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ÉDITO 

Elle attend son taxi. Le métro est en grève. Lui, c’est sa dernière course. 
Après, il ira à la « Esquina habanera » où les aveugles retrouvent la 
vue. Et le tourniquet fait son tour. Elle aime un officier anglais. Il 
aime une chanteuse allemande. Une femme se lève, il la suit. Elle 
part à la recherche d’un homme à l’identité inconnue. Les fromages 
se vendent mal à la station de bus. Et lui danse, le rythme est muet. 
Max Linder pleure devant la caméra. Papa, Maman, Mika et Lili. 
Mais t’es complètement conne ! Ne pas oublier qu’il faut fermer une 
porte pour pouvoir se parler. « La vie, c’est compliquée mais en même 
temps c’est très très gaie. » Jerry tombe de cheval et, sur le fleuve, un 
cygne fend l’eau sous deux compagnons de route. Au bout, se dresse 
la falaise des Météores.

Le vendredi, le chapeau de John Wayne tombe sur les genoux d’Ariane.

Aliénor Pinta

Dos Cartas a Ana de José Luis Guerin

• Interview de Christine Ott et Torsten Böttcher p.2
• Gangster Project de Teboho Edkins p.2
• Fedora et Boulevard du crépuscule de Billy Wilder p.3
• Interview de Pascal-Alex Vincent p.3
• L’Orchestre souterrain de Heddy Honigmann p.4
• Pour Lui d’Andreas Dresen p.4

AUJOURD’HUI, Vendredi 5 juillet
Ils arrivent :

 

11h : Ciné-concert : 12 films de Max Linder / Salle bleue

14h30 : Ciné-concert : 8 films de Max Linder / Salle bleue

16h15 : Rencontre avec José Luis Guerin / Théâtre Verdière

19h45 : Soirée SNCF : Vic + Flo ont vu un ours de Denis 
Côté / Grande salle

20h15 : Ciné-concert de Christine Ott : Tabou de F.M. 
Murnau / Salle bleue

L’Orchestre souterrain de Heddy Honigmann

MÉLODIES EN SOUS-SOL
Les galeries de métro de Paris résonnent. Les musiciens en exil de L’Orchestre 
souterrain envoient leurs ondes contre le blanc laiteux des faïences ; ils 
frappent leur cordes jusqu’à couvrir les cris des rames bondées. De leurs 
sourires généreux, ils content leurs parcours semés d’embûches. Paris regorge 
de musiques d’ailleurs incorporées au ressac des murmures urbains. La ville 
est balayée, animée d’une symphonie hybride et brûle de tous ses feux. 
Lorsque le soir leur fils s’engouffre dans la gueule du métro fourmillant, 
le couple roumain lui lègue le « piano tzigane » comme un témoin, un élan 
de vie, dans ce relais qui n’en finit pas. Question de survie. Tous les jours, ils 
tissent leur toile, entretiennent le réseau de stations baignées de musique 
qu’ils ont établies, enrichi pour quelques heures. Le lendemain, tout est à 
recommencer. Ils sont les Prométhée du Paris des oubliés. Sans répit, ils 
cultivent le peu qui dépend d’eux : leur instrument et leur agilité à l’animer, 
mais surtout, si l’on prend le temps de mieux les écouter, leur parcours 
extraordinaire. Rien n’est définitif, chaque jour, ils éclairent la parcelle de 
ciel qu’ils se sont octroyée, un infime morceau d’univers pour ces hommes 
et femmes en exil. Heddy Honigmann fait vibrer son art de la rencontre, 
s’immiscant avec brio, au quotidien, sur le fil des musiciens des rues de 
Paris. Elle laisse carte blanche aux quelque dix musiciens qui font le film, se 
proposant d’être le témoin de passés houleux, chacun reflet de la difficulté 
d’être, d’imposer son désir d’être au sein d’un monde qui leur refuse ce désir 
ou l’ignore. L’Orchestre souterrain choisit la vie et n’a de souterrain que 
son ancrage spatial au sein des méandres du métro. Sinon, ces musiciens de 
rues semblent capter plus de lumière, flirter avec les sommets d’une capitale 
que l’on redécouvre à travers leurs errances musicales. Ils sont un condensé 
d’humanité que le documentaire révèle avec pudeur et dignité. 

Eva Cloteau

Projection le samedi 6 juillet à 17h / Dragon 3 • dernier passage

Pour lui de Andreas Dresen

Comment représenter la mort au cinéma ? C’est la question centrale de Pour lui d’Andreas 
Dresen, auquel le Festival rend hommage. Le titre original, en allemand, signifie « Arrêt en 
pleine voie », titre beaucoup plus direct que sa traduction française et c’est exactement 
ce que Dresen propose de faire dans son film. Il raconte une histoire universelle qui 
s’approche de la réalité, comme un documentaire, sans stratégies sentimentales,  
sans musique ou couleurs spéciales, qui n’a rien à voir avec un conte de fées. 
L’histoire commence au moment où le personnage central, père de deux enfants, 
découvre qu’il a une tumeur inopérable au cerveau, qui va grandir et l’handicaper 
physiquement et mentalement, jusqu’a sa mort, chez lui, quelques mois plus tard. 
Andreas Dresen, comme il l’a dit lui-même à l’occasion de sa rencontre avec le public 
lundi, a stratégiquement utilisé quelques éléments de distanciation, en référence au 
théâtre de Bertolt Brecht, au début du XXe siècle. Le théâtre de Brecht, en général, 
était surtout narratif et voulait montrer la réalité afin d’éveiller l’esprit critique 
des spectateurs. Ce genre théâtral incorporait des éléments comme des affiches 
explicatives, de la musique qui illustre les actions, un dialogue direct entre acteur et 
public qui apportent l’effet de distanciation et de recul critique. Pour lui présente 
plusieurs éléments de distanciation : le personnage central utilise une caméra de  
I phone pour enregistrer des commentaires sur sa maladie, sa famille fabrique des 
affiches indiquant où se trouvent les toilettes, le frigo, la porte de sortie ou même pour 
identifier chaque membre de la famille. Il imagine même qu’il passe à la télévision ou 
à la radio pour parler de sa tumeur, mais cet homme-là, qui porte le même nom que 
lui, ne lui ressemble pas. Seulement ces éléments ont-ils pour seul but d’opérer une 
distanciation entre le spectateur et la fable ? En réalité la façon dont ces éléments 
apparaissent dans le film provoque un double mouvement, une diégèse. L’homme à 
la télévision est simplement un élément de distanciation, qui permet aux spectateurs 
de comprendre que le film ne reflète pas la réalité. Les spectateurs peuvent ainsi 
comprendre qu’il vient de l’imagination du personnage malade et plongent ainsi 
dans l’histoire, sans aucune distance prise avec le récit. On pourrait croire que les deux 
options sont possibles simultanément. Ces éléments donnent au film un effet de réel, 
mais aussi d’identification, et peuvent ainsi propulser le spectateur une fois encore 
dans le conte. Finalement il est possible de comprendre dès lors que le théâtre de 
Brecht se sert de la narration comme approche politique alors que le film d’Andreas 
Dresen, avec, comme approche, le détournement de la fable, choisit d’utiliser les codes 
du documentaire en évitant, surtout, de subjuguer le spectateur.

Marina Veshagem
CultureLab

Projection le samedi 6 juillet à 10h30 / Dragon 2 • dernier passage
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Gangster Project de Teboho Edkins

CAP SUR LA MORT
Authentique, déroutant et inquiétant, quelques qualificatifs qui ne suffisent pas 
à cerner, à démontrer l’ampleur d’un tel documentaire. Teboho Edkins part en 
baroudeur, « la caméra sur le dos » montrer les « vrais durs ». On parle de meurtres 
ou plutôt de massacres, de rivalités ou plutôt de haine dans des quartiers 
divisés sous le contrôle des familles les plus puissantes. Dire qu’Edkins n’était 
pas en territoire conquis serait un euphémisme. Constamment sous le joug de 
la méfiance de ceux qui vivent de la criminalité, de la drogue et de multiples 
recels, extorsions et bien d’autres, il cherche à parler de ces gangsters en toute 
neutralité, mais sans cacher sa crainte perpétuelle du dérapage, du mot de trop 
qui pourrait causer sa perte. Ce jeune homme issu des beaux quartiers, ayant eu 
la chance de faire des études n’est vraiment pas à sa place dans ce monde. Tenu 
par une sorte d’écart comme s’il était renvoyé par chacun dans une case,  lui 

expliquant qu’il ne peut pas comprendre ces gens-là. Des gens, d’ailleurs, en 
sont-ils vraiment  ? Aux yeux de la société, bien sûr que non. Leur identité 
dépérit au profit de leur communauté, sans laquelle ils ne survivraient pas une 
seconde. Son compagnon de route, c’est une sorte d’« enfant du quartier » qui 
connaît tout le monde et qui est, en quelque sorte, la garantie pour Teboho 
de sortir vivant de cette dangereuse entreprise. Tour à tour les « caïds » passent 
devant la caméra, racontent avec fierté ce qu’ils apparentent à des médailles 
récoltées pendant cette guerre qui paraît pour chacun interminable. Peu à peu, 
ils font tomber le masque, parlent de leur tourment, de leur crainte infinie 
de partir ou pire d’arriver en prison, une sorte de mise à l’épreuve de laquelle 
personne ne sort indemne. Edkins s’est bien sûr difficilement intégré aux gangs 
mais peut-être plus facilement que certains autres. Sympathisant, mettant de 
côté ses préjugés et autres idées reçues et montrant à travers son œil ce que 
ces gangsters veulent bien nous accorder. Il met en lumière la tare de la société 
sud-africaine en toute franchise par rapport à nous, spectateurs qui ne peuvent 
que voyager à travers des émotions que l’on ressent, par procuration, offertes 
par le cinéaste. Gangster Project bénéficie de son atmosphère pesante, de cette 
tonalité langoureuse et sinistre qui nous laisse à chaque instant dans l’inquiétude 
et dans une implication émotionnelle forte, autant pour le documentariste que 
pour les personnes qu’il présente. Il s’agit d’un film puissant, pesant mais qui ne 
cache rien ou qui ne cache pas ce qui est montré à voir, garantissant une dose 
d’adrénaline jusqu’à la fin. 

Alexis Pommier

Projections le vendredi 5 juillet à 17h et le dimanche 7 juillet à 14h / Dragon 3

Boulevard du crépuscule de Billy WilderFedora de Billy Wilder

DE SUNSET BOULEVARD À CORFOU
« La jeunesse avait été une habitude pendant si longtemps qu’elle ne pût s’en défaire.» 

Rudyard Kipling, épigraphe du scénario de Fedora

Boulevard du crépuscule a été fait en 1950, Fedora en 1978. Le premier en 
noir et blanc, le deuxième en couleur. Alors qu’ils ont presque trente ans de 
décalage dans le temps, ils traitent toujours du même sujet.

Il faut savoir tout d’abord que les deux films ont une histoire bien différente. 
Le premier produit par Paramount lors de l’âge d’or d’Hollywood, et le 
deuxième refusé par Universal juste après que le scénario a été fini. L’un 
tourné en studio Hollywood, l’autre en Europe en extérieur. 

Wilder nie ce rapprochement évident dans une interview avec Todd 
McCarthy et Joseph McBride lors de la sortie du film aux États-Unis en 1979, 
mais le fait même d’avoir choisi William Holden pour jouer dans les deux 
films montre déjà une volonté, inconsciente ou non, de le faire.

Les films parlent donc de deux divas du cinéma qui s’isolent et refusent de 
voir la réalité qui s’impose, que ce soit la vieillesse pour Fedora ou l’oubli pour 
Norma Desmond. L’immortalité ne concerne par seulement leur existence en 
tant qu’être humain mais aussi le mythe qu’elles ont créé autour d’elles-
mêmes et la nécessité, pour l’industrie cinématographique, de les détruire. 
Où est Norma Desmond ? Comment Fedora arrive-t-elle à rester si jeune ?
Et là encore, ce n’est pas un hasard si c’est le même acteur qui va nous 
guider à dévoiler ces deux personnages. Billy Wilder a lui même toujours 
travaillé avec les plus grandes stars du cinéma hollywoodien (Ginger Rogers, 
Marlene Dietrich, Gloria Swanson, Audrey Hepburn, Marilyn Monroe, Shirley 

MacLaine, etc.) Les personnages joués par William Holden ne sont-ils pas un 
reflet du réalisateur ? 

Comment Billy Wilder montre-t-il l’impact de la machine hollywoodienne 
sur les stars ? Une espèce de volonté de montrer dans l’écran une réalité qui 
lui est proche mais reste inconnue des spectateurs.

Mais, en parlant de ces deux films en soi, il y a des différences frappantes 
de mise en scène. Pour Fedora, le choix des couleurs est très spécifique, 
bien différent des autres films en couleur de Wilder ; le noir et blanc laisse 
place à des couleurs pastel. On peut se référer à la couleur des vêtements de 
Fedora, un blanc sublime que nous rappelle la meilleure des photographies 
en noir en blanc. Et si Boulevard du crépuscule reste quand même sur le plan 
du réel, hollywoodien, Fedora a un pied dans la science-fiction avec José 
Ferrer (Dr. Vando) qui connaît le secret de la fontaine de jouvence. 

Les films sont liés à une actualité encore intrigante et une vision particulière 
d’un même sujet, à la fois de l’intérieur et de l’extérieur. Un diptyque dans 
le cinéma de Billy Wilder qui reste, encore de nos jours, parmi ses œuvres 
les moins connues. 

Fábio Savino

Projections de Boulevard du crépuscule le vendredi 5 juillet à 20h et le 
dim 7 juillet à 14h30 / Grande salle
Dernière projection de Fedora le vendredi 5 juillet à 20h / Olympia

Entretien avec Pascal-Alex Vincent

Comment est né le projet de votre film?

Ce projet a été initié par le Festival du Film 
de La Rochelle. Depuis 2007, un cinéaste y est 
invité en résidence et il a pour mission de filmer 
un quartier de La Rochelle ou de sa périphérie. 
Je suis un des cinéastes invités cette année, et 
l’on m’a proposé Villeneuve-les-Salines. C’est 
donc le projet de base, à la suite de quoi il a 
été convenu que l’équipe serait des lycéens 
en option Audiovisuel au lycée Merleau-
Ponty à Rochefort-sur-Mer. L’option y est 
particulièrement développée, très dynamique, 
nous avons pris rendez-vous avec l’enseignante 
Hélène Lamarche. Elle a donc libéré ses 
élèves pour qu’ils puissent participer à cette 
expérience, ils ont loué une navette pour eux, 
et ont même prêté le matériel du lycée ! C’est 
donc sous ma direction que nous avons réalisé 
Mon quartier c’est ...

Dans le générique, comme sur la programmation, 
il est bien précisé «sous la direction de Pascal-
Alex Vincent», et non «réalisé par».

C’était volontaire, c’est-à-dire que c’est autant 
mon film que le leur. C’est vraiment un travail 
collectif, je n’ai fait que les encadrer. Même le 
texte est le fruit d’un travail conjoint entre moi-
même, le Festival, le lycée, et également avec 
la ville de Villeneuve-les-Salines. Avec l’aide du 

Entretien avec Christine Ott et Torsten Böttcher

Pouvez-vous parler des ondes Martenot ?

C.O.  : C’est un instrument tellement magique, je ne 
sais pas en parler de façon technique, des milliers de 
personnes le diraient mieux que moi. On sent beaucoup 
la patte du violoncelliste, on sent les cordes, finalement 
on oublie l’électronique. Pour moi, c’est un instrument à 
la fois de peinture et de sculpture sonore.s On peut allier 
des sons glissands aux sons de la voix, des sons célestes 
jusqu’aux sons d’univers presque industriels.

Vous avez composé une partition pour Nanouk 
l’Esquimau de Flaherty ensemble. Comment vous 
êtes-vous rencontrés ?

T.B.  : Nous nous sommes rencontrés pour Tabou. 
Christine m’a invité pour qu’on essaie de jouer 
ensemble. J’ai seulement joué sur quelques scènes, mais 
nous avons adoré travailler ensemble, et elle m’a invité 
à jouer sur Nanouk.

Vous jouez tous les deux des instruments assez rares  
(C. Ott est ondiste et T. Böttcher joue du Hang, entre 
autres). Est-il difficile de mêler leurs univers ?

T.B. : Non, ça va parfaitement ensemble. On partage cet 
amour pour les sons inhabituels, et on aime essayer de 
les mélanger, c’est très agréable pour nous.
C.O. : Toutes les chansons étaient finalement très faciles 
quand on composait ensemble, tout coulait.
T.B. : Quand on s’est rencontrés pour Tabou, on s’est dit dès la 
première note : « Wow, on s’harmonise très bien ensemble ! »

Vous avez dit que Tabou avait été une révélation pour 
vous. L’envie d’écrire une partition est-elle venue de 
votre amour pour le film ?

C.O. : Tabou a bouleversé ma vie, c’était à un moment 
où je reconstruisais des choses au niveau professionnel, 
j’étais en tournée pendant longtemps et j’ai eu un 
accident très grave qui m’a obligée à arrêter les tournées, 
ce qui m’a permis de reprendre un travail personnel de 
composition. J’ai eu la chance de travailler sur plusieurs 
musiques de films, notamment La Fin du silence avec 
Roland Edzard qui a été sélectionné à la Quinzaine 
des Réalisateurs, où je me suis sentie vraiment bien 
avec les images. J’ai adoré travailler avec Roland, mais 
au final la musique est devenue une peau de chagrin. 
J’avais déjà travaillé avec Tony Gatlif de façon très 
courte, avec Yann Tiersen bien sûr, et notamment sur 

collectif, des associations, de la ville, nous avons 
mis des annonces où nous invitions les habitants 
à écrire un poème de cinq vers maximum, et il 
fallait que le premier vers soit «Mon quartier 
c’est». On a reçu beaucoup de poèmes, il a donc 
fallu en sélectionner six, que l’on entend dans 
le film. Et ceux qui ont écrit ces poèmes sont 
présents aussi à l’image. Ce film est un véritable 
travail d’équipe.

le documentaire d’Ula Tabari que j’adore et qui m’a 
beaucoup touché, et sur de magnifiques collaborations 
avec Martin Provost pour Où va la nuit avec Yolande 
Moreau, et aussi deux collaborations dont je suis 
très heureuse avec les Tindersticks (Stuart Staples) 
qui travaille depuis dix ans avec Claire Denis. J’avais 
vraiment envie de continuer, mais comme il n’y avait 
pas beaucoup d’occasions et que j’aime beaucoup le 
cinéma muet, un ami, Olivier Mellano, m’a dit : « Il faut 
absolument que tu ailles vers la musique de scène, de 
théâtre, d’animation, la musique de film ». 

Dans votre ciné-concert, la musique ne cherchait pas 
à se faire oublier mais à créer une matière sonore 
autour du film, en adéquation et aussi présente que 
lui. Pensez-vous qu’une musique innovante permette 
une nouvelle lecture d’un film ?

C.O.  : Une bonne musique doit être tellement 
confondue avec le film qu’elle ne doit pas être en avant 
du tout, c’est vraiment une osmose des deux. Pour moi 
le chef d’orchestre ce sont les images, et finalement c’est 
cette réactivité, ce jeu d’entrelas qui importe. Parfois la 
musique dépasse les scènes, comme quand on termine 
musicalement après le film. La musique est un regard 
personnel, comme la façon de s’habiller. 
T.B. : Le film signifie beaucoup pour nous, il est plein 
de symboles, c’est comme si la musique et le film se 
reproduisaient et donnaient notre point de vue, notre 
perception du film et ce qu’il signifie pour nous, et c’est 
cela même qui fait sortir la musique de nous.
C.O. : Sur Tabou et Nanouk, ma démarche n’est pas du 
tout la même. Ce n’est pas la même approche du film : 
Nanouk c’est vivre pour survivre, on est plus dans des 
sons acoustiques et naturels, bruts. Tabou, c’est différent. 

Comment réussir à gérer autant de voix 
différentes ?

Le réalisateur est comme un chef d’orchestre, 
il doit présider les choix, les différents points 
de vue. Comme c’est collectif, tout le monde a 
son mot à dire, il faut donc trancher, et c’était 
mon rôle. Les lycées proposaient des choses, on 
décidait ensemble ce que l’on sélectionnait ou 
non, et je n’ai fait parfois que conseiller pour 
choisir la meilleure option. C’est aussi un film 
avec un gros travail de post-production, car nous 
avons beaucoup tourné, alors il a fallu là encore 
réussir à choisir.

Comment avez-vous mis en valeur la ville?

Il a fallu rendre la beauté de la ville, et nous nous 
sommes beaucoup intéressés à la lumière des 
lieux, essayant également de composer des plans 
bien cadrés. C’est un exercice très intéressant, 
très enrichissant, étant donné que c’est par la 
caméra que le charme d’une ville comme celle-
ci peut être dévoilée. J’ai aussi voulu filmer les 
habitants de Villeneuve-les-Salines comme s’ils 
étaient de grands acteurs. Leurs positions, leurs 
regards, on a cherché à leur donner une vraie 
prestance. Et je suis content du résultat.

Propos recueillis par Gaétan Ranson

Projection du film Mon quartier c’est… 
le vendredi 5 juillet à 21h45 / Dragon 3

Il y a tellement de choses. Paradise et Paradise Lost, ce 
sont les deux grandes parties, c’est l’amour impossible. 
Comment s’est passé votre résidence avec les lycéens ?

C.O. : C’était hyper dense, très intense, peut-être trop 
pour eux et pour moi. L’organisation de base était très 
compliquée. Le film de Max Linder n’était pas très facile 
car il était très long, et tous ces gens d’univers différents 
ont travaillé, pour la première fois pour certains, avec 
des images. Pour moi, c’était assez miraculeux.

Le chant y était très important.

C.O. : Le chant était fantastique. La voix était en fait un 
hasard, c’était magnifique qu’Edwige soit là. 

Est-ce que le fait de défendre des instruments aussi 
rares vous donne une envie de transmission ?

C.O. : J’ai ça dans le sang. J’aime transmettre parce que 
je ne fais pas de la musique pour moi, pas pour mon 
ego, c’est vraiment pour l’amour de ce que je fais.
T.B.  :   On ne peut pas apprendre le Hang. Il sonne 
différemment dans les mains de chaque personne. 
C’est un instrument qu’on doit appréhender d’une 
façon qui permette seulement de l’expérimenter. L’un 
de mes professeurs de Didgeridoo était un célèbre 
joueur australien, et il nous a dit : « Nous, indigènes 
d’Australie, allons vous donner cet instrument, mais 
nous ne vous dirons pas ce que vous pouvez en faire, 
vous devrez le découvrir par vous-mêmes. » Je n’essaie 
pas de copier quelque chose qui vient d’autres cultures, 
j’essaie de trouver comment ces choses peuvent me 
correspondre à moi.

Propos recueillis par Amélie Barbier

ORCHESTRE À VILLENEUVE -LES-SALINES

PARADISE / PARADISE LOST

Pascal-Alex Vincent

Christine Ott 


