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Presentación 

Cobijados bajo un cálido cielo otoñal japonés 
tenemos el honor de presentarles nuestro número 
de noviembre. En Ecos de Asia hablamos muy 
frecuentemente de cine. Este mes, incluso, 
dedicamos una sección especial (para la cual 
tomamos prestada la imagen promocional, con la 
fotografía Junya de Pierre Gonnord) a comentar 
el Casa Asia Film Week, un festival creado con el 
objetivo de acercar el cine asiático al público 
español. Pero no hace falta que se celebren 
eventos de este tipo para que entre nuestras 
páginas sean abundantes las referencias al mundo 
cinematográfico y televisivo.  

Pero, ¿por qué, sin ser una revista especializada, 
tiene el cine tanta presencia en nuestros 
números? La respuesta se encuentra en el poder 
que posee para transmitir emociones, 
sentimientos, y también conocimientos. En 
palabras de Menene Gras, directora del CAFW, 
nos permite disfrutar de ñla fraternidad que 
genera una sala de cine cuando la gente se reúne 
a ver una misma pel²culaò. La facilidad con la que 
pueden construirse tópicos a través de la pantalla 
no tiene parangón, como tampoco lo tiene la 
facilidad para acercarnos a lugares lejanos y para, 
sutilmente, imbuirnos, por lo menos mientras 
dure la película, de las formas de ver el mundo que 
poseen sociedades y culturas tan alejadas. Nos 
permite, en ocasiones, darnos cuenta de que 
mundos que nosotros consideramos 
completamente diferentes experimentan las 
mismas preocupaciones que nosotros mismos.  

En este número podrán leer sobre televisión y 
cine, gracias a Julio A. Gracia, que prosigue con 
sus artículos sobre series televisivas japonesa y su 
impacto en España, además de introducirnos en 
la obra del creador de Akira : Ana Asión nos relata 
la historia hecha película de una maestra española 
que se traslada a Katmandú, y Claudia Sanjuán 
nos ofrece una radiografía de la violencia a través 
de uno de los últimos éxitos del cine chino. Junto 
a esto, Carolina Plou realiza una cobertura 
pormenorizada del Casa Asia Film Week. 

Pero más allá del cine, seguimos existiendo. David 
Lacasta y María Gutiérrez terminan sus series 
sobre castillos japoneses y muñecas tradicionales 
niponas, respectivamente, pero Paula Andía se 
estrena como colaboradora acercándonos al 
fascinante arte del grabado japonés ukiyo -e. 
Marisa Peiró nos presenta la figura de una 
personalidad balinesa digna de admiración. 
Marcos Sala realiza una vívida presentación de la 
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exposición Evangelion y las Katanas japonesas . 
María Galindo, por su parte, nos introduce en el 
mundo de la moda japonesa a través de algunas de 
sus figuras de mayor renombre.  

Además, María Galindo nos presenta la obra literaria 
de Doppo Kunikida, Juan Ibáñez nos introduce en el 
sistema educativo japonés y Julio A. Gracia nos 
presenta la obra artística de Jung-Yeon Ming. 

Junto a todo ello, nuestra habitual sección de crítica: 
exposiciones, literatura japonesa de ayer y de hoy, 
cine japonés y surcoreano además de manga nutren 
las variadas y ricas críticas de este mes. Con artículos 
que se ocupan tanto de obras y personajes 
desconocidos como de algunas de las figuras más 
visibles del panorama asiático, el número de 
noviembre es perfecto para introducirse, si es que 
todavía no lo han hecho, en el riquísimo universo de 
las culturas orientales y sus relaciones con 
Occidente.  

Fdo. La Dirección.   
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Retratos fotográficos muy directos, casi violentos, 
caracterizan el trabajo del artista Pierre Gonnord. El 
cartel del Casa Asia Film Week 20141 devuelve la 
mirada, firme e impactante, fascinante y atrayente. Y 
es que es la mirada es el argumento central en la 
presentación del festival, que no solo se manifiesta en 
el cartel, sino también en el tráiler . Una sucesión de 
miradas cargadas de fuerza y expresividad, que 
transmiten un amplio abanico de sentimientos, 
miradas intensas, directas, llenas de emociones, que 
suponen un muestrario de las sensaciones que 
transmite el cine en general, al tiempo que sirve de 
catálogo de las películas acogidas en el festival. Como 
suele decirse, no están todas las que son, pero son 
todas las que están, estableciendo un juego con el 
espectador, que conforme asista a las proyecciones 
puede recomponer el puzle y desentrañar a qué 
película pertenece cada escena. A la par, concentra en 
su breve duración esa tensión dramática que se 
vincula estrechamente al arte del cine, y mientras los 
distintos personajes le devuelven la mirada, el 
espectador se siente partícipe de la magia que crea el 
séptimo arte.  

En 2011 nació el Casa Asia Film Week, un festival 
centrado en el cine asiático que tomaba el relevo al 
reconocido Barcelona Asian Film Festival, 
desaparecido en 2010. Esta primera edición del CAFW 
presentaba una propuesta interesante, proyectando 
algunas de las películas más aclamadas del momento,2 
con una Sección Oficial a concurso, una complementaria Sección Panorama y una Retrospectiva, dedicada en 
aquella ocasión a la figura de Ann Hui y por extensión a todo el cine hongkonés. El cartel se completaba con 
un evento secundario, Portal Asia, que servía de introducción al festival y estaba dedicado a conocer más en 
profundidad el cine español realizado en Asia, a través de la proyección de algunos documentales y otras 
actividades culturales. Por desgracia, este festival, en el que se proyectaron más de una treintena de títulos, 
no tuvo continuidad, dejando un llamativo vacío en el panorama cultural hasta este año.  

Este mes de noviembre, Casa Asia ha vuelto a la carga, presentando y recuperando el Casa Asia Film Week 
con una fuerte voluntad de continuidad. Nuevamente, los Cines Girona han servido de escenario para la 
proyección, en esta ocasión, de más de cuarenta películas asiáticas, de actualidad (la más antigua, 
perteneciente a las Sesiones Especiales, data de 2007) y de difícil distribución en los circuitos españoles e 

                                                             
1 La obra de Gonnord escogida para el cartel es Junya, de 2003. También nos ha servido para ilustrar esta sección especial en la 
edición pdf.   
2 En el marco del Casa Asia Film Week 2011 pudieron verse películas como Confessions, de Tetsuya Nakashima; Aftershock, de 
Feng Xiaogang; Buddha Mountain, de Li Yu; Bruce Lee my brother, de Manfred Wong y Raymond Yip; All about love, de Ann Hui; 
Confucio, de Mei Hu o Space Battleship Yamato, de Takashi Yamazaki, por citar algunos de los títulos más destacados.  

Casa Asia Film Week. Un repaso a la 

Secci·n Oficial.      Por Carolina Plou 

https://www.youtube.com/watch?v=kVjLVMoYvmI
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incluso europeos, ya que muchas de ellas se limitan en el mejor de los casos a su exhibición en el marco de 
festivales.3  

En esta ocasión, se ha buscado como género predominante el drama, aunque no de manera excluyente, 
también se han podido ver cintas pertenecientes a la comedia o la acción, y se ha reservado además un hueco 
especial para el documental y la animación. En el aspecto geográfico, el festival ha ofrecido una amplísima 
panorámica que ha abarcado desde las grandes cinematografías (China, Japón, India o Corea del Sur) hasta 
las menos conocidas o de menor tirón internacional, en este sentido, hemos podido ver títulos de Pakistán, 
Mongolia o Vietn am, por citar algunos ejemplos. Ha sido voluntad de la organización dotar de un peso 
especial en esta edición al cine iraní, que más allá de Abbas Kiarostami, goza de muy buena salud.4   

La oferta ha sido muy amplia y adecuada a todos los gustos. Casa Asia Film Week nos ha permitido disfrutar 
de obras que, en la mayoría de los casos, nos hubiera sido casi imposible conocer de otra manera, mucho 
menos, proyectadas en una sala de cine. Si hubiera que ponerle alguna pega, ésta sería que la programación 
en muchas franjas horarias de dos títulos simultáneos obligaba en ocasiones a realizar elecciones 
desagradables, por tener que renunciar a alguna de las películas proyectadas.  

A continuación realizaremos un repaso a algunas de las obras presentadas. Obviamente, nos será imposible 
abarcarlas todas, así que centraremos nuestra atención en la Sección Oficial, a la que dedicaremos este 
artículo (con la excepción de Seven weeks, que ya ha sido tratada). Además, en este especial podrán disfrutar 
también de un comentario sobre El llanto de la gacela , de una reseña de El profesor Layton y la diva eterna  
y de un breve vistazo a la Sección Panorama.  

 

JOSH, Iram Parveen Bilal, Pakistán, 2013.  

La cineasta Iram Parveen Bilal nos ofrece con Josh. Against 
the grain  una conmovedora historia, inspirada en un hecho 
real, 5  sobre la construcción de un comedor social en 
Pakistán.  

La protagonista es Fátima, una joven acomodada que vive 
en Karachi. Su existencia transcurre feliz, aunque tanto ella 
como sus amigos manifiestan cierta inquietud por el estado 
del país, especialmente en el tema de la pobreza, sin 
embargo, no dejan de ser jóvenes normales con las 
preocupaciones habituales. No obstante, para Fátima todo 
cambia cuando su niñera, Nusrat bi, desaparece 
misteriosamente. Todo lo que Fátima sabe es que Nusrat bi había visitado su pueblo natal, como solía hacer, 
muy preocupada por los niños huérfanos del lugar, a los que alimentaba. Así pues, Fátima se decide a visitar 
el pueblo, conocido como Ciudad de Dios, donde descubre trágicamente que Nusrat bi ha fallecido, según le 
cuentan, en un atropello fortuito. Pero la historia no termina de cuadrar, y los habitantes del pueblo actúan 
de manera extraña, de modo que Fátima decide honrar la memoria de su niñera abriendo un comedor social, 
y así aprovechar para investigar la sospechosa muerte. El cacique local se muestra contrario, lo que originará 
tensiones entre la población, que precipitarán el desenlace, especialmente trágico para el cacique.  

Es una propuesta a medio camino entre el drama y el thriller, visualmente muy cuidada, en la que resulta 
particularmente llamativa la presencia de una secuencia musical que, si bien encaja temáticamente con el 
momento de tensión dramática en el que se inserta, a la vez contrasta por la fuerza de la melodía. También 
resulta llamativa la introd ucción de una escena muy breve pero visualmente muy poderosa, unos pollos que 

                                                             
3 Como puede ser el caso de The Owners, la representante de Kazajistán. Dirigida por Adilkhan Yerzhanov, esta historia de tres 
hermanos que abandonan la ciudad para trasladarse a la casa que su madre les ha dejado en herencia ha sido presentada en el 
Festival de Cannes o en el Festival Internacional de Cine de Toronto.  
4 Como demuestran el premio al Mejor Guión del Festival de Venecia, que recayó sobre Tales, de Rakhshan Bani-9ΩǘŜƳŀŘΣ ŀǎƝ ŎƻƳƻ 
la cantidad de títulos estrenados entre 2013 y 2014.  
5 El comedor puede conocerse más de cerca a través de su web. http://www.khanaghar.org/ 

Fátima, la protagonista de Josh. 

http://revistacultural.ecosdeasia.com/no-no-nanananoka-seven-weeks-siete-semanas-de-luto-por-un-cine-japones-mas-vivo-que-nunca/
http://www.khanaghar.org/
http://revistacultural.ecosdeasia.com/wp-content/uploads/2014/11/CAFW-1.jpg
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son degollados y desplumados en un mercado. Esta escena se inserta en el metraje, en un cambio de 
escenario, y en cierto modo anticipa el desenlace de la película, de manera simbólica.  

Y es que toda la película puede interpretarse como una metáfora de la realidad pakistaní, llevada a menor 
escala. Quizás también un alegato a favor del cambio pacífico y de la necesidad de que cada persona tome 
parte de la comunidad que integra para mejorarla. En definitiva, tal como subraya el elocuente plano final, 
más allá del individuo, lo que prima es la sociedad, la comunidad paquistaní.  

 

SUN STATION, Saman Saloor, Irán, 2014.  

Samar Saloor presenta una historia de amistad en los bajos 
fondos, de la necesidad de afecto personal entre personas a 
las que la vida, por una razón u otra, les ha conducido a la 
precariedad y a la pobreza. Es también, por contexto, una 
historia de picaresca.  

Los protagonistas son Hassan, un hombre que se gana la vida 
manejando una cabina teleférica que es la única vía de 
comunicación entre los pueblos separados por un caudaloso 
río; Ashgar el Ángel, un muchacho vagabundo que subsiste 
vendiendo tabaco en los trenes de la zona, y Ghader, un 
anciano trabajador ferroviario que ha hecho de su hogar el 
tren calcinado y  abandonado donde ha acogido a Hassan y, a regañadientes, también a Ashgar.  

Las vidas de los tres sufren un vuelco cuando aparece Nader Niroomand, ejecutivo de la compañía de 
ferrocarriles, para entregar a Ghader un certificado de jubilación y una orden para enviar el tren al desguace. 
Este acontecimiento precipitará el dramático desenlace y arrojará grandes incertidumbres sobre el futuro de 
los protagonistas.  

Sin embargo, pese a ser una historia que podría resultar muy dura, Samar Saloor opta por una presentación 

cercana a la comedia, aprovechando rocambolescas situaciones para aportar un alivio humorístico frente a 

la crudeza de la situación. Es reseñable también la cantidad de alusiones y referencias a la cultura 

contemporánea occidental que plagan la película.  

 

SNOW, Mehdi Rahmani, Irán, 2014.  

Omid regresa a su casa durante un permiso en el servicio 
militar, para descubrir que la vida tal como la conocía se ha 
desmoronado. Su hermano mayor, Majid, ha contraído 
deudas que han conducido a su padre a la cárcel. Mientras 
tanto su madre hace todo lo posible para mantener el honor 
de la familia, por lo menos, hasta después de la petición de 
mano de Sara, la hermana.  

La película narra el día de la pedida de mano, desde que 
Omid llega, por la mañana, hasta la noche. A lo largo de ese 
día, se suceden una serie de acontecimientos que complican 
cada uno un poco más la vida familiar, componiendo este 
drama de enredo en el que la sucesión de complicaciones 
otorga, en ocasiones, un cierto alivio cómico o amable a una 
tragedia familiar que se precipita conforme  avanza el metraje.  

Aunque Snow nos habla de costumbres iraníes, especialmente del fuerte tradicionalismo vinculado al 
matrimonio (una ceremonia de pedida en la que la familia de la novia agasaja al novio, la honorabilidad de la 
novia por encima de todo, la importancia de la virginidad), es una historia capaz de trascender, pues más allá 

Ashgar y Hassan, dos de los protagonistas de Sun Station. 

Los personajes principales que intervienen en Snow. 

http://revistacultural.ecosdeasia.com/wp-content/uploads/2014/11/sun-station-3.jpg
http://revistacultural.ecosdeasia.com/wp-content/uploads/2014/11/CAFW-3.png
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de las costumbres o concepciones locales, habla de las relaciones familiares. La abnegación de un padre que 
hace frente a las deudas de su hijo, sin importarle qué consecuencias pueda traer para sí mismo, la posición 
comprometida de Majid, agobiado por las deudas y por todo el peso de la situación, pero tratando de sacar lo 
mejor de sí mismo para que el matrimonio de su hermana llegue a buen puerto, el sentimiento de desconexión 
de Omid, que tras un año fuera descubre que su familia ha cambiado más de lo que él es capaz de asimilar, el 
nerviosismo ilusionado de Sara, que desea con toda su alma que este matrimonio llegue a buen puerto. Y, por 
encima de todo, se encuentra la madre, bregando con todos los problemas sobre sus hombros, tratando de 
mantener a la familia unida y de salir adelante.  

Además de este núcleo familiar (en el que el padre es una figura construida a partir de testimonios de los 

demás, puesto que toda la película permanece ausente), cuatro personajes más participan de estos enredos: 

Khatereh (la mejor amiga de Sara), Koorosh (su prometido, que a pesar de jugar un papel trascendental, no 

aparece en ningún momento en pantalla), Hamed (el exmarido de Sara, cuyo divorcio se mantiene en el más 

absoluto de los secretos fuera del ámbito familiar, ya que podría arruinar el matrimonio futuro) y la abuela 

paterna, que llega en el momento preciso para hacerse cargo de la situación.  

Tras convivir durante todo el día con esta familia, ser partícipes de sus problemas, compartir el nerviosismo 
de Sara y el deseo de todos de que todo salga bien y el drama se contenga hasta el día siguiente, una elegante 
elipsis se cierne sobre la pedida de mano, y una silenciosa e intimista escena final deja un final abierto, en el 
que no interesa informar al espectador de lo que ha sucedido, sino que, en última instancia, le hace compartir 
la incertidumbre sobre lo que pasará mañana.   

Finalmente, cae la nieve sobre Teherán.  

 

WAJMA, Barmak A kram, Afganistán, 2013.  

Wajma es una chica afgana cuya vida normal dará un vuelco 
al ser admitida en la Facultad de Derecho. Hasta ese 
momento, había llevado una existencia feliz y tranquila, 
entablando una relación sentimental con Mu stafa acorde a 
los cánones sociales. Sin embargo, la admisión en la 
universidad hace que la pasión se desboque entre ambos, 
pese a las reticencias iniciales de Wajma, y con la promesa 
de amor eterno de Mustafa. A consecuencia de este 
acontecimiento, Wajma queda embarazada, y Mustafa 
desoye las súplicas que ella vierte para que salve su honor a 
través del matrimonio. A partir de este momento, Wajma se 
enfrenta a una sociedad tradicional y encorsetada, 
encarnada en la figura de su propio padre.  

Cuando el padre, que trabaja desactivando minas, se entera de lo que le ha sucedido a su hija, vuelve a casa y 
le propina una brutal paliza bajo la nieve, golpeando también a la madre que intenta defenderla. A 
continuación, castiga a Wajma encerrándola en la leñera, sin comida ni abrigo, y dejándola salir únicamente 
para interrogarla sobre la identidad del responsable de tal deshonra. Aunque en un primer momento Wajma 
guarda silencio, por temor a las consecuencias, el padre termina averiguando la identidad de Mustafa y 
enfrentándose con él.  

El odio y la vergüenza que siente el padre de Wajma le lleva, incluso, a recibir asistencia legal sobre la 
situación, para conocer si es posible incluso acabar con sus vidas. La respuesta que recibe, por parte del fiscal, 
es que al no haber sido testigo directo de la consumación del acto, no puede recurrir a la violencia, ya que 
ser²a considerado crimen (cosa que, como aclaran, no ocurrir²a si les hubiese visto ñentregados al fornicioò, 
situación en la que podría haber dado muerte a uno o ambos sin consecuencias, al entenderse como una 
defensa del honor). La única alternativa legal que se le plantea al padre es la denuncia, pero eso traería 
consecuencias nefastas para el honor de la familia, además de enviar a Wajma a la cárcel. Es en esta escena 
cuando se deja entrever que, más allá de la rabia y del odio, el padre sigue siendo un padre y sigue queriendo 
lo mejor para su familia y para su hija. También en este momento, el fiscal pronuncia una frase especialmente 

Wajma y Mustafá. 

http://revistacultural.ecosdeasia.com/wp-content/uploads/2014/11/CAFW-2.jpg
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significativa, que recoge algunas de las claves de denuncia del film: ñEn nuestra obsoleta sociedad, esto ser²a 
una especie de muerte social para su hijaò.  

Mientras tanto, Wajma continúa encerrada, suplicando por comida y por su libertad. La abuela, que vive en 
la casa, y que por su condición jerárquica, pese a estar en teoría sometida al patriarca, se sabe por encima del 
bien y del mal, se apiada de su nieta y le lleva comida a escondidas. Una noche particularmente fría, la abuela 
le facilita a Wajma un hornillo de gas con el que pueda calentarse, sin embargo, las intenciones de la 
muchacha son muy distintas. Con el fuego del hornillo, provoca un pequeño incendio, con la intención de 
suicidarse. Al descubrirse el fuego en la casa, el padre se percata de su actitud, rescata a Wajma y cae presa 
de la desesperación, sintiéndose responsable por lo sucedido. Cuando Wajma se recupera, su padre, aunque 
mantiene la fachada de dureza y frialdad, ha tomado la decisión de ayudarla, consiguiéndole un pasaporte 
para que pueda viajar a Nueva Dheli, donde el aborto es legal.  

Como reza su subtítulo, Wajma  es una historia afgana de amor. Pero desde el principio este subtítulo juega a 
engaño, ya que no se trata de una historia de amor romántico como sugiere la primera parte del metraje, sino 
de amor familiar, el amor de un padre por su hija.  

 
 

THE OWNERS, Adilkhan Yerzhanov, Kazajistán, 2014.  

Una de las más gratas sorpresas del festival ha sido esta 
propuesta kazaja, del joven Adilkhan Yerzhanov, quien ha 
conseguido con esta película erigirse como nueva 
revelación de las cinematografías del Asia central, hecho 
que ha quedado de sobras constatado con la presencia de la 
cinta en prestigiosos festivales internacionales.   

Cuenta la historia de tres hermanos, John, Yerbol y Aliya, 

que tras la muerte de su madre reciben en herencia una 

pequeña casita en un pueblo. Al poco de instalarse en ella, 

surgen los problemas de manos de Zhuba, el alcohólico 

hermano de la autoridad local, dejando a los hermanos sin posibilidad de defenderse, hasta el punto que el 

hermano mayor es encarcelado bajo acusaciones fraudulentas. El apoyo de una joven comerciante local será 

la única esperanza para Yerbol de acabar con la cadena de injusticias sufrida por su familia.   

La película resulta muy llamativa ya desde el plano visual, con una fotografía muy personal de colores muy 
saturados y escenografías muy calculadas. La innovación se mantiene en el personalísimo lenguaje 
cinematográfico que desarrolla Yerzhanov, que juega a sorprender al espectador a través de la manipulación 
de los arquetipos y de la calculada mezcla entre comedia y drama, entre el humor y lo grotesco.  

 

TH E TEACHERôS DIARY, Nithiwat Tharathorn, Tailandia, 2014. 

Una de las películas más amables presentadas a concurso, la tailandesa propone la narración paralela de dos 
historias cuajadas de similitudes, con un diario como hilo conductor. El primero de los rel atos, 
cronológicamente, es el de Ann, una joven profesora algo rebelde que trabaja en la Escuela Baan Gaeng 
Wittaya y, al comienzo de la película, es destinada a una sede rural, una escuela flotante, como castigo por 
haberse hecho un tatuaje en el brazo. La segunda historia es la de Song, un joven que es contratado por la 
Baan Gaeng Wittaya y enviado como profesor a la escuela flotante, para cubrir una vacante.  

Song no es profesor, y pese a su buena voluntad, tampoco se le da bien tratar con niños. En uno de sus 

primeros días en la escuela, descubre el diario de Ann, la profesora del curso anterior, y a través de su lectura, 

se va dando cuenta, por un lado, de las experiencias paralelas que ambos van experimentando 

(simultáneamente en la pantalla, aunque separados por un año en la cronología interna), y por otro, comienza 

Escena de The Owners. 
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a desarrollar una genuina vocación por la enseñanza, desenvolviéndose cada vez con mayor soltura en el 

cuidado de los cuatro niños que esta pequeña escuela tiene por alumnos.  

Durante la primera parte de la película, el espectador acompaña a Song en 
su día a día y en su lectura del diario, de modo que en cierto modo la 
historia de Ann podría considerarse constantes flashbacks. Sin embargo, 
para la segunda parte cambian las tornas. Song, que se había enamorado 
profundamente de la chica que había estado leyendo, consigue enterarse 
de que Ann va a casarse, así que deja la escuela. Por otro lado, ella descubre 
que su prometido la había engañado (tanto sentimentalmente, lo que le 
había llevado a estar esperando un hijo de otra mujer, como con su 
compromiso, exigiéndole que se trasladase a otro colegio en el que sabía 
desde el principio que Ann no encajaría), así que decide volver a la escuela 
flotante. Allí, ella  también descubre su propio diario, muy ajado por la vida 
que había pasado el año que estuvo en manos de Song (una tormenta 
estuvo a punto de hacerlo desaparecer, Song lo reconstruyó, reescribió la 
tinta que había quedado borrosa, y luego intentó quemarlo al enterarse de 
que ella estaba prometida, recuperándolo a tiempo), y descubre que hay 
escritas más páginas de las que ella dejó. Así, se invierten las tornas, y 
descubrimos a través de los ojos de Ann la extraordinaria evolución vital y 
profesional de Song.  

Conforme avanzan los minutos, el director incrementa la tensión, haciendo 
que ambos protagonistas jueguen al ratón y al gato, persiguiéndose sin llegar a encontrarse. El juego, en 
realidad, lo lleva a cabo el propio director con el lenguaje cinematográfico hollywoodiense. Si ésta fuese una 
producción norteamericana, el encuentro entre ambos protagonistas hubiera tenido lugar en un momento 
determinado, al que todo el metraje parecía apuntar: cuando Song va a buscar a Ann a su nueva escuela, en 
medio de un festival que llena el cielo nocturno de linternas. Pero esto no es Hollywood, y Nithiwat 
Tharathorn no es americano. No solo no hace que los protagonistas se encuentren en el momento que parecía 
preparado para ello, sino que desarrolla después toda la historia de Ann, en la que incluye también varias 
situaciones de encuentro fallidas.  

No obstante, toda historia tiene su final, y también terminan todos los juegos. La resolución llega en el último 
minuto, en el que en la vida de Ann en la escuela flotante aparece Songé pero alguien se le adelanta: Nui, su 
antiguo prometido. Ante esta disyuntiva, Ann debe escoger entre el hombre del que ha estado enamorada 
durante tanto tiempo y perdonar sus engaños, y el desconocido con el que solo comparte las páginas de un 
diario. Aquí no les desvelaremos la sorpresa. Para descubrirlo, tendrán que ver la película.  

 

NOMADIC CHILDHOOD, Chris Boula, Mongolia, 2014 .  

A principios del siglo XXI [é] saben que sus hijos deben integrarse en el mundo moderno.  

Nomadic Childhood es una película compuesta por tres 
segmentos que a su vez narran tres episodios de tres vidas 
distintas, ambientados en tres regiones próximas y muy 
similares: las grandes llanuras de Tíbet, Siberia y Mongolia.  

La muerte de Lhamo  se ambienta en Tíbet. Una familia de 
criadores de yaks, compuesta por el padre, la madre, y la 
pequeña Lhamo, ven sus complicadas vidas alteradas por la 
visita de un enviado del gobierno chino, que les regala un 
paquete de tabaco y un libro infantil, junt o con la 
advertencia de que deben escolarizar a la pequeña. Los padres, buscando lo mejor para la niña, la llevan al 
pueblo de Tungru, para que ingrese en la escuela. Sin embargo, allí Lhamo sufre el rechazo de todos, 
comenzando por el director del colegio, que la discrimina por su procedencia. Así que Lhamo se escapa, y es 
llevada de vuelta a casa por su padre. La niña tiene pesadillas en las que se combinan imágenes muy realistas 

Cartel de ¢ƘŜ ¢ŜŀŎƘŜǊΩǎ 5ƛŀǊȅ. 

La pequeña Lhamo. 
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pero con un componente onírico (por ejemplo, los pupitres de la escuela están en el patio en lugar de en el 
aula) acompañadas de un sonido estridente que genera gran inestabilidad y desubicación. Cuando su padre 
vende varios yaks, entre ellos el predilecto de la pequeña, Lhamo cae enferma, y en su delirio febril se repite 
el tratamiento de las pesadillas. Estas secuencias generan gran inquietud en el espectador, que finalmente ve, 
en una escena de gran elocuencia y visualmente muy poderosa, cómo el cadáver de la niña es incinerado. Los 
padres entonces emprenden un silencioso viaje rumbo a Lhagkar, cruzando la frontera india, donde son 
recibidos con amabilidad, dejando en el aire la sensación de si no deberían haber tomado esa decisión (que 
ya había planteado la madre al principio del metraje) cuando Lhamo todavía estaba viva.  

El nombre de Apo cuenta la historia de un pequeño bebé, hijo de una madre adolescente en Siberia. El bebé 
no tiene nombre, su madre se refiere a él con apelativos cariñosos, pero no ha sido registrado. Desde el 
gobierno local se decide poner remedio a esta situación, obligando a la madre a que inscriba al niño. La madre 
tiene que desplazarse hasta el pueblo en el que se encuentra la sede de gobierno. Viaja en una furgoneta 
compartida, en la que otro pasajero lleva un cachorrito en una bolsa muy similar a la que transporta al niño. 
En un despiste, el cachorro cambia de bolsa, y el pasajero se baja llevando consigo al perrito y, sin saberlo, al 
bebé. No terminan aquí los avatares de la criatura, puesto que el equipaje es cargado en una moto de nieve 
que se adentra en el bosque, donde una bolsa cae y el niño queda abandonado bajo la nieve. No obstante, 
tiene a la fortuna de su lado, y es encontrado por unos pastores de renos, que lo toman bajo su cuidado. 
Cuando éstos se trasladan a la ciudad, indagan si el bebé pertenece a alguien, ya que se niegan a asimilar que 
hubiera sido abandonado deliberadamente. Localizan a la madre, y, con ciertas reticencias por parte del más 
joven de los pastores, terminan devolviéndole al bebé, que toma el nombre de Apo, el que le había otorgado 
el joven pastor. 

El tercer segmento, Nidos de amor , recibe un tratamiento 
muy diferente de las historias anteriores. Si bien en El 
nombre de Apo ya se atisbaba algo de humor, en lo 
rocambolesco de la historia, en esta última parte está mucho 
más presente, no de manera directa (no hay chistes 
explícitos incluidos en el guion), pero sí de manera inherente 
dentro de las situaciones planteadas. A la vez, la localización 
urbana, en el extrarradio y centro de Ulan-Bator, también 
suponen una diferencia sustancial con el ambiente natural 
en el que se han desarrollado los segmentos anteriores. 
Nidos de amor  cuenta la historia de dos jóvenes mongoles, 
enamorados, que buscan un espacio en el que tener intimidad para despedirse, ante la inminente partida de 
él a las estepas, para cuidar los caballos que cría su familia.  

Nidos de amor  concluye con una frase muy elocuente: ñMientras, encontraré un lugar para nosotros ò, que 
subraya la necesidad de estos pueblos nómadas de encontrar su sitio, obligados por el progreso a pertenecer 
al mundo moderno, que tan incompatible resulta con sus tradiciones y cultura ancestrales.  

 

NUOC, Nghiem -Minh Nguyen -Vo, Vietnam, 2014 .  

La cinta vietnamita Nuoc es un thriller de ciencia ficción, 
ambientado en un cercano futuro distópico (2030 con 
flashbacks a 2020) en el que el calentamiento global ha 
generado una subida del nivel del mar que ha alterado por 
completo la vida de Vietnam, limitando las zonas culti vables, 
convirtiendo los vegetales en un lujo. La vida en este nuevo 
Vietnam se desarrolla en casas flotantes y plataformas, 
aunque perviven las barcas a motor, iguales o muy similares 
a las que se emplean en la actualidad, como principal medio 
de transporte.  

Comienza con la protagonista, Sao, recogiendo de comisaría el cadáver de Thi, su marido. A través de 
flashbacks, se va mostrando la vida que ambos compartían antes de la tragedia, que pronto se descubre a ojos 

La pareja protagonista de Nidos de amor. 

Imagen de Nuoc. 
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de Sao como un asesinato que no puede demostrar. La necesidad de descubrir la verdad la lleva a introducirse 
como trabajadora en Dai Tanh, una compañía industrial experimental dedicada al cultivo de vegetales en 
granjas flotantes en la que había sido asesinado su marido, provocando con ello las habladurías de los 
lugareños. Poco a poco, y también empleando flashbacks, se muestra la relación existente entre Sao y Giang, 
el jefe de la plantación (y suegro del dueño de la compañía).  

Visualmente muy potente, la fuerza de Nuoc reside en el aspecto visual. Planos muy inestables, con gran 
inclinación de la cámara y elevadísimas líneas de horizonte generan una sensación de ambiente hostil que se 
completa con el predominio de colores grisáceos, propios tanto de un ambiente marino y tormentoso como 
de una atmósfera distópica. 

 

COMIC 8, Anggy Umbara, Indonesia, 2014 .  

Los ocho rostros más populares de la stand-up comedy 

indonesia se reúnen para protagonizar una alocada comedia 

sobre un atraco a un banco. Esta propuesta podría resultar 

excesivamente arriesgada en el panorama internacional, ya 

que la base de su premisa parte de la reunión de caras 

conocidas que ya poseen una complicidad con el espectador.  

No obstante, puede decirse que incluso perdiendo esa 
complicidad funciona a la perfección por el uso de un humor 
relativamente universal en los gags (como muestra, el 
nombre del orfanato que sale en un determinado momento, ñTe echo de menos, mam§ò), por lo disparatado 
del argumento y por los giros de guion que no pueden describirse sino como demenciales, conduciendo a un 
final que roza la frontera del humor absurdo, todo ello, manteniendo una sorprendente coherencia intern a, 
dadas las circunstancias.  

A grandes rasgos, Comic 8 cuenta la historia de tres grupos de ladrones, los novatos (Fico, Babe y Butang), 
los gánsteres (Kemal, Arie y Ernest) y los extravagantes (Mongol y Mudy), que se encuentran en la sede del 
Banco Ini (juego de palabras intraducible, con el que se bromea varias veces, ya que ñiniò significa ñ®steò en 
indonesio, creando confusiones sobre si el objetivo es ñ®steò banco o ñaquelò banco), cuando todos ellos se 
disponen a atracarlo. A partir de ahí, se irán sucediendo una serie de situaciones, a cada cual más 
sorprendente, que mantiene al espectador en vilo entre la tensión y la carcajada constante.  

Esta alocada historia deja también una puerta abierta a la crítica social, una crítica muy light , pero 
relativamente llamativa, que va desde lo absurdo o las bromas (ñahora la polic²a ha sido contaminada por el 
k-pop6ò) hasta temas trascendentes, tomados, eso s², con una alta dosis de humor, como toda la pel²cula. Tal 
es el caso, por ejemplo, de las quejas sobre la superpoblación de la capital, Yakarta, que se expone a través de 
las peticiones de dos de los ladrones para liberar a los rehenes: trasladar la capital a Papua, mucho más 
tranquila, y construir un monorraíl que acabe con los enormes atascos en una de las principales arterias de 
comunicación. Otro tema que se deja caer, aunque sin profundizar demasiado, es la corrupción y la moralidad 
o no de emplear dinero negro u obtenido de formas ilegales para obras de caridad.  

 

MIRACLE IN CELL 7, Lee Hwan -kyung, Corea  del Sur, 2013 .  

La única cinta surcoreana a concurso se ganó por derecho propio su presencia en el festival, batiendo récords 
de taquilla en su país de origen (convirtiéndose en la cuarta película más vista de la historia del país). Narra 
la historia de un padre soltero con discapacidad mental que un día es acusado injustamente por violación y 
asesinato de una niña, cayendo sobre él una condena que le separa completamente de su hija, de seis años.  

                                                             
6 K-pop es la abreviatura por la que se conoce al género musical surcoreano más comercial.  

El elenco protagonista en un cartel promocional deComic 8. 
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A partir de aquí, Lee Hwan-kyung traza un calculado desarrollo, 
alternando con bastante efectividad el más emotivo drama con la comedia 
en su sentido más deliberado. El objetivo último es conseguir que el 
espectador llore y se carcajee alternativamente y a partes iguales, algo que 
no es difícil si se entra desde el primer momento en la película. La notable 
labor actoral (especialmente la del protagonista, que consigue no caer en 
la sobreactuación de la discapacidad y construir un personaje entrañable y 
creíble) permite esa complicidad con el espectador.  

A su vez, el desarrollo de la investigación criminal supone una afilada 
crítica al tratamiento de los casos más mediáticos, no solo en Corea del Sur, 
sino extrapolable al resto del mundo: la condena de la opinión pública es 
la primera que recae sobre los hombros de Lee Yong-gu, y a partir de ahí, 
comienza el calvario de una familia separada.  

No obstante, el cautiverio de Lee Yong-gu se verá aliviado, en cierta 
medida, cuando entable amistad con sus compañeros de celda, que le 
permitirán reunirse clandestinamente con su hija. A partir de ese 
momento se forjará una entrañable relación entre todos los prisioneros de 
la celda 7.  

 

NORTE. THE END OF HISTORY, Lav Díaz, Filipinas, 2014 .  

La película más  extensa proyectada en el festival, con 250 minutos (muy 

lejos de los 171 de Seven weeks) es un drama filipino concebido con la 

claridad y la simplicidad como bazas principales, un retrato fiel de la 

realidad filipina a través de una trágica historia de violencia, amor y odio 

que trasciende más allá del contexto en el que se desarrolla. Tampoco 

exenta de un fuerte componente onírico, son los detalles cotidianos los 

que cohesionan ambos mundos.  

La acción se desarrolla en la provincia de Ilocos Norte (de ahí parte del 
título). Allí conocemos a Fabián, un estudiante concienciado con la 
realidad filipina, que reflexiona sobre las nefastas consecuencias que la 
victoria del capitalismo y la democracia liberal occidentales han tenido 
sobre Filipinas, especialmente la corrupción y complacencia de las 
clases dirigentes; y aboga por un estallido revolucionario violento que 
devuelva la justicia al pueblo. Esta convicción idealista termina 
conduciendo a Fabián a cometer un crimen, del que es acusado Joaquín, 
por estar ambos relacionados con la víctima. 

La base del argumento no deja de ser una versión del clásico de la 
literatura rusa Crimen y castigo , subrayando en cierto modo su vigencia, y poniendo el foco en la situación 
económica del país filipino, que empuja a sus trabajadores a emigrar para poder así mantener a su familia.7 
Por un lado, Fabián sufre en sus carnes esta ausencia de miembros de su familia, y por otro lado, la esposa de 
Joaquín lamenta que si éste hubiera hecho caso a quienes le aconsejaban buscar trabajo en el extranjero, 
seguramente no estaría enfrentándose al calvario de una acusación injusta.  

Además de éstas, la sección oficial se completaba con The Journey, de Keng Guan Chiu (Malasia), 500 miles , 

de Ashlee Jensen (Australia), Ankohn  Dekhi, de Rajat Kapoo (India) y 3.50, de Chhay Bora (Singapur). The 

Journey  reflexiona sobre el choque cultural, a través de una pareja de muy distinta procedencia. 500 miles , 

la propuesta australiana a concurso (la cinematografía australiana ha estado representada además por dos 

películas en la Sección Panorama) es una historia de los bajos fondos sobre las posibilidades de redención 

                                                             
7 Una denuncia social muy presente en el cine filipino, como ya pudo verse en su día con la crítica de Metro Manila.  

Uno de los muchos carteles 
promocionales de Miracle in cell 7. 

Cartel de Norte. The end of history. 

http://revistacultural.ecosdeasia.com/wp-content/uploads/2014/11/miracle.jpg
http://revistacultural.ecosdeasia.com/wp-content/uploads/2014/11/norte.jpg


[REVISTA ECOS DE ASIA / Nº 10] Noviembre de 2014 

 

Revista Ecos de Asia / REVISTACULTURAL.ECOSDEASIA.COM / Noviembre 2014 Página 13 

que pueden tener los personajes atrapados en el 

mundo marginal. En Ankohn  Dekhi se presenta un 

drama familiar en torno a Raje Bauji, un hombre que 

descubre que su hija se está viendo con un joven de 

mala reputación, y junto a su familia, debe deliberar 

de qué manera se enfrentarán a la situación. 3.50, 

ambientada en Camboya, constituye un reflejo del 

mundo de la prostitución a través de Jora, una 

adolescente que ha sido vendida para ser explotada 

sexualmente.  

El jurado, compuesto por Lluis Bonet Mojica (crítico 
de cine), Enrique Galcerán (CineAsia), Alfons Mas (Cines Boliche) y los cineastas Javier Martín Dominguez 
y Mireia Ros, ha decidido que se erija como ganadora la afgana Wajma , otorgando menciones a The Owners 
y a Norte. The End of History . El jurado joven, formado por estudiantes de cine de las diferentes escuelas de 
Barcelona, ha coincidido en la concesión del premio, quedando la cinta de Barmak Akram unánimemente 
reconocida, mientras que las menciones del jurado joven han ido a parar a las iraníes Sun Station y Snow, 
quedando reforzado así el deseo de reivindicación del cine iraní que se planteaba en el festival con la inclusión 
de seis títulos de esta cinematografía. Los detalles de los fallos del jurado pueden verse en la web de Casa 
Asia.   

 

 

El veterano cineasta japonés Nobuhiko Obayashi (1939)8 
propone en su último trabajo una historia 
aparentemente simple: una familia se reúne con motivo 
de la muerte del abuelo, para compartir el duelo. Como 
es habitual ante esta premisa, la muerte del familiar sirve 
para unir a unos parientes cuyas relaciones se han 
distanciado y enfriado, plagadas de conflictos y de 
secretos, que habitualmente el fallecimiento evidencia o 
saca a la luz, y es la resolución de estos conflictos lo que 
mueve la trama y genera una historia que contar. 

Seven weeks9 es todo eso, es cierto, pero los conflictos se 
enredan de manera particularmente compleja y su 

                                                             
8 Nobuhiko Obayashi es un reconocido director nipón que se inició en los años sesenta dentro de la realización experimental, 
aunque a partir de finales de los setenta comenzó a dirigir y escribir películas que se adecuaban más a los circuitos tradicionales, 
dedicándose también a la realización de anuncios para televisión. Entre su filmografía pueden encontrarse obras como la cinta de 
terror Hausu (1977), Toki o Kakeru Shôjo (1983, una de las más destacadas adaptaciones, junto con la versión anime ςconocida en 
España como La chica que saltaba a través del tiempoς, de la novela homónima) o Sada (1998, basada en la popular historia de 
Sada Abe, la mujer que en 1936 practicó asfixia erótica a su amante y después le rebanó los genitales). También quedó a su cargo 
la dirección del videoclip de So Long! para el grupo idol nipón AKB48. 
9 El título hace referencia a la tradición sintoísta, según la cual, una semana después de la muerte debe celebrarse un banquete 
en honor del difunto, y siete semanas después de la muerte sus allegados realizan otra ceremonia similar que supone la despedida 

No no nanananoka (Seven weeks). Siete 

semanas de luto por un cine japon®s m§s 

vivo que nunca.      Por Carolina Plou 

Nobuhiko Obayashi (fuente: Midnight Eye). 

Wajma recibió los premios del jurado y del jurado joven. 

http://www.casaasia.es/noticia/detalle/214366-la-pelicula-afgana-wajma-gana-el-premio-a-la-mejor-pelicula-del-casa-asia-film-week
http://www.casaasia.es/noticia/detalle/214366-la-pelicula-afgana-wajma-gana-el-premio-a-la-mejor-pelicula-del-casa-asia-film-week
https://www.youtube.com/watch?v=eZ4jYWQh7tE
http://revistacultural.ecosdeasia.com/wp-content/uploads/2014/11/seven-weeks-1.jpg
http://www.midnighteye.com/features/nobuhiko-obayashi-vagabond-of-time/
http://revistacultural.ecosdeasia.com/wp-content/uploads/2014/11/Wajma.jpg
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desarrollo y solución se ejecutan con soltura y verosimilitud. Debe 
partirse de la base de que nos encontramos ante un metraje 
particularmente la rgo, con una duración de 171 minutos, mucho 
mayor de lo habitual. Esta característica de la cinta es a la vez un 
acierto y un problema: el acierto permite un ritmo pausado, un 
deleite estético y la acentuación de la intriga que generan los 
misterios familiares. El problema se traduce en una explicitación 
excesiva de los diversos mensajes que la película quiere 
transmitir. Y es que éste puede que sea su mayor defecto: querer 
aleccionar en función de todo el pasado reciente de Japón. Como 
suele decirse, ñquien mucho abarca, poco aprietaò, y esto (en 
parte) termina sucediendo en Seven weeks. Las distintas 
moralejas se entremezclan y diluyen, perdiendo fuerza 
precisamente por mostrarse en conjunto. 

La película comienza con una pequeña introducción 
homenajeando a Hyoji Suzuki, alma máter de la Hoshi no 
Furusato Ashibetsu Eiga Gakko,10 a la que sigue una secuencia de 
créditos iniciales casi onírica, en la que unos dispares personajes 
interpretan una melodía que se repetirá de manera constante a lo 
largo del metraje, siempre tocada por esta peculiar banda de 
música que procesiona por los escenarios de la película, 
conectando los dos mundos, el físico y el de los espíritus. 

La historia de Seven weeks es la historia de Mitsuo 
Suzuki. Al comienzo, su nieta llega a la casa en la que 
ambos viven. Con total normalidad habla con él 
mientras se va despojando del abrigo y de la compra, 
pero al llegar a la cocina y notar la cafetera 
excesivamente caliente se percata de que algo no va 
bien, corre a la habitación de su abuelo y en un primer 
momento lo ve pintando, en su sitio habitual, pero 
acto seguido, se da cuenta de que en realidad Mitsuo 
está en una mecedora, desplomado, y que ha sufrido 
un derrame. Este primer episodio ya presenta el juego 
con lo real y lo sobrenatural que se desarrollará 
durante todo el film: Mitsuo aparecerá, bien como 
narrador o como fantasma, y su figura irá cobrando 
intensidad y protagonismo conforme se sucedan los 
diferentes capítulos en los que se divide la trama. 

La breve estancia de Mitsuo en el hospital, hasta su 
fallecimiento, a las 14:46 del 11 de marzo de 2013, 
supone una primera reunión de una familia marcada 
por la muerte: los hijos de Mitsuo fallecieron años 
atrás, de manera que se congregan ante su lecho su 
hermana, sus cuatro nietos, su biznieta y una 
misteriosa mujer, Nobuko Shimizu, que será recibida 
con diferentes reacciones y un silencio absoluto sobre 
su pasado, preparando el terreno para desvelar la 
relación de Nobuko con la familia Suzuki. 

En la sucesión de acontecimientos en torno a la muerte y al funeral de Mitsuo, y en los numerosos flashbacks, 
se irán vertiendo claves que preparan el terreno a uno de los capítulos finales, en el que se desentraña el 

                                                             
definitiva, en la cual el espíritu del difunto, que hasta ese momento había vagado por la tierra, abandona el mundo terrenal. Aquí 
puede verse un tráiler de la película. 
10 http://ajw.asahi.com/article/behind_news/social_affairs/AJ201307180005 

Cartel de la película. 

El personaje de Mitsuo Suzuki, en uno de los flashbacks. 

La misteriosa mujer, Nobuko Shimizu. 

https://www.youtube.com/watch?v=NDZ6bqC-NmY
http://ajw.asahi.com/article/behind_news/social_affairs/AJ201307180005
http://revistacultural.ecosdeasia.com/wp-content/uploads/2014/11/seven-weeks-2.jpg
http://revistacultural.ecosdeasia.com/wp-content/uploads/2014/11/seven-weeks-5.png
http://revistacultural.ecosdeasia.com/wp-content/uploads/2014/11/seven-weeks-4.png
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episodio del pasado de Mitsuo que le marcó de por 
vida: la Guerra del Pacífico y su viaje a Sajalín, justo 
el día del ataque al puerto de Toro.11  Tras este 
paréntesis, tiene lugar la despedida definitiva de 
Mitsuo, con un banquete íntimo en el que su familia 
se reúne transcurridas siete semanas de su muerte. 

El tono empleado para aproximarse a la historia es 
variable, y puede entenderse como paralelo al 
desarrollo de un proceso de luto. En un primer 
momento, con la muerte de Mitsuo a punto de 
suceder, pero asimilada por sus familiares, se 
produce un reencuentro entre ellos apresurado y con matices cómicos, que perdurarán pero poco a poco irán 
desapareciendo conforme la familia asimile el suceso y el espectador haya terminado de adentrarse en la 
historia. Para el espectador occidental, salvando las distancias, es fácil en un principio establecer paralelismos 
entre la premisa de Seven weeks y la oscarizada Despedidas (Okuribito , 2008), sin embargo ambas obras 
tienen intereses y objetivos diferentes, y solo comparten la muerte como motor de sus argumentos. 

En el plano visual, destaca una fotografía muy cuidada 
para construir una atmósfera particular y cambiant e, 
que atrapa al espectador. Al mismo tiempo, crea un 
ambiente en el que se deja la puerta abierta a la 
interacción con el mundo fantasmal, tanto las visiones 
de algunos personajes, como las ilusiones o la propia 
presencia de Mitsuo como narrador o como personaje 
activo desdibujan la frontera entre ambos mundos. 

El flashback a 1945 resulta el más experimental, con 
fantasías visuales que rozan el surrealismo y tratan de 
eludir la violencia física de la guerra, que no se 
muestra de manera explícita sino con estallidos de 
color y poesía, en claro contraste con la violencia psicológica, que se muestra de manera descarnada. También 
el planteamiento del mismo es arriesgado: Mitsuo, anciano, habla desde su hogar, desde la terraza en la que 
pintaba, mientras tras él desfilan los personajes de su juventud, incluido él mismo en su versión joven, con 
diferentes atavíos en función de los acontecimientos por los que están pasando en cada momento de la 
narración. Este capítulo de la narración permite atar numerosos cabos, desvelar algunas cuestiones que el 
espectador ya podía deducir, y confirmar las sospechas, con un protagonista que rompe la cuarta pared para 
dirigirse cara a cara al espectador y contarle parte de su historia sin secretos. Aunque arriesgado, el capítulo 
funciona dentro de la película, ya que subraya estéticamente el corte temporal (la acción se traslada a 1945) 
y temático (el peso argumental se desplaza aquí de la familia Suzuki y del misterio de Nobuko al secreto y 
desconocido pasado de Mitsuo). 

Finalmente, y sin entrar en desvelar la trama, debe 
destacarse un final un tanto errático, diluido y quizás 
excesivamente largo, consecuencia de querer 
subrayar los mensajes del film y plantearlos 
explícitamente, reforzando (quizás demasiado) la 
forma sutil en la que se habían dejado caer a lo largo 
de toda la película. Además, la mezcolanza de 
mensajes de distinto origen y calado convierte a 
algunos de ellos en accesorios, de modo que su 
explicitación directa resulta excesiva y forzada. Tal es 
el caso, por ejemplo, del mensaje ecologista que hace 
referencia directa al desastre de Fukushima y aboga 
por el empleo de energías renovables, un mensaje 
que, pese a ser loable, se inserta en la película un 

                                                             
11 Algunos datos sobre la ocupación de Sajalín, aquí. 

La familia Suzuki, reunida para el funeral de Mitsuo. 

El capítulo correspondiente al flashback de 1945 rompe 
absolutamente con la cuarta pared. 

Fotograma de un momento del final, la despedida definitiva de 
Mitsuo, con la orquesta al fondo. 

http://www.eurasia1945.com/batallas/contienda/ocupacion-de-sajalin/
http://revistacultural.ecosdeasia.com/wp-content/uploads/2014/11/seven-weeks-7.png
http://revistacultural.ecosdeasia.com/wp-content/uploads/2014/11/seven-weeks-6.png
http://revistacultural.ecosdeasia.com/wp-content/uploads/2014/11/seven-weeks.jpg
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tanto de refilón (a través de uno de los nietos, que trabaja en una central nuclear en proceso de 
desmantelamiento) y concluye con un breve discurso a favor del programa de energías renovables de 
Hokkaido. A pesar de todo, el final es correcto, cerrando todo lo que era necesario cerrar, y también dejando 
en el aire cuestiones sobrenaturales sobre las que no cabía explicación. 

Seven weeks es una película de 2014 que se ha exhibido por primera vez en España en el contexto del Casa 
Asia Film Week, festival que se celebra del 11 al 16 de noviembre en los Cines Girona de Barcelona. Fue la 
cinta inaugural que dio el pistoletazo de salida al festival, el martes 11, y está previsto un segundo pase el 
domingo 16. 

 

 

 

La especial afinidad que posee Barcelona con la cultura asiática no es novedad. Hemos podido verlo en 
numerosas ocasiones, a través de exposiciones y otras actividades que se han ido celebrando en la Ciudad 
Condal. El ejemplo más reciente lo tenemos en el Casa Asia Film Week, al que estamos dedicando estos días. 

En el contexto del festival, el domingo se proyectó, en sesión especial, El llanto de la gacela , en el que 
Barcelona se convertía en protagonista activa de las relaciones con Asia. Bajo este enigmático título, la 
mexicana Maritza García presentaba un documental sobre la vida de la comunidad pakistaní en el céntrico 
barrio del Raval. 

La obra comenzaba en 2003, siguiendo el diario Hamwatan , primer periódico en lengua urdu publicado en 
Barcelona y pieza fundamental en la cohesión de la comunidad. Este diario servía como presentación del 
escenario en el que se centraría la cinta, que rápidamente nos presentaba a sus protagonistas. Tres historias 
diferentes que tenían como punto en común la inmigración a Barcelona, y que se aglutinaban en torno a 
lasmushara  o reuniones de poesía. 

El primero de los protagonistas es Wajid, un joven cuyo 
testimonio nos acerca a la idiosincrasia del modelo familiar 
pakistaní. Se nos presenta como un joven lleno de sueños, la 
suya es quizás la menos melancólica de las tres historias. El 
segundo protagonista es Bahadur Hussein, un hombre con 
una dramática historia a sus espaldas: era abogado, pero su 
posicionamiento profesional en una sociedad dividida entre 
suníes y Sipah e Sahaba le hizo incluso recibir amenazas de 
muerte. Vino a España con la idea de lograr un futuro mejor, 
poder montar un negocio propio y quizás regresar o poder 
traer a su familia. El tercer personaje es Mohamed. 
Procedente de la zona india del Punyab,12 las deudas le 
hicieron cruzar un continen te hasta llegar a Barcelona. Su 
testimonio es una desgarradora historia de supervivencia 
marcada por la tragedia. 

El documental se cierra en 2013, con una nueva visita a los tres protagonistas, dejando un agridulce sabor en 
el espectador por los trágicos acontecimientos que se han sucedido a lo largo de la década. Los casos de 

                                                             
12 El Punyab es una región geográfica comprendida en Pakistán e India. 

El llanto de la gacela. Un conmovedor 

documental sobre la comunidad pakistan² 

de Barcelona.       Por Carolina Plou 

Bahadur Hussein. 

http://revistacultural.ecosdeasia.com/wp-content/uploads/2014/11/llanto-2.jpg
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Hussein y Mohamed evidencian el dolor de las familias rotas, y si bien el de Wajid resulta más optimista, por 
su juventud, los otros dos son especialmente conmovedores ante la crudeza de su soledad. Sin embargo, todos 
ellos han encontrado consuelo mutuo y apoyo en las mushara , reuniones poéticas en las que leen sus 
creaciones, cargadas de nostalgia, y en las que se reafirma su identidad, ante el temor de que ésta se diluya 
con la inmersi·n en la nueva sociedad que les ha acogido, ñel temor a reinventarse en el exilioò. 

Y es que, en el fondo, la poesía es el verdadero protagonista 
de este documental, que pretende, en primer lugar, romper 
un prejuicio: esta comunidad de inmigrantes, que muchas 
veces se identifican en Barcelona como regentes de 
locutorios o tiendas abiertas a horas intempestivas y 
prácticamente analfabetos, poseen historias detrás, no 
provienen únicamente de los bajos fondos, y en los casos de 
la primera generación, han vivido en condiciones 
especialmente duras. Las mushara  abren además la puerta 
a una aproximación cultural, a través de la poesía, que llega 
a convertirse en una forma de vida. El título,  El llanto de la 
gacela, hace referencia a una forma poética, la gacela, 
llamada así por su similitud con el lamento de estos 
antílopes. El documental es un canto por los que tanto han 
sufrido en el exilio, especialmente, la primera generación de 
pakistaníes, un llanto desesperado por la soledad de haber 
dejado todo atrás. 

La visión de Maritza García es especialmente sensible, por un lado, por el paralelismo entre la comunidad 
mostrada y su propia situación: de origen mexicano, Maritza vino a estudiar a Barcelona y finalmente se 
estableció aquí, lejos de su patria, cuestionando su identidad. Por otro lado, por el esfuerzo en mostrar la 
fragilidad y lo ñfemeninoò de un mundo masculino tan cerrado y connotado de estereotipos. 

Además, el documental es el nacimiento de una reivindicación de la traducción de la poesía urdu. Esta 
cuestión se reafirmó en el coloquio posterior, primero, de mano de la directora, que subrayó la dificultad que 
había tenido a la hora de adaptar las gacelas que aparecen en el documental para que conservasen la rima, la 
belleza y el significado (labor para la que recurrió a dos poetas, Oriol Izquierdo para la versión catalana y 
Alberto Ruiz Sánchez, discípulo de Octavio Paz, para la 
castellana), y después, a través del alegato de algunos miembros 
de la comunidad pakistaní presentes en la proyección, que 
reivindicaron la figura de Allama Iqbal, poeta que en los años 
treinta del siglo XX escribió un libro de poesía en urdu inspirado 
en los viajes que había realizado por España, destacándolo como 
un desconocido puente entre ambas culturas. El coloquio culminó 
con el agradecimiento unánime de la comunidad pakistaní a la 
directora, por la gran labor de visibilidad que ha realizado con este 
acertado documental. 

Si no tuvieron ocasión de verlo, en breve tendrán una nueva 
oportunidad, esta vez en el contexto de otro ciclo de gran interés: 
Visiones del Islam, II Festival de cine y cultura islámica de 
Barcelona, que se celebrará los días 27 al 30 de noviembre en los 
Cines Girona. Este evento parte de una premisa necesaria y 
obligada: ofrecer una visión del Islam alejada del estereotipo 
imperante como religión violenta e intolerante y tender puentes 
para la comprensión que permita una convivencia cordial. 

Para ello, se ha planteado, en esta segunda edición, un programa 
que incluye dos largometrajes, cuatro documentales, dos 
conferencias y dos conciertos, repartidos en cuatro días 
articulados por distintos hilos conductores. El festi val se 
inaugurará el jueves 27 con la proyección de El hijo del otro 

Mohamed, leyendo una de sus obras poéticas en una 
mushara. 

Cartel del ciclo ±ƛǎƛƻƴǎ ŘŜ ƭΩLǎƭŀƳ, donde se volverá a 
proyectar el documental. 

http://revistacultural.ecosdeasia.com/wp-content/uploads/2014/11/llanto-1.jpg
http://revistacultural.ecosdeasia.com/wp-content/uploads/2014/11/cartel.jpg
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(Lorraine Levy, Francia, 2012), una reflexión sobre la identidad individual. El viernes 28 tendrá lugar una 
sesión doble dedicada a las relaciones entre el Islam y Cataluña, especialmente a través de la comunidad 
pakistaní, con las cintas El reino de Mr. Edhi  (Amélie Saillez, coproducción Bélgica-España, 2012) y El llanto 
de la gacela (en su versión catalana, El plor de la gasela), ambas con la presencia de sus directoras. El tema 
escogido para el día 29 es el viaje, de gran importancia para la cultura islámica. Será el día más intenso, que 
comenzará con la proyección de El camino a La Meca. El viaje de Muhammad Asad  (Georg Misch, Austria, 
2008). A continuación Dídac P. Lagarriga impartirá la conferencia La peregrinació: aprenentatge en 
moviment , seguirá una segunda película, El largo viaje (Ismaël Ferroukhi, coproducción Marruecos-Francia, 
2004) y la jornada concluirá con un concierto a cargo de Gnawa Beat. El domingo, el festival se cerrará con 
una jornada dedicada a la figura andalusí de Ibn Arabi, con una conferencia impartida por Miguel Valls y 
Jaume Flaquer, titulada  Ibn Arabi i lôesplendor dôAl-Àndalus ; una película, Ibn Arabi, el esplendor de Al -
Andalus  (Miguel Valls, España, 2011) y un concierto-recital de poesía. El programa detallado y los horarios 
(en catalán) pueden consultarse aquí. Pero si no tienen oportunidad de acercarse, también pueden verlo en 
su versión catalana a través del servicio A la carta de la web de TV3. 

 

 
 

 

El 17 de septiembre de 2014 llegó por fin a España el DVD13 de la película El profesor Layton y la diva eterna  
(Reiton-kyƬju to Eien no Utahime) estrenada ya en los cines japoneses en diciembre de 2009. Dicha película 
ha sido proyectada en el Casa Asia Film Week, el pasado domingo 16 en sesión matinal. Basada en el popular 
videojuego de El profesor Layton ,14 lo cierto es que las semejanzas con el mismo son notables, recogiendo 
del mismo no solo los personajes; sino también la música y los puzles. 

En esta ocasión vemos como a 
Layton y Luke se une Emmy, 
emprendiendo los tres una 
trepidante aventura para conocer a 
una antigua alumna del profesor, 
Janice Quatlane, la cual se había 
convertido en una exitosa cantante 
de ópera. Ésta asegura que una vieja 
amiga, Melina, que había fallecido 
un año antes; se había reencarnado 
en el cuerpo de una niña de siete 
años y había encontrado la vida 
eterna. En su viaje, Layton, Luke y 
Janice quedan atrapados en el 
barco Crown Petone, por lo que se ven obligados a cooperar en los siniestros planes de su dueño. Mientras 
tanto Emmy investiga las extrañas desapariciones de niños ocurridas en Londres. 
 
Con una duración de más de hora y media, contó con los guiones de Akihiro Hino  y Aya Matsui, mientras que 
la banda sonora fue compuesta por Tomohito Ni shiura y Tsuneyoshi Saito. De hecho la relevancia y el éxito 

                                                             
13 Dos versiones: normal en formato DVD y Edición Coleccionista BD+2DVD+Libro de 24 páginas. 
14 Se trata de una serie de videojuegos de misterio y puzles, cuyos protagonistas son Layton y su ayudante Luke, a los cuales en 
ocasiones se une Emmy, la asistente personal del profesor. La primera trilogía cuenta tres aventuras de Luke y el profesor, mientras 
que; tanto la segunda como la película, cuentan como ambos se conocieron. En cada juego hay que resolver un misterios 
explorando las ciudades y hablando con los ciudadanos, así como resolviendo pruebas y acertijos que se van planteando a lo largo 
del mismo. 

El profesor Layton y la diva eterna 

(2009).          Por Ana Asión 

El profesor Layton y la diva eterna. 

http://oozebap.org/visions/visions-programa.pdf
http://www.tv3.cat/3alacarta/#/videos/5074231
http://revistacultural.ecosdeasia.com/wp-content/uploads/2014/11/layton.jpg
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de la misma hizo que se lanzaran en Japón dos álbumes con la música de la película: uno titulado The Eternal 
Diva: Janice Quatlane  (que contiene todas las canciones vocales) y el otro Layton Kyoj u To Eien no Utahime 
Original Soundtrack , (que contiene la música principal de la película). La mayor parte de este último disco 
son versiones de las canciones de los primeros cuatro 
juegos. Sin embargo, a diferencia de en los juegos, una 
orquesta real se utilizó para crear la mayoría de la música. 

La estupenda animación de la que hace gala la película, 
entre otras virtudes de la misma, hace que no solo esté 
destinada a un público infantil; sino que serán muchos los 
adultos que disfrutarán con este largometraje (sobre todo 
si tuvieron la suerte de toparse anteriormente con los 
videojuegos). Todos ellos tendrán la oportunidad de 
intentar descifrar unos puzles ingeniosos y divertidos, 
perfectamente dispuestos a lo largo de todo el film, puesto 
que conectan perfectamente con el argumento del mismo. 
 
En definitiva, no s encontramos ante una película que 
contiene todos los ingredientes del archiconocido 
videojuego, y que, al más puro estilo Saw, introduce al 
espectador en los más sorprendentes y, en ocasiones 
arduos, enigmas del profesor Layton. 

 
 
 

 
 
Hemos hablado largo y tendido de lo que ha sido la Sección Oficial  del Casa Asia Film  Week, aunque ésta 
apenas ha constituido aproximadamente la mitad de las proyecciones del festival. También hemos prestado 
atención a un par de proyecciones pertenecientes a las Sesiones Especiales (El profesor  Layton  y El llanto  de 
la gacela). Sin embargo, hasta ahora no habíamos dedicado espacio a hablar de la Sección Panorama, que 
agrupaba el más nutrido grupo de películas, con diecinueve proyecciones. 
 
Lamentablemente, y como ya mencionamos en el repaso a la Sección Oficial, los horarios solapados muchas 
veces nos pusieron en la difícil tesitura de elegir entre muy atractivos títulos, primando el criterio de acudir 
a la Sección Oficial siempre que nos fuera posible. Aunque es indudable que esta programación de 
proyecciones simultáneas era necesaria a nivel organizativo, y no deja de ser el sistema habitual de los 
festivales de referencia (un lugar al que el CAFW puede aspirar con facilidad, si se mantiene la línea de trabajo 
y la calidad de las proyecciones), tampoco podemos dejar pasar la oportunidad de reivindicar, como 
espectadores, que de cara al futuro se pudiera plantear un horario más flexible, quizás ampliando los días de 
proyección, o incluyendo varias sesiones para algunas de las películas que puedan resultar del máximo interés 
(como ya ocurrió en esta edición con Seven weeks, película que inauguró el festival el martes 11, y que volvió 
a exhibirse el domingo 16, como cierre de la sección oficial). 

En cualquier caso, debe alabarse el esfuerzo llevado a cabo a la hora de construir la parrilla del festival, ya 
que ha requerido de verdaderos malabarismos para poder jugar con la duración de las películas y a la vez 
ofrecer siempre alternativas muy dispares para cubrir todos los gustos. Y es que, dentro de lo complicado que 
podía ser elegir entre las propuestas que se proyectaban en cada franja horaria, las opciones estaban 
repartidas para que coincidiesen películas muy diferentes que permitiesen una elección fácil en función del 
g®nero, del estilo, del pa²s de origené 

Secci·n Panorama del CAFW2014. Algunas 

notas y reflexiones finales.   Por Carolina Plou 

Para saber más: 

¶ Película completa El profesor Layton y la 
diva eterna en youtube. 

¶ Web oficial de la película (en japonés). 

¶ Ficha de El profesor Layton y la diva 
eterna en Filmaffinity . 

¶ El profesor Layton y la diva 
eterna en Hobby Consolas. 

¶ El profesor Layton y la diva 
eterna en Profesor Layton Wiki. 

 

https://www.youtube.com/watch?v=_LfnasG_Hdk
http://www.layton-movie.jp/
http://www.filmaffinity.com/es/film380464.html
http://www.hobbyconsolas.com/noticias/profesor-layton-diva-eterna-septiembre-79234
http://es.layton.wikia.com/wiki/El_profesor_Layton_y_la_Diva_Eterna
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A pesar de todo, desde Ecos de Asia nos las apañamos para escaparnos también a alguna proyección de la 
Sección Panorama. Y aunque solo pudimos ver cuatro de la casi veintena de títulos, es de justicia que 
concluyamos este repaso a lo que ha sido el Casa Asia Film Week realizando también un pequeño comentario 
sobre ellos antes de lanzarnos a las conclusiones finales. 
 
GIOVANNIôS ISLAND , Mizuho  Nishikubo,  Japón,  2014.  
Una de las dos películas de animación presentes en el 
festival, Giovanniôs Island  ha sido uno de los estrenos 
más aclamados del año. Presente en una docena de 
festivales de renombre internacional (entre ellos, la 
pasada edición de Sitges) ha recibido numerosos 
galardones y reconocimientos. 
 
Sorprendentemente, comparte ambientación con otra 
de las películas japonesas presentadas, la cinta a 
concurso, Seven weeks. En este caso, la película 
comienza con el día a día de la isla de Sajalín en los 
últimos momentos de la Guerra del Pacífico, así como 
la ocupación rusa iniciada a partir de la rendición de 
Japón, todo ello a través de los ojos de dos niños japoneses, Junpei y Kanta (apodados Giovanni y 
Campanella, por el relatoEl tren  nocturno  de la Vía Láctea, de Kenji Miyazawa, presente durante toda la 
narración) que entablan amistad con una niña rusa, Tanya, a pesar de las reticencias iniciales, mientras su 
familia trata  como puede de sobrevivir durante la ocupación. 
 
El tiempo y la convivencia en la pequeña localidad hacen que, poco a poco, la integración rusa vaya 
convirtiéndose en algo natural, especialmente en el colegio, donde ambos grupos comparten canciones (la 
rusa Katiusa , junto a un tema tradicional japonés, comienzan como símbolo del enfrentamiento entre ambos, 
para pasar a ser entonados por unos y otros indistintamente), un símbolo de una lenta unificación cultural. 
No obstante, esta afinidad que progresivamente van adquiriendo los escolares no es, aunque a veces lo 
parezca, un signo de idílica convivencia entre ambas comunidades. 

La dura realidad a la que los niños Junpei y Kanta, tienen que hacer frente se ve suavizada por las 
ensoñaciones y los juegos con los únicos juguetes que poseen, un par de pequeñas locomotoras que en los 
sueños de Junpei se convierten en grandes trenes espaciales que recorren el firmamento. Ese amor por los 
trenes sirve de consuelo a los pequeños hermanos cuando la situación, recrudecida, conduce a todos los 
habitantes de la isla a un campo de internamiento, que no será ni mucho menos la única penuria que los 
muchachos tendrán que sufrir antes de llegar a un demoledor desenlace que, sin embargo, deja abierto un 
atisbo de esperanza. 

Una animación entrañable, estilísticamente a medio camino entre los animes de las décadas de 1980 y 1990 
y las obras de Studio Ghibli, dulcifica un duro relato sobre un episodio histórico particularmente traumático 
para Japón. El apartado visual resulta muy interesante, con fondos y planos panorámicos que parecen más 
propios del art  concept que de la versión definitiva de la película, combinados con las sencillas pero 
espectaculares escenas oníricas ambientadas en un estrellado cielo. 
 
 
CAPITÁN  HARLOCK:  EL  PI RATA  ESPACIAL , Shinji  Aramaki,  Japón,  2013.  
A finales de los años setenta, vio la luz un manga que 
pronto marcó a toda una generación de japoneses. Su 
posterior adaptación a anime  favoreció que 
traspasase fronteras, y llegó a España de manos de 
algunas televisiones autonómicas, logrando gran 
popularidad, al igual que en otros lugares de Europa 
(como Italia o Francia).  Capitán  Harlock , como se la 
conoció aquí, ha sido uno de esos nombres míticos 
que se han mantenido en el imaginario de los 
seguidores del manga y anime . Tras muchos años 
perdurando únicamente en la memoria de los aficionados, en 2013 se produjo el esperado retorno, ni más ni 

Junpei y Kanta, protagonistas de DƛƻǾŀƴƴƛΩǎ LǎƭŀƴŘ. 

Capitán Harlock: El Pirata Espacial. 

http://revistacultural.ecosdeasia.com/wp-content/uploads/2014/11/giovanni.jpg
http://revistacultural.ecosdeasia.com/wp-content/uploads/2014/11/space.png
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menos que en la gran pantalla. La recuperación de esta serie que tantos asociaban a su infancia supuso un 
auténtico bombazo, pero también, como es lógico cuando ocurren este tipo de acontecimientos, provocó 
ciertas reticencias entre aquellos fans que temían que un lavado de cara pudiera haberla estropeado. 
Aunque desde aquí no podemos establecer comparaciones, puesto que no somos tan conocedores de la serie 
original, lo que sí podemos hacer es reconocer la espectacularidad técnica y visual de la película, obtenida 
gracias al empleo del CGI, es decir, realizada íntegramente en ordenador. La calidad de las texturas hace que, 
en ocasiones, entre la duda de si lo que se está viendo es imagen real o animación digital. Igualmente, los 
personajes están diseñados de una manera realista, más alejada de la estética manga que otras producciones 
enteramente realizadas por ordenador. Este diseño de personajes puede traer a la memoria, por ejemplo, la 
película de Final  Fantasy  (titulada en España Final  Fantasy,  La fuerza interior ), pionera en el uso de la 
técnica CGI para la recreación de humanos de apariencia estéticamente realista. Sin embargo, en esta ocasión, 
la calidad es notablemente superior, cosa lógica si tenemos en cuenta los doce años que separan ambas 
películas y los progresos que en esta década se han producido en este sentido. 
 
Capitán  Harlock:  El Pirata  Espacial es una space opera ambientada a finales del tercer milenio, cuando la 
humanidad se encuentra dispersa en multitud de colonias interplanetarias. Muestra un momento decadente 
en el que se ha abandonado todo interés por explorar el espacio. En un pasado cercano, la falta de recursos 
obligó a muchos colonos a volver a la Tierra, sin embargo, esto generó una amenaza de superpoblación que 
desemboc· en la llamada ñguerra de Regreso al Hogarò, conflicto resuelto a trav®s de la proclamaci·n del 
planeta como un lugar sagrado que no puede ser habitado por humanos, llevada a cabo por Coalición Gaia y 
su autoritario gobierno.  

En este contexto, el Capitán Harlock, junto con su tripulación de almas rebeldes y ansiosas de libertad, 
lucharán a bordo del Arcadia para conseguir hacer frente a la Coalición Gaia y conseguir, en última instancia, 
el regreso a casa. 

 

BEIJING  FLICKERS , Zhang  Yuan,  China,  2012.  

El director Zhang Yuan, perteneciente a la sexta 
generación de realizadores chinos, estrenó en 
2012 este largometraje tragicómico, que subraya 
el lado oscuro de la modernización china. San 
Bao es un joven de la gran ciudad que vive un día 
colmado de catastróficas desdichas: su novia le 
abandona, es despedido de su trabajo, su casero 
le echa de su (por otro lado) maltrecho 
apartamento. Agobiado y desesperanzado, 
decide suicidarse, aunque sus dos intentos son 
también desafortunados y únicamente le 
conducen al hospital, donde coincide con un poeta travesti y bailarín. Al salir del hospital, San Bao es 
consciente de que la situación de sus amigos es tan lamentable como la suya propia, y todos ellos tratarán, 
cada uno por su lado, de prosperar en una ciudad que les es hostil en su glamurosa prosperidad. 

Sin embargo, la visión de Pekín que se vierte en la película no está exenta de un halo romántico, que se 
entrelaza con la crítica social en un equilibrio perfecto que huye de la excesiva crudeza tanto como de la 
exagerada edulcoración. 

El tema principal, la desafección de la juventud china, entronca con la primera obra relevante del 
cineasta, Beijing  Bastards  (1993), de modo que puede percibirse como la constatación de una realidad 
intergeneracional, así como una vuelta a unos orígenes que nunca han sido abandonados del todo, ya que han 
ido aflorando, en mayor o menor medida, a lo largo de todas las producciones del autor. 
 
 
CHOCOLATE,  STRAWBERRY,  VANILLA , Stuart  Simpson,  Australia,  2013.  

El cierre del festival y fin de fiesta se produjo por todo lo alto con esta comedia negra de Stuart Simpson. 
Warren Thompson es un heladero que trabaja en una de las peores zonas de Melbourne. Su vida se vuelve 

Escena de Beijing Flickers. 

http://revistacultural.ecosdeasia.com/wp-content/uploads/2014/11/bf.jpg
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particularmente deprimente desde el atropello de su gato, aunque su rutinaria existencia no era mucho mejor 
antes del suceso. El único rayo de luz en su gris y monótona vida es la actriz Katey George, hasta el punto que 
Warren comienza a desarrollar una obsesión enfermiza por ella, algo que tendrá consecuencias inesperadas. 

La cinta arranca con un ritmo monótono, amenizado con un 
tema country  (Waiting  for  a train , de Jimmie  Rodgers) 
que subraya el cierto anacronismo que rodea a la figura de 
Warren. Sin embargo, desde el primer momento se 
incluyen algunos gags o elementos humorísticos, a medio 
camino entre lo naíf y lo gamberro, que contrastan con la 
pretendida afabilidad del personaje, constituyendo una 
baza bien jugada para presentar los derroteros por los que 
seguirá la película. Por si al espectador le quedaba alguna 
duda, ese espíritu exagerado queda patente en los planos 
(recurrentes) referidos al atropello del gato. Tanto en el 
propio momento del atropello, como un poco después en 
un flash-back (muy bien llevado), se juega con 
el gore como elemento que supuestamente debería 
ahondar en la crudeza pero concebido de manera que a 
efectos prácticos esté cargado de hilaridad, creando en el 
espectador un regusto agridulce: la carcajada es inevitable, pero con cierto remordimiento, intensificando la 
experiencia cómica. 

Una propuesta llamativa, a la vez una de las más occidentales pero con una personalidad propia muy bien 
construida, no es una comedia típica o al uso. Una pequeña joya que no deberían perderse (y en este caso, lo 
tienen relativamente fácil: acaba de salir en DVD en Reino Unido, y puede adquirirse ïeso sí, únicamente en 
versión originalï a través de conocidas plataformas digitales). 

 
El resto de la Sección Panorama se completaba con cuatro cintas iraníes (Bending the Rules, The Snow on 
the Pines, Ir anian  y Fort  he sake of Pooneh), tres afganas (BuzkashiBoys y We Came Home ïproyectadas 
conjuntamente - y The Network ), dos indonesias (Haji  Backpacker y 9 Summers, 10 Auttums ), una 
australiana (These Final  Hours ), una pakistaní (Zinda  Bhaag), una india (Humpty  Sharma Ki Dubhania ), 
una de Corea del Sur (The Face Reader), una de Singapur (Innocents) y una de Hong Kong (Firestorm ). 

Estos títulos, unidos a los de la Sección Oficial, componen un panorama muy completo y con una vocación 
clara por la reivindicación de cinematografías más desconocidas. Además de la fuerte presencia de Irán (que 
actuaba como pa²s ñinvitadoò, con la proyecci·n de seis pel²culas en total) es destacable la atenci·n que 
reciben, por ejemplo, Afganistán (cuatro películas), Indonesia (tr es), Australia (tres) o Pakistán (dos), y la 
representación de países cuyos cines resultan muy desconocidos en Occidente, como pueden ser Malasia, 
Tailandia, Kazajistán, Mongolia, Filipinas o Vietnam.  

También explica esta pretensión de ser un festival plural y alternativo (más que cumplida, como puede verse) 
la presencia sorprendentemente escasa de algunas de las cinematografías asiáticas más potentes: India y 
Japón presentan tan solo tres películas (dos y una a concurso, respectivamente), Corea del Sur dos, y China 
tan solo una (en la Sección Panorama, ninguna a concurso). De este modo, se constata la menor necesidad de 
difusión que requieren estas industrias, cuando lo esperable a priori era que éstas (y quizás alguna más) 
hubiesen copado la parrilla. Debemos, por tanto, considerarlo un acierto más de la organización, que ha 
logrado presentar una programación exquisita en cuanto a calidad, muy representativa en cuanto a geografía 
y muy coherente con el espíritu del festival. 

A tenor de todo lo que hemos podido ver estos días, solo nos queda esperar que el deseo de los organizadores 
por que el Casa Asia Film Week fuese una cita anual se convierta en una realidad que mantenga ese espíritu 
de acercamiento, el buen criterio y la calidad de los que ha hecho gala la edición de 2014. En ese sentido, el 
único cambio que deseamos para la próxima edición es que la respuesta de público sea masiva, ya que 
mientras quede una butaca libre en alguna de las salas, la afluencia de espectadores no estará haciendo 
justicia al extraordinario nivel del festival.  

  

Warren Thompson. 

https://www.youtube.com/watch?v=AOd4Ra3B10E
http://revistacultural.ecosdeasia.com/wp-content/uploads/2014/11/csv.jpg
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Con anterioridad en Ecos de Asia hemos venido tratando diversos aspectos de los castillos japoneses, cómo 
eran estas construcciones y de qué manera servían para articular el territorio . Para finalizar, en este artículo 
nos centraremos en cómo se utilizaban, tanto desde dentro como hogar y posición defensiva, como desde el 
punto de vista del atacante. 

La defensa del castillo no solamente residía en los firmes y bien mantenidos muros. Los hombres de la 
guarnición resultaban vitales. Dependiendo del tamaño del castillo, la guarnición podía ser permanente, 
estacional o una mezcla de ambas manteniendo una minúscula guardia y reforzándola en los momentos de 
necesidad. Por ejemplo en las inmediaciones del castillo de Hachigata, existían compañías que se localizaban 
a escasos kilómetros y tenían la orden de correr hacia la fortaleza en el momento que se escuchara la señal de 
socorro o de ataque. Las labores de guardia dependían también de estas compañías, que se iban relevando 
unas a otras a intervalos regulares. 
 
La vida de los samuráis en un castillo transcurría entre la realización de distintas labores y aburridas rutinas. 
Los Hôjô desarrollaron un estricto reglamento para los samuráis de la guarnición del poderoso castillo de 
Odawara. 
 
Antes de la salida del sol eran requeridos para reunirse en su zona asignada. Cuando el sonido del tambor 
señalaba el amanecer, podían abrir las puertas que comunicaban el castillo con la ciudad. Las labores de 
vigilancia duraban unas seis horas durante el día, con un parón de descanso. Las puertas debían de estar 
cerradas al ocaso, al toque de  la campana que marcaba el anochecer. Los guardias que realizaban sus tareas 
durante la noche tenían estrictas órdenes de no permitir la entrada a ningunapersonaque no llevara la 
pertinente autorización. Cuando no estaban de servicio, sus armas y armaduras se guardaban en la armería, 
en donde se les realizaba el mantenimiento adecuado, debiendo estar siempre en perfectas condiciones. Los 
Hôjô  también eran muy estrictos con todo lo relacionado a la higiene y seguridad, llegando a indicar: 

Los excrementos humanos y el estiércol de caballo se deben sacar cada día del castillo y depositar 
por lo menos a la distancia de un vuelo de flecha. Las tropas no deben de abandonar el castillo por 
razones que no sean las autorizadas. Si alguien abandona su puesto será ejecutado y la persona al 
mando será castigada severamente. Los guardias deben de estar apostados en las torres día y noche. 
Durante la noche se debe de tener el mayor cuidado para prevenir posibles incendios y ataques 
nocturnos . 

 

El Ôû Eikei Gunki, una crónica que narra las guerras que se libraron en el norte de Japón, describe las 
preparaciones extra que una guarnición debía de tener cuando se veía amenazada con un asedio. Las 
descripciones están relacionadas con la defensa del castillo de Hataya en 1600 y comandadapor Eguchi Gohei. 
En ella se destaca como se preparaba el castillo para el asalto, una vez que los atacantes cambiaron de 
estrategia cuando el primer ataque fue repelido: 

Cuando se enteró de los planes del enemigo, inmediatamente preparó los muros, cavó los fosos, 
reforzó las empalizadas, hizo acopio de flechas y armas y se dispuso a esperar el combate. La 
vanguardia de los  atacantes contaba con unos trescientos jinetes. Hizo sonar las caracolas y la 
campana de asalto. Al ver el ímpetu con el que atacaba el enemigo,  los de Hataya se lanzaron 
valientemente en su defensa con arcos y arcabuces. Setenta de los atacantes fueron muertos en el 
combate y otros muchos fueron heridos. Las numerosas bajas hicieron que el enemigo cambiara de 
plan y la campaña contra el castillo llegó a su fin.  

 
Todos los asuntos relativos a la comida y manutención eran de vital importancia cuando una guarnición se 
encontraba aislada bajo asedio o cuando se esperaba que los movimientos del enemigo lo encaminaran hacia 
tu territorio.  
 

Castillos japoneses III: la guarnici·n y 
el asedio.        Por David Lacasta 

http://revistacultural.ecosdeasia.com/castillos-japoneses-i-el-castillo-japones/
http://revistacultural.ecosdeasia.com/castillos-japoneses-i-el-castillo-japones/
http://revistacultural.ecosdeasia.com/castillos-japoneses-ii-construccion-y-mantenimiento-de-los-castillos/
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En 1587 Hôjô Ujikuni ordenó a la villa de Kitadani, en la 
provinc ia de Kôzuke, a recolectar y depositar la totalidad de la 
cosecha de otoño en el castillo de Minonawa. El valor que desde 
ese momento se dio a las provisiones queda reflejado por otra 
orden dada por Ujikuni en 1568, el mismo año que Takeda 
Shingen invadió el oeste de Kanto, y en la que se especificaba que 
no se podían trasladar suministros sin un documento que llevara 
el sello de los H¹j¹, llegando a indicar que ñsi alguien movía 
mercancías sin el correspondiente sello sería crucificadoò. La 
amenaza del hambre podía determinar el destino que correría 
una guarnición, llegando al caso extremo de los defensores del 
castillo de Tottori, que se vieron abocados al canibalismo tras un 
asedio de doscientos días en el año 1581. 

Una fuente de agua segura era a  su vez igual de indispensable 
durante un asedio. Durante el sitio al castillo de Chôkôjien 1570, 
un acontecimiento decisivo que decantó la victoria fue cuando los 
sitiadores lograron cortar el suministro del acueducto que 
abastecía a la guarnición. 
 
La cantidad de personas que podían encontrar resguardo en un 
castillo cuando un ataque era inminente podía mermar 
seriamente los recursos y provisiones de la guarnición. Cuando 
TakedaShingen invadió Kanto en 1569, la población local se 
congregó en Odawara, generando una importante presión sobre 
los recursos. Durante la invasión de Hideyoshi tuvo lugar un 
desplazamiento de población mucho mayor y la guarnición de 
todos los castillos de los Hôjôquedaron bajo mínimos y el grueso de las tropas fue desplazada a Odawara. El 
castillo de Hôjô Ujikuni, Hachigata fue la única excepción lo que propició su ataque por parte de las tropas 
invasoras al tratarse de un enclave de gran importancia estratégica. La fuerza de apoyo de Hideyoshi, bajo el 
mando de Uesugi Kagekatsu y Maeda Toshiie desplegaron 35.000 soldados en torno a Hachigata y tras un 
largo mes de asedio, Ujikuni se rindió revelando un anticipo de lo que le iba a ocurrir a Odawara. 
El asedio 

Al  mismo tiempo que la guarnición de un castillo se preparaba para el asedio, los atacantes a su vez debían 
de organizar sus fuerzas. Antes de llegar a un enfrentamiento abierto se solía llevar a cabo una negociación, 
de la que dependía la obtención de una victoria sin derramamiento de sangre y en la que el castillo podía 
rendirse, sometiéndose a diversas condiciones. En Japón estas negociaciones estaban a la orden del día y un 
buen ejemplo lo tenemos en la campaña de ToyotomiHideyoshi contra la familia Mori. El primer castillo con 
el que se encontró Hideyoshi fue el de Himeji, conocido en la época como Himeyama, siendo hoy en día uno 
de los máscelebres atractivos turísticos de Japón. El castillo se encontraba en la confluencia de dos vías. El 
castellano era KurodaYoshitaka, cuyas lealtades resultaban inciertas. A través de las negociaciones, el castillo 
se rindió sin que se disparara una sola arma. Con Himeji como base, Hideyoshi se pudo concentrar en 
capturar el castillo de Miki, que se encontraba también en la provincia de Harima. Al frent e de la defensa se 
encontraba BesshoNagaharu, a quién Hideyoshi le ofreció pasarse a su bando. Hideyoshi logró conquistar el 
castillo, pero Bessho Nagaharu prefirió cometer suicidio antes que entregar el castillo personalmente. 
 
Cuando la situación derivaba en un asalto, el ataque sobre un castillo bien defendido proporcionaba al 
samurái  infinidad de oportunidades para su gloria personal, en muchos casos más dramáticas que una 
batalla campal. Durante los enfrentamientos llevados a cabo entre la poderosa familia Shimazu y los 
Shibuyaen la isla de Kyûshû se narraba la bravura de cierto personaje llamado ShibuyaShigekado, el cual 
tomó parte en el asalto a la fortaleza de Mime, al sur de la isla de Kyûshû. El castillo se encontraba en posesión 
de la familia Shimazu y los Shibuya lo atacaron el 24 de julio de 1372. 

Shigekado descendió al foso y trepando por la orilla atacó a la fortaleza en solitario y sin ninguna 
esperanza de éxito. Su casco quedó destrozado por una roca lanzada por los defensores y acabó 
pereciendo ahogado en el foso. 

 

En la ilustración podemos observar algunos detalles 
del día a día de la guarnición. Aparecen cuatro 
samuráis jugando a distintos juegos de mesa, una 
pareja juega al go, y la otra al sugoroku, un juego 
similar al backgammon. Otro grupo de samuráis se 
encuentran afilando y revisando katanas y flechas. 
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En el tríptico Ataque a un Castillo de Utagawa Yoshitora del año 1864 se refleja perfectamente el caos y la tensión que se producía durante 

el asedio a una fortaleza. El ejército atacante se abalanza sobre el puente y la puerta principal mientras los defensores los reciben con una 

lluvia de flechas. Estos conflictos proveían a los samuráis de multitud de situaciones con las que distinguirse en combate. 

Una de las habilidades individuales más preciadas en un guerrero era la de actuar como un shinobi , los 
hombres encargados de practicar el espionaje y la infiltración,  posteriormente conocidos como ninja. El texto 
a continuación es otra escena del Ôû Eikei Gunkiy en la que se narra un episodio de la defensa del castillo de 
Hataya y nos ilustra sobre la importancia de la guerra psicológica: 

Había en el castillo de Hataya una persona con excepcionales aptitudes deshinobi . Una noche entró 
en secreto en el campamento enemigo, capturó el shashimono (estandarte)  del comandante al 
mando de las tropas atacantes y posteriormente lo dispuso sobre la puerta principal del castillo. 
Cuando lleg· el amanecer, las tropas atacantes lo vieron y exclamaron ñEsto es mortificante. No 
solamente no hemos sabido hacer caer este pequeño castillo, sino que hemos sido tan negligentes 
que nuestra bandera ha sido tomada . 

 
En 1582 Hôjô Ujikuni instó al comandante del castillo de Kotsuke a prepararse tanto para un ataque durante 
el día como por la noche, debido a que había recibido 
informaciones que tropas enemigas se habían infiltrado 
en sus dominios y que estas eran particularmente 
eficientes en el asalto de castillos bajo la luz de la Luna. 
Hemos podido observar a través de este breve recorrido 
por la historia del castillo japonés como estos 
emblemáticos edificios desempeñaron un papel clave en 
la histor ia de Japón y como los sucesos que se 
desarrollaron en ellos permanecen todavía vivos en la 
memoria. No tenemos que olvidar cuando contemplamos 
estos majestuosos edificios la historia que reside tras sus 
muros, así como los avatares de las personas que tuvieron 
relación con ellos. 
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