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ÉDITO 

Au troisième jour du Festival, il faut faire le point et mettre à jour 
ses priorités, choisir son camp entre l’école des grilles petit format et 
celle des grilles géantes.

Est-il envisageable que cette semaine s’achève sans qu’on ait vu tous 
les Billy Wilder ? Peut-on dire qu’on aime le cinéma allemand si l’on 
n’a pas vu les films d’Andreas Dresen et son réalisme si particulier 
qui déjoue incessamment le pacte de la fiction ? Mais est-ce bien 
raisonnable d’évincer les documentaires avec deux des plus belles 
approches qu’on puisse trouver : le cinéma de José Luis Guerin et  
celui d’Heddy Honigmann ? Entre la restauration d’un film rarissime 
qu’il serait criminel de ne pas voir en salle et une trouvaille qui ne 
sortira peut-être jamais, le choix est cornélien. Et comment résister 
à cette avant-première si alléchante ? « Le film sort en novembre, et 
alors ? Et si c’est ici que je veux le découvrir ! »

Il vous reste 38 séances, pas une de plus.

38 films possibles.
Les choisir comme on prépare un bon repas.
Commencer avant d’avoir trop faim.

Le désir naît de la frustration. Gardons-le brûlant.

Aliénor Pinta

Un été à Berlin d’Andreas Dresen 

• Les films de Max Linder p.2
• Il Futuro d’Alicia Scherson p.2
• Interview de Sébastien Pilote p.3
• Forever d’Heddy Honigmann p.3
• Zazie dans le métro de Louis Malle p.4
• Exposition « Train et cinéma » p.4

AUJOURD’HUI, Lundi 1er juillet
Ils arrivent :

René Féret
Marie Féret
Kamal K.M.
André S. Labarthe
Sebastián Lelio
Justine Malle

10h : émission France Culture : Table ronde de Michel 
Ciment autour de Billy Wilder 

14h30 : Ciné-concert 4 films de Max Linder / Salle bleue

16h15 : Rencontre avec Andreas Dresen / Théâtre Verdière

20h15 : Soirée CCAS-CMCAS : Gloria de Sebastián Lelio 
en présence du réalisateur / Grande salle

Zazie dans le métro de Louis Malle La Barbe à papa de Peter Bogdanovich

Pilier de la comédie burlesque à la française, Zazie dans le métro est un 
film de Louis Malle, sorti en 1960 et réalisé d’après le roman éponyme de 
Raymond Queneau. Louis Malle, interrogé, disait que le pari d’adapter le 
livre de Queneau était fou, que l’adaptation était infaisable et qu’il avait 
voulu tourner le film pour cette raison. Si le livre est très critique vis à vis 
de la littérature établie, le film quant à lui reprend cette idée en s’attaquant 
au langage cinématographique. C’est ainsi qu’une multitude de trucages, 
d’effets accélérés et une utilisation irréaliste de la couleur sont les procédés 
utilisés pour trouver une équivalence à ce qui a intéressé Queneau dans son 
livre. Telle une Alice mal embouchée, Zazie débarque au pays des adultes 
dans un Paris paralysé par une panne de métro. Son obsession pour le métro 
va d’ailleurs l’amener à des poursuites rocambolesques et à des clowneries 
un peu à la façon de Charlot. Rappelons que Louis Malle a dédié ce film à 
Charlie Chaplin, qui l’a vu et qui a été enthousiaste, bien que ne comprenant 
pas le français ! Zazie est donc un film où tout peut arriver : dans un Paris 
peint comme un enfer multicolore, tout le monde semble saisi d’une folie 
destructrice. Le burlesque, ici, correspond à sa définition par les surréalistes : 
un genre qui permet de tout détruire, et surtout les convenances. Malgré 
quelques décennies, ce film jouissif, vrai régal pour les yeux, n’a pas vieilli et 
se regarde encore et toujours avec le même plaisir. 

Ronan Marques
Option cinéma du lycée Rotrou de Dreux

Projections le lundi 1er juillet à 14h, le dimanche 7 juillet à 17h / Dragon 1
(à l’issue de ces deux séances, un goûter sera offert par Jardin Bio) 
et le samedi 6 juillet à 14h30 / Dragon 5

PRODIGIEUSE GAGEURE ! L’ENFANT ET LA LUNE
Décidemment, Quvenzhané Wallis, 9 ans, la plus jeune actrice nommée aux 
Oscars pour son rôle hallucinant dans Les Bêtes du Sud sauvage de Benh 
Zeitlin n’est pas une exception et, dans la longue lignée des enfants-acteurs, 
on ne peut oublier la jeune Addie de La Barbe à Papa : Tatum O’Neal. Elle y 
incarne une orpheline faisant équipe avec un escroc à la petite semaine joué 
par Ryan O’Neal, son père, dont on a d’ailleurs beaucoup dit qu’il était évincé 
par sa propre fille de 10 ans. Disons plutôt qu’avec un charisme pareil, elle 
ferait de l’ombre à n’importe quel partenaire. Contrastant avec la bonhomie 
du récit, son franc-parler et sa nostalgie presque tragique arrachent le film à 
sa veine gentiment burlesque. Bogdanovich la filme comme une femme, sa 
cigarette à la bouche, rêveuse sur le lit d’un hôtel miteux. Comme beaucoup de 
contes, le récit est d’une brutalité extrême. Mais cette fillette écorchée, dont 
la responsabilité est rejetée par tous les adultes qui l’entourent, a plus d’un 
tour dans son sac. Il faut la voir se transformer en maître de la dissimulation 
et du profit et c’est justement l’originalité du film d’avoir fait de l’enfant 
l’esprit diabolique et la tête pensante du duo. On voit s’opérer la collision 
foudroyante des aspirations adultes et enfantines, mais le rapport père-fille 
s’inverse rapidement et seul reste finalement leur choix d’être des marginaux. 
Ils ont choisi la route de l’escroquerie comme on choisit la liberté : par refus 
justement du toit, de la famille, de l’emploi, d’une existence assise. Le film 
est un vrai road-movie, un film où la route pourrait être considérée comme 
protagoniste du récit. Plus qu’un film sur l’enfance, c’est le récit d’une enfance 
qui s’émancipe de la tristesse des adultes. Cette apologie de la « débrouille » au 
cœur du Middle West des années 1930, peuplée de cocasses habitants, nous 
raconte aussi la plus belle des Amériques, celle de John Ford et Howard Hawks, 
celle rêvée par les cinéastes. Et la photographie de László Kovács, cette palette 
noir et blanc dont le contraste incroyable est dû à l’utilisation d’un filtre rouge 
conseillé par un ami de Bogdanovich, légèrement connaisseur : Orson Welles.

Aliénor Pinta

Projection le lundi 1er juillet à 17h30 / Grande salle
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JEU CONCOURS N°2 en partenariat avec 
Gagnez 20 DVD de La Prophétie des grenouilles de Jacques-Rémi Girerd 
en répondant aux questions suivantes :

• Composez un haiku vaporeux sur Le Voyage d’une goutte d’eau.
• Combien d’yeux a Michel ?

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



Entretien avec Sébastien Pilote, réalisateur du film 
Le Démantèlement

Votre premier film, Le Vendeur, se passait en ville, 
tandis que Le Démantèlement se passe à la campagne. 
Il y a un point commun cependant : le personnage 
principal est un homme profondément seul.

Ces deux films montrent des personnages de père. 
Dans le premier, c’était le vendeur de voitures avec 
sa fille unique et son petit-fils, alors que là, c’est un 
agriculteur seul avec ses moutons, avec deux filles 
qu’il voit rarement. C’est un peu, on pourrait dire, 
un archétype du père Goriot, du roi Lear, une espèce 
d’homme qui veut se dévouer, chez qui la paternité 
se développe jusqu’à l’excès, comme disait Balzac. 
C’est vraiment quelqu’un qui aime ses filles, peut-
être mal, peut-être bien, je ne sais pas. Mais c’est 
un film sur la paternité, oui, et évidemment sur la 
transmission, aussi, comment est-ce qu’on peut 
transmettre encore aujourd’hui notre patrimoine, 
notre tradition, notre bagage culturel. Dans Le 
Démantèlement, on voit que cette transmission ne 
s’opère plus.

La paternité est donc un thème qui vous intéresse ?

Je suis père moi-même, mon père est un homme 
comme ça, il y a beaucoup d’hommes au Québec qui 
sont comme ça, très très dévoués,  qui aiment leurs 
enfants, qui étaient prêts à se sacrifier, à souffrir pour 
nourrir leurs enfants, pour les faire grandir, pour les 
aider dans la société. Le personnage de Gaby, joué 
par Gabriel Arcand, essaie d’élever ses enfants dans 
la société d’une certaine manière, mais je ne veux 
pas non plus juger, parce que je ne sais pas si c’est 
bien, si c’est mal, ce qu’il fait, évidemment c’est au 
spectateur de juger. Mais je pense que c’est un film 
qui peut toucher des gens qui ont soit des enfants, 
soit des parents. Donc pas mal de monde [rires]. 

Au début du film, j’étais persuadé d’avoir affaire 
à un documentaire. L’acteur principal (Gabriel 
Arcand) est-il aussi fermier dans la vie ?

Non, pas du tout. Il est très loin de son personnage. 
Gabriel Arcand est en fait le frère du cinéaste Denys 
Arcand et jouait dans son film Le Déclin de l’empire 
américain et dans ses premiers films. C’est un acteur 
mythique au Québec, qui a joué dans beaucoup 
de grands films. L’aspect documentaire vient sans 
doute de la direction artistique, et de ma manière de 
tourner, en mélangeant les acteurs professionnels et 
non-professionnels. C’est important pour moi de me 
rapprocher du réalisme, j’aborde la fiction de la même 
manière que si je faisais un documentaire. J’écris le 
scénario, après ça je vérifie mes informations, et je 
réécris. J’adore ça, rencontrer les gens, discuter pour 
le casting, je rencontre tous les figurants un à un, je 
les photographie moi-même, je prends le temps de 
discuter avec eux dix-quinze minutes pour chaque 

personne qui désire participer au film d’une manière 
ou d’une autre. J’aime ça parce que ça me permet de 
vérifier des trucs. Par exemple, en ce qui concerne 
la maison où on tournait, ses habitants m’ont 
appris que leur père a vécu la même chose que le 
personnage principal. 

La région est importante pour vous, l’idée de 
tourner chez soi, dans un territoire familier ?

C’est important d’occuper le territoire au Québec. 
On occupe une infime partie du territoire, c’est-à-
dire tout le sud de la région de Montréal, et autour 
de Montréal. Les régions éloignées, comme on les 
appelle, sont plus désertées, donc on occupe très 
peu de territoire alors que le Québec est immense ! 
Pour moi, c’est important de l’occuper au niveau 
de l’imaginaire parce qu’on a trop longtemps vu 
Montréal au cinéma ou à la télévision, et je pense 
qu’il faut sortir, un peu comme une sentinelle, en 
allant voir ailleurs. Je pense qu’en occupant le 
territoire au niveau de l’imaginaire, c’est comme ça 
qu’il finit vraiment par nous appartenir. J’aimerais 
revenir sur la question du documentaire dans mes 
films. C’est un peu comme dans La Nouvelle Héloïse 
de Jean-Jacques Rousseau, où il parle du jardin à 
l’anglaise. On dirait un jardin tout à fait sauvage, où 
tout peut pousser naturellement, mais finalement 
l’homme a tout fait pour faire disparaître la trace 
de sa présence. Pour moi, c’est un peu comme ça 
quand on fait du cinéma, on fait disparaître toute 
trace de notre présence pour donner l’impression 
que la vérité, c’est ça. Quand les acteurs arrivent 
de la grande ville, il faut essayer de travailler cela, 
mais pour moi rien n’est laissé au hasard, Je déteste 
le cinéma qui fait semblant d’être du documentaire. 
Je ne veux pas faire semblant. C’est un peu comme 
un pilote de brousse, il faut réussir à naviguer et 
atterrir sur une piste d’atterrissage qui n’est pas 
parfaitement balisée. 

Propos recueillis par Benjamin Hameury

Projection le lundi 1er juillet à 14h / Dragon 5  
passage unique

SÉBASTIEN, PILOTE DE BROUSSE

Sébastien Pilote

Il Futuro d’Alicia Scherson 

ODE À L’OXYMORE

C’est sans doute la rétrospective la plus importante que l’on puisse faire  
aujourd’hui. Il n’y a encore pas si longtemps, la plupart des quarante films 
projetés au Festival de La Rochelle était enfouie aux oubliettes. « Enfoui », 
c’est peut-être même le mot exact quand on sait par Maud Linder (la fille de 
Max) que l’héritage du cinéaste était enterré depuis longtemps. Aujourd’hui, 
ce sont environ deux cents films qui ont été retrouvés chez de multiples 
collectionneurs à travers le monde, sur les quatre cents qu’il aurait tournés. Les 
courts métrages que nous verrons  ont été prêtés pour la plupart par le Eye Film 
Institute Netherlands d’Amsterdam ou encore la cinémathèque de Prague et ne 
reviendront peut être jamais chez nous. C’est donc avec grand plaisir que nous 
prenons rendez-vous avec Max Linder, artiste trop mal connu. 

Précurseur du burlesque à l’époque du cinéma muet, Max Linder a inventé nombre 
de techniques de jeu que l’on retrouve chez ses héritiers parfois lointains. Le 
premier, Charlie Chaplin, certainement considéré par beaucoup comme l’inventeur 
du burlesque au cinéma, a pourtant avoué s’être inspiré de Linder au début de 
sa carrière. C’est d’ailleurs Max Linder qui inventa le principe du gag filé (gag 
engendrant un autre gag) que l’on retrouve dans de nombreux films de Charlot, Le 
Cirque ou Charlot et le masque de fer. Ses personnages, en conflit perpétuel avec le 
monde qui les entoure, trouvent écho chez Charlot (Charlot fait une cure), ou même 
chez Jacques Tati avec Les Vacances de Monsieur Hulot. Tantôt jouant la carte de 
la séduction à ses dépens (La Première Cigarette d’un collégien), tantôt de l’absurdité 
(Max prend un bain), Max n’aura de cesse de nous faire rire et nous rappeler le style 
de Chaplin, la moustache en moins, de Keaton pour le chapeau haut de forme, 
sans oublier Pierre Étaix qui réalise Yoyo en hommage à un cinéaste qui influença 
pleinement le burlesque américain - avec le recul des années. 

Pour revenir à la programmation, vous constaterez, dans l’incroyable  
filmographie de celui que l’on surnomme « le roi du film », la polyvalence qui 
constitue, en grande partie, son talent comique. Max prend un bain joue du 
grotesque quand Soyez ma femme ! un film de la période américaine du cinéaste, 
confronte le personnage à un espace qui lui est souvent hostile. Ces films sauront 
nous séduire par leurs retournements de situation et leurs effets spéciaux pour le 
moins surprenants pour l’époque. 

À travers cette rétrospective, nous rendons hommage à un homme qui nous 
fait rire par sa difficulté à exister avec le monde et nous attriste par sa 
difficulté à exister dans nos mémoires. 

Alexis Pommier

Ciné-concert du Conservatoire suivi d’une projection accompagnée au 
piano par Jacques Cambra le lundi 1er juillet à 14h30 / Salle bleue

MAX LINDER EN HÉRITAGE

L’Amour tenace de Max Linder

Max veut divorcer de Max Linder

Il paraît que les chants les plus tristes sont les chants les plus beaux. 
Ceci n’est pas une exception : Il Futuro est un film sombre et beau. Tout 
commence par un accident de voiture. Bianca et Tomas se retrouvent 
subitement orphelins, à l’âge déjà incertain de l’adolescence. Face au 
malheur, ils tombent rapidement dans un monde dangereux : celui de 
la tristesse, de la solitude, mais aussi celui de la maturité et du danger. 
Ils ont très peu d’espoir en la vie, et dès lors « les gentils deviennent 
rapidement des méchants » comme le déclame la splendide Manuela 
Martelli. Alors oui, dans la crise générale, la tentation est trop grande de 
monter un plan de «délinquant» et les fréquentations deviennent douteuses. 
Alicia Scherson adapte avec brio un roman de Roberto Bolaño ; sa caméra 
nous fait découvrir Rome sous un nouveau jour. C’est le cas de le dire, car 
les jeux de lumière y sont fondamentaux : les personnages broient du noir 
sous un soleil interminable. Et comment faire son deuil si le soleil ne se 
couche jamais ? De nuit comme de jour, lumière et obscurité cohabitent 

d’une manière fascinante. La musique vient ajouter l’inquiétude à ces 
atmosphères de clair-obscur, et l’on sent dans chaque image une esthétique 
travaillée avec minutie.  Pour achever notre trouble, le jeu extraordinaire de 
l’actrice principale fait preuve d’une maturité froide et lucide qui dérange. 
Impossible donc de rester insensible à son jeu, et au film dans son ensemble. 
En perpétuelle évolution, il se réinvente à chaque instant : il naît dans le 
drame, va vers le thriller, rend hommage à d’anciens films d’arts martiaux 
qui le font rebondir encore et encore. Constamment surpris, le spectateur 
ne s’ennuie donc jamais et cherche alors à savoir où va le mener cette jeune 
Italienne. Mais nous sommes au cinéma, et l’inquiétante étrangeté du film 
ne nous permet pas d’en deviner la suite. Alors, on se laisse emporter par le 
danger, ne pouvant qu’en apprécier la beauté et le mystère.

Gaétan Ranson

Projections le lundi 1er juillet à 17h30 et le mercredi 3 juillet à 22h15 / Salle bleue

Forever de Heddy Honigmann

CARREFOUR DE L’AU-DELÀ
Dans un pays où les pratiques religieuses deviennent de plus en plus discrètes, dans une capitale traversée de 
toutes parts et à toute vitesse par des trams, des bus et des voitures, il y a un lieu qui reste immobile : on y 
marche à pas lents, mesurés, avec cérémonie et discrétion, on y devient plus attentif. Au milieu des tombes 
et des caveaux du Père-lachaise, Heddy Honigmann et son équipe observent le passage des inconnus. Ces 
derniers, surpris par la caméra, d’abord sur la défensive, finissent par s’abandonner (ce chauffeur de taxi 
iranien qui semble fuir la caméra avant de chanter un poème) ou bien, tout à fait à l’aise, comme chez eux 
dans ces lieux sacrés devenus familiers (cette peintre du dimanche qui s’affaire autour des sépultures avec ses 
bouteilles en plastique et son chiffon), se confient sans détour à la cinéaste qui mène la discussion comme 
un chef d’orchestre au sein du silence. On y découvre la curiosité de la plupart, confrontés au mutisme du 
mur de pierre renfermant l’objet de leur dévotion (la tombe de Jim Morrisson, bien sûr, mais aussi celle de 
Frédéric Chopin, de Marcel Proust) ou la ténacité des autres, s’occupant de leurs morts comme de leurs 
propres enfants. Heddy Honigmann est là, avec sa petite voix, d’abord timide, comme une invitation, puis 
de plus en plus assurée, faisant étonnamment corps avec la caméra qui, plantée là à ses côtés, au milieu des 
fleurs, va chercher le secret des visages. Les rencontres occasionnent parfois des liens plus profonds entre la 
cinéaste et ses sujets, qui l’invitent chez eux et continuent à raconter leur histoire, singulièrement liée au 
cimetière. La mort d’un proche ou, à l’inverse, la découverte d’une œuvre par-delà la mort engendre une 
fascination inexplicable, et une question est peu à peu soulèvée : « La vraie vie, c’est l’art ? » Cette phrase n’est 
pas posée, mais assénée par un dessinateur adepte de Marcel Proust, et la réalisatrice semble alors s’offusquer 
: « C’est pas vrai ! » L’autre de répliquer : « Comment ça, c’est pas vrai ? » Le mystère de la mort ramène à 
l’importance de la vie, et il importe de savoir « comment » vivre. Par l’art ? Certains – la plupart – y croient, 
et Paris en est un symbole évident avec ses monuments, ses musées et ses légions d’aspirants artistes. La 
cinéaste, elle, dans toute son humilité et ses efforts pour percer à jour le malheur de ceux qu’elle interroge, 
et dont la vie est frappée du sceau indélébile de la disparition, semble se poser la question dans l’autre sens :  
« Le vrai art, ce n’est pas plutôt la vie ?» Heddy Honigmann ne se considère peut-être pas comme une artiste 
: elle accompagne, elle n’affirme rien, elle observe plutôt qu’elle ne montre. Elle laisse vivre, elle regarde.

Benjamin Hameury

Projections le lundi 1er juillet à 20h15 et le mercredi 3 juillet à 20h15 / Salle bleue


