

die Loach von jeher gemacht hat. Was

allerdings wegfällt, ist das britische
Lokalkolorit. Und letztlich ist es genau dieser

Umstand, der einem den Zugang zu «Bread

and Roses» erschwert, bzw. zu leicht macht:

Diese Menschen, wie sie hier gezeichnet

werden, kennen wir bereits aus dem

unabhängigen US-Kino, ja, selbst aus
Hollywoods Mainstream, wenn sie dort auch nur
als Sozialdekoration eingesetzt werden.

Absurderweise wirkt dieser Film von
Ken Loach epigonal, als ob ein junger us-

indieeinen engagierten Film in derTraditi-

on von Loach und Costa-Gavras gemacht
hätte, mit einer soliden Filmschulausbildung

im Rücken, mit einer kalkulierten

Dramaturgie und mit einer Storyline, welche

Didaktikund Emotion gleichermassen

berücksichtigt. Dass die Schauspieler
ausgezeichnet arbeiten, die Dialoge
glaubwürdig und die einzelnen Szenen sehr
realistisch aufgebaut sind, hilft dabei auch

nicht viel weiter. Irgendwie ist «Bread and

Roses» einfach zu solide, um wirklich zu
überraschen oder gar zu packen. Der Film
lässt sogar denVerdacht aufkommen, dass

man in Loachs früheren Filmen das ganze

Agitprop-Engagement nur darum gemessen

mochte, weil die Figurenzeichnung
stets originell, authentisch und vor allem
lokal verhaftet wirkte.

Der Verdacht ist unbegründet,
Stichproben mit «Riff Raff» von 1990 oder gar
«Poor Cow» von 1967 beweisen sehr

schnell, dass Loach nicht einfach politische

Konzepte illustriert hat, sondern von
Menschen erzählte, die er kannte.
Wahrscheinlich ist das die Crux seines jüngsten
Films: Loach hat das Drehbuch von Paul

Laverty (der schon «Carla's Song» schrieb,

aber auch «My Name Is Joe») routiniert und

engagiert umgesetzt an einem Ort, den er,

ebenso wie der grösste Teil seines

Publikums, vor allem aus dem Kino kennt.
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«Wer hat Angst,
wer nicht?»

Regisseur Ken Loach über
seinen neuen Film «Bread and
Roses», über Arbeiter, Ausbeutung

und Agitprop.

Michel Bodmer Das Thema Ihres Films ist univer¬

sell, Ihr Ansatz sehr persönlich. Einwanderung

und die Behandlung der Einwanderer

durch das Gastland sind ein

universelles Thema. Es läuft auf
Verlogenheit hinaus: Man nimmt die
Anwesenheit der Einwanderer übel, will aber

ihre billige Arbeitskraft. Besonders krass

ist das gerade in Los Angeles: Da wollte
man per Gesetz verbieten, dass Kinder

illegaler Einwanderer zur Schule gehen
oder Fürsorgeleistungen bekommen.

Dabei beruht die ganze Gesellschaft

darauf, dass man sie ausbeuten kann.

Wer putzt und kocht, hütet die Babys,

hält die Büros sauber? Zudem ist L.A. der

Ort, wo der weisse amerikanische Traum

erschaffen wird. Daneben gibt es eine

Parallelwelt, die kaum anerkannt wird.
Oder dann treten Latinos als Dienstmädchen,

Huren, Dealer oder Penner auf.

Man hat nie den Eindruck, dass sich in

der lateinamerikanischen Gemeinschaft

ebensoviele Dramen abspielen wie in der

weissen. Darum wollten wir diesen Film

machen.

Erzählen Sie von den Vorbereitungen
zum Film und Ihrer Verbindung zu den

Gewerkschaften. Drehbuchautor Paul

Laverty lebte Anfang der Neunzigerjahre
ein Jahr in den USA. Er war in Nicaragua

gewesen und sprach Spanisch, so dass

er viel unter Lateinamerikanern weilte.
Dann entdeckte er die Kampagne der

janitors, die sehr stark war. Ihm fiel auf,

dass es nicht die übliche Gewerkschaftskampagne

war, wo fette Fünfzigjährige
in glänzenden Anzügen Phrasen

dreschen und die Leute zu Tode langweilen.
Die janitors zeigten Phantasie und

unorthodoxes Denken und überlegten,
welche Art von Kampagne Erfolge

Familie, zwischen diesen beiden Schwestern,

deren ältere missbraucht und

geschändet worden ist, sodass sie eine

furchtbare Wut auf die Welt hat? Die

Jüngere ist unschuldiger; sie kommt mit

grossen Augen über die Grenze und ist

zu allem bereit. Und die Ältere kann

diese Unschuld nicht ertragen. Der

Konflikt explodiert, als sie erzählt, was
wirklich geschehen ist. Es geht um den

Zusammenhang zwischen dem weiteren
Kontext und dem Konflikt innerhalb
einer Familie oder einer Beziehung,

darum, wie der Konflikt gelöst wird, was
danach kommt. Die Verbindung
zwischen Persönlichem und Öffentlichem.

Bei «My Name Is Joe» sagten Sie, Sie

wollten primär Filme über Menschen

machen, nicht über Politik. Hier scheint

mir das Gewicht mehr auf der Politik zu

liegen. Das mag stimmen. Man versucht
das immer abzuwägen, die Balance zu

wahren. Für uns lag ein Teil des Dramas
in Sams Bemühen, die Putzleute zu

organisieren. Man sieht das Zögern, die

Angst, das Einen-Schritt-vorwärts-und-
zwei-zurück. Dafür brauchen wir uns

nicht zu entschuldigen; das ist das

Drama: stehen sie zusammen oder
nicht? Wer hat Angst, wer nicht?

Kommen Sie an Perez vorbei oder nicht?
Ohne weitere vergleiche ziehen zu

wollen, aber wenn Sie an Shakespeare

denken, geht es in den Königsdramen
nicht nur um die Figuren, sondern das

Drama dreht sich auch um den Adel und

den Einmarsch in Frankreich; das Drama

wohnt da der Politik inne. Wie gesagt,
andere vergleiche mit dem Barden wage
ich nicht (lacht), aber auch diesem

Kampf kann Drama innewohnen.
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verspricht. Sie drangen in Restaurants

ein, machten Zoff vor Privathäusern,

behinderten den Verkehr - Dinge, die

Erfolg brachten ohne eine direkte
Konfrontation zu riskieren, denn sie

waren sehr schwach und die multinationalen

Konzerne sehr stark.

Im Gespräch über «My Name Is Joe»

sagten Sie, Sie erwarteten nicht, mit
Ihren Filmen etwas zu verändern. «Bread

and Roses» wirkt aber noch mehr wie

Agitprop. Doch wie soll er die Latino-

Gemeinschaft erreichen, wenn das Ihr

Zielpublikum ist? Man hofft immer auf
ein breites Publikum, eigentlich auf

jedermann, der unvoreingenommen ist.

Wir werden sehen. Wir können die

Geschichte nur so erzählen, wie sie mir
und Paul erscheint, aus unserem
Blickwinkel. Ich kann nicht einen Latino-

Film machen oder einen aus der Sicht

weisser amerikanischer Industrieller. Ich

kann ihn nur so machen, wie er uns

erscheint, und hoffen, dass es die Leute

irgendwie berührt.

ich dachte mehr an das Verleihproblem -
wieder die Wirtschaft.. Man muss einen

Verleiher finden, der sich bemüht, das

Latino-Publikum zu erreichen, aber auch

das Mainstream-Publikum, ich habe

ehrlich gesagt keine Ahnung.

Was braucht eine Geschichte, um Sie zu

interessieren? Es geht um das Verhältnis

von öffentlichen und privaten Konflikten.

Damit eine Geschichte zum dramatischen

Konflikt wird, nimmt man eine

Person und schaut, was in deren Leben

vorgeht. Wie ist das Verhältnis zwischen

dem äusseren Kontext und - in diesem

Fall - dem Groll und Zorn innerhalb der
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Heidi
Regie: Markus Imboden
Schweiz/Frankreich 2001

im Ausland sehr beliebt, rümpft man
bei uns über Heidi - genauer: über
die touristische Vermarktung der
Figur - gern die Nase. Dieser neue

Spielfilm dürfte das negative Image
aufbessern. Denn was man hier zu

sehen kriegt, gefällt.

Judith Waldner

Rümpft hier zu Land einer die Nase über

Heidi, meint er gemeinhin nicht das von
Johanna Spyri erfundene Mädchen. Er denkt

vielmehr an dessen Verwandlung in ein

tourismusförderndes Produkt, zum Sinnbild

einer heilen Bergwelt-Schweiz (wobei

es mit diesem Image unseres Landes ja
nicht mehr weit her ist). Anlässlich des 100.

TodestagesvonJohanna Spyriplanen
touristische und kulturelle Organisationen
zahlreiche Aktionen rund um Heidi, nachzulesen

auf der Internetseite www.myheidi.ch.
Ob die Figur, dieTouristen aus allerWelt

begeistert, dadurch im Inland eine

Imageaufbesserung erfährt, ist natürlich fraglich.
Positives dazu beitragen könnte allerdings der

neue «Heidi»-Film.

Dass er gerade jetzt fertig wurde, ist gutes

Timing. Zur Debatte steht hier jedoch
nicht die Vermarktung des Werks, sondern

dessen Qualität. Jasmine Hoch und Martin
Hennig haben aus der Buchvorlage von
1880 einen zeitgemässen Filmstoff destilliert,

ohne Buchstabentreue anzustreben.

Beibehalten wurden die Eckpfeiler von
Spyris Geschichte - auf deren Nacherzählung

angesichts des Bekanntheitsgrades
hier verzichtet werden kann -, deren Fun-
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dament gewissermassen. Die Figuren
jedoch sind Leutevonheute. Heidi beispielsweise

ist im Gegensatz zu Spyris Version

hier um einiges selbstbewusster. Auch das

Umfeld wurde modernisiert, wobei der

Einbezug von E-Mail, Mountainbike und

anderem, was zu unserer Zeit gehört,

durchwegs gelungen ist.

Cornelia Gröschel (sie überzeugt als

moderne Heidi) und Nadine Fano (Clara)

kommen aus Deutschland, Marianne Deni-

court (Tante Dete) stammt aus Frankreich,
Paolo Villaggio (Alpöhi) aus Italien, Aaron

Arens (Peter) aus der Schweiz. Diese Besetzung

brachte die Notwendigkeit einer
Synchronisation mit sich. Die hochdeutsche

Version, die auch in der Deutschschweiz in
den Kinos läuft, krankt an einem: Paolo

Vilaggio als Alpöhi wurde mit einer Stimme

versehen, die von Duktus und Timbre her

nicht recht passtund die Figur streckenweise

unglaubwürdig erscheinen lässt.

«Heidi» erzählt eine in der Realität

wurzelnde, fiktive Geschichte. So arbeitet der

unter der Regie von Markus Imboden
entstandene Film da und dort mit Stereotypen.
Diese sind aber so weit zurückgenommen,
dass Schauplätze und Handlungselemente
nicht wie Klischees daherkommen,
sondern glaubwürdig wirken. «Heidi» ist kein

Heimatfilm im herkömmlichen Sinne

geworden, will heissen: Er setzt nicht auf

Verklärung, schon gar nicht auf national
angebundene. Aber «Heidi» ist ein Film, in dem

es um Heimat geht. Das Mädchen sehnt

sich in Deutschland nicht nach kristallklarer

Bergluft und Morgenröte, sondern nach

dem vertrauten Umfeld, dem Zuhause, das

sich durch geliebte Personen definiert. So

erscheint in Imbodens schönem und
emotional starkem Leinwandwerk zu guterLetzt

- und folgerichtig - auch eine Zürcher

Konzerthalle als ein Stück Heimat.
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Transformationsgrammatik? Gottfried

Kellers Novelle als
Laientheater, filmisch umgesetzt in einen

Alpenwestern.

Michael Sennhauser
Die Theaterfassung hatte Hansjörg Schneider

frei nach Keller in Mundart gebracht.
Mitten im «Gebäude-Fruchtsalat» des

Freilichtmuseums Ballenberg haben
Produzent Lukas Erni und Regisseur Simon

Aeby ebenso frei die einstige
Theaterinszenierung als «Alpenwestern» verfilmt.
Die junge Popsängerin Kisha als frische

Heldin und Snowboarder Fabien Rohrer

als volkstümlicher Held - das macht deutlich:

Hier wurde ein Konzept umgesetzt.
Oder vielleicht auch gleich mehrere

Konzepte. Denn auch die Musikhält sichweder

an historisierende Vorgaben noch an

dramaturgische Bedürfnisse, Kostüme und

Requisiten haben keinerlei historischen

Ansprüchen zu genügen und die Darsteller

dürfen im Prinzip reden, wie ihnen der

Schnabel gewachsen ist.

Das Resultat ist verblüffenderweise -
aufeine erfreulicheArt- sehr schweizerisch

geworden: So zusammengewürfelt,
verblümt und bastardisiert spielt sich unser
Leben im Alltag ab. Wohlverstanden: Nicht
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