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ÉDITO 

Au premier dimanche d’août, Suzanne jette des bouteilles à la mer. 
Elle a peur de la grosse bête qui sort au chant des ondes. Près du feu, 
le fond de l’air est rouge et l’homme sans ombre est au septième ciel. 
Il est plus facile pour un chameau d’abandonner tout ce que tu ne 
peux pas laisser derrière toi que pour le spectre de Thuit de trouver 
l’image manquante dans la ville de Sylvia. Au pays des merveilles, 
Irma la douce, la fille de Ryan déambule dans les méandres de la 
Sagrada Familia. Chemin faisant, elle rencontre Yema aux prises 
avec Lazare, le tombeur de ces dames. Actrices, artistes et modèles 
font la bringue dans la garçonnière de Michel. On ne peut pas tout 
faire en même temps mais on peut tout laisser tomber d’un coup. 
Rien à faire, Max veut divorcer d’Ariane qui prendra le train de nuit 
pour retrouver Tony Manero au Stalag 17, boulevard du crépuscule. 
Embrasse-moi, idiot ! Final Cut, Ladies and Gentlemen.

Aliénor Pinta

Le Tombeur de ces dames de Jerry Lewis

• Interview de Florence Miailhe 
• Septième ciel d’Andreas Dresen
• The Capsule d’Athina Rachel Tsangari
• Crossing Borders # 4
• Interview de José Luis Guerin
• Nuit Blanche « Trains de nuit »
• Jeu de visages dans Final Cut – Ladies and Gentlemen

AUJOURD’HUI, Samedi 6 juillet
11h : Ciné-concert Max Linder / Salle bleue

14h : Ciné-concert de Christine Ott / Dragon 3

16h15 : Rencontre autour de la peinture animée avec 
Caroline Leaf et Florence Miailhe / Théâtre Verdière

17h30 : Ciné-concert de Christine Ott / Salle bleue

22h30 : Séance en plein air : Final Cut-Ladies and 
Gentlemen de György Pálfi / Esplanade Médiathèque

Dimanche 7 juillet
11h : Ciné-concert de Christine Ott / Salle bleue

14h30 : Ciné-concert de Serge Bromberg / Salle bleue

16h15 : Rencontre avec Heddy Honigmann / Théâtre 
Verdière

17h30 : Ciné-concert de Serge Bromberg / Salle bleue

20h15 : Nuit blanche « Trains de nuit » / Grande salle

Le Grand Attentat de Anthony Mann

Final Cut de György Pálfi

Les anciens, les cheminots inlassables qui chaque année se pressent près 
des rails pour pénétrer dans les profondeurs du tunnel, seront ravis. La nuit 
blanche, nuit noire, la nuit conclut cette année à nouveau le Festival. « Le 
paysage à travers les vitres du train est tellement plus beau que celui que 
l’on voit près des autoroutes  » répète Werner, vieil homme passionné de 
bandes sonores de train, les écoutant en boucle sur son gramophone dans 
Le Septième Ciel d’Andreas Dresen. Les autoroutes sont au train ce que 
la télévision est au cinématographe. Dans les wagons, au-delà des vitres, 
sur la voie ferrée, au-delà de ces rails qui laminent le pays dans son entier, 
on se laisse aller à contempler le territoire dont on a une vue lointaine, 
mystérieuse. L’homme dans cette distance y a moins sa trace, son emprise, 
on voit réellement ce que ce pays, cette histoire a à nous raconter ; il n’y 
a pas le long de la route tous ces panneaux indicateurs comme autant de 
présentateurs télé qui nous épargnent le mystère, muselant nos esprits avec 
un sourire poli, bienveillants comme des aires de repos. Le train, le cinéma est 
sur des rails, il est une créature qui se déplace et a avalé comme la baleine de 
la légende une légion de rêveurs. Dans les wagons des femmes, des hommes, 
les bras se balançant au doux rythme des cahots, croisant par hasard le 
regard d’une inconnue, d’un inconnu. On change de wagon, on remonte les 
voitures et il y a tous ces visages, on ne connaît personne. Pourquoi est-on 
là ? On doit aller quelque part, on le fait plus vite. Nous sommes démunis 
et tout pourrait recommencer, étrangers rassemblés pour un même voyage, 
regardant défiler les images. Dimanche, il faudra emmener ses bagages 
dans la Grande Salle, ses bagages habituels : un thermos, une couverture. 
Soit on tient, soit on se laisse bercer, comme James Stewart dans L’Odyssée 
de Charles Lindbergh, par le ronflement du moteur, le ronflement de la 
pellicule chaude qui crépite comme les étincelles surgissant des roues sous 
le wagon. Nos yeux se ferment, se rouvrent et le paysage n’est plus le même 
: le conducteur a changé, c’était d’abord Fleischer, puis Kawalerowicz, par la 
suite Frankenheimer, Mann et enfin Hiller. Cinq films, cinq voyages dans les 
profondeurs d’un tunnel, les ténèbres. Et au bout du tunnel, bien sûr, n’est-
ce pas, on voit la lumière, on voit la lumière se lever sur La Rochelle, tout est 
immobile, quelques mouettes et des nuages rosâtres, nous sommes arrivés à 
destination. Terminus, allez, c’est le terminus, mais il reste les portes béantes 
de La Coursive derrière, le tunnel est toujours là. Mais nous n’y sommes pas 
encore, et le voyage n’est pas fini.

Benjamin Hameury

Début de la Nuit blanche « Trains de nuit » le dimanche 7 juillet à 20h15

NUIT NOIRE

OÙ EST CHARLIE (CHAPLIN) ? 
James Stewart 
David Hemmings
Marilyn Monroe
Clark Gable
Vivien Leigh
Paul Newman
Elizabeth Taylor
Humphrey Bogart
Audrey Hepburn

Ingrid Bergman
Jodie Foster
Lana Turner
Kim Novak
Julie Christie 
Laurence Olivier
Mark Frechette
Daria Halprin
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JEU CONCOURS N°4 en partenariat avec 
Gagnez 20 DVD de La Prophétie des grenouilles de Jacques-Rémi Girerd 
en répondant à la question suivante :

• Qui fait la voix-off de la série C’est Bon du studio Folimage 

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



The Centrifuge Brain Project de Till Nowak  

7 FILMS POUR LE 7e ART
Crossing Borders / À la frontière, c’est un programme européen de sept films courts, 
proposés par l’Agence du court-métrage. C’est une séance exceptionnelle, d’une 
richesse et d’une diversité rare. Sept chemins différents qui renouvellent le genre, 
en créant de nouveaux, dépassent la fameuse frontière oppressante que le cinéma 
ne saurait conserver. Il est bien connu que l’art est rebelle, qu’il ne supporte pas la 
contrainte, s’amuse à la dépasser et à jouer avec. Petit tour d’horizon: Le premier, Il 
Capo, est dirigé par une sorte de chef d’orchestre mécanicien et patron de chantier, un 
hybride fabuleux qui envoute en dirigeant son œuvre et en nous faisant voler dans les 
montagnes. The Pub est un film d’animation dans lequel l’encre de la plume s’amuse à 
déformer les corps. Les humains y sont des animaux, à moins que cela ne soit l’inverse, 
tant les crises de délires et d’hallucinations sont permanentes. Comme une sorte de 
réécriture d’Alice au pays des Merveilles, sauf que nous sommes loin des merveilles 
dans ce pub anglais noir et glauque. Et si c’est trop sombre pour vous, Oh Willy... est 
le court-métrage qu’il vous faut : primé à plus d’une quarantaine de festivals, c’est en 
effet une œuvre qui ne manque pas de matière, car tout est fait en mousse. C’est léger 
mais profond, c’est riche et dense, c’est impressionnant. Un voyage délirant d’un jeune 
homme peureux qui se retrouve face à un village de nudistes ou face au véritable Yéti. 
Pas de limite on vous dit... The streets of the invisible, viendra rajouter une couche : un 
court métrage tourné exclusivement à base d’image de Google Maps. La caméra se 

Septième Ciel de Andreas Dresen The Capsule de Athina Rachel Tsangari  

Scheherazade de Florence Miailhe

TROISIÈME ÂGE, SEPTIÈME CIEL BIENVENUE !
En dépeignant une histoire d’amour passionnée entre deux personnes ayant 
dépassé la cinquantaine depuis longtemps, Andreas Dresen relève le défi de ne 
jamais tomber dans la compassion ni dans le misérabilisme. C’est l’histoire d’Inge, 
jeune retraitée habitant la banlieue de Berlin et mariée depuis plus de trente ans 
avec Werner, homme routinier passionné de locomotives. Pour arrondir ses fins de 
mois elle réalise quelques travaux de couture et c’est comme cela qu’elle rencontre 
Karl, client de seize ans son ainé. Le coup de foudre est immédiat. Andreas Dresen 
s’empare avec tact du sujet difficile de la sexualité et de l’amour au troisième âge. 
Pour mieux cerner ces personnages, il préfère s’effacer derrière une mise en scène 
épurée et laisse une grande liberté de ton à ses acteurs, le film étant principalement 
composé d’improvisation. Le parti pris naturaliste de Dresen révèle paradoxalement 
la grâce de ses personnages et dévoile la naissance et la pureté de cette idylle si 
particulière. En une heure et demi, le réalisateur allemand dynamite tous les préjugés 
«  jeunistes  ». Oui, on peut s’aimer passé un certain âge, oui, les scènes d’amour 
peuvent être sensuelles et surtout, non, la vieillesse n’est pas toujours un naufrage. 
Rarement au cinéma, a été montré aussi justement et avec autant de simplicité 
l’essence même de l’amour : les non-dits. Et n’oublions pas la performance incroyable 
des acteurs et tout particulièrement l’excellente Ursula Werner dans le rôle d’Inge. 

Pierre-Louis Gouriou

Dernière projection le samedi 6 juillet à 19h45 / Dragon 2

Bienvenue dans cette demeure des Cyclades où les meubles font germer de 
jeunes filles angéliques qui doivent apprendre à devenir femme. Bienvenue dans 
une véritable antre aux connotations mythologiques où hydre à quatre têtes 
et méduses se côtoient. Bienvenue dans un véritable objet d’art ! The Capsule 
est le fruit du marriage entre la mode, les beaux-arts et le cinéma, provoquant 
ainsi une esthétique prodigieuse. On reste ébahit face à cet ovni artistique qui 
utilise avec adresse les ralentis, les incrustations picturales ainsi que les effets 
spéciaux. Par une maîtrise d’un cadre précis, d’un son travaillé (voir quelques fois 
osé et expérimental) ces effets dégagent à la fois un sentiment de rigidité et une 
virginité désinvolte. On ne sera pas étonné de retrouver ainsi quelques références 
aux travaux d’Aleksandra Waliszewskaune comme cette jeune fille étripée, une 
chèvre portant un chignon ou un nombril avalant un œuf de caille. On y découvre 
aussi les véritables beautés que sont  Ariane Labed, Clémence Poésy ou  Isolda 
Dychauk. Les costumes, quant à eux, ont une place prépondérante dans le film. 
Véritables pièces de hautes coutures, conçues par des designers avant-gardistes 
comme Sandra Backlund, Bordelle ou Ying Gao, les vêtements représentent petit à 
petit l’ « encapsulage » des ces êtres purs qui les mène vers un apprentissage de la 
discipline du désir et de la disparation totale. 

Kevin Le Dortz

Dernière projection le samedi 6 juillet à 20h15 / Salle bleue

mouve dans la photo, quelques fois s’autorise une fameuse « Street View », et nous voici 
lancé dans une course poursuite dans les rues de San Francisco ou de Paris, seulement 
grâce à la photo et au son. Du génie. Mais si vous préférez quelque chose de plus fluide, 
plus animé, vous vous régalerez de Aalterate, où une femme dans le coma tombe dans 
un imaginaire délirant : son corps commence alors à s’altérer, et le dessin procède à 
une exploration du corps humain par sa fluidité remarquable. Le cinéma d’animation 
nous prouve encore une fois comment il peut être beau et grave. Mais l’avenir du 
court-métrage peut aussi se trouver dans son engagement politique: Killing the 
Chickens to scare the monkeys vous donnera des sueurs froides dans sa dénonciation 
du régime totalitaire chinois : l’exécution d’une dizaine de condamnés à morts par le 
régime, filmés dans une terrible lenteur.  Dans une note plus légère, The Centrifuge 
Brain Project excelle dans l’art du docufiction, genre cinématographique désopilant 
où de grands spécialistes vous expliqueront de façon très sérieuse les projets les plus 
improbables, déclenchant l’hilarité générale dans la salle. Le cinéma peut encore nous 
surprendre. Et pourquoi aller voir un film alors qu’on peut en voir sept? Qu’on peut 
rire, s’émouvoir, être impressionné, surpris, fasciné et apeuré, le tout en 1H21? Voici un 
concentré de modernité, qui vous portera de l’autre côté de la frontière, au-delà de la 
limite, là où se trouve l’aventure, le danger, et le plaisir.

Gaétan Ranson
Dernière projection le vendredi 5 juillet à 19h45 / Dragon 3

Entretien avec José Luis Guerin

Dans Guest, Chantal Akerman dit « Il n’a y a pas 
de différence entre le documentaire et la fiction. » 
Adhérez-vous totalement à cette affirmation ?

Ma filmographie se divise entre les films pairs qui 
sont des documentaires et les films impairs qui sont 
des fictions. Cadrer, c’est une opération subjective de 
réélaboration. Faire le montage, choisir un plan de 
la même manière. Que ce soit dans la fiction ou dans 
le documentaire, ce qui m’intéresse c’est la notion de 
personnage. Même si ce sont des personnes réelles, c’est 
un choix de sélectionner une phrase en particulier, un 
moment et pas un autre. Tu dois créer un personnage, 
le caractériser, créer une vraisemblance. On peut trouver 
quelqu’un qui va donner beaucoup de perspectives 
de lui-même et le cinéma est justement un art de la 
synthèse. Le plus important pour moi, c’est de trouver 
comment établir une liaison entre la personne que je 
filme et le spectateur.

Comment se fait justement ce choix des personnes 
que vous allez filmer ?

Dans un film documentaire, le choix de la personne 
qu’on va filmer est l’opération la plus importante, bien 
plus qu’en fiction, car elle ne va pas être seulement une 
présence, un être face à la caméra mais à la fois l’acteur, 
le scénariste, le dialoguiste, il apporte avec lui une 
façon de parler. Ce qui compte, ce n’est pas seulement 
sa capacité photogénique, c’est surtout sa capacité 
emblématique, ses paroles. Pour En construcción, j’ai 
fait l’expérience de « vivre avec » les ouvrier pendant 
deux ans qui m’a permise d’arriver à une grande 
intimité avec eux. Guest, au contraire est filmé dans une 
situation d’urgence, plus éphémère. Je compare souvent 
cette démarche à celle de faire un dessin en un seul 
trait sans lever le crayon, comme Picasso ou Matisse. 
Je considère de plus en plus le cinéma comme un art du 
portrait. C’est  pour cela que je m’intéresse aux gens qui 
font des portraits dans la rue.

Vous considérez-vous comme un portraitiste ?

Oui. Le film portrait est un genre, Andy Warhol 
ou Alain Cavalier en ont fait. Mais je ne pense pas 
autant le portrait en tant que genre qu’en tant que 
matière à travailler. Je me rends compte que j’oublie 
les histoires, l’argument mais ce qui me reste, ce sont 
des gestes, des expressions, des regards, d’un moment 
qui recèle l’émotion et c’est ce qui lie le cinéma et le 
portrait. C’est un héritage de la peinture qui m’intéresse 
énormément : être frappé, bouleversé par un geste, une 
qualité humaine. Dans les dessins mythologiques ou 
bibliques de Rembrandt, ce qui est frappant, c’est sa 
qualité de capture du geste, sa capacité à rendre compte 
de l’émotion par le geste.

Est-ce que l’image peut venir combler le vide 
de la page blanche, le manque de l’écrivain et se 
substituer à l’écriture ?

Le cinéma est une écriture. Le spectateur doit être un 
lecteur. Il ne doit pas être passif et doit lire avec nous 
le film sinon, il est seulement un consommateur. La 
page blanche, présente dans beaucoup de mes films, 
est là autant pour écrire que pour imaginer l’image. 
C’est un écran. On peut écrire avec des mots ou rêver 
les images qu’on va voir. Et la meilleure image est celle 
qu’on s’imagine car tout est possible encore. Le vent 
fait tourner les pages, apportant un élément que je 
ne contrôle pas et c’est un peu une métaphore de ma 

façon de travailler. On contrôle mais tout en s’ouvrant à 
l’aléatoire. Par exemple, pour Dans la ville de Sylvia, j’ai 
écrit les dialogues, j’ai fais des répétitions mais j’ai filmé 
près d’un tramway qui fait son itinéraire quotidien et 
je ne savais jamais quand il allait passer, comment cela 
allait altérer la lumière, surgir dans le plan et changer 
complètement l’image. Si on contrôle tout, il n’y a pas 
de place pour la révélation. Or, pour moi, le cinéma est 
une expérience liée à la révélation. Je dois accéder à une 
autre réalité que je ne connais pas. Si je connais d’avance 
le film que je vais faire, je perds le désir de le faire.

Est-ce que, pour vous, le cinéma est organique, 
vivant, épidermique  ? Quelles sont ces ombres 
omniprésentes dans vos films ?

L’ombre est une synecdoque du cinéma. Mes premiers 
films sont des rêveries avec les ombres. Quand on est 
enfant, on a cette capacité à imaginer les images. Tous 
les cinéastes sont des enfants. Le cinéma est toujours lié 
à l’enfance. Serge Daney avait une très belle théorie : 
il disait que, en général, tous les cinéastes ont eu un 
premier contact avec le cinéma très traumatique, une 
expérience d’horreur, de peur. Une première expérience 
de cinéma, c’est un choc. Et la guérison de cette blessure 
ne peut venir qu’avec d’autres films. 

Alors le cinéma a une fonction thérapeutique ?

Oui. Dans Recuerdo de una mañana, j’avais la possibilité 
de faire un film sans sortir de chez moi. J’étais traumatisé 
par le suicide de mon voisin. C’était très dur de passer 
tous les jours dans ma rue et de voir cette blessure qui 
est restée sur le trottoir, près de la fontaine, à la surface. 
On évoquait cette blessure chaque jour. Parler avec 
les voisins a permis une sorte de sociabilisation de la 
douleur, une rencontre entre nous, les vivants.

Le Festival se terminera avec la Nuit Blanche « Trains 
de nuit ». Pensez-vous, comme François Truffaut que 
« les films sont comme des trains dans la nuit » ?

Oui. Un film est un trajet dans l’espace et dans le temps, 
comme un train. Tous les cinéphiles sont toujours séduits 
par les fenêtres des trains, cet écran. Le mécanisme 
d’une locomotive est très proche d’une caméra. 

Propos recueillis par Hélène Gaudu et Aliénor Pinta

Entretien avec Florence Miailhe

Vos films en peinture animée se caractérisent par 
des supports très variés. Vous travaillez sur papier, 
sur verre, sur sable. Quelles sont les différentes 
techniques que vous utilisez ?

Je parlerais plus de film peint ou dessiné que de peinture 
animée même si, bien sûr, on est dans le domaine de la 
couleur. J’ai commencé avec du pastel sec sur papier. On 
procède par recouvrement, ce sont comme des strates 
de matière qui vont se superposer les unes aux autres. Et 
le pastel amène petit à petit des couleurs, une matière 
qui n’est pas forcément attendue. La matière ne fait pas 
forcément ce que vous attendez et on la dirige tout en 
se laissant guidé par elle qui se forme en même tps que 
se forme le film. Mais j’ai arrêté parce que ça faisait trop 
de poussières nocives (bleu de cyanure, blanc de zinc…) 
Avec la peinture à l’huile sur verre (certains passages 
de Matière à rêver qui mélange toutes les techniques 
et de Conte de quartier), au contraire, on efface et on 
recommence et tout disparaît au fur et à mesure du 
film. C’est un mélange qui glisse mal  ; on lutte pour 
trouver cette matière, elle n’arrive pas toute seule. J’ai 
réalisé Les Oiseaux blancs, les oiseaux noirs pour un 
documentaire sur Tierno Bokar, enseignant d’une école 
coranique avait l’habitude de dessiner des choses dans 
le sable, donc  j’ai utilisé du sable et des pigments. C’est 

toujours la même matière qui se déplace sur le banc-
titre. Mais ce sont surtout les différents thèmes que j’ai 
abordés, les différentes façons dont j’ai voulu faire un 
film qui ont orienté mes choix de matière. Et le point 
commun de tous mes films, ce n’est pas tant le fait qu’ils 
soient en peinture animée, que la méthode d’animation 
utilisée : l’animation directe sous caméra

Faites-vous souvent des croquis sur le vif, en 
préparation, comme pour Hammam ?

Tous les films se préparent. Je navigue entre des films 
qui sont issus des contes, de légendes ou de mythes et 
des films sur une réalité, comme des portraits de lieu si 
on reprend des termes de peinture comme Hammam, 
Au premier dimanche d’août ou Conte de quartier 
qui est ancré sur la réalité du XXIIIe arrondissement de 
Paris, entre démolition et construction et pour lequel 
j’ai fait quelques croquis et des photos. Les croquis me 
donnent déjà une certaine distance avec la réalité, un 
peu comme un réalisateur qui prend des notes.

D’où viennent vos prises de son ? Comment travaillez-
vous la matière sonore ?

Ce travail a été particulier pour les films qui seraient 
plus des documentaires animés. Pour Hammam, mon 
premier film, j’aurai voulu enregistrer directement au 
hammam  - comme ce que j’ai fait plus tard pour Conte 
de quartier – mais c’était trop humide, trop compliqué. 
Alors, pour essayer de reconstituer une conversation de 
femmes entre elles, j’ai invité une vingtaines de copines 
à la maison, on a bu du thé et on a parlé de nos enfants, 
de nos maris et je me suis servi de cela. Je voulais qu’au 
fur et à mesure qu’on pénètre dans le hammam, on se 
rapproche de conversations de plus en plus intimes.

Pour Au premier dimanche d’août,  j’ai fait les prises 
de son en même tps que je faisais les croquis pour que 
l’image corresponde à ce qu’on entend dans le bal. L’idée 
de ce film était d’avoir comme un regard qui parcourait 
le bal et d’avoir la même sensation avec les oreilles. 
Comme une oreille indiscrète qui attrape des bouts de 

conversation. Mais, temporellement, on est dans le faux 
car on a fait un travail de compression du son. Le bal est 
reconstitué pour qu’on ait cette illusion d’un son qui est 
réel alors qu’il est complètement retravaillé.

Vous venez de la peinture. Pourquoi être passée à 
l’animation ?

Si je me place par rapport à la peinture, pour moi, le 
mouvement s’invente de la même manière. L’animation 
permet d’avoir avec la réalité le même rapport que la 
peinture. Je n’essaye pas d’être réaliste, je transpose 
la réalité et, dans cette transposition, on touche à 
quelque chose de la réalité, des corps, de la peau, de 
la texture, de la matière, qui est celle du cinéma, de 
l’animation, de la peinture. On voit le mouvement qui 
s’inscrit dans la matière. Si on regarde une peinture ou 
un film, il y a deux histoires : celle qu’on voit sur le 
tableau ou l’écran et celle de la matière, qui a sa propre 
histoire. J’aime quand la matière raconte autre chose 
que ce qui est dit à l’image.

Quelles sont vos affinités artistiques avec Gian Luigi 
Toccafondo, Caroline Leaf ou Georges Schwizgebel ?

C’est Caroline Leaf qui m’a donné envie de faire de 
l’animation et m’a inspiré dans mes choix. J’admire 
beaucoup sa façon de traverser les espaces, de passer 
d’un endroit à l’autre avec un mouvement qui s’invente 
pour donner un langage qui est propre à l’animation. 
On est sur unê tête, elle se transforme, on est dans des 
pieds. Chez Toccafondo, c’est la tâche de couleur qui va 
dominer et qui prendre son espace, ce sont des couleurs 
qu’on va suivre. Ce  qui est formidable en animation, c’est 
de faire des choses qu’on ne peut pas faire autrement, 
d’inventer un langage cinématographique. C’est en 
cela que c’est de la peinture. Parce que le mouvement 
s’invente dans le film et invente une narration qui tient 
compte de la couleur et de la peinture.

Propos recueillis par Aliénor Pinta

MATIÈRES À RÊVER

DÉSIR D’IMAGES

José Luis Guerin

The Pub de Joseph Pierce Il Capo de Yuri Ancarani 


