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Cineasten haben das asiatische Kino langst fur sich entdeckt. Schon mit dem Hongkong-Kino der 1980er Jahre hat
der asiatische Film Einfluss auf die westliche Filmgeschichte genommen, in dem vor allem die technische und
erzahlerische Seite der Actionsequenzen weiterentwickelt wurde. Aus dem japanischen Kino stechen immer wieder
starke Dramen hervor, wie zuletzt beispielsweise der Film Like Father, Like Son (Regie: Hirokazu Koreeda), der den
Weg in wenige deutsche Kinos gefunden hat. Doch nicht nur fur Cineasten gibt es Perlen zu entdecken. Aktuelle
Filme aus dem asiatischen Raum bieten vielfaltige und spannende Facetten in einem sehr eigenen Stil. Aus Japan
kommen das erfrischende Filmdebtt Amiko sowie das Drama Blue Wind Blows, die Sinnsuche eines 12-Jahrigen
zwischen Krimi und Poesie. Die tibetische Geschichte Wang zha de yuxue - Wangdraks Regenstiefel erhellt die
kindliche Logik, wie seinerzeit eine Astrid Lindgren und der indische Kurzfilm Circle geht so unaufgeregt wie
eindrucklich auf vererbte Gewalt ein. Dabei stechen vor allem die heranwachsenden Hauptprotagonistinnen und
-protagonisten hervor, deren Themen, Winsche und Hoffnungen im Zentrum des Geschehens stehen. Allen
erwahnten Filmen gemeinsam sind inspirierende Momente, die eine Nahe zur dargestellten Lebenswelt erzeugen
und verwandte Seelen in den Akteuren erkennen lassen, unabhangig von ihrem Wohnort. Die einzelnen
Filmgeschichten sind jeweils eng mit den Orten verbunden, an denen sie spielen. Die Gefuhle und Sehnslchte
ihrer Hauptfiguren sind jedoch global glltig und machen die Welt ein bisschen kleiner.

Gemeinsam gegen den Strom

Amiko ist das Filmdebut der erst 20-jahrigen Japanerin Yoko Yamanaka. Mit ihnrem unkonventionellen Spielfilm war
sie als eine der jungsten Regisseurinnen im diesjahrigen Berlinale-Programm zu Gast. Die 16-jahrige Amiko ist
darin die Hauptfigur und befindet sich standig auf der Suche nach Zuneigung und Sinnhaftigkeit in ihrem Leben.
Das Madchen ist Uberzeugt, anders zu sein als alle anderen und sehnt sich nach Gleichgesinnten jenseits des
Mainstreams. Als sie dem etwas alteren Mitschuler Aomi begegnet, glaubt sie jemanden gefunden zu haben, der
denkt und fuhlt wie sie. Er ist in Amikos Augen der sul3este Junge der Schule und seit einem langen gemeinsamen
Winterspaziergang ist sie davon Uberzeugt, dass auch Aomi gegen den Strom schwimmt. Das Madchen projiziert
alle ihre Winsche in Aomi hinein. Ihre Gefuhle gehen weit Uber so etwas ,Normales” wie Liebe hinaus. Aomi ist ihr
Seelenverwandter. Schlielich hatte er wie sie selbst den Song ,Lotus Flower” von Radiohead als Favoriten in der
Playlist seines Smartphones. Doch nach dem Spaziergang vergeht immer mehr Zeit ohne einen einzigen Kontakt
zwischen den beiden. Aomi ist fur Amiko nicht mehr greifbar und sie verliert sich véllig darin, Gber ihn und sein
Handeln nachzudenken. So wie in Amikos Gedankenwelt Realitdt und Fantasie auseinanderdriften, zeigt auch der
Film Sequenzen, deren Geschehnisse kaum mehr einzuordnen sind. Eines Tages wird bekannt, dass Aomi aus dem
provinziellen Nagano in Richtung Tokioabgehauen sei. Als auch noch das Gerticht umgeht, dass er dort mit Miyako
zusammen sei, versteht Amiko die Welt nicht mehr. Ausgerechnet die unfassbar durchschnittliche Miyako - der
JInbegriff der Massenkultur”. Amiko sieht sich in der Pflicht zu handeln. Das rebellische Madchen fahrt nach Tokio,
um die Konfrontation mit Aomi zu suchen. Gibt es noch eine Chance fur Aomi und Amiko?

Yoko Yamanakas Filmdebut Amiko spriht vor Einfallsreichtum. Die Hauptfigur ist unberechenbar, wildromantisch
und besitzt eine gewisse Besessenheit. Eigenschaften, die auf die gesamte Story Ubertragen werden kénnen. So
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wird plétzlich eine U-Bahn-Station zur Musical-Szenerie oder Amiko schreit sich gemeinsam mit einem
schimpfenden Mann auf der Stral3e in Rage Uber all die Dummheit in der Welt. Wie Yoko Yamanaka im Interview
bestatigt, steckt auch ein Teil von ihr in Amiko. Schon als kleines Kind konnte Yoko nicht aufhéren nachzudenken
und Dinge zu hinterfragen. Bereits mit knapp 20 Jahren hat sie ein Kunststudium und danach ein Filmstudium
abgebrochen - trotz einiger Auszeichnungen fur Studienarbeiten. Aus der entstandenen Leere und Einsamkeit
heraus, hat sie diesen Film gedreht. Insofern ist Amiko auch ein Statement zur japanischen NEET-Generation und
dem verbreiteten Phanomen der Hikikomori - jungen Japanerinnen und Japanern, die sich abkapseln und ihre
Wohnungen kaum verlassen. Beides gesellschaftliche Entwicklungen, die auch in aktuellen Mangas haufiger
aufgegriffen werden. Yoko Yamanakas Humor tritt zu Tage, wenn sie beispielsweise erzahlt, dass ein nicht
unwesentlicher Teil des kleinen Filmbudgets flr die Reparatur des Autos aufzubringen war, welches sie auf dem
Weg zum Dreh nach Nagano kaputt gefahren habe. Amiko erschien in der Sektion FORUM auf der Berlinale
2018 und hat beim japanischen PIA FILM FESTIVAL 2017 den Publikums-Preis sowie den Hikari

TV-Award gewonnen.

Stille Vertrautheit

Das Langfilmdebt Blue Wind Blows (Kistennebel) des japanischen Regisseurs Tetsuya Tomina handelt von der
engen Seelenverwandtschaft zwischen den Heranwachsenden Ao und Sayoko. Der zwélfjahrige Ao lebt mit seiner
Mutter Midori und seiner kleinen Schwester Kii auf der Insel Sado. Ao vermisst seinen vor kurzem spurlos
verschwundenen Vater. Niemand weil3, was mit ihm geschehen ist. Als der zuriickhaltende Junge der
geheimnisvollen Gastschulerin Sayoko begegnet, spuren die beiden Kinder eine enge Vertrautheit. Obwohl auch
das Madchen kaum spricht und noch starker in sich gekehrt scheint, ndhern sich die beiden behutsam an und
verstehen sich ohne viele Worte. Die beiden AulRenseiter suchen gemeinsam nach Spuren von Aos Vater. Aus
friheren Zeiten existiert eine Kinderzeichnung des Vaters. Er hat damals ein Monster gezeichnet, das an der Kuste
aufgetaucht war und sich zwischen dieser Welt und der nachsten Welt bewegte. Ao erinnert sich an die
Erzahlungen dazu: Wer das Monster sehen kdnne, wird von ihm in die nachste Welt mitgenommen. Die Sehnsucht
nach dem Vater treibt Ao immer wieder an den Rand der SteilkUste. Mit der wachsenden Freundschaft beginnen
die beiden Kinder mehr und mehr ihre Sorgen und Noéte zu teilen. Sayoko lebt in einer Pflegefamilie, wo sie von
den anderen Kindern schikaniert wird. Nachdem sie begonnen hat, sich zu wehren, ist sie in der Folge auch der
offenen Gewalt durch Erwachsene ausgesetzt. Auf der Insel geschehen immer wieder merkwdurdige Dinge und
eines Tages verschwindet auch Sayoko. Ao muss sich nun auch auf die Suche nach dem Madchen machen.

Blue Wind Blows ist ein ausgesprochen ruhiger Film, der streckenweise eine triste Atmosphare erzeugt. Jedoch
wird die Geschichte durch die intensiven Bilder vor der eindrucksvollen Kulisse der Kustenlandschaft umso
eindringlicher. Es geht um Verlust und Tod, aber auch um Freundschaft und Zusammenhalt. Tetsuya Tomina
inszeniert mit viel Gespdur fur die Erlebnisse der kindlichen Protagonistinnen und Protagonisten. Die Kinder sind
trotz des begrenzten Raums auf der Insel standig unterwegs und machen den Film zu einer poetischen und
geheimnisvollen - manchmal gar gespenstischen Reise. Fir den Regisseur ist eine wichtige Botschaft, dass alle
Dinge einer permanenten Veranderung unterworfen sind. Was sich verandert, wird nie wieder so sein wie zuvor.
Etwas, das aus der einen Perspektive betrachtet wird, kann aus einer anderen véllig unterschiedlich aussehen.
Tomina vergleicht dies mit dem blinkenden Licht einer Lampe im Wind. Und so bleibt die letzte Begegnung
zwischen Ao und Sayoko wie ein kurzes Aufflackern. War sie real oder nur ein Teil von Aos Vorstellung? Hat Sayoko
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wirklich das Monster gesehen? Blue Wind Blows lief im Februar 2018 als Weltpremiere in der Sektion GENERATION
Kplus auf den Internationalen Filmfestspielen Berlin (mit einer Altersempfehlung ab elf Jahren).

Die Kraft der Sehnsucht des kleinen Kindes

Mit Wang zha de yuxue (Wangdraks Regenstiefel) hat Regisseur Lhapal Gyal ein sensibles und poetisches Portrait
einer Kindheit in den Bergen Tibets geschaffen. Der neunjahrige Wangdrak hat wahrend der Regenzeit in Tibet
nichts zu lachen, denn er besitzt als einziger in dem Bergdorf keine Gummistiefel und muss mit durchnassten
Turnschuhen laufen. Damit die Turnschuhe nicht standig véllig durchweicht sind, tragt ihn seine Freudin Lhamo
schon mal auf ihrem Ricken durch Pfutzen, doch dafir handelt Wangdrak sich den Spott der anderen Kinder ein.
Wangdrak winscht sich endlich eigene Gummistiefel. Doch die Familie hat kein Geld daftr. Besonders der Vater
hat zudem andere Sorgen. Denn die Getreideernte steht an, die Lebensgrundlage der Familie, und es gibt Zwist
unter den Bauern. Als die Mutter entscheidet, ein Ziegenfell gegen neue, hellblaue Stiefel fir ihn einzutauschen, ist
Wangdraks Freude grol3. Stolz tragt er sie zur Schule, trotz strahlendem Sonnenschein. Wieder erntet er Spott von
den anderen Kindern. So wartet Wangdrak sehnsuchtig auf Regen. Mit Hilfe von Lhamo versucht er sogar,
Regenwetter zu ,organisieren’, denn dann ware alles endlich gut. Inmitten dieser weiten Landschaft und ihrer
Dorfgemeinschaft, die beherrscht wird von der Holz- und Landwirtschaft und der das ganze Leben bestimmenden
Ernte, folgt Regisseur Lhapal Gyal den Wunschen eines kleinen Jungen und weckt die Erinnerung an die eigene
Kindheit. Erinnerungen daran, als das kleine Kind, das man war, sich das erste Mal etwas wirklich fest wiinschte,
egal, was andere davon halten. Und an die kleinen Momente der Freude, wenn die Welt in Ordnung ist. Um das zu
erreichen, folgt Gyal dabei konsequent dem Blickwinkel seiner jungen Protagonistinnen bzw. Protagonisten und
verweilt innerhalb der Grenzen ihrer Welt, an die sie hier und da stof3en.

Wenn Wangdrak seine nassen Turnschuhe ans Feuer stellt, seine Not demonstrierend, allen Mut
zusammennimmt, um mit seinem Vater Uber sein BedUrfnis zu sprechen und darin scheitert, dann splren wir mit
ihm die Machtlosigkeit, fur seine Gefuhle Worte zu finden, das Ringen um Verstandnis. Nur mit der Mutter findet er
ebensolche vertrauten Momente. So kénnen sich die Zuschauenden dem Weltverstandnis der Kinder nicht
entziehen, denn alles ist aus ihrer Sicht erlebt. Allein in den wenigen Szenen, in denen nur Erwachsene sind, zum
Beispiel in einem Gesprach zwischen den Eltern oder einer Versammlung der Dorfbauern, gibt es auch kurze
Einblicke in die Welt der Erwachsenen.

Mit diesen Informationen und den Situationen aus der Erlebniswelt von Wangdrak ergibt sich ein Gesamtbild, das
anschaulich, aber auch liebevoll die Spannung zeigt, die sich aus der Reibung zwischen den Bedurfnissen der
Kinder und denen der Erwachsenen-Welt speist. Dazwischen offenbaren sich die kleinen und gréReren Bricken
zwischen ihnen. Und so endet der Film verséhnlich mit dem Schwenk tber die weite Landschaft, die diese
Menschen pragt, und die beiden Kinder, die darin umherlaufen und zuhause sind. Und ganz unverhofft sind wir
mit ihnen dort zuhause.Lhapal Gyal selbst stammt aus Hainan, dem autonomen Bezirk der Tibeter in der
chinesischen Provinz Qinghai und studierte in Peking an der Filmhochschule. Wang zha de yuxue ist sein erster
Langfilm und basiert auf einem Roman des tibetischen Schriftstellers Cai Langdong Zhu. In der Originalfassung
wird in tibetischer Sprache gesprochen. Wang zha de yuxue - Wangdraks Regenstiefel lief im Februar in der
Sektion GENERATION Kplus auf den Internationalen Filmfestspielen Berlin (mit einer Altersempfehlung ab sieben
Jahren).

Die Macht des Ungesagten
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Nicht unerwahnt bleiben soll der Dokumentarkurzfilm Circle, von der britisch-indischen Filmemacherin Jayisha
Patel. Circle folgt drei Generationen von Frauen in ihrem Lebensumfeld in Indien, blickt dabei hinter die Fassaden
und deckt den Kreislauf der Gewalt auf. Dabei fokussiert der Film auf die 13-jahrige Khushboo, die sich nach einer
Gruppenvergewaltigung mit der Tatsache konfrontiert sieht, dass ihre eigene Grolimutter das organisiert hat und
sich schlieB3lich in einer Kinderheirat mit einem Mann, den sie nicht kennt, wiederfindet. Die Regisseurin begegnete
Khushboo wahrend sie in Uttar

Pradesh fur ein anderes Filmprojekt tatig war. Was folgte, waren drei Jahre, in denen Patel die Familie begleitete
und in deren Prozess es moglich war, auf die tieferen Beweggriinde fir die Gewaltbereitschaft der GroBmutter zu
blicken - auf die Internalisierung von negativen Sichtweisen, um in Machtstrukturen, die nicht zum eigenen Vorteil
sind, zu Uberleben. In unaufgeregten Bildern und in Alltags-Situationen und Gesprachen zeigt Patel diese
Internalisierung von Gewalt und Misogynie, im Sinne von subtil in der Gesellschaft verankerten
frauenverachtenden Mustern. Da tauschen sich Mutter und Tochter geradezu distanziert Gber ihnen widerfahrene
Gewalt aus. Die GroBmutter beschimpft Tochter und Enkelin und halt sie zum schnelleren Arbeiten an, lasst in
ihren Begrindungen fur diese Handlungsweise aber erkennen, dass sie es schliel3lich auch nicht anders kennt. So
schalt sich nach und nach heraus, dass der Kreislauf der Gewalt schon viel friher begann. In dem Film wird vieles
mit Worten angesprochen, doch letztlich sind es die Momente, in denen niemand etwas sagt, die am aussagekraf-
tigsten sind: Wenn die Mutter Khushboo ihre Haare flicht, wenn Khushboo den Boden schrubbt und die
GroBmutter zusieht, dann wird die innere Anspannung und Zerrissenheit unwillkurlich spirbar. So ist es auch die
letzte Einstellung des Films, die noch lange nachwirkt: Die 13-jahrige Khushboo in vollem Braut-Ornat auf ihrer
Hochzeit, blickt ein letztes Mal in die Kamera, hinter der Patel steht, ein langer, konzentrierter Blick. Es ist ein
Abschiedsgrul3 an die Filmemacherin, die sie drei Jahre begleitet hat und die nach der Hochzeit auch keinen
Kontakt mehr zu ihr hat. Es ware zu gefahrlich fur Khushboo.

Seine Aktualitat bezieht der Film nicht nur aus der MeToo-Debatte, sondern aus dem Gegenpol zu der Wohlstands-
Gesellschaft und den damit einhergehenden Privilegien, in denen die Debatte hauptsachlich stattfindet. Im
landlichen Indien ist es ungleich schwerer, Strukturen der Gewalt zu durchbrechen und wo Internet sowieso kaum
eine Rolle spielt, lassen sich lange verankerte Ansichten und Gewohnheiten auch nicht durch eine Facebook-
Debatte ins Wanken bringen. Der Film befasst sich mit keinem leichten Thema und er macht es ohne
Effekthascherei durch die beobachtende Linse. So kann Circle in seiner geografischen und kulturellen Ferne, seiner
menschlichen Nahe und der Tragweite zum Thema Gewalt und ihre Ursachen ein wertvoller Anreiz sein, um
wichtige Fragen zu stellen. Circle lief im Februar in der Sektion BERLINALE SHORTS auf den Internationalen
Filmfestspielen Berlin.

Markus Achatz ist Erziehungswissenschaftler und Medienpadagoge, Leiter des Bereichs Bildung im Deutschen
Jugendherbergswerk und nebenbei als freier Journalist, Filmrezensent, Musiker und DJ aktiv.

Nicole Lohfink ist freie Journalistin, Film- und Theaterkunstlerin, medienpadagogische Referentin und derzeit in
Elternzeitvertretung fir Birgit Irrgang, Leiterin der Medienstelle Augsburg, tatig.
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