Markus Achatz: Keine Zeit fiir gewohnliches Kino

Beitrag aus Heft »2020/02 Beruf Medienpadagog*in«

Die Jubilaumsausgabe der Berlinale: neue Leitung, leichte Anderungen der Programmsektionen, ein
durchschnittlicher WettbewerB und gute Filmen in GENERATION, der Schiene mit Filmen fur Kinder, Jugendliche
und junge Erwachsene (Kplus und 14plus). Viele Diskussionen und Berichterstattungen drehten sich dieses Mal um
das neue Berlinale Leitungs-Duo Mariette Rissenbeek und Carlo Chatrian, wie beinahe in jedem Jahr wurde viel
Uber die Qualitat der Wettbewerbsfilme gesprochen und die Frage, welche Stars nach Berlin kdmen. An dieser
Stelle soll es jedoch um die Filme gehen.

Bei den 70. Internationalen Filmfestspielen 2020 konnte durchaus wieder die Vielfalt der Kunstform Kino gefeiert
werden. Die Vorfihrungen waren bestens besucht und das Publikum hat sich den gesellschaftlichen und
politischen Themen vieler Filmbeitrage gestellt. Insbesondere in der Sektion GENERATION war es ein guter
Jahrgang, in dem die Zuschauer*innen manche Filme frenetisch bejubelt haben, aber auch die Q&A-Runden fur
kritische und unbequeme Fragen nutzten. Es gab formal wie inhaltlich anspruchsvolle Filmerzahlungen, die auch
das junge Publikum herausforderten und bewiesen, dass Kino nach wie vor ein politischer Raum sein kann.
GENERATION-Leiterin Maryanne Redpath fasste treffend zusammen: , Dies ist keine Zeit fur gewdhnliches Kino”.

Starke Filme von Regisseurinnen

Im Generation Programm liefen insgesamt 59 Filme (ca. die Halfte davon Langfilme) aus 34 Nationen. 29 Filme
waren Weltpremieren und bei knapp 60 Prozent fiihrten Frauen Regie. Eine verstarkt weibliche Perspektive sorgte
im Hinblick auf die Themen und Inhalte fir spannende Beitrage. Zahlreiche Geschichten stellten Protagonistinnen
ins Zentrum und zeigten facettenreiche jugendliche Hauptfiguren: heldenhaft, rebellisch, mutig und provokant,
aber auch fragend, offen, verletzlich und einzigartig.

Madchen, die nicht aufgeben

Drei der Filme fur Jingere in GENERATION Kplus zeichneten sich durch starke Ensembleleistungen aus. Las Nifias
(Schoolgirls) handelt von einer Gruppe Schilerinnen in einer katholischen Madchenschule im Spanien der 1990er
Jahre. Nachdem eine neue Mitschulerin in die Klassen gekommen ist, beginnt die eher zurlickhaltende Celia
(Andrea Fandos) gegen die strengen Regeln aufzubegehren. Zunachst in eher kleinen Gesten, bestarkt durch Texte
aus Popsongs und die Dynamik ihrer Peergroup wird die Elfjahrige rebellisch und stellt fur die Erwachsenen
unangenehme Fragen. Nicht zuletzt an die Mutter (Natalia de Molina), die Celias Herkunft bislang hinter einer
Fassade aus Lugen verstecken konnte. Regisseurin Pilar Palomero hat in Sarajevo Regie studiert und zeigt mit Las
Nifias ihr Spielfilmdebit.

Zwischen Zugehorigkeit und Abrenzung

Der franzosische Film Mignonnes (Die StRen) von Maimouna Doucouré hat eine thematische Parallelitat zu Las
Nifias. Auch hier prallen konservative, religids-motivierte Traditionen der Elterngeneration mit den aufkeimenden
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Wunschen der Heranwachsenden aufeinander. Amy ist elf und mit ihrer Familie aus dem Senegal nach Paris
gezogen. Das Madchen ist fasziniert von einer Gruppe Madchen, die fur sie ungewohnt freiztigig gekleidet sind und
jede freie Minute nutzen, um Tanzubungen zu machen. Amys Mutter erfahrt, dass der Vater eine Zweitfrau
heiraten und sie mit nach Paris bringen wird. Die Mutter ist entsetzt und traurig und ahnt nicht, dass Amy alles
mitgehort hat. Unter den wachsamen Augen der streng konservativen Tante muss Amy zur muslimischen
Betstunde gehen und helfen, die Zweithochzeit des Vaters vorzubereiten. Sie will aber unbedingt bei der
Tanzgruppe dabei sein und auch so modern und sexy aussehen, wie die anderen Madchen. Das familiare Drama
verdrangend, setzt sie alles daran, zu Tanzen, in der Clique dazu zu gehéren - und Uberschreitet dabei immer
mehr die Grenzen. Mignonnes ist bunt und musikalisch. Die ausschweifenden Tanzperformances, in denen sich die
Teenies lasziv tanzend zur Schau stellen, irritieren im Verlauf der Geschichte jedoch mehr und mehr. Gegen den
Eindruck, dass der Film selbst mit stereotypen Geschlechtsrollen spielt, helfen die Auskinfte der Regisseurin beim
Q&A nach dem Screening: Maimouna Doucouré wollte das Extreme am Zwiespalt der heranwachsen Madchen
zeigen, wenn sie auf der Suche nach ihrer weiblichen Identitat sind und sich mit tradierten Rollenbildern
auseinandersetzen mussen. Doucourés eigene Erfahrungen sind in die Geschichte eingeflossen. Wirklich stark
machen den Film letztlich vor allem die Nachwuchsdarstellerinnen - allen voran Fathia Youssouf (Amy) und Médina
El Aidi-Azouni (Angelica).

Trauma des Verlusts

Nicht nur vor, sondern auch hinter der Kamera, bestand das komplette Team im argentinischen Film Mam4,
Mama, Mama ausschlieBlich aus weiblichen Akteurinnen. Wie auch in den anderen beiden genannten Filmen, ist
auch hier die Regisseurin gleichzeitig die Autorin. Sol Berruezo Pichon-Riviéres Debutfilm hat eine starke
Exposition: Cleo ist 12 Jahre alt und soeben ist ihre kleine Schwester Erin im familieneigenen Pool hinter dem Haus
ertrunken. Das Haus wird nun von Cleos Tante und ihren Tochtern bevélkert, wahrend sich ihre Mutter in ihr
Schlafzimmer zurtckzieht und nicht mehr ansprechbar ist. Hieraus entwickelt sich ein Kammerspiel, das Cleos nun
vollig auf den Kopf gestellte Welt in Bruchstlicken aus Gesprachen mit und zwischen ihren Cousinen zeigt, die
durch Trauer und Erinnerungsfetzen durchbrochen werden. Nichts wird mehr so sein wie zuvor. Zah und wie in
Trance geht das Leben weiter.

In diesem Jahr hat sich die Internationale Jury von Generation Kplus entschieden, zwei ,Lobende Erwahnungen”
auszusprechen, die gleichermal3en an Mignonnes und Mama, Mama, Mama gingen. Den Grof3en Preis in Kplus hat
der Film Los Lobos erhalten.

Wolfe weinen nicht

Gemeinsam mit ihrer Mutter Lucia haben der achtjahrige Max und sein drei Jahre jingerer Bruder Leo ihre
mexikanische Heimat verlassen und es in die USA geschafft. In Albuquerque/New Mexico kommen sie in einem
kahlen 1-Zimmer-Appartement unter. Die vollig verdreckte Wohnung lasst einem den Atem stocken und alles ist
ganz anders, als es sich Max und Leo vorgestellt haben. Sie wollten nach Disneyland und nun mussen sie jeden Tag
allein in der notdurftigen Unterkunft bleiben, wahrend ihre Mutter auf Arbeitssuche ist.

Der Film Los Lobos (Die Wolfe) des mexikanischen Filmemachers Samuel Kishi Leopo stellt die Perspektive der
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beiden Jungs zentral in den Mittelpunkt und rickt dabei stets sehr nah an sie heran. Auf dem mitgebrachten
Kassettenrecorder hat Lucia Regeln fur die Kinder aufgenommen: Nur mit Schuhen auf den verdreckten Teppich
gehen, nicht weinen, sich nach einem Streit umarmen, das Zimmer aufrdumen, auf gar keinen Fall jemals das
Appartement verlassen. Lucia findet Arbeit, wahrend fur die beiden Jungen die Tage allein endlos werden. Die
Situation wird zunehmend schwieriger. Sie erhalten die Aufgabe, mit Hilfe des Kassettenrecorders Englisch zu
Uben. ,We want to go Disney. A ticket please.” Die kahlen Wande des Zimmers werden zu einer Projektionsflache
fur Max und Leo, sie zeichnen dort Heldenfiguren, die sie mit ihrer Fantasie zum Leben erwecken. Kishi Leopo
webt dazu animierte Szenen in den Film ein. Die Jungen wissen, sie missen starke Wdlfe sein, um zu Uberleben.
Wolfe weinen nicht. Wélfe beilRen. Sie heulen. Und beschuitzen ihr Zuhause.”

Migrationserfahrung

Los Lobos ist ein Highlight der Berlinale 2020: eindrucklich wie schonungslos, gleichermalien authentisch und
poetisch - der Film fesselt und berthrt. Samuel Kishi Leopo erzahlt darin seine eigene Geschichte - und die seines
jungeren Bruders. Sie sind in den 1980er Jahren mit ihrer Mutter aus Mexiko in die USA emigriert. Samuels Bruder
Kenji Kishi Leopo hat die Musik fur den Film komponiert. Sie verstarkt die Intensitat der Story noch, indem den
einzelnen Hauptfiguren Instrumente und Melodielinien zugeordnet werden. Besonders hervorzuheben sind
zudem die aulRerordentliche Kameraarbeit von Octavio Arauz und die schauspielerische Leistung. Martha Reyes
Arias spielt Lucia liebevoll und bestimmt. Die beiden Jungen Maximiliano Najar Marquez und Leonardo Najar
Marquez sind auch in Wirklichkeit ein Briderpaar, deren Besetzung sich als wahrer Glicksfall erwiesen hat.

Es sind tiefgehende Szenen, die Los Lobos unvergesslich machen. Beispielsweise wie Max hadert, wenn er zu den
im Hof spielenden Kindern gehen mochte, aber weil3, dass er die Wohnung nicht verlassen darf oder wenn die alte
chinesische Vermieterin mit den als Ninjas verkleideten Kindern zu Halloween durch die Nachbarschaft zieht.

Die autobiographischen Zige machen Los Lobos zu Samuel Kishi Leopos bislang wichtigsten Film. Vier Jahre hat er
am Buch gearbeitet und bei der Recherche fur den Dreh im heutigen Albuquerque die Stimmung vorgefunden, die
ihn an die eigenen Erlebnisse der 1980er in Santa Ana (Kalifornien) erinnert haben. Angesichts der heutigen Lage
an der Grenze zwischen Mexiko und den USA sowie den weltweiten Flichtlingsbewegungen ist die Geschichte von
Max, Leo und Lucia top aktuell und politisch. Bei seinen Vorarbeiten ist Samuel Kishi Leopo auf den Roman Archiv
der verlorenen Kinder der mexikanischen Autorin Valeria Luiselli gestoBen. Das Buch schildert ebenfalls sehr
empathisch und leidenschaftlich individuelle Schicksale von Flucht anhand von biographischen Elementen vor dem
Hintergrund globaler humanitarer Tragddien (erschienen 2019 im Verlag Antje Kunstmann).

Wahle das Leben!

Im 14plus-Beitrag Kaze No Denwa (Voices in the Wind) nimmt der renommierte japanische Autorenfilmer
Nobuhiro Suwa uns und seine Hauptfigur, die 17-jahrige Schilerin Haru (Serena Motola) auf eine Reise durch
Japan mit. Die Eingangssequenz des Films zeigt eine Texttafel, die erlautert, dass Haru beim Tsunami des Jahres
2011 ihre Eltern und ihren Bruder verloren hat. Wie viele andere Opfer, sind sie bis heute vermisst. Damals war
Haru neun Jahre alt. Seit der Katastrophe lebt sie bei ihrer Tante Hiroko (Makiko Watanabe) in der Prafektur
Hiroshima. Als beide zum Essen zusammensitzen, Gberlegt die Tante, bald nach Otsuchi zu reisen. Dem Ort, an
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dem Haru und ihre Familie bis zum Tohoku-Erdbeben gelebt haben. Haru murmelt nur etwas. Sie redet ohnehin
wenig, was sich durch die gesamte Geschichte zieht. Mit einigen wenigen Ausnahmen, wenn sie ihren Schmerz und
ihre Trauer in die Welt hinausschreit. Der Verlust lastet schwer auf Haru, aber mindestens genauso stark bedrtckt
sie die Tatsache, die einzige Uberlebende ihrer ndheren Familie zu sein. Fiir das Madchen wird die Lage noch
prekarer, als sie die Tante ohne Bewusstsein im Haus findet. Wartend verbringt sie die Nacht im Krankenhausflur.
Die Tante lebt, ist aber nicht ansprechbar. Haru macht sich auf den Weg, um Antworten auf ihre vielen offenen
Fragen zu suchen. Die Reise fuhrt sie durch ganz Japan von Hiroshima Gber Tokio nach Fukushima und weiter bis
Otsuchi. Dort wartet ein Ziel auf sie, von dem sie zunachst nichts ahnt.

Der 60-jahrige Regisseur Nobuhiro Suwa thematisiert in seinen Filmen haufig Reisen und Aufbrtiche, lasst seine
Protagonist*innen Streunen und Suchen. Er war bereits vor zehn Jahren mit der Filmparabel Yuki & Nina (2009) bei
Generation auf der Berlinale vertreten (Rezension in merz 3-2010) und drehte fir Paris, je taime (2006) die Episode
~Place des Victoires” (mit Juliette Binoche und Willem Dafoe). Auch in Kaze No Denwa verlauft der Roadtrip in
Etappen. Das Madchen trifft auf unterschiedliche Menschen, die fur eigene Episoden stehen und jeweils auf
empathische Weise Haru auf ihrer Reise weiterhelfen. In den kurzen, aber intensiven Begegnungen lassen sie Haru
an ihrem eigenen Schicksal teilhaben und die schweigsame 17-Jahrige lernt, dass sie mit ihrem Verlust nicht allein
ist. Gleichzeitig nimmt das Madchen, wenn es weiterzieht, stets ein kleines bisschen von der Last der Menschen
mit. Da ist zum Beispiel Kohei (Tomokazu Miura), der Haru weinend auffindet und zu seinem Haus mitnimmt, das
durch Zufall von einem Erdrutsch verschont geblieben ist. Hier lebt er mit seiner dementen Mutter. Diese halt Haru
zunachst fur ihre Tochter, die wie sich herausstellt, vor Jahren Selbstmord begangen hat. In ihren lichten
Momenten hat die alte Frau noch gute Erinnerungen an die Atombombe auf Hiroshima. Nach weiteren Episoden
trifft Haru auf den ebenfalls stillen Morio (Hidetoshi Nishijima) aus Fukushima, der in seinem Van wohnt, aber
ruhelos umherfahrt. Morio beschlieBt Haru bis nach Otsuchi zu bringen. Unterwegs halten sie in Fukushima an
Morios Haus, das er und seine Familie vor acht Jahren verlassenen haben. Haru erfahrt, dass Morio im
Atomkraftwerk von Fukushima tatig war und bei der Katastrophe seine Frau und seine Tochter verloren hat.
SchlieBlich erreicht Haru nach rund 1.300 km Otsuchi und findet bei den letzten Fundamenten ihres ehemaligen
Zuhauses nichts weiter als eine unendliche Einsamkeit. Sie kann jedoch hier ihre Trauer zulassen und hat auf der
Reise erkannt, dass es Viele gibt, die Grund zum Verzweifeln haben, aber dennoch nicht aufgeben.

Telefonanschluss ins Jenseits

Harus Weg fuhrt sie noch an ein weiteres Ziel: im Hinterland von Otsuchi steht in einem bliihenden Garten ein
weil3es Telefonhauschen mit einem alten Wahlscheibenapparat. Dieser hat keinen Anschluss, kann aber genutzt
werden, um mit jenen zu sprechen, die anders nicht mehr zu erreichen sind. Haru hat noch so viele Fragen an ihre
Eltern, die sie Uber das ,Wind-Telefon” stellen kann und die ihr helfen, das zu bewaltigen, was noch kommen wird.
Haru spricht die langsten Satze des gesamten Films und aus ihnen klingt nicht nur die unermessliche Trauer,
sondern auch ein bisschen Hoffnung: ,Ich werde am Leben bleiben. Wenn ich zu euch komme, werde ich eine
richtig alte Dame sein. Ich freue mich darauf."

Kaze No Denwa (Voices in the Wind) beruht auf der realen Erdbeben- und Nuklear-Katastrophe vom Marz 2011
und der wahren Geschichte des ,Wind-Telefons”, das sich tatsachlich in diesem idyllischen Garten Gber dem Meer
befindet. Nobuhiro Suwa hat seinen Spielfilm Itaru Sasaki gewidmet, der bereits 2010 - zunachst nur fur sich - den
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Garten und das Telefonhauschen errichtet hat, um mit seinem verstorbenen Cousin in Kontakt bleiben zu kénnen.
Nach dem Tohoku-Erdbeben und Tsunami, der die Region hart getroffen hat, wurde der magische Ort immer
bekannter. Bis heute haben um die 30.000 Menschen Itaru Sasakis Telefon benutzt, das an keine Leitung
angeschlossen ist, aber mit dem dennoch eine Verbindung aufgebaut werden kann. Der Film erhielt die ,Lobende
Erwahnung” der Internationalen Jury Generation 14plus.

Diversitat und Politik

Der Grol3e Preis der Internationalen Jury 14plus wurde an den brasilianischen Film Meu Nome é Bagda (My Name
is Baghdad) vergeben. Ein originelles und engagiertes Pladoyer fur Gleichberechtigung und eine offene, tolerante
Gesellschaft. Regisseurin Caru Alves de Souza stellt die 17-jahrige Skaterin Bagda ins Zentrum der Geschichte. Sie
ist ein selbstbewusstes Madchen, das Ungerechtigkeit anmahnt und vor allem von ihren mannlichen Skater-
Kollegen mehr Respekt einfordert. Hauptdarstellerin Grace Orsato stammt selbst aus der riesigen Skaterszene von
Sdo Paulo. Sie engagiert sich fur bessere Bedingungen der weiblichen Skaterinnen und fir einen offeneren
Umgang in der brasilianischen Gesellschaft. Der Film macht auf Diskriminierung, Gewalt und Sexismus
aufmerksam und zeigt sehr authentisch - auch durch die eingesetzten Laiendarsteller ~Anderssein und Vielfalt als
Werte des Zusammenlebens. Insbesondere vor dem Hintergrund der aktuellen Lage in Brasilien ein hoch
politisches Statement.
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