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De hoofdredacteur

Gekleurde bril
   De IMAX-versie van Superman Returns 

(Bryan Singer, 2006) bevat vier sequen-
ties in 3D. In beeld verschijnt een groen 

brilletje als je de 3D-bril moet opzetten en 
een rood brilletje als hij weer af kan. Het 
systeem werkt perfect: het 3D is overtui-
gend en veroorzaakt geen hoofdpijn. Het 

voelt zoals bedoeld: alsof je met Superman 
meevliegt naar de hemel. Enig ongemak: 

waar leg je de bril tijdelijk neer? Het waren 
vooral actiesequenties die waren omgezet 
naar drie dimensies – daarbij is het effect 

het sterkst. Dat Superman Returns niet 
helemaal in 3D is, komt omdat de scènes 
pas achteraf naar 3D zijn omgezet – een 

kostbaar en bijna onvoorstelbaar gecom-
pliceerd proces waarover Skrien al eerder 

berichtte (Skrien 37/10, december 2005).
2006 belooft het doorbraakjaar te worden 

van deze nieuwe technische standaard. 
Het gemakkelijkst te bewerken zijn digitaal 

opgenomen films, zoals computeranima-
tiefilms. Aangekondigd in 3D zijn Happy 

Feet, The Ant Bully (na The Polar Express 
de tweede mede door Tom Hanks gepro-
duceerde 3D-animatie), Open Season en 

Monster House. Maar ook de re-release (in 
3D) van The Nightmare before Christmas. 
Eerder kondigde George Lucas al aan dat 

hij graag de oude Star Wars-films opnieuw 
in 3D wil uitbrengen en gaf James Cam-

eron te kennen dat hij voortaan alleen nog 
maar in 3D gaat filmen.

De geschiedenis herhaalt zich: ruim vijftig 
jaar na de eerste rage van 3D-films keren 

ze terug in de bioscoop. Destijds was de 
hoofdpijn, veroorzaakt door minder dan 
perfecte projecties, een van de redenen 

waarom de 3D-film na een paar jaar weer 
verdween (om sporadisch terug te keren). 

Dat risico is tegenwoordig kleiner, maar 
verder is er weinig veranderd. Er worden 

ook nu twee streams geprojecteerd en de 
bezoeker krijgt een brilletje op, zodat elk 

oog slechts één stream ziet. Het doel, net 
als vijftig jaar geleden: het publiek terug de 
bioscoop in krijgen. Want ook de nieuwste 

HD-plasmaschermen bieden nog geen 3D-
mogelijkheid.  André Waardenburg
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35 jaar geleden
Skrien 25 
september 1971

Twee jaar voor de release 
van Marco Ferreri’s La 
grande bouffe (1973), de 
klassieker waarin vier 
welgestelde heren zichzelf 
doodeten, analyseerde 
Annette Apon drie films 
van Ferreri die indertijd 

net in Nederland waren uitgebracht. Met 
het oog op de latere eetfilm maakt ze een 
scherpzinnige analyse.
‘Steeds ekstremer komt het konsume-
ren in zijn meest oorspronkelijke vorm: 
het eten, het voedsel, in de drie films 
naar voren. Het kannibalisme in Il seme 
dell’uomo is een logies vervolg op de 
eet-toestanden in de twee voorgaande 
films. Bleef het in L’uomo dei palloni nog 
beperkt tot het halen van een van tevoren 
klaargemaakt diner aan het slot van de 
film in een overvolle delicatessewinkel 
waar een grote menigte zich op het eten 
stort en waar ook Ferreri zelf te midden 
van de massa te herkennen is, en het kon-
sumeren van de uitgebreide maaltijd in 
gezelschap van een grote herdershond, in 
Dillinger e morto is het eten gedurende de 
gehele film een konstante.’

30 jaar geleden
Skrien 60 
september 1976

Ter overdenking, dertig 
jaar na het verschijnen 
van deze oproep: hoe is 
het nu gesteld met de 
publicatie van filmhisto-
risch onderzoek? Is de 
markt voor filmpublica-
ties dan echt te smal?

‘Elders in dit nummer is een interview met 
Tom Brandon gepubliceerd, waarin deze 
Amerikaanse filmpionier een verklaring 
geeft voor het bestaan van een “ontbre-
kend hoofdstuk” in de Amerikaanse en 
Britse filmgeschiedenis (over de progres-
sieve filmbewegingen van de jaren dertig 
en verder, AW). Ook de Nederlandse 
filmgeschiedenis kent een dergelijk hoofd-
stuk. Hierbij moet de opmerking gemaakt 
worden dat de Nederlandse filmgeschie-
denis talloze “ontbrekende hoofdstukken” 
kent. Afgezien van enige literatuur uit het 
begin van de jaren dertig - geschreven 
door mensen die in nauw contact stonden 
met de Filmliga beweging - zijn publica-
ties over de Nederlandse filmgeschiedenis 
over het algemeen of non-existent of van 
een dermate grote onbenulligheid dat zij 
de onderzoeker van geen enkel nut zijn.’

5 jaar geleden
Skrien 33/7 
september 2001

Begin juli kwam het 
bericht naar buiten dat 
Juan Pablo Rebella, 
samen met Pablo Stoll 
de regisseur van 25 
Watts en Whisky, op 32-
jarige leeftijd zelfmoord 
had gepleegd. Als eerbe-

toon een citaat uit het interview dat Lau-
rens van Laake met hem en Stoll had in 
2001, naar aanleiding van het winnen van 
de Tiger Award voor hun debuut 25 Watts, 
dat Uruguay op de filmkaart zette.
‘Het idee was een film te maken over hoe 
drie jongeren zoals wij een lange zater-
dagmiddag doorbrengen in Montevideo. 
Het is een saaie en grijze stad waar niet 
veel te doen is. We wilden een film maken 
over onszelf, de absurditeit van het dage-
lijks leven laten zien. We zijn uitgegaan 
van de karakters en begonnen daar wat 
scènes omheen te schrijven, gewoon wat 
ideeën uitwerken, zonder plot. In het begin 
was het allemaal heel dicht bij ons eigen 
leven, bijna autobiografisch. Uiteindelijk 
is daar weinig van overgebleven, we heb-
ben veel geschrapt, ook nog tijdens het 
draaien en de montage.’

Hoek Albert Cuypstraat – Eerste Sweelinckstraat  
Amsterdam, 6 april 2006, 16.45 uur

In de groeigemeente Almere 
had ooit een wethouder het idee 
dat een stad pas een stad is met 
een profvoetbalclub. De beste 
amateurclub van de stad speelde 
echter nooit hoger dan tweede of 
derde klasse KNVB. Om de stap 
naar beroepsvoetbal te maken, 
moet een amateurclub in de 
Hoofdklasse spelen. 
Tegelijkertijd vond de Amster-
damse clubvoorzitter Richard 
Smith dat hij van de gemeente 
te weinig financiële steun kreeg. 
Smith wilde zijn club, De Zwarte 
Schapen, daarom wel naar Alme-
re verhuizen.
In de documentaire De Zwarte 
Schapen van Almere, grotendeels 
gefinancierd door het Stimule-
ringsfonds, doet Hans Heijnen 
hiervan verslag. Op de foto luistert 
marktkoopman Frans Nauta, die 
deel uitmaakt van de ledenraad 
van De Zwarte Schapen, naar een 
straatmuzikant op de Amster-
damse Albert Cuypmarkt, zijn 
biotoop. Links achter hem staat 
geluidsman Martijn van Haalen, 
rechts staan cameraman Adri 
Schrover en regisseur Heijnen.
De ledenraad, die vooral bestond 
uit vrienden die elkaar kenden van 
de Albert Cuyp en de Bos en Lom-
mermarkt, stemde voor de ver-
huizing. De nieuwe profclub heet 
FC Omniworld, maar op de shirt-
jes en de kantine prijkt nog altijd 
het logo van De Zwarte Schapen. 
Alleen groeien de bomen in 
Almere inmiddels ook niet meer 
tot in de hemel; na de verkie-
zingswinst van de LPF is de steun 
aan de club geminimaliseerd. En 
Richard Smith, de even befaamde 
als beruchte (fysio)therapeut van 
onder anderen Maradona, David 
Beckham en Marco van Basten, 
zetelt nu in Londen.
Jan Pieter Ekker
 
De Zwarte Schapen van Almere Nederland, 
2006 regie, scenario en productie Hans  
Heijnen camera Adri Schrover geluid Martijn 
van Haalen montage Bouke Vahl omroep 
Omroep Flevoland

In deze rubriek 
wordt maandelijks 
teruggekeken naar 
wat er 5, 10, 15, 20, 

25, 30 of 35 jaar 
geleden in Skrien 

stond. Deze maand 
het eet-motief in 

vroege Marco Fer-
reri-films, gebrek 
aan filmhistorisch 
onderzoek en een 

eerbetoon aan de op 
jonge leeftijd over-

leden Juan Pablo 
Rebella.

André Waardenburg

Flashback

Hard Candy 
Peter Akerboom & Richtje Reinsma

Met het zweet nog op de ogen maken Richtje Reinsma en een 
steeds wisselende compagnon direct na het consumeren van 

een recente of recent vertoonde film een afbeelding.
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Voor de nationale filmindustrie is het Tran-
silvania International Film Festival (TIFF) het 
evenement van het jaar. Dat geldt met name de 
Romanian Film Days, waarop de meest recente 
Roemeense speelfilms, documentaires en korte 
films te zien zijn. Ook worden dan de nieuwste 
projecten in scriptfase gepresenteerd aan 
financiers en andere partijen. Voor de profes-
sionele bezoeker biedt het festival bovendien 
een uitgebreid randprogramma vol culturele 
uitstapjes, muziek en feestjes. 
TIFF is echter vooral een publieksfestival, met 
een dankbaar en gretig (studenten)publiek. In 
de fraaie Hongaars/Duitse stad Cluj bestaat een 
kwart van de bevolking uit studenten, die goed 
bediend worden met openluchtvoorstellingen, 
Nacht van de Wansmaak en een uitgebreid 
programma met ook de nieuwste films uit Can-
nes. TIFF is in vijf jaar uitgegroeid tot een groot 
festival met 41 duizend bezoekers in tien dagen 
en 154 titels (99 lang en 55 kort), onder meer 
dankzij de ervaring en expertise van Rik Ver-
meulen, hoofd Film Office op het Rotterdamse 
festival, die al vanaf de eerste editie in 2002 voor 
het festival werkt. 

Lift
De Roemeense film zit momenteel in de lift. 
Met de weinige middelen die er zijn, worden 
uitstekende films gemaakt met een gevoel van 
urgentie. Een van de beste titels uit het interna-
tionale festivalcircuit van de laatste jaren was 
The Death of Mr. Lazarescu (2005) van Christi 
Puiu, een ijzingwekkende verbeelding van een 
helletocht langs ziekenhuizen in Boekarest. Op 
het afgelopen festival van Cannes draaiden drie 

Roemeense films. 12:08 East of Bucharest van 
Corneliu Porumboiu won de Camera d’Or. Ver-
meend heldendom tijdens een revolutie wordt 
door Porumboiu genadeloos op de hak geno-
men, maar met veel mededogen en sympathie 
voor de menselijke tekortkomingen. Hoogte-
punt van de film is een lange maar zeer gees-
tige sequentie, waarin de lokale televisie een 
talkshow opneemt. Het Filmmuseum heeft de 
film aangekocht voor distributie in Nederland.
Voor komend jaar wordt gerekend op drie tot 
vijf nieuwe Roemeense speelfilms, waaronder 
California Dreaming van Cristian Nemescu, 
wiens middellange, bitterzoete coming-of-
age vertelling Marilena from P7 in Cannes 
draaide. Het lijkt erop dat er na Lucian Pintilie 
(Le chêne, 1992; Un été inoubliable, 1994) een 
nieuwe generatie filmmakers is opgestaan, die 
overigens vrijwel allen regie studeerden aan de 
Filmacademie in Boekarest. 
Het inktzwarte Ceausescu-tijdperk en de revo-
lutie inspireren makers nog steeds, zo ook de 
interessantste Roemeense scenarioschrijver 
van dit moment, Razvan Radulescu (The Death 
of Mr. Lazarescu) die The Paper Will Be Blue 
schreef, een film over de rol van het leger in 
1989. De film werd geregisseerd door Radu 
Muntean en draaide op het afgelopen festival 
van Locarno in competitie.
De ex-directeur van TIFF Tudor Giurgiu, de 
jonge maker van Lovesick, is inmiddels direc-
teur van de Roemeense televisie en heeft 
ervoor gezorgd dat er meer geld beschikbaar is 
voor filmmakers. De aansluiting bij de Europese 
Unie is bijna een feit, al sinds twee jaar kan er 
bij Eurimages geld aangevraagd worden. Veel 

films worden gecoproduceerd door Fransen en/
of Duitsers, met gemiddelde productiekosten 
van één miljoen euro.

Grap
De nieuwe Roemeense korte films waren allen 
op één dag te zien. Een groot deel bestond uit 
studentenfilms, waarvan met name de docu-
mentaires van matige kwaliteit waren. Bij de 
fictiefilms zaten een paar typische ‘grap’-films, 
maar opvallend weinig experimenteel werk, 
met één gunstige uitzondering: Urmuz van 
Barna Nemethi, waarin teksten en personages 
van de Roemeense surrealistische schrijver 
Urmuz werden verbeeld, visueel een stuk inte-
ressanter dan de rest.
Alhoewel de algehele kwaliteit van de program-
mering vrij goed is, zou het geen kwaad kunnen 
nog wat kritischer te programmeren. De expan-
siedrift en het enthousiasme van de festivalstaf 
kennen echter geen grenzen. Er is een tienjarig 
contract afgesloten met de gemeente Cluj en 
volgend jaar is er al een pocketeditie in Sibiu, 
dat samen met Luxemburg in 2007 Culturele 
Hoofdstad van Europa zal zijn.

Juliette Jansen werkt voor het International Film Festival Rot-
terdam aan distributie en educatie en zit in de programmacom-
missie voor de korte film.

Volgens sommige geschiedkundigen leefden er al 
driehonderdvijftig eeuwen geleden Neanderthalers, 
volgens de officiële geschiedenisboekjes werd het 
in 1838 gesticht na de bouw van een fort, maar echt 
ontdekt werd het aan het begin van de twintigste 
eeuw door een geleerde die er heilzame zwavel-
bronnen vond, en zeker is dat Stalin er in 1931 zijn 
lievelingsdatsja bouwde (nu museum en hotelletje), 
waarna het uitgroeide tot een van de meest geliefde 
badplaatsen van de Sovjet-Unie, die tot in de jaren 
tachtig bijna vijf miljoen vakantiegangers trok of 
patiënten voor de meer dan vijftig sanatoria, waar 
het heilzame water gedronken kan worden na een 
modderbad of een ijzeren massage door stevige 
verpleegsters. Rond 1990 kwam, met de peres-
trojka, de klad erin, maar juist toen bedacht Mark 
Rudenstein, directeur van de vooral festivals orga-
niserende maatschappij Kinotaur en tevens circus-
dompteur en anderszins entertainer, dat Sotsji de 
ideale plaats was voor een filmfestival. Hier zou het 
Russische Cannes komen. Het festival van Moskou, 

ooit het belangrijkste van Europa ten oosten van 
het IJzeren Gordijn, verslapte tot een provinciaals 
gebeuren en met behulp van critici en jonge filmers 
wist Rudenstein een leuk internationaal festivalletje 
te creëren. Maar helaas, na enkele jaren van groei, 
begon dit danig in te zakken; internationale films 
van goede kwaliteit werden niet aangetrokken, en 
de ontwikkeling tot een belangrijk nationaal cine-
matreffen lukte ook niet echt.

Herrijzenis
Maar zie, in zijn zeventiende jaar doet Sotsji een 
poging tot herrijzenis. Rudenstein is verdwenen. Hij 
wil een nieuw festival starten in Sint-Petersburg, 
wat (nog) niet lukte, omdat Nikita Michalkov, Oscar-
winnende regisseur en directeur van Moskou, maar 
achter de schermen ook politieke dwingeland, 
hem dwarszat met zijn Petersburgse contacten en 
omdat Rudenstein te veel eisen stelde, zoals open-
luchtvertoningen op het plein voor de Hermitage.
Sotsji kreeg een nieuwe financiële (gladde spon-

Het is natuurlijk niet waar, zoals de festival-
kant pretendeerde, dat het aan Karlovy Vary 
te danken is dat Kim Ki-duk de populairste 
Koreaanse regisseur is in het Westen, maar 
het grootste Oost-Europese filmfestival heeft 
hem wel altijd met veel liefde gevolgd. Daarom 
schonk hij Karlovy Vary de wereldpremière 
van zijn nieuwste film, Time (Shi Gan), met de 
aantekening  dat Cannes hem voor alle secties 
had afgewezen. En dat laatste bleek niet zonder 
reden. 
Time mist de brille en visuele kracht waarmee 
Kim Ki-duk zich in zijn beste films onder-
scheidt; het lijkt soms wel een tv-drama waarin 
(ook ongewoon) veel gesproken wordt, terwijl 
het gegeven aan de simplistische kant is. Een 
dame vreest dat haar vriend haar op den duur 
misschien wel eens niet zo aantrekkelijk meer 
zal vinden en verbouwt haar gezicht met plas-
tische chirurgie, in de hoop dat hij valt voor de 
‘nieuwe’ vrouw. Dat gegeven wordt omslachtig 
uitgewikkeld. En dan kun je wel gaan wijzen 
op het gevaar van plastische chirurgie in de 
moderne tijd en op thema’s als identiteit en 
ijdelheid, maar als ze zo doorzichtig en voor-
spelbaar zijn uitgewerkt als Kim Ki-duk (ook 
alweer 45) doet, wordt het niveau niet over-
schreden van een schoolkrant waarin een min-
der intelligente leerling zich uitspreekt over de 
hedendaagse maatschappij.
Het is jammer dat Kim Ki-duk, met al zijn 
talenten, steeds maar wil bewijzen dat hij niet 
dom is, want juist dan struikelt hij over een 
gebrek aan diepte. Had hij het maar gelaten bij 
zoiets als de gekte van obsessieve liefde en dat 
op relevant gepassioneerde wijze aangepakt, 
zonder gefilosofeer. Leuke hoofdrolspeel-
ster trouwens weer, Sung Huyn-ah, die ook 

al speelde in Hong Sang-soo’s Women is the 
Future of Man (Yeojaneun namjaui miraeda, 
2004). 
Minder applaus dan voorheen de brandschone 
Vaclav Havel kreeg de huidige president Vaclav 
Klaus, want op hem is de Tsjechische filmwe-
reld woedend. In mei besloot het parlement 
het nationale Filmfonds van 3 miljoen dollar te 
verdrievoudigen tot 9,6 miljoen per jaar. Klaus 
sprak daarover zijn veto uit. Politici en filmma-
kers kwamen tijdens het festival bij elkaar en 
de leider van de oppositie beloofde liefst 18 mil-
joen voor film bij elkaar te zoeken, inclusief de 
staatsbijdrage, maar ook uit andere bronnen. De 
kans dat de centrumrechtse oppositie volgend 
jaar de verkiezingen wint is er niet kleiner door 
geworden, maar nuchtere filmers merkten op 
dat de beloften eerst maar eens moesten wor-
den waargemaakt, want het zou nog wel wat tijd 
gaan kosten voordat er een goede nieuwe film-
wet ontworpen kon worden. In elk geval werd 
het gemor gematigd tot gemompel, waar in de 
Tsjechische stand in Cannes president Klaus 
nog voor cultuurbarbaar en moordenaar van de 
Tsjechische film werd uitgescholden.

Zomerhit
Zo was er genoeg te doen. Veel discussies, 
pogingen Oost-Europese krachten te bundelen, 
uitstekende bijprogramma’s en naar gebruik 
een zwakke competitie. Winnaar werd Sher-
rybaby van de Amerikaanse Laurie Collyer, die 
drijft op de actrice Maggie Gylenhaal (uit Secre-
tary, Steven Shainberg, 2002) als een vrouw die 
na een gevangenschap (verslaving aan drugs, 
seks en alcohol, de hele cocktail van wat een 
vrouw tot wrak kan maken volgens betamelijke 
maatschappelijke opvattingen) probeert terug te 

komen en merkt dat daarbij vallen en opstaan 
hoort.
Karlovy Vary blijft de Oost-Europese zomerhit, 
als informatieve ontmoetingsplaats voor wat er 
aan cinema te beleven valt in een ruime cirkel 
rond Praag. Afgaande op het festival vinden 
de meest verrassende ontwikkelingen plaats 
in Bulgarije. Monkeys in Winter van Milena 
Milena Andonova, een drieluik over verschil-
lende vrouwen (niet gezien), won de prijs in 
de speciale sectie East of the West en een van 
de interessantste films in de competitie was 
Christmas Tree Upside van Ivan Tsjerkelov en 
Vassil Zjivkov, dit keer een zesluik met verhalen 
van mensen uit alle klassen die samen een 
goed beeld geven van het sociale klimaat in het 
postsocialistische Bulgarije. En binnenkort is de 
tweede film te verwachten van Iglika Triffonova 
(Letter to America, 2001), over de verhouding 
tussen een gevangene en zijn ondervraagster, 
ook al van een degelijke kwaliteit. Er bloeit wat 
moois in ongeveer het armste land van Oost-
Europa.

sorboy) en artistieke leiding (de critica Sitora Sieva, 
van meet af aan bij het festival betrokken) en deed 
een nieuwe stap om het grootste nationale Rus-
sische festival te worden, op een moment dat er 
veel kleine Russische festivalletjes zijn maar een 
echt centrum ontbreekt, terwijl de productie kwan-
titatief groeit (bijna tweehonderd films per jaar) en 
ook de publieksbelangstelling voor de vaderlandse 
cinema toeneemt. En, vooral niet te vergeten: de 
jonge rijken van het huidige Rusland willen graag in 
Sotsji investeren. De laatste drie jaar is de ontwik-
keling met reuzensprongen vooruitgegaan, met 
als een van de meest ambitieuze plannen de orga-
nisatie van de Olympische Winterspelen in 2014, 
iets verderop in de uitlopers van de Kaukasus. De 
badplaats wordt flink opgeknapt, het aantal gasten 
stijgt, plastic stoeltjes zijn door hout vervangen, 
waar hout stond is nu beton en de betonnen weg-
getjes zijn nu van marmer.
En daar past een festival in. Sporen van het ver-
leden zijn er nog genoeg en het centrum blijft het 

reusachtige Zjemtsjuzjina-hotel (19 verdiepingen, 
965 kamers), waar de nieuwe rijkdom te vinden is in 
nachtclubs met peperdure hoertjes en de traditie is 
behouden in winkeltjes vol ansichtkaarten die sinds 
1950 nog steeds niet zijn afgenomen.
De internationale competitie is geschrapt, de Rus-
sische competitie is gelardeerd met diverse bijpro-
gramma’s, er is een kleine filmmarkt die alleen 
maar kan groeien, maar ook is de traditie gehand-
haafd om de plaatselijke bevolking te laten mee-
genieten door de vertoning op een groot plein van 
recente Russische films die vroeger gewoon in een 
van de tien tot vijftien bioscopen draaiden maar nu 
geen kans maken in de ene die nog over is en deels 
gevuld is met het gebruikelijke Amerikaanse spul.

Investeerders
Maar dan: de Russische film. Vroeger ontfermde de 
Staat zich over de filmkunst, nu moet het voor een 
groot deel komen van particuliere investeerders, en 
die zijn niet happig op artistiek geëxperimenteer of 

zoiets als auteurscinema. In Sint-Petersburg wordt 
er rond het oude maar levendige Lenfilm nog wel 
wat moois gemaakt soms, door Sokoerov, vader 
en zoon German, of de toch wat verwaterde Alexej 
Balabanov, maar verder is er na het geweldige 
debuut van Ilja Chrzjanovski’s 4 niet veel gemaakt 
dat bijvoorbeeld goed genoeg is om geselecteerd te 
worden voor een groot internationaal festival.
Diversiteit genoeg, en je mag het al een wonder noe-
men dat er dit jaar geen enkele Tsjechov-verfilming 
te bekennen was, maar de rest ontstijgt nauwelijks 
de middelmaat of is een slechts deels geslaagde 
poging. Geen films om over naar huis te schrijven, 
dus titels noemen van een van die films is zinloos. 
Nou vooruit: The Spot (Joeri Moroz), een energieke 
film over de behandeling van hoeren in het moderne 
Rusland, en de even hilarische als rauwe documen-
taire Wild, Wild Beach van Alexander Rastorguev, 
over gewone Russen op de camping (zie IFFR en/of 
IDFA). Dat is eigenlijk het enige wat er aan het nieu-
we Sotsji ontbreekt: belangrijke films.

17de Kinotaur Filmfestival, Sotsji

Mooi festival mist 
mooie films

De Russische badplaats Sotsji, allemans-
kuuroord en vakantieverblijf voor Rus-

sische leiders sinds Stalin, ontwikkelt zich 
in bijkans Chinees tempo. Plastic van drie 

jaar geleden is nu hout, hout werd beton 
en beton marmer. Een ideale festivalplek; 

nu nog mooie films.Peter van Bueren

Transilvania International Film Festival (TIFF) beleefde in juni op feestelijke wijze zijn vijfde 
jubileumeditie. Met drie films op het afgelopen festival van Cannes zit de Roemeense film dui-
delijk in de lift. Het lijkt erop dat een nieuwe generatie filmmakers is opgestaan. Juliette Jansen

5de Transilvania International Film Festival, Cluj, Roemenië (TIFF)

Roemeense cinema in de lift
41ste Karlovy Vary International Film Festival

Kim Ki-duk valt tegen en Bulgarije valt op
Apetrots opende het festival Karlovy Vary met de wereldpremière van Time, de nieuwe film van Kim Ki-duk, de populairste  
Koreaanse regisseur in het Westen. Jammer nou dat het na The Bow (Hwal, 2005) opnieuw een tegenvaller was. Peter van Bueren

Lovesick

Time
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Als alles verandert, verandert ook het werk van een 
filmprogrammeur. Als ik nu word gebeld door een 
regisseur die zijn film bijna af heeft, dan vraagt hij 
aan het einde van het gesprek waar de dvd in de bus 
kan worden gedaan. Nog niet zolang geleden was 
de vraag: wanneer kun je komen kijken? Op de tafel. 
En de tafel – steevast een onverwoestbare Steen-
beck-montagetafel – stond altijd op bijna onvind-
bare locaties. Zo kwam je nog eens ergens. Samen 
met de maker en de cutter en nog wat betrokkenen 
zag je de film op een kleine monitor met de voel-
bare verwachtingen die daarbij horen. Ik zal het 

niet romantiseren: er ontstonden natuurlijk vaak 
pijnlijke momenten. Tenslotte wilden ze altijd direct 
weten wat je ervan vond en er worden nu eenmaal 
ook slechte films gemaakt. 35mm-films werden 
en worden weinig op de tafel bekeken. Bijna altijd 
lag er een 16mm-film op tafel en juist dit formaat is 
de laatste jaren snel en geruisloos verdwenen. Of 
nagenoeg. Voordat het te laat is, zou een klein en 
smaakvol afscheidsprogramma op zijn plaats zijn.

Amateurs
16mm is ooit (in 1923 om precies te zijn) op de markt 
gebracht voor amateurs. Amateurs gebruiken het 
allang niet meer. Die zijn via 8mm en Super 8 aan 
hun zoveelste generatie video toe. Nieuwsfilmers 
en documentairemakers leken nooit zonder het 
materiaal te kunnen, maar ook zij zijn allang op 
video overgestapt. Grote speelfilms werden nooit 
op 16mm gedraaid, een enkele wel op Super 16 met 
het oog op een blow-up. Kleine speelfilms en vooral 
avant-gardewerk werden wel op 16mm gemaakt. En 
juist in die laatste hoek zijn nog makers te vinden 
die trouw blijven aan hun materiaal. Er zijn film-
makers die de stap naar digitale video nooit denken 
te kunnen maken. Die niet zonder de speciale kor-
relstructuur van het beeld kunnen, die vergroeid 
zijn met de ambachtelijkheid van aanraakbare film-

stroken en het voelbare gewicht van filmblikken. 
Omdat knippen en plakken iets heel anders is dan 
cut and paste.
James Benning is de filmmaker die het 16mm fil-
men tot het hoogste niveau heeft verheven. Films 
als Thirteen Lakes (2004) en El Valey Centro (2000) 
kunnen zich meten met het beste dat de landschap-
schilderkunst heeft voortgebracht. Je moet dit 
soort vergelijkingen niet te vaak maken – dus niet 
zomaar een filmmaker met Vermeer vergelijken 
– maar Benning is de Ruysdael van de 16mm. En 
waarom hij zijn majestueuze landschappen dan 
niet op 35mm draaide? Of op high definition digital 
video? Omdat de filmschilder met camera en sta-
tief het landschap intrekt om – zoals hij zelf zegt 
– beelden te stelen. Te stelen in verboden militaire 
en industriële gebieden. Hij wil snel en wendbaar 
zijn, ook als hij op niet verboden grond filmt. En zelf 
monteren. En zelf het geluid doen. Kortom, alles in 
eigen hand houden en daarvoor is het ambachte-
lijke 16mm nu eenmaal zeer geschikt. Als het aan 
Benning ligt, blijft hij met 16mm werken, maar hij 
heeft het niet alleen voor het zeggen. Zo constateert 
hij dat de kunst van het 16mm projecteren verdwijnt. 
Dat zijn met liefde en eigen geld gemaakte prints 
soms al gloednieuw aan gort worden gedraaid. Ja, 
ook Benning ziet dat de dag zonder 16mm op aan-
breken staat.

Verdriet
Benning is een avant-gardemeester en in die hoek 
zijn er meer mensen die aan 16mm vasthouden. 
Zoals Jenny Perlin, al moest die recentelijk consta-
teren dat haar favoriete 16mm-kleurenfilm Kodak 
7279 vision 500T uit de handel was genomen en 
vervangen door een film die meer kan wedijveren 
met video. Tja, als een filmmaker video zou willen 
dan zou ’ie wel video nemen – maar zo denken ze bij 
Kodak niet, tot verdriet van Perlin. En al zouden ze 
zo denken, dan nog lijkt het verdwijnen van 16mm 
niet te voorkomen. Want hoe mooi de films van 
Peter B. Hutton ook zijn en hoe intrigerend Sharon 
Lockhart haar fotografische blik ook in bewegende 
beelden vangt, veel omzet levert dat natuurlijk 
niet op. De laatste restanten Kodak 7279 worden 
momenteel aangeboden op eBay.
Ook buiten Amerika zijn nog wat laatste verzets-
haarden. Niet toevallig op plaatsen met een sterke 
experimentele traditie als Oostenrijk en Japan. De 
onvermoeibare herfilmer Dietmar Brehm zie ik 
voorlopig niet met video werken en de jonge Japan-

ner Ohuhi Shingo van het prachtige Clear People 
(2005) stelde tijdens het afgelopen Rotterdamse 
festival dat alleen 16mm het daglicht mooi kan 
vangen. 
Over de hele wereld bekeken wordt er nog maar 
weinig met 16mm gedraaid. Maar die weinige film-
makers kozen wel heel bewust voor hun materiaal 
en maken, nu het nog net kan, uitzonderlijke films. 
Een bijna uitgestorven kunst.

De laatste filmmakers op 16mm

Rotterdam
chronicles 

Notities van programmeur Gertjan Zuilhof onderweg  
van het vorige naar het volgende festival

De enorme mot lijkt wel vastgeplakt op 
de mond van Clarice Starling (gespeeld 
door Jodie Foster). Fascinerend, maar wat 
betekent het? Het surrealistische beeld 
komt niet letterlijk voor in The Silence of the 
Lambs. Clarice is een FBI-agente-in-oplei-
ding die een seriemoordenaar probeert te 
vangen die een mot gebruikt als signatuur. 
In de monden van zijn vrouwelijke slachtof-
fers laat hij cocons achter, die van de zeld-
zame doodskopvlinder blijken te zijn.
Ontwerpster Dawn Teitelbaum gebruikte de 
doodskopvlinder ook op een tweede poster, 
met het gezicht van de kannibalistische psy-
chiater Hannibal Lecter (Anthony Hopkins). 
Ook bij hem dekt de vlinder de mond af. 
Clarice en Hannibal verbergen allebei een 
geheim. Clarice verzwijgt het jeugdtrauma 
waarnaar de bloedrode filmtitel verwijst 
en Hannibal weet wie de seriemoordenaar 
is. Pas nadat Clarice haar geheim heeft 
verteld, onthult Hannibal wat de moorde-
naar drijft de huid van zijn slachtoffers te 
stropen.
Het posterbeeld herinnert aan een scène uit 
Un Chien Andalou (1929). In deze surrealis-
tische klassieker van Luis Buñuel en Salva-
dor Dali verdwijnt de mond van een man na 
het zien van een doodskopvlinder. De poster 
bevat nog een verwijzing naar Dali, maar 
daarvoor heb je een vergrootglas nodig. 
Teitelbaum kreeg van regisseur Jonathan 
Demme een foto van Dali uit 1951. Philippe 
Halsman fotografeerde Dali met achter 
hem zeven naakte vrouwen die halsbre-
kende toeren uithalen. Hun lichamen ste-
ken bleek af tegen een zwarte achtergrond. 
Als je je ogen dichtknijpt, verandert hun 
tableau vivant in een schedel. De foto heet 
In Voluptate Mors. Deze doodskop gebruikte 
Teitelbaum op de rug van de vlinder. Een 
fraai beeld voor een vrouwenmoordenaar 
die ernaar verlangt om als een vlinder te 
ontpoppen. Maar voor wie de film nog niet 
gezien heeft zijn het bleke, onzekere gezicht 
van Jodie Foster en die mysterieuze vlinder 
fascinerend genoeg.
Paul van Yperen

The Silence of the Lambs Verenigde Staten 1991 regie
Jonathan Demme ontwerp Dawn Teitelbaum / Dazu  
Nederland 1991 afmetingen 118 x 84 cm uitgever Orion col-
lectie Filmmuseum 

Tot en met 8 oktober 2006 organiseert het Affichemuseum 
in Hoorn een tentoonstelling met filmdiva-affiches uit het 
Filmmuseum. Daaronder de Marlene Dietrich-affiches van 
Pieter Kuhn (zie Skrien 3, maart 2006) maar bijvoorbeeld 
ook recenter werk van René Ferracci met Catherine  
Deneuve.  
Voor meer informatie zie www.affichemuseum.nl.

Puzzelen met een doodskopvlinder
Een Oscar voor filmaffiches bestaat niet. Wel reikt het vakblad 
The Hollywood Reporter ieder jaar een Filmposter Award uit. 

In 1991 werd die gewonnen door The Silence of the Lambs. 
Terecht. Net als de film is de poster een intrigerende puzzel

Voordat 16mm verdwenen is, zou een 
klein en smaakvol afscheidsprogramma 
op zijn plaats zijn.

Thirteen Lakes
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‘God is al weg’, staat met zwarte stift gekalkt 
op een bord dat de aanvangstijd aangeeft van 
de diensten in de kerk van het Duitse dorp 
Otzenrath. Het dorp maakt een uitgestorven 
indruk, huizen zijn dichtgetimmerd en stra-
ten verlaten. De meeste bewoners zijn dan 
ook vertrokken, noodgedwongen, want door 
de uitbreiding van de bruinkoolmijn zal het 
dorp binnenkort met de grond gelijk gemaakt 
worden. Martijn Smits kreeg naar eigen zeg-
gen geen toestemming om te filmen, maar 
maakte desondanks met Otzenrath - Last Day 
een fraai ogende documentaire met fictieve 
elementen, dan wel een speelfilm tegen een 
documentaireachtergrond. Hij ‘stal’ met een 
8mm-camera beelden van het uitgestrekte 
maanlandschap met de reuzenmachines van 
de mijn en schreef samen met Bastiaan Kroe-

ger het verhaal van twee in het dorp dolende 
tieners, op weg naar hun definitieve 
afscheid. Het resultaat is een niet helemaal 
uitgebalanceerde maar intrigerende film, die 
talent en durf bij de makers verraadt.
Ook in Doel leeft staat een vrijwel leeg dorp 
centraal. Het Belgische Doel voert al jaren 
strijd tegen de oprukkende Antwerpse haven, 

maar bestaat nog steeds, ook al staat ook 
hier een groot deel van de huizen leeg. 
Regisseur Tom Fassaert maakte een sfeervol 
en intiem portret in zwart-wit van enkele 
van de laatste bewoners, die niet van wijken 
weten. Hij schoof letterlijk aan bij de keu-
kentafel van de oude dame Emilienne, terwijl 
ze met een paar andere vrouwen garnalen zit 
te pellen en droomt over een huis in een bos 
met kippen, en bij de pastoor, die zelf ziek is 
maar de moed erin houdt door zijn parochia-
nen vanaf de kansel voor te houden dat ook 
een klein groepje gelovigen belangrijk is in 
de ogen van God. De vormgeving is welover-
wogen maar niet overgestileerd, met strakke 
kaders, waarin een hoog standpunt vanaf de 
kerktoren steeds terugkeert.

Oude boer
In Zo is dat wordt het leven van de oude 
alleenstaande Groningse boer Jan op een 
uiterst liefdevolle en fraaie manier geportret-
teerd. Elizabeth Rocha Salgado speelt het 
klaar om de man, wiens conversatie vooral 
bestaat uit frasen als ‘zo gaat dat’ en ‘dat is 
het leven’, vier seizoenen lang te volgen in 
zijn dagelijkse doen en laten, zonder dat de 
aanwezigheid van de cameraploeg hem lijkt 
te hinderen. Hij slurpt zijn thee van het 
schoteltje, knipt zijn nagels met een mes en 
aait zijn koeien over de kop. De camera zoekt 
bijzondere standpunten, zoals op voet-hoog-
te bij het aantrekken van de sokken, maar 
blijft bescheiden. Extreme close-ups van 
bloemen en beestjes rond het erf vormen een 
lyrische toevoeging, die de verbondenheid 
van de boer met zijn land weliswaar enigszins 
versterkt maar niet helemaal bij het sobere 
en nuchtere boerenbestaan past en daarom 
eigenlijk overbodig is. De kracht en ontroe-
ring van deze film schuilt vooral in de een-
voudige, dagelijkse dingen en handelingen 
en daarin toont de regisseur voldoende oog 
voor detail.
Grijsgedraaid is beduidend minder ingetogen. 

Deze film speelt zich af in een Amsterdams 
verzorgingshuis voor bejaarden. Regisseur 
Ina van Beek koos voor een niet bijzonder 
fijngevoelige, maar eerder hilarische benade-
ring waarin het cliché (de lijkwagen voor de 
deur van het complex) niet wordt geschuwd. 
Een bejaarde met haar loepbril op voor de 
televisie, twee dames die vergeefse pogingen 
ondernemen om in de lift te stappen voordat 
de deuren zich weer voor hun neus sluiten, 
een pot pindakaas als prijs bij een landerige 
bingo, het worden ingrediënten voor een 
slome slapstick, die voor iedereen die wel 
eens in een bejaardenhuis geweest is, tegelijk 
herkenbaar en schrijnend is.

Van Gogh
Van Gogh los is een heel persoonlijk project, 
waarin de regisseur zijn eigen reactie onder-
zoekt op de moord op Theo van Gogh, die 
plaatsvond onder zijn raam. Hij vraagt zich 
bijvoorbeeld af waarom hij niet deed wat een 
cameraman normaal gesproken in zo’n situa-
tie had gedaan: filmen. Hij voert een tele-
foongesprek met zijn moeder, die in een 
radioprogramma ooit werd beledigd door Van 
Gogh, maar geen gevoelens van wrok koes-
tert. Ook ontmoet hij een man, die als een 
soort buurtbewaker met zijn hond over straat 
loopt en die maar wat graag iets eerder op de 
plek des onheils was geweest om Mohammed 
B. eigenhandig neer te schieten. De beelden 
blijven een beetje als los zand aan elkaar 
hangen en daarom wordt het niet duidelijk 
wat de maker precies wil beweren.
In Amen probeert Pierre Rezus binnen te 
dringen in de wereld van de Gereformeerde 
Gemeente, een kerkelijke stroming die in de 
volksmond wordt aangeduid als de ‘zwarte-
kousenkerk’. Een schier onmogelijke taak, 
omdat film en televisie in deze wereld als des 
duivels worden beschouwd en de mensen dus 
over het algemeen niet meewerken aan een 
documentaire. Het is dan ook te prijzen dat 
Rezus het vertrouwen van twee studentes 

van gereformeerde huize en de ouders van 
een van hen heeft weten te winnen. De film 
bestaat voor een belangrijk deel uit gesprek-
ken met de meisjes, waarmee een tipje wordt 
opgelicht van de sluier die de dagelijkse wer-
kelijkheid van de gereformeerden voor 
andersdenkenden bedekt. Mooi is het eeuwi-
ge gevoel van tekortschieten en de worste-
ling met het verlangen naar de wereld van 
vrienden en uitgaan, dat uit hun verhalen 
spreekt. Uiteindelijk is de film echter toch 
wat onbevredigend. De opstelling van de 
maker is net iets te bescheiden waardoor de 
kijker tevergeefs wacht op een doorvraag die 
tot meer verdieping en begrip leidt.
Borderline tot slot is een interactief project 
waarin verschillende aspecten van de border-
line-persoonlijkheidsstoornis aan bod komen. 
Scènes uit een eerder door regisseur Camiel 
Zwart vervaardigde documentaire zijn inge-
bed in een installatie, die de kamer van de 
hoofdpersoon Alieke verbeeldt. Bezoekers 

kunnen door de kamer lopen en door een 
aantal voorwerpen op te pakken, starten zij 
een filmpje. Een aantrekkelijke en toeganke-
lijke manier om meer te weten te komen over 
een complex ziektebeeld.

Vruchtbare combinatie
De documentaires van Lichting 2006 zijn 
veelbelovend. Ze blinken over het algemeen 
uit in een respectvol observeren, terwijl ze 
tegelijkertijd niet bang zijn om met muziek, 
enscenering of een bijzondere cameravoering 
de beelden naar hun hand te zetten en zo 
hun eigen verhaal te vertellen. Een vruchtba-
re combinatie, waarin het motto van de oude 
filmmaker/theoreticus John Grierson ‘docu-
mentaire is creatief omgaan met de werke-
lijkheid’ lijkt door te klinken. Nu maar hopen 
dat deze mensen in de komende jaren ook 
allemaal hun weg vinden in het gestaag 
afkalvende Hollandse documentaireland-
schap. !

Het is een slome slapstick, die voor iedereen 
die wel eens in een bejaardenhuis geweest is, 

tegelijk herkenbaar en schrijnend is

De Gereformeerde Gemeente beschouwt film en televisie 
als des duivels en werkt dus over het algemeen niet mee 
aan een documentaire

Met documentaires van niveau over oude mensen, dorpen die op het punt van verdwijnen 
staan en andere onderwerpen die getuigen van de kwetsbare en voorbijgaande aard van 

het leven, zetten de eindexamenstudenten van Lichting 2006 van de Filmacademie een 
ernstig maar krachtig punt achter hun studententijd. Annelotte Verhaagen

Alles  gaat voorbij

Grijsgedraaid

Otzenrath -  Last Day

Amen

NFTA Lichting 2006  documentaire
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De makers van Wolf (regisseur Joris Hoebe, 
scenarist Evan Loesberg) kwamen vóór de 
voorstelling met een statement. De wereld 
staat overal in brand, maar veel kunnen ze er 
niet mee: ‘We hoeven niets, kunnen alles 
worden wat we willen en mogen alles worden 
wat we willen. Hoe kunnen we in hemels-
naam zelf drama maken? Mensen neer gaan 
schieten om “het mee te maken?”’ Vandaar 
een film waarin iemand drama uit zichzelf 
moet halen. In Wolf gaat een acteur (Guido 
Pollemans), samen met de andere jonge 
leden van zijn theatergroep Het Beest, op 
zoek naar zijn personage: de soldaat 
Woyzeck. Feit en fictie beginnen door elkaar 
te lopen tijdens zijn zoektocht naar emoties 
en drama. De film is sterker na het horen van 
hun vlammende statement.
Ook Dolen (scenarist Anne van Melick) is 
gebaseerd op persoonlijke betrokkenheid, in 

dit geval op gebeurtenissen die regisseur 
Ayten Karatas zelf meemaakte. In Dolen 
loopt Sem, een engelachtig blond jongetje, 
een nacht door Utrecht, waar hij – naast 
gevaren en donkere plekken – een vriendin 
vindt in een prostituee. Later blijkt hij geen 
zwerfjongere, maar een kind dat simpelweg 
niet door zijn ouders opgemerkt wordt. Ze 
hebben Sem die nacht niet gemist. Karatas 
heeft haar best gedaan op de duistere beel-
den van Utrecht, die er vervreemdend en 
soms afschrikwekkend uitzien. Ondanks 
enkele minder geloofwaardige scènes (zoals 
de gekunstelde skaters die Sems telefoon 
afpakken en het feit dat hij die later opeens 
wel weer in bezit heeft) is het een aardige 
film geworden met Thom van Seijen als een 
bijzondere hoofdrolspeler.
Een van de hoogtepunten van dit jaar, Teer, 
is weliswaar niet gebaseerd op eigen ervarin-
gen, maar wel op persoonlijke fascinatie. 
Regisseur Sascha Polak en scenarist Bastiaan 
Kroeger vertelden dat ze mateloos geïntri-
geerd waren door de witte lijnen die worden 
getrokken om verkeersslachtoffers. Het 
resultaat van hun fascinatie is een teder, 
associatief verhaal over de dolende, verveel-
de twintiger Karlijn die een ongeluk veroor-
zaakt door ’s nachts in zo’n witte tekening 
op straat te gaan liggen. Daardoor raakt Mba-
rote gewond, maar omdat hij een illegaal is 
wil hij niet naar het ziekenhuis. Karlijn 
besluit tijdelijk uit haar eigen wereld te stap-
pen en Mbarote een paar dagen te verzorgen 
voordat hij verder reist naar een hopelijk 
beter leven in Engeland. De talentvolle Guus 
Boswijk (Karlijn) zit op dit moment nog op 
de toneelschool. Haar bijzondere, bijna albi-
no-uiterlijk contrasteert prachtig met de 
diepzwarte huid van haar tegenspeler Kon 
Kelei die net als in Tussenland (2002) van 
Eugenie Jansen mysterieus en bijna onge-
naakbaar overkomt.

Acteurs
Ook in veel andere afstudeerfilms werd dit 
jaar goed geacteerd, ook wanneer de scena-
rio’s zwak waren. Zoals het tegenvallende 
Babysitter, dat een voorspelbaar plot heeft 
(over een oppas die doodsbang wordt van 
een man die aan de deur vraagt of hij mag 
bellen) en een drakerig einde. Omdat de 
regisseur wegviel en er wel al een scenarist 

(Bastiaan Tichler) en producent aan het werk 
waren, werd Bartele van der Meer (die in 
2005 afstudeerde) ingeschakeld als regisseur. 
Haar acteursregie van Juliette van Ardenne is 
in elk geval in orde.
Ook Muskus (regisseur Rutger Veenstra, sce-
narist Bastiaan Tichler) heeft met Dragan 
Bakema en Gonny Gaakeer een sterke cast, 
maar blijft als verhaal lauw hangen. Is het 
omdat er maar geen climax komt? Een jong 
stel dat op weg naar een skioord strandt in 
een Belgische garage met mensen van diverse 
pluimage vervolgt na enkele vreemde inter-
acties en bijna zonder te praten toch maar 
weer hun weg naar de pistes.
Het verhaal van Hardcore (regisseur en sce-
narist Vincent van Zelm) is vooral overvol en 
complex. Twintiger Neil wil ruig spelen met 
zijn bandleden, die slechts covers willen 
doen. Zijn ouders zijn hippies, zijn moeder 
ligt op sterven en zijn vader is nog homo 
ook. De twintig minuten die de film duurt 
zijn te kort voor een verhaal waarmee ook 
een lange (speel)film gevuld had kunnen 
worden.
In De ontgoocheling (scenario en regie Max 
Porcelijn) speelt Ruben van der Meer een 

leraar in een identiteitscrisis. Hij besluit iets 
zinnigs met zijn leven te doen. Hij wordt 
documentairemaker. Een beroep met sex-
appeal. Niet gehinderd door enige kennis van 
zaken gaan hij en z’n roodharige vriend 
(boekverkoper en vrijwilliger bij de dieren-
ambulance) aan het werk. Al snel blijkt dat 
er meer dan wil voor nodig is om te slagen. 
En zijn ex krijgt hij er ook niet mee terug. 
Een beetje een mager verhaal, maar Van der 
Meer (die voortborduurt op de kantoorgrie-
zels die hij speelt in Cup-a-Soup-reclames) 
past erg goed in deze karikaturale rol en 
tegenspeler Martijn Fischer is een prima side-
kick. Op het camerawerk, de regie en de 
montage is overigens weinig aan te merken: 
De ontgoocheling ziet er fraai afgewerkt uit.
Ook in Liefde, dood & luchtgitaar (regisseur 
Lourens Blok, scenarist Christian Sparboth) 
gaan bovenal de acteurs met de eer strijken, 
maar de film heeft daarnaast een interessant 
idee mooi uitgewerkt. Op een feest leren een 
jongen en een meisje elkaar kennen door met 
elkaar te praten vanuit aangrenzende wc’s. 
Blok gebruikt voor het leeuwendeel één 
camerastandpunt en ook bij de kleurbewer-
king is kennelijk gezocht naar een intiem 

sfeertje. De acteurs dragen daar met hun spel 
aan bij. Mooi. Ook het einde – het beeld stopt 
halverwege haar aftocht, met hem in haar 
kielzog – is verfrissend. Het team achter Lief-
de, dood & luchtgitaar is bekroond met de 
Nassenstein Startprijs ter waarde van tien-
duizend euro, die jaarlijks wordt uitgereikt 
aan een Filmacademie-eindexamenproductie.

Zonderlinge gasten
Er is dit jaar één echte animatie gemaakt, 
Gargouille van Joris van den Berg. Daarin 
maken we kennis met een Gizmo-achtig 
vleermuisje dat verjaagd wordt uit de kerk 
die moet wijken voor wolkenkrabbers. Gar-
gouille ontdekt een grote vleermuis, han-
gend aan de kerk – een nukkige waterspu-
wer. In enkele minuten weet Gargouille diens 
knorrige hart te winnen, vlak voordat hij 
door een sloophamer kapot wordt geslagen. 
Vooral de muziek valt op in deze lieve anima-
tie. Het heeft iets Disney-achtigs, maar lijdt 
helaas onder het zichtbare gebrek aan mid-
delen om met zo’n grote studio te concurre-
ren.
Regisseur en scenarist Jesse Hovestreijdt 
kiest met Somnium voor een experimentele 

film – deels fictie, deels animatie. Een man 
zit in een claustrofobisch kamertje gegevens 
in te voeren. Als zijn computer op hol slaat, 
zakt hij weg in een droom waarin depressief 
aandoende kleipoppetjes hun weg zoeken in 
nog depressievere kantoortuinen. De film is 
letterlijk in gedeeltes gemaakt, in stijl, maar 
ook in opeenvolgende tijden. Eigenlijk zijn 
het daarom bijna twee verschillende films 
geworden. De acteur, in zijn bizarre, driehoe-
kig ogende (en mooi gemaakte) kantoor, rea-
geert door middel van montage wel een beet-
je op de poppetjes, maar een echte link wordt 
er niet gelegd.
Sssshht! (regisseur Joris van den Berg, scena-
rist Shariff Nasr) is geen animatie, maar 
enkele special-effects stelen wel de show. 
Het lijkt een romantisch, multicultureel 
huwelijksnachtsprookje te worden, maar 
blijkt een horror. Twee pasgetrouwden 
betrekken een oud hotel met dito werkne-
mers voor hun huwelijksnacht. Tijdens een 
zoektocht van de bruidegom naar champag-

ne, ontmoet hij diverse zonderlinge gasten. 
De kijker ziet hoe die paradijsvogels een voor 
een door grote kakkerlakken worden aange-
vallen. ’t Is jammer van al die onduidelijke, 
niets toevoegende figuren, want Sssshht! is 
mooi gemaakt. De insecten zien er prachtig 
(en eng) uit, zeker als er één met de nodige 
geluidseffecten in een hals verdwijnt. Dit 
team kan een nieuwe belofte betekenen voor 
de fantastische film van eigen bodem. !

Al waren de documentaires over 
het algemeen sterker, ook de fic-

tiefilms van de Nederlands Film 
en Televisie Academie kende 
enkele uitschieters. Zeventig 

studenten presenteerden hun 
afstudeerproject. In de meeste 

gevallen waren de acteurs ster-
ker dan het scenario.  

Maricke Nieuwdorp

Een van de hoogtepunten, Teer, is gebaseerd op de 
fascinatie met witte lijnen om verkeersslachtoffers

Sterke acteurs in   zwakke verhalen
NFTA Lichting 2006 fictie

Wolf

Teer

Sssshht!
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Elry Smits maakte voor het docudrama Otzen-
rath – Last Day een mooie poster met het 
zwarte contour van een enorme graafmachi-
ne tegen een rode achtergrond waarbij de 

witte typografie helder afsteekt. Brat Ljatifi, 
winnaar van de eerste Skrien Afficheprijs met 
zijn ontwerp voor Îles flottantes, maakte een 
geinig postertje met krijtstreepcontour voor 
Teer. 
Anne E. Gentenaar, die dit jaar afstudeerde 
aan de Filmacademie in de richting Interac-
tieve Media/Special effect (IMVFX) met de 
interactieve installatie Borderline, maakte de 
affiches voor twee klasgenoten. ‘Ik zag de 
posters van de voorgaande jaren en voelde 
me geroepen er iets aan te doen.’
Voor Zo is dat, een fraai portret van een 73-
jarige boer uit het Groningse gat Littelbert, 
maakte Gentenaar een opvallende, heldere 
poster met een groot ei erop. Op het intrige-
rende affiche van Muskus, waarin een welge-
steld, jong en modern koppel terechtkomt bij 
een boertige Waalse familie, is na enig gepuz-
zel het diepgevroren kruis van Barbie’s 
vriend Ken te herkennen.
De Braziliaanse regisseur Elizabeth Rocha Sal-
gado had een uitgesproken idee voor het 
affiche van Zo is dat: ze wilde een ei laten 
fotograferen, zwevend in de lucht, en boer 

Jan moest daar vrijstaand bovenop komen te 
zitten. ‘Het werd een beetje Kabouter Plop. 
Wel leuk om aan Jan cadeau te doen, maar 
niet de poster voor Zo is dat.’ Toen Gentenaar 
alle foto’s (van Joris Jansen) nog eens bestu-
deerde, vond ze die van het ei dat op de tafel 
staat. Dat was het ideale beeld. ‘Zonder Jan 
was de poster veel sterker.’
Voor Muskus maakte ze meer ontwerpen. Van 
regisseur Rutger Veenstra moest de poster 
verstilde passie uitdrukken; oerdrift die in 
onze moderne samenleving tot stilstand is 
gekomen. Gentenaars associeerde dat met ijs. 
Ze vroor een pop van Ken in. ‘De poster doet 
veel mensen aan een boek denken.’
De poster voor Borderline, waarvoor ze de 
supervisie deed, maakte ze niet zelf. Toen ze 
ontdekte dat de zus van het meisje met bor-
derline over wie de film gaat grafisch ontwer-
per is, besloot Gentenaar haar te vragen. Ze 
heeft zich er nauwelijks tegenaan bemoeid.
Het lijkt haar heel leuk, maar of ze nog meer 
affiches gaat maken weet Gentenaar niet. In 
eerste instantie gaat ze zich toeleggen op 
titelsequenties.  !

 
Zo kneuterig en één op één als veel 

Filmacademie-posters vorig jaar 
waren, zo vindingrijk en abstract 
is het beste werk nu. Schaars zijn 

de slecht gekozen stills met een 
gecentreerde titel in een willekeu-

rig lettertype; onder de achttien 
posters die Lichting 2006 produ-

ceerde, zitten enkele zeer geslaag-
de en prikkelend. De beste horen 

(toevallig?) bij de beste films.
Jan Pieter Ekker

Vindingrijk en abstract

 1.  Amen (ontwerp Emiel de Jager)
 2.  De babysitter (ontwerp onbekend)
 3.  Borderline (ontwerp Anne Gentenaar/Lotte Woerde)
 4.  Doel leeft (ontwerp Tom Fassaert)
 5.  Dolen Ayten Karatas (ontwerp Lotte Woerde)
 6.  Gargouille (ontwerp Joost Hiensch)
 7.  Grijsgedraaid (ontwerp Bram Tackenberg)
 8.  Hardcore (ontwerp Cecilia Gustafsson)
 9.  Liefde, dood & luchtgitaar (ontwerp Lourens Blok)
 10.  Muskus (ontwerp Anne Gentenaar)
 11.  De ontgoocheling (ontwerp Joris Jansen)
 12.  Otzenrath – Last Day (ontwerp Elry Smits)
 13.  Somnium (ontwerp Jesse Hovestreijdt)
 14.  Sssshht! (ontwerp Joost Hiensch)
 15.  Teer (ontwerp Brat Ljatifi)
 16.  Van Gogh los (ontwerp Zoran Holtkamp)
 17.  Wolf (ontwerp Christian Nevesely)
 18.  Zo is dat (ontwerp Anne Gentenaar; foto Joris Jansen)

NFTA Lichting 2006 affiches

 1.  2  3.  4.  5.  6.  7.

 8.  9  11  13.  14.  16.  17.

 10.

 12.18.

 15.
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Zes van de vijftien afstudeerfilms van de 
afdelingen Animatie en Audiovisuele Vorm-
geving van de academie St. Joost in Breda 
kunnen rustig op een dvd worden gezet voor 
een geestdriftige tournee langs de Neder-
landse filmtheaters onder het motto ‘Neer-
lands hoop in bange filmdagen’. Aangevuld 
met wat veelbelovende fictie van elders, dat 
wel, want fictie is bepaald niet de forte van 
St. Joost. Logisch natuurlijk, zou je denken, 
want van een kunstopleiding verwacht je 
vooral vormonderzoek en uitbundige anima-

tie. Maar Brat Ljatifi en Fow Pyng Hu bewe-
zen met hun Jacky (2000) dat ook gewezen 
kunstacademiestudenten (in dit geval van de 
Rietveld-academie) uitstekend uit de voeten 
kunnen met het speelfilmgenre. Een speel-
film echter, vereist vaak andere vaardighe-
den dan weerspiegeld in de oogst van St. 
Joost. Het schrijven van een goed scenario 
bijvoorbeeld, met een verrassend plot van 
liefst enige urgentie.

Vijf tot twintig
De zes beste films die de uitstekend gerepu-
teerde Bredase academie dit jaar heeft voort-
gebracht  variëren in lengte van zo’n vijf tot 
twintig minuten. Als selectie getuigen ze van 
een opleiding die aanstuurt op individualiteit, 
diversiteit en professionaliteit. De overige 
negen films ontstijgen het predikaat ‘wel aar-
dig’ niet, met zelfs een paar uitschieters naar 
beneden. Bij de beoordeling van afstudeer-
werk moet altijd in ogenschouw worden geno-
men dat het gaat om veelal jonge makers die 
weliswaar aan het einde van hun studie zijn 
gekomen, maar in de meeste gevallen pas aan 
het begin staan van hun professionele loop-
baan. Dat geldt niet voor Floris Kaayk, die 
inmiddels al enige bekendheid geniet door 
het winnen van de Talent en Pro Student 
Award op het Nederlands Film Festival 2005 
met zijn The Order Electrus. Zijn afstudeerfilm 

Metalosis Maligma ligt in de lijn van die film. 
Metalosis Maligma bedriegt eveneens als een 
Discovery Channel-achtige documentaire, 
waarin een serieuze voice-over kond doet van 
een merkwaardig fenomeen. Een macabere 
ziekte in dit geval, veroorzaakt door metalen 
implantaten die het menselijk lichaam steeds 
verder doen veranderen in een ontplofte ijzer-
handel. Waar ooit de linkerkant van ’s mans 
hoofd zat, gaapt nu een groot gat waaruit 
moeren, bouten en schroeven steken. Terwijl 
het steeds slechter gaat met de patiënt, ver-
telt een arts hoe het toch zo ver heeft kunnen 
komen. Kaayk laat met zijn zowel vermakelij-
ke als virtuoze film zien de combinatie van 
live-action en computeranimatie uitstekend 
te beheersen. Hoewel het gevaar van trucjes 
en maniertjes op de loer ligt (dus: vaarwel 
pseudo-documentaire) mogen van Kaayk 
mooie dingen verwacht worden.

Dwaaltocht
Ook Chok-wah Mans Warped valt in de cate-
gorie ‘vermakelijk en virtuoos’. En ook deze 
film is een mix van live-action en computer-
animatie. Maar de plot is hier eigenlijk volle-
dig afwezig. Warped is een dwaaltocht van de 
camera door wat hoogstwaarschijnlijk het 
appartement van de maker is. Eerst subtiel, 
maar al snel steeds opzichtiger komen voor-
werpen voor het oog van de camera tot 

leven. Lepeltjes springen op, fotolijstjes 
komen tot leven, pannen dansen op het for-
nuis, krukjes maken een kleine luchtsprong 
en als de camera de voordeur doorgaat om 
Breda in te trekken, suizen alras complete 
parkbanken, vuilnisbakken en afrasteringen 
door de lucht en volgt er een apocalyptisch 
neerdalen van stadsmeubilair op de verkeer-
de plekken. Dat alles op de aanstekelijke 
klanken van een door de maker ook nog eens 
zelfgecomponeerde score, die de indruk ver-
sterkt dat Chok-wah Man wel eens wat zou 
kunnen gaan betekenen in videoclipland. 
Demian Albers maakte een meer klassieke 
animatiefilm, volgens het eveneens klassieke 
principe ‘10 ways to…’. In zijn geval tien 
manieren om een artist’s block te bestrijden. 
Hoofdpersoon in zijn filmpje – dat gewoon 
erg leuk is – is een mannetje met een kop als 
een gloeilamp, een wanhopige blik en een 
gestreept truitje. Terwijl het mannetje in een 
artistieke impasse verkeert, maakt Albers 
zich vrolijk over allerlei kunstclichés. De 
muze passeert, het belang van inspiratie, het 
ultieme idee, ontmoetingen met medekun-
stenaars en uiteindelijk de door goddelijk 
toeval ingegeven vondst om walging om te 
zetten in kunst.
Ook Jenny van den Broeke voert een kunste-
naar ten tonele in haar prachtige animatie 
Lucifer. Haar kunstenaar (een geanimeerde 
foto) laat zijn Lucebert-achtige tekeningen 
het papier ontstijgen. Maar als hij een van 
zijn creaties, een bozig hondje, afkeurt en in 
een prop in de hoek smijt, raakt hij verwik-
keld in een onverkwikkelijk gevecht. Het 
hondje ontkreukt zichzelf en neemt grandi-
oos wraak op zijn schepper.

Audiovisueel
Met voornoemde vier films doet St. Joost zijn 
uitstekende reputatie op animatiegebied eer 
aan. De output van de afdeling Audiovisuele 
Vormgeving is wat minder hoopgevend. In 
totaal zijn hier acht afstudeerfilms gemaakt. 
‘Evenals bij fotografie wordt in het onderwijs 
uitgegaan van de documentaire film’, zo 
meldt de eindexamencatalogus. En dat is de 
meeste films af te zien. Het spectrum is dan 

toch nog behoorlijk breed, van enkele zeer 
persoonlijke en anekdotische documentaire 
portretten (zoals Om niet te vergeten van 
Lotte de Man en Love Her Madly van Marleen 
van den Oetelaar) tot de maatschappijfilosofi-
sche bespiegelingen van Aram Voermans in 
Engelen die, aangemoedigd door de tergende 
minimal music en een weinig aansprekende 
voice-over, vooral ergernis wekt. Onverbloemd 
documentair is Following the Fish van Deniz 
Baser, waarin een oude man met weemoed 
terugdenkt aan het Istanbul van weleer. De 
film had nog mooier gemogen, het liefst op 
35mm geschoten, en minder degelijk en voor-
spelbaar.
Het zijn de films van Rosh Abdelfatah 
(Musaic) en Johan Gielen (Banden) die echt 
bovengemiddeld zijn. Beide films voeren het 
documentaireprincipe naar een abstracter, 
visueel niveau en beide makers laten zien dat 
ze beheersen wat kunstenaars onderscheidt 
van andere stervelingen: het vermogen om 
zichtbaar te maken wat niet direct zichtbaar 
is. Gielen portretteert een bandenfabriek en 
speelt daarin een bij vlagen wonderlijk mooi 
spel met licht en donker. Ieder shot is 
gelaagd, zonder onnodig gekunsteld te zijn. 
De handeling of het voorwerp blijft herken-
baar, maar het totaalbeeld krijgt een duistere, 
schilderachtige kwaliteit. We zien weliswaar 
een bandenfabriek, maar uiteindelijk gaat het 
over vorm en hoe vorm ontstaat. De bijna 
industriële muziek past er naadloos bij.
Waar bij Gielen het gesproken woord volledig 

ontbreekt, leidt Abdelfatah zijn tocht door 
Rotterdam met een paar woorden in. Hij ver-
telt hoe hij in 1999 voor het eerst in de 
havenstad kwam en onder de indruk raakte 
van de kakofonie aan geluiden, die hem nog 
steeds nerveus maken. In de verte doet 
Musaic denken aan Walter Ruttmanns Berlin: 
die Sinfonie der Grossstadt (1927), waarin de 
stad ontwaakt, tot leven komt, om zich na 
een lange dag weer te ruste te leggen. Musaic 
is minder gericht op de betekenis van de han-
delingen dan op hun dynamiek. Niet het 

ritme van de tijd is leidend, maar contrasten 
en overeenkomsten in beeld en geluid. Onver-
wachte camerastandpunten en kadreringen 
bewerkstelligen vervreemding. Een fiets wordt 
pas bij uitzoomen herkenbaar, het shot vanaf 
een kraanwagen biedt een verwarrend per-
spectief. En steeds zijn er de geluiden van de 
stad die zich vermengen tot een hypnotise-
rende soundtrack. Misschien is de aanwezig-
heid van de pianostemmer aan het begin en 
einde van de film wat vergezocht, de formele 
schoonheid van de film vergoedt veel. !

Neerlands hoop
De zes beste films die de  

Bredase academie dit jaar heeft 
voortgebracht, getuigen van een 

opleiding die aanstuurt op  
individualiteit, diversiteit en pro-
fessionaliteit. Vier films bevesti-
gen de uitstekende reputatie van 

St. Joost op animatiegebied en 
twee documentaireachtige  

producties maken zichtbaar wat 
niet direct zichtbaar is.  

Kim van der Werff

Lepeltjes springen op, fotolijst-
jes komen tot leven, pannen 
dansen op het fornuis, krukjes 
maken een kleine luchtsprong

Musaic

Lucifer

Academie voor Kunst en Vormgeving   St. Joost
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Knetterende woordenbrij    naast duistere kijkdoos

Het buitenbeentje van de audiovisuele opleidin-
gen van Nederlandse kunstacademies onderzoekt 

de raakvlakken tussen kunst en wetenschap. 
Onder de afstudeerprojecten waren installaties 

en sculpturen, maar de twee mooiste waren meer 
filmisch: een gigantische camera obscura en vier 

verontrustende videowerken.Frank de Neeve

nadert of juist sensoren die je kunt bespelen 
door je hand erboven te bewegen. Mooi was 
het idee achter de installatie Virtual Hole van 
Tao Sambolec in het Ministerie van Financi-
en, dat wegens een verbouwing leegstaat en 
als tentoonstellingsruimte kon worden 
betrokken. Sambolec monteerde sensoren 
buiten het gebouw (op het dak was niet 
mogelijk wegens protesten van de tegenover-
gelegen Amerikaanse ambassade!), verbon-
den met waterzakken aan het plafond op de 

begane grond. Als het buiten regende, begon 
het binnen ook te druppelen, alsof het water 
door het gebouw sijpelde.
De twee fraaiste afstudeerprojecten van de 
afdeling Beeld & Geluid waren meer audiovi-
sueel georiënteerd en legden een verbinding 
met het begin van de cinema en met zijn 
meest actuele gebruik. Inspired van de Itali-
aanse Michela Pelusio was een hedendaagse 
camera obscura, maar dan locatiegebonden. 
Pelusio, die een beeldhouwachtergrond 
heeft, maakte met hamer en beitel een trech-
tervorm met een vingerdik gaatje in de muur 
van de weinig gebruikte toren van de acade-
mie. Daardoor was in de verduisterde ruimte 
op een halfrond scherm ondersteboven de 
omgeving van de academie te zien. In combi-
natie met het geluid van metalen kabels die 
buiten de toren op het dak waren gespannen 
en reageerden op de wind, ontstond een 
serene, zelfs contemplatieve omgeving. De 
ministeries die de Haagse academie omringen 
waren zorgvuldig te bestuderen, evenals de 
auto’s op straat en de enkele vogel die 
ondersteboven net door het gezichtsveld 
vloog. Inspired bracht de buitenwereld bin-
nenskamers op een mooie cinematografische 
en verstilde manier.

Verontrustend
Het werk van Keir Neuringer was juist ver-
ontrustend en sterk verbonden met de 
hedendaagse maatschappij. De uit de Ver-
enigde Staten afkomstige Neuringer had vier 
videowerken tentoongesteld, die uitblonken 
door minimalisme en daardoor slechts een 
suggestie gaven van de bedoelingen van de 
maker. Het meest expliciet was de installatie 
Registering Our Exasperation. Op twee moni-
tors toonde hij met mitrailleursnelheid losse 
woorden, plus uit gesproken tekst geknipte 
geluidsamples van de website democracynow.
org, enkel bestaand uit weifelende ehm’s, 
oh’s en uh’s.
Daarnaast toonde Neuringer, die een muzi-

kantenachtergrond heeft, drie muziekvideo’s 
die de clipkanalen links inhalen. In Things 
You Cannot See ondersteunt hij mysterieuze 
electro met beelden van geometrische figu-
ren en ook hier een beeldenbrij aan woorden, 
een aantal met positieve associaties, andere 
met negatieve. De vraag is met welk gevoel 
de kijker naar huis gaat. Revolution 5 had 

een beukende elektronische soundtrack, 
begeleid door stroboscopische lichtvlakken. 
Ook het langere An Abridged List of Options 
knetterde en knorde erop los, terwijl hori-
zontale balken op en neer gingen. Deze leken 
te bestaan uit gecomprimeerde televisiebeel-
den, wat nieuwsgierig maakte naar hun 
inhoud. Als dan ook hier een maalstroom aan 
Engelse woorden in beeld volgt, wordt duide-
lijk dat Neuringer een kunstenaar is die wat 
te zeggen heeft, maar de kijker daarmee niet 
om de oren wil slaan. Fascinerend. !

Koninklijke Academie van Beeldende Kunsten Den Haag

De afdeling Beeld & Geluid van de Koninklij-
ke Academie van Beeldende Kunsten in Den 
Haag is een beetje het buitenbeentje van de 
audiovisuele afdelingen van Nederlandse 
kunstacademies. Deze opleiding houdt zich 
bezig met de raakvlakken tussen de kunsten 
en de wetenschap, misschien helderder ver-
woord door het Engelse ArtScience.
Veel modernerige interactiviteit dus op de 
afstudeertentoonstelling, zoals sculpturen 
die oplichten en geluid voortbrengen als je ze 

Inspired
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Met Polaroid maakte Just Boon een korte fic-
tiefilm, over twee vrienden, die ieder huns 
weegs gaan, na een tijd te hebben samenge-
woond. De verschillen tussen de twee worden 
fraai uitgespeeld en onder het oppervlak bor-
relt nog heel wat oud zeer. Maar er is ook de 
gedeelde herinnering aan een hechte vriend-
schap, waarvan beiden weten dat hij voorbij 
is. Polaroid speelt op een subtiele manier met 
het begrip mannelijkheid: de onhandigheid 
in de omgangsvormen, het ongemakkelijke 
verwoorden van genegenheid, maar ook 
typisch mannelijke humor worden treffend 
neergezet.
Dezelfde Boon maakte voor het titelnummer 
van de nieuwe Spinvis-cd Dagen van gras, 
dagen van stro een intrigerende videoclip. In 
schokkerige, korrelige Super 8-beelden, met 
de smaak van oude vakantiefilmpjes, zeggen 

kinderen de teksten mee met de zanger. Zo 
simpel kan een clip zijn. Veel Nederlandser 
dan Spinvis, koning van de knutselpop, kan 
het haast niet. In het filmpje zijn ook de 
landschappen oer-Hollands, met wuivende 
rietkragen, stranden, dijken en een sloot, 
terwijl Spinvis verhaalt van de zomer en roei-
en naar de overkant. De allochtone kinderen 
spreken om de beurt in beeld een zin uit, 
soms serieus, maar er is ook ruimte om te 
dollen, terwijl de sfeer van het filmpje dro-
merig is.
Boon eindigt de korte clip met beelden van 
de ouders, als ware het een toekomstschets 
van de kinderen. Eentje kijkt naar de einder, 
terwijl een ander zelfs een traan lijkt weg te 
pinken. In de aftiteling, die je natuurlijk nor-
maliter niet ziet, lezen we dat ouders en kin-
deren afkomstig zijn van een asielzoekers-
centrum, informatie die extra emotie geeft 
aan het hoe dan ook al fascinerende filmpje.

Zelfbedacht
Erik Verkerk en Joost van den Bosch studeer-
den gezamenlijk af met een pilot-aflevering 
voor een zelfbedachte serie. De twee, die zich 
Ka-ching Cartoons noemen, maakten een 
prachtige verfilming van het sprookje Rapun-
zel, als opmaat voor hun serie De Kijkdoos. 
‘Unique selling point’ van de serie is dat hij 
in twee delen uiteenvalt, een live-action 
gedeelte en een animatiedeel, dat de perso-
nages zien als ze in de kijkdoos kijken.
Het eerste deel is prachtig gefilmd en uitge-

licht, met uitstekende acteurs. Bill van Dijk 
is de kapper in een jarenvijftigkapsalon, waar 
de langgelokte Caro Lenssen binnenstapt. Zij 
gruwt ervan, dat de kapper haar haren flink 
kort wil knippen. Als zij even moet wachten 
omdat hij aan de telefoon hangt, neemt ze 
een kijkje in de kijkdoos die in de salon slin-
gert.
Dan volgt de overgang naar de prachtige ani-
matie, getekend op bewegende knipselfigu-
ren. Hierin wordt het verhaal verteld van 
Rapunzel, het meisje dat vanuit een hoge 
toren haar lange haar laat zakken, zodat een 
passerende prins daarlangs omhoog kan 
klimmen. Als die prins op het witte paard 
eindelijk arriveert, blijkt er in deze versie van 
het sprookje nog een tweede toren te staan, 
waarop een kortgeknipte dikke dame al haar 
charmes in de strijd gooit om de prins te ver-
leiden.
Rapunzel is prachtig gemaakt en bovendien 
heel humoristisch, geschikt voor jong en 
oud. Het maakt nieuwsgierig maakt naar de 
serie De Kijkdoos, die uitstekend zou passen 
in het vroege avondslot van Z@pp. !

Humor is in het eindexamenwerk absoluut 
geen opgelegd thema; er is ook een stevig 
aandeel serieus werk in de veertien films. 
Zoals Vanja Dimitrova’s visie op de gruwelen 
van oorlog (Absence), met een rol voor Thom 
Hoffman als oorlogsfotograaf. Henrik Linnet 
werkte maanden aan zijn mooie bewegende 
schilderij The Thinker en in de videocollage 
Rooms doet Tamara Mirkovic een geslaagd, 
uit drie delen bestaand onderzoek naar opti-
sche en akoestische verschijnselen.

Straatveger
Maar luchtigheid en relativering voeren toch 
de boventoon. Coalitzia is een uit zes hoofd-
stukken bestaande zwart-witfilm over een 
straatveger die het niet kan laten zijn neus 
in andermans op straat achtergebleven zaken 
te steken. Hij stuit daarbij soms op kleine 
verrassingen, zoals een nog werkende aan-
steker of een niet werkende mobiele telefoon 
waarin hij gepassioneerde gesprekken voert 
met imaginaire relaties, en soms op iets 
totaals onverwachts, zoals een vuurwapen, 
gelabeld met de naam Ziscowitch. De straat-
veger gaat, met hulp van overal opduikende 
vrienden en vage kennissen, op zoek naar de 
eigenaar.
De film klopt: er is een klassieke verhaalop-
bouw, waarin je sympathie krijgt voor die  
naïeve (hij wordt onder andere verliefd op 
een prostituee), zelfingenomen, licht ont-
vlambare hoofdpersoon; er wordt goed geac-
teerd - niet alleen de hoofdpersoon wordt 
raak neergezet, ook alle andere net niet kari-
katurale personages: de paranoïde collega-
veger, de met kettingen behangen pooier, de 
cokeverkopende wijsgeer, de professionele 
aftuigers, de behulpzame maar opportunisti-
sche prostituees. Regisseur Elad Larom speelt 
op intelligente en geestige wijze met de cli-
chés van de gangsterfilm. De film is geheel 
gedraaid in Amsterdam, in de binnenstad en 
de westelijke Houthavens, waarbij mooi 

gebruik wordt gemaakt van de mogelijkhe-
den die de stad als decor biedt (draaiorgels, 
winkelend publiek, voorbijsuizende trams, 
verlaten bouwterreinen, megalomane paleis-
pleinen). De vrolijkstemmende en tegelijk 
licht melancholische klanken van de Amster-
dam Klezmer Band ondersteunen en verster-
ken de absurdistische sfeer van de film.
Datzelfde geldt voor de elektronische vertol-
kingen van klassieke melodieën in Jonas 
Sjöwall Haxo’s animatieserie Mr Rococo. Haxo 
speelt zelf de pompeuze aristocraat Mr Roco-
co, die in drie korte filmpjes zijn ondergang 
tegemoet gaat. Mr Rococo is geplaatst in een 
computergeanimeerd, suikerzoet pasteldecor, 
waarin hij rondwandelend en -fietsend zijn 
territorium probeert af te bakenen. Net als 
Coalitzia is ook de Rococo-serie zorgvuldig 
gemaakt. De onverstoorbare wreedheid van 
de geanimeerde aapjes, die Rococo’s simpele 
levensgeluk bedreigen, vormt een tegenwicht 
voor het lieflijke uiterlijk van de filmpjes.

Brochurefoto’s
Ook in het goedgemaakte Shortage of Being is 
de hoofdpersoon op zoek naar geluk, ditmaal 
met een metaaldetector. Hij stuit op een 
zwemparadijs, waar hij een fantastische tijd 
heeft, die gevangen wordt in idealiserende 
brochurefoto’s, ondersteund door een pas-
send lullig zwemparadijsmuzakje. De zoek-
tocht wordt afgewisseld met bizarre scènes 
van een onheilspellende panda in een surrea-
listisch decor, die vreemde spelletjes speelt 
met zijn vriendinnetje.
In het oogstrelende Folie à deux van Dafna 
Maimon en Jonas Sjowall Haxo beweegt het 
verhaal zich ook tussen twee vervreemdende 
decors: dat van een tafel, waaraan een man-
vrouw (verenigd ter hoogte van de ribben) 
een etentje heeft met een potentiële minnaar 
en minnares, en een piepklein podium waar-
op twee pluche liefdeswezens hun liefdesspel 
spelen.

Documentaires
Bij de documentaires wordt enige lucht 
gecreëerd middels gedoseerde ironie. Nir Nad-
ler doet dat op vakkundige wijze in Via Dolo-
rosa - over hoe Spaanse toeristenpelgrims in 
Jeruzalem een bebaarde jongeman bombarde-
ren tot hun persoonlijke verlosser. Jessica 
Kalbermann rekent origineel af met conven-
ties over liefde, als ze een wetenschappelijke 
verhandeling koppelt aan persoonlijke erva-
ringen in All About Naivety - A Testimony of 
Love. En de mysterieuze verdwijning van 
kunstenaar Bas Jan Ader, die in 1975 niet 
terugkwam van zijn zeiltocht over de Atlan-
tische Oceaan, inspireerde Antonio Jaramillo 
Guzman tot zijn eigen kunstproject (een oce-
aanreis in een glazen fles), waarvan hij in The 
Miracle - dat best langer had mogen zijn - de 
kans op succes onderzoekt.  !

Bewegende knipselfiguren

Bijna twee handenvol afstu-
deerders leverde de afdeling 

audiovisueel van de Willem de 
Kooning Academie dit jaar af. Hun 

afstudeerwerk laveert tussen 
performance, animatie en docu-
mentaire, met slechts een klein 

aantal uitschieters.
Frank de Neeve

Veel Nederlandser 
dan Spinvis kan het 
haast niet

Dagen van gras, dagen van stro

De Kijkdoos - Rapunzel

Willem de Kooning Academie Rotterdam

 Gerrit Rietveld Academie 

Luchtigheid en relativering

De nieuwste lichting filmmakers van de Rietveld Academie leverde een gevari-
eerde en over het algemeen lichtvoetige eindexamenexpositie af. Absurdistische 
humor in zowel twee minuten durende pastelkleurige animatiefilmpjes als in een 
uur lange, geëngageerde jiddische zwart-witthriller. Nicole Santé

Elad Larom speelt op 
intelligente en geesti-
ge wijze met de clichés 
van de gangsterfilm

Coalitzia
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aftasten van de grens tussen speelfilm en 
documentaire keert vaker terug in haar werk, 
al pretendeerde ze in deze film geen docu-
mentaire te maken: ‘Het lijkt misschien op 
documentaire, maar een echte documentaire-
maker zou zich zoiets niet permitteren.’
Ook de associatieve manier van vertellen in 
Figner is een stijl die Alonso Casale al eerder 
gebruikte. In Memorias sin batallas y otros 
muertos ging ze bijvoorbeeld op zoek naar de 
Spaanse geschiedenis en de verhalen uit de 
Burgeroorlog die niet in de geschiedenisboe-
ken staan vermeld, naar de gevolgen van 
geschiedschrijving en heldenmakerij. ‘De film 
gaat over – en dit is meteen ook het thema 
van mijn leven – hoe men vaak iets anders 
schrijft in de geschiedenisboeken dan wat er 
in werkelijkheid is gebeurd en hoe daardoor 

in feite het collectieve geheugen wordt 
scheefgetrokken en misvormd.’ Ze onder-
zocht ook de waarheid rondom haar grootva-
ders heldendom. In de film staat hij op uit 
zijn doodskist die in een begrafenisstoet 
wordt gedragen en hij leest haar de les over 

de manier waarop ze een geïdealiseerde film 
over hem aan het maken is.
In Figner zit een vergelijkbaar thema: ‘De 
echte Figner wilde juist een held zijn in een 
film over zichzelf en zijn voorouders. Ik 
wilde daarentegen laten zien wat er achter 
de heldenverhalen van zijn familie en de hele 
twintigste-eeuwse Russische geschiedenis 
verborgen zou kunnen zitten.’ 

Hard gevochten
Om Figner, the End of a Silent Century te kun-
nen maken, heeft Alonso Casale hard moeten 
vechten: ‘Ik ben vijf jaar, dag in dag uit, 
alleen maar met die film bezig geweest. Pro-
ducenten kwamen en trokken zich weer 
terug, de film is stukje bij beetje door het 
Filmfonds en het Rotterdams Fonds voor de 
Film vooruitgeholpen.’
Figner draaide vervolgens niet alleen in Rot-
terdam, maar ook op het festival van 
Locarno. Het is dan ook een prachtige film 
geworden, die niet altijd even begrijpelijk is. 
De kijker moet genieten en de vrijheid 
nemen mee te gaan in het verhaal en de poë-
tische beelden die de filmmaker ons voor-
schotelt.
Alonso Casale maakte de film die haar voor 
ogen stond, al denkt ze niet dat Figner het 
leuk zou vinden om te zien dat hij nu een 
andere stem heeft en dat er fictie van zijn 
leven is gemaakt. ‘Zoals Figner nu in de film 
zit, heb ik hem volgens mij optimaal gemon-

teerd. Het zou mooi zijn als hij denkt: wauw, 
ik ben beter in de film dan wat ik zelf had 
kunnen bedenken.’
‘Als je een beeld maakt, is het net alsof je 
iemand aanraakt. Je boort door iemand heen 
tot je bij de ziel uitkomt. En er zijn natuur-
lijk mensen die dat weigeren. Die zijn zich 
heel bewust van wat beeld betekent. Als je 
mensen filmt is het een beetje alsof je ze 
vraagt hun zonden op te biechten om ze die 
daarna voor te spiegelen. Je moet het geluk 
hebben iemand tegen het lijf te lopen die zo 
puur is dat hij zelfs de luciditeit van de 
camera niet vreest en zijn eigen zonden net 
zoals al het andere in het leven recht in het 
gezicht durft te kijken. Een ongeschonden 
natuurtalent. Dat was dus niet het geval met 
mijn Figner.’ !

Nederland/Frankrijk/Verenigd Koninkrijk/Rusland 2006 regie
Nathalie Alonso Casale scenario Jose-Luis Alonso camera 
Vladas Naudzius montage Irina Gorochovskaja geluid Eric 
Lesachet en Matt Dray productie Nathalie Alonso Casale en  
San Fu Maltha distributie Filmmuseum duur 90’ met Edgar  
Figner, Tatja Tkatsj, Angelika Nevolina, Jevgeni Merkoeriev, 
Daria Konstantinova, Alexander Joedin, Sergej Figner

Vanwege het veelvuldig gebruik van archiefmateriaal in Figner 
heeft het Filmmuseum deze release aangegrepen om vanaf  
7 september drie titels met oude fragmenten opnieuw in  
het Filmmuseum te vertonen. Het gaat om De eenzame stem 
van de mens (Odinokij golos tsjeloveka, 1987) van Aleksandr 
Sokoerov en Stalker (1979) en De spiegel (Zerkalo, 1975) van 
Andrej Tarkovski. Zie www.filmmuseum.nl voor meer  
informatie.

Een stomp in de maag blijkt een klap 
op een biefstuk. Als iemands nek omgedraaid 
wordt, blijkt het een stukgescheurde groene 
kool. Het zijn de specialiteiten van de 
Gerauschmacher, die voor films de geluidsef-
fecten verzorgt.
Figner, the End of a Silent Century is niet 
alleen een film over geluiden, vertelt Natha-
lie Alonso Casale: ‘Het gaat over de verschil-
lende betekenissen van stilte. Ik gebruik 
Edgar Figner uiteindelijk vooral als leidraad 
om veel meer te zeggen over de Russische 
cinema en over het Rusland waar niets 
gezegd mocht worden. In tegenstelling tot 
wat veel mensen denken, is Figner geen bio-
grafie.’ De film draait grotendeels om de 
bijna zeventig jaar oude Edgar Figner, de 
laatste Russische Gerausmacher. We zien hoe 
hij afscheid moet nemen, na gedurende bijna 
vijftig jaar meer dan honderd films van 
geluid te hebben voorzien. Van zijn huis waar 
hij, net als zijn ouders en grootouders, zijn 
hele leven gewoond heeft. Kortom, van het 
leven zoals hij dat kende. 

Luisterrijk geslacht
Alonso Casale: ‘Figner ging ervan uit dat hij 
echt een biografische documentaire zou krij-
gen. Dan liet hij me een stukje zien van wat 
een televisieprogramma over hem gemaakt 
had en zei hij dat dat ook leuk zou zijn in de 
film.’ Ze probeerde hem na de opnames in 
een geluidsstudio in Sint-Petersburg dingen 

te laten zeggen die voor haar iets poëtischer 
zouden klinken dan hoe hij het zelf vertelde. 
Met als bedoeling deze teksten in de voice-
over te gebruiken. ‘Dat weigerde hij gewoon. 
“Zo was het niet”, zei hij dan, “het was heel 
anders.” Op een gegeven moment heb ik 
daarom besloten om zijn stem helemaal te 
vervangen.’ Alonso Casale besefte daarnaast 
dat ze hem als Gerausmacher sterker vond 

dan als persoonlijkheid. ‘Het beste was 
natuurlijk geweest om hem door een acteur 
te laten spelen.’ Ze koos er uiteindelijk toch 
voor Figner zelf te filmen en ‘te bewerken’. 
‘Je zou kunnen zeggen dat hij zelf ook 
gerauscht is. Hij bestaat geloof ik uit vijf 
mensen. Eén heeft de stem gedaan, een 
ander de bewegingen, weer een ander deed 
zijn ademhaling.’
Edgar Figner blijkt afkomstig, zo tonen de 
foto’s aan de muren van zijn appartement, 
uit een geslacht van luisterrijke operazangers 

en revolutionaire tsarendoders. Alonso Casale 
koos net als in de meeste van haar films voor 
een mix van fictie en documentaire. Tijdens 
de treinreis die Figner onderneemt na het 
verlaten van zijn flat, veranderen zijn vijf 
medereizigers in zijn voorvaderen en in figu-
ren uit films waaraan hij werkte. Alonso 
Casale: ‘Of zijn het misschien geen echte rei-
zigers, maar door Figner verzonnen persona-
ges die lijken op alles wat hij altijd heeft 
gekend?’ Hun verhalen over de twintigste 
eeuw komen tot leven, geïllustreerd door 
oude filmfragmenten. Het lijkt alsof zijn 
levensgeschiedenis vervlochten raakt met 
nostalgische fantasie en escapistische dro-
men uit zijn eigen onderbewuste. 

Poëtische mix
De Frans-Spaans-Nederlandse Nathalie Alonso 
Casale is al jaren actief als regisseur, editor, 
scenarist, producent en actrice en vervaar-
digde diverse korte films waarmee ze interna-
tionale en nationale prijzen in de wacht 
sleepte. Te beginnen met een Gouden Kalf 
voor Memorias sin batallas y otros muertos 
(1992), haar eindexamenfilm van de Neder-
landse Film en Televisie Academie.
In haar eerste speelfilm Memory of the 
Unknown, geselecteerd voor de Tiger Awards 
Competitie op het filmfestival van Rotter-
dam, sloot ze acteurs gedurende tien dagen 
op in een bus en draaide ze op momenten 
‘die ze niet meer zelf konden bepalen’. Het 

In Figner, the End of a Silent Century vertelt  
Nathalie Alonso Casale (1970) het verhaal van Edgar 

Figner, de laatste Gerauschmacher van de Rus-
sische Lenfilm-studio’s in Sint-Petersburg. De film 

is meer geworden dan een portret. Het is een reis 
door de twintigste-eeuwse Russische cinema.

Maricke Nieuwdorp

Nathalie Alonso Casale over  
Figner, the End of a Silent Century

‘Ik gebruik Edgar Figner 
als leidraad om meer te 
zeggen over het Rusland 
waar niets gezegd mocht 
worden’

‘Je zou kunnen zeggen 
dat hij door mij zelf ook 
gerauscht is’

De laatste 
Gerauschmacher 

als metafoor
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Chroniqueur van de punkscene, verslaggever 
van subculturen, maar ook onafhankelijk en 
eigenzinnig filmer. Er zijn heel wat geuzen-
namen te bedenken voor filmmaker Lech 
Kowalski. Begonnen als pornofilmer in de 
Verenigde Staten, legde de filmmaker eind 
jaren zeventig de excessen van de New York-
se punkscene vast, materiaal waar hij jaren 
later nog uit put. Tegenwoordig woont 
Kowalski in Frankrijk en zoekt hij zijn onder-
werpen voornamelijk in Oost-Europa.
De dood en drugs, vaak in combinatie met 
muziek, zijn nooit ver weg in de films van 
Kowalski. Maar zijn universum bestaat niet 
alleen uit seks, drugs en rock ‘n’ roll, hoewel 
hij wel voornamelijk oog heeft voor de zelf-
kant van de samenleving. Ook in Kowalski’s 
recente ‘Europese’ films, zoals IDFA-prijswin-
naar On Hitler’s Highway (2002) over de oud-
ste snelweg van Polen, zijn het voornamelijk 
prostituees, zigeuners en andere bermbewo-
ners die de aandacht van de filmmaker trek-
ken.

Pornoscene
Lech Kowalski werd in de jaren vijftig van de 
vorige eeuw in Londen geboren als kind van 
Poolse ouders, die later naar de Verenigde 
Staten emigreerden. Op zijn achttiende ver-
trok hij naar New York, om te gaan studeren 
aan de Manhattan School of Visual Arts, 
alwaar hij beïnvloed werd door Shirley Clar-
ke, een van de grondleggers van de Direct 
Cinema-documentaireschool. In New York 
hangt Kowalski rond in de plaatselijke por-
noscene; hij draait er ook enkele korte por-

nofilms. Zijn eerste documentaire op speel-
filmlengte Sex Stars (1977) is een portret van 
New Yorkse pornoacteurs.
Als eind jaren zeventig punk losbarst, zit 
Kowalski in New York op de eerste rij en zijn 
bekendste footage bestaat dan ook uit beel-
den van Sex Pistols-bassist Sid Vicious en zijn 
vriendin Nancy Spungen, kort voor hun 
dood. Kowalski verwerkte de beelden van de 
Amerikaanse tournee van de Sex Pistols later 
tot de film D.O.A. (1981), een onderzoek naar 
de zelfdestructieve kracht van de punkbewe-
ging.

Punkscene
Hoewel Lech Kowalski al zo’n dertig jaar 
films maakt, kreeg hij pas enige bekendheid 

in Nederland met de vertoning van The Boot 
Factory (2000) en Born to Lose (2001) op 
het Amsterdamse Shadow Festival. 
Deze laatste film is wellicht exempla-
risch voor zijn werk. In Born to Lose 
wordt de New Yorkse punkscene van 
eind jaren zeventig geportretteerd 
middels punkicoon Johnny Thunders, 
mede-oprichter van The New York 
Dolls. Thunders, zo zelfdestructief als 
de gehele punkbeweging, was bij het 
voltooien van de film al enige jaren dood, 
maar Kowalski weet de geniale junkie-gitarist 
toch mooi te treffen. Born to Lose is geen 
typische biopic, maar een meanderend-asso-
ciatieve film, die middels een veelheid aan 
gesprekken en muziekfragmenten probeert 
door te dringen tot de kern van Johnny 
Thunders. Daarbij breekt Kowalski wel eens 
plots een interview af, maar nimmer de 
muziek; ieder nummer wordt integraal ver-
toond.
Voor The Boot Factory Factory, het eerste deel 

van een trilogie getiteld ‘The Fabulous Art of 
Surviving’, reisde de filmmaker naar Krakow, 
waar hij drie Poolse punks volgt die een 
werkplaatsje voor legerkisten beginnen, het 

dresscode-symbool van 
de tegencultuur. 
Kowalski volgt de pun-

kers bij hun zakelijke 
besognes, zoals een aan-
doenlijke scène over het 
kopen van naalden en de 
onderhandelingen met 

een toeleverancier. Ook 
hun privéleven wordt gedo-

cumenteerd inclusief ups en 
downs, zoals de drugsversla-

ving van een van de partners. Toch 
blijven de hoofdpersonen overeind en spelen 
ze het klaar om als onderdeel van een subcul-
tuur een boterham te verdienen, terwijl ze 
trouw blijven aan zichzelf.

Goelag
Sleutelfilm in Kowalski’s oeuvre en een 
goede aanleiding voor dit retrospectief, is 
zijn meest recente film East of Paradise 
(2005), die dit jaar op het filmfestival van 
Rotterdam te zien was. In deze bijna twee 
uur durende film komt zijn oude moeder 
Maria Werla aan het woord over haar depor-
tatie naar de Russische Goelag tijdens de 
Tweede Wereldoorlog, recht in de camera, 
bijna zonder onderbreking. Halverwege de 
film, als zij door tranen overmand niet verder 
kan, snijdt Kowalski naar een collage van zijn 
films en geeft in voice-over commentaar op 
de keuzes die hij in zijn loopbaan maakte.
Cruciale scène in de film is die waarin politie-
agenten hem belemmeren bij het filmen van 
mensen op het New Yorkse trottoir. Kowal-

ski’s commentaar: door wat de machthebbers 
mijn moeder hebben aangedaan, ben ik 
alleen nog in staat de onderdrukten te filmen 
en is het voor mij onmogelijk om gezagsdra-
gers te portretteren.

Compassie
Lech Kowalski’s werk is wel omschreven als 
rauw en ook slordig. Het is waar dat hij niet 
rechtlijnig filmt en dat zijn associatieve ver-
telstructuur, vaak het resultaat van maan-
den, soms jaren van montage, de kijker kan 
laten zoeken naar aangrijpingspunten. 
Kracht van zijn werk ligt echter in het per-
soonlijke perspectief, de betrokkenheid bij 
de karakters en zijn compassie met minder-
bedeelden, die echter de film niet in de weg 
staan. Zoals Kowalski in een recente film 
concludeert: ‘Na al die jaren ben ik erachter 
gekomen hoezeer ik mezelf eigenlijk identifi-
ceer met mijn karakters; ik ben degenen die 
ik film.’
Soms slaat Kowalski de plank ook mis. In Hey 
is Dee Dee Home? (2003) laat hij oerpunker 
Dee Dee Ramone aan het woord, in onge-
bruikte footage van Born to Lose. Gezeten op 
een barkruk en met ontbloot bovenlijf, ver-
telt Ramone aan de hand van zijn tatoeages 
– een mooie trouvaille – anekdotes uit de 
begindagen van de Amerikaanse punkscene. 
Helaas werken de verhalen weinig verhelde-
rend en lijken ze alleen in het hoofd van 
Ramone coherent.
Waar Kowalski’s kenmerkende fragmentari-
sche stijl goed werkt, is in On Hitler’s High-
way (2002), een tocht langs de oudste snel-

weg van Polen, aangelegd door Hitler om 
snelle troepenverplaatsingen naar het Oosten 
mogelijk te maken en naar verluidt de lijken 
bedekkend van gesneuvelde Poolse dwangar-
beiders. Kowalski rijdt met zijn camera over 
de treurige doorgangsweg, waar vrachtwa-
gens onafgebroken overheen denderen en 
stopt bij degenen die hij toevallig tegen-
komt. Zo ontmoet hij een oude man die langs 
de weg paddestoelen verkoopt, laat hij zich 
door een zigeuner die Auschwitz overleefd 
heeft op sleeptouw nemen langs zijn familie-
leden en filmt hij dakloze gelukszoekers die 
in het bos overnachten. De kortstondigheid 
van de ontmoetingen is hier geen belemme-
ring, aangezien de snelweg als de logische 
constante van de film alle verhalen aaneen-
rijgt.
In de mooiste scène ontmoet Kowalski een 
groep Bulgaarse hoertjes langs de snelweg. 
Hij benadert hen als hij zich na een week 
observeren – een mooie inkijk in de werkwij-
ze van de maker – realiseert, dat dit ook 
gewoon mensen aan het werk zijn, net als 
hij. Een bijzondere ontmoeting volgt, zonder 
vooroordelen en veroordelingen. De hoertjes 
blijken net zo nieuwsgierig naar die man met 
die camera als hij naar hen. !

Lech Kowalski Retrospectief, in samenwerking met het 
Shadow Festival. Melkweg Cinema, Amsterdam. 7 t/m 13 
september 2006. 8 en 9 september interview van Kowalski 
door Stefan Majakowski, directeur van het Shadow Festival. 
Programma op www.melkweg.nl.
Naar aanleiding van het retrospectief zendt Holland Doc van 9 
t/m 15 september films van Kowalski uit op internet. De films 
worden vanaf 21.00 uur enkele malen herhaald tot aan 8.00 uur 
’s ochtends. Zie www.hollanddoc.nl.

Junkies, hoertjes en punks 
bevolken de rauw-emotio-
nele films van Lech Kowalski. 
Zijn persoonlijke documen-
taires zijn geworteld in sub-
culturen en maken al enige 
tijd naam op filmfestivals. 
De Amsterdamse Melkweg 
Cinema toont voor het eerst 
in Nederland een retrospec-
tief van deze vijftiger met een 
punkattitude. 
Frank de Neeve

De films van Lech Kowalski
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H
et kloosterleven doet het goed op televisie. De 
KRO/RKK-reeks Kruispunt besteedt al jaren aan-
dacht aan Europese kloosters – de afleveringen 
zijn zelfs gebundeld op een dubbel-dvd. In 2003 
werden, in een variant op Big Brother, bekende 
Nederlanders als Hanneke Groenteman en Marc-

Marie Huijbregts in een klooster geplaatst om te zien wat er zou gebeu-
ren. Leidt het tot introspectie? Tot hervonden spiritualiteit?
Het afgelopen televisieseizoen zond Kruispunt de BBC-serie The Monas-
tery uit, nadat die in eigen land hoge kijkcijfers had gehaald. Hierin 
werden vijf mannen gevolgd die veertig dagen in een Benedictijner 
klooster doorbrachten. Tegelijkertijd vertoonde de BBC de vrouwelijke 
variant The Convent. Beide series leverden fascinerende televisie op, een 
religieuze variant op emotietelevisie. Want door het strenge kloosterre-
gime, waaraan de deelnemers zich verplicht moeten onderwerpen, wor-
den ze op zichzelf teruggeworpen. En door samen te leven met de mon-
niken of zusters en de andere deelnemers ontstaat veel sociale en emo-
tionele druk: kunnen ze het met elkaar vinden? Zeker omdat ze in prin-
cipe veertig dagen lang niet weg kunnen. Net als bij Big Brother sprak 
elke deelnemer ’s avonds in de rust van zijn slaapkamer zijn overpein-
zingen recht in de camera. De gemoederen liepen soms hoog op, met 
ruzies tot gevolg. Ook waren er veel frustraties. Wanneer krijg ik nou 
een religieuze of spirituele ervaring? Ik draai al drie weken mee… Vaak 
leek het wel psychotherapie, met de broeders in de rol van therapeut. 
Omdat die goed kunnen luisteren, kwam er veel onverwerkt leed naar 
boven. De programmamakers wreven zich ondertussen in hun handen – 
het klooster als snelkookpan. Door de nadruk op de emoties en psycho-
logie van de deelnemers liggen deze series dichtbij televisie die we goed 
kennen, waarbij individuen en hun gevoelens belangrijker zijn dan 
abstractere gedachten en structuren. Het eroverheen gegoten religieu-
ze sausje doet vooral wat modieus aan.
De Kruispunt Kloosterserie komt al dichter in de buurt van het docu-
menteren en uitleggen van het werkelijke kloosterleven. Maar de 
nadruk ligt hier, met interviews en een voice-over, op het tekstueel 
beschrijven van wat in wezen een non-verbale, religieuze ervaring is. 
Contemplatie laat zich moeilijk in woorden vangen.

Moedig

I
nto Great Silence (Die grosse Stille) is een moedige poging om 
op puur filmische wijze het bestaan in een klooster voor het 
voetlicht te brengen. Regisseur Philip Gröning leefde maan-
denlang samen met de monniken van Le Grand Charteuse, het 
moederhuis van de Kartuizer Orde in de Franse Alpen vlakbij 
Grenoble, waar voor het eerst gefilmd mocht worden. De Kar-

tuizers brengen zes dagen per week in stilte door en spreken alleen op 
hun doordeweekse wandeling met elkaar. Veel van hun tijd brengen ze 
in afzondering door, als ze zich in hun kluis wijden aan bijbelstudie en 
gebeden. Gröning mocht er onder voorwaarden filmen: geen kunst-
licht, geen filmcrew, geen muziek, geen commentaarstem. Precies de 
elementen die de Kruispunt Kloosterserie zo conventioneel maakten, 
werden zo onmogelijk. Het blijkt een zegen. 
Into Great Silence begint paradoxaal genoeg met geluid. Gröning 
maakt meteen een punt. Er wordt dan misschien nauwelijks gepraat in 
de documentaire, geluid is daardoor des te belangrijker: er is meer dan 
de menselijke stem. Bovendien raken de oren zo gespitst: wat horen 

we eigenlijk? Het blijkt een paar shots later het geknisper van hout in 
de houtkachel waarmee de kluis wordt verwarmd. Minutenlang zien 
we een monnik geknield. Waar zijn we? Wie is dit? Het is niet belang-
rijk. Belangrijker is het gevoel van tijd dat wordt overgebracht. Tijd 
die wordt besteed aan devotie, contemplatie. Door het shot lang aan 
te houden, wordt de toeschouwer min of meer gedwongen iets soort-
gelijks te doen. Eigenlijk gaat Gröning er nog niet ver genoeg in. Af en 
toe snijdt hij naar een tussenshot van een object, of gaat hij van een 
long-shot naar een medium. Die afwisseling leidt onnodig af, verbrok-
kelt de ervaring. De kaalheid van het bestaan van de Kartuizers loopt 
niet gelijk op met de kaalheid van de filmstijl, al is die veel kaler dan 
de KRO- of BBC-series.
Gröning durft niet zo radicaal te zijn. Hij interesseert zich soms te veel 
in het spel van schaduw en licht als de zon door het raam van de kluis 
valt of door de kloostergang strijkt. Even onnodig zijn de vertraagde 
beelden; stof dwarrelt langzaam door zonnestralen. Deze shots zijn te 
opzichtig poëtisch. Sommige shots filmde Gröning bovendien met een 
grofkorrelige Super 8-film, een esthetisch effect dat eveneens afleidt.

Inwijding

Toch roept Gröning het gevoel op dat hij dichtbij de kern 
van het monnikenleven komt. Dat heeft vooral te maken 
met zijn gekozen vorm. Gröning benadrukt de rituele 
aspecten van het kloosterleven. De cyclische aard wordt 
duidelijk door het filmen in seizoenen: de film begint in de 
winter en doorloopt de vier jaargetijden. En door het laten 

terugkeren van sommige shots en gebeurtenissen (het luiden van de 
klokken, het knielen op een houten bankje, het lezen van Kartuizer 
teksten in tussentitels) wordt het repetitieve monnikenleven helder 
overgebracht. Herhalingen die het makkelijker moeten maken nader 
tot god te komen.
Gröning volgt een novice, die als stand-in dient voor de onwetende 
kijker die samen met hem wordt ingewijd in de geheimen van de orde. 
De inwijdingsceremonie is de eerste scène waarin gesproken wordt. De 
nieuwe monnik wordt gevolgd in zijn traject: het maken en passen 
van zijn habijt, de ceremonie, het kaalscheren en zijn dagelijkse acti-
viteiten. Soms heeft hij keukendienst, soms oefent hij op zijn key-
board de psalmen die hij wordt geacht mee te zingen.
Omdat Gröning alleen mocht filmen zonder kunstlicht is de kijker 
getuige van enkele bijzondere scènes. De monniken bidden ’s nachts 
(de metten of vigilie) in de kerk, die slechts verlicht wordt door één 
kaars en wat zwak licht dat op hun gebedenboek schijnt. Een voor een 
knippen ze hun lichtje uit, waarna de duisternis invalt, met het kaars-
lichtje nauwelijks herkenbaar achterin beeld. Het mysterie van dit 
beeld wordt helaas door Gröning doorbroken als hij een close-up inlast 
van het flakkerende kaarsje.
Door dit soort ingrepen doet Into Great Silence een deel van zijn 
impact teniet. Gelukkig maakt de lengte veel goed, in bijna drie uur 
wordt de kijker op zichzelf teruggeworpen. Hij is nu zelf in The Monas-
tery, zonder storende camera’s die er uiteindelijk emotietelevisie van 
willen maken. En lijkt een donkere bioscoopzaal niet heel erg op een 
verduisterde kerk?  !

Into Great Silence (Die grosse Stille) Duitsland 2005 regie, scenario, camera, montage, geluid 
Philip Gröning productie Philip Gröning en Jörg Schulze distributie Cinemien duur 162’
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Into Great Silence

Hoe film je de spiritualiteit van het kloosterleven? Hoe maak je contemplatie inzichtelijk? 
Televisie toont kloosters in conventionele series of als emotioneel spektakel. De documen-
taire Into Great Silence doet een moedige poging dichterbij de essentie te komen, maar durft 
niet net zo kaal te zijn als de Kartuizer Orde waar vier maanden lang werd gefilmd.   
André Waardenburg

Zwijgen 
         is een zegen
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op zijn eigen manga over een robotjongen 
die de mensheid en de wereld van rampen 
redt. Het laat zich vertalen als Mighty Atom, 
maar de serie kreeg een succesvolle westerse 
bewerking als Astro Boy.

Heidi
De ontdekking van anime in het Westen is 
dus niet iets van de laatste jaren. Maar het 
ging in het begin vooral om televisieseries. 
Denk aan succesvolle reeksen als Battle of the 
Planets (een Engelse bewerking van Kagaku 
ninja tai Gatchaman/Science Ninja Team 
Gatchaman, Hisayuki Toriumi, 1972-74), 
Heidi (Arupusu no shôjo Haiji, Atsuji Haya-
kawa, Masao Kuroda en Isao Takahata, 1974) 
en Candy Candy (Hiroshi Shidara, 1976-
1979). Recenter zagen we het immens popu-
laire Pokémon (Kunihiko Yuyama, 1997-2002 
plus vervolgen), dat was gebaseerd op een 
videogame, en Dragon Ball Z (Daisuke Nishio, 
1989-2003). Het Pokémon-figuurtje Pikachu 
was een tijdlang voor Nederlandse kinderen 
net zo herkenbaar als Mickey Mouse en dat 
geldt (in mindere mate) ook voor de recente 
Pucca-rage.
In Japan zelf werd anime na Astro Boy snel 
volwassen. In 1968 kwam de lange anime 
Hols: Prince of the Sun (Horusu no Daiboken) 
uit, waarmee Isao Takahata naam maakte als 
de eerste anime-auteur. Aan deze film werkte 
ook de jonge Hayao Miyazaki mee, die later 
een Oscar en een gedeelde Gouden Beer zou 
winnen met zijn fantastische Spirited Away 
(Sen to Chihiro no kamikakushi, 2001).
Miyazaki (1941) begon zijn regiecarrière in 
de jaren zeventig, net als die andere meester 
Mamoru Oshii (1951), de regisseur van de 
twee delen van Ghost in the Shell (1995 en 

2004). Oshii was in de jaren tachtig de initia-
tor van de direct-to-video trend met Moon 
Base Dallos’ (1983-1984) – in het Japans aan-
geduid met het Engelse OVA (original video 
animation). Tegelijkertijd verscheen van Miy-
azaki’s hand de artistieke en commerciële 
bioscoopdoorbraak Nausicaä of the Valley of 
the Wind (Kaze no tani no Naushika, 1984), 
over een toekomstige wereld waarin na een 
vernietigende oorlog nog slechts kleine 
groepjes mensen overleven, die strijd leveren 
met doorgeëvolueerde planten en insecten. 
Dankzij het financiële succes van die film 
kon Miyazaki de Ghibli-studio oprichten, die 
nog altijd zijn films produceert. Bovendien 
werd de markt opengebroken voor meer 
experimentele en artistieke anime, wat in 
1988 leidde tot Akira. In 1989 sterft Osamu 
Tezuka, met wiens Astro Boy anime destijds 
vleugels kreeg, juist als anime met Akira 
wereldwijd doorbreekt.

Akira
Katsuhiro Ôtomo’s Akira werd voor veel wes-
terse kijkers synoniem voor anime. En inder-
daad keren veel van de verhaalkenmerken in 
andere anime terug. Een prototypische anime 
gaat over een (postapocalyptische) wereld in 
de (niet al te verre) toekomst, waarin een 
metropool (Tokio) op het punt staat vernie-
tigd te worden in een epische en vaak zeer 
gewelddadige strijd tussen goed en kwaad. 
De heersende klasse is afwezig, onbetrouw-
baar of kwaadaardig. Een weerspannige jonge 
held is de enige die de strijd kan winnen, 
maar hij wordt afgeleid door problemen met 
vrienden of familie. Een individualistische, 
maar geen eenzame held dus. Tegenstanders 
zijn ofwel doorgeslagen wetenschappers 
ofwel op hol geslagen machines ofwel boven-
natuurlijke, mytische monsters (meestal rep-
tielachtig en vaak met tentakels). Dus: de 
vijand is of de wetenschap zelf of iets waar-
tegenover de wetenschap machteloos staat. 
Door hun overgave aan de techniek en het 
negeren van de natuur – al dan niet mystiek 
– is de mensheid zelf schuldig aan de naken-
de ondergang.
Het is niet moeilijk om hierin een reactie te 
zien op de twee atoombommen die Japan in 
1945 troffen.
Akira begint met een gigantische ontploffing 
waarmee Tokio in (nota bene) 1988 vernie-
tigd wordt; een enorme bol van licht waar-
mee alleen maar een atoombom bedoeld kan 

zijn. Ook in Devil Man (1987) zitten zulke 
ontploffingen en verschijnt zelfs de typeren-
de paddenstoel van rook. Ook hier een een-
ling die de wereld tegen demonen van ver-
nietiging moet redden – in dit geval door zelf 
zo’n duivel te worden. Ook X the Movie (Rin-
taro, 1996) heeft een (warrig) apocalyptisch 
plot, waarin demonen de mensheid op ecolo-
gische gronden willen uitroeien omdat die de 
aarde uitput en overbevolkt, met gigantische 
en gedetailleerde ineenstortingen van 
belangrijke gebouwen in Tokio.
Zulke Godzilla-achtige thema’s komen inder-
daad vaker in anime terug. Tegelijkertijd 
heeft anime een veel breder bereik dan alleen 
Akira-achtige, donkere toekomstvisies. Dat 
bewijst een titel als Millennium Actress, waar-
in een oudere actrice in een bijzondere ver-
menging van vertelniveaus samen met haar 
interviewer door scènes uit haar leven en 
haar films wandelt. Wel is er een overkoepe-
lende, altijd herkenbare anime-stijl – al zijn 
er grote kwaliteitsverschillen. Daarover de 
volgende keer meer. !

Voor dit artikel is deels gebruikgemaakt van (de discussies op) 
Wikipedia. Zie voor een korte geschiedenis ook www.awn.com/
mag/issue1.5/articles/patten1.5.html. Het tweede deel van 
dit anime-tweeluik verschijnt in een komend nummer en zal 
verder ingaan op de stijl en inhoud van de moderne anime.

Devil Man (Tsutomo Iida, 1987), X the Movie (Rintaro, 1996), 
Millennium Actress (Satshi Kon, 2001) en Ghost in the Shell 
2: Innocence (Mamoru Oshii, 2004) zijn recent door A-Film 
uitgebracht op dvd.

De ontwikkeling van anime 

deel 1

Sinds de doorbraak van Akira, het meester-
werk van Katsuhiro Ôtomo uit 1988, kent het 
Westen anime. Die term wordt in Japan ove-
rigens gebruikt voor alle vormen van anima-
tie. Japanners gebruiken voor hun nationale 
productie soms juist weer de Amerikaanse 
term Japanimation, die in het Westen in 
onbruik is geraakt. Dit soort spraakverwar-
ring onderstreept de culturele worsteling van 
elke anime-fan (of otaku): er worden in het 
Westen Japanse termen gebruikt om bepaal-

de subgenres aan te duiden, maar die blijken 
dan in Japan toch weer net iets anders te 
betekenen. Zo wordt pornografische anime in 
het Engels hentai genoemd, maar in Japan 
poruno (wat verdacht Engels klinkt) of ecchi 
– wat in het Engels weer wordt gebruikt voor 
minder expliciete erotische anime. Als de 
westerse liefhebber anime zo Japans mogelijk 
probeert te benoemen, slaat hij regelmatig de 
plank mis.
En het is niet alleen de terminologie die de 
westerse kijker doet duizelen. Vreemde plot-
wendingen, merkwaardige karakters, extreem 
geweld: is dat te duiden met onbegrepen his-
torische, mythische en sociologische cultuur-
verschillen of zijn het artistieke keuzes van 
de makers? En wat te denken van lolicon, een 
uit het Engels verbasterde Japanse term voor 
het Lolita-complex dat in vele films terug-
keert? De populariteit van anime in het Wes-
ten is zeker deels te verklaren door deze fas-
cinerende confrontatie met een andere cul-
tuur. Maar anime heeft zich inmiddels bij een 
groeiend publiek ook bewezen door een vol-
wassen onderwerpkeuze, een indrukwekken-
de animatietechniek en een eigen stijl.

Osamu Tezuka
Animatie kwam in Japan langzamer op gang 
dan in de Verenigde Staten. In de eerste 
decennia van de twintigste eeuw werd in 
Japan een gestage stroom animatiefilmpjes 
geproduceerd, maar zonder veel kritisch of 
artistiek succes. Tijdens de oorlog regisseerde 
Mitsuyo Seo twee grensverleggende propa-
ganda-anime: in 1942 Momotaro’s Sea Eagles 
(Momotar – no Umiwashi), met zevenendertig 

minuten de langste anime tot dan toe, en in 
1945 de eerste avondvullende anime Momo-
taro’s Divine Sea Warriors (Momotaro – Umi 
no Shinpei). Te laat om als propaganda nog 
een rol te spelen.
De eerste lange kleuren-anime volgde in 
1956, Hakuja den (Kazuhiko Okabe en Taiji 
Yabushita), een sprookje over de liefde van 
een jongeman voor een vrouw die een magi-
sche slang blijkt. Hij werd geproduceerd door 
de beroemde, sterk door Disney beïnvloede 
Toei-studio, die (oosterse) sprookjes verfilm-
de met leuke diertjes als bijfiguren. Want ook 
in Japan bepaalden de studio’s van Disney en 
Fleischer in de beginperiode de norm. Omge-
keerd werd Hakuja den ook in de Verenigde 
Staten uitgebracht (als Panda and the Magic 
Serpent), net als de eerstvolgende vijf lange 
Toei-producties.
Ook Osamu Tezuka (1928), tot dan de 
bekendste manga-tekenaar van Japan, liet 
zich door de Amerikaanse pioniers inspireren 
toen hij Mushi, de eerste televisieanimatie-
studio oprichtte. Tezuka geldt als de beden-
ker van de grote ogen, die beginnende 
anime-kijkers in het Westen altijd bevreem-
den. Ze zijn vooraleerst een animatieconven-
tie, overgenomen van de meest populaire 
tekenfilms uit die tijd: van Betty Boop (vanaf 
1930) tot Bambi (David Hand, 1942). Daar-
naast had Tezuka een artistiek criterium: hij 
vond dat hij met grotere ogen emoties beter 
kon tonen.
Osamu Tezuka geldt niet alleen vanwege die 
ogen als de vader van de moderne anime, 
maar vooral door zijn zeer succesvolle televi-
siereeks Tetsuwan Atom uit 1963, gebaseerd 
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BOEKVERFILMING

In de zeventiende aflevering van de serie ‘De boekverfilming’ worden twee 
verfilmingen van de romans van Patrick McGrath besproken. Opmerkelijk hoe een 
auteur zijn eigen strak geconstrueerde romans durfde los te laten en een meer 
filmisch bouwwerk hielp maken.
Harry Peters

Asylum
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      Cronenberg staat bekend om zijn morbide 
films vol gruwelen. The Fly (1986), Crash 
(1996) en zijn recente A History of Violence 
(2005) kunnen niet alleen origineel, maar 
vooral ook verontrustend worden genoemd. 
Een veilig verhaaltje van A naar B is er bij 
Cronenberg niet bij en het was dan ook niet 
verwonderlijk dat hij enkele jaren geleden 
zijn oog liet vallen op Patrick McGraths Spi-
der: een merkwaardige, sterk psychologische 
roman die zich echter niet zo makkelijk naar 
film liet vertalen. Samen met de schrijver 
kwam Cronenberg met een script dat met 
totaal andere middelen de kern van het boek 
overeind hield. Spider is een schoolvoorbeeld 
van een geslaagde adaptatie, juist door het 
gebruik van filmische mogelijkheden.

MCGRATH EN HET GESTICHT 
McGrath werd in 1950 in Londen geboren als 
zoon van een directeur van een krankzinni-
geninrichting. Dit bepaalde de thematiek van 
de latere schrijver, die in 1988 debuteerde 
met de verhalenbundel Blood and Water: And 
Other Tales en kort daarop naam maakte met 
zijn eerste roman The Grotesque. Hoewel hier-
in nog geen sprake was van een psychiatri-
sche instelling is duidelijk te merken dat de 
schrijver vooral in de psyche van zijn perso-
nages is geïnteresseerd en wat gemakkelijker 
omging met de plot. Het bizarre verhaal gaat 
over een man die na een herseninfarct in een 
rolstoel is terechtgekomen en niet meer kan 
spreken of bewegen. Hij doet verslag van zijn 
belevenissen in een soort dagboekvorm, ook 
al kan hij het niet opschrijven. Wanneer de 
verloofde van zijn dochter in een moeras 
wordt gevonden, blijft tot het eind toe ondui-
delijk wie de moord gepleegd heeft. Meteen al 
met zijn eerste roman bewijst McGrath zich 
als erfgenaam van Edgar Allan Poe: de bizarre 
gedachten van de gehandicapte geven de 
roman een horrorachtige lading.
Een jaar later volgde Spider en daarmee werd 
zowel zijn thematiek als aanpak stevig neer-
gezet. Wederom in dagboekvorm, maar nu 
genoteerd door iemand die uit het gesticht is 
ontslagen, wordt langzaam maar zeker de 
toedracht onthuld van de moord op de moe-
der van de ik-persoon. Door de perspectief-
keuze wordt de lezer als het ware verplicht 
de vader van de dagboekschrijver te verden-
ken, omdat diens overspel en gewelddadighe-
den ten opzichte van zijn moeder, zijn haat 
en de logica in zijn gedachten bepalen. 
McGrath blijkt een meester in het verschui-
ven en herinterpreteren.
De ziekte van dokter Haggard geeft in de titel 
al aan dat niet alleen de zieken een probleem 
hebben. Deze huisarts heeft ooit een grote 
liefde gekend en krijgt tijdens de Tweede 
Wereldoorlog een RAF-piloot op zijn spreek-
uur die haar zoon blijkt te zijn. Dan ontwik-
kelt zich een relatie die een onverwachte 
wending kent. Ook hier heeft McGrath door 

de structuur en het perspectief alle touwtjes 
in handen en hij voegt daar nog eens een 
merkwaardige genremix aan toe. Rob Malash 
omschreef de roman uit 1993 treffend in HP/
De Tijd: ‘De ziekte van dokter Haggard is een 
verraderlijke cocktail van liefdesroman, oor-
logsverhaal, bekentenisliteratuur en thriller, 
overgoten met een saus van horror en afge-
maakt met een kers van literaire pulp.’
Ook in Asylum (1996) spelen de psychiatrie 
en het gesticht een grote rol. De echtgenote 
van een waarnemend directeur van een 
instelling krijgt een relatie met een patiënt 
en volgt hem wanneer hij ontvlucht. Aan het 
samenleven met de ex-moordenaar/kunste-
naar komt een eind als hij door de politie 
wordt gepakt. Terug bij haar man, die geen 
directeur geworden is, verhuizen ze naar 
Wales, waar haar bestaan er niet vrolijker op 
wordt. Een korte relatie met de buurman 
blijft voor de buitenwereld nog onopgemerkt, 
maar haar toekijken bij de verdrinkingsdood 
van haar zoontje betekent dat ze moet wor-
den opgenomen.
Ook in de twee romans die daarop volgden 
(Port Mungo en Martha Peake) staat de psy-
chologische ontleding van de karakters op de 
eerste plaats. Daarbij vallen vooral McGraths 
literaire mogelijkheden op de lezer op ver-
keerde sporen te zetten. 
 
MCGRATH EN ZIJN VERTELTECHNIEKEN
Twee van zijn boeken springen er wat hun 
verteltechniek betreft uit. Zowel Spider als 
Asylum zijn namelijk ‘indirecte’ dagboeken; 

de tekst is niet in dagboekvorm, maar ver-
wijst nu en dan daarnaar. Deze techniek om 
te doen alsof laat de lezer tijdelijke en fou-
tieve conclusies trekken. Naarmate de roman 
vordert raakt de lezer meer in verwarring en 
McGrath bevordert dat nog eens door met de 
tijd te spelen. Het heden, verleden en verwij-
zingen naar de toekomst worden door elkaar 
gebruikt. Doordat ook nog eens in het mid-
den wordt gelaten hoe de ik-figuur op de 
hoogte kan zijn van de beschreven gebeurte-
nissen, wordt men permanent en vrijwel 
ongemerkt tot een bepaalde interpretatie 
gedwongen, die even of veel later weer moet 
worden bijgesteld. In feite is er sprake van 
een ‘verhuld’ ik-perspectief. Zo hoort in Asy-
lum de arts de gebeurtenissen via de vrouw, 
maar het betreft allemaal informatie die hij 
pas later – na alle ontwikkelingen – te horen 
krijgt. McGrath doet alsof het neutrale obser-
vaties zijn. Die techniek past hij ook toe in 
Spider door de hoofdpersoon later zijn fanta-
sieën op te laten schrijven, maar het aanvan-
kelijk als feitelijk verhaal te presenteren. 
Soms stapt hij er speels uit. ‘In elk geval 
heeft ze het zo aan mij beschreven’, schrijft 
hij in Asylum. Het lijkt allemaal wat gefor-
ceerd, maar doordat het onnadrukkelijk 
gebeurt is het niet storend, sterker nog: het 
vormt de kracht van McGraths romans.
Door de vele vooruitwijzingen waarin de 
schrijver zich auctoriaal opstelt, hangt er een 
zeker fatalisme over het verhaal. De hoofd-
personen gaan te gronde, alleen steeds net 
even anders dan vermoed. 

In Spider schrijft de ik-figuur een dagboek 
over zijn jeugd, maar dan niet over de 
gebeurtenissen zoals die hebben plaatsge-
vonden, maar over zijn beleving. Zijn fanta-
sie bepaalt de feiten. Zo kan alles tot in 
details worden beschreven zonder dat de ver-
teller erbij is geweest. Wat begint als een 
speurtocht naar de daden van zijn vader, ein-
digt in een ontdekking van het eigen nood-
lottige handelen. Het speelt zich allemaal 
vooral in het hoofd van de verteller af. Dat 
biedt ook ruimte voor reflectie en zelfonder-
zoek en daarbij komt de psychiatrische ken-
nis van de schrijver steeds om te hoek kij-
ken. ‘Wakker zijn is beschikbaar zijn voor 
kwelling en dit is de volle complete beteke-
nis van het leven.’
In Asylum maakt de verteltechniek het lastig 
om een hoofdpersoon aan te wijzen. Van 
iedereen worden de gedachten, vermoedens 
en plannen gegeven (doordat de vrouw deze 
kennelijk aan de arts vertelde), maar door 
zijn vragen en handelwijze beginnen de 
motieven van de arts zelf steeds intrigeren-
der te worden. Alle personages zitten in feite 
in hun eigen werkelijkheid, geketend aan 
hun eigen interpretaties, hun eigen gesticht. 
Groteske werd als eerste werd verfilmd (onder 
de titel Gentlemen Don’t Eat Poets van John-
Paul Davidson in 1995) maar dat werd een 
weinig interessante film, waarin Sting als 
butler een misser was. De film werd nooit uit-
gebracht in Nederland. De twee andere 
McGrath-verfilmingen zijn wel opmerkelijk. 

FILMISCHE AANWEZIGHEID
Het script voor Spider werd door Patrick 
McGrath aan meerdere filmmakers aangebo-
den, maar Atom Egoyan en later Don McKel-
lar zagen er geen film in. Tot David Cronen-
berg het aandurfde een bijzondere kunst-
greep toe te passen: Spider zelf in zijn eigen 
herinneringen laten rondlopen. Zo kon zon-
der een vervlakkende voice-over de fantasie 
van de schrijver van het dagboek overkomen. 
En Egoyan moest later toegeven dat het uit-
stekend werkt. Ralph Fiennes als Spider die 
in zijn eigen jeugd stapt, zich in de hoek van 
een kamer bevindt en zelfs opzijgaat als zijn 
vader eraan komt. Cronenberg weet met een 
voortreffelijke verzorgde art-direction de 
gekte van Spider te onderbouwen. Het is alle-
maal uiterst somber, groezelig, vochtig en 
macaber. Direct al na de schitterende credits 
(de vlekken op een schimmelend behang lij-
ken op figuren uit de Rorschach-test; een 
subtiele verwijzing naar de psychiatrie) 
wordt de gestoorde neergezet. Als laatste 
stapt hij uit een trein en beweegt, kijkt en 
doet heel anders dan al die mensen die in het 
keurslijf van hun dagelijks patroon zitten. 
Het adres waar hij zich moet melden haalt hij 
uit een sok die hij in een broekspijp heeft 
gestopt. De mededeling is meteen duidelijk: 
deze man komt uit een gesticht. En zo weet 

Cronenberg, zonder enige tekst en subtieler 
dan in zijn vorige films, de toeschouwer het 
innerlijk van de hoofdpersoon te laten ver-
kennen. De absolute ‘klap’ komt bij het eer-
ste moment dat Fiennes in zijn eigen herin-
nering stapt. Als jongetje thuis aan de tafel 
in gesprek met zijn moeder zegt hij, kijkend 
door het raam, de zinnen voor, om even later 
achter zichzelf aan te lopen naar de kroeg 
om zijn vader te halen. Waar in Een vlucht 
regenwulpen Krabbé verdubbeld wordt door 
zijn geweten, gaat Cronenberg een stap ver-
der door de tijd een rol te laten spelen. Een 
gek van middelbare leeftijd staat naast zich-
zelf. En dat is op deze wijze letterlijk op te 
vatten. Het is niet zo vreemd dat de kijker 
regelmatig aan Samuel Beckett moet denken, 
want in een gemeenschappelijk interview 
constateerden McGrath en Cronenberg tot 
hun eigen verbazing dat ze zich allebei door 
diens werk geïnspireerd voelden. 
Het moet scriptwriter McGrath worden nage-
geven dat hij de zeer filmische visie van de 
verinnerlijking heeft voorzien, net zoals het 
dagboek vol woordloze tekens niet in het 
boek voorkomt. Een al vroeg in de film inge-
bracht detail, dat een sterk effect heeft op de 
verdere interpretatie. Het speelt zich alle-
maal af in het brein van de man, er staat 
niets op papier. 
Ook zijn obsessie voor zijn moeder is gedurfd 
vormgegeven, door Miranda Richardson de 
drie vrouwenrollen te laten spelen. Verwar-
rend, maar wij zien wat hij denkt te zien en 
het maakt veel verklaarbaar, al is het soms 
achteraf. Spider zit vol uiteenlopende maar 
uiterst efficiënte filmische omslagen en het 
is daarmee een mooie tour-de-force van 
McGrath geworden
Die filmische omslagen zijn in Asylum anders 
van aard. Daar is vooral ingegrepen in het 
exposé. Niet alleen zijn de scènes wat inge-
dikt, maar hele gebeurtenissen en daarmee 
zelfs een enkel persoon zijn buiten de film 
gelaten. De roman was gewoon te gecompli-
ceerd om van voor tot achter te verbeelden. 
De meest opmerkelijke weglating is het con-
tact tussen de vrouw en de nieuwe buurman 
in Wales. De bronstige boer, want dat was 
het, rijdt nu slechts even op de tractor langs 
en zwaait. De film kan duidelijk zonder hem 
vonden de twee scenaristen en daarin heb-
ben ze gelijk. Interessanter zijn die verdich-
tingen waarin personen sneller worden neer-
gezet en ze in enkele gevallen een belangrij-
ker of zelfs andere rol hebben gekregen. Sim-
pel en efficiënt is de introductie van de art-
sen uit het gesticht, waarin de feiten, relaties 
en opvattingen in enkele zinnen zijn samen-

gevat zonder hun effect te verliezen.
Opvallend is de rolverschuiving bij arts Peter 
Cheaver (een rol van Ian McKellen). Als de 
ik-figuur die alles via gesprekken met de 
vrouw te weten is gekomen was hij in de 
roman al degene die alles stuurde, maar in 
MacKenzie’s film is hij meer een intrigant 
dan een vertrouweling. Hij zit zijn eerder 
gevluchte patiënt na diens terugkeer zelfs 
dwars en behandelt hem op cynische wijze, 
ingegeven door eigenbelang en jaloezie. Zo’n 
type kan McGrath nooit bedoeld hebben, 
want hij vormt in feite een aanklacht tegen 
de psychiatrische begeleiding. Zo wordt er 
door anderen in zijn bron gespuugd.
Ook het zoontje Charlie (Gus Lewis) heeft een 
grotere betekenis gekregen. Behalve dat hij 
zijn moeder nu in contact brengt met de 
patiënt, verraadt hij ook haar overspel. Daar-
door wordt het in de film iets lastiger om zijn 
verdrinkingsdood uitsluitend te zien als een 
gevolg van een psychologische blokkade van 
de moeder die denkt haar minnaar te zien en 
door niet in te grijpen een eind aan die relatie 
maakt. Dat zijn behoorlijke verschuivingen. 
Subtieler gaat MacKenzie te werk in de 
details. Zo bevindt Stella zich enkele malen 
op het kruispunt van twee gangen in de 
inrichting. De ene is licht en zonnig, de 
andere duister en somber. Een mooie situe-
ring die iets toevoegt voor wie het wil zien. 
Een ander mooi detail ligt in shots die Ian 
McKellen krijgt op het moment dat er iets 
over Natascha Richardson verteld wordt. Op 
cruciale momenten is hij aanwezig op de ach-
tergrond. Eigenlijk een rudimentaire vorm 
van de ik-figuur uit de roman en op die 
momenten een verantwoorde en geslaagde 
vertaling van het perspectief uit de roman. 
De gecompliceerde, strak geconstrueerde en 
verwarrende psychologische romans van 
McGrath blijken dus in een andere taal te 
genieten. Het is dan ook nauwelijks voor te 
stellen dat de twee laatste romans van 
Patrick McGrath binnenkort niet ook verfilmd 
gaan worden. !

DAVID
METEEN AL MET ZIJN 
EERSTE ROMAN BEWIJST 
MCGRATH ZICH ALS 
ERFGENAAM VAN EDGAR 
ALLAN POE

Boeken Patrick McGrath
Groteske (1989), vertaling Max Schuchart, Bert Bakker (1996) 
Spin (1990), vertaling Max Schuchart, Prometheus/Bert Bakker (1991) 
De ziekte van dokter Haggard (1993), vertaling Heleen ten Holt, Prometheus (1994) 
Het gesticht (1996), vertaling Ria Loohuizen, Prometheus (1996) 
Martha Peake (2000), vertaling Ton Heuvelmans, Prometheus (2000) 
Port Mungo (2004), vertaling Liesbeth Teixeira de Mattos, De Bezige Bij (2004) 

Spider Canada/Engeland 2002 regie David Cronenberg scenario Patrick McGrath 
naar zijn eigen roman camera Peter Suschitzky montage Ronald Sanders 
geluid Glen Gauthier muziek Howard Shore production design Andrew Sanders 
productie Catherine Bailey, David Cronenberg en Samuel Hadida dvd Dutch 
Filmworks duur 98’ met Ralph Fiennes, Miranda Richardson, Gabriel Byrne, Lynn 
Redgrave, John Neville, Bradley Hall, Gary Reineke, Philip Craig 

Asylum Engeland/Ierland 2005 regie David MacKenzie scenario Patrick Marber 
en Chrysanthy Balis naar de roman van Patrick McGrath camera Giles Nuttgens 
montage Colin Monie en Steven Weisberg geluid Jamie Ballinger muziek Mark 
Mancina production design Laurence Dorman productie Laurie Borg en Mace 
Neufeld dvd Dutch Filmworks duur 99’ met Natasha Richardson, Hugh Bonneville, 
Marton Csokas, Ian McKellen, Joss Ackland, Gus Lewis, Judy Parfitt

Spider

Asylum
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HET WERK VAN 
SASKIA OLDE WOLBERS

Filmsets storten 
ineen, cameramannen 
vallen over snoeren en 

rijen cancandansers 
kukelen om als 

dominostenen. Dat 
gebeurt er als een 

actrice last heeft 
van the falling eye. 

Tenminste, in Trailer 
van Saskia Olde 

Wolbers, onlangs 
aangekocht door het 
Stedelijk Museum in 
Amsterdam dat een 
tentoonstelling aan 

haar wijdt.
Wendy Koops
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De films van Anna Lange voltrekken zich in 
stilte. Op 8mm geschoten zwart-witbeel-
den doemen op als verhaalflarden. Het zijn 
scherpe observaties, die inzicht bieden in een 
wereld die we kennen, maar die inmiddels 
ver van ons af lijkt te staan. Het Brabantse 
landschap, de kleine rituelen van een oude 
boer en zijn vrouw, de katholieke nonnen en 
het aardse vee trekken aan je voorbij, zonder 
dat je nu precies weet of je naar het heden 
of verleden zit te kijken. De beelden zijn te 
intiem voor found footage, maar lijken ook 
weer zo wereldvreemd dat je nauwelijks kan 
geloven dat deze geportretteerde wereld nog 
echt bestaat. De films van Anne Lange beroe-
ren in alle eenvoud het bovennatuurlijke en 
zinspelen op magie, mythe en mystiek. In 
Xenia (2005), De aardappeleters (2006) en 
Corpus Christie (2006) keert Lange terug 
naar haar geboortegrond om op eerlijke, 
harde en poëtische wijze  
deze in zichzelf gekeerde, bovenzinnelijke 
wereld vast te leggen. En in die wereld 
regeert de stilte.

Schapen
Xenia bestaat uit een drieluik en is wellicht de 
meest ijle film. Hier wordt vooral getoond, zon-
der dat de montage een dwingende rol opeist 
in het scheppen van een persoonlijk verhaal 
zoals dat in de twee andere films gebeurt. Met 
verrassende kadreringen word je rondgeleid in 
het Brabantse land. De schapen, wolken, kip-
pen en het voortdurend veranderende licht zijn 
belangrijke elementen. Door vaak dicht op de 
huid van het subject te zitten worden de vacht 
van de beesten en de textuur van het land-
schap benadrukt. De afwisseling van extreme 

close-ups met meer lucht gevende overzichts-
schots is fascinerend. Door consequent twee 
subjecten af te wisselen ontstaat een parallelle 
montage.
Parallelmontage is een aanpak die Anna 
Lange vaak toepast. Door contrasterende 
beelden in een reeks te laten terugkomen 
hamert ze de vergelijking erin. Door het ont-
breken van een soundtrack vallen de verbinte-
nissen des te meer op en wordt de koppeling 
van beelden geoptimaliseerd. In de aaneen-
schakeling van verschillende koppelingen ont-
staan adembenemende verzamelingen beeld-
reeksen die vooral suggereren, waardoor de 
kijker een actieve rol krijgt als interpretator. 
In De aardappeleters is die koppeling een aan-
eenschakeling van een voedselketen. Allen, 
mens en dier, eten aardappels. Surreëel is de 
scène waarbij de aardappels gepoot worden: 
elke neergelegde aardappel verdwijnt ogen-
blikkelijk in het beeld van de lege goot – alsof 
hij direct is opgeslokt. Een speelse ingreep 
met een eenvoudige techniek die Lange’s ple-
zier van het maken illustreert. Prachtig is het 
laatste deel, waarin de televisie oubollige beel-
den van een sciencefictionfilm de huiskamer in 
stuurt. Twee wereldvreemde leefwerelden, die 
elkaars tegenpool vormen, ontmoeten elkaar.

Slachten
In Corpus Christie wordt de parallelmontage 
het meest effectief ingezet. De koppeling van 
het slachten van het varken en het maken van 
hosties door de nonnen spreekt boekdelen. De 
rudimentaire behandeling van deze onderwer-
pen maakt het portret bijna bovenzinnelijk. Het 
is een harde confrontatie van beelden en daar-
mee een harde confrontatie voor de kijker. 

Deze film past dan ook nog het meest in de 
traditie van de experimentele film uit de jaren 
zestig en zeventig. Dromen en herinneringen 
van de filmmaker zijn dankbare onderwerpen 
die op een onconventionele manier werden 
verbeeld. Zoals velen van haar historische 
voorgangers is Anna Lange op filmgebied auto-
didact. En dat levert een eigenzinnige beeldtaal 

op. Maar er is in de beleving van dit soort 
films wel wat veranderd. Waar door de komst 
van betaalbare camera’s in de jaren zestig 
een enorme productiviteit op gang kwam van 
hyperpersoonlijke films, die een subjectieve 
vastlegging van de wereld nastreefden en bra-
ken met de regels van de cinema, heeft deze 
eigenzinnige cinema inmiddels een eigen tra-
ditie en is daarmee een genre geworden. Als 
vanzelfsprekend refereert Anna Lange hieraan 
en plaatst daarmee haar documentaireportret 
in een surrealistische traditie die veel ruimte 
laat aan de eigen gedachten van de kijker. ! 

Bart Rutten is curator van het museum SM’s in Den Bosch, dat 
vanaf 13 januari de solotentoonstelling Xenia aan Lange’s werk 
wijdt (www.sm-s.nl). Deze drie films zijn daar ook te zien en 
worden daarvoor vertoond op het Impakt Festival (t/m 27 augus-
tus op verschillende locaties in Utrecht, www.impakt.nl) en 
op het Nederlands Film Festival (27 september t/m 6 oktober, 
www.filmfestival.nl).

Het Impakt Festival en het Nederlands Film Festival tonen werk van de autodidact Anna Lange. 
Het zijn ijle 8mm-films, waarin de stilte heerst en waarin contrasten het verhaal vertellen. Het 
bovennatuurlijke wordt in alle eenvoud beroerd, met ruimte voor de eigen gedachten van de kijker.
Bart Rutten

De koppeling van het slachten van 
het varken en het maken van hosties 
door de nonnen spreekt boekdelen

Een wereldvreemde wereld

Drie films van Anna Lange

Corpus Christie

De aardappeleters

Xenia

e vanuit Londen opererende Nederlandse 
ontwikkelde eind jaren negentig een fascine-
rende stijl: met behulp van prachtige, door 
een onzichtbaar hoofdpersonage gesproken 
verhalen roept Saskia Olde Wolbers (1971) een 
rijke, gecompliceerde wereld op, zonder die 
in detail te laten zien. Sterker, haar camera 
glijdt slechts traag langs verlaten decors, 
druipend en lekkend van water en verf. De rest 
speelt zich af in het hoofd van de bezoeker, 
wiens gedachten blijven haken bij raak geko-
zen bewoordingen en zinsneden die een rits 
beelden en fantasieën in gang zetten, zoals 
de beschrijving van de actrice die slechts door 
haar aanwezigheid een hele draaidag tot een 
fiasco maakt.

ONGEBOREN
In de films die het Stedelijk Museum vertoont 
worstelen mensen met een werkelijkheid die 
ze nauwelijks kunnen bevatten. In Kilowatt 
Dynasty (2000) spreekt een nog ongeboren 
Chinese het vermoeden uit dat haar moeder 
lijdt aan een syndroom dat bij veel astronauten 
voorkomt: het onvermogen droom en realiteit 

te onderscheiden. Het door de Chinese tongval 
en de complexiteit moeilijk te volgen verhaal 
wordt nog mysterieuzer door de sciencefiction-
achtige onderwaterwereld, die lijkt opgebouwd 
uit glas en andere transparante materialen, 
maar niet herkenbaar is.
In Placebo (2002) kijkt een vrouw vanuit haar 
ziekenhuisbed naar de comateuze man naast 
haar en onderkent ze wat ze heeft proberen te 
ontkennen maar eigenlijk al een hele tijd wist: 
de figuur die ze twee jaar beminde bestaat 
enkel uit leugens. Uitgebreid beschrijft ze de 

aanwijzingen die ze in de wind sloeg omdat ze 
zo graag wilde geloven in zijn gefantaseerde 
identiteit. Ondertussen maken dikke druppels 
zich los van met witte verf doordrenkte rasters 
en zweven horizontaal door het beeld.
Zijn perspectief wordt weergegeven in Interlo-
per (2003). Hierin treedt hij tijdens een bijna-
doodervaring buiten zichzelf en dwaalt tot zijn 
verbazing als in een witte doktersjas door uit 
koele metalen buizen opgetrokken ziekenhuis-
gangen. Terwijl hij voor het eerst inzicht krijgt 
in zijn eigen leugens, merkt hij op steeds meer 
het gevoel te krijgen dat een deel van hem fictie 
is. Ook in Trailer (2005) vraagt de hoofdpersoon, 
die er in een bioscoop achterkomt dat de twee 
acteurs in de film zijn ouders zijn, zich af of hij 
zich dingen van hen herinnerde of slechts ‘fictie 
bouwde in de afwezigheid van de realiteit’.

AFSTAND
Zelf speelt Olde Wolbers hier ook voortdu-
rend mee, want al haar werk gaat uit van 
waargebeurde situaties waarvan ze tijdens 
het werkproces afstand neemt. Het tweeluik 
Placebo/Interloper baseerde ze op de Frans-
man die zich twintig jaar voordeed als arts en 
zijn familie vermoordde toen de zeepbel werd 
doorgeprikt – Nicole Garcia maakte hierover 
de film L’Adversaire (2002) – maar daarbij 

verzint ze een eigen personage (de maîtresse) 
en complicerende factoren. ‘Het gaat me om 
de suggestie van film’, verklaarde ze eerder 
in interviews. Haar verhaal vergelijkt ze liever 
met een lied, waarbij opvalt dat muziek in de 
werken juist afwezig is.
Ieder kort videowerk duurt zes minuten, met 
uitzondering van Trailer dat een lengte heeft 
van tien minuten, maar Olde Wolbers werkt er 
ongeveer een jaar aan. De onwerkelijke mini-
atuurdecors worden namelijk handmatig in 
elkaar gezet en opgebouwd uit gebruiksvoor-
werpen en de meest uiteenlopende materia-
len. Als ze de maquettes filmt, staan ze in een 
aquarium vol water. Zoals een enkel luchtbel-
letje verraadt. !

Saskia Olde Wolbers: The Falling Eye. T/m 24 september in het 
Stedelijk Museum CS, Amsterdam. www.stedelijk.nl.

OLDE WOLBERS WERKT  
EEN JAAR AAN EEN VIDEOWERK 

VAN ZES MINUTEN

EEN ONGEBOREN CHINESE 
VERMOEDT DAT HAAR 
MOEDER DROOM EN 
REALITEIT NIET KAN 
ONDERSCHEIDEN

D
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June Allyson
88, OJAI CA, 8 JULI, ADEMHALINGSPROBLE-

MEN EN ACUTE BRONCHITIS

Amerikaans filmactrice, pseudo-
niem van Eleanor (Ella) Geisman. 
Musicalster van MGM figureerde 
met een fragment uit Words and 
Music (Norman Taurog, 1948) in de 
compilatie That’s Entertainment! 
(Jack Haley Jr., 1974) en won een 
acteerprijs van het festival van Ve-
netië als deel van het ensemble van 
Executive Suite (Robert Wise, 1954), 
alsmede een Golden Globe voor 
haar hoofdrol in de komedie Too 
Young to Kiss (Robert Z. Leonard, 
1951). Haar grootste bekendheid 
kreeg ze echter door The Glenn Mil-
ler Story (Anthony Mann, 1954), als 
de vrouw van de bij een vliegtuigon-
geluk omgekomen bandleider 
(James Stewart). De onder behoef-
tige omstandigheden in de Bronx 
opgegroeide ster, die na een auto-
ongeluk vier jaar werd gepijnigd 
door een stalen korset, debuteerde 
via danswedstrijden als chorus girl 
op Broadway. Vanaf 1937 speelde ze 
hoofdrollen in een reeks korte mu-
ziekfilms, de zogeheten Broadway 
Brevities. Allyson debuteerde in 
Hollywood met een rol die ze ook op 
de planken had gespeeld in de mu-
sical Best Foot Forward (Edward 
Buzzell, 1943). Daarna zong ze in 
Girl Crazy (Taurog en Busby Berke-
ley, 1943), een film van haar latere 
boezemvriendin Judy Garland. Top-
billing in Two Girls and a Sailor (Ri-
chard Thorpe, 1944), Good News 
(Charles Walters, 1947), Little Wo-
men (versie van Mervyn LeRoy, 
1949), The Reformer and the Red-
head (Melvin Frank en Norman Pa-

nama, 1950), als Emily Dunning, de 
eerste vrouwelijke arts in New York, 
in The Girl in White (John Sturges, 
1952), You Can’t Run Away from It 
(Dick Powell, 1956), het melodrama 
Interlude (Douglas Sirk, 1957), te-
genover butler David Niven in My 
Man Godfrey (Henry Koster, 1957), A 
Stranger In My Arms (Helmut Käut-
ner, 1959) en de familiefilm A Girl, 
Three Guys and a Gun (Brent Flo-
rence, 2001). Ook in Music for Milli-
ons (Koster, 1944), Two Sisters from 
Boston (Koster, 1946), Till the 
Clouds Roll By (Whorf, 1946), The 
Secret Heart (Leonard, 1946), The 
Three Musketeers (George Sidney, 
1948), tegenover Stewart in de 
honkbalbiografie The Stratton Story 
(Sam Wood, 1949), met Humphrey 
Bogart in de Korea-film Battle Cir-
cus (Richard Brooks, 1953), Wo-
man’s World (Jean Negulesco, 
1954), herenigd met Stewart in Stra-
tegic Air Command (Mann, 1955), 
The Shrike (José Ferrer, 1955), te-
genover Alan Ladd in nog een Ko-
rea-film The McConnell Story (Gor-
don Douglas, 1955), als zingende ri-
vale van Joan Collins in The Opposi-
te Sex (David Miller, 1956), They Only 
Kill Their Masters (James Goldsto-
ne, 1972) en Blackout (Eddy Mata-
lon, 1978). Presentatrice in That’s 
Entertainment! III (Bud Friedgen en 
Michael J. Sheridan, 1994). Weduwe 
van acteur-regisseur Dick Powell.

Monty Berman
93?, ENGELAND, ONG. 30 JUNI, 

DOODSOORZAAK ONBEKEND

Engels producent, cameraman en 

regisseur. Begon als cameraman 
van quota quickies als Some Day 
(Michael Powell, 1935) en daarna 
The Edge of the World (Powell, 1937) 
en Blackout (Robert S. Baker, 1950). 
Draaide en produceerde onder 
meer The Frightened Man (John Gil-
ling, 1952), 13 East Street (Baker, 
1952), The Lost Hours (David Mac-
Donald, 1952), The Voice of Merrill 
(Gilling, 1952), Love in Pawn (Char-
les Saunders, 1953), Deadly Nights-
hade (Gilling, 1953), Three Steps to 
the Gallows (Gilling, 1953), Double 
Exposure (Gilling, 1954), Barbados 
Quest (Bernard Knowles, 1956), 
Blood of the Vampire (Henry Cass, 
1958), The Trollenberg Terror 
(Quentin Lawrence, 1958), The Flesh 
and the Fiends (Gilling, 1959) en 
What A Carve Up! (Pat Jackson, 
1961). Regiedebuut in 1949 met Me-
lody Club (tevens productie, geen 
camera). Regisseerde, produceer-
de en draaide – steeds samen met 
Baker – Jack the Ripper (1959), The 
Siege of Sidney Street (1960), The 
Hellfire Club (1961) en The Treasure 
of Monte Cristo (1961). Overige pro-
ducties onder meer Black Orchid 
(Saunders, 1953), The Steel Key (Ba-
ker, 1953), Delayed Action (John 
Harlow, 1954), Impulse (Cy Endfield, 
1954), The Embezzler (Gilling, 1954), 
Tiger by the Tail (Gilling, 1956), Bond 
of Fear (Cass, 1956), Stormy Cros-
sing (C.M. Pennington-Richards, 
1958) en Sea of Sand (Guy Green, 
1958). Produceerde ook televisiese-
ries, waaronder The Saint (1962). 
Niet te verwarren met Monty M. 
Berman (1912-2002), de costumier 

van Nathan’s & Berman’s.

Fabián Bielinsky
47, SÃO PAULO, 28 JUNI, 

HARTINFARCT

Argentijns regisseur. Zijn ook door 
hemzelf geschreven debuut Nueve 
reinas/Nine Queens (2000) werd 
een internationale hit en werd in 
Amerika opnieuw verfilmd als Cri-
minal (Gregory Jacobs, 2004). Ook 
Bielinsky’s tweede script en film El 
Aura (2005) kreeg een goede ont-
vangst. Overleed in een hotel in Bra-
zilië tijdens de casting voor een 

commercial.

Scott Bushnell
67, BURBANK, 13 JULI, 

HARTFALEN

Amerikaans kostuumontwerpster 
en producente, eigenlijk Carol Anne 
Scott. Werkte min of meer exclusief 
voor regisseur Robert Altman, in 
verschillende hoedanigheden. Cas-
ting director van California Split 
(1974) en daarna associate produ-
cer van een dozijn andere films van 
Altman of diens protégé Alan Ru-
dolph. Ontwierp kostuums voor 
Quintet (1979), Popeye (1980), Come 
Back to the Five and Dime, Jimmy 
Dean, Jimmy Dean (tevens produc-
tie; 1982), Gouden-Leeuwwinnaar 
Streamers (1983) en het gedeelte-
lijk in Nederland opgenomen Vin-
cent & Theo (1990). Production de-
signer van O.C. and Stiggs (1987) en 
Altmans episode in Aria (1987). Co-
producent van The Player (1992) en 
Prêt-à-porter (1994) en executive 
producer van Secret Honor (1984), 
Short Cuts (1993), Mrs. Parker and 
the Vicious Circle (Rudolph, 1994) 
en Kansas City (1996). Getrouwd ge-
weest met regisseur William H. 

Het In Memoriam van de internationale filmwereld 
van 2006, bijgehouden en geselecteerd door film- en 

televisiejournalist Hans Beerekamp. Een uitgebreidere 
lijst is te vinden op www.skrien.nl.

Bushnell, zuster van de vorig jaar 
overleden actrice Debralee Scott.

Red Buttons
87, LOS ANGELES, 13 JULI, 

VAATZIEKTE

Amerikaans acteur en komiek, 
pseudoniem van Aaron Chwatt. Ver-
wierf zijn artiestennaam vanwege 
de kleur van zijn haar en het uni-
form dat hij ooit droeg als zingende 
en serverende piccolo. Aanvankelijk 
revueartiest in de Catskill-heuvels, 
als partner van de latere acteur Ro-
bert Alda. Won een Oscar voor beste 
mannelijke bijrol in 1957 tegenover 
Marlon Brando in Sayonara (Joshua 
Logan, 1958). Filmdebuut in Winged 
Victory (George Cukor, 1944). Ook in 
The Big Circus (Joseph M. Newman, 
1959), One, Two, Three (Billy Wilder, 
1961), Hatari! (Howard Hawks, 
1961), Five Weeks in a Balloon (Ir-
win Allen, 1962), The Longest Day 
(Ken Annakin, Andrew Marton, 
Bernhard Wicki en Gerd Oswald, 
1962), Harlow (Gordon Douglas, 
1965), de remake van Stagecoach 
(Douglas, 1966), They Shoot Horses, 
Don’t They? (Sydney Pollack, 1969), 
The Poseidon Adventure (Ronald 
Neame, 1972), Gable and Lombard 
(Sidney J. Furie, 1975), Pete’s Dra-
gon (Don Chaffey, 1976), Viva Knie-

vel! (Douglas, 1977), Movie Movie 
(Stanley Donen, 1978), When Time 
Ran Out... (James Goldstone, 1979), 
18 Again! (Paul Flaherty, 1988), It 
Could Happen To You (Andrew 
Bergman, 1994) en The Story of Us 
(Rob Reiner, 1999).Veel televisie, 
ook als ster van zijn eigen show 

(1952-55).

Rudi Carrell
71, BREMEN, 7 JULI, 

 LONGKANKER

Naar Duitsland geëmigreerde Ne-
derlandse televisiester, pseudo-
niem van Rudolf Wybrand Kesse-
laar. Zoon van conferencier André 
Carrell, was vanaf begin jaren zestig 
zeer populair met zijn VARA-televi-
sieshows. De aflevering met zee-
meermin Esther Ofarim op een on-
bewoond eiland van bordkarton won 
in 1964 in Montreux een Gouden/Zil-
veren Roos. Voorlaatste voor Ne-
derland op het Eurovisie Songfesti-
val 1960 met het liedje Wat een ge-
luk! Vanaf 1965 voornamelijk actief 
in Duitsland, met nog groter televi-
siesucces. Ster van vier rond hem 
gedrapeerde, niet of nauwelijks ex-
portabele filmkluchten: Wenn die 
tollen Tanten kommen (Franz Josef 
Gottlieb, 1970), Tante Trude aus 
Buxtehude (Gottlieb, 1971), Die tol-
len Tanten schlagen zu (Gottlieb, 
1971) en Rudi, benimm dich! (als 

Rudi Carnel; Gottlieb, 1971). 

Chris Drake
82, WILLIAMSBURG PN, 9 JULI, 

DOODSOORZAAK ONBEKEND

Amerikaans bijrolacteur en hande-
laar in onroerend goed. Drake was 
de door reuzenmieren gedode poli-
tieman in de openingsscène van de 
cultklassieker Them! (Gordon 
Douglas, 1954). Top-billed in de Ja-
pans-Amerikaanse coproductie Fo-
rever My Love/Feng ye qing (Paul 
Sloane, 1952). Ook speelde hij rolle-
tjes in A Walk in the Sun (Lewis Mi-
lestone, 1945), Father of the Bride 
(Vincente Minnelli, 1950), Halls of 
Montezuma (Milestone, 1950), Pier 
23 (William A. Berke, 1951) en An 
Annapolis Story (Don Siegel, 1955).

Kenneth Griffith
84, LONDEN, 25 JUNI, DOODSOORZAAK 

ONBEKEND

Engels bijrolacteur en maker van 
televisiedocumentaires, soms ver-

meld als Kenneth Griffiths. De dwa-
ze oude man op het eerste huwelijk 
in Four Weddings and a Funeral 
(Mike Newell, 1994) speelde sinds 
debuut in The Farmer’s Wife (Leslie 
Arliss en Norman Lee, 1941) in een 
kleine honderd films, waaronder 
The Forest Rangers (George Mar-
shall, 1942), Bond Street (Gordon 
Parry, 1947), The Shop at Sly Corner 
(George King, 1947), Blue Scar (Jill 
Craigie, 1949), Waterfront (Michael 
Anderson, 1950), High Treason (Roy 
Boulting, 1951), 36 Hours (Montgo-
mery Tully, 1953), The Green Bud-
dha (John Lemont, 1955), The Priso-
ner (Peter Glenville, 1955), Private’s 
Progress (John Boulting, 1956), The 
Baby and the Battleship (Jay Lewis, 
1956), 1984 (Anderson, 1956), Tiger 
in the Smoke (Roy Ward Baker, 
1956), Blue Murder at St. Trinian’s 
(Frank Launder, 1957), The Naked 
Truth (Mario Zampi, 1957), Lucky 
Jim (J. Boulting, 1957), Brothers in 
Law (R. Boulting, 1957), als Adolf 
Hitler in The Two-Headed Spy (An-
dré DeToth, 1958), hoofdrollen in 
Rag Doll (Lance Comfort, 1958), 
Snowball (Pat Jackson, 1960) en The 
Painted Smile (Comfort, 1962), als 
telegrafist van de ‘Titanic’ in A Night 
to Remember (Baker, 1958), The 
Man Upstairs (Don Chaffey, 1958), 
I’m All Right Jack (J. Boulting, 1959), 
met Hayley Mills in Tiger Bay (J. 
Lee-Thompson, 1959), in Libel (An-
thony Asquith, 1959), Suspect (J. en 
R. Boulting, 1960), Expresso Bongo 
(Val Guest, 1960), Circus of Horrors 
(Sidney Hayers, 1960), A French 
Mistress (R. Boulting, 1960), Payroll 
(Hayers, 1961), Only Two Can Play 
(Sidney Gilliat, 1962), Heavens Abo-
ve! (J. en R. Boulting, 1963), Rotten 
to the Core (J. Boulting, 1966), The 
Whisperers (Bryan Forbes, 1967), 
The Bobo (Robert Parrish, 1967), 
The Lion in Winter (Anthony Harvey, 
1968), Great Catherine (Gordon Fle-
myng, 1968), The Assassination Bu-
reau (Basil Dearden, 1969), The 
Gamblers (Ron Winston, 1970), Jane 
Eyre (Delbert Mann, 1970), Callan 

(Don Sharp, 1974), S*P*Y*S (Irvin 
Kershner, 1974), Sky Riders (Doug-
las Hickox, 1976), Why Shoot the 
Teacher? (Silvio Narizzano, 1977), 
The Wild Geese (Andrew V. McLag-
len, 1978), The Sea Wolves (McLag-
len, 1980), Remembrance (Colin 
Gregg, 1982), Who Dares Wins (Ian 
Sharp, 1982) en The Englishman 
Who Went up A Hill But Came Down 
a Mountain (Christopher Monger, 
1995). Maakte voor de BBC docu-
menataires over onder meer de 
Boerenoorlog en de Ierse rebel Mi-

chael Collins.
 

Piet van der Ham
96, DEN HAAG, 3 JULI, 

DOODSOORZAAK ONBEKEND

Nederlands cineast, fotograaf en 
filmarchivaris en -criticus. Maakte 
in 1936 de eerste van vele opdracht-
films, zoals het bekroonde Zie Den 
Haag en was ook betrokken – als 
producent, cameraman, scenario-
schrijver en acteur – bij de totstand-
koming van Alfred Mazure’s films 
over zijn eigen stripheld Dick Bos. 
Tot zijn overige films behoren Maha 
(samen met Laurens Teepe, 1936), 
Vacantielied (samen met Teepe, 
1936), De Kruisvaart roept (samen 
met Goof Bloemen, 1937), Volendam 
(samen met Bloemen, 1938), Het 
zaad kiemt op de rotsen (1940), Le-
gaat gezocht.... (samen met Mazure, 
1946), De stoute schoenen, Vibratie 
en Een van ons. Fotografeerde in de 
Tweede Wereldoorlog voor het ver-
zet en filmde de arrestatie van NSB-
leider Anton Mussert. Schreef in de 
jaren zestig filmkritieken voor de 
dagbladen NRC, De Maasbode en 
De Tijd. Maakte lang deel uit van de 
katholieke filmkeuring. Droeg in 
1984 zijn archief, dat onder meer 60 
duizend recensies bevatte, over aan 
het Haags Filmhuis. Auteur van het 
boek Op het spoor van de cinema 
(1978). Was te zien in de documen-
taire Dick Bos wéér in actie (Jan 
Bosdriesz, 2004). Sinds 2000 ridder 

in de orde van Oranje Nassau.

June Allyson

Red Buttons 

Fabián Bielinsky
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Gérard Oury
87, SAINT-TROPEZ, 19 JULI, 
DOODSOORZAAK ONBEKEND

Frans regisseur, acteur en scena-
rioschrijver, pseudoniem van Max 
Gérard Houry Tannenbaum. Twee 
carrières: eerst als lichtgewichtster 
in Franse en Engelstalige produc-
ties en daarna als regisseur van tal-
rijke komedies, met name met 
Louis de Funès, en andere amuse-
mentsfilms. Zoon van een joodse vio-
list debuteerde als filmacteur met 
kleine rol in Les petits riens (Ray-
mond Leboursier, 1942), maar 
bracht de oorlogstijd door in het 
neutrale Zwitserland. Speelde twee 
keer Napoleon Bonaparte, in Sea 
Devils (Raoul Walsh, 1953) en te-
genover Hedy Lamarr als keizerin 
Josephine in L’amante di Paride 
(Marc Allégret, 1954). Ook in Antoi-
ne et Antoinette (Jacques Becker, 
1947), La belle que voilà (Jean-Paul 
le Chanois, 1950), Sans laisser 
d’adresse (Le Chanois, 1951), Le 
passe-muraille (Jean Boyer, 1951), 
The Sword and the Rose (Ken Anna-
kin, 1953), The They Who Dare (Le-
wis Milestone, 1954), Father Brown 
(Robert Hamer, 1954), Les héros 
sont fatigués (Yves Ciampi, 1955), 
tegenover Sophia Loren in La donna 
del fiume (Mario Soldati, 1955), 
House of Secrets (Guy Green, 1956), 
Méfiez-vous fillettes (Yves Allégret, 
1957), met Jeanne Moreau in Le dos 
au mur (Edouard Molinaro, 1958), 
Le miroir à deux faces (tevens sce-
nario; André Cayatte, 1958), The 
Journey (Anatole Litvak, 1959), The 
Prize (Mark Robson, 1963), Un hom-
me et une femme, 20 ans déjà (Clau-
de Lelouch, 1986) en Là-haut, un roi 
au-dessus des nuages (Pierre 

Schoendoerffer, 2003). Oury speel-
de een arts in zijn eigen debuutfilm 
als regisseur La menace (1960), die 
werd gevolgd door La main chaude 
(1961) en Le crime ne paie pas 
(1962). Zijn eerste internationale hit 
was Le corniaud/De eend en de Ca-
dillac (1965), de eerste van een 
reeks films met bekkentrekker De 
Funès: La grande vadrouille/Samen 
uit, samen thuis (1966), Le cerveau/
The Brain (1969), La folie des gran-
deurs/De bedrieger bedrogen (1971) 
en Les aventures de rabbi Jacob 
(1973). Daarna maakte hij films met 
komieken als Pierre Richard (La ca-
rapate, 1978; Le coup du parapluie, 
1980), Jean-Paul Belmondo (L’as 
des as, 1982) en Coluche (La venge-
ance du serpent à plumes, ook met 
Maruschka Detmers, 1984), alle 
door hemzelf geschreven samen 
met zijn dochter Danièle Thompson. 
Ten slotte regisseerde Oury Lévy et 
Goliath (1987), Vanille fraise (1989), 
La soif de l’or (1993), Fantôme avec 
chauffeur (1996) en Le Schpountz 
(1999). Oury schreef ook Un témoin 
dans la ville (Molinaro, 1959) en de 
Bardot-vehikels Babette s’en va-t-
en guerre (Christian-Jaque, 1959) 
en Voulez-vous danser avec moi? 
(Michel Boisrond, 1959). César voor 
hele carrière in 1993. Getrouwd ge-
weest met actrice Jacqueline Ro-
man, sinds 1958 partner van actrice 

Michèle Morgan.

Juan Pablo Rebella
32, MONTEVIDEO, 6 JULI, 
ZELFDODING DOOR SCHOT

Uruguayaans regisseur. Maakte sa-
men met Pablo Stoll twee films die 

de wedergeboorte van een nationa-
le cinema in Uruguay betekenden. 
Zowel 25 Watts (Tiger Award en Mo-
vieZone Award 2001) als Whisky 
(2004) tekende de lome verveling en 
leegte in de globale provincie en 
werd goed ontvangen op de festivals 
van Rotterdam en Cannes. Produ-
ceerde met zijn maatschappij Con-
trol Z het dit jaar in Rotterdam ver-
toonde La perrera (Manolo Nieto, 
2005) en het korte 8 horas (Adrián 
Biniez, 2006), waarin Rebella en 

Stoll ook meespeelden.

Kasey Rogers
79, LOS ANGELES, 6 JULI, 

GEVOLGEN VAN EEN BEROERTE

Amerikaans actrice en na haar vijf-
enveertigste motorcrosser, eigen-
lijk Imogene Rogers. Aanvankelijk 
contractspeler bij Paramount onder 
de naam Laura Elliott, bij voorbeeld 
in Special Agent (William C. Tho-
mas, 1947), Samson and Delilah 
(Cecil B. DeMille, 1949), The File on 
Thelma Jordon (Robert Siodmak, 
1950), Strangers on a Train (Alfred 
Hitchcock, 1951), A Place in the Sun 
(George Stevens, 1951), When 
Worlds Collide (Rudolph Maté, 
1951), Silver City (Byron Haskin, 
1951) en About Mrs. Leslie (Daniel 
Mann, 1954). Daarna onder eigen 
naam veel televisie, met name als 
Louise Tate in Bewitched (1966-72) 
en als Julie Anderson in Peyton Pla-

ce (1964-66). 

Mickey Spillane
88, MURRELLS INLET SC, 17 JULI, 

DOODSOORZAAK ONBEKEND

Amerikaans misdaadschrijver en 
gelegenheidsacteur, eigenlijk Frank 
Morrison Spillane. Speelde zelf de 
hoofdrol van detective Mike Ham-
mer in de verfilming van zijn boek 
The Girl Hunters (Roy Rowland, 
1963). Hij speelde een gastrol als 
zichzelf en schreef anoniem mee 
aan het scenario van de circusfilm 
Ring of Fear (James Edward Grant, 

1954). Ook was hij te zien als advo-
caat in de door lowbudget maat-
schappij Troma Pictures uitge-
brachte horrorfilm Mommy (Max 
Allan Collins, 1995) en het vervolg 
Mommy II: Mommys Day (Collins, 
1997). Veel van Spillane’s hardge-
kookte romans werden verfilmd, I, 
the Jury zelfs twee keer (Harry 
Essex, 1953; Richard T. Heffron, 
1982). De auteur werd begin jaren 

vijftig jehova.

Paul Valentine
86, ?, 27 JANUARI, 

DOODSOORZAAK ONBEKEND

Amerikaans bijrolacteur. Vooral van 
belang door zijn debuutrol van killer 
Joe Stephanos in de film-noir Out of 
the Past (Jacques Tourneur, 1947). 
Ook in Special Agent (William C. 
Thomas, 1947), House of Strangers 
(Joseph L. Mankiewicz, 1949), te-
genover Marilyn Monroe en The 
Marx Brothers in Love Happy (David 
Miller, 1949), Something to Live For 
(George Stevens, 1952) en topbilled 
in Love Island (Bud Pollard, 1952). 
Late gastrollen in All Night Long 
(Jean-Claude Tramont, 1981), True 
Confessions (Ulu Grosbard, 1981), 
Pennies from Heaven (Herbert 
Ross, 1981), Yes, Giorgio (Franklin J. 
Schaffner, 1982) en de remake  
van Out of the Past: Against All  
Odds (Taylor Hackford, 1984). Ge-
scheiden van stripteaseuse en ac-

trice Lili St. Cyr.

Zondag 27 augustus om 16.00 uur presenteert 
het Filmmuseum Vondelpark in Amsterdam een 
vertoning van Het Schimmenrijk, een live-versie 
van deze rubriek. Met trailers, korte films, frag-
menten en verrassingen, waaronder een hoofd-
film en ander beeldmateriaal uit het archief van 
het Filmmuseum.

Juan Pablo Rebella

Mickey Spillane in Mommy

Gérard Oury
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Als ik acht jaar geleden had geweten dat het 
maken van een speelfilm zo lang zou duren 
was ik er nooit aan begonnen. Maar ik wist 
het niet, of beter: ik wilde het niet weten. Nu 
zit ik dan eindelijk in Cape Town in de pre-
preproductiefase. Er is nog steeds een gat in 
de begroting, maar na weken aandringen 
mag ik de tienjarige jongen gaan casten die 
een grote rol zal spelen in The Bird Can’t Fly 
en mag ik tegelijkertijd de belangrijkste crew-
leden proberen te vinden.

CAPE TOWN 23 JUNI
Mijn producenten Anton Scholten (Amster-

dam), Joel Phiri (Johannesburg) en line-pro-
ducer Rachel Young (Cape Town) zitten de 
hele dag met gespannen gezichten achter de 
computer en praten als volleerde slagers: 
‘Hier kan nog wat af, want we moeten het in 
vijf weken draaien’; ‘Dat hoeft niet meer 
want we draaien op HD’; ‘Een aannemer hier 
in Zuid-Afrika kan toch niet zo duur zijn?’; 
‘Nee, dat heeft ze niet nodig.’ Ik wil niet 
weten wat ik niet nodig heb, ik wil het niet 
horen. Geld, ik word er doodziek van. Bij film 
draait alles alleen maar om geld. Ik ga terug 
naar de productiekamer, waar ik met mijn 
assistente Mickie, die veel ervaring heeft met 
kindercasting, een castingplan maak. Van-
daag is de wintervakantie begonnen en we 
kunnen geen gebruikmaken van scholen, 
dramaleraren en bestaande netwerken. River, 
het jochie dat ik zoek, heeft in de film een 
zwarte vader en een witte moeder, hij moet 
goed Engels spreken en een natuurlijk charis-
ma hebben. Ik stel een tweesporenbeleid 
voor: streetcasting en de gebruikelijke agen-
ten benaderen. Mickie ontwerpt een affiche 
en een flyer met een struisvogelkop erop. 
Over een paar dagen ontmoet ik Luke, de die-
rentrainer met wie ik vier jaar geleden con-
tact heb gehad. Destijds was veel van wat ik 
met de struisvogels in mijn film wilde onmo-
gelijk.

ATLANTIS DUNES 24 JUNI
Veertig kilometer ten noorden van Cape 
Town ligt een klein woestijngebied naast de 
voormalige township Atlantis. Anton is na 
drie dagen snijden en plakken in het budget 
terug naar Amsterdam. Joel blijft nog een 
paar dagen. Hij is vanaf de allereerste versie 
van het script bij dit project betrokken. Ik 
vond hem jaren terug in Zimbabwe, waar ik 
destijds aan het schrijven was.
Nadat we onze permits aan de guard hebben 
laten zien gaat de slagboom open en mogen 
we het gebied in. Mijn huurauto is geen 4x4, 

dus moeten we lopen. Vijf jaar geleden, de 
dag dat mijn moeder stierf, was ik hier ook. 
Die dag vond ik een vallei die geschikt was, 
ik heb geen idee of ik hem terug zal vinden.
We klimmen duin op en af. Soms zakken we 
diep weg in het zand. We maken grappen 
over trucks die tijdens de opnames zullen 
blijven steken. Over de struisvogels die gaan 
ontsnappen. Over zand in de camera en tus-
sen onze tanden. Opeens dalen we een kleine 
vallei in. Precies tegelijk roepen we: ‘Dit is 
’m!’ Hier zal het stadje worden gebouwd.

CAPE TOWN 28 JULI
Het is koud. Iedereen draagt truien en sjaals. 
De productieassistenten in de achterkamer 
dragen handschoenen, ook als ze typen. In 
Nederland schijnt een hittegolf te zijn. De 
huizen en kantoren hier zijn niet ingericht 
op de kou. De winter duurt kort, de zomer 
lang. Onder mijn tafel hebben ze een elek-
trisch kacheltje gezet en Princes, de zwarte 
maid (witte maids bestaan niet in Zuid-Afri-
ka), brengt me de hele dag thee en soep. 
De afgelopen dagen heb ik allerlei mogelijke 
crewleden ontmoet. Keer op keer vertel ik 
dat ik een film ga maken die tijdloos en 
plaatsloos is en waarbij we ons op de grens 
van realiteit en fantasie bevinden, maar dat 
het publiek die wereld ervaart als werkelijk-
heid. De taal zal neutraal Engels zijn. Dus 
Barbara Hershey, die de hoofdrol speelt, mag 
geen Amerikaans spreken en de Zuid-Afrika-
nen geen Zuid-Afrikaans.
Al mijn voelsprieten staan uit. Bij het samen-
stellen van een team is mijn intuïtie mijn 
belangrijkste instrument.

ATLANTIS 29 JUNI
Een klein industriestadje dat in vier delen is 
gehakt met in het midden een winkelcen-
trum oude stijl. Op het kruispunt van de vier 
hoofdstraten de Texaco en de KFC, zoals in 
veel townships. De wijken zelf zijn toeganke-

Curriculum 
vitae
Threes Anna 
(1959) is schrij-
ver en regis-
seur. Na de 
Rietveld Aca-
demie werd ze 
in 1985 lid van 
Dogtroep. Als 
artistiek leider 
ontwikkelde en 
regisseerde zij 
alle voorstel-
lingen tussen 
1989 en 1998. 
Ook maakte 
ze meerdere 
documentaires 
over beeldend 
kunstenaars en 
een korte film. 
Sinds 1999 is ze 
zich meer gaan 
toeleggen op 
het schrijven. In 
2003 verscheen 
haar roman-
debuut De kus 
van de weduwe, 
in 2005 volgde 
Motormoeder. 
Deze zomer 
is haar derde 
roman uitgeko-
men, De stille 
stad. Op dit 
moment werkt 
Threes Anna 
aan haar speel-
filmdebuut The 
Bird Can’t Fly.

In Nederland heerst een hittegolf. In 
Zuid-Afrika is het winter. Threes Anna 
werkt er met een elektrisch kacheltje 

onder de tafel aan haar eerste 
speelfilm The Bird Can’t Fly. Op zoek 

naar de jonge hoofdrolspeler ontmoet 
ze een straatjongetje dat geschikt lijkt: 

‘Als hij maar naar de auditie komt.’
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lijk via een paar toegangswegen. Auto’s rij-
den er weinig. Er wonen alleen kleurlingen.
Ik ben op zoek naar het lokale radiostation, 
maar verdwaal in de wirwar van doodlopende 
wegen en Oostblok-achtige woonblokken. 
Omdat we alle scènes met de kinderen in 
Atlantis Dunes draaien wil ik hier beginnen 
het jongetje River te zoeken.
De interviewer bij de radio is zo zenuwachtig 
dat er een witte mevrouw in zijn studio zit 

dat ook hij de weg kwijtraakt, maar ik doe 
mijn verhaal en Mickie vertaalt in het Afri-
kaans dat we zaterdagmorgen komen casten.
We hangen posters op in de bibliotheek, de 
dokterscentrale en de supermarkt. Als we in 
de auto willen stappen zie ik drie jochies 
lopen. Ook Mickie heeft ze gespot. ‘Die klei-
ne’ zeg ik. Ze knikt. De jongens zijn diep in 
gesprek gewikkeld en steken de straat over. 
Mickie stapt op ze af, ze is een meter vijfen-

vijftig en ook coloured. Ik weet dat mijn 
huidskleur hen zal afschrikken, dus kom ik 
er pas later bij.
De kleine jongen heet Yusuf. Hij heeft een 
ongewoon gezicht met ogen die tien verha-
len tegelijk vertellen. Ik zie nieuwsgierig-
heid, overlevingsdrang, verdriet, lol, ver-
wachting, angst, ondeugd, liefde, verlegen-
heid en warmte. Ik ben op slag verliefd en 
blijf maar herhalen dat hij echt naar de audi-
tie moet komen.

ATLANTIS 1 JULI
Ik heb gedroomd van Yusuf. Als hij maar 
komt, als er sowieso maar jongens komen. De 
vakantieperiode en het koude weer maken 
het ons niet gemakkelijk. We rijden langs de 
oceaan naar het noorden. Mijn ogen zijn op 
maar een ding gericht. Kleine jongetjes, ik 
lijk wel een pedofiel.
Yusuf staat met een van zijn vriendjes en nog 
een stel kinderen plus hun moeders voor de 
deur te wachten. Ik heb een spel bedacht, 
waardoor ik veel van hun kwaliteiten kan 
zien. Yusuf stelt me niet teleur. Integendeel 
zelfs, hij steekt er met kop en schouders 
boven uit, behalve zijn Engels! Hij heeft een 
zwaar accent en zijn taaltje is doorspekt met 
Afrikaans. Hij heeft een vreemd litteken aan 
zijn mond, dat zijn gezicht een bijzondere 
expressie geeft. Ik vraag hoe hij daaraan 
komt. ‘My father kicked my mother when I 
was in her belly.’

CAPE TOWN 3 JULI
Al de kinderen die ik via agentschappen zie, 
hebben niet wat ik zoek. Ik zoek geen opge-
poetst kind met een tandpastaglimlach, maar 
een jongen met kartels. Een kind met een 
verhaal in zijn ogen. We gaan naar weeshui-
zen, winkelcentra, voetbalveldjes, bioscopen 
en alle plekken waar kinderen rondhangen. 
We spreken elk jochie aan dat in de richting 
komt. We schrijven telefoonnummers op van 
moeders en bellen ze met het verzoek hun 
kind naar de auditie te sturen.

CAPE TOWN 5 JULI
Mickie stelt voor samen met Damian, een 
voormalige gangster, op zoek te gaan naar 
straatkinderen. Cape Town is vergeven van 
ze, al doet de politie de laatste maanden erg 
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haar best ze uit het centrum te weren.
In het opvanghuis van My Life zijn vandaag 
geen kinderen, alleen mannen met geschon-
den tronies in versleten kleren. Damian 
brengt ons naar de taxistandplaats boven het 
station, de trap onder de bioscoop, een steeg 
naast de markt en de parkeerplaats bij het 
museum. Ik praat met jongens die snel hun 
snuifzak met lijm verstoppen en blauwe voet-
jes hebben van de kou. Deze kinderen zijn te 
ver heen en voor dit project onhaalbaar. Maar 
ze hebben allemaal iets wat ik mooier vind 
dan die gelukzalige blikken van het weldoor-
voede burgerkroost.
Mijn dagen vullen zich met gesprekken met 
mogelijke crewleden, e-mails schrijven en 
telefoneren. Elk vrij gaatje gebruiken Mickie 
en ik om weer de straat op te gaan. We han-
gen posters op bij drukke slagerijen in ande-
re townships (dit blijken uiteindelijk de plek-
ken met het meeste respons te zijn) en gaan 
zelfs naar wijken waar je beter niet kunt 
komen.

CAPE TOWN 12 JULI
Zeven jongetjes heb ik gekozen voor een 
tweede ronde, onder wie Chukkie, een der-
tienjarige straatjongen die in de gevangenis 
heeft gezeten. Hij heeft alles wat ik zoek 
maar ik ben bang dat hij het niet aankan als 
ik een beroep op zijn emoties ga doen. Ik heb 
lang met hem gepraat voor ik hem toeliet tot 
deze ronde, maar ik wil het proberen.
Als Mickie met de groep een tekst aan het 
leren is, neem ik ze één voor één mee naar 
een andere kamer en vraag naar hun eerste 
herinnering. Chukkie draait met zijn ogen en 
wil zijn tong inslikken. Ik herhaal mijn 
vraag. Z’n schouders draaien. ‘Stabbing some-
one,’ mompelt hij. ‘Wat zeg je,’ vraag ik. 
‘Stab... stab...’ ‘Wat is er gebeurd?’ ‘Ik heb 
een vent gestoken met een mes.’ ‘Waarom?’ 
Hij haalt razendsnel zijn schouders op, zijn 
ogen zoeken houvast bij mij. ‘Hoe oud was 
hij?’ Hij kijkt in de verte; ‘Ouder dan ik,’ zegt 
hij, ‘ik was negen.’ ‘Herinner jij je niets meer 
van wat daarvoor is gebeurd?’ Hij schudt zijn 

hoofd, zijn ogen schieten in het rond. ‘Waar-
om stak je hem?’ Hij haalt zijn schouders op. 
‘Was je boos?’ Hij knikt. ‘Was je heel boos?’ 
Hij knikt. ‘Waar stak je hem?’ ‘In zijn hart.’ 
‘Stierf hij?’ Hij knikt.

HOUT BAY 18 JULI
Luke, de dierentrainer, heeft me aangeraden 
om met de favoriete jochies naar hem toe te 
komen, zodat we ze met een struisvogel kun-
nen confronteren. Er is een scène waarbij 
River een struisvogel vangt. Mijn shortlist is 
heel kort – alleen Yusuf – maar ik neem nog 
twee andere ventjes mee die het aardig 
deden.

Hij durft niet in de beurt van het hek te 
komen, hij zoekt mijn hand en grijpt me 
vast. Luke probeert hem de vogel te laten 
voeren maar hij verstopt zich achter mijn rug 
terwijl de twee andere jongens de vogel 
moeiteloos hun handen laten leeg pikken. 
Ook andere beesten beangstigen hem. Luke 
stelt voor Yusuf samen met zijn eigen kinde-
ren een dag op zijn farm met de beesten te 
laten spelen.
Hoe verder de dag vordert en hoe meer Yusuf 
geconfronteerd wordt met ‘witten’ des te 
meer hij timide wordt. Ik weet dat ik morgen 
naar huis terugvlieg in verband met de pre-
sentatie van De stille stad, mijn nieuwe 
roman. Ik weet dat ik een fantastische pro-
duction-designer, eerste regieassistent, com-
ponist, casting-director, line-producer, 
iemand voor de continuïteit en de perfecte 
locatie heb gevonden. Maar River... !

The Bird Can’t Fly Nederland/Zuid-Afrika 2007 (verwacht) 
regie en scenario Threes Anna camera Guido van Gennep 
muziek JB Arthur production design Birrie le Roux productie 
Anton Scholten (24FPS, Nederland), Joel Phiri (IMGfilms,  
Zuid-Afrika), Threes Anna (ANNA Productions, Nederland), 
Tom Maguire (Borderline Productions, Ierland)
duur 90’ met Barbara Hershey

Op www.threesanna.com wordt een wekelijkse blog  
bijgehouden over de productie van The Bird Can’t Fly.

Het Africa in the Picture-filmfestival wordt gehouden van 
7 tot en met 16 september in Amsterdam, Rotterdam, Den 
Haag en Eindhoven. 
Informatie: www.africainthepicture.nl

IK BEN OP SLAG VERLIEFD 
EN BLIJF MAAR HERHALEN 
DAT YUSUF ECHT NAAR DE 
AUDITIE MOET KOMEN

- advertentie -
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Portretten bestaan in het werk van Jaap Hillenius vaak 
uit stipjes, blokjes en lijntjes. In Jaap Hillenius, poging 
dichterbij te komen, legt een man uit waarom: Hillenius 
probeerde zo één figuur van alle kanten tegelijk te laten 
zien. De documentaire over de in 1999 bij een verkeers-
ongeluk overleden schilder wil hetzelfde: losse beelden, 
meestal drie naast elkaar, moeten tegelijkertijd ver-
schillende facetten van zijn portret weergeven. Ze spre-
ken elkaar tegen, vullen elkaar aan of symboliseren wat 
er gezegd wordt. 
Het is een interessant vormexperiment, maar het heeft 
een groot nadeel. De sprekers zijn slechts onderdelen 
van Hillenius en staan in dienst van het portret. Ze heb-
ben in de documentaire geen namen, alleen functies als 
vriendin, muze, vrouw, zoon. Bovendien praten ze vooral 
over zijn werk, zijn inspiratiebronnen (Proust) en zijn 
‘duistere kant’. Elk woord wordt gewogen; voor relative-
ring is geen plaats. 
Emoties zie je amper, terwijl die er toch moeten zijn. Een 
meesterwerk creëren en ‘het mensen aangenaam 

maken’ gaat niet samen, zegt Hillenius zelf op archief-
beeld. Pas in de laatste twintig minuten laat documentai-
remaker Kees Hin zijn sprekers kritisch vertellen over de 
schilder. Hillenius was nooit thuis. Hij had veel buitenech-
telijke liefjes. Hij was dwingend en duldde geen tegen-
spraak. Vrienden werden gemakkelijk ingewisseld. Zijn 
zoon was bang voor hem. En telkens sussen de geïnter-
viewden hun kritiek met verzachtende opmerkingen. ‘Het 
was een genie, hè?’
Dat is pas fascinerend: waar komt die vergevingsgezind-
heid toch vandaan? Wat had Hillenius waardoor hij 
ermee wegkwam? Door die vragen open te laten komt 
de documentaire inderdaad niet verder dan een poging 
dichterbij te komen. Terwijl het einde bewijst dat het wel 
kan: met deze vorm emoties overdragen en een interes-
sante inkijk bieden in Hillenius’ leven. Floortje Smit 
Nederland 2006 regie Kees Hin scenario Kees Hin en Bauke Marinus 
camera Martijn van Beenen montage Elmer Leupen geluid Joris van 
Ballegoijen productie René Mendel (Interakt) distributie Filmmuseum 
duur 90’

Jaap Hillenius, poging dichterbij te komen

Je moet echt van een andere pla-
neet komen, wil je anno 2006 nog niet weten dat een 
groot deel van de spotgoedkope kleding in winkelketens 
als H&M wordt vervaardigd in Aziatische sweatshops. En 
dat daar geen FNV aanwezig is om een 36-urige werk-
week af te dwingen of te onderhandelen over anderhalf 
procent loonsverhoging. Zolang westerse opdrachtge-
vers bodemprijzen verlangen, blijft de intens schrijnende 
situatie zoals die door de makers van China Blue op 
sobere, maar niet mis te verstane wijze wordt getoond 
een dagelijkse realiteit voor ontelbare goedkope 
arbeidskrachten. Jonge mensen, vaak nog kinderen, 
trekken van het Chinese platteland naar de steden om er 
als fabrieksarbeider een bijdrage te leveren aan de 
snelst groeiende economie ter wereld.
Documentairemaker Micha X. Peled en zijn crew ver-
schaften zich onder valse voorwendselen toegang tot de 
jeansfabriek van meneer Lam. Het bood hen de gelegen-
heid om de zestienjarige lossedraadjesknipper Jasmine 
en haar collega’s op de huid te volgen. We zien hen aan 
het werk achter gigantische stapels spijkergoed, in de rij 

voor hun maaltijd, wanneer ze uitgeput naar hun slaap-
zaal gaan na een werkdag van vaak wel vijftien uur of 
wanneer ze stiekem de fabriek uitglippen om in de stad 
energieopwekkende thee te kopen. China Blue heeft 
geen gezwollen voice-over nodig om de ernst van de 
situatie te onderstrepen. Simpelweg laten zien volstaat. 
En dat is de grote kracht van deze documentaire. Geen 
opgelegde pathetiek, maar een intieme blik op het lood-
zware bestaan van een innemend zestienjarig meisje dat 
krankzinnige plichten heeft en nauwelijks rechten, dat 
zich afvraagt welke grote, dikke mensen al die spijker-
broeken gaan dragen en dat stil verdriet heeft als blijkt 
dat ze voor het eerst van haar leven niet thuis nieuwjaar 
kan vieren omdat de fabriek haar loon achterhoudt.
Uitgebracht met de voorfilm Pauze (Jennifer Petterson, 
2006). 
Kim van der Werff

Verenigde Staten 2005 regie, scenario, camera en productie Micha X. Peled
montage Manuel Tsingaris geluid Song Chen muziek Miriam Cutler 
productie Micha X. Peled distributie Cinema Delicatessen duur 87’

China Blue

Grbavica Hoe als filmcriticus 
te schrijven over een film waarvan 
niet te veel van de plot verraden moet 
worden? Grbavbica is een ‘film met 
een geheim’ uit Bosnië-Herzegovina. 
Zelfs weten waar de film vandaan 
komt, roept al verwachtingen op. Het 
weerhoudt distributeur Cinemien er 
niet van vrijwel het hele verhaal op 
haar website te zetten, iets wat ook 
al gebeurde in de dagbladpers toen 
de film op het afgelopen Berlijnse 
filmfestival de Gouden Beer in de 
wacht sleepte. Om uw kijkervaring 
niet te vergallen, doet Skrien hier 
niet aan mee.
Vooral omdat regisseur Jasmila 
Zbanic de film opbouwt als een thril-
ler en slechts mondjesmaat informa-
tie geeft waarmee je steeds andere 
hypotheses gaat vormen over de 
verhouding tussen moeder Esma en 
haar twaalfjarige dochter Sara. Esma 
doet tegen haar zin mee aan groeps-
therapie, waarin vrouwen vertellen 
over hun traumatische oorlogserva-
ringen – de film begint met een rijder 
langs dit groepje om bij Esma te ein-
digen. Ze is nog niet klaar haar trau-
ma te delen.
Sara staat op het punt op schoolreisje 
te gaan en kan korting krijgen als ze 
een certificaat overlegt waarin staat 
dat haar vader als shaheed stierf, een 
heilige martelaar. Maar Esma, die het 
niet zo breed heeft en een vernede-
rend baantje in een bar aanneemt, 
komt niet snel over de brug met het 
formulier. Waarom niet? Om die 
kwestie draait de film.
De naar een buitenwijk van Sarajevo 
vernoemde film is een indringend 
portret van een moeder-dochterver-
houding en toont het morele failliet 
van een samenleving die nog steeds 
bezig is zijn wonden te likken. Is er 
eigenlijk iets veranderd na het Bal-
kan-conflict?  André Waardenburg

Bosnië-Herzegovina/Duitsland/Kroatië 2005 regie 
en scenario Jasmila Zbanic camera Christine A. 
Maier montage Niki Mossböck geluid Igor Camo 
muziek Enes Zlatar production design Kemal 
Hrustanovic productie Barbara Albert, Damir 
Ibrahimovich, Bruno Wagner distributie Cinemien 
duur 90’ met Mirjana Karanovic, Luna Mijovic, 
Leon Lucev, Jasna Ornela Berry
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En dat terwijl er al zo veel sites 
bestonden die filmpjes aanboden, 
voordat YouTube in 2005 van start 
ging. YouTube maakt het echter erg 
gemakkelijk voor gebruikers om hun 
eigen filmpjes (bijvoorbeeld gemaakt 
met een mobiele telefoon) online te 
zetten en voor andere  Downloaden 
van de filmpjes naar de eigen compu-
ter is lastig, omdat YouTube die functie 
niet aanbiedt. Bovendien zijn het 
Flash-filmpjes, waarmee veelgebruik-
te videoprogramma’s als Media Player 
en Quicktime niet om kunnen gaan. Er 
zijn echter speciale programma’s en 
plug-ins beschikbaar om de films mee 
te downloaden en mee af te spelen. 
Een kwestie van even online zoeken 
wat geschikt is voor jouw combinatie 
van besturingsprogramma (Windows, 
Mac Os) en internetbrowser (Internet 
Explorer, Firefox).
YouTube heeft een prettige en slimme 
interface. Als je een filmpje bekijkt 
suggereert de site vanzelf volgende 
filmpjes. Zo kun je een zoekterm 
invullen, bijvoorbeeld ‘honden’, en 
kijken wat er voorbijkomt – alsof het 
Honden TV is.
Daarnaast worden filmpjes niet alleen 
geordend op ‘meest bekeken’ en ‘best 
beoordeeld’ (zoals bij de meeste sites 
met online filmpjes), maar ook op inte-
ressante categorieën als ‘meest naar 
gelinkt’, ‘meest bediscussieerd’ en 
‘laagst beoordeeld’.
Een filmpje dat eenmaal veel bekeken 
is, blijft dat voorlopig ook wel omdat 
nieuwsgierige nieuwe bezoekers het 
filmpje hoog op lijst zien staan. Zo 
werd het (inderdaad vermakelijke) The 
Evolution of the Dance, een dansact 
van komiek Judson Laipply, de afgelo-
pen drie maanden bijna 30 miljoen 
keer bekeken. Duizelingwekkende 
aantallen.
Er kan op slimme manier misbruik 
gemaakt worden van dit systeem. Het 
nummer Groundhog Day van de onbe-
kende band Mayday! werd in korte tijd 
beroemd, nadat de platenmaatschap-
pij Southbeat ervoor had gezorgd dat 
iedereen in hun uitgebreide adressen-
bestand de videoclip op YouTube een 
keer aanklikte. Daardoor belandde hij 
boven in de ‘best bekeken’-lijst, waar-
door hij nog meer werd bekeken enzo-
voorts. Binnen een dag naderde de 
teller, die YouTube onder elk filmpje 
zet, de anderhalf miljoen! Southbeat 

had niet alleen banden met een 
datingbedrijf (met miljoenen klanten), 
maar ook met veel pornosites die een 
link plaatsten naar het YouTube-film-
pje. Ben je op zoek naar porno, krijg je 
een gewone videoclip – in plaats van 
andersom. Zo bereikte Southbeat een 
gemotiveerde doelgroep, die overal op 
klikt waar een uitroepteken bij staat.
Adult content wordt bij YouTube zelf 

sinds een tijdje geweerd, maar je kunt 
er wel een trailer vinden voor Sylvester 
Stallone’s pornografische debuutfilm 
The Italian Stallion (ook bekend als The 
Party at Kitty and Stud’s, Morton 
Lewis, 1970). Zonder bloot, maar wel 
met een swingend dansende Rocky.
Andere, vergelijkbare sites als Self-
casttv.com doen minder moeite hun 
kijkers te beschermen. Op de homepa-
ge van die site begon vanzelf een film-
pje te spelen waarin de arm van een 
worstelaar duidelijk hoorbaar brak.
Grootste concurrent van YouTube is 
Google Video, maar daarnaast zijn er 
nog meer sites, zoals ThatVideoSite.
com, Metacafe.com en TinyPic.com.

www.youtube.com/watch?v=_ICZag6tQhs 
Sylvester Stallone als The Italian Stallion.
www.youtube.com/watch?v=Uzgt1FuDR-w
Groundhog Day van Mayday!

Nog meer Kubrick 
en Tezuka
Elders in dit nummer (zie pagina 50) 
wordt een boek over het werk van 
regisseur Stanley Kubrick besproken. 

Daarom twee relevante sites. Ten 
eerste Kubrick2001.com van Graeme 
Thomas, die een heel aardige Flash-
animatie heeft gecreëerd waarop niet-
boekenlezers een uitleg krijgen van 
Kubricks 2001: A Space Odyssey (1968) 
– in acht talen. Er valt wel wat af te 
dingen op zijn interpretatie. Volgens 
hem gaat van de (buitenaardse) zwar-
te monoliet, die de apen gereedschap 
doet ontdekken, alleen een psycholo-
gische prikkeling uit. De ordening der 
planeten, waardoor het muntje bij de 
apen lijkt te vallen, is dan alleen nog 
een esthetische toevalligheid. Deson-
danks een leuk beginpunt om over de 
film na te denken, met uiteraard een 

grote rol voor de computer HAL, het 
‘ultieme gereedschap’ dat zich tegen 
zijn gebruiker keert.
Die bijzondere fictiecomputer is ook 
toegelaten tot de Robot Hall of Fame, 
een initiatief van The School of Com-
puter Science van de Carnegie Mellon 
University, die sinds 2003 grensver-
leggende robots eert in science en in 
fiction. Tot die laatste categorie beho-
ren bijvoorbeeld ook R2D2 uit Star 
Wars (George Lucas, 1977) en Maria, 
de vrouwelijke robot uit Metropolis 
(Fritz Lang, 1927). En de robotjongen 
Astro Boy, held uit de gelijknamige 
anime-serie uit 1963 (zie pagina 28-29) 
van Osamu Tezuka. Naar aanleiding 
van de futuristische visie van Astro 
Boy zou Kubrick Tezuka gevraagd 
hebben production-designer te wor-
den bij 2001: A Space Odyssey. Dat ging 
niet door, maar het is van een filmhis-

torische schoonheid dat hun beider 
creaties hier het erepodium delen.
En over R2D2 gesproken: ik had nog 
nooit gehoord van de Turkse remake 
van Star Wars, Dünyayi kurtaran 
adam/Turkish Star Wars van Çetin 
Inanç uit 1982. Ifilm.com vertoont 
enkele (Turksgesproken) fragmenten 
van een paar minuten. Een bij elkaar 
gejat curiosum, dat niet alleen beel-
den uit de originele film gebruikt (en 
daar schaamteloze een Turkse acteur 
overheen projecteert), maar ook de 
soundtracks plunderde van Raiders of 
the Lost Ark (Steven Spielberg, 1981) 
en andere Hollywood-hits. Vreemder 
nog dan de kostuums (iemand in een 
soort pluche Pluto-pak) en de robots 
(eentje met een draaiend lampje op 
het hoofd) is het idee dat onze held 
traint door tegen een rotsblok aan te 
slaan. En dan houdt hij zich nog duide-
lijk een beetje in ook.

www.kubrick2001.com
De Flash-uitleg van 2001: A Space Odyssey.
www.robothalloffame.org
Van R2D2 tot Astro Boy.
www.ifilm.com/ifilmdetail/2645732?htv=12
Hilarische, korte fragmenten uit Turkish Star Wars.
tarstarkas.net/index.php?option=com_content&ta
sk=view&id=41&Itemid=46
Veel afbeeldingen en een (poging tot een) plotbe-
schrijving van Turkish Star Wars.

De opkomst van YouTube
Ja, ook jij kan op YouTube verschijnen! YouTube is de grootste 

hype op internet sinds, ik zou zeggen, Bittorrent. Op het 
moment van schrijven staat YouTube zestiende bij Alexa.com, 

die de wereldwijde populariteit van sites bijhoudt, één plaats 
boven Wikipedia.  Kees Driessen

HAL

Astro Boy

Turkish Star Wars

R2D2

Lezing door de scenarioschrijver van Zwartboek 

GERARD SOETEMAN
LOCATIE 

Auditorium Nationaal Archief
Prins Willem-Alexanderhof, Den Haag

DATUM 
Zondag 3 september, 14.00 – 15.30 uur

KOSTEN 
¤ 7,50 p.p. , aanmelden aanbevolen

INFO 
www.deverdiepingvannederland.nl

Vanaf 14 september is de film 
Zwartboek van Paul Verhoeven in 
de bioscoop te zien. Het scenario 
voor deze film is geschreven door 
Gerard Soeteman, die eveneens 
de scenario’s schreef voor onder 
andere Turks Fruit, Floris, Max 
Havelaar en Soldaat van Oranje. 
Voor de scenario’s die hij schrijft, 
doet hij uitgebreid onderzoek. 
Gerard Soeteman vertelt tijdens 
zijn lezing bij het Nationaal 
Archief over dit onderzoek, de 
manier waarop hij met 
historische bronnen omgaat en 
de totstandkoming van het 
scenario voor Zwartboek. 

Het aantal beschikbare plaatsen 
is beperkt. Vooraf aanmelden is 
daarom aanbevolen. Aanmelden 
voor de lezing kan tot en met 
vrijdagmiddag 1 september via 
070-3315400 of via 
info@deverdiepingvannederland.nl

TEGEN INLEVERING VAN DEZE BON 
ONTVANGT U TWEE KAARTJES VOOR 
DE PRIJS VAN ÉÉN.



State-of-the-art ruimtevaarttech-
nologie gebruiken omdat je een 
achttiende-eeuws diner met alleen 
kaarslicht wilt filmen. Dat is Stan-
ley Kubrick. Voor Barry Lyndon 
(1975) gebruikte Kubrick NASA-
lenzen. Zoals hij ook, in zijn science-
fictionfilm 2001: A Space Odyssey 
(1968), een achttiende-eeuws inte-
rieur laat zien. En een satelliet door 
An der Schönen Blauen Donau laat 
begeleiden. Want met muziek had 
Kubrick iets speciaals: hij is de 
uitvinder van de contrasterende 
filmmuziek. Waar voor zijn tijd 
muziek een zwakke scène moest 
ondersteunen door het gevoel van 
die scène in geluid uit te drukken, 
was Kubrick juist op zoek naar 
incongruïteit. Bij een atoombom 
laat hij een romantische jazz 
standard klinken, We’ll meet again. 
In A Clockwork Orange (1971) wordt 
elke vorm van rockmuziek zorgvul-
dig vermeden en is alleen Beetho-
ven te horen, maar dan wel in een 
synthesizerarrangement.
Zo creëert Kubrick zijn eigen, tijd-
loze universum. Onverwachte 
allianties worden bij Kubrick haast 
vanzelfsprekend, en twee vliegtui-
gen vliegen bij hem door de lucht 
als een verliefd stelletje (Dr. Stran-
gelove or: How I Learned to Stop 
Worrying and Love the Bomb, 1964). 

Dertien films
Stanley Kubrick maakte dertien 
films, maar, zoals Martin Scorsese 
daarover zegt, ‘Het lijken er veel 
meer, want er zit zo veel in elk van 
zijn films. Het is alsof je elke keer 
een andere film ziet.’ Boeken over 
Kubrick hoeven elkaar dan ook 
nooit te citeren. Een nieuw boek 
zorgt ervoor dat er weer een nieu-
we Kubrick ontstaat, die we nog 
niet kenden. Als het een goed boek 
is, tenminste.
Dat is Stanley Kubrick, l’humain, ni 
plus, ni moins. Hierin bespreekt de 
Franse filmkenner en schrijver 
Michel Chion alle films van Kubrick 
in een apart hoofdstuk. Hij gaat in 
op alle aspecten: montage, plot, 
camera, geluid, maar ook de socia-
le en filmische context. Dat alles in 

een leesbare, essayistische stijl. 
Soms is het wel een beetje didac-
tisch, maar dat kun je ook ‘leer-
zaam’ noemen. Chion doceert aan 
de Sorbonne en voelt zich het 
meest op zijn gemak als hij iets 
over ‘filmgrammatica’ mag uitleg-
gen. Hij demonstreert hoezeer de 
keuzes van Kubrick om iets op een 
bepaalde manier te filmen onlos-
makelijk met een specifiek verhaal 
en een thematiek verbonden zijn. 
Dat is toch gewoon film, zou je 
zeggen, maar Kubrick is er wel een 
meester in.
Chion signaleert hoe Kubrick, in de 
scène in de kostuumwinkel in Eyes 
Wide Shut (1999), de personages 
met ironische afstand filmt, dus in 
long- of medium-shots. Hoe de 
gedachte van evenwicht (en even-
wicht dat zoekraakt), essentieel 
voor de thematiek van het huwelijk 
in Eyes Wide Shut, voortdurend 
terugkomt in de esthetiek van de 
film: bijna altijd zie je twee perso-
nages in het frame, met asymme-
trische shot-tegenshots, dat wil 
zeggen: een iets ruimer of krapper 
formaat voor personage één dan 
voor personage twee. Vaak is er 
een object, meent Chion, dat zich 
tussen de twee personages 
bevindt: een lamp tussen Bill en 
Marion, een lichtgevende bol tus-
sen Bill en Nick, een balie tussen 
Bill en de receptionist: die obsta-
kels wel of niet tonen leidt tot een 
illusie van verwijdering of toenade-
ring tussen de twee personages. In 
de scène waarin Alice haar seksu-
ele droom vertelt, is ze niet één 
keer met Bill in hetzelfde frame te 
zien.

Bot
Briljant is Chion over het moment 
waarop de aap aan het begin van 
2001 een bot de lucht ingooit, een 
shot dat gemonteerd wordt met dat 
van ruimteschepen, vele miljoenen 
jaren later. Deze cut, volgens Chion 
‘de beroemdste van de film en 
misschien wel van de gehele cine-
ma’, die miljoenen jaren overslaat 
en toch zo logisch is, analyseert 
Chion als volgt: om te snappen wat 

het verband is tussen het bot en 
een ruimteschip, moet je abstrahe-
ren. Dat is precies de menselijke 
daad waartoe de aap in staat blijkt 
op het moment dat hij het bot als 
gereedschap gebruikt. Hij ziet in 
dat een voorwerp een instrument 
kan worden, en legt daarmee de 
basis voor de meest geavanceerde 
instrumenten die we ons kunnen 
voorstellen, ruimteschepen. Een 
cut dus, als vorm om het begin van 
alle beschaving te laten zien, zoals 
alleen film dat zou kunnen. 
Het meest gepassioneerd weet 
Chion te vertellen over het geluid, 
waar hij ook twee boeken over 
schreef: Un art sonore, le cinéma 
en Le son. De stem van Hal, bij-
voorbeeld, in 2001. De voice-over 
van James Mason in Lolita (1962), 
een ouderwets, geruststellend 
Hollywood-procédé dat schril 
afsteekt bij het inktzwarte verhaal  
en de dood van de verteller. De 
muziek, natuurlijk, van Ligeti in 
2001 en Eyes Wide Shut, die Chion 
duidt als ‘de Wet’, waar Strauss of 
de Second Waltz van Sjostakovitsj 
voor Chion zou staan voor ‘het 
Leven’. Dit soort duiding van geluid 
is Chions hobby, maar overtuigend 
is het niet altijd. Wel heeft hij gelijk 
dat het geluid in film vaak onder-
schat wordt. Het liefst schrijft hij 
zinnen als ‘Qui a audio-vu ce 
film…’: ‘Wie deze film ge-audio-
zien heeft…’, om de hegemonie van 
het zien te ondermijnen.  

Genie
Volgens Chion is Kubrick het meest 
zichzelf in Barry Lyndon, 2001 en 
Eyes Wide Shut. Lolita, A Clock-
work Orange en Dr. Strangelove 
vindt hij teleurstellend. Chion ziet 

vooral het genie Stanley Kubrick en 
heeft weinig op met de Stanley 
Kubrick die tegen Sydney Pollack 
zei, met het oog op de biljartscene 
in Eyes Wide Shut, dat hij eens 
moest kijken naar een aflevering 
van Columbo. De karikaturale 
personages van Dr. Strangelove 
vindt Chion irritant en in Barry 
Lyndon ziet hij niet gewoon een 
saaiere film dan A Clockwork 
Orange, maar een betere en sub-
tielere behandeling van hetzelfde 
thema. The Shining is voor Chion 
vooral een manier na Barry Lyndon 
voor Kubrick om weer een kassuc-
ces te boeken, maar echt een goe-
de film vindt hij het niet. Op zulke 
momenten gaat hij voorbij aan het 
talent van Kubrick om, zoals Hitch-
cock, een kijker op het puntje van 
zijn stoel te krijgen en niet alleen 
briljante, maar ook vermakelijke, 
spannende of doodenge films te 
maken. 
Eigenlijk zou Chion zich van dit 
kritische commentaar moeten 
onthouden en zich moeten beper-
ken tot de analyse, waarin hij veel 
beter is. Het is bijna onvoorstelbaar 
hoeveel Chion ziet en weet, bijna op 
het autistische af. Hij lijkt zijn grote 
held te willen overtreffen door, als 
in een schaakpartij, alle zetten van 
de meester te doorgronden. Niets 
wat Kubrick bewust of onbewust in 
zijn films heeft gestopt mag van 
Chion onbenoemd blijven. Dat 
maakt zijn boek vaak tot een boei-
ende, maar soms tot een ietwat 
vermoeiende exercitie. Het had 
hier en daar wat strakker gemo-
gen. Chion werkt niet naar een 
centraal argument toe, maar 
schrijft alles op over Kubrick wat in 
zijn hoofd opkomt. Hoe geniaal ook, 
dat is soms iets te veel. 
Maar na het lezen van Chion zul je 
een Kubrick-film des te aandachti-
ger bekijken. Je weet weer dat elk 
detail telt.
Colin van Heezik

Stanley Kubrick, l’humain, ni plus, ni moins. 
Michel Chion. Editions des Cahiers du Cinéma, 
Parijs 2005 (559 blz.) ISBN 2866423925

Stanley Kubrick

Geniaal boek over een genie
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Cult 70’s Porno Director:  
Roberta Findlay Alpha Blue Archives 
verzamelt en ontsluit pornocinema uit de jaren zestig, 
zeventig en tachtig. Een deel wordt uitgebracht onder 
de noemer ‘cultregisseurs’. Regisseurs die in porno 
een eigen signatuur ontwikkelden. ‘Pornoauteur’ is 
te veel eer, maar Roberta Findlay, een van de wei-
nige vrouwelijke pornoregisseurs, bezit wel degelijk 
genoeg stijl om cult te heten. Als haar acteurs hadden 
kunnen acteren, was A Women’s Torment (1976), die 
samen met Tiffany Minx (1979) op deze dvd is opgeno-
men, een onderhoudende B-film geweest.
Findlay vermengt seks met geweld. De hoofdpersonen 
van beide films zijn vrouwen die hun verkrachter ver-
moorden (nadat die wel eerst heeft mogen klaarko-
men). A Women’s Torment is van deze twee vrouwen-
wraakfilms duidelijk de betere: hij is af en toe daad-
werkelijk spannend, vooral door de creepy geluiden en 
doordat de hoofdpersoon niet helemaal goed bij haar 
hoofd is. Bovendien maakt Findlay redelijk effectief 
gebruik van schaduwrijke beelden, parallelmontages 
(zoals van een feest en een moord), point of view-shots 
(van de verkrachter bijvoorbeeld, een beeld dat doet 
denken aan een veelgeroemde scène in Lukas 
Moodyssons Lilja 4-ever, 2002) en geluidseffecten (een 
stem die langzaam wegvalt in een onaangename 
soundscape). Een andere dvd in de reeks is vooral 

curieus omdat regisseur Lasse Braun in Nederland 
werkte. Zijn Penetration (1976), een making-of docu-
mentaire over de mislukte opname van een dubbele 
anale penetratie, geeft een aardig en vooral lullig beeld 
van de praktijk van seksfilmproductie in studio’s in 
Breda en Hilvarenbeek. Kees Driessen

Cult 70’s Porno Director: Lasse Braun Penetration (1976), Body Love (1977); 
Cult 70’s Porno Director: Roberta Findlay Tiffany Minx (1979), A Women’s 
Torment (1976) te bestellen via www.alphabluearchives.com

Pee-wee’s Big 
Adventure De eerste film 
rond Paul Reubens komische cre-
atie Pee-wee Herman was tevens 
het debuut van Hollywoods lieve-
lingsbuitenbeentje Tim Burton, die 
samen met Reubens gniffelend en 
giechelend de gezellige, maar wei-
nig informatieve commentaartrack 
volpraat. De film zelf heeft min-
stens drie kanten. Eén: is Pee-wee 
grappig? Ik vond de Pinokkio-ach-
tige, stevig geschminkte harlekijn 
net aan de goede kant blijven van 
de scheidslijn tussen clownesk 
karikaturaal en irritant overdreven, 
maar dat is duidelijk een kwestie 
van smaak. Twee: de art-direction. 
De film ziet er uniek uit, met een 
wonderlijke combinatie van echte 
locaties (de dinosaurusbeelden, 
het Warner Bros.-studioterrein) en 
eigen, gestileerde sets. Alles car-
toonesk, uitvergroot, kinderlijk en 
dromerig. ‘If it ain’t bright, it ain’t 
right’, aldus production-designer 
David L. Snyder in een boeiend 
commentaar bij een extraatje van 
elf minuten, waarin met schetsen 
en storyboards de vormgevings-
ideeën achter een groot deel van 
het verhaal worden ontvouwd. En 
drie: de muziek van Danny Elfman. 
Voor zijn eerste symfonische score 
(hij had hiervoor alleen in 1980 met 
een kleiner combo de soundtrack 
van de cultfilm Forbidden Zone van 
zijn broer Richard Elfman verzorgd) 
trok hij van alles uit de kast. Zijn 
belangrijkste inspirator voor Pee-
wee’s Big Adventure, vertelt hij in 
een enthousiaste commentaart-
rack bij een music-only versie van 
de film, was Nino Rota, de vaste 
componist van Fellini. Vooral in het 
muzikale thema is dat duidelijk te 
horen. Twee deleted scenes ver-
duidelijken daarnaast nog enkele 
details in het verhaal.
Kees Driessen

Verenigde Staten 1985 regie Tim Burton  
distributie Warner Home Video.

Thundercrack, Curt McDowell 1975
Deze film wil heel erg graag cult zijn 
– en dat lukt! Een groezelige zwart-
witpornohorrorkomedie over seks-
beluste weggebruikers die tijdens 
noodweer schuilen in het huis van 
een alcoholistische weduwe. Maar 
hoe vreemd en expliciet de film ook 
is, hij stelt een beetje teleur. Voorna-
melijk omdat de vele praatscènes 
zonder verve worden gebracht: 
amateuristische acteurs zijn voor 
een cultfilm vaak een pré, maar dan 
moeten ze wel fanatiek hun best 
doen. Er zijn een paar dubbelprojec-
ties en voyeuristische shots, maar 
verder valt ook het camerawerk niet 
erg op. Maar goed: dit is dan ook een 
minimalistische nobudgetfilm met 
zeer beperkte beeldkwaliteit van 
een regisseur die zijn carrière begon 
met het vastleggen van rariteiten in 
de seksscene van San Francisco. 
Nadrukkelijke nepdecors (takken 
die bomen moeten zijn), kromme 

metaforen (‘ik steek mijn staaf in je 
shish kebab’), een antropofiele 
gorilla (denk bestialiteiten) en een 
gastheer die is ingemaakt in weck-
potten behoren tot de hoogtepunten. 
Plus enkele hoogtepunten. KD
De Filmfreak (Donut Media)

Cannibal Ferox, Umberto Lenzi 
1981
Het leukste aan deze film is dat hij 
de eerder uitgebrachte Cannibal 
Holocaust (Ruggero Deodato, 1979, 
zie Skrien 5, juni/juli 2006) iets beter 
maakt. Beide claimen (onterecht) de 
gewelddadigste film aller tijden te 
zijn, beide zijn in tientallen landen 
verboden, beide maken goedbedoe-
lende junglebezoekers het slachtof-
fer van door gewetenloze voorgan-
gers veroorzaakte kannibalentoorn, 
beide tonen het daadwerkelijk 
doden van een paar jungledieren 
(waaronder een reuzenschildpad), 
beide laten moraliserende antropo-
logen begrip uitspreken voor de 
getergde kannibalen en beide zijn 
daardoor des te hypocrieter in hun 
exploitatieve gruwelen. Alleen: dit 
keer is het plot nog veel gammeler, 
wordt er nog slechter geacteerd en 
ontbreekt de relatief angstaanja-
gende documentaire-look. KD
De Filmfreak (Donut Media)

Serenity, Joss Whedon 2005
Net als in zijn grootste succes, de 

commerciële culttelevisieserie 
Buffy the Vampire Slayer, draait 
Joss Whedons sympathieke speel-
filmdebuut Serenity om een puber-
meisje met bovennatuurlijke gaven 
en een gave traptechniek. Ook het 
sterkste punt van de film, de verade-
mende ironie en zelfspot, heeft hij 
met Buffy gemeen. Net als de fana-
tieke fanbase, die via internetsites 
dit vervolg op Whedons voortijdig 
stopgezette televisieserie Firefox 
wist af te dwingen. Leukste acteur is 
Nathan Fillion, in een rol die sterk 
lijkt op zijn recente optreden in 
Slither (James Gunn, 2006). 
Opnieuw mag hij als pragmatische 
antiheld de genreregels verbuigen – 
in dit geval die van western en sci-
encefiction.
De dubbele laag van Buffy, die tege-
lijk haar innerlijke en externe demo-
nen bevocht, is hier echter afwezig. 
De film lijdt ook aan een overdosis 
dialoogscènes, een weinig intimide-
rende bad guy en onopvallende 
special-effects. Was Buffy zeer 
filmisch voor een televisieserie, 
Serenity is te veel televisie voor een 
bioscoopfilm – maar zeker geschikt 
voor home-cinema. De tweede schijf 
van de dubbel-dvd biedt een uur 
lange, levendige Q&A met de praat-
grage Whedon en een goedlachs 
Australisch bioscooppubliek vol 
Firefox-verslaafden. KD
Universal

Ook kult



Jane Eyre 
Franco Zeffirelli 1995
Van de vele versies van de verfilming van Charlotte Brontë’s Jane Eyre, waaronder de klassieker uit 1943 met 
Orson Welles als Rochester, slaat die van Zeffirelli geen gek figuur. De jonge Jane wordt gespeeld door Anna 
Paquin – twee jaar na haar debuut in Jane Campions The Piano – en als volwassene door de nimmer glimla-
chende en bleek geschminkte Charlotte Gainsbourg. William Hurt speelt Rochester en de bijrollen worden 
bezet door prima Engelse acteurs. Jammer dat de transfer zo (bijna letterlijk) kleurloos is en totaal niet spran-
kelt. Alsof je naar een oude videoband zit te kijken. AW
Paradiso Home Entertainment

Ook uit

52 Skrien september 2006 september 2006 Skrien 53

De verbijsterende rol van Philip Sey-
mour Hoffman eist natuurlijk alle aandacht op, maar 
net zo verbijsterend is dit eerste script van de weinig 
bekende acteur Dan Futterman. Hij raakt precies de 
juiste toon en maakt van zijn hoofdpersoon een com-
plex personage. Aan de ene kant bezit Capote een 
enorm inlevingsvermogen, aan de andere kant is hij 
een door zichzelf geobsedeerde egoïst. De film is 
geen biopic, waardoor bepaalde valkuilen van dat 
genre worden vermeden. Ook andere acteurs krij-
gen veel ruimte; vooral Clifton Collins Jr. is geweldig 
als de veroordeelde Perry Smith. Zijn relatie met 
Capote vormt de emotionele ruggengraat van het 
verhaal.
Helaas heeft de film de oversteek naar dvd niet zon-
der kleerscheuren overleeft: het beeld trilt soms en 
er zijn een paar vlekjes en scheurtjes. Niets om je 
echt druk om te maken, maar een visueel prachtige 

film als Capote verdient een optimale dvd. Qua 
extra’s is de film gelukkig redelijk bedeeld. Er is een 
korte documentaire over de echte Capote en een 
prima, uitgebreide making-of. Veel aandacht gaat 
uiteraard naar Hoffmans voorbereiding op zijn rol. 
Het script en de overige acteurs komen aan bod, 
alsmede de bijzondere, bijna zwart-witstijl van de 
film. Geen snel verkooppraatje van de studio, maar 
een degelijke documentaire. Er zijn twee audiocom-
mentaren, de eerste door regisseur Miller en Hoff-
man en de tweede door Miller en cameraman Adam 
Kimmel. Er is ook een luxe importversie van de dvd 
verkrijgbaar, met daarbij de zwart-witfilm In Cold 
Blood (Richard Brooks, 1967), een verfilming van 
Capote’s boek. Sanne Veerman

Verenigde Staten 2005 regie Bennett Miller distributie Sony Pictures 
Home Entertainment

All the President’s 
Men
Een van de beste films van de jaren 
zeventig verschijnt dertig jaar later 
eindelijk op dvd. Om dit te vieren is 
de film prachtig digitaal gerestau-
reerd en is een degelijke nieuwe 
documentaire opgenomen, waarin 
alle belangrijke betrokkenen 
terugblikken op het productiepro-
ces. Het is wel even schrikken om 
direct na de film de inmiddels 
bejaarde Robert Redford te zien. 
Uit de documentaire blijkt wat een 
macht hij vroeger reeds bezat. 
Feitelijk was hij de drijvende 
kracht achter de film: belangrijke 
beslissingen werden door hem 
genomen en hij was betrokken bij 
ieder aspect van de productie.
Ook de journalisten op wiens ver-
haal de film gebaseerd is, Bob 
Woodward en Carl Bernstein, 
komen uitvoerig aan het woord, 
net als scriptschrijver William 
Goldman. De overleden regisseur 
Alan J. Pakula is nog te zien in een 

aantal bijzondere setopnamen. Er 
worden interessante onderwerpen 
aangesneden, zoals de macht en 
werkwijze van journalisten toen en 
nu. Veel hedendaagse journalisten 
mogen hun zegje doen en uiter-
aard duikt ook de koning van de 
samenzweringstheorieën even op: 
Oliver Stone. Naast deze terugblik 
is er nog een uitgebreide docu-
mentaire over Woodward en Bern-
stein en een korter item over Deep 
Throat, de tijdens het maken van 
deze documentaire nog anonieme 
bron die de aanzet was tot het 
Watergate-schandaal. Een lekker 
krakende korte making-of uit het 
productiejaar maakt het geheel in 
stijl af. Het op de hoes beloofde 
audiocommentaar van Robert 
Redford is helaas niet op de dvd 
terug te vinden.
Sanne Veerman

Verenigde Staten 1976 regie Alan J. Pakula 
distributie Warner Home Video

Syriana
Traffic (Steven Soderbergh, 2000) 
met olie in plaats van drugs, zo 
zou je deze film kunnen omschrij-
ven. Heel kort door de bocht, 
maar het klopt wel ongeveer. In 
Traffic zagen we alle partijen die 
betrokken zijn bij de productie en 
distributie van drugs; hier zien we 
hetzelfde gebeuren met olie. 
Syriana is echter subtieler en 
complexer. Het is soms moeilijk 
de vaak fragmentarische en met 
elkaar verweven verhaallijnen te 
volgen, maar na een wat saai 
eerste uur, dat vooral bestaat uit 
het introduceren van erg veel 
personages, maakt de film toch 
behoorlijk indruk. En Clooney, 
kilo’s aangekomen en voorzien 
van baard en snor, is prima in zijn 
Oscar-winnende bijrol als uitge-

rangeerde geheim agent die door 
zijn werkgevers wordt opgeofferd
Jammer genoeg bevat de dvd 
weinig extra’s. Een audiocom-
mentaar van de regisseur zou 
heel nuttig kunnen zijn bij het 
uitpluizen van de thema’s en ver-
haallijnen. Of een commentaar 
van Robert Baer, op wiens boek 

de film (en Clooney’s personage) 
is gebaseerd. De aanwezige korte 
making-of biedt niet echt nieuwe 
inzichten en de pratende hoofden 
vertellen ons alleen maar waar-
om de film zo belangrijk is. Het 
korte interview met Clooney is 
onderhoudend. maar smaakt 
vooral naar meer. En waar is 
regisseur Gaghan? Zelfs in de 
making-of is hij amper te ontdek-
ken. Drie verwijderde scènes is 
verder alles wat het schijfje te 
bieden heeft. Voorlopig een 
gemiste kans dus, totdat de 
onvermijdelijke special edition 
zich over een paar jaar aandient.
Sanne Veerman 

Verenigde Staten 2005 regie Stephen Gaghan 
distributie Warner Home Video

In de korte levenscyclus van de dvd 
is het alweer tijd voor allerlei nieu-
we edities. De scan-capaciteit is in 
tien jaar tijd veel beter geworden, 
waardoor allerlei digitale artefacten 
vrijwel niet meer bestaan. Meestal 
zijn de nieuwe edities beter, zeker in 
het geval van The Dirty Dozen, de 
cynische oorlogsklassieker waarin 
uitschot een onmogelijke missie 
uitvoert. De eerste dvd-uitgave 
stamde uit 2000 en bevatte een 
transfer met een verkeerde beeld-
ratio: 2,20:1 in plaats van 1,78:1 – 
hierdoor werden soms hoofden en 
helmen aan de bovenzijde en voeten 
aan de onderzijde onnodig afgehakt. 
De nieuwe dubbeldisc corrigeert dit 
(het staat nog steeds op het hoesje 
als 2,20:1, blijkbaar overgenomen 
van de oude uitgave) en heeft bete-
re, minder modderige kleuren. De 

extra’s zijn copieus, hoewel weini-
gen het in 1985 voor televisie 
gemaakte en in alle opzichten infe-
rieure vervolg The Dirty Dozen: The 
Next Mission (Andrew V. McLaglen) 
zullen bekijken. De hoofdfilm heeft 
een korte inleiding door acteur 
Ernest Borgnine en een commen-
taartrack van schrijver E.M. 
Nathanson (op wiens roman de film 
gebaseerd is), filmhistoricus David 
J. Schow en Dale Dye, de militair 
adviseur van de film. Op de tweede 
schijf staan naast de bonusfilm wat 
documentaires: Armed and Deadly: 
The Making of Dirty Dozen en The 
Filthy Thirteen: Real Stories from 
Behind the Lines, over de echt 
bestaande inspiratiebronnen van 
schrijver Nathanson. Een andere 
extra betreft de opdrachtfilm Mari-
ne Corps Combat Leadership Skills, 

met voice-over van Lee Marvin, 
hoofdrolspeler van The Dirty Dozen 
en zelf ook opgeleid als marinier. 
André Waardenburg

Verenigde Staten 1967 regie Robert Aldrich dis-
tributie Warner Home Video

The Searchers 
 De eerste dvd-uitgave van de klas-
sieke John Ford-western The Sear-
chers komt uit 2000 en Warner 
heeft voor de nieuwe dubbeldisc 
een nieuwe transfer gemaakt van 
de zogenoemde VistaVision separa-
tion masters, die via hun Ultrareso-
lution-proces weer gecombineerd 
zijn tot een nieuwe master. Toen is 
er iets misgegaan, getuige de vele 
commentaren op internetforums- 

en dvd-recensiesites. Sommige 
scènes hebben een verkeerde en 
kleurcorrectie, met name sequen-
ties die ‘day for night’ zijn gedraaid 
en die in sommige gevallen niet 
donkerder (als ware het avond of 
nacht) zijn gemaakt. Ook zijn de 
huidtinten van de gezichten in de 
interieurscènes te rood-oranje. 
Omdat het niet veel shots betreft is 
het geen ramp, vooral omdat de 
transfer vergeleken met die uit 2000 
verder uitstekend is: de kleuren zijn 
beter en stabieler en de kadrering 
is beter. Het schijnt dat Warner voor 
de hd-dvd-uitgave de transfer gaat 
herzien.
De extra’s op de tweede disc zijn erg 
goed. Regisseurs Martin Scorsese, 
John Milius en Curtis Hanson ver-
halen in The Searchers: An Appre-
ciation van hun fascinatie voor de 
nog altijd controversiële western. Is 
de film racistisch of stelt het juist 
racisme aan de kaak? Kan John 

Wayne acteren? De tweede docu-
mentaire A Turning of the Earth: 
John Wayne and The Searchers 
gaat dieper in op de vriendschap en 
professionele relatie tussen Wayne 
en Ford, die begon in Stagecoach 
(1939) en eindigde met Donovan’s 
Reef (1963).
De promotie-opnamen uit het tele-
visieprogramma Warner Bros. 
Presents: Behind the Cameras 
stonden ook op de dvd uit 2000. De 
uit 1956 stammende opnames 
tonen acteurs Jeffrey Hunter en 
Nathalie Wood en beelden van de 
productie in Monument Valley. 
Bijrolacteur Patrick Wayne, de zoon 
van John Wayne, leidt The Sear-
chers in, en er is een commentaar-
track van regisseur en Ford-kenner 
Peter Bogdanovich.
André Waardenburg

Verenigde Staten 1956 regie John Ford distribu-
tie Warner Home Video

Grand Prix 
De Formule 1-racefilm Grand Prix 
werd opgenomen in het Super Pana-
vision-formaat, dat geschikt was voor 
70mm. De film was zelfs bedoeld om 
gedraaid te worden in Cinerama-
bioscopen – niet met drie projecto-
ren, zoals Cinerama oorspronkelijk in 
1952 bedoeld was, maar met één. Het 
doek heeft een curve, waardoor het 
bij een 70mm-vertoning lijkt alsof je 
in het beeld zit. Dat heeft waarschijn-
lijk uitstekend gewerkt bij de race-
scènes die vaak zijn opgenomen met 
een camera die op de bolides was 
gemonteerd en of soms zelfs vanuit 
de bestuurdersstoel. Ook bij breed-
beeldtelevisies is nog iets van het 
effect te merken.
Een deel van het over twee schijfjes 
uitgesmeerde Grand Prix werd opge-
nomen op het circuit van Zandvoort 
en het is leuk om te zien hoe dat er 
veertig jaar geleden bij lag en welke 
reclames er – toen nog discreet – te 
zien waren. De drie uur lange film 
moet het hebben van de momenten 
waarop de coureurs in hun snelle 
wagens zitten en er geracet wordt. 
Elke circuitsequentie heeft een ande-
re stijl: op Monte Carlo zitten we bij de 
coureur, een race later wordt alleen 
de reactie van het publiek getoond et 
cetera. Het verhaal over amoureuze 
en professionele competitie tussen 
twee coureurs is wat dun, maar de 
kritiek op toeschouwers die vooral 
komen om ongelukken te zien, staat 
nog fier overeind. De dvd-presentatie 
is inclusief de muzikale ouverture en 
de entr’acte-muziek van Maurice 
Jarre, een goede simulatie van een 
bioscoopavond anno 1966. De extra’s 
concentreren zich terecht op de 
races, vrijwel iedere commentator 
wijst erop dat regisseur Frankenhei-
mer de meest dynamische en repre-
sentatieve racesequenties ooit heeft 
gefilmd. Ook is er aandacht voor de 
bijdrage van Saul Bass, die de 
(splitscreen)titels ontwierp en alge-
meen visual adviser was. 
André Waardenburg

Verenigde Staten 1966 regie John Frankenheimer 
distributie Warner Home Video

Het klinkt wat onbezonnen om als muzikant, slechts gewa-
pend met gitaar en camera, naar Irak, Israël en Palestina 
te trekken. Maar Spearhead-frontman Michael Franti wist 
wat hij deed toen hij begon aan de documentaire I Know I’m 
Not Alone. Als Beatnigs-zanger spuugde hij in de jaren 
tachtig woedende, maar intelligente teksten op vinyl tegen 
onder meer de Reagan-regering, het Iran/Contra-schan-
daal en het misbruiken van de media. Al sinds 1999 organi-
seren hij en zijn management (tevens producenten van de 
film) jaarlijks het Power to the Peaceful-festival, dat zich 
middels muziek, kunst en sinds kort ook film keert tegen 
uiteenlopende zaken als de doodstraf, racisme, milieuver-
vuiling en niet in de laatste plaats oorlog.
Zijn tegenwoordig toegankelijke mix van funk, reggae en 
hiphop spreekt veel nauwelijks politiek bewuste muziek-
liefhebbers aan de doelgroep waarop de documentaire 

mikt. Vaak treedt Franti om publiek te trekken ook op bij 
screenings. In plaats van politieke argumenten of een 
aanval op de Amerikaanse regering laat hij de effecten 
zien van oorlog en bezetting op mensen met wie het 
publiek zich kan identificeren. Aan basisbehoeften als 
stromend water, elektriciteit, medicijnen en veiligheid 
ontbreekt het ze. Ondertussen biedt hij wel degelijk inhou-
delijke informatie, zoals over de muur tussen Israël en 
Palestina. En hij stipt het effect aan van munitie met ver-
armd uranium, die Amerika in de eerste Golfoorlog 
gebruikte: grote aantallen kinderen hebben leukemie. Zijn 
brede boodschap tegen elke oorlog blijft ook ten opzichte 
van de huidige escalatie overeind. 
Wendy Koops

Verenigde Staten 2006 regie Michael Franti distributie Anti-

I Know I’m Not Alone. A Musician’s Search for the Human Cost of War

Capote

The Dirty Dozen  



Na het internationaal bejubelde en 18 maal bekroonde State of Dogs trok cineast Peter Brosens samen met Jessica Woodworth (op de foto met 
dochtertje Lenka) terug naar Mongolië en heeft zijn nieuwe film The Colour of Water klaar voor de wereldpremière op het filmfestival van Toronto. 

 Meer Skrien? Word abonnee! 
En ontvang 10 nummers voor ¤47,50 + Kebab Connection of Sister My Sister 

De volgende Skrien, met onder meer een special over het Nederlands Film Festival, verschijnt 22 september.

Kebab Connection
Ibo wil de nieuwe Quentin 
Tarantino van Duitsland 
worden. En gezien het 
succes van de commer-
cial die hij maakt voor de 
kebabzaak van zijn oom, 
moet dat zeker gaan luk-
ken. Maar dan raakt zijn 

vriendin zwanger. Zijn twijfels over het vader-
schap en ruzie met zijn Turkse familie gooien 
zijn plannen in de war.

Sister My Sister
De zusjes Christine en 
Léa werken als dienstbo-
de bij de koele en strenge 
Madame Danzard en haar 
dochter Isabelle. Christi-
ne en Léa zijn liefdeloos 
opgevoed en zoeken liefde 
en tederheid bij elkaar. Op 

een middag komt het tot een confrontatie tus-
sen de vier vrouwen.
Met dank aan Homescreen

Ik neem een abonnement voor ¤ 47,50 per jaar (10 nummers) en ontvang de dvd van ! Kebab Connection
(Instellingen ¤ 60,–; studenten/cjp/pas 65 ¤ 38,50; buitenland ¤ 60,– )         ! Sister My Sister
naam pc/plaats email

adres telefoon geb. datum

Ik geef een jaarabonnement cadeau en ontvang als dank de dvd van   ! Kebab Connection  
 ! Sister My Sister

nieuwe abonnee telefoon email

adres pc/plaats geb. datum

aanbrenger telefoon

adres pc/plaats

handtekening
 
Stuur deze bon zonder postzegel naar Skrien, antwoordnummer 10028, 1000 PA Amsterdam. 
Deze aanbieding is geldig tot 22 september 2006 

Hierbij machtig ik Abonnementenland tot het afschrijven van het abonnementsgeld (niet verplicht).

rekeningnummer  ten name van  te  

datum plaats handtekening 

De machtiging kan telefonisch ongedaan worden gemaakt.   

Fotografie Kris Dewitte

54 Skrien september 2006
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