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ÉDITO 

Cette année, le Festival met à l’honneur l’Inde et le Chili, célèbre d’un 
même geste le centenaire d’un pays mosaïque qu’il faut extirper des 
visions stéréotypées et les nouvelles têtes de proue d’un cinéma chilien 
à découvrir absolument. Si célébrer un centenaire est impossible en 
aussi peu de films, l’enjeu est bien d’offrir, comme autant de perles 
rares, quelques joyaux du cinéma indien en allant jusqu’à la période 
contemporaine, qui nous est pratiquement inconnue, avec de superbes 
films comme Ship of Theseus, croisement de destins liés par un corps 
ou I.D., quête insensée de l’identité jusqu’aux bidonvilles de Bombay. 
Pour un voyage à Santiago du Chili, visitez La Sagrada Familia ou 
retrouvez les heures sombres sous Pinochet, de la mort de Salvador 
Allende à la fin de la dictature dans la trilogie de Pablo Larraín. Mais 
pour les difficiles, le Japon de l’ère des samouraïs n’est pas loin, entre 
les péripéties de Max Linder et le vendredi à Johannesbourg de Jeppe 
on a Friday. Le cinéma est ainsi une invitation au voyage. Nul besoin 
d’une machine à voyager dans l’espace ou dans le temps, le cinéma, 
continent de toutes les merveilles met le monde à portée de main.

Aliénor Pinta

I.D. de Kamal K.M.

• Interview de Federico Pellegrini de French Cowboy p.2
• Les Sept Samouraïs d’Akira Kurosawa p.2
• Ship of Theseus d’Anand Gandhi p.3
• Interview d’Andreas Dresen p.3
• Correspondance de José Luis Guerin et Jonas Mekas p.4
• Le Tombeur de ces dames de Jerry Lewis p.4

AUJOURD’HUI, Mercredi 3 juillet
Ils arrivent :

11h : Ciné-concert Max et son taxi et Sept Ans de 
malheur de Max Linder / Salle bleue

16h15 : Rencontre avec Kamal K.M. autour du 
Centenaire du cinéma indien / Théâtre Verdière

18h : Ciné-concert : Raja Harishchandra de Dadasaheb 
Phalke après la projection d’Harishchandra’s Factory de 
Paresh Mokashi / Salle bleue

20h15 : Soirée Conseil général de la Charente–Maritime : 
Henri de Yolande Moreau en présence de la réalisatrice 
/ Grande salle

Correspondances de José Luis Guerin et Jonas Mekas Le Tombeur de ces dames de Jerry Lewis

« This world is but a canvas to our imagination. »   Henry David Thoreau

Un échange de regards posés sur le monde, une correspondance intime bilingue (anglo-
espagnole), deux approches cinématographiques singulières qui découlent d’une même 
nécessité de voir le monde et de capter le réel. Ce projet nait en 2009 avec une première 
lettre-film signée de la main de José Luis Guerin à Jonas Mekas. Les 8 lettres  qui suivront 
auront toutes pour point d’ancrage cette phrase relevée par Guerin et prononcée par 
Mekas : « React to life .» Réagir à la vie. Capter sur le vif des détails, des fragments de 
vie, des petites obsessions, des visages, des corps, des souvenirs, quelques gouttes d’eau 
sur une vitre, une ombre, un arbre heureux, le mouvement du temps qui passe sur les 
pages blanches d’un cahier, le monde en tout petit vu d’un avion. Mystérieuses muses qui 
parcourent le temps et l’espace et se dévoilent sous l’œil de la caméra. 

À chacun son style, sa manière d’écrire. La composition bicolore de Guerin cherche 
l’harmonie des formes, des lignes de fuites qui courent dans les ombres, des traits légers 
dessinés, des silhouettes, des reflets, témoignages d’un regard sensible sur une pléiade 
d’infimes détails du monde. Au cœur de sa première lettre, l’art de la promenade et la 
nourriture créatrice qu’elle suscite au fil de la marche. Une déambulation parisienne 
et sa foule de petits riens du quotidien qui font naitre images, réflexions, rêves parfois. 
L’écriture de Jonas Mekas est bouillonnante, comme un brouillon.  C’est une main 
tremblante et un œil affuté qui font jaillir en instants colorés amis du présent et 
fantômes du passé, des balades dans un New York quotidien, un détour à Cracovie, 
une rencontre avec la mort, des insomnies créatrices, l’observation des saisons à travers 
la fenêtre. Libéré de la forme, Mekas capte le jaillissement de la vie devant lui avec un 
désir viscéral de parcourir le monde et d’en capter ses  parfums : « Je doit enregistrer 
la vie. Je ne peux pas faire autrement. » Singularité du style et des formes donc, mais 
une même nécessité d’observer le monde, là, présent sous leurs yeux et d’en saisir sa 
richesse s’accordant avec cette phrase de Rilke : « Pour celui qui crée, il n’y a pas en effet 
de pauvreté ni de lieu indigent, indifférent. »  Cette correspondance est un retour aux 
choses qui les entourent, à des images qui ressemblent à des songes, à des souvenirs ; 
fantômes qui hantent les vieilles pellicules. Une exploration du réel où dialogue une 
constellation de signes et d’images prête à nous embarquer vers un ailleurs poétique. 
Des fragments volés à la vie, des histoires qui s’inventent d’elles-mêmes par le simple 
regard que l’on pose sur les images. Un monde qui résonne de toutes parts, les richesses 
convoquées de la vie quotidienne, des bouts de monde déjà choisis mais là pour être 
réinventés et soumis à l’imaginaire de chacun. 

Marine Colomies 
Projections le jeudi 4 juillet à 14h et le dimanche 7 juillet à 22h / Dragon 3

RÉAGIR À LA VIE JERRY EN FOLIE !
Le Tombeur de ces dames est l’une des premières comédies réalisées et mises en 
scène par Jerry Lewis lui-même. Datant de 1961, ce film montre déjà une esthétique 
recherchée et originale accompagnée d’un humour grinçant et toujours ambigu. 
Le style de Lewis est alors affirmé et assumé dans ce long métrage drôle et 
savoureux... Une mise en scène unique et l’humour typique d’un Lewis déjanté !

Herbert H. Heebert, jeune étudiant à peine diplômé, s’en va faire sa déclaration à 
son amie d’enfance mais la découvre dans les bras d’un autre ! C’est alors que, 
désespéré, il décide de ne plus jamais aimer une femme ! Cela dit, ce célibataire 
endurci n’est pas  au bout de ses peines... En effet, peu après le drame, il est engagé 
comme homme à tout faire dans une pension pour jeunes filles qui se destinent à 
être stars. Toutes plus belles les unes que les autres, Herbert parviendra-t-il à leur 
échapper et à résister à leurs charmes ?

Cette fable ponctuée d’humour prête à rire à chaque instant... On pourrait 
cependant lui reprocher des gags parfois trop simples ou les grimaces excessives 
de Jerry Lewis. Effectivement de nombreuses critiques à l’époque montrèrent du 
doigt les traits trop grossiers des personnages ou l’aspect décousu du scénario :  
« Gâtisme précoce qui doit donner bonne conscience au plus attardé des américains 
qui trouve […] plus bête que lui. » (Libération, 1961)

Ces critiques abjectes ne sont proches de la vérité que si l’on s’arrête à une lecture 
en surface sans chercher à comprendre l’implicite. En effet, comme dans tous 
ses films, Lewis utilise son arme  : l’humour, pour faire passer plus en douceur un 
message d’une violence extrême qui aurait mis mal à l’aise le spectateur, s’il avait été 
présenté autrement. En réalité, Le Tombeur de ces dames n’est autre qu’un conte 
du désir... et bel et bien un conte, qui apparaît dans un décor de studio merveilleux 
rappelant l’atmosphère d’Alice au pays des merveilles par ses couleurs pastel et 
oniriques : rose, vert, bleu, au service d’un scénario qui allie réel et imaginaire dans 
un équilibre parfait. On se souvient de Cendrillon aux grands pieds (Cinderfella de 
1960) avec Jerry Lewis qu’on retrouve dans une mise en scène proche du conte de 
fées et du merveilleux. Ainsi dans Le Tombeur de ces dames, à la manière de Barbe-
Bleue, une porte est interdite à Herbert, qu’il s’empresse évidemment d’ouvrir...  

Jerry Lewis saisit aussi toute occasion pour  exercer ses talents de danseur, clin d’œil 
aux comédies musicales américaines qu’il tourne en ridicule. Ce film permet donc, 
aussi, de désacraliser et briser les icônes hollywoodiennes. Ainsi, on peut voir à l’écran 
une scène de claquettes burlesque, une Marilyn vulgaire, chantant une chanson 
d’amour fade et même George Raft en personne danser le tango avec Lewis : une 
scène mémorable ! Opposé à ce cinéma hollywoodien artificiel, Lewis met en place 
un éloge du cinéma muet avec peu de dialogue, beaucoup de comique de gestes et 
le fameux langage facial de Lewis qui à lui seul dit tout ! Le film peut déconcerter 
par sa richesse et sa complexité. Cette mise en scène proche du théâtre, ce scénario 
présenté sous forme de scénettes (hommage direct au père du réalisateur, acteur de 
vaudevilles), peuvent laisser le spectateur pantois. Il faut donc accepter de se laisser 
porter par ce film qui est bien plus qu’une comédie : le film burlesque par excellence ! 

Projections le mercredi 3 juillet à 17h30 et le samedi 6 juillet à 14h30 / 
Grande salle                                                                  
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Ship of Theseus d’Anand Gandhi

Le complexe d’Œdipe
« On a changé planche par planche le bateau de Thésée  : est-ce toujours le 
radeau de Thésée ? Et si l’on construisait un nouveau bateau avec les planches du 
premier, serait-ce le bateau de Thésée ? Lequel des deux serait le véritable ? Y en 
aurait-il seulement un ? » Le film d’Anand Gandhi s’ouvre sur cette interrogation 
aux allures de parabole qui nous mène à tâtons vers cette question : de quoi est 
fait un homme ? 

Le film s’articule autour de trois personnages : la photographe aveugle qui recouvre 
la vue, le moine militant atteint de cirrhose et pour finir un jeune homme inculte 
(comme le définit sa grand-mère) greffé du rein. Avec la photographe aveugle, on 
entre dans un film dans lequel nos yeux sont bandés ; le point vers lequel converge 

Les Sept Samouraïs d’Akira Kurosawa

l’architecture narrative nous est caché et nous glissons assez mystérieusement 
d’un personnage à l’autre, sans savoir la dimension purement physique de toute 
cette métaphysique.  Tout fuit sous nos doigts avides de saisir quelque chose - 
peut-être une vérité ? - à mesure que les personnages tendent vers un sens qui 
leur fait résolument défaut, entraînés qu’ils sont dans les ramifications de la vie où 
les significations ne cessent de croître et de se démultiplier à l’image des cellules 
qui composent les corps. À trois personnages, trois contes moraux dans lesquels, 
comme dans l’histoire du bon bramin de Voltaire, aucun ignorant n’est aussi 
ignorant qu’il le croit ni aucun sage aussi sage qu’il l’aurait pensé, celle qui revoit 
ne voit plus, celui qui savait rencontre le doute, le juste bafoué panse ses plaies 
dans l’argent et les combats libertaires prennent dans les bouches des allures de 
totalitarismes en germe. 

Comme le réalise douloureusement Œdipe, il ne suffit pas d’avoir des yeux 
pour voir. Le courant est permanent, imperceptible, la vie réemploie les mêmes 
matériaux dans des domaines et des sens infinis, les personnages parviennent à 
leur but mais celui-ci s’est déjà déplacé, s’est déjà évanoui. Rien n’est fixé, rien 
n’est sûr. Le film lui-même se construit en théorie sur un schéma, mais ce schéma 
remarquable, fait-il encore sens lorsque nous arrivons au terme du processus 
de son développement  ? L’ombre finale qui apparaît a-t-elle encore quelque 
signification ? Sur l’écran, mis en abyme au sein du film, n’est-ce pas un fantôme 
informe, indéfini, une abstraction dans laquelle chaque personnage projette ce 
qu’il désire y voir comme nous le faisons nous-mêmes dans l’obscurité confortable 
du cinéma ? Mais la beauté de cette fin réside à n’en pas douter dans la réunion 
d’êtres si divers devant un film, et nous sommes tentés d’y reconnaître les 
circonstances de la projection qui touche à sa fin. Lorsque les lumières se rallument 
pour clore cette quête sans but, nous sommes surpris tout à coup d’avoir partagé 
cette expérience au coude à coude avec tant d’inconnus.

Hélène Kuchmann

Projection le jeudi 4 juillet à 11h / Salle bleue

Entretien avec Andreas Dresen

En 1999, vous avez abandonné une longue période de 
travail pour la télévision afin de tourner Rencontres 
nocturnes. Aviez-vous l’idée depuis longtemps ou 
est-ce venu soudainement ?

En tout, j’ai travaillé sept ans sur Rencontres nocturnes. 
Pendant que je travaillais dans la production télévisuelle, 
j’écrivais en même temps le scénario en essayant 
de m’imaginer comment cela pouvait marcher. En 
Allemagne au milieu des années 1990, il y avait 
beaucoup de comédies stupides que les gens couraient 
voir dans les salles ; mais j’ai toujours eu l’impression 
que nous avions une autre réalité. Il y avait aussi 
ces magnifiques drames sociaux qui nous venaient 
d’Angleterre, de Ken Loach ou de Mike Leigh, que 
j’adore, et je me demandais : pourquoi n’est-ce pas 
possible de faire la même chose en Allemagne ? Nous 
aussi, nous avons une réalité difficile, des contrastes 
sociaux très marqués, et pour cette raison je me battais 
pour Rencontres nocturnes afin de donner un autre 
aperçu de la réalité allemande. Bien sûr ce n’était pas 
facile à gérer, car personne ne voulait donner de l’argent 
à ce genre de film dans ces années-là ; nous avons dû 
nous battre longtemps avec mon producteur. Mais 
ensuite ce fut une percée importante pour nous.

Quand le film fut fini ?

Quand le film fut fini, personne n’en voulait, très 
sincèrement [rires], mais par la suite, il y eut le Festival 
du film de Berlin, qui sélectionna le film. Je n’en étais 
d’ailleurs pas très heureux, car à l’époque la sélection 
au Festival de Berlin équivalait à une peine de mort 
pour les films allemands. Les critiques étaient toujours 
très sévères avec les films allemands, ils les détruisaient. 
C’était donc difficile d’y aller, mais le film fut pris, et 
tant mieux, car de toute façon personne n’en voulait et 
nous avions besoin de cela pour présenter le film. Ce fut 
un grand succès, l’acteur principal, Michael Gwisdek, 
reçut un Lion d’argent pour son interprétation. C’était 
une chose merveilleuse, et ensuite tous les distributeurs 
vinrent nous voir, ceux-là mêmes qui ne voulaient pas 

Comment s’est déroulée votre collaboration avec 
Stéphane Aubier et Vincent Patar pour Panique au village ? 

On les a rencontrés à Bruxelles il y a une quinzaine 
d’années, on a découvert tout leur processus, comment 
ils travaillaient avec leurs petits bonhommes et tout. J’ai 
trouvé ça super. Ils m’ont proposé de faire la musique 
pour le film alors on a fait défiler des choses et on leur a 
envoyé. Tout simplement. 

On vous trouve aussi sur la B.O. de Tu seras un homme 
de Benoît Cohen qui est sorti cette année...

Sa femme qui s’occupe pas mal de la musique de ses 
films lui avait soumis un morceau de l’avant-dernier 
album auquel il s’est vachement attaché. Il a fait pas 
mal d’essais musicaux autour de ça et finalement il m’a 
appelé pour savoir si je voulais m’occuper de la musique 
en général. Il a mis un peu plus le nez dans ce que je 
faisais pour French Cowboy et donc il avait déjà par 
lui-même choisi des chansons existantes. Petit à petit ça 
s’est fait en reprenant des thèmes des morceaux choisis, 
réenregistrés. Cette forme là était agréable. J’aime bien 
quand les cinéastes partent de choses déjà existantes, 
c’est moins compliqué d’arriver après et de boucher des 
trous [rires]. 

Votre groupe semble atteint de polymorphisme. La 
formation se transforme beaucoup. En fonction de quoi ? 
French Cowboy, c’est un groupe que j’ai un peu inventé 
tout seul, à faire des maquettes, à expérimenter. Puis le 
premier album s’est fait avec trois anciens du groupe 
The Little Rabbits et ensuite on a collaboré avec Lisa 
Li-Lund. On s’est retrouvé à cinq et ensuite elle a fait 
des choses de son côté puis j’ai fait appel à des choristes. 
Après, comme les gars faisaient backing band ici et 
là (tournée Robots après tout de Philippe Katerine), 
je me suis retrouvé un peu à jouer tout seul et parmi 
d’autres et ça m’a apporté pas mal de choses dans le 
sens que voilà, quelle que soit la configuration, j’invente 
là dedans. Ça se fait naturellement.     
Jeudi, vous serez deux sur scène, comment décrirez-
vous la dynamique en duo ?

C’est une dynamique assez particulière. Quand on a 
commencé à jouer tous les deux, j’aimais bien l’idée de 
continuer avec ma boîte à rythmes comme je faisais en 
solo. Étant donné qu’Éric (Pifeteau) est batteur, ça faisait 
boîte à rythmes plus batterie ce qui forcément donne 
une musique plus percussive. Je continue aussi à faire 
des boucles comme dans le projet solo mais on peut dire 
qu’en duo comme ça, ça envoie pas mal de bois ! 

Qu’est-ce que c’est qu’un French Cowboy? 
Au départ, c’est un ingé-son américain qui m’a appelé 
comme ça pendant toute une tournée et c’est resté 
sans vraiment que j’y réfléchisse. Mais après, le French 
Cowboy, c’est peut être un Français attiré pas forcément 
que vers les États-Unis, mais par la musique anglo-
saxonne. Son énergie est celle dans l’air du temps, il n’y 
a pas de règles.    

Propos reccueillis par Catherine Hershey 

Projection de Panique au Village et concert de French 
Cowboy le Jeudi 4 juillet / La Sirène (www.la-sirene.
fr) vente à la Coursive et le soir même à La Sirène

« Brûlez leur village ! Détruisez les fermes. Volez la nourriture. Tuez-les au travail  ! Violez ! Et 
tuez-les ! Que peuvent-ils faire ? Que devraient-ils faire ? »

La seule raison valable pour ne pas adorer Les Sept Samouraïs est de ne l’avoir jamais vu.

Ce film, pour beaucoup le plus beau d’Akira Kurosawa, l’un des plus grands cinéastes japonais, 
surnommé ironiquement « L’Empereur » et renié tragiquement par son pays quand, en Europe, c’est 
son film Rashômon, Lion d’or à la Mostra de Venise en 1951, qui marqua la véritable découverte 
du cinéma japonais, est un chef-d’œuvre absolu. C’est, sans aucun doute, la plus belle manière 
de découvrir le jidai-geki – ce genre historique ultra-populaire mettant en scène les figures 
devenues mythiques que sont les samouraïs – et même, le cinéma japonais. 

Dans un Japon médiéval ravagé par les guerres civiles, les paysans d’un village menacés par 
les attaques de bandits sans merci décident d’enrôler, pour les protéger, sept samouraïs. S’en 
suit la cohabitation insolite de ces guerriers sur le déclin, représentants d’une caste en voie 
d’extinction et des habitants survoltés du village, investis autant dans l’apprentissage de l’art 
de la guerre que dans la protection de leurs filles des avances de ces intrus… Chaque scène, 
jusqu’à la plus intime, est spectaculaire. Les combats, sous la pluie battante, filmés au téléobjectif 
pour jeter le spectateur au cœur de l’action, sont parmi les plus hallucinants qui soient donnés 
de voir au cinéma  : des courses à perdre haleine au milieu des chevaux qui se cabrent, des 
flèches qui fendent l’air, un samouraï glisse dans la boue… Au milieu de la jouissance de ce 
débordement épique, ce n’est jamais le chaos  ; de l’ordre subsiste dans le désordre apparent. 
Kurosawa combine la quintessence du jidai-geki devenu épique et le divertissement de chambara 
(film de sabre) assumé dans le thème musical emphatique de Fumio Hayasaka, tenant à montrer 
la vie quotidienne des samouraïs, personnages en crise réduits à l’essentiel  (Kambei, le chef de 
groupe, seigneur de guerre ; Heihachi, le coupeur de bois …) en en supprimant l’aspect surhumain, 
glamour et stylisé généralement montré au cinéma.

Peut-être autant qu’un des plus grands films épiques qui soient donnés de voir, Les Sept 
Samouraïs est un film d’acteurs où il retrouve sa gumi (troupe d’acteurs) dont l’incroyable 
Takashi Shimura en chef des samouraïs intègre dont la sagesse et la domination de soi contraste 
avec Toshiro Mifune (inoubliable dans San Juro et Yojimbo) qui n’a jamais été aussi passionné 
qu’en Kikuchiyo, le fanfaron rêvant d’être samouraï, le « joker dans le jeu », alternativement idiot, 
courageux, incrédule, outrancier, aux gesticulations sauvages à couper le souffle, et en fin de 
compte, presque intolérablement tragique.

C’est bien une motivation d’acteur qui donne à Kurosawa, en maître artisan, l’idée visionnaire de 
filmer à plusieurs caméras, dans le but premier d’éviter « la pire chose que puisse faire un acteur : 
montrer qu’il est conscient de la présence de la caméra » et pour capter au mieux une mise en scène 
où il laisse place au hasard de la bataille, aux élans des corps, au déchaînement des éléments…

Le film combine sa grandeur réaliste à une veine toute burlesque portée surtout par la verve et 
l’énergie vivifiante d’un Mifune dont le corps dépasse sa condition humaine dans un déluge de 
bouffonneries fantasques et inoubliablement décalées. Mais Kurosawa n’oublie jamais sa passion 
du drame social qui trouve son acmé dans le discours de Kikuchiyo, le plus indigne d’être samouraï 
qui porte pourtant l’idéal le plus important (le désintéressement, le dévouement et la loyauté), 
long monologue d’une indignation désespérée inouïe où, révélant la nature perverse des paysans, 
il dénonce la responsabilité des samouraïs et leurs abus passés. Dans le fracas de son armure, 
cliquetant sous l’impact de ses gestes dérangés à rendre presque comique sa démence et ses 
vociférations, ses paroles se perdent jusqu’à ce que surgisse, nous regardant droit dans les yeux, 
un visage, le plus humain qu’on ait jamais vu, baigné de larmes. Il incarne l’héroïsme nu, la 
revendication d’appartenir à la race humaine, l’humanité dans sa sublime décadence.

Aliénor Pinta

Projection le mercredi 3 juillet à 13h45 / Grande salle du film avant. Sans cette possibilité, sans cette sélection, 
je n’aurais rien fait d’autre, et je ne serais pas assis ici. 

Avant le tournage de vos films, il y a une longue 
période de préparation à travers les discussions, les 
lectures et la documentation ?

Cela dépend du film, bien sûr. Certains projets sont 
complètement improvisés, ou bien quand vous n’avez 
absolument pas de scénario, vous avez besoin d’autre 
chose, et dans ce cas-là il y a beaucoup de préparation. 
Il y a trois films totalement improvisés dans la sélection 
ici, Grill Point, Septième Ciel et Pour lui. 

Septième Ciel est improvisé ? Comment est-ce 
possible ? Aviez-vous une histoire au départ ?

Nous avions une sorte de colonne vertébrale, nous 
savions de manière superficielle comment cela pouvait 
évoluer, mais finalement le travail sur le contenu 
des scènes se faisait ensemble, sur le plateau, sans 
dialogues écrits. Nous essayions de travailler entre les 
acteurs et l’équipe qui était toute petite. Nous étions 
habituellement trois ou quatre avec les acteurs, sans 
lumière additionnelle, ce qui nous laissait le temps de 

développer ces scènes sur le plateau. Nous faisions en 
fait de l’écriture de scénario tous ensemble. Cela a pris 
en tout deux mois sur le plateau, pas très longtemps.

Vous aviez un thème précis avant de commencer le 
tournage d’une scène ?

Oui, quelques notes, souvent deux lignes qui résumaient 
l’idée de ce qui pouvait arriver, puis une fois sur le 
plateau, on essayait tous ensemble d’instaurer cela 
entre les personnages. Bien sûr, la plupart du temps, la 
première prise est complètement improvisée, personne 
ne sait ce qui va arriver puis, pas à pas, cela se transforme 
en scène dirigée car nous développons une logique à 
laquelle nous essayons de nous tenir.

Vous avez dit, après être sorti de la Hochschule für 
Film und Fernsehen (Grande École du Film et de la 
Télévision) : « Descendez dans la rue, parlez avec les 
gens, essayez de trouver des histoires et quand vous 
vous sentez prêt, asseyez-vous et jouez à Dieu. »

[Rires] Durant la première année et demie de mes 
études, nous devions faire des documentaires. Je venais 
d’un studio de cinéma, je voulais faire des films de 
studio et apprendre à travailler avec les acteurs, mais je 
suis arrivé à cette école et ils m’ont dit : « Non, vous 
devez faire le petit portrait d’un ouvrier. » Je leur ai 
dit : « Non, s’il-vous-plaît, je ne suis pas intéressé par 
le documentaire !  » Ils m’ont répliqué  : «  Vous devez 
d’abord faire ça pendant un an et demi, ensuite vous 
pourrez vous attaquer à l’écriture de fiction, mais avant 
de vous asseoir à votre ordinateur pour inventer des 
mots, sortez dans la rue pour étudier, puis revenez. » 
Ce fut très important pour moi car j’ai découvert que 
réaliser des documentaires est une chose merveilleuse, 
j’apprécie ce travail, et de plus cela m’a aidé en termes 
de préparation pour la fiction : parler à de « vrai gens » 
avec de « vraies histoires » qui ont tellement de présence 
et d’idées pour les dialogues. Dans certains films, il y a 
d’ailleurs de « vrai gens » avec des acteurs, mélangés 
ensemble, par exemple dans Septième Ciel, la chorale 
est une vraie chorale qui n’a pas été créée spécialement 
pour le film. Nous avons simplement placé notre actrice 
au milieu de toutes ces belles vieilles dames.

Propos recueillis par Benjamin Hameury
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