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Tod und Teufel  
Death and the Devil
Peter Nestler
2009, DE, HD video, b/w, German spoken with English subtitles, 56’ 

Op basis van archiefmateriaal verkent Peter Nestler de 
biografische beelden en de ideologie van zijn Zweedse 
grootvader, graaf Eric von Rosen, een aristocraat 
met een interesse in etnologie en antropologie. Von 
Rosen, een belichaming van de koloniale avonturier van 
zijn tijd, ondernam expedities naar ZuidAmerika en 
Afrika (inclusief voormalig Belgisch Congo) en kneep 
een oogje dicht voor de systematische decimering 
van de culturen die hij bezocht. Op het Zweedse 
thuisfront steunde hij de Finse contrarevolutie en later 
het Nazisme in Duitsland. “Lang geleden had ik op de 
zolder in Rockelstad allerlei dozen met foto’s ontdekt. 
Al grasduinend vond ik beelden van de burgeroorlog in 
Finland die mij onmiddellijk fascineerden want niemand 
had de, later gevangen en geëxecuteerde, Rode Garde 
gefotografeerd. Hij was een goede fotograaf, zijn 
beelden van Indianen zijn fantastisch. Daarna raakte 
hij betrokken bij het Nazisme in de jaren dertig. Ik heb 
altijd gedacht dat dit een verhaal was dat ik ooit moest 
vertellen. Tegelijk was het ongelooflijk persoonlijk en 
duwde ik het van me weg. Ik heb deze beelden nooit echt 
systematisch aangepakt, maar wanneer ik meer artikels 
vond die hij geschreven had, begreep ik onmiddellijk dat 
dit fantastische documentatie was en toen maakte ik de 
film.” (Peter Nestler)

An archival exploration of the biographical imagery and 
ideology of Peter Nestler’s Swedish grandfather, Count 
Eric von Rosen, an aristocrat with a serious interest in 
ethnology and anthropology. An embodiment of the 
colonial ‘adventurer’ of his time, Von Rosen undertook 
expeditions to South America and Africa (including 
the former Belgian Congo), turning a blind eye to the 
systematic decimation of the cultures he visited. At home 
in Sweden, he supported the Finnish counter-revolution 
and, later on, Nazism in Germany. “I had, long ago, 
discovered all these boxes with still photographs in the 
attic at Rockelstad, and while browsing through them I 
found images from the civil war in Finland, which I quickly 
became fascinated by, since no one had photographed 
the Reds who were later imprisoned and executed. He 
was a good photographer: his images of Indians were 
fantastic. Then came his involvement with Nazism in the 
early and mid-1930s. I always thought that this was a story 
that I had to tell some day. But at the same time, it was 
incredibly personal, and I pushed it away from me. I never 
really systematically dealt with these images. But then, 
when I found more articles he had written, I immediately 
understood that this was fantastic documentation, and 
then I made the film.” (Peter Nestler)

Tod und Teufel 
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Ute Aurand (DE, 1957) is sinds de jaren tachtig een 
centrale figuur in de Berlijnse experimentele filmscène 
en één van de belangrijkste filmmakers binnen de 
traditie van de dagboek en portretfilm. Voor haar 
16mm portretten filmt ze personen vaak over meerdere 
jaren. Zo beklemtoont ze dat leven en filmen voor de 
avantgarde filmmaker onscheidbaar zijn. Aurands werk 
viert het hier en nu, de mensen die ze ontmoet, de 
plaatsen die ze bezoekt en het simpele feit te leven. Het 
is een eerlijke, energetische en levendige cinema, één 
waarin vreugde zelfs gevonden kan worden in verdriet. 
“De dagboekvorm ontwikkelt zich vanuit een innerlijke 
dialoog met mijn omgeving, een stille visuele conversatie. 
Mijn inspiratiebron is het dagelijks leven, de fontein 
die nooit opdroogt en zich aan eenieder aanbiedt. Het 
is een groot geluk en een uitdaging om mijn innerlijke 
dialoog naar film te vertalen.” 

Hoewel ze werkt in de solitaire traditie van de 
16mm filmmaker, voelt Aurands werk zelden eenzaam. 
Haar films zijn doorleefd met de intimiteit van 
vrienden, verwanten en betekenisvolle ontmoetingen 
met vreemden. Met haar feministische en artisanale 
praktijken zijn Aurands films inherent politiek en 
militant. Haar werk nodigt uit tot empathie en warmte 
in donkere tijden. To Be Here (2013), een ambitieuze kijk 
op Katharine Lee Bates’ negentiendeeeuwse gedicht 
America The Beautiful, stelt een vrouwelijk portret voor 
van the land of the free and home of the brave, dat 
urgent en noodzakelijk is. 

Eerder dan een alomvattende retrospectieve 
van Aurands werk, biedt dit Artist in Focus luik 
inzicht in sleutelmotieven van haar praktijk, met een 
nadruk op films van de laatste tien jaar. De eerste 
twee programma’s zijn losjes gestructureerd rond 
een artificiële opdeling tussen haar dagboekfilms en 
haar portretten, twee categorieën die onmogelijk te 
onderscheiden zijn en onvermijdelijk samensmelten in 
haar werk. Een derde programma is opgebouwd rond 
de collaboratieve film Kleine Blumen, kleine Blätter 
(1995), waarvoor tien vrienden, filmmakers en niet
filmmakers, gevraagd werden om een film te maken over 
de seizoenen (een terugkerend thema bij Aurand). Het 
biedt een mogelijkheid om een netwerk van vrienden 
en invloeden te belichten en bevat werk van Jeanette 
Muñoz, Renate Sami en Marie Menken.

Ute Aurand was meer dan drie decennia 
programmator, o.a. van de maandelijkse ‘FilmSamtag’ 
vertoningen die ze mee organiseerde in Kino Babylon in 
Berlijn van 1997 tot 2007. Ze bracht er vooral werk van 
vrouwelijke filmmakers en toonde vaak haar eigen films 
in dialoog met deze van bevriende filmmakers. Een vroeg 
werk van Margaret Tait, een mentor voor Aurand, opent 
het programma van filmportretten. Het woord ‘sketch’ 
in de titel Three Portrait Sketches roept het levendige, 
veranderlijke en onmiddellijke karakter op van Aurands 
portretten die altijd uit de hand zijn gefilmd. Voor Aurand 
is ritme essentieel: “Je kan het ‘muziek’ noemen, maar 
voor mij is het ritme. Ritme is energie en beweging, ritme 
creëert ruimte in mijn films.” Net zoals Tait is Aurand 
geïnteresseerd in mensen en het alledaagse. Haar cinema 
getuigt van een moedig filmmaken dat even radicaal als 
poëtisch is. 
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Ute Aurand (DE, 1957) has been a central figure of Berlin’s 
experimental film scene since the 1980s and is one the 
most significant filmmakers active in the diary and portrait 
tradition today. In making her 16mm portraits, she often 
films her subjects over many years, thereby stressing the 
inseparability between living and filming for the avant-
garde filmmaker. Aurand’s work celebrates the here and 
now, the people she meets, the places she visits, the very 
fact of being alive. Hers is an honest, energetic and vibrant 
cinema, one in which joy can even be found in sadness. 
“The diaristic form develops out of an inner dialogue with 
my surroundings, a silent visual conversation. The source 
of inspiration is daily life, the fountain which never stops 
and offers itself to everyone. It is a great joy and challenge 
to transform my inner dialogue into film.”

Through working in the solitary tradition of the 16mm 
filmmaker, Aurand’s work rarely feels lonely: her films are 
inhabited by the intimacy of friends and relatives, and 
meaningful encounters with strangers. In their re-
vindication of feminism and artisanal practices, Aurand’s 
films are inherently political and militant. Her work invites 
empathy and warmth in dark times. To Be Here (2013), an 
ambitious take on Katharine Lee Bates’ 19th century poem 
America The Beautiful, proposes a female portrait of the 
land of the free and home of the brave, which is timely, 
urgent and necessary.

Rather than providing a comprehensive retrospective 
of Aurand’s work, this Artist in Focus offers insight into key 
motifs of her practice, with an emphasis on films made 
during the past 10 years. The first two programs are loosely 
structured around an artificial division between her diary 
films and her portraits, two categories that are impossible 
to differentiate and which inevitably merge in her work. 
A third program is centered around the collaborative film 
Kleine Blumen, kleine Blätter (1995), for which ten friends, 
filmmakers and non-filmmakers, were asked to make a 
film about the seasons (a recurrent subject for Aurand’s 
camera). This screening provides an opportunity to 
highlight Aurand’s network of friends and influences and 
also features work by Jeannette Muñoz, Renate Sami and 
Marie Menken.

Ute Aurand has been active as a programmer for 
more than three decades: co-organizing the monthly 
‘FilmSamstag’ screenings at Berlin’s Kino Babylon from 
1997 to 2007, particularly championing work by women 
filmmakers, and often showing her films in dialogue with 
those of fellow filmmakers and friends. An early film by 
Margaret Tait, a mentor figure for Aurand, opens the 
program of film portraits. Titled Three Portrait Sketches, 
the word ‘sketch’ suggests the lively, unfixed, immediate 
nature of Aurand’s portraits, which are always filmed with 
a handheld camera. For Aurand, the rhythm is essential. 
“You can call it ‘music’, but for me it is rhythm. Rhythm 
is energy and movement, rhythm creates space in my 
films.” Just as Tait, Aurand is interested in people and 
the everyday. Her films propose a courageous filmmaking 
which is as radical as it is poetic.

In the presence of Ute Aurand

Met de steun van / supported by Goethe-Institut Brüssel
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Half Moon for Margaret
Ute Aurand
2004, DE, 16mm, color, silent, 18’

“Vluchtige blikken van mijn leven. Vrienden, sneeuw, 
twee tulpen, schaatsers op het bevroren meer uit mijn 
kindertijd, ballonnen in de ochtendzon, mijn metekind 
Paulina rent de heuvel op en neer, Ulrike’s vijftigste 
verjaardag op de Baltische Zee, mijn bureau in november 
2003. Ik verzamel deze momenten, die ik meestal in de 
camera monteer tijdens het filmen en later in een nieuwe 
volgorde samenvoeg. Elk behoudt de onmiddellijkheid van 
een eerste indruk, de ene naast de andere.” (Ute Aurand) 

“Glimpses of my life. Friends, snow, two tulips, skaters on 
the frozen lake of my childhood, balloons in the morning 
sun, my godchild Paulina running up and down the hill, 
Ulrike’s 50th birthday on the Baltic Sea, my desk in 
November 2003. I collect these moments, mostly edited in 
the camera while filming and later joined together in a new 
order. Each retains the immediacy of a first impression, one 
next to the other.” (Ute Aurand)

Der Schmetterling im Winter 
Butterfly in Winter
Ute Aurand & Maria Lang
2006, DE, 16mm, color, sound, 29’

 
“Ute Aurand filmt Maria Lang tijdens de dagelijkse zorg 
voor haar moeder. De aanwezigheid van de filmmaker 
is zichtbaar in de camerabewegingen en het ritme van 
de montage. Bewondering en discretie zijn voelbaar. We 
treden toe tot de intimiteit tussen moeder en dochter 
door de ogen van een vriend. De stille beelden scheppen 
een gelegenheid voor aandachtige observatie en 
evenwichtig bewustzijn.” (Robert Beavers)

“Ute Aurand films Maria Lang in her daily activity as she 
cares for her mother. The presence of the filmmaker 
is visible in the camera movements and in the editing 
rhythm. Admiration and discretion are sensed. We enter 
into the intimacy of mother and daughter through the 
eyes of a friend. The silent images create an occasion for 
attentive observation and balanced awareness.”  
(Robert Beavers)
 

Half Moon for Margaret Der Schmetterling im Winter 
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A Walk / Im Park / ZUOZ
Ute Aurand
2008, DE, 16mm, color & b/w, silent, 12’

 
“Een triptiek van stille kortfilms: een winterwandeling in 
Engadin en Bergell, scènes in het park van het Rietberg 
Museum in Zürich met zijn collectie van Aziatische, 
Afrikaanse en Indiase kunst, en een ijsschaatser op een 
zonnige dag in Zuoz — een dorp in het Engadin.”  
(Ute Aurand)

“A triptych of three short silent films. A walk through the 
winter of Engadin and Bergell, scenes in the park of the 
Rietberg Museum in Zürich with its collection of Asian, 
African and Indian art, and an ice-skater on a sunny day in 
Zuoz, a village in the Engadin.” (Ute Aurand)
 

Kopfüber im Geäst 
Hanging Upside Down in  
the Branches
Ute Aurand
2009, DE, 16mm, color & b/w, silent, 15’

“Een montage van korte herinneringen die ik filmde in 
de jaren voor de dood van mijn moeder in 2000 en de 
dood van mijn vader in 2007. Ik sta als een volwassene te 
midden van gevoelens uit mijn kindertijd, starend naar 
mijn verdwenen familiehuis en de veranderende relatie 
tot mijn ouders.” (Ute Aurand)

“A montage of brief recollections filmed in the years before 
the death of my mother in 2000 and the death of my 
father in 2007. I stand as an adult in the midst of childhood 
feelings, gazing at the disappearance of my family home 
and the changing relation to my parents.” (Ute Aurand)

A Walk / Im Park / ZUOZ Kopfüber im Geäst 
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Three Portrait Sketches
Margaret Tait
1951, UK, 16mm, b/w, silent, 10’

Three Portrait Sketches, één van Taits vroegste films, is 
gemaakt in Rome toen ze er studeerde aan het Centro 
Sperimentale di Cinematografia tijdens de hoogdagen van 
de neorealistische beweging. De personen in deze drie 
experimentele portretten zijn Claudia Donzelli, Saulat 
Rahman en Fernando Birri. 

One of Tait’s earliest films, Three Portrait Sketches was 
made in Rome when she was studying at the Centro 
Sperimentale di Cinematografia during the height of 
the neorealist movement. The subjects in these three 
experiments in portraiture are Claudia Donzelli, Saulat 
Rahman and Fernando Birri.

Susan + Lisbeth
Ute Aurand
2012, DE, 16mm, color & b/w, sound, 7’

“In Susan heb ik de Canadese kunstenares Susan 
Turcot gefilmd tussen 1993 en 2011. In Lisbeth heb ik de 
Zwitserse kunstenares Lisbeth Burri gefilmd in haar tuin 
buiten Zürich. Portretten filmen staat me toe persoonlijke 
gebaren en momenten te benadrukken die verder gaan 
dan vastleggen en vertellen. Soms verzamel ik jarenlang 
materiaal voor ik beslis een portret samen te stellen, 
zoals bij Paulina, Franz of Susan. Een portret zoals 
Lisbeth daarentegen is slechts tijdens twee gelegenheden 
gefilmd en kort daarna gemonteerd.” (Ute Aurand)

“In Susan I’ve filmed the Canadian artist Susan Turcot 
between 1993 and 2011. In Lisbeth I’ve filmed the Swiss 
artist Lisbeth Burri in her garden outside of Zürich. 
Filming portraits allows me to emphasize private gestures 
and moments beyond narration and documentation. 
Sometimes I collect footage for years before deciding to 
edit a portrait, like Paulina, Franz or Susan; then again a 
portrait like Lisbeth was filmed only on two occasions and 
edited shortly afterwards.” (Ute Aurand)

Maria
Ute Aurand
2011, DE, 16mm, color & b/w, sound, 3’

“Maria Lang is een zeer goede vriendin en filmmaakster 
die op het platteland in het Zuiden van Duitsland leeft. We 
zien haar tuinieren en een tentoonstelling van vrouwelijke 
impressionistische schilders bezoeken.” (Ute Aurand)

“Maria Lang is my very close filmmaker friend who lives in 
the Southern German countryside. We see her gardening 
and visiting an exhibition of female impressionist painters.” 
(Ute Aurand)

Three Portrait Sketches

Susan

Maria
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SAKURA, SAKURA
Ute Aurand
2015, DE/JP, 16mm, color, sound, 2’

 
“SAKURA, SAKURA is een film van twee minuten over twee 
Japanse dames die ik ontmoette in Nara en Roppongi 
tijdens het filmen van YOUNG PINES in Japan in 2010.” 
(Ute Aurand)

“SAKURA, SAKURA is a two minute film about two Japanese 
ladies, whom I met in Nara and Roppongi while filming for 
YOUNG PINES in Japan 2010.” (Ute Aurand)

To Be Here
Ute Aurand
2013, DE/US, 16mm, color, sound, 38’

 
“To Be Here is gefilmd in New England, New York en het 
Zuidwesten van de VS in 2012 en 2013. Het is het sluitstuk 
van een trilogie met INDIA (2005) en JUNGE KIEFERN / 
YOUNG PINES (2011), die ik respectievelijk in Pune en 
Japan filmde.” (Ute Aurand)

De aanvankelijke titel van To Be Here was America The 
Beautiful, naar het patriottisch lied dat zijn oorsprong 
vindt in een gedicht van Katherine Lee Bates. Het begin 
van de film combineert een reeks closeups van het 
handgeschreven gedicht met portretten van de auteur. 
Daarna, en verder doorheen de film, laat Aurand interi
eur en landschapsbeelden in New England, New York en 
Arizona kruisen met foto’s van uitzonderlijke Amerikaanse 
vrouwen, waaronder de AfrikaansAmerikaanse activisten 
Hester C. Whitehurst Jeffrey, Sojourner Truth and Harriet 
Tubman. Een bezoek aan Mount Holyoke College, een 
liberal arts college voor vrouwen in Massachusetts, vormt 
het middelpunt van de film. 

“To Be Here: filmed in New England, New York and the 
Southwest of the US in 2012/2013. It is the last part of 
my trilogy with INDIA (2005) filmed in Pune and JUNGE 
KIEFERN / YOUNG PINES (2011) filmed in Japan.”  
(Ute Aurand)

To Be Here was initially titled America The Beautiful after 
the patriotic song that originates in a poem by Katherine 
Lee Bates. Early in the film, a series of close-ups of the 
hand written poem are combined with portraits of its 
author. Later on, and throughout the film, Aurand inter-
sects images of landscapes and interiors in New England, 
New York and Arizona with photographs of exceptional 
American women, including the African-American activists 
Hester C. Whitehurst Jeffrey, Sojourner Truth and Harriet 
Tubman. A visit to Mount Holyoke College, a liberal arts 
college for women in Massachusetts, constitutes the 
central point of the film.

Four Diamonds
Ute Aurand
2016, DE/US, 16mm, color, sound, 5’

“Twee herinneringen aan een langer bezoek aan New 
England in de herfst van 2012: een groepje oudere dames 
dat bridge speelt, gevolgd door de stormachtige oceaan 
aan Cape Cod in de winter terwijl ik luister naar muziek 
van Etienne Greniers.” (Ute Autand)

“Two memories from a longer visit to New England in 
Autumn 2012: A group of elderly ladies playing bridge 
followed by the stormy ocean at Cape Cod in Winter while 
listening to Etienne Grenier’s music practice.” (Ute Autand)

SAKURA, SAKURA

To Be Here

Four Diamonds
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Notebook
Marie Menken
1940-1962, US, 16mm, color & b/w, silent, 10’

 
“Notebook is wellicht Marie Menkens bekendste film. 
De grote schoonheid ervan schuilt in de eenvoud en 
verscheidenheid. Het is alsof we haar hele filmwerk 
gebald zien in dit plakboek, dat bestaat uit negen films of 
filmfragmenten die ze filmde tussen de late jaren veertig 
en vroege jaren zestig. Deze open en nieuwe filmvorm 
moedigde vele filmmakers aan fragmenten en nauwelijks 
gemonteerde films te tonen en deze op te nemen in 
dagboek en autobiografische films. Marie Menken zei 
zelf over Notebook: “Ze zijn te klein of te expliciet voor 
een opmerking, maar één of twee ervan zijn mijn meest 
dierbare kinderen.” (Ute Aurand) 

“Notebook is arguably Marie Menken’s best known film, and 
its great beauty lies in its simplicity and variety — it is as if 
we were seeing her whole body of filmic work condensed 
in this scrapbook, which consists of nine films or film-
fragments, which she shot between the late forties and 
the early sixties. This open, new filmic form encouraged 
many filmmakers to show fragments and hardly edited films 
and incorporate them in autobiographical and dairy films. 
Marie Menken herself said about Notebook: ‘They are too 
tiny or too explicit for a remark, but one or two are my 
dearest children’.” (Ute Aurand)

Kleine Blumen, kleine Blätter  
Little Flowers, Little Leaves
Jón Sigurgeiersson, Angelika Levi, Franz von 
Lucke, Renate Sami, Detel Aurand, Ulrike 
Pfeiffer, Bärbel Freund, Karl Heil, Yael Bedarshi, 
Susan Turcot & Ute Aurand
1995, DE, 16mm, color, sound, 48’

 
“Ik vroeg tien vrienden, filmmakers en nietfilmmakers, 
om een film te maken over de seizoenen: een kind, een 
tachtigjarige, een schilder, twee bevriende kunstenaars 
en filmmakers, en ik maakte er zelf ook een.”  
(Ute Aurand)

“I asked 10 friends, filmmakers and non-filmmakers, to 
make a film about the Seasons — a child, an 80 year old, 
a painter, two artists and filmmaker friends, I also made 
one.” (Ute Aurand)
 

Notebook Kleine Blumen, kleine Blätter 
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Envío No. 26
Jeannette Muñoz
2013, CL, 16mm, b/w, silent, 6’

“Envíos (letters) zijn momenten in foto’s en films die 
ik opdraag aan en verstuur naar bepaalde personen. 
Gedachten, gewaarwordingen en beelden overgebracht 
via de Envíos zijn fragmenten van een leven dat is 
mogelijk gemaakt door deze personen te ontmoeten. In 
de Envíos keren deze fragmenten terug of ze verplaatsen 
zich naar een ander referentiekader. Elke Envío is een 
boodschap in een kleine kartonnen doos, bestaand uit 
een filmspoel of een foto en een bijhorende tekst. Envío 
No. 26 is bestemd voor Fernando Orrega en Reinhardt 
Schulz en is gefilmd in El Volcan, Chili.”  
(Jeannette Muñoz)

“Envíos (letters) are moments in photography and film 
that I dedicate and send to particular persons. Thoughts, 
sensations, images transmitted by the Envíos are fragments 
of life made possible through encountering those persons. 
In the Envíos these fragments return, or move towards 
another place of reference. Each Envío is a consignment 
in a small cardboard box, consisting of a film reel or 
photography and accompanying text. Envío No. 26 is for 
Fernando Orrega and Reinhardt Schulz and was filmed in El 
Volcan, Chile.” (Jeannette Muñoz)

 

Venedig Dezember 2011  
Venice December 2011
Renate Sami
2013, DE, video, color, sound, 4’

Renate Sami, ondertussen reeds meer dan tachtig jaar 
oud, maakt al films sinds 1975. Elk werk komt voort uit 
een sterk verlangen om die bepaalde film te maken. 
Of het nu lange of korte films zijn, gefilmd op 16mm, 
Mini DV of HD, zonder geluid, dialoog of muziek, al haar 
werk deelt de speciale, innerlijke vrijheid waarmee 
Renate Sami aan elke film zijn vorm geeft. Zoals de 
duidelijke titel impliceert, is Venedig Dezember 2011 een 
subjectieve optekening van een bezoek aan Venetië in 
de winter. 

Now in her 80s, Renate Sami has been making films since 
1975, each work emerging from a strong desire to make 
that particular film. Whether long or short films, shot on 
16mm, MiniDV or HD, with or without sound, dialogue or 
music — what they all have in common is the special inner 
freedom with which Renate Sami gives every film its form. 
As its explicit title implies, Venedig Dezember 2011 is a 
subjective record of a visit to Venice in winter. 

Envío No. 26

Venedig Dezember 2011 
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“Ogawa’s method returns 
to the original intention of 
documentary, realising the 
principle of documentary. 
What are the principles 
and original intention of 
documentary? First it is 
a love toward the object 
documented, a strong 
admiration and attachment, 
and it is carrying this first 
principle over a long period 
of time. Nearly all the films 
considered masterpieces 
fulfil these two conditions.”  
(Oshima Nagisa)

Dit programma belicht vier cruciale documentaires 
die Ogawa Productions maakte tussen 1971 en 1986. 
Dit collectief werd opgericht in de late jaren zestig 
onder leiding van filmmaker Ogawa Shinsuke. Met 
opmerkelijke toewijding legden hun films enkele van 
de belangrijkste politieke en sociale omwentelingen 
vast uit Japans ‘politiek seizoen’, zoals de strijd van 
de studentenbeweging in de late jaren zestig en het 
lang aanhoudende verzet van de boeren van Sanrizuka 
vanaf diezelfde periode tot midden de jaren zeventig. 
De groep ijverde voor collectieve besluitvorming en 
bereikte doorheen de jaren een ongezien niveau van 
betrokkenheid met de mensen die ze filmden. Ze 
beoogden onafhankelijke films te maken en ontwikkelden 
alternatieve methodes voor het verdelen, vertonen en 
bespreken van hun werk. 

Hun eerste films over de protestbeweging van 
Japanse studenten boden een radicaal alternatief voor 
de bestaande modellen van documentair filmmaken. 
Deze berichten van het strijdfront waren erg invloedrijk 
en reflecteerden de diepe sociale onrust die groeide 
doorheen het land. In 1968 vervoegden de filmmakers 
het rijzende verzet van de boeren in de velden van 
Sanrizuka, nabij Tokyo, tegen de regeringsplannen om 
hun gronden te onteigenen voor de bouw van een 
nieuwe, internationale luchthaven. In lijn met hetzelfde 
principe van engagement en nabijheid die hun vroege 
werk karakteriseerde, vestigden de filmmakers zich in het 
dorp Heta, waar ze voor de volgende vijf jaar leefden en 
het conflict documenteerden in een monumentale reeks 
van zeven krachtdadige sociale protestfilms. Wanneer 
het conflict verwelkte, verplaatsten de filmmakers hun 
camera’s van het slagveld naar het trage ritme van het 
dorpsleven en legden ze met uiterste gevoeligheid 
de verhalen, beproevingen en ervaringen van de 
boerengemeenschap vast. 



69 Ogawa Productions

In 1974, volgend op de Sanrizuka reeks, verhuisde 
Ogawa Productions naar het dorp Magino, in de Yamagata 
prefectuur, waar ze gedurende het volgende decennium 
als een commune zouden leven. Nauwgezet verwezenlijk
ten ze er twee buitengewone films over zowel rijstteelt als 
tradities, mythes en de veranderende realiteit van ruraal 
Japan. Historische en mythologische tijd vloeien samen 
met het dagelijkse dorpsleven en de seizoenscycli van de 
gewassen, terwijl vertellingen, fictionele reenactments 
en documentaire benaderingen door elkaar geweven 
worden, resulterend in uiterst idiosyncratische films.

 De unieke praktijk van Ogawa en het collectief 
werd erg invloedrijk voor een hele generatie filmmakers 
in Japan en daarbuiten. Hun werkwijze werpt actuele 
vragen op over radicaal filmmaken, documentaire 
esthetiek, politieke participatie en representatie, maar 
ook vragen rond auteurschap en de complexe aard van 
collectief filmmaken. 

Professor Markus Nornes, auteur van Forest of 
Pressure (2006), een fundamenteel boek over Ogawa 
Productions en de naoorlogse Japanse documentaire, zal 
aanwezig zijn in Gent om ons te gidsen door de verhalen, 
praktijken en theorieën achter deze films. 

This program highlights four crucial documentaries 
made by Ogawa Productions between 1971 and 1986. 
This collective of filmmakers founded in the late 1960s, 
under the direction of Ogawa Shinsuke, chronicled with 
remarkable dedication some of the major political and 
social upheavals in Japan’s ‘season of politics’ from the 
1960s through the 1970s, including the struggles of the 
student movement and long-term resistance by farmers in 
Sanrizuka. Ogawa Productions’ work aspired to collective 
decision-making, achieving an unusual level of engagement 
with the people they filmed. They aimed to make 
independent and partisan films, while at the same time 
developing alternative ways for distributing, screening and 
discussing their work.

Their first films took sides with the student protest 
movement in Japan in the mid- to late 1960s, and were 
a radical alternative to existing models of documentary 
filmmaking. These dispatches from the front lines of the 
struggles were highly influential, reflecting the growing, 
deep social unrest across the country. In 1968, the 
filmmakers joined the mounting resistance of farmers in 
the fields of Sanrizuka, near Tokyo, to combat government 
plans to expropriate their lands in order to build a new 
international airport. Following the same principle of 
proximity that had characterized their early films, they 
settled in the village of Heta, where they lived for the next 
years, documenting the conflict in a monumental series 
of seven powerful social protest films. As the conflict 
withered, they turned their cameras from the battlefield 
to the slow pace of village life, and with extreme sensibility, 
captured the stories, ordeals and communal experiences 
of the farmers.

In 1974, following the Sanrizuka series, Ogawa 
Productions moved to the village of Magino, in the 
prefecture of Yamagata, where for the next decade, they 
lived communally, painstakingly crafting two remarkable 
films about rice farming, as well as about the traditions, 
myths and shifting realities of rural Japan. Historical and 
mythical time blend with the daily life of the village and the 
seasonal cycles of the crops, as storytelling, fictional re-
enactments and documentary approaches are combined 
to create truly original and idiosyncratic films.

Ogawa Shinsuke and the collective’s practice and 
ideas became highly influential to a whole generation of 
filmmakers, in and beyond Japan. Their practice raises 
timely and pertinent questions about radical filmmaking, 
documentary aesthetics, political participation, 
representation and agency, as well as questions of 
authorship and the complex nature of collective 
filmmaking. 

Professor Markus Nornes, author of Forest of Pressure 
(2006), a fundamental book about Ogawa Shinsuke and 
postwar Japanese documentary, will be present in Ghent 
to guide us through the stories, practice and theories 
behind these films and the lives and work of the members 
of Ogawa Productions.

Met de steun van / supported by 
The Japan Foundation, Athenée Français Cultural Center, Tokyo 

Met dank aan / thanks to 
Yamagata International Documentary Film Festival, ICA, David Powell 
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1
DON/THU 30 MAART 16:00 
KASKCINEMA

Sanrizuka – Daini toride no hitobito  
Sanrizuka – Peasants of the Second Fortress
Ogawa Productions
1971, JP, 16mm to digital, b/w, Japanese with English subtitles, 143’

Sanrizuka – Peasants of the Second Fortress is de vierde 
in een reeks van zeven films die tussen 1968 en 1977 de 
aanhoudende strijd docu menteerden van de boeren 
en hun bondgenoten in de velden van Sanrizuka tegen 
de aanleg van een nieuwe internationale luchthaven. 
Na vier jaar van conflict kondigden de autoriteiten de 
gedwongen onteigening van de landbouwgronden aan. 
De boeren en strijdende studenten reageerden met 
een nieuw gevoel van verzet en organiseerden zich 
om het land te beschermen tegen de oproerpolitie. 
Ze wierpen barricades en bolwerken op, en groeven 
ondergrondse tunnels om zich voor te bereiden op 
een lange confron tatie. De boerinnen, aanwezig aan 
de frontlijn sinds de start van de conflicten, ketenden 
zich vast aan de bomen. De filmmakers van Ogawa 
Productions bevinden zich binnenin het bolwerk en 
volgen de voorbereidingen, discussies en daaropvolgende 
veldslagen. Onver schrok  ken documenteren ze de strijd 
van nabij in lange opnames. Tussen de momenten van 
spanning door, luisteren ze hoe de landbouwers languit 
vertellen waarom ze zich verzetten en ondertussen hun 
woede, angst en hoop uiten. De filmmakers volgen de 
boeren tot in de beschermde omgeving van de donkere 
ondergrondse tunnels die symbool kwamen te staan voor 
hun volgehouden verzet. 

Sanrizuka – Peasants of the Second Fortress is the fourth 
in a series of seven films shot between 1968 and 1977 by 
Ogawa Productions in the fields of Sanrizuka, documenting 
the ongoing resistance by the farmers and their allies 
against the construction of a new international airport. 
Four years into the conflict, the authorities started the 
coercive expropriation of the farmlands and the violence 
escalated. This was met by the farmers and fighting 
students with a renewed sense of resistance, and with the 
need to organize, unite and protect themselves and the 
land from the riot police. They erected barricades and set 
up fortresses, digging underground tunnels to prepare for 
a long confrontation. The women farmers, on the front line 
since the beginning of the conflict, chained themselves 
to the trees. The filmmakers of Ogawa Productions are 
inside the fortress, following the preparations, discussions 
and the ensuing battles, documenting the struggles with 
long takes, shot with boldness and proximity. In between 
moments of tension and extraordinary filming, they listen 
at length to the farmers talking about why they resist, 
while also expressing their anger, fears and hopes. The 
filmmakers follow the farmers to the safety of the dark 
underground tunnels, which become a powerful symbol of 
their lasting resistance.

Sanrizuka – Daini toride no hitobito 
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2
VRI/FRI 31 MAART 16:00 
KASKCINEMA

Sanrizuka – Heta Buraku 
Sanrizuka – Heta Village
Ogawa Productions
1973, JP, 16mm, b/w, Japanese with English subtitles, 146’

De gewelddadige confrontaties in de velden van 
Sanrizuka resulteerden in vele doden, gewonden en 
uiteindelijk ook in de zelfmoord van een jonge activist, 
wat diepe littekens naliet bij zij die nog steeds temidden 
de velden leefden. Jonge boeren werden voortdurend 
gearresteerd en verhinderd om te werken tijdens het 
oogstseizoen waardoor de ouderen alleen achterbleven. 
Dit versterkte de band binnen de dorpsgemeenschap 
die samenkwam om te rouwen en hun plannen te 
bespreken om de gevangenen te helpen. Dit is de 
situatie die in Heta Village met veel zorg en empathie 
is weergegeven. Op zoek naar de wortels van dit 
voortdurend verzet in de geschiedenis, de gebruiken, 
de tradities van het dorp en de verbondenheid tussen 
volk en land, nemen de filmmakers een stap terug om 
het dorpsleven zelf te filmen. Het vertellen van verhalen 
en de lange groepsdiscussies bepalen, samen met de 
lange, immersieve en ononderbroken opnames, het 
trage tempo van de film. Heta Village is één van de 
ontroerendste films van deze groep filmmakers: een 
respectvolle en berouwvolle film, geritmeerd door 
stilte en met een structuur die evenzeer beantwoordt 
aan het tijdsverloop in het dorp als aan de menselijke 
gevoelstoon. Uiteindelijk is de film het resultaat van een 
diepe empathie die deze groep filmmakers voelden voor 
zij met wie ze leefden en streden. 

The aftermath of the violent confrontations in the fields 
resulted in deaths, injuries, and ultimately in the suicide 
of a young activist, leaving a profound mark and grief 
among those still living in the fields. Young farmers were 
continuously arrested and prevented from working during 
the harvest season, leaving their families and friends 
behind. This strengthened the ties within the village 
community, which gathered to mourn, discuss their grief 
and the best means to help those in prison. This is the 
situation that is portrayed with so much care and empathy 
in Heta Village. Seeking to find the roots of this sustained 
resistance in the history, customs and ever-renewed 
traditions of the village, as well as those of the attachment 
of the people to the land, the filmmakers step back to film 
village life. The storytelling and long communal discussions 
set the slow pace of the film, with its immersive long takes. 
Heta Village is one of the most moving films ever made 
by this group of filmmakers, a respectful, mournful film, a 
work of patience, paced by silence, with a structure that 
responds as much to village time as to the general tone of 
people’s feelings. Ultimately, this film about time and place 
is the result of the deeply felt empathy and solidarity that 
the filmmakers felt towards those with whom they lived 
and struggled. 

Sanrizuka – Heta Buraku 
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3
ZAT/SAT 1 APRIL 11:00 
PADDENHOEK

Nippon koku: Furuyashiki-mura 
“Nippon”: Furuyashiki Village
Ogawa Productions
1982, JP, 16mm, color, Japanese with English subtitles, 210’

Toen de leden van Ogawa Productions zich in het dorp 
Magino hadden gevestigd om er in gemeenschap te leven, 
werken en filmen, hoorden ze over het ‘witte zuiden’: 
een koudeluchtfront afkomstig van de Stille Oceaan dat 
de gewassen van het naburig bergdorpje Furuyashiki 
beschadigde. Enkele leden van het collectief verhuisden 
voor twee jaar naar het dorp dat slechts een paar huizen 
en een verouderde bevolking telde. Het eerste deel van 
de film wendt de methodes van een wetenschappelijke 
documentaire aan voor een rigoureus onderzoek naar 
de invloed van het koude weer op de gewassen. Aan de 
hand van een reeks experimenten hopen de filmmakers 
met de hulp van de boeren een manier te vinden om 
de teelt en de bevolking te redden. In dit kleine dorpje 
vonden de filmmakers de hele geschie denis van het 
moderne Japan: ze documenteerden de persoonlijke 
en collectieve verhalen van de dorpe lingen, inclusief 
de oude overleveringsverhalen van hun voor vaderen, 
hun oorlogsherinneringen, alsook hun kijk op de trans
formaties door de modernisering van het land. De film is 
een hartgrondig eerbetoon aan deze mensen. 

While already living in the village of Magino, where they 
settled around 1974, the members of Ogawa Productions 
heard about the existence of a cold air front blown from 
the Pacific, which damaged crops in the small neighbouring 
hamlet of Furuyashiki, in the mountains. The collective 
moved to this small village with only a few houses and an 
ageing population and spent two years there. Adopting the 
methods of scientific documentary, the first part of the 
film is a rigorous investigation of the influence of the cold 
weather on the crops. Through a series of experiments 
and with the help of the farmers, the filmmakers hope to 
discover a way to save the crops and help the population 
of Furuyashiki. In this small village, the filmmakers found 
the whole history of modern Japan. They recorded the 
personal and collective stories told by the old villagers, 
including ancient tales passed down from their ancestors, 
their memories of war, as well as their views on the 
transformations brought about by the modernization of the 
country. The film is a heartfelt tribute to these people.

Nippon koku: Furuyashikimura 
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ZON/SUN 2 APRIL 11:00 
PADDENHOEK

Sennen kizami no hidokei – Magino-mura monogatari 
The Sundial Carved with a Thousand Years of Notches – The Magino Village Story
Ogawa Productions
1986, JP, 16mm, color, Japanese with English subtitles, 222’

In 1974 vestigden de leden van Ogawa Productions zich in 
het dorp Magino, gesitueerd in de prefectuur Yamagata 
in NoordJapan, waar ze tien jaar lang samen leefden en 
werkten. Dit resulteerde in een monumentale film die alle 
ideeën en thema’s die het collectief in haar voorgaande 
werken ontwikkelde, samenbrengt: het dorpsleven en 
erfgoed, landbouw en wetenschap, de gebruiken van 
de inwoners en hun verhouding tot het land, de lange 
verzetscultuur van de boeren en hun weerstand tegen 
de autoriteiten. De verschillende temporaliteiten van 
deze plaats worden door elkaar verweven via de verhalen 
van de dorpsbewoners, de cycli van de rijstoogst en de 
veranderende seizoenen. Een archeologische opgraving 
opent een meditatie over geschiedenis terwijl de film 
zich langzaam ontvouwt op het ritme van de groeiende 
gewassen en het voorbijgaan van de jaren. De mensen 
vertellen hun verhalen, dragen oude mythes voor 
en komen samen onder de regie van Ogawa voor de 
reenactments van fictionele sequenties, waaraan ook 
acteurs deelnemen, zoals de grondlegger van het Butoh 
danstheater, Hijikata Tatsumi. Om het resultaat van hun 
werk te vertonen en te vieren, bedacht en bouwde Ogawa 
Shinsuke een theater vervaardigd uit hout en modder dat 
hij Het theater van duizend jaar doopte.

As the Sanrizuka conflicts waned, the members of Ogawa 
Productions relocated to the village of Magino in the 
prefecture of Yamagata in North Japan, where they lived 
together for the next decade, farming and filming. This 
resulted in a monumental and open-ended film that 
brings together all the ideas and themes developed in the 
previous works of the collective: village life and heritage, 
farming and science, history, oral tales, the customs and 
spiritual life of the people and their connection to the land, 
as well as the long culture of dissidence of the farmers 
and their resistance to authority. The present, historical 
and mythical times of this place are layered through the 
storytelling of the people, the cycle of rice harvests and 
the changing seasons. An archaeological excavation opens 
up a meditation on history as the film expands following the 
rhythm of the slow growth of crops and the passing of the 
years. The people tell their stories, recite ancient myths, 
and come together under Ogawa’s direction, to re-enact 
fictional sequences about ghosts and gods (also featuring 
actors, such as Hijikata Tatsumi, the founder of Butoh). 
In order to screen and celebrate the result of their work, 
Ogawa Shinsuke imagined and constructed a theatre made 
of wood, grass and mud, which he named The Theatre of a 
Thousand Years.

Sennen kizami no hidokei – Maginomura monogatari 
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DISSENT ! — a conversation with

Jacques Rancière
DON/THU 30 MAART 13:30 
MINARD

“An infinity of emotions is created in cinema — gestures, gazes, movements of bodies, 
possibilities for bodies to relate to one another: this is the treasure we should cherish. 
It’s fundamental with regard to the formatting of fictions, of expressions, of expected 
effects. This is why cinema has to be thought of as a global historic adventure — we 
lose sense of it if we continue to focus on the “releases the year”. Rather than 
dabbling in actuality we ought to take up cinema as a whole, in relation to all its 
potentialities, which assumes a real militant cinephilia. We should rethink cinema as 
part of a history of possibilities of life.“ 

Hoe kan cinema ons uitdagen om iets anders te verbeel
den? Deze vraag houdt Jacques Rancière in de ban sinds 
hij gegrepen werd door de golf van cinefilie die Parijs 
beroerde in de jaren zestig. Van zijn eerste interview in 
Cahiers du Cinéma in 1976 tot zijn reeks van kritische 
teksten voor datzelfde tijdschrift tussen 1998 en 2001 en 
de publicatie van La Fable cinématographique (2001) en 
Les écarts du cinéma (2011): cinema vormt een belangrijke 
leidraad doorheen zijn werk, die zijn omzwervingen langs 
de oevers van het politieke verbindt met zijn ondernemin
gen op het terrein van het esthetische.

Hoe kan cinema gedacht worden in relatie tot deze 
twee voortdurend verschuivende en verstrengelende 
gebieden, als een strijdperk dat de oorspronkelijke 
verantwoordelijkheid van politiek in zich draagt: de 
organisatie van dissensus? Hoe kan de filmische ordening 
van verschijningsvormen een speelveld openen waar het 
eenheidsdenken kan worden bevraagd en ontstemd? Hoe 
kan ze de common sense ontregelen dat een realiteits
begrip voorstaat in overeenstemming met wat al gekend 
is en uitsluitend zo kan zijn? Met andere woorden: hoe 
voorziet cinema in het ontstaan van fictie?

Kan, in het licht van een werkelijkheid die zogezegd 
voorbijgaat aan alle mogelijke ficties, het opmeten van 
veranderingen in de aard van cinematografische fictie 
en haar criteria van noodzakelijkheid, consistentie en 
plausibiliteit, niet iets vertellen over de manier waarop 
we betekenis geven aan onze tijd? Kan het zijn dat, in 
tegenspraak met de oordelen van zij die de spektakel
maatschappij betreuren en roepen om een heropstanding 
van de werkelijkheid, het niet de ervaring van het 
werkelijke is die taant, maar eerder het vermogen om te 
fictionaliseren? Tijdens dit gesprek zullen we een selectie 
van recente films als vertrekpunt nemen voor een ver
kenning van de mogelijke relaties tussen cinema, fictie en 
politiek, en de voortdurende dialoog tussen werkelijkheid 
en verschijning, tussen wat is en wat zou kunnen zijn. 

How can cinema challenge us to imagine something 
other? This question has been stirring Jacques Rancière 
ever since he was taken in by the wave of cinephilia that 
churned through Paris in the 1960s. From his first interview 
in Cahiers du Cinéma in 1976, via his own series of writings 
for the same magazine between 1998 and 2001, to the 
publication of La Fable cinématographique (2001) and Les 
écarts du cinéma (2011), cinema has remained an important 
strain throughout his work, linking his dwellings on the 
shores of politics with his ventures into the realms of 
aesthetics.

How can cinema be thought of in relation to these two 
ever-shifting and intertwining landscapes, as a terrain of 
struggle that bears the original responsibility of politics: the 
organization of dissent? How can cinematic arrangements 
of appearances open up spaces of play where the 
consensual order of things can be questioned and 
displaced? How can they unsettle the common sense that 
proposes a sense of reality in conformity to what is already 
known, to what it cannot but be? In other words: how does 
cinema allow for an emergence of fiction?

In light of a torpid reality which is said to trump all 
possible fictions, couldn’t measuring the changes in the 
nature of cinematic fiction and its criteria of necessity, 
consistency and credibility say something about the way 
we make sense of our time? In variance with the verdicts 
of those who continue to bewail the reign of the spectacle 
and call for a revenge of the real, could it be that it is 
not the experience of the real that is waning, but the 
possibility of fictioning? During this conversation, we will 
take a selection of recent films as a starting point for an 
exploration of the possible relations between cinema, 
fiction and politics, and the continuous negotiations 
between reality and appearance, between what is and what 
could be. 
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DISSENT ! is an initiative of Courtisane, Auguste Orts and 
Argos, in the framework of the research project “Figures of 
Dissent” (KASK/Hogent). In collaboration with Multimedia 
institute (Zagreb), Collective Eimigrative art and Edicija 
Jugoslavija (Belgrade/Brussels), Phd in One Night Collective 
(Brussels/Vis).

Cinea, Filmmagie, Sabzian and Courtisane have invited 
some independent filmcritical organisations and authors in 
the context of Jacques Rancière’s visit. 

Met de steun van 
/ supported by

Kaili Blues (Gan Bi)

Horse Money (Pedro Costa)

Certain Women (Kelly Reichardt)
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Performances
In collaboration with

VRI/FRI 31 MAART 22:00 
MINARD

“The act of speech or music is a struggle: it must be economical and sparse, infinitely 
patient, in order to impose itself on what resists it, but extremely violent in order to 
be itself a resistance, an act of resistance. Irresistibly, it rises.” (Gilles Deleuze)

Moor Mother
Camae Defstar heeft haar thuisbasis in Philadelphia 
en is betrokken bij enkele van de boeiendste kunst, 
poëzie en gemeenschapsprojecten in de Verenigde 
Staten vandaag, voornamelijk met de collectieven Black 
Quantum Futurism en The AfroFuturist Affair. Moor 
Mother, de naam waaronder ze haar muziek opneemt, 
gooit ‘slave ship punk’ en ‘chain gang blues’, ‘sonic noise’ 
en ‘tonal memory’, historisch bewustzijn en speculatieve 
fictie samen in composities die ze beschrijft als “blk girl 
blues, witch rap, coffee shop riot gurl songs, southern girl 
dittys, black ghost songs”. 

Philadelphia-based Camae Defstar is involved with some 
of the most exciting art, poetry and community projects 
going on in the US right now, notably with the collectives 
Black Quantum Futurism and The AfroFuturist Affair. As 
a musician, she records under the name Moor Mother, 
collapsing together slave ship punk and chain gang blues, 
sonic noise and tonal memory, historical consciousness and 
speculative fiction into compositions she describes as “blk 
girl blues, witch rap, coffee shop riot gurl songs, southern 
girl dittys, black ghost songs”. 

Nkisi 
Melika Ngombe Kolongo wordt een ‘synthetisist van 
nieuwe hardcore geluiden’ genoemd. Ze is geboren in 
Congo, opgegroeid in België en werkt momenteel vanuit 
ZuidLonden. Samen met AngelHo en Chino Amobi is ze 
één van de drijvende krachten achter het NON Worldwide 
network dat zich als doel heeft gesteld “de taal van de 
dominantie uit te drijven”. Ze lijkt zich helemaal op deze 
missie te storten met haar eigen producties, die klap 
na klap toedienen op het lichaam, voortgedreven door 
striemende ballistische percussie en wemelend van 
wereldwijde invloeden gaande van Centraal en West
Afrikaanse clubmuziek tot gabber en doomcore. 

Born in Congo, raised in Belgium and currently based in 
South London, Melika Ngombe Kolongo has been dubbed a 
‘synthesist of new hardcore sounds’. As one of the driving 
forces behind the NON Worldwide network along with 
Angel-Ho and Chino Amobi, Nkisi aims to “exorcise the 
language of domination” - a mission she seems to tackle 
full-scale with her own productions, which deliver hit after 
body hit, exploding with boots-on-the-ground ballistic 
percussion and teeming with global influences that range 
from Central- and West African club music to gabber and 
doomcore.

tickets www.vooruit.be
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Tickets

Screenings € 7 / Dissent ! Jacques Rancière € 5

Geen reservatie mogelijk voor de gewone filmvoorstellingen, maar voor 
openings en slotfilm is reservatie verplicht: julie@courtisane.be
No presale for the regular screenings, but reservation required for opening  
and closing film: julie@courtisane.be
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Vriend van Courtisane / Friend of Courtisane € 50
Mis niets van het festival en alle voorstellingen doorheen het jaar / Don’t miss a 
thing of the festival and the programs throughout the year!

Info
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mailto:julie@courtisane.be
http://www.vooruit.be
http://www.courtisane.be
mailto:info@courtisane.be
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alle ‘Vrienden van Courtisane’ / all ‘Friends 
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Apordoc (Cintia Gil & Miguel Ribeiro), Argos 
(Rolf Quaghebeur, Andrea Cinel), Athénée 
Français Cultural Centre – Tokyo (Ikuko 
Takasaki, Masamichi Matsumoto), Auguste 
Orts (Ann Goossens, Boris Belay), Erika 
Balsom, Robert Beavers, Beursschouwburg, 
Cis Bierinckx, Stefanie Bodien, Bozar Cinema 
(Xavier García Bardón, Juliette Duret), Campo 
(Kristof Blom), Edwin Carels, Cassette for 
timescapes (Emmy Oost, Magalie Dierick, 
An Oost), CellAR (Jef Pinxteren), Cinea 
(Bart Versteirt), CFMDC (Aimée Mitchell), 
Cinemateca Portuguesa (Sara Moreira), 
CINEMATEK (Nicola Mazzanti, Céline Brouwez, 
Virginie Retica), Creative Europe Desk 
Vlaanderen (Joyce Palmers, Delphine Dumon, 
Gudrun Heymans), Deutsche Kinemathek 
(Anke Hahn), EAI (Karl McCool, Rebecca 
Cleman), Antje Ehmann, Embajada Argentina 
(Emma Driesprong), Esther Schipper Berlin 
(Manuel Miseur), FedEx (Sandra Diaz), The 
FilmMakers’ Cooperative, Inga Fraser, Le 
Fresnoy (Natalia Trebik, François Bonenfant), 
Bjorn Gabriels, Vlaams minister van Cultuur, 
Media, Jeugd en Brussel Sven Gatz, Gimpel 
Fils Gallery, GoetheInstitut Brüssel (Cristina 
Nord, Tonie Dewaele), Martin Grennberger, 
HISK (Isabel Devriendt), HoGent, ICA (Nico 
Marzano, David Powell, Roger Holland, 
Aga Baranowska), IFFR, Maud Jacquin,The 
Japan Foundation (Junko Takekawa, Yuri 
Kubota, Keisuke Tominaga), KASK / School 

of Arts (Wim De Temmerman, Dries De Wit, 
Martine Huvenne, Anouk De Clercq, Jasper 
Rigole, Brecht Van Elslande, Ilse Den Hond, 
Thomas Janssens), KASKcafé (Tille De Smet), 
KASKcinema, Leonardo Kovačević, KU 
Leuven (Hilde Van Gelder, Stéphane Symons), 
Kunstenpunt (Lissa Kinnaer), Veva Leye, Light 
Cone (Christophe Bichon, Mariya Nikiforova), 
Annie Logie, LUX (Benjamin Cook, Matt 
Carter, Alice Lea, Charlotte Procter), Marie & 
Charlotte & William, Minard (Rik Vandecaveye, 
Michael Knapen, Kitty Van Cleef, Jan Devriese, 
Lennert Dierick), Madeleine Molyneaux, MoMA 
(Kitty Cleary), Ivana Momčilović, Katherine 
Mortier, Louis Mortier, Markus Nornes, 
NYFF (Aily Nash), oKo (Paul Corthouts, 
Liesbeth Dejonghe, Lianne Kamminga, 
Eveline Vanfraussen, Leen Laconte), Steven 
Op de Beeck, Provincie OostVlaanderen 
(Bob Vanden Eynde, Margie Van de Slycke), 
Pyramide International (Ilaria Gomarasca), 
Stefan Ramstedt, Lidwine Ronse, Ruda Cine 
(Mónica Pérez), Sabzian, Sphinx cinema 
(Patrick Deboes, Wendy Vercauteren, Jackie 
De Vos, Isabel Devos), Stad Gent (Patrick 
Delasorte), Branka Stipančić, Christina 
Stuhlberger, STUK Kunstencentrum (Karen 
Verschooren, Steven Vandervelden, Ilse Van 
Essche), Tabakalera (Lur Olaizola Lizarralde), 
Peter Taylor, Diederik Thuyn, Ugent (Gertjan 
Willems, Steven Jacobs, Sylvia Van Peteghem, 
Daniel Biltereyst), Barbara Ulrich, Els van Riel, 
Jenny Verclas, Estella Verschueren, Vooruit 
(Wouter Vanhaelemeesch), Walhalla Food 
(Esther Haddad, David Marquenie), Mark & 
Frances Webber

RvB

Wieter Bloemen, GerardJan Claes, Hilde 
D’haeyere, Helena Kritis

AV

Sirah Foighel Brutmann, Dirk Deblauwe, 
Stoffel Debuysere, Gunther Fobe, Hendrik 
Leper, Marie Logie, Bob van Langendonck, 
Caroline Van Peteghem

Photo credits

Intervista (Finding the Words) – Courtesy of Esther 
Schipper, Berlin / 025 Sunset Red – Courtesy 
of Laida Lertxundi and LUX, London / Guerillère 
Talks – Courtesy of Vivienne Dick and LUX, London 
/ Why La Bamba & Dame 2 – Courtesy of Kathryn 
Elkin and LUX, London / Serpent River – Courtesy 
of Sandra Lahire and LUX, London / Saddle Sores 
– Courtesy of Vanalyne Green and LUX, London / 
Register  Courtesy the artist, Galeria Francisco 
Fino, Lisbon, Jan Mot, Brussels, Metro Pictures, 
New York, Overduin & Co, Los Angeles and T293, 
Rome / Three Portrait Sketches  Courtesy 
of LUX, London / The Voice  Courtesy of the 
artist and Greene Naftali, New York / Ogawa 
Productions  Courtesy of Athénée Français 
Cultural Centre 

Praktisch / Practical

WORD VRIEND VAN COURTISANE!

Voor slechts € 50 per jaar kan je 
“Vriend van Courtisane” worden. 
Je ontvangt een pas waarmee je in 
2017 alle screenings, voorstellingen 
en lezingen kunt bijwonen tijdens 
het festival en doorheen het jaar. 
Zo ondersteun je de organisatie 
een heel jaar lang. We zullen je 
eeuwig dankbaar zijn. Meer info 
via info@courtisane.be of in het 
Festival Meeting Point.

JOIN THE FRIENDS OF 
COURTISANE!

Become ‘Friend of Courtisane’ 
for only € 50 per year. A pass 
allows you to attend all the 2017 
screenings, performances and 
lectures during the festival and 
throughout the year. Your support 
will help our organisation and we 
will be eternally grateful. Email 
info@courtisane.be for more 
information or visit the Festival 
Meeting Point.

mailto:info@courtisane.be


Selection

Onze snelheid is niet te filmen.
Laten we het scenario eens doornemen.

Import of export, groot of klein, dringend of misschien iets minder...u bepaalt het script.

Zodra u actie roept, vliegen wij voor u - terwijl u onze prestaties van begin tot eind op 
uw monitor volgt.

U houdt de regie. En we gaan pas weer backstage als alles op uw ‘cue’ is afgeleverd.

Vertrouw op FedEx voor award winnende prestaties.

Op locatie in meer dan 220 landen en gebieden wereldwijd.

Bel ons op 02/752 75 75 en laat ons auditie doen voor de rol.

Of kijk op fedex.com/be

Partner van Courtisane Festival
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lmport of export, groot of klein, dringend of misschien iets minder...  
u bepaalt het script.

Zodra u actie roept, vliegen wij voor u – terwijl u onze prestaties van 
begin tot eind op uw monitor volgt.

U houdt de regie. En we gaan pas weer backstage als alles op uw 
‘cue’ is afgeleverd.

Vertrouw op FedEx voor award winnende prestaties.

Op locatie in meer dan 220 landen en gebieden wereldwijd.

Bel ons op 02 / 752 75 75 en laat ons auditie doen voor de rol.

Of kijk op fedex.com/be

Partner van Courtisane Festival



Het programma kan tengevolge 
onvoorziene omstandigheden nog 

wijzigen. Hou de website in de 
gaten voor de laatste updates.

Programmes may be subject 
to change due to unexpected 

circumstances. Please check the 
website for regular updates.
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