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LONGS METRAGES

16 €T35 MM
SALLES OLYMPIA

JOURNEES JAMES IVORY

James Ivory est né en 1930 a Berkeley en Californie.
En 1957, il produit, dirige et photographie un film de
30 minutes montrant la fagon dont les peintres ont vu
Venise a travers les siécles (Venice, Theme and
Variations, 1957). C’est encore en 16 mm qu'il tourne
deux autres documentaires : The Sword and the Flute
et The Delhi Way (1963). En Inde, influencé par
Satyajit Ray et associé a Ismail Merchant, il dirige

son premier long métrage : The Householder (1963),
qui sera suivi par Shakespeare Wallah (1965),

The Guru (1969), Bombay Talkie (1970), Adventures
of a brown man in search of civilization (1971, 16 mm,
portrait d’un écrivain non conformiste de 72 ans).
Puis il met en scéne Savages (1972), The Wild Party
(1975) et Autobiographie d’une princesse (1975)

aux Etats-Unis.

The Householder

Mise en scéne : James Ivory.

Scénario : Ruth Prawar Jhabvala, d’aprés son propre
roman.

Images : Subrata Mitra.

Montage : Pran Mehra. 5

Musique : Ustad Ali Akbar Khan.

Musique Incidental : Jyotirendera Moitra, Vanraj Bhatia.
Production : Ismail Merchant.

Distribution en Angleterre : Contemporary Films.

35 mm. Noir et Blanc. 1 h 40. 1963. Inédit. V.O.
Interprétation : Shashi Kapoor, Leela Naidu,

Durga Khote, Hariendernath Chattopadaya, Pro Sen,
Romesh Thappar, Indu Lele.

En attendant le mariage d’'un ami, Prem, un jeune
instituteur, va trouver le fiancé, épouvanté a l'idée
d’assumer ses nouvelles responsabilités... Prem, en
utilisant comme exemple sa propre expérience,

va essayer d’expliquer a son ami, en lui racontant
sa vie, qu'il n'y a pas de raison a son désespoir...

Shakespeare Wallah

Mise en scéne : James Ivory.

Scénario : R. Prawer Jhabvala et James Ivory.
Images : Subrata Mitra.

Montage : Amit Bose.

Musique : Satyajit Ray.

Production : Ismail Merchant.

Distribution en France :

35 mm. Noir et Blanc. 2 h 05. 1965. V.O.S.T.F.
Interprétation : Felicity Kendal, Laura Liddell,
Shashi Kapoor, Geoffrey Kendal, Madhur Jaffrey,
Utpal Dutt, Jim Tytler.

Monsieur et Madame Buckingham, créateurs d'une
troupe d’acteurs jouant Shakespeare aux Indes,
voyagent pendant des années accompagnés de leur
fille Lizzie, d’un vieil acteur anglais Bobby et de

plusieurs acteurs italient. Un jour, ils rencontrent

un jeune homme, Sanju, qui tombe amoureux de Lizzie.
Mais la vie de théatre pose des problémes a Sanju
qui, malgré son grand amour pour Lizzie, ne parvient
pas a s’adapter a ce monde. Le bonheur du jeune
couple en souffre.

Remarqué au Festival d’'Hyéres, “Shakespeare Wallah”
a été le premier film du tandem Merchant-lvory,

4 avoir connu un succes international. On parle de
Renoir et du Cukor a propos des qualités du style

de James lvory.

Le Guru (The Guru)

Mise en scéne : James Ivory.

Scénario : Ruth Prawer Jhabvala et James Ivory.
Images : Subrata Mitra.

Montage : Prabhakar Supare.

Musique : Ustad Vilayat Khan.

Producteur : Ismail Merchant.

Distribution en France : 20th Century Fox.
35 mm. Couleurs. 1 h 52. 1969. V.O.S.T.F.
Interprétation : Utpal Dutt, Michael York, Rita
Tushingham, Aparna Sen, Madhur Jaffrey,
Zohra Seghal, Barry Foster, Ismail Merchant.

Un jeune musicien pop de nationalité britannique,
Tom Pickle, arrive aux Indes afin de s’initier au sitar
sous la direction d'un musicien réputé, Ustad Khan.
Or, pour Ustad Khan, I'apprentissage du sitar est
indissociable de la pratique d’une philosophie
religieuse. Mais les pensées de guru de Khan, bien
qu’elles aient profité a d’autres jeunes européens,
ne s’adaptent pas trés bien a la philosophie de vie
trés personnelle de Tom Pickle...

Bombay Talkie

Mise en scéne : James Ivory.

Scénario : Ruth Prawer Jhavala et James Ivory,
d’aprés une histoire de R.P. Jhabvala.

Images : Subrata Mitra.

Montage : David Gladwell.

Musique : Shankar Jaikishan.

Lyriques : Hasrat Jaipuri.

Chansons chantées par : Asha Bhonsle, Kishore
Kumar, Mohamed Rafi.

Producteur : Ismail Merchant.

Distribution en Angleterre : Contemporary Films.
35 mm. Couleurs. 1 h 45. 1970. V.O.
Interprétation : Shashi Kapoor, Jennifer Kendal,
Zia Mohyeddin, Aparna Sen, Utpal Dutt, Nadira,
Pincho Kapoor, Helen, Usha lyer.

Lucia Lane, écrivain américain qui visite les Indes

a la recherche des nouvelles idées, se trouve mélée

a une compagnie cinématographique de Bombay

et se sent simultanément attirée par le jeune premier
et par le scénariste. Trés vite fatiguée du scénariste,



Lucia se lance dans une liaison passionnée avec le
jeune premier, ce qui provoque la jalousie de I'épouse
de ce dernier...

Savages

Mise en scéne : James Ivory.

Scénario : George Swift Trow et Michael O’'Donoghue
d’aprés une idée de James Ivory.

Images : Walter Lassally.

Montage : Kent McKinney.

Musique : Joe Raposo.

Producteur : Ismail Merchant.

35 mm. Couleurs. 1 h 47. 1972. V.O.S.T.F.
Interprétation : Louis Stadlen, Anne Francine,

Thayer David, Susie Blakely, Russ Thacker, Salome
Jens, Margaret Brewster, Ultra Violet, Sam Waterson,
Kathleen Widdoes.

Savages est le premier film de James lvory dont
l'action se situe aux Etats-Unis. C’est une allégorie
qui retrace la naissance et la mort d’une civilisation.
Une ceuvre étrange et puissante qui se situe entre
Renoir et Bunuel.

Autobiographie d’une Princesse
(Autobiography of a Princess)

Mise en scéne : James Ivory.

Scénario : Ruth Prawer Jhabvala.

Images : Walter Lassally.

Montage : Humphrey Dixon.

Musique : Vic Flick.

Producteur : Ismail Merchant.

Distribution en France : Jacques Robert (Capital Films).
16 mm. Couleurs. 1 h. 1975. V.O.S.T.F.

Interprétation : James Mason, Madhur Jaffrey,

Keith Varnier.

L'Inde Royale, pays des riches maharadjahs a la
puissance immense et a la splendeur inégalée, est
maintenant une légende. Il y eut une époque ou un
héritage royal assurait de nombreux priviléges.
L'ascension au pouvoir de Indira Gandhi et de la
politique d’égalité détruisit la puissance des
mabharadjahs et permit a I'lnde de s’ouvrir (en bien
ou en mal) au progreés.

In “Catalogue du Festival de Paris”.

The Wild Party

Mise en scéne : James Ivory.

Scénario : Walter Marks d’aprés le poéme narratif
de Joseph Moncure March.

Images : Walter Lassally.

Montage : Kent McKinney.

Musique : Larry Rosenthal.

Direction des séquences musicales : Patricia Birch.
Chansons originales : Walter Marks.

Production : Ismail Merchant.

35 mm. Couleurs. 1 h 40. 1975. V.O.S.T.F.

Interprétation : James Coco, Raquel Welch, Perry King,
Tiffany Bolling, David Burkes, Annette Ferra,

Royal Dano.

N.B. Le film est présenté dans sa version intégrale
avec le montage original.

1929. Hollywood, une année de mutation pour le
cinéma. Jolly Grimm, célébre acteur du muet

et son amie Gueenie, s’apprétent a donner une trés
grande réception ol sera présenté le dernier film

de Jolly, produit par lui-méme. Soirée trés importante,
ou est convié le tout Hollywood dont Jolly guettera
les moindres réactions pendant la projection.

Jolly connait des difficultés face au cinéma parlant
récemment apparu. Mais au cours de la soirée,

les invités et les hotes se disséminent dans la
somptueuse demeure de Jolly, boivent, dansent dans

une étroite intimité qui provoquera jalousies et drames.

UNE AUTRE AMERIQUE

Legacy

Mise en scéne : Karen Arthur.

Scénario : Joan Hotchkis.

Images : John Bailey.

Montage : Carol Littleton.

Musique : Roger Kellaway.

Producteur : Karen Arthur.

Distribution en France :

35 mm. Couleurs. 1 h 30. 1974. V.O.S.T.F.
Interprétation : Joan Hotchkis, George McDaniel,
Sean Allen, Dixie Lee, Richard Bradford lll, Sarah
Hotchkis.

Legacy est la description d'une journée dans une vie,
ou une vie concentrée en une journée, de Madame
Hapgood, pilier d’'une certaine bourgeoisie américaine.
Le film repose presque exclusivement sur
I'acrobatique monologue joué par Joan Hotchkis.
Réalisé avec un budget minime, tourné entiérement
dans des décors naturels ou des intérieurs prétés

par des amis, Legacy est une ceuvre fascinante qui
révele un nouvel auteur du cinéma américain.

Karen Arthur est née en 1941. Elle fut d’abord
danseuse et chorégraphe avant de devenir chanteuse
et actrice. Elle a tenu des premiers réles dans
plusieurs comédies musicales a Broadway (Sweet
Charity, Irma la Douce, Funny Girl). On la voit au
cinéma dans Virages de James Goldstone et Guide
pour un mari volage de Gene Kelly.

A réalisé plusieurs courts métrages avant Legacy.

Récompenses : Prix du meilleur premier film et

Prix de la FIPRESCI au Festival de Locarno (1975).

Prix Josef von Sternberg au Festival de Mannheim (1975).
Médaille d’argent au Festival de Chicago (1975).

Faits ’'un pour Pautre (Made for each other)

Mise en scéne : Robert B. Bean.

Scénario : Renée Taylor, Joseph Bologna.

Images : William Storz.

Montage : Sonny Mele.

Musique : Trade Martin.

Producteur : Roy Townshend.

Distribution en France : 20th Century Fox. V.O.S.T.F.
35 mm. Couleurs. 1 h 44. 1971.

Interprétation : Renée Taylor, Joseph Bologna,
Paul Sorvino, Olympia Dukakis, Helen Verbit, Louis
Zorich.

Dans un contexte familial juif, la touchante histoire
d’amour entre Pandora Gold et Gig Pinimba dans une
New York aussi insolite que belle. Un remarquable duo
d’acteurs-scénaristes qui fera la joie des amateurs

de cinéma américain.



Emma

Mise en scéne : Jean-Pierre Mahot.

Scénario et production : Jean-Pierre Mahot.
Images : Seymour Linden.

Montage : Rose Rosenblat.

Musique : Laurie Spiegel.

16 mm. Couleurs. 1 h 30. 1975. Inédit. V.O.S.T.F.
Interprétation : Emma Rossi, Bob Gabriel, Paulina
Weber, Paul Albert, Ken Ricciardi.

Emma est I'histoire d’une femme américaine de 45 ans
qui a tué son enfant anormal. Le film retrace la prise
de conscience de cette Américaine de classe sociale
moyenne face au probléeme de I'euthanasie.

Jean-Pierre Mahot de la Quarantonnais est né a Paris
le 7 ao(t 1946. Aprés sa licence en mathématiques,

il part pour New York ou il fait des études de cinéma
ala New York University. Plusieurs courts métrages :
Rond de jambe, La femme juive, Narcisse.

Emma est son premier long métrage.

Gimme Shelter

Mise en scéne : David Maysles, Albert Maysles et
Charlotte Zwerin.

Images : Peter Adair, Baird Bryant, Joan Churchill,
Ron Dorman, Robert Elfstrom, Elliott Erwitt, Bob Fiori,
Adam Giffard, William Kaplan, Kelvin Keating, Stephen
Lighthill, George Lucas, Jim Moody, Jack Newman,
Pekke Niemela, Robert Primes, Eric Saarinen,

Peter Smokler, Paul Ryan, Coulter Watt, Gary Weiss,
Bill Yarrus, David Maysles et Albert Maysles.

Montage : Ellen Gifford, Robert Farren, Joanne Burkle,
Kent McKinney.

35 mm. Couleurs. 1 h 30. 1970. V.O.S.T.F.

Avec la participation de : Les Rolling Stones, Ike et
Tina Turner, Jefferson Airplane, etc.

Le tour des Rolling Stones a travers les Etats-Unis
vu, analysé et discuté par eux-mémes. Un festival de
Pop Music comme rarement il nous a été donné de
voir au cinéma.

Une approche assez personnelle du “cinéma direct”.

Les fréres Maysles sont nés a Boston, d'une meére
institutrice et d’'un pére employé des postes. lls ont
grandi a Brooklyn ou ils ont fait leurs études.

lls ont débuté séparément dans le cinéma : David
comme assistant de deux films de Marilyn Monroe
(Bus Stop et Le prince et la danseuse) ; Albert en
tournant en Russie un film sur la médecine mentale.
Les deux fréeres commencent a tourner en équipe
en 1957.

Leurs films (en collaboration avec Charlotte Zwerin) :
Les Beattles en Union Soviétique, With love from
Truman, Une visite a Truman Capote, Meet Marion
Brando, Gimme Shelter.

Cette année a Cannes, les deux freres Maysles ont
présenté Les jardins gris.

Quand meurent les légendes
(When the legends die)

Mise en scéne : Stuart Millar.

Scénario : Robert Dozier, d’aprés un roman de Hal
Borland.

Images : Richard H. Kline.

Montage : Louis San Andres.

Musique : Glenn Paxton.

Producteur : Stuart Millar.

Distribution en France : 20th Century Fox.

35 mm. Couleurs. 1 h 45, 1972. V.O.S.T.F.
Interprétation : Richard Widmark, Frederic Forrest,
Tillman Box, Luana Anders, Vito Scotti, John War Eagle,
John Cruber.

Un enfant indien, Utah, Tom Black Bull, vit en solitaire
dans les Montagnes Rocheuses du Colorado.
Orphelin, son seul compagnon est un ours qu'il
appelle son “frére”. Contraint a intégrer la
“civilisation,, Tom doit abandonner I'ours des
montagnes et grandit en cultivant son amour pour les
animaux. Un jour, remarqué par une ancienne vedette
de rodéo, Red Dillon, qui le prend sous sa protection,
Tom va devenir lui aussi un champion, mais le
véritable bonheur il ne le retrouvera qu’aupres de
cette terre ou il passa son enfance.

Stuart Millar est né a New York en 1929. Producteur
de films aussi connus que La Maison des otages et
La Loi du Seigneur, de William Wyler, et Little Big
Man, d’Arthur Penn, Stuart Millar vient de réaliser son
deuxiéme long métrage, Une Bible et un Fusil, avec
John Wayne et Katherine Hepburn.

Ciao! Manhattan

Mise en scéne : John Palmer, David Weisman.
Scénario : John Palmer, David Weisman.

Images : John Palmer, Kjell Rostad.

Montage : Robert Farnen.

Musique et chansons : John Phillips, Kim Fowley,

Skip Battin, Richie Havens, Kim Milford.

Producteurs : Robert Margouleff, David Weisman.
Distribution en France : Les Grands Films Classiques.
35 mm. Couleurs et Noir et Blanc. 1 h 32. 1972. Inédit.
Interprétation : Edie Sedgwick, Wesley Hayes,

Isabel Jewell, Geoff Briggs, Paul America, Jane Holzer,
Viva, Roger Vadim, Christian Marquand, Allen Ginsberg.

La grande gageure de John Palmer et David Weisman
est d’avoir intégré a I'histoire la pellicule tournée

dans les années 60 autour d’Edie Sedgwick et de la
Factory d’Andy Wahrol.

A travers le portrait d’Edie Sedgwick, qui devait mourir
quelques mois plus tard, les metteurs en scéne
suggérent a la “Borges” que “la vérité spirituelle est
plus importante que les faits réels”.

La corruption, I'ordre et la violence (The Glass
house)

Mise ne scéne : Tom Gries

Scénario : Truman Capote, Wyatt Cooper, T. Keenan
Wynn

Images : Jules Brenner

Musique : Willy Goldenberg

Distribution en France : Albina Productions

35 mm - couleurs - 1 h 30 - 1971

Interprétation : Alan Alda, Vic Morrow, Clu Gulagher,
Billy Dee Williams.

Un intellectuel condamné a un an de réclusion pour
homicide involontaire, se trouve aux prises avec la
corruption, I'ordre et la violence dans une prison
ameéricaine.

Tom Gries, 'auteur du célébre Will Penny, le solitaire,
affirme son incontestable talent en changeant de
registre dans un film écrit par I'auteur de De sang
froid, Truman Capote.

Helter Skelter, le dernier film de Tom Gries, relatant
I’'assassinat de Sharon Tate et de ses amis par la
bande de Charles Manson, a été I'un des événements,
cette année, a Cannes, dans le cadre du vrai festival,
c'est-a-dire, le Marché du Film.

Casual relations

Mise en scéne : Mark Rappaport.

Scénario : Mark Rappaport.

Images : Mark Rappaport et Alan Raymond.
Montage : Mark Rappaport.

Producteur : Mark Rappaport.

16 mm. Couleurs. 1 h 20. 1973. Inédit.

Interprétation : Sis Smith, Mel Austin, Paula Barra,
Peter Campus, Adrienne Claiborne, Alan Dahl, Julio
Dominguez, Rich La Bonte.

En une quinzaine de séquences, Rappaport interroge
le cinéma, la mythologie du vampire, la fascination
du vide et implique des possibilités de lecture infinies
de son film ol chaque élément peut avoir un rapport
possible avec un autre pour aboutir & une vision
d’ensemble.

On fait un film avec des mots, les mots ont des
significations. Les mots signifient une chose, les
images une autre. Les mots disent que c’est un film
au sujet de I'amour, ou de la violence, ou de I'espoir,
ou du désespoir, ou de beaucoup de choses
différentes.

Film trés remarqué aux Festivals de Pesaro et
d’Edimbourg, Casual relations a obtenu le Grand Prix
de la Critique du Cinéma Différent au dernier Festival
de Toulon (ex aequo avec Mozart in love, du méme
auteur). Mark Rappaport vit a New York.

Casual relations est son premier long métrage.

N.B. Ce film sera présenté en version originale

non sous-titrée.



Bertha Boxcar (Boxcar Bertha)

Mise en scéne : Martin Scorsese.

Scénario : Joyce H. Corrington, John William
Corrington, d’aprés Sister of the road, autobiographie
de Bertha Boxcar Thompson.

Images : John Stephens.

Montage : Buzz Feitshans.

Musique : Gib Guilbeau et Thad Maxwell.

Direction musicale : Herb Cohen.

Producteur : Roger Corman.

35 mm. Couleurs. 1 h 28. 1972. V.O.S.T.F.
Distribution en France : Cinéastes Associés.
Interprétation : Barbara Hershey, David Carradine,
Barry Primus, Bernie Casey, John Carradine, Victor
Argo, David Osterhout.

Vers 1930, en Arkansas, Bertha assiste a la mort
accidentelle de son pére, provoquée par I'inconscience
d’'un employeur tyrannique. Seule dans la vie, Bertha
erre de ville en ville en compagnie d’autres

marginaux : un syndicaliste révolté, un noir, un juif
déraciné... Ce groupe constitue bientét un gang qui va
devenir célebre...

Martin Scorcese, qui vient d’emporter la Palme d’'Or
au dernier Festival de Cannes avec un film mineur,
Taxi Driver, s’est fait connaitre en France avec

ce film remarquable qui annongait déja les qualités
qui allaient faire de lui I'un des plus grands cinéastes
des années 70. A réalisé également Mean Street.

Né pour vaincre (Born to win)

Mise en scéne : Ivan Passer.

Scénario : Ivan Passer et David Scott Milton.

Images : Jack Priestley et Richard Kratine.

Montage : Ralph Rosenbaum.

Musique : William S. Fischer.

Distribution en France : Artistes Associés.

35 mm. Couleurs. 1 h 30. 1971. V.O.S.T.F.
Interprétation : George Segal, Paula Prentiss, Karen
Black, Jay Fletcher, Hector Elizondo, Rogert De Niro,
Sylvia Syms.

“J, et sa femme Veronica forment un couple de jeunes
drogués. Pour pouvoir continuer a se camer,

Veronica quitte “J” et se donne a la prostitution.

“J” prend une maitresse : Parm. Tous deux, en
compagnie d’un ami noir, Billy Dynamite, vivent les
aventures les plus mouvementées pour pouvoir
continuer a se droguer...

Born to win est le premier film américain du tchéque
Ivan Passer, auteur du trés remarqué Eclairage
intime. Passer, plus talentueux mais moins fortuné
.que son compatriote Milos Forman, vient de terminer
un film, Law and Disorder, dont on dit le plus grand
bien.

La Fugue (Night Moves)

Mise en scéne : Arthur Penn.

Scénario : Alan Sharp.

Images : Bruce Surtees, George Jenkins.
Montage : Dede Allen, Stephen A. Rotter.
Musique : Michael Small.

Producteur : Robert M. Sherman.

Distribution en France : Columbia-Warner.

35 mm. Couleurs. 1 h 39. 1975. V.O.S.TF.
Interprétation : Gene Hackman, Jennifer Warren,
Edward Binns, Harris Yulin, Kenneth Mars, Melanie
Griffith, Susan Clark, John Crawford.

Harry Moseby, un “private eye” est engagé par une
starlette, Arlene Iverson, pour trouver sa fille mineure,
Delly, qui s’est enfuie de la maison.

A travers sa quéte-voyage, le détective découvrira
I'amour, la morte et la folie.

Image de I'’Amérique d’aujourd’hui et réflexion
psychologique sur le présent et le passé, La Fugue,
injustement boudé par la critique parisienne, est aussi
un thriller.

Les dialogues, bourrés de références sardoniques
envers I’Amérique et son Histoire (Washington,
Franklin, les meurtres des Kennedy, etc.), sont d’'une
rare intelligence.

Nous sommes tous des voleurs
(Thieves like us)

Mise en scéne : Robert Altman.

Scénario : Calder Willingham, Joan Tewkesbury,
Robert Altman, d’aprés le roman de Edward Anderson.
Images : Jean Boffety.

Montage : Lou Lombardo.

Musique :

Producteur : Jerry Bick.

Distribution en France : Artistes Associés.

35 mm. Couleurs. 2 h 02. 1973. V.O.S.T.F.
Interprétation : Keith Carradine, Shelley Duval,
John Schuck, Bert Remsen, Louise Fletcher, Ann

Latham, Tom Skerritt, Al Scott, John Ruper, Mary Waits.

1930. Mississipi. Trois bandits s’évadent d’un
pénitencier et, pour survivre, ils s’adonnent au pillage
des banques.

Vagabondage tragi-comique de trois anti-héros,

Nous sommes tous des voleurs est aussi une histoire
d’amour, sentimentale et cynique, entre un jeune
voyou et une timide jeune fille. Roméo et Juliette
pendant la Dépression.

Harry et Tonto (Harry and Tonto)

Mise en scéne : Paul Mazursky.
Scénario : Paul Mazursky, Josh Greenfeld.
Images : Michael Butler.

Montage : Richard Halsey.

Musique : Bill Conti.

Producteur : Paul Mazursky.

Distribution en France : 20th Century Fox.

35 mm. Couleurs. 1 h 55. 1974. V.O.S.TF.

Interprétation : Art Carney, Ellen Burstyn, Chief Dan
George, Geraldine Fitzgerald, Larry Hagman, Arthur
Hunnicutt, Phil Burns, Joshua Mostel, Melanie Mayron.

Harry est un veuf septuagénaire qui vit avec son chat
Tonto dans le West Side de Manhattan. En compléte
crise de rupture avec la société, Harry entame, avec
son inséparable Tonto, un long voyage au cours
duquel il évoque son passé et découvre sa propre
famille et bien des aspects imprévus de son pays.

Si, a la fin du parcours, la mort sépare les deux amis,
la vie, elle, continue...

Paul Mazursky est né en 1930 a Brooklyn. Aprés avoir
fait des études littéraires au Brooklyn College,

il devient comédien de théatre et de télévision.
Travaille ensuite durant quatre ans comme
scénariste du “Danny Kaye show” a la télévision

On le voit dans des petits réles dans Graine de
violence de Richard Brooks et Fear and Desire de
Stanley Kubrick.

Ses films : Bob, Carol, Ted et Alice, Alex in
Wonderland, Les Choses de I’'amour, Harry et Tonto
et Next Stop, Greenwhich Village.

Les choses de I’'amour (Blume in love)

Mise en scéne : Paul Mazursky.

Scénario : Paul Mazursky.

Images : Bruce Surtees.

Montage : Donn Cambern.

Musique : chansons de Kris Kristofferson
Producteur : Paul Mazursky.

Distribution en France : Warner-Columbia.
35mm-1h-1972.

Interprétation : George Segal, Susan Anspach, Kris
Kristofferson, Shelley Winters, Marsha Mason, Paul
Mazursky.

“L’histoire folle, triste et gaie d’'un homme éperdument
amoureux de son ancienne femme”, selon la

définition donnée par Mazursky. Ce film dont I'action
se déroule a Los Angelés et a Venise, tient a prouver,
comme toute I'ceuvre du metteur en scene que
I’Amour est un miracle.



JOURNEES HENRI JAGLOM

Acteur, réalisateur, écrivain de théatre, Henry Jaglom
est né a Londres, juste avant la Seconde Guerre
mondiale.

Des 1939, il vit a New York et passe son enfance prés
de Central Park.

Diplomé de I'université de Pennsylvanie, il veut
devenir comédien et s’inscrit a I'Actor’s Studio pour
suivre les cours d’'art dramatique de Lee Strasberg.
A Los Angeles, ou il décide de s’installer, il fait partie
d’un groupe qui réunit Jack Nicholson, Dennis Hopper,
Peter Fonda, Bob Rafelson, Peter Bogdanovich.

Il collabore au montage du film de Dennis Hopper,
Easy Rider et c’est a cette occasion qu'il rencontre
Bert Schneider, producteur de Five Easy Pieces,
The Last Picture Show et de Easy Rider.

Il joue dans le film de Jack Nicholson Drive, He Said,
puis au Pérou dans le film de Dennis Hopper,

The Last Movie.

Il joue également dans un film réalisé par Orson
Welles : The Other Side of the Wid.

En 1970, il tourne a New York (principalement dans
Central Park) son premier film : A Safe Place.

En 1975, Henry Jaglom recoit un Oscar pour avoir
présenté Hearts and Minds, le documentaire de long
métrage de Peter Davis et Bert Schneider.

Il interpréte un petit réle dans le film de Maurice
Dugowson : Lily aime-moi.

Tracks, tourné entiérement dans un train (entre

Los Angeles et San Diego), est son deuxieéme long
métrage.

Dans le royaume des fausses gloires ou patauge
actuellement le cinéma américain, I'ascension
d’Henry Jaglom est plus que salutaire.

Un coin tranquille (A safe place)

Mise en scéne : Henry Jaglom.

Scénario : Henry Jaglom, d’aprés Rabbi Nachman

de Bratslav.

Images : Dick Kratina.

Montage : Pieter Bergema.

Musique et chansons de : Herman Hupfeld, Dooley
Wilson, Jéréme Kern, Johnny Mercer, Fred Astaire, -
John Rox, Buddy Clark, Arthur Schwartz, Howard Dietz,
Helen Forrest, Charles Trénet, Edward Purcell,
George Gershwin, Ira Gershwin, Dinah Shore, Vera
Lynn, Edith Piaf, etc.

Conseiller pour la musique : Jim Gitter.

Producteur : Bert Schneider.

35 mm. Couleurs. 1 h 32. 1971. V.O.S.T.F.
Interprétation : Tuesday Weld, Jack Nicholson, Orson
Welles, Philip Proctor, Gwen Welles, Jennifer Walker.
A mi-chemin entre le réve et la réalité, I'histoire d’une
jeune fille qui apprendra a vivre aprés avoir exploré
les temps magiques de son enfance, époque ou elle
se croyait capable de voler. Film féerique basé sur
la nostalgie de I'enfance. Orson Welles, un magicien
inoubliable.

Tracks

Mise en scéne : Henry Jaglom.

Scénario : Henry Jaglom.

Images : Paul Glickman.

Montage : George Folsey Jr.

Musique et chansons : Kay Kyser et son orchestre,
Dinah Shore, Bing Crosby, Tommy Dorsey et son
orchestre, Frank Sinatra, Jimmy Dorsey, Carson
Robinson, Fred Astaire, etc.

Producteur : Howard Zucker.

Producteur exécutif : Bert Schneider.

35 mm. Couleurs. 1 h 40. 1975. V.O.S.T.F.
Interprétation : Dennis Hopper, Taryn Power, Dean
Stockwell, Topo Swope, Michael Emil, Barbara Flood,
Zack Norman, Alfred Ryder.

L'action de Tracks se situe au début du printemps 1973,
immédiatement aprés le discours télévisé de Nixon
annongant la décision d’une paix honorable au
Vietnam. Un sergent de ’'Armée américaine traverse
les Etats-Unis en train, pour accompagner le corps
d’'un compagnon d’armes tué au Vietnam. Ce voyage
mettra le soldat en présence d'un certain nombre
d’individus qui ne le comprendront pas plus que lui

ne les comprendra.

MUSICALS

Ziegfeld Follies

Mise en scéne : Vincente Minnelli.

Images : George Folsey et Charles Rosher.
Chorégraphie : Robert Alton, Eugene Loring,

Charles Walters.

Direction musicale : Lennie Haytom.

Chansons : Harry Warren, Arthur Freed, George

et Ira Gershwin, etc.

Production : Arthur Freed pour la Metro-Goldwym-
Mayer.

Distribution en France : Les Grands Films Classiques.
35 mm. Couleurs. 1 h 40. 1945.

Interprétation : Fred Astaire, Lucille Ball, Judy Garland,
Kathryn Grayson, Esther Williams, Lena Horne,

Gene Kelly, Red Skelton, William Powell, Cyd Charisse,
Edward Arnold, Kennan Wynn.

Grand prix de la comédie musicale au Festival

de Cannes 1947.

Une somptueuse revue musicale commémorative
de lI'anniversaire de la M.G.M. digne de Hollywood...
Hollywood.

Tracks



HOMMAGE A NAGISA OSHIMA

Nagisa Oshima est né a Kyoto en 1932. |l a réalisé
Une ville d’espoir ou d’amour (1959), Conte cruel

de la jeunesse (1960), LEnterrement du soleil (1960),
Nuit et brouillard du Japon (1960), Le Piége (ou

Une Béte a nourrir) (1961), Histoire de Amakusa Shiro
(1962), Le Plaisir de la chair (1965), L'Obsédé en

plein jour (ou Violence a Midi) (1966), Ninja le rebelle
(1967), Eté au Japon : Double suicide (1967),
Chansons paillardes japonaises (1967), La Pendaison
(1968), Le Retour des trois ivrognes (1968), Journal
d’un voleur de Shinjuku (1968), Le Petit garcon (1969),
Il est mort aprés la guerre (1970), La Cérémonie
(1971), Une petite sceur pour I'été (1972), L’empire
des sens (1975).

L’empire des sens fut sélectionné a la Quinzaine des
Réalisateurs du Festival de Cannes 1976.

L’empire des sens

Mise en scéne : Nagisa Oshima.

Scénario : Nagisa Oshima.

Images : Kenichi Okamoto.

Musique : Minoru Miki.

Décor : Jusho Toda.

Producteur : Argos Films (Paris) et Oshima Productions
(Tokyo).

35 mm. Couleurs. 1 h 44. 1975. V.O.S.T.F.

Inédit commercialement en France.

Interprétation : Eiko Matsuda et Tatsuya Fuji.

“L’empire des sens est un film totalement érotique.
Dire cela n'est pas affirmer une évidence puisqu’on
emploie couramment, de nos jours, I'adjectif
“érotique” pour toute manifestation de sexualité
vulgaire, pour tout ce que les Frangais, dans leur beau
langage, appellent “cochonnerie”, tout ce que les
gens bien élevés dénomment “cul”... Dans L’empire
des sens, c’'est a une ordalie de sexe que I'on assiste.
Un homme tel Saint Sébastien, attaché a son arbre,
est rivé par son sexe a la femme qui I'aime et qui

le flechera mortellement de son implacable amour.

Il est presque banal de citer, a propos de cette ceuvre,
la célébre définition de Georges Bataille selon
laquelle I'érotisme est I'approbation de la vie jusque
dans la mort.” (André Pieyre de Mandiargues)



L€ NOUVEAU CINEMA ALLEMAND
LES MUNICHOIS

CYCLE WIM WENDERS

Wim Wenders est né a Disseldorf en 1945. |l a fait
des études a I’'Ecole de Télévision et Cinéma de
Miinich. En méme temps, critique a la revue “Filmkritik”
et au journal “Sliddeutsche Zeitung”.

Il vit & Miinich. Il est un des membres fondateurs du
“Filmverlag der Autoren” et a sa propre production
depuis 1975.

A part La Lettre écarlate, qui est (volontairement ;
ce n'est pas un film de commande) d’une facture
classique, les films de W. W. sont conc¢us de facon

a faire fonctionner au maximum l'image : les
dialogues sont peu nombreux et ne sont pas faits
pour faire avancer I'action mais pour ’exprimer dans
le vécu du moment ; les situations sont traitées en
creux, c’'est-a-dire que ce n’est pas leur force qui
éclate I'image, mais que leur sens est embusqué
derriére chaque réglage de caméra, exercant une
contrainte tranquille et extrémement profonde chez
le spectateur ; la bande-son ne détourne pas I'image,
la précise - les éléments musicaux en particulier

ne sont pas de grandes partitions, mais des levains
émotifs ; le jeu des comédiens, tout en finesse et
discrétion, a pour fonction d’empécher que quelque
couverture soit tirée a soi en dehors de la mise en
situation de la fiction — mais toujours leur propre
personnalité, leur grande présence physique, finit
par dépasser les intentions : c’est que les plus grands
cinéastes sont ceux dont I'extréme précision des
codes est dépassée par la vie qu’elle a pour fonction
de révéler.

Aucune complication de situation ne vient embrouiller
ce cinéma dont la thématique d’ensemble tourne
autour de la notion de frontiére (I’Allemagne est un
pays sur lequel on ne peut avoir aucune vision
d’'avenir : angoisse face au libéralisme avancé). C'est
cette simplicité qui permet leur extréme complexité
Un film, disait W. W. lors d’une conférence de presse,
c'est quelque chose qui établit des relations
curieuses entre le langage et les objets, entre le
langage et la peur.

La seule chose sur laquelle puisse travailler un
cinéaste qui ne croit pas a I'innocence du spectacle
et qui ne trahit pas la Révolution en la prenant pour
alibi de ses réalisations, c’est le temps du spectacle,
c'est-a-dire le rapport du spectateur aux structures
du spectacle.

* Tous les films de Wim Wenders sont distribués

par le Filmverlag der Autoren de Miinich, et, pour la
France, par Capital-Films.

Les six longs métrages de Wim Wenders (Allemagne
_deT’Ouest).

1. Summer in the city
16 mm. Noir et blanc. 2 h 05. 1970. Inédit en France. V.O.

Un homme sort de prison. A Berlin, a Miinich, partout,
son passé continue a lui coller a la peau. Il va de ville
en ville, mais c’est beaucoup plus au nom d’'une
recherche d’un futur que d'une fuite du passé.

A Amsterdam, il disparait sans laisser de trace...

2. L’angoisse du gardien de but a l'instant du
penalty (Die Angst des Tormanns beim Elfmeter)

Scénraio : Wim Wenders et Peter Handke.

Images : Robert Miiller.

Musique : Jiirgen Knieper.

35 mm. Couleurs. 1 h 40. 1971. Inédit en France. V.O.S.TF.
Interprétation : Arthur Brauss, Kai Fischer, Erika Pluhar.

Joseph Bloch, gardien de but a Vienne, est renvoyé
parce qu'il a insulté I'arbitre. Il étrangle une femme
de rencontre et part a la campagne, dans un village
prés de la frontiére, chez une ancienne amie a lui.
La liaison ne marche pas. Bloch attend.

Joseph Bloch : “Avez-vous déja essayé de remaruer
le gardien de but, dans un match, au lieu des avants ?
C'est trés difficile de ne plus regarder la balle. Le
gardien de but se demande dans quel coin la balle
va étre envoyée... Habituellement, on ne le voit que
quand il est menacé... - L’'homme : “Je ne peux pas
regarder trop longtemps, ca me fait mal a la téte et
ca m’empéche de respirer... ”.

3. La lettre écarlate
(Der Scharlachrote Buschtabe)

Scénario : Wim Wenders et Bernardo Fernandez,
d’aprés le roman de Nataniel Hawthorne “Scarlett
Letter”.

Images : Robert Miiller.

Musique : Jiirgen Knieper.

35 mm. Couleurs. 1 h 34. 1972. Inédit en France. V.O.
Interprétation : Senta Berger, Hans-Christian Blech,
Lou Castel, Velena Samarina, Yella Rottldnder.

Film totalement a part dans I'ccuvre de Wenders,
tourné dans le style classique des “films d’époque”.
Au XVII° siécle, a Salem, colonie puritaine en Amérique.
Une jeune femme est méprisée a cause de son enfant
illégitime. Son mari, porté disparu depuis sept ans,
revient et s’installe incognito dans la ville dans le but
de retrouver I'amant de sa femme. C’est le jeune
pasteur, dont le mari cherche a briser lentement
'existence. La femme veut s’enfuir en Angleterre avec
la fille et 'amant. Mais le pasteur veut d’abord avouer
sa faute publiquement...



4. Alice dans les villes
(Alice in den Stadten)

Scénario : Wim Wenders.

Images : Robert Miiller.

16 mm. Noir et blanc. 1 h 50. 1973. Inédit en France. V.O.S.T.F.
Interprétation : Riidiger Vogler, Yella Rottldnder,
Elisabeth Kreuzer.

Félix, un journaliste, doit faire un reportage sur des
villes américaines. Sans un article, il retourne chez
son éditeur de New York, avec plein de photos.

Il décide de rentrer en Allemagne. A I'aéroport,

une jeune femme allemande lui demande d’emmener
sa petite fille en Europe. Mais la-bas la mére ne sera
pas au rendez-vous. Félix se retrouve seul avec
I'enfant, qui cherche un pére. Grace a elle, il
commence a oublier ses ambitions de journaliste...
Histoire sur les images et les signes tout autant
gu’histoire sur I'identité.

5. Faux-Mouvement
(Falsche Bewegung)

Scénario : Peter Handke, d’aprés Wilhelm Meister
de Goethe.

Images : Robert Miiller et Martin Schéfer.

Musique : Jiirgen Knieper.

35 mm. Couleurs. 1 h 40. 1974. V.O.S.T.F.
Interprétation : Ridiger Vogler, Hanna Schygulla,
Marianne Hoppe, Peter Kern, Hans Christian Blech.

Pour le romancier du film (comme du roman de
Goethe), le probléme est de “rechercher ce qui n’est
pas vécu par les autres”. Mais ol cela se situe-t-il ?
Car, quand tout ce qu’on fait n’est “ni bon ni mauvais,
mais mi-faux mi-bon”, le moindre geste “correct”
n’est plus a soi et constitue un faux-mouvement

aux conséquences négatives...

Film limpide et serein dont le lieu est : jusqu’ol
I'individu (aliste) peut aller...

6. Au fil du Temps
(Im Lauf der Zeit)

Scénario : Wim Wenders.

Images : Robert Miiller et Martin Schéffer.

Musique : Axel Linstadt.

35 mm. Noir et blanc. 3 h. 1975. V.O.S.T.F.
Interprétation : Ridiger Vogler (Bruno), Hanns Zischler
(Robert), Lisa Kreuzer, Rudolf Schiindler, Marquart
Bohm.

La rencontre de deux hommes de trente ans. L'un est
réparateur-livreur itinérant de cinéma ; il vit dans son
camion, indépendant, seul, ne voulant se méler de rien.
L’'autre, Robert, qui vient de se séparer de sa femme,
tombe, au sortir d’une riviére dans laquelle il a jeté

sa voiture, sur Bruno qui le prend dans son camion...
Film sur le silence et sur le cineema.

TROIS INEDITS DE FASSBINDER

1. Prenez garde a la Sainte Putain
(Warnung vor einer Nutte)

Mise en scéne : Rainer Werner Fassbinder (Allemagne
de I'Ouest).

Scénario : Rainer Werner Fassbinder.

Images : Michael Ballhaus.

Décors : Harry Baer.

Production : Tango-Films.

Distribution : Filmverlag der Autoren (Miinich).

35 mm. Couleurs. 1h 43.1970. Inédit en France. V.O.S.T.F.
Interprétation : Lou Castel, Eddie Constantine, Hanna
Schygulla, Marquard Bohm, Hannes Fuchs, Margarethe
von Trotta, Ulli Lommel, R. W. Fassbinder, Karl Scheydit.

Au bord de la mer, dans un grand hotel démodé,

une équipe de tournage attend le réalisateur. Un
groupe déprimant, aux passions flétries et a la
sensibilité maladive. Mais quelque chose nait de cette
hystérie et de ces clichés, quelque chose qu’ils ne
comprennent pas, qui était la raison de leur confusion,
de leurs fautes et de leurs priéres : le film, cette
putain tant aimée. R. W. F., dont ce film est un de ses
trois ou quatre préférés, fait ici une récapitulation
étonamment sincére du tournage de Whity, le film

qui marqua I'éclatement de I'antithéatre.

2. Wildwechsel

Mise en scéne : Rainer Werner Fassbinder.
Scénario : R. W. Fassbinder, d’aprés le roman de
Franz Xaver Kroets.

Images : Dietrich Lohmann.

Musique : Peer Raben.

Décors : Kurt Raab.

Production : Intertel im Auftrag des SFB.
Distribution : Ciné-International (Miinich).

U.F.F. (Paris).

35mm. Couleurs. 1 h 24.1972. Inédit en France. V.O.S.T.F.
Interprétation : Eva Mattes, Harry Baer, Ruth Dréxel,
Hanna Schygulla, Marquard Bohm.

Hanni est une lycéenne de 14 ans dont le corps
robuste attire les regards des hommes. Elle se fait
dépuceler par Franz, le boucher, et devient sa
maitresse. Elle met en conflit son pére jaloux et
possessif et son amant, de qui elle exige une
décision définitive par rapport a son péere. Réalisé,
comme ses films des années 71-75, avec une grande
distance dans le mouvement et une extréme
intériorité dans l'interprétation, ce film de R. W. F.
entrelace les pulsions opposées de la passion et de
la famille avec une violence d’autant plus forte qu’elie
est complétement contenue.

Ces deux films, neuviéme et treizieme de I'auteur,

qui en a réalisé trente et un, sont a la charniére de
son évolution thématique et stylistique. Ils sont de

ceux ou le rapport cinéma-théatre apparait avec le
plus de richesse.

3. Martha

Mise en scéne : Rainer Werner Fassbinder.
Scénario : R. W. Fassbinder.

Images : Michael Ballhaus.

Musique : Peer Raben.

Décors : Kurt Raab.

Production : Télévision Cologne.

35 mm. Couleurs. 1 h 40. 1973. Inédit en France. V.O.
Interprétation : Margit Carstensen, Karl-Heinz B6hm,
Peter Chatel, Ingrid Caven, Kurt Raab.

Une fille de la bourgeoisie de Constance épouse

un homme d’age mdr de trés bonne famlle. Le film
est la mise en place du processus de “sadisation”
de la fille par I’'homme, qui la réprime totalement sur
ses golts les plus quotidiens. Réalisé de fagon
glaciale, ce film “plus froid que la mort” est
généralement considéré comme le plus important
de R.W.F.

Wildwechsel



Le deuxiéme printemps (R.F.A.)
(Der Zweite Friihling)

Mise en scéne : Ulli Lommel

Images : Giovanni Martini et Stockelbrucks.
Musique : Stelvio Cipriani.

35 mm/cinémascope. Couleurs. 1 h 25. 1964. Inédit
en France. V. francaise.

Interprétation : Curd Jiirgens, Irmgard Schénbert,
Eddie Constantine.

A Rome. Un vieux routier de la presse a sensation
épouse une jeune fille pure, naive - vide. Il veut
changer sa vie, mais ne peut en fait que continuer a
se dégrader aussi prétentieusement qu'il a vécu.
Film de désespoir total, ol tout est fait pour
qu’aucune identification ne soit possible sur aucun
des personnages : I'un parce qu’on se sent obligé de
le trouver détestable, I'autre parce qu’on se doit de
penser qu’elle n'est rien. Mais dans I'un et I'autre cas,
le film ne cesse de produire le piége de nos
jugements, le vacillement de nos positions.

Ulli Lommel est un jeune comédien qui a travaillé
avec Fassbinder (en particulier lors de I'Antithéatre)
depuis ses débuts. Il a réalisé son premier film en 72
(Auf der Suche nach Unsterblichkeit — A la recherche
de limmortalité, avec Eddie Constantine), puis en 73
La tendresse des loups (le seul de ses films sorti

en France), en 74 Le deuxiéme printemps, en 75
Wachmeister Rahn. Il vient de terminer son cinquiéme
film a Miinich — sans titre pour le moment, et qui met
en scéne quelqu’un qui se comporte comme Hitler
hors de références a la guerre.

Flocons d’or (France)

Mise en scéne, scénario, images : Werner Schroeter
Montage : Cécile Ducugis.

Production : Films du Losange.

Distribution : Capital-Film.

16 mm. Couleurs. 2 h 20. 1975. Inédit. V.O.S.T.F.
Interprétation : Magdalena Montezuma, Andréa Ferréol,
Bulle Ogier, Udo Kier, Carlos Clarens.

Il N’y a pas a proprement parler d’“histoire” dans cette
vaste fresque congue comme une partition d'images
ou les dialogues et les chants et chansons jouent

les significations. “Flocons d’or, dit Schroeter, est la
derniére partie d’'une ceuvre cinématographique
congue comme une trilogie sur le théme de la vie,

de I'amour et de la mort, dont les deux premiéres
parties sont La mort de Maria Malibran et Willow
Springs.”

Werner Schroeter, jeune Allemand de I'Ouest, est un
des cinéastes contemporains les plus importants
par le travail qu’il entreprend sur la représentation :

il entend remettre en jeu I'’ensemble de la syntaxe
cinématographique, tenter de communiquer
incommunicable. La pénétration du spectateur dans
ce travail difficile est rendue totalement facile par une
esthétique extrémement fascinante qui fait que,
comme d’autres cinéastes ouest allemands en
particulier, c’est le moment du spectacle qui est
seulement pris en considération. Mais c’est sans
doute chez Schroeter que cette entreprise est la plus
radicale, et la plus globale.

Il a réalisé quatorze courts métrages et treize longs
depuis 1968.

Lina Braake (R.F.A.)

Mise en scéne : Bernhard Sinkel.

Scénario : Bernhard Sinkel.

Images : Alf Brustellin.

Musique : Joe Haider.

Production : B. Sinkel/WDR.

Distribution : Filmverlag der Autoren (Miinich).

35 mm. Couleurs. 1 h 25.1975. Inédit en France. V.O.S.T.F.
Interprétation : Lina Carstens, Fritz Rasp, Herbert
Bdtticher, Erica Schramm.

A 82 ans, Lina Braake perd son appartement, car
'immeuble ou elle habite, acheté par une banque,
va étre démoli. Elle doit aller contre son gré dans un
asile de vieillards. L&, au milieu de la passivité établie,
elle va trouver un complice qui lui redonnera got a
la vie en lui permettant de monter une vengeance
gentille mais satisfaisante contre la banque. Film
tendre et douloureux, réalisé avec classicisme et
malice, il dégage I'idée qu’un pseudo-bonheur est
toujours possible si on a la force de réparer pour soi
la réalité. CEuvre désanchantée, trés caractéristique
d’un pays qui a peur des solutions...

Bernhard Sinkel est un jeune cinéaste venu de la
Télévision. Lina Braake est son premier film ; depuis,
il a réalisé en 76 Berlinger, en collaboration avec

Alf Brustellin, son directeur de la photo de Lina Braake.

Les confidences de Winifred Wagner (R.F.A.)
(The confessions of Winifred Wagner)

Mise en scéne : Hans Jiirgen Syberberg.
Documentaire.

Distribution : Ciné-International (Miinich).

16 mm. Noir et blanc. 5 h (V.S.T. anglais projetée
a La Rochelle : 2 h). 1975. V.O.S.T. anglais

Les mémoires de la Directrice générale du Festival
de Bayreuth durant I'ére hitlérienne. Pendant cing
heures (deux heures pour la version exploitée et
sous-titrée anglais présentée a La Rochelle), le

visage d’une vieille femme de 78 ans qui raconte
I'histoire de sa vie avec une terrible candeur, avec
humilité, sans faux-fuyants, complétement ouverte,

se situant a un niveau jamais osé en Allemagne depuis
1945. “Si Hitler frappait & ma porte aujourd’hui, dit-elle,
je serais aussi heureuse, aussi ravie de le voir que je
I’étais alors. Je me souviendrai toujours de lui avec
une profonde gratitude.” Hitler disait de Bayreuth :

“Ici & Bayreuth s’est forgé le sabre avec lequel

nous devons nous battre aujourd’hui...”.

Pour la presse allemande, ce film, “le plus discuté
depuis la guerre”, est salué comme une bénédiction,
car “il représente la grande fresque historique des
soixante derniéres années que la littérature nous

doit encore.”

Syberberg : “Ce film est un avertissement et un défi

a ma génération (...). Il est facile de n’étre pas nazi
lorsqu’il n’y a pas de Hitler”.

Ses régles d’approche par la caméra et le micro de
cet objet inhabituel ont été : une fidélité absolue,
aucun effet technique, et I'acceptation du produit fini -
par Madame Winifred Wagner.

L’ordre régne dans le pays (R.F.A.)
(Es Herrscht Ruhe im Land)

Mise en scéne : Peter Lllienthal.

Scénario : Antonio Skarmeta et Peter Lilienthal.

Images : Robby Muller et Abel Alboim.

Musique : Groupe Liberacion Americana.

Production : FFAT Film/ZDF/ORF.

Distribution : Filmverlag der Autoren (Miinich).

16 mm. Couleurs. 1 h 40. 1975. Inédit en France. V.O.S.T.F.
Interprétation : Charles Vanel, Mario Pardo, Eduardo
Duran, Zita Duarte, Henriqueta Duarte.

Une petite ville d’Amérique du Sud (lire : Chili) ou se
refléte la terreur fasciste qui régne dans le pays.
Humiliation quotidienne de la population, silence,
passivité, paralysie. Mais le changement se dessine
lorsque la population apprend les tortures dont sont
victimes des détenus politiques transportés dans la
prison locale...

Ce film, qui fuit comme la peste le style “grand sujet
politique”, adopte un traitement en creux aussi bien
thématiquement que stylistiquement : il montre des
gens qui ne sont pas politisés (“ceux chez qui les
arguments politiques ne suffisent pas”, dit Lilienthal),
et filme ces situations avec un calme remarquablement
impressionnant. C’est donc non seulement le meilleur
film de fiction jamais réalisé sur les événements du
Chili, mais aussi un réel chef-d’ceuvre du cineema.

Peter Lilienthal est le réalisateur de Malatesta et de
Professeur Héfer. Il est né a Berlin en 1929, et voyage
souvent en Amérique du Sud. L’ordre régne dans le
pays, son dernier film a ce jour, a été tourné au
Portugal.



John Gliickstadt (R.F.A.)

Mise en scéne : UIf Miehe.

Scénario : Ulf Miehe, d’aprés le roman de Theodor
Storm Der Doppelgénger (Le Sosie).

Images : Jiirgen Jiirges.

Production : independent Film.

Distribution : Filmverlag der Autoren (Miinich).

35 mm. Noir et blanc. 1 h 34. Inédit en France. V..
Interprétation : Dieter Laser, Marie-Christine Barrault,
Johannes Schaaf, Dan van Husen, Tilo Priickner.

Les années 1960. John sort de prison - la prison de
Glickstadt. Il tente vainement de se réintégrer dans
la société bourgeoise de sa petite ville natale. Mais
on le considére comme un suspect, on l'évite ;
puisqu’il a volé une fois, il n’inspire plus confiance, et
on ne I'appelle que “John Gliickstadt”. Sa femme,
qu’il avait rencontré dans des circonstances
particulierement belles, meurt. Plus personne ne veut
aider I'hnomme qui s’est mis a boire. |l part...

Tourné en noir et blanc, comme les beaux mélodrames
allemands des années 20, qu'il rappelle par plus d’un
aspect, remarquablement interprété par Dieter Laser
et Marie-Christine Barrault (aux jeux trés intériorisés),
ce film est le premier (et le seul pour 'instant) d’un
jeune écrivain allemand célébre par un roman
policier. J'ai encore un mort a Berlin.

UIf Miehe a également écrit deux scénarios (un
policier et un western). Ik se classe dés sa premiére
réalisation parmi les cinéastes qui vont jusqu’au bout
de leur projet : mélodramatique, ce film I'est
totalement - et donc sublimement.




CYCl€ €TTORE SCOLA

Rétrospective Scola, en présence de I'auteur et de
plusieurs de ses interpretes (Marcello Mastroianni,
Alberto Sordi, Nino Manfredi).

Il aura fallu attendre 1976 pour que soit faite a Ettore
Scola la place qui lui revient parmi les grands
metteurs en scéne italiens de cette décennie.
Pourtant cet authentique auteur, qui a aujourd’hui

a son actif onze longs métrages, renouvelle depuis
bientdt quatorze ans le genre, 6 combien frelaté

dans la plupart des cas, de la comédie “a I'italienne”,
pour le plus grand plaisir des publics les plus vastes.
Pendant des années, on s’est obstiné a ne voir en
Scola que le trés talentueux scénariste qu’il est depuis
1950, pour quelque cinquante films de Pietrangeli,
Nanni Loy, Luigi Zampa, Dino Risi, Carlo Lizzani,

Elio Petri, Mauro Bolognini (parmi d’autres), capable
de faire rire a tout coup, mais sans beaucoup plus...
Trevico Turin apporte en 1970 un démenti formel a ce
qui ressemblait fort a un ostracisme. Mais aucun des
films de Scola n’est banalement comique. Dans tous
ses films, des humeurs trés riches se fondent pour
produire le rire. La satire sociale est toujours présente
dans les films de Scola. Mais, toujours pertinente, elle
prend des tonalités diverses : réconciliant mélodrame
et réalisme dans Drame de la jalousie, elle
s’accompagne d’amertume lucide dans Vous
permettez ? Rocco Papaleo, se voit contaminée par
le fantastique dans La plus belle soirée de ma vie,
stimulée par le lyrisme grave deNous nous sommes
tant aimés et emportée vers la parabole grincante
par d’Affreux, sales et méchants personnages. Scola
est en fait ’lhomme du mélange des tons : d’ou, sans
doute, I'aspect souvent prismatique de sa mise en
scéne, et le tour souple et nerveux a la fois de son
montage. Une fois n’étant pas coutume en ltalie,
ceux-ci ne doivent rien a la recherche du brio et ne
sacrifient pas au “m’as-tuvuisme” provincial que les
Frangais, face a trop de productions complaisantes,
ont tendance a confondre avec le “génie de la race
italienne”.

Travaillant sans relache depuis plus de dix ans,

Scola tourne avec une équipe dont la qualité
technique ou artistique mérite d'étre soulignée, qu'il
s’agisse de ses co-scénaristes, de son opérateur,

de son musicien, ou de son assistant, par exemple.

Il dirige avec un bonheur remarquable les plus grands
acteurs comiques, quitte a élargir leur registre ou
méme a en renverser I'image établie : ainsi de
Tognazzi dans les premiers films de Scola ; et de
Manfredi dans les derniers films, ou Scola sait exploiter
et rendre sensible la stupéfiante finesse de jeu de ce
trés grand comédien. Pour le plus grand plaisir des
publics les plus vastes.

Scola, c'est le contraire du cinéma aristocratique,
mais c'est aussi le contraire de la facilité et du
mépris : s'il joue (de main de maitre) dans les regles
du spectacle, il sait aussi I'ordonner, sans provocation
gratuite ou superflue, vers la remise en question du
spectateur : la construction trés soignée de ses récits
sert ce dessein : le “gag” n’est pas réductible a un
effet ponctuel, il cultive et est cultivé par le film dans
son entier, et le rire provoqué n’est pas, chez lui, rire
libérateur, d’absolution du spectateur, mais rire
dénonciateur, qui suscite, comme naturellement, la
réflexion critique du public.

La facon dont Scola observe ses personnages, les
plonge dans leur milieu, les fait réagir les uns aux
autres, est telle que la matiére sociale dont il traite
acquiert une signification nouvelle et gagne une force
critique gu’elle n’a pas ailleurs.

Voila pourquoi nous sommes heureux d’avoir pris
en mars 76 l'initiative d’'une rétrospective Scola,
comprenant, a coté de trois films aujourd’hui
reconnus, trois inédits propres, croyons-nous, a
donner un apergu de la richesse et de la fécondité
d’une ceuvre qui reste encore a découvrir en grande
partie.

Nous souhaitons contribuer ainsi & une meilleure

connaissance d’'un homme qui, capable de faire

penser en faisant rire, parlant le cinéma et parlant
I'aujourd’hui, sait se faire comprendre de tous.



Ettore Scola, né a Trevico (Avellino) en 1931.

Etudes de Droit a Rome. Journaliste, collabore a des
publications humoristiques (Marco Aurelio). Débuts
au cinéma comme scénariste en 1954 (scénariste
anonyme de 48 a 52). Ecrit une cinquantaine de
scénarios.

Longs métrages :
1964 : Se permettete parliano di donne (Parlons
femmes) avec Vittorio Gassman.

1965 : La congiuntura (Cent millions ont disparu) avec
Vittorio Gassman, Joan Collins.

Thrilling - Episode : IL vittimista, avec Nino Manfredi
et Alexandra Stewart (les deux autres épisodes sont
de Carlo Lizzani et Gian Luigi Polidoro).

1966 : L’arcidia volo avec Vittorio Gassman, Claudine
Auger et Mickey Rooney.

1968 : Riuscirannoi nostri eroi a ritrovare I’amico
misteriosamente scomparso in Africa ? avec Alberto
Sordi, Bernard Blier et Nino Manfredi.

1969 : Il commissario Pepe avec Ugo Tognazzi.

1970 : Dramma della gelosia, tutti i particolari in
cronaca (Drame de la jalousie) avec Marcello
Mastroianni, Monica Vitti, Giancarlo Giannini — Prix
d’interprétation masculine a Cannes.

1971 : Permette ? Rocco Papaleo avec Marcello
Mastroianni.

1972 : La piu bella serata della mia vita avec Alberto
Sordi, Michel Simon, Pierre Brasseur, Charles Vanel
et Claude Dauphin, d'aprés la piéce de F. Durrenmatt
La panne.

1974 : Trevico-Torino, viaggio nel Fiat-Nam.

1974 : C’eravamo tanto amati (Nous nous sommes
tant aimés !) avec Vittorio Gassman, Nino Mandredi et
Stefania Sandrelli.

1976 : Brutti, sporchi e cattivi (Affreux, sales et
méchants) avec Nino Manfredi — prix de la mise en
scéne a Cannes.

1976 : Signore et signori, buona notte, film a sketches
co-réalisé par Luigi Comencini, Mario Monicelli, Nanni

1976 : Signore et signori, buona notte, film a sketches
co-réalisé par Luigi Comencini, Mario Monicelli, Nanni
Loy et Luigi Magni.

Drame de la jalousie
(Dramma della gelosia, tutti i particolari in
cronaca)

Mise en scéne : Ettore Scola.

Scénario : Agenore Incrocci, Furio Scarpelli, Ettore
Scola.

Images : Carlo di Palma.

Son : Vittorio Massi.

Production : Pio Angeletti et Adriano De Micheli

pour Dean Film.

35 mm. Couleurs. 1 h 46. 1970. V.O.S.T.F.
Interprétation : Marcello Mastroianni (Oreste), Monica
Vitti (Adélaide), Giancarlo Giannini (Nello), Manuel
Zarzo (Ugo), Marisa Merlini (Silvana), Hercules Cortez
(Ambleto), Josefina Serratosa, Fernando Sanchez,
Gioia Desideri, Juan Diego, Bruno Scipioni,

Giuseppe Maffioli, Carrado Gaipa, Paolo Natale,
Nerina Montagnani, Brizuo Mantinaro

Drole de drame !

Adélaide partage son cceur entre deux hommes
gu’elle aime également : Oreste, macon de 45 ans qui,
pour elle, a quitté sa mégere, et Nello, qui travaille a la
pizzeria du quartier et qui est devenu I'ami d'Oreste,
Désespérée de ne pouvoir choisir entre ses deux
amants, Adélaide tente de se suicider. Sur le conseil
de sa sceur, elle s’installe ensuite avec un riche
boucher. Mais: lorsque Nello veut s’empoisonner a
son tour, c’est vers lui qu’elle revient. Le jour des
épousailles d'Adélaide et de Nello, le drame éclate :
Oreste, fou de rage, se précipite sur son rival

heureux. Adélaide affolée veut s'interposer, et
provoque accidentellement la mort de ’lhomme
qu’elle avait finalement choisi.

“Bien imaginée, dialoguée avec pittoresque,
alertement mise en scéne et superbement jouée”,
cette tragi-comédie, ou le mélo se fait
savoureusement insolent, est un irrésistible morceau
de cinéma réaliste.

Trevico-Turin, voyage au Fiat-Nam
(Trevico-Torino, viaggio nel Fiat-Nam)

Mise en sceéne : Ettore Scola.

Scénario : Ettore Scola et Diego Novelli.
Images : Claudio Cirillo.

Montage : Raimondo Crociani.

Musique : Benedetto Ghiglia.

Production : Unitetefilm.

16 mm. Noir et blanc. 1 h 30. 1972. Inédit.
Interprétation : Victoria Franzinetti, Paolo Turco.

Le difficile chemin vers la prise de conscience d’un
jeune immigré du Sud qui débarque a Turin, royaume
de Fiat, avec un contrat en poche. La rencontre de
ceux qui, comme lui, subissent I'exploitation, et de
ceux qui, a 'usine ou en ville, militants syndicaux ou
étudiants contestataires (comme Vicky, étudiante

gauchiste a laquelle se lie le prolétaire méridional)
luttent contre.

De ce film d’aprés “L’automne chaud”, produit hors
des circuits commerciaux, et qu’il affectionne
particulierement, Scola dit : “L’idée de Trevico-
Torino, je I'avais depuis longtemps, mais une nuit,

je me suis mis devant mon magnétophone et j'y ai jeté
en vrac le sujet. Un canevas, un repérage. Fortunato,
le héros, part de Trevico qui est mon pays natal et
d’'ou j'ai vu partir tant de gargons. Tout le reste,c’est
la réalité : une domination fondée sur le labeur des
hommes, sur le sang des ouvriers, des entreprises qui
grossissent a vue d’'ceil. Dans ce royaume, pas un
logement, pas un service social, rien (...). Trevico-
Torino est né a Turin, jour aprés jour : il s'agissait
d’observer la condition des ouvriers immigrés du Sud.
C’est un film sur le travail compris comme privilége
réservé aux plus chanceux et comme tel accepté sans
conditions, a des milliers de kilométres du domicile
d’origine. L'exploitation comme récompense (...).
Voila de quoi mon film veut parler. Fortunato n’est

pas un héros, ni un révolutionnaire, ni un

syndicaliste (...) : il arrive a Turin sans aucune
conscience de classe, prét a accepter avec gratitude
tout ce qui est décidé pour lui, au-dessus de lui.

Aprés une année d’exploitation, Fortunato a un
mouvement de révolte, pour la premiére fois de sa vie.
Méme si c’est rapidement réprimé, c’est déja Quelque
chose, un début. Et c’est sur ce début que se termine
le film.”

Vous permettez ? Rocco Papaleo !
(Permette ? Rocco Papaleo !)
Titre provisoire en francgais : Le ravi

Mise en scéne : Ettore Scola.

Scénario : Maccari et Scola.

Images : Claudio Cirillo.

Musique : Armand Trovajoli.

Production : Pio Angeletti et Adriano De Micheli pour
Dean Film.

35 mm. Couleurs. 1 h 48. 1972. Inédit. V. Américaine
S.T.F.

Interprétation : Marcelle Mastroianni, Lauren Hutton,
Tom Reed, Margot Novak.

Rocco Papaleo, émigré sicilien aux Etats-Unis, est a
42 ans un homme heureux et épanoui. La boxe ne lui
a pas souri, mais il travaille comme liftier dans une
mine de charbon. Certes il est un peu perdu dans
Chicago ou il est venu assister a un match de boxe ;
certes il se fait renverser par une voiture et manque
le match, mais au volant de la voiture il y a Jenny,
jeune et belle, cover-girl de surcroit, et pour elle il
prolongera son séjour. Tout le monde, il est si beau,
tout le monde il est si gentil ! Bonne péate, Rocco est
plus “ravi” que le santon... Alors, il se présente a tous,
le cceur grand ouvert. Cependant, en quelques jours,
confronté a l'indifférence de plus en plus maussade



de Jenny, témoin de la haine et des racismes de toute
espeéce, il finira par apprendre la méchanceté dont
son seul ami (vieux clochard plein de ressentiment
contre cette “saloperie de monde” et qu’il voit mourir
persécuté par un flic) ne se départissait jamais, et

par acquérir I'agressivité, la combativité, le punch que
son entraineur de boxe aurait tant aimé lire sur son
visage...

La plus belle soirée de ma vie
(La piv’ bella serata della mia vita)

Mise en scéne : Ettore Scola.

Scénario : Sergio Amidei et Ettore Scola, d’aprés le
roman de F. Durrenmatt.

Images : Claudio Cirillo.

Musique : Armando Trovajoli.

Production : Dino De Laurentiis pour Intermaco

De Laurentiis = Columbia Paris.

35 mm. Couleurs. Version francaise. 1 h 53. 1973.
Inédit.

Interprétation : Alberto Sordi, Michel Simon, Charles
Vanel, Claude Dauphin, Janet Agren, Giuseppe Maffioli
et la participation de Pierre Brasseur.

Un homme d'affaires italien passe la frontiére suisse
pour mettre a I'abri ses petites économies. Attiré
dans la montagne par une mystérieuse

motocycliste, il échoue dans un étrange chateau ou
quatre magistrats en retraite le convainquent de
passer la soirée avec eux et de se préter au jeu
consistant a instruire le procés de sa vie. Autour de la
table d’hétes, le fringant industriel apprendra a ses
dépens qu'“on a toujours un cadavre dans sa cave”.
Ce petit jeu mondain a de quoi provoquer des
cauchemars... Au matin, notre homme est rappelé a la
réalité : la Suisse est un pays ou I'on sait garder

les pieds sur terre... Lorsque réapparait la
fantdmatique moto, il comprend - trop tard - que “la
plus belle soirée de sa vie” a scellé (cette fois sans
appel) sa destinée.

_Nous nous sommes tant aimés
(C’eravamo tanto amati)

Mise en scéne : Ettore Scola.

Scénario : Ettore Scola, Age, Furio Scarpelli.
Images : Claudio Cirillo.

Décors : Luciano Ricceri.

Musique : Armando Trovajoli.

Production : Dean Cinematografica — Delta.

35 mm. Couleurs. 1 h 55. 1974. V.O.S.T.F.
Interprétation : Nino Manfredi (Antonio), Vittorio
Gassman (Gianni), Stefano Satta Flores (Nicola),
Stefania Sandrelli (LUciana), Giovanna Ralli (Elide
Catenacci), Aldo Fabrizi (Romolo Catenacci),
Marcella Michelangeli (Gabriella).

Il y a des “saisons de notre amour” (comme disait
Vancini dans le film du méme titre auquel se référe
ici Scola) qui ne reviendront jamais. Mais c’est pour
mieux nous parler du présent que Scola décrit dans
ce film I’évolution respective et les itinéraires
sentimentaux, professionnels et politiques de

trois amis qui, engagés d’'un méme cour dans les
luttes de la Résistance suivant une option de gauche,
vont se trouver, une fois la guerre terminée,
confrontés (de 48 a 63, ou encore de I'éclatement

du Tripartisme a I'avénement du centre-gauche ; de la
misére de 'aprés-guerre au mirage économique de la
consommation - années 60) a la réalité du capitalisme
restauré et au piége de la solution individuelle.
Gianni, le juriste, acceptera toutes les compromissions
pour satisfaire son ambition personnelle, et fera un
mariage d’affaires trés réussi. Nicola, le professeur,
Pintellectuel gauchiste, devant I’échec de ses illusions,
identifiera “désespoir social et désespoir personnel”,
renoncant ainsi a tout projet collectif. Seul Antonio,
qui reste brancardier, demeurera fidéle a ses
convictions politiques et gardera confiance dans les
luttes collectives. Echappant aux compromissions et
aux illusions, il est, pour Scola, “l'unique personnage
positif du film”. Voila, dans un film que I'histoire du
cinéma italien innerve, trois personnages
métaphoriques suivis sans manichéisme, sur un ton
ou le grave le dispute au comique. On pourrait dire
d’eux ce que Nicola dit de De Sica : “lis voulaient
changer le ‘monde, et c’est le monde qui les a
changés. Ce qui est au fond bien triste pour eux, et
peut-étre aussi pour nous...".

Affreux, sales et méchants
(Brutti, sporchi e cattivi)

Mise en scene : Ettore Scola. .

Sujet et scénario : Ruggero Maccari et Ettore Scola.
Images : Dario Di palma.

Décors : Luciano Ricceri, Franco Velchi.

Costumes : Danda Ortona.

Musique : Armando Trovajoli.

Montage : Raimondo Crociani.

Production : Carlo Ponti.

35 mm. Couleurs. 1 h 55. 1976. V.O.S.T.F. - Prix de la
mise en scéne au Festival de Cannes 1976.
Interprétation : Nino Manfredi (Giacinto), Linda
Moretti, Giovanni Rovini, Mario et Maria-Luisa Santella,
Pietro De Luca, Alfredo d’Ippolito, Marina Fasoli,
Marcella et Assunta Fasoli, Luciano Pagliuca, Giuseppe
Paraviti, Salvatore Sapienza.

Dans un bidonville romain, nouveau Radeau de la
Méduse, un abominable “patriarche” fait des pieds,
des mains et du sexe pour préserver son magot de la
cupidité de vingt “affreux” aux aguets, qui composent
son aimable famille.

Avec ce film trés “méchant” mais vraiment pas béte,
Rome n’est plus dans Rome, et I'argent prend une
(trés “sale”) odeur.



DEUX GALAXIES ITALIENNES

Augusto Tretti, auteur de deux films “maudits”, fait
figure de martien dans la production italienne, bien
qu’il jouisse de la plus haute estime des artistes et des
rares critiques qui ont vu ses films. Sa cohérence
intellectuelle et son originalité d’expression I'ont
banni jusqu’a ce jour des circuits de distribution

qui le regardent comme une regrettable anomalie, et
font a coup sar de Tretti le metteur en scéne le plus
isolé en ltalie.

Né a Vérone en 1924, il fait, en 16 mm, ses premiéres
“tentatives” de cinéma entre deux examens a la Fac
de Droit ; elles lui vaudront d’étre engagé par Fellini
comme assistant. Tretti réalise en 1960 son premier
long métrage, La loi du clairon, ol le burlesque est
filtré par le réalisme épique de Brecht. Ce n’est que
onze ans plus tard qu'il pourra réaliser un deuxiéme
long métrage ; Le Pouvoir, soutenu par les
encouragements de M. Antonioni. Le film qu’il s'appréte
a tourner aujourd’hui, Bigri-Scinghil, érotico-comique
qui décrit de fagon grotesque “I'impossibilité de se
réaliser sexuellement dans la société de
consommation, de I'arrivisme et de I'abus de pouvoir”
devrait lui permettre de sortir des circuits de diffusion
confidentiels, sans rien abdiquer de sa salutaire
impertinence et de son ironique causticité.

La loi du clairon (ltalie)
(La legge della tromba)

Mise en scéne et scénario : Augusto Tretti.
Images : Carlo Pozzi.

Musique : Angelo Baccagnini et Engenia Tretti.
Décor : Joseph Bassani.

Producteur : Luigi Noncera pour Boto Films.

35 mm. Noir et blanc. 1 h 15. 1960. Inédit. V.0.
Traduction simultanée.

Interprétation : Mario Boto (le gardien, le général,
M. Liborio, le savant de la fusée), Angelo Baccagnini
(Celestino), Eugenia Tretti (Marta), Luciano Muzi,
Luigi Belloni, Bassi Guido et Diego Peres.

Les Mésaventures d’un pauvre bougre, Célestino,
voleur malchanceux, employé abusé, fiancé trahi,
émigré décu et — pour finir — astronaute déchu...

Personne (ou presque) n'a vu ce film fou, qui nous
arrive d’une autre planéte ou I'on ne compose pas
avec l'industrie cinématographique, ses pompes
divistes et ses ceuvres spectaculaires. Tout est neuf
encore, dans ce film burlesque tourné en 1960 “en
réaction contre le cinéma normal” : les visages, les
sons, la musique et I'image.

L’invention comique et la liberté d’expression de ce
“premier film” ou I'amateurisme revendiqué opére
une savoureuse mise en boite des lieux communs
cinématographiques, n’ont pas échappé a certains
“maitres”. Voyez plutot :

“La loi du clairon m’a beaucoup amusé. On
m’objectera que le film rappelle Chaplin et Tati.
Peut-étre bien. Mais Tretti ne disposait ni de Chaplin ni
de Tati, il ne disposait que de sa vieille cuisiniére de
70 ans, et pourtant il a réussi a faire un film d’un haut
niveau comique. Vous trouvez que c’est peu, dans un
pays ou le comique a presque toujours le ton de la
farce dialectale ?” (Antonioni).

Ou encore : “Je donne un conseil a tous mes amis
producteurs : Attrapez Tretti, faites-lui signer tout de
suite un contrat, et laissez-lui tourner tout ce qui lui
passe par la téte. N'essayez surtout pas de lui faire
retrouver la raison ; Tretti est le fou dont le cinéma
italien a besoin.” (Federico Fellini).

Le pouvoir (Il potere)

Mise en scéne, scénario, découpage et images :
Augusto Tretti.

Son : Giuseppe Donato.

Décors : Gluseppe Ranieri.

Musique : Eugenia Manzoni Tretti.

Montage : Giancarlo Ranieri

Production : Aquarius Audiovisual.

35 mm. Noir et blanc. Traduction simultanée. 1 h 20.
1971. Inédit.

Interprétation : Paola Tosi (Troglodyte, Indienne,
Visiteuse de I'entreprise agricole), Massimo
Campostrini (Tiberius Gracchus, Indien, Député
socialiste), Ferruccio Maligna (Cardinal-Evéque),
Giovanni Moretto et Diego Peres (Troglodytes,
Indiens, Ouvriers), Augusto Tretti (Pouvoirs

militaire, commercial et terrien, Mussolini). ]
Film grotesque mais réfléchi, simple et non simpliste,
clair et non superficiel, qui accorde élan lyrique et t

thése politique. Tretti nous fait passer tambour
battant de I'age de la pierre a I'époque romaine, du
Far West au Vietnam, de I'ltalie du fascisme a celle
du Miracle économique et de I'ouverture & gauche.
C’est, dit fort justement I'auteur, “une calvacade
grotesque a travers les différentes époques de
I’histoire, pour démontrer que le pouvoir, sous des
habits et avec des moyens différents, est toujours le
méme, a savoir I'oppression et I'exploitation exercée
par une classe sur les autres.”

C’est assez dire I'actualité de ce film.



Carmelo Bene est un “cas” dans le cinéma italien :

il reste celui par qui le scandale arrive dans la forme
du spectacle. Nous présentons ici les deux longs
métrages de Bene qui restent inédits en France et qui
comptent cependant parmi ses ceuvres les plus
fascinantes.

Carmelo Bene est né a Lecce, capitale italienne du
Baroque “spagnoleggiante”, en 1937. Il grandit dans
un milieu méridional, catholique et petit bourgeois,
au milieu des églises et des femmes, des “mamme” et
des “madonne”, dont il projettera tout au long de son
oceuvre le double fantasme. Homme de théatre ou,
comme auteur, acteur et metteur en scene, il se

fait vite remarquer par son anticonformisme et son
invention, il vient a la mise en scéne de cinéma en
1968, avec Nostra Signoria dei Turchi. Ce premier
film, accueilli par la critique parisienne comme une
révélation fulgurante, dit son désir d’expression
totale a la Artaud et sa recherche de destruction du
langage. Comme dans tous ses films successifs
(Capricci, Don Juan, Salomé, Un Amleto di meno),

il sy fait lui-méme spectatacle, avec toute
I'extravagance, la démesure souhaitables, mettant en
avant un narcissisme qui est en fait satire de
P'intériorité. On le voit depuis 68 jouer son rdle de
Robespierre du cinéma (aprés avoir été, comme il I'a
dit lui-méme, celui du théétre), et réécrire les textes
les plus “sacrés”, de toute la vigueur de son moi
hypertrophié qui reconduit tout a une autobiographie,
exprimant la frustration et la mutilation que ses
contemporains vivent sur un mode moins exaspéreé.

Capricci (Capricci)

Mise en scéne, scénario, montage : Carmelo Bene.
Sujet : tiré du drame Arden of Faversham d’un
anonyme anglais du XVII°.

Images : Maurizio Contini.

Musique : Giacomo Puccini, Giuseppe Verdi,

P. Tchaikovski.

Production : BBB Cinématografica.

35 mm. Couleurs. 1 h 35. 1969. V.O.S.T.F. Inédit.
Interprétation : Carmelo Bene (le poéte), Anne
Wilazemsky (la prostituée), Tonino Caputo (le peintre
Clarke), Giovanni Davoli (Arden), Ornella Ferrari
(Alice), Giancarlo Fusco (un assassin), Poldo
Bendandi (autre assassin).

Capricci est tiré d’'un drame élizabéthain que Bene
s’amuse a mettre en piéces : quelques vieux
catarrheux se disputent une belle femme nue.
L’histoire est entrelardée de considérations
personnelles de l'auteur, de séquences qui nous
raménent au chaos de la vie contemporaine,
d’allusions a I'histoire paralléle d’un poéte et d’'un
peintre. Bene cite son théatre et son cinéma, le
théatre et le cinéma des autres, opérant a I'intérieur
de ces citations une sorte de métamorphose
iconoclaste, ou rien n’arréte la démolition. Ce

faisant, il crée un monde scénique scandaleux qui
vient questionner le spectateur : dans l'ivresse du
mouvement orgiaque ou déferlent les couleurs et

les sons, la représentation se conteste, la

perception se dissout, le message se volatilise. On ne
sort pas intact de ce film.

Un Hamlet de moins
(Un Amleto di Meno)

Mise en scéne, scénario, montage : Carmelo Bene.
Sujet : tiré de Hamlet ou les suites de la piété
filiale de Jules Laforgue.

Images : Maurizio Contini.

Musique : Carmelo Bene.

Production : Annamaria Papi pour Donatello
Cinematografica.

35 mm. Couleurs. 1 h 30. 1973. V.0.S.T.F. Inédit.
Interprétation : Lydia Mancinelli (Kate), Carmelo Bene
(Amleto), Alfiero Vincenti (Claudio), Franco Leo
(Orazio), Pippo Tuminelli (Polonio), Sergio di Giulio
(William), Isabella Russo (Ofélia), Luciana Cante
(Gertrude), Luigi Mezzanotte.

Hamlet, prétexte a faire un film, c’est-a-dire a défaire
tout “l'autre cinéma” (entendez : celui de tous les
autres). Bene dit : “Je fais un film comme un

musicien écrit sa musique. Le film existe en lui-méme,
par lui-méme. Ce qui m’intéresse, c’est de montrer
I'esprit de Shakespeare. Je veux montrer I'impossible,
les gestes mathématiquement injouables,
I'abstraction des mots”.

De fait, beaucoup plus que par I'idée de vengeance,
le Prince pale est ici tenaillé par celle du succés

gu'il escompte a Paris pour la piéce qu'il a écrite.
Cependant que Polonius, pédant ancétre de Freud,
récite a la Reine le complexe d'CEdipe, de toutes
parts et sans fin, on fait les bagages. Ophélie, les
seins nus, lunettes sur le nez et cornette sur le

crane, apprend laborieusement son texte. Aprés sa
mort, alors que les préparatifs de départ s’accélérent,
survient Laerte, gauchiste parisien surexcité, qui
rejoint dans sa fuite Hamlet et le poignarde sur la
tombe d’Ophélie. Hamlet avait eu le temps d’étriper
ce casse-pieds de Polonius tout en caressant les seins
nus de ces dames en cornette, et de faire lire par
I'ami Horatius le céléebre monologue : “... Etre ou ne
pas étre...” Bof ! La vraie question est “en avoir ou pas”.
Aprés Don Juan ou Salomé, ce film, nouvelle mise en
piéces d’un “grand texte de notre héritage culturel”,
fait éclater toute ligne narrative, toute continuité
dramatique, toute figuration logique, toute unité
rythmique. Carmelo Bene casse tout, pour
reconstruire a sa facon (celle du délire lyrique) un
cinéma de rupture, un cinéma en liberté. Il faus savoir
renoncer aux habitudes que la tradition

spectaculaire a créées en nous, pour s’abandonner
au plaisir de la sensation pure que Bene suscite et
dont il joue en artificier raffiné, saltimbanque
exxibitionniste et bouffon provocateur.

Carmelo Bene



DECOUVERTE DUNE CINEMATOGRAPHIE
LAUSTRALIE

Picnic at Hanging Rock

Mise en scéne : Peter Weir.

Scénario : Cliff Green d’aprés un roman

de Joan Lindsay.

Images : Russell Boyd.

Musique : Gheorghe Zamfir, Bruce Smeaton,
Beethoven.

Décor : David Copping.

Producteur : Hal et Jim McElroy, Patricia Lovell.

35 mm. Couleurs. 1 h 55. 1975. V.O.S.T.F.

Inédit en France.

Interprétation : Rachel Roberts (Mrs Appleyard),
Dominic Guard (Michaél), Helen Morse (Diane

de Poitiers), Jacki Weaver (Minnie), Vivean Gray
(Miss McCraw), Kirsty Child (Dora), Anne Lambert
(Miranda), Karen Robson (Irma), Jane Vallis (Marion),
Christine Schuler (Edith), Margaret Nelson (Sara),
John Jarrat (Albert), Ingrid Mason, Martin Vaughan,
Jack Fegan, Wyn Roberts.

1900. Le jour de la Saint Valentin. Un groupe d’éléves
d’une pension sélect tenue par Mrs Appleyard vont
pique-niquer a Hanging Rock, butte rocheuse

de I'Etat de Victoria. Au cours d’une petite ascension,
plusieurs jeunes filles disparaissent mystérieusement.
Aucune explication ne parvient a réconforter

la logique. Ces disparitions vont troubler des
existences jusque-la normales et bien ordonnées.
Une atmosphére des plus étranges régne désormais
dans le petit monde de Mrs Appleyard. Et la
personnalité de la directrice se désagrége elle-méme
petit a petit...

Peter Weir a 32 ans. Avant Picnic at Hanging Rock
qui eut un succeés retentissant lors de sa sortie

en Australie (plus de sept mois d’exclusivité

a Sydney, Melbourne et Adélaide), il avait réalisé
The Cars that ate Paris (Les Voitures qui ont mangé
Paris).

Caddie

Mise en scéne : Donald Crombie.

Scénario : Joan Long.

Images : Peter James.

Décor : Owen Williams.

Musique : Patrick Flynn.

Producteur : Anthony Buckley Productions.

35 mm. Couleurs. 1 h 47. 1976. V.O.S.T.F.

Inédit en France.

Interprétation : Helen Morse (Caddie), Takis Emmanuel
(Peter), Jack Thompson (Ted), Jacki Weaver (Josie),
Melissa Jaffer, Ron Blanchard, Drew Forsythe,

Kirrili Nolan, Lynette Currin, Phillip Hinton,

Deborrah Kounnas.

C’est a travers I'histoire d’'une jeune femme, mére

de deux enfants, Caddie, que nous découvrons

une Australie insolite, celle de la crise des années 30.
Refusant I’hypocrisie bourgeoise (son mari

la trompe), I'héroine va lutter pour poursuivre

et subvenir a 'éducation de ses enfants, a une époque
ou I'indépendance féminine est loin d’étre un fait
acquis. Tour a tour barmaid dans des pubs populaires
puis bourgeois, ce film nous conte les difficultés

que rencontre une femme seule dans un pays dont

les origines coloniales accentuent les aspects frustres
et violents. Ce film superbement joué

et admirablement photographié nous replonge

dans I'ambiance des soap-opéras des années 30 et 40
a Hollywood.

Caddie est le premier long métrage de Donald
Crombie et le premier film produit par le directeur
de production Anthony Buckley qui était surtout
connu jusque-la comme monteur.

Sunday too far away

Mise en scéne : Ken Hannam.

Scénario : John Dinghwall.

Images : Geoff Burton.

Producteur : South Australian Film Corporation.
35 mm. Couleurs. 1 h 30. 1974. V.O.S.T.F.

Inédit en France.

Interprétation : Jack Thompson, Robert Bruning,
John Ewart, Max Cullen.

Le titre du film vient d’une ceuvre en vers, intitulée
La Lamentation d’une femme de tondeur.

C’est le commentaire de la femme d’un tondeur

sur le manque d’occasions d'avoir des rapports
sexuels avec son mari. Sunday too far away

est une étude d'un aspect du comportement social
australien auquel toutes les classes de la société
restent attachées, d’'un bout a l'autre de cette courte
histoire : le code de camaraderie ou la conviction
que chaque homme a un moment de sa vie devra
dépendre d’'un ami pour survivre mentalement

ou physiquement. Ici les “compagnons” ou amis sont
une équipe itinérante de tondeurs de moutons.

Le film suit leurs bons et mauvais moments pendant
six semaines de tonte dans une bergerie. Le décor
est celui des westerns et I'on pense plus d’une fois
aux ceuvres de John Ford.

Ken Hannam est né a Melbourne. Auteur de scripts
pour la radio et acteur. Travailla comme scénariste,
réalisateur et producteur de T.V. Il s’installa & Londres
en 1968 et revint en Australie en 1974 pour réaliser
Sunday too far away.

Le film a été sélectionné a la Quinzaine

des Réalisateurs du Festival de Cannes 1975.



The Devil’s Playground

Mise en scéne : Fred Schepisi.

Scénario : Fred Schepisi.

Images : lan Baker.

Musique : Bruce Smeaton.

Producteur : The Film House.

35 mm. Couleurs. 1h 47. 1975. V.O.S.T.F.

Inédit en France.

Interprétation : Arthur Dignan (Frére Francine), Nick
Tate (Frére Victor), Thomas Keneally (Pére Maschall),
Simon Burke (Tom Allen), Charles Mc Callum (Frére
Sébastian), John Frawley (Frére Célian), Jonathon
Hardy (Frére Arnold), Gerry Duggan (Pére Hanrahan),
Peter Cox (Frére James), John Diedrich (Fitz),

Sheila Florance.

Le film raconte avec une grande franchise et
beaucoup de tendresse I'histoire d’adolescents

en pleine puberté et celle de leurs maitres dans un
petit séminaire en 1953. Pour Tom Allen (13 ans), la
recherche de Dieu s’apparente parfois a une
descente en enfer. Le cadre religieux dans lequel
se déroule le film est explosif. “Je crois, dit I'auteur,
que les regles (disciplinaires et morales), établies par
des gens bien intentionnés sans doute sont presque
toujours négatives parce qu’elles reposent sur
I'autorité.”

Fred Schepisi fonda en 1966 sa propre société de
production : la Film House Pty Ltd. Il est auteur,
réalisateur et producteur de films pour la Télévision.
En 1971, il réalisa The Priest qui est I'une des quatre
parties d'un film intitulé Libido. The Devil’s Playground
est son premier long métrage.

Sélectionné a la Quinzaine des Réalisateurs
de Cannes 1976.

Caddie






L€ MONDE TELQUILEST

La fille des montagnes (Albanie)
(Cuca E Maleve)

Mise en scéne : Dhimiter Anagnosti.
Chorégraphie : Agron Aliaj.

Musique : Nikola Zoraqui.

Orchestre symphonique de I'Opéra de Tirana.
Scénario : extrait du drame de L. Papa (1964-65).
35 mm. Couleurs. 1974. Inédit.

Interprétation : Z. Haxho (la fille des montagnes),
P. Vorpsi, A. Janku.

Ballet révolutionnaire inspiré d'une pi€ce dramatique
trés populaire sur les scénes albanaises. L'action

du film se déroule dans un village montagnard ou
linfluence u clergé réactionnaire était importante
avant 'avénement du pouvoir populaire. Le film montre
la lutte du peuple en utilisant les riches traditions
nationales des chants et danses populaires.

Tourné dans des couleurs magnifiques dont
irréalisme, rappelant assez précisément le
Technicolor de la grande période classique, a pour
fonction d’accentuer le signifiant de I'action,

ce film-opéra vaut par son extréme nervosité, son
éclatante vitalité et la plastique qui n’a d’égale

que la souplesse de ses danseurs et danseuses.
Complétement inconnu en France, le cinéma albanais
s’'impose ici par une ceuvre d’'une cohérence rare
dans le rapport fond-forme.

Tahia Ya Didou (Algérie)

Mise en scéne : Mohamed Zinet.

Scénario : Mohamed Zinet.

Poémes : Himoud Brahimi.

Musique : musique chaabi d’Hadj Mohamed El Anka.
Producteur : A.P.C. d’Alger.

35 mm. Couleurs. 1 h 20. 1971. nédit.

Interprétation : Himoud Brahimi dit Momo, Suzy Naceur,
Georges Arnaud, Mohamed Zinet.

Dans un café-restaurant, Simon reconnait un Algérien
qu'il a autrefois torturé. Tandis que 'homme le fixe
d’'un regard froid et dur, pris de panique, Simon
s’enfuit. Mohamed reste toujours immobile.

On s’apercoit alors qu’il est aveugle... De toute facon,
les angoisses et les remords d'un tortionnaire

ne le concernent pas, bien que les tortures qu'’il

a subies restent toujours vivantes en lui.

“Dans cet Alger “insolite”, qui prend la parole sinon

le temps ? Par la bouche du poéte, que ses amis morts
ont laissé derriere eux et qui va maintenant seul
dans sa ville : personnage, figure propre a la Kasbah,
Didou peut étre la voie de 'humour dans un cinéma
soucieux de ne pas se taire mais aussi d’associer
son peuple a sa démarche. La jubilation du conteur
n’exclut pas qu'il interroge”. (C.M. Cluny)-

Mohamed Zinet est né a Alger le 16 janvier 1932.

Il a fait partie du Théatre National Algérien,

a travaillé avec Jean-Marie Serreau, a créé le réle
principal du Cadavre encerclé de Kateb Yacine.

Au cinéma il a été I'asistant de Pontecorvo pour

la Bataille d’Alger. Il a joué comme acteur dans
plusieurs films dont Trois cousins (R. Vautier, 1970)
et Dupont Lajoie (Y. Boisset, 1975).

Piedra libre (Argentine)

Mise en s¢ne : Leopoldo Torre-Nilsson.

Scénario : Leopoldo Torre-Nilsson et Beatrix Guido,
d’aprés un livre de cette derniére.

Images : Anibal Di Salvo.

Décor : Miguel Angel Lumaldo.

35 mm. Couleurs. 1 h 30. 1976. Inédit. V.O.S.T.F.
Interpétration : Marlina Ross, Juan Jose Camero,
Luisina Brando, Mecha Ortiz.

Comme dans la plupart de ses autres films, Torre-
Nilsson s’attache le plus souvent a décrire les passions
secrétes et les obsessions d'une riche bourgeoisie

qui vit entiérement repliée sur elle-méme.

Piedra libre fut interdit par la Censure douze heures
avant la sortie. “Je ne m’explique pas cette interdiction”
dit T.N. La censure aurait vu, parait-il, dans mon film

- qui se déroule en 1965 - une allégorie sur la
situation du pays. La jeune fille venant du ruisseau
serait Isabel Peron et la vieille dame qui la recueille
Peron lui-méme. Le paradoxe alors est que ce soient
les militaires qui ont chassé Peron qui aient interdit

le film”...

Leopoldo Torre-Nilsson est né a Buenos-Aires

. en 1924. Aprés avoir été I'assistant de son pére,

le metteur en scéne Leopoldo Torre-Rios, il réalisa
son premier long métrage en 1950 (El Crimen de
Oribe). Puis il tourna successivement : El Hijo del crack
(19583, en collaboration avec son pére comme pour
son premier film), Dias de odio (1954), Para vestir
santos (1955), Graciela (1956), El Protegido (1956),
La Casa del Angel (la Maison de I’Ange, 1957),

El Secuestrador (1958), la Caida (1959), Fin de fiesta
(1960), Un Guapo dell’ 900 (1960), la Mano en la
trampa (la Main dans le piége, 1961), Piel de Verano
(1961), La Terraza (1963), El Ojo de la cerradura
(1964), Cavar un foso (1966), Monday’s child (1966),
Los Traidores de San Angel (1967), Martin Fierro
(1968), El Santo de la Espada (1970), Giiemes
(1971), Los Siete Locos (1973), Boquitas pintadas
(1974), Diario de la guerra del cerdo (1975),

Piedra libre (1976).

Iracema (Brésil)

Mise en scéne : Jorge Bodansky et Orlando Senna.
Scénario : Orlando Senna et Jorge Bodansky.
Images : Jorge Bodansky.

Producteur : Stopfilm (Munich).



Diffusion mondiale : Films Claude-Antoine.

35 mm. Couleurs. 1 h 30. 1975. Inédit. V.O.S.T.F.
Interprétation : Edna de Cassia (Iracema),
Paulo Cesar Pereio (Tiao).

Dans une perspective “critique-documentaire”,

le film raconte I'histoire d'une jeune indienne

de 14 ans qui quitte sa famille et découvre,

au cours d'un pélerinage dans la ville de Belem,

le visage du “nouveau” Brésil. Elle fait la connaissance
d'un chauffeur de camion, Tiao, qui I'emméne avec lui
sur la route de Transamazonie. Mais bient6t

il 'abandonne dans cette Amazonie en pleine
mutation ou elle va découvrir la misére et sa
conséquence fréquente : la prostitution.

Iracema est un constat sévére et pathétique sans
romantisme ni exotisme. Le film a été sélectionné
dans la Semaine de la Critique du Festival

de Cannes 1976. Il a obtenu par ailleurs le Prix
Georges Sadoul 1975.

Jorge Bodansky est un opérateur renommé

et un réalisateur spécialisé jusque-la dans le court
métrage. Iracema est son premier long métrage.

Il a tourné également Gitirana, sélectionné

a la Quinzaine des Réalisateurs du Festival de Cannes
1976.

Orlando Senna, journaliste, scénariste et écrivain

de théatre, a écrit et réalisé une vingtaine de courts
métrages avant de faire équipe avec Bodansky

pour Iracema et Gitirana.

Furtivos (Espagne)

Mise en scéne : Jose-Luis Borau.

Scénario : Manuel Gutierrez et Jose-Luis Borau.
Images : Luis Cuadrado.

Musique : Vainica Doble.

Décor : Mario Ortiz.

Producteur : El Iman.

35 mm. Couleurs. 1 h 40. 1975. Inédit. V.0.S.T. anglais.
Interprétation : Lola Gaos (Martina), Ovidi Montlllor
(Angel), Alicia Sanchez (Milagros), Ismael Merlo

(le prétre), Jose-Luis Borau (le gouverneur), Felipe
Salano (Cuqui), Jose-Luis Heredia, Erasmo Pascual,
Jose Riesgo, Beny Deus.

Un jeune garcon vit avec sa mére dans une vieille
maison située au coeur d’un bois. |l est complétement
dominé par le caractére fort et dur de sa mére.

Il est, & ses heures, braconnier. Un jour, Angel
rencontre dans la ville voisine une jeune fille,
échappée d’'une maison de correction et maitresse
d’un déliquant, El Cuqui, (qui préoccupe beaucoup
les Forces de I'ordre). Angel, fasciné par Martina,
lui demande de venir vivre avec lui chez sa mére.
Le drame va éclater avec une brutalité inouie entre
les protagonistes. Le film est loin de n’étre qu’'une
étude de moeurs. En filigrane, on pourra y lire
beaucoup de symboles reflétant les contradictions
et les paroxysmes de I'Espagne contemporaine.

Jose-Luis Borau fit partie, au début des années 1960,
de la promotion des jeunes cinéastes que I'on
surnomma le Cap de Bonne-Espérance (les autres
étant Picazo, Summers, Prosper et Patino) et qui
donna de grands espoirs dans le renouvellement
d’'une cinématographie a bout de souffle. Il tourna
Brandy (1963) et Crimen de doble filo (1964).

En 1968, il fonda sa propre compagnie de production :

El Iman. En 1973, il signa Hay que matar A.B.
et, en 1975, Furtivos.

Les longues vacances de 1936 (Espagne)
(Las Largas vacaciones del 36)

Mise en scene : Jaime Camino.

Scénario : Jaime Camino, Manuel Gutierrez Aragon.
Images : Fernando Arribas.

Musique : Xavier Montsalvatje.

Décor-: Jose-Maria Espada.

Producteur : Jose Frade.

35 mm. Couleurs. 1976. 1 h 45. Inédit. V.O.S.T.F.

18 juillet 1936. Les troupes africaines, a la demande
du Général Franco, se soulévent contre le
gouvernement de la République. 19 juillet :

a Barcelone et en Catalogne les forces loyalistes
s’opposent au coup d’Etat et le font échouer.

C’est I'été : beaucoup de familles de la moyenne

et de la petite bourgeoisie passent leurs vacances
aux environs de Barcelone. Ce sont pour la plupart
des gens qui vivent en dehors des “événements”.

En effet, ce ne sont pas des gros propriétaires

qui auraient tout a craindre de la révolution.

Ce ne sont pas non plus des militants disposés

aa sortir dans la rue ou a aller se battre sur le front.
Commencent dés lors de “longues vacances”,
notamment pour les enfants qui vont vivre d’étranges
mois de “liberté”. Mais, petit a petit, les effets

de la guerre se font sentir : la faim, la maladie,

la mort. L'un des gosses, fils d’un capitaine

de ’Armée Républicaine, finit par s’engager.

I mourra au combat. Les vacances s’achéveront
avec la retraite de 'Armée Républicaine. Franco
s’appréte a prendre le pouvoir. Les cavaliers maures
foulent le sol espagnol.

Le film qui devait étre présenté au Festival de Cannes
1976 fut retiré au dernier moment, le gouvernement
espagnol ayant demandé de censurer une séquence.
Présenté au Marché du Film, en une séance unique,
il fit sensation. Le Festival de Berlin le retint aussitot
dans sa sélection. Notons que le film fut tourné
al'époque ol Franco agonisait. C'est I'exact
réplique espagnole du Chagrin et la Pitié.

Jaime Camino est né en 1936 & Barcelone.

Il réalisa Contrastes (1961, c.m.), Centauros 1962
(1962, c.m.), El Toro, Vida y Muerte (1963),

Los Felices 60 (1963), Mafiana sera otro dia (1966),
Espana otra vez (1968), Jutrzenka (ou Un Invierno en
Mallorca, 1969), Mi Profesora particular (1972)

et Las largas vacaciones del 36 (1975).

Des journées entiéres dans les arbres (France)

Mise en scéne : Marguerite Duras.

Scénario : Marguerite Duras, d’aprés sa piéce.
Images : Nestor Almendros.

Musique : Carlos d’Alessio.

Production : Antenne 2/Stéphane Tchalgadjieff.
Compagnie Renaud-Barrauit.

16 mm. Couleurs. 1976. Inédit.

Interprétation : Madeleine Renaud, Bulle Ogier,
Jean-Pierre Aumont.

Une vieille dame revient des colonies en France
pour chercher son fils... et elle repart le lendemain
méme...

C’est la fameuse piéce de théatre montée par la
Compagnie Renaud-Barrault, que Marguerite Duras
a filmée pour la télévision.

Anatomie d’un rapport (France)

Mise en scéne : Luc Moullet et Antonietta Pizzorno.
Scénario : Luc Moullet et Antonietta Pizzorno.
Images : Michel Fournier.

Producteur : Moullet et Cie

16 mm. Noir et blanc. 1 h 22. 1975 (inédit
commercialement en France).

Interprétation : Luc Moullet (lui), Christine Hébert
(elle), Antonietta Pizzorno (la réalisatrice), Viviane
Berthommier.

Il est réalisateur de films. Il est pauvre. Elle est
enseignante, un peu plus riche donc. Ils vivent
ensemble depuis plus de trois ans. Un jour, elle remet
en question leur rapport sexuel. Elle refuse la
pénétration : son plaisir est clitoridien. Il en est meurtr
et frustré. lls se quittent puis se revoient. Mais la
jouissance sexuelle est un art difficile. Elle sera
enceinte. Il lui paiera I'avortement. lls feront un film
qui racontera leur histoire. Mais ils ne seront pas
d'accord sur la fin a donner au film. Par un

humoriste qui pratique I'incongruité comme un des
beaux-arts, une curieuse variation sur la guerre des
sexes.

Luc Moullet est né a Paris le 14 octobre 1937. Il est
pendant dix ans (1956-1966) critique aux Cahiers du
Cinéma et auteur d'un livre sur Fritz Lang. Il a

réalisé : Un steak trop cuit (c.m. 1960), Terres Noires
(c.m. 19617, Capito ? (c.m. 1962), Brigitte et Brigitte
(1966), les Contrebandiéres (1967), Une Aventure de
Billy le Kid (1970) et Anatomie d’un rapport. Il est
co-administrateur du G.R.E.C. et a produit une
quaranteine de films (dont les siens).

Antonietta Pizzorno est née a Génes, en italie, le

13 juin 1947. Elle a écrit une thése : Cinéma et
Nouveau Roman (1970) et a réalisé : Che ? Come ?
(c.m. collectif 1969), Présence c.m., co-réalisé avec

P. Rovere et S. Shapiro, 1974), Syncopie (c.m. 1975) et
Anatomie d’un rapport.



Ce que savait Morgan (France)

Mise en scéne : Luc Béraud.

Scénario : Luc Béraud d’aprés Henry James.
Images : Bruno Nuytten.

Musique : Alain Jomy.

Dialogues : Marguerite Duras.

Production : Pi Productions.

35 mm. Couleurs. 50 minutes. 1973. Inédit.
Interprétation : Rufus, Olivier Haccard, Anouk Ferjac,
André Falcon, J.-P. Bisson.

La famille Moreen engage Pemberton comme
précepteur du jeune Morgan. Pemberton n'a pas
d'argent personnel et le non-conformisme social

de ses employeurs le condamne a étre dans
impossibilité d’étre payé. Or il s’établit des rapports
affectifs entre le maitre et I'éléve. Peu a peu Morgan
va devenir un objet de chantage. A bout d’arguments,
les parents donnent leur fils a son professeur.
L'enfant, se voyant abandonné par les siens,

en mourra.

Luc Béraud est né le 30 octobre 1945 a La Rochelle.

Il fut assistant de Jean-Louis Comolli, A.S. Labarthe,
Marguerite Duras, Jean Eustache, Alain Robbe-Grillet,
Jacques Rivette, Claude Miller et Patrick Leconte, il est
lauteur-réalisateur de quatre courts métrages :
Joseph ou comment étre vosgien (1968),

La Poule (1971), Une régression exemplaire (1971),

Le jeu des preuves (1972) et d’'un moyen métrage :
Ce que savait Morgan (1973). En 1971, il fonda

avec sept autres réalisateurs la société de

production : Pi Productions. Il fut scénariste de

La Meilleure facon de marcher de Claude Miller (1973)
et de L'Homme de chambre (1976) du méme C. Miller.

Times for (Grande-Bretagne)

Mise en scéne : Steve Dwoskin.

16 mm. Couleurs. 1 h 20. 1971. Inédit.

Interprétes : Carolee Schneemann, Maurice Colbourne,
Verity Bargate, Carmel Court, Sally Gidal.

Ducat d’Or au Festival de Manheim, présenté

au Festival de San Francisco.

“Il était une fois a une époque indifférente, dans

un monde comme le nétre, un homme qui déambulait
sur une ile de femmes. Leur présence succulente,
comme autant de Circés, stimulait ses réves.

Il poursuivit son chemin. Il cherchait un royaume,
mais comme je vous I'ai déja dit, nous sommes tous
des esprits, nous nous fondons avec l'air, dans l'air :
et comme la trame immatérielle de cette vision,

rien ne laisse de traces. Nous sommes faits avec

la méme matiére que les réves, et notre petite vie
est cernée par le sommeil”. (Stéve Dwoskin).

Steve Dwoskin est né & New York en 1939.
Il a réalisé de nombreux courts métrages et

Times for (1971), Dynamo (1972), Tod und Teufel (1973),
Behindert (1974). .

Adoption (Hongrie)
(Orékbefogadas)

Mise en scéne : Marta Mészéros.

Scénario : Gyula Hernadi.

Images : Lajos Koltai.

Musique : Gyérgy Kovacs.

Producteur : Studio Hunnia (Budapest).

35 mm. Noir et Blanc. 1 h 36. 1975.

Inédit commercialement. V.0.S.T.F.
Interprétation : Kati Berek (Kata), Laszlé Szabé
(Joska), Gyéngyver Vigh (Anna), Arpad Perlaky
(le médecin).

De la difficulté de se “réaliser” quand on est femme
et quand on refuse les clichés traditionnels

et discriminatoires qui rendent la femme esclave
consentante de son époux ou de son amant.

A travers 'histoire d’'une ouvriére qui a une liaison
sans issue avec un camarade d’usine, qui se lie
d’amitié avec une toute jeune fille rejetée par

la communauté familiale et qui finalement s’apergoit
que les relations humaines sont fragiles et le bonheur
problématique, Marta Mészaros s’interroge sur
I'absolu et le relatif, 'amour conjugal et 'amour
maternel, le combat entre la raison et les sentiments,
le besoin de communication, la solitude

et Iinextinguible instinct de révolte qui sommeillent
en chaque étre vivant qui refuse la résignation
comme solution au malaise de la société.

Adoption remporta le Grand Prix du Festival
de Berlin en 1975.

Marta Mészaros est née a Budapest en 1931.

Elle tourna de trés nombreux courts métrages

et documentaires avant d’aborder le long métrage
en 1968 avec Cati. Suivirent Marie (1969),

Ne pleurez pas jolies filles (1970), Délivrance
(1973, présenté au Festival de La Rochelle 1974).

La fin du Chemin (Hongrie) (Végiil_)

Mise en scéne : Gyula Maar.

Scénario : Gyula Maar.

Images : Lajos Koltai.

Production : Studios Hunnia (Budapest).

35 mm - noir et blanc - 1 h 40 mn - 1974 - inédit.
Interprétation : Jozef Kroner (I’'homme), Lasko
Szacsvay (son fils), Kataline Lazar (I'amie du gargon),
Mari Térécsik (la mére de la jeune-fille).

Un homme au visage buriné dans I'ombre d’un lit. Il ne
peut trouver le sommeil. C’'est son premier jour - sa
premiére nuit plutét - de retraite. Lui qui a tant

travaillé, le voila arrivé a I'age de I'inaction. Il est
obsédé par le bilan de sa vie active. Qu’a-t-il fait de
lui-méme, et maintenant que va-t-il entreprendre,

a-t-il su prendre le rythme de son époque ? En
affrontant son propre fils, il affronte aussi I'avenir. Or
ce fils et la jeune fille que celui-ci aime, représentent
une tout autre génération. Peuvent-ils se comprendre ?
Rien n’est moins sir ! L’affection suffit-elle a effacer
les différences idéologiques et matérielles des
générations qui se suivent ?

Gyula Maar est né en 1934. En 1964, il entre a I'Ecole
Supérieure d’Art dramatique et cinématographique. Il
est connu dans son pays comme critique de cinéma,
et a publié 7 scénarios. Aprés 3 courts métrages et

1 moyen métrage (Pressoir), La Fin du Chemin
marqua ses débuts dans le long métrage. En 1976, il
est sélectionné au Festival Officiel de Cannes avec
“Ou étes-vous Madame Déry ?” qui devait valoir

a Mari Torocsik (épouse de Maar dans la vie) le prix
d’interprétation féminine.

Quelques Afriques (ltalie)
(Alcune Afriche)

Mise en scéne : Andrea Andermann.

Images : Luigi Verga.

Son : Franco Borni.

Régie : Mario Brenta.

Musique : Gato Barbieri, Manos Hadjidakis,
Gheorghe Zamphir, Baden Powell, motifs populaires
arméniens.

Commentaire : Alberto Moravia.

Montage : Andrea Andermann, Silvia De Magistris.
Directeur de Production : Junio Mongelli.
Production : Rada Film - R.A.I.

16 mm. Couleurs. Traduction simultanée. 3 épisodes
de 1 heure. 1975. Inédit.

Seront présentés trois des cinq épisodes composant
ce Carnet de voyage de Moravia en Afrique,
superbement mis en pages de pur cinéma

par Andermann.

Deuxiéme épisode : La descente du fleuve Congo,
film “tropical humide” qui crée un effet d’hypnose.
Troisieme épisode : En République Centre-Africaine,
a la recherche des pygmées dans la forét équatoriale.
Cinquiéme épisode : La sécheresse et la mort

au Tchad, dans la bande pré-désertique du Sahel.
Alberto Moravia et Andrea Andermann s’expliquent
sur ce film trés peu conforme a ce qu’on entend
généralement par “documentaire” : Ce film

sur I'Afrique Noire a été tourné sur les traces
géographiques du voyage d’André Gide en 1925...
Mais en réalité le film vise a donner une impression
de I'Afrique Noire dans cette traversée du Sud au Nord
et dans la pénétration de ses différentes bandes
climatiques : celle de la forét pluviale, celle dela
savane, celle du désert (...).



Le film n’a pas la prétention de présenter une enquéte
particuliére ni un cadre complet du monde africain;

il veut seulement rendre des impressions a travers

la caméra, c’est-a-dire qu’il veut conserver aux
choses, a mesure qu’elles se présentent, leur
immédiateté, leur caractére imprévisible, et méme
leur ambiguité.

On peut avoir des impressions économiques,

des impressions politiques, des impressions sociales,
mais ce ne seront que des impresssions, c’est-a-dire
quelque chose que I'on percoit grace a sa
sensibilité, et dont I'efficacité est due a une
représentation qui n’aspire pas a dépasser

les confins de la sensibilité au moyen de schémas
sociologiques et idéologiques. Voici pourquoi
Quelques Afriques veut dire beaucoup d’impressions
de I'Afrique, et non une Afrique seulement,
ordonnée, systématique, a savoir un schéma

de I'Afrique (...). Naturellement, derriére cet
impressionnisme, se cache une attitude, un point

de vue. Mais cette attitude, ce point de vue,

ne nous ont pas été suggérés par la culture
européenne a laquelle nous appartenons, mais
directement par I'Afrique”.

L’auteur, Andermann, d’origine slave, a grandi

et s’est formé en Italie. Son intérét pour I'archéologie,
puis le théatre, 'aménent a voyager trés jeune

et a séjourner notamment au Mexique puis en France
et en Afrique, ou il fait de fréquents voyages,

en particulier avec Moravia.

Depuis 1966, les documentaires qu’il tourne

en ltalie, au Canada, en Afrique, se signalent par un
ton et un regard trés personnels. Alcune Afriche,
dernier en date, est né tout a la fois d’une longue
familiarité avec Moravia et avec I’Afrique. Andermann
a aujourd’hui 33 ans. |l prépare une adaptation

de Masoch qui sera son premier film de fiction.

L’affaire Matteotti (Italie)
(Il delitto Matteotti)

Mise en scéne : Florestano Vancini.

Scénario et découpage : Lucio M. Battistrada

et Florestano Vancini.

Images : Dario Di Palma.

Décors : Umberto Turco.

Costumes : Silvana Pantani.

Musique : Egisto Macchi.

Production : Claudia Cinematografica.

35 mm. Couleurs. 1 h 45. 1973. Inédit. V.O.S.T.F.
Interprétation : Mario Adorf (Mussolini), Franco Nero
(Matteotti), Riccardo Cucciolla (Gramsci), Damiano
Damiani (Amendola), Gastone Moschin (Turati),
Vittorio De Sica (Del Giudice), Mario Maffei (De Bono),
Umberto Orsini (Dumini), Stefano Oppedisano
(Gobetti), Giulio Girola (Vittorio Emanuele lll),
Valerio Ruggieri (Don Sturzo), Renzo Montagnani

(Tancredi), Giorgio Favretto (Gronchi), Ezio Marano
(De Gasperi), Max Doriani (Farinacci), Maurizio Arena,
Manuela Kusterman.

Le 30 mai 1924, Matteotti, secrétaire du parti socialiste
unitaire (réformiste), prononce a la Chambre

un violent réquisitoire contre le fascisme naissant.
Mussolini est au gouvernement depuis deux ans,
mais le Parlement n’est pas encore étouffé.

Onze jours plus tard, Matteotti disparait. Son cadavre
est retrouvé deux mois plus tard. Les conséquences
politiques du crime peuvent étre lourdes pour
Mussolini comme pour I'opposition. Une partie serrée
va se jouer entre les fascistes, soutenus par le roi,

le Vatican, les industriels et propriétaires terriens,

et d'autre part les différents opposants dont

la coalition disparate et devisée se montre incapable
de comprendre la gravité de la situation et de mettre
en ceuvre la riposte de masse qui aurait seule pu
extirper le chancre fasciste. Le 3 janvier 25,
Mussolini prononce un discours qui constitue I'acte
de naissace de la dictature.

Ce film de trés large audience, particulierement
soigné dans la documentaion et la reconstitution,

est un récit serré, sevére et tendu. Il n’est pas congu
comme une simple biographie romancée du martyre
antifasciste, ou tout se résoudrait en spectacle
“rétro”, mais comme une réflexion critique, tournée
vers le dbat idéologique, sur un épisode décisif

de I'histoire de I'ltalie et que l'actualité des années 70
invite a méditer.

Florestano Vancini est né a Ferrare en 1926.

D’abord journaliste, il réalise entre 1949 et 1955

prés de quarante documentaires. Assistant de Soldati
et de Zurlini, il réalise son premier film de fiction

en 1960 : La longue nuit de 43 qui fait revivre

la violence fasciste a Ferrare. Au cours des années 60,
il réalise cinqg autres longs métrages, qui valent tous
par leur engagement culturel et leur efficacité
technique.

Un certain jour (Italie)
(Un certo giorno)

Mise en scéne : Ermanno Olmi.

Scénario et découpage : Ermanno Olmi.
Images : Lamberto Caimi.

Production : Italnoleggio.

35 mm. Couleurs. 1 h 35. 1969. Inédit. V.O.S.T.F.
Interprétation : Brunetto Del Vita, Lidia Fuortes,
Vitaliano Damioli, Giovanna Ceresa, Maria
Crosignani.

A I'occasion d’un accident de voiture ou il tue
un homme, un cadre supérieur dans une agence
de publicité découvre le vide de son existence,
la fausseté de ses choix, la vanité de sa vie :
I'accident, avec ses suites Iégales, financiéres
et surtout morales, provoque chez ce cadre

une mise en question générale et radicale

de son existence. L’homme reprend sa vie comme

si rien ne s’'était passé, mais, en fait, la tranquillité

et la bonne conscience de cette vie “équilibrée”

sont brisées : a compter de ce jour-la, rien ne sera plus
comme avant, car se découvre le caractére factice
de la trilogie-modeéle de nos sociétés : Travail -
Famille - Profit... Ici comme toujours, Olmi parle bas,
présentant calmement les personnages et les faits
dont il étudie en moraliste les comportements

et la signification, dans une dimmension de
quotidienneté révélatrice. Mais aujourd’hui, qui,

dans le cinéma européen, sait, mieux que lui, peindre
les situation svaec une telle “vérité”, nous faire entrer
“dans” les personnages (du premier au dernier

des figurants)?

Ce cinéma d’attention et de silences, d’introspection
et de comportement tout a la fois, c’est I'une

des plus riches perspectives qui nous soient offertes
sur la réalité sociale.

Ermanno Olmi est né a Bergame en 1931. Employé
a la Société Edison Volta, il commence sa carriére
de cinéaste en tournant des petits films sur les
initiatives et les problémes de I'entreprise.

Il réalise ainsi plus de quarante films documentaires.
Puis il aborde le long métrage de fiction avec

Le temps s’est arrété (1959) et connait un grand
succeés international avec Il Posto. Les Fiancés (1963)
suivent la méme veine a la fois sociale et intimiste.
En 1965, il réalise Et vint un homme dédié

au personnage de Jean XXIIl. Résidant a Milan,

il travaille des lors en toute indépendance, tournant
souvent pour la R.A.l. des films qui le préservent
des pompes et des siestes romaines. C'est en 1969,
Un certain jour, puis | Recuperanti; en 1971,
Durante P’estate, et enfin en 1974 La circostanza.
Ces trois derniéres osuvres inédites ont été
présentées I'an dernier a La Rochelle.

Bertolucci selon le cinéma (ltalie)
(Bertolucci seconde il cinema)

Mise en scéne : Gianni Amelio (d’aprés une idée
de Gianni Amelio).

Images : Renato Tafuri.

Son : Remo Ugolinelli, Corrado Volpicelli.
Production : Luca Olmastroni pour Daria
Cinematografica. R.A.l. (Sperimentali).

16 mm. Couleurs. 62 mm. 1975. Inédit.
Interprétation : Bernardo Bertolucci, les acteurs,
techniciens et figurants du film Novecento.

“Il doit y avoir, dit Amelio, une bonne dose

de masochisme dans une caméra 16 mm Eclair
qui filme le parcours d’'une 35 mm.” (Mitchell).
Mais ce film-reportage sur le tournage de I'énorme
Novecento n’est pas seulement dévoilement



du travail au cinéma, mise a nu de la machine
cinématographique, ou encore pure introspection
de Bertolucci et de son travail de metteur en scene-
démiurge. Par sa qualité formelle, son montage
harmonique et sa construction polyphonique autour
de trois grands moments de Novecento dilatés

par les interviews des acteurs et de l'acteur,

le film d’Ameio réfléchit I'ceuvre de Bertolucci

et la prolonge au point qu’il n’est pas interdit

de préférer ce film a celui qui l'inspire.

Pénétration du regard, maturité culturelle, rigueur
technique : Gianni Amelio est I'un des auteurs

les plus remarquables de la jeune génération
italienne. D’origine calabraise, il tourne d’abord

en 16 mm, La fine del giuoco, puis, en 35 mm,

La citta del sole, film allégorique sur I'Utopie,
inspiré par le philosophe Campanella.

Amelio vit et travaille a Rome, ou il met actuellement
la derniére main a plusieurs projets.

L’ombre des anges (R.F.A. - Suisse)
(Schatten der Engel)

Mise en scéne : Daniel Schmid.

Scénario : Rainer-Werner Fassbinder (piéce

de thedtre).

Images : Renato Berta.

Costumes : Gera Graaf.

Décors : Paul Gimenez.

Production : Artcofilm (Genéve). Weltwertrieb (Miinich).
Distribution : Filmverlag der Autoren (Miinich).

35 mm. Couleurs. 1 h 45. 1976. V.O.S.TF.
Interprétation : Ingrid Caven (Lily Brest),

R.W. Fassbinder (le maquereau), Klaus Lowitsch

(le promoteur immobilier), Adrian Hoven (I pére

de Lily), Anne-Marie Duringer (la mere de Lily),
Jean-Claude Dreyfus (le nain), Ulli Lommel (lhomme
de main), Boy Gobert, Irm Hermann, Peter Chatel,
Raul Gimenez.

Une double intrigue trame ce film : I'histoire

de Lily Brest (comme “Querelle de Brest”),

la prostituée trop belle et trop fragile pour avoir
des clients et qui accéde au silence, et I'histoire

de la vengeance d’'un riche Juif contre son ancien
bourreau qui n'ose plus sortir dans la ville que
travesti.

C’est un film qui exprime que “le tout n’existe pas”,
que seul le moment vécu est une vérité. Sur le texte
trés réaliste de Fassbinder qui explicite
magnifiquement ce rapport tragique au monde,
Daniel Schmid insuffle une mise en scéne trés forte
dont la démarche consiste a faire que chaque scene
produise son propre rejet — mise en scéne qui
matérialise donc l'idée du film.

Ce n’est pas un film fait a deux, c’est un film fait
par un cinéaste du dépassement et du silence
(Schmid) sur le monde d’un cinéaste du désespoir
et du silence (Fassbinder).

Le résultat de cette ceuvre grandiose, c’est la peur
transmise d'une facon déchirante par Ingrid Caven,
une des plus vraies comédiennes d’aujourd’hui.

La peur du nouveau fascisme, qui consiste, disent
Schmid et Fassbinder, en ce que “personne n’a plus
d’'idées sur rien”. Le fascisme vaincra, dit

un dialogue de ce film qui se situe trés haut : la ou
on ne méprise pas les gens en les rassurant.

La Faux-Poids (R.F.A.)
(Falschgewicht)

Mise en scéne : Bernhard Wicki.

Scénario : Fritz Hochwalder, d’aprés le roman
de Joseph Roth.

Images : Jerzy Lipmann.

Production : Intertel.

Distribution : Ciné-International (Miinich).

35 mm. Couleurs. 2 h 25. 1973.

Interprétation : Helmut Qualtinger, Agnés Fink,
Evelyn Opela, Johannes Schaaf.

Un petit village d’aspect négligé aux frontiéres

de la Galicie. C’est parmi les pauvres héres, que
menace la décadence de la monarchie austro-
hongroise, qu'un contréleur des poids et mesures
essaie en vain de faire preuve de probité et d’équité.
Ou : comment un bon serviteur de I'Etat nostalgique
de la discipline de garnison se dégrade, perd

sa dignité dans I'érotisme, l'alcool, la haine,
lindifférence.

Superbement photographié par I'ancien caméraman
de Polanski, ce film, que Variety a comparé

aux ceuvres de Marc Chagall, traite cette période
de fin d’'un monde avec un mélange de oessimisme
profond et d’'amour mélancolique.

Bernard Wicki, réalisateur du succes international
Le Pont, est un “ancien” du cinéma allemand,
d’esprit sincére et généreux, au classicisme efficace
et talentueux.

Rupture (République Populaire de Chine)
Réalisation : Studios de Pékin.

35 mm. Couleurs. 1h 55. 1974-75. Traduction simultanée.

Ce film chinois de fiction a pour cadre une université,
pour théme la lutte entre les deux voies dans
'enseignement, et par sa valeur d’exemple prend
une place importante dans la campagne engagée
depuis plusieurs mois contre ceux qui voudraient
mettre en cause les acquis de la révolution culturelle
dans ce domaine.

Fllm de fiction donc, mais plus encore reflet des luttes
et contradictions dont I'affrontement perpétuel

est a la bse du matérialisme dialectique maoiste.

Ces contradictions ont d’ailleurs été pratiquées
pendant le tournage méme, qui a vu s’exprimer

des luttes trés vives entre les membres de I'équipe
du film.

Apreés les beaux opéras filmés et les documents,
c’est une nouvelle direction du cinéma chinois
qu’amorce ce film d’emblée remarquablement
réalisé et interprété.

La métamorphose (Suéde)

Mise en scene : Ivo Dvora k.

Scénario : Ivo Dvorak d’aprés la nouvelle de Franz
Kafka (1915).

Images : Jiri Tirl.

Décor : Jifi Kotlar.

Producteur : Bengt Forslund — Svenska

Filminstitutet.

35 mm. Noir et blanc et couleurs. 1 h 30. 1975 (inédit)
V.0.S.T. anglais.

Interprétation : Ernst Giinther (M. Samsa), Gunn
Wallgren (sa femme), Peter Schildt (Gregor), Inga-Lill
Carlsson (Grete), Per Oscarsson (le chef de bureau),
Jan Blomberg, Augustin Benka, Per-Arne Ehlin,
Claire Wikholm.

Dans une ville, au début du XX® siécle, un jeune
homme en s’éveillant découvre qu’il a été transformé
en un énorme scarabée. Comment va-t-il pouvoir
assurer la subsistance de son pére, de sa mére

et de sa sceur? Ceux-ci pris d'effroi et d’épouvante
le considérent d’abord avec tendresse, mais bientét
avec haine et dégout. C’est la nouvelle célebre

de Franz Kafka traduite pour la premiére fois

a I'écran. La caméra s'est faite scarabée et grimpe

le long des cloisons.

Ivo Dvorak est né en 1937 en Tchécoslovaquie.

Aprés 1968, il émigra en Suéde. Avant de tourner

La Métamorphose, son premier long métrage,

il avait réalisé cinqg courts métrages d'aprés cinq

des “dix commandements”. L’'opérateur Jifi Tirl

est également réalisateur (Le Pistolet, 1973).

Le décorateur Jifi Kotlar a travaillé avec Milo§ Forman
et Jan Neme¢ avant d’exercer ses talents a la
Compagnie Royal Dramatic Theatre et a I'institut
Suédois du cinéma.

Les Ambassadeurs (Tunisie - Libye)

Mise en scéne : M. Naceur Ktari.

Scénario : M. Naceur Ktari.

Images : Jean-Jacques Rochut.

Musique : Hamadi Ben Othman.

Décor : Denis Martin-Sisteron.

Producteur : Satpec (Tunis), El Khayala (Libye),
Unité 3 (Paris), Films du Nidal.

35 mm. Couleurs. 1 h 42. 1975. Inédit.
Interprétation : Sid Ali Kuoiret (Salah), Jacques Rispal
(Albert), Tahar Kebaili (Mehdi), Marcel Cuvelier
(Pierre), Mohamed Hamam (Ahmed), Dominique
Lacarriére (Zohra), Faouzi Kasri (Ali), Pierre Forget
(Cecelle), Dynn Yaad (Kamel), Francoise Thuries,
Med Hondo, Catherine Rivet, Didane Oumer.



Au centre de Paris prés de Barbés, un quartier qui
ressemble a un faubourg lointain de Harlem : c'est

la Goutte d’Or. Ceux qui peuplent ce quartier, ce sont
essentiellement des travailleurs immigrés. Les
Ambassadeurs, ce sont eux, des travailleurs a qui

I'on veut faire croire qu'ils représentent leur pays la ou
ils viennent travailler mais qui en fait sont victimes
d’un jeu absurde. Fiction inspirée de la réalité (un fait
divers, le meurtre d’'un jeune Algérien dans une rue de
cetilot arabe a Paris, défraya la chronique il y a
quelques années). Le film suit les destins enchevétrés
de plusieurs habitants. Le chémage, 'indifférence, le
racisme, I'insécurité de '’emploi, le déracinement :
autant de themes traités avec simplicité et ferveur

par Naceur Ktari. Ce film est une vivante illustration
de notre section “Le Monde tel qu'il est”.

Mohamed Naceur Ktari est né le 17 mai 1943 a
Sayada en Tunisie. De 1964 a 19686, il suit des cours a
I'.D.H.E.C. puis effectue des stages cinématographiques
en ltalie. Il est assistant de Robert Enrico, Roberto
Rossellini, Dino Risi, Daniel Moosman. Il réalise deux
courts métrages : Show 5000 (Rome, 1968) et
Prenons la ville (Paris, 1972). Les Ambassadeurs est
son premier long métrage.

Claudine (U.S.A.)

Mise en scéne : John Berry.

Scénario : Tina Pine, Lester Pine.

Images : Gayne Rescher.

Montage : Luis San Andres.

Chansons de Curtis Mayfield interprétées

par Gladys Knight et The Pips.

Producteur : Hannah Weinstein.

Distribution en France : 20th Century Fox.

35 mm. Couleurs. 1 h 32. 1974.

Interprétation : Diahann Carroll, James Earl Jones,
Lawrence Hinton-Jacobs, Tamu, David Kruger,
Yvette Curtis, Elisa Loti, Eric Jones.

Claudine, qui fait des ménages dans des quartiers
chics, rencontre Rupert, un sympathique éboueur.

lls décident de vivre ensemble. Mais Claudine, qui vit
seule avec ses six enfants, a peur de perdre

les allocations sociales. Rupert, regu d’abord

avec méfiance et hostilité par les enfants

de Claudine, finit par conquérir leur estime. Un jour,
Rupert et Claudine décident de se marier. C’est alors
qu’une série de difficultés surgissent...

John Berry, victime du macchartysme, est obligé
de quitter les Etats-Unis. Il s’installe a Paris en 1952.
Son dernier film américain, He ran all the way
(Menaces dans la nuit), avec John Garfield

et Shelley Winters, datait de 1949. Claudine

est son premier film tourné aux Etats-Unis depuis
vingt-cinq ans...

SIX COURTS METRAGES

Je m’appelle Marie Marczak et Je suis comédienne.

Scénario, dialogues et réalisation : Noél Simsolo.
Images : Georges Strouvé.

Production : Contrechamp.

35 mm. Couleurs. 9 minutes.

Interprétation : Marie Marczak.

Pierre Molinier, 7 rue des Faussets.

Images : R. Fellous.
Production : Contrechamp.

16 mm. Couleurs. 20 minutes.
Interprétation : Pierre Molinier.

Noél Simsolo fut d’abord acteur de théatre
(1964-1968), puis écrivain de cinéma (A. Hitchcock,
ed. Seghers, Jerry Lewis, éd. du Cerf, etc.) avant
d’exercer la qualité de critique cinématographique
dans diverses revues (Cahiers du Cinéma, Cinéma 76,
Zoom, etc.). Il a réalisé six courts métrages entre
1970 et 1976. Il fut aussi le scénariste de Paul
Vecchiali (les Jonquilles, Femmes femmes,
Change pas de main), et collabora étroitement

aux dialogues de La derniére femme de Marco
Ferreri.

Le Journal de M. Bonnafous.

Scénario : Bob Swaim, Robert Rea.

Images : Yves Lafaye.

35 mm. Couleurs. 13 minutes. 1971.

Interprétation : André Julien.

Grand Prix du Court Métrage (Festival d’Hyéres 1971).

Autoportrait d’un pornographe.

Scénario : Bob Swaim et Roland Topor.

Phot. : Yves Lafaye.

35 mm. Couleurs. 14 minutes. 1972.
Interprétation : Daniel Langlet, Jacqueline Stamp.
Prix International de la Critique au Festival

de Grenoble (1972). Best short film of 1972

au Festival de Londres (1972).

Vive les Jacques!

Scénario : Bob Swaim.

Images : Yves Lafaye.

35 mm. Couleurs. 15 minutes. 1973.
Interprétation : André Valtier, Denise Bailly,
Jean Daniel Nordman.

Robert (Bob) Swaim, né en 1943 aux Etats-Unis,

vit en France depuis 1965. Ses trois courts métrages
constituent une trilogie : French Notes.

Il commencera en octobre 1976 son premier long
métrage : La Nuit de Saint-Germain-des-Prés

avec Michel Galabru.

L’Epine noire.

Mise en scéne et scénario : Giorgio Di Nella.
Images : Ramon Suarez.

Production : Unité 3.

16 mm. Couleurs. 15 minutes. 1975.
Interprétation : Giorgio Di Nella, la petite Nathalie,
Jean-Pierre Mami.

Deux solitudes. Alex un fou en liberté et Verena
une petite fille noire aux deux nattes tristes.
Soliloques de désespoir. Un cri.

Giorgio Di Nella est né le 16 juin 1949.
C’est son premier court métrage.
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CINEMARGE/3

(CINEMA L€ DRAGON)

CINEMARGE/3

Qu’avons-nous écrit dans la marge ?

Avant de donner les réponses, poser les questions.
Voix off, voix qui vient du hors-champ.
Champ’de la production idéologique

marchande

politique

narrative

phantasmatique
Le hors-champ possible?
Différence/marginalisme/parallélisme.

Qui produit quoi pour qui.

travaille

détourne

branche

Une voix qui n’est plus le double
invisible, mais une voix qui détruit et par-la méme
construit le film.

Le plaisir marchand(ise) occulte ses rapports
de dépendance aux normes idéologiques/
économiques/politiques.

Le dévoilement de ces rapports passe par
la mise en cause de la narration travail du code

sur le code
par le code

contre le code
mais aussi parfois/souvent par la reconstitution/
eélaboration délivrance/guérison cinématographique/
cinéphilique du phantasme.

Cinémarge n’est pas un lieu “magique”, mais la
construction d'un groupe — I'Atelier — pour créer
(inventer/dire) les conditions de diffusion d’une
parole individuelle ou collective.

Le cinéma n’a jusqu’a présent créé que
lui-méme. Le cinéma n’est rien. |l est a recréer.

Leonardo Suerta.

Cinéma refusant toutes concessions,
cinéma de l'audace, cinéma non-auto-censure,
cinéma de la création pure, le cinéma “différent”
est vital car il contribue pour une grande part
a I'évolution du langage cinématographique,
a son avenir.
Le cinéma différent, donc authentiquement
dans le sens de I'Histoire, est un cinéma qui,
certes, dérange, trouble, suscite I'inconfort;
mais ce cinéma de la douleur explosera toujours,
tét ou tard, dans des éclaboussements de jouissance.
Gérard Frot-Coutaz.



CINEMARGE/3
(CINeMA L€ DRAGON)

Mercredi 30 juin

LE CINEMA INTERROGE
16 h. 15 (16 mm)

Patrice Enard: La parole en deux
Patrice Enard: Le cinéma en deux
Patrice Enard: Différences et répétitions

LA CAMERA STYLO-FEUTRE
20 h. (Super 8)

Michael Minnard: Bay's area trilogy
Alain Gillis: Les figurants

Chantal Fribourg: Belladonna’s blues
Daniel Beicberg: Emmanuel

Michel Polac et Régis Cany: Les molles
Alain de Gastines: Vaches

Yves Rollin: Cing portraits formels
Joseph Morder: Avrum et sipostra

LA CAMERA POLITIQUE
22 h. 15 (16 mm)

Sonimage (Jean-Luc Godard) : Ici et ailleurs
Sonimage (Jean-Luc Godard) : Comment ¢a ca ?

Jeudi 1* juillet
EXPRESSION ET RECHERCHE
14 h. (16 mm)

Kirsten Stenbaek et Bent Grasten: Lénine petit voyou
Patrick Blossier: Wampli sampa

Jean-Marie Touratier: Petite bourgeoisie

Jacqueline Evrard: Le café de narcisse

Dominique Paultre: La belle que voila

Bernard Férié: Le verbe étre

LA CAMERA POLITIQUE
16 h. 15 (Super 8)

Cinéma Politique : Quelle réalité au Pérou ?
Serge Poljinski : La ville est a nous

LA CAMERA POLITIQUE
20 h. (16 mm)

Gaby Glissant: Le marteau et la machette
Daniel Donadel - Portugal : Une armée ne fait pas
le printemps

EXPRESSION ET RECHERCHE
22 h. 15 (16 mm)

Christine Van de Putte: La vie trés bréve de
Joseph Bizouard

Montfaucon Research Center/Joélle de la Casiniére:
Tableau des Indes galantes
Isabelle Damaya: Feeling

Vendredi 2 juillet
LA CAMERA POLITIQUE
14 h. (16 mm)

Thomas Alfrédéric: Les mézigris

Bruno Muel: Génocide ou indépendance
Croissant Rouge Sahraouie: Un peuple accuse
Ody Roos: Les enfants de nulle-part

LA CAMERA STYLO-FEUTRE
16 h. 15 (Super 8)

Lionel Soukaz: Trilogie
(Paris-Chaussey, Remake, Lm Besh - Lolo megalo
blessé en son honneur)

LE CINEMA INTERROGE _
20 h. (35 mm)

Frangois Barat: Gaumont palace
Absis: Cygne 1

Absis: Cygne 2

Kosta Sfikas: Modelo

Joél Farges : Méduse

Serge Luttens: Les stars

LA CAMERA POLITIQUE
22 h. 15 (35 mm)

Pierre Clémenti : Visa de censure numéro X
Jean-Noél Christiani : Le silence des organes

Samedi 3 juillet

LA CAMERA STYLO-FEUTRE
14 h. (Super 8)

Michel Jaffrenou, Christophe de Pontfilly: Le moi
des uns et des autres

P. et M. Brune: La tréve

Anne Béraud: Laide mémoire de Titus

Michéle Dubosc: 11/2/62

Marc Otho Biron: La course de la lune et du soleil
Michel Polac et Régis Cany: L’éxilé

CINEMA D’ANIMATION CANADIEN
16 h. 15 (16 mm)

M. Milles: Evolution
Judith Klein: Catuor

J. Hubley: Croisiére

A. Leduc: Tout écartillé
A. Lipsett: Free fall
Richard Raxlen: Mirage
P. Driessen: Air

Louis Coderre: Zikkaron



Peter Foldes: Metada
Peter Foldes: La faim
Alain-Philippe Paghano: Kopbin
Daniel Bard: L'enfant

18 h.

Débat sur le cinéma d’animation avec la revue
Fantasmagorie

LES PETITS MICKEYS ONT LA PAROLE
20 h. (Super 8 et 16 mm)

Olivier Eismein: La boite

Olivier Eismein:_Et le vice versa

Laurant Schmitt: Une sombre histoire d’amour
M. M.J. de la Rochelle: Zoom

Joél Tasset: Toxicolor

Joél Tasset: Le jumeau

Thierry Steff: L’arlequin

Jacques Barsac: Le mangeur de temps
Jacques Dimier: La boule idéale

LES PETITS MICKEYS ONT LA PAROLE N° 2
22h15

Programme international de films d’animation
présenté par Dessins Animés & Cie

Dimanche 4 juillet
EXPRESSION ET RECHERCHE
14 h. (16 mm)

Frédérique Touratier: Regulae

Pascal Kané: La mort de Janis Joplin
Anne Toraval: Un troisiéme

Claire Simon: Madeleine

Marcel Cloots: La dame du petit matin
Georges Pastrana: Interview

Michka Gorki: Interprétation

LA CAMERA STYLO-FEUTRE
16 h. 15

Alain Clerg Ourgan : Marie Nicol

Rinaldo Pagnanini : Le fauteuil

Katarina Thomadicky et Maria Klonari : 3 juillet 73
Katarina Thomadicky : Double labyrinthe

18 h.

Carrefour-rencontre entre les organisateurs de
festivals de cinéma différent et les réalisateurs

EXPRESSION ET RECHERCHE
20 h. (16 mm)

Jean Cyril Godefroy: Transport

Isobel Mendelsohn: | want a girl just like the girl who
married my dear old dad

Frangois Barat: Une voix en corps

Jean-Marie Touratier: Fosse commune

Valie Export: Man Frau & Animal

Valie Export: Remote remote

LA CAMERA POLITIQUE
22h. 15

Alain Fleisher : Dehors-dedans

Lundi 5 juillet

LA CAMERA POLITIQUE
14 h. (16 mm)

Guy Chanel: Calédonie colonie frangaise
Laurent Chevalier: Les apprentis se réveillent
Pascal Kané: Sur Pierre Riviére

Bernard Férié: Etudiants tunisiens et coopération

EXPRESSION ET RECHERCHE
16 h. 15 (16 mm)

Jean-Michel Mongredien : Les petites galéres
Liliane Vittori : Elodie Lauden
Olivier Eismein : Le temps perdu

18 h.

Pierre-Jean Buffy : Virgule

EXPRESSION ET RECHERCHE
20 h. (16 mm)

Louis Scorek: Eugénie de Franval
Nicole Lise Bernheim : Qui est Alice Guy ?

LA CAMERA POLITIQUE
22 h. 15 (16 mm)

Jean-Michel Carré: Le ghetto expérimental
Jean-Michel Carré: L'enfant prisonnier

Mardi 6 juillet
EXPERIMENTAL ITALIEN
14 h. (8 mm)

Piero Bargellini: Dove cominciano le gambe (La ou
commencent les jambes)

Luca Ferro: Impressione a distanza (impression a
distance)

Luca Ferro: 4 single piano per guido (4 étages
pour Guido)

16 h. 15 (Super 8)

Stefano Pulga: Tyrany and mutations

Stefano Pulga: L'idiota (I'idiot)

Luigi Barzini: Musica (Musique)

Luigi Barzini: Citta (Ville)

Sandro Chia: Il 15 minuti del servitore chia (Les 15
minutes du serviteur Chia)

Pier Luigi Farri: Bette Davis

20 h. (Super 8)

Massimo Bacigalupo: Warming up

Massimo Bacigalupo: Coda

Gianfranco Baruchello: Costretto a scomparire
(Contraint de disparaitre)

Gianfranco Baruchello: Perfoce

Gianfranco Baruchello: Per una giornata di malumore
nazionale (Au cours d’'une journée de mauvaise
humeur nationale)

22 h. 15 (16 mm)

Piero Bargellini: Zukie

Emilio Simonetti: Theoria e pratica dell’architettura
(Théorie et pratique de I'architecture)

Paolo Gioli: Hilarisdoppio

Paolo Gioli: Secondo il mio occhio di vetro (Au
travers de mon ceil de verre)

M. Gianni, P. Vicinelli et E. Rumma: Prova n° 1
(Essai n°® 1)

Paolo Brunatto: Bis

Paolo Brunatto: Un ora prima di amleti pui pinocchio
(Une heure avant Hamlet et Pinocchio)

Mercredi 7 juillet
14 h. (8 mm)

Pia Epremian: Medea

Pia Epremian: Pistoletto e sotheby

Tonino de Bernardi: Cronache del sentimento e del
sogno (Chronique des sentiments et des réves)

16 h. 15 (8 mm)

Tonino de Bernadini: Le opere e i giorni (Les ceuvres
et les jours)

Tonino de Bernadini: A Patrizzia, I'irrealta, 'ogetto
d’amore (A Patricia, I'irréalité, I'objet d’amour)
Tonino de Bernadini: Percorendo la spirale
(parcourant la spirale)

Martino et Anna Oberto: A proposito di Ezra Pound
(A propos d’Ezra Pound)

Susanne Newell: | poeti in piazza



20 h. (16 mm)

Tonino de Bernadini: Il mostro verde (Le monstre vert)
Alberto Grifi: La verifica incerta (la vérification )
incertaine)

Alberto Grifi: Transfert per kamera verso virulentia
(Transferts a travers la caméra en direction de
Virulentia)

22 h. (Super 8)

Andrea Granchi: Cosa succede in periferia? (Que se
passe-t-il) en banlieue?)

Andrea Granchi: Il giovane rottame (Le jeune débris)
Martino et Anna Oberto: Nycny journal

Romano Amidei: Credendo scherzasse lasciai fare
(Croyant qu'il plaisantait, je le laissais faire)

Romano Amidei: Fuga de casa (Fuite de la maison)

Jeudi 8 juillet
14 h.
Le cinéma italien expérimental

Débat public-rencontres réalisateurs italiens avec
la presse

16 h. 15 (Super 8)

Gianni Castagnoli: Valentino moon

Gianni Castagnoli: N.Y. up/uptown, 780 Riverside
Drive

Gianni Castagnoli: La notte e il giorno (La nuit et
le jour)

20 h. (Super 8)

Annabella Miscuglio: Canti illuminati (Chants
illuminés)

Annabella Miscuglio: Ritratti (Portraits)
Marco Dolcetto: Prospettivo autunno-inverno
(Prospective automne-hiver)

Claudio Piacenti: Aleph

22 h. 15 (16 mm)

Mario Schifano: Round trips

Sirio Luginbiihl: Ritratti di rose (portraits de roses)
Micheéle Sambin: Tob e Lia (Tob et Lia)

Alfredo Leonardi: Se I'inconscio ribella (si
I'inconscient se rebelle)

Silvio Loffredo: Tarentella (Tarentelle)

Silvio Loffredo: La fuga (La fugue)

Silvio Loffredo: Lussuria (Luxure)

Luca Patella: Interno fuori

Luca Patella: SKMP2 1968

Vendredi 9 juillet
LA CAMERA POLITIQUE
14 h. (16 mm)

Paul Jeunet: A propos de témoignages
Jean-Pierre Ader: Chili au coeur

Jean-Paul Courraud: Léonina

Guy Pezzeta: Le droit a la paresse

Monique Clémenti et Noun Serra: Cambia stellu

LE CINEMA INTERROGE
16 h. 15 (16 mm)

Sélection Prathé-Films

Bernard Loyal: Une simple histoire d’amour
Olivier Douyére: Pourquoi pas Lise?

Arthur Sagroune: Biffer

Bernard Loyal: R comme R

Shuji Terayama: Labyrinth tale

de 19 h. @ 24 h. (Super 8 et 16 mm)

Sélection de films indépendants inédits présentés
par la Paris-Films-Coop

Dominique Avron: Yaa boe

D. Avron, C. Eizykman, G. Fihman, J.F. Lyotard:
L’autre scéne

Jean-Michel Bouhours: Rythmes 76

Patrick Delabre: Glissements/Diaphragmes
Doubles épaisseur

Discontinuité

Distorsion

Parcours

Courbes

Claudine Eizykman: V.W. Vitesses women
Jenny Eizykman: Filmachine a coudre

Guy Fihman: France-soir

Ultra rouge — Infra violet

Christian Lebrat et Giovanna Pugioni: Trois petits
tours et puis s’en vont

Peter Kubelka: Adebar

Schwechater

Arnulf Rainer

Ahmet Kut: Pour faire un bon voyage prenons le train

Giovanni Martedi: FSC1
ST
Jonas Mekas: Award presentation to Andy Warhol

Jacques Postel et Elisabeth Strassle: Ligne + Spirale

Georges Rey: L'homme nu
Les sources de la Loire

La vache qui rumine

Portrait

Les ronds dans I'eau

Pierre Rovere: Black and Light
Iris

Peter Stampfli: Ligne continue

Dominique Willoughby: La perdue/Portrait (off) the
queen

a24h.

Débat-manifeste sur le cinéma indépendant par la
Paris-Films-Coop avec la présence de 6 auteurs-
réalisateurs de la coopérative dont Claudine
Eizykman auteur du livre: “La jouissance-cinéma”
et réalisatrice du film: “V.W. Vitesse Women".

Samedi 10 juillet

LA CAMERA POLITIQUE
(collectif militant)

14 h (Super 8)

SELECTION APIC

Cinéma Libre Bordeaux: Le pressoir
Pierre le berger

A propos de la réunion

Scénes de voyage

Débat avec I'Apic

LE CINEMA INTERROGE
16 h. 15 (35 mm)

Luc Béraud: Le jeu des preuves

Marcel Hanoun: La chute d’lcare

le film sera présenté par Marcel Hanoun et la
projection suivie d'un débat.

21 h.

Colloque sur le cinéma différent



Nouvelle Calédonie

Absis: Cygne 1
35 mm, 10 mn.

Rythme, voix autre, jouissance non pas de posséder,
de maitriser, mais de se déplacer complétement hors
du champ dans un espace blanc, immense, hors des
limites; beauté des corps, celui de la musique;
liberté, du geste, de la voix, de I'écriture, de I'image.

Absis: Cygne 2
35 mm, 10 mn.

Si un sujet vivant, existant, était ici en cause, ce qui
précéde porterait un nom: événement psychique,
scéne traumatique etc... Le rapport au réve par la
présence d’'une part de I'image, d’autre part d’un récit
qui I'excéde est notable. L’évidence d’un
fonctionnement du fantasme.

Jean-Pierre Ader: Chili au coeur
16 mm, 10 mn.

Fable politico-romantique sur I'assassinat de I'unité
populaire, et son espoir de libération, au Chili en 1973.

Thomas Alfrederic: Les Mezigris
16 mm, 48 mn.

Aprés un exposé des raisons politiques et historiques
de la situation actuelle de la Tunisie, les auteurs
dénoncent I'émigration d'un grand nombre de
Tunisiens qui ne voient d'autre solution a la misére
que le départ pour la France ou ici la riche Lybie
voisine. Le film raconte sous forme de fiction le
voyage de deux amis a travers le désert. L'un meurt
en route.

Romano Amindei: Credendo scherzasse lasciai
fare (Croyant qu’il plaisantait, je le laissais
faire) Super 8, 15 mm, couleurs, muet.

Jeu entre l'auteur et un ami. “Je fais des films pour le
le plaisir de fixer des émotions, des perceptions
fugitives”.

Romano Amindei: Fuga de casa (Fuite de la
maison) Super 8, 15mn, couleurs, muet.

Raconter ce que j'éprouve, diviser mes propres
expériences, voila le but de mon travail.

APIC: Scénes de voyage
Super 8, 30 mn.

Film de vacances: un voyage au Mexique; C’est en
fait un film “touristique” détourné.



APIC: Sur la Réunion
Super 8.

Tableau de la situation économique de I'lle. Scénes
de la vie quotidienne; la présence militaire frangaise.

Gabriel Auer: Le destin de Jean-Noél
16 mm, 26 mn.

La reconstitution d’un fait divers: Jean-Noél, 19 ans,
s'est pendu dans sa cellule a Fleury-Mérogis le

2 décembre 1974. Ses éducateurs Gérard et Pierre
essaient de le sauver. Le peuvent-ils vraiment? Le
veulent-ils vraiment? Qui est responsable de cette
mort exemplaire? Le juge Roque qui refuse les droits
de visite ou I'ensemble d’un systéme juridique,
pénitentiaire, social?

Luigi Barzini: Musica
Super 8, 3 mn, couleurs, muet.

Tentative d’expression a l'intérieur de ses propres
limites.

Daniel Belcberg: Emmanuel
Super 8, 6 mn.

Aprés 2000 ans de tradition, une famille juive se
réunit dix jours apreés la naissance d’un enfant male.

Anne Béraud: Laide mémoire de titus
Super 8, couleurs, 25 mn.

Des objets militaires épinglés, un personnage s’en
empare et s’en pare; portrait hyperéaliste d’'un
collectionneur nostalgique.

Luc Béraud: Le jeu des preuves
35 mm, couleurs, 25 mn.

Un puzzle cinématographique, ou I'enquéte, si elle
existe, se constitue au fil du “gonflement” des
formats.

Tonino de Bernardini: A Patrizzia, l’irrealta,
Foggetto d’amore (A Patricia, l'irréalité, 'objet
d’amour) 8 mm, 55 mn, noir et blanc, muet.

Nous sommes partis au loin, car Patricia nous y avait
appelés. Le film témoignage est ce que nous avons vu
labas et ce que nous avons trouvé de retour chez
nous.

Tonio de Bernardini: Cronache del sentimento e
del sogno (Chroniques du sentiment et du réve)
8 mm, 20 mn, double écran, muet.

Recherche sur les visages, faite de couleur et de
surimpressions. “C’est le miroir de moi-méme qui
me cherche une identité” (T. de Bernardini).

Tonio de Bernardini: Il mostro verde (Le montre
vert) 16 mm, couleurs, 30 mn, double écran,
son magnétique.

La technique ne l'intéresse pas; “Polir” et montrer
un film, non plus.

Tonino de Bernardini: Le opere e i giorni
(Les ceuvres et les jours) 8 mm, 30 mn, noir et
blanc, sonore.

On pourrait penser a un journal; mais le geste, la
recherche de l'archétype, la mémoire mythologique,
sont le fil et le filtre dont use Bernardini.

Tonino de Bernardini: Percorendo la spirale
(Parcourant la spirale) 8 mm, 30 mn, noir et
blanc et couleurs, muet.

C’est un chant lyrique qui cherche a établir les
rapports du dedans et de dehors et vice-versa;
rapport avec la femme, les enfants, I'extérieur et
le social.

Massimo Bacigalupo: Coda
16 mm, 20 mn, noir et blanc, son optique.

Massimo Bacigalupo: Warming up
16 mm, 40 mn, couleurs, son optique.

C’est une série discontinue d’illumination, de brefs
passages de I'ceuvre de Rimbaud, méditée et
enregistrée.

Francois Barat: Gaumont-Palace
35 mm, 10 mn.

A partir d’'un texte de Marguerite Duras, une réflexion
sur le phénoméne cinéma: voir comment le cinéma
au méme titre que la pratique technique qui le
fabrique, reconduit la tradition occidentale du voir et
du visible dans sa construction méme.

Daniel Bard: L’enfant
16 mm, 10 mn.

L’enfant est un court-métrage a propos de “I'enfant
de la haute mer” de Jules Supervielles.

Pierfrancesco Bargellini: Dove cominciano le
gambe (Ou commencent les jambes) 8 mm,
80 mn, couleurs, muet.

Troisiéme partie de “La grande exibition magique”.

Pierfrancesco Bargellini: Zukie
16 mm, 18 mn, couleurs.

Un flash, une perception de par des éléments
cosmiques: le soleil, la mer, la nouvelle Lune...

Jacques Barsac: Le mangeur de temps
16 mm, 12 mn.

Une vision surréaliste du monde contemporain.

Gianfranco Baruchello: Costretto a scoparire
(Contraint de disparaitre) 16 mm, 15 mn,
sonore optique.

Gianfranco Baruchello: Perforce
16 mm, sonore optique.

Gianfranco Baruchello: Per una giornata di
malumore nazionale (Au cours d’une journée
de mauvaise humeur nationale) 16 mm,
sonore optique.

Le film est une tentative de rassembler quelques
éléments pour une “Fable rouge”. Le protagoniste est
I'’Argent qui se substitue a tous les intermédes
signifiants.

Luigi Barzini: Citta (Ville)
Super 8, 13 mn, couleurs, cassette.

Les choses négligées, celles auxquelles on ne préte
gueére attention, celles que I'on voit en pensant a
autre chose.

Marc Biron: La course de la lune et du soleil
Super 8, couleurs, 40 mn.

Cérémonie hypnotique et funéraire pour une enfant

criminelle et martyre du siécle. Un film en couleurs,
du noir jusqu’au blanc.

Paolo Brunatto: Bis
16 mm, noir et blanc, 18 mn, son optique.

Sur le travail de Carmelo Bene.



Jean-Michel Carré: Le ghetto experimental
16 mm, 90 mn.

L’université de Vincennes ou I'université pour quoi
faire dans un systéme capitaliste. Le jeu du pouvoir et
les contradictions des étudiants et des groupes
politiques; le tout a travers les enseignements
expérimentaux et les actions militantes.

Jean-Michel Carré: L’enfant prisonnier
16 mm, 23 mn.

Sous forme de fiction, la visualisation des différentes
aliénations (famille, école, environnement...) que subit
un enfant de 9 ans et les conséquences avec les
autres enfants et sa future vie d’adulte.

Le jour ou I'on chercha a imposer I'enseignement
obligatoire au Tibet, on se heurta a la résistance des
femmes.

“Mais ils sont fous ces hommes de vouloir élever

nos enfants, pour les instruire a un dge ou ils ont tant
a apprendre”. En France la journée d’un enfant de

9 ans. J-M Carré

Gianni Castagnoli: La notte e il giorno (La nuit
et le jour) Super 8, 1 h. 30 (extrait de 20 h.)

Voyage en Europe, aux USA et en Afrique du Nord.

Gianni Castagnoli: N.Y. up/uptown,
780 riverside drive
Super 8, 6 mn, couleurs, sonore.

Le quotidien new-yorkais, de I'aurore a la nuit;
un portrait agonisant de I'émigration.

Gianni Castagnoli: Valentino Moon
Super 8, 12 mn, couleurs, sonore.

Film de montage, ou les éléments narratifs contenus
dans ces 12 minutes sont nés de 250 heures de travail.

Laurent Chevalier: Les apprentis se réveillent
16 mm, 15 mn.

Répondant au directeur un groupe de collégiens
expose les problémes posés par la vie dans un C.E.T.
(discipline, cadences, chémage a vernir, sexisme)

et par la création d’'un comité de lutte.

Sandro Chia: | quindici minuti del servitore chia
(Les quinze minutes du serviteur Chia)
Super 8, 15 mn, noir et blanc et couleurs, muet.

Film qui n’est plus reconnu totalement par son auteur;
portrait performance devant et contre des miroirs.

Jean-Noél Cristiani: Le silence des organes
16 mm, 1 h. 10 mn.

Trois médecins malades de la médecine parlent:

le pouvoir religieux d’'une mane tombée du ciel,

la maladie considérée comme une matiére premiére
a exploiter ou le combat pour sa disparition.
Ambiguité des discours, contradicitons: malaise

et grand soupgon. Horreur de I'inadéquation et de
I'autoritarisme de la réponse médicale face a ces
corps guerris et /ou abattus, emboités dans des
machines, traversés de langues étrangéres comme
d’occupation ou stéréotypées: “par manque justement
de cette langue parlante que nos premiers examens
médicaux nous ont aplatie d’'un manche de cuillére
dans la bouche.”

Alain Clerc-Ourgan: Marie-Nicol
Super 8, 36 mn.

Informations, contre-informations, détails sans
importance sur Marie-Nicol. Personnage dont la forme
imparfaite et I'existence restent a définir.

Marcel Cloots: La dame du petit matin
16 mm, 27 mn.

Solitude et misére discréte d’une vieille dame dont
la derniére joie, jouer du violon, est supprimée.

Jean-Paul Courraud: Léonina
16 mm, 17 mn.

Images d’une saison froide sur la plage. Des éléphants
de mer font des petits en attendant I'année prochaine.
Les oiseaux bouffent les restes et le harem suit son
cours.

Jacques Dimier: La boule idéale
16 mm, 1 mn 30 s.

Un personnage met une piéce dans un distributeur
automatique, il en sort une boule qu’il transforme
chaque fois d’'une maniére différente.

Marco Dolcetto: Prospettivo Autunno-inverno
(prospective Automne-hiver) Super 8, 56 mn,
couleurs, cassette.

Une recherche sur la couleur et sur le son. Une sorte
de journal intime rapportant des émotions
automne-hivers.

P. Driessen: Air
16 mm, couleurs, 2 mn 03 s.

Les dégradations de la planéte dans une vision faite
de raccourcis vertigineux.

Michéle Dubosc: 11.2.62
Super 8, 20 mn.

En un long monologue une voix “Off” se souvient:
dans une maison au bord de I'océan, le drame d'une
adolescente qui subit 'empire d’'une mére castatrice.

Pia Epremian: Pistotello e sotheby
8 mm, 25 mn, couleurs, sonore magnétique.

Le trompe-I'ceil comme fait pictural et
cinématographique.

Pia Epremian: Medea (Médée)
8 mm, 50 mn, couleurs, sonore magnétique.

Le film est un anti-film; il ne traite pas du raconté
mais du vu; c’est un film sur la Mort, celle des autres
en premier lieu.

Olivier Esmein: La boite (version n°2)
Super 8, 3 mn.

Film d’animation: 'lhomme a évolué depuis I'invention
du peigne jusqu’au premier pas sur la lune mais il a
quand méme fabriqué une grande boite en cas de
cataclysme...

Olivier Esmein: Et le vice versa...
Super 8, 4 mn.

Dessin animé-animation-grattages et prises de vues
réelles. L’envers vaut-il I'endroit. Que se passe-t-il
derriére I'écran? Que savons-nous des réalités
insoupsonnables? Délire organisé ou organisation du
délire? Rayer les mentions inutiles...

Patrice Esnard: Différences et répétitions
16 mm, 3 films de 20 mn.

Changer le rapport du sujet au sens. Dans ce type de
film le réalisateur se pose des questions. Les choses
filmées sont des réponses a ces questions, mais ces
réponses sont en forme de questions: elles
questionnent (ces choses filmées d'une certaine
fagon) les réponses que les autres ont donné depuis
80 ans dans d’autres films. lls filmaient sans se
questionner. “Différences et répétitions” est une série
de questions sur des questions non posées.



Patrice Esnard : La parole en deux
16 mm, 20 mn.

Les conditions de représentation de la parole a
I'écran. Le rapport du sujet (spectateur) a la parole
représentée/au sujet parlant, est liée au rapport du
sujet a sa propre parole, a lui-méme, aux autres, au
sexe, a la science, a l'histoire, est liée de fagon plus

générale aux rapports qu’entretient le sujet au monde.

Travail toujours incomplet de cette chaine de cette
série de ligatures...

Patrice Esnard: Le cinéma en deux
16 mm, 10 mn.

Qu’est-qu'’utiliser le cinéma a des fins révolutionnaires
actuellement? Qui servir? La cause Bourgeoise ou

la cause prolétarienne?

Sur la scéne fictive éclairée par les sunlights
bourgeois deux cinéma semblent en lutte: le cinéma
commercial et le cinéma dit indépendant “lutte”
aveuglante (expression diffractée au service de la
bourgeoisie) masquant les contradictions réelles qui
agitent cette scéne imaginaire.

Jacqueline Evrard: Le café de Narcisse
16 mm, 6 mn.

Au cours d’'un repas pantagruélique, une concierge,
un prétre et un éphébe papotent, rotent, sirotent...

Valie Export: Man frau & animal
16 mm, 10 mn.

A la place de la sainte trinité: le pére, le fils, le saint
esprit, a la place de la trinité profane: la mére, la
famille, I'état, a la place de la trinité sociale: le pére,
la mére, I'enfant. Le film traite de la réelle trilogie en
trois parties.

Joél Farges: Méduse
35 mm, 15 mn.

Libération de Paris, fin du Pétinisme. Certains, dans
la débacle, tentent de jouer leur vie. Impossible envie
d’impossible, désir de mort...

Bernard Férié : Etudiants et coopération
16 mm, 26 mn. (Eléments pour une authenticité)

Un film politique au sens large du terme sur les
conséquences impérialistes des étudiants tunisiens
venant en France pour leurs études.

Luca Ferro: 4 single piano per guido (4 étages
pour Guido) Super 8, 12 mn, couleurs, muet.

L’auteur fait appel au cinéma familial et tente de
re/travailler la pellicule; la projection devient rite
collectif.

Luca Ferro: Impressione a distanza
(Impressions a distance) 8 mm, et Super 8,
20 mn, noir et blanc et couleurs.

Une extraordinaire réflexion sur le cinéma familial.

Alain Fleischer: Dehors-Dedans
16 mm, 1 h. 20 mn.

Le dehors ce sont les batiments. Il faudra subir leur
énumération monotone, plans fixes selon le méme
cadrage. Le dehors est pris dans son réle symbolique.
Le dehors c’est le pouvoir immuable triste et débili-
débilitant. Son architecture est une figure primaire

de son discours.

Le dedans c’est un appartement exigu avec lucarne
et une terrasse qui donnent sur la ville. Le personnage
de Catherine fonctionne uniquement comme signe;
c’est le nom d'un corps qui s’éveille au jeu, au désir,
a I'amour, a la révolte.

L’'antithése d’'une idéologie qui se convertit en raison
d’état. Comme média entre ces deux termes de la
dialectique, il y a un discours qui lui aussi évolue
(“histoire de la révolution frangaise” de Michelet).

Peter Foldes: La faim
16 mm, couleurs, 11 mn 22 s.

Réalisé sur ordinateur, ce film parodique dénonce les

abus grotesques et 'injustice de ce monde. (Grand
prix du court-métrage a Cannes en 74).

Peter Foldes: Metada
16 mm, couleurs, 8 mn 30 s.

Réalisé grace a I'ordinateur, ce film est composé de
métaphores, de superpositions et d’enchevétrements.

Chantal Fribourg: Belladonna’s blues
Super 8, 25 mn.

La femme-objet entendue comme sujet.

Paolo Gioli: Secondo il mio occhio di vetro
(Au travers de mon ceil de verre) 16 mm,
noir et blanc, sonore.

Des temps de vision fulgurante destinées a foudroyer
notre ceil; des lectures par seconde sur un temps
paroxyque. “ll y a quelque chose, non pas avec,

mais a travers I'ceil.

Paolo Gioli: Hilarisdoppio
16 mm, noir et blanc, 30 mn, sonore.

Interrogation de I'écran, du positif et du négatif, les
dédoublements de personnes en un égo positif et un
alter-ego négatif.

La pellicule dans sa matérialité est la protagoniste
de nombre de ces films.

Gaby Glissant: Le marteau et la machette
16 mm, noir et blanc, 1 h. 10.

Le premier long métrage guadeloupéen qui propose
une réflexion précise idéologiquement sur ce
département frangais qui n’est pas toujours considéré
comme tel.

Michka Gorki: Interprétations
16 mm, 11 mn.

Une jeune femme, I'auteur, comédienne de métier,
face a sa vie, aux hommes, aux éléments
désiquilibrants, ne peut que réver poésie et mourir
de folie.

Andrea Granchi: Il giovane rottame
Super 8, 27 mn, couleurs, son magnétique.

Du dessin a la photo, de la photo au cinéma. “Ce qui
m’intéresse dans le cinéma, c’est sa capacité a
reproduire I'image en mouvement” (A. Granchi)

Andrea Granchi: Cosa succede in periferia
(Que se passe-t-il en banlieue?) Super 8,
25 mn, couleurs, sonore magnétique).

Réalisé avec une technique qui se rapproche de
I'animation, le film est constitué par le rapprochement
et I'interpénétration d’'images d’origines diverses.

Alberto Grifi: La verifica incerta (La vérification
incertaine) 16 mm, 50 mn, couleurs, sonore
magnétique.

Marcel Duchamp est le protagoniste moral du film,
qui est tiré de 150.000 m de pellicule de films
commerciaux destinés au pilon.






Alberto Grifi: Transfert per kamera verso
virulenta (Transferts a travers la caméra en
direction de Virulenzia) 16 mm, 20 mn, couleurs,
sonore optique.

Un film sur I'opération thééatrale de Aldo Braibanti.

J. Hubley: Croisiére
16 mm, couleurs, 8 mn 20 s.

Une parodie des croisiéres de luxe, de leur faune et
de leurs festivités.

Michel Jaffrenou: Le moi des uns et des autres
Super 8, 20 mn.

Un faux probléme devenu “raison sociale” par un
cheminement labyrinthique au travers d’une spirale
ambigue... Le tout fragment d’une tentative d’apologie
du confusionisme... etc...

Paul Jeunet: A propos de témoignages
16 mm, 18 mn.

L’inclusion d’'une pratique de plus en plus répandue,
la torture, dans le cadre de la vie quotidienne, par
intermédiaire d’un narrateur et de deux témoignages
d’Amnesty International. Pas un documentaire mais
un essai.

Pascal Kané: La mort de Janis Joplin
16 mm, 13 mn.

Biographie imaginaire d’'une vedette du show business.

Pascal Kané: Sur pierre riviére
16 mm, 25 mn.

Le film est un reportage sur le tournage du film
d’Allio: “Moi Pierre Riviére”. Reportage autour des
paysans qui jouent dans le film, images du travail
dans la ferme. Un entretien avec Michel Foucault sur
le sujet Pierre Riviere, une de préparation d’un plan
-du film, etc...

Judith Klein: Catuor
16 mm, couleurs, 3 mn 53 s.

Sur un rythme de jazz, un quatuor de chats qui prend
le rythme a ccoeur, se dédouble, se multiplie, se
colore, se refléte, se fragmente.

Alfredo Léonardi: Se Pinconscio ribella
(Si Pinsconscient se rebelle) 16 mm, 20 mn,
noir et blanc, son optique.

Ce film prouve l'intérét et 'amour de Léonardi pour
une communauté de gens qui cherchent a vivre de

la maniére la plus libre et la plus dynamique possibles.
“Ce film discutable est trop convaincant pour étre
vrai”.

A. Lipsett: Free fall
16 mm, noir et blanc, 9 mn 15 s.

Une caméra ultramobile enregistre des images
agencées selon les lois de la libre association. “J’ai
voulu dire ce que ¢a dit, littéralement et dans tous les
sens”. A. Lipsett.

Silvio Loffredo: La fuga (La fugue)
16 mm, 12 mn, noir et blanc, muet.

Objets fortuits, assemblage de matériaux variés,
souvenirs d’enfance.

Silvio Loffredo: Lussuria (Luxure)
16 mm, 2 mn, noir et blanc, muet.

Matériel rare mais pas rarissime: un discours sans
complaisance, fait d’ironie, mais d’ou la présomption
est totalement absente.

Silvio Loffredo: Tarentella (Tarentelle)
16 mm, 18 mn, couleurs, muet.

CEuvre subjective et auto-biographique. Le signe
cinématographique est toujours porté par la donnée
psychologique la plus immédiate.

Sirio Luginbuhl: Ritratti di rose (Portraits de
roses) 16 mm, 6 mn, couleurs, sonore magnétique.

A la base du film, il y a une récupération d’un matériau
photographique tandis que la partie centrale concerne
une fille a la recherche de sa propre identité a travers
un acte masturbatoire.

Serge Lutens: Les stars
35 mm, couleurs, 25 mn.

Film aux caractéristiques expressionistes, aux couleurs
et musique symboliques. Univers a travers l'idée de

la femme exprimant la ville, la vitesse, la jungle, la
peur de I'électricité.

Isabelle Da Maya: Feeling
16 mm, 15 mn.

Zouzou est un “acteur” dans un film... mais exprimez-
vous!

Isobel Mendelson: | want a girl just like the girl
who married my dear old dad.
16 mm, 15 mn.

Le message est contenu dans la chanson: “ma
maman” paroles de Jacques Elsnor, musique de Gary
Peterson.

La femme que je veux aura les jolis yeux les mémes
mais pas mieux que ceux de ma maman.

Ses hanches arrondies seront les mémes aussi celles
qui m’ont sorti un beau jour a la vie.

Ses jambes seront poilues c’est fou ce que j'ai pu
aimer tirer dessus mais maman n’en a plus.

La femme que j'aurais et que j'épouserais me trouvera
parfait tout comme ma maman.

Etoui je la garderai et puis je I'aimerai et je I'appellerai
ma petite maman.

Michael Mills: Evolution
16 mm, couleurs, 10 mn 21 s.

Comment la vie est-elle arrivée sur notre planéte?
Gens sérieux s’abstenir.

Michael Minnard: Bay’s area trilogy
Super 8, 20 mn.

Le montage “par attraction” appliqué aux images
américaines d’'un éxilé a Paris. Tourné a San-Francisco
et Bekerley en 1974, comme thése de cinématographie.
Essai de franchir la structure visuelle en laissant
I'habituelle structure verbale. Voila pour les paroles.

Il reste a voir...

Annabella Miscuglio: Ritratti (Portraits)
Super 8, couleurs et noir et blanc, cassette.

Journal intime, duquel émerge des sensations et des
émotions qui naissent des rapports affectifs.

Annabella Miscuglio: Canti illuminati (Chants
illuminés) Super 8, couleurs, cassette.

Le film est & sa maniére, un “musical”, né de l'idée de
visualiser une composition musicale de Alvin Curran,
en faisant en méme temps un portrait de I'ami et de
son monde intérieur.

Frank Moinard: Rock a la Préfecture
16 mm, NetB, 30 mn.

Premier couplet: échapper aux patrouilles de police,
suite a I'enléevement du Préfet, assister a une chasse
aux crocodiles dans les neiges du Tibet, essayer de
déméler le militantisme de la Série Noire et finir la nuit
dans un café peuplé d'oiseaux exotiques en regrettant
de n’étre pas armé...



Jean-Michel Mongredien: Les petites galéres
16 mm, 1 h. 30 mn.

Un jeune homme voit ses deux amis mourir peu a peu.
Il s’enferme dans un autre monde.

Josepeh Morder: Avrum et Sipojra
Super 8,10 mn.

Une journée comme les autres d’un vieux couple
d’émmigrés juifs polonais a Belleville.

Susanne Newell: | poeti in piazza
8 mm, 12 mn, couleurs, muet.

Cette ceuvre “simple et fraiche” par le des poétes de
“maniére poétique”.

Rinaldo Pagnanini: Le fauteuil
Super 8, 30 mn.

Promenade d’'un homme a travers quelques moments
privilégiés de sa solitude, a travers quelques
sensations qu’'on appelle souvenirs, a travers des
objets qu'il détourne plus ou moins de leur fonction
immédiate comme un jeu, a travers une forme
symeétrie organique qui ne le satisfait pas; promenade
d’'un homme seul donc, qui va détruire cette symétrie
tout en connaissant sa puissance dérisoire, dans sa
quéte d’'une forme de liberté.

Alain-Philippe Pagliano: Kopbin
16 mm, 1 h. 37 mn.

Grattage de pellicule. Graphisme trés simplifié: un
oiseau issu du soleil survole terres et mers pour venir
engloutir un représentant de I'espéce humaine.

Georges Pastrana: Interview
16 mm, 4 mn.

Réponse de I'actrice Edith Soulac a la question:
“Que faisiez-vous hier aprés-midi?”

Luca Patella: SKMP2 1968
16 mm, 30 mn, noir et blanc et couleurs,
son optique.

Recherche libre sur la vision comme attention et la
transformation du rapport: union naturelle et cadrage
ou action réelle et conception du language expressif.

Dominique Paultre: La belle que voila
16 mm, 17 mn.

Dans le pays d’Auge, I'autoroute Paris-Caen investit
la campagne. Fasciné par ces ravages, un paysan
achéte une trongonneuse. Bientét débordé par I'engin,
il exprime ses refoulements en trongonnant son
entourage. Cette fiction ne dépasse pas forcément

la réalité.

Daniel Percheron: Les figurants
Super 8, 7 mn 30 s.

Gens de la rue. Furtivement. A leur insu. Il y a ici plus
de “vérités quant au cinéma que dans long ouvrage
théorique.

Guy‘Pezzetta: Le droit a la paresse
(La machine a écrire) 16 mm, 10 mn.

Film industriel détourné: dans une usine de machines
a écrire de I'est de la France, les mirobolantes
conditions de travail permettent d’expliquer et
d’éclairer la philosophie universelle du droit a la
paresse.

Claudio Piacenti: Aleph
Super 8, 15 mn, noir et blanc et couleurs, muet.

Dans les arabesques d’un chateau, arrive un vampire.

Serge Poljinski: La ville est a nous
16 mm, 1 h. 30

Nouvelle société, nouvel urbanisme: urbanisme
new-look passé au crible d’une critique violente par
un membre du groupe “Unité Bretagne” de rené
Vauthier.

Stefano Pulga: Tyrany and mutations

Super 8, 20 mn, couleurs, sonore.

Le sujet: le Moi et le Super-Moi.

Stefano Pulga: L’idiota

Super 8, 35 mn, couleurs, sonore.

Modulation raffinée, rythme des images servent le

sujet a I'écoute d’une réalité qui ne se modifie
quasiment pas.

Richard Raxlen: Mirage
16 mm, 5 mn 47 s, animation.

La réalité saisie au vol, fixée, recolorée, floue,
déformée, énigmatique.

Martino et Anna Roberto: Nyncy journal
Super 8, 20 mn, noir et blanc et couleurs.

Il ne suffit pas d’une paire d'yeux sur New-York pour
faire un zoom spéculatif.

Martino et Anna Roberto: A proposito di Ezra
Pound (A propos d’Ezra Pound) 8 mm, 20 mn,
noir et blanc, sonore.

Contestation du signe et du langage sous I'égide du
“mauvais génie”: Ezra Pound.

Yves Rollin: Mannhattan, Abstraction,
Maryvonne, Marylin, Fleche d’argent
Super 8.

Cing portraits formels.

Ody Roos: Les enfants de nulle part
16 mm, 23 mn.

Film politique traitant des problémes spécifiques aux
enfants des travailleurs migrants dans les bidonvilles
de la banlieue parisienne.

Michéle Sambin: Tob e lia (Tob et Lia)
16 mm, 7 mn, couleurs, sonore magnétique.

Le film concrétise diverses possibilités de faire
'analyse d’une réalité de fagon objective, créative,
émotive: libre-association; peinture, danse, bande
dessinée, son.

Mario Schifano: Round trip
16 mm, 20 mn, couleurs, sonore.

Un faux film de voyage, de New-York a Mexico, aller
et retour.

Laurent Schmitt: Une sombre histoire d’amour
Super 8, 12 mn.

Film d’animation d’objets. Les amours d’un grille-pain
et d'une bouteille de biére.

Raoul Servais: Goldframe
16 mm, 5§ mn.

L’obsession d’un homme premier en tout mais qui n’a
jamais dépassé sa propre ombre.

Kostas Sfikas: Modelo
35 mm, 1 h. 30 mn.



Modelo, c’est une expression plastique et rythmique
de la formule “la valeur est égale au travail” du
Capital de Karl Marx.

Claire Simon: Madeleine
16 mm, couleurs, 20 mn.

La fille qui aimait le chocolat...

Gian Emilio Simonetti: Théorie et pratique de
Parchitecture
16 mm, 24 mn, couleurs, sonore optique.

Le cinéma en tant que cinéma n’est pas autre chose
que I'extérieur fantasmatique du retard que les
soi-disantes aventures révolutionnaires et les illusions
de la culture subissent devant la réalité comme
extension réelle du “Capital”.

Louis Skorecki: Eugénie de Franval
16 mm, noir et blanc, 105 mn.

E.D.F. participe de I'idée du court-circuit (ou de la
panne) possibles a chaque instant. Et au tournant, si
I'on n’y prend garde, la décharge, I'éjaculation
électrique. Dialectique sadienne ou dialectique
sadique, celle qui s’essaie au passage du sensible
au sensuel, puis du sensuel au sensible?

Thierry Steff: L’arlequin
16 mm, 6 mn 30 s.

Gréace a l'intervention d’un arlequin, tout un monde
prisonnier d’'une colossale statue de la liberté sera
délivré.

Kirsten Stenbaek: Lénine petit voyou
16 mm, 30 mn.

C’est une comédie basée sur une adaptation
d’événements authentiques. K. Stenbaek et Bent
Grasten ont écrit un manuscrit sur un homme politique,
un homme qu’on ne peut pas acheter, mais qui
néanmoins atteint finalement son but.

Nous sommes en I'an 1917, et la premiére guerre
mondiale bat son plein, I'Allemagne se trouvant
engagée entre le front oriental et le front occidental.
Le front oriental chanceéle et le tsar russe abdique.
Cette nouvelle atteint Lénine en suisse et il devient
bien excité...

Joél Tasset: Le jumeau
16 mm, 6 mn.

Pondu, un ceuf aterrit sur une planéte; il en sort deux
oiseaux collés I'un a l'autre I'un gai, I'autre ne

bougeant point. Cette planéete est habitée par
d’étranges bestioles, certaines craintives, d’'autres
voraces. Une séparation brutale rend a 'un: la
propriété des ailes; a I'autre: les pattes. Celui qui
restera au sol sera mangé par I'une de ces bestioles;
quant a l'autre il aura pris la liberté.

Shuji Terayama: Labyrinth tale
16 mm, noir et blanc, 15 mn.

Dans Labyrinth tale chaque fois que I'on ouvre la
porte, le paysage est différent. Les deux hommes qui
transportent la porte nous emmeénent dans un voyage
immaginaire a travers le labyrinthe de la réalité.

Katerina Thomadaki: Double Labyrinthe
Super 8, couleurs, 50 mn.

Quéte d’identité a travers une scéne de
travestissement.

Jean-Marie Touratier: Fosse commune
16 mm, 32 mn.

Recherche sur le cinéma...

Jean-Marie Touratier: P.B.
16 mm, 15 mn.

Réflexion sur la petite bourgeoisie.

Liliane Vittori: Elodie Lauden
16 mm, couleurs, 30 mn.

... et comment elle filme SA chanteuse de rock...

Michel Vuillermet: Caméra silenta
16 mm, couleurs, 20 mn.

A I'époque des prisons sensorielles, un journaliste,
les yeux bandés, en position d’'accusé, interwiewe un
groupe d’anarchistes a la recherche de nouvelles
formes de révoltes.

Les enfants de nulle part
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Pour Cinémarge/3: un programme de films de la
Paris-Films-Coop dans les conditions suivantes:

4 heures de projection, un colt de location, des
films, cinqg singularités: Jean-Michel Bouhours,
Claudine Eizykman, Guy Fihman, Prosper Hillairet,
Christian Lebrat, ont pris en charge la composition
de ce programme (19 cinéastes, 31 films) qui durera,
arréts entre les films compris, 5 heures, et
I'élaboration des divers textes et interventions.

Les films choisis témoignent tous de I'extréme
diversité et richesse des films présents au sein de la
Coop, hors de la triple contrainte narrative,
représentative, industrielle.

Il'y a des groupements de cinéastes indépendants:
la Paris-Film-Coop et d’autre qui ont d’autres
pertinences ou incidences: la coopérative n’est que
la concrétisation fonctionnelle minimale qui doit
rester compatible avec le maximum de singularité,
sans plus de contraintes que la circulation des films
n’en exige: (non-sélection, non-exclusivité, pas de
publicité, pas de profit, prise en charge par les
cinéaste a gardé tous ces droits: seule condition pour
le dép6t d’un film, le mode de production doit étre
artisanal, assuré par le cinéaste lui-méme.

Co-opérer autant d’'opérations que de films, plusieurs
par films, un tas de films. On nous dit: élitisme,
formalisme, uniquement-technique, fétichisme-
technique, ¢a fait mal aux yeux, c’est décadent, c’est
déja fait, c’est bourgeois-réactionnaire, c’est anarcho-
désirant, c’est coupé des masses, c’est pour se faire
plaisir, c’est pas du cinéma... Nous ne tenons pas
plus aux conditions de la Renaissance qu’a celles du
marketing ou celles des montage-édifications: nous
sommes minoritaires, et nous ne craigons pas de ne
pas attirer les larges masses, nous ne fonctionnons
plus avec la représentation ni avec la narration, qui
sont les formes les plus formalisées et répétitives
engendrées par le cinéma industriel, nous faisons du
cinéma, nous travaillons donc sur le dispositif

cinématographique qui est I'intermittence, la mise en
relation de 48 informations par seconde inscrites sur
un ruban, pulsées par 24 jets de lumiére sur un écran:
c’est d’ici que le cinéma commence.

Le cinéma est intermittence. Il n’y a pas de mouvement
cinématographique, il n'y a que des photogrammes,
des agencements-films, des opérateurs-catalyseurs
d’agencements, les cinéastes. |l n'y a pas d’illusion de
mouvement cinématographique: les cinégrammes
(séries de photogrammes) ne sont que les modalités
de débit de I'information visuelle (sonore); et les
cinégrammes les plus denses et complexes ne sont
pas les simples échantillonnages homotétiques de

la réalité secondaire: il y a des parcours visuels, des
transits d’intensité qui activent I'appareil psychique/
social autrement: moins que le voir la scoption.

Le cinéma Banana est intermittence. Le cinéma
indépendant c’est le cinéma Banana: rappelez vous
dans Award presentation to Andy Warhol de Jonas
Mekas, le groupe autour de Warhol, certains assis,
d’autres debouts qui n’ont pour unique activité que
d’éplucher et de manger une banane dans la plus
extréeme indifférence, fixité et lenteur: I'absence
d’action, I'immobilité fixe et décomposée, I'attention
a I’événement minoritaire et violent, dérisoire et
sexuel, et le groupe autour de Warhol ou se
rencontrent des singularités absolues car la force du
film, des films est de s’arracher a la standardisation
du temps industriel, la force d’un film vient de la
temporalité errante propre a chaque cinéaste
indépendant prise dans les 24 heures de travail et de
sommeil. Nous ne refaisons pas Warhol mais nous
voulons la temporalité errante car elle est sinduliére:
chaue cinéaste fagonne le corps du film comme il
fagonne son corps, sa voix, sa chevelure, sa marche,
ses toiles-habits selon des rythmes, des couleurs,
des temps que le concensus social cherche
inéluctablement a assourdir, a réguler, a piétiner.
Dans une coop, il y a autant de diversité dans les films
que de singularité chez les cinéastes.

Nous aimons le cinéma Banana, nous aimons aussi
le cinéma watermelan et nous commengons a
entrevoir le cinéma melba. Le cinéma est intermittence:
le cinéma indépendant crée un temps actif présent,
qui résulte d’'un choix d’objets-énergies et non pas
d’'objets-représentants, de rythmes de vitesses et
d’agencements, qui produisent la maximation des
affects et non pas leur filtrage moyen. Nos films ne
représentent, ni ne docu(mentent), ni ne racontent
rien. lls ne sont pas un double de la réalité, ils sont
la réalité méme de ns processus filmiques et
psychiques, qui palpitent au 24° de seconde. Plus de
memoire causale, ni d'effets a retardement mais
d’autres réseaux mnésiques, d’autres branchements
psychiques. Nos films ne se laissent pas arréter:

ils passent dans le projecteur; dans une visionneuse
ou sur une table: on ne les reconnait plus. Il n'y a
pas d’ailleurs du film: le temps de vision est le temps
ou s’éprouve le processus filmique en train de se

produire: temps auto-produit (les effets d’apres-coups
qui ne sont pas exclus pour autant, ayant leur
propre temps présent). Le cinéma indépendant ne
répéte pas des processus mais en inscrit de
nouveaux.

cinéma

cinéma émergence

cinéma turbulence

se laisser prendre

ceil étonné, précis et raffiné

rapide (parfois la rapidité des lents)

aussi rapide que la langue des caméléons
écoulement, cassé, cousu, chiffoné

sentir les temps par les yeux.

Jean-Michel Bouhours, Claudine Eizykman, Guy
Fihman, Prosper Hillairet, Christian Lebrat.

UN COLLOQUE DU CINEMA DIFFERENT

Il est question de créer, avec les spectateurs un lieu
privilégié de parole, ceci aprés un vécu de films.

Il s’agit de tenter de dégager les notions de cinéma
différent, cinéma indépendant, cinéma militant,

de définir la spécificité de Ce cinéma, de s’intéresser
aux problemes de sa réalisation, de sa diffusion, etc.
En somme I'existence de ce cinéma.

Avec: Claudine Eizikman, cinéaste, écrivain, pour

la Paris-Films-Coop.

Joél Farges, réalisateur, critique, collection CA/Cinéma.

Nicole-Lise Berheim, pour Musidora, cinéaste, écrivain.
I'APIC, collectif militant.

Jean Mitry, critique, cinéaste, historien du cinéma
expérimental.

Marcel Hanoun, auteur, réalisateur.

Stage de visionnement et d’analyse de films organisé
par I'Atelier, la Direction régionale de la Jeunesse et
des Sports, dans le cadre des Rencontres Cuilturelles
Poitou-Charentes, autour de Cinémarge/3 et de la
programmation de Jean-Loup Passek.

Nous remercions de leur collaboration: I'APIC,

M. et Mme Cense, Christian Depuyper, Dessins
animés et Cie, la Filmstudio de Rome, le GREC, Paul
Jeunet et I'équipe de Fantasmagorie, la Maison
municipale des Jeunes, Musidora, la Paris-Films-
Coop, Joseph Morder, Daniel Belcberg, Luidgi,
Evelyne Rande, Lionel Soukaz, 'ambassade du
Canada, I'ambassade de Belgique.

Alain Chaigneau, Jean-Frangois Garsi, Claude Landy,
Claudie Laugreaud, Frangoise Le Taéron, Jean-Michel
Porcheron, Nathalie Roncier et Jacky Yonnet ont
réalisé la sélection et la programmation de
Cinémarge/3.
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	FEMA Catalogue 1976_18 à 39_SCAN XEROX

