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ÉDITO 

En voiture ! Montez dans le train. Destination : le cinéma.
Trains qui filent dans la nuit, train de vie… Ce train à couchettes d’où 
dépassent gambettes et trompettes, certains l’aiment chaud. Avec les 
aventures invraisemblables de Max Linder, au corps burlesque et élastique, 
les mimiques indescriptibles de Jerry Lewis tout droit sorties des cartoons de 
notre enfance, les adorables crises de conscience teintées d’autodérision de 
Valeria Bruni Tedeschi ou les acerbes et joyeuses piques que, sans en avoir 
l’air, Billy Wilder lance à la société, le voyage ne risque pas d’être ennuyeux.

Le Festival a passé la quarantaine avec la grâce d’une actrice de cinéma et 
n’a rien perdu de sa verve ni de son éclat. Cette année, il nous émerveille 
encore une fois de trouvailles et de retrouvailles, nous envoûte de films 
venus d’ici et ailleurs, et d’autres d’un temps où le cinéma était encore à 
la fois exceptionnel et populaire. Il nous fait voyager de Santiago du Chili 
à Bombay, le temps d’une pause entre deux séances, nous plonge dans 
l’univers pictural de William Kentridge ou les drames intimes d’Andreas 
Dresen, les sublimes zooms sur les oubliés de la société d’Heddy Honigmann 
et les inoubliables essais de José Luis Guerin…

À La Rochelle, la peinture s’anime et la musique fait son cinéma avec Jean 
Claude Vannier et l’ondiste Christine Ott. Tout, enfin, nous rappelle que 
la beauté d’un festival, c’est bien par les rapprochements qu’il opère entre 
les films, les supports et les matières, sa capacité à nous faire ressentir la 
cohérence et la globalité d’un art.

Aliénor Pinta

Un couple parfait de Nobuhiro Suwa avec Valeria Bruni Tedeschi
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AUJOURD’HUI, Vendredi 28 juin
Ils arrivent :

20h15 : Soirée d’ouverture avec Un château en Italie de 
Valeria Bruni Tedeschi en sa présence / Grande salle

Samedi 29 juin
14h30 : Ciné-Concert : Raja Harichandra de Dadasaheb 
Phalke précédé d’Harichandra’s Factory de Paresh 
Mokashi (parlant) / Salle bleue

20h15 : Soirée Fondation Groupama Gan pour le cinéma : 
Hiroshima mon amour d’Alain Resnais / Grande salle

JEU CONCOURS N°1 en partenariat avec 
Gagnez 20 DVD de La Prophétie des grenouilles de Jacques-Rémi Girerd 
     en répondant aux questions suivantes :

• De quelle histoire de la Bible ce film est-il inspiré ?
• Quel acteur célèbre double la voix de Ferdinand ?

Vous avez jusqu’au lundi 1er juillet pour envoyer votre réponse par 
mail à catalogue@festival-larochelle.org

No de Pablo Larraín Los Motivos de Berta de José Luis Guerin 

« Ce n’est pas de l’Histoire, c’est encore du présent » 
Pablo Larraín

Pour ouvrir l’hommage au nouveau cinéma chilien, le Festival présente l’œuvre 
singulière, profondément déroutante, de Pablo Larraín, réalisateur phare de cette 
terre du bout du monde. Après avoir réalisé Tony Manero et Santiago 73, Post 
Mortem (tous deux également montrés au festival), il conclut sa trilogie avec le 
film No. Il y a eu le tueur fantasque obnubilé par La Fièvre du samedi soir, puis 
le lugubre et amoureux médecin de la morgue, et enfin, dans No, l’histoire d’un 
homme plutôt normal, séduisant, ambitieux, qui ne verse ni dans la folie ni dans 
le glauque. Incarné par Gael García Bernal, ce publicitaire nommé René Saavedra, 
n’est pas homme à aimer le frisson et encore moins l’engagement. Il se plie aux 
règles du client et vend son produit avec les mêmes formules martelées avec 
aplomb. Il crée du profit avec des images.

Pourtant, comme dans les œuvres précédentes de Pablo Larraín, la politique 
infiltre la routine pour changer et révéler les êtres : le référendum pour ou 
contre le maintien au pouvoir de Pinochet jusqu’en 1997, première opportunité 
démocratique depuis 1973, fait exploser le pays. Deux camps se forment : celui 
du OUI et celui du NON, et René Saavedra se retrouve, presque malgré lui, à la 
tête de la campagne du NON. Là encore, en semant diverses pistes, Pablo Larraín 
laisse le spectateur libre d’interpréter les raisons de cette prise de position aussi 
inattendue que mystérieuse. Comment un homme semblable aux autres, sans 
idéal particulier, se retrouve-t-il au carrefour de l’histoire du Chili ? Ni héros, ni 
looser, René Saavedra est un personnage énigmatique, distant, presque froid. 
C’est probablement pour maintenir un regard dénué du pathos et des grands 
sentiments qui ornent trop souvent les luttes politiques que le réalisateur refuse 
au spectateur le plaisir facile de l’identification au personnage principal.

Qu’il soit sympathique ou non, René Saavedra tient l’avenir du Chili entre ses 
mains. Naturellement, une fois à la tête de cette campagne décisive, se posent de 
multiples questions. Les élans populaires ne se créent pas à la pelle et on ne bouge 
pas les masses avec quelques slogans sexy. En effet, au moment de changer la 
donne, l’inconnu effraye et la pensée de l’éventuel abandon du confort matériel à 
peine goûté, décourage. On préfère s’accommoder des atrocités du régime au cas 
où cet avenir incertain en réserverait encore plus. L’enjeu majeur de la campagne 
est là : comment vendre le changement à un peuple entier ?

La réponse est moins glorieuse que prévu, pourtant la chute se veut heureuse. Le 
Chili ne s’est-il pas élevé contre la tyrannie ? Ni victoire triomphante du bien sur 
le mal, ni ode à la résistance contre la dictature, le film de Pablo Larraín laisse 
un goût amer. Sa belle lucidité, sa justesse inébranlable et sans héroïsme nous 
dérange. Étourdi par ces images filmées avec une caméra de 1983, assommé par 
les couleurs kitsch de l’écran, on se demande au bout du compte qui gagne : la 
démocratie et ses promesses de liberté ou plutôt le pouvoir des images, la fabrique 
de rêve de la publicité, le mensonge à nouveau ?

Camille Alézier

Projections le samedi 29 juin à 17h, le mercredi 3 juillet à 10h30 
et le vendredi 5 juillet à 21h45 / Dragon 3

LE NOUVEAU CINÉMA CHILIEN REGARDE LE MONDE LOS FANTASMAS
Los Motivos de Berta ouvre le premier jour du Festival, et par la même 
occasion l’hommage fait à son auteur José Luis Guerin, puisque qu’il s’agit 
là de son premier long métrage. Los Motivos de Berta explore le quotidien 
de Berta et sa famille, bousculés par l’arrivée d’un mystérieux voisin.

Ce qui ressort dans Los Motivos de Berta, c’est la manière dont Guerin 
représente ses personnages. Tels des êtres d’image, où le corps de l’acteur 
devient une figure évanescente. Guerin travaille principalement l’apparition, 
la disparition et la réapparition des figures dans le cadre. Ceci montre à 
quel point le cinéma est par essence fantastique, dans la mesure où des 
figures apparaissent puis disparaissent de l’image cinématographique 
pour réapparaître Autres. Guerin en a d’ailleurs fait un des axes centraux 
du film avec le motif du revenant. Que ce soit une femme morte dans un 
accident de voiture ou un homme en costume XVIIIe. A moins que tout cela 
ne soit des fantasmes. Car le film oscille subtilement entre le fantastique 
et le documentaire. Où le point d’interjection serait à trouver dans la 
représentation du vent, élément omniprésent dans le film. Puisqu’il est cet 
« invisible relatif », selon la formule de Jean-Louis Leutrat, visible par ses 
effets sur la matière. Ici par son souffle sur les herbes hautes, il hante la 
campagne castillane. Réel mais fantastique. José Luis Guerin est décidément 
un cinéaste qui écrit avec et sur le vent.

Élise Garreau

Projections le samedi 29 juin à 10h30, le dimanche 30 juin à 21h45 / Dragon 1
et le dimanche 7 juillet à 15h30 / Salle bleue
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Entretien avec Jean Claude Vannier

Votre travail sur la musique originale de La Frontière 
de l’aube, votre troisième collaboration avec Philippe 
Garrel a été très particulier. Pouvez-vous nous parler 
de la genèse de ce projet ?

On s’est connu quand on avait vingt ans. On traînait à 
la Goutte d’or. Philippe Garrel habitait dans un camion 
et moi à côté d’un bordel. Mais c’était une époque où 
tout le monde s’en foutait. J’avais une règle, c’était de 
dépenser dans la nuit le cachet de la journée. On avait 
des idées communes sur beaucoup de choses. J’ai été 
surpris qu’il me demande de composer une musique 
pour lui, d’abord pour Sauvage Innocence, puis pour 
ce merveilleux film sur mai 68, Les Amants réguliers. 
Alors que, jusqu’à présent, toutes mes partitions pour 
lui étaient au piano seul, ce qui est déjà assez complexe 
– c’est plus facile d’écrire pour un orchestre ; une bêtise 
se remarque moins, on est distrait par le reste –, pour La 
Frontière de l’aube, il m’a demandé de composer un duo 
pour violon et piano. Je voulais absolument faire son 
film, alors qu’il n’était pas encore tourné ni écrit, mais 
j’ai eu un peu peur d’être obligé d’écrire une musique 
post romantique, une énième copie d’une sonate de 
Beethoven ou de Brahms, qui ne me correspondait 
pas du tout. Puis il m’a proposé de jouer avec Didier 
Lockwood pour qui j’ai la plus grande admiration mais 
dont je connaissais surtout le jazz. J’ai beaucoup aimé 
travailler avec lui et c’était réciproque. Pour nous deux, 
j’ai composé une partition et essayé d’inventer un style, 
ce que je n’avais jamais fait jusqu’à présent. Souvent 
l’impression d’être créateur est complètement fausse. 
En se réécoutant six mois plus tard, on réalise qu’on a 
fait comme tout le monde, qu’on a inventé un petit 
millimètre au mieux. Je m’influence de beaucoup de 
styles différents : le tango, le jazz, le blues, …et le tzigane. 
J’ai trouvé des astuces pour essayer d’exprimer la passion, 
l’angoisse, le désarroi comme le jeu en double corde, cher à 
Bach entre autres : quand on joue sur deux cordes à la 
fois, la sonorité du violon devient plus âpre. J’ai essayé de 
faire quelque chose d’un peu neuf et je trouve le résultat 
assez réussi. Malheureusement, on n’a pas trouvé 
l’argent pour en faire un disque et c’est bien dommage. 
À l’enregistrement, il y avait une ambiance formidable. 
On travaillait à l’écran, sur le film monté, tous les deux 
dans le noir, face à l’écran. C’était très beau : moi à mon 
piano avec un projecteur sur ma partition et Didier, à 

l’autre bout de l’écran, avec son pupitre éclairé. On a 
passé 3 - 4 jours ainsi, en osmose totale tous les deux, en 
se regardant, en ralentissant ensemble…

Vous avez composé la musique pour Aux abois de 
Philippe Collin. Comment s’est passée cette rencontre ? 

C’est la productrice, Béatrice Caufman, qui a eu l’idée 
que je travaille avec Philippe Colin. C’était une fille 
merveilleuse, un peu excentrique, un peu déconnante. 
Je la connaissais depuis longtemps mais n’avais jamais 
eu l’occasion de travailler avec elle. Elle m’a présenté 
à Philippe Colin qui, je crois, était méfiant au départ. 
On a réussi à s’entendre mais, quand il a écouté ma 
musique pour la première fois, alors que Béatrice 
entendait exactement ce qu’elle attendait, il a eu la 
trouille. Mais il savait qu’il n’y avait pas d’argent pour 
réenregistrer et a essayé de se faire à l’idée. Il y a une 
scène du film où Ludmila Mikaël est en guêpière dans 
le salon. Philippe Collin, en y ajoutant la musique a 
eu terriblement peur de la réaction de son actrice. Au 
bout du compte, il a trouvé la musique formidable.

Vous étiez sur le tournage. En quoi cela vous 
a-t-il servi dans la création de votre partition ?

Très curieusement, le travail des acteurs ne m’inspire pas 
du tout. C’était l’équipe technique, le restaurant à midi, 
la cantine, l’ambiance qui m’inspiraient et quelques 
discussions avec le metteur en scène mais surtout la 

concentration des gens qui travaillent, les preneurs 
de son, les cadreurs... Ce sont des gens que j’admire 
beaucoup parce qu’ils font un métier absolument 
héroïque, magnifique. Ce sont des vrais pros. Prenez 
les décorateurs : il y en avait un qu’on appelait Michel-
Ange parce qu’il faisait des fresques. Tous ces techniciens 
incroyablement compétents, contrairement à beaucoup 
d’acteurs et de metteurs en scène, m’inspirent. 

En quoi consiste pour vous la création d’une musique 
de films ? Parmi toutes vos activités, en quoi diriez-
vous qu’elle se distingue ?

La musique de films est, pour moi,  une source d’angoisse 
car je suis jugé sur des critères que je ne comprends 
pas, que je ne peux pas contrôler. J’ai travaillé avec des 
réalisateurs formidables mais aussi avec des gens qui ne 
comprenaient rien à la musique, à qui elle faisait peur, 
qui attendaient autre chose. Ils voulaient de la musique 
« planplan » qu’ils ont déjà entendue. En général, ils 
prennent du Schubert. Une fois, un producteur est 
venu chez moi pour écouter les thèmes d’un téléfilm 
sentimental. Il était très concentré, comme s’il était sur 
une autre planète. Et tout d’à coup, il m’arrête alors que 
j’étais en train de jouer et me dit : « Cette note-là. Le 
public n’en veut pas. »
La musique, c’est incompréhensible. Quand vous 
racontez une histoire, vous tournez autour de 
quelque chose mais vous n’arrivez jamais au centre. 
Un personnage que vous décrivez, vous n’êtes jamais 
complètement dedans. Tandis que la musique, elle, va 
directement au cœur. Elle vous dit l’exacte chose et elle 
est incapable de vous l’expliquer avec des mots. C’est 
incompréhensible, c’est comme l’amour, ça n’a pas de 
pourquoi, pas d’explication. Alors évidemment, ça fout 
la trouille. Je n’ai pas l’habitude de parler directement de 
musique parce que je sais que c’est impossible. Avec mes 
amis musiciens, on ne parle pas de musique : On la fait.

Propos recueillis par Aliénor Pinta

Projection de La Frontière de l’aube de Philippe 
Garrel le samedi 29 juin à 14h / Dragon 2

Projection d’Aux abois de Philippe Collin le samedi 
29 juin à 19h45 / Dragon 2

Rencontre musicale avec Jean Claude Vannier, 
animée par Stéphane Lerouge le dimanche 30 
juin à 10h

DES FILMS DANS MON PIANO

Avanti ! de Billy Wilder

Hiroshima mon amour d’Alain Resnais

D’AMOUR ET D’EAU FRAÎCHE

HIROSHIMA MON AMOUR, UN FILM IMPOSSIBLE

Jean Claude Vannier

« En Amérique, tout marche comme sur des rails, alors que les films européens 
comportent toujours de charmants détours inattendus. » 

Jean Renoir cité par Billy Wilder

Pour ouvrir la rétrospective de Billy Wilder, entre autres chefs d’œuvre de la comédie 
américaine, on redécouvre avec délectation Avanti  !, un joyau de la deuxième période 
de ce cinéaste qui, contrairement à ce que pouvaient présager l’universalité et l’humour 
de ses films, n’a pas toujours eu le succès public et critique escompté. Après l’échec 
foudroyant d’Embrasse-moi, Idiot  !, co-écrit avec son plus fidèle collaborateur, I.A.L. 
Diamond, Billy Wilder confie qu’ils se sont « regardés pendant des semaines comme des 
parents qui ont fait un enfant à deux têtes et n’osent plus avoir de rapports sexuels. » 
Huit ans plus tard, désertant les studios américains pour l’Italie de la côte amalfitaine 
et l’île enchanteresse d’Ischia, au large de Naples, ils enfantent un petit bijou d’humour 
caustique. Le cinéaste continue, sur le mode élégiaque, à briser les conventions sociales, 
détournant malicieusement les codes de la comédie de remariage. Aux côtés d’un Jack 
Lemmon qui n’a rien perdu de son entrain – même s’il cherche à nous le faire croire – 
campant un homme d’affaire américain rabougri chargé de rapatrier le corps de son 
défunt père, la délicieuse anglaise Juliet Mills personnifie une Italie solaire, accueillante 
et innocemment tentatrice. Si Wilder se permet tout quant à l’accumulation outrancière 
et cocasse des clichés sur l’Italie – le chaos bureaucratique, la paresse, les Frères maffieux 
Trotta, sans oublier la Sicilienne vengeresse et moustachue qui n’est pas sans nous 
rappeler la fiancée de Divorce à l’italienne de Pietro Germi –, c’est bien pour rendre 
compte du choc des cultures entre une Amérique puritaine et affairiste et une Europe 
hédoniste, décomplexée et chantre de l’art de vivre.

« Impossible de parler d’Hiroshima. Tout ce qu’on peut faire c’est parler de 
l’impossibilité de parler d’Hiroshima. » 

Marguerite Duras

Quatre ans après Nuit et brouillard, Alain Resnais nous reparle de mémoire. 
Lui et Marguerite Duras signent un chef d’œuvre du cinéma français, dont 
le propos est encore une fois bien sombre. D’un côté une ville, Hiroshima, 
dont les traces de la bombe rappellent constamment la tragédie  ; de 
l’autre, un homme et une femme. Lui est Japonais, elle est Française de 
Nevers. Tous deux ont vécu les traumatismes de l’Histoire, mais c’est leur 
histoire personnelle qui importe, leur moment de bonheur dans cette ville, 

Mais au-delà de l’abus terriblement comique de tous ces stéréotypes, on perçoit l’effort 
amusé de Wilder pour faire une comédie « à l’italienne ». Le foisonnement interminable 
des entrées et sorties de champ, des quiproquos, le comique de répétition (il faut, 
pour en comprendre enfin la subtilité, avoir vu la scène de la morgue où un employé 
appliqué tamponne des certificats avec une gestuelle chronométrée), la musique 
originale de Carlo Rustichelli et le va-et-vient de personnages secondaires hauts en 
couleurs et autres Pantalone, ramènent sans détours à la commedia dell’arte. 

Le charme fou de ce vaudeville, basculant dans l’intime et la nostalgie, vient de la 
nonchalance avec laquelle il allie sensualité et férocité. Le corps pulpeux de Juliet Mills, 
perchée sur son rocher dans le plus simple appareil, est un pied de nez à l’omniprésence 
angoissante du cadavre du père. Pour le couple, la légèreté de cette aventure adultère 
n’en est pas moins placée sous la signe de la fatalité, la forza del destino : c’est la 
liaison de leurs parents respectifs qui entraîne inexorablement la leur. La mélancolie 
qui se dégage d’Avanti ! n’enlève rien à son acerbe critique de la société et son humour 
piquant. Ce film confirme, au contraire, comme le dit Olivier Père, que ce sont souvent 
les vieux cinéastes, plus ou moins roublards, mais d’une lucidité extrême qui ont réalisé 
quelques-uns des films les plus modernes, libres (voire libertaires) du cinéma américain 
des années 70. Œuvre testamentaire avant l’heure, le film entraîne à se demander si 
l’on pourra un jour se dire, avec Alfred de Musset : « J’ai souffert souvent, je me suis 
trompé quelquefois, mais j’ai aimé. » 

Aliénor Pinta

Projections le samedi 29 juin à 14h15, le mercredi 3 juillet à 10h45 et le 
vendredi 5 juillet à 10h45 / Olympia

Hiroshima, qui semble pourtant vouée au malheur. Elle se souvient de 
l’Occupation en France, il se souvient du traumatisme japonais. Ensemble, 
les corps entrelacés, ou simplement autour d’un café, ils essayent de se 
souvenir, ils font face au problème de la mémoire, au problème du Temps 
qui dévaste tout et qui avait déjà inspiré à Alain Resnais  : Les Statues 
meurent aussi (1953).

Le réalisateur réussit l’exploit de « parler de l’impossibilité de parler 
d’Hiroshima », grâce à de splendides détours, de merveilleuses allégories. Car 
dans le monde d’Alain Resnais, et grâce au scénario de Marguerite Duras, 
tout est magnifiquement structuré autour d’une tension entre la pierre et 
l’eau, les statues et les corps, la mémoire et l’oubli. La caméra s’amuse à 
construire et déconstruire les corps, étonne toujours par son audace. Resnais 
est allé jusqu’à filmer ses travellings de la ville en positionnant la caméra à 
hauteur d’environ deux mètres : ainsi, le point de vue est juste au-dessus 
du point de vue normal humain. Grâce à cela, ses travellings donnent une 
impression d’irréel, de rêve, ou de cauchemar. On plane dans la ville, enivré 
par la voix d’Emmanuelle Riva et hypnotisé par la force des images. Car si 
l’on ne peut « parler d’Hiroshima », Alain Resnais réussit à nous en montrer 
des visages souvent troublants, toujours émouvants. Hiroshima mon 
amour réussit le pari improbable de son titre : placer côte à côte l’horreur 
et l’amour, l’Histoire et l’histoire, créant ainsi des parallèles étonnants. Les 
mots que nous susurre Emmanuelle Riva au début du film en sont un bon 
exemple: « De même que dans l’amour cette illusion existe, cette illusion de 
pouvoir ne jamais oublier, de même j’ai eu l’illusion devant Hiroshima que 
jamais je n’oublierai. De même que dans l’amour. »

Gaétan Ranson

Projection le samedi 29 juin à 20h15 / Grande salle • passage unique

Un couple parfait de Nobuhiro Suwa

DÉBÂCLE DES ILLUSIONS
Déjà un mois que la Croisette a cessé d’être, comme chaque année la capitale mondiale 
du Septième art, et voilà qu’à La Rochelle, on s’apprête à rendre hommage à Valeria 
Bruni Tedeschi, sélectionnée à Cannes avec son Château en Italie. L’actrice chevronnée 
et jeune réalisatrice avec seulement trois films (mais pas moins talentueuse) est à 
l’honneur pour l’ouverture du Festival International du Film de La Rochelle. 

Un couple parfait de Nobuhiro Suwa semble, à première vue, créer un paradoxe entre 
son titre et ce qu’il raconte. Le film s’ouvre sur un couple que l’on prend au déclin de 

son union, divisé par les projets de toute une vie qui partent en poussière. Ce couple 
déchiré, joue de faux semblants et de paraître pour cacher, par pudeur et par respect 
pour lui-même et les autres, la souffrance morale que chacun éprouve. Les longs plans 
fixes semblent implicitement montrer autant d’horreur que le long plan du salon 
après le meurtre du garçon dans Funny Games de Michael Haneke. C’est d’ailleurs 
un peu dans la même esthétique que l’on retrouve le couple formé par Valeria Bruni 
Tedeschi et Bruno Todeschini comme si, en tant que spectateur, nous étions capable de 
nous satisfaire de notre activité voyeuriste face à l’horreur qui, en temps normal, nous 
oppresse. Cependant la référence à Haneke ne va pas forcément plus loin. Suwa jongle 
ici entre un genre du classicisme hollywoodien, la comédie de remariage (L’Impossible 
M. Bébé de Howard Hawks ou bien New York-Miami de Frank Capra sont parmi 
les meilleurs exemples) et le genre moderne de la crise conjugale (À La Merveille de 
Terrence Malick). « Quand on a peur de se faire tuer, le meilleur remède est de tuer 
l’autre avant. » Ce serait sûrement la phrase de ce vieil ivrogne noyant ses souvenirs 
de guerre dans un verre de vin qui caractérise le mieux le sens de ce film, si une once 
d’espoir ne resurgissait pas à chaque instant.

Nobuhiro Suwa ne montre donc pas les étapes d’un divorce qui fait souffrir, mais 
comment un couple tient par des sentiments beaucoup plus déchirants que déchirés. 
Un film fort des émotions qu’il promet et où la réalisatrice d’Un château en Italie 
y joue cette femme submergée par tant d’émotions à l’idée de voir partir l’être aimé.

Alexis Pommier

Projections le samedi 29 juin à 14h, le jeudi 4 juillet à 10h30 et le dimanche 
7 juillet à 19h45 / Dragon 5

En partenariat avec la


