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Un voyage immobile

Le Festival a dix ans. Il n’a pourtant pas atteint I'dge de raison. Plat au ciel qu’il ne I'atteigne jamais. Car un Festival libre
qui fonctionne sur des coups de coeur ne saurait qu’étre déraisonnable. C’est de plus, un Festival tétu (pas de compéti-
tion) et boulimique (la barre des 70 films ne lui fait pas peur).

Festival de cinéma destiné aux amateurs de cinéma. Mais aussi a ceux qui s’interrogent sur « le Monde tel qu’il est », a
ceux qui savent qu’un écran est avant tout le témoin privilégié d'une époque, le reflet d’une société avec ses faits
divers et ses fantasmes. Le cinéma est sans doute le regard le plus impitoyable qui soit sur la vie et sur I'air du temps.

Au terme de ces dix années, je voudrais remercier les trois premiers spectateurs du Festival 1973 (ils étaient seulement
trois dans cette salle lors de la premiére projection), celle de « Saint Michel avait un coq » des fréres Taviani, cinéastes
plutdt méconnus en France a I’époque). Ce sont eux qui nous ont porté bonheur et qui ont entrainé les 15 000 specta-
teurs qui viennent désormais hanter ce Festival pas vraiment comme les autres.

Je voudrais aussi m’excuser auprés des afficionados de galas officiels qui ont du laisser dépérir leurs smokings a
I'ombre des penderies, auprés des soi-disantes « locomotives » culturelles que I’on sollicite généralement pour parrai-
ner une manifestatioin et qui en fait, ne parrainent qu’eux-mémes, auprés des publicitaires qui se servent du cinéma
pour imposer des produits, des idées, des villes nouvelles ou n‘importe qu’elle marque de fixe-chaussettes, aupres des
média qui nous ont ignorés parce que nous avons négligé de les flatter ou de les supplier, aupres de ceux qui parlent de
régionalisation en priant le ciel pour que la décentralisation se renforce, auprés de maniaques qui auraient souhaité
nous entrainer vers le cinéma-tiroir-caisse ou nous enfermer dans le cercle des adorateurs exclusifs de Marguerite
Duras ou du dieu Toutunchacun.

Nous les avons décus. Qu’importe cette déception pourvu qu’on ait I'ivresse. L'ivresse de croire qu’en dix ans, nous
avons exploré quelques terres inconnues et qu’au cours du voyage, certains spectateurs ont semblé partager avec
nous le plaisir de découverte.

Bref, I'important dans la vie, c’est la curiosité. Pas les idées recues.
Cette année le voyage sera une vraie croisiére autour du monde.

La ligne Calcutta-Paris avait déja été inaugurée, il y a quelques années, avec Satyaijit Ray. Elle le sera, une deuxiéme
fois, avec Mrinal Sen, I’autre grande figure de proue du cinéma indien.

Nous avions déja accueilli Boorman, Lester, Reisz. C’'est & la méme famille qu’appartient John Schlesinger, celle des
cinéastes britanniques qui tournent en Amérique (ou ce qui revient au méme, des cinéastes américains obsédés par
I’Angleterre).

Tropicaliste, Arnaldo Jabér ? Rien n’est moins sir. Mais ce qui est sar, c’est que le Brésil fait son entrée dans les
« hommages » du Festival et une entrée bruyante, cocasse, caustique, « dérangeante ».

Konwicki est un écrivain majeur de la littérature polonaise. La Pologne a La Rochelle, on connait. Mais Konwicki,
metteur en scéne de cinéma, peut-étre pas. Aprés Wajda, Has et Kutz, la quatrieme carte maitresse d’un cinéma que
nous avons toujours aimé et défendu. Et qu’il faut maintenant défendre plus que jamais. -

Norman McLaren ? On ne peut parler d’animation sans parler de lui. Mais a-t-on jamais eu I'occasion d’« avaler »
McLaren en 8 jours ?

Xie Tian est un inconnu. Acteur et cinéaste. Mais en Chine, son nom est une garantie. Allions-nous laisser passer cette
occasion tombée du ciel, alors que c’est a La Rochelle que le cinéma chinois a fait en 1981 une entrée remarquée avec
un hommage mémorable a Zhao Dan.

Djulgerov est bulgare. Ce n’est pas suffisant pour lui donner du talent s'il n’en avait pas. Mais comme il en a, c’est a
nous de lui donner I'« éclairage » qu’il mérite. Et de contribuer ainsi & faire savoir que le cinéma bulgare est a I’heure
actuelle un cinéma qui bouge et une pépiniére de jeunes talents.

Quant & Del Monte, est-il américain, italien ou frangais ? On ne sait pas vraiment. Mais ce que I’on sait, c’est qu’il est
I'auteur d'un chef-d’ceuvre, « Iréne, Iréne », et de trois autres films débordant de maitrise et d’intelligence.

« Le Monde tel qu'il est » accueillera des films turcs (un Festival de La Rochelle sans films turcs ? impensable), yougos-
laves, portugais, soviétiques, indiens (le dernier Ray en « premiére européenne »), italiens, allemands.

Au-dessus de la mélée, planera I’'ombre d’un célébre cinéaste soviétique : Boris Barnet (mort il y a dix-sept ans), dont la
rétrospective comblera les cinéphiles qui connaissent parfois seulement de nom ce « trés grand », dont on ne pouvait
jamais voir les ceuvres. Cette rétrospective permettra aussi de voir que le talent d’'un homme ne s’exprime pleinement
que si les circonstances extérieures a la création artistique le lui permettent.

Le cinéma, reflet de son temps, vous disais-je. Jean-Loup PASSEK

Jean-Loup Passek
et Richard Lester
Festival 1981




1. RETROSPECTIVE

BORIS BARNET

(U.R.S.S.)

Aprés avoir été acteur et avoir collaboré au film de Fédor Ozep « Miss Mend », Boris Barnet
devient réalisateur a part entiére avec « La jeune fille au carton & chapeau » (1927) qui est déja
une maniére de chef-d’ceuvre par sa vivacité, sa tendresse et sa drélerie et un exemple typique
des comédies légéres qui se multiplient pendant la période de la NEP : I’action tourne autour de la
crise du logement mais elle est centrée sur un billet de loterie gagnant et sur les amours de la
jeune fille en question. On trouve déja dans cette comédie alerte et amusante la poésie et
I'humour qui feront le prix des grands films de Barnet ; le film est plein de situations désopilantes
et de trouvailles visuelles qui font mouche : ainsi I’héroine se pique au doigt en cousant et, comme
son amoureux suce la goutte de sang qui perle, elle se pique a la lévre et lui tend une bouche gour-
mande. « Moscou en octobre » (1927), un des films de commande réalisés pour le 10° anniver-
saire de la Révolution, est le récit mouvementé des combats menés par les Bolcheviks pour
s’assurer le controle de Moscou ; son style est d’'un réalisme quasi documentaire.

Barnet revient a la comédie avec « La Maison de la Place Troubnaia » (1928), ou le coté social est
plus marqué sans que la vigueur satirique en souffre : ce sont les « nouveaux riches » de la NEP
qui subissent le feu de la critique parce qu'ils ne respectent pas les droits syndicaux des travail-
leurs ; naturellement, tout finit bien pour la sympathique héroine du film, indiment chassée par sa
patronne, laquelle est mise en demeure d'appliquer la loi. La mise en scéne est extrémement bril-
lante (agilité de la caméra, rapidité du montage) et elle fourmille de gags spécifiquement filmiques
(accéléré, rétroversion, etc...).

« La Débacle » (1931), d'un tout autre ton, illustre directement la campagne de « dékoulakisa-
tion » alors en cours. Dans un village, les koulaks refusent de livrer leur blé, puis tuent un komso-
mol et le vieux paysan qui allait les dénoncer : les villageois, scandalisés par ces crimes, se ran-
gent unanimement aux c6tés des représentants locaux du parti communiste. Ce beau film, injus-
tement méconnu, est loin de n’étre qu’une ceuvre de circonstance et de combat car Barnet y
transcende le didactisme politique par une approche nuancée des personnages, positifs ou néga-
tifs, et par une mise en scéne qui ne trahit rien de son talent affirmé : admirables images
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L’AUTEUR

Boris Barnet est né a Moscou en 1902, d’une
famille d’artisans imprimeurs.

Il doit son nom anglais a son arriére-grand-

pére paternel qui s’établit en Russie aprés les’

pagnes de Napoléon. Eléve a I’Ecole des
Beaux-Arts de M , et, i

aid hiniste de théatre, jusqu’en 1919. A
dix-sept ans, il s’engage dans I’Armée Rouge.
Il est infirmier sur un train sanitaire. Il achéve
ses études a I’Ecole Militaire Supérieure
d’Education Physique. En 1921, démobilisé il
se fait boxeur. L’année suivante, recu a I’Insti-
tut du cinéma de Moscou (GIK), il suit I’ensei-
gnement de Lev Kouléchov. Il est chargé de
Pentrainement physique de ses condisciples
du « Laboratoire expérimental ». En 1924, il
participe avec tout le collectif au film-
manifeste de Kouléchov, «Les Aventures
extraordinaires de Mister West au pays des
Bolcheviks » ou il joue un réle de cow-boy
dans un style délibérément excentrique, ainsi
que dans le premier film de Fédor Ozep,
« Miss Mend » (1926), dont il est également co-
scénariste et co-réalisateur ; on ’apercoit brie-
vement dans la « Fiévre des échecs » de Pou-
dovkine (1925).

Puis, il suit Poudovkine aux studios de la
Medjrabpom-Rouss et commence sa carriére
de réalisateur. Il est fait Artiste émérite en
1935.

Il meurt le 8 janvier 1965.
FILMOGRAPHIE

1926 - « Miss Mend », en collaboration avec
Fedor Ocep.

1927 - « La jeune fille au carton a chapeau ».
1928 - « La Maison de la place Troubnaia ».
1931 - « La Débacle ».

1933 - « Okraina ».

1936 - « Au bord de la mer bleue ».

1939 - « Une nuit de septembre ».

1940 - « Le vieux cavalier » (sorti seulement
en 1959).

1941 - « Le Courage » (Album de guerre n® 3).

1942 - « Une téte sans prix » (Album de guerre
n° 10).

1943 - « Les hommes de Novgorod ».
1945 - « Une fois la nuit ».

1947 - « L’Exploit de ’agent secret » (ou « Per-
sonne ne le saura »).

1948 - « Les pages de la vie ».
1951 - « Un été prodigieux ».

1952 - « Concert des maitres de I’Art Ukrai-
nien », #

1955 - « Liana ».

1957 - « Le Poéte ».
« Le lutteur et le clown » (film commen-
cé par Konstantin Youdine).

1959 - « Annouchka ».
1962 - « Akenka ».
1963 - « La Halte ».



de la campagne sous la neige, effets de montage métaphoriques a
la maniére de Poudovkine. Ce n’est pas diminuer les mérites de
Barnet que de déceler I'influence qu’a pu avoir sur lui le réalisateur
de « Tempéte sur I’Asie », pour lequel il a joué comme acteur dans
ce film (1925) et aux cotés,duquel il a figuré dans « Le cadavre
vivant » de Fédor Ozep (1929).

Et puis c’est « Okraina » (1933), son chef-d’ceuvre et I'un des
plus beaux films soviétiques, une réussite merveilleusement déli-
cate et tendre, traitée dans un style plus réaliste que précédem-
ment (c’est son premier film parlant) mais littéralement transfigu-
rée par des images d'une lumineuse beauté et par la présence de la
radieuse Elena Nouzmina dans le réle principal, celui de la fille d’un
cordonnier de village qui tombe amoureuse d’un jeune Allemand
prisonnier (I’action se situe durant la Grande Guerre) travaillant
dans |'atelier de son pere, au grand scandale du vieil homme, tan-
dis qu’éclate la révolution de février et que les Bolcheviks entre-
prennent leur action. On retient du film les timides téte-a-téte de
Marika et de I'Allemand, scénes pleines de gentillesse et
d’humour, mais aussi la vigoureuse évocation du contexte de la
guerre et de la Révolution ; si le style est simple, il est pourtant
rehaussé par de nombreux effets de montage métaphoriques qui
montrent que le cinéaste reste fidele & lui-méme. C’est le cas aussi
dans son film suivant, « Au bord de la mer bleue » (1936), dont
I’action se passe dans un kolkhoze de pécheurs : on y retrouve la
délicieuse Kouzmina, qui a bien des ennuis avec le garcon qui la
courtise, un mauvais travailleur, alors qu’elle est déja fiancée a un
soldat : ici encore, les images sont d’une grande splendeur plasti-
que a |'unisson du lyrisme du montage et de la musique.

« Une nuit de septembre » (1939) est le portrait d’un mineur de
choc inspiré par la figure de Stakhanov : c’est une ceuvre sévere

ou le théme du sabotage occupe le centre du propos didactique,
mais les images sont toujours trés soignées. Durant les hostilités,
Barnet réalise deux courts sujets pour le magazine « Cinéjournal
de guerre » : « Le Courage » (1941) et « Une téte sans prix »
(1942). Aprés la guerre, il signe deux films qui n’ont pas fait date :
« Une fois, la nuit » (1945) et « Les pages de la vie » (1 948), en
co-réalisation avec A. Matcheret ainsi qu’un film d’espionnage,
« Personne ne le saura » (1947), récit des aventures mouvemen-
tées d’un agent soviétique en territoire russe occupé. Avec « Un
été prodigieux » (1951), qui a du charme et du dynamisme,
« Liana » (1955) et « Le Poéte » (1957), il semble chercher a
retrouver son inspiration de I’avant-guerre, mais les résultats sont
assez décevants : il est marqué, lui aussi, par les effets stérilisants
de la difficile période que traverse le cinéma soviétique. Il y a plus
de brio et d’invention dans « Le lutteur et le clown » (1957, en co-
réalisation avec Konstantin Judin) qui se situe dans le milieu du cir-
que au début du siécle et décrit avec justesse et sympathie la vie
des « gens du voyage ». On lui doit encore « Annouchka »
(1959), « Alenka » (1962) et « La Halte » (1963) ou il n’est plus
que |I'ombre de lui-méme ; en 1959, est finalement exploité un
film qu'il avait réalisé en 1940, « Le vieux cavalier ».

En 1959, il écrivait : « Je ne suis pas un homme de théories mais
je prends la matiére de mes films dans la vie. Bien ou mal, j’ai tou-
jours essayé de montrer I'époque contemporaine, I'homme vrai
des temps soviétiques. Mais ce n’est pas facile... Pour moi, j"aime
les choses drdles dans un drame, et les éléments tragiques dans la
comédie » (cité par Georges Sadoul). La conscience d’un idéal dif-
ficilement accessible et de la difficulté de I'exprimer, c’est peut-
étre ce qui I’a conduit au suicide en 1965.

Marcel MARTIN

MISS MEND

Mise en scéne : Fedor Ocep et Boris
Barnet

Scénario : Vasilij Sahnovskij, Fedor Ocep,
Boris Barnet d’'aprés le roman de Marietta
Saginjan.

Images : Evgenij Alekseev.

Décors : Vladimir Egorov.

Production : Mezrabprom-Rus’.

35 mm / noir et blanc / 3 h 03 (3 épisodes) /
1926.

Interprétation Natalja Glan (Miss Vivian
Mend), Igor H'inskij (Tom Gopkins), Vladimir
Fogel’ (le photographe), Boris Barnet (le repor-
ter), Sergej Komarov (Cice), lvan Koval-Sam-
borskij (Arthur Storn).

SCENARIO
Miss Mend|

Dans une usine des Etats-Unis survient une
gréve. Deux reporters se rendent sur les lieux
au plus fort de la lutte entre les ouvriers et la
police. Vivian Mend, une dactylo de I'usine,
appelle les ouvriers a lutter jusqu’au bout.
Poursuivie par les policiers, elle est secourue
par son colléegue Tom Gopkins. Dans la ville se
répand la nouvelle de |'assassinat du million-
naire Gordon Storn. L'aventurier Cite accuse
de ce meurtre les bolcheviks. En fait le milion-
naire est vivant et se trouve entre les mains de
la bande de Cite, qui lui fait signer un testa-
ment donnant a I'organisation secréte de Cite
une grande partie de ses biens. Gordon Storn
parvient a écrire une lettre au procureur géné-
ral. Cette lettre tombe entre les mains de Tom
Gopkins, qui ne réussit pas a faire intervenir la
police contre les bandits. De plus, il s’avére
qu’en dehors de son épouse Elisabeth et de
leur fils Arthur, Gordon a pour héritier un fils
naturel, John, élevé par Vivan Mend. Cite
décide d’en finir avec les héritiers et fait jeter
Miss Mend a la mer.

Miss Mend |1

Tom Gopkins et ses amis reporters arrivent a
temps pour sauver Vivian Mend de la noyade.
Entre-temps John a été enlevé. A la recherche
de John, Gopkins et ses amis s’introduisent
dans la maison d’Arthur Storn, qui est devenu
le complice de la bande de Ci¢e. Arthur Storn
doit tuer I'ingénieur Berg et se rendre a Lenin-

grad avec ses papiers. L3, il répandra le bacille
de la peste. Gopkins et ses amis sauvent
I'ingénieur Berg qui peut regagner la Russie
Soviétique. Cite et Storn rattrappent en
vedette le navire ol se trouve Berg. Storn tue
Berg et se transforme en son sosie. Ce jour-1a
John meurt empoisonné. Vivian Mend décide
de se venger de l'assassin. Elle part pour
I"'Union Soviétique en paquebot, avec Gopkins
et leurs amis reporters afin de prévenir le sabo-
tage de Storn qu'’ils finissent par rattraper.

Miss Mend Il

Cice arrive clandestinement de Leningrad pour
préparer le sabotage. Il projette de réaliser la
diffusion du bacile de la peste en utilisant un
appareil de radio. Mais Arthur Storn et Cice se
heurtent &8 Tom Gopkins, Vivian et leurs amis.
Ciceé veut les attirer dans un guet-apens et
expérimenter son appareil radio sur eux. Mais
Tom Gopkins et ses amis réussissent a appeler
la police a temps. Voulant échapper aux Socié-
tiques, Cicé tombe dans la cage d’ascenseur.
Arthur Storn se suicide. Vivian Mend et ses
amis retournent aux Etats-Unis.

LA JEUNE FILLE AU CARTON
A CHAPEAU

(Devuska s Korobkoj)

Mise en scéne : Boris Barnet

Scénario : Valentin Turkin, Vadim Ser3enevi¢.
Images : Boris Francisson, B. Fil’Sin.

Décors : Sergej Kozlovskij.

Production : Mezrabpom - Rus’.

35 mm / noir et blanc / 1 h/ 1927.

Interprétation : Anna Sten (Natasa), V. Mihaj-
lov (son grand-pére), Vladimir Fogel’ (le télé-
graphiste), Ivan Koval’-Samborskij (II'ja Snegi-
rev), Serafima Birman (Madame Iréne), Pavel
Pol’ (Nikolaj Matvei¢, son mari), E. Miljutina
(Marfusa la servante), Viadimir Popov (le con-
troleur de tickets).

SCENARIO

Non loin de Moscou, dans un endroit de villé-
giature. Natasa Korosteleva habite avec son
pére. La jeune fille fait des chapeaux a domicile

et les apporte & Moscou au magasin de cha-
peaux de Madame Iréne. Sur son chemin vers
la capitale, Natasa fait la connaissance de I'ja
Snegirev, jeune homme arrivé de province a
Moscou. Dans les rues bruyantes de la ville ot
Il'ja erre sans succes a la recherche d’un logis,
se produit une nouvelle rencontre des jeunes
gens. Décidé et un tantinet grossier, I'ouvrier,
avec un lourd paquet de livres, attire I’atten-
tion de Natasa. Elle décide de lui venir en aide.
Sur la proposition de la jeune fille, II'ja con-
tracte avec elle un mariage fictif et obtient de
cette maniére |'autorisation de se loger dans
une des chambres de la propriétaire du maga-
sin de chapeaux. De fréquentes rencontres
rapprochent les jeunes gens. Snegirev tente de
transformer le mariage fictif en mariage réel,
mais n’obtient pas |'accord de Natasa. Un jour,
Madame Iréne paye Natasa non pas avec de
I’argent, mais avec une obligation de I'emprunt
a lots. Au tirage au sort, I’obligation de Natasa
gagne 25 000 roubles. La propriétaire du
magasin de chapeaux et son mari essaient vai-
nement de se faire rembourser I'obligation.
Voyant |'amour désintéressé de Snegirev,
Natada décide de devenir sa femme.

LA MAISON
DE LA PLACE TRUBNAIA

(Dom na Trubnoj)

Mise en scéne : Boris Barnet

Scénario : Boris Zorig, Anatolij Marienhof,
Vadim Serdenevi¢, Victor Sklovskij, Nikolaj
Erdman.

Images : Evgenij Alekseev.

Décors : Sergej Kozlovskij.

Production : Mezrabpom - Rus’.

35 mm / noir et blanc / 1 h 03 / 1928.

Interprétation : Vera Mareckaja (Parasa Pitu-
nova), Vladimir Fogel’ (Golikov le coiffeur),
Elena Tjapkina (Madame Golikova), Sergej
Komarov (Ljadov, le locataire du 6¢), Anna
Sudakevi¢ (Marina, la femme de chambre),
Ada Vojcik (Fenja, la femme de ménage-
déléguée), Vladimir Batalov (Semen Byvalov,
chauffeur), Andrej Gomov (oncle Fedja).



SCENARIO

Une maison sur la Trubnaia est habitée par des
petits bourgeois. Petites conversations mes-
quines, petits trafics, ragots. Le coiffeur Goli-
kov décide d’engager une femme de ménage,
mais qui ne soit pas membre du syndicat. Son
choix tombe sur Parada Pitunova, qui est arri-
vée de son village & Moscou. Golikov et sa
femme exploitent sans vergogne la jeune fille
timide et inexpérimentée, I'obligeant a travail-
ler a la maison et au salon de coiffure. Tout &
coup, les rapports de Golikov et des autres
locataires de la maison avec Parasa changent
brutalement et deviennent obséquieux et
faux : elle apprend qu’elle est élue au conseil
de la ville de Moscou. Mais bientdt il s'avere
que ce n’est pas Parasa, mais une personne du
méme nom qui est élue. Les Golikov chassent
la jeune fille de la maison. Le syndicat prend la
défense de la femme de ménage qui en est
entre-temps devenue membre. Les Golikov
seront jugés.

LA DEBACLE

(Ledolom)
Mise en scéne : Boris Barnet

Scénario : S. Evlahov, O. Meles.

Images : M. Kotel'nikov, M. Kirillov.

Décors : V. Hmeleva.

Production : Mezrabpomfil'm.

35 mm / noir et blanc / 1 h 04 / 1931 (muet).

Interprétation : V. Marinic (Anka), A. Zukov
(Skulov), A. Martynov (Semen), S. Prjanisni-
kov (Tarhanov).

SCENARIO

Le film est une adaptation de la nouvelle du
méme nom de K. Gorbunov, dont le theme est
la lutte des paysans pauvres contre les kou-
laks.

La seconde moitié des années 20. Sous
I'influence des koulaks, Skulov, le président du

soviet rural, un ivrogne, fait peser les impots
les plus lourds sur les paysans pauvres. Lors de
la réunion du soviet local, ceux-ci mettent en
accusation la ligue pro-koulak. Désireux de
faire avorter la réunion, le président du soviet
et les koulaks quittent I'assemblée. Les pay-
sans pauvres élisent un nouveau soviet. Sku-
lov se repent de ses crimes mais est tué par les
koulaks. Fedosei¢, un paysan pauvre envoyé a
la ville par le nouveau président du soviet pour
annoncer la mort de Skulov, connait le méme
sort que lui. Les paysans en colére veulent ren-
dre justice eux-mémes aux victimes mais les
komsomols les en dissuadent. Les assassins
sont arrétés.

OKRAINA (Faubourg)
(Okraina)

Mise en scéne : Boris Barnet

Scénario : Konstantin Finn (d’aprés sa nou-
velle) et Boris Barnet.

Images : Mihail Kirillov ; A. Spiridonov.
Décors : Sergej Kozlovskij.

Musique : Sergej Vasilenko.

Production : Mezrabpom-fil'm.

35 mm / noir et blanc / 1 h 38 / 1933.

Interprétation : Sergej Komarov (Gresin), Elena
Kuz’'mina (Man’ka), Robert Erdman (Robert
Karlovit), Aleksandr Cistjalov (Kadkin), Nikolaj
Bogoljubov (Nikolaj), Nikolaj Krju¢kov
(Son’ka).

SCENARIO

Un faubourg éloigné de la Russie impériale. La
petite ville sort de sa torpeur a |'annonce de
I'attaque allemande. Le plus patriote est le
fabricant de bottes, Gresin, qui fournit I'armée.
L’ouvrier Nikolaj Kadkin est appelé. Son frére
Son’ka part au front comme volontaire. La vie
des tranchées détruit ses illusions. Le gouver-
nement provisoire pousse a |'attaque des mil-
liers de soldats, mais les mots d’'ordre bolche-
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viques font leur chemin. Sur le front, les sol-
dats commencent a fraterniser. Nikolaj Kadkin
sortant d’une tranchée avec un drapeau blanc
est blessé par un officier. Mais la révolution
parvient & notre faubourg éloigné. La garde
rouge défile dans les rues. Dans ses rangs, le
vieux Kadkin et I'ancien prisonnier de guerre
allemand, I'ouvrier Muiller.

AU BORD DE LA MER BLEUE
(U samogo sinego morja)

Mise en scéne : Boris Barnet

Scénario : Klimentij Minc.

Images : Mihail Kirillov.

Décors : Viktor Aden.

Musique : Sergej Potockij.

Production : Mezrabpom-fil'm et Azerfil'm.
35 mm / noiretblanc/ 1 h 11/ 1936.

Interprétation : Elena Kuz'mina (Marija), Lev
Sverdlin (Jusuf), Nikolaj Krjutckov (Alesa),
Semen Svasenko (président du kolkhoze de
pécheurs), V. Sateeva, Aleksandr Zukov, A.
Dolinin, Sergej Komarov.

SCENARIO

Au cours d’une forte tempéte sur la mer Cas-
pienne un navire coule. Les pécheurs d'un
kolkhoze situé sur une petite fle sauvent deux
jeunes hommes Aliocha et -loussouf. On
s'apercoit rapidement que les deux hommes
sauvés sont précisément les mécaniciens qui
ont été envoyés pour travailler,dans ce kolk-
hoze de pécheurs. Aliocha et loussouf rencon-
trent sur I'lle Machenka qui travaille au kolk-
hoze : du premier regard tous les deux en tom-
bent amoureux. Les amis intimes deviennent
des adversaires. Afin d'obtenir une fois encore
un sourire de Machenka, Aliocha va dans une
ville lointaine pour acheter un collier et des
fleurs oubliant la péche et les bateaux. A une
réunion de kolkhoziens, loussouf dénonce
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avec courroux la conduite indigne de son ami.
Aliocha comprend que loussouf a raison, mais
son amour pour Machenka est plus fort que la
raison. Au cours d’une péche en mer les amis
tentent de s’expliquer avec la jeune fille. Une
tempéte éclate. Une immense vague jette par
dessus bord Machenka. Elle est portée dispa-
rue. Mais, au moment ou a lieu au kolkhoze
une réunion de deuil, Machenka, qui a pu s’en
sortir, réapparait. loussouf et Aliocha décident
d’obtenir de la jeune fille une réponse défini-
tive : avec lequel d’entre eux veut-elle se
marier ? Il apparait que Machenka aime un troi-
siéme homme, quelqu’un de son village qui fait
son service militaire dans I'Océan Pacifique.
Réconciliés, Aliocha et loussouf quittent Ma-
chenka en toute amitié et repartent a leur tra-
vail de pécheur.

L’EXPLOIT DE L'AGENT SECRET
(Podvig razvedtika)

Mise en scéne : Boris Barnet

Scénario : Mihail Blejman, Kostantin Isaev,
Mihail Makljarskij.

Images : Daniil Demuckij.

Décors : Moric Umanskij.

Musique : D’mitrij Klebanov, Oskar Sandler.
Production Studio Cinématographique de
Kiev.

35 mm / noir et blanc / 1 h 31 / 1947.

Interprétation : Pavel Kadotnikov (le major
Fedotov et Henri Ekkert), Elena Izmajlova (Lisa
et Teresa Guber), Amvrosij Butma (Lestuk),
Sergej Petrov (Astahov), Dmitrij Miljutenko
(Berznoj), Sergej Martinson (Willi Pommer),
Viktor Halatov (Friedrich Pommer), V. Draga
(Frau Pommer).

SCENARIO

L'année 1941. Le commandement soviétique
confie au commandant de la sécurité nationale
Aleksej Fedotov une mission importante. Il doit
se faire passer pour le capitaine allemand
Ekkert et ainsi s’emparer de la correspondance
du général von Kin avec I'état-major d’Hitler.
Le commandant Fedotov parvient a se sortir de
situations trés compliquées et & accomplir sa
mission. |l réussit méme a faire prisonnier un
général fasciste et & I'emmener & Moscou par
avion.

comment Poddubnyj et Durov combattent les
manceuvres ténébreuses dans lesquelles vou-
draient les entrainer de louches individus qui
considérent le cirque exclusivement comme
une source de revenus.

Le film montre les championnats internatio-
naux de lutte a Pétersbourg et Paris et la vic-
toire de Poddubnyj au championnat du monde.

LE LUTTEUR ET LE CLOWN
(Boreg i Kloun)

Mise en scéne : Boris Barnet
en co-réalisation
avec Konstantin Judin

Scénario : N. Pogodin.

Images : S. Polujanov.

Musique : J, Birjukov.

Décors : V. S¥erbaak.

Production : Mosfil’'m.

35 mm / noir et blanc / 1 h 40/ 1957.

Interprétation : S. Eekan (lvan Poddubnyj),
A. Mihajlov (Anatolij Durov), A. Solov’ev, B.
Petker, I. Arepina, G. Vicin, K. Ignatova.

SCENARIO

Ce film évoque une page prestigieuse dans
I’histoire du cirque russe. Ses principaux héros
sont le célébre lutteur lvan Poddubnyj et le
clown Anatolij Durov qui ont illustré le cirque
russe dans de nombreux pays du monde et se
sont attirés la chaleureuse affection et la
reconnaissance de leur peuple.

Le film montre comment le jeune débardeur
Ivan Poddubnyj, homme d’une force phénomé-
nale, arrive pour la premiere fois sur I'aréne
d’un cirque, comment il rencontre Anatolij
Durov encore peu connu & I'époque, comment
les deux hommes deviennent amis pour la vie,

LE POETE

(Poet)

Mise en scéne : Boris Barnet

Scénario : V. Kataev.

Images : V. Nikolaev.

Musique : V. Jurovskij.

Décors : L. Sengelija.

Production : Mosfil’'m.

35 mn / noir et blanc / 1 h 36 / 1957.

Interprétation : N. Krjuékov (Carev), I. lzvicka-
ja (OV'ga), S. Dvoreckij (Tarasov), Z. Fedorova
(la meére Tarasova), I. Kolin (Gural’'nick), O.
Viklandt, P. Alejnikov, V. Larionov, G. Georgiu,
I. Koval’-Samborskij.

SCENARIO

Les années de la Guerre Civile. Une ville por-
tuaire dans le Sud. Dans une petite salle les
poétes locaux interviennent : Orlavski, I'ex-
lieutenant de I'armée du Tsar, le pharmacien
Gural’nick et Nikolai Tarassov. Une patrouille
dirigée par le marin Tsariov entre dans la salle :
les soldats vérifient les papiers. Pour la pre-
miere fois Nikolai rencontre I'adjointe de Tsa-
riov, Olia Danilova. Peu de temps aprés, Olia
va chez Nikolai qui habite une cave humide,
pour le transférer, sur ordre du Soviet, dans un
appartement agréable confisqué a des gens
riches. Une amitié nait entre les jeunes gens.
Nikolai aide Olia a préparer la féte du 1er mai.
Les vers du jeune poéte dirigés contre les
ennemis de la révolution regoivent un accueil
enthousiaste de la part de la jeunesse... Mais
un retournement contre-révolutionnaire, sou-
tenu par les armées interventionnistes, a lieu
dans la ville. Nikolai, qui est atteint par le
typhus, tombe aux mains des ennemis. A
I'interrogatoire chez Orlavski, qui est devenu
officier du contre-espionnage, le jeune poéte
refuse de signer un document qui qualifie
d’erreur le travail de Tarassov dans le Soviet.
Nicolai et un groupe de communistes doivent
étre fusillés. Mais Tsariov, a la téte d'un
groupe de combattants arrive a la sauver.
Nikolai et Olga se cachent dans la maison du
pharmacien Gural’'nick. Peu de temps aprés
Nikolai est chargé par Tsariov d’une mission : il
doit entrer en relations avec la division de
Kotovski qui doit prendre d’assaut la ville. A
I"aide d'un soldat de I’'armée francaise, qui est
acquis aux idées de la révolution, Tarassov
arrive a effectuer sa mission. Dans la ville libé-
rée des blancs, le poete lit ses vers consacrés a
la révolution.

ANNOUCHKA
(Annuska)

Mise en scéne : Boris Barnet.

Scénario : E. Sevela.

Images : V. Masevi&.

Musique : J. Birjukov.

Décors : A. Verger.

Production : Mosfil’'m.

35 mm / noir et blanc / 1 h 29 / 1959.

Interprétation : |. Skobceva (Annouchka), A.
Gcorgievskaja (Polina Sergeevna). B. Babodkin
(lvan lvanovi¥), G. Tokavera, L. Barafkov,
E. Marcevi¥, O. Aroseva.

SCENARIO

Il s"agit du destin d’une femme russe qui subit
toutes les souffrances de la Seconde Guerre
Mondiale, en élevant et éduquant ses enfants
dans des conditions difficiles.

Juin 1941. Annouchka, heureuse, se promeéne
avec ses jeunes enfants, sans soupconner le
malheur qui va s’abattre sur la patrie, sur sa
famille. Des explosions de bombes larguées
par les avions nazis ont secoué sa ville natale.
Il faut fuir. Sous le grondement des bombarde-
ments, Annouchka donne naissance a une
fille, sur la route. Le soldat qui la prend en
charge I'appelle Grenade. Puis elle rencontre
un convoi qui se dirige vers |'arrigre ; la vie
reprend ; elle travaille dans un kolhoze.
Annouchka y apprend la mort héroique de son
mari. Elle revient dans sa ville natale, détruite.
La misére. Le vieux Ivan Ivanovitch, chef
d’équipe sur un chantier avec lequel travaillait
avant la guerre le mari d’Annouchka, lui trouve
une place dans |'équipe des platriers. Les
années passent. Les plaies de la ville se cicatri-
sent. Les enfants d’Annouchka sont devenus
des adultes : Sacha est un des meilleurs chauf-
feurs du chantier ; Nina, qui a vécu un amour
difficile, s’est mariée et est devenue
mere ;Grenade étudie. Annouchka a vieilli,
mais, comme jadis, participe activement a la
construction d’une nouvelle vie.

ALENKA

Mise en scéne : Boris Barnet.
Sénario : Antonov.

Image : I. Cernyh.

Musique : K. Molcanov.

Décors : A. Mjagkov.
Production : Mosfil’'m.
35 mm / noir et blanc / 1 h 29 / 1962.

Interprétation : Nata¥ Ovolova (Alenka), I. Za-
rubina (Vasilisa Petrovna), V. Sukéin (Stepan),
N. Bogoljubov (Gul'Ko), E. Garin, N. Krjuékov,
E. Sutov, A. Zajcis, V. Grigor'eva.

SCENARIO

La vie des travailleurs des sovkhozes sur les
terres vierges dans le Kazakhstan, dans les
premieres années de la mise en valeur de ces

terres. '

Au moment des récoltes, Alenka, agée de neuf
ans, est partie de chez ses parents. lin'y a pas
encore d’école dans le nouveau sovkhoze. Ses
camarades sont des étres aux destins variés et
difficiles. Aprés ses études, Elsa Kalnyn, sto-
matologue a Riga, arrive sur ces terres vierges.
Dans le sovkhoze ou elle va s’installer, il n'y a
meéme pas de fauteuil de dentiste. Elsa reste
néanmoins pour prouver a ses amis et a sa
meére qu’elle n’est pas une enfant gatée.

Elle fait la connaissance des habitants de cette
communauté. Le soir, ils se retrouvent et par-
lent de leur existence.



2. HOMMAGES

MRINAL SEN

(INDE)

Mrinal Sen, enfin!

Qu’un hommage a Mrinal Sen soit programmé dans le cadre d'un
important festival francais témoigne simultanément de la volonté
tenace d’ouverture de ses organisateurs et de la lenteur, voire de
la pesanteur avec lesquelles certaines consécrations prennent
place dans notre pays.

On ne comptera pas pour rien en effet que Mrinal Sen, qui vient
d’avoir cinquante-neuf ans, ait signé vingt-et-un longs métrages.
Nul pays plus que I'Inde, sans doute, n'aura attendu aussi long-
temps pour que certains pans de sa cinématographie, et non les
moindres, trouvent le chemin des écrans frangais.

Il ne faut, a vrai dire, s'en prendre qu’a notre paresse mentale si,
pendant des décennies, le cinéma de ce pays s’est réduit pour
nous a un magma de mélodrames insipides d'une part, et aux seuls
films de Satyajit Ray, d'autre part. C’était ne pas voir que le
cinéma indien est merveilleusement divers, que s’expriment a tra-
vers lui en leur langue spécifique des civilisations différentes et ori-
ginales, et que nombre d’auteurs ont lutté, dés les origines de ce
cinéma, pour le droit a I’expression personnelle. Parmi ceux-ci,
Mrinal Sen est sGrement I'un des plus attachants, et le chemine-
ment qu’a suivi sa carriére I'un des plus inattendus.
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L’AUTEUR

Né en mai 1923 au Bengale. Est déja venu a
La Rochelle en 1980 présenter son film
« Ekdin Pratidin » dans la section « L.e monde
tel qu’il est ».

FILMOGRAPHIE

1955 - L’aurore {Raat Bore) / hengali.

1959 - Sous le ciel bleu (Neel Akasher Nee-
chey) / bengali.

1960 - Jour de mariage (Baishey Shravana) /
bengali.

1961 - C’est a nouveau fini (Punasha) / bengali.

1962 - Et a la fin (Abasheshey) / bengali.

1964 - Le Représentant (Pratinidhi) / bengali.

1965 - Réve de jour (Akash Kusum) / bengali.

1966 - Deux fréres (Matira Manisha) / oriya.

1968 - Mr Shome (Bhuvan Shome) / hindi.

1970 - Le désir de réussir (Echapuran) / hindi,
bengali.

1970 - Interview / bengali.

1971 - Une histoire non terminée (Ek Adhuri
Kahani) / hindi.

1972 - Calcutta 71 / bengali.

1973 - Le Fantassin {Pa datik) / bengali.

1974 - Le Cheeur / bengali.

1976 - La Chasse Royale {Mrigayaa) / hindi.

1977 - Les Marginaux (Oka Oorie Katha) / te-
lugu.

1978 - L’homme a la hache (Parashuram} /
bengali.

1979 - Un jour comme un autre (Ekdin Prati-
din) / bengali.

1980 - A la recherche de la famine (Akaler
Sandhane) / bengali.

1981 - Kaléidoscope {Chaalchitra) / bengali.

1982 - Le cas est clos (Kharij) / bengali.

Deux phares du cinéma indien : Ray et Sen

Impossible de contourner un bref parall¢le avec Ray. Bengalis tous
les deux, vivant 3 Calcutta, réalisant I’'un et |'autre un film par an,
ils constituent les deux figures les plus célébres du cinéma
d’auteur bengali. Pourtant, presque tout oppose ces deux cinéas-
tes. Ray est le descendant d’une grande famille aristocratique,
Sen est issu de la petite bourgeoisie indienne. Le premier se tient a
I’écart de tout engagement politique, le second s’est engagé trés
t6t dans le militantisme de gauche ; le premier a suivi une carriére
admirablement rectiligne quant a ses principes esthétiques, le
second a connu « une carriére incertaine, changeante, désespé-
rée ». Satyajit Ray est un roc, une citadelle ; Mrinal Sen, I’homme
des sincérités successives ou, si on préfére, |’auteur d’une ceuvre
cahotique, inégale mais toute faite de bonds en avant.

Cela explique que Ray connut trés tot, dés « Pather Panchali »
(1955), une renommée internationale - qui d'ailleurs allait pro-
gressivement vivre sur elle-méme dans la mesure ou ses films sui-
vants cessaient d'étre visibles en France - alors que Sen ne
commenca a faire parler de lui que beaucoup plus tard, a un
moment ou son ceuvre était largement entamée.

En 1974, a I'occasion de la semaine de cinéma indien qui eut lieu
au Studio Git-le-Coeur, manifestation hélas quelque peu confiden-



tielle, « Mr Shome » (1968) était montré a un groupe de happy
few. En 1975, dans une étude d’ensemble sur le jeune cinéma
indien parue dans Cinéma 75, (numéro de septembre-octobre),
comportant un dictionnaire des réalisateurs avec leur filmogra-
phie, j'attirais I'attention sur ce cinéaste. D’autres articles allaient
suivre. Les films récents de Sen étaient montrés plus réguliére-
ment dans les festivals importants. Il fallut attendre 1981 pour
qu'un film de lui, « Les Marginaux » (1977), soit distribué dans
une salle indépendante. Le présent hommage semble enfin sonner
pour Sen I’'heure de la revanche.

Des débuts difficiles

Né le 14 mai 1923 dans le Bengale Oriental (aujourd’hui Bengla
Desh), donc de deux ans le cadet de Satyajit Ray, Mrinal Sen,
aprés avoir essayé divers métiers, est comme son ainé un des
pionniers du mouvement des ciné-clubs a Calcutta. |l tate de la cri-
tique, écrit en bengali un livre sur Chaplin puis, a partir de 1955,
devient cinéaste. Il a une solide formation politique : dés ses
années d’étudiant, il a milité dans la gauche marxiste et ses
convictions n'ont pas disparu a l'indépendance de I'Inde.

Alors que Ray débute par un coup d’éclat (Sen reconnait que
« Pather Panchali », marquant la date la plus importante du
cinéma indien, a permis |’émergence de plusieurs cinéastes ambi-
tieux), Sen réalise un navet, « L‘Aurore » (1955). « Pour &tre
franc, dira-t-il dans un entretien de 1973, ma premiére rencontre
avec le cinéma a été un pur désastre. C’était un film stupide ».
Mouvement caractéristique de ce cinéaste qui se retourne sans
cesse sur ses films pour mesurer les progrés accomplis : « Durant
les années qui ont suivi, j'ai senti I'impérieux besoin d’amender
mes certitudes antérieures. Mes certitudes sur le cinéma, sur mes
observations, mes croyances, ma compréhension du monde. Et
cela a continuellement fonctionné chez moi : amender mes certitu-
des ».

Trois années de silence aprés ce « désastre » et c’est « Sous e
ciel bleu » (1959), pour lequel Sen n’est guére plus tendre :
« Avec une histoire sentimentale conventionnelle et traité sur ce
registre, le film est mal fait, grossier et mélodramatique ». Sans
doute, mais Sen y exprimait la thése que la lutte pour I'indépen-
dance indienne était intimement liée a la lutte mondiale contre le
fascisme par le biais de la nécessaire solidarité entre Indiens et
Chinois travaillant en Inde, et cette thése, dit Sen, « je continue a
la croire vraie ».

De 1960 a 1964, quatre films qui témoignent de |’accouchement
difficile d’un cinéaste, et dont Sen retient surtout « Jour de ma-
riage » (1960), analyse de la destruction d’un couple par la famine
de 1943, effroyable environnement qui corrompt tout, y compris
les relations entre les deux personnages.

Les vrais débuts de Sen datent de « Réve de jour » (1965). |l a pris
consience qu'il est « un cinéaste en lutte perpétuelle avec le con-
formisme qui domine le cinéma indien » alors qu’il avait cru jusque
1a pouvoir s'imposer & l'intérieur de ce systéme. |l se sent d’autre
part solidaire des grands novateurs contemporains ainsi que des
cinéastes importants du Tiers-monde. En fait, Sen venait de
découvrir, et ce fut pour lui un « choc émotionnel », plusieurs
films de la nouvelle vague francaise, notamment « Les 400
coups » et « Jules et Jim » de Frangois Truffaut. Il cherche alors a
injecter dans son film, qui raconte I'histoire d'un réveur désespéré -
qui tente de rompre les barrieres de classe par le moyen du
mariage (notons que le film est interprété par Soumitra Chatterjee
et Aparna Sen, acteurs qu’on a vus chez Ray) - cette « jeunesse »
d’approche qu’il a admirée chez le cinéaste frangais. Outre ce ton
inhabituel dans le cinéma indien, le film vaut aussi par la descrip-
tion faite de Calcutta et des tensions sociales qui I'habitent.

Aprés « Deux Fréres » (1966), réalisé en langue oriya (Sen, con-
trairement a Ray, adore s’échapper du Bengale, méme s’il lui faut
affronter des langues inconnues), qui, situé en milieu rural,
raconte I'opposition de deux fréres, symbolique de plus larges
confrontations sociales, en rompant absolument avec les clichés
en usage dans la description de I'Inde rurale, « Mr Shome »
(1968) constitue une date dans |'histoire du cinéma indien, d'une
importance comparable a celle qu’avait constitué treize ans aupa-
ravant « Pather Panchali ». Produit grace a un prét de la Film
Finance Corporation, qui inaugure avec ce film une politique d’aide
au cinéma d’auteur, il sera le premier d'une série qui va constituer
la « nouvelle vague » indienne, Sen n’aura pas été le précurseur
solitaire qu’était Ray a ses débuts, mais c’est bien Iui qui frappe
brillamment le coup d’envoi du nouveau cinéma indien en tant que
mouvement.

Le pére de la « nouvelle vague » du cinéma indien

Le scénario de « Mr Shome » est exemplaire : ce cadre supérieur
de la compagnie des chemins de fer, rigide et autoritaire, découvre
au cours d’une partie de chasse la nature, la paresse, I’"humour, la

vie. |l en sera transformé sans retour. Les jeux de la technique,
pour lesquels Sen gardera longtemps un faible, sont tels que le
cinéaste est étiqueté « le Godard bengali ». lls montrent surtout,
toute référence mise a part, que Sen refuse le réalisme socialiste
et qu’il veut s’exprimer dans un cinéma volontiers excessif, qui
accueille aussi bien la métaphore eisensteinienne, que le didac-
tisme et la fantaisie. S'il est intéressant de noter que ce film sur
I'irrespect date de 1968, il est plus important de voir que cette
ceuvre a petit budget réalisée avec I'argent du gouvernement
indien se veut une machine de guerre dirigée contre I'industrie du
cinéma indien, « une gifle appliquée a la face du systéme ».

Cette insolence hilare, cet appel éperdu a la liberté allaient faire
merveille. Historiquement, le film arrivait a son heure, méme dans
une Inde apparemment peu concernée par les mouvements
contestataires du moment. Il était couvert de récompenses a Cal-
cutta, a Delhi et méme a Venise en 1969. Le fait qu’il soit en lan-
gue hindi lui assurait une distribution, certes marginale, en dehors
du Bengale.

Sen était lancé. Il avait trouvé sa voie. Fortement démarqué par
rapport a Ray qui poursuit son ceuvre en semblant oublier son épo-
que (son film musical pour enfants « Goopy le Chanteur et Bagha
le Joueur de tambour » date de 1968 1), classé a la fois comme
gauchiste et avant-gardiste, il va consolider ses positions a travers
une série de films ou I’engagement politique va de pair avec un
souci d’expérimentation esthétique, I'un et I'autre volontiers assé-
nés au spectateur en fonction méme de la force de conviction qui
les sous-tend. « Aprés tout, dit Sen, les iconoclastes sont utiles en
élargissant le champ des opérations et les plus conscients d’entre
eux poussent ainsi les choses plus loin ».

De ses films de cette époque, Sen dira : « Mes spectateurs ont a
faire un choix. lls me hairont ou ils m’aimeront ».

Un cinéma politique

« Une histoire non terminée » (1971), en langue hindi, est un film
amer sur les gréves ouvriéres et leur répression dans les usines
sucriéres du Bihar a la fin des années vingt, au moment ou la crise
économique commence a se faire sentir. Si Utpal Dutt campe de
facon hautement caricaturale un patron symbole du capitalisme
triomphant, le personnage principal est tout en nuance : nouveau
caissier a la raffinerie, placé a un bon poste d’observation, il se
révéle non pas un héros positif mais un homme faible, flottant, qui
finira par trahir les ouvriers en gréve.

Sen consacre & sa ville une ceuvre en trois volets qu’on a pris
I’habitude d’appeler « la trilogie de Calcutta » : « Interview »
(1970), « Calcutta 71 » (1972), « Le Fantassin » (1973). Cette
trilogie constitue la tentative la plus achevée a ce jour de cinéma
directement politique en Inde. Le premier volet décrit les difficultés
créées par le chdmage dans cette grande cité, et les humiliations
que doit subir, jusqu’a |'exaspération, au cours de successives
« interviews », le candidat au travail (notons que Ray, peut-étre
en partie a cause du succés de Sen, se décide & aborder son épo-
que et réalise la méme année, et sur un théme proche, « /’Adver-
saire »). Le second volet se compose de cinq sketches qui visent a
présenter des aspects différents de la vie de cette métropole, et
surtout, bien sdr, la misére. Le troisiéme aborde la question du
gauchisme a travers I'histoire d’un jeune révolté qui, aprés avoir
échappé a la police, réfléchit sur la question de savoir sile mouve-
ment gauchiste a Calcutta est vraiment en prise sur la vie réelle.
Ce dernier film, au rythme haché, a la caméra fébrile, accuse sans
doute I'influence d’un certain godardisme, mais traduit admirable-
ment |'état de toute une jeunesse épuisée d’idéologie, qui pour
avoir voulu poser dans les faits le probléme de la violence révolu-
tionnaire s’est mise hors la loi et se retrouve désemparée, en proie
a la psychose collective et au doute, quant a la validité de ses
actes.

Ces trois films sont amers, et on les dirait pessimistes s’ils ne res-
taient provoquants et toujours révoltés. Tels trucs de caméra
paraissent datés : ils le sont en effet, c’est I’époque post-nouvelle
vague, qui permet a Sen de se situer dans le cinéma international
tout en conjuguant son indignation devant la misére et sa fougue
politique avec son gout pour I'invention formelle et les jeux appa-
rents de |'écriture.

Bien entendu Sen ne se veut en aucune facon un pur esthéte. Il
dira en 1972 aux étudiants du Film Institute of India : « Le devoir
de base, le seul devoir est de communiquer. Communiquer intel-
lectuellement et émotionnellement est le seul but du cinéma
comme de tous les autres arts ».

C’est pourtant au cours de ces années que Sen prend sans doute
conscience qu’il s’enferme progressivement dans un paradoxe
insupportable. Il a certes acquis, a Calcutta méme, un statut
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enviable. Il est entouré d’admirateurs, d'une petite cour d’intellec-
tuels de gauche qui affectent de |'appeler gentiment
« Mrinal-da ». On le porte aux nues dans la presse, et souvent au
détriment de Ray. Un exemple : il se trouve que « Le Fantassin »
sort a Calcutta & peu prés en méme temps que « Tonnerres loin-
tains ». Un critique ira jusqu’a écrire : « Le Fantassin est le meilleur
film indien jamais réalisé (...). Ce n’est pas que Satyaijit Ray soit un
artiste épuisé qui n’a plus rien a dire. Il n'a jamais rien eu a dire ».
Cette euphorisation constitue un piége redoutable mais elle ne
saurait cacher a la lucidité de Sen le fait que ses films qui s’adres-
sent par définition a un large public, notamment celui des classes
moyennes, ne rencontrent en réalité qu'un public restreint d’intel-
lectuels et de petits bourgeois.

La quéte inlassable de I’authentique

Sen ne peut accepter d’étre un cinéaste de gauche pour une élite
bourgeoise. Il fait un nouvel effort de réflexion, définit ses posi-
tions, prend ses distances : « L’ennemi, bien sdr, reste la réaction
de droite, mais il ne faut pas oublier qu’il y a aussi un establish-
ment de gauche ». Il délimite son territoire : « La misére est
I’aspect essentiel de la réalité indienne. Je tiens pour ma part a la
montrer dans ce qu’elle a de brutal, d'horrible, d’épouvantable ». Il
précise son approche : « Il n’est pas suffisant d’étre « réaliste ».
L'important est de donner une direction. Ce qui signifie qu’il faut
adopter une attitude partisane lorsqu’on analyse la réalité ». Il
stigmatise, un ceil du coté de Ray, les dangers & éviter : « rendre la
pauvreté respectable, en faire un spectacle, misérable certes,
mais coloré et, aprés tout, non dénué de charme ». L’indignation
du cinéaste doit entrainer celle du spectateur, d’ol une exigence
accrue d’honnéteté, la quéte inlassable de I’authentique et |'appel
a des formes simples, populaires, comme la fable, I'apologue, tra-
versées de temps a autre par le besoin de souligner, d’appuyer le
trait. La coquetterie inutile, le gadget superflu vont tendre a dispa-
raitre au profit d’une plus grande rigueur en méme temps que
s'impose progressivement une réflexion originale sur le cinéma.

Une lignée de films importants apparait alors, qui va progressive-
ment imposer Sen, en Inde et dans le monde, comme un cinéaste
avec qui il faut désormais compter.

« Le cheeur » (1974) est un apologue qui utilise abondamment le
ton de la fantaisie et de la satire et s'attache cependant aux réali-
tés les plus dures de la vie sociale, dans I'intention de stigmatiser
I’exploitation du prolétariat urbain et les manceuvres louches du
capitalisme. L'anecdote se situe aux frontiéres de la politique-
fiction : pour cent postes vacants, trente mille candidats se pré-
sentent qui, seulement pour pouvoir remplir un formulaire, sont
dans I'obligation de payer une forte taxe... lls déclenchent finale-
ment une véritable émeute. Tant il est vrai que pour déboucher sur
une conclusion résolument optimiste un film de Sen ne peut que
décoller du monde de I’humiliation vécue et imposer celui du dé sir
triomphant.

« La chasse royale » (1976), qui marque le passage de Sen a la
couleur (« Calcutta 71 » et « Le Fantassin » utilisaient partielle-
ment la couleur) doit étre vu comme une fable qui s"appuie sur la
métaphore transparente de la chasse pour démonter le mécanisme
de I'oppression du prolétariat rural par le colonisateur britannique
dans les hautes terres de I'Orissa. Un jeune aborigéne et I'adminis-
trateur anglais local se trouvent un temps rapprochés par leur pas-
sion commune de la chasse mais la chasse royale, la chasse a
I'homme, est bien entendu réservée aux puissants, qui la prati-
quent d’ailleurs en toute impunité. L'aborigéne qui croit accéder
au statut de chasseur privilégié découvrira trop tard qu'il constitue
en fait le véritable gibier.

Avec « Les Marginaux » (1977), en langue telugu, Sen revient sur
le sort des paysans écrasés par un systeme de type féodal qui fait
d’eux de véritables sous-hommes, a qui tout espoir est retiré. Les
deux héros de I'histoire, un pére et son fils, révoltés par I'iniquité
de ce systéme, ont décroché et se sont marginalisés. Ils refusent
tout travail si celui-ci, enrichissant le propriétaire du village,
n’aboutit qu’a les appauvrir davantage. Plus misérables encore
que les autres habitants du village, du moins sont-ils libres. Film-
cri, constat désespéré, témoignage impitoyable, ce film, peut-étre
le plus remarquable de Sen, est aussi, dans un mélange détonant
et cependant tonique, une ceuvre pleine d’humour et méme de
gaieté, affirmant encore la force de la vie alors que la mort déja
triomphe. Sen y pratique en virtuose I'art de la provocation calcu-
lée et d’abord vis-a-vis de nos clichés sur le tiers-monde et sur son
cinéma.

« L’"Homme & la hache » (1978) est un film sur la dégradation des
mythes dans le monde contemporain. S’appuyant sur |’histoire
d’un héros de la mythologie indienne, et nons sans une féroce iro-
nie, il raconte la pathétique trajectoire d’un de ces innombrables
paysans démunis qui quittent leur village et découvrent une misere
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encore plus atroce sur le pavé de Calcutta. |l ne trouvera refuge
que dans des « réves lamentablement stériles » et, croyant s’iden-
tifier au héros vengeur de la mythologie, finira en victime sur un
trottoir de la métropole. L'aliénation par les mythologies semble ici
inclure métaphoriquement celle du cinéma commercial, toute puis-
sante en Inde. Comme « Les Marginaux », ce film déchirant
s'éclaire d’intenses et brusques notations d’"humour noir.

« Un jour comme un autre » (1979) a été une révélation de la
Quinzaine des Réalisateurs au Festival de Cannes en 1980. La
peinture presque feutrée d’une famille de la petite bourgeoisie de
Calcutta, désemparée par I’absence inexpliquée toute une nuit de
la fille ainée, fait cependant éclater I'hypocrisie qui se cache der-
riere les liens familiaux, tout en révélant chez Sen un goudt du clas-
sicisme qu’on lui connaissait peu. Encore convient-il de noter qu’il
s’agit moins de néo-réalisme que de cinéma moderne dans ce film
dont I'anecdote se construit toute sur une absence qui prend pro-
gressivement valeur de catalyseur : & cette question sans réponse
se substitue la réponse & une question non posée, dont les codes
sociaux interdisent justement la formulation.

Témoigner de la misére

La réflexion de Sen sur I’éthique d'un cinéma consacré a la misére
trouve un aboutissement dans « A la recherche de la famine »
(1980), dont la sophistication a passé quelquefois a tort pour de la
coquetterie. Mettre en présence en effet une équipe de tournage,
une caméra et des gens misérables, voire des comédiens chargés
d’incarner ces gens, n’est en aucun cas une opération qui va de soi
et toute la discrétion possible de la caméra ne peut s’ériger en jus-
tification. Il fallait pour Sen aller au bout des choses, c’est-a-dire
mettre ne présence dans un film la caméra et les miséreux, donc
mettre en scéne un tournage, et filmer ce qui d’habitude ne consti-
tue qu’un hors-champ, les réactions des personnages filmés et des
personnages qui filment. Sen a dit de ce film : « J'ai essayé
d’expérimenter avec le cinéma et en méme temps de m’éloigner
de la structure narrative traditionnelle ».

Le dernier film connu de Sen, « Le kaléidoscope » (1981) - en
attendant « Le cas est clos » (1982) - poursuit en un sens cette
réflexion, méme s'il parait la prendre a I’envers. L’"humour ne sau-
rait masquer en effet le sérieux du propos, qui concerne I'histoire
d’un journaliste prét a tout pour réaliser le reportage sensationnel
qui le fera connaitre. Traité en mineur, nous retrouvons ici le
théme qui semble hanter les derniers films de Sen : une mise en
question de |’éthique de I'image. Ce cinéaste interroge sa pratique
pour y débusquer une nécessaire théorie. J'ai dit que Sen avait
commencé par étre critique. |l a tout au long de sa carriére conser-
vé le golt de I'écrit : les éditions Ishan (Calcutta) ont d'ailleurs
publié en 1977 un recueil de ses textes sur le cinéma intitulé
Views on cinema.

Sen a maintenant conquis en Inde méme une position presti-
gieuse. Ses films sont distribués a peu prés normalement. Il tourne
régulierement. Bien sar, ce sont des films a petit budget, voire a
trés petit budget, mais ils trouvent ainsi & se rentabiliser sans trop
de difficulté sur un territoire réduit. Petit a petit, les choses pren-
nent place : moins d’enthousiasmes délirants, moins d’ennemis
acharnés aussi. Sen a évolué : la fougue quelquefois irréfléchie des
films anciens, leur c6té bouillant et brouillon ont cédé le terrain &
une belle aisance, a une domination manifeste des moyens filmi-
ques. Personne n'ignore plus qu'il y a & Calcutta, deux grands
cinéastes.

Sur le plan international, Sen n'a certes pas acquis la stature de
Ray. A vrai dire, on le découvre a peine. |l semble pourtant devoir
s'imposer rapidement. Plusieurs rétrospectives ont eu lieu récem-
ment, notamment aux Etats-Unis. La sortie des « Marginaux », le
fait que Sen ait été cette année membre du jury au festival de Can-
nes, cet hommage qui lui est maintenant rendu a La Rochelle - qui
I'a déja accueilli en 1980 - montrent a |’évidence que le train est
parti. Sans doute est-ce un train indien : il est hélas parti en retard.
Mais il va sGrement trés vite prendre de la vitesse.

A cela deux bonnes raisons au moins, la pugnacité inentamée de
Sen : « Mon travail est de perturber, de secouer de révéler la
vérité », et son exigence de plus en plus affirmée d'un langage
moderne : « puisque le cinéma est un art technologique, il est inté-
ressant de communiquer a I'aide d’un vocabulaire nouveau que
permet justement cette technologie et de conférer ainsi au sujet
choisi une efficacité inédite ».

Henri MICCIOLLO



DEUX FRERES
(Matira Manisha)

Mise en scéne : Mrinal Sen

Scénario : Mrinal Sen, Gopal Choturay d’aprés
un sujet de Kalindi Panigrahi.

Images : Salilaja Chatterjee.

Musique : Bhubaneswar Misra.

Montage : Garigddhar Naskar.

Production : Chhayavani Pictures.
Distribution : Cactus Film Export.

35 mm / noir et blanc / 2 h 03 / 1966.
Tourné en langue oriya.

Interprétation : Sarat Pujari, Prasanta Nanda,
Ram Mania, Sujata.

LE SUJET

Choisissant délibérément de travailler hors du
Bengale, Sen situa « Matira Manisha » en
Orissa et le tourna en une autre langue (oriya).

Le film oppose les valeurs traditionnelles aux
valeurs modernes. Un exemple nous en est
donné par les différentes attitudes de deux fre-
res face aux terres héritées.

L’ceuvre manifeste aussi un effort réel pour se
libérer des images archétypales de I'Inde rurale
dont le cinéma indien est imprégné.

Mr SHOME
(Bhuvan Shome)

Mise en scéne : Mrinal Sen

Scénario : Mrinal Sen d’aprés un récit de Bana-
phool.

Images : K.K. Mahajan.

Musique : Vijay Raghava Rao.

Montage : Gangadhar Naskar, Dinkar Saythe,
Rajendra Naik.

Production : Mrinal Sen pour Pihali Films.

35 mm / noir et blanc / 1 h 36 / 1968.
Tourné en langue hindi.

Interprétation : Uptal Dutt (Mr Shome), Suha-
sini Mulay (Gouri), Sadhu Meher (Jadav Patel),
Shekhar Chatterjee (Cart Diver), Rochak Pun-
dit (Damu Patel), Punya Das (un fermier).

Présenté au Festival de Cannes (Quinzaine des
Réalisateurs, 1970).

LE SUJET

Les mésaventures comiques d’un bureaucrate
affligé d'une rigidité d’esprit trés victorienne,
qu’entameront un chauffeur du village et une
beauté locale. Il s’agit moins de dompter le
bureaucrate que de le « débaucher ». C’est
une fable amorale.

CALCUTTA 71
(Calcutta 71)

Mise en scéne : Mrinal Sen

Scénario : Mrinal Sen d’aprés un sujet de
Manik Banerjee, Prabodh Sanyal, Samaresh
Bose, Ajitesh Banerjee.

Images : K.K. Mahajan.

Musique : Ananda Shankar.

Montage : Ganghadar Naskar.

Production : D.S. Pictures.

35 mm / noir et blanc / 2 h 05 / 1972.
Tourné en langue bengali.

Interprétation : Madhabi Mukherjee, Suhasini
Mulay, Gita Sen, Uptal Dutt, Shekhar Chatter-
jee, Raju, Robi Ghosh, Ranjit Mullick, Rinata
Roy.

SCENARIO

En 1971, année de colere et de remous, un
jeune homme de 20 ans réexamine |’histoire
de I'exploitation et de la misere a travers les
temps. Cing chapitres se succédent, chacun
en un lieu et une époque différents, mais ayant
pour point commun la pauvreté, la misere, la
mort. La faim a toujours le méme visage, mais
les esprits évoluent : de la résignation a |'auto-
destruction, de I'auto-destruction a la colére et
au défi.

LA CHASSE ROYALE
(Mrigayaa)
Mise en scéne : Mrinal Sen.

Scénario Mrinal Sen et Mohit Chatto-
padhyaya d’aprés un sujet de B. Panigrahi.
Images : K.K. Mahajan.

Musique : Salil Chowdury.

Montage : Ganghadar Naskar.

Production : Rajeswara Rao.

Distribution : Cactus Film Export.

35 mm / couleurs/ 2 h 10/ 1976.

Tourné en langue hindi.

Interprétation : Mittun Chakraborty; Robert
Wright, Mamata Shankar, Ganesh Mukerjee,
Sajal Roy Chowdury, Sadhu Meher.

LE SUJET

Les liens qui unissent un colon anglais et un
jeune indigéne remarquable tireur d’élite, sont
remis en question lors d’un procés ou I'indi-
geéne rebelle se retrouve face a son « maitre »,
avant d'étre jugé et pendu.

LES MARGINAUX
(Oka Oorie Katha)

Mise en scéne : Mrinal Sen

Scénario : Mrinal Sen, M. Chattopadhyaha
d’apreés « Kafan » de Prem Chand.

Images : K.K. Mahajan.

Musique : Vijay Raghava Rao.

Montage : Gangadhar Naskar.

Production : A. Parandhama Reddy.
Distribution : Cactus Film Export.

35 mm / couleurs / 1 h 52 /1977.

Tourné en langue telugu.

Interprétation : Vasudeva Rao, Mamata Shan-

| kar, Narayana Rao, A.R. Krishna, Pradeep

Kumar, Krishna Moorthy, Kondala Rao, D.
Ramgopal, C. Ramesh, Siddapa Naidu, Luxmi
Derdas, Rama Devi, Vijaya Luxmi.

Prix spécial du jury du Festival de Karlovy-Vary
-1977.

SCENARIO

Un vieillard asocial, 8 mi-chemin de la folie, a
choisi |'oisiveté dans une société qui exploite
les hommes. Marginal a tous points de vue, il
éléve son fils a son image et tous deux dénon-
cent ensemble, par leur mode d’existence,
I'hypocrisie de la société qui les rejette. Cepen-
dant, la jeune épouse du fils tente de s’opposer
au « désordre établi » qui régne dans ce foyer,
mais se heurte a I'obstination sauvage du pére.
Sur le point d’accoucher, s’usant au travail
pour faire vivre les deux hommes, elle mourra
faute de soins, laissant le pére et le fils dans le
désespoir.

UN JOUR COMME UN AUTRE
(Ekdin Pratidin)

Mise en scéne : Mrinal Sen

Scénario : Mrinal Sen d’aprés un sujet d’Ama-
lendu Chakraborty.

Images : K.K. Mahajan.

Musique : B.V. Karanth.

Montage : Gangadhar Naskar.

Production : Mrinal Sen Productions.
Distribution : Cactus Film Export.

35 mm / couleurs / 1 h 34/ 1979.

Tourné en langue bengali.

Interprétation : Satya Banerjee (le pére), Gita
Sen (la mere), Mamata Shankar (Chinu), Sreela
Majumdar (Minu), Umanath Bhattacharya
(Landlord), Arun Mukerjee (Shyamal).

Présenté au Festival de Cannes et au Festival
de La Rochelle 1980.

SCENARIO *

Un soir, une jeune fille qui, a elle seule, assure
la subsistance des sept membres de sa famille,
ne rentre pas du bureau. Le film dépeint, heure
aprés heure, la longue attente de la famille et
I'angoisse qui s'installe lorsqu’ils doivent se
rendre a |’évidence : elle ne rentrera pas. Une
étude de milieu mettant a jour les conflits sous-
jacents qui peuvent se révéler au sein de la
petite bourgeoisie dans une situation de pani-
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que. Bien que la jeune fille, finalement, soit de
retour & I'aube, la crise ne fait que s’accentuer.
La fin, cependant, suggére qu’une force

insoupgonnée peut se cacher sous le masque
du désespoir.

A LA RECHERCHE
DE LA FAMINE

(Akaler Sandhane)

Mise en sceéne : Mrinal Sen

Scénario : Mrinal Sen d’aprés un récit de Ama-
lendu Chakraborty.

Images : K.K. Mahajan.

Musique : Salil Chowdury.

Montage : Ganghadar Naskar.

Production : Dhiresh Kumar Chakraborty (Cal-
cutta).

Distribution : Cactus Film Export.

35 mm / couleurs / 2 h 05 / 1980.

Tourné en langue bengali.

Interprétation : Dhritiman Chaterjee, Smita
Patil, Sreela Majumdar, Gita Sen, Dipankar
Dey, Badhamchan Bhattacharya.

Ours d’argent du Festival de Berlin - 1981.
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SCENARIO

Septembre 80. Une équipe de tournage se
rend dans un village bengalais pour y réaliser
un film sur la famine de 1943, qui causa la
mort de 5 millions de personnes. Cette famine
était la conséquence de la guerre et d'une
organisation désastreuse. La description de la
vie quotidienne pendant le tournage du film a
pour contrepoint les réactions étonnées ou
amusées des villageois qui observent I'équipe.
Par ailleurs, la confrontation du passé et du
présent déclenche des situations imprévues,
voire dérangeantes pour les chercheurs de
famine.

KALEIDOSCOPE
(Chaalchitra)

Mise en scéne : Mrinal Sen

Scénario : Mrinal Sen.

Images : K.K. Mahajan.

Montage : Ganghadar Naskar.

Musique : Aloknath Dey.

Production : Dhiresh Kumar Chakraborty.
Distribution : Cactus Film Export.

35 mm / couleurs / 1 h 29/ 1981.
Tourné en langue bengali.

Interprétation : Ajan Dutt, Gita Sen, Uptal
Dutt.

Présenté au Festival de Venise, 1981.
SCENARIO

Un jeune homme de Calcutta, issu d'un milieu
modeste, est chargé par le directeur d’un quo- -
tidien, d’écrire une histoire intimiste et humo-
ristique sur son propre milieu, et cela en deux
jours. D'abord plein d’enthousiasme, il analyse
et répertorie toutes les situations qui se pré-
sentent ; bientdt découragé, il tente d’en créer
de nouvelles ; sans succés. Dans un étrange
réve, il cristallise ses aspirations et ses réser-
ves face a la société bourgeoise : une seconde
rencontre avec le rédacteur en chef se soldera
par un inévitable compromis.’




JOHN SCHLESINGER

(GRANDE-BRETAGNE - US.A.)

John Schlesinger, I'ainé des cing enfants d’une famille de pédia-
tres (il est né a Londres, le 16 février 1925), n’est pas devenu ar-
chitecte . La seconde guerre mondiale, dont il a merveilleusement
retrouvé I'ambiance dans le trés beau « Yanks », a bousculé ce
projet.

Dés la fin du conflit, il s’inscrit & I’'Université d’Oxford pour étudier
la littérature anglaise. Il fréquente surtout les milieux actifs du
théatre expérimental, du cinéma amateur et de la photographie,
avant de trouver un emploi dans les studios de la télévision. John
Schlesinger appartient a cette catégorie des trés grands cinéastes
britanniques ayant fait leur apprentissage avec les caméras de la
BBC. Renouant avec la prestigieuse tradition du courant documen-
tariste, hérité des théses fameuses de John Grierson, il débute
comme co-auteur de courts métrages a vocation culturelle, tout
en acceptant quelques réles dans d’autres émissions télévisées. Il
débute méme une carriére d'acteur au grand écran et il est amu-
sant de reconnaitre un Schlesinger juvénile au hasard des images
de « Single-Handed » (Roy Boulting - 1951), « Ce sacré confrére »
(id - 1957), « Oh Rosalinda » (Michael Powell et Emeric Pressbur-
ger - 1955), « La bataille du Rio de la Plata » (id - 1956) et « Les 7
tonnerres » (Hugo Fregonése - 1958)...

Le coup de maitre vient vite : « Terminus », brillant exercice de
style tourné dans la gare londonienne Waterloo Station. Ce court
métrage de 35 minutes obtient le Lion d’Or du documentaire au
Festival de Venise 1961. Il est devenu depuis un classique pour
les écoles de cinéma.

L’AUTEUR
Né a Londres en 1925,

FILMOGRAPHIE
— Courts et moyens métrages :

1948 - « Black Legend », en collaboration
avec Alan Cooke.

«Sea Watch », en collaboration avec

Alan Cooke.

1950 - « The Starfish », en collaboration avec
Alan Cooke.

1956 - « Sunday in the park avec Basil Ap-
pleby ».

1959 - « The Innocent Eye ».
1961 - « Terminus ».
— Longs métrages :

1962 - « Un amour pas comme les autres »
(A kind » of loving).

1963 - « Billy le menteur » (Billy Liar).
1966 - « Darling ».

1967 - « Loin de la foule déchainée » (Far
from the madding crowd).

1969 - « Macadam cow-boy » (Midnight cow-
boy).

1971 - «Un dimanche comme les autres »
(Sunday bloody Sunday).

1975 - «Le jour du fléau » (The day of the

locust).
1976 - « Marathon man ».
1979 - « Yanks ».

1982 - « Honky Tonk freeway ».

Une consécration en améne une autre. L’année suivante, c’est
I’Ours berlinois pour « A kind of loving », histoire simple et tou-
-chante d’un couple d’ouvriers dont le bonheur est terni par une
naissance non souhaitée. Style direct, sans fioritures. On com-
prend mal que cet excellent film n’ait pas été distribué en France.

Puis John Schlesinger choisit un sujet qui I'apparente aux jeunes
cinéastes turbulents du free cinema. « Billy le menteur » (Billy
Liar), jeune commis d‘une entreprise de pompes funébres,
compense une existence grise et monotone par les délires de son
imagination débordante. La réalité quotidienne sert également de
contexte aux aventures amoureuses de « Darling », avec Julie
Christie, actrice principale de trois films consécutifs. La caméra
interroge les gens dans la rue. En face du micro ou de la caméra,
les passants hésitent, suggérent ou extrapolent. Mais les répon-
ses, dans leur variété, réveélent une réalité qui ne préte guére a
I’optimisme. En méme temps, John Schlesinger regarde vivre la
classe aisée pour mieux la caricaturer. Les détails acerbes n’épar-
gnent ni les personnes, ni les institutions. Le regard satirique
débusque souvent I'image irrévérentieuse. Causticité payante,
puisque « Darling » obtient trois Oscars a Hollywood...

« Loin de la foule déchainée », d’aprés Thomas Hardy, apparait
comme une mutation brusque dans I'ceuvre naissante de John
Schlesinger. Cette fois, I'action se situe dans la splendide campa-
gne anglaise du XIXe siécle. Amours et déboires de la belle Baths-
heba Everdenne sont évoqués avec une habileté technique
éblouissante, et les morceaux de bravoure (I'incendie, le duel, le
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chien fou...) restent inoubliables. John Schlesinger se voudrait-il le
maitre du mélodrame romantique ?

La réponse vient des U.S.A., aprés « Macadam cow-boy » récom-
pensé de trois Oscars (meilleur film, meilleure réalisation, meilleur
scénario). Le retour au réalisme replace John Schlesinger parmi les
plus grands cinéastes mondiaux. Un travail de caméra d’une rare
virtuosité harmonise I'enlisement moral de deux individus et la lai-
deur pittoresque de certains quartiers de New-York. La direction
d'acteurs (Dustin Hoffman et Jon Voight) y est remarquable. Bref,
c’est le chef-d’ceuvre.

Le retour a Londres est marqué par un autre chef-d’ceuvre, « Un
dimanche comme les autres », ou le theme de I’'homosexualité,
évident dans « Darling » et développé dans « Macadam cow-
boy », devient un élément majeur du scénario. La scéne amou-
reuse entre deux hommes é&tait d’une précision et d’une audace
jamais vues pour I’époque. Les difficultés sentimentales des trois
personnages principaux (un médecin d’origine israélite, une jeune
sculpteur de mobiles, une femme en instance de divorce) s’enraci-
nent dans la peinture réussie de la banalité quotidienne. La rencon-
tre entre la fiction et le documentaire y est admirable. Les multi-
ples aspects de Londres servent de cadre subtilement expression-
niste aux déchirements intérieurs des personnages, ressentis avec
intensité et justesse.

Changement de registre, avec « Le jour du fléau ». Hollywood
dans les années trente. L'apogée de la fabrication des mythes est
vécue A travers les espoirs décus des candidats a la célébrité. Le
film se termine par une apocalypse grandiose. La folie destructrice
releve du grand art. Le film n‘a pas rencontré le succés espéré

Voici maintenant le thriller & résonance politique, qui oppose deux
immenses acteurs aux registres si différents : Dustin Hoffman et
Laurence Olivier. « Marathon man », « un thriller juif », selon une
expression de John Schlesinger, « ol les menaces se nomment
racisme, McCarthy... Un film qui fait peur, mais aussi et surtout un
film sur la peur ».

Huit ans aprés « Un dimanche comme les autres », John Schlesin-
ger revient en Angleterre. Un retour tellement bénéfique qu’on
peut se demander si « Yanks » n’est pas son meilleur film. John
Schlesinger retrouve avec justesse et humour la vie quotidienne
d’un pays en guerre qui assume le difficile probléme de la cohabi-
tation avec les militaires américains, peu avant le débarquement
du 6 juin 1944. Certaines séquences fortes, comme la séance de
cinéma, la bagarre raciste au dancing ou la gare submergée de jeu-
nes femmes en pleurs, feront beaucoup pour la réhabilitation d'un
film injustement boudé par le public frangais. Les codes du mélo-
drame sont parfaitement intégrés aux analyses de type socio-
historique.

On attend maintenant le petit dernier, « Honky tonk freeway »,
réalisé aux U.S.A. en 1981. Plusieurs actions indépendantes con-
vergent vers un lieu privilégié, un village qui se bat pour obtenir
une bretelle d’autoroute. Les personnages typés ont rendéz-vous
au point d’orgue qui favorise le paroxysme de leurs débordements
subversifs. Ce « Honky tonk freeway », on |'attend avec
curiosité... et impatience.

Raymond LEFEVRE

pour les moyens mis en ceuvre. |l reste a redécouvrir.

BILLY LE MENTEUR
(Billy liar)
Mise en scéne : John Schlesinger

Scénario : Keith Waterhouse et Willis Hall.
Images : Denys Copp.

Musique : Richard Rooney Bennett.
Production : Jacques Rix, Joseph Janni.
Distribution : Ursulines Distribution.i

35 mm / noir et blanc / 1 h 20/ 1963.

Interprétation : Tom Courtenay, Julie Christie,
Wilfred Pickles, Mona Washbourne, Ethel Grif-
fies, Finlay Currie, Rodney Bewes, Helen Fra-
ser.

SCENARIO

Le jeune Billy Fisher est un jeune commis d'une
entreprise de pompes funébres dans une petite
ville de province. Chaque fois que la réalité lui
parait trop insupportable, il s'évade dans 1"uni-
vers de fantaisie qu’il s'est créé. |l devient
alors un homme d’action tantdt révolution-
naire, tantdt président d’'une république imagi-
naire : I’Ambroisie. Le désir secret de Billy est
d’étre écrivain. |l rencontre Liz qu’il aime since-
rement. Cette derniére le persuade d’aller vivre
a Londres avec elle. Une fois de plus, il est
incapable de s'engager dans la vie, et il se réfu-
gie dans ses songes. Billy est I'exemple méme
du /oser. Schlesinger décrit avec beaucoup
d’acuité I’étouffante condition des « gens sans
importance ».

DARLING

(Darling)

Mise en scéne : John Schlesinger
Scénario : Frederic Raphaél.

Images : Ken Higgins.

Musique : John Dankworth.

Production : Joseph Janny, Joseph E. Levine,
Embassy Pictures.

Distribution : Cocinor.

35 mm / noir et blanc / 2 h 05 / 1966.

Interprétation : Dick Bogarde, Laurence Har-
vey, Julie Christie.

Oscar d’interprétation & Julie Christie (Holly-
wood - 1966).

SCENARIO

Diana Scott raconte sa vie pour un grand heb-
domadaire féminin.
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C’est d’abord une éblouissante jeune fille qui
vient de terminer ses études... Elle épouse
Tony Bridges, mais le manque d’'expérience de
son trop jeune époux et son incapacité a lui
donner ce qu’elle demande a la vie mettent un
terme rapide a leur mariage.

Diana devient mannequin, et c’est la rencontre
avec Robert Gold - journaliste et dialoguiste a
la télévision - qui donne naissance a un grand
amour. Robert quitte sa femme et ses enfants
pour vivre avec Diana.

Un jour Diana rencontre Miles Brand, beau gar-
con et homme d’affaires avisé dont la monda-
nité et l'assurance la subjuguent. Il est le
symbole d’un monde auquel elle a toujours
révé d'appartenir, elle se laisse entrainer dans
une liaison envoutante.

Lorsque Robert apprend son infidélité, il I’aban-
donne. Diana se console en compagnie d'un
photographe « dans le vent », et partage son
existence insouciante et scandaleuse.

Pendant le tournage d’un film publicitaire dans
une villa en Italie, Diana fait la connaissance du
propriétaire de la villa, le Prince Cesare della
Romita, riche banquier et industriel.

Le Prince la demande en mariage. Mais Diana
est bientot une épouse négligée par un mari
trop préoccupé de son travail et de ses voya-
ges. Désespérément la Princesse della Romita
tente une derniére fois de se tourner vers
Robert. C’est inutile... Elle réalise la fragilité
des liens pourtant apparemment solides et se
retrouve prisonniere de ce monde qu’elle a
conquis.

LOIN DE LA FOULE DECHAINEE
(Far from the madding crowd)

Mise en scéne : John Schlesinger

Scénario : Frederic Raphaél, d’aprés le roman
de Thomas Hardy.

Images : Nick Roeg.

Décors : Richard Mc Donald.

Montage : Malcom Cooke.

Musique : Richard Rodney Bennett.
Production : Joseph Janni.

Distribution : M.G.M.

70 mm / couleurs / 2 h 50 / 1967.

Interprétation : Julie Christie (Bathsheba Ever-
dene), Terence Stamp (Sergent Troy), Alan

Bates (Gabriel Oak), Peter Finch (Bolwood),
Prunelia Ransome (Fanny), Fiona Walker
(Liddy), Paul Dawkins (Henery Fray), Andrew
Robertson (A. Randit).

SCENARIO

A la fin du siécle dernier, la jeune et belle
Bathsheba Everdene hérite d’une terre qu’elle
doit exploiter seule. Elle engage Gabriel Oak
pour l'aider. Celui-ci lui propose de I'épouser
mais elle refuse. Bolwood, un propriétaire ter-
rien s'éprend de Bathsheba. La jeune femme
cédant A ses déclarations répétées, lui a pres-
que promis sa main quand elle rencontre le ser-
gent Troy, aussi séduisant que cynique. C’est
lui qu’elle épouse pour s’apercevoir bientét
qu'il n'a jamais aimé qu’une certaine Fanny,
qui meurt en accouchant de leur enfant ; mort
né. Troy, désespéré par ce deuil disparait.
Bathsheba accepte de se remarier, passé le
délai légal, avec Bolwood. Mais Troy qui était
toujours vivant, réapparait le jour méme ou ce
dernier annonce leurs fiangailles. Bolwood, fou
de dépit le tue. Bathsheba, refait sa vie avec le
fidele Gabriel, hantée pourtant par le souvenir
de Troy.




MACADAM COW-BOY
(Midnight cow-boy)
Mise en scéne : John Schlesinger

Scénario : Waldo Salt.

Images : Adam Holender.

Montage : Hugh A. Robertson.

Musique : John Barry.

Production : Jerome Hellman, J. Schlesinger.
Distribution : Artistes Associés.

35 mm / couleurs / 1 h 55 / 1969.

Interprétation : Dustin Hoffman (Ratso), John
Voight (Joe Buck), Sylvia Miles (Cass), John
Mac Giver (Mr O’Daniel), Brenda Vaccaro
(Shirley), Barnard Hughes, Ruth White, Jenni-
fer Salt, Gil Rankin, Gary Owens, Tom Marlow,
George Epersen, Bob Balaban, Viva, Gastone
Rossilli, Joan Murphy, Al Stetson.

LE SUJET

Joe Buck, jeune et beau texan, fainéant, inco-
lore, a constaté qu'il avait tous les atouts pour
devenir un gigolo. Il part pour New-York
croyant y trouver de nombreuses conquétes. Il
rencontre Ratso, un pauvre type vivant dans le
Bronx, drogué et atteint de tuberculose. lIs
font équipe. Une sorte d’amitié va réunir ces
deux ratés, dont le réve est de quitter le maca-
dam new-yorkais pour les cieux de la Floride.
Une descente dans les profondeurs du vice
remarquablement filmée. La virtuosité techni-
que arrive a rendre harmonieuse la laideur de
certains quartiers de New-York et I’englue-
ment moral des deux personnages.

Un dimanche comme les autres
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UN DIMANCHE
COMME LES AUTRES

(Sunday, Bloody sunday)

Mise en scéne : John Schlesinger

Scénario : Pénélope Gilliat.

Images : Billy Williams.

Décors : Luciana Arrighi.

Montage : Richard Marden.
Musique : Mozart. '
Production : Joseph Janni.
Distribution : Artistes Associés.

35 mm / couleurs/ 1 h 50/ 1971.

Interprétation : Peter Finch (Daniel), Glenda
Jackson (Alex), Murray Head (Bob), Peggy
Ashcroft, Maurice Denham, Viviales, Frank
Windsor, Thomas Baptiste, Tony Britton,
Harold Goldblatt, Hannah Norbert, Richard
Pierson, June Brown, Caroline Blakiston, Peter
Halliday, Douglas Lambert, Bessie Love, Marie
Burke, Richard Loneraene.

LE SUJET

Alex Gréville, qui travaille dans un bureau est
divorcée. Elle vit avec Bob Elkin, sculpteur-
designer. Ce dernier vit aussi avec Daniel
Hirsch, médecin juif d’une cinquantaine
d’années. Bob est partagé entre ces deux
amours et le goat de la réussite.

John Schlesinger retrouve dans ce film
'atmospheére de « Midnight cow-boy » en
racontant les aventures d’'un triangle bi-sexuel.
Personnages, situations veulent choquer la
morale conservatrice, ce film développe le
théme de I'homosexualité déja esquissé dans
« Darling », et « Midnight cow-boy ».

LE JOUR DU FLEAU
(The day of the locust)

Mise en sceéne : John Schlesinger

Scénario : Waldo Salt, d'aprés le roman de
Nathanael West.

Images : Conrad Hall.

Décors : John Cloyd.

Montage : Jim Clark.

Musique : John Barry, dirigé par lui-méme.
Production Jerdme Hellman et Sheldon
Schrager pour Paramount et Ronald Shedlo.
Distribution : CIC.

35 mm / couleurs / 2 h 20/ 1975.

Interprétation Donald Sutherland (Homer
Simpson), Karen Black (Faye Greener), William
Atherton (Tod Hackett), Burgess Meredith
(Harry Greener), Richard A. Dysart (Claude
Estée), Bo Hopkins (Earle Shoop), Pepe Serna
(Miguel), Lelia Goldoni (Mary Dove), Billy Barty
(Abe Kusich), Jackie Haley (Adoré Loomis),
Gloria Le Roy (Mrs Loomis), Geraldine Pafe (Big
Sister), William C. Castle (le réalisateur), John
Hillerdam (Ned Grote), Paul Jabara (le travesti).

SCENARIO

A I'automne 1938, Tod Hackett, frais émoulu
de I'université de Yale, arrive a Hollywood ou il
a obtenu un vague emploi de dessinateur dans
un studio. |l s'installe a la pension San Bernar-
dino Arms, ou vivent Abe Kusich, un nain au
tempérament agressif qui a une passion pour
les courses de chevaux, Adoré Loomis, un hor-
rible gosse aux cheveux oxygénés que sa mere
tente vainement d’imposer comme un rival de
Mickey Rooney ou de Freddie Barthelomew,
Harry Greener, un médiocre artiste de music-
hall qui assure difficilement sa subsistance en
vendant du brillant pour argenterie a domicile,
et Faye, sa fille, qui ne vit que pour le cinéma
et ne parle que par clichés, réve de gloire et de
célibrité, mais doit se contenter d’étre figu-
rante. Tour & tour sensuelle et puérile, manié-
rée et sincére, stupide et émouvante. Faye fas-
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cine Tod. Cependant, tout en flirtant outrageu-
sement avec le jeune homme sous les yeux de
son « fiancé », le cow-boy Earle Shoop, elle
refuse obstinément de se donner a lui.

Tod qui a réussi a attirer I’attention sur lui se
voit confier la réalisation d’esquisses en vue
d’une superproduction sur la bataille de Water-
loo tout en poursuivant I'exécution d'une fres-
que personnelle ou se retrouvent les visages
tourmentés et hallucinés des personnages qu'il
croise dans ses pérégrinations. Peu aprés la
mort de son pére, Faye s'installe chez Homer
Simpson - ancien comptable, timoré et bloqué
chez qui son pére s’était écroulé de fatigue
quelques semaines auparavant - éternel gogo
qu'elle a charmé sans difficultés. Lors d'une
soirée chez Homer, au cours de laquelle elle a
flirté avec le patron de Tod, puis s’est donnée
au copain de Earle, Faye quitte Homer compleé-
tement effondré.

MARATHON MAN
(Marathon Man)

Mise en scéne : John Schlesinger

Scénario : William Goldman d’aprés son roman.
Images : Conrad Hall.

Décors : Richard Mac Donald, George Gaines.
Montage : Jim Clark, Arthur Schmidt.
Musique : Michael Small (extraits de « Hero-
diade » de Massenet, et « Der Nevgierige ».
Production : Robert Evans et Sidney Becker-
man pour Paramount.

Distribution : CIC.

35 mm / couleurs / 2 h 05/ 1976.

Interprétation : Dustin Hoffman (Babe), Lau-
rence Olivier (Szell), Roy Scheider (Doc), Wil-
liam Devane (Janeway), Marthe Keller (Elsa),
Fritz Weaver (professeur Biesenthal), Richard
Bright (Karl), Marc Laurence (Erhard), Allen
Joseph (le pére de Babe), Tito Goya (Melen-
dez), Ben Dova (le frere de Szell), Lou Gilbert
(Rosenbaum), Jacques Marin (le clerc), James
Wing Woo (Chen), Nicole Deslauriers (Nicole),
Tom Ellis (speaker TV).

LE SUJET

New-York. Chaque matin, Babe s’entraine en
vue du Marathon dans Central Park. |l cherche
surtout a effacer le souvenir de la mort de son
pere, victime du maccarthysme : Babe assiste
un matin a un accident de la circulation qui
vient de causer la mort de Kaus Szell, frére du
criminel nazi Christian Szell, connu sous le sur-
nom de I'« Ange Blanc » d’Auschwitz. Babe,

va se trouver impliqué dans cette affaire a
laquelle il est totalement étranger.

« Marathon Man » décrit avant tout les pul-
sions criminelles, I’'engrenage de la violence,
I’agressivité congénitale de |'homme et la peur
paranoiaque. Les lieux scéniques (New-York /
Paris) témoignent de ce climat d’incertitude,
de faux-semblants et d’insécurité, facteurs de
peur et de psychose.

YANKS
(Yanks)

Mise en scéne : John Schlesinger

Scénario : Colin Welland, Walter Bernstein,
d'apres I'histoire de Colin Welland.

Images : Dick Bush.

Montage : Jim Clark.

Musique : Richard Rodney Bennett, dirigé par
Marcus Dods.

Production : Joseph Jane et Lester Persky.
Distribution : Artistes Associés.

35 mm / Technicolor / 2 h 21/ 1979.

Interprétation : Richard Gere (Matt), Lisa Eich-
horn (Jean), Vanessa Redgrave (Helen), Wil-
liam Devane (John), Chick Vennera (Danny),
Wendy Morgan (Mollie), Rachel Roberts (Mrs
Moreton), Tony Melody (Mr Moreton), Mark
Smith (Geoff), Philip Wileman (Billy), Derek
Thompson (Ken), Simon Harrison (Time, le fils
d’Helen), Annie Ross (la dame de la Croix-
Rouge), Tom Nolan (le soldat a la batterie),
Ann Dyson (lvy), Harriet Harrison (la fille
d’Helen), June Ellis (Mrs Shenton), Lynne
Carol (Annie), Patrick Durkin (I’animateur du
dancing), Nat Jackley (le facteur), Margaret
Lacey (I'hotesse de I'hotel).

LE SUJET

Entre 1943 et le 6 juin 1944, jour du débar-
quement en Normandie, des milliers de soldats
américains envahirent I’Angleterre pour y éta-
blir leur téte de pont. Parmi eux, un capitaine,
John, marié, ancien avocat, se lie d'amitié
avec Helen, une bourgeoise d’'une quarantaine
d’années, dont le mari est a la guerre, et qui
travaille pour la Croix-Rouge. Matt lui tombe
amoureux de Jean, bien que celle-ci soit fian-
cée a un ami d’enfance. Au-dela de ces « his-
toires d’amour », le film dépeint les antagonis-
mes entre Anglais et « Yanks » au travers de
cette cohabitation forcée.




NORMAN McLAREN

(CANADA)

L’écran et le pinceau

« J'étais peintre avant de devenir cinéaste. J'essaie de le rester :
voila toute ma philosophie. Promener le pinceau de la palette 3 la
toile c’est la le plaisir du peintre, un plaisir qui prend fin dés I'ceuvre
faite. Quand je peins ou quand je regarde peindre, j'ai I'impression,
peut-étre par déformation professionnelle, que les métamorpho-
ses successives subies par la toile, depuis son état vierge jusqu’a
sa fin qui n’est dans mon propre cas au moins, que barbouillage et
torture, ont cent fois plus d’intérét que I'ceuvre finie.

Point de vue d’artiste, peut-étre, mais ce fut |3, néanmoins, le
point de départ de I'un de mes procédés.

Disons d’abord que la technique des films que j'ai réalisés a
I'Office National du Film différe radicalement des procédés cou-
rants d’animation. D’ailleurs, cette technique englobe en réalité
plusieurs méthodes variées.

Le dénominateur commun, c’est le fait que le visuel est toujours,
d’un bout a |'autre, I'ceuvre d’un seul homme. L’artiste reste seul
avec son film comme avec sa toile ; il reste penché de longues
heures durant, sur sa table de travail comme sur son chevalet. A
premiére vue, si I'on songe a la complexité du cinéma, on est
incrédule. L'idée, pourtant n’est pas de moi. Alexeieff, par exem-
ple, a dessiné seul sa célébre « Nuit sur le Mont Chauve ». Bartosh
en France, Len Lye en Angleterre et Reiniger en Allemagne ont eux
aussi réalisé, seuls, des dessins animés.

N’est-ce pas la le meilleur moyen d’assurer I’originalité et la spon-
tanéité de I'ceuvre ? L’animateur qu’on soumet aux exigences de
procédés et d’appareils qui ne sont qu’une surenchére de compli-
cations, |'animateur qu’on noie dans une équipe de cent dessina-
teurs et qui doit endosser la camisole de force d’un style convenu,

L’AUTEUR

1914 - Naissance le 11 avril a Stirling en
Ecosse.

1933 - Ecole des Beaux-Arts de Glasgow. Dé-
couverte du cinéma et fondation d’un
ciné-club. Révélation de « Rhapsodie
n° 5», d’Oscar Fischinger. Premiers

is de ciné sans éra avec
Stewart McAlistair.

1935 - John Grierson offre a Norman McLaren
d’entrer au General Post Office. Réa-
lisation de cinq courts métrages publi-
citaires pour un groupement de bou-
cherie. Découverte a Londres de
« Colour Box », de Len Lye.

1936 - Caméraman pour « Defence of Ma-
drid », d’Ivor Montagu.

1939 - Norman McLaren s'embarque pour
New-York. Il réalise pour la N.B.C. un
film pour la nouvelle année. 1l fait un
stage au Musée Guggenheim.

1941 - Sur VDlinvitation de John Grierson,
commissaire du film au Canada, départ
pour Ottawa ou vient d’etre créé 'Office
National du Film.

1943 - Norman McLaren organise a I’0.N.F.
un service d’animation. Y entrent
George Dunning, Jean-Paul Ladou-
ceur, René Jodoin, Jim McKay, Grant
Munro que viennent rejoindre Evelyn
Lambart et Guy Glover.

1949 - Norman McLaren part pour Peh-Pei
(Chine) a Pinstigation de I'U.N.E.S.C.O.
qui souhaite y créer un centre audio-
visuel. Il initie et entraine les stagiaires
aux techniques d’animation simplifiée.

1951 - Supervision de « Twirligig » de Greta
Eckmann.

1952 - Départ pour les Indes ou Norman
McLaren prend part a ’exécution d’un
programme d’instruction da a Pinitia-
tive de I'U.N.E.S.C.O. et du gouverne-
ment indien.

Par la suite, Norman McLaren a participé a
de nombreux festivals internationaux, quel-
quefois comme invité, mais le plus souvent
comme membre du jury de films de courts
métrages.

Au cours des derniéres années, a cause de son
travail créateur et de son état de santé, Nor-
man McLaren a renoncé a de telles activités.

et partant, hostile a I'originalité, cet animateur n'aura pas de
contact plus étroit avec son ceuvre que |’engrenage avec la piéce
fabriquée en série. Ses aspirations artistiques sont inassouvies,
son art est embrigadé. Qu’on ne se méprenne pas : je ne rejette
pas en vrac la production des grands studios d’animation, je me
place, tout simplement, du point de vue de I'art et de I'artiste.

La premiére de mes techniques, chronologiquement, est née dans
les premiéres années de la guerre. On avait demandé a I'O.N.F.
(Office National du Film du Canada) une série de dessins animés
publicitaires sur les emprunts de guerre. « Hen Hop » qui a eu
I’heur de ne pas passer inapercu au Festival de Knokke, est le plus
typique de cette série.

Le procédé utilisé ici fait complétement fi de la caméra, des prises
de vue et de la révélation en chambre noire. En une seule opéra-
tion, I'artiste grave ses conceptions sur une pellicule qui corres-
pond deés lors au négatif révélé. Cette opération, d'une simplicité
déconcertante, consiste a dessiner a I'encre de Chine, avec une
plume ordinaire, directement sur une pellicule de 35 mm. Une
ligne mal tracée ? Un trait de trop ? L'artiste efface I'image a |aide
d’un linge humide, il recommence et voila tout !

Dans ses détails, le procédé comprend neuf étapes :
1. On enregistre la musique et, s'il y a lieu, le commentaire ;

2. On marque au crayon gras, sur la bande musicale, chaque note
et chaque mesure. Pour ce faire, on se sert de la moviolo, appareil
dont I'apparence rappelle a la fois, celle d’un linotype ou d’une
machine a coudre, et qui, muni de dispositifs a pédales et d’'un
systéme de loupes, permet d’examiner les images d’un film soit
mobile, soit en mouvement. La moviola sonore permet en outre
d’examiner la bande sonore.
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3. On engage la pellicule dans un compteur d’images et I'on
numérote celles-ci, ce qui permet d’établir & combien d'images
correspond chaque note et chaque phrase.

4. Sur une partition musicale simplifiée, on transcrit les notes et
les mesures d'images ; on inscrit en outre, en regard de chaque
note, sa durée en termes d’'images.

5. On engage dans une embobineuse la bande musicale marquée
au crayon gras, doublée d'une pellicule vierge, ce qui permet de
copier sur celle-ci, a I'encre de Chine, les notes et les indications
de durée.

6. Il s’agit maintenant de tracer les dessins en suivant la musique.
A cette fin, on engage la pellicule annotée a I’encre de Chine, dou-
blée d’une nouvelie pellicule vierge, dans un dispositif que j'ai mis
au point moi-méme. |l s’agit d’une fenétre de caméra munie de ses
griffes, a laquelle j’ai ajouté un systéme de lentilles et de miroirs.
Ce groupe optique reflete I'image qu‘on vient de dessiner dans le
cadre de I'image a dessiner. L'appareil, bien entendu, sert égale-
ment a tenir le film en place et a le faire avancer d’image en image.
L’artiste peut donc dessiner chaque image a la précédente, avec
les seuls changements voulus par le mouvement du scénario.

7. Une plume, de I'encre, la partition qu’on vient d’écrire, voila
tout ce qu'il faut, une fois les deux pellicules engagées dans
I"appareil, pour tracer les dessins définitifs. Leur ordre n’est pas
renversé : |'artiste commence par le dessin qui apparaitra le pre-
mier dans le film, et finit par le dernier. Paradoxalement, rien, dans
le cinéma ne pourrait étre plus inusité que cet ordre non renversé.

8. On envoie la bande dessinée au laboratoire, ol on en tire deux
copies, une pour vérifier la synchronisation des images et de la
bande sonore, |'autre comme matrice pour le tirage des copies
destinées a la distribution.

9. S'il s'agit d’un film en couleurs, on tire de la matrice une pre-
miére série de copies qui serviront de négatifs de séparation pour
les diverses couleurs.

Comment peut-on parler d'une opération unique, dira-t-on, quand
le procédé comprend en réalité neuf étapes. L'opération unique
correspond & la septiéme étape. C’est la que se situent dans le
cinéma ordinaire, tout le cortége des prises de vues et des appa-
reils de toutes sortes, sans oublier la révélation de la pellicule. Pour
protéger le paralléle entre le dessin sur pellicule et la toile du pein-
tre, disons que les huit autres étapes que je viens de mentionner
correspondent 2 la pose de la toile sur son cadre, & la préparation
de la palette, au vernissage et a I'encadrement.

N’oublions pas que le projecteur dévore la pellicule au rythme de
vingt-quatre images a la seconde. Un film de cinq minutes repré-
sente donc sept mille dessins ; le rendement moyen de |’animateur
varie de cinquante a cinq cents images par jour, selon la complexité
des dessins. Il s’agit, bien entendu, d’une complexité relative, car
dans un cadre de 22 mm sur 16 mm, l'artiste doit se limiter a
I’essentiel, ce qui est trés trés heureux puisque dans le dessin sur
pellicule, c’est le mouvement qui compte. On voit ici un trait qui
distingue cette technique du dessin animé ordinaire ; dans celui-ci,
les passages peu mobiles sont les plus faciles a tourner ; dans
celle-1a, I'immobilité est trés difficile a réaliser. Ceci est si vrai que
les apprentis réussissent mal a contenir le mouvement qu'ils don-
nent spontanément a leurs premiers essais. Quand on projette ce
métrage, I'image subit une orgie de mouvements a faire croire que
la magie du cinéma a soudain capté la ronde des pensées dans un
cerveau humain !

Le second de mes films primés au Festival de Knokke, « Fidd/e-De-
Dee », est une réalisation d’aprés-guerre. Le procédé fondamental
est le méme que celui de « Hen Hop », mais la technique en est
légerement plus complexe. A I'encre et a la plume, sont venus
s'ajouter des teintures et des pinceaux. On applique les couleurs
sur une pellicule vierge, souvent sur les deux faces. Afin d'obtenir
des textures variées, on a recours aux ressources du coup de pin-
ceau, au pointillé, au grattage. On presse contre la peinture fraiche
des tissus appropriés ; on applique la peinture au pistolet ; on uti-
lise un mélange de deux peintures chimiquement différentes, ce
qui produit des effets semblables a ceux qu’obtiendrait le peintre
s'il mélait, sur sa palette, des peintures a I'huile et a I'eau.

Bien entendu, on a préalablement annoté sur la pellicule la durée
des notes et des phrases musicales. Au moment de peindre la pel-
licule, on I’étend sur la table de travail, en longueurs correspon-
dant aux phrases musicales, ce qui permet d’appliquer la peinture
sur deux ou trois pieds de film a la fois. Cette premiére pellicule
terminée, elle sert de matrice. Pas un pouce de film n’est tourné a
la caméra.

Le dessin sur pellicule est le dessin animé par excellence. |l sa pré-
tait 2 merveille a la publicité de guerre et s’adapte spontanément
aux themes musicaux vifs et légers comme celui du « Fiddle-De-
Dee ». Mais quand |'Office National du Film a décidé de réaliser
des dessins animés sur les chansons du folklore canadien-
francais, il a fallu mettre au point des techniques nouvelles, plus
appropriées a des airs souvent mélancoliques, poétiques et lents.
Je n’ai pas pour autant sacrifié I'intimité de mon travail.

J'ai dit plus haut que I'évolution de la toile sous le pinceau du pein-
tre me semble plus intéressante, dans bien des cas, que I'ceuvre
finie. D'ou la technique de la « Poulette grise » et de quelques
autres films.

Cette technique utilise la caméra, mais d'une fagon tout a fait spé-
ciale. Je me suis d’abord muni d’un carton d’environ 50 centimeé-
tres sur 70, que j'ai fixé au mur, devant la caméra. Je me mis
ensuite a dessiner au pastel, que j'ai choisi de préférence a la pein-
ture afin d'éviter les réflexions et les séchages, et afin de pouvoir
effacer, au besoin. L'image progressait au gré de mon imagina-
tion. A des intervalles d’environ un quart d’heure, je mettais la
caméra en mouvement pour quelques instants, aprés avoir rembo-
biné un bout de pellicule, de fagon a obtenir une série ininterrom-
pue de fondus. Pendant trois semaines, des images de poules se
métamorphosaient lentement sur le carton. Le résultat final fut,
d’une part, un pastel trés ordinaire, et d’autre part, plus de cent
metres de film.

Les images de poules évoluaient au rythme de la chanson, dont
j'avais préalablement annoté les notes et les phrases sur la pelli-
cule.

Pour réaliser « C’est I’aviron », il fallut cependant recourir a une
technique beaucoup plus compliquée et plus voisine des procédés
habituels d’animation. En stylisant les images et en exploitant a
fond les possibilités du plongeur qui permet a la caméra d’anima-
tion de se déplacer rapidement, on a évité les sentiers battus.

Mais celles de mes expériences qu’on peut considérer comme les
plus originales portent sur les sons/dessins, c’est-a-dire des sons
produits par une bande sonore qu’‘on n‘a pas enregistrée, mais
qu’on a dessinée, littéralement, sur la partie de la pellicule réser-
vée a cette fin. Veuillez m’en croire, c’est tout un monde, un
monde dans lequel nous ne saurions pénétrer sans éterniser un
article déja beaucoup trop long ! »

Norman McLAREN

1935

mes, des cartes animées, des marionnettes et
des plans tournés en direct.

FILMOGRAPHIE

‘Ecole des Beaux-Arts/Glasgow (1933-36)

1933
HAND-PAINTED ABSTRACTION

(35 mm / muet).
Collaborateur : Stewart McAllister.

Abstraction peinte & la main, teintures de cou-
leur ; premiére tentative de dessin directement
sur la pellicule.

SEVEN TILL FIVE
(noir et blanc / 16 mm / 10 mn / muet).

Activités dans une écolede 7h 004 17 h00;
documentaire stylisé sur une journée a I’Ecole
des Beaux-Arts de Glasgow.

16

CAMERA MAKES WHOOPEE

(noir et blanc / 16 mm / 15 mn / muet).

Bal de Noél dans une école ; animation, dépla-
cements d’objets image par image et effects
spéciaux.

COLOUR COCKTAIL
(Dufaycolor / 16 mm / 5 mn).

Filmé en direct, au ralenti ; jeux de lumiére sur
papier de couleur ; mouvements de caméra
synchronisés avec accompagnement sur dis-
que.

1936
HELL UNLIMITED

(noir et blanc / 16 mm / 15 mn / muet).

Co-produit par Helen Biggar.
Film contre la guerre combinant animation et
photographies d’objets, ainsi que des diagram-

General Post Office/Section du film/
Londres (1937-39)

1937
BOOK BARGAIN

(noir et blanc / 35 mm / 10 mn / sonore).

Documentaire sur l'impression de I’annuaire
téléphonique de Londres. Expériences non
achevées sur le son synthétique. Premiére ten-
tative de dessin & la plume, directement sur la
pellicule, produisant un registre étendu de sons
semi-musicaux, principalement des sons de
percussion.

NEWS FOR THE NAVY
(noir et blanc / 35 mm / 10 mn / sonore).
Film documentaire.



1938
MONY A PICKLE

(noir et blanc / 35 mm / 2 mn / sonore).

Une fantaisie destinée a la publicité du Post
Office Saving Bank, dans laquelle des photos
de meubles sont animées pour raconter une
histoire.

LOVE ON THE WING
{Dufaycolor / 35 mm / 5 mn 30 / sonore).

Une fantaisie destinée & la publicité du nou-
veau service postal aérien ; musique d’apreés le
« Divertissement » de Jacques Ibert ; images
dessinées directement sur la pellicule cadrée ;
motif linéaire de facon surréaliste.

Film Center/Londres (1939)

1939
THE OBEDIENT FLAME

(noir et blanc / 35 mm / 20 mn / sonore).

Film sur la cuisson au gaz ; animation et photo-
graphie.

New-York (1939-41)

1939 : 3 films réalisés pour le Musée
Guggenheim

ALLEGRO

(couleurs / 35 mm / 2 mn / sonore).
Abstraction ; images et son synthétique tracés
a la main sur pellicule cadrée.

RUMBA

(noir et blanc / 2 mn 30 / sonore).
Composition de sons synthétiques reproduits &
la main directement sur la pellicule).

STARS AND STRIPES

{couleurs / 35 mm / 3 mn / sonore).

Fantaisie sur le drapeau américain ; étoiles et
bandes exécutent des acrobaties au son d’une
musique martiale ; dessins sur pellicule cadrée.

1940
DOTS

(couleurs / 35 mm / 2 mn 30 / sonore).

Sons et images dessinés directement sur la
pellicule cadrée.

LOOPS

{couleurs / 35 mm / 3 mn / sonore).

Sons et images dessinés directement sur la
pellicule cadrée.

BOOGIE-DOODLE

(couleurs / 35 mm / 3 mn 30 / sonore).

Abstraction directement dessinée sur la pelli-
cule cadrée sur une musique de boogie-woogie
Jjouée par Albert Ammons.

SPOOK SPORT

(couleurs / 35 mm / 9 mn / sonore).
Film réalisé par Mary Ellen Bute, animation de
Norman McLaren.

Interprétation semi-abstraite de « La Danse
macabre » de Saint-Saéns.

Office National du Film du Canada
(1941-1975)

1941
MAIL EARLY FOR CHRISTMAS

{couleurs / 35 mm / 2 mn / sonore).

Une fantaisie dansée sur Il'air de « Jingle
Bells », de Benny Goodman a l'occasion du
courrier de Noél ; dessinée directement sur pel-
licule cadrée.

V FOR VICTORY

(Warnercolor / 35 mm / 2 mn / sonore).

Fantaisie sur une musique militaire de Sousa
vantant l'épargne en temps de guerre ; dessi-
née directement sur pellicule cadrée.

1942
HEN HOP

(Warnercolor / 35 mm / 3 mn / sonore).

Fantaisie sans paroles ; dessin directement sur
pellicule cadrée incitant la population rurale &
I'acquisition de bons de la Victoire ; animation
sans caméra.

FIVE FOR FOUR
(Vitacolor / 35 mm / 4 mn / sonore).

Film dessiné directement sur pellicule cadrée
encourageant l’'achat de bons de la Victoire au
rythme de « Pinetop’s Boogie » par Albert
Ammons.

1943
DOLLAR DANCE

(Vitacolor / 35 mm / 5 mn 30 / sonore).

Film sur les dangers de l'inflation, musique de
Louis Applebaum et couplets de Norman
Mclaren et Guy Glover ; dessins sur pellicule
cadrée sur fond animé.,

1944
KEEP YOUR MOUTH SHUT

(noir et blanc / 35 mm / 3 mn / sonore).

Film sur les commérages en temps de guerre ;
tournage en direct et animation d’objets ;
assistant : George Dunning.

1945
C’EST L'AVIRON

(noir et blanc / 35 mm / 3 mn / sonore).

Dessins a la gouache blanche sur fond noir et
produisant par décalage un effet de plans mul-
tiples en mouvement.

LA-HAUT SUR CES MONTAGNES
{noir et blanc / 3 mn / sonore).

lilustration d’une chanson populaire & I’aide
des pastels animés.

1946

A LITTLE PHANTASY

(couleurs / 35 mm / 3 mn 30 / sonore).

Film basé sur le tableau d’Arnold Boecklin,
« Isle of the Dead » (L'ile des morts), et exé-
cuté au moyen de pastels animés.

HOPPITY POP

{couleurs / 35 mm / 3 mn 30 / sonore).

Des formes multicolores suivent pas a pas le
rythme qu‘égréne un orgue de barbarie ; film
dessiné directement sur pellicule cadrée.

1947
FIDDLE-DE-DEE

(couleurs / 35 mm / 3 mn 30 / sonore).
Abstraction réglée sur [l'exécution pleine
d’entrain de « Listen to a Mocking Bird » par
un violoneux de la vallée de la Gatineau et des-
sinée directement sur la pellicule cadrée.

LA POULETTE GRISE

(Kodachrome / 16 mm / 5 mn 30 / sonore).

lllustration de la chanson interprétée par Anna
Malenfant ; technique des pastels animés.

1949

BEGONE DULL CARE

(couleurs / 35 mm / 7 mn 30 / sonore).

Réalisation conjointe avec Evelyn Lambart et
méme technique que Fiddle-De-Dee ; musique
par le trio de jazz Oscar Peterson.

1950

AROUND IS AROUND
(Technicolor / production ONF et British Film
Institute / 35 mm / 10 mn / sonore).

Film expérimental tridimensionnel & I'occasion
du Festival of Britain ; abstraction animée en
stéréoscopie par oscillographe a rayon catho-
dique engendrant des motifs animés ; Evelyn
Lambart, assistante ; musique de Louis Apple-
baum.

1951

NOW IS THE TIME
(Technicolor / production ONF et British Film
Institute / 35 mm / 3 mn / sonore).

Film expérimental tridimensionnel a I'occasion
du Festival of Britain sur des fonds de papier
découpé ; dessins exécutés directement sur la
pellicule cadrée ; animation en stéréoscopie et
son en stéréophonie.
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1952
A PHANTASY

(Kodachrome / 16 mm / 7 mn / sonore / com-
mencé en 1948).

Variations mi-abstraites, mi-surréalistes ; pas-
tels animés et papier découpé ; musique de
Maurice Blackburn pour saxophones et son
synthétique.

LES VOISINS

(Kodachrome / 16 mm / 8 mn / sonore).

Parabole toute simple sur deux voisins qui se
disputent jusqu’a en venir aux coups, la pos-
session d’une fleur ; animation de personnages
vivants image par image.

TWO BAGATELLES
(Kodachrome / 16 mm / 2 mn 30 / sonore).
Valse et marche rapide d’un personnage,

Grant Munro, aux mouvements irrationnels ;
animation d’un personnage vivant.

1954
BLINKITY BLANK

(couleurs / 35 mm / 5 mn / sonore).

Images-éclairs d’animaux fantastiques
s‘accouplant ou se combattant ; animation
basée sur la persistance mentale et rétinienne ;
musique instrumentale de Maurice Blackburn.
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1956
RYTHMETIC

(couleurs / 35 mm / 8 mn 30 / sonore).

Petit cours élémentaire d’arithmétique ; anima-
tion de chiffres découpés ; avec la collabora-
tion d’Evelyn Lambart.

1957
IL ETAIT UNE CHAISE

(noir et blanc / 35 mm / 9 mn 30/ sonore), co-
réalisateur : Claude Jutra.

Animation avec acteur réel ; pas de deux du
personnage Claude Jutra, et de la chaise ;
musique de Ravi Shankar ; tournage en direct
avec ralenti et chaise déplacée selon la
méthode de manipulation des marionnettes.

1958
LE MERLE

(couleurs / 35 mm / 4 mn / sonore).

lllustration de la chanson interprétée par le Trio
Lyrique ; animation de papiers découpés ; avec
la collaboration d’Evelyn Lambart et la musi-
que de Maurice Blackburn.

1959
SERENAL

(couleurs / 16 mm / 3 mn / sonore).

Variations abstraites sur une musique popu-
laire des Antilles anglaises ; gravure au moyen
d’une foreuse pneumatique miniature et pein-
ture sur pellicule non cadrée.

SHORT AND SUITE
(couleurs / 35 mm / 5 mn / sonore).

Abstraction animée gravée directement sur
pellicule ; musique de jazz sous la direction
d’Eldon Rathburn.

MAIL EARLY FOR CHRISTMAS

(couleurs / 35 mm / O mn 30 / sonore).

Autre version d’un film antérieur avec dessin
gravé sur pellicule faisant appel a des effets
subliminaux ; réalisation du générique pour
I’émission télévisée « The Wonderful World of
Jack Paar ».

1960
LIGNES VERTICALES

(couleurs / 35 mm / 5 mn 30 / sonore).

Variations abstraites a partir d’une ligne gra-
vée sur pellicule non cadrée se déplacant sur
des fonds de couleur au rythme de la musique
de Maurice Blackburn.
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DISCOURS DE BIENVENUE
DE NORMAN McLAREN

(noir et blanc / 35 mm / 7 mn / sonore).

Congu pour I'ouverture officielle du Festival du
film de Montréal, le film montre McLaren lui-
méme essayant de prononcer un discours der-
riére un micro rebelle ; tournage au ralenti et
déplacement d’objets selon la méthode de
manipulation des marionnettes.

1961

NEW-YORK LIGHTBOARD-WELCOME
TO CANADA

(noir et blanc / 35 mm / 8 mn / muet).

Film publicitaire pour I’Office National du Tou-
risme en collaboration avec Ron Tunis et Kaj
Pindal ; dessins animés sur feuilles minuscules
de papier. Ce fil a été congu pour étre projeté
Sur un panneau publicitaire lumineux dans
Times Square, New-York.

1962
LIGNES HORIZONTALES

(couleurs / 35 mm / 5 mn 30 / sonore).

Variations abstraites en faisant tourner 4 90
degrés chaque cadrage de « Lignes vertica-
les » ; avec la collaboration d’Evelyn Lambart
et de Pete Seeger pour la musique.

1964
CANON

(couleurs / 35 mm / 10 mn / sonore).

Norman McLaren et Grant Munro illustrent la
structure d’un canon musical avec des cubes,
des silhouettes découpées, des personnages
et un chat sur une musique d’Elton Rathburn.

1965
MOSAIQUE

(noir et blanc / et couleurs / 35 mm /5 mn 30 /
sonore).

Art « op » appliqué au film ; gravure sur pelli-
cule cadrée ; mise en application de la persis-
tance rétinienne ; variation abstraite sur lignes
horizontales et verticales en les superposant
de maniére & produire une mosaique.

1967
PAS DE DEUX

(noir et blanc / 35 mm / 13 mn 30 / sonore).

Margaret Mercier et Vincent Warren, deux
étoiles des Grands Ballets canadiens, évoluent
sur un Pas de deux. Gréce a I'imprimerie opti-
que, un plan exposé jusqu’a onze fois produit
une image multiple du danseur et de sa parte-
naire.

1969
SPHERES

(couleurs / 35 mm / 7 mn 30 / sonore, com-
mencé en 1948).

Ensemble géométrique d‘une précision absolue
sur le Clavecin bien tempéré de J.S. Bach ; au
piano, Glenn Gould.

1971

SYNCHROMY

(couleurs / 35 mm / 7 mn 30 / sonore).

Jeu de couleurs, de formes et de sons. McLa-
ren a dessiné des sons synthétiques et il les a
photographiés sur la bande sonore en conser-
vant un parallélisme absolu entre le son et
l'image.

Pas-de-deux

1972
BALLET ADAGIO

(couleurs / 35 mm / 10 mn / sonore).

David et Anne-Marie Holmes évoluent en un
Pas de deux sur I’Adagio d’Albinoni ; le film
tourné au ralenti souligne la maitrise des dan-
seurs.
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TADEUSZ KONWICKI

(POLOGNE)

Un écrivain cinéaste

Ecrivain et cinéaste, Tadeusz Konwicki est né en 1926 prés de
Wilno, en Lituanie. Il n’a pas encore 18 ans lorsqu’il s’engage dans
I'AK (Armée de I'Intérieur : formations de résistance polonaise
organisées par Londres en 1941), ot il combat jusqu’a la finde la
guerre.

La Pologne populaire abandonnant & I'U.R.S.S. ses territoires
orientaux, Konwicki se retrouve aprés la guerre a Cracovie ou il
écrit en 1946 son premier roman Rojsty (Les Marécages) : il y
retrace la tragédie de maquisards polonais de Wilno qui, aprés
avoir combattu les nazis, continuent en 1944-45 une lutte sans
issue contre I'armée russe. Largement autobiographique, ce livre
n’'a pu paraitre qu’en 1956. Le théme du maquis reviendra obses-
sionnellement dans I'ceuvre ultérieure de 1'auteur, soit directe-
ment, soit sous forme de symboles ou d’allusions.

En 1948 Konwicki s’installe & Varsovie ou il étudie la littérature
polonaise a I’'Université, puis entre dans la rédaction de I’'hebdo-
madaire Nowa Kultura, ou il publiera les fragments de ses premiers
romans, nouvelles et essais.

A cette période de sa vie, il essaie de s’adapter a la nouvelle réa-
lité, et milite pour la reconstruction du pays, en écrivant plusieurs
livres dans la convention du « réalisme socialiste » (Sur le chan-
tier, L heure de tristesse, La clé).

Renongant a toute ambition artistique, il met en scéne des héros
« positifs » tous animés d’une ardeur juvénile au travail selon les
schémas de I’époque. Le dernier roman de ce cycle, Le Pouvoir, le
seul ou Konwicki souléve un probléme de nature politique, est
resté inachevé.
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L’AUTEUR

Tadeusz Konwicki est né en 1926 a Nowa
Wilejka (Lituanie). Il a fait ses études a la
faculté des Lettres de I'Université de Varsovie.
Ses débuts littéraires remontent a 1946, C’est
aujourd’hui, 'un des écrivains polonais les
plus connus, notamment pour ses romans :
«Le pouvoir », « Les marécages », « De la ville
prise d’assaut », « Heure de tristesse » et « Un trou
dans le ciel ». I est depuis 1949, critique de
cinéma et scénariste. Il a écrit les scénarios de
« Une carriecre» (en collaboration avec
T. Koecher -1954), «Crépuscule d’hiver»
(1956), « Mére Jeanne des Anges » (en collabora-
tion avec Jerzy Kawalerowicz - 1961).

FILMOGRAPHIE

1958 - « Le dernier jour de I’été ».

1961 - « La Toussaint ».

1965 - « Salto ».

1967 - « Le Baccaulauréat » (épisode du film :
« Le Moment de la paix »).

1972 - « Si loin d’ici, si prés ».

1981 - « La Vallée d’Issa ».

Ce n‘est qu’en 1959, avec un roman intitulé : Un trou dans le ciel,
que Konwicki revient & son univers artistique propre, ce roman
marque un tournant dans sa création. Désormais chaque nouvelle
ceuvre fera événement dans la littérature polonaise, tant par sa
complexité formelle (un heureux mélange de techniques impres-
sionnistes, expressionnistes et surréalistes ; superposition de
plans ; tonalités contrastées ; intermédes) que par sa dimension
philosophique (le theme de la « déception », le destin de I’hnomme
rejeté sur une réalité historique définie, souvent enrichis d'une fine
ironie ou d’humour a tendance satirique. Le critique polonais Wlod-
zimierz Maciag définit ainsi la signification profonde de |'ceuvre de
Konwicki : « C'est I'humanité qui se plaint sous sa plume, une
humanité tourmentée, impuissante, pécheresse ».

Parmi ses principaux romans, il faut citer : La c/é des songes
contemporains (1963), L ’Ascension (1967, publié en France par
Gallimard en 1971), Béthofantéme (1969, publié en France aux
éditions Ruptures en 1978), Rien ou rien (1971). L'année 1976
marque une nouvelle période dans sa création caractérisée par
abandon de tout réflexe d’autocensure dans la critique des contra-
dictions de la réalité polonaise de ces derniéres années. De ses
trois derniers romans, seul Le calendrier et la clepsydre pourra
paraitre officiellement en Pologne (publiés en mars 1976, les
quinze mille exemplaires de ce livre apparenté aux « journaux » de
Gombrowicz seront épuisés en quelques jours). Les deux derniers :
Le Complexe polonais et La petite Apocalypse, trop insolents pour
voir le jour dans une maison d’édition officielle, ont été publiés par
les éditions polonaises paralléles Nova.



L’ceuvre romanesque de Konwicki trouve un heureux complément
dans sa création cinématographique qui, depuis le début des
années 50, constitue son second centre d'intérét. D'abord criti-
que cinématographique, puis scénariste (nhotamment des films de
Jerzy Kawalerowicz : « Mére Jeanne des Anges » - 1961 et « Le
Pharaon » — 1965, et du film de J. Morgernstern : « Yovita » -
1967).

Konwicki est considéré en Pologne comme 1I'un des pionniers du
cinéma dit d’auteur. Scénariste et metteur en scéne du film « Le
dernier jour de I’été » (1958), Konwicki a réalisé depuis quatre
autres films : « La Toussaint », « Salto », « Le baccalauréat » et
« Si loin dici, si prés ». Konwicki y transpose en langage cinéma-
tographique certains theémes de son ceuvre d’écrivain. Ce double
aspect de sa création se trouve présenté dans son recueil de nou-
velles intitulé Le dernier jour de I’été. Scénarios. (1966).

En décembre 1981, il mettait la touche finale & son dernier film
« La Vallée d’Issa » adapté de |'ceuvre célébre du prix Nobel polo-
nais Czeslaw Milosz. Le film est a ce jour encore inédit.

Zofia BOBOWICZ

« Dés que j'affrontai le cinéma, la littérature me sembla de loin
moins importante, plus pauvre dans ses moyens d’expression.
Dans un film, j'ai envie d’essayer quelque chose de nouveau, dans
un roman cela ne me dit plus rien... Ce qui dans la prose demande
une longue description détaillée, peut étre obtenu plus
simplement dans un film. Si I'on veut raconter une anecdote conte-
nant une morale, on peut le faire tout aussi bien dans un livre que
dans un film. Mais si I’on tient & enregistrer comme il faut des phé-
noménes psychologiques émotionnels, on ne peut le faire que
dans un film. Je dirais méme que pour moi, et je parle en tant que
prosateur, le cinéma est une forme supérieure d’enregistrement de
la réalité... » (Tadeusz Konwicki).

LE DERNIER JOUR DE L’ETE
(Ostatni Dzien lata)

Mise en scéne : Tadeusz Konwicki en
co-réalisation avec Jan Laskowski

Scénario : Tadeusz Konwicki et Jan Las-
kowski.

Images : Jan Laskowski.

Musique : Adam Pawlikowski.

Production : Ensemble KADR.

35 mm / noiretblanc/ 1 h 15/ 1958.

Interprétation : Irena Laskowska, Jan Machul-
ski.

LE SUJET

« Le dernier jour de |’été » est un peu au
cinéma polonais ce que « Hiroshima mon
Amour » est au cinéma frangais. Le film évo-
que quelques heures passées par un jeune cou-
ple sur la plage. Les souvenirs et les fantdmes
du passé les hantent. Le gargon est un étre
blessé, solitaire a la recherche d’un hypothéti-
que salut. La jeune femme a beaucoup souffert
(celui qu’elle a aimé est mort a la guerre). Leur
rencontre est vouée a I'échec. En réalisant un
équilibre entre I’abstraction d'un décor impas-
sible d'une grande beauté et la vérité concréte
et mouvante des sentiments, Tadeusz Kon-

wicki nous livre avec « Le dernier jour de | ment tributaires des années écoulées.

/’été » un subtil poéme sur la difficulté a
communiquer.

Scénario : Tadeusz Konwicki.
Images : Kurt Weber.
Musique : Wojciech Kilar.
Production : Ensemble KADR.
35 mm / noir et blanc / 1965.

Interprétation : Zbigniew Cybulski, Gustaw
Holoubek, Marta Lipinska, Irena Laskowska.

Présenté au Festival d’Edimbourg - 1967.

SCENARIO

Un homme saute d'un train ‘en marche,
s’enfuit a travers champs et foréts, rejoint une
bourgade et promet aux habitants, 3 la suite
d’actes obscurs et mystiques, la rédemption
de la morne réalité quotidienne. Dénoncé
comme mystificateur, il s’enfuit & nouveau,
reprenant un autre train en marche.

Sl LOIN D’ICI, SI PRES
(Jak daleko stad, jak blisko)

Mise en scéne : Tadeusz Konwicki
Scénario : Tadeusz Konwicki.

éprouvent I'un pour I'autre sont douloureuse- | Images : Mieczyslaw Jahoda.

Musique : Zygmunt Konieczny.
Prodution : Ensemble « Plan ».
35 mm / couleurs / 1 h 34/ 1972.

Interprétation : Andrzej Lapicki (Andrzej), Gus-
taw Houloubek (Maks), Maja Komorowska
(Musia).

LA TOUSSAINT
(Zaduszki)

Mise en scéne : Tadeusz Konwicki

Scénario : Tadeusz Konwicki.

Images : Kurt Weber.

Musique : A. Gold, M. Kovar, J. Bulhak (illus-
tration musicale : ceuvres de Mendelssohn).
Production : Ensemble KADR.

35 mm / noir et blanc / 1961.

Interprétation : Ewa Krzyzcwska, Edmund Fet-
ting, Elzbleta Czyzewska, Beata Tyszkiewicz,
Adnrezej May, Jadwiga Chojnacka, Jerzy
Kaczmarek.

SCENARIO

Par une belle journée d’automne, un autocar
dépose un jeune homme et une belle jeune
femme dans une petite cité somnolente. lls
sont venus y passer deux jours, jouir de la soli-
tude a deux, loin du vacarme : car c’est la
Toussaint. Michal, évoque son passé... C’était
la guerre. Les détachements du maquis lut-
taient contre les forces hitlériennes -
supérieures en nombre - Wala se remémore...
La guerre était finie ; mais pas pour tout le
monde... Leur escapade est chargée de telle-
ment de souvenirs, qu'ils n'arrivent pas a
communiquer. Les personnages de la « Tous-
saint » revivent les moments difficiles au cours
desquels leurs drames personnels furent liés
au drame de leur pays et les sentiments qu'ils

SALTO
(Salto)

Mise en scéne : Tadeusz Konwicki

Présenté au Festival de La Rochelle - 1974.

SCENARIO

Le titre explique - si toutefois on peut expliquer
un film de Konwicki - tout le sujet, car c’est un
film concernant un passé si lointain et pourtant
si proche encore puisque ce passé est toujours
|a, toujours vivant. Si vivant qu’il devient pré-
sent et méme futur dans I'esprit du protago-
niste principal. Andrzej, en effet, présente ses
souvenirs a son ami Max. Mais Max est mort, il
a été convoqué par Andrzej simplement pour
servir de juge a son passé ou peut-étre simple-
ment de témoin. Ces souvenirs embrassent
I'enfance d’Andrzej passée en Pologne orien-
tale avec tout |’exotisme des petites églises
orthodoxes, des petites villes grouillantes de
Juifs au cafetans noirs, des paysans hauts en
couleur...

Andrzej rencontre donc des amis qui ont été
tués pendant la guerre, qui sont partis dans la
kermesse d’une féte du Premier Mai, qui réap-
paraissent maintenant dans un bar anonyme
durant une réception, quelconque. Des filles,
sa premiére femme, son pére, sa mére appa-
raissent tour a tour, puis sen nouvel ami, un
simple... héros de la vie quotidienne ». En
s’entretenant avec lui, Andrzej voudrait non
seulement retrouver le sens de sa propre vie,
mais élucider également le mystere du suicide
de Max. Chacun de nous est reponsable du
sort des hommes qu'il fréquente.
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ARNALDO JABOR

(BRESIL)

La petite bourgeoisie mise a nu
par les petits bourgeois eux-mémes
(six tableaux et demi d’Arnaldo Jabor)

On ne rigolait pas beaucoup du temps du Cinema Novo. Coté
cinéma, on vomissait la « chanchada » (comédie bouffone) et son
régne sans partage sur les écrans nationaux. Coté politique, on
tenait & ne pas étre confondu avec la gauche de bistrot (la
« esquerda festiva »). Chaque sur-moi se doublait d'une « police
idéologique » ou d'un « esprit de commissaire politique », car il ne
faut pas croire que pareille vigilance (naguére dénoncée par Carlos
Diegues) était une exclusivité des staliniens (manquant d’humour
sous toutes les latitudes) ou des maos pas encore défroqués.
L’Europe, elle, s’extasiait sur les proclamations enflammées d'une
esthétique de la faim (ou de la violence) sans s’apercevoir qu’elle
était mise en cause par ces manifestes. L'image du cinéma brési-
lien était ainsi figée définitivement, grace a cette maniere, typi-
quement frangaise, d’appréhender les autres cultures comme un
chasseur de papillons exotiques : on classe et on épingle.

Vers 1967 déja, les Brésiliens étaient si soulagés de rire & nou-
veau, qu'il se trouva des critiques pour classer le joyeux luron aux
sommets du cinéma national (1). Enfin, « Macunaima » (Joaquim
Pedro de Andrade, 1969) montrait que tous les éclats de rire ne
sont pas de droite. Dix, quinze ans plus tard, face aux films
d’Arnaldo Jabor, on découvre des critiques-entomologues en
France qui n‘ont toujours pas remis sur pied cet ceuf de Colomb.
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L’AUTEUR

Arnaldo Jabor est né le 12 décembre 1940 a
Rio de Janeiro. Il fait ses études secondaires
chez les jésuites au college Santoe Inacio
(comme quelques autres cinéastes : Carlos
Diegues et Julio Bressane) ; puis son dreit a
Puniversité catholique de Rio. Au sein du
mouvement étudiant, berceau du cinéma, il
collabore notamment au journal O Metropoli-
tano. Son nom figure au générique de certains
documentaires de la nouvelle génération, soit

assistant-réali , producteur exé-
cutif ou preneur de son. « Maioria Absoluta »
(Léon Hirszman, 1964), «Integracao Racial »
(Paulo César Saraceni, 1964). Il débute lui-
meéme dane la réalisation par des films qui
s’inspirent partiellement des techniques du
cinéma vérité.

FILMOGRAPHIE

1965 - « Le Cirque » (O Circo).

1967 - « Opinion Publique » {Opiniao Piblica).

1970 - « Pindorama » (Pindorama).

1972 - « Toute nudité sera chatiée » (Toda
nudez sera castigada).

1975 - « Mariage » (0 Casamento).

1977 - « Tout va bien » (Tudo Bem).

1980 - « Je t’aime » {(Eu-te amo).

Comme le regretté général, ils reprochent aux Brésiliens de ne pas
atre assez sérieux. lls sont désolés de ne point retrouver sur
I"écran I'image du cinéma brésilien qu’ils se sont construits eux-
mémes (serait-ce avec |'aide involontaire de certains Brésiliens ;
aprés tout, le messianisme est arrivé dans les caravelles).

Arnaldo Jabor, ancien éléve des jésuites, syrio-libanais d’origine
(comme on dit au Brésil, sans le moindre tact géo-politique), a
pourtant payé son tribut a la disette d’humour. « Pindorama »
(1970), son premier long-métrage de fiction, en rajoute du point
de vue de la logorrhée, sans doute au-deld du permissible entre
gens civilisés (le « juste un peu trop, c’est assez pour moi »,
constitue le comble de l'audace pour les compatriotes de
Cocteau).

Traumatisé lui-méme, Jabor se remet a I'école du théatre de Nel-
son Rodrigues et laisse respectueusement de c6té Saint Bertolt
Brecht. N. Rodrigues, moraliste ambigu, a le mérite de scruter la
classe moyenne avec irrévérence et d’établir une sorte de contre-
point au théatre bourgeois qui s’implante au Brésil depuis les
années quarante. |l plonge dans les affres des belles 8mes sans
doute mieux que ne I'ont réussi les partisans de |'autre théatre
populaire brésilien, celui d'inspiration nationaliste (quelque peu
dogmatique et populiste), dont est partiellement issu le Cinema
Novo (Leon Hirszman, reconnaissant, en a porté a |'écran « /Is ne
portent pas de smoking » 1981, d’'aprés Gianfrancesco
Guarnieri).



« Toute nudité sera chéatiée » (1973) et « Le Mariage » (1975)
constituent |'apprentissage dramaturgique de Jabor. L’'ancien
enquéteur vaguement sociologisant (nous avons tous parlé le
sociologais), qui interrogeait la petite-bourgeoisie carioca dans
« Opinion Publique » (1967), est cependant allé nettement plus
loin avec « Tudo Bem » (1977). Ce film reconcilie I'ambition tota-
lisante du Cinema Novo avec une redécouverte de 'individualité (a
ne pas confondre, s.v.p., avec l'individualisme, passion bien hexa-
gonale). La classe, la masse, la brousse et le sertdo avaient caché
un peu |'individu. La petite-bougeoisie, productrice et réceptrice
du Cinema Novo, avait été opportunément occultée ou sublimée
en Antonio das Mortes et autres justiciers. Certes, aprés le coup
d’état de 1964, les caméras en transe s’étaient retournées contre
les petits-bourgeois messianiques en crise : le suicide ou la vio-
lence semblaient I’'unique issue que leur offraient les écrans pour
mourir en beauté.

« Tudo Bem » ne s'attaque pas aux quelques petits-bourgeois a
I’8me de caudillo, mais a nous tous, aux infatigables marcheurs a
la recherche du golf stream de I'histoire, défilant un jour avec Dieu
et la Famille (1964), puis le lendemain auprés des étudiants
(1968), éternellement en quéte d’un sauveur supréme. Aprés
avoir parcouru son album familial au générique, Jabor nous intro-
duit chez des petits bourgeois anonymes, a |’apparence si inoffen-
sive qu'ils auraient difficilement intéressé un Gorki. Il met en
sceéne leurs réves nostalgiques, leurs ambitions frustres, leurs sen-
timents minables, cet optimisme béotien devenu idéologie natio-
nale depuis que Stefan Zweig nous a prédit de |’avenir, et qu’onI'a
cru. La « doctrine de la sécurité nationale », entretenue par une
minorité de militaires (hélas au pouvoir), a été maintes fois dénon-
cée ; mais qui s’était penché avant Jabor sur une autre mentalité,
aussi ravageuse si ce n’est davantage (car majoritaire), constituée
par le tissu des lieux communs et des bobards savamment orches-
trés ? Classe-charniére par excellence dans une Amérique latine

sous-développée, la petite bourgeoisie irrigue toutes les couches
de la société avec ses « évidences », A travers chaires et postes
de télévision. L’humour, arme des Polonais depuis Jarry, redémon-
tre sa nature corrosive : la distanciation n’est décidément pas
I’'unique voie vers la lucidité.

Revalorisation de I’affectivité, décrispation des moeurs, parodie et
godt du spectacle, « Je t‘aime » (1980) est un peu tout cela (2).
Mais, sans verser dans une excessive gravité, il est permis de
s'interroger : Jabor, aprés avoir réglé ses comptes avec la petite
bourgeoisie, ne verrait-il pas venu le temps de reconnaitre les
inquiétudes et valeurs, dont cette classe est également porteuse ?

Je répondrais d'avance a la question : si un Parti de la Petite Bour-
geoisie Révolutionnaire (PPBR) voyait le jour, je n’hésiterais pas, je
prends ma carte. Ce sera au moins plus amusant que tous les par-
tis du prolétariat réunis en conférence.

Alors, avec Jabor et le nouveau cinéma brésilien, empressons-
nous de crier : individus de tous les pays, unissez-vous ! (et c’est
reparti...).

Paulo Antonio PARANAGUA

(1) « Todas as mulheres do mundo » (Domingos de Oliveira, 1967) a été assez abusive-
ment considéré un des dix meilleurs films brésiliens de tous les temps, lors d’un sondage
entre critiques réalisé en 1968 (cf. Les Cinémas de I'Amérique latine, Pierre Lherminier
éditeur, Paris, 1981, page 134).

(2) Que dire des confreres frangais qui y voient de la pornographie, en I'an du Seigneur
1981 ? Bornons-nous aux sages paroles du Divin : « Frangais, encore un effort pour étre
révolutionnaires... ».

OPINIA PUBLICA
(Opinion Publique)

Mise en scéne : Arnaldo Jabér

Scénario : Arnaldo Jabér.

Images : Dib Lufti, Jose Medeiros, Jodo Carlos
Horta, Ivo Campos, Nestor Noya.

Montage : Jodo Ramiro Melo, Gilberto
Macedo, Arnaldo Jabér.

Production : Arnaldo Jabér, Jorge da Cunha
Lima, Nélson Pereira dos Santos, Film Indus-
tria, Verba.

35 mm / noir et blanc / 1 h 05/ 1967.

Documentaire.

PINDORAMA
(Pindorama)

Mise en scéne : Arnaldo Jabér

Scénario : Arnaldo Jabér.

Images : Afonso Beato.

Musique : Guilherme Magalh¥es Vaz.
Décors : Luiz Carlos Ripper.

TOUTE NUDITE SERA CHATIEE
(Toda nudez sera Castigada)

Mise en scéne : Arnaldo Jabér

Scénario : Arnaldo Jabdr d'aprés une piéce de
Nelson Rodriguez.

Images : Lauro Escorel.

Musique : Astor Piazzola.

Décors : Regis Monteiro.

Production : Producoes cinématograficas RF
Farias Stda Rio.

Distribution : Films Moligre.

35 mm /couleurs / 1 h42/1972.

Interprétation : Paulo Porto (Herculano), Dar-
léne Gloria (Geni), Paulo Sacks (Sergio), Paulo
Cesar (Patricio), Isabel Ripeiro (tante), Hugo
Carvana.

Ours d’Argent du Festival de Berlin - 1973.

LE SUJET

Sergio, 18 ans, fils d’Herculéno, fut trés mar-
qué par la mort de sa mére. Elevé par ses tan-
tes, il entretient des rapports troubles avec son
peére. Ce dernier, riche et puritain, est partagé
entre deux passions : son fils et sa maitresse
Geni, une prostituée. Pour préserver sa réputa-

Montage : Jodo Ramiro Mello.

Production : Arnaldo Jabér, Kamera Filmes et
Cia Cinematografica Vera Cruz.

Distribution : Embra Filme.

35 mm / couleurs / 1 h 40/ 1970.

Interprétation : Mauricio Do Valle (Sebastido),
Itala Nandi (Sofia), Jesus Pingo {(Gregorio),
Hugo Carvana (gouverneur), Jose de Freitas
{envoyé du roi), Wilson Grey (Diogo), Vicinius
Salvatore (ami de Sébastien), Tep Kahok
(Indien, poisson rouge), Maria Regina {Indien,
Paraguassu), Manuel Do Caveira {le prétre).

Film présenté au Festival de Cannes, 1971.

SCENARIO

Au 16e siécle les Portugais ont envabhi les terri-
toires libres et sauvages du Pindorama (mot
indigéne signifiant les « Hauts Arbres » et
désignant le Brésil).

Sebastiado, ancien gouverneur, applique « la loi
civilisatrice » durement. Il croit en sa mission.
Destitué de ses fonctions, puis rappelé au pou-
voir par un émissaire du roi, il retrouve sa ville
presque en ruine, livrée a un gouverneur habile,
coquin, épicurien. Ce dernier fait sa fortune, et
a la différence de Sebastido, laisse une relative
liberté aux Indigénes. Son adresse triompherait
aisément de la naive rudesse de Sebastido.

Ce gouverneur cynique trouve en face de lui un
poéte anarchiste Gregorio, qui va semer la
révolte dans le village d’anciens esclaves
noirs. Sebastido réprime cette révolte. C’est
un massacre. La lutte ne profite qu’aux politi-
ciens. Grégorio est tué, mais reste le symbole
de cette lutte sans fin contre |'oppression.

« Pindorama me satisfait vraiment car je crois
avoir suivi la ligne que je m’étais fixée : faire
une peinture faluleuse et semi-allégorique de
toute la réalité de notre conscience de
nation. » (A. Jabdr).

tion, il se prend au jeu du mensonge et mene
une double vie qui ne reste pas longtemps
ignorée. Les mensonges succédent aux faus-
ses situations. Tout le monde souffre, sauf
peut-&tre Sergio, qui finira par faire table rase
de tous les tabous.

MARIAGE
(O Casamento)

Mise en scéne : Arnaldo Jabér

Scénario : Arnaldo Jabdr d’aprés un sujet de
Nelson Rodrigues.

Images : Dib Lufti.

Montage : Raphael Valverde.

Musique : Paulo Santos e Sebastido Lacerda.
Production : Produgdes Cinematogréaficas R.F.
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Farias Ltda / Ventania Produgdes Cinemato-
gréficas Ltda.

Distribution : Embrafilme.

35 mm / couleurs / 1 h 50/ 1975.

Interprétation Adriana Prieto (Glorindha),
Paulo Porto (Sabino), Camila Amado (Noémia),
Fregolente (Caraminha), Erico Vidal (Antohio
Carlos), Nelson Dantas (Xavier), Mara Rubia
(Euxédia), André Valli (Ze Honério), Carlos
Kroeber (Padre), Abel Pera (Pai de Zé Honério),
Gianina Singulani (Leprosa), Cidinha Milan
(Maria Ines).

SCENARIO

Sabino, un riche homme d’'affaires éprouve
des désirs incestueux envers Glorindha sa fille.
Cette derniére va se marier, et il est effondré. Il
sombre dans le désespoir lorsqu’il apprend par
le médecin de famille que son futur gendre est
homosexuel. Glorindha I’apprend a son tour et
fait le point sur sa pauvre vie.

TOUT VA BIEN
(Tudo Bem)

Mise en scéne : Arnaldo Jabor

Scénario : Arnaldo Jabér, Leopoldo Serran.
Images : Dib Lufti.

Montage : Gilberto Santeiro.
Décors : Helio Eichbauer.
Directeur de production
Diniz.

Distribution : Embrafilme.
35 mm / noir et blanc / 1 h 50/ 1977.

Carlos Albertos

Interprétation : Paulo Gracindo (Juarez, le
retraité), Fernanda Montenegro (Elvira), Zézé
Motta (Zézé, la bonne noire), Maria Sylvia
(Aparecida), Regina Casé (Vera Lucia, la fille),
Luiz Fernando Guimaraes (Zé Roberto, le fils),
Luiz Linhares (Pedro Penteado, le poéte), Fer-
nando Torres (Giacometti, |’entrepreneur
immigré), Jorge Loredo (Alarico Sombra, le
fasciste), Stenio Garcia (Zeca Maluco,
I'ouvrier bavard), José Dumond (Paul),
Anselmo Vasconcelos (Washington, |’ouvrier
léche-cul), Wellington Bottelho (le concierge),
Paulo César Pereio (I’Américain), Jarbas
Cumequepode, Fumanchu, Magaroca, Paulo
Favela (ouvriers), Maria Heléna Basilio (Sainte
grand-mere), Alvaro Freire, Alby Ramos, Jesus
Pingo, Daniel Dantas, José Maranhao Torres
(cadres).

SCENARIO

Juarez, retraité favorable au capitalisme, mais
non pas au profit vit dans le souvenir de ses
années de jeunesse : un poéte romantique, un
italien qui a fait fortune au Brésil, mais qui a da
céder I'entreprise aux Américains, un ancien
partisan du fascisme. Elvira, sa femme croit
qu’il la trompe avec une belle blonde. Le fils
travaille pour une multinationale, la fille cher-
che un mari parmi les cadres de cette entre-
prise. Zézé, la nouvelle bonne fait le trottoir la
nuit. Aparecida, la domestique, originaire du
Nordeste s’éveille un jour avec les stygmates
du Christ. L'appartement devient un lieu de
pélerinage. Aprés les travaux entrepris dans
|'appartement, une féte d’inauguration a lieu.
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Mais le jour o1 on regoit les invités, une brouille
entre les invités fait un mort. Une tache de
sang reste fixée sur le tapis. Aparecida prie a
c6té du cadavre.

JE T'AIME
(Eu-te Amo)

Mise en scéne : Arnaldo Jabér

Scénario : Arnaldo Jabér.

Images : Murilo Salles.

Montage : Mair Tavares.

Musique : Chico Buarque de Hollanda, Tom

Jobim, Cesar Camargo Mariano.
Production : Walter Clark / Flavia Filmes.
Distribution : Embrafilme.

35 mm / couleurs / 1 h 50/ 1980.

Interprétation : Sonia Braga (Maria), Paulo
César Pereio (Paulo), Vera Fisher (Barbara
Bergman, la doctoresse), Tarcisio Meira
(Ulysse, |’aviateur), Régina Casé (la femme de
Waldir), Vera Abelha (le travesti).

Présenté au Festival de Cannes (« Un Certain
Regard ») - 1981.

LE SUJET

C’est un film érotique qui chante la vie,
I’'amour dans le Brésil d’aujourd’hui. Paulo,
riche industriel vit seul, d'une fortune accumu-
lée pendant « le miracle brésilien ». Désespéré
et abandonné par Barbara, il rencontre Maria,
dans la rue, qu'il croit étre une prostituée.
Cette dernigre ne le détrompe pas et cherche a
oublier avec Paulo, les désillusions de I’amour.
Maria et Paulo cherchent & oublier leur passé
respectif, pour finalement se retrouver. Cette
découverte est marquée par une explosion de
joie. Comme une symphonie, le film suit des
mouvements (allegro - adagio - allegro) pour
s’'achever sur une réconciliation de |’amour et
de la vie.



XIE TIAN

(CHINE)

NOUVEAU ROMAN
DES JEUNES HEROS

(Xin ernli yingxiong zhuan)

Mise en scéne : Shi Dongshan LU Ban

Sénario : Shi Dongshan.
Images : Gao Hongtao.
Production : Studios de Pékin.
35 mm / noir et blanc / 1951.

Interprétation : Jim Xin (Niu Dashui), Yao Xian--

gli (Yang xiao mei), Xu Lan (la cousine). Yan
Zenghe (Pére Niu), Zhao Ying (Mére Yang), Liu
Zong (commergant), Guo Yuntai (Gao Tun’er),
Hou Jianfu (officier du Guomindang), An Ran
(Petit Ma), Chen Fanggian (officier du Guomin-
dang), Yan Huang (paysanne), Tianlie (Shen le
richard), Li Jingbo (Li Liuzi), Wang Weiguang
(Liu Shuangxi), Kang Yujie (bonze Ai).

SCENARIO

En 1937, dans le Hebei, en plus de la guerre, les
paysans doivent supporter les brutalités des
bandits. Mais la Vllle Armée occupe la région et
oblige les propriétaires a diminuer les fermages.
Niu Dashui est trés actif dans cette lutte et
rejoint les communistes. Une villageoise, Yang
Xiaomei, propose de travailler pour le Parti et le
responsable de district, Hei Laocai, |'envoie étu-

dier. Elle retrouve Niu Dashui et ensuite on les
envoie travailler dans le méme village. Dashui
devient responsable de la milice et Xiaomei de
I'associatiion des femmes. C’est alors que le
mari de Xiaomei, Zhang Jining, qu’elle avait
quitté parce qu'il la battait, réapparait chez sa
femme. Son maitre, le chef de bande He
Shixiong, ne I'emploie plus et il vient proposer
ses services aux communistes qui I'engagent ;
mais aprés quelques temps, il se brouille avec
eux a cause de son manque de discipline.

Dashui et Xiaomei sont arrétés par les Japonais
et les paysans viennent les délivrer. Mais Xiao-
mei est blessée et Dashui se fait prendre par
son vieil ennemi Zhang Jinlong au moment ou il
venait au secours d’'un camarade. Les commu-
nistes s’emparent du fils de He Shixiong et pro-
posent un échange juste au moment ou Zhang
Jinlong allait exécuter Dashui. Finalement les
communistes reprennent la région. Dashui et
Xiaomei occupent des postes de responsables
et une nouvelle existence commence pour nos
jeunes héros.

LA PORTE N° 6

(Liu Hao men)
Mise en scéne : Lii Ban

L’AUTEUR

Xie Tian est né en 1914. Acteur et réalisateur.
Il apparait pour la premiére fois a I’écran
dans le film de Ying Yun Mei («Cceur
inchangé a la vie et a la mort », 1936), ensuite
dans «Vent et neige sur la montagne
Taixing » (1940), de He Mengfu, dans « Pour-
suite » (1947), de Shen Fu, « La parade d’une
jeunesse démocratique » (1951), « Porte n°
6 », (1953), « Potentiel sans limite » (1954),
« Le cerf volant » (1958), tient le réle principal
dans « La boutique de la famille Lin » (1959),
on le voit encore dans « Mo Yatai » (1960). 1l
passe deux ans a P’école d’art dramatique a
Beijino (1955-56). Durant cette période, il
effectue certains doublages dans des films
étrangers (notamment un commentaire pour
Joris Ivens pour le documentaire « Lettre de
Chine » (1958). 1l est co-scénariste d’« Une
visite au zoo » (1956), et passe a la réalisation
en 1958. Son dernier réle : « Les gardes rou-
ges au lac Hong » (1961).

FILMOGRAPHIE

1958 - « Une visite a son fils » (co-dirigé par
Seng Hu).

1959 - « Escaping the Lamp ».

1959 - « Deux générations de nageurs ».

« Une féte de plaisir ».

1960 - «Les fleurs en boutons, lorsque le
printemps vient » (co-dirigé par Chen
Faggian).

1961 - « Les Gardes Rouges du lac Hong »
(co-dirigé par Chen Fanggian et Xu
Feng).

« Les boutons de fleurs sous le soleil »
(co-dirigé par Chen Faggian).

1963 - « De mieux en mieux » (avec Chen
Fangqian).

1964 - « La petite clochette » (co-réalisation
Chen Fanggian).

1965 - « Des fleurs sur un brocart ».

1979 - « Une belle ceuvre » («Le planning
familial »).

1980 - « Le petit fonctionnaire de la 7¢ caté-
gorie »,

Sénario : Chen Ming.

Images : Du Yu.

Musique : Wang Yunjie par I'orchestre de
studio/sons, la direction de Ying Shengshan.
Décors : Wang Lian et Cheng Zhiyu.
Production : Studios du Nord-Est.

35 mm / noir et blanc / 1953.

Interprétation : Guo Zhenging (Hu Er), Li Ziping
(Ding Zhanyuan), Li Xiaogong (la femme du
Hu), Xie Tian (Ma Jinlong), Li Lin (Yu le
collabo), Zhao Kuiying (Zhao San), Chen Shihe
(Ma Banei), Zhang Ying (Li Junhua). Liu Yon-
geai (Liu bin). Geng Mingyin (Lao Cao), Zhuang
Yan (la dame), Li Shi (Lao Wang), Zhou Diao
(Zhao le collabo), Liu Jing (Song le député col-
labo), Ge Cunzhuang (le contremaitre Zhu),
Shen Jialin (le patron Zeng), Liang Yin, Zhao
Enlu, Song Huatai (les ouvriers).

SCENARIO

Dans la gare de Tianjin en 1948, un groupe de
coolies exploités par leur contremaitre Ma Jin-
long. Le Guomindang s'appuie sur Ma pour
évacuer les marchandises précieuses et lui en
profite pour s’en mettre plein les poches et
acheter des lingots d’or. Ma Jinlong et son
pere, Ma Babei, exploitent les coolies sans ver-
gogne et réduisent leurs familles 3 ia famine.
L’un d’entre eux, Hu Er, vole du pain et s’éva-
nouit sous les coups de Ma Jinlong. Son fils,
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accouru 3 son secours, est battu a mort. Les
coolies commencent 3 s’organiser, ils élisent
le communiste Ding Zhanyuan comme repré-
sentant. Profitant d’une féte en I’honneur de
Ma Babei, ils expriment leurs revendications et
obtiennent que les salaires soient payés.

Le Guomindang cherche a faire sortir des
richesses du pays. Les coolies se mettent en
gréve suivis par les dockers du port. Juste au
moment ou les hommes du Guomindang com-
mencent 3 entrer en action, le signal est donné
et les dockers arrivent a la rescousse. Ma Jin-
long regoit I'ordre d’augmenter les salaires
mais ne s’y résoud pas. Le Guomindang arréte
Hu Er. L’armée communiste menace la ville et
le Guomindang doit se retirer. Les Ma, restés
sur place, envoient des hommes de main créer
des incidents, mais ils sont de plus en plus iso-
1és ; leurs hommes ne lés suivent plus. Finale-
ment il sont arrétés tous les deux. La classe
des contremaitres est enfin renversée.

LA BOUTIQUE
DE LA FAMILLE LIN

(Linjia puzi)
Mise en scéne : Shui Hua

Scénario : Xia Yan, d'aprés une nouvelle de
Mao Dun portant le méme titre.

Images : Quian Jiang.

Musique : He Shide joué par I'Orchestre de
musique traditionnelle du Studio Central du
Film Documentaire et d’'Actualité, dirigé par
Feng Guangtao.

Production : Studio de Pékin.

35 mm / couleurs / 1 h 22 / 1959.

Interprétation : Xie Tian (le patron Lin), Ma Wei
(Lin Mingxiu), Han Tao (Yu, le chef des mar-
chands), Liang Xin (le commis), Cai Yuanyuan
(Asi), Guo Bing (le patron Chenj, An Ran (Mr
Wau), Lin Bin (Mme Lin), Yu Zhongyi (Afu). Yu
Lan (la veuve Zhang), Zhao Zhiyue (Lao Tong-
bao), Feng Shun (le moine Lu).

SCENARIO

Septembre 1931. Dans la province du Zhe-
jiang, la nouvelle de I'invasion de la Mandchou-
rie par le Japon provoque un boycott des mar-
chandises japonaises. Le patron Lin est bien
embarrassé : il ne vend presque que ¢a. Quel-
ques pots de vin habilement distribués lui per-
mettent cependant de continuer a vendre son
stock sous I'étiquette « made in China ». La
guerre qui se rapproche, amenant son flot de
réfugiés, lui procure de belles occasions de
réaliser de fructueuses opérations. Mais il
n’‘est qu’un petit boutiquier désarmé face a
plus gros que lui. Quelques fausses rumeurs
lancées par des concurrents jaloux, et ses
créanciers |'assaillent. On lui propose un mar-
ché : le silence contre la main de sa fille don-
née au chef de la police. Il refuse et est assitot
arrété pour malhonnéteté. Sa famille offre tou-
tes ses économies pour obtenir sa libération.
Méme libre, la partie est perdue pour lui. Il n'a
plus aucun crédit sur la place. Une nuit, il
s’enfuit avec sa fille pour la sauver des griffes
du chef de la police. Dés le lendemain, la foule
de ses créanciers envahit la boutique. Furieux
de s’étre fait jouer, le chef de la police fait tirer
dans la foule.

Le film s’achéve sur cette scéne de panique et
de massacre.

NOTES

Des 1933, Xie Yan avait eu l'intention de por-
ter a I'écran cette nouvelle de Mao Dun qui
venait d'étre publiée dans le méme recueil que
« Les vers a soie du printemps ». Finalement, il
dut se contenter d’'adapter la seconde et ne
repris son projet initial que 25 ans plus tard.
Réalisé en plein Grand Bon en avant, « La bou-
tique de la famille Lin » dénote avec la produc-
tion militante de cette époque. Le sujet en était
scabreux. Certes, il s'agissait de mettre en
sceéne les noirceurs de I’ancienne société, mais
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le choix d’une famille petite bourgeoise comme
centre du récit était pour le moins peu ortho-
doxe. Le petit boutiquier Lin était-il & classer
dans le camp des exploiteurs ou dans celui des
exploités ? Fidele a la nouvelle de Mao Dun, qui
était en 1959 ministre de la Culture, Xie Yan
et Shui Hua refuserent de trancher la question.
Dans une lettre adressée a Xie Tian, Xia Yan
écrivit : « On ne peut pas présenter Lin comme
100 % négatif ; mais ce n'est pas une raison
pour en faire un personnage sympathique ».
Cette prédilection pour les sujets « douteux »
n’échappa pas aux Gardes rouges qui firent de
Xia Yan I'un de leurs souffre-douleur. N’était-il
pas aussi l'auteur, avec le méme Shui Hua,
d'une autre herbe vénéneuse, « Une famille
révolutionnaire ? ».

DES FLEURS
SUR UN BROCART

(Jin Shang tian hua)

Mise en scéne : Xie Tian et Chen
Fangquian.

Scénario : Xie Tian, Chen Fangquian, Chen
Qichang, Luo Guoliang.

Images : Zhang Quinghua.

Décors : Mou Renji.

Production : Studios de Pékin.

35 mm / noir et blanc / 1965.

Interprétation : Han Fei ( Duan Zhigao), Zhao
Ziyue (le chef de gare), Tian Lie (la pendule),
Chen Zhijian (Qin, le Haut-Parleur), Ling Yuan
(la chef de brigade Pan). Cao Changxing (le
Petit Inventeur), Xiong Saisheng (la femme de
Qin).

SCENARIO

Tournée pendant la période de détente idéolo-
gique qui fit suite aux tensions et aux drames
du Grand Bond en avant, cette comédie, pleine
d’un humour bon enfant et de gags bien enle-
vés, ne met en scéne aucun personnage néga-
tif, mais pas non plus de héros infaillible et
désincarné. Dans le village de « Petit Pont »,
une commune populaire sans histoires, mais
pauvre (il n'y a pas encore |'électricité), cha-
cun apporte vaillamment et avec bonne
humeur sa contribution a I'ceuvre commune,
chacun ajoute sa fleur au brocart fleuri de I’ édi-

fication socialiste. « Réponse-a-tout », le chef
de gare, n'est jamais dans |'embarras, qu'il
s’agisse de soigner une vache malade, ou de
bricoler une turbine électrique. Il est si occupé
A résoudre les problémes des autres qu'il n'a
pas le loisir de songer aux siens : demander la
main de la chef de brigade Pan, une femme
énergique et méritante qui le trouve pourtant
tout a fait a son godt.

« La pendule », un vieux cheminot bourru mais
brave qui, comme son surnom |'indique, pos-
séde dans sa téte |'indicateur des chemins de
fer de toute la région. Il recule d’année en
année son départ a la retraite car il se sent
indispensable au bon fonctionnement de
« sa » gare.

Qin, « le Haut-parleur », chargé des annonces
au mégaphone, est un employé efficace et bon
vivant.

Enfin, Duan Zhigao, une jeune recrue, plein de
bonne volonté, mais trop sdr de lui et inexpéri-
menté (« Petit Pont » est son premier poste). Il
accumule les gaffes a la plus grande joie des
spectateurs, sous le regard courroucé du vieux
« La Pendule » qui, en brave homme qu’il est,
lui inculque cependant patiemment le métier.

Duan passe ses soirées en compagnie d'un
jeune aiguilleur plein d'astuces, « Le Petit
Inventeur », et de sa sceur, la jolie Tie Ying.
Tous trois se livrent en secret a des « recher-
ches électriques ». Leur idée est de doter la
commune en électricité par l'installation d'une
turbine sur un torrent voisin. Naturellement,
« Réponse-a-tout », le chef de gare, est bien-
tét mis a contribution et devient leur complice.
Le « complot » dévoilé, les villageois se lan-
cent avec enthousiasme dans la bataille pour
I’électricité, surtout la chef de brigade Pan qui
voit 13 une bonne occasion de se rapprocher du
chef de gare. Mais celui-ci est décidément trop
timide, malgré son age respectable, ou trop
absorbé par son activité débordante pour son-
ger a se déclarer. |l faudra toute la persuasion
et la fagon de « Haut-parleur » pour le pousser
3 faire le pas. Le mariage tant attendu a enfin
lieu tandis que la turbine commence a tourner.
La lumiére électrique éclaire le foyer des nou-
veaux époux. De son c6té, le vieux « La Pen-
dule » peut prendre une retraite bien méritée.
Grace a lui, Duan est devenu un bon employé
et la reléve est assurée.



3. DECOUVERTE DE NOUVEAUX
CINEASTES

PETER DEL MONTE

(ITALIE)

IRENE, IRENE

Mise en scéne : Peter Del Monte

Scénario : Peter Del Monte et Gianni Menon.
Images : Tonino Nardi.

Musique : Paolo Renosto.

Montage : Alfredo Muschietti.

Production : Cooperativa Artea.

Distribution : R. Diamantis.

35 mm / couleurs / 1 h 40/ 1976.

Interprétation :
Carlisi (Emilia), Sibilla Sedat (Alma), Maria
Michi (Maria), Vania Vilers (Silvano), Fran-
cesco Carnutetti (Nino), Paola Barbara (dame
de la clinique), Carlo Hintermann (Paolo), Anto-
nio Francioni (le baryton), Laura De Marchi
(Anna), Dieter Kopp (Heinrich), Ricardo Man-
gano (le président de la cour), Emmanuelle
Barattolo (la femme de la gare), Biagio Pelligra
(le magistrat).

Prix spécial du jury au Festival de Toulon,
1976.

Alain Cuny (Guido), Olimpia.

SCENARIO

La femme du juge Boeri, riche et respecté
magistrat de Florence, quitte un jour, un domi-

cile qui fut longtemps un foyer aimé et serein.

Elle laisse une lettre, ol elle dit son incapacité
a se contenter plus longtemps de |'apparence
des choses, son désir de se retrouver, d'y voir
clair, de vivre en accord avec elle-méme. Pro-
fondément affecté, le juge Boeri accepte la
décision de sa femme et la respecte. Mais ce
départ joue pour lui comme un déclic. Lui, qui
jusqu’ici se sentait serein et vivait dans un
monde harmonieux, part a la découverte de
I'envers des choses... Le juge Boeri, découvre
la difficulté, I’angoisse, |I'absence, le désordre,
I'incommunicabilité, toutes choses dont il
admettait la réalité et qu'il ne fait qu’approfon-
dir : mais il découvre soudainement la difficulté
d’étre authentique, le leurre d’un couple uni,
toutes choses dont il ne soupgonnait rien... |l
mourra avant d'avoir compris le sens de sa pro-
pre recherche {Cinéma 77).

L’AUTEUR

1 est né aux Etats-Unis mais a la nationalité
italienne. Il obtient une licence es-lettres et
présente une thése sur le cinéma muet italien.
Il suit les cours du Centre Expérimental Ciné-
matographique de Rome et en 1969, sous la
direction de Rossellini, passe son diplome de
mise en scéne avec un film : « Hors Champ »
(Fuori Campo).

FILMOGRAPHIE

1976 - « Iréne, Iréne ».
1980 - « L’Altra Donna ».
1981 - « Piso Pisello ».

1982 - « Invitation au voyage ».
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L’'ALTRA DONNA

Mise en scéne : Peter Del Monte

Scénario : Francesco Costa, Peter Del Monte.
Images : Tonino Nardi.

Décors : Elena Poccetto Ricci.

Musique : Renato Piemontese.

Montage : Ursula West.

Production : Roberto Levi pour RAI/3, ITF,
Polytel {(Rome).

Distribution : Les Grands Films Classiques.
35 mm / couleurs / 1 h 27 / 1980.

Interprétation : Francesca De Sapio (Olga),
Fantu Mengasha (Regina), Edmund Purdom
(Philip), Marisa Merlini (la mere d’Olga), Renato
Beltramo (Pietro), Fabrizio Nascimbem
(Andrea), Lidia Luzzi (Gloria).

SCENARIO

Chez Olga, qui est séparée de son mari et vit
seule avec son petit gargon, arrive une jeune
éthiopienne, Regina, venue 4 Rome pour trou-
ver un travail. Des allusions a la guerre civile
qui se déroule en Ethiopie suggérent les raisons
de son départ. Olga, profondément névrosée,
vit constamment au bord de I'hystérie et se
bourre de tranquillisants. Elle est affligée d'une
mére sotte et snob qu’elle n’a jamais comprise.
Elle-mé&me ne parvient pas a se considérer
comme une véritable mére pour son enfant. Un
diner en téte a téte avec son mari se termine
par une violente scéne. Entre elle et sa bonne
s'instaure peu a peu une certaine amitié (Olga,
revétant par jeu un vétement éthiopien, se
sent devenir «une autre femme »). Entre
temps, Regina retrouve son frére, qui vit a
Rome depuis quelques années et semble se
livrer 3 des activités plus ou moins louches
tout en étant chémeur. Une relation rétée avec
un adolescent conduit Olga au suicide : Regina
la sauve in extremis. Puis Philip, le mari, décla-
rant qu'il a rompu avec sa maitrese, entend
reprendre la vie commune : Olga refuse. Au
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méme moment, Regina disparait : Olga la cher-
che dans des explorations nocturnes qui lui
font découvrir la vie des immigrés, un monde
de miséres et de violence. Puis, Regina reparait
a l'improviste : elle lui demande de |'argent
pour payer un avortement. Les deux femmes
décident alors de rester ensemble et de se sou-
tenir.

PISO PISELLO

Mise en scéne : Peter Del Monte

Scénario : Peter Del Monte, Bernardino Zap-
poni d'aprés un sujet de Bernardino Zapponi.
Images : Giuseppe Lanci.

Musique : Fiorense Carpi.

Montage : Sergio Montanari.

Production : Silvio et Anna Maria Clementeli
pour la Clesi Cinematographica en collabora-
tion avec la RAI (2¢ chaine), Polytel.

35 mm / couleurs / 1 h 25/ 1981.

Interprétation : Lucca Porro (Oliviero), Fabio
Peraboni (Christiano), Valeria d'Obici (Ros-
sana, la meére), Alessandro Haber (Piero le
pere), Victoria Gasden (May), Piero Mazzarella

(Bamba), Eros Pagni (Corraza), Leopoldo
Trieste (I'homme aux animaux).
SCENARIO

Oliviero, 13 ans, est le fils d’un couple de mila-
nais d’une trentaine d’années, complétement
farfelu. Un soir, au milieu de I'habituelle foule
d’invités occasionnels, se trouve May, qui
séduit Oliviero. Le lendemain, May disparait
comme par enchantement. Elle ne reviendra
que quelques mois plus tard pour annoncer a
Oliviero qu'il est le pére de son enfant Chris-
tiano. lls vivent ainsi tous les cing avec |’enfant
chez les parents d’Oliviero, jusqu’a une nou-
velle fugue de May. Oliviero doit prendre en
charge son fils, et tous deux partent a la
recherche de May et d’eux-mémes.
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INVITATION AU VOYAGE

Mise en scéne : Peter Del Monte

Scénario : Peter Del Monte et Franco Ferrini
d’aprés « Moi et ma sceur » de Jean Bany.
Images : Bruno Nuytten.

Musique : Gabriel Yared / chansons :
Scott et le groupe Law Less Ness.
Montage : Agnés Guillemot.

Production : Claude Nedjar, Nef Diffusion,
UGC, Top 1, FR3, Filmalpha, Anthea Films.
Distribution : UGC.

35 mm /couleurs / 1 h 33/ 1982,

Interprétation : Laurent Malet (Lucien), Aurore
Clément (une femme sur 1'autoroute), Mario
Adorf (Timour, le Turc), Nina Scott (Jeanne),
Raymond Bussiéres (le vieux), Robin Renucci
(Gérard), Serge Spira (le représentant), Peter
Semler et Jeffrey Kime (les’ Norvégiens),
Manuela Gourary {la patronne de la buvette),
Jean-Claude Sachot (le directeur artistique),
Marcel Gassouk (I’homme au chariot), Agnés
Moutena (Anne-Marie), Boris Azais (Jérome),
Barthélémy Bobino (gamin du restaurant), Guy
Dhers {(mécanicien), Sarah Hadefi (Sylviel,

Nina

Présenté au Festival de Cannes, 1982 (prix de
la meilleure contribution artistique pour la pho-
tographie & Bruno Nuytten).

SCENARIO

lls sont jumeaux. lls ont vingt ans. Il aime les
chevaux. Elle est rockeuse. |l abandonnera les
chevaux pour la suivre, pour qu'ils s'aiment
d‘un amour plus fou que I'amour fou. Si fou
que Lucien ignore la mort de Nina. Méme
morte, il I'emmeénera en voyage. Il deviendra
elle. Ainsi ne seront-ils qu'un, comme depuis
toujours. No man’s land moderne, |'autoroute
devient peu & peu pour Lucien comme pour
tous ces personnages en quéte d’eux-mémes,
un endroit hors du temps ol le passé sabolit et
ol n'existe plus que |'évidence du présent et
du désir.




GEORGI DJULGEROV

(BULGARIE)

EXAMEN
(Izpit)
Mise en scéne : Georgi Djulgerov

Scénario : Kikolai Haitov.

Images : Radoslav Spassov.

Musique : Simeon Pironkov.
Production : Film Bulgaria.

35 mm / noir et blanc / 52 mn / 1971.

Interprétation : Philip Trifonov (Liyu), Peter Sla-
vov (Hodja), Vulcho Kamarashev (Kara
Soulyo), Nikola Todev (le pere), Snezhina Bala-
banova, Stefan Mavrodiev.

SCENARIO

Le début du siécle. Maitre frais émoulu, Liyu
confectionne un tonneau comme personne ne
s’est risqué 2 le faire, avec des cercles en bois
dont la résistance parait douteuse. Liyu fait un
pari avec le hodja : on lancera le tonneau dans
le torrent ; si les cercles cédent, tout le monde
pourra se gausser de lui, mais s'ils tiennent,
Liyu rasera la barbe du hodja. Le tonneau est
jeté dans le torrent et demeure intact, mais le
hodja y perd sa barbe. Le torrent impétueux
lance le tonneau contre les roches, mais cer-

cles et douves ne cédent pas. Liyu s’affirme
grace a son « chef-d’ceuvre ».

L’AUTEUR

Georgi Djulgerov est né a Bourgas en 1943,
Diplémé de PInstitut du Cinéma de Moscou
(VGIK). Attire Pattention dés son premier
coup d’essai : «L'examen» (1971), moyen-
métrage en forme de conte néo réaliste sur la
fabrication par un apprenti tonnelier du
« chef-d’ceuvre » qui lui permet de passer mai-
tre. Dans « Et le jour vint » (1973), il porte un
regard résolument neuf, a la fois anti-
héroique et poétique, sur la Résistance. Son
indépendance d’esprit et Poriginalité de son
talent sont brillamment confirmées par
« L’avantage » (1977), docu-drame sur un pitto-
resque pickpocket, «L’échange» (1979)
d’aprés P'eeuvre littéraire d’Ivajlo Petrov et
« Aune pour aune » (1981), vaste et fervente
évocation historique de ’éveil de la conscience
nationale bulgare au début de ce siécle.

M.M.

FILMOGRAPHIE

1971 - « Examen » (Izpit).

1973 - « Et le jour vint » (I dojde denjat).
1975 - « L’armoire ».

1977 - « Avantage » (Avantaj).

1979 - « L’échange » (Trampa).

1981 - « Aune pour aune » (Miara za miara).

AVANTAGE
(Avantaj)

Mise en scéne : Georgi Djulgerov

Scénario : Geodrgi Djulgerov et Roussi Tchanev.
Images : Radoslav Todorov.

Décors : Roussi Doundakov et Guéorgui Todo-
rov.

Musique : Bojidar Petkov.

Production : Film Bulgaria.

35 mm / couleurs / 2 h 23 / 1977.

Interprétation : Roussi Tchanev (« Petela » - le
coq), Maria Statoulova (Roumyana), Plaména
Guétova (la voleuse), Radosvéta Vassileva
(I'institutrice), Plamen Dontchev (le directeur
adjoint de la prison).

Ours d’Argent du Festival de Berlin - 1978.

SCENARIO

Le « coq » Petela est le roi des pickpockets. i
sait adroitement se coller & sa victime et lui
subtiliser son portefeuille. Mais il met un point
d’honneur a ne jamais voler les femmes. ||
mene une vie de bohéme, festoye et participe
de temps en temps a des brigades de travail
bénévole. Evidemment il ne peut mener cette
vie qu’a de simples moments de liberté, c’est-
a-dire lorsqu’il n‘est pas en prison. L'auteur
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polémique contre la société qui a engendré un
tel étre, et n'a pas su I'empécher de se diriger
vers la délinquance. Le choix de la vie de Petela
dépend de la société.

L’ECHANGE
(Trampa)

Mise en scene : Georgi Djulgerov

Scénario : Viadimir Ganev et Georgi Djulgerov.
Images : Radoslav Spassov.

Décors : Guéorgui Todorov.

Musique : Bojidar Petkov.

Production : Film Bulgaria.

35 mm / couleurs / 1 h 30/ 1979.

Interprétation : llya Dobrev (Dobrin lliev), Tania
Chakhova (Maya), Margarita Pekhlivanova
(tante Nassia), Jana Mirtcheva (Katia).

SCENARIO

L’échange est inspiré de « Trois rencontres »
et « Notes en vrac », deux ceuvres littéraires
d’lvajlo Pétrov. Dobrin lliev, écrivain connu,
est invité dans une petite ville de province, ouil
avait séjourné jadis, & assister 8 un concours
littéraire d’écoliers. Au cours d'une rencontre
avec les éleves Dobrin est pris & parti par
Maya, une jeune fille assez étrange qui écrit
des poésies, récite des vers... et s’intéresse au
passé de |'écrivain. Elle est persuadée qu'il est
son pére. Une série « d’échanges » va s'ins-
taurer entre les deux personnages, ou Maya va
chercher a apprendre la vérité.

AUNE POUR AUNE
(Méra spored méra)

Mise en scéne : Georgi Djulgerov

Scénario : Georgi Djulgerov et Roussi Tchanev.
Images : Radoslav Spassov.

Décors : Georgi Todorov.

Musique : Bojidar Petkov.

Production : Film Bulgaria.

35 mm / couleurs / 1981.

Interprétation : Roussi Tchanev (Tanasse),
Stéphane Mavrodieu (Christo Tchernopéev),
Grigor Vatchkov (Postol), Tsvetana Manéva
(Tacha), Roumena Trifonova (Tailka), Dimitre
Bouynozov (Gotze Deltchev), Katia lvanova.

30

LE SUJET

« Aune pour aune » est un film historique
dédié au 1 300¢ anniversaire de la fondation
de I'Etat bulgare. Les auteurs, sur la base de
faits rigoureusement historiques (le film s'ins-
pire du livre de Svoboda Batchvarova « Re-
quiem pour la Saint-Elie ») qu'ils agencent sur
un plan métaphorique, relatent la destinée d'un
insurgé nommé Thanasse qui, avec tant d’au-
tres prend part aux luttes de libération des Bul-
gares de Macédoine contre la domination otto-
mane, au début de notre siécle. Sa haute cons-
cience patriotique embrasse non seulement les
idées de libération nationale, mais aussi celles
d’une coopération fraternelle entre les peuples
balkaniques. Cet obscur militant de base est
profondément frappé par ses rencontres avec
les chefs légendaires du mouvement révolu-
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tionnaire macédonien : Gotsé Deltchev, Yané
Sandanski, Christo Tchernopéev, etc... Mais il
se lance dans la lutte moins par conviction pro-
fonde que par intuition. Et son drame com-
mence lorsque I’euphorie initiale s’estompe et
fait place a la réflexion lucide. Incapable de jus-
tifier par la raison sa participation active a
cette lutte sacrée, de comprendre les objectifs
et les forces motrices de celle-ci, il sent sa
résolution fléchir et se retire peu a peu de
'action. Mais sa conscience reste, qui |’acca-
ble de remords...

Ce film n’est pas une épopée historique au
sens propre du terme : les grands événements
qui agitent les masses populaires ne sont que
le fond sur lequel évolue le drame intime du
héros.

Aune pour aune




4. LE MONDE TEL QU’IL EST

FRANCE
CLEMENTINE TANGO

Mise en scéne : Caroline Roboh

Scénario : Caroline Roboh.

Images : Mario Barroso.

Son : Gérard Lecas, Pierre Escoffier.
Chorégraphie : Michel Renault, Caroline Roboh.
Production : Créations Productions.

35 mm / couleurs / 1 h 40/ 1981.

Interprétation : Claire Pascal, Frangois Helvey,
Arturo Brachetti, Joséphine Larsen, Caroline
Roboh, Ronald Fuhrer, Michel Renault.

SCENARIO

Charles, un jeune étudiant de bonne famille, vit
seul a Paris avec une sceur possessive et
hystérique. Il part a la recherche d’une
ancienne maitresse de son pere. Il découvre
alors le monde attirant et déroutant d’un caba-
ret a Pigalle, ou vit, Clémentine, une adoles-
cente étrangement préservée, dont il tombe
amoureux fou.

Cette adolescente se révélant étre sa demi-
sceur, Charles, dans la crainte de commettre
un inceste, succombe finalement aux séduc-
tions ambigues et complices d’un magicien et
d’une danseuse machiavéliques de ce cabaret
vénéneux.

GRECE
ROSA POUR SAUVER LE REVE

Mise en scéne : Christoforo Christofis

Scénario : Christoforo Christofis.
Images : Andréas Bellis.

Musique : Helene Karaindrou.
Montage : Georges Triantafillou.
Production : Creativity Films Hellas.
35 mm / couleurs / 1 h 50/ 1981.

Interprétation : Andrzej Seweryn (Klaus Offen-
bach), Eva Kotamanidou (Kyveli), Daniel OI-
brychski (Andrej Kominowski), Aleka Paizi (la
dame de la pension), Georges Moschidis (le
bibliothécaire), Aliki Georguli (Pasionaria).

Présenté au Festival de Cannes - 1982.
LE SUJET

Il s’inspire d’un fait réel survenu dans les
années 70, 3 I'époque de la dictature en
Grece. Il était d'usage alors que la Junte arréte
certaines personnalités, afin qu’elles témoi-
gnent au Conseil de I'Europe & Strasbourg que
les droits de I'homme n’avaient pas été
bafoués. Le film commence avec la scéne
d’arrestation d’un professeur au Centre Natio-
nal de Recherches Scientifiques & Athénes.
Kyveli, I’épouse du professeur part 2 la recher-
che de Klaus Offenbach, ancien éléve de son
mari, connu pour ses activités antidictatoriales
en Europe. Le film se déroule ensuite a Trieste
dans une pension étrange, qui avait accueilli
jadis Rosa Luxembourg.

Tous les personnages sont a I'affat d'un réve :
celui d'une révolution qui n'aura jamais lieu.

L'AUTEUR

Né en 1953 a Alexandrie, de parents grecs. De
1959 3 1969, réside a Athenes. Se rend a

Paris en 1969, ou il suit des cours en Sor-
bonne.

En 1973, publie un recueil de poémes. « Cris-
tallisations » illustré par Aletto Fassianos. En
1977, achéve un essai sur « Aristophane et le
mouvement humain » et décide alors de se
consacrer au cinéma. Travaille avec Despo
Marolakou et Andréas Bellis. Tourne en 1978-
79, « Errance » son premier long métrage (Prix
du Festival de Thessalonique - 1979). La
méme année, est assistant de Gian Carlo
Menotti au Festival de Spoléte. En 1981,
second long métrage : « Rosa pour sauver le
réve »,

HONGRIE

VIES GACHEES
(Kettévalt Mennyezet)

Mise en scéne : Pal Gabor

Scénario : Endre Vészi.

Images : Miklés Jancso Jr.

Musique : Gyoérgy Selmeczi.

Production : Mafilm Budapest.
Distribution : Hungarofilm.

35 mm / eastmancolor / 1 h 42/ 1981.

Interprétation : Juli Basti, Jan Nowicki, Edit
Abraham, Emese Simorjay, Peter Abel Jr, Eva
Almési, Eva Szabé.

SCENARIO

L'action se situe en 1953, aprés la mort de
Staline. Une fileuse Julia Kakab, se rend au
cours d’une tournée « de propagande a domi-
cile », chez les Széll. Le chef de famille est
absent, seuls restent deux adolescents et un
étrange petit gargon. Elle décide de s'installer
dans ce nouveau foyer. Elle s’éprend du chef
de famille. Ce dernier est exilé en province, et
rencontre une autre jeune femme. Julia quitte
la maison. Julia a le cceur malade, il lui faudrait
subir une intervention chirurgicale. Mais rien
ne pourra la sauver.

L’'AUTEUR

Né a Budapest en 1932. Aprés sa licence de
lettres, enseigne pendant plusieurs années, et

se consacre a des études cinématographiques.
En 1961, obtient son dipléme de metteur en
scene. |l est engagé aux Studios Mafilm ou il
travaille en tant qu’assistant-réalisateur, avec
notamment Zoltan Fabri, Marta Meszaros, Fe-
renc Rosa. Membre fondateur du Studio Bela
Balasz. Depuis 1970, est professeur a I’'Aca-
démie d’Art Dramatique et Cinématographique
de Budapest.

Filmographie : plusieurs courts-métrages et
documentaires. Longs métrages 1968

- « Territoire Interdit » (Tiltott Terllet) / 1971 -
« Horizon » (Horizont) / 1972 - « Voyage avec
Jacques (Utazas Jakabbal) / 1975 - « Epidé-
mie » (Jarvany) / 1978 - « L’éducation de
Vera » (Angi Vera).

INDE

LE PIEGE A RATS
(Elippathayam)

Mise en sceéne : Adoor Gopalakrishnan

Scénario : Adoor Gopalakrishnan.
Images : Rami Varma.

Musique : M.B. Srinivasan.
Montage : M. Mani.

Production : Ravi General Pictures.
35 mm / couleurs / 2 h 01 / 1981.
Tourné en langue malayalam.

Interprétation Karamana (Unni), Sarada
(Rajamma), Jalaja (Sridevi), Rajam K. Nair
(Janamma), Soman (administrateur des biens),
John Samuel (fils de Soman), B.K. Nair
(marieur), Joycee (femme de basse caste),
Thampi (voisine).

Présenté au Festival de Cannes (« Un Certain
Regard ») - 1982.

SCENARIO

Dans un village isolé du Kerala (Sud de I'Inde),
un homme Unni vit entouré de ses sceurs selon
un style et un rythme de vie complétement
archaiques. Il est le représentant d’un ordre




social dépassé. Ne travaillant pas, il exige de
ses sceurs une servitude totale. Mais le monde
a changé autour de lui, et méme dans ce village
reculé, la mentalité des gens, des femmes en
particulier a évolué. Tout a sa léthargie et a sa
totale insensibilité, Unni, devient un laissé pour
compte d’une société qui change. Compléte-
ment isolé, Unni sombrera lentement dans la
paranoia.

L'AUTEUR

Né en 1941 au Kerala, a d'abord écrit, joué et
mis en scéne plusieurs piéces de théatre. Puis
aprés son dipldme de I'Institut du Film de
Poona en 1965, crée une coopérative de
cinéma au Kerala, réalise plusieurs courts
métrages. Trois longs métrages a ce jour :
« Son propre choix » (1972), « Ascension »
(1977 - présenté au Festival de La Rochelle -
1979) et « Le Piége a rats ».

DELIVRANCE
(Sadgati)

Mise en scéne : Satyajit Ray

Scénario : Satyaijit Ray d’aprés une histoire de
Munshi Premchand.

Images : Soumendou Ray.

Musique : Satyaijit Ray.

Montage : Dulal Dutt.

Production : Doordarshan New-Delhi.

35 mm / couleurs / 50 mn / 1981.

Tourné en langue hindi.

Interprétation : Om Puri (Dukhi I'intouchable),
Smita Patil (la femme de Dukhi), Mohan
Agashe (Ghasiram, le brahmane), Gita Sid-
darth (I'épouse de Ghasiram).

SCENARIO

Dukhi, I'intouchable vient voir Ghasiram ; le
brahmane. |l vient lui demander de choisir une
date faste pour le mariage de sa fille. Le brah-
mane accepte. Il envoie Dukhi couper du bois.
Ce dernier, affaibli par de récentes poussées
de figvre, meurt. Cet événement va provoquer
une véritable crise. En effet, le cadavre se
trouve sur la route que les brahmanes emprun-
tent pour aller au puits. Mais le cadavre ne
peut étre approché, car il est un intouchable...

L'AUTEUR

Né a Calcutta en 1921. Fils de I'écrivain, pein-
tre et photographe Sukumar Ray. Se pas-
sionne tout d’abord pour les arts graphiques et
illustre plusieurs livres. En 1947, fonde avec
Chidananda Das Gupta la firme Calcutta Film
mais ce n'est qu'en 1950-1951 que son
option pour le monde du cinéma est définitive,
notamment aprés sa rencontre avec Jean
Renoir qui vient de tourner en Inde « Le
fleuve ». La trilogie que Ray tourne de 1952 &
1958 : « La complainte du sentier » (Pather
Panchali - 1952-1955), « Aparajito » (1956),
le « Monde d’Apu » (Apur Sansar - 1958) le
rend célébre dans le monde entier. Viennent
ensuite : « Paras Pathar » (1957), « Le salon
de musique » (Jalsaghar - 1958), « La Dé-
esse » (Devi - 1960), « Rabindranath Tagore »
(1961), « Trois sceurs » (Teen Kanya - 1961),
« Kanchenjangha » (1962), « Abhijan »
(1962), « La Grande Cité » (Mahanagar -
1963), « Charulata » (1964), « Kapurush o
Mahapurush (1965), « Le héros » (Nayak -
1966), « La Ménagerie » (Chiriakhana
-1967), « Les Aventures de Goopy et Bagha »
(Goupi Gyne, Bagha Gyne - 1968), « Des jours
et des nuits dans la forét » (Aranyer din Ratri
-1970), « The Adversary » (Pratidwandi -
1971), « Company Limited » (Seemabaddha -
1972), « Tonnerre lointain » (Ashani Sanktet -
1973), « La forteresse d’or » (Sonar Kella -
1975), « The Middleman » (Jana Arany -
1976), « Les joueurs d’échecs » (Shatranji Ka
Kilhari - 1976-77), « Le Dieu Eléphant » (Joi
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Baba Feluma - 1978), « Le Royaume des dia-
mants » (Hirok Rajar Deshe - 1980), « Pikoo »
(pour la télévision), « Délivrance » - 1981.

Satyajit Ray a composé la musique de la plu-
part de ses films.

ITALIE

AIDE MOI A REVER
(Aiutami a sognare)

Mise en scéne : Pupi Avati

Scénario : Pupi Avati.

Images : Franco Delli Colli.

Musique : Riz Ortolani.

Montage : Amedeo Salfa.

Production : Gianni Minervini et Antonio Avati
pour RAI et A.M.A. Films.

35 mm / couleurs / 1 h 50/ 1981.

Interprétation : Mariangela Melato, Anthony
Franciosa, Orazio Orlando, Paola Pitagora,
Alexandra Stewart, Jean-Pierre Léaud, Franca
Tamantini.

SCENARIO

L’'action se situe en Emilie en 1943. Un
camion descend le long d’une route de campa-
gne. Au milieu du chargement, se trouvent
Francesca, 35 ans, et ses trois filles, Céleste,
Stella et Mimma. Elles s’installent a la campa-
gne. Le calme de la soirée est rompu par le
bruit d'un avion de reconnaissance américain.
L’avion en panne fait un atterrissage forcé.
Ray, le pilote a cinquante ans, et ne ressemble
en rien a ce que Francesca imaginait. Elle lui
offre I'hospitalité, lui propose de le cacher. Ray
devient petit 3 petit un membre du village.
L’hiver arrive. Francisca aménage une grange
pour Ray. Apres quelques jours de travail avec
Léo (le fils de Francesca), Ray parvient a
remettre en état le moteur de I’avion. L'amour
nait entre Ray et Francesca. Noél arrive. Ray
doit repartir au front.

L’AUTEUR

Né a Bologne en 1938. Avec son frére Anto-
nio, produit, écrit et dirige I'un des premiers
films « régionaux » italiens « Balsamus
J'uomo di Satana » (1968), comédie grotes-
que et féérique. Aprés des farces grincantes
« La mazurka dal barone della santa e del fico
fiorone » (1974), « Bordella » (1975), il
tourne deux ceuvres fantastiques inspirées par

des légendes du Po : « La casa dalle finestre
che ridono » (1976) et « Le strelle nel fosso »
(1978) ainsi qu’un « grotesque » basé sur le
théme de la mort et de |'assassinat : « Tutti
defunti... tranne i morti » (1977). Ses pre-
miers succés populaires sont das a deux feuil-
letons autobiographiques et ironiques pour la
TV : « Jazz Band » (1978), « Cinemall! »
(1979). « Aidez-moi & réver » est réalisé en
double version, pour le cinéma et la T.V.

MARIA ZEF

Mise en scéne : Vittorio Cottafavi

Scénario : Siro Angeli et Vittorio Cottafavi.
Images : Naudo Forni.

Décors : Carlo Leva.

Montage : Paolo Mercadini.

Production : RAI / Radio Télévision Iltalienne
(Station régionale du Frioul - Vénétie).

16 mm / couleurs / 2 épisodes d'1 h/ 1981.

Interprétation : Renata Chiappino (Mariute),
Neda Meneghesso (la meére Catine), Anna Bel-
lina (Rosute), Siro Angeli (Barbe Zef), Maurizio
Scarsini (Pieri), Odilla Ferigo (la vieille guéris-
seuse), chien perdu dans un chenil (Petoti).

LE SUJET

L’action se déroule au début du siécle alors que
le Frioul n’est relié a I'ltalie que par le chemin
de fer. La vie est extrémement archaique. Le
pére est mort en Amérique, ou il avait émigré.
La meére épuisée est emportée par un mal
mystérieux. Son « épuisement » est d0 a ses
nombreuses maternités autant qu’a son rude
travail. Ses deux filles Mariute (15 ans) et
Rosute (9 ans) sont recueillies par Barbe Zef,
I'oncle paternel. Une nuit, ce dernier abuse de
Mariute. Elle apprendra de la vieille guérisseuse
que sa propre mere Catine, a souvent subi le
méme sort. Le film s’est inspiré d'un roman
« Maria Zef » de Paolo Drigo paru en 1936 a
Milan.

L'AUTEUR

Né a Modeéne en 1914. Entre au Centro Speri-
mentale de Rome en 1935, ou il travaille
comme co-scénariste et assistant. En 1950,
réalise son premier film : « La Fiamma » puis
verse dans le « peplum » et les mélodrames
historiques.

Apres I'échec de I'un de ses meilleurs films
« Les cent cavaliers » (1964), Vittorio Cotta-
favi se consacre presqu’exclusivement a la
Télévision (« La folie Almayer » - 1972).

Filmographie : «/ nostri Sogni » (1943) /
« Fantémes sous la mer » (de F. de Robertis ;
Cottafavi dirigeant la deuxiéme équipe - 1947)
| « Lo Sconosciuto di San Marino » (en co-
réalisation avec Michael Waszinsky - 1948) /
« La fiamma che non si spegne » (1949) /
« Una donna ha ucciso » (1951) / « Milady et
les mousquetaires » (1952) | « Le Bourreau de
Venise » (1952) | « Le Prince au masque
rouge » (1953) / « Fille d’amour » (Traviata-
53 - 1953) / « In amore si pecca a due »
(1953) / « Repris de justice » (1954) |/
« L'Affranchi » (1954) | « Femmes libres »
(1954) / « Fiesta brava » (inachevé - 1956) /
« La révolte des gladiateurs » (1958) / « Les
Légions de Cléopétre » (1959) | « Messaline »
(1959) / « Les Vierges de Rome » (en co-
réalisation avec R. Pottier et C.L. Bragaglia qui
signe seul - 1960) / « La Vengeance d’Her-
cule » (1960) |/ « Hercule & la conquéte de
I’Atlantide » (1961) / « Les Cent Cavaliers »
(1964), « Uomini e belve » (1976) | « Maria
Zef » (1981).



JAPON

L’ADIEU A LA TERRE
(Saraba Itoshiki Daichi)

Mise en scéne : Mitsuo Yanagimachi

Scénario : Mitsuo Yanagimachi.

Images : Masaki Tamura.

Musique : Toshiaki Yokota.

Montage : Sachiko Yamaji.

Production : Mitsuo Yanagimachi, Tetsuya
Ikeda, Michihiko lkeda.

Production : Gunro.

35 mm / Fujicolor / 2 h 10/ 1982.

Interprétation : Jimpachi Nezu (Yukio Yama-
zawa), Kumiko Akiyoshi (Junko), Jiro Yabuki
(Akihiko, le frére de Yukio), Miyako Yamaguchi
(Fumie, la femme de Yukio), Sumiko Hidaka
(Ine, la mere de Yukio), Keen Okumura (Koi-
chiro, le pére de Yukio), Sumie Sasaki (la mere
de Junko), Keizo Kanie (camionneur), Aoi
Nakajima (femme du camionneur).

Présenté au Festival de Berlin - 1982.

SCENARIO

Yukio Yamazawa est le fils ainé d’une famille
de cultivateurs, vivant a Kashima, une région
industrialisée depuis peu, et détruite par la
technologie moderne. |l est le soutien de fa-
mille et exerce la profession de camionneur.
Jaloux de son frére Akihiko, qui vit & Tokyo,
Yukio est agressif. Il fait souffrir Fumie, sa
jeune épouse, enceinte, qui décide de retour-
ner vivre chez ses parents. Yukio échoue
complétement dans ses affaires et se tourne
vers la drogue. Akihiko revient & Tokyo pour
reprendre les affaires de Yukio - qui deviennent
florissantes -. Le fossé se creuse davantage
entre les deux fréres et Yukio se laisse aller.

L'AUTEUR

Né en 1944, Etudes de droit. Travaille pendant
de nombreuses années, comme assistant sur
des films documentaires. En 1976, fonde sa
maison de production. Réalise son premier film
« God speed you ! Black emperor » (en 16
mm) distribué par une des plus grandes compa-
gnies, la TOEI (fait exceptionnel pour un film
produit par un indépendant). Son second film
« A nineteen year old’s plan » est sélectionné
a Cannes en 1980. « L’Adieu a la terre » est
son troisiéme film.

mere. Les parents de Nobuo invitent Kiichi et
sa sceur, mais ils interdisent a Nobuo d’aller sur
le bateau de Kiichi la nuit. Arrivé par hasard sur
ce bateau, Nobuo découvre la mére de Kiichi
en compagnie d'un homme. Cette femme est
en réalité une prostituée et le bateau une mai-
son de tolérance. La mere de Kiichi apercoit
Nobuo, et le lendemain, le bateau n’est plus la.
Nobuo part a la recherche de son ami, en vain.

L'AUTEUR

Né en 1945, est d’abord assistant réalisateur
et travaille avec Masahiro Shinoda (sur « Dou-
ble Suicide » et « Himiko ») et avec Kiriro
Urayama (sur « The gate of Youth »). « La
riviére de boue » est le premier film de Kohei
Oguiri. Il rejoint un genre précis du cinéma japo-
nais : le shomin-geki (film traitant du petit peu-
ple, de la vie quotidienne), ol ont excellé :
Naruse, Gosho, Ozu.

LA RIVIERE DE BOUE
(Doro No Kawa)

Mise en scéne : Kohei Oguri

Scénario : Takako Shigemori d’aprés un sujet
de Teru Miyamoto.

Images : Shohei Ando.

Musique : Kuroudo Méri.

Montage : Nobuo Ogawa.

Production : Kimura Productions.

35 mm / noir et blanc / 1 h 45 / 1981.

Interprétation : Nobutaka Asahara (Nobuo),
Takahiro Tamura (le pére de Nobuo, Shinpei),
Yumiko Fujita (la mére de Nobuo), Minoru
Sakurai (Kiichi), Makiko Shibata (Ginko),
Mariko Kaga (la mere de Ginko), Gannosuke
Ashiya, Reiko Hatsune, Keizé Kanie (le poli-
cier), Yoshitaka Nishiyama, Taiji Tonoyama,
Masako Yagi (la premiére épouse de Shinpei).

Présenté au Festival de Moscou - 1981.
SCENARIO

L’action se situe en 1956, onze ans aprés la
guerre, dans un Japon encore pauvre. Shinpei
et sa deuxiéme femme tiennent un petit res-
taurant prés de la riviere. Nobuo, le fils de Shin-
Pei rencontre un jour un ami de son age : Kiichi.
Ce dernier et sa sceur vivent sur un bateau
amarré sur la « riviere de boue » avec leur

PORTUGAL
L'ILE DES AMOURS

Mise en scéne : Paulo Rocha

Scénario : Paulo Rocha.

Images : Acacio de Almeida, Elso Roque, Kozo
Okasaki.

Musique : Paulo Brandao.

Montage : Yoshio Sugano.

Production : Suma-Filmes.

Distribution : MK2 Diffusion.

35 mm / couleurs / 2 h 45/ 1982.

Interprétation . Luis Miguel Cintra (Wenceslau
de Moraes), Clara Joana (Isabel, Vénus), Zita
Duarte (Francisca), Jorge Silva Melo (le pein-
tre), Paulo Rocha (Camilo Pessanha), Yoshiko
Mita (O-Yoné), Atsuko Murakumo (Ko-Haru),
Jun Toyokawa (Asataro), Erl Tenni (Atchan),
Lai Wang (la « Maman » chinoise).

Présenté au Festival de Cannes - 1982.

LE SUJET

Le film retrace I'époque, |'ceuvre, les amours,
la vie et la mort de Wenceslau de Moraes,
grand écrivain portugais, fasciné par le Japon,
né a Lisbonne en 1854, mort dans le Sud du
Japon, a Tokushima en 1929. Le titre « L’ile
des amours » évoque un chapitre du célébre
poéme épique « Os Lusiadas », de Luiz de
Camoés, le plus grand poéte portugais (16¢
siécle). Dans ce chapitre, Vasco de Gama,
aprés avoir découvert le chemin pour |'Orient,
conduit par Vénus, arrive a |'lle des Amours,
ou la déesse lui fait découvrir les secrets du

passé et de |'avenir, la structure de I'univers, la
sagesse et |'amour. Une légende encore trés
vivace au Portugal.

L'AUTEUR

Né a Porto en 1935. Etudes de droit a Lis-
bonne et dipléme de réalisateur a Paris (IDHEC
1959/61). En 1962, est assistant-stagiaire de
Jean Renoir pour « Le caporal épinglé » et de
Manuel de Oliveira pour « Acte de printemps »
et « A caga ». En 1964, réalise « Les vertes
années » (Os Verdes Anos) primé aux Festi-
vals de Locarno et d’Acapulco. « Changer de
vie » (Mudar de vida) est primé a Venise en
1966. Viennent ensuite : « L’Auberge des
Plaies » (A pousada das chagas) court-
métrage (1971), et « L’lle des Amours ». En
1973-74, est promu directeur du Centre Por-
tugais du Cinéma, et est depuis 1975, attaché
culturel a I’Ambassade du Portugal a Tokyo.

R.F.A. / ROUMANIE
N‘AIE PAS PEUR JACOB

Mise en scéne : Radu Gabrea

Scénario : Radu Gabrea, Meir Dohnal, Frieder
Schuller.

Images : Igor Luther.

Production Rudolf Kalmowicz and Radu
Gabrea.

Distribution : Galla Film.

35 mm / couleurs / 1 h 30/ 1981.

Interprétation : André Heller, Aviva Gaire.

LE SUJET

Au début du siécle, peu avant Paques : Lejba
Sibal et son épouse Sura qui est enceinte, tien-
nent une taverne, dans un petit village. Ils sont
juifs. Bien qu’ils soient loin des progroms de
Galicie et de Russie, ils vivent dans I’angoisse.
« N’aie pas peur Jacob » dépeint la transfor-
mation du héros, qui devient un homme coura-
geux et déterminé, affrontant la vie avec force
dans un climat d’antisémitisme international.

L'AUTEUR
Né en 1937 a Bucarest. Ecole du Génie Civil et
Ecole du Cinéma a Bucarest.

Réalise en 1971 « Trop petit pour une si
grande guerre » et deux feuilletons pour la télé-
vision roumaine / 1973 « Au-dela des
sables ».
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TURQUIE

ADAK
(Le Sacrifice)

Mise en scéne : Atif Yilmaz

Scénario : Basar Sabuncu.

Images : lzzet Akay.

Musique : Yalgin Tura.

Montage : Ozdemir Aritan.

Production : Yesilcam Filmcilik, (Atif Yilmaz).
Distribution : Focusfilm.

35 mm / couleurs / 1 h 22/ 1978.

Interprétation Tarik Akan, Necla Nazir,
Yaman Okay, Erol Keskin, Celile Toyon, Cetin
Ipekkaya, Deniz Tarkali, Tuncer Necmioglu,
Murat Tok, Gékhan Mete, Hasmet Zeybek.

LE SUJET

« Adak » est inspiré d’un fait réel, situé dans
les années 60, dans un petit village nommé
Kargin. Le héros du film, Mumin, voudrait
épouser Giilbahar, mais sa pauvreté I'empéche
d'étre accepté par la famille de cette derniére.
lls s’enfuient tous deux et se marient. Leurs
conditions de vie deviennent encore plus diffi-
ciles aprés la naissance de leur fils. La séche-
resse accable le village, les chefs religieux y
voient « la punition de Dieu ». Mimin finit par
penser qu’il est la cause de tous ces malheu-
res. Sous l'influence du sacrifice biblique
d’'Abraham, il décide de sacrifier son bébé.
D’abord condamné a mort, sa peine est chan-
gée en détention a perpétuité...

L'AUTEUR

Né a Mersin (Turquie) en 1926. Etudes de
droit. Fonde avec ses amis une école de pein-
ture. Parallélement, écrit des critiques de films,
et devient assistant-réalisateur avant de réali-
ser ses propres films pour sa compagnie de
production (Yesilgam Filmcilik) : « Le sacri-
fice » (Adak) - 1978 / « L’ouvrier chanceux »
(Tahili Amele) - 1980 / « L’écharpe rouge »
(Selviboylum) - 1981.

QU’'ON TUE LE SERPENT
(Y ilani oldurseler)

Mise en scéne : Turkan Soray

Scénario :
Ozgewtirk. |
Images : Gunes Karabuda, Muzaffer Turan.
Musique : Zulfa Livaneli.

Production : Abdurrahman Keskiner.

35 mm / couleurs / 1 h 27 / 1982.

Interprétation : Tirkan Soray, Talat Bulut,
Mahmut Cevher, Aliye Rona, Yaman Okay,
Erol Demirdz, Hiseyin Peyda, Velars Sezer.

Yasar Kemal, Arif Keskiner, Isil

LE SUJET
Dans un village turc soumis aux anciennes tra-

ditions, une jeune femme est courtisée par un,

soupirant, qui une nuit vient tuer I’époux de
celle-ci. Restée seule avec son fils, un adoles-
cent de 12 ans, la jeune veuve est en butte a
I'hostilité du village, qui estime qu’elle est cou-
pable du meurtre de son mari. L’'assassin est
retrouvé et tué, mais la vengeance ne saurait
s'arréter |2 et on exerce toutes sortes de pres-
sion pour que le jeune gargon soit I'instrument
de cette vengeance.

L'AUTEUR

Tirkan Soray est une actrice turque, qui fut
Iinterpréte principale du film « Hazal » d’Ali
Ozgentiirk (présenté au Festival de La Rochelle
- 1980).
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UNE NUIT TROP COURTE

Mise en scéne : Mihail Belikov

Scénario : Mihail Belikov, Vladimir Mensov.
Images : Vasilij Truskovskij.

Production : Dovzhenko Film Studio.

35 mm /couleurs/ 1 h 18/ 1981.

Interprétation : Edick Sobolev, Serioza Kani-
3ev, Lena Sereda, Tanija Kaplun, Natalija Men-
Sova, Silvestrova.

LE SUJET

« Bien qu'il n'y ait pas de scénes de batailles
sur I’écran, ce film parle de la guerre ; des lour-
des pertes, bien que I’'on n'y voie pas de sol-
dats morts, de la mémoire capable d’enregis-
trer des choses qu'il voudrait mieux oublier »
dit Mthail Belikov.

L’'action se situe entre 1940 et 1950. Elle
relate I’enfance et I’adolescence d’lvan Golu-
benko, qui a perdu ses parents pendant la
guerre : ses rencontres, son premier amour,
ses expériences. Le film est le reflet de |la géné-
ration des années 40.

YOUGOSLAVIE

AU REVOIR
ET A LA PROCHAINE GUERRE

(Nasvidenje V. Naslednji vojni)

Mise en scéne : Zivojin Pavlovi¢

Scénario : Zivojin Pavlovié d’aprés le roman de
Vitomila Zupana.

Décors : Mirko Lipuzic.

Musique : Bojan Adamic.

Montage : Olga Skrigin.

Production : Viba Film, Ljublana.

Distribution : Vesna Film.

35 mm / couleurs / 1 h 53/ 1981.

Interprétation : Metod Pevec, Hans Christian
Blech, Boris Juh, Milan Puzi¢, Tanja Poberznik,
Ivo Ban, Jozica Avbelj, Janez Starina, Barbara
Levstik, Zvone Hribar, Joze Hrovat.

Présenté au Festival de Cannes (« Un Certain
Regard ») -1982.

LE SUJET

En Espagne, lors d’une corrida, sur la scéne de
la mort rituelle, se revoient deux ennemis
d’antan : le maquisard Slovene et le soldat alle-
mand ayant lutté dans les unités des occu-
pants en Yougoslavie. Au cceur de cette Espa-
gne touristique, se rouvre la blessure dont ils
n‘ont jamais guéri: la guerre. lls évoquent
avec leurs désillusions, leur subjectivité, ce
passé si proche.

L'AUTEUR

Né en 1933 a Sabac en Serbie. Obtient un
dipléme d’'art plastique et d’art graphique a
Belgrade en 1959, puis passe a la réalisation
cinématographique : « Les gouttes, /’eau et les
guerriers » - 1962 | « La ville » - 1963 /
« L’ennemi » - 1965 | « Le retour » - 1966 /
« Le réveil des rats » - 1967 | « Quand je
serais mort et livide » - 1968 /| « Embuscade »
- 1969 / « Les épis rouges » - 1971 / « Le vol
de I'oiseau mort » - 1973 | « La chanson »

(T.V.) - 1976 / « La bataille » - 1977 | « Au_

revoir et a la prochaine guerre » - 1981.

LA COURONNE DE PETRIA
(Petrijin Venac)

Mise en scéne : Srdan Karanovi¢

Scénario : Srdan Karanovi¢.
Images : Tomislav Pinter.

Musique : Zoran Simjanovi¢.
Montage : Branka Ceperac.
Production : Centar Film (Belgrade).
35 mm / couleurs / 1980.

Interprétation : Mirjana Karanovi¢ (Petrija),
Dragan Maksimovi¢ (Misa), Marco Nikoli¢ (Do-
brivoje), Pavle Vuisi¢ (Ljubisa), Yeljko Mandié
(Kamence), Oliveira Markovi¢ (Viajna Ana),
Ljiljana Krsti¢ (Vela Bugarka).

LE SUJET

L’action se situe dans une petite ville miniére
de Serbie, pendant une période couvrant
I'avant, pendant et |'aprés-guerre. « La cou-
ronne de Pétria », est |'histoire d’une paysanne
illettrée et de sa vie avec les trois hommes
qu’elle a aimés. Sa vie partagée entre la réalité
et le réve, une vie pleine de souffrances, de
solitude, de déceptions se transforme en un
symbole indestructible de la victoire de
I'homme.

L'AUTEUR

Né a Belgrade en 1945. Obtient son diplome
de réalisateur en 1970 a Prague.

Auteur de nombreuses émissions pour la télé-
vision (Belgrade), il réalise deux longs métra-
ges : « Le jeu social » présenté a la Quinzaine
des Réalisateurs a Cannes (1973), et « L ‘odeur
de fleurs des champs », Prix Fipresci a Cannes
(1978). « La couronne de Pétria » est son troi-
sieéme film.

derniere minute...

LE MOULIN DE
LEVINE
(R.D.A.)

mise en scene : Horst Seeman
(1980)




5. CARTE BLANCHE A

LA REVUE « POSITIF »

Fondée en 1952 a Lyon par Bernard Char-
dére et un groupe de ses amis hypokhagneux,
« Positif » se situe dans ce mouvement cinéphi-
lique et culturel qui se développe alors. Il
existe de nombreuses revues de cinéma. Les
« Cahiers » sont nés peu avant, ont repris la
tradition vénérable de I’ancienne « Revue du
Cinéma » ; « L’Age du Cinéma » est d’inspira-
tion surréaliste ; il y a aussi le « Raccords » de
Gilles Jacob, « Séquences » de Tailleur, Pérez,
Seguin... Va naitre bientét « Cinéma 53 ». Les
écrivains qui font autorité sont André Bazin,
Georges Sadoul. Chaque semaine sort un inté-
ressant hebdo proche du P.C., « PEcran Fran-
cais ».

Ce milieu va évoluer assez vite. Outre la
concentration parisienne (« Positif » va bientét
quitter Lyon pour Paris), on verra un renfor-
cement des revues liées a une fédération de
ciné-clubs (apparition d’« Image et Son », de
« Jeune Cinéma »), et une relative politisation
(les « Cahiers » sont animés par les futurs
cinéastes de la Nouvelle Vague, qui écrivent
aussi dans « Arts », et sont classés a droite ;
« Positif » est plutét vue comme a gauche).

De nouvelles revues apparaissent, disparais-
sent : « Miroir du Cinéma », « La Méthode »,
« Art sept »...

L’histoire plus récente est mieux dans les
mémoires. Pour sa part, « Positif » a vécu les
événements des trente ans de sa vie autant
pour leur impact propre que pour leur
influence cinématographique. Lutte contre la
censure, guerre d’Algérie, montée du tiers
monde, mai 68, luttes diverses et évolutions
culturelles en France et dans le monde...
impliquent nos rédacteurs, trouvent un écho
dans nos pages.

Nos rédacteurs : la conception qu’a « Positif »
du travail d’équipe, c’est sans doute ce qui
reste le plus vivace depuis Porigine. Mélange
de professionnali et d’a isme, coop-
tations et amitiés, un certain ton cecuménique
de gauche qui nous a fait reprocher notre
« laxisme », tout cela a servi a sauvegarder le
plaisir d’cuvrer en commun, certes, mais
aussi nous a peut-étre évité les virages a 180
degrés, les dogmatismes successifs et contra-
dictoires de tel ou tel de nos collégues.

Sur le plan strict de la critique de cinéma,
«Positif » a toujours eu I’ambition de faire
connaitre et aimer le cinéma, aussi bien celui
qu’on appelle « commercial » parce qu’il s’a-
dresse a un vaste public, que celui qui nait,
qui émerge, entre les mains de créateurs
inconnus, provenant de pays pauvres ou igno-
rés. Quand nous regardons la liste des films
que nous pouvons légitimement prétendre avoir
aidé a « sortir », a trouver leur public, nous
estimons que nous avons fait notre boulot. Et
aussi bien quand nous avons fait connaitre
Brocka, Med Hondo, Angelopoulos, Catherine
Binet, Pintili¢, que lorsque nous avons sou-
tenu la diffusion de la comédie italienne, ou
que nous prénions, parmi les outsiders améri-
cains, un nommé Coppola, pour son trés beau
«Les gens de la pluie ».

Oui, finalement, on a eu bien raison de faire
« Positif ».

FELLI

U010
‘

[Froacy,,

ELIA KAZAN, OUTSIDER
(France)

Réalisation : Annie Tresgot

Interview : Michel Ciment.

Images : Michel Brault.

Montage : Francois Ceppi.

Production et distribution : Argos Film (Anatole
Dauman).

35 mm / eastmancolor / 56 mn / 1982.

Avec Elia Kazan, Robert de Niro, Tommy Bull
(ancien docker), Eileen Shanahan (secrétaire
d’Elia Kazan) et Mike Kazan (son petit-fils).

Présenté au Festival de Cannes (« Un Certain
Regard ») - 1982.

LE SUJET

Film-portrait d’Elia Kazan. Ce dernier évoque
ses débuts d’acteur & Hollywood. Comédien,
fondateur de |'Actor’'s Studio, metteur en
scéne de théatre, cinéaste, romancier, Kazan
aura vécu dans le drame, ses vies publiques et
privées. L'interview est ponctuée d’extraits de
ses films : « America, America », « Baby-
Doll », « Viva Zapata », « L’Arrangement »...
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PORTRAIT D°'UN HOMME
A 60 % PARFAIT :
BILLY WILDER

(France)

Réalisation : Annie Tresgot

Interview : Michel Ciment.

Images : Gary Graver.

Montage : Frangois Ceppi.

Production et distribution : Janus Film.
16 mm / couleurs / 57 mn'/ 1979.

Avec Billy Wilder, Jack Lemmon, Walter Mat-
thau.

Présenté au Festival de Cannes (« Un Certain
Regard ») - 1980.

LE SUJET

Documentaire sur la vie mouvementée du
cinéaste américain Billy Wilder, de Vienne a
Hollywood.

LES AUTEURS

Annie Tresgot : études & I'IDHEC. D'abord
chef-monteuse. Puis stagiaire sur le film de
Billy Wilder « Ariane » et sur « Hiroshima, mon
amour » d'Alain Resnais.

Réalise plusieurs courts-métrages (dont « La
folle passion » - 1966, présenté au Festival de
Locarno, et « L’Ange de /'abime » présenté au
Festival de Cannes - 1982), et collabore avec
Michel Brault pour « Les Enfants de Néant »
{1967). Son long-métrage « Les Passagers » a
6té sélectionné par plusieurs festivals.

Michel Ciment : critique et historien de cinéma,
membre du comité de rédaction de la revue
« Positif ». Auteur de plusieurs ouvrages :
« Kazan par Kazan » (1973), « Le dossier
Rosi » (1976), « Le livre de Losey » (1979),
« Kubrick » (1980), « Les conquérants d‘un
nouveau-monde - essai sur le cinéma améri-
cain » (1981). Maitre-assistant en civilisation
américaine a |I'Université de Paris VII.

FRANCE, SOCIETE ANONYME
(France)

Mise en scéne : Alain Corneau

Scénario : Alain Corneau avec la collaboration
de Jean-Claude Carriére.

Images : Pierre-William Glenn. -

Musique : Clifton Chénier et Michel Portal
(séquence du bistrot).

Décors : Jean-Pierre Kohut Svelko.

Montage : Marie-Josephe Yoyotte.
Production : Georges Casati, pour Albina Pro-
ductions, W.M. Productions et J.F. Gobbi.
Distribution : Albina de Boirouvray.

35 mm / couleurs / 1 h 35/ 1973.

Interprétation : Michel Bouquet (le trafiquant),
Roland Dubillard (le garde du corps), Allyn Ann
Mac Lerie {I’Américaine), Ann Zacharias (sa
fille), Joél Barcelos (le Brésilien), Michel Vitold
{le fourgeur), Yves Afonso (son homme de
main), Gérard Desarthe (le toxicomane idéolo-
gue), Daniel Ceccaldi (le premier ministre),
Francis Blanche, Marcel Imhof, Philippe Cleve-
not.

LE SUJET

Au XXllle sigcle (février 2222) un homme des
années 1970, maintenu en hibernation, est
réveillé et nous conte son aventure. Ganster
important qui tenait dans sa main tout le trafic
de la drogue sur le territoire francais, il voit sa
situation bouleversée par le changement de
politique de ses maitres américains qui déci-
dent d’intervenir directement. lls poussent le
gouvernement frangais a autoriser I'usage des
drogues, de la marijuana a |'héroine.

Le gangster rejoint un groupe contestataire
que la nouvelle situation a fait naitre, le Front
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des Toxicomanes Révolutionnaires, qui milite
entre autres « pour la défonce libre et subver-
sive ». De nouveau, ce sera la défaite.

UNE VIE DIFFICILE
(1talie)

Mise en scéne : Dino Risi

Scénario : Rodo fo Sonego.

Images : Leonida Barboni.

Musique : Carlo Salvina.

Montage : Tatania Casini.

Décors : Mario Chiari.

Production : Dino De Laurentiis.
Distribution : Capital Films.

35 mm / noir et blanc / 1 h 58 / 1961.

Interprétation Alberto Sordi (Silvio
Magnozzi), Léa Massari (Elena), Franco Fabrizi
{Franco Simonini), Lina Volonghi (signora Pavi-
nato), Claudio Gora (commendatore Bracci),
Danigle Vargas (marquis Capperoni) et Vittorio
Gassman, Silvana Mangano et Alessandro Bla-
setti (dans leurs propres roles).

SCENARIO

En 1943, un résistant, Silvio, poursuivi par les
Allemands est sauvé, prés du Lac de Céme,
par Elena, une jeune fille du village. Elle le
cache ; ils s’aiment.

A la fin de la guerre, Silvio revient sur les lieux,
retrouve Elena et I’'emmeéne a Rome. Vie diffi-
cile, misérable, car Silvio fidéle a ses idées, et
politiquement pur, refuse de se compromettre
en repoussant les affaires plus ou moins lou-
ches que lui offre un industriel, le Commenda-
tore Bracci. Elena le lui reproche. Premiére dis-
pute. Puis ils se marient. Elena est enceinte et
Silvio condamné a deux ans de prison pour ses
activités politiques. A sa sortie, il se sépare
d’Elena. 1l écrit alors un roman qu’aucun édi-
teur ne veut publier par crainte de la censure,
et que personne ne veut adapter au cinéma.

Des années plus tard, & I'’enterrement de la
meére d’Elena, Silvio fait une apparition remar-
quée au volant d’une gigantesque voiture amé-
ricaine. Pour reconquérir Elena - qui effective-
ment se laisse 3 nouveau séduire - il s’est mis
au service de Bracci. Mais I'industriel |’"humilie
sous les yeux d’'Elena. Silvio se révolte et pré-
cipite le commendatore, tout habillé, dans sa
piscine.

Il quitte les lieux, au bras de sa femme, la téte
haute certes, mais la vie qui |'attend sera
encore plus difficile.

LA VENGEANCE
M’APPARTIENT

(Japon)

Mise en scéne : Shohei Imamura

Scénario : Masaru Baba, d’aprés le roman de
Ryuzo Saki.

Images : Shinsako Himeda.

Musique : Shinichiro lkebe.

Production : Kazuo Inove pour Schochiku C°
et Imamura.

Distribution : Parafrance.

35 mm /couleurs / 2 h 15/ 1981.

Ken Ogata (lwao Enokizu},
{Shizuo Enokizu), Chocho
Miyako (Kayo Enokizu), Mitsuko Baisho
(Kakuzo Enokizu), Mayumi Ogawa (Haru
Asano), Nijiko Kiyokawa (Hisano Asano).

BONA
(Philippines)
Mise en scéne : Lino Brocka

Scénario : Cenen Ramones.
Images : Conrado Baltazar.
Musique : Max Jocson.

Montage : Augusto Salvador.
Décor : Joey Luna.

Production : N.V. Productions.

35 mm / couleurs / 1 h 30/ 1981.

Interprétation : Naura Aunor, Philip Salvador,
Marissa Delgado, Raquel Montésa, Venchito
Galvez, Rustica Carpio.

SCENARIO

« Naura Aunor est considérée comme un phé-
nomeéne dans I'histoire du cinéma philippin,
ayant franchi avec succés |'obstacle de « Me
tiza » (phénomene d’envahissement des
écrans du pays par des actrices blanches). Les
films « Kayumanggi » (de « couleur » : c’est-a-
dire interprétés par des acteurs philippins}
n‘ont pas les faveurs des classes sociales
aisées, qui ne s’intéressent qu’au cinéma en
provenance de I'étranger. Naura est extréme-
ment populaire parmi les classes sociales
modestes, qui voient en elle I'incarnation de
leurs désirs secrets. Elle s’est fermement éle-
vée au rang de vedette au cours d'une période
de bouleversements économiques et d’agita-
tion sociale » (Lino Brocka).

MEAN STREETS
(U.S.A))

Mise en scéne : Martin Scorcese

Scénario : Martin Scorcese et Mardik Martin.
Images : Kent Wakeford.

et des extraits de « The big heat » {film de Fritz
Lang - 1953) et de « The Tomb of Ligeia »
{film de Roger Corman - 1964).

Musique : Rolling Stones.

35 mm / Technicolor / 1 h 52/ 1973.

Interprétation : Robert De Niro (Johnny Boy),
Harvey Keitel (Charlie), David Proval {Tony),
Amy Robinson (Teresa), Richard Romanus
(Michael), Cesare Danova (Giovanni), Martin
Scorcese (le tueur).

SCENARIO

Dans le quartier italien de New-York, avec ses
pizzerie, ses bars et ses rues sales, quatre jeu-
nes gens glissent de bagarres en réglements de
compte. Tandis que Tony gére un bar, et que
Michael s’occupe d’affaires louches, Johnny
Boy, que les autres disent « complétement
fou » continue a briler la chandelle par les
deux bouts, bien qu’il doive de I’argent a tout
le monde et que les menaces se fassent de
plus en plus pressantes. Quant & Charlie, il
bénéficie des faveurs d’'un oncle influent,
mafioso, qui souhaite lui confier la gérance
d’un restaurant, mais sa liaison avec Teresa
- une épileptique - et son amitié pour Johnny
Boy constituent autant d'obstacles.

Interprétation :
Rentaro Mikuni




Nous adressons tous nos remerciements a ceux qui ont permis au
Xe Festival de La Rochelle d’exister et notamment a :

Goskino {Moscou)

Sovexportfilm (M. Morosov et M. Novikov)

L’Ambassade d'U.R.S.S. & Paris et M. Bregadze

Cosmos Films (M. Delmotte et M. Ramasse)

Cactus Film (Zurich), M. Donat Keusch et Mme Eliane Stutterheim
Ulrich Gregor (Berlin)

L'Ambassade de I'Inde a Paris

L’Ambassade de Chine a Paris (Mme Wang Erqing et M. Lu Jun)
M. Jean-Paul Tchang

L’'Association des Amitiés Franco-Chinoises

L'Ambassade du Brésil a Paris et M. Ewerton Machado

M. Paulo Paranagua et Embrafiime

Filmbulgaria (Sofia)

L'Ambassade de Bulgarie a Paris

Film Polski (Varsovie)

L’Institut Culturel Polonais de Paris et M. Jannas
L’'Ambassade du Canada a Paris (Mme Catherine Lerigueur)
Les Artistes Associés (M. Darmon, M. Cocteau)

C.1.C. (M. Goldman)

La Cinémathéque Suisse et M. Freddy Buache

Les Grands Films Classiques (M. Maréchal)

M. Claude Nedjar, Mme Daniele Feninger

M. Tony Moliére, M. André Lazare et les Films Moliére

M. Marin Karmitz et M.K.2.

M. Michel Guichard et le cinéma Denfert

Hungarofilm (Budapest) et M. Istvan Dosai

M. Krishnaswarmy

L’Institut Portugais du Cinéma (Lisbonne) et Mme Isabel Tamen
Mme Keriman Ulussoy

Jugoslavija Film (Belgrade)

Centre Film et M. Milojevic

Le Festival de Cannes, M. Gilles Jacob et M. Nadave Silber
La Sacis (Rome), et la RAI (M. Giuseppe Rossini)

Creativity Film Hellas (Athénes)

Argos Film (M. Anatole Dauman)

Janus Film

M. Shibata

M. Pierre Rissient

Capital Film et M. Jacques Robert

M. Bernard Kreise

Mlle Janine Sartres

qui nous ont aimablement prété leurs films ou offert leur compétence

M. Pierre Viot, Directeur du Centre National de ia Cinématographie
M. Auclaire, M. David (C.N.C.)

M. Jean Lescure, Président de I’A.F.C.A.E.

M. le Préfet de la Charente-Maritime

sans lesquels ce Festival n'aurait pu avoir lieu.

Nous tenons également a remercier tout particulierement

M. Merlat (Direction Générale des Douanes de Paris)
M. Kerlo (Sic Transit)

sans omettre

I’équipe de la Maison de la Culture,

ni le personnel du cinéma Le Dragon (M. Maury et ses camarades
projectionnistes, Mmes les ouvreuses et caissiéres, M. les contréleurs)
dont le professionnalisme et |I'extréme compétence concourent chaque
année a la bonne marche et a la réussite du Festival.
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