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Le puzzLe des cinémas du monde

une fois de plus nous revient l’impossible tâche de synthétiser une édition multiforme, tant par le 
nombre de films présentés que par les contextes dans lesquels ils ont été conçus.
nous ne pouvons nous résoudre à en sélectionner beaucoup moins, ce n’est pas faute d’essayer, et de 
toutes manières, un contexte économique plutôt inquiétant nous y contraint ; mais qu’une ou plusieurs 
pièces essentielles viennent à manquer au puzzle mental dont nous tentons, à l’année, de joindre les 
pièces irrégulières, et le Festival nous paraîtrait bancal.    
Finalement, ce qui rassemble tous ces films, qu’ils soient encore matériels ou virtuels (50/50), c’est nous, 
sélectionneuses au long cours. nous souhaitons proposer aux spectateurs un panorama généreux de la 
chose filmique, cohérent, harmonieux, digne, sincère, quoique, la sincérité…
ambitieux aussi car nous aimons plus que tout les cinéastes qui prennent des risques et notre devise 
secrète pourrait bien être : mieux vaut un bon film raté qu’un mauvais film réussi. et enfin, il nous plaît 
que les films se parlent, se rencontrent, s’éclairent les uns les autres et entrent en résonance dans l’esprit 
du festivalier.

en 2015, nous avons procédé à un rééquilibrage géographique vers l’asie, absente depuis plusieurs éditions 
de la programmation.
Tout d’abord, avec le grand Hou Hsiao-hsien qui en est un digne représentant puisqu’il a tourné non 
seulement à Taïwan, son île natale mais aussi au Japon, à Hongkong et en chine. et pourquoi est-il 
grand ? parce qu’il a inventé son propre langage et mis au point un rythme, certains diraient une lenteur 
mais c’est bien plus sophistiqué, qui n’appartient qu’à lui et qu’il a inspiré nombre de jeunes cinéastes. 
Hou Hsiao-hsien est un maître, un Trésor Vivant comme l’on dit en extrême orient.
et nous avons aussi le grand bonheur de montrer de splendides films chinois d’animation fabriqués à 
shanghai dans les années 1950 et 1980, ainsi que les dernières œuvres de Kore-eda Hirokazu (hommage 
à La Rochelle en 2006), apichatpong Weerasethakul et enfin, Jia zhang-ke.

cette édition sera également pour une grande part, italienne. avec bien sûr, l’intégralité des films de 
Luchino Visconti  qui constitue l’un des évènements majeurs de ce Festival mais aussi avec la présence 
de marco Bellocchio et de nombre de ses films qui, à travers l’évocation de la famille, de la religion, de la 
folie et du pouvoir, recensent et dénoncent les démons de la société italienne avec une force, une vigueur 
et une intelligence toutes cinématographiques.  et nous aurons aussi, en ouverture, Mia madre de nanni 
moretti, un cinéaste qui nous avait rendu visite à l’aube de sa carrière, en 1977.

La France, bien sûr, a chaque année sa place au Festival et c’est olivier assayas qui, d’une certaine façon, 
la représente aujourd’hui, alors que, pour les tout débuts du 7e art et les 120 ans de la société Gaumont, 
nous explorerons les œuvres hypnotisantes et délicieusement vénéneuses de Louis Feuillade et musidora.
il se trouve qu’à travers deux de ses films, olivier assayas rejoint Hou Hsiao-hsien, dans un documentaire où 
il exprime son attachement à ce cinéaste qu’il a contribué à faire connaître, et Irma Vep en lien très direct, 
voire organique, avec le cinéma de Feuillade et la réincarnation de musidora par maggie cheung.

Le très aimé alain cavalier nous fait une fois de plus  le cadeau de présenter en avant-première exclusive 
pour La Rochelle, son tout nouveau film. il s’agit d’un autre cavalier, Bartabas, et de son cheval, caravage… 
Qu’ils en soient ici remerciés tous les trois !

nous retournerons en Géorgie que nous avions visitée en 1987 avec les cinéastes des générations 
précédentes. L’heureux pays peint par pirosmani où croissaient la vigne et la grenade, où les voix 
s’entremêlaient en des chants prodigieux, est revenu, après une sombre période, au cinéma. pour la 
plupart, les films sont aujourd’hui tournés en ville, à Tbilissi, la capitale, et pour la plupart, ils se penchent 
vers un passé proche, celui de la guerre civile, des frontières incertaines. Le présent n’est pas plus simple 
pour autant mais l’amitié, l’amour, l’espoir et la solidarité animent toujours les femmes et les hommes 
d’aujourd’hui.

La famille makhmalbaf est voyageuse, nous la suivons lors de ses escales qui sont rarement touristiques. 
La famille tourne où elle peut tourner. L’aventure a commencé en iran ou mohsen, déjà à la tête d’une 
œuvre conséquente, a enseigné à sa famille un art de la mise en scène et de l’écriture qui doit beaucoup à 
la poésie. une attention particulière est portée aux petites filles, aux adolescentes et aux femmes, à celles 
qui transcendent un destin que l’on avait prévu pour elles avant même qu’elles ne soient au monde et 



sur lequel on n’a pas cru bon, ensuite, de les consulter. La plupart des films de la « maison makhmalbaf » 
leur sont dédiés.

de l’écosse côtière aux brouillards londoniens, en passant par une new York perverse, jusqu’aux flots 
tumultueux de la Jamaïque, l’excellent mackendrick comble les enfants avides de récits rebondissants 
que nous sommes restés, d’un imaginaire inépuisable et d’un humour salvateur. c’est aussi notre mission 
que de redonner à voir l’œuvre de cet auteur dont les films interprétés par alec Guinness sont restés 
célèbres mais dont on a, très injustement, oublié le nom.

Quant à John carpenter,  il éclairera notre nuit de mystère, d’épouvante et de science-fiction…

nous avons rassemblé, dans la vaste section « ici et ailleurs » des films fraîchement tournés, témoins de 
nos temps troublés et dont les cinéastes nous proposent, obligeamment, d’en chercher avec eux le mode 
d’emploi.
« d’hier à aujourd’hui » fait le point des restaurations, des redécouvertes, des rééditions qui mettent à la 
disposition des grands écrans de La Rochelle les chefs-d’œuvre d’un passé proche ou lointain.

nous privilégierons quotidiennement la relation de la musique avec les images à travers des ciné-
concerts nombreux et variés et nous montrerons les cinq courts métrages que nous avons produits 
durant cette saison 2014/2015, dont celui de José Luis Guerin tourné dans la cathédrale de La Rochelle.
et enfin, nous célébrons la 25e affiche réalisée par stanislas Bouvier pour le Festival.

choisissons les pièces qui nous inspirent ou plongeons dans l’inconnu. 
Reconstituons les cartes de cinématographies qui nous sont chères ou complétons nos collections.
ainsi, à nouveau, le puzzle des cinémas du monde sera à notre porte.

 Prune Engler   Sylvie Pras
 déléguée générale   directrice artistique 
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Olivier AssAyAs





L’œuvre d’Olivier Assayas fêtera bientôt (l’an prochain) ses trente ans. Soit l’âge qu’avait le cinéaste 
lorsqu’il tourna son premier film, Désordre, en 1986. Un film sur la joie et la souffrance d’avoir vingt ans, 
et le sentiment que jamais, un jour, on atteindra les trente. Ne jamais grandir, ne jamais vieillir, plutôt se 
consumer en route et à vive allure. 

Alors comment a mûri le cinéma d’Olivier Assayas ? Entre le film sur l’agitation d’avoir vingt ans et celui 
sur la terrassante panique d’approcher des 50 (Sils Maria), l’âge l’a-t-il transformé ? La réponse est comme 
il se doit ambivalente. Oui et non. Oui, parce qu’en quinze longs métrages, et quelques documentaires, 
l’œuvre a beaucoup voyagé. Elle a parcouru pas mal de pays (le Liban, Hongkong, le Mexique, la Suisse, 
le Japon… peu de cinéastes ont inclus aussi systématiquement à l’intérieur de presque chacun de leurs 
films, des tournages à l’étranger). Elle a parlé beaucoup de langues étrangères (la globalisation en marche 
– de Demonlover à Sils Maria en passant par L’Heure d’été - est un de ses sujets de prédilection). Elle a 
traversé beaucoup de genres, souvent à l’intérieur des mêmes films (intimisme psychologique et thriller, 
comédie satirique et film d’espionnage…). Aimantée par le présent et l’auscultation de ses puissances 
de transformation (l’économie, la politique…), elle comprend néanmoins des films reconstituant le passé 
(Les Destinées sentimentales, Après mai), voire théorise la périlleuse confrontation à des représentations 
du passé (Irma Vep). 

Passionnée par les procédures de la fiction, son œuvre s’est frottée aussi à plusieurs reprises à la forme 
documentaire (HHH, portrait de Hou Hsiao-hsien, Noise, El Dorado, portrait d’Angelin Preljocaj). Elle est 
donc multipolaire. Elle emprunte des chemins multiples, se déploie sur plusieurs continents et slalome 
tel un esquif sur les grands flux de la mondialisation. Et pourtant, ce qui frappe en revoyant les films de 
façon rapprochée, c’est qu’en dépit de cette prolifération, quelque chose en elle insiste, se répète. Une 
forme de monomanie est à l’œuvre, qui en détermine les plus secrètes pulsations. Et après trente ans, de 
Désordre à Sils Maria, on serait tenté de lui dire, sans mentir du tout : « Tu n’as pas changé. »

Le premier plan du premier pan de l’œuvre (Désordre, 1986) est un mouvement d’appareil reptiléen sur 
le toit d’un immeuble battu par une pluie nocturne. La caméra court sur les tuiles, puis plonge dans le 
vide jusqu’à attraper trois anges maléfiques, une fille deux garçons, qui s’embrassent et boivent quelques 
lampées d’alcool pour se donner du courage – bientôt, ils opéreront un braquage, de façon désastreuse. 
Pourquoi la caméra était postée si haut, sur le toit, avant de venir cadrer ces trois personnages principaux ? 
Pour pouvoir descendre, et dessiner ainsi la figure emblématique du film, la figure emblématique de 
l’œuvre : la descente. Le film saisit ses trois héros dans l’ivresse de la fusion et des rêves de gloires et les 
fait dévaler pendant une heure une pente qui leur fera perdre toute illusion. Le collectif se désagrège : un 
à un, les membres du groupe sont rendus à leur individualité, leur fatalité de classe aussi (les bourgeois se 
marient, les prolos partent au service militaire). La mort scande les deux temps de la chute : son départ et 
son point de plus total affaissement. Un meurtre, puis un suicide, sont les deux bornes de la descente. Le 
suicide, c’est celui du personnage donné comme le héros (interprété par Wadeck Stanczak) et sa disparition 
au bout d’une heure de film produit son petit effet Janet-Leigh-dans-Psychose. Il reste encore une demi-
heure de film : elle sera consacrée à l’après-choc. Lorsqu’un monde s’est écrasé, lentement quelque chose 
se recompose. Des formes de vie se font jour.

Ce canevas narratif de la catastrophe puis de la laborieuse adaptation, c’est, dans la foulée de Désordre, 
celui de presque tous les films d’Olivier Assayas. Souvent la descente s’interrompt plus tôt, dans le premier 
tiers, et l’adaptation devient la matière de l’essentiel du film. C’est par exemple Clean, où Maggie Cheung 
perd son mec, son mode de vie, son moteur (l’héroïne) dans la première demi-heure et doit réapprendre à 
vivre sans, bricoler fastidieusement les conditions de sa survie. C’est aussi L’Heure d’été, qui voit le monde 
ancien de la bourgeoisie française englouti avec la disparition d’édith Scob, puis sa descendance s’arranger 
avec son encombrant héritage. Ou Irma Vep, qui dans sa première partie suit l’erratique tournage d’un 
remake des Vampires de Feuillade par un prestigieux cinéaste déboussolé (Jean-Pierre Léaud), orchestre 
sa sortie de route avec la disparition subite du cinéaste, puis, dans son dernier tiers, dessine les contours 
d’une reprise. Dans Fin août, début septembre, c’est la maladie dont souffre un écrivain mal connu 
(François Cluzet) qui entraîne autour de lui toute une petite communauté dans une spirale mortifère. 

olivier assayas
Jean-Marc Lalanne
critique de cinéma, rédacteur en chef des Inrockuptibles
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Alors qu’une rémission semblait possible, une brutale ellipse nous apprend sa mort et nous conduit à ses 
funérailles. La procession funéraire, les apartés entre vieilles connaissances dans les allées du cimetière 
y évoquent Désordre. 

L’enterrement est un motif privilégié du cinéma d’Assayas. Mais là encore, le dernier temps du film est 
celui d’un bourgeonnement. Sous les cendres, la repousse. L’œuvre de Cluzet qui peinait tant à trouver 
ses lecteurs du vivant de son auteur connaît enfin un succès d’estime. La déshérence amoureuse d’Amalric 
pourrait trouver un rebond au hasard d’une rencontre avec l’objet amoureux caché (Mia Hansen-Løve) 
de son meilleur ami défunt. « On verra » dit-il un sourire en coin dans le dernier plan (car Véra est aussi 
le prénom de la jeune fille). Oui, on verra – jusqu’à ce que l’érosion de l’expérience convertisse le chagrin 
en espoir, les impasses en passerelles, les gerçures amoureuses en nouveaux frissons.

L’Eau froide est un des rares films qui échappe à cette alternance : on fonce droit dans le mur/on se remet 
péniblement sur pied. Tout le film n’est en effet qu’une longue descente. Virginie Ledoyen s’y dépouille de 
tout, jusqu’à in fine ces vêtements, et ne laisse comme trace de son passage qu’une page blanche. L’Eau 
froide suit une trajectoire absolument rectiligne. 

C’est aussi le cas de Carlos. Dans les deux films, le sujet qui chute ne se stabilise à son point le plus bas qu’à 
la fin du récit (le suicide pour Virginie Ledoyen, la prison pour Carlos) – là où usuellement l’effondrement 
touche à son terme en milieu de récit (parfois dans le premier tiers, parfois dans le dernier). Il n’est 
d’ailleurs pas indifférent que, presque vingt ans après L’Eau froide, Olivier Assayas ait repris certains motifs 
du film – le contexte historique, le personnage central et miroir de jeune bourgeois renfermé et un peu 
geek, la jeune fille qui disparaît tragiquement…– pour les tisser autrement. Mais Après mai réajuste le 
tissu narratif de L’Eau froide à la structure assayassienne type, celle de la catastrophe au milieu et de la 
lente recomposition ensuite. La mort y frappe au cœur du film. La rupture aussi. Et le dernier tiers est une 
tentative pour retrouver, quand même, le chemin de la vie.

Sils Maria, qui est à bien des égards une apothéose dans l’œuvre d’Olivier Assayas, obéit en bien des 
points à cette organisation dramatique de monomaniaque. C’est une mort (celle du grand artiste Wilhelm 
Melchior) qui court-circuite le récit, précipite ce qui aurait pu être une cérémonie de life achievement en 
un hommage posthume. Le début du film correspond à cette dramaturgie de la perte propre aux incipit 
d’Assayas : il y a la mort, la visite aux proches, les funérailles (ellipse cette fois), la maison qu’on quitte. 
Puis peu à peu ce qui revient : la pièce qu’on remonte, la maison du défunt qu’on réinvestit. Ce qui était 
déserté lentement se repeuple. Mais le film complexifie ce mouvement de down and up. Ne serait-ce que 
parce qu’une autre disparition brutale intervient 15 minutes avant la fin. Et aussi peut être parce que très 
subtilement le film rend indémêlable l’entropie et la rémission, ce qui se perd et ce qui se recompose, la 
dépossession et la résillience. 

Jusqu’au bout, Maria Enders sera un peu humiliée, inapte à colmater les fuites (du temps, de la jeunesse, 
de la gloire). Et, en même temps, quelque chose se forme dans la tourmente qui rend ces préoccupations 
un peu dérisoires. Une forme de détachement. Les premiers signes d’un apaisement. Jusqu’à ce plan 
sublime où Juliette Binoche, avant le lever de rideau, scrute hors champ, par-delà le bord supérieur 
du cadre, quelque chose qui pourrait bien tomber du ciel (peut être un menaçant amoncellement de 
nuages – naturels comme le serpent de Maloja ou métaphoriques), mais qu’elle ne redoute plus. C’est 
désormais en continuant leur chute que les héros assayassiens trouvent la ressource de s’en remettre.

L’œuvre dans son ensemble constitue un des outils les plus précieux pour accompagner tout au long 
d’une des vies un des questionnements les plus impérieux que l’existence nous pose : comment survit-on 
à soi-même ; comment après la dévastation de la catastrophe subsiste encore un possible, l’adaptation.

FilmograpHie • 1979 copyright (cm) 1980 Rectangle (cm) 1982 laissé inachevé à Tokyo (cm) 1986 Désordre 1988 l’enfant de l’hiver 
1991 Paris s’éveille 1993 une nouvelle vie 1994 l’eau froide 1996 irma Vep 1997 hhh, portrait de hou hsiao-hsien (doc) 1998 
fin août, début septembre 2000 les Destinées sentimentales 2002 Demonlover 2004 clean 2005 Paris je t’aime 2006 Boarding 
gate • Noise (doc) • chacun son cinéma : Recrudescence (cm) 2007 l’heure d’été • eldorado / Preljocaj 2010 carlos 2012 Après 
mai 2014 sils Maria
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DésorDre

scénario Olivier Assayas image Denis lenoir musique gabriel yared montage luc Barnier son Philippe senechal proDuction 
forum Productions international source Vortex sutra
interprétation Wadeck stanczak, Ann-gisel glass, Rémi Martin, corinne Dacla, lucas Belvaux, simon de la Brosse, Étienne chicot

Ils sont liés entre eux par la musique, puis un jour, un meurtre, presque un accident, est commis par l’un 
d’eux et ce souvenir hante leurs consciences et leurs mémoires.
« Olivier Assayas n’a pas le moral et c’est très encourageant. Mieux vaut sa maladie que la santé qu’on 
nous propose. Ses adolescents implacables, trop brutalement mâturés, poussés de force dans la lumière 
crue des illusions perdues, nous vengent des connards inspirés qu’on jette aujourd’hui sur le tapis (Tapie ?) 
comme un reproche, tous ces sinistres optimistes qui, n’est-ce pas, ont de l’ambition. D’une autre main, 
tout aussi vigoureuse, Désordre désinfecte la religion du branchement, l’hypothétique culture rock, toutes 
ces hypothèses tribales qui protègent la vie. Désordre est le film d’une génération désengagée, comme 
on disait, dans la turbulence des années 1970, qu’il fallait s’engager. Mais cette désertion n’a rien d’une 
neurasthénie. Plutôt l’espoir sobre et coupant qu’il va falloir, désormais célibataires, s’habituer à vivre juste. »

Gérard Lefort, Libération, 5 septembre 1986

A group of youngsters are bound together by music, then one day, one of them commits a murder—an 
accident almost—and the recollection of it haunts their consciences and their memories. 
“Olivier Assayas is feeling blue and it’s very encouraging. Better his illness than the good health proposed in the 
film. His implacable teenagers, thrust too brutally into adulthood and the harsh light of lost illusions, are revenge 
for the inspired idiots who are today thrown onto the carpet like a reproach, all of these dreary optimists with 
ambition. With another, just as vigorous, hand, Disorder cleans away the religion of cool, the hypothetical rock 
culture, all of those tribal hypotheses that protect life. Disorder depicts a disengaged generation, in contrast to 
the turbulent 1970s and its calls for political engagement. But this desertion is far from neurasthenia. Rather it 
is the sober and sharp-edged hope with which we must now get used to living, alone.”

France • fiction • 1986 • 1h31 • couleur
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paris s’éveille

scénario Olivier Assayas image Denis lenoir musique John cale montage luc Barnier son Jean-claude laureux proDuction 
erre Produzioni, Arena films, christian Bourgois Productions source Arena films
interprétation Judith godrèche, Jean-Pierre léaud, Thomas langmann, Antoine Basler, Martin lamotte, Ounie lecomte, Michèle foucher

À dix-neuf ans, Adrien débarque à Paris chez son père, Clément, qu’il n’a pas vu depuis quatre ans. Ce 
dernier vit avec Louise, jeune fille de vingt ans, avide d’indépendance et de succès. À la suite d’une dispute, 
elle quitte Clément pour Adrien, installé dans un squat.
« Il y a chez les personnages de Paris s’éveille une terrible et touchante lucidité que le cinéaste, en grand 
directeur d’acteurs, leur transmet. L’élégance de la mise en scène correspond à la fuite perpétuelle des 
personnages, à la beauté de leurs aspirations, de leur souffrance diffuse. Paris s’éveille est le film d’un 
itinéraire semé d’embûches. Il se termine sur un extraordinaire plan-séquence très exactement “ophulsien”, 
qui met en jeu dans un décor rouge et or une femme oubliée. On savait déjà qu’un “travelling est affaire 
de morale”. Toute la morale de Paris s’éveille est dans ce dernier plan. »

Jacques Siclier, Le Monde, 29 novembre 1991

At the age of nineteen, Adrien suddenly turns up at the Paris home of his estranged father clément, whom he 
hasn’t seen in four years. clément lives with louise, a twenty-year-old woman hungry for independence and 
success. After the couple argues, she leaves clément for Adrien, who is now living in a squat.
“The characters in Paris Awakens possess a terrible and touching lucidity instilled in them by a filmmaker with 
an immense talent for directing actors. The elegance of the mise-en-scène matches the perpetual flight of 
the characters, the beauty of their desires and the suffering they radiate. Paris Awakens depicts a road littered 
with pitfalls. It ends with an extraordinary and highly Ophulsian sequence shot showing a forgotten woman 
in a red and gold decor. We already knew that ‘tracking shots are a question of morality’; all the morality of 
Paris Awakens resides in this final shot.”

Italie/France • fiction • 1991 • 1h35 • couleur
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l’eau FroiDe

scénario Olivier Assayas image Denis lenoir montage luc Barnier son hervé chauvel, William flageollet proDuction iMA films 
source Orange studio
interprétation Virginie ledoyen, cyprien fouquet, laszlo szabo, Jean-Pierre Darroussin, Dominique faysse, smaïl Mekki, Jackie 
Berroyer, Jean-christophe Bouvet

Dans la France du début des années 1970, le difficile apprentissage de la vie d’adulte pour deux adolescents 
mal aimés, Christine et Gilles. La première, placée en hôpital psychiatrique par son père, s’enfuit pour 
rejoindre le second lors d’une fête qui se tient dans une maison abandonnée, en pleine campagne…
« La caméra d’Assayas tourne autour des êtres, dessine une chorégraphie, du désir ou du refus, qui pourrait 
n’être que pure virtuosité si elle ne collait étroitement aux errances de ses héros. Comme des insectes 
pris au piège, ils butent, donnent des coups de tête dans le réel, s’y brûlent les ailes et les illusions. Les 
années 1970 resurgissent tout à coup dans ces disques vinyles, ces profs de français à col roulé, cet 
ado aux cheveux longs qui danse sur Dylan et Alice Cooper. Et Assayas, qui y a sans doute mis pas mal 
d’éléments personnels (les parents hongrois, comme les siens), a fait de L’Eau froide un beau film noir 
et triste sur une jeunesse sacrifiée. »

Alain Ford, La Croix, 20 mai 1994

The film follows christine and gilles, two troubled teenagers in france in the early 1970s, as they take their 
first difficult steps towards adulthood. christine, placed in a mental hospital by her father, escapes to meet 
gilles at a party in an abandoned house in the country. 
“Assayas’ camera weaves around his characters, creating a choreography of desire or refusal that could have 
been mere virtuosity were it not for sticking closely to the protagonists’ wanderings. Like insects caught in a 
trap they stumble, bang their heads against reality, burn their wings and their illusions. The 1970s resurface 
suddenly in the vinyl records, French teachers in roll necks and the long-haired teen dancing to Dylan and 
Alice Cooper. Assayas, who no doubt poured much of himself into the film (the Hungarian parents, like his 
own), has turned l’eau froide into a beautifully dark and haunting work on a sacrificed youth.”

France • fiction • 1994 • 1h32 • couleur
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irma vep

scénario Olivier Assayas image Éric gautier musique Philippe Richard montage luc Barnier son Philippe Richard proDuction 
Dacia films source Vortex sutra
interprétation Maggie cheung, Jean-Pierre léaud, Nathalie Richard, Bulle Ogier, lou castel, Antoine Basler, Nathalie Boutefeu, 
Alex Descas, Dominique faysse

Maggie Cheung, star du cinéma asiatique, débarque à Paris pour jouer dans un remake des Vampires, 
la célèbre série réalisée par Louis Feuillade entre 1915 et 1916. René Vidal, le réalisateur hanté par le 
fantôme de Musidora, voit en Maggie la seule actrice digne de reprendre son rôle et de donner vie à une 
Irma Vep moderne.
« Beaucoup de cinéma, dans ce film et non moins de références. À aucun moment ce jeu ne cesse d’en être 
un, et il n’empêche pas de tirer grand plaisir d’une histoire filmée à vive allure. C’est un essai vif-argent, 
esquissant une histoire personnelle du cinéma et de ses enjeux. L’électrisante séquence finale livre une 
réponse qui, empruntant à une forme ultime de cinéma (l’avant-garde), touche miraculeusement au but. 
Quelques mètres de pellicule “ciselée” ressuscitent Irma Vep telle qu’en elle-même : dans sa mortelle 
beauté. Comme le cinéma. »

Jacques Mandelbaum, Le Monde, 17 mai 1996

international film legend Maggie cheung arrives in Paris to star in a remake of Les Vampires, the famous 
serial directed by louis feuillade between 1915 and 1916. At the helm is René Vidal, a director haunted by 
the ghost of Musidora and who sees Maggie as the only actress capable of reprising the role and bringing a 
modern irma Vep to life.
“There is a lot of cinema in this film, and no few references. The playfulness never stops and yet this story 
filmed at breakneck speed is no less enjoyable. This is a quicksilver essay setting out a personal history of film 
and its challenges. The electrifying final scene provides a response which, borrowing from an ultimate form 
of cinema (the avant-garde), miraculously achieves its goal. A few metres of ‘finely crafted’ film bring Irma 
Vep back to life in all her deadly beauty. Just like the cinema.”

France • fiction • 1996 • 1h32 • couleur
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HHH, portrait De Hou Hsiao-Hsien

scénario Olivier Assayas image Éric gautier montage Marie lecœur proDuction Amip, la sept Arte, ina source AMiP
avec hou hsiao-hsien, chen kuo-fu, chu Tien-wen

Hou Hsiao-hsien, chef de file de la « Nouvelle vague du cinéma taïwanais » guide Olivier Assayas sur les lieux 
de son enfance. HHH ou le portrait émouvant de l’un des plus grands cinéastes asiatiques d’aujourd’hui, 
réalisé par celui qui l’a fait connaître en France.
« Hou Hsiao-hsien se considère-t-il comme un réalisateur taïwanais ou chinois ? Autour de cette question 
de l’identité et de la terre natale, Hou Hsiao-hsien revient sur les lieux de son enfance et raconte ses 
débuts au cinéma. Dans le contexte de la libéralisation du régime consécutive à la disparition de Chiang 
Kai-shek, en 1975, c’est à la génération de Hou Hsiao-hsien, arrivée à Taïwan en bas âge ou bien née sur 
l’île, qu’il est revenu de poser la question d’une identité spécifique taïwanaise : son travail et l’émergence 
d’une “Nouvelle Vague” du cinéma taïwanais sont à replacer dans le cadre plus large d’un mouvement 
intellectuel qui a réuni romanciers, journalistes ou cinéastes à partir de la fin des années 1970. Il fallait 
en effet la suppression de la censure pour pouvoir parler librement d’un territoire et de ses habitants, 
dont l’histoire avait divergé de celle du continent depuis le milieu du siècle. »

hou hsiao-hsien, a leading figure in Taiwan’s New Wave cinema, guides Olivier Assayas around his childhood 
haunts. hhh is a moving portrait of one of the greatest Asian filmmakers alive by the man who introduced 
him to french audiences.
“Does Hou Hsiao-hsien see himself as a Taiwanese or a Chinese director? The filmmaker explores this question 
of identity and native land by revisiting his childhood haunts and talking about his beginnings in film. In a 
context of political liberalisation following the death of Chiang Kai-shek in 1975, it was left to Hou Hsiao-
hsien’s generation, who were either born on the island or arrived at a young age, to raise the question of a 
specifically Taiwanese identity: his work and the emergence of a ‘Nouvelle Vague’ of Taiwanese cinema must 
be placed in a wider context of an intellectual movement involving novelists, journalists and filmmakers 
which began in the 1970s. In fact, it was only after censorship was abolished that it became possible to speak 
freely of Taiwan and its inhabitants, whose history diverged from that of the continent in the mid-century.”

France • documentaire • 1997 • 1h31 • couleur • vostf
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Fin août, Début septembre

scénario Olivier Assayas image Denis lenoir musique Ali farka Touré montage luc Barnier son françois Waledisch proDuction 
Dacia films, ima films, cinéa source Pathé Distribution
interprétation Mathieu Amalric, Virginie ledoyen, Jeanne Balibar, françois cluzet, Alex Descas, Arsinée khanjian, Mia hansen-
løve, Éric elmosnino, Nathalie Richard

Chronique de la vie d’une amitié, celle de Gabriel et Adrien, depuis la fin août jusqu’au début septembre 
de l’année suivante. Adrien, malade, se trouve confronté au terme précoce de son existence. Quant à 
Gabriel, il est déchiré entre deux amours et devra, progressivement, se détacher de l’influence d’Adrien.
« Ça va vite, c’est une comédie dont le ressort tient surtout au tempo, chaleureux et décalé des comédiens 
qui interprètent Gabriel et Jenny. C’est une histoire d’amour, de travail, de famille, d’amis, de mensonges, 
de création. Une histoire, quoi ! Mais ce n’est pas un récit, c’est un film : une mise en scène incarnée 
par des acteurs. Pour qu’elle soit réussie, il ne suffit pas que le réalisateur soit doué – il l’est – ni que 
les comédiens soient “bons” - ils le sont. Il faut cet impondérable miracle d’une mise en forme qui leur 
permette d’exister en les intégrant à un ensemble plus grand qu’eux. »

Jean-Michel Frodon, Le Monde, 11 février 1999

The film chronicles the friendship between gabriel and Adrien, from late August through to early september 
the following year. Adrien, who is terminally ill, finds himself facing an early end to his existence. As for 
gabriel, he is torn between two loves and must gradually break free from Adrien’s influence.
“This is fast paced, a comedy driven above all by the warm and off-beat tempo of the actors playing Gabriel 
and Jenny. It is a story of love, work, family, friends, lies and creation; in other words, a story! Yet it is not 
a tale but a film, a mise-en-scène embodied by actors. For it to succeed, it is not enough for the director to 
simply be gifted—he is— or for the actors to be ‘good’—they are. What is needed is the imponderable miracle 
that occurs when they are allowed to exist within a whole that is greater than their sum.”

France • fiction • 1998 • 1h52 • couleur
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les Destinées sentimentales

scénario Jacques fieschi, Olivier Assayas, d’après le roman de Jacques chardonne image Éric gautier montage luc Barnier son 
Jean-claude laureux proDuction Arena films source Arena films
interprétation charles Berling, emmanuelle Béart, isabelle huppert, Dominique Reymond, André Marcon, Olivier Perrier, Julie 
Depardieu, louis-Do de lencquesaing

Jean et Pauline se rencontrent pour la première fois en Charente. Elle a vingt ans. Lui est pasteur, père 
de famille et vient de se résigner à l’échec de son union avec Nathalie. Dans les soubresauts tragiques 
d’un monde en mutation où s’ouvre la blessure inguérissable de la guerre de 1914, l’amour de Jean et de 
Pauline est plus fort que le temps qui passe, qui est passé.
« Olivier Assayas, à la suite de Chardonne, comme de Stendhal d’ailleurs, brosse une fresque aussi 
attentive à l’intime et au particulier qu’à ce qui l’entoure et au général. Pour la première fois à la tête 
d’un film de cette envergure, Olivier Assayas conduit son paquebot de main de maître, touchant d’un 
doigt gourmand l’art du Cognac comme celui de la porcelaine, traquant l’exactitude de la reconstitution 
sans tomber dans le décoratif, donnant à ses héros tout le respect qu’ils méritent sans pour autant être 
complaisant. De la belle ouvrage qu’on ne peut qu’applaudir. »

Jean Roy, L’Humanité, 17 mai 2000

Jean and Pauline meet for the first time in the charente region of france. she is twenty years old. he is a 
pastor and family man resigned to the recent breakdown of his marriage to Nathalie. Through the tragic 
events of a constantly changing world, including the gaping wound left by World War i, Jean and Pauline’s 
love proves stronger than the passing years.
“Olivier Assayas, following in the footsteps of Chardonne, and of Stendhal for that matter, paints a portrait that 
is as attentive to the intimate and the particular as it is to what surrounds it and to the general. Helming a film 
of this size for the first time, Olivier Assayas steers his ship masterfully, avidly depicting the arts of Cognac and 
porcelain, seeking accuracy in his reconstruction while avoiding the purely decorative, giving his characters the 
respect they deserve without being indulgent. A beautifully crafted film that one can only applaud.”

Suisse/France • fiction • 2000 • 3h • couleur
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l’Heure D’été

scénario Olivier Assayas image Éric gautier montage luc Barnier son Nicolas cantin, Olivier goinard proDuction Mk2 Production 
source Diaphana
interprétation Juliette Binoche, charles Berling, Jérémie Renier, Édith scob, Dominique Reymond, Valérie Bonneton, isabelle 
sadoyan, kyle eastwood, Alice de lencquesaing, Émile Berling

Dans la maison familiale, Frédéric, Adrienne, Jérémie et leurs enfants fêtent les 75 ans de leur mère, 
Hélène Berthier, qui a consacré toute son existence à la postérité de l’œuvre du peintre Paul Berthier, leur 
oncle. La disparition d’Hélène les oblige à se confronter aux objets du passé. Cette famille, à l’apparence 
relativement heureuse, va-t-elle pouvoir rester unie ?
« Que deviennent les valeurs familiales et culturelles à l’heure de la globalisation ? Quel sort pour le patrimoine 
artistique au sein de notre société de plus en plus libérale ? Que transmettre aux générations futures dans un 
monde qui a la mémoire courte ? Ces questions, Assayas ne les théorise pas. Il préfère, à raison, leur donner 
corps par le biais d’une histoire de famille. Emporté par des acteurs et une caméra ultrasensibles, à l’affût des 
mouvements de la vie, L’Heure d’été saisit une réalité d’aujourd’hui. Là est son prix. »

Nicolas Schaller, Le Nouvel Observateur, 6 mars 2008

in the house where they grew up, frédéric, Adrienne and Jérémie, along with their children, are celebrating 
the 75th birthday of their mother, hélène Berthier, who has devoted her entire life to preserving the work of 
the artist Paul Berthier, their uncle. hélène’s death forces them to face these objects of the past. can this 
seemingly happy family remain united?
“What becomes of family and cultural values in the age of globalisation? What fate awaits artistic heritage 
in our increasingly free-market society? What should we pass on to future generations in a world where 
memory is short-lived? Assayas does not theorise these questions. Instead, he rightfully gives them substance 
by placing them in the story of one family. Carried by actors and a director’s camera that are ultrasensitive, 
highly attuned to life’s ups and downs, summer hours captures a modern reality. And therein lies its worth.”

France • fiction • 2007 • 1h40 • couleur
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carlos

scénario Olivier Assayas, Dan franck, d’après une idée originale de Daniel leconte image yorick le saux, Denis lenoir montage 
luc Barnier son Nicolas cantin proDuction film en stock, egoli Tossell film source film en stock, Daniel leconte
interprétation edgar Ramirez, Alexander scheer, Nora von Waldstätten, Ahmad kaabour, christophe Bach, Rodney el-haddad, 
Julia hummer, Rami farah, Zeid hamdan

Carlos retrace l’histoire d’Ilich Ramírez Sánchez qui fut l’un des terroristes les plus recherchés de la planète. 
Entre 1974, à Londres où il tente d’assassiner un homme d’affaires britannique, et 1994, année de son 
arrestation à Khartoum, il aura vécu plusieurs vies sous autant de pseudonymes et traversé toutes les 
complexités de la politique internationale de son époque. Qui était Carlos ?
« Les luttes de l’extrême gauche internationaliste, les conflits entre les pays arabes, le contexte de la 
guerre froide… Avec une intensité qui exclut le didactisme, le réalisateur donne à voir plusieurs décennies 
de géopolitique à travers le destin lugubre de son personnage. Constamment inventif d’un point de vue 
formel et porté par des comédiens hors pair (en premier lieu Edgar Ramirez, dans le rôle-titre), un film 
fascinant du premier au dernier plan. »

Olivier de Bruyn, Le Point, 6 juillet 2010

Carlos tells the story of ilich Ramírez sánchez, one of the most wanted terrorists on the planet. Between 
his assassination attempt on a British businessman in london in 1974, and his arrest in khartoum in 1994, 
he lived several lives under various pseudonyms, weaving his way through the complexities of international 
politics of the time. But just who was carlos?
“The struggles of the internationalist far-left, the conflicts between Arab nations, the Cold War… With an 
intensity that precludes didacticism, Assayas depicts several decades of geopolitics through the sombre 
destiny of his protagonist. Constantly inventive in its form and carried along by outstanding actors (in 
particular Edgar Ramirez in the title role), this film fascinates from beginning to end.”

Allemagne/France • fiction • 2010 • version longue • 5h38 • couleur
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sils maria

scénario Olivier Assayas image yorick le saux montage Marion Monnier son Daniel sobrino proDuction cg cinéma, cAB 
Productions, Pallas film, Arte france cinéma source les films du losange
interprétation Juliette Binoche, kristen stewart, chloë grace Moretz, lars eidinger, Johnny flynn, Angela Winkler, hanns Zischler

À dix-huit ans, Maria Enders a connu le succès au théâtre en incarnant Sigrid, jeune fille ambitieuse au 
charme trouble qui conduit au suicide une femme plus mûre, Helena.  Vingt ans plus tard, on lui propose 
de reprendre cette pièce, mais cette fois de l’autre côté du miroir, dans le rôle d’Helena…
« On sait l’aptitude d’Olivier Assayas à camper des milieux sociaux très divers et à en pointer très 
finement les plus subtils protocoles. Dans Sils Maria, il cerne toute la bizarrerie de cette petite entreprise 
éphémère qu’est un spectacle. Incisif, précis, ultracontemporain, le film l’est aussi dans sa cartographie 
d’une nouvelle géographie virtuelle, qui constitue désormais l’espace où chacun s’éploie. Sils Maria est 
un huis clos bergmanien (cf. Persona), traversé sans répit par les grands flux d’images, de commerce et 
de communication de notre monde. La grande apnée en soi d’une retraite montagnarde y est sans cesse 
bousculée par le chahut planétaire. »

Jean-Marc Lalanne, Les Inrockuptibles, 19 août 2014

Aged eighteen, Maria enders found success in the theatre playing sigrid, an ambitious and troubling young 
girl who drives an older woman, helena, to commit suicide. Twenty years later she is approached to star in the 
play again, but this time from the other side of the mirror, as helena.
“Olivier Assayas’ ability to depict a wide variety of social milieus and cleverly highlight the subtlest of their 
conventions is well known. In sils Maria he perfectly captures the peculiarities of the fleeting venture that is 
the theatre play. Incisive, precise and ultra-contemporary, the film also maps out a new virtual geography 
marking out the space within which each character spreads their wings. sils Maria depicts a closed world 
reminiscent of Bergman (cf. Persona) through which images, commerce and communication from our world 
constantly flow. The introspection of a mountain retreat is constantly disrupted by commotion from the 
outside world.”

Allemagne/France/Suisse • fiction • 2014 • 2h03 • couleur
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Marco Bellocchio fait partie de ces réalisateurs qui, possédant un regard dur, ont pu, après cinquante ans 
d’activité, continuer à proposer des œuvres fortes, intransigeantes et d’une complexité rare. En effet, très peu 
de metteurs en scène européens (hormis les Français), découverts dans les années 1960, ont fait preuve de 
cette longévité créatrice. Le contexte économique et social de leur cinématographie nationale, l’effondrement 
des aides aux films dans les pays de l’Est, la baisse d’inspiration ou la faiblesse de caractère ont interdit à 
beaucoup de rester présents sur le devant de la scène.
Il y a un demi-siècle, Les Poings dans les poches secouait le monde du cinéma au festival de Locarno après avoir été 
refusé pour la sélection vénitienne comme il sied à une œuvre profondément originale. Si les dernières révélations du 
cinéma italien – Rosi, Olmi, Petri, De Seta, les Taviani, et même le Pasolini d’Accatone - maintenaient encore des liens 
avec le néo-réalisme fondateur, Bellocchio imposait un ton en rupture avec la production transalpine, une acuité, 
une rage, une cruauté qui le rapprochaient d’un Buñuel ou d’un Losey, tandis que l’autre découverte contemporaine, 
Bernardo Bertolucci se rattachait davantage à la Nouvelle Vague (Prima della rivoluzione). Tous deux étaient 
originaires d’émilie-Romagne, Bellocchio de Plaisance, Bertolucci de Parme. L’atmosphère confinée de la province 
et une stricte éducation catholique expliquent sans doute ce cri de révolte, cette peinture impitoyable d’une famille 
vivant en autarcie dans Les Poings dans les poches. Bellocchio fait ses classes au Centro Sperimentale di Roma où 
il signe trois courts métrages dont le titre du premier Abbaso il zio ! (À bas l’oncle !) est prémonitoire. Il part ensuite 
pour Londres, où il étudie le cinéma à la Slade School of Fine Art. Il y rédige un mémoire sur la direction d’acteurs 
chez Bresson et Antonioni qu’il admire sans que cela influence plus tard son travail avec les comédiens. Au milieu des 
années soixante, la capitale britannique est un lieu vibrant d’expérimentations, avec les réalisateurs contestataires 
du Free Cinema (Anderson, Reisz, Richardson) et les visiteurs étrangers (Losey, Polanski, Kubrick). Bellocchio baigne 
dans un climat proche de sa sensibilité. Il commence à écrire le scénario des Poings dans les poches, rentre dans 
son pays, rassemble cinquante millions de lires et tourne, à vingt-cinq ans, en neuf semaines, dans un appartement 
de sa famille à Bobbio, près de Plaisance. Un acteur inconnu, Lou Castel, s’impose en épileptique, assassin de sa 
mère aveugle et de son frère cadet, amoureux de sa sœur, et qui meurt pendant une crise au son de La Traviata. Le 
metteur en scène ne s’attache ni aux prouesses et ni aux jeux de la caméra mais adopte un point de vue distancié 
qui s’accorde avec sa colère méthodique et réfléchie. Il a conservé de son passé de peintre (quelques dizaines de toiles 
autour de ses vingt ans, qui n’auront pas de suite) un sens plastique qu’il gardera toujours et qu’on retrouve dans 
les nombreux dessins préparatoires à ses films. Bellocchio a vingt-six ans et déjà une réputation internationale. Il la 
confirme deux ans plus tard avec La Chine est proche, nouvelle peinture de la famille, mais cette fois sur un mode 
bouffon et grinçant. Si, dans le précédent, la cellule familiale était déliquescente, elle est ici forte et en mesure de 
corrompre le prolétariat. Bellocchio lui-même va alors se rapprocher brièvement des maoïstes italiens. Au nom du 
père (1971) clôt une des plus belles trilogies qu’un metteur en scène ait proposée pour ses débuts. Angelo, un élève 
technocrate (Yves Beneyton) manipule Franco (Aldo Sassi), un élève idéologue au sein d’un collège religieux. La 
tentation expressionniste et visionnaire y apparaît pour la première fois.
L’échec commercial de ses deux derniers films conduit Bellocchio à entrer dans le moule de genres populaires en 
Italie. Son long métrage suivant avait été préparé par un autre, Sergio Donati, tombé malade une semaine avant 
le début du tournage. Il n’est pas surprenant que Viol en première page (1972) ne porte pas la marque du cinéaste. 
Ce thriller social comme la fiction suivante, La Marche triomphale (1976), où Bellocchio, après la presse, s’attaque à 
l’armée, ne se distingue pas des pamphlets politiques prisés en leur temps. Ces années décevantes où le réalisateur 
marque le pas se signalent néanmoins par deux réussites : Fous à délier (1974), un documentaire de 140 minutes, 
coréalisé pour la télévision sur un hôpital psychiatrique de Parme - passionnante dénonciation d’un système 
bureaucratique - et une adaptation de La Mouette (1977), également pour le petit écran, où il retrouve sa liberté.
Le Saut dans le vide (1980) marque le grand retour de Bellocchio avec un double prix d’interprétation cannois 
pour Michel Piccoli et Anouk Aimée. Moins ouvertement politique que ses films précédents, il explore le 
psychisme d’un juge et de sa sœur qui ont vécu toute leur vie dans l’atmosphère claustrophobique d’un grand 
appartement romain. Proche encore de ses préoccupations, Les Yeux, la bouche (1982) évoque de nouveau 
la famille avec le retour d’un acteur (Lou Castel) qui vient assister aux funérailles de son jumeau lequel s’est 
suicidé (Bellocchio perdit ainsi un frère). Il s’identifie peu à peu à lui et va jusqu’à séduire sa belle-sœur. Deux 
adaptations s’en suivent, toutes deux remarquées : une pièce de Pirandello Henri IV, et un roman de Radiguet, 
Le Diable au corps. Le premier revient sur le thème de la folie et de l’identité, le second, pour la première fois, 
traite de la passion amoureuse. C’est sur le tournage de ce film que Bellocchio commence à travailler avec le 
psychiatre Massimo Fagioli, qui va jouer un rôle essentiel auprès du cinéaste dans la première partie des années 
1990. Dans Le Diable au corps (1986) avec Maruschka Detmers et La Sorcière (1988) avec Béatrice Dalle, il 
aborde directement l’irrationnel et l’érotisme féminin. Il signe ensuite deux films déconcertants écrits avec 
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Massimo Fagioli - inventeur d’une méthode d’analyse collective - dont Bellocchio suivit le séminaire à partir de 
1977. Autour du désir (1991) et Rêve de papillon (1994) suscitent de nombreuses controverses en Italie avec, 
en arrière-plan, la présence contestée de Fagioli.
Après ces deux films que l’on peut qualifier d’expérimentaux, Bellocchio, séparé de Fagioli, retourne à deux 
adaptations fidèles, réussites incontestables qui lui valurent de nouveau l’assentiment critique : Le Prince de 
Hombourg, d’après la pièce de Kleist et La Nourrice, adaptée d’une nouvelle de Pirandello, tous deux sélectionnés 
au festival de Cannes. Après une longue psychanalyse, le réalisateur s’approprie le personnage du dramaturge 
allemand, somnambule visionnaire, en rébellion contre l’autorité, animé par une volonté d’autodestruction. Ce 
portrait d’un perdant inspiré par un dramaturge romantique d’il y a deux siècles offre de troublantes résonances 
avec l’univers du cinéaste. Tout comme La Nourrice où l’indifférence d’une mère quasi névrotique pour son enfant 
s’oppose à l’instinct protecteur de la nourrice capable de communiquer. Ces deux œuvres modestes et accomplies 
où Bellocchio semble revenir aux sources de son art forment le prélude de cinq films époustouflants qui vont 
marquer les années 2000. Un immense metteur en scène, en pleine possession de ses moyens, va conjuguer 
l’exploration des gouffres du psychisme et celle de la société dans toutes ses contradictions.
L’un des rares cinéastes italiens à se confronter à la religion, Bellocchio avec Le Sourire de ma mère (2001) 
évoque par le biais d’une ironie digne de Buñuel, l’épreuve d’un fils prodigue non-croyant, stupéfait par la 
canonisation de sa mère. Dans une forme apaisée, il reprend trente-cinq ans après Les Poings dans les poches 
le thème de la famille dans un récit kafkaïen et drolatique. Buongiorno, notte (2003) nous replonge avec un 
quart de siècle de recul dans la séquestration et l’exécution d’Aldo Moro par les Brigades rouges. Au centre 
du récit, Chiara (Maya Sansa, déjà présente dans La Nourrice), témoin et participante d’un crime prémédité. 
Bellocchio observe mais ne juge pas, ce qui lui vaudra des critiques de la gauche et de la droite, considéré 
comme trop indulgent pour le terrorisme ou pour le ministre démocrate-chrétien. Il est en réalité fidèle à sa 
défense de la liberté et à sa critique de chaînes qui emprisonnent l’être humain, comme ici le meurtre du père. 
Le Metteur en scène de mariages (2006) - où l’on retrouve Sergio Castellito après Le Sourire de ma mère - est 
un autre portrait acerbe de l’Italie contemporaine. Un cinéaste est accusé de viol puis se retrouve en Sicile à 
filmer, après celui de sa fille, un mariage et à tomber amoureux de la mariée. Récit picaresque agrémenté de 
fausses pistes, satire du milieu du cinéma, portrait d’un artiste à l’ironie désabusée, en perpétuel porte-à-faux 
par rapport au monde, le film prouve une fois de plus la capacité de renouvellement du réalisateur.
Vincere (2009) est le film de toutes les audaces : lyrique, épique, satirique, mélange d’actualités d’époque et de 
films de fiction, mélodrame qui évoque Ida Dalser, l’amante de Mussolini qui lui donna son premier fils, Benito 
Albino, mourant comme elle dans un asile psychiatrique. Dans la deuxième partie du film, le Duce n’apparaît 
plus que dans les actualités filmées tel que pouvait le voir Ida, rejetée et bafouée. Comme pour les trois films 
précédents, l’apport du directeur de la photographie Pasquale Mari est essentiel.
Inspiré d’un fait divers de 2009 qui vit une femme, plongée dans un coma profond depuis dix-sept ans, 
débranchée des appareils qui la maintenaient artificiellement en vie, La Belle endormie (2012) n’en est pas 
pour autant un film à thèse sur l’euthanasie mais comme la plupart des films de Bellocchio, une œuvre ouverte, 
un puzzle à multiples personnages : un sénateur de droite qui se sépare de son camp, sa fille militante du 
Mouvement pour la vie, une actrice qui veille de manière fantômatique sur sa fille maintenue en état végétatif.
Témoin lucide de son pays et peintre moraliste de la condition humaine, Marco Bellocchio, après la disparition 
de Franceso Rosi et le semi-retrait d’Ermanno Olmi, s’affirme comme le plus grand cinéaste italien en activité. Ce 
que confirmera Sangue del tuo sangue, son nouveau film présenté au prochain Festival de Venise, d’une insolente 
liberté narrative et d’une beauté plastique due à l’apport, comme pour La Belle endormie, de Daniele Cipri.
Auteur de 21 films de fiction, se ressourçant régulièrement dans le documentaire et le court métrage, attentif à 
la texture de ses œuvres en plasticien qu’il a été, tirant le maximum de ses comédiens, lui qui a voulu être acteur, 
faisant des détours par le théâtre et l’opéra, collaborant avec ses musiciens de prédilection Nicola Piovani et 
Carlo Crivelli, directeur chaque été à Bobbio d’une école de cinéma, Marco Bellocchio est véritablement un 
artiste total, digne héritier de ceux de la Renaissance.

FilMographie • 1961 abbasso il zio ! (doc) 1965 les Poings dans les poches I Pugni in tasca 1967 la chine est proche La Cina è 
vicina 1971 au nom du père Nel nome del padre 1972 Viol en première page Sbatti il mostro in prima pagina 1974 Fous à délier 
Matti da slegare (doc, co-réal Silvano agosti, Sandro Petraglia et Stefano Rulli) 1976 la Marche triomphale Marcia trionfale 1977 la Mouette Il 
Gabbiano 1978 la Macchina cinema 1980 le Saut dans le vide Salto nel vuoto • Vacanze in Val Trebbia 1982 les Yeux, la bouche 
Gli Occhi, la bocca 1984 henri iV Enrico IV 1986 le Diable au corps Diavolo in corpo 1988 la Sorcière La Visione del sabba 1991 
autour du désir La Condanna 1994 Rêve de papillon Il Sogno della farfalla 1995 Sogni infranti. Ragionamenti e deliri (doc) 1996 le 
Prince de hombourg Il Principe di Homburg 1998 la Religione della storia 1999 la Nourrice La Balia 2001 le Sourire de ma mère 
L’Ora di religione : Il Sorriso di mia madre 2003 Buongiorno, notte • addio del passato (doc) 2006 le Metteur en scène de mariages 
Il Regista di matrimoni 2009 Vincere 2012 la Belle endormie Bella addormentata 2015 Sangue del tuo sangue

avec le soutien de 
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les poings dans les poches
i Pugni in tasca

scénario Marco Bellocchio iMage alberto Marrama Musique ennio Morricone Montage Silvano agosti production Doria 
cinematografica source The Match Factory
interprétation lou castel, Paola Pitagora, Marino Masé, liliana gerace, Jeannie McNeil, Stefania Troglio, Pierre luigi Troglio, 
irene agnelli

Perdu entre l’admiration de son frère Augusto qui rêve de départ et l’amour coupable qu’il voue à sa 
sœur Giulia, Alessandro, sujet à des crises d’épilepsie et victime débilité congénitale, tente de détruire 
l’oppression familiale. Sa première cible est sa mère, aveugle et despotique. 
« Je dirais que votre cinéma appartient au cinéma de prose. En fait – naturellement je schématise - si 
nous voulions résumer en une formule ce qu’est ce film Les Poings dans les poches, on ne trouverait 
aucune des formules qui nous furent chères jusqu’ici. Pourrions-nous dire qu’il y a du néo-réalisme, que 
d’une certaine façon votre film est néo-réaliste ? Non. Vous êtes en dehors de ces formules. Le noyau de 
votre film est une sorte d’exaltation de l’anormal, de l’anormalité contre la norme de la vie bourgeoise, 
familiale. C’est une révolte rageuse de l’intérieur du monde bourgeois. Pour m’exprimer de façon plus 
vive, je pourrais dire que c’est le film d’un beat, d’un hippie. »

Pier Paolo Pasolini, I Pugni in tasca, un film di Marco Bellocchio, éd. Garzanti, Milan, 1967

lost in his admiration for his brother augusto, who dreams of escape, and the guilty love he feels for his 
sister giulia, alessandro, trapped between epilepsy fits and mental deficiency, attempts to rid the family of its 
oppression. his first target is his blind and tyrannical mother.   
“I would say that your films belong to a cinema of prose. In fact— and I’m simplifying of course—if we wanted 
to sum up Fists in the Pocket with one expression, none of those previously dear to us would fit. Could we 
say that it has an element of neorealism, that in some ways your film is neorealist? No. You are beyond such 
expressions. At the heart of your film is a kind of exaltation of the abnormal, of abnormality against the norm 
of bourgeois and family life. It is a furious revolt from within the bourgeois world. To express myself more 
vividly, I could say that this is the film of a Beat or a hippy.”

italie • fiction • 1965 • 1h45 • noir et blanc • vostf
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la chine est proche
la cina è vicina

scénario Marco Bellocchio, elda Tattoli iMage Tonino Delli colli Musique ennio Morricone Montage Roberto Perpignani 
production Vides cinematografica source Park circus
interprétation glauco Mauri, elda Tattoli, Paolo graziosi, Daniela Surina, Pierluigi aprà, alessandro haber, claudio Trionfi, laura 
De Marchi

Vittorio Gordini, professeur fortuné, aussi velléitaire qu’opportuniste, se voit désigné comme candidat 
par le parti socialiste unifié. Il fait appel, pour l’aider dans sa campagne, au jeune Carlo qui ne va pas 
tarder à tramer avec Giovanna, la secrétaire de Vittorio, de sordides complots bien éloignés de toutes 
considérations politiques.
« C’est un film rêvé pour retrouver le chemin des salles de cinéma sans quitter le climat révolutionnaire. 
Dieu sait si, dans Les Poings dans les poches, Bellocchio l’a contestée, la société bourgeoise de l’Italie 
provinciale contemporaine ! Et avec quelle frénésie trépidante. Ce n’était qu’un début, il continue le 
combat. Il s’attaque au même milieu, avec cette nuance dans la description de l’adversaire : la famille 
des Poings dans les poches tombait en décrépitude ; celle de La Chine est proche règne toute puissante, 
forte de ses titres, de ses domaines, de ses milliards, de sa religion, de sa culture, et cuirassée par 
l’hypocrisie d’une morale en contradiction avec les mœurs privées. »

Jean-Louis Bory, Le Nouvel Observateur, 12 juin 1968

Vittorio gordini, a wealthy professor as weak-willed as he is opportunistic, finds himself running for office as 
a socialist candidate. To help him with his campaign he enlists the young carlo, who is soon in cohorts with 
giovanna, Vittorio’s secretary, to hatch a variety of sordid plots completely unrelated to politics. 
“This is a dream film for Bellocchio to find his way back onto cinema screens without abandoning the 
revolutionary mood. And God knows he lambasted the bourgeois society of small-town contemporary Italy in 
Fists in the Pockets! And with such unrestrained fury. That was just the beginning; the fight continues. He takes 
on the same milieu, with the slight difference that whereas his adversary in Fists in the Pockets was a decaying 
family, the one seen in china is Near is part of the all-powerful landed gentry, armed with its fortune, religion 
and culture, and hardened by the hypocrisy of a moral code in contradiction with personal morals.”

italie • fiction • 1967 • 1h47 • noir et blanc • vostf
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Fous à délier
Matti da slegare

Silvano Agosti, Marco Bellocchio, Stefano Rulli, Sandro Petraglia

scénario Marco Bellocchio, Silvano agosti, Stefano Rulli, Sandro Petraglia iMage ezio Bellani Musique Nicola Piovani Montage Silvano 
agosti, Marco Bellocchio, Stefano Rulli, Sandro Petraglia production 11 Marzo cinematografica source cinémathèque du luxembourg

Trois jeunes sortent de l’hôpital psychiatrique pour mener une « vie normale » en travaillant à l’usine. Ils 
confient leurs perspectives d’avenir. En 1968, alarmée par l’état catastrophique de la psychiatrie publique 
en Italie, la municipalité communiste de Parme confia à Mario Tommasini, un ancien ouvrier du gaz, 
la direction du secteur de la santé mentale et sa réorganisation sur un mode révolutionnaire. Cette 
initiative politique, inspirée par Franco Basaglia, critique de l’institution asilaire, marqua le début d’une 
vaste entreprise de réinsertion sociale des patients.
« De quelque point de vue qu’on le considère, Fous à délier est un film exceptionnel. C’est d’abord un 
témoignage sans précédent sur la psychiatrie traditionnelle et sur ses variantes modernistes, en particulier 
dans le domaine de l’enfance. Ce sont essentiellement des gens de tous les jours qui, à un titre ou à un 
autre, ont eu maille à partir avec la répression psychiatrique, qui parviennent à s’exprimer sur ce qu’ils 
ont vécu, et qui le font avec des accents de vérité absolument bouleversants. Et c’est enfin un film que 
l’on peut d’ores et déjà inscrire dans la lignée du chef-d’œuvre de Bellocchio : Les Poings dans les poches. »

Félix Guattari, Libération, 5 mars 1976

Three young people leave a psychiatric hospital to lead a “normal life” as factory workers. They reveal their 
plans for the future. in 1968, alarmed at the disastrous state of public mental health care in italy, the 
communist city of Parma entrusted Mario Tommasini, a former gas worker, with the task of revolutionising 
the mental health sector. This political initiative, inspired by the fervent asylum critic Franco Basaglia, marked 
the beginning of a vast campaign to reintegrate mental patients into society. 
“However we look at it, Matti da slegare is a remarkable film. It is first and foremost an unparalleled 
exposition of traditional psychiatry and its modern variants, in particular in the sphere of childhood. These 
are essentially ordinary people who, in one way or another, came into conflict with psychiatric repression and 
who recount their experiences here with devastating authenticity. Lastly, it is a film that can already be said 
to follow in the footsteps of Bellocchio’s masterpiece, Fists in the Pocket.”

italie • documentaire • 1974 • 2h16 • noir et blanc • vostf
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Vacanze in Val treBBia

scénario Marco Bellocchio iMage luigi Verga Musique Nicola Piovani Montage anna Napoli production antea/odyssia source 
Ripley’s Film, cinecittà
interprétation Piergiorgio Bellocchio, gisella Burinato, Marco Bellocchio, gianni Schicchi, Beppe ciavatta

à mi-chemin entre le documentaire et la fiction, les vacances du cinéaste dans sa maison familiale de Bobbio.
« Un moyen métrage unique en son genre, une tentative mêlant liberté poétique et rigueur formelle 
qui évite toute catégorie esthétique, tout genre filmique : Vacanze in Val Trebbia n‘est pas, comme 
beaucoup l’ont écrit, un home movie ni un diary film. Ce n’est pas un film de famille parce qu’il en 
dissout les caractéristiques essentielles : l’impersonnalité et le stéréotype. Bellocchio se filme dans 
l’ennui, crucifié par la morne répétition des journées toujours égales. Création esthétique innovante et 
travail de mémoire dérangeant maintiennent les images du film hors de cette expérience coupée du réel 
qui constitue le modus operandi typique du film privé : ce qui intéresse Bellocchio, c’est de construire un 
monde et ne pas se limiter à en constater la simple présence. »

Federico Rossin, traduit de l’italien par Florence Nahon, janvier 2009

a blend of documentary and fiction that follows the filmmaker as he holidays at the family home in Bobbio. 
“This medium-length film is one of a kind, an essay that blends poetic licence and formal rigour while 
sidestepping all aesthetic categories, all film genres. Vacation in Val Trebbia is not, as many have suggested, 
a home movie or a diary film. Nor is it a family film, because it eliminates all the essential characteristics 
of the genre, namely impersonality and stereotype. Bellocchio films himself in his boredom, crucified by 
the dull monotony of days that are always the same. The film’s innovative aesthetic and disturbing work 
of remembrance prevent the images from following the typical modus operandi of the private film and its 
disconnection from reality. What drives Bellocchio is his desire to construct a world rather than limiting 
himself to simply recording its existence.” 

italie • fiction • 1980 • 51min • couleur • vostf
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les Yeux, la Bouche
gli occhi, la bocca

scénario Marco Bellocchio, Vincenzo cerami, catherine Breillat iMage giuseppe lanci Musique Nicola Piovani Montage Sergio 
Nuti production odyssia, gaumont source gaumont, cinecittà
interprétation lou castel, angela Molina, emmanuelle Riva, Michel Piccoli, antonio Piovanelli, Viviana Toniolo, antonio Petrocelli

Giovanni retrouve sa famille à l’occasion du décès de Pippo, son frère jumeau qui vient de se suicider. En 
accord avec ses proches, il décide de cacher la vérité à sa mère et va jusqu’à forcer Vanda, la fiancée de 
Pippo, à reconnaître que leur union était parfaite. Mais Vanda supporte mal cette situation.
« Dix-sept ans après Les Poings dans les poches, Marco Bellocchio nous invite à nouveau à rencontrer 
la famille tant haïe : la mère, objet d’un rapport équivoque, les frères, la province et surtout l’acteur 
Lou Castel, devenu le double du cinéaste, son alter ego, son porte-parole. Longtemps déchiré entre son 
engagement politique et ses liens familiaux, Marco Bellocchio prend le temps de respirer ; à travers 
Lou Castel, il part à la recherche d’une forme de paix intérieure. La violence, l’agressivité naturelle qui 
le portent à chaque seconde comme jusqu’au bout de lui-même, n’ont pas pour autant disparu. Un 
semblant de paix s’établit, et d’abord dans les scènes d’amour avec Vanda, d’une sensualité euphorique. »

Louis Marcorelles, Le Monde, 4 septembre 1982

giovanni is reunited with his family when his twin brother Pippo commits suicide. on the advice of his 
relatives, he decides to hide the truth from his mother, even going as far as forcing Pippo’s fiancée Vanda to 
pretend that their relationship was perfect. Vanda, however, struggles to accept the situation.
“Seventeen years after Fists in the Pocket, Marco Bellocchio invites us once again to meet the family he so 
despises: the mother with whom the protagonist has an ambiguous relationship, the brothers, provincial Italy 
and above all, the actor Lou Castel, who has become the filmmaker’s double, his alter ego, his spokesperson. 
Long torn between political commitment and family ties, Bellocchio takes the time to catch his breath, 
searching for a vicarious peace through Lou Castel. And yet, the violence and natural aggressiveness that 
seem to constantly drive him have not disappeared. A semblance of peace takes hold, particularly in the 
euphorically sensual love scenes with Vanda.” 

Italie/France • fiction • 1982 • 1h40 • couleur • vostf
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henri iV
enrico iV

scénario Marco Bellocchio, Tonino guerra, d’après la pièce Henri IV de luigi Pirandello iMage giuseppe lanci Musique astor 
Piazzolla Montage Mirco garrone production odyssia, Rai Due source Ripley’s Film, cinecittà
interprétation Marcello Mastroianni, claudia cardinale, latou chardons, leopoldo Trieste, Paolo Bonacelli, gianfelice imparato

à la suite d’une chute de cheval, un jeune homme croit être devenu l’empereur d’Allemagne Henri IV. Depuis 
vingt ans, il règne sur un domaine où tout le monde, amis et domestiques, se plie à son caprice. En réalité, 
voilà huit ans qu’il a recouvré la raison, mais il continue à jouer le jeu pour mieux observer les autres.
« Faute de pouvoir donner une raison à la vie, c’est une tentation que de la trouver folle, et de se dire 
qu’après tout, c’est la folie qui est peut-être raisonnable. Pirandello, philosophe de formation, en a fait le 
système de pas mal de ses pièces et particulièrement ici dans Henri IV adapté par Marco Bellocchio. Sur 
ce sujet, Bellocchio a fait un film vivant et même nerveux. Il casse la convention scénique et éclaire bien 
ces personnages qui jouent à un colin-maillard où tous auraient les yeux bandés : celui de la vérité et du 
mensonge, de l’hypocrisie et de la sincérité. Sa meilleure carte, le réalisateur l’abat avec Marcello Mastroianni 
qui est Henri IV. Il est magistral : douloureux, inquiet, las, taraudé, immensément désespéré. Un vrai roi. »

Maurice Fabre, France Soir, 22 septembre 1984

after falling from his horse, a young man believes he has become the german emperor henry iV. Twenty years later, 
he continues to reign over an estate where everyone, friends and servants alike, bows to his every whim. in reality 
he regained his sanity eight years ago but has kept up the pretence in order to better observe those around him. 
“When life seems to have no meaning, it is tempting to declare it insane and tell oneself that, at the end of the 
day, perhaps insanity makes more sense. Pirandello, who studied philosophy, used this as the foundation of 
many of his plays, and in particular henry iV, adapted here by Marco Bellocchio. From this subject Bellocchio 
has crafted a lively, or even energetic, film. He breaks with theatrical convention and sheds light on these 
characters playing a kind of blind-man’s buff in which everyone is blindfolded: a game of truth and lies, 
hypocrisy and sincerity. The filmmaker lays his trump card by casting Marcello Mastroianni as Henry IV. He is 
masterful: harrowing, troubled, weary, tortured, and absolutely desperate. A true king.”

italie • fiction • 1984 • 1h35 • couleur • vostf
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sogni inFranti
ragionaMenti e deliri

scénario Marco Bellocchio, Daniela ceselli iMage Roberta allegrini Musique area, carlo crivelli, Riccardo giagni, arvo Pärt 
Montage Francesca calvelli, Federico Ricci production Filmabatros, Rai Tre source Kavac Film

à partir d’archives et d’interviews de figures politiques des « années de plomb », le film revient sur la 
théorie et la pratique du combat armé orchestré par les Brigades rouges. Une pensée historique sur les 
événements, la révolution communiste se construit à partir de différents points de vue individuels.
« Bellocchio s’interroge sur un moment marquant de l’histoire italienne, celle qu’il définit lui-même 
comme une “rationalité délirante”. Les images d’archives viennent illustrer les entretiens et mettent 
l’accent sur l’aspect délirant des faits comme la découverte du corps d’Aldo Moro et surtout l’incroyable 
vidéocassette du procès prolétaire de Roberto Peci. Mais le cœur du travail de Bellocchio est ailleurs. Il 
est dans le rapport implicite qui existe entre l’auteur et son sujet. Ce n’est pas un hasard si c’est à son 
ancien chef de parti, Brandirali, que Bellocchio demande ce que signifie avoir travaillé pour la révolution 
italienne pour finalement se retrouver face à de telles dérives. Bellocchio pose la question à Brandirali, 
il se la pose probablement à lui-même, et exprime ainsi, sans pour autant l’expliquer, une interrogation 
commune à bon nombre de cette génération. »

Andrea Colombo, Il Manifesto, 9 novembre 1995

Drawing on archives and interviews with political figures from the Years of lead, the film looks back at the 
theory and practices behind the armed combat waged by the Red Brigades. a historical perspective on the 
events and the communist revolution takes shape through a variety of individual points of view. 
“Bellocchio explores a memorable period in Italian history, which he himself defines as an ‘insane rationality’. 
Archive images are used to illustrate the interviews and highlight the extraordinary nature of events like the 
discovery of Aldo Moro’s body, and above all, the unbelievable video of the proletarian trial of Roberto Peci. But 
the heart of Bellocchio’s work lies elsewhere, in the implicit connection between the auteur and his subject. It 
is no coincidence that Bellocchio asks his former party leader, Brandirali, what it means to have worked for the 
Italian revolution only to witness such abuses. Bellocchio asks Brandirali the same question he no doubt asks 
himself, thus expressing, though without explaining, a doubt shared by many of his generation.”

italie • documentaire • 1995 • 52min • couleur • vostf
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le prince de hoMBourg
il Principe di homburg

scénario Marco Bellocchio, d’après la pièce éponyme de heinrich Von Kleist iMage giuseppe lanci Musique carlo crivelli Montage 
Francesca calvelli production Marco Bellocchio, Piergiorgio Bellocchio source carlotta Films
interprétation andrea Di Stefano, Barbora Bobulova, Toni Bertorelli, anita laurenzi, Fabio camilli, Bruno corazzari, gianluigi Fogacci

Incapable de freiner son enthousiasme d’ardent combattant au cours d’une bataille contre la Suède, le 
jeune prince de Hombourg lance l’assaut contre l’ennemi sans en avoir reçu l’ordre. Bien que sa décision 
ait été favorable à ses troupes, il est jugé pour insubordination. Son oncle, le prince électeur, exige que 
son indiscipline soit punie de façon exemplaire…
« À lui seul, Bellocchio a peut-être sauvé la face d’un cinéma italien funèbrement touché par les morts 
successives de Marco Ferreri et Giuseppe De Santis. Comme dans son Henri IV, Bellocchio assume totalement 
la théâtralité de ses partis pris. Dans la superbe première séquence, à laquelle répond un final non moins 
éblouissant, on est aux portes de l’hallucination et on comprend, à travers le personnage du prince, que pour 
Bellocchio, la vie est un songe et qu’il assigne au cinéma la tâche de le figurer. De là vient cette sensation 
presque permanente que la mise en scène cherche à cerner et à incarner l’étoffe dont sont faits nos rêves. »

Thierry Jousse, Cahiers du cinéma, 1er janvier 1997

Unable to rein in his enthusiasm during a battle against the Swedes, the young Prince of homburg launches 
an attack on the enemy without receiving orders. Despite the positive outcome, he finds himself tried for 
insubordination. his uncle, the elector, demands that an example be made of his lack of discipline.
“Bellocchio may have single-handedly saved the face of an Italian cinema left in mourning by the deaths of 
Marco Ferreri and Giuseppe De Santis. Just as in henry iV, Bellocchio completely embraces the theatricality 
of his choices. The superb opening sequence, matched by a no-less stunning finale, is almost hallucinatory, 
and through the character of the prince we understand that, for Bellocchio, life is a dream and cinema has 
the task of depicting it. It is this that creates the almost permanent impression that the mise-en-scène seeks 
to understand and embody the stuff our dreams are made of.”

italie • fiction • 1996 • 1h25 • couleur • vostf
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la nourrice
la Balia

scénario Marco Bellocchio, Daniela ceselli, d’après luigi Pirandello iMage giuseppe lanci Musique carlo crivelli Montage Francesca 
calvelli production Filmabatros source cineteca di Bologna
interprétation Fabrizio Bentivoglio, Valeria Bruni Tedeschi, Maya Sansa, Daniela ceselli, Jacqueline lustig, Piergiorgio Bellocchio

Vittoria n’éprouve aucun sentiment pour l’enfant qu’elle vient de mettre au monde. Mori, son époux 
médecin, engage alors comme nourrice la dévouée et fière Annetta. Frappée par l’instinct maternel de la 
jeune femme, Vittoria ressent une sourde angoisse…
« La Nourrice est sans doute un des meilleurs films de son auteur. Ici peu d’artifices (à peine deux ou trois 
brefs ralentis assez jolis), une reconstitution historique qui frappe par son austérité, un jeu chuchoté 
des acteurs, une rétention psychologique impressionnante et, miracle à l’italienne, une prise de son 
direct sur la terre de la dictature du doublage et de la post-synchronisation. Sinon, Bellocchio creuse 
toujours le même sillon : lutte des classes et psychiatrie, bourgeoisie et hystérie, avec en plus le thème 
de la nature contre la culture. Dans le rôle de la jeune épouse qui a perdu tous ses réflexes instinctifs 
devant les phénomènes les plus élémentaires de la vie, Valeria Bruni Tedeschi est géniale et trouve le 
meilleur rôle de sa carrière. La Nourrice est un film théorique (comme toujours chez Bellocchio), mais 
aussi profondément sensuel, subtil et émouvant. »      Olivier Père, arte.tv, 2 mars 2011

Vittoria feels nothing for the child she has just brought into the world. Seeing this, her husband Mori, a doctor, 
employs the devoted and proud annetta as a wet nurse. Struck by the young woman’s maternal instinct, Vittoria 
is eaten away by anguish. 
“The Nanny is without doubt one of Bellocchio’s best films. It features few stylistic devices (just two or three 
short and quite attractive slow-motion shots), a strikingly austere historical reconstruction, soft-spoken 
performances from the actors, an impressively subdued psychological drama. Otherwise, this is a typical 
Bellocchio exploration of class war and psychiatry, bourgeoisie and hysteria, this time augmented by the 
theme of nature versus nurture. The brilliant Valeria Bruni Tedeschi finds the best role of her career as the 
young wife who has lost some of her most basic natural instincts. Although The Nanny is a theoretical film 
(as is always the case with Bellocchio), it is also deeply sensual, subtle and moving.”

italie • fiction • 1999 • 1h46 • couleur • vostf
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le sourire de Ma Mère
l’ora di religione: il Sorriso di mia madre

scénario Marco Bellocchio iMage Pasquale Mari Musique Riccardo giagni Montage Francesca calvelli production Filmalbatros, 
Rai cinema source Paradis Films
interprétation Sergio castellitto, Jacqueline lustig, chiara conti, alberto Mondini, gianni Schicchi, Maurizio Donadoni

Ernesto, peintre reconnu, séparé de sa femme et de son fils, apprend que l’église veut sanctifier sa mère. 
Un événement surprenant, en complète opposition avec sa vie d’artiste, d’homme libre et athée. Le 
souvenir de sa mère, de son sourire, le plonge alors dans un certain désarroi…
« Voici un film habité par une véritable rage. Un film comme il est devenu exceptionnel d’en rencontrer 
sur les écrans. élégant, complexe, subtil, et pourtant porté d’un seul élan par une fureur sans appel contre 
l’obscurantisme, la compromission, la veulerie. À cette colère qui semble d’un autre temps répondent les cibles 
explicites que le film vise : les manœuvres des corridors du Vatican, la vieille noblesse ultraréactionnaire, les 
arrivismes d’une bourgeoisie sans scrupule, la bigoterie. Bellocchio filme les uns et les autres avec une extrême 
sensualité. Il caresse littéralement les corps et les visages, enveloppant et unifiant ce monde disparate et 
artificiel dans une nappe cotonneuse, mystérieuse, tour à tour émouvante et effrayante. »

Jean-Michel Frodon, Le Monde, 20 novembre 2001

ernesto, a renowned painter separated from his wife and son, learns that the church wants to canonise his 
mother. This surprising event is in complete contradiction with his life as an artist, free man and atheist. The 
memory of his mother and her smile plunges him into confusion.
“Here is a film driven by rage, the kind of film it has become rare to see on the screen. Elegant, complex and 
subtle, yet carried along in a surge of rage against obscurantism, the compromising of one’s principles and 
spinelessness. This anger seemingly from another era is matched by the film’s explicit targets: the behind-
the-scenes manoeuvring of the Vatican, the ultra-reactionary old nobility, the pushiness of an unscrupulous 
bourgeoisie, and bigotry. Bellocchio films them all with extreme sensuality, literally caressing faces and 
bodies, enveloping and uniting this disparate and artificial world in a cottony and mysterious blanket that is 
by turns moving and terrifying.”

italie • fiction • 2001 • 1h43 • couleur • vostf
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Buongiorno, notte

scénario Marco Bellocchio, Daniela ceselli iMage Pasquale Mari Musique Riccardo giagni Montage Francesca calvelli production 
Filmalbatros, Rai cinema source Paradis Films
interprétation Maya Sansa, luigi lo cascio, Piergiorgio Bellocchio, giovanni calcagno, Paolo Briguglia, Roberto herlitzka
  
Rome, 1978. Chiara, jeune terroriste, est impliquée dans l’enlèvement d’Aldo Moro. Si sa foi dans la 
révolution l’emprisonne dans les rituels de la clandestinité, elle mène en contrepoint une vie très 
ordinaire. Mais, en conflit permanent avec les autres membres du groupe, elle finit peu à peu par douter 
du bien-fondé de leurs actes.
« Loin de s’adonner à une lecture fidèle ou à une relecture des évènements, Bellocchio nous convie à une 
plongée dans l’inconscient de son personnage principal. Ce qui l’intéresse, c’est Chiara, sa façon de vivre, 
de voir la politique et le monde, son incapacité à faire coïncider ce qu’elle pense et ce qu’elle fait. En cela, 
Bellocchio reste fidèle à lui-même. Son cinéma est hanté par la liberté et les moyens d’y parvenir : comment 
agir et penser librement, avoir une conscience et une vision libre et juste du monde et de la société sans se 
défaire au préalable des chaînes dont on hérite. À son habitude, Bellocchio se livre donc à l’analyse d’un 
cas : un cas unique qui pourrait aussi bien être collectif, celui de l’Italie, d’hier et d’aujourd’hui. »

Jean-Baptiste Morain, Les Inrockuptibles, 4 février 2004

Rome, 1978. chiara, a young terrorist, is involved in the kidnapping of aldo Moro. although her belief in the 
revolution condemns her to work in the shadows, she nonetheless lives an ordinary life. however, in constant 
conflict with the other members of the group, she gradually begins to doubt the legitimacy of their actions. 
“Far from devoting himself to a faithful interpretation or re-reading of the real-life events, Bellcochio invites 
us to dive into the subconscious of his protagonist. What interests him is Chiara, the way she lives, the way 
she views politics and the world, her inability to align what she thinks with what she does. In doing so, 
Bellocchio remains faithful to himself. His films are haunted by freedom and the means of achieving it: how 
to act and think freely, how to be aware of and view society and the world in a way that is free and faithful 
without casting off the shackles we inherit. As is his custom, Bellocchio analyses an individual case, one that 
is unique but which could just as easily be collective: that of Italy past or present.”

italie • fiction • 2003 • 1h45 • couleur • vostf
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addio del passato

scénario Marco Bellocchio iMage Pasquale Mari Musique giuseppe Verdi Montage Francesca calvelli production Filmalbatros 
source Rai

à l’occasion du centième anniversaire de la mort de Verdi, Marco Bellocchio part sur les traces du musicien 
originaire, comme lui-même, de Piacenza, Il recherche d’anciennes mélodies et retrouve le lieu où les 
choristes s’adonnaient à leur passion du chant. Ce lieu existe encore, c’est la « Cooperativa Infrangibile » 
et chaque mardi des choristes s’y retrouvent pour chanter.
« Le film combine plusieurs choses : ma passion pour l’opéra, mon retour dans la ville où je suis né, ainsi que 
ma propre formation musicale au sein de ma famille qui se passionnait pour la musique. Ma mère chantait 
et j’ai appris la musique en écoutant des disques qui reprenaient moins des œuvres complètes que des airs 
d’opéra. Ce sont ces trois choses combinées, et les liens qu’il y a entre mes origines piacentines, ma formation 
musicale et ma passion pour l’opéra, qui font ce documentaire et le rendent vivant. »

Marco Bellocchio, Cahiers du cinéma, décembre 2002

To celebrate the 100th anniversary of Verdi’s death, Marco Bellocchio decides to trace the life of this composer 
and fellow native of Piacenza. he searches for his old compositions and discovers the place where choristers 
devoted themselves to their passion. Known as the “cooperativa infrangibile”, it still exists today and choir 
singers meet there every Tuesday to rehearse. 
“The film combines several elements: my passion for opera, my return home to the city where I was born, 
and my own musical training within a family of music lovers. My mother sang and I learned about music by 
listening to records containing operatic arias rather than complete works. The combination of these three 
things, as well as the links between my roots in Piacenza, my musical training and my passion for opera, 
forms the foundation of this documentary and brings it alive.”

italie • documentaire • 2003 • 51min • couleur • vostf
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le Metteur en scène de Mariages
il Regista di matrimoni

scénario Marco Bellocchio iMage Pasquale Mari Musique Riccardo giagni Montage Francesca calvelli production Filmalbatros, 
Rai cinema, Dania Film, Surf Film source cinémathèque du luxembourg
interprétation Sergio castellitto, Donatella Finocchiaro, Sami Frey, gianni cavina, Maurizio Donadoni, Bruno cariello

Le metteur en scène, Franco Elica, est désespéré par le mariage de sa fille avec un catholique pratiquant. 
Quand, par ailleurs, on lui demande de tourner une énième adaptation des Fiancés d’Alessandro Manzoni, 
il s’enfuit en Sicile. Il y rencontre un prince cultivé et ruiné qui lui propose de filmer le mariage de sa 
fille Bona…
« La maîtrise de celui qui reste l’un des grands d’Europe n’est plus à prouver. Bellocchio déplore la 
conversion de son art aux vieilles recettes (“ce sont les morts qui gouvernent”), en mêlant couleurs et 
noir et blanc, cadres somptueux et images DV ou pellicules de caméras de surveillance, plans dignes 
de Visconti et gestes troublants d’une princesse à la sexualité réprimée. Le film, semé d’élans lyriques, 
cultive l’irrationnel, voire la provocation, montrant un voile de mariée arraché et piétiné, un cinéaste 
mort resurgissant sur une plage, de nuit, comme un fantôme et convoquant l’onirisme par le son ou le 
culte discret du baiser fou surréaliste. »

Jean-Luc Douin, Le Monde, 21 août 2007

Filmmaker Franco elica is thrown into despair after his daughter marries a devoted catholic. When he is asked 
to film yet another adaptation of The Betrothed by alessandro Manzoni, he flees to Sicily, where he meets a 
cultivated and penniless prince who suggests he film the wedding of his daughter Bona.
“The skill of one of Europe’s finest filmmakers speaks for itself. Bellocchio laments the transformation of his art 
with its time-honoured techniques (‘in italy the dead rule’) by blending colour with black and white, magnificent 
settings with video or CCTV images, shots worthy of Visconti with disturbing behaviour by a sexually repressed 
princess. Interspersed with lyrical outbursts, the film cultivates irrationality, or even provocation, showing a 
bridal veil being ripped off and stamped on, a dead filmmaker resurfacing like a ghost on a night-time beach, 
and creating a dream-like mood through sound and a discreet worshipping of the crazy surrealist kiss.”

italie • fiction • 2006 • 1h40 • couleur • vostf



Marco Bellocchio hoMMage 39

Vincere

scénario Marco Bellocchio iMage Pasquale Mari Musique carlo crivelli Montage Francesca calvelli production offside, Rai 
cinema, celluloid Dreams Productions source ad Vitam
interprétation giovanna Mezzogiorno, Filippo Timi, Fausto Russo alesi, Michela cescon, Piergiorgio Bellocchio

Il existe un lourd secret dans la vie de Mussolini, que l’histoire officielle ne raconte pas : une femme, Ida 
Dalser, et un enfant, Benito Albino - reconnu puis désavoué. Ida rencontre Mussolini de manière fugace 
à Trente et en est éblouie. Elle croit en lui, en ses idées. Mais lorsque la guerre éclate, Mussolini s’engage 
et disparaît de la vie de la jeune maman.
« Le nouveau film de Marco Bellocchio, qui fut bien avant Nanni Moretti l’enfant révolté du cinéma 
italien, est une œuvre magistrale, un geste stylistique, poétique, politique d’une rare envergure. Le 
cinéma de Bellocchio se confronte depuis ses débuts (Les Poings dans les poches) à l’aliénation de 
l’individu par les institutions sociales. Sa belle intuition est d’avoir pressenti que cette histoire offrait au 
cinéma l’angle de pénétration le plus incisif pour évoquer, dans ce qu’il a de plus abject, le phénomène 
fasciste. Le fascisme, non pas tant comme appareil de domination, mais comme passion fusionnelle, 
conquête des âmes, dévotion des cœurs, transport amoureux, jouissance érotique. »

Jacques Mandelbaum, Le Monde, 24 novembre 2009

a dark secret haunts the life of Mussolini, one suppressed by the official history: the existence of a wife, ida 
Dalser, and a child, Benito albino, whose paternity Mussolini acknowledged then subsequently denied. ida 
meets Mussolini briefly at Trento and is mesmerised. She believes in him and his ideas. But when war breaks 
out, Mussolini enlists and disappears from the new mother’s life. 
“The new film by Marco Bellocchio is masterful; a stylistic, poetic and political gesture of rare scope. Ever 
since his beginnings Bellocchio has tackled the alienation of individuals by social institutions. He instinctively 
sensed that this story would offer cinema the most incisive angle to depict the fascist phenomenon in all its 
most abject traits. Here, fascism is not so much a means of domination as a binding passion, a conquest of 
minds, a devotion of hearts, a surge of love, an erotic pleasure.”  

Italie/France • fiction • 2009 • 1h58 • couleur • vostf
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la Belle endorMie
Bella addormentata

scénario Marco Bellocchio, Veronica Raimo, Stefano Rulli iMage Daniele ciprì Musique carlo crivelli Montage Francesca calvelli 
production cattleya, Rai cinema, Babe Films source Bellissima Films
interprétation isabelle huppert, Toni Servillo, alba Rohrwacher, Michele Riondino, Maya Sansa, Pier giorgio Bellocchio, gian 
Marco Tognazzi, Brenno Placido, Fabrizio Falco

Le 23 novembre 2008, l’Italie se déchire autour du sort d’Eluana Englaro, une jeune femme plongée 
dans le coma depuis 17 ans. La justice italienne vient d’autoriser son père à interrompre l’alimentation 
artificielle qui maintient sa fille en vie. Dans ce tourbillon politique et médiatique, les sensibilités 
s’enflamment, les croyances et les idéologies s’affrontent.
« Marco Bellocchio, mauvaise conscience de l’Italie (il a dû, faute de financement, renoncer à tourner 
un film sur les frasques berlusconiennes), met en place quatre destins contaminés par l’affaire. Dans 
une ambiance d’obscurité, de messes incessantes et d’images télévisées d’archives, Bellocchio dénonce 
une Italie somnambule, prompte à écouter les conseils de psychanalystes idiots ou les diatribes de 
Silvio Berlusconi. La mise en scène au cordeau sert admirablement ce sujet volcanique qui cible avec 
puissance les pères de la nation, le cynisme et les fausses croyances. »

Sophie Grassin, Le Nouvel Observateur, 11 avril 2013

November 23, 2008: italy is divided over the fate of eluana englaro, a young woman in a coma for the past 
seventeen years. The italian courts have just authorised her father to remove the feeding tube keeping her 
alive. in the ensuing political and media storm, tempers flare and beliefs and ideologies clash.
“Marco Bellocchio, Italy’s guilty conscience (he had to abandon a film on Berlusconi’s indiscretions through 
lack of funding), depicts the stories of four individuals whose lives are contaminated by this case. In a sombre 
atmosphere featuring incessant church services and archived television images, Bellocchio denounces a 
sleepwalking Italy, quick to listen to the advice of idiotic psychoanalysts or the diatribes of Silvio Berlusconi. 
The linear mise-en-scène admirably serves the explosive material, which forcefully attacks the nation’s 
fathers, cynicism and false beliefs.”

Italie/France • fiction • 2012 • 1h50 • couleur • vostf
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Il y a plusieurs histoires. Qui sont toutes son histoire.
Il y a l’histoire d’un enfant grandi entre deux pays, celui où il est né, la Chine continentale, et celui où ses parents l’ont 
amené quand il avait deux ans, Taïwan, en croyant, eux, revenir bientôt sur les terres de leurs ancêtres. L’histoire d’un 
adolescent remuant, un petit voyou de la grande ville méridionale de Fengshan, qui découvre par hasard le cinéma 
pendant son service militaire et décide d’entrer dans ce milieu, avec l’idée qu’on peut y gagner de l’argent facilement et 
rencontrer des jolies filles. L’histoire d’une île chinoise où s’est réfugiée une armée vaincue et des centaines de milliers 
de civils, après la victoire de Mao en 1949, une île où le dictateur Chang Kaï-chek installe le régime autoritaire du 
parti Kuomintang, et où les Chinois continentaux dominent brutalement les insulaires de souche. Il y a l’histoire de 
la présence des Américains, qui soutiennent à bout de bras la dictature, mais apportent aussi le rock, les blue jeans, 
et une idée de la famille assez éloignée du modèle confucianiste. Il y a l’histoire d’une intelligentsia taïwanaise qui, à 
partir des années 1960, fait de ses racines culturelles un levier pour soulever la chape de plomb du régime militaire. Il 
y a une jeune femme, écrivain talentueuse issue d’une famille composée de continentaux et de Taïwanais de souche, 
et qui va croiser le chemin d’un jeune gars débrouillard, qui gagne sa vie et perd sa jeunesse à fabriquer des comédies 
sentimentales pour le studio central de Taipei, la CMPC. Elle s’appelle Chu Tien-wen.
On est à la fin des années 1970, il y a aussi, à Taipei, une génération de jeunes gens venus d’horizons très variés, pour 
certains très frottés au monde occidental qui a beaucoup bougé au cours des quinze années précédentes. Chang 
Kaï-chek est mort. Pékin a remplacé Taipei au Conseil de sécurité de l’ONU, au sein du régime des gens plus futés 
comprennent qu’il faut faire évoluer les choses. Parmi eux, des responsables du studio d’État, où travaillent aussi des 
jeunes modernistes. Ils cherchent de nouveaux talents, un nouvel esprit. En résultent, en 1982, deux films à sketches. 
L’un s’appelle Sandwich Man, qui est aussi le titre du premier, et de loin le plus remarquable de ses trois épisodes. L’autre, 
qui compte quatre sketches, s’appelle In Our Time, et là aussi un épisode, Expectation, domine clairement l’ensemble. 
Ces deux films, ces sept jeunes réalisateurs et ceux, scénaristes, acteurs, producteurs, qui ont travaillé avec eux, mais 
surtout les réalisateurs des deux épisodes les plus marquants, viennent de lancer une révolution. Personne ne le sait.
Le réalisateur d’Expectation se nomme Edward Yang, c’est un ingénieur informaticien qui a étudié aux États-Unis, s’est 
mêlé à la contre-culture californienne et adore les films des Nouvelles Vagues européennes. Le réalisateur de Sandwich 
Man s’appelle Hou Hsiao-hsien, il n’a jamais quitté Taïwan, n’a aucune culture cinéphile, ni d’ailleurs littéraire. Mais il 
a fait la connaissance de Chu Tien-wen qui l’a convaincu de regarder autrement, de suivre son instinct pour raconter 
une histoire toute simple afin qu’elle prenne un résonance plus vaste. Et, très loin de ses conventionnels trois premiers 
longs métrages (des films qui n’appartiennent pas véritablement à son œuvre et sur lesquels il est désormais discret), 
Hou l’a fait. En autodidacte ayant le goût de rompre les règles, il a commencé d’explorer d’autres cadrages, d’autres 
distances, d’autres durées. Ce n’est qu’un début.
Ces deux-là, Hou et Yang, deviennent les chefs de file d’un mouvement qui aussitôt dépasse les seuls milieux du 
cinéma, et la seule dimension taïwanaise. Le jeune cinéma qui émerge alors à Taipei devient le symptôme et le signe de 
ralliement d’une jeunesse qui veut un autre monde. La même année 1982, a été présenté au Festival de Hongkong un 
film réalisé mais interdit en Chine populaire, La Terre jaune de Chen Kaige, première salve de la « cinquième génération » 
qui va ressusciter le cinéma chinois continental après la catastrophe de la Révolution culturelle, et conquérir une 
reconnaissance internationale. À Hongkong aussi, épicentre du cinéma chinois, une génération de jeunes réalisateurs 
tente le lancement d’une éphémère Nouvelle Vague, où seuls Tsui Hark et Wong Kar-wai surnageront. Mais les cinémas 
chinois sont bien en train de prendre leur essor et vont devenir une force majeure dans l’art du cinéma mondial.
Aucun de leurs représentants ne démontrera autant de constance, d’invention, de renouvellement et d’audace que Hou 
Hsiao-hsien à travers les quinze longs métrages qu’il réalisera à partir de 1983 jusqu’à aujourd’hui, selon une trajectoire 
à la fois extraordinairement rigoureuse et formidablement inventive. Cette trajectoire vient de l’entrelacement de 
toutes les histoires d’où il est issu. S’en être nourri et les avoir dépassées sans les renier fait de Hou celui que beaucoup 
de par le monde, et notamment beaucoup de cinéastes, considèrent comme un grand maître.
Pour Hou comme pour beaucoup d’autres de sa génération, au début des années 1980, l’ouverture du présent et la conquête 
de l’avenir passe par la libération du passé, ce passé nié par la dictature toujours en place (la loi martiale ne sera levée 
qu’en 1987). Les quatre premiers longs métrages de Hou Hsiao-hsien sont des films autobiographiques, des retours par le 
biais d’histoires individuelles sur l’histoire collective : son adolescence dans Les Garçons de Fengkuei (1983), l’enfance de 
Chu Tien-wen dans Un été chez grand-père (1984), sa propre enfance dans Un temps pour vivre, un temps pour mourir 
(1985), l’adolescence de son ami et coscénariste Wu Nien-jien, figure importante du Nouveau Cinéma taïwanais, dans 
Poussières dans le vent (1986). Et déjà dans ces films passe ce vent puissant d’un cinéma jeune, inventif, dynamique, 
mais qui recourt à des formes de mise en scène singulières, qui ne ressemblent pas aux films des « Nouvelles Vagues » 
européennes, américaine ou japonaise. Les plans longs et fixes, la recomposition des cadres par des éléments de décors qui 
découpent l’écran, l’utilisation de la profondeur de champ, le goût pour les scènes observées de loin et en continu, la place 
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des corps dans l’espace, qu’il s�agisse de la nature ou de bâtiments, participent d’une écriture singulière, qui ne fera que 
s’enrichir au fil des ans. Du point de vue du style, Hou est un grand inventeur moderne, comme le sont Godard, Antonioni 
ou Cassavetes, mais d’une manière qui n’appartient qu’à lui, qui ne doit pas grand chose aux influences extérieures – même 
si, au cours de mémorables séances de ciné-clubs à domicile, Edward Yang a commencé de l’initier aux grandes œuvres du 
cinéma contemporain. Qui chercherait des influences dans le style visuel et narratif de Hou tel qu’il se met alors en place 
en trouverait davantage dans les arts traditionnels chinois, notamment dans la peinture classique avec ses grandes plages 
de vide et son usage suggestif des volutes d’encre pour évoquer un cosmos où l’homme n’est pas au centre de tout, ni plus 
grand que ce qui l’entoure. Là aussi l’influence de Chu Tien-wen est importante.
Dès le début de ce mouvement dont il est une des figures de proue, Hou sait qu’il faut aussi jouer collectif, essayer 
d’élargir un mouvement qui demeure fragile, dans un environnement extrêmement conservateur, et qui ne s’ouvre 
à la démocratie que pour devenir un archétype de l’affairisme capitaliste le plus effréné. Il devient producteur pour 
son ami Edward Yang, dont il est aussi l’(excellent) interprète principal dans Taipei Story. L’amitié de Hou et de Yang 
se brisera plus tard, mais pas les tentatives du premier de construire des structures plus vastes, d’aider de nouveaux 
venus, de participer à des projets collectifs. Il le fait toujours.
Le collectif est au cœur de la trilogie historique qui va marquer le premier sommet de l’œuvre : cette fois-ci, Hou 
prend en charge directement l’histoire de tout « son pays », Taïwan. En 1989, il signe un chef-d’œuvre, La Cité des 
douleurs, Lion d’or au Festival de Venise, qui invente une forme de récit à voix multiples pour revenir sur la phase 
la plus brûlante de l’histoire taïwanaise, « l’incident du 28 février » qui voit une féroce répression (10 000 morts) 
s’abattre sur les Taïwanais – surtout les intellectuels et les communistes – au profit des Chinois continentaux déjà 
en train de se replier sur l’île, moment fondateur et tabou durant quarante ans. Le film, qui rend aux Taïwanais leur 
histoire nationale débarrassée du maquillage idéologique du Kuomintang, est un considérable succès à Taïwan – le 
plus grand que connaîtra Hou. Pourtant le film suivant, Le Maître de marionnettes, primé à Cannes, est lui aussi 
accueilli avec bienveillance, car il retrace de manière nouvelle, et d’une grande finesse, un demi-siècle de l’histoire 
de l’Île, sous colonisation japonaise de 1895 à 1945 – une expérience qui n’a pas laissé que des mauvais souvenirs à 
l’île, où l’influence japonaise demeure sensible dans les mœurs, les habitats, etc. Le troisième film, Good Men, Good 
Women, politiquement, historiquement et esthétiquement extrêmement ambitieux, organise des circulations à échos 
multiples entre le présent et l’époque de la Terreur blanche. Très complexe, le film est à la fois le dernier chapitre de 
l’immense fresque historique brossée par le réalisateur pour rendre leur histoire aux Taïwanais et un tournant décisif 
dans une démarche artistique qui va désormais travailler différemment son enjeu principal, le temps.
Cela se traduit par deux grands films symétriques, un film très contemporain, chronique d’une jeunesse chassée de 
ses espérances comme d’un paradis perdu, Goodbye South, Goodbye (1996) et un film situé dans le passé et loin de 
Taïwan, Les Fleurs de Shanghai (1998), qui invente un monde totalement fermé où se redéploie un autre espace-temps, 
entièrement défini par les rapports de désir et de pouvoir entre les prostituées et les clients d’une luxueuse maison close 
à la fin du xixe siècle. Les puissances du cinéma explorent à nouveau, selon des trajectoires différentes mais toujours 
porteuses d’émotions troublantes et de questions ouvertes, les mystères du temps dans le film du changement de siècle 
qu’est Millennium Mambo (2001) et les trois épisodes situés à trois époques différentes de Three Times (2005), deux films 
avec l’actrice Shu Qi dont la beauté exceptionnelle est comme un contrepoint physique à la grâce de la mise en scène.
Il y a encore des histoires (personnelles, familiales, affectives) et  de l’histoire (au sens des historiens), ce sont désormais 
des dimensions – importantes mais pas centrales, car il n’y a plus de centre – d’un monde plus ample et plus profond, 
et qui serait le temps lui-même. 
Salué comme un artiste majeur dès la fin des années 1980, Hou a pourtant du mal à travailler dans son pays, où 
l’industrie du cinéma, de petite taille, est entièrement aux mains d’hommes d’affaires intéressés par le seul profit 
immédiat. C�est à l’étranger qu’il trouve les possibilités de continuer à travailler, au Japon pour Café Lumière (2003) 
puis en France pour Le Voyage du ballon rouge (2008), deux films qui, de manière différente, chaque fois adaptée au 
territoire où ils se situent, travaillent le rapport à l’espace, à l’environnement (culturel autant que physique) propre à 
leur contexte. Mais toujours avec une subtilité et une complexité que porte un sens du plan et du rythme exceptionnels.
Dans une situation paradoxale, qui le voit à la fois adoubé comme grand artiste national, et élu aux plus hautes 
instances cinématographiques de son pays, et en difficulté pour mener à bien ses projets, Hou Hsiao-hsien mettra sept 
ans pour signer ce nouveau chef-d’œuvre, à juste titre consacré d’un Prix de la mise en scène à Cannes – nombreux 
sont les festivaliers qui lui auraient volontiers donné la Palme d’or. The Assassin, où il retrouve Shu Qi, est un nouveau 
voyage dans le temps (l’évocation de la dynastie Tang, à la fin du premier millénaire, est éblouissante) et dans l’espace 
(tel que le décrit la grande peinture classique chinoise), c’est surtout un voyage dans le genre du film d’arts martiaux, 
qu’il renouvelle tout en mettant en évidence les ressorts secrets, les enjeux profonds.

FilmograpHie • 1983 Les garçons de Fengkuei 1984 un été chez grand-père 1985 un temps pour vivre, un temps pour mourir 
1986 Poussières dans le vent 1987 La Fille du Nil 1989 La Cité des douleurs 1993 Le maître de marionnettes (doc) 1995 good men, 
good Women 1996 goodbye South, goodbye 1998 Les Fleurs de Shanghai 2001 millennium mambo 2003 Café Lumière 2005 Three 
Times 2008 Le Voyage du ballon rouge 2015 The assassin
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les garçons de Fengkuei
Feng gui lai de ren

scénario Chu Tien-wen image Chen Kun-hao montage Liao Ching-sung production evergreen Film Company source Cinematek, 
Cinemathèque du Luxembourg
interprétation Niu Cheng-tse, Lin Hsiu-ling, To Tsung-hua

Fengkuei est un paisible village de pêcheurs des îles Penghu où vivent trois jeunes garçons plutôt agités. 
Pour ne plus subir les regards courroucés de leurs proches, ils décident de rejoindre Kaohsiung, une des 
plus grandes villes de Taïwan. Très vite, le destin va les séparer…
« Hou Hsiao-hsien, à travers le filtre de sa propre mémoire, retrace l’histoire de son pays. Le réalisateur 
entreprend, film après film, la difficile synthèse d’une histoire personnelle, familiale (son œuvre est 
tantôt habitée par l’absence du père, tantôt par son omniprésence), et d’un destin collectif national que 
la mémoire vise à reconstruire. Les Garçons de Fengkuei témoigne de l’errance de cette jeunesse qui n’a 
pas encore trouvé ses marques, avec une indépendance d’esprit et de style rare. »

Hubert Niogret, Positif, mars 1992

Fengkuei is a peaceful fishing village in the Penghu Islands and home to three boisterous young men. To escape 
the reproachful eye of their families, they decide to move to Kaohsiung, one of Taiwan’s largest cities. Destiny 
soon sets them on separate paths.
“Hou Hsiao-hsien traces the history of his country through the filter of his own memory. Film after film, 
he attempts the delicate task of combining a personal and family history (at times his work is haunted by 
the absence of the father, at others by his omnipresence), and a collective national destiny that memory is 
attempting to reconstruct. Feng gui lai de ren portrays this wandering youth that has yet to find its bearings 
with a rare independence of spirit and style.”

taïwan • fiction • 1983 • 1h41 • couleur • vostf
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un été cHez grand-père
Dong dong de jia qi

scénario Chu Tien-wen, Hou Hsiao-hsien image Chan Kwen-hou, mark Lee Ping-bin montage Liao Ching-song production 
marble Film Productions source City Films, Cinematek
interprétation Koo Chuen, Wang Chi-kwang, mei Fong, Lin Hsiao-ling

Leur mère étant à l’hôpital, deux enfants quittent Taipei et vont passer quelques semaines chez leur 
grand-père, médecin dans un petit village de campagne. Un été lumineux, gorgé de soleil et de rires. 
En apparence seulement, car le monde des adultes se révèle aux enfants, tandis que celui de l’enfance 
insouciante s’éloigne peu à peu.
« Ce film, aux images composées comme des estampes et chargées d’une douce mélancolie, est sans doute 
largement autobiographique. Le réalisateur a, en effet, perdu son père à l’âge de son jeune héros et sa 
mère peu après. Par sa description délicate d’une famille traditionnelle, Un été chez grand-père évoque le 
Japonais Ozu et, par la peinture de la demeurée débordante d‘amour, le Kurosawa de Dodeskaden. »

Joshka Schidlow, Télérama, 14 décembre 1988

With their mother in hospital, two children leave Taipei to spend a few weeks with their grandfather, a doctor 
in a small rural village. Their summer is radiant, filled with sun and laughter. But on the surface only, as the 
world of adults reveals itself to the children and that of carefree childhood gradually drifts away.
“This film, with its images composed like art prints and imbued with a gentle melancholy, is no doubt highly 
autobiographical. Indeed, the filmmaker lost his own father at the same age as his young protagonist, followed 
by his mother shortly after. With its delicate depiction of a traditional family, Dong dong de jia qi recalls the 
Japanese director Ozu, while the loving portrayal of the madwoman echoes the Kurosawa of Dodes’ka-den.”

taïwan • fiction • 1984 • 1h33 • couleur • vostf
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un temps pour vivre, un temps pour mourir
Tong nien wang shi

scénario Chu Tien-wen, Hou Hsiao-hsien image Di-Ping Pin musique Chen Jian-hua montage Wang Chi Yang production Yi 
Fu Films source Carlotta Films
interprétation Tien Fong, mei Fang, Tang Ru Yun, Hsiao ai, You an Hsun

En 1947, la famille de Ah-hsio, surnommé Ah-ha, choisit de fuir le communisme, et quitte son pays, la 
Chine, pour s’installer à Taïwan. Après le décès du père, la tribu part pour le sud de l’île où la vie s’avère 
particulièrement difficile. Quant à Ah-ha, après les jeux insouciants de son enfance, il grandit et connaît 
ses premiers émois amoureux…
« Hou Hsiao-hsien dépasse toutes les conventions pour aboutir inexorablement à l’abstraction. Pas de débor-
dement, pas de glu sentimentale. Avec lui, la distinction entre documentaire et fiction tend à s’éclipser sur la 
pointe des pieds. Son cinéma est beaucoup plus vaste et illimité que de simples histoires, capsules de rêves et 
de fantasmes qui se désintègrent comme des bulles de savon quelques minutes après leur vision. Il est clair 
que Hou Hsiao-hsien n’a qu’un but, le plus ambitieux : faire entrer toute la vie dans un film. »

Vincent Ostria, Les Inrockuptibles, 30 novembre 1985

In 1947, the family of ah-hsio, nicknamed ah-ha, decides to flee communism and leaves China for Taiwan. 
after the father dies, the family moves to the south of the island, where life proves to be particularly difficult. 
as ah-ha grows up, the carefree games of childhood give way to the first thrills of love.
“Hou Hsiao-hsien transcends cinematic conventions to inexorably reach abstraction. There is no excess, no 
sentimental glue. In his hands, the distinction between documentary and fiction tends to creep away on 
tiptoe. His cinema is much vaster and more boundless than mere stories, capsules of dreams and fantasies 
that burst like soap bubbles a few minutes after viewing. It is clear that Hou Hsiao-hsien has just one goal, 
the most ambitious: to encapsulate all of life in one film.”

taïwan • fiction • 1985 • 2h18 • couleur • vostf
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poussières dans le vent
Lian lian feng chen

scénario Chu Tien-wen, Wu Nien-jen image mark Lee Ping-bin musique ming Chang Chen, Ching Chun-jsu montage Liao 
Ching-Sung production Central motion Pictures Corporation source Carlotta Films
interprétation Ko Yue-lin, Li Tianlu, Wang Chien-wen, Xin Shufen, Yang Lai-yin

Fils aîné d’une famille pauvre et nombreuse, Ah-yuan quitte ses montagnes natales et se rend à Taipei, la 
capitale, dans l’espoir d’y trouver du travail. Il parvient à partager un logement avec d’autres jeunes gens 
et poursuit ses études à l’école du soir. Ah-yun, son amie, descend elle aussi des montagnes et le rejoint. 
Tous deux tentent de s’adapter à la ville.
« Hou Hsiao-hsien ne nous raconte pas une histoire, il nous fait vivre une émotion. Il construit son film 
comme une maison : pierre par pierre. Il nous montre des morceaux de murs : il faudra attendre la fin de 
la construction pour découvrir la demeure achevée. De cette approche infiniment pudique, infiniment 
respectueuse, naît le lyrisme le plus pur. La fin du film donne à Poussières dans le vent son véritable 
sens : celui d’un poème sur le déracinement, d’une ode à la terre et à la famille. »

Hubert Prolongeau, Télérama, 20 mars 2001

ah-yuan, the eldest son of a poor and large family, leaves his mountain village for Taipei in the hopes of 
finding work. He manages to find shared accommodation with a group of young men and continues to study 
at evening school. His girlfriend ah-yun comes to join him in Taipei and together they try to adapt to city life.
“Hou Hsiao-hsien does not tell a story, he makes us feel an emotion with intensity. He constructs his film as 
one builds a house, brick by brick. He shows sections of wall, but we have to wait until the construction is 
complete to discover the finished home. This infinitely discreet, infinitely respectful approach gives rise to the 
purest lyricism. The film’s ending gives Lian lian feng chen its true meaning: that of a poem on the experience 
of being uprooted, an ode to the earth and to family.”

taïwan • fiction • 1986 • 1h49 • couleur • vostf
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la cité des douleurs
Pei-ch’ing ch’eng-shih

scénario Chu Tien-wen, Wu Nien-jien image Chen Huai-en musique Naoki Tachikawa montage Liao Ching-sung production 
era International, 3H Productions source Hou Hsiao-hsien, Cinematek
interprétation Li Tien-lu, Cheng Sung-yung, Jack Kao, Tony Leung, Hsin Shu-fen, Wu I-fang, Chen Shu-fang, Ko Su-yun, Lin 
Li-ching, Ho ai-yun, Kenny Cheung

Août 1945. Après cinquante années passées sous le joug japonais, l’île de Taïwan est rendue à la Chine. 
En parallèle de la nouvelle naissance douloureuse d’une nation, se joue l’histoire tumultueuse de quatre 
frères. Une saga romanesque qui entrecroise la grande et la petite Histoire.
« La Cité des douleurs évoque, à travers l’histoire de quatre frères, l’époque troublée où Taïwan est 
devenue chinoise, en 1945, après cinquante ans de domination japonaise. Un retour à la mère-patrie 
plein d’espoirs vite trahis, et de désillusions. Le film a l’étoffe large et drue des grands récits où les 
destins individuels sont gorgés d’histoire. C’est plein de vie, de force et de cœur, avec des personnages 
denses, des atmosphères sublimes et du souffle. »

Marie-Noëlle Tranchant, Le Figaro, 13 septembre 1989

august 1945. after fifty years under the Japanese yoke, Taiwan is returned to China. The turbulent story of 
four brothers plays out in parallel to the painful new birth of a nation. a storybook saga that blends great 
history with small.
“Through the story of four brothers, Pei-ch’ing ch’eng-shih evokes the troubled period in which Taiwan became 
Chinese, in 1945, following fifty years of Japanese rule. A return to the motherland filled with disillusions and 
quickly dashed hopes. The film is cut from the same vast and dense cloth as the great tales in which individual 
destinies are steeped in history. It is powerful, alive, full of courage, inspired, with complex characters and 
sublime atmospheres.”

taïwan/Hongkong • fiction • 1989 • 2h37 • couleur • vostf
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le maître de marionnettes
Xì meng ren sheng

scénario Chu Tien-wen, Wu Nien-jien image mark Lee Ping-bin musique Chen ming-chang montage Liao Ching-song production 
era International, City Film source Hou Hsiao-hsien, Cinematek
avec Li Tien-lu, giong Lim

Li Tien-lu est le maître de marionnettes le plus célèbre du monde. À 84 ans, il se remémore les événements 
de sa vie mouvementée et réfléchit aux forces qui, de 1909 à 1945, ont modelé son destin.
« Hou Hsiao-hsien se refuse à une reconstitution historique classique. L’image ne sert pas à illustrer 
platement la parole du marionnettiste mais à situer le témoignage dans une perspective différente, plus 
affective qu’historique, à mettre en scène le travail de la mémoire dans son arbitraire et ses retours 
en arrière. Les séquences surgissent sans que nous les attendions, dans un désordre perturbant mais 
qui finit par créer un effet d’envoûtement et de fascination. Qu’il raconte les instants intimes ou qu’il 
montre la violence, le film progresse par longs plans fixes sans jamais forcer le ton, fidèle en cela à la 
sérénité de celui qui, selon sa formule, “toute sa vie a tiré les ficelles”. »

Anne Andreu, L’évènement du jeudi, 9 décembre 1993

Li Tien-lu is the most famous puppet master in the world. at the age of 84, he looks back at his eventful life 
and reflects on the forces which, from 1909 to 1945, shaped his destiny.
“Hou Hsiao-hsien rejects a traditional reconstruction of history. His images do not serve to blandly illustrate the 
words of the puppet master but rather to place his testimony in a different perspective, one more emotional 
than historical, and to portray the process of remembering the past in its arbitrariness and flashbacks. The 
sequences burst forth unexpectedly, in an unsettlingly disorder that ultimately bewitches and fascinates. 
Whether narrating moments of intimacy or depicting violence, the film unfolds using long static shots and 
without ever raising its voice. In this, it is faithful to the serenity of a man who, in his words, ‘spent [his] entire 
life pulling strings’.”

taïwan • documentaire • 1993 • 2h22 • couleur • vostf
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goodbye soutH, goodbye
Nan guo zai jian, nan guo

scénario Chu Tien-wen, Jack Kao, King Jieh-wen image Chen Huai-en, mark Lee Ping-bin musique giong Lim montage Liao 
Ching-song production Shochiku, 3H Productions source Trigon-Film
interprétation Jack Kao, Hsu Kuei-ying, Lim giong, annie Shizuka Inoh, Hsi Hsiang

La période de transition politique que vit Taïwan favorise l’émergence de petits malfrats en tous genres, 
à la fois retors et sympathiques. Kao, Tête d’obus et Patachou en font partie. Et à chaque fois que leurs 
affaires tournent mal, ils font appel à Hsi, leur aîné et protecteur, pour les sortir du pétrin.
« Autant le dire tout net, Goodbye South, Goodbye est un film exceptionnel, sidérant. Le cinéaste 
impressionne : cadreur génial, il déploie des ressources inépuisables pour, de la ville à la campagne, 
inventer de nouvelles manières d’investir l’architecture d’un lieu ; moraliste rigoureux, il ne transige pas 
sur la longue durée de ses plans. Il faut sans doute beaucoup d’énergie pour lutter contre la tendance 
généralisée à la vitesse, et Goodbye South, Goodbye est à ce titre exemplaire, qui réussit à domestiquer 
le chaos dans la ferme quiétude d’un style. »

Didier Péron, Libération, 14 mai 1996

The period of political transition underway in Taiwan encourages the emergence of all manner of petty crooks 
who are both wily and charming. gao, Flathead and Pretzel fall into this category. and every time things go 
wrong, they turn to Hsi, their older protector, to bail them out.
“Let’s just be clear: goodbye South, goodbye is an exceptional, astonishing film. The director is impressive: a 
master of framing, he employs infinite resources to invent new ways of occupying the architecture of a place, 
from the city to the countryside; a rigorous moralist, he never compromises on the length of his shots. It no 
doubt requires considerable energy to resist the general inclination towards speed, and in this respect, goodbye 
South, goodbye is exemplary for successfully harnessing chaos through the confident tranquillity of a style.”

Japon/taïwan • fiction • 1996 • 1h52 • couleur • vostf
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les Fleurs de sHangHai
Hai shang hua

scénario Chu Tien-wen, d’après une nouvelle de Bangqing Han image mark Lee Ping-bin musique Yoshihiro Hanno, Tu Duu-chih 
montage Liao Ching-song production 3H Productions, Shochiku source Cinémathèque du Luxembourg
interprétation Tony Leung, michiko Hada, michelle Reis, Carina Lau, Jack Kao, Rebecca Pan, annie Shizuka Inoh, Wei Hsiao-hui, 
Fang Hsuan

Une maison close à Shanghai, au xixe siècle. Wang, un haut fonctionnaire habitué des lieux, entretient de 
longue date une relation fidèle avec l’une des courtisanes, Rubis. Depuis peu pourtant, il fréquente une 
autre demoiselle, Jasmin, afin de provoquer la jalousie de sa maîtresse officielle.
« Costumes et décors ont beau briller de tout leur éclat, ils n’empêchent pas le film de transcender 
la reconstitution historique pour devenir une sorte de trip opiacé, un mélodrame en sourdine, une 
réflexion sur la condition féminine et un pari formel aussi risqué que tenu. Pour incarner ce dispositif 
quasi conceptuel mais assoupli par le coulé flottant des panoramiques d’Hou Hsiao-hsien, un Tony 
Leung génial et des comédiennes toutes plus belles les unes que les autres. On ne se lasse pas de 
s’enivrer du parfum de ces fleurs. »

Serge Kaganski, Les Inrockuptibles, 1er janvier 2002

a brothel in nineteenth-century Shanghai. Wang, a high-ranking government official and regular visitor to 
the brothel, has a long-standing relationship with Crimson, one of the courtesans. Recently, however, he has 
been visiting another young lady, Jasmin, in order to make his official mistress jealous.   
“The costumes and sets may dazzle with all their might, they do not prevent the film from transcending the 
historical reconstruction and becoming a sort of opium-laced trip, a melodrama on mute, a reflection on the 
female condition and a formal gamble as risky as it is successful. Embodying this almost conceptual framework, 
which is softened by the flow of panoramic shots, are the masterful Tony Leung and a cast of actresses each 
more lovely than the next. We never tire of the heady scent of these flowers.”

taïwan • fiction • 1998 • 2h05 • couleur • vostf
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millennium mambo
gian xi man po

scénario Chu Tien-wen image mark Lee Ping-bin musique Yoshihiro Hanno, Lim giong montage Liao Ching-sung production 
3H Productions, Paradis Films, orly Films, Sinomovie.com source Paradis Films
interprétation Shu Qi, Jack Kao, Tuan Chun-hao, Chen Yi-hsuan, Takeuchi Yun, Takeuchi Ko, Niu Chen-er, Kao Kuo-guang, Chen Yi-hsuan

Vicky est partagée entre deux hommes, Hao-hao et Jack. Le soir, elle s’occupe des relations publiques d’une 
boîte de nuit pour les aider tous les deux. Mais Hao-hao ne peut s’empêcher de surveiller ses moindres 
allées et venues. Excédée par cette violation permanente de son intimité, elle décide de s’enfuir…
« Plus qu’un film à histoire, Millennium Mambo est un bijou d’atmosphère, un parfum qui capte les 
composantes les plus fragiles de l’adolescence. Vicky voit son cœur partagé entre deux hommes, la 
jalousie de l’un, le mystère de l’autre. Entre virées nocturnes et lenteur sensuelle, Hou Hsiao-hsien offre 
un hymne à l’indolence d’une jeunesse désœuvrée. Déclaration d’amour de tous les plans à la nouvelle 
star du cinéma asiatique, Shu Qi, Millennium Mambo donne l’impression de suivre les pulsations 
cardiaques de cette jeune fille à même sa peau. »

Nicolas Rey, Télérama, 2 novembre 2001

Vicky is torn between two men, Hao-hao and Jack. every evening she works as a nightclub PR hostess in order 
to assist them both. But Hao-hao can’t help watching her every move. Incensed by the constant violation of 
her privacy, she decides to run away. 
“More than a narrative film, millennium mambo is an atmospheric jewel, a perfume that captures the most 
fragile aspects of adolescence. Vicky sees her heart torn between two men, the jealousy of one and the mystery 
of the other. Between nocturnal adventures and sensual languor, Hou Hsiao-hsien offers an ode to the indolence 
of an idle youth. A declaration of love from each shot to the new star of Asian cinema, Shu Qi, millennium 
mambo gives the impression of following every heartbeat of this young lady right from under her skin.”

taïwan/France • fiction • 2001 • 1h59 • couleur • vostf
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caFé lumière
Kohi Jikou

scénario Hou Hsiao-hsien, Chu Tien-wen image mark Lee Ping-bin montage Liao Ching-sung production Shochiku, asahi 
Shimbun, Sumitomo Corporation, eisei gekijo, Imagica Corporation source Diaphana
interprétation Hitoto Yo, asano Tadanobu, Hagiwara masato, Kobayashi Nenji, Yo Kimiko

Yoko, une jeune journaliste japonaise, revient à Tokyo après un séjour à Taïwan. Élevée par son oncle 
depuis le divorce de ses parents, Yoko reprend contact avec son père et sa belle-mère. Peu après ces 
retrouvailles, elle leur annonce qu’elle est enceinte d’un Taïwanais, et qu’elle a la ferme intention d’élever 
seule son enfant…
« Conçu comme un hommage à Yasujiro Ozu, Café Lumière est un exercice de mise en scène où l’auteur 
ne reprend pas à son compte les célèbres plans “au ras du tatami” mais essaie d’en transmettre à 
sa façon, la musique délicate. Café Lumière est un film sophistiqué, à l’esthétique souveraine, où 
l’humanité semble presque un accident. Mais pour être sensible aux frémissements du film, il faut 
percevoir la mélancolie souterraine des êtres à travers le passage régulier des rames de métro entre les 
immeubles, les silences qui s’installent, le temps qui file ou qui pèse. »

Le Monde, 8 décembre 2004

Yoko, a young Japanese journalist, returns to Tokyo after a spell in Taiwan. Having been brought up by her 
uncle after her parents’ divorce, Yoko reconnects with her father and stepmother. Shortly after their reunion, 
she announces that she is pregnant by a Taiwanese man and firmly intends to bring the child up alone.
“Conceived as a tribute to Yasujiro Ozu, Kohi Jikou is an exercise in mise-en-scène in which the auteur eschews 
the famous ‘tatami shots’ and instead attempts to convey their delicate music in his own inimitable style. Kohi 
Jikou is a sophisticated and supremely beautiful film in which humanity seems almost accidental. But in order 
to feel the quivering of the film, one must sense the hidden melancholy of human beings through the trains 
passing regularly between buildings, the silences and the time that flies by or stands still.”

Japon/taïwan • fiction • 2003 • 1h49 • couleur • vostf
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tHree times
Zui hao de shi guang

scénario Chu Tien-wen image mark Lee Ping-bin montage Liao Ching-song production Sinomovie.com, Paradis Films, orly 
Films source Paradis Films
interprétation Shu Qi, Chang Chen, mei Fang, Liao Su-shan, Di mei, Chen Shih-hsuan, Lee Pei-hsuan

Trois époques, trois histoires, 1911, 1966, 2005, incarnées par le même couple de comédiens. Ce conte 
sentimental évoque ainsi la triple réincarnation d’un amour infini… 
« Comme les trois brins qui font une tresse, Hou Hsiao-hsien tisse son film de trois fils dont la combinaison 
produit un objet d’une beauté stupéfiante. Le cinéaste pourrait s’enfoncer dans la déploration du temps 
perdu. “Le Temps de l’amour” est d’ailleurs empreint d’un sentiment de perte irréparable. Mais rien n’est 
plus étranger à la vision de Hou Hsiao-hsien que l’aigreur nostalgique. Lorsqu’il amène ses acteurs 
jusqu’au temps présent, il met en évidence la difficulté de vivre sans pour autant renoncer à faire du 
cinéma de cette réalité qui n’en est plus tout à fait une. Car le ruban qui tient la tresse, c’est lui, le 
cinéma. Qui vit par trois fois, animé par la vision d’un réalisateur au sommet de son art. »

Thomas Sotinel, Le Monde, 22 mai 2005

Three eras (1911, 1966, 2005), three stories portrayed by the same pair of actors. Through them, this sentimental 
tale evokes the triple reincarnation of an everlasting love. 
“Like the three strands of a plait, Hou Hsiao-hsien weaves three separate threads into a film of astounding 
beauty. The filmmaker could have become bogged down in a lament for lost time. Indeed, ‘A Time for Love’ is 
permeated by a feeling of irreparable loss. But nothing could be further from the vision of Hou Hsiao-hsien 
than bitter nostalgia. In leading his actors to the present day, he highlights the difficulty of living yet without 
giving up on filming this reality which is no longer quite that. For the ribbon holding the plait together is 
the art of cinema, which lives three times over, guided by the vision of a filmmaker at the top of his game.” 

taïwan/France • fiction • 2005 • 2h12 • couleur • vostf
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le voyage du ballon rouge

scénario Hou Hsiao-hsien image Yorik Lesaux musique Camille montage Jean-Christophe Hym, Liao Ching-sung production 
margo Films, Les Films du Lendemain, 3H Productions source Bac Films
interprétation Juliette Binoche, Simon Iteanu, Song Fang, Hippolyte girardot, Louise margolin, anna Sigalevitch

Simon a sept ans. Un mystérieux ballon rouge le suit dans Paris. Sa mère, Suzanne, est marionnettiste 
et prépare son nouveau spectacle. Absorbée par sa création, elle décide d’engager Song Fang, une jeune 
étudiante en cinéma, afin de l’aider à s’occuper de Simon.
« On s’installe dans la cuisine de Suzanne, à la table du petit Simon et de sa baby-sitter Song : le temps 
se déploie. Passent la femme de ménage, la prof de piano et même l’accordeur aveugle. La caméra 
balaie le champ latéralement, très lentement, comme on dégusterait un intérieur hollandais. On est 
bien. Commande du musée d’Orsay, film français, Le Voyage du ballon rouge se porte comme un charme, 
c’est-à-dire comme un sort jeté au spectateur, une magie performative où l’acte et sa représentation ne 
sont qu’un. Ce genre d’enchantement est typique de Hou Hsiao-hsien. »

Éric Loret, Libération, 30 janvier 2008

Simon is seven years old. a mysterious red balloon follows him through Paris. His mother Suzanne, a puppeteer, 
is busy preparing her new show. absorbed in her work, she decides to employ Song Fang, a young film student, 
to help her look after Simon.
“We sit down in Suzanne’s kitchen, around the table with young Simon and his nanny Song. Time ticks by. In 
come the cleaning lady, the piano teacher, and even a blind tuner. The camera pans slowly from left to right, as 
one might savour a Dutch interior. It feels good. A French film commissioned by the Musée d’Orsay, Le Voyage 
du ballon rouge works like a charm, that is, like a kind of spell cast on the viewer, a performative magic trick 
in which act and representation are one and the same. This kind of enchantment is typical Hou Hsiao-hsien.”

taïwan/France • fiction • 2008 • 1h53 • couleur • vostf
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tHe assassin
Nie yinniang

scénario Hou Hsiao-hsien, Chu Tien-wen image mark Lee Ping Bing musique Lim giong montage Liao Ching-sung, Pauline 
Huang Chih-chia production Spotfilms source ad Vitam
interprétation Shu Qi, Chang Chen, Zhou Yun, Tsumabuki Satoshi, Juan Ching-tian, Hsieh Hsin-ying, Sheu Fang-yi
 
Chine, ixe siècle. Nie Yinniang revient dans sa famille après des années d’exil. Éduquée par une nonne qui 
l’a initiée aux arts martiaux, elle est devenue une véritable justicière dont la mission est d’éliminer les 
tyrans. Son maître lui donne comme mission de tuer son cousin Tian Ji’an, le gouverneur dissident de la 
province militaire de Weibo. Nie Yinniang va devoir choisir : sacrifier l’homme qu’elle aime ou rompre 
pour toujours avec « l’ordre des Assassins ».
« Il aura suffi de voir les premiers plans d’un sublime prologue en noir et blanc de The Assassin, pour se 
rendre compte à quel point ce cinéaste nous manquait, pour se souvenir qu’il est un créateur de formes 
et un dispensateur de beautés comme on en compte très peu dans l’histoire du cinéma. Hou conclut 
donc sa longue absence par une incursion inédite dans le genre du film de sabre. On augure que tout 
cinéaste asiatique qui se respecte doit en passer par là. Disons d’emblée que sa contribution à ce geste 
est la plus étonnante, la plus subversive, la plus énigmatique et somptueuse qu’on ait jamais vue. »

Jacques Mandelbaum, Le Monde, 22 mai 2015

Ninth-century China. Nie Yinniang returns to her family after years in exile. Having been educated by a nun who 
initiated her into the martial arts, she has become a righteous assassin whose mission it is to eliminate tyrants. 
Her mistress instructs her to kill her cousin Tian Ji’an, the dissident governor of the military province of Weibo. 
Nie Yinniang is faced with a choice: sacrifice the man she loves or break forever with the “Way of the assassins”.
“It only took the opening shots of The assassin’s sublime black-and-white prologue for us to realise how much 
we have missed this filmmaker, to remember that he is a creator of forms and a dispenser of beauties such 
as is rarely found. Hou brings his long absence to a close with his first foray into the world of martial arts. 
We surmise that this is an obligatory rite of passage for any self-respecting Asian filmmaker. Let me say right 
away that his contribution to this gesture is the most astonishing, the most subversive, the most enigmatic 
and the most magnificent ever seen.”

Taïwan/Chine/Hongkong/France • fiction • 2015 • 1h44 • couleur • vostf
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Flowers oF taipei – taiwan new cinema
guangyin de gushi – Taiwan xin dianyin

Chinlin Hsieh

scénario Chinlin Hsieh image olivier marceny musique Pan american montage olivier marceny production Rice Flower Films 
source ablaze Image
avec ai Weiwei, apichatpong Weerasethakul, asano Tadanobu, Bao Jingjing, gerardo Naumann, Hou Hsiao-hsien, Ichiyama Shozo, 
Jazmin Lopez, Jean-michel Frodon, Jia Zhang-ke, Kore-eda Hirokazu, Kurosawa Kiyoshi, Lau Wai-ming, Lin Hwai-min, Liu Xiao-
dong, marco müller, martin Rejtman, olivier assayas, Pierre Rissient, Sato Tadao, Shu Kei, Tian Zhaungzhuang, Tony Rayns, Tsai 
ming-liang, Wang Bing, Yang Chao, Ying Liang

En 1982, un petit groupe de cinéastes taïwanais réinvente le cinéma asiatique. Parmi eux, Hou Hsiao-
hsien et Edward Yang. Au cours d’un voyage qui nous mènera à Chiang Mai, Paris, Buenos Aires, Tokyo, 
Hongkong, Pékin et un retour à Taipei, des cinéastes, des critiques et des artistes nous parlent de ce 
cinéma, comment il a influencé leur travail et quelles traces il a laissées jusqu’à aujourd’hui. Flowers of 
Tapei capte les influences de ce nouveau cinéma sur le cinéma mondial.

In 1982, a small group of Taiwanese filmmakers reinvented asian cinema, among them Hou Hsiao-hsien and 
edward Yang. on a journey that takes us to Chiang mai, Paris, Buenos aires, Tokyo, Hong Kong, Beijing and 
then back to Taipei, a remarkable list of filmmakers, critics and artists tell us what this cinema means to them, 
how it influenced their work, and what remains of that legacy today. Flowers of Taipei sets out to assess the 
global influence of Taiwan New Cinema.

née à taïwan, Chinlin Hsieh vit en France depuis 1988. Elle a été assistante de Hou Hsiao-hsien et a travaillé au 
développement, à l’acquisition et aux ventes chez Arena Films et Celluloid Dreams. Elle a aussi été productrice exécutive 
chez Soudaine Compagnie. Actuellement, elle est programmatrice au Festival de Rotterdam.

taïwan • documentaire • 2014 • 1h49 • couleur • vostf



La famiLLe maKhmaLBaf

mohsen maKhmaLBaf
marziyeh meshKiny
samira maKhmaLBaf
maysam maKhmaLBaf
hana maKhmaLBaf



En haut de gauche à droite : Marziyeh Meshkiny et Mohsen Makhmalbaf
En bas de gauche à droite : Hana, Samira et Maysam Makhmalbaf



Des frères Lumière aux frères Coen, en passant par les Taviani, les Quay, les Wachowski, les Larrieu, les Farrelly, 
ou les Dardenne, l’histoire du cinéma, art collectif par excellence, nous a familiarisés, depuis l’origine, 
avec les fratries de réalisateurs. Il n’est pas rare non plus de rencontrer des couples de metteurs en scène, 
d’Agnès Varda et Jacques Demy à Jean-Marie Straub et Danièle Huillet ou Anne-Marie Miéville et Jean-Luc 
Godard, qu’ils travaillent ensemble et/ou chacun de leur côté. Enfin, on connaît bien des familles d’acteurs, 
intégrant parfois un ou plusieurs réalisateurs, comme les Brasseur, les Féret, les Mastroianni, les Stévenin 
ou les Garrel. Mais il est, dans le monde, un cas sans doute unique d’une famille cinéma, où cohabitent le 
père (Mohsen), la belle-mère (Marziyeh Meshkiny), le fils (Maysam) et les deux filles (Samira et Hana), tous 
réalisateurs connus et célébrés par les plus grands festivals internationaux. Formidable est donc l’idée du 
Festival de La Rochelle de rassembler les films des Makhmalbaf tournés depuis 25 ans (et souvent produits 
au sein de la biennommée « Makhmalbaf Film House », qui voit quatre de ses membres échanger parfois 
les fonctions de scénariste, réalisateur et monteur), afin d’en montrer la cohérence, la singularité et la 
qualité exceptionnelle. D’autant que cette unité familiale remarquable contraste fortement avec la diversité 
géographique de leurs productions et lieux de tournage : l’Iran, bien sûr, pour tous les premiers films de 
Mohsen Makhmalbaf, la Turquie pour Le Temps de l’amour, le Tadjikistan pour Le Silence, l’Afghanistan pour 
Kandahar, Israël pour The Gardener, la Géorgie pour Le Président, l’Angleterre pour ses courts métrages 
les plus récents. À lui seul, cet éclatement géographique raconte le destin humain, historique et politique 
passionnant d’une tribu d’artistes courageux, travailleurs, engagés et talentueux.
La première caractéristique du cinéma des Makhmalbaf pourrait tenir dans leur goût prononcé pour l’image 
marquante, telle qu’Alfred Hitchcock la définit. Soit un plan très composé, une idée visuelle qui par sa 
singularité, son étrangeté, sa démesure, s’imprime durablement dans l’esprit du spectateur et semble, à 
tort ou à raison, contenir et révéler l’origine ou la raison d’être même d’une œuvre donnée. Des dizaines 
d’estropiés qui courent en zone aride après les jambes artificielles qui leur tombent du ciel accrochées à 
des parachutes : l’image paraît motrice et susceptible d’avoir motivé la réalisation de Kandahar. De même, 
lorsqu’on pense au Tableau noir de Samira Makhmalbaf, on revoit ces instituteurs qui portent à même 
le dos les tableaux sur lesquels ils entendent donner cours aux élèves rétifs qu’ils cherchent à recruter. 
Une main d’enfant puis deux qui tentent en vain d’attraper une pomme fixée telle une queue de Mickey 
sur un manège ou un appât au bout d’une canne à pêche : voilà de quoi forger une scène métonymique 
du premier film de Samira, La Pomme. Car ces plans emblématiques sont aussi bien souvent des plans 
allégoriques ou symboliques. Les tableaux noirs transforment les instituteurs en oiseaux prêts à prendre leur 
envol mais qui, lestés par leurs propres ailes, semblent cloués au sol. Car le savoir n’est à même de libérer 
corps et esprits que s’il est désiré, convoité, partagé. La pomme du titre du film représente précisément cet 
appétit inassouvi, cette soif d’apprendre, ce fruit de la connaissance dont les deux héroïnes sont privées 
par leurs propres parents. Quant aux hommes infirmes, ils sont eux aussi tenus à distance de l’objet de leur 
désir et lancés dans une quête acharnée : celle de la reconstruction de leur propre corps. Souvent chez les 
Makhmalbaf, l’image marquante et l’émotion sont fondées sur le manque et l’absence.
Pourtant, comme l’a rappelé en 2015 l’accueil réservé par la presse au Président réalisé par Mohsen 
Makhmalbaf, cette dimension symboliste qui caractérise une partie des œuvres de la famille est parfois 
à l’origine d’incompréhensions de la part de la critique française, qui fuit la belle image et privilégie 
d’autres façons de faire sens, moins emphatiques peut-être, correspondant à un cinéma plus immédiat, 
plus réaliste ou naturaliste, jusque dans le jeu des comédiens. Pour en rester à la figure du handicapé, 
celui qui ne comprend pas que Le Silence tend un miroir au cinéma pour proposer une variation sur les 
rapports entre l’image et le son, réduit ce film-là à l’artifice des yeux fermés du jeune aveugle. Or bien 
souvent, comme le cinéma d’un Paradjanov par exemple, l’art formaliste des Makhmalbaf relève de 
la fable et procède par énigmes. Des énigmes jugées, selon les plus hostiles, trop simples et explicites, 
accordant trop de place aux symboles constitués et aux bons sentiments, selon d’autres réticents, trop 
obscures ou codées, les messages universels se nourrissant d’une littérature et d’un art persans, largement 
ignorés, hélas, en Occident.
L’œuvre des Makhmalbaf est pourtant passionnante, au moins pour trois raisons : plastiquement, 
narrativement, politiquement. L’ouverture somptueuse du Cycliste, premier film dans la chronologie 
de cette rétrospective (1989), confirme le goût de Mohsen Makhmalbaf pour l’abstraction, pour la 
composition géométrique des plans et pour les effets de masque ou de vision partielle, que le film multiplie. 
Le cercle infernal dans lequel tournent les motos est reproduit au sol par les tours sans fin du cycliste en 
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figure de Sisyphe. Le réalisateur invente des axes de caméra et des mouvements virtuoses pour que la 
répétition du motif (qui sert de révélateur des maladies et des vices de la société : pauvreté, mensonge, 
corruption), n’épuise jamais l’attention du spectateur. Si Makhmalbaf père est un expérimentateur, il 
ne l’est pas seulement dans le cadre et la composition des images, mais aussi dans le montage et dans 
l’art du récit, comme on peut le voir dans Gabbeh ou dans Le Temps de l’amour. Dans ce dernier film, 
il raconte, avec le même trio d’acteurs et de personnages, trois hypothèses de récit différentes. Mais ce 
choix narratif de trajets parallèles ou alternatifs (ou bien ou bien), des œuvres en apparence plus linéaires 
de la famille Makhmalbaf le réalisent aussi. Ainsi Le Tableau noir de Samira Makhmalbaf propose-t-il un 
trajet dédoublé à deux instituteurs confrontés à deux âges de la vie (les enfants, les vieillards) dans une 
exploration commune du territoire, du savoir et de l’Histoire.
Parfois le récit adopte à son tour une forme circulaire en se bouclant sur lui-même, comme celui d’à 
cinq heures de l’après-midi, également réalisé par Samira. Mais là encore il ne s’agit pas d’un jeu gratuit 
avec la forme. C’est bien la société qui entrave la liberté des personnages et les empêche de progresser, 
même quand ils se projettent en présidente de la république d’Afghanistan ! S’il est d’ailleurs un thème 
transversal commun à tous les membres de la famille, c’est bien celui de l’enfermement. L’une des images 
récurrentes de leurs œuvres, quel qu’en soit le signataire, est celle d’enfants retenus contre leur gré derrière 
des grilles qui évoquent irrésistiblement la prison, comme dans La Pomme, le premier film de Samira, ou 
Le Jour où je suis devenue femme de Marziyeh Meshkiny. Plusieurs films jusqu’au Président confronteront 
d’ailleurs très simplement cette liberté empêchée par ceux qui confisquent le pouvoir au désir de glace 
d’un enfant. Mais il s’agit bien sûr de poser plus largement des questions existentielles, souvent à partir du 
sort réservé aux femmes : Pourquoi et par qui est-on enfermé ? Comment parvenir à la libération du peuple 
et des idées ? Même Salam Cinéma et son casting géant parlent sans doute moins du septième art qu’ils 
n’interrogent le rapport des citoyens au pouvoir et les conditions de leur légitime révolte.
Très nombreux sont alors les films des Makhmalbaf qui placent au centre de leur enjeu la question de 
l’éducation et de l’école, auquel l’accès ici est souvent interdit, comme dans La Pomme, Chiens égarés 
ou Le Cahier. On pourrait s’étonner de cet éloge de l’école, car Mohsen a abandonné très tôt les études 
et a retiré ses enfants du système éducatif traditionnel pour que sa femme et lui leur donnent cours 
eux-mêmes. Le film Daddy’s School consacré à toute la famille raconte parfaitement leurs motivations. 
Il s’agissait à la fois de les arracher à une école trop dogmatique, trop idéologique, moins attachée à les 
former qu’à les déformer, et de leur apprendre cet art de la liberté que peut être le cinéma, pour peu 
qu’on accorde une attention similaire au plan, au récit, au son et au montage. Mais on ne peut qu’être 
frappé par un autre constat quand on connaît le parcours personnel de Mohsen Makhmalbaf.
Hormuz Key, Agnès Devictor et Mamad Haghighat rappellent dans leurs histoires du cinéma iranien 
respectives que Mohsen fut un activiste particulièrement engagé, à l’époque du Shah d’abord (Un 
instant d’innocence raconte sa propre agression d’un policier, qui lui valut plusieurs années de prison 
bien réelles), et après la révolution de 1979. Il contribua même à définir « les critères d’élaboration de 
films islamiques », qu’il appliqua à ses premiers films. Mais après avoir été protégées par les autorités, 
ses œuvres se firent de plus en plus critiques (notamment Le Mariage des bénis, en 1988, qui fait office 
d’état des lieux des promesses sociales non tenues par le pouvoir islamique), avant d’être interdites et 
que lui-même ne choisisse l’exil pour pouvoir continuer à exercer librement son art. Cette rétrospective 
collective est donc aussi le récit d’une émancipation personnelle et familale, dans laquelle le dogmatisme 
des débuts a laissé place au doute et au questionnement (particulièrement sensible dans la place accordée 
à la remise en cause du rôle de la religion par Maysam, son fils, dans The Gardener, filmé à deux en Israël, 
ou dans la mise en cause des révolutionnaires dans Le Président). À « l’école de papa », alors même que 
Mohsen a longtemps mis sa propre filmographie entre parenthèses pour servir l’œuvre débutante de ses 
enfants et de son épouse, le professeur aura sans doute autant appris de ses élèves que la réciproque.

filMograpHiE 
Mohsen Makhmalbaf 1983 Tobeh nosuh 1984 Du Cheshme Bisoo • esteazeh 1986 Boycott 1987 Le Camelot 1989 Le Cycliste 
• Le mariage des bénis 1991 Le Temps de l’amour • Les nuits de Zayandeh rud 1992 nassereddin shah, l’acteur de cinéma 1993 
images from the ghajar Dynasty • L’acteur • stone and glass (cm) 1995 salam cinéma 1996 gabbeh • Un instant d’innocence 
1997 Wind Ruined the school (cm) 1998 Le silence 1999 The Door (cm) 2000 Test of Democracy (cm) 2001 Kandahar • afghan 
alphabet (cm) 2005 sexe et philosophie 2006 Le Cri des fourmis • The Chair (cm) 2012 The gardener 2013 ongoing smile 2014 Le 
Président 2015 The Tenant
Marziyeh Meshkiny 2000 Le Jour où je suis devenue femme 2003 Chiens égarés 2009 The man who Came With the snow
Samira Makhmalbaf 1997 La Pomme 1999 Le Tableau noir 2002 god, Construction and Destruction in 11.09.2001 (doc) 2003 À 
cinq heures de l’après-midi 2008 L’enfant cheval 
Maysam Makhmalbaf 2000 Comment samira a fait Le Tableau noir (doc)
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lE cycliStE
Bicycleran

Mohsen Makhmalbaf

Scénario mohsen makhmalbaf iMagE ali-Reza Zarrindast MuSiquE majid entezami MontagE mohsen makhmalbaf production 
institute for the Cinematographic affairs of Janbazan foundation SourcE Tamasa Distribution
intErprétation moharram Zeinalzadeh, esmaeel soltaniyan, samira makhmalbaf, mahshid afsharzadeh, hossein haj-jar, firouz 
Kiyani, mohammad-Reza maleki, shahnaz Babaieyan, mansour farnia, mohammad Dowlatabadi

Nassim, travailleur afghan, immigré en Iran, ne peut payer l’hospitalisation de sa femme gravement malade. 
Pour gagner l’argent qui la sauvera, il accepte de relever un pari impossible : pédaler sans interruption 
pendant sept jours.
« Autour de l’exploit surhumain s’organise une véritable cour des miracles, grâce à laquelle le cinéaste 
recrée une comédie humaine en miniature. Le Cycliste devient alors aussi bien un christ à roulettes qu’un 
héros populaire, enjeu de tous les espoirs d’une communauté, révélateur social. Mais ça ne serait rien 
sans la manière follement baroque et en même temps très maîtrisée dont Makhmalbaf distribue les 
péripéties annexes autour de ce pivot narratif : magouilles et multiples paris qui se trament autour de 
l’exploit, interférences diverses qui font de la ronde lancinante de Nassim un parcours du combattant. 
Bien que fort réaliste dans les détails, le film devient onirique. »

Vincent Ostria, Les Inrockuptibles, 2 août 2006

nassim, an afghan immigrant working in iran, cannot afford to pay for his ailing wife’s hospital treatment. in a 
bid to raise the money he needs to save her, he accepts the impossible challenge of riding a bike continuously 
for seven days.
“A kind of Court of Miracles forms around this superhuman feat, allowing the director to recreate a miniature 
human comedy. The protagonist of Bicycleran becomes both a Christ on wheels and a popular hero, 
representing the hopes of an entire community and painting a revealing portrait of society. But this would be 
nothing were it not for the insanely baroque and yet highly masterful way in which Makhmalbaf arranges all 
of the peripheral storylines around this central pivot : the scheming and betting that accompanies Nassim’s 
feat, and the various attempts at sabotage, turn his endless laps into an obstacle course. Although highly 
realist in its details, the film has a dreamlike quality.”

iran • fiction • 1989 • 1h23 • couleur • vostf
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lE tEMpS dE l’aMour
noubate asheghi

Mohsen Makhmalbaf

Scénario mohsen makhmalbaf iMagE mahmoud Kalari MontagE mohsen makhmalbaf production green film house SourcE 
makhmalbaf film house
intErprétation shiva gerede, aken Tunj, abdolrahman Palay, manderes samanjilar, Jalal Khosrowshahi

Trois épisodes au fil desquels évoluent trois personnages principaux, deux hommes et une jeune femme. 
Trois différentes versions d’une même histoire où les mêmes comédiens jouent les mêmes personnages 
dans des situations différentes.
« L’an dernier, au Festival de Cannes, le choc : on y découvre simultanément le dernier film de Makhmalbaf, 
Salam cinéma sorti, ensuite de façon confidentielle sur les écrans et Le Temps de l’amour, tourné à Istanbul 
et toujours interdit en Iran. On y découvre aussi un homme attachant, né parmi les déshérités, devenu 
cinéaste par idéalisme. ”Je pensais que la révolution islamique résoudrait tous les problèmes. Le cinéma 
m’a ouvert les yeux. Le principe même de la mise en scène, c’est que chaque chose peut être envisagée de 
différents points de vue. Le scénario du Temps de l’amour est l’application méthodique de cette révélation”. »

Vincent Remy, Télérama, 10 avril 1996

Three episodes portraying three main characters : two men and a young woman. Three different versions of 
the same story in which the same actors play the same characters in different situations.
“Last year at Cannes held a big surprise : we simultaneously discovered the latest film from Makhmalbaf, 
salaam Cinema, which later received a limited release in cinemas, and noubate asheghi, filmed in Istanbul 
and still banned in Iran. We also discovered an endearing man, born among the underprivileged and driven to 
become a filmmaker by idealism. ‘I thought that the Islamic Revolution would solve all our problems. Cinema 
opened my eyes. The underlying principle of mise-en-scène is that everything can be seen from different 
points of view. The screenplay for noubate asheghi is the methodical application of this revelation’.”

turquie/iran • fiction • 1991 • 1h10 • couleur • vostf
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SalaM cinéMa
Mohsen Makhmalbaf

Scénario mohsen makhmalbaf iMagE mahmoud Kalari MuSiquE shahrdad Rohani MontagE mohsen makhmalbaf production 
green film house SourcE makhmalbaf film house
intErprétation azadeh Zangeneh, maryam Keihan, feizollah gheshlaghi, hamid gheshlaghi, hamed gheshlaghi, shaghayegh 
Jowdat, nader fazli, maziyar alipour

Un célèbre cinéaste iranien - Mohsen Makhmalbaf - prépare un film pour fêter le Centenaire du cinéma. 
Il fait paraître une petite annonce dans la presse de Téhéran pour recruter cent comédiens. Il avait prévu 
1 000 formulaires et 5 000 personnes se présentent. C’est l’émeute…
« Le mythe du cinéma, ici, n’a rien perdu de sa force. Ce mythe est mis à l’épreuve de la réalité. Des enfants, 
des hommes et des femmes se succèdent devant la caméra. Le cinéaste leur pose quelques questions, 
leur demande de pleurer, de rire, de mimer une fusillade. Les malmène, aussi. Salam cinéma accorde, en 
fait, un espace de parole à des citoyens. Certains parlent de leur travail et de leur famille, formulent des 
espoirs secrets. Peu à peu, ce casting ressemble à une tribune ouverte. Un lieu d’expression, une scène 
où l’on met à nu sa vérité. Où le théâtre de la vie et la vie du théâtre s’interpénètrent. Les candidats 
obtiennent, au bout du compte, ce dont ils rêvaient : un rôle dans un film. »

Joël Magny, Télérama, 24 mai 1995

a famous iranian filmmaker—mohsen makhmalbaf—is planning to make a film to celebrate the centenary of 
cinema. he places an advert in a Teheran newspaper to hire one hundred actors. he prepares 1000 application 
forms, but when 5000 people show up, a riot breaks out.
“The myth of cinema is as powerful as ever in this film and is put to the test of reality. Men, women and children 
pass before the camera. The filmmaker asks them a few questions, gets them to cry, laugh or mime a shoot-out, 
giving them a rough ride in the process. In fact, salaam Cinema provides a place for the citizens of Teheran to 
air their views. Some talk about their jobs and families, others reveal their secret desires. Little by little, these 
auditions resemble a platform for free expression, a stage on which to lay one’s truth bare. A place where 
theatre of life and life of theatre merge. Ultimately, the candidates realise their dream of being in a film.”

iran • fiction • 1995 • 1h21 • couleur • vostf



la faMillE MakHMalbaf hommage 67

un inStant d’innocEncE
noon-o-goldoon

Mohsen Makhmalbaf

Scénario mohsen makhmalbaf iMagE mahmoud Kalari MuSiquE majid entezami MontagE mohsen makhmalbaf production 
makhmalbaf film house, mK2 Productions SourcE makhmalbaf film house
intErprétation mirhadi Tayyebi, ali Bakhshi, ammar Tafti, maryam mohammad-amini, moharram Zeinalzadeh, fariba faghiri, 
hana makhmalbaf, mohsen makhmalbaf

Un ancien policier demande au réalisateur Makhmalbaf de pouvoir jouer un rôle dans son prochain film. 
Jadis, un incident entre eux avait valu à Mohsen de passer quelques années en prison. Au lieu d’un rôle, 
le réalisateur propose au policier de reconstituer cet épisode dramatique dans un film : chacun dirigera 
« son personnage » d’après son point de vue.
« Dans un pays où les autorités imposent une pensée unique, Makhmalbaf, comme Kiarostami, multiplie 
les points de vue : il demande à l’ex-policier de tourner sa propre version des faits. Un instant d’innocence 
débute sur le ton d’une comédie légère, une sorte de marivaudage politique. De cette confrontation des 
points de vue, du vrai et du faux, de la réalité et de la fiction, jaillissent des vérités dérangeantes. C’est 
l’image d’une mendiante à qui on fait reprendre sa réplique, et dont on devine qu’elle ne joue pas un 
rôle. Ce sont les protestations d’une jeune fille voilée de noir, qui se plaint de devoir rester cloîtrée à la 
maison. Bref, cet “instant d’innocence” n’a évidemment rien d’innocent. »

Bernard Genin, Télérama, 9 avril 1997

a former policeman asks makhmalbaf for a role in his next film. a previous incident between the two men saw 
mohsen spend several years in prison. instead of a role, the director suggests recreating this dramatic event 
on film, with each man directing “his character” based on his own point of view.
“In a country where the authorities impose a single mode of thought, Makhmalbaf, like Kiarostami, presents 
a variety of viewpoints. He asks a former policeman to film his own version of events. noon-o-goldoon 
starts off as a light-hearted comedy, a kind of political, Marivaux-esque drama. Some uncomfortable truths 
emerge from this confrontation of differing viewpoints, truth and falsity, reality and fiction. In short, there is 
nothing remotely innocent about this ‘moment of innocence’.”

iran/france • fiction • 1996 • 1h18 • couleur • vostf
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lE SilEncE
sokout

Mohsen Makhmalbaf

Scénario mohsen makhmalbaf iMagE ebrahim ghafouri MontagE mohsen makhmalbaf production makhmalbaf film house, 
mK2 Productions SourcE Diaphana
intErprétation Tahmineh normat ova, nadereh abdollah yeva, golbibi Ziadolahyeva, hakem ghassem, araz m. mohamadli

Khorshid, un jeune garçon de dix ans, vit avec sa mère dans un village du Tadjikistan. Il est aveugle. 
Nadereh, la petite protégée du luthier chez qui il est accordeur, vient le chercher à l’arrêt du bus pour 
l’accompagner à l’atelier.
« Le Silence s’éloigne de la veine sociale et politique pour privilégier la poésie. L’histoire ne compte ici pour 
rien. L’important c’est l’envoûtement que crée l’extrême beauté d’images à la fois très dépouillées et très 
composées, visages de femmes aux robes multicolores, moutons blancs et noirs devant une rivière, musiciens 
aux instruments étranges. Et l’on n’oubliera pas la petite fille aux longues tresses noires qui se couvre les 
ongles de pétales de fleurs et danse dans la prairie, une séquence coupée en Iran, où danser est choquant, 
et où en réaction, le réalisateur n’a pas voulu montrer le film. Difficile de ne pas se laisser envoûter. »

Annie Coppermann, Les échos, 10 septembre 1998

Ten-year-old Khorshid is blind and lives with his mother in a village in Tajikistan. nadereh, the young protégée 
of the instrument-maker who employs Khorshid as a tuner, meets him at the bus stop every day and guides 
him to the workshop.
“sokout moves away from social and political themes to focus instead on poetry. History has no importance 
here. What counts are the bewitchingly beautiful images, at once simple and highly elaborate, showing the 
faces of women wearing brightly coloured dresses, black and white lambs beside a river, or musicians playing 
exotic instruments. Not to mention the unforgettable little girl with long, dark braids, who covers her nails with 
petals and dances in the prairie, a scene that was censored in Iran, where dancing is considered shocking. In 
response, the director refused to show his film in the country. It is difficult not to fall under the spell oneself.”

iran/france • fiction • 1998 • 1h16 • couleur • vostf
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kandaHar
safare ghandahar

Mohsen Makhmalbaf

Scénario mohsen makhmalbaf iMagE ebrahim ghafouri MuSiquE mohamad Reza Darvishi MontagE mohsen makhmalbaf 
production makhmalbaf film house, Bac films SourcE Bac films
intErprétation nelofer Pazira, hassan Tantai, sadou Teymouri, hoyatala hakimi, monica hankievich, ike ogut

Nafas est une jeune journaliste afghane, réfugiée au Canada pendant la guerre civile des talibans. Elle reçoit une 
lettre désespérée de sa petite sœur restée là-bas et qui a décidé de mettre fin à ses jours avant la toute prochaine 
éclipse de Soleil. Nafas part donc secourir sa sœur à Kandahar et tente de franchir la frontière irano-afghane.
« Makhmalbaf a mis toute son âme dans ce film révolté et désespéré. Lui, le plus féministe des cinéastes 
iraniens, n’a que son art pour dire sa douleur devant ces femmes livrées à la plus terrifiante des solitudes. 
Il a su filmer l’absurde à ciel ouvert. Sa compassion est celle d’un poète. Il se refuse à accepter le sort de 
ces femmes, hommes et enfants condamnés par une sentence irrationnelle à une errance perpétuelle. 
Kandahar a la noblesse des films qui prennent le risque de la beauté. Car pour Makhmalbaf, la beauté 
est la dernière lumière qui demeure dans un univers de ténèbres. »

Gilles Anquetil, Le Nouvel Observateur, 17 mai 2001

nafas is a young afghan journalist who fled to Canada to escape the civil war. she receives a desperate letter from 
her younger sister, who stayed behind in afghanistan and has decided to end her life before the upcoming eclipse. 
nafas decides to go back to Kandahar to save her sister and attempts to cross the iran-afghanistan border.
“Makhmalbaf has poured his entire soul into this outraged and desperate film. The most feminist of Iran’s 
filmmakers has only his art through which to express his pain at witnessing the terrifying solitude of these 
women. He successfully captures the absurd in a film set chiefly outdoors. Makhmalbaf has the compassion 
of a poet. He refuses to accept the fate of these men, women and children condemned to a life of perpetual 
wandering by an irrational sentence. safare ghandahar has the characteristic nobility of all films that dare 
to be beautiful. Because for Makhmalbaf, beauty is the last beacon of light in a world filled with darkness.”

iran/france • fiction • 2001 • 1h25 • couleur • vostf
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tHE gardEnEr
Bagheban

Mohsen Makhmalbaf

Scénario mohsen makhmalbaf iMagE maysam makhmalbaf MontagE maysam makhmalbaf production makhmalbaf film house 
SourcE makhmalbaf film house
avEc maysam makhmalbaf, mohsen makhmalbaf

Un réalisateur iranien et son fils voyagent en Israël pour enquêter sur une foi peu connue, la religion Bahai. 
Accompagnant un jardinier de Papouasie-Nouvelle-Guinée, le père découvre des traits communs entre 
les enseignements de cette religion née en Iran et les idées positives défendues par Mandela et Gandhi. 
Tourné entre Haïfa et la vieille ville de Jérusalem, ce documentaire interroge la religion à travers les points 
de vue de l’ancienne et de la nouvelle génération, respectivement incarnées par le réalisateur et son fils, 
dont les opinions politiques ou philosophiques vont bien souvent diverger au fil de cette promenade…
« Une enquête intimiste et discursive sur les croyances religieuses qui ouvre sur des questions relatives 
au cinéma. M. Makhmalbaf ne rend jamais explicite cette connexion étymologique dans le film : tandis 
qu’il se promène dans les jardins de Baha’i, sa caméra avance petit à petit, semblable à une fourmi sur 
le sol et puis s’envole comme un oiseau dans le ciel. Il relie lyriquement le spirituel avec le terrestre. »

Manhola Dargis, The New York Times, 8 août 2013

an iranian filmmaker and his son travel to israel to investigate the little-known Baha’i faith. as the father 
accompanies a gardener from Papua new guinea, he finds similarities between the teachings of this religion 
born in iran and the positive ideas promoted by the likes of mandela and gandhi. filmed in haifa and 
Jerusalem’s old City, this documentary explores religion through the views of the old and new generations, 
embodied here by the filmmaker and his son, whose political and philosophical opinions often diverge over 
the course of their visit.
“An intimate, discursive inquiry into religious belief that opens to include questions about cinema. […]Mr. 
Makhmalbaf doesn’t make that etymological connection explicit in the movie, although as he rambles 
throughout the Baha’i gardens, his camera inching antlike close to the ground and then soaring birdlike over 
the grounds, he lyrically joins the spiritual with the terrestrial.”

iran • documentaire • 2012 • 1h27 • couleur • vostf
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lE préSidEnt
The President 

Mohsen Makhmalbaf

Scénario mohsen makhmalbaf, marziyeh meshkiny iMagE Konstantin mindia esadze MuSiquE guja Burduli, Tadjar Junaid MontagE 
hana makhmalbaf, marziyeh meshkiny production makhmalbaf film house, film and music entertainment, 20 steps Productions, 
Bac films SourcE Bac films
intErprétation misha gomiashvili, Dachi orvelashvili, ia sukhitashvili, guja Burduli, Zura Begalishvili, Lasha Ramishvili, soso Khvedelidze

Le président et sa famille dirigent le pays d’une main de fer. Du jour au lendemain, un violent coup d’état 
met fin à cette dictature et le président devient l’homme le plus recherché du pays. Avec son petit-fils de 
cinq ans, il tente alors de rejoindre la mer où un bateau est censé les attendre pour les mettre hors de danger.
« Un pays imaginaire, même si les événements évoquent le “printemps arabe” en Tunisie, et que la fuite 
du dictateur rappelle celle du Shah d’Iran. Makhmalbaf observe la chute de ce tortionnaire avec cynisme. 
émailler son road movie de respirations poétiques l’adoucit sans en diminuer sa force. Idée superbe aussi 
que de confronter le salaud, dont le gamin à ses côtés incarne la part d’innocence, à la douleur de son 
peuple. Une humanité transparaît alors chez lui au fur et à mesure de sa chute. Aussi lucide et cruelle 
soit-elle, cette fable laisse heureusement entrevoir une lueur d’espoir. »

Laurent Dijan, L’Express, 17 mars 2015

The president and his family rule the country with an iron fist. When a violent coup d’état brings his 
dictatorship to an abrupt end, he becomes the most hunted man in the land. along with his five-year-old 
grandson, he attempts to reach the sea where a boat awaits to bring them to safety.
“An imaginary country, although the events portrayed bring to mind the Tunisian Arab Spring and the 
dictator’s flight resembles that of the Shah of Iran. Makhmalbaf observes the torturer’s fall with a cynical 
eye. Interspersing his road movie with poetic interludes softens the film yet takes away none of its power. A 
superb idea, too, to force the bastard—whose grandson represents a certain innocence in the man— to face 
the pain of his people. As his demise unfolds, a humane side to the president gradually becomes apparent. As 
clear-sighted and cruel as this fable is, it thankfully leaves a glimmer of hope.”

grande-bretagne/géorgie/france/allemagne • fiction • 2014 • 1h59 • couleur • vostf
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lE jour où jE SuiS dEvEnuE fEMME
Rouzi Ke Zan shodam

Marziyeh Meshkiny

Scénario mohsen makhmalbaf iMagE ebrahim ghafouri MuSiquE mohammad Reza Darvishi MontagE shahrzad Poya, maysam 
makhmalbaf production makhmalbaf film house SourcE Bac films
intErprétation fatemeh Cheragh akhar, shabnam Toloui, azizeh sedighi, hassan nebhan, sirous Kahvarinegad, Badr iravani

À travers trois récits, le film s’interroge sur la condition des femmes en Iran. De l’enfant de neuf ans 
contrainte de porter le voile car elle est devenue une jeune fille, à la veuve qui cherche à réaliser ses 
rêves les plus fous, en passant par la jeune femme qui refuse d’abandonner sa passion pour le cyclisme…
« Avec une grande liberté de style et de narration, la réalisatrice nous offre des images éloquentes sur 
le temps qui reste à une enfant, à une jeune fille et à une vieille femme pour se sentir libres : Hava et 
Ahou essaient de gagner du temps, l’une par le jeu, l’autre par la vitesse, alors qu’Houra est prise d’une 
frénésie à rattraper le temps perdu. Une très belle mise en scène, du mystère, de la poésie mais aussi de 
l’indignation et de la violence. Un regard engagé et saisissant sur la condition féminine. »

Josette Luciani, association Atmosphères 53

The film explores the female condition in iran through three separate stories: from the nine-year-old girl 
forced to wear the veil because she has reached girlhood to the widow searching to realise her wildest dreams, 
as well as the young woman who refuses to give up her love of cycling.
“With great stylistic and narrative freedom, the director offers us eloquent images on the time left for a 
child, a young girl and an elderly woman to feel free: Hava and Ahou try to win more time, one through play, 
the other through speed, while Houra is gripped by a frantic desire to make up for lost time. A wonderful 
mise-en-scène, mystery and poetry, but also indignation and violence. A socially engaged and compelling 
exploration of the female condition.”
 

iran • fiction • 2000 • 1h18 • couleur • vostf
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cHiEnS égaréS
saghaye Velgard

Marziyeh Meshkiny

Scénario marziyeh meshkiny iMagE ebrahim ghafouri MuSiquE mohamad Reza Darvishi MontagE mastaneh mohajer production 
makhmalbaf film house, Wild Bunch SourcE Bac films, La Cinémathèque française
intErprétation gol ghoti, Zahed, agheleh Rezaii, sohrab akbari, Jamil ghanizadeh, agheleh shamsollah, maydeh gol, Razeddin sayyar

À Kaboul, deux enfants dont la mère est en prison n’ont qu’une idée : se faire arrêter pour dormir avec 
elle, là où les nuits sont moins froides. Dans la journée, jetés dehors, ils errent, récupèrent un chien 
abandonné et cherchent le moyen de rejoindre leur mère. Un fugitif leur explique alors qu’ils peuvent 
apprendre à voler en regardant les films américains…
« Clairement inspiré par le néoréalisme italien de l’après-guerre (un extrait du Voleur de bicyclette 
en fait foi), mais à distance raisonnable de toute condescendance ou sensiblerie, la réalisatrice pose 
un regard à la fois tendre et lucide sur une réalité misérable. à haute teneur métaphorique (rien que 
le titre), Chiens égarés montre un pays rêche, encore en proie aux flammes, où les seules traces de 
modernité appartiennent aux véhicules blindés et aux avions américains qui volent dans le ciel. à 
l’opposé, la société afghane, sans qu’elle ne soit jamais frontalement vilipendée, apparaît archaïque, 
brimée, paranoïaque. »

Gilles Renault, Libération, 15 juin 2005

in Kabul, two children whose mother is in jail are desperate to get themselves arrested in order to spend the night 
with her and escape the cold. Thrown out the following morning, they roam the streets, rescue a stray dog and 
look for ways to return to their mother. a fugitive tells them they can learn to steal by watching american films.
“Clearly inspired by postwar Italian neorealism (as evidenced by a clip from Bicycle Thieves), but at a safe 
distance from condescension or sentimentality, the director observes a wretched reality with an affectionate 
and lucid eye. Highly metaphorical (beginning with the title), saghaye Velgard depicts a harsh land still 
engulfed in flames and where the only traces of modernity belong to the armoured vehicles and American 
airplanes flying overhead. In contrast, Afghan society, though never attacked directly, appears archaic, 
persecuted and paranoid.”
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la poMME
sib

Samira Makhmalbaf

Scénario mohsen makhmalbaf, samira makhmalbaf iMagE ebrahim ghafouri MontagE mohsen makhmalbaf production 
makhmalbaf film house, mK2 Productions SourcE Diaphana
intErprétation massoumeh naderi, Zahra naderi, ghorbanali naderi, azizeh mohammadi, Zahra saghari saz, sara saghari saz, 
amirali Khosrojerdi, amirhossein Khosrojerdi

Dans un quartier pauvre de Téhéran, un père séquestre depuis leur naissance ses deux petites filles, des 
jumelles de douze ans. Il espère ainsi les protéger du monde extérieur, selon lui foncièrement mauvais. 
Des voisins, scandalisés, le dénoncent dans une pétition au bureau d’aide sociale. Une assistante sociale 
est alors chargée d’enquêter…
« La Pomme est une magnifique fable sur la liberté. Ce film radicalement féministe baigne dans un 
climat d’humanité qui chavire le cœur. Le regard de Samira Makhmalbaf est celui d’une femme qui 
veut comprendre, pas celui d’une accusatrice. à la fin du film elle sait qu’elle n’a toujours pas compris 
pourquoi le supplice de deux fillettes a pu être possible. La Pomme lance aux hommes iraniens des 
choses très fortes. Très claires. Cessez, dit le film, de vouloir nous “protéger” de nous-mêmes et du 
“soleil” de la vie. Rassurez-vous, nous ne nous fanerons pas. »

Gilles Anquetil, Le Nouvel Observateur, 14 mai 1998

in a poor neighbourhood of Teheran, a father has kept his twelve-year-old twin girls imprisoned since birth, 
hoping to protect them from an outside world he sees as fundamentally evil. his scandalised neighbours 
report him to social services and a social worker is sent to investigate.
“sib is a magnificent tale of freedom. This radically feminist film bathes in a humaneness that tugs at the 
heartstrings. Samira Makhmalbaf’s stance is that of a woman trying to understand, not accuse. At the end 
of the film, she knows that she has still not understood why the two girls’ ordeal was possible. sib sends a 
powerful and extremely clear message to the men of Iran. It says: stop trying to ‘protect’ us from ourselves 
and the ‘sunshine’ of life. Don’t worry, we won’t wilt.”
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lE tablEau noir
Takhte siah

Samira Makhmalbaf

Scénario mohsen makhmalbaf, samira makhmalbaf iMagE ebrahim ghafouri MuSiquE mohamad Reza Darvishi MontagE mohsen 
makhmalbaf production makhmalbaf film house SourcE Wild Bunch, Cinémathèque du Luxembourg
intErprétation saeid mohammadi, Behnaz Jaffari, mohammad Karim Rahmati, Rafat moradi, hayas Rostami, saman akbari

À la suite d’un bombardement au Kurdistan iranien, des instituteurs errent de villages en villages. L’un 
d’eux croise un groupe d’adolescents qui tentent de passer en Irak. Mais aucun n’a le désir d’apprendre. 
Un autre rencontre une jeune veuve, plus ouverte à la connaissance. Il s’éprend d’elle et décide de suivre 
son groupe vers la frontière…
« Il arrive qu’on soit séduit ou intéressé au cinéma. Il est rare qu’on soit surpris. Avec le deuxième film 
de Samira Makhmalbaf, on est sidéré. Pas une fois mais en permanence, du début à la fin de ce film 
comparable à rien, imprévisible absolument, dans sa tonalité, sa construction dramatique comme dans 
ses thèmes. Sidéré, on le sera plus encore si on s’attend à un film de jeune fille parce que cette réalisatrice 
a vingt ans, ou au nom d’une certaine idée du cinéma iranien contemporain, Le Tableau noir ne ressemble à 
rien de tout cela. Avec un sens impeccable du détail, de la composition par le cadre et le montage et de la 
suggestion, parfois d’une ironie mordante, Samira Makhmalbaf construit ce film percutant et troublant. »

Jean-Michel Frodon, Le Monde, 14 mai 2000

following the bombing of iranian Kurdistan, itinerant school teachers wander from village to village. one of 
them meets a group of teenagers trying to cross the border into iran, but none of them is interested in learning. 
another meets a young widow who is more open to education. he falls in love with her and decides to follow 
her group to the border.
“Samira Makhmalbaf leaves us staggered. Not just once, but permanently, from start to finish of a film 
that is utterly unique and absolutely unpredictable in its tone, dramatic construction and themes. And this 
is only heightened if we expect a girlish film just because the filmmaker is twenty years old, or if we have 
certain expectations of contemporary Iranian cinema. The Blackboard is nothing like any of that. Showing 
an impeccable sense of detail, composition through framing and editing, and suggestion, as well as a biting 
irony at times, Samira Makhmalbaf has crafted a powerful and troubling film.”
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À cinq HEurES dE l’aprèS-Midi
Panje asr

Samira Makhmalbaf

Scénario samira makhmalbaf, d’après une histoire de mohsen makhmalbaf iMagE ebrahim ghafouri MuSiquE mohamad Reza Darvishi 
MontagE mohsen makhmalbaf production makhmalbaf film house, Bac films, Wild Bunch SourcE Wild Bunch, La Cinémathèque française
intErprétation agheleh Rezaee, abdolghani yousef-zay, Razi mohebi, marzieh amiri, gholamjan gardel, halimeh abdolrahman  

Après la chute du régime des talibans en Afghanistan, les écoles ouvrent à nouveau leurs portes aux filles. 
L’une d’entre elles, Noqreh, ambitionne de devenir présidente de la République, rien moins que ça. Mais 
son père serait plutôt du genre proche de l’ancien régime…
« Cinq heures de l’après-midi, c’est une heure d’espoir et de délivrance : la journée promet de s’achever 
enfin, le soleil a fait tout ce qu’il pouvait, il va se coucher doucement avant des lendemains meilleurs. Rien 
d’étonnant à ce que Samira Makhmalbaf ait choisi cette heure de transition pour titrer son film : cinéaste 
des frontières, elle aime les transformations, les transmutations, les transmissions. Jeune cinéaste de 23 
ans, Samira Makhmalbaf a tourné ce premier film sur l’Afghanistan post-talibans dans les faubourgs de 
Kaboul. Elle braque les feux sur des visages de femmes enfin libérées de leurs masques : des visages à 
la fois vieux et enfantins, des visages d’êtres sacrifiés, qui ont perdu du temps, mais que l’air vif creuse 
d’expressions volontaires. Samira Makhmalbaf a donné naissance à un film humble et engagé. »

Marine Landrot, Télérama, 27 août 2003

after the fall of the Taliban in afghanistan, schools once again open their doors to girls. one of them, 
noqreh, even wants to become the country’s president. her father, however, has a more traditional mind-set 
resembling that of the old regime.
“Five o’clock in the afternoon is a time of hope and deliverance: the day is finally coming to a close, the sun 
has done all that it could and will slowly set before rising on a brighter day. No surprise, then, that Samira 
Makhmalbaf chose this time as the film’s title: as a director who films borders, she loves transformations, 
transmutations and transmissions. The 23-year-old director shot this first film on post-Taliban Afghanistan 
in the suburbs of Kabul. She focuses on the faces of women finally freed from their masks: faces both old 
and child-like, the weather-beaten faces of sacrificed individuals who have lost time but gained determined 
expressions. Samira Makhmalbaf has created a film that is both humble and socially engaged.”
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coMMEnt SaMira a fait lE tablEau noir
samira Chegoneh Takhteh siyah Ra sakht

Maysam Makhmalbaf

Scénario maysam makhmalbaf iMagE ebrahim ghafouri MontagE shahrzad Poya, maysam makhmalbaf production makhmalbaf 
film house SourcE Wild side Vidéo

« Comment Samira a fait Le Tableau noir n’est pas simplement un documentaire sur les coulisses du 
film. J’ai grandi avec Samira dans la même maison, j’étais son copain d’enfance, son camarade de classe 
à la Makhmalbaf Film House, son monteur, son cameraman sur ses premiers films, son photographe 
de plateau sur La Pomme et Le Tableau noir… en fait, je suis son frère ! Avec ce film, je partage avec le 
public, la vie et le travail de Samira tout au long du tournage du Tableau noir jusqu’à la présentation et 
la remise de son prix à Cannes en 2000. En parallèle, mes réflexions sur son enfance et sa formation de 
cinéaste cherchent à produire un portrait juste de Samira tant comme personne que comme cinéaste. »

Maysam Makhmalbaf, makhmalbaf.com

“how samira made The Blackboard is not simply a behind-the-scenes video documentary. I grew up in the 
same house as Samira; I was her childhood playmate, her classmate in the Makhmalbaf Film House, her 
editor and videographer in her first films, her set photographer in The apple and The Blackboard, in fact, 
I am her brother! With this film, I share with the audience Samira’s life and work during the making of 
The Blackboard and follow her to Cannes in 2000 where she presented the film and received an award. 
Meanwhile, my reflections on her childhood and training as a filmmaker seek to provide a more accurate 
picture of Samira as a person as well as a director.”
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joy of MadnESS
Lezate Divanegi

Hana Makhmalbaf

Scénario hana makhmalbaf iMagE hana makhmalbaf MuSiquE mohammed Reza Darvishi MontagE mastaneh mohajer production 
makhmalbaf film house, Wild Bunch SourcE Wild side Vidéo

Hana Makhmalbaf, 14 ans, suit sa sœur Samira à Kaboul, à la recherche de comédiens amateurs pour le 
tournage de son prochain film à cinq heures de l’après-midi. Mais les Afghans n’acceptent pas facilement 
d’apparaître dans un film. Ils se méfient les uns des autres et ont peur du retour des talibans. Hana filme ces 
rencontres entre sa sœur et ceux qui deviendront ses acteurs et ses actrices.
« Joy of Madness est un film diaboliquement intelligent et touchant réalisé par Hana Makhmalbaf, la petite 
soeur de Samira. Simple rappel : Hana a 14 ans et demi lorsqu’elle achève Joy of Madness. C’est jeune, même 
pour une Makhmalbaf. Jeune au point que la loi italienne lui interdise d’assister à sa propre première au 
festival de Venise. En apparence, Joy of Madness est un “making of” documentaire sur le film de Samira – le 
premier à avoir été tourné après la chute des talibans – sur une fille qui rêve de devenir la première présidente 
femme de l’Afghanistan. Dans les faits, c’est un film sur les effets paralysants de la peur dans un pays qui a 
de quoi être effrayé, une peur que l’on peut même ressentir dans l’air poussiéreux. »

Fiachra Gibbons, The Guardian, 27 octobre 2003

fourteen-year-old hana makhmalbaf follows her sister samira to Kabul to meet non-professional actors 
for her latest film Panje Asr. But it is difficult to convince the afghans to appear in the film. They mutually 
distrust one another and fear the return of the Taliban. hana films the meetings between her sister and those 
who will become the actors and actresses in her new film.
“Joy of madness is a fiendishly clever and affecting film made by Hana Makhmalbaf, Samira’s little sister. Just 
for the record, Hana was 14-and-a-half when she wrapped Joy of madness. Young even for a Makhmalbaf. So 
young, in fact, that Italian law forbade her from going to her premiere at the Venice Film Festival last month. 
Ostensibly, Joy of madness is a straightforward ‘making-of’ documentary about the casting of Samira’s 
feature – the first to be shot after the fall of the Taliban – about a girl who dreams of being Afghanistan’s 
first female president. In reality, it is a film about the crippling effects of fear on a country that has much to 
be afraid of – a fear you can almost taste in the dusty air.”

iran • documentaire • 2003 • 1h11 • couleur • vostf



la faMillE MakHMalbaf hommage 79

lE caHiEr
Buda az sharm foru Rikht

Hana Makhmalbaf

Scénario marziyeh meshkiny iMagE ostad ali MuSiquE Tolib shakhidi MontagE mastaneh mohajer production makhmalbaf 
film house, Wild Bunch SourcE Le Pacte
intErprétation nikbakht noruz, abdolali hoseinali, abbas alijome
  
Sous les anciennes statues géantes des bouddhas détruites par les talibans, des milliers de familles tentent 
de survivre dans des grottes. Baktay, une petite fille de six ans, entend toute la journée son petit voisin 
réciter l’alphabet. Elle se met alors en tête d’aller à l’école, quitte à braver tous les dangers.
« Si, bien sûr, la route vers l’éducation et donc l’émancipation de l’héroïne, sont au cœur du film, Hana 
Makhmalbaf piège suffisamment le sujet. Rien n’y est évident, et Le Cahier ne fait pas que la promo des 
cahiers de vacances. Un enfant y récite ainsi inlassablement l’alphabet sans vraiment saisir sa portée, tel 
Sisyphe s’entraînant pour être candidat à Motus. Grand moment tragicomique : l’héroïne se glisse dans 
une salle de classe sans y être inscrite, cherche un siège et, en guise de crayon, a apporté le rouge à lèvres 
de sa mère. Qui devient un outil burlesque de subversion de la routine scolaire. Cette séquence désarmante 
cristallise en un éclair les espoirs et les doutes de la jeunesse d’un pays où tout est à (re)faire. »

Léo Soesanto, Les Inrockuptibles, 20 février 2008

in the caves beneath the giant Buddha statues destroyed by the Taliban, thousands of families struggle to 
survive. Baktay, a six-year-old girl, hears her young neighbour reciting the alphabet all day long. she decides 
to go to school, no matter what danger she must face. 
“Although the road to education and thus the protagonist’s emancipation are at the heart of the film, 
Hana Makhmalbaf sufficiently ensnares her subject. Nothing is obvious, and Buda az sharm foru Rikht 
does not just promote holiday workbooks. A child is shown tirelessly reciting the alphabet without really 
understanding its significance, like Sisyphus in training for a game show. A great moment of tragicomedy 
sees the heroine sneak into a class she is not enrolled in, look for a seat and take out her mother’s lipstick to 
write with. It becomes a comic tool for subverting the school routine. This disarming sequence crystallises in 
a flash the hopes and doubts of the youth of a country where everything remains to be (re-)done.”
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cloSE-up
nema-ye nazdik

Abbas Kiarostami

Scénario abbas Kiarostami iMagE ali Reza Zarrindast MontagE abbas Kiarostami production institut for the intellectual 
Development of Children and young adults SourcE Tamasa Distribution
intErprétation hossein sabzian, Mohsen Makhmalbaf, hassan frazmand, abolfazl ahankhah, mehrdad ahankhah

Un jeune chômeur d’origine turque se fait passer, auprès d’une famille de la bourgeoisie de Téhéran, pour 
le cinéaste Mohsen Makhmalbaf, dont la popularité est grande d’un bout à l’autre du pays. Il implique 
toute la famille dans un projet cinématographique. Abbas Kiarostami décide de raconter sur le vif ce 
fait divers étonnant qui met en lumière l’attraction singulière qu’exercent le cinéma et la poésie sur la 
société iranienne.
« Après le procès, Kiarostami a demandé aux véritables protagonistes de l’affaire de rejouer pour lui le 
déroulement des faits. Constamment sur le fil de la réalité et de la fiction, document-vérité en même 
temps que reconstitution cinématographique d’une mystification ayant elle-même pour héros un faux 
cinéaste, Close-Up réussit les noces impossibles et passionnantes du néoréalisme le plus pur et d’un jeu 
d’artifices pirandellien dans la lignée du Vérités et mensonges d’Orson Welles. »

Jean-Michel Frodon, Le Monde, 5 novembre 1991

a young and out-of-work Turkish man dupes a well-to-do family in Teheran into thinking he is the eminently 
popular filmmaker mohsen makhmalbaf. he ropes the entire family into working on his latest film. abbas 
Kiarostami decides to film this astonishing story as it unfolds, highlighting in the process the remarkable 
attraction film and poetry exert on iranian society.
“After the trial, Kiarostami asked the real protagonists to play themselves on screen. Constantly balancing 
on the edge of reality and fiction, at once documentary and cinematic reconstruction of a hoax orchestrated 
by a bogus filmmaker, Close-Up achieves the impossible and fascinating union of pure neorealism and 
Pirandellian smokescreens in the style of Orson Welles’ f for fake.”
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daddy’S ScHool
Hassan Solhjou

Scénario hassan solhjou iMagE Carlos homer, David murphy, David Wilkins, James anderson MontagE ali farahani, Kasra Karimi 
production hassan solhjou SourcE BBC
avEc Mohsen Makhmalbaf, Samira Makhmalbaf, Maysam Makhmalbaf, Hana Makhmalbaf, Marziyeh Meshkiny, Twiggy

Le film explore la philosophie de l’éducation et du cinéma du cinéaste iranien, Mohsen Makhmalbaf, qui, 
pauvre et révolutionnaire, abandonne l’école très jeune. Il a plusieurs enfants qui ont tous intégré l’école 
de leur père, dans le but de devenir à leur tour cinéastes, dans le contexte d’un Iran conservateur. Pour lui, 
le cinéma c’est la vie, l’imagination, le questionnement, la réalité, la contemplation et l’amour. Pour lui, 
on devient cinéaste en apprenant seul ; en s’interrogeant sans cesse sur le monde par la contemplation 
et en effaçant les frontières entre le réel et l’imaginaire. Cette école refuse les restrictions de temps et 
d’espace : elle peut exister n’importe où et toute chose peut s’étudier. En tant que père de ses enfants 
tout autant que leur collègue, Makhmalbaf est, sans cesse et partout, un professeur nomade qui voyage 
avec son tableau noir sous le bras.

This film explores the educational and filmic philosophy of celebrated iranian filmmaker mohsen makhmalbaf, 
who quit school due to poverty and his passion for revolution. each of his children chose their father’s film 
school over those of conservative iran, eventually becoming filmmakers themselves. for makhmalbaf, film is 
defined as life, imagination, inquiry, reality, contemplation and love. Creative filmmaking is made possible by 
constantly questioning and contemplating the world, by breaking the invisible boundaries separating reality 
and imagination. makhmalbaf’s school refuses to be restricted by time and space: school can exist anywhere 
and anything can become teaching material. as the children’s father and colleague, makhmalbaf is a nomadic 
tutor with a blackboard on hand, anytime and anywhere. 
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La sélection des films géorgiens du 43e Festival International du Film de La Rochelle présente une palette 
d’œuvres qui reflètent les principales tendances du cinéma géorgien contemporain. Ces tendances suivent 
l’évolution de la vie sociale. Il est évident que la Géorgie d’aujourd’hui fait face à des problématiques 
communes au monde entier mais que la spécificité poétique de sa culture rend ses films particulièrement 
attractifs et remarquables pour le public.

Le cinéma de Géorgie est étroitement connecté à un passé que l’on ne peut négliger. Ses débuts datent 
de 1908 et commencent par l’adaptation à l’écran de grandes œuvres littéraires. Mais ce ne sera qu’à 
la deuxième moitié du xxe siècle qu’il se distinguera véritablement par son style poétique. En 1921, la 
Géorgie devient l’une des républiques socialistes soviétiques et le cinéma est utilisé comme un outil de 
propagande des idées communistes : glorification de la classe ouvrière et du collectivisme, moquerie 
de la culture traditionnelle, etc. Malgré cette fonction mesquine attribuée au cinéma, certains auteurs 
géorgiens sont parvenus à créer un langage cinématographique proche de celui de la fable. C’est pendant 
les années du « Dégel1 », que toute une génération de cinéastes va impulser ce que l’on appellera plus 
tard la poésie du cinéma géorgien. Différencié du réalisme socialiste par l’utilisation d’allégories, de 
métaphores et de paraboles, entraînant de longs développements moraux ou philosophiques, ce cinéma 
suscitait des interprétations équivoques et dangereuses du point de vue de l’appareil gouvernemental. Par 
conséquent, beaucoup de films étaient censurés et atterrissaient sur « l’étagère ». On connaît ici surtout 
le cinéma d’Otar Iosseliani, un cinéaste d’origine géorgienne, qui s’installe en France en 1982 après avoir 
subi pendant des années l’interdiction de ses films dans son pays natal. Les autres cinéastes, qui n’ont pas 
quitté le pays, ressurgiront dans les années 1980 avec des titres rendant le cinéma géorgien mondialement 
célèbre : Les Montagnes bleues (1983) d’Eldar Chenguelaia, Le Voyage d’un jeune compositeur (1985) de 
Gueorgi Chenguelaia, Le Tourbillon (1985) de Lana Gogoberidze, Le Repentir (1984) de Tenguiz Abouladze, 
La Légende de la forteresse de Souram (1984) et Achik-Kerib (1988) de Sergueï Paradjanov2, tous déjà 
présentés au Festival de La Rochelle.

Le cinéma soviétique était une énorme machine au service de l’État. Grâce aux subventions gouvernementales, 
la fabrication d’un film ne rencontrait plus de problèmes financiers une fois que son scénario était accepté 
et mis en production. Gruziafilm3 s’est inspiré de ce même modèle. La perestroïka et la chute de l’Union 
soviétique en 1991 ont changé ce mode de fonctionnement. De ce fait, beaucoup moins de films sont 
produits. Ils s’intéressent davantage aux thèmes sociaux d’actualité géorgienne: l’indépendance du pays, 
les nouvelles relations avec l’Ouest, la guerre civile et la guerre d’Abkhazie. Mais la qualité de ces films 
et leurs réflexions critiques ne parviennent pas à dépasser la caricature maladroite, accusant l’époque du 
bolchévisme et de la perestroïka de tous les malheurs de la nouvelle réalité.

La création du Centre National Cinématographique de Géorgie en 2000 a fait revenir l’argent public dans 
l’industrie. Les spectateurs commencent à s’intéresser de nouveau aux films nationaux tels que Tbilissi 
Tbilissi (2005) de Levan Zakareishvili, Un voyage au Karabakh (2005) de Levan Tutberidze, Subordination 
(2007) d’Archil Kavtaradze. À présent, les fonds publics sont distribués après décision d’un comité 
d’experts du CNC de Géorgie. Le Centre reste la seule institution officielle de financement du cinéma. 
Malheureusement, ses moyens sont limités. Voilà pourquoi, suivant l’exemple de nombreux pays européens, 
la Géorgie va de plus en plus, et souvent avec succès, se tourner vers la coproduction internationale. Les 
producteurs européens ouverts à de nouvelles collaborations et attirés par des tournages à coût réduit, 
regardent vers l’Europe de l’Est. L’expérience professionnelle de haut niveau acquise par des jeunes cinéastes 
géorgiens en Europe, aux États-Unis et en Russie, associée à une riche tradition cinématographique, donne 
confiance aux investisseurs étrangers. Parmi les premiers films coproduits sont évidemment ceux d’Otar 
Iosseliani : Les Brigands. Chapitre VII (1996) et plus tard Chantrapa (2010), puis sont arrivés L’Été de mes 
27 mille baisers (2000) de Nana Djordjadze ; Lac (2002) de Giga Chkheidze ; L’Héritage (2006) de Gela 

1 La période après la mort de Staline en 1953 jusqu’au milieu des années 1960 est appelée « Dégel », Nikita Khrouchtchev arrive au pouvoir.  
Elle est caractérisée par la divulgation des crimes du  stalinisme et par l’amnistie d’un grand nombre de prisonniers.

2 Ces titres sont cités par Zaza Rusadze dans son article « The Identity and Place of Contemporary Georgien Cinema », publié dans Kinokultura    
http://www.kinokultura.com/specials/12/rusadze-identity.shtml

3 Le studio de cinéma de RSS de Géorgie est créé en 1921 et nommé « Gruziafilm » en 1953.

LA GéorGie AUjoUrd’hUi
Ksenia Konstantinova
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Babluani. Huit des dix films géorgiens présentés à La Rochelle ont bénéficié d’une coproduction européenne.
Aujourd’hui, ce cinéma fait émerger de nouvelles représentations de la société géorgienne au sortir de 
la crise. Il est en quête de héros contemporains capables d’incarner les symptômes créés par le trauma 
postsoviétique.

Cela se manifeste tout d’abord par des préconceptions sexistes, coincées entre la réalité contemporaine et 
les traditions caucasiennes. En 2008, Levan Koguashvili réalise son premier film documentaire Les Femmes 
de Géorgie, qui observe le parcours de femmes géorgiennes contraintes de quitter leur pays pour gagner 
leur vie à l’étranger. Ce film, qui rend compte des bouleversements des rôles femmes/ hommes, est le 
premier d’une longue série traitant de la place des femmes  au sein de la société géorgienne postsoviétique. 
Au programme du Festival, quatre films se réfèrent à cette thématique : Eka et Natia, chronique d’une 
jeunesse géorgienne (2013) de Nana Ekvtimishvili et Simon Gross, Brides (2014) de Tinatin Kajrishvili, 
Keep Smiling (2013) de Rusudan Chkonia et Line of Credit (2014) de Salomé Alexi.

Dans ce dernier, Nano, l’héroïne du film, se révèle incapable de gérer ses finances. Elle entre dans 
l’engrenage des crédits et des emprunts sans fin. Line of Credit illustre le problème de l’invasion des pays 
ex-soviétiques par le capitalisme dit « sauvage ». Faute de circonstances matérielles favorables, les gens 
honnêtes se trouvent dans l’impossibilité de s’inscrire dans le rythme intense des remboursements qui leur 
incombent. C’est ainsi qu’ils deviennent partie intégrante d’une « génération perdue ». 

Ce problème est également évoqué dans Street Days de Levan Kogouashvili ainsi que dans Notre enfance 
à Tbilissi (2014) de Teona Mgevandze et Thierry Grenade. Dans les deux cas, des contradictions déchirantes 
se manifestent, révélant la complexité des choix moraux à laquelle une certaine population doit faire 
face, afin de s’adapter à la nouvelle réalité postsoviétique. Le personnage principal de Notre enfance à 
Tbilissi enfreint la loi et s’adonne au racket (revers de la liberté des années 1990) pour aider son petit 
frère à réaliser son rêve. Street Days met en scène un junkie dont l’addiction est présentée comme étant 
en partie causée par son incapacité à s’adapter aux nouvelles conditions de vie qui succèdent à l’Union 
soviétique, aux guerres et à la crise financière. Malgré tout, cet homme déchu, parce qu’il désire conserver 
sa dignité, refuse de franchir l’ultime seuil de la délinquance.

Un décor constant d’effondrement constitue de son côté un personnage à part entière qui se déploie 
d’un film à un autre. Dans les films géorgiens, traditionnellement, la table était toujours préparée pour 
un festin ; le vin coulait à flots. Jouer du piano et savoir chanter était un minimum pour chacun. Afin 
de pouvoir survivre dans de nouvelles conditions économiques, ces signes de prospérité disparaissent ou 
prennent des formes décomposées : les pianos, les bijoux, les vases, les lustres et les tableaux sont vendus, 
les murs sont craquelés et gardent les traces des tableaux récemment décrochés. Les appartements sont 
presque vides, les lustres sont remplacés par des ampoules nues. Le festin se partage désormais à deux 
sur un balcon exigu et la nourriture y est comptée.

Un des thèmes du cinéma géorgien contemporain - probablement le plus sanglant - est celui de la guerre 
civile géorgienne (1991-1993) et de la guerre d’Abkhazie4 (1992-1993). Deux films de George Ovashvilli, 
L’Autre Rive (2010) et La Terre éphémère (2014) mais aussi Mandarines (2014) de Zaza Urushadze, décrivent 
l’absurdité de ces conflits vus par les plus innocents et les plus impuissants : les vieux et les enfants. Des 
scenarii bien construits et captivants, ainsi qu’une beauté exceptionnelle de l’image ne sont pas ses seuls 
points forts. Nous retrouvons dans ces films la poésie existentielle du cinéma de Tenguize Abouladze, un 
rythme nonchalant rappelant les œuvres de Iosseliani, ou aussi l’absence d’avenir pour les générations 
futures générée par ces conflits meurtriers.

Ce n’est que depuis peu que le cinéma géorgien commence à opérer un mouvement réflexif vers son 
passé douloureux afin d’en analyser les événements depuis 1986 et la perestroïka, jusqu’à nos jours. Ce 
regard est attentif et sérieux. Trop sérieux parfois même, comme amputé de la légère ironie inhérente 
aux Géorgiens. Et pourtant, ce regard donne beaucoup d’espoir pour l’avenir du cinéma car il a toutes les 
capacités pour se forger une forte identité dans le monde cinématographique sans perdre de  son charme.

4 Il s’agit du conflit entre l’armée géorgienne et les séparatistes  
abkhazes alliés à l’armée russe, causé par la proclamation  
de l’indépendance de l’Abkhazie. Avec le soutien de 
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Line of Credit
Kreditis limitis

Salomé Alexi

SCénArio et montAGe Salomé Alexi imAGe Jean-Louis Padis mUSiqUe Gio tsintsadze, reso Kiknadze ProdUCtion 3003 Film 
Production, Manuel cam, impossible Filmproductions SoUrCe Manuel cam studio
interPrétAtion nino Kasradze, Zanda iosseliani, Ana Kacheishvili, Bacho chkheidze, nino Arsenishvili, tamar Mamulashvili, david 
darchia, Giorgi Kipiani

Née dans les années 1940, Nino a vécu confortablement dans la Géorgie soviétique. Cependant, dans la 
Géorgie actuelle à la démocratie récente, elle lutte pour garder ce niveau de vie et doit se résoudre, pour 
sauver les biens qui lui restent, à souscrire prêt hypothècaire à taux élevé. Petit à petit, elle est prise dans 
une spirale infernale. L’histoire de Nino est celle de toutes ces familles qui perdirent leur maison pour cette 
même raison, entre 2009 et 2013. 
« Même lorsque la situation semble désespérée, Salomé Alexi garde le ton comique de ses débuts (Felicità). 
Elle choisit l’humour pince-sans-rire des situations désespérées et nous représente tous un peu : quelqu’un 
qui tente de garder la tête hors de l’eau tout en travaillant à faire les choses du mieux qu’elle peut. »

Born in the 1940s, nino lived a comfortable life in the Georgia of the Soviet union. But in present-day Georgia 
with its fledgling democracy, she struggles to maintain her former lifestyle and is forced to take out a high-
interest loan in an attempt to save her remaining possessions. Little by little, she becomes trapped in a vicious 
circle. nino’s story is that of all the families who lost their homes for the same reason between 2009 and 2013.
“Even when the situation gets out of hand, Salomé Alexi maintains the comical tone of her first films (Felicità). 
She chooses the deadpan humour of desperate situations and represents all of us to some degree: someone 
trying to keep their head above water while working to do things as best they can.”

née en 1966 à tbilissi, Salomé Alexi est diplômée de l’Académie d’état des Beaux-Arts de tbilissi. entre 1988 et 
1992, elle travaille comme costumière sur plusieurs films et productions théâtrales. en 1996, elle sort diplômée du 
département réalisation de la femiS (Paris). Après quelques courts métrages, dont le très remarqué felicità, elle réalise 
en 2014 Line of Credit, son premier long métrage. 

Géorgie/france/Allemagne • fiction • 2014 • 1h25 • couleur • vostf
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L’AUtre rive
Gagma napiri

George Ovashvili

SCénArio nugzar Shataidze imAGe Amir Assadi mUSiqUe Josef Bardanashvili montAGe Kim Sun-min ProdUCtion company Kino, 
east Gate Film, George ovashvili Production, Arizona Films SoUrCe Arizona Films
interPrétAtion tedo Bekhauri, Galoba Gambaria, nika Alajajev, tamara Meskhi

Tedo, douze ans, vit avec sa jeune mère dans un taudis près de Tbilissi, en Géorgie, depuis que la guerre a 
ravagé leur province natale, l’Abkhazie, à la suite de l’effondrement de l’Union soviétique. Tedo travaille 
comme apprenti dans un modeste garage et commet de petits larcins pour éviter à sa mère de se prostituer. 
Il décide de partir à la recherche de son père, resté sur « l’autre rive », au-delà de la frontière, en Abkhazie…
« Dans ce paysage où les armées nationales se confondent avec les bandes armées, où les vaillants 
partisans peuvent se muer à tout instant en brigands sanguinaires, Tedo se fraie obstinément son 
chemin. Il passe, et le film avec lui, d’espaces confinés et menaçants à de grandes étendues presque 
vidées de leur humanité. Si L’Autre Rive échappe au misérabilisme et atteint ce ton rêveur (et pourtant 
lucide) qui le rapproche de l’univers magique des contes, c’est grâce à la présence étonnante du jeune 
Tedo Bekhauri, qui interprète son homonyme. »             Thomas Sotinel, Le Monde

twelve-year-old tedo lives with his young mother in a ramshackle hut on the outskirts of tbilissi, Georgia, 
which has been their home ever since they fled the war-torn province of Abkhazia following the collapse of 
the Soviet union. tedo works as an apprentice in a small garage and commits petty thefts in order to spare 
his mother from prostitution. He decides to go in search of his father, who stayed behind on “the other bank”, 
over the border in Abkhazia.
“In this land where national army and armed gangs merge together, where at any moment valiant partisans 
may become bloodthirsty bandits, Tedo stubbornly forges ahead. The film follows him as he passes from 
confined and threatening spaces to great open vistas almost devoid of humanity. If Gagma napiri avoids 
wallowing in gloom and creates a dreamy (yet lucid) tone resembling the magical world of stories, it is thanks 
to the astonishing presence of the young Tedo Bekhauri playing his namesake.”

voir biographie page suivante.

Géorgie/france/Kazakhstan • fiction • 2010 • 1h33 • couleur • vostf
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LA terre éPhémère
Simindis Kundzuli

George Ovashvili

SCénArio nugzar Shataidze, George ovashvili, roelof Jan Minneboo imAGe elemér ragályi mUSiqUe Josef Bardanashvili montAGe 
Kim Sun-min ProdUCtion Alamdary Film, 42film, Arizona Productions, Axman SoUrCe Arizona Films
interPrétAtion ilyas Salman, Mariam Buturishvili, irakli Samushia

En Géorgie, sur le fleuve Inguri, des bandes de terres fertiles émergent se créent et disparaissent au gré 
des saisons. Un vieil Abkhaze et sa petite fille cultivent du maïs sur une de ces îles provisoires. Leur lien 
intense à la nature est perturbé par les rondes menaçantes des gardes-frontières.
« Avec un art consommé de l’ellipse, le cinéaste géorgien George Ovashvili donne le sentiment de la lenteur 
des jours, de la fatigue du travail, tout en faisant grandir sous nos yeux maison et récolte. Un petit 
morceau de civilisation s’édifie en accéléré. De temps en temps passe l’embarcation des gardes-frontières, 
qui lorgnent la jeune fille, surveillent son grand-père. Sur cet espace minuscule, le metteur en scène fait 
tenir les grandes tensions humaines éternelles du désir et de la violence. Ce beau film à la simplicité sans 
phrases est comme une réduction de l’histoire humaine, poignante de grandeur et de misère. »

Marie-Noëlle Tranchant, Le Figaro, 23 décembre 2014

in Georgia, in the middle of the inguri river, fertile strips of land appear and disappear with the passing 
seasons. An elderly Abkhaz man and his granddaughter grow corn on one of these fleeting islands. their 
intense communion with nature is disrupted by the menacing patrols of border guards. 
“With a masterly use of ellipsis, the Georgian filmmaker George Ovashvili conveys the slowly passing days and 
exhausting work, all the while making house and harvest rise up before our eyes. A tiny piece of civilisation takes 
shape in fast forward. Border patrols occasionally pass by, eyeing up the young girl and keeping watch over the 
grandfather. In this miniscule space, the director portrays the great eternal human tensions of desire and violence.”

George Ovashvili est diplômé de l’institut géorgien du Cinéma et du théâtre (1996) et de l’Académie du film de new York 
(2006). en 2010, il tourne son premier long métrage L’Autre rive qui connaît une carrière internationale exceptionnelle, 
représentant la Géorgie pour l’oscar du meilleur film étranger. La terre éphémère est son second long métrage. ils sont 
tous deux présentés au festival de La rochelle.

Géorgie/Allemagne/france/république tchèque/Kazakhstan • fiction • 2014 • 1h40 • couleur • vostf
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Street dAYS
Quchis dgeebi

Levan Koguashvili

SCénArio Levan Koguashvili, Boris Frumin, nikoloz Marri, Andro Sakhvarelidze imAGe Archil Akhvlediani mUSiqUe rezo Kiknadze 
montAGe nodar nozadze ProdUCtion independent Film Project, Moving Picture SoUrCe Levan Koguashvili
interPrétAtion Guga Kotetishvili, irakli ramishvili, George Kipshidze, Zura Begalishvili, Zaza Salia, ruso Kobiashvili

Checkie, héroïnomane et sans emploi, traîne dans les rues de Tbilissi, devant l’école de son fils, dans 
laquelle lui-même a été un élève prometteur. Pendant ce temps, sa femme se bat pour payer les frais de 
scolarité et désespère de la situation. D’autant que des policiers corrompus vont profiter des difficultés 
financières de Checkie pour le faire chanter en piégeant le fils de son riche ami…
« Ce sobre drame familial va bien au-delà d’une simple description de l’addiction à la drogue. C’est une 
réflexion sur toute une génération qui avait vingt ans après la chute de l’Union soviétique et qui n’a 
pas su s’adapter aux changements sociopolitiques et économiques. On l’appelle “la génération perdue”. 
Le portrait que dresse de Levan Koguashvili de cette génération des rues est dynamique, méticuleux et 
empathique. »

checkie, an unemployed heroin addict, loiters on the tbilisi streets outside his son’s school, where he himself 
was once a promising student. His wife, meanwhile, struggles to pay the tuition fees and despairs over their 
situation. Particularly when a group of corrupt policemen blackmails checkie into entrapping the son of his 
wealthy friend…
“This sober family drama is much more than a simple portrayal of drug addiction. It is a reflection on an 
entire generation who were in their early twenties when the Soviet Union fell and who failed to adapt to 
the socio-political and economic changes. They are known as the lost generation. Levan Koguashvili’s bleak 
portrait of this street generation is dynamic, careful and emphatic.”

Né en 1973 à Tbilissi, Levan Koguashvili étudie la réalisation à l’université d’état russe de Cinéma à moscou. Puis, diplômé 
du programme de cinéma de l’école d’art tisch de l’université de new York, il poursuit son cursus à l’université d’état 
géorgien de théâtre et de Cinéma à tbilissi. Après avoir signé quelques courts métrages, il réalise en 2009 son premier long 
métrage, Street days suivi en 2014 de Blind dates, tous deux présentés au festival de La rochelle.

Géorgie • fiction • 2010 • 1h26 • couleur • vostf
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BLind dAteS
Shemtkhveviti paemnebi

Levan Koguashvili

SCénArio Boris Frumin, Levan Koguashvili, Andro Sakvarelidze imAGe tato Kotetishvili montAGe nodar nozadze ProdUCtion 
Milimeter Film, tato Film SoUrCe Films Boutique
interPrétAtion Andro Sakvarelidze, ia Sukhitashvili, Archil Kikodze, Kakhi Kavsadze, Marina Kartsivadze, Marika Antadze

Sandro vit toujours chez ses parents qui n’arrêtent pas de le houspiller pour qu’il se trouve une épouse. L’ami 
de Sandro, Iva, organise pour lui des rencontres à partir d’Internet auxquelles il se rend sans enthousiasme. 
Tout change lorsque Sandro fait la connaissance Manana, une jeune coiffeuse dont le mari est en prison.
« Le second film de Levan Koguashvili, avec son humour grinçant, est bien dans la tradition du cinéma 
géorgien. Le regard sur la société géorgienne est décapant, la montrant comme à l’arrêt et dans l’attente 
que quelque chose se passe, mais ne faisant rien pour. Ainsi le ton de la narration reste impavide, alors 
que les événements s’accélèrent. Cette sorte de neutralité, avec une grande variété d’ellipses et d’allusions, 
filmée en de superbes compositions de couleurs et un sens incroyable de l’espace, de l’architecture et des 
paysages urbains, au bout du compte, donne à Blind Dates une profondeur extraordinaire. »

Martial Knaebel, trigon-film.org

Sandro still lives with his parents who constantly badger him to get married. He unenthusiastically goes on 
blind dates arranged for him online by his friend iva. everything changes when Sandro meets Manana, a 
young hairdresser whose husband is in jail.
“The sophomore film from Levan Koguashvili, with his characteristic dark humour, follows in the tradition 
of Georgian cinema. The director takes a scathing look at Georgian society, portraying it as standing still, 
waiting for something to happen but doing nothing to bring it about. The narrative tone remains impassive, 
even as events gather pace. This neutrality, along with a variety of ellipses and allusions, shot with superb 
colour compositions and an incredible sense of space, architecture and urban landscapes, ultimately gives 
the film extraordinary depth.”

Soirée exceptionnelle avec la CCAS / CmCAS La rochelle

Géorgie • fiction • 2013 • 1h37 • couleur • vostf
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eKA et nAtiA,  
ChroniqUe d’Une jeUneSSe GéorGienne

Grzeli nateli dgeebi
Nana Ekvtimishvili, Simon Gross

SCénArio nana ekvtimishvili imAGe oleg Mutu montAGe Stefan Stabenow ProdUCtion Polare Film, indiz Film, Arizona Productions 
SoUrCe Arizona Films
interPrétAtion Lika Babluani, Mariam Bokeria, Zurab Gogaladze, data Zakareishvili, Ana nijaradze

Inséparables, Eka et Natia vivent à Tbilissi, au lendemain de l’effondrement de l’Union soviétique. À 14 ans, elles 
vivent le quotidien des jeunes filles de leur âge, dans la rue, à l’école, avec les amis ou la famille. Confrontées à 
la domination des hommes, elles luttent pour leur liberté avec l’énergie et la force de la jeunesse.
« La grande et belle affaire du film, c’est l’amitié romanesque qui lie Eka et Natia. Leur alliance, faite pour 
beaucoup de fous rires et de tocades de leur âge, est surtout un front du refus. Si la liberté retrouvée fut la 
grande avancée de la Géorgie au début des années 1990, l’émancipation des femmes, a fortiori des filles, 
n’était apparemment pas à l’ordre du jour. Au service de cette parabole pour une Géorgie toujours en chantier, 
une image somptueuse, signée Oleg Mutu, et surtout deux merveilles d’actrices débutantes recrutées à 
Tbilissi : Lika Babluani et Mariam Bokeria. Leur grâce est d’être belles et rebelles, comme si de rien n’était. »

Gérard Lefort, Libération, 27 novembre 2013

eka and natia, two inseparable fourteen-year-olds, live in tbilissi in the aftermath of the collapse of the 
Soviet union. they live the life of other girls their age, in the street, at school, with friends or their families. 
confronted with male domination, they fight for their freedom with all the energy and intensity of youth.
“The film’s wonderful main focus is the storybook friendship between Eka and Natia. While Georgia regaining 
its freedom was the great advance of the early 1990s, the emancipation of women, and even less so girls, was 
apparently not on the agenda. This allegory for a Georgia under construction is beautifully served by Oleg Mutu’s 
magnificent photography, and above all by two wonderful debutant actresses recruited in Tbilissi: Lika Babluani 
and Mariam Bokeria. Their charm comes from being beautiful and rebellious, as if all was right with the world.” 

née en 1978 à tbilissi, Nana Ekvtimishvili est diplômée en Scénario. elle cofonde, avec Simon Gross, la société de production 
Polare film. né à Berlin en 1976, Simon Gross étudie la réalisation. Après plusieurs courts métrages, il tourne son premier 
long métrage en 2006, fata morgana. ensemble, ils produisent et réalisent eka et natia, chronique d’une jeunesse géorgienne.

Géorgie/Allemagne/france • fiction • 2013 • 1h42 • couleur • vostf
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KeeP SmiLinG
Gaiginet

Rusudan Chkonia

SCénArio rusudan chkonia imAGe Konstantine Mindia esadze montAGe rusudan chkonia, Jean-Pierre Bloc, Levan Koguashvili 
ProdUCtion ex nihilo, nikê Studio, Samsa Films, Alvy Production SoUrCe Zed
interPrétAtion ia Sukhitashvili, Gia roinishvili, olga Babluani, tamuna Bukhnikashvili, nana Shonia, Shorena Begashvili, Maka 
chichua, oliko Babluani, rusudan chkonia

À Tbilissi, la télévision géorgienne organise un concours pour élire la « meilleure mère de l’année ». La 
gagnante recevra un appartement et 25 000 dollars. Dix mères vont s’affronter et tout faire pour saisir 
la chance d’accéder à une vie meilleure.
« Tragi-comédie inspirée d’une histoire vraie, le film raconte les dessous d’un rocambolesque jeu télévisé 
imaginé par de cyniques producteurs. Réaliste sans jamais sombrer dans le sordide, Rusudan Chkonia, 
qui joue l’une des candidates, souligne la spécificité caucasienne de ses personnages, le machisme 
exacerbé des pères de famille au chômage, la soumission des épouses. Bercé par la très savoureuse 
langue géorgienne, on suit avec passion les états d’âme et les peines de cœur des candidates, prêtes à 
tout pour remporter le gros lot. »

Anne Dastakian, Marianne, 14 août 2013

in tbilissi, a televised competition is being held to find the Mother of the Year. the winner will receive an 
apartment plus $25,000 in prize money. ten mothers will battle it out in a bid to seize the chance of a better life.
“This tragicomedy inspired by a true story recounts the behind-the-scenes events at an absurd televised competition 
dreamed up by cynical producers. Realist without sinking into sordidness, Rusudan Chkonia, who plays one of the 
contestants, highlights the Caucasian specificity of her characters, the intense male chauvinism of the unemployed 
family men, and the submissiveness of the wives. Lulled by the delightful Georgian language, we avidly follow the 
anguish and heartbreak of these contestants ready to do whatever it takes to win the jackpot.”

née en 1978 à tbilissi, Rusudan Chkonia réalise en 2001 son film de fin d’études Bediani - Lucky village. Après avoir pris part 
en 2005 et 2006, au Talent Campus de la Berlinale, elle est invitée en 2007 à la résidence de la Cinéfondation du Festival de 
Cannes. en 2012, elle produit, écrit et réalise Keep Smiling, son premier long métrage de fiction.

Géorgie/france/Luxembourg • fiction • 2012 • 1h31 • couleur • vostf
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BrideS
Patardzlebi

Tinatin Kajrishvili 

SCénArio tinatin Kajrishvili imAGe Goga devdariani mUSiqUe rim Laurens montAGe david Guiraud ProdUCtion Gemini, Adastra 
Films, Millimeter Films SoUrCe tinatin Kajrishvili
interPrétAtion Mari Kitia, Giorgi Maskharashvili, Giorgi Makharadze, darejan Khachidze, tamar Mamulashvili, Anuka Grigolia, 
Sergo Buiglishvili

Nutsa vit avec ses deux jeunes enfants dans la banlieue de Tbilissi, en Géorgie. Ils formeraient une famille 
normale si Goga, le compagnon de Nutsa, n’avait pas été arrêté. Entre le mariage qui se déroule en prison 
et les visites conjugales chaque mois, une routine se met en place : lui en prison, elle dehors. Pourront-ils 
longtemps faire face à cette situation ?
« Tinatin Kajrishvili a réalisé, avec ce premier film, un portrait authentique du quotidien de la vie de 
beaucoup de femmes géorgiennes. Elle s’est inspirée de son expérience personnelle. Extraordinairement 
interprété par son actrice principale Mari Kitia, Brides porte un regard intimiste sur l’amour et l’absence, 
et exprime une critique subtile du rude système pénal de la Géorgie. »

Tribeca Film Festival, 2014

nutsa lives with her two small children in the suburbs of tbilissi, Georgia. they would be a normal family had 
her partner Goga not been arrested. Between the wedding in prison and the monthly visits, a routine sets in: 
Goga on the inside, nutsa on the outside. Will they be able to overcome this dual reality?
“First-time director Tinatin Kajrishvili paints an authentic portrait of the reality of life for many Georgian women, 
based on her personal experience as the wife of a prisoner. Featuring a stunning turn by lead actress Mari Kitia, 
Brides is an intimate look at love and absence, and a subtle indictment of Georgia’s harsh penal system.”

née en 1978 en Géorgie, Tinatin Kajrishvili est diplômée en réalisation de l’université de théâtre et de Cinéma de Géorgie. 
À partir de 2006, elle se lance dans la production, l’écriture et la réalisation de courts métrages et de documentaires. en 
2014, elle signe Brides, son premier long métrage.

Géorgie/france • fiction • 2014  • 1h34  • couleur  • vostf
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notre enfAnCe À tBiLiSSi
dzma

Teona Grenade, Thierry Grenade

SCénArio teona Grenade, david chubinishvili imAGe Julie Grunebaum montAGe Pauline rebière ProdUCtion MPM Film, cinetech, 
Millimeter Film SoUrCe Zootrope Films
interPrétAtion irakli « Basti » ramishvili, Zuka tsirekidze, natasha Shengelaia, Kahi Kavsadze, elena Glurjidze
  
Tbilissi, au début des années 1990. Giorgi, 17 ans, fasciné par Tony Montana et Vito Corleone, vit aux 
côtés de sa mère Maia et de son petit frère, Datuna, pianiste prodige. Alors que peu à peu la ville, en proie 
au marché noir, s’embrase, Giorgi, devenu l’un des caïds du quartier, tente d’aider Datuna à accomplir son 
rêve de devenir musicien tout en essayant de le protéger.
« Jouant de l’ellipse avec subtilité, le film évite toute démonstration appuyée et se concentre sur la vie 
du quartier, où les habitants se connaissent aussi bien que ceux d’un village et sont unis par un sens 
réel de la solidarité. Cette œuvre délicate oscille à demi-mot entre espoir et désespoir, sans jamais 
négliger la force du lien qui unit les êtres. Notre enfance à Tbilissi, d’une belle sobriété, est de ces films 
qui, derrière une apparente simplicité, laissent imaginer ce qu’ils suggèrent avec peu de moyens. Et 
touchent par leur absolue sincérité. »                  Arnaud Schwartz, La Croix, 9 décembre 2014

tbilissi in the early 1990s. Seventeen-year-old Giorgi is fascinated by tony Montana and vito corleone. He 
lives with his mother Maia and little brother datuna, a piano prodigy. As the city, ruled by the black market, 
is gradually engulfed in violence, Giorgi, by now a local hood, tries to protect datuna and help him realise his 
dream of becoming a musician. 
“Playing subtly with ellipsis, the film avoids excessive demonstrations and concentrates instead on showing 
a neighbourhood whose inhabitants know each other as well as those of any village and are bound by a real 
sense of solidarity. This delicate film wavers between hope and despair, without ever spelling things out or 
ignoring the strength of the ties between people.”

Teona Grenade (née mghvdeladze) étudie la musique et le cinéma à tbilissi et à Paris. Son film de fin d’études, Partition 
oubliée, est sélectionné dans de nombreux festivals internationaux. Thierry Grenade produit et réalise plusieurs films 
documentaires en Chine et en Géorgie. notre enfance à tbilissi est leur premier long métrage.

Géorgie/france • fiction • 2014 • 1h34 • couleur • vostf
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mAndArineS
tangerines

Zaza Urushadze

SCénArio Zaza urushadze imAGe rein Kotov montAGe Alexander Kuranov ProdUCtion Allfilm, cinema24  SoUrCe Ace entertainment Films
interPrétAtion Misha Meskhi, Giorgi nakashidze, elmo nüganen, raivo trass, Lembit ulfsak

En 1990, la guerre fait rage en Abkhazie. Un village ne compte comme seuls habitants qu’un vieil homme, 
Ivo, et un producteur de mandarines, Markus - tous deux d’origine estonienne -, qui refuse de quitter sa 
plantation alors que les fruits sont presque mûrs. Le conflit est de plus en plus proche mais Ivo décide de 
venir en aide à Akhmed, un Caucasien blessé, et le cache chez lui. Markus, à son tour, découvre un Géorgien 
laissé pour mort sur le champ de bataille. Il l’emmène lui aussi chez Ivo. Deux combattants de camps 
opposés se retrouvent alors sous le même toit…

it is 1990 and war rages in Abkhazia. the sole inhabitants of one village are two estonians, an elderly man named 
ivo and a tangerine producer named Markus, who refuses to leave his plantation of almost-ripe fruit. the conflict 
draws closer but ivo decides to help Akhmed, a wounded caucasian, and hides him in his home. Markus in turn 
discovers a Georgian left for dead on the battlefield and also takes him to ivo. two soldiers from opposing camps 
thus find themselves under the same roof.

né en 1966 en Géorgie, Zaza Urushadze est étudiant à l’université publique du théâtre et du Cinéma de Géorgie. Ses deux 
premiers longs métrages, here Comes the dawn (1998) et three houses (2008) sont sélectionnés dans plusieurs festivals 
internationaux. quant à mandarines, il est nommé pour l’Oscar 2015 du Meilleur Film en langue étrangère. 
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Les Trésors des  
sTudios d’arT dE shanghai



HU Jinqing et son petit renard en lavis déchiré (Shanghai, 2003)



En 1957, le gouvernement chinois transforme le département Animation des Studios cinématographiques de 
Shanghai en une compagnie indépendante à laquelle son directeur, le peintre caricaturiste Te Wei, donne le nom 
de Studios d’art de Shanghai pour bien marquer le caractère artistique d’une institution dont la mission est de 
produire, à l’intention des enfants, des films éducatifs susceptibles de développer leur sentiment artistique tout 
en les divertissant.
Les nouveaux studios sont divisés en trois sections : le dessin animé, les poupées et les découpages articulés, 
une nouvelle technique que Wan Guchan, récemment rentré de Hongkong, est en train de mettre au point. Le 
développement est très rapide et, au début des années 1960, les Studios d’art de Shanghai ont un effectif de 360 
personnes, comparable à celui des studios Disney.
Désireux de se démarquer des modèles américains et soviétiques, les animateurs chinois décident très tôt de créer 
un modèle chinois s’inspirant des formes multiples des arts traditionnels de leur pays :
- les arts du lettré (calligraphie et peinture traditionnelle à l’encre rehaussée de couleur)
- le dessin moderne qui s’est développé grâce à l’imprimerie industrielle et s’est généralisé sous forme d’encarts 
publicitaires, d’illustrations, de bandes dessinées, de caricatures…
- les arts décoratifs populaires (papiers découpés, papiers pliés, estampes, jouets de bois, bambou ou tissu, etc.)
- le théâtre d’ombres, le théâtre de marionnettes et les nombreuses formes de théâtre chanté, que, par commodité, 
nous appelons l’opéra.
Dans le même état d’esprit, les films d’animation vont explorer la grande diversité des sources d’inspiration qu’offre 
la culture chinoise : la littérature classique et moderne, les contes pour les enfants ; les bandes dessinées ; les légendes 
des peuples minoritaires, l’opéra et le théâtre de marionnettes… Une grande attention est apportée à la rédaction 
des scénarios, toujours extrêmement bien écrits et mis en scène. Particulièrement bien adaptés aux sujets traités, 
les décors des films sont extrêmement soignés tandis que l’action est soutenue par des musiques originales très 
diversifiées, généralement interprétées par l’excellent orchestre des Studios cinématographiques de Shanghai.
Pour la plupart inédits en France, comme dans les autres pays occidentaux, les films sélectionnés dans l’édition 
2015 du Festival international de La Rochelle vont séduire les enfants, petits et grands, mais ils ont aussi tout 
ce qu’il faut pour fasciner les adultes. Source de fraîcheur, de beauté et d’harmonie, ce cinéma transporte le 
spectateur dans un monde poétique et plein d’humour… Voir ces chefs-d’œuvre, dont beaucoup étaient devenus 
introuvables, est un bonheur, mais aussi un privilège rare auquel personne ne devrait rester insensible. Les Studios 
d’art de Shanghai ont fourni un effort particulier de restauration et de tirage de nouvelles copies en collaboration 
avec le CDCC Paris. Qu’ils en soient ici remerciés !
Les films plus anciens de cette compilation datent des années 1950, les plus récents des années 1980, deux époques 
considérées comme les deux âges d’or de l’animation chinoise classique. Ces deux époques, aujourd’hui devenues 
mythiques, sont séparées par la décennie de la Révolution culturelle qui a nié toutes les valeurs de ce cinéma sans 
parvenir à le détruire.
Le point commun de tous ces films, c’est qu’ils sont l’œuvre d’artistes qui, non contents de pratiquer eux-mêmes 
la peinture, ont souvent collaboré avec des peintres de l’extérieur, certains très célèbres comme Zhang Guangyu 
et son frère Zhang Zhengyu, Li Keran, Huang Yongyu, Han Meilin, Han Yu, Cheng Shifa, etc. Ce qui aurait été très 
onéreux dans un système libéral, était beaucoup plus facile dans le système socialiste de l’époque où les peintres, 
tous fonctionnaires, salariés de l’état, ne refusaient jamais de travailler gratuitement pour les Studios, quand Te 
Wei le leur demandait…
Au début des années 1950, dans leurs dessins animés et leurs films de poupées, les animateurs de Shanghai 
s’efforcent de tirer le meilleur parti des techniques qu’ils connaissent déjà. En ce qui concerne les dessins animés, 
leur technique reste proche de celle des studios Disney, même si, faute de disposer des mêmes moyens, elle reste 
plus artisanale. L’originalité de ces films repose davantage sur les histoires qu’ils racontent et sur leur style bien 
chinois. Quant aux films de poupées, si dès le début ils utilisent la méthode dite de stop motion animation, le fait 
qu’elle soit pratiquée par de fins connaisseurs des multiples formes du théâtre de marionnettes, donne à ce cinéma 
ses caractéristiques propres, qui s’expriment notamment dans la façon de bouger des personnages.
À partir du milieu des années 1950, on a exploré de nouvelles voies et inventé des techniques originales si complexes 
et nécessitant tant de savoir-faire et d’application, que personne n’a jamais réussi depuis à les imiter.
Ces techniques sont au nombre de quatre :
Les découpages articulés • Les Chinois ne sont évidemment pas les seuls à les avoir utilisés, mais ils ont 
développé leur propre style en s’appuyant à la fois sur l’art des papiers découpés qu’on collait sur les fenêtres 

trésors méconnus   des studios d’Art de shAnghAi
Marie-Claire Kuo (Quiquemelle) 
Centre de documentation sur le cinéma chinois de Paris
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au moment du Nouvel An, et sur le théâtre d’ombres dans lequel des figurines en peau d’âne finement 
découpée sont manipulées derrière un écran de soie tendue, éclairé par l’arrière. Lorsque les personnages 
sont en mouvement, leur image est coulée et légèrement floue, et c’est seulement quand le marionnettiste 
les fige en les appliquant sur l’écran, qu’on peut pleinement en admirer le contour délicat et les couleurs 
chaudes, celles-là même que l’on retrouve dans le film Zhu Bajie mange la pastèque, premier découpage 
articulé, réalisé en 1958 par Wan Guchan.
Les lavis animés • Plus inattendue, la deuxième innovation des Studios a été la mise au point de la technique 
du lavis animé. En 1958, Te Wei et ses collaborateurs (parmi lesquels Ah Da et Mme Duan Xiaoxuan ont joué un 
rôle essentiel) imaginent d’animer la peinture de Qi Baishi (1869-1957), peintre d’origine modeste, honoré par 
le régime et très populaire. Ce pari est totalement fou car animer la peinture chinoise, image par image, est a 
priori irréalisable. Contrairement à notre aquarelle exécutée à petits coups de pinceau sur du papier dur, dans 
la peinture chinoise à l’encre rehaussée de couleur, c’est d’un geste rapide que l’on ne peut reprendre que le 
pinceau trace, sur une feuille de papier de murier qui s’imbibe d’eau, un dessin dont les contours sont légèrement 
flous. Et dans ce cas impossible d’utiliser les cellulos comme dans le dessin animé classique. Pour arriver à leurs 
fins, Te Wei et ses collaborateurs doivent surmonter beaucoup de difficultés. Mais ils sont tellement motivés, 
ils travaillent avec une telle passion et une telle obstination qu’après de multiples essais et au bout de plus de 
deux années d’efforts acharnés, ils réussissent l’impossible. Comment ont-ils fait ? Difficile de le dire précisément 
car, jusqu’ici, le secret a été bien gardé.
Les lavis déchirés • Devant le succès des lavis animés, au département des Découpages articulés, Hu Jinqing et 
ses amis ont l’idée de faire des découpages lavis. Pour les décors, cela ne pose pas grand problème mais pour les 
personnages, les premiers essais sont décevants : une fois découpés, leurs contours trop nets ruinent l’effet de 
peinture chinoise. Finalement, c’est seulement en 1976, qu’après de longs tâtonnements et d’innombrables essais, 
ils découvrent qu’une fois un personnage peint sur un papier de murier à grain très fin, si on mouille son contour 
avec un pinceau et qu’ensuite on déchire délicatement en tirant des deux côtés de la partie mouillée, cela fait 
apparaître les fines fibres dont le papier est constitué. Cette méthode, parfaite pour retrouver l’effet de flou de 
la peinture chinoise, a l’avantage de plus de reproduire à la perfection la fourrure des animaux et le duvet des 
oiseaux. Une fois les personnages articulés, il n’y a plus qu’à les faire bouger en décomposant leurs mouvements 
sous le banc-titre.
Les papiers pliés • Mis au point en 1960, par Yu Zheguang, vieux réalisateur très expérimenté du département 
de Poupées, et grand spécialiste du théâtre de marionnettes, les films de papier plié sont un fleuron des Studios 
d’art de Shanghai. Pourtant ils sont presque inconnus hors de Chine et il n’y a pas très longtemps qu’en 
France, les enfants peuvent voir en salles le programme Les Petits Canards de papier qui leur est consacré. 
Traditionnellement enseigné aux enfants, l’art des papiers pliés est pratiqué en Chine sous deux formes : dans la 
première, la feuille de papier, savamment pliée à plusieurs reprises, permet de représenter des animaux ou des 
objets du quotidien, ce que les Japonais appellent origami. Dans l’autre, la feuille de papier, d’abord découpée 
en fonction de ce que l’on veut représenter, est ensuite pliée en deux et collée. À première vue, les personnages 
paraissent rudimentaires, mais une fois mis en volume, ils prennent vie immédiatement et se mettent à bouger 
avec des mouvements vifs qui évoquent les marionnettes à gaine dont Yu Zheguang était un fin connaisseur 
et un remarquable interprète. L’animation en stop motion animation demande de la part des manipulateurs 
énormément d’habileté et de patience. Elle doit beaucoup à deux experts des films de poupées, eux aussi férus 
de théâtre de marionnettes, You Lei et Mme Lü Heng.
Certains s’en souviennent avec nostalgie : les films d’animation avaient une très large audience jusqu’à la fin des 
années 1980. Presque tous des courts métrages de 18 à 30 minutes, ils étaient d’abord réalisés pour les enfants, mais 
pas seulement car ils étaient projetés, dans tout le pays, en première partie des séances de cinéma organisées par 
la compagnie nationale de distribution dans les salles de quartier, sur le site des organisations du travail et même à 
la campagne grâce aux équipes de projections itinérantes. Ces séances où l’on se rendait en famille attiraient plus 
de 200 millions de spectateurs dans les années 1980. Les rares films d’animation de long métrage étaient quant à 
eux projetés dans le même circuit pour des occasions exceptionnelles comme le Nouvel An ou la fête des enfants.
Aujourd’hui tout a changé. Depuis qu’il a été privatisé, le cinéma d’animation produit encore quelques longs 
métrages mais, du fait que, pour les courts métrages, il n’y a plus de diffusion possible, plus personne n’en fait. La 
diffusion des films par un organisme d’état a été remplacée par un système privatisé, qui permet également de 
montrer des films étrangers, selon un quota qui est actuellement de 34 films par an. Les anciennes salles de cinéma 
ont disparu et on a construit un nouveau réseau de salles privées ultramodernes, en multiplex. Projetés, comme 
par le passé, à l’occasion de quelques fêtes, les longs métrages d’animation sont alors confrontés à la concurrence 
redoutable des dessins animés américains dont le public chinois raffole. Dans le même temps, la télévision, qui s’est 
considérablement développée, a monopolisé l’animation, sous formes de séries que, très souvent, elle produit elle-
même. Dans un contexte où seul compte le profit et où il s’agit avant tout de rentabiliser les coûts de production, 
le niveau artistique a beaucoup baissé. Toujours présent dans les écoles où l’on enseigne l’animation, le talent s’est 
réfugié dans les films de fin d’études des étudiants, mais une fois qu’ils ont quitté l’école, il est malheureusement 
très rare qu’ils aient encore l’occasion de l’exercer.
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le PinceAu mAgique
shenbi ma liang

Jin Xi
Poupées animées par Xia Bingjun, You lei  

1955 • 22min • vostf 

scénArio hong Xuntao direction Artistique Yu Zhiguang

Maliang reçoit d’un immortel un pinceau magique 
qui donne vie à tout ce qu’il peint. L’ayant appris, 
un mandarin séquestre le petit peintre en espérant 
profiter de ses talents.
one day an immortal gives maliang a magic brush 
that brings to life anything he paints. Word reaches a 
local officer, who imprisons the young painter in the 
hope of profiting from his talents.

en trAversAnt lA montAgne
des singes
guo houshan
Wang Shuchen

Dessin animé • 1958 • 11min • sans dialogue 

scénArio Wang Zhenzhong chefs AnimAteurs hu Jinqing, 
Lin Wenxiao

Une bande de singes très délurés fait tourner en 
bourrique un marchand de chapeaux qui ne demandait 
qu’à faire une bonne sieste sous les arbres. Premier film 
de l’un des plus grands maîtres du cinéma d’animation.
a hat seller trying to take a nap under a tree is driven to 
distraction by a pack of mischievous monkeys. This was 
the first film by one of the greatest masters in animation.

le JuJuBier de lA vieille dAme
Laopopo de zaoshu

Pu Jiaxiang

Dessin animé • 1958 • 11min • sans dialogue 

scénArio Collectif

Les jujubes sont mûres et la vieille dame en récolte 
un plein panier qu’elle part vendre au marché. À 
son retour, il n’y a plus aucun fruit sur le jujubier.  
Que s’est-il donc passé ?
an old woman picks a basketful of ripe jujubes and 
sets off to sell them at the market. When she returns, 
not a single fruit remains on the tree. 
Whatever happened?

Zhu BAJie mAnge lA PAstèque
Zhubajie chi xigua

Wan Guchan

Découpages articulés • 1958 • 22min • vostf

scénArio Bao Lei chef AnimAteur hu Jinqing

Sur la longue route qui mène vers l’Inde, Maître Xuan 
Zang et ses disciples ont faim et soif. Parti chercher 
de la nourriture, Zhu Bajie le cochon tombe sur une 
magnifique pastèque. Résistera-t-il à la gourmandise ?
master Xuan Zang and his disciples become hungry 
and thirsty on the long road to india. The pig Zhu Bajie 
comes across a magnificent watermelon as he searches 
for food. Will his greed get the better of him?



les trésors des studios d’Art de shAnghAi animaTion 105

sAn mAo à shAnghAi
san mao liulang ji

Zhang Chaoqun

Poupées animées • 1958 • 32min • vostf 

Attendons demAin !
deng mingtian

Hu Xionghua

Découpages articulés • 1962 • 15min • vf

scénArio Zhong Zimang  direction Artistique huang Yongyu
source Les Films du Préau

Il pleut. Les animaux de la forêt disposent tous d’un abri 
où se réfugier, tous sauf le singe qui se fait mouiller. 
Un jour, il déclare qu’il va se construire une maison et 
lance des invitations pour la pendaison de crémaillère.
it is raining. all the animals of the forest have a place 
to hide, all except the monkey who gets wet. one day 
he announces that he will build a house.

le Berger et lA Princesse
mutong yu gongzhu

Yue Lu

Poupées animées • 1960 • 32min • vostf 

scénArio Yue Lu direction Artistique Zhan Tongxuan

Du haut de sa tour, la princesse observe un jeune 
berger qu’elle trouve fort à son goût… Tombée 
amoureuse, elle rêve de l’épouser, mais le roi, son 
père, a bien sûr d’autres projets pour elle…
From high up in her tower the princess watches a 
young herdsman who catches her eye. having fallen 
in love, she dreams of marrying him but her father, 
the king, has other plans for her…

lA flûte du Bouvier
mu di

Te Wei, Qian Jiajun

Lavis animé • 1963 • 20min • sans dialogue

scénArio Te Wei  direction Artistique Li Keran source gébéka 
Films

Juché sur son buffle, un enfant joue de la flûte. Il 
s’endort et rêve que l’animal s’est échappé. Parti à sa 
recherche, il traverse montagnes et vallées. Lorsqu’il 
retrouve son ami, sa joie est si grande qu’il se réveille.
Perched on his buffalo a child plays the flute. he falls 
asleep and dreams that his buffalo has escaped. he 
crosses mountains and valleys in search of the animal.

scénArio Zhang Luoping, Zhang Chaoqun mAquette Zhang 
Luoping, d’après la bande dessinée dont il est l’auteur

San Mao, le petit orphelin, est arrivé à Shanghai. Il 
doit se débrouiller seul et dort dans la rue. Il vit de 
petits boulots jusqu’au jour où il rencontre Ah Jin. 
Ensemble, ils ont l’intention de gagner leur vie mais 
surtout de s’amuser un peu…
a young orphan named san mao arrives in shanghai. he 
must fend for himself and sleep rough. he makes a living 
doing odd jobs until the day he meets ah Jin. 
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sPectAcle sur le lAc
hushang ge wu

Yu Zheguang
Poupées animées par mme lÜ heng  
Papiers pliés • 1964 • 17min • vostf

scénArio Zhong Zimang 

Le spectacle sur le lac attire chaque soir de 
nombreux spectateurs. Poissons, grenouilles, tortues 
et libellules, aucun ne veut rater la représentation. 
Mais les caprices de la danseuse étoile pourraient 
bien tout gâcher…
a show performed on a lake attracts a large crowd ev-
ery night. Fish, frogs, turtles and dragonflies would not 
miss it for the world. But the diva-like behaviour of 
the show’s star dancer threatens to spoil everything…

le JournAl de XiAo lin
Xiao Lin riji
Hu Jinqing

Découpages articulés • 1965 • 11min • vf

scénArio Collectif 

Un petit garçon raconte dans son journal comment, 
dans l’état d’esprit militant de l’époque et avec une 
petite camarade, ils accomplissent joyeusement des 
actions utiles à la société….
a young boy writes in his diary about how, following 
the militant mentality of the era, he and a friend joy-
fully work for the benefit of society.

le coq chAnte à minuit
Banye ji jiao

You Lei

Poupées animées  • 1964 • 16min • vf

scénArio Zhang songlin, Yu hejing, d’après gao Yübao

Tcheou, propriétaire terrien particulièrement cupide, 
fait chanter son coq chaque soir à minuit pour réveiller 
ses ouvriers et les envoyer aux champs. Il espère ainsi 
les épuiser et qu’ils décident de partir sans être payés.
Tcheou, a particularly greedy landowner, makes his 
cockerel crow every night at midnight in order to wake 
his workers and send them out to the fields. By doing 
so he hopes to exhaust them and force them to leave 
without being paid.

le hérisson et lA PAstèque
Ciwei bei xigua

Wang Borong, Qian Jiaxin

Découpages articulés • 1979 • 11min • vf

scénArio gu hanchang direction Artistique Wang Borong, 
Qian Jiaxin source Les Films du Préau

La maman hérisson explique à son petit comment 
récolter les fruits avec ses piquants. Elle se trouve 
bien embarrassée quand le petit lui demande de 
déplacer une pastèque.
mother hedgehog teaches her son how to pick fruit 
with his spines. 
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lA Boutique des PAndAs
Xiongmao baihuo shangdian

Shen Zuwei, Zhou Keqin

Découpages articulés • 1979 • 17min • vf

scénArio ding Wu direction Artistique Tian Yuan, hu Jinqing 
source Les Films du Préau

Le grand-père panda et son petit-fils tiennent une 
boutique bien approvisionnée et ne ménagent pas 
leurs efforts pour satisfaire une clientèle qui a 
pourtant de drôles d’exigences.
grandfather panda and his grandson run a popular 
shop and spare no effort to satisfy their customers, 
despite their exceedingly strange requests.

le cerf AuX neuf couleurs
Jiuse lu

Qian Jiajun, Dai Tielang
dessin animé, d’après les peintures rupestres  

de Dunhuan • 1981 • 25min • vostf

scénArio Pan Xiezi musique Wang shirong

Perdus dans le désert, un marchand persan et sa 
caravane sont secourus par un cerf sacré qui leur 
indique le chemin. Le récit de ces voyageurs donne 
à l’impératrice des envies de manteau de fourrure…
a Persian merchant and his caravan become lost in 
the desert and are saved when a sacred deer shows 
them the way. 

800 couPs De fouet
Ba bai bianzi

Ge Guiyun, Zhou Keqin
Découpages articulés, d’après la peinture de Han Yu 

1980 • 18min • vostf

scénArio ouyang Yuping direction Artistique han Yu
d’après la Bande dessinée de ren Pu

Le jeune Liang a sculpté un oiseau de bois magique 
qui guérit les blessures. Son maître le convoite : il 
pourrait l’utiliser pour soigner l’empereur et obtenir 
ainsi une récompense…
Young Liang sculpts a magical wooden bird that can 
heal wounds. his master covets, with which he intends 
to cure the emperor and receive a handsome reward…

le grelot du fAon
Lu ling

Mme Tang Cheng, Wu Qianjg

Lavis animé • 1982 • 22min • sans dialogue

scénArio sang hu direction Artistique Cheng shifa source 
gébéka Films

Un faon blessé, recueilli par une petite fille, partage 
avec elle sa vie et ses jeux jusqu’au jour où, ayant 
grandi, il doit la quitter pour retourner à la vie sauvage.
a wounded fawn is taken in by a young girl. it shares 
her life and games until, having grown up, the animal 
must return to the wild.
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le Petit singe turBulent
Taoqide jinsi hou

Hu Jinqing

Lavis déchiré • 1982 • 19min • vf

scénArio he Yi, Yang Yang direction Artistique Lu Zhihao 
source Les Films du Préau

Un petit singe capricieux ne cesse d’embêter ses 
camarades et d’effrayer ses voisins. Ses farces le 
font beaucoup rire, elles ne font même rire que lui. 
Qui viendra donc l’aider s’il se trouve en danger ?
a capricious young monkey constantly pesters his 
friends and frightens his neighbours. he finds his 
pranks amusing but he is the only one. 

le rAt mArie sA fille
Laoshu jia nü
Wang Borong

Découpages articulés • 1983 • 10min • sans dialogue

scénArio Bao Lei direction Artistique Zhu Jianxin

Un jeune rat semble prêt à tout pour convaincre les 
parents de sa petite amie qu’il mérite son amour. 
Manque de chance, ceux-ci sont vraiment exigeants.
a young rat seems desperate to convince his girl-
friend’s parents that he is worthy of her love. unfor-
tunately for him, they are extremely hard to please.

le grillon 
Ququ
You Lei

Poupées animées par Xia Bingjun  
1982 • 27min • vostf

scénArio Bing Fu, You Lei, d’après un conte de Pu songling

Le chef de district offre à l’empereur de Chine un 
grillon de combat très rare appelé le « général à tête 
noire ». L’empereur en est si content qu’il en désire un 
deuxième. Le pauvre Chen doit le trouver en trois jours.
a district chief offers the Chinese emperor a rare 
fighting cricket known as a “black-headed general”. 
The emperor is so delighted that he wants another 
one. Poor Chen has just three days to comply.

sAn mAo, le Petit vAgABond
san mao liulang ji
Ah Da, Zhu Kanglin

Dessin animé • 1984 • 35min • sans dialogue

scénArio Bao Lei, ah da direction Artistique ah da, Zhu Kanglin 
mAquette Zhang Luoping, d’après la Bd dont il est l’auteur

San Mao, séparé de sa famille lors d’un bombarde-
ment, est recueilli par un vieux pêcheur. Puis, il décide, 
comme beaucoup de petits orphelins, de se rendre à 
Shanghai où il espère trouver une vie meilleure.
san mao is taken in by an old fisherman after becom-
ing separated from his family in a bombing.
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Petit renArd
Xiaohuli

Ge Guiyun

Lavis déchiré • 1984 • 21min • vostf

scénArio ouyang Yuping direction Artistique hu Jinqing

Injustement accusé d’avoir volé un épi de maïs, le 
petit renard découvre avec tristesse que ses amis lui 
tournent le dos. Comment faire pour les reconquérir 
malgré les ruses du loup, source de tous ses ennuis ?
unfairly accused of stealing a corncob, a young fox 
sadly discover that his friends have turned their backs 
on him. how can he win them back, despite the cun-
ning wolf responsible for all his woes?

l’écureuil coiffeur
songshu lifashi

Pu Jiaxiang

Dessin animé • 1985 • 11min • vf

scénArio Ling shu mAquette hu Yihong source Les Films 
du Préau

Coiffeur peu conformiste, le petit écureuil improvise 
toutes sortes de coupes inattendues sur ses clients. 
Elles ne font pas toujours l’unanimité !
a young squirrel and unconventional hairdresser in-
vents all kinds of unlikely haircuts for its customers. 
and not all of them are happy about it!

le cerf d’eAu
shui lu

Zhou Keqin

Découpages articulés • 1985 • 28min • vostf

scénArio Liu Tinghua, gu hanchang direction Artistique Ji dexu

Lao Da et Lao Er, deux frères jumeaux turbulents, ne 
cessent de malmener leur vieille voisine infirme. Ils 
sont également sans pitié envers les animaux. Le Cerf 
d’eau, divinité de la montagne, décide alors de les punir.
Lao da and Lao Er, two boisterous twin brothers, con-
stantly mistreat their sick and elderly neighbour. They 
also show no mercy for animals. The Water deer, a 
mountain deity, decides to punish them.

les singes vont à lA Pêche
houzi diao yu
Shen Zhuwei

Découpages articulés • 1985 • 11min • vf

scénArio Ling shu direction Artistique hu Yongkai source 
Les Films du Préau

Intrigués par les pêcheurs qui usent de différentes 
techniques pour attraper du poisson, quatre singes 
tentent en vain de les imiter, avec des branches, des 
lianes, et même leur propre queue !
intrigued by the fishermen and the techniques they use 
to catch fish, four monkeys try in vain to copy them.
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JiAZi sAuve les cerfs
Jiazi jiu lu

Mme Lin Wenxiao, Chang Guangxi

Dessin animé • 1985 • 19min • vostf

scénArio mme Lin Wenxiao, Chang guangxi direction 
Artistique Liu Jude

Au fond d’une vallée isolée, Jiazi prend soin de ses 
parents malades et des animaux de la forêt. Un 
jour, le roi fait irruption avec ses chasseurs. Jiazi se 
déguise en cerf pour attirer les flèches vers lui. Les 
cerfs sont sauvés mais Jiazi est blessé.
deep in a remote valley, Jiazi looks after his sick par-
ents and the animals of the forest. one day, the king 
suddenly sweeps in with his hunters. Jiazi disguises 
himself as a deer to draw their arrows away. 

le renArd PArtAge lA gAlette
huli fen bing

Jin Xuelin

Lavis déchiré • 1992 • 10min • vostf

scénArio gu hanchang direction Artistique hu Jinqing

Peut-être parce qu’il est trop malin, le petit renard 
traîne une mauvaise réputation derrière lui. Tout le 
monde se méfie de lui et il est malheureux. Il est 
pourtant un charmant compagnon.
Young fox has a bad reputation, perhaps because he 
is too cunning. Everyone distrusts him and he is un-
happy. and yet he is such a charming companion.

démonstration de la technique du lavis déchiré
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un BrocArt ZhuAng
Yi fu Zhuang jin

Qian Jiajun

scénArio Xiao ganniu chefs AnimAteurs Wu Qiang, Yan dingxian, Pu Jiaxiang source studios d’art de shangai

Dans un village de montagne, une femme de la minorité Zhuang, en route vers le marché, voit une peinture 
qui lui plaît tellement qu’elle décide de la reproduire en la tissant. Ce travail délicat dure trois années. Mais 
alors qu’elle vient juste de terminer son brocart, une bourrasque de vent l’emporte au loin. Ses trois fils 
partent à la recherche du chef-d’œuvre de leur mère. Effrayés par les difficultés de leur quête, les deux 
aînés rebroussent rapidement chemin. Plus courageux, le cadet poursuit sa route tout seul, jusqu’au pays 
des immortelles où a atterri le précieux brocart…
Chez les Zhuang, la technique du tissage d’admirables  brocarts, sur de simples métiers à dossière, est très 
ancienne. Elle remonte probablement aux dynasties des Tang et des Song et a perduré jusqu’à aujourd’hui.

in a mountain village, a woman from the Zhuang minority returns from the market determined to weave a 
copy of a painting she has admired. This painstaking work takes her three years. But just as she finally finishes 
her brocade, a gust of wind carries it far away. her three sons set out to retrieve their mother’s work of art. 
Frightened by the difficulties they face, the two eldest sons quickly turn back. The youngest and bravest son 
goes on alone until he reaches the land of immortals where the precious brocade has landed…
The weaving technique used to create the remarkable Zhuang brocades, using a primitive back-strap loom, is 
extremely ancient. it most likely dates back to the Tang and song dynasties, and has survived to the present day.

chine • dessin animé • 1958 • 50min • couleur • vostf
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le Prince neZhA triomPhe du roi drAgon
nezha nao hai

Wang Shuchen, Yan Dingxian, Ah Da

scénArio Wang Wang direction Artistique Zhang ding musique Jin Fuzai. d’après le roman mythologique L’Investiture des dieux.
source Les Films de l’atalante

Après une grossesse de trois ans et six mois, l’épouse du prince Li, chef de l’armée céleste, met au monde 
une boule en forme de fleur de lotus que le prince Li fend d’un coup d’épée. Il en surgit un bel enfant 
qui n’est pas plus grand que l’ongle d’un pouce. Le génie Tai Yi vient féliciter les parents, choisit l’enfant 
comme disciple et le nomme Nezha. Il offre à Nezha deux armes magiques : un cerceau et une écharpe 
pourpre. Quand le petit garçon a 7 ans, il assiste à l’enlèvement de deux fillettes par le fils du roi-dragon 
des mers de l’Est, Un combat s’engage au cours duquel Nezha le tue. Fou de colère le roi-dragon des mers 
de l’Est affronte Nezha, puis appelle à sa rescousse les autres rois-dragons. 
Un chef-d’œuvre d’animation réalisé par un trio de très brillants cinéastes dont l’immense Wang Shuchen.
« Chaque plan ressemble à un tableau. Certains paraissent dérivés des marines de Hokusaï, d’autres des 
peintures traditionnelles de montagnes chinoises, d’autres encore renvoient aux expérimentations graphiques 
de Norman McLaren, aux visions psychédéliques de Roland Topor et René Laloux dans La Planète sauvage. 
Ce film est conçu comme un feu d’artifices parfaitement maîtrisé de combats, de formes et de couleurs. »    

 Isabelle Régnier, Le Monde, 15 octobre 2013

after a pregnancy lasting three years and six months, the wife of Prince Li, commander of the celestial army, gives 
birth to a lotus-shaped ball which the prince splits open with his sword to find a beautiful child, no larger than a 
thumbnail. The sage Tai Yi comes to congratulate the parents, chooses the child to be his disciple and names him 
nezha. he offers nezha two magical weapons: a ring and a crimson sash. When the boy is seven years old he wit-
nesses the abduction of two small girls by the son of the East sea dragon King. in the ensuing battle, nezha kills his 
adversary. Furious, the dragon king confronts nezha and calls to the other dragon Kings for help. 
This film is a masterpiece of animation by a trio of brilliant filmmakers, including the great Wang shuchen.  
“Each scene resembles a painting. Some seem inspired by the seascapes of Hokusai, some by traditional 
Chinese mountain paintings; others recall the graphic experiments of Norman McLaren or the psychedelic 
visions of Roland Topor and René Laloux in Fantastic Planet.”

chine • dessin animé • 1979 • 59min • couleur • vf
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rêves de singe  
les studios d’Art de shAnghAi

Julien Gaurichon

scénArio marie-Claire Quiquemelle, Julien gaurichon imAge Yu Lik Wai Production Point du jour

Dès 1950, les animateurs chinois ont pour tâche essentielle de réaliser, pour les enfants chinois, des films 
divertissants et éducatifs d’un bon niveau artistique. En 1957, sont créés les Studios d’art de Shanghai, 
divisés en trois départements : le dessin animé, les poupées et les découpages articulés qui viennent d’être 
mis au point par Wan Guchan, et qui s’inspirent à la fois de l’art populaire des papiers découpés et du 
théâtre d’ombres. En 1960, Te Wei et son équipe réalisent le premier « lavis animé » qui réussit la prouesse 
d’animer la peinture traditionnelle à l’encre rehaussée de couleur, tandis qu’au département « Poupées », 
Yu Zheguang met au point ses merveilleux films de « papier plié ». Enfin, c’est à la fin des années 1970 
que Hu Jinqing développe l’extraordinaire technique du « lavis déchiré ». Après la « page blanche » de la 
Révolution culturelle, les Studios d’art de Shanghai connaissent un deuxième âge d’or dans les années 1980, 
avant de changer de style, suite au développement de la télévision et à la concurrence étrangère. Avec de 
nombreuses interviews illustrées d‘extraits de films, de peintures et de dessins, ce documentaire passionnant 
fait revivre la magie perdue des grands artistes qui ont œuvré aux Studios d’art de Shanghai.

Beginning in 1950, Chinese animators had the important task of making artistic, entertaining and educational films 
for Chinese children. in 1957, the shanghai animation Film studio was created and divided into three departments: 
cartoons, puppets and articulated cut-outs, a technique recently developed by Wan guchan and inspired by the 
popular arts of paper cutting and shadow play. in 1960, Te Wei and his team made the first “animated ink wash 
painting”, achieving the feat of animating traditional colour ink wash paintings. over in the puppet department, 
Yu Zheguang developed his wonderful paper foldings films. Finally, in the late seventies hu Jinqing developed 
the extraordinary “torn ink wash” technique. Following the blank page of the Cultural revolution, the studio 
experienced a second golden age in the 1980s before changing style following the rise of television and foreign 
competition. illustrated using film clips, paintings and drawings, this fascinating documentary revives the lost 
magic of the great artists who worked at the shanghai animation Film studio.

france • documentaire • 2006 • 56min • couleur • vostf
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Louis feuiLLade
accompagnement au piano par Jacques cambra





Louis Feuillade était un homme méridional. Il est né à Lunel en 1873 et il fut formé au sein de collèges et de 
séminaires dont les pères Lazaristes. Cette formation exigeante, sinon rigoriste lui conféra un certain conservatisme 
idéologique. Dès les premières années du xxe siècle, il vient travailler à Paris et sans doute pour des raisons 
d’héritage parental, il y mène des activités de courtier viticole. Mais c’est l’activité de journaliste qui marque plus 
particulièrement son insertion professionnelle parisienne. On se souvient que la société Gaumont fut initialement 
une entreprise dédiée à la fabrication et surtout à la vente d’appareils photographiques. Léon Gaumont connut 
le coup de foudre pour le Cinématographe des frères lyonnais et il engagea immédiatement le collaborateur 
d’étienne-Jules Marey, Georges Demenÿ, pour concurrencer les Lumière dans cette activité commerciale qui visait 
particulièrement l’activité foraine. Pour justifier la vente des appareils, et en développer la diffusion, il fallut proposer 
des images. La secrétaire de Léon Gaumont, Alice Guy, fut très précocement celle qui réalisa certaines courtes 
bandes, puis Louis Feuillade, Jean Durand et plus tard Léonce Perret, offrirent à Gaumont les images susceptibles 
de défendre la commercialisation des appareils... jusqu’au moment où cette dernière n’exigeait plus de novation 
technologique. La production des images s’autonomisa et constitua la vocation principale de la société Gaumont. 
Louis Feuillade devint rapidement le principal réalisateur de la société Gaumont dès les premières années du siècle 
et il fut l’artisan d’une folle production qui engendra des héros fidélisant le public tels que le légendaire Bout 
de Zan. Si la série s’épuisa relativement vite, ce fut néanmoins pour Feuillade l’occasion de dessiner de manière 
alerte des personnages de la fin de la « Belle époque » où apparaissent déjà les acteurs des serials à venir. Bien que 
Feuillade n’eût guère de tendresse pour cette série, la rapidité des tournages lui donna l’occasion d’augmenter 
sa maîtrise. Parallèlement à son ambition de trouver des solutions narratives, industrielles et commerciales pour 
développer cette fidélité avec ce que l’on eut coutume de nommer le serials, ancêtre de nos contemporaines 
séries, Feuillade réalisa avec ambition des films empruntant à la mythologie antique tels qu’une célèbre Agonie de 
Byzance en 1913 ou une Nativité en 1910, et d’autres productions conjuguant un goût particulier pour le cinéma 
comique, sinon déjà très burlesque, avec des acteurs tels que Marcel Lévêque, futur second rôle de Fantômas et 
des Vampires. Les films empruntant à l’histoire antique relevaient de ce que l’on a pu nommer le film esthétique, 
variable et concurrent du film d’art. Parallèlement, Feuillade manifesta un intérêt – qui se vérifie tout au long 
de ses réalisations suivantes - pour les recherches réalistes. Aussi, au début des années 1910, Feuillade réalisa-t-il 
une série demeurée fameuse, La vie telle qu’elle est, plusieurs films tentant d’emprunter certains de ses ressorts à 
la tradition française du naturalisme du xixe siècle. La série La vie telle qu’elle est est faite de « tranches de vie qui 
s’interdisent toutes fantaisies et représentent les hommes tels qu’ils sont et tels qu’ils devraient être », selon les mots 
de Louis Feuillade. Elle est interprétée par les acteurs qui vont incarner quelques années plus tard les personnages 
principaux des serials Fantômas et Les Vampires. René Navarre, Renée Carl, Jean Ayme. Bien entendu il s‘agissait 
d’une troupe d’acteurs que Feuillade fidélisa et forma avec des buts spécifiques. Il y a donc une continuité de ce 
projet réaliste vers le feuilleton, projet qui s’oppose à l’influence théâtrale.

Feuillade inventeur du feuilleton cinématographique • Sans doute ce corpus de films contribua à préparer 
Feuillade à réaliser les quatre grands épisodes de ce serial qui avec les Vampires lui conserve sa notoriété cent 
années plus tard : Fantômas. Adapté d’un feuilleton paraissant depuis 1911, Feuillade sut en réinventer les 
sinuosités narratives. Il introduit surtout, à travers un regard quasi documentaire sur Paris et certains paysages 
français, une visée onirique dont les artistes et les poètes, d’Apollinaire à Robert Desnos et l’ensemble des artistes 
surréalistes, tirèrent certaines de leurs inventions formelles. Fantômas, Les Vampires, Tih-Minh, Barrabas et 
Judex, de 1913 à 1917, conférèrent à Feuillade le statut d’un des plus importants réalisateurs mondiaux dont 
l’influence et l’aliment imaginaire marquèrent probablement un Fritz Lang et sa série des Araignées en 1919, 
motivèrent un Franju pour une nouvelle version de Judex (1963) et furent la référence revendiquée du film 
Irma Vep d’Olivier Assayas (1996) avec la serpentine Maggie Cheung. Le personnage qui donne son titre au 
serial Fantômas fut inventé par Marcel Allain et Pierre Souvestre. C’est un héros du Mal, perturbant le pesant 
confort des mœurs et des décors d’une classe sociale à laquelle Feuillade oppose l’évanescence, l’élégance et 
l’origine inconnue de Fantômas. Ce personnage produit une violente déchirure des codes dramatiques du début 
du siècle. Avant d’être un anarchiste aux multiples visages, criminel ténébreux sans mobiles toujours explicites 
(les bijoux fréquemment, et également la pure vengeance), Fantômas défie une certaine dramaturgie linéaire 
traditionnelle dont l’acteur était jusqu’alors le plus évident garant de la compréhension, ce qui revient à dire 
que le premier des crimes de Fantômas est de nature dramaturgique. Fantômas dépasse la simple alternance 
entre le théâtre et le naturalisme cinématographique conventionnel issu de la littérature populaire. En fait, la 
quête de réalisme probablement inconsciente chez Feuillade réussit avec un prétexte romanesque guère réaliste :  

Feuillade, des premiers temps du cinéma 
au cinéma contemporain
Dominique Païni
essayiste et commissaire d’exposition
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la légende d’un bandit qui domine la ville moderne. Les rues de cette dernière devinrent un décor essentiel pour 
que s’accomplissent des récits. Le labyrinthe urbain fit ré-accéder le cinéma, une nouvelle fois après Lumière, 
aux aléas de la réalité et aux apparitions non programmées, autant d’évènements étrangers aux lois de la 
représentation théâtrale. Ce serial constitue un pas décisif dans l’assouplissement des règles de filmage qui 
l’ont précédé : le plan unique cesse d’être associé à la continuité dramatique d’une scène, le montage parallèle 
se devine, les extérieurs deviennent des espaces aussi dramatisés que les intérieurs, la ville devient un scénario 
ready-made. Fantômas est non seulement du côté du mal mais aussi du côté de l’illusion cinématographique, en 
opposition aux corps théâtraux. Si Louis Feuillade demeure une des figures majeures de l’art cinématographique 
des premiers temps, c’est qu’il sut précisément faire de ses serials des manifestes cinématographiques contre 
les mécaniques féeriques révolues du théâtre.

La rétrospective Feuillade de 1964 organisée par Henri Langlois • En 1964, Henri Langlois présente une 
importante rétrospective des films de Louis Feuillade. C’est un véritable choc. Un nouveau choc comparable à celui 
de la première rencontre des années dix avec les poètes… Une des figures majeures du Nouveau Roman, Claude 
Ollier, s’enthousiasme et écrit plusieurs textes d’une admirable acuité : « Des scènes étranges demeurent en mémoire, 
et s’y fortifient, qui ont peut-être été improvisées en quelques minutes par un homme turbulent, méticuleux et 
tyrannique, qui n’avait rien d’un théoricien ni d’un critique, mais possédait le don rare ou la bonne fortune de 
trouver du premier coup non seulement une solution valable au problème de l’heure (et il fallait absolument 
fournir à Gaumont l’épisode hebdomadaire), mais la meilleure possible, et sans doute la seule possible, la seule 
totalement efficace, à l’intersection des lignes dramatiques et oniriques. » (Les Lettres françaises, août 1964).

On ne saurait mieux dire le génie spécifique de Feuillade • Dans les Cahiers du cinéma (n° 160, novembre 1964), 
Jean-André Fieschi salue la découverte des films de Feuillade dans les termes suivants et dont j’emprunte 
l’épilogue de son long article : « Mythologie instinctive, répétitive, collective, tributaire de la littérature 
populaire, par elle alimentée et comme elle promise à des développements insoupçonnés. Les grandes scènes 
médiumniques de Feuillade, dont le principe dépend de semblable imagerie, rejoignent aujourd’hui les créations 
les plus surveillées, les plus “modernes” : et la surprise demeure intacte du bal des Vampires qui résume L’Ange 
exterminateur, du jardin du Policier apache qui appelle les épiphanies de Marienbad, de l’exécution de Barrabas, 
son œuvre la plus rigoureuse, fantastique et austère. Primitif, classique, moderne : Feuillade s’efface derrière 
ces évidences, va et vient de l’une à l’autre, libre, seul, et secret dans la distance. »

Après les serials • Feuillade fut un réalisateur aux possibilités très étendues. Indépendamment des serials qui 
firent la part la plus belle de la notoriété de Feuillade, d’autres productions furent marquantes en leur temps. 1918, 
Vendémiaire. Ce film qui conjugue le grand récit lyrique et l’influence du serial en ce qui concerne les relances 
successives du récit, traduit évidemment le souvenir récent des désastres de la Première Guerre mondiale ; il est 
présenté dans les salles moins de deux mois après l’armistice. La lassitude du public à l’égard de la guerre n’a pas 
facilité l’accueil du film dont certaines innovations narratives et techniques étaient pourtant expérimentées. Francis 
Lacassin, le principal historien de l’œuvre de Feuillade démontra combien Vendémiaire fut l’occasion d’élever la 
tragédie quotidienne au rang de la tragédie antique et de rassembler des personnages hétérogènes dans une unique 
vision pastorale et biblique. Incontestablement, le vignoble que dirige un personnage du film renvoie au milieu 
parental de Feuillade. C’est probablement dans ce film que l’on put repérer certains traits communs avec Griffith. 
Ainsi ces moments de montages alternés utilisés à des fins d’évocation du souvenir ou de hantises des personnages.

Feuillade moderne ? • Si l’on évoqua la modernité de Feuillade, c’est à son insu qu’il fallait la lui concéder. 
S’il fut moderne, c’est en tant qu’ artiste comparable à un Cézanne dont la lucidité et la volonté modernes 
ne furent pas des revendications conscientes. Le nom de Cézanne intervient ici sans hasard pour conclure cette 
présentation : Feuillade entretint avec le peintre aixois un même attachement à sa terre natale du sud de la France. 
Et il y reviendra tourner au terme de son expérience de la grisaille parisienne. Comme Cézanne, les novations de 
Feuillade se réalisèrent en dépit d’un moralisme édifiant, de la ruse avec la convention sociale et les émois religieux 
et patriotiques au sein de plusieurs de ses films. Pourtant, le Mal fut aux commandes de la fiction de Fantômas et le 
souffre anarchiste parsema Les Vampires comme l’obsession sexuelle fut présente
dans les premières années de Cézanne. Comment oublier ces travellings dans le métro parisien aérien dans Les 
Vampires ? Aujourd’hui, nos yeux écarquillés scrutent les détails architecturaux de la ville pour reconnaître et 
mesurer le temps passé depuis cet enregistrement. Tel lieu existe-t-il encore, se demande-t-on ? Un simple 
documentaire de la même époque ne produirait pas aujourd’hui le même effet car c’est par effraction que 
le réel mobilise l’attention du spectateur. Si le cinéma de Feuillade hallucine aujourd’hui, c’est parce que son 
audace documentaire n’est pas un plus ou un reste de la fiction. Celle-ci ne s’opposait pas encore à la fiction ; 
elle était la condition pour que cette dernière advienne.

cette rétrospective est organisée dans le cadre des 120 ans de Gaumont.
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Fantômas - Fantômas 1 (58min)

Après un vol spectaculaire de bijoux, l’inspecteur Juve enquête sur la 
disparition de Lord Beltham. Il est persuadé qu’il s’agit de l’œuvre de 
Fantômas. Il ignore que Lady Beltham est sous la coupe d’un certain Gurn 
chez qui il découvre le cadavre du disparu. Avec l’aide du journaliste 
Fandor, Juve arrête Fantômas. Ce dernier échappera-t-il à la guillotine ?
inspector Juve is investigating the disappearance of Lord Beltham following 
a spectacular jewellery heist, convinced it is the work of fantômas. Little 
does he know that Lady Beltham has fallen under the spell of Gurn, at whose 
house he finds the missing man’s body. With the help of the journalist fan-
dor, Juve arrests fantômas. But will he manage to escape the guillotine?

Fantômas

France • fiction • 1913-14 • 5 épisodes • noir et blanc et teinté • muet

scénario Louis feuillade, d’après le roman de pierre souvestre et Marcel allain imaGe Georges Guérin montaGe Georges Guérin 
production société des établissements Gaumont source Gaumont pathé archives 
interprétation rené navarre, edmond Bréon, Georges Melchior, renée carl, Jane faber, andré Volbert, naudier, Henri Maillard, 
Yvette andreyor, fabienne fabrèges, suzanne Le Bret, M. Luitz-Morat, armand dutertre

Fantômas est l’un des grands mythes de l’histoire du cinéma. Considérée comme l’adaptation 
cinématographique la plus originale du feuilleton qui venait de naître sous la plume de Pierre Souvestre 
et Marcel Allain, elle captiva non seulement le grand public, mais aussi les intellectuels et les artistes. 
La saga de Fantômas, héros aux mille masques rôdant parmi les honnêtes gens, échappant encore et 
toujours à la police, épousait l’air du temps. Aujourd’hui, elle n’a rien perdu de son attraction morbide. 
Cette saga cinématographique se déroule en cinq épisodes, indépendants les uns des autres. 
fantômas is one of the great myths of cinematic history. considered the most original film adaptation of the 
recently published serial by pierre souvestre and Marcel allain, it enthralled not only the general public but 
also intellectuals and artists.
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le mort qui tue - Fantômas 3 (1h35)

Après avoir assassiné le peintre Jacques Dollon, Fantômas lui arrache la 
peau des mains et s’en fait des gants qui lui permettent de s’approprier 
les empreintes digitales du défunt. Le subterfuge donne du fil à retordre 
à l’inspecteur Juve, et une fois de plus, au moment où il parvient à 
élucider l’affaire, Fantômas se volatilise.
after murdering the painter Jacques dollon, fantômas removes the skin 
from his hands to make a pair of gloves that allow him to use the dead 
man’s fingerprints. this subterfuge leads inspector Juve a merry dance, and 
just as he finally manages to crack the case, fantômas vanishes yet again.

Fantômas contre Fantômas - Fantômas 4 (1h01)

S’indignant que Fantômas ne soit toujours pas derrière les barreaux, 
une campagne de presse accuse l’inspecteur Juve d’être Fantômas. 
Il est arrêté. Tom Bob, un détective privé américain, entre en scène 
pour pallier les incompétences de la police française, mais qui est-il 
vraiment ?
With fantômas still at large, an indignant newspaper campaign accuses 
inspector Juve of being fantômas. He is arrested. as fandor carries out 
his own investigation, scotland Yard enters the scene and sends one of 
its finest detectives, tom Bob.

le Faux maGistrat - Fantômas 5 (1h15)

Fantômas est incarcéré en Belgique. La peine de mort n’ayant plus 
cours dans ce pays, Juve, sous les traits d’un délégué de l’administration 
pénitenciaire autrichienne, lui propose de l’aider à s’échapper afin qu’il 
regagne la France – dans le but secret de le faire exécuter dès son retour 
à Paris. Durant sa cavale, Fantômas prend l’identité du juge d’instruction 
Charles Pradier et enquête à Calais. Juve tente de le pincer, mais il 
s’échappe encore. Fantômas court toujours !
fantômas is behind bars in Belgium, where there is no death penalty. 
Juve offers to help fantômas escape and return to france in the secret 
hope of having him executed back in paris. While on the run, fantômas 
assumes the identity of inspector charles pradier in calais. 

Juve contre Fantômas - Fantômas 2 (1h04)

Juve et Fandor retrouvent la trace de Fantômas dans le Paris-Lyon-
Marseille ! Fantômas tente vainement de supprimer Juve en lui tendant 
un guet-apens sur les quais de Bercy puis en introduisant un python 
dans sa chambre. L’inspecteur survit à l’attaque du serpent et est 
même sur le point de capturer Fantômas, lorsque celui-ci dynamite 
sa cachette et disparaît.
Juve and fandor track fantômas across paris, Lyons and Marseilles! fantô-
mas then tries in vain to kill Juve by laying a trap for him between the 
wine barrels on the quays of Bercy and by putting a python in his fire-
place. Juve survives the snake attack and is even on the point of capturing 
fantômas when the criminal blows up his hideout and disappears.
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les vampires

France • fiction • 1915-1916 • 10 épisodes • noir et blanc • muet 

scénario Louis feuillade imaGe Georges Guérin montaGe Georges Guérin production société des établissements Gaumont 
source Gaumont pathé archives 
interprétation Musidora, édouard Mathé, Marcel Levesque, Jean ayme, fernand Hermann, Louis Leubas, delphine renot, frederik 
Moriss, stacia napierkowska, suzanne Le Bret, emile keppens, Louise Lagrange, Germaine rouer, rené poyen, suzanne delvé

En 1915, la Gaumont subit la concurrence de la Société Pathé qui vient d’annoncer la sortie des Mystères 
de New York, le premier film à épisodes de l’histoire du cinéma. Louis Feuillade met alors en chantier Les 
Vampires, un feuilleton en 10 épisodes qui raconte les audacieux méfaits d’une bande de malfrats. Et si Les 
Vampires est devenu mythique, c’est en grande partie grâce à son personnage féminin, Irma Vep, anagramme 
de Vampire, interprétée par la brune vénéneuse en collants de soie noire, l’ensorcelante Musidora.
in 1915, Gaumont was facing competition from rival company pathé, which had recently announced the upcoming 
release of Les Mystères de new York, the first serial in film history. in response, Louis feuillade set to work on Les 
Vampires, a 10-episode serial following the misdeeds of a group of unscrupulous villains committing the most 
heinous crimes. the mythical status achieved by Les Vampires is largely due to its female protagonist irma Vep, 
an anagram of Vampire, played by the deadly brunette in black silk stockings, the bewitching Musidora.

la tête coupée - les vampires 1 (44min)

Philippe Guérande, reporter au Mondial, constate au journal 
la disparition du dossier « Les Vampires ».  Le voleur n’est 
autre que Mazamette, le garçon de bureau, à qui Guérande 
pardonne avant de repartir en province. Il enquête sur les 
lieux où est découvert le corps décapité de l’inspecteur qui 
filait les Vampires. Installé au château de l’étrange docteur 
Nox, Guérande y découvre la tête du policier…
philippe Guérande, a reporter at Le Mondial, discovers that 
his files on the Vampires have been stolen. the thief is none 
other than the newspaper’s office boy Mazamette, who 
Guérande forgives before leaving paris. His investigations 
lead him to the very place where the decapitated body of 
the detective tailing the Vampires was found. 
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la baGue qui tue - les vampires 2 (17min)

La danseuse Koutiloff invite Guérande à la retrouver dans 
sa loge. Mais au cours de la représentation, elle s’écroule sur 
scène, empoisonnée par la bague que vient de lui offrir le 
comte de Noirmoutier. Guérande, à qui le visage du comte 
rappelle un certain docteur Nox, le suit. Capturé par les 
Vampires, il est enfermé dans une cave sous la garde de 
Mazamette, qui reconnaît son indulgent patron…
the dancer koutiloff invites Guérande to visit her in her 
dressing room. But she collapses onstage, poisoned by a ring 
she received from count de noirmoutier. Guérande follows 
the count, whose face reminds him of a certain dr nox. 
captured by the Vampires, he is locked in a cellar guarded 
by Mazamette, who recognises his indulgent former boss.

le cryptoGramme rouGe - les vampires 3 (48min)

Guérande tente de déchiffrer un cryptogramme inscrit 
dans un petit carnet trouvé dans le repaire des Vampires. 
Il découvre ainsi Irma Vep, l’égérie de la bande, chanteuse 
au « Chat huant » et maîtresse du Grand Vampire. Irma, 
méconnaissable, se fait engager comme bonne chez 
Guérande pour se ressaisir du carnet. Madame Guérande 
mère est alors enlevée par les Vampires…
Guérande attempts to decode a small notebook found in the 
Vampires’ den. it leads him to the group’s muse, irma Vep, 
a singer at the Howling cat nightclub and mistress of the 
Grand Vampire. in order to retrieve the notebook, irma dis-
guises herself as Guérande’s new maid. Guérande’s mother is 
then abducted by the Vampires.

le spectre - les vampires 4 (38min)

Le chef des Vampires, directeur d’une agence immobilière, 
loue à un certain Moreno, un appartement dont le coffre-
fort est accessible de la chambre contiguë qui n’est autre 
que celle d’Irma Vep. À la banque, le directeur dicte une 
lettre sur le transfert d’une somme qu’il doit confier à sa 
secrétaire, Juliette. Or Juliette, c’est Irma. Véritable imbroglio 
que doit résoudre Guérande…
the Grand Vampire, disguised as an estate agent, rents an 
apartment to a man named Moreno. the apartment’s safe 
can be opened from the adjoining room, which belongs to 
irma Vep. at a bank, the manager dictates a letter concern-
ing a money transfer he must give to his secretary Juliette. 
But Juliette is none other than irma. Guérande must un-
ravel this mess…



l’évasion du mort - les vampires 5 (45min)

Emprisonné, Moreno simule un suicide et parvient à 
s’évader. Guérande, capturé par les Vampires qui l’enferment 
dans une malle, se libère. Grâce au loueur de cette malle, 
il retrouve la trace du Grand Vampire, devenu baron de 
Mortesaigues. Ce dernier s’apprête à donner une soirée en 
l’honneur de sa nièce, Irma Vep.  
Moreno fakes suicide and escapes from prison. Meanwhile, 
Guérande has been captured by the Vampires and locked in a 
trunk, but he manages to free himself. thanks to the trunk’s 
owner he is able to trace the Grand Vampire, now going by the 
name of Baron de Mortesaigues. the Baron is about to host a 
party for his niece, irma Vep. 

les yeux qui Fascinent - les vampires 6 (1h12)

Aux actualités, Guérande et Mazamette reconnaissent 
parmi les badauds de Fontainebleau, Irma Vep, déguisée en 
garçon. Arrivés sur place, ils suivent un cavalier suspect. À 
l’hôtel du Grand Veneur, le Grand Vampire enregistré sous 
le nom du comte de Kerlor, soupçonne un couple d’un vol 
commis sur le milliardaire Baldwin. Il charge son fils (Irma 
Vep) de dérober dans leur chambre le plan du trésor volé. 
While watching a newsreel, Guérande and Mazamette spot 
irma Vep among the onlookers at fontainebleau, disguised 
as a boy. they follow a suspicious horse rider while inves-
tigating onsite. the Grand Vampire, staying at a hotel un-
der the alias count de kerlor, suspects a couple of stealing 
money from the american billionaire Baldwin.  

satanas - les vampires 7 (56min)

Le vrai Grand Vampire, c’est Satanas. Afin d’assujettir Irma 
et Moreno, il bombarde leur repaire, obtient leur servitude 
et les charge de dévaliser Baldwin, le milliardaire américain. 
Une complice de Moreno se présente à la banque américaine 
avec une lettre de change à encaisser. Mais à la banque, 
Mazamette reconnaît la complice et s’étonne de sa soudaine 
fortune. Il prévient Guérande…
satanas is the real Grand Vampire. He bombs irma and 
Moreno’s hideout, forcing them to surrender, and gives 
them the task of burgling Baldwin, the american billion-
aire. Moreno’s accomplice goes to the american bank with 
a draft to be cashed. But at the bank, Mazamette recognises 
the accomplice and is surprised by her sudden fortune…
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le maître de la Foudre - les vampires 8  (1h05)

Moreno a été guillotiné et Irma est envoyée par bateau dans 
un pénitencier en Algérie. Satanas, déguisé en évêque, coule 
le bateau et donne ainsi à Irma une chance de s’évader. À 
Montmartre, Mazamette et son fils découvrent la demeure 
de Satanas.  Ils partent prévenir Guérande à qui Satanas 
vient de rendre visite…
Moreno has been executed and irma sent by boat to an al-
gerian prison. satanas, disguised as a bishop, sinks the boat, 
giving irma the chance to escape. in Montmartre, Maza-
mette and his son discover satanas’ home. they leave in 
order to warn Guérande, who has just received a visit from 
satanas…

l’Homme des poisons - les vampires 9 (1h)

Vénénos, le nouveau Grand Vampire, n’a qu’une idée : se 
débarrasser de Guérande. Assisté d’Irma Vep que la police 
croit morte, il empoisonne le champagne qui doit être servi 
au repas des fiançailles de Guérande et de Jane Brémontier. 
Mais le concierge qui en a bu le premier tombe foudroyé 
et l’alerte est donnée. Guérande part à la recherche d’un 
refuge pour protéger ses proches des Vampires… 
Venonos, the new Grand Vampire, is determined to get rid 
of Guérande. assisted by irma Vep, who the police believe 
to be dead, he poisons the champagne that is to be served 
at the engagement party of Guérande and Jane Brémontier. 
However, a concierge drinks the champagne first and drops 
dead, alerting the party.  

les noces sanGlantes - les vampires 10 (1h09)

Philippe et Jane, jeunes mariés, ont pris pour femme de 
chambre Augustine, la veuve du concierge empoisonné, 
pour qui Mazamette sent naître un tendre sentiment. 
Hantée par le désir de connaître les assassins de son mari, 
Augustine est attirée chez une voyante qui l’hypnotise. La 
nuit venue, elle ouvre l’appartement de ses maîtres aux 
Vampires qui tentent de les asphyxier…
newlyweds philippe and Jane have hired augustine, widow 
of the poisoned concierge and apple of Mazamette’s eye, to 
be their chambermaid. desperate to find out who killed her 
husband, augustine visits a clairvoyant who hypnotises her. 
When night falls, she unlocks the door to her employers’ 
apartment for the Vampires…
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Judex 
les souterrains du château rouge - épisode 8 

France • fiction • 1917 • 27min • noir et blanc et teinté • muet 

scénario arthur Bernède, Louis feuillade imaGe Léon clausse, a. Glattli production société des établissements Gaumont source Gaumont  
interprétation rené cresté, Musidora, Marcel Levesque, Yvonne dario, rené poyen, Louis Leubas, édouard Mathé, Jean devalde, 
Gaston Michel, Yvette andreyor, Georges flateau

En cette année 1917 où l’on s’enlise dans la guerre, Louis Feuillade met de côté les figures maléfiques qui 
peuplaient ses Vampires et propose le portrait d’un héros vengeur et défenseur d’une morale qui se refuse 
à faire couler le sang, sous les traits d’un cavalier romantique portant cape et chapeau.
Un mystérieux justicier, Judex, entre en lutte contre le banquier Favraux qui a édifié sa fortune en 
employant des méthodes indignes. Il est entre autres responsable de la mort de Monsieur de Trémeuse. 
Judex enlève l’usurpateur et l’enferme dans les caves de son repaire. Mais ses plans sont contrariés par 
une aventurière, Diana Monti, qui rêvait d’épouser le banquier. Dans sa cellule, Favraux est devenu fou 
et, de son côté, Madame de Trémeuse s’estime vengée. L’envoûtante Diana persuade alors l’homme qui 
l’aime d’enlever Favraux la nuit même…

in 1917, as war waged, Louis feuillade put aside the evil figures seen in Les Vampires and instead offered 
the portrait of an avenger and moral defender who refused bloodshed and who took the form of a romantic 
horseman wearing a cape and hat. 
a mysterious avenger named Judex goes after favraux, a banker who has amassed a fortune using dubious 
methods. He is notably responsible for the death of Monsieur de trémeuse. Judex abducts the imposter and 
locks him in the cellars of his home. But his plans are thwarted by diana, an adventuress who dreamed of 
marrying the banker. down in his cell, favraux has gone mad and Madame de trémeuse declares herself 
avenged. the bewitching diana Monti persuades her lover to abduct favraux that very night…
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tiH-minH 
 

France • fiction • 1919 • 12 épisodes  • noir et blanc • muet 

scénario Louis feuillade, d’après le ciné-roman de Georges Le faure paru dans Le Petit Parisien imaGe Léon clausse montaGe 
Léon clausse production société des établissements Gaumont source Gaumont pathé archives
interprétation Mary Harald, rené cresté, édouard Mathé, Louis Leubas, Georges Biscot, Lugane, Mme de La croix, Gaston Michel, 
émile andré, Marcel Marquet, Georgette faraboni, Jane rollette

Après deux années de voyages à travers l’Extrême-Orient, le capitaine Jacques d’Athys, jeune explorateur, 
retrouve sa famille sur la Côte d’Azur. Sa mère vit à la villa Luciola, en compagnie de Jane, sa fille, et 
de Tih-Minh, une jeune eurasienne qu’elle a adoptée. Le jeune homme, à son insu, est en possession 
d’un document qui donne la clef d’un fabuleux trésor caché aux Indes. Le trésor attise la convoitise de 
plusieurs personnages maléfiques qui sont prêts à tout pour récupérer ce précieux document. Jacques et 
son entourage devront braver toutes sortes de dangers pour le sauvegarder.
Feuilleton en 12 épisodes très peu connu, Tih-Minh succède, sur un mode plus intime, mais sur un rythme 
aussi haletant, à Fantômas et aux Vampires.

the young explorer Jacques d’athys returns home to his family on the côte d’azur after two years travelling 
around the far east. His mother lives at Villa Luciola with her daughter Jane and tih Minh, a young eurasian 
woman she has adopted. unbeknownst to him, Jacques is in possession of a document revealing the location 
of a fabulous treasure hidden in the indies. the treasure attracts the attention of several malevolent people 
who will stop at nothing to retrieve the precious document. Jacques and his friends must face a host of 
dangers to keep it safe. 
a little-known serial comprising twelve episodes, Tih-Minh is a fast-paced yet more intimate follow-up to 
Fantômas and Les Vampires.
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deux drames dans la nuit – tih-minh 2 (28min)

Tih-Minh, sur les conseils du bon docteur Davesne, reprend des forces 
dans une maison de repos. De son côté, Jacques d’Athys, invité par 
l’étrange Kistna, se rend à la villa Circé, chez la marquise Dolorès qui 
s’intéresse de très près à sa personne…
tih Minh is recuperating in a convalescent home on the advice of the 
good dr davesnes. Meanwhile, Jacques is invited by the mysterious 
kistna to visit Villa circé, the home of Marquise dolores, who shows a 
keen interest in the explorer.

les mystères de la villa circé – tih-minh 3 (34min)

Afin de négocier au mieux avec Jacques d’Athys, Kistna fait de nouveau 
enlever Tih-Minh. Cependant, à la nuit tombée, notre héros, accom-
pagné de son fidèle serviteur Placide, décide d’explorer en secret la 
villa Circé. Une fenêtre éclairée au premier étage les intrigue tout 
particulièrement…
kistna has tih-Minh kidnapped again in an attempt to force Jacques’ 
hand. at nightfall, however, our hero and his loyal sidekick placide decide 
to secretly explore Villa circé. their curiosity is piqued in particular by a 
lighted window on the first floor.

l’Homme dans la malle – tih-minh 4 (27min)

Craignant d’être découverts, les trois espions, Kistna, Gilson et Dolorès, 
décident en catastrophe de quitter la villa Circé. À leur insu, Placide, 
qui était du voyage dissimulé dans une malle, visite les chambres de 
la nouvelle demeure et retrouve Tih-Minh, toujours inconsciente. Ils 
s’enfuient ensemble…
fearing discovery, the three spies, kistna, Gilson and dolores, decide in a 
panic to leave Villa circé. unbeknownst to them, placide stows away in a 
trunk and upon arrival at the new location carries out a search. He finds 
tih-Minh still unconscious and the two flee together.

le pHiltre d’oubli – tih-minh 1 (45min)

Trois espions d’un pays ennemi, le diabolique Kistna, le docteur Gilson et 
la marquise Dolores enlèvent Tih-Minh, la promise de Jacques d’Athys. 
Ils essaient de la contraindre, sous hypnose, à dérober un document 
que Jacques détient sans le savoir et qui révèle l’emplacement d’un 
trésor. En vain. Avant de la libérer, ils lui font boire le philtre d’oubli…
three spies from an enemy land, the evil kistna, dr Gilson and Marquise 
dolores, kidnap tih-Minh, Jacques d’athys’ fiancée. they try to hypnotise 
her into stealing the document but to no avail. Before setting her free, 
they make her drink an amnesia-inducing potion.
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les oiseaux de nuit – tih-minh 6 (27min)

Grâce aux bons soins du docteur Clauzel, Tih-Minh renaît doucement à 
la vie. Francis Grey, l’ami anglais, prend à son service un certain Baptiste 
qui tombe sous le charme de sa voisine, une femme de chambre qui n’est 
autre que l’énigmatique Dolorès…
thanks to dr clauzel’s treatment, tih-Minh is gradually taking on a new 
lease of life. Jacques’ english friend francis Grey hires a certain Baptiste, 
who falls for the charms of his neighbour, a chambermaid who is none 
other than the enigmatic dolores…

évocation – tih-minh 7 (25min)

Arrêtée et interrogée par le docteur Clauzel, la marquise Dolorès 
raconte : « En 1911, au Tonkin, vivait un fonctionnaire français, nommé 
Laurençon »… Le père de Tih-Minh ! « Un jour, un vieil Hindou vint le 
trouver et lui remit un courrier afin que son secret ne soit pas perdu. » 
Mais Marx un Allemand que Laurençon n’appréciait guère, en fut mal-
heureusement témoin…
under interrogation by dr clauzel, Marquise dolores begins to talk: “in 
1911, there was a french official named Laurençon living in tonkin.” tih-
Minh’s father! “one day he was visited by an old Hindu who gave him a 
letter to safeguard his secret.” unfortunately for him, Marx, a German 
Laurençon had little time for, witnessed the event…

sous le voile – tih-minh 8 (26min)

Jacques d’Athys songe à prévenir la police avant de s’en remettre au 
docteur Clauzel, qui, par son ascendant magnétique sur la marquise 
Dolorès, peut les aider à résoudre l’énigme. Tandis que Dolorès les 
conduit vers ses complices, deux religieuses se présentent à la villa 
pour faire la quête…  
Jacques d’athys considers going to the police but instead turns to dr 
clauzel, whose magnetic power over dolores may help them solve the 
riddle. While dolores leads them to her accomplices, a pair of nuns visits 
the villa to collect money.

cHez les Fous – tih-minh 5 (25min)

Intrigué par ce document si convoité, Jacques d’Athys le fait parvenir à 
Francis Grey, un diplomate anglais ami, pour en savoir plus. Grey annonce 
sa venue immédiate. Mais Gilson et Kistna attirent celui-ci dans un piège. 
Par ailleurs, le docteur Clauzel, célèbre psychiatre anglais, se passionne 
pour le cas de Tih-Minh…
intrigued by such a highly coveted document, Jacques d’athys sends it 
to francis Grey, an english diplomat, to find out more. Grey immediately 
announces his arrival but is lured into a trap by Gilson and kistna. 
elsewhere, the famous english psychiatrist dr clauzel is fascinated by 
the case of tih-Minh.
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Mercredi 13 – tih-minh 10 (33min)

Après leurs aventures nocturnes, d’Athys et ses amis font halte dans 
une auberge pour donner quelques soins à Tih-Minh. À son grand 
étonnement, Placide repère le petit chien de la cuisinière, porteur d’un 
message au contenu mystérieux : « Mercredi ». Quand arrive le fameux 
mercredi, la villa Luciola se prépare à d’étranges visites…
after the previous night’s adventures, Jacques and his friends stop at an 
inn to care for tih-Minh. to his great surprise, placide finds the cook’s 
dog bearing a mysterious message: “Wednesday!” as Wednesday rolls 
around, Villa Luciola prepares to receive some strange visitors.

le document 29 – tih-minh 11 (29min)

Après avoir reçu une lettre de Londres d’un diplomate ami de Francis 
Grey le remerciant des services rendus, d’Artys se rend chez son ami 
pour partager avec lui cette bonne nouvelle. Mais d’étranges événe-
ments s‘y déroulent. Francis Grey est profondément endormi tandis que 
les deux espions, Kistna et Gilson, fouillent son appartement, toujours 
à la recherche du fameux document 29… 
after receiving a letter from London and a diplomat friend of francis 
Grey, thanking him for his services, Jacques visits his friend to share the 
good news. But some strange events are taking place.

Justice – tih-minh 12 (30min)

Le nécessaire est fait pour que le document 29, soit désormais hors de 
portée des malfaiteurs. Armes, munitions, trésors de guerre, tout est saisi. 
Il ne reste plus qu’à arrêter Kistna et Gilson, en fuite sur les chemins 
escarpés de la montagne provençale. 
precautions have been taken to keep document 29 out of the villains’ 
reach. Weapons, ammunition and war chests have all been seized. all 
that remains is to arrest kistna and Gilson, who are on the run across 
the mountain passes.

la brancHe de salut – tih-minh 9 (27min)

Les trois complices se sont aménagé un repaire où ils se croient parfaite-
ment à l’abri. Mis au courant, d’Athys et ses amis s’apprêtent pourtant à 
s’y rendre. Afin de participer à l’expédition qui lui est refusée, Tih-Minh 
met au point un plan avec la complicité de Placide. Sans se méfier de 
la nouvelle cuisinière, Sidonie, ni de son petit chien…
the villains are lying low in a new hideout, believing themselves to be 
perfectly safe. But Jacques and his friends have discovered the location 
and get ready to pay them a visit. in order to join the expedition despite 
Jacques’ refusal, tih-Minh devises a plan with the help of placide, but she 
fails to beware of the new cook sidonie and her little dog.



vendémiaire

scénario Louis feuillade imaGe Léon clausse, Maurice champreux montaGe Maurice champreux production société des 
établissements Gaumont source Gaumont pathé archives 
interprétation rené cresté, édouard Mathé, Louis Leubas, Manuel caméré, Mary Harald, Lugane, fabiola, Mme de La croix, Gaston 
Michel, Georges Biscot

Septembre 1918. La Première Guerre mondiale touche à sa fin mais personne ne le sait encore. Parmi 
les vendangeurs qui travaillent au domaine de Castelviel, dans le sud de la France, se trouvent plusieurs 
réfugiés venus du Nord, chassés de chez eux par la guerre. Ce sont le père Larcher et ses deux filles, 
Marthe et Marie. Il y aussi Pierre Bertin, un soldat en permission de convalescence. Et deux prisonniers 
allemands évadés, Wilfried et Fritz, qui se font passer pour belges et qui menacent la tranquillité de cette 
famille déjà bien éprouvée…
Vendémiaire est un drame historique et un véritable hymne à la région de Lunel, d’où Feuillade était 
originaire, une chronique de la période des vendanges en temps de guerre.

september 1918. World War i is coming to a close, although no one knows it. among the grape-pickers at the 
castelviel vineyard in southern france are a group of refugees from the north, forced from their homes by the 
war. there are Mister Larcher and his two daughters, Marthe and Marie. there are also pierre Bertin, a soldier 
on sick leave, and Wilfried and fritz, two escaped German prisoners passing themselves off as Belgians and 
threatening the tranquillity of this already sorely tested family.
Vendémiaire is a historical drama, an ode to the Lunel region where feuillade was born and a chronical of the 
grape harvest during war. 

France • fiction • 1918 • 2h28 • noir et blanc • muet 
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pierrot-pierrette

scénario Louis feuillade, Maurice champreux imaGe Maurice champreux, Léon Morizet montaGe Maurice champreux production 
société des établissements Gaumont source Gaumont pathé archives 
interprétation rené poyen, Bouboule, amédée charpentier, Julio de romero, émile dupré, Jean-pierre stock

Pierrot et Pierrette, deux enfants orphelins, habitent dans une caravane avec leur vieux grand-père, un 
ancien directeur de cirque, et chantent dans la rue afin de subvenir à leurs besoins.  Pour autant, ils ne 
sont pas du tout malheureux. Une dame charitable se met en tête, « pour leur bien », de placer les enfants 
dans un orphelinat et le grand-père dans un asile de vieillards. Pierrot et Pierrette s’enfuient. Après avoir 
été victimes de la dure loi de la rue, ils finissent par déjouer un cambriolage qui vise une belle maison 
bourgeoise…  

two orphans, pierrot and pierrette, live in a caravan with their old grandfather and a former circus manager 
and make a living singing on the street. for all this, they are far from unhappy. Believing it to be “for their 
own good”, a charitable lady takes it into her head to place the children in an orphanage and the grandfather 
in an old people’s home. pierrot and pierrette run away. after suffering the harsh reality of life on the streets, 
they prevent a beautiful home from being burgled. 

France • fiction • 1924 • 1h06 • noir et blanc • muet 
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la léGende de la Fileuse 

France • fiction • 1908 • 7min • noir et blanc • muet 

laGourdette 
Gentleman cambrioleur

France • fiction • 1916 • 28min • n et b • muet

la bous bous mie 

France • fiction • 1909 • 7min • noir et blanc • muet 

bout de zan  
vole un élépHant

France • fiction • 1913 • 9min • n et b et teinté • muet

Une danse à la mode enflamme la gardienne d’un 
immeuble qui transmet sa bonne humeur à ses amis 
lors d’une fête improvisée dans sa loge. Et pendant ce 
temps là, des locataires passablement énervés tentent 
désespérément de faire entendre leur coup de sonnette. 
a caretaker becomes obsessed with a fashionable new 
dance and her high spirits rub off on her friends at an 
impromptu party she holds. Meanwhile, her tenants 
furiously ring the doorbell in a desperate attempt to 
get her attention.

Bout de Zan, un jeune enfant espiègle, vole un 
éléphant dans un cirque. L’animal, très facétieux, 
provoque l’hilarité du jeune garçon en se livrant à 
de multiples pitreries…
an impish young boy named Bout de Zan steals an 
elephant from a circus. But the mischievous animal’s 
antics are a source of great hilarity for the boy.   

Au royaume de Lydie, Athéna et Arachné, expertes 
dans l’art du tissage, se lancent un défi : qui de la 
déesse ou de la mortelle tissera la toile la plus fine ? 
La jalouse Athéna envoie sa concurrente au royaume 
de Poséidon, mais une muse veille sur elle... 
in the kingdom of Lydia, the goddess athena and the 
mortal arachne, a skilful weaver, compete to see who 
can weave the finest tapestry. in a fit of jealousy, athe-
na banishes her opponent to the kingdom of poseidon, 
but a muse is watching over her.

Perdue dans la lecture des « Vampires », Mlle Musi 
rêve de forfaitures et de crimes. Mais la visite qu’elle 
reçoit dans son salon est celle du triste Honoré 
Lagourdette qu’elle compte congédier rapidement… 
absorbed in reading Les Vampires, Mademoiselle Musi 
dreams of crime and treachery. But the only visit she 
receives is from the gloomy Honoré Lagourdette, who 
she intends to send away quickly…
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Un siècle ! Il aura fallu un siècle de cinéma, depuis sa première apparition, le 3 décembre 1915, dans le 
troisième épisode des Vampires de Louis Feuillade pour que Jeanne Roques – Musidora soit reconnue ici, à 
La Rochelle, comme une cinéaste à part entière, l’une des trois premières de l’Histoire du cinéma, avec Alice 
Guy et Germaine Dulac.
Il reste cependant de vrais mystères à percer pour que Musidora et ses mille talents soient évalués à une juste 
échelle. Si, par chance, en explorant les archives de La Cinémathèque française, on a pu débusquer le film 
de Raphaël Clamour Les Misères de l’aiguille (1913) dans lequel elle joue avec assurance son tout premier 
rôle, cinq de ses films en tant que réalisatrice et interprète - dont les trois derniers sous le béret d’époque de 
productrice - restent introuvables en dépit des alertes générales lancées aux cinémathèques de la planète. 
Cinq films, une bagatelle… Minne (1916), La Vagabonde (1918), La Flamme cachée (1918), Vicenta (1919), La 
Magique Image (1950)… De plus, les musiques composées par son père Jacques Roques pour ses trois films 
emblématiques : Pour Don Carlos (1920), Sol y sombra (1922), La Tierra de los toros (1924) – ont elles aussi 
disparu… Retrouver de tels trésors serait un atout capital pour mieux comprendre la passion dévorante de 
la famille Roques pour la création artistique, du somptueux paseo des années 1920 au décès de Musidora 
en décembre 1957. Actrice, certes ! Vamp, muse et mythe : les cinéphiles et historiens l’ont très vite adoubée 
et cataloguée… Mais cinéaste donc, écrivaine, poète, féministe, peintre, dramaturge, grande amoureuse et 
ambassadrice andalouse, amie intime de Colette et de Pierre Louÿs, égérie des surréalistes, marraine de guerre 
en 1914-1918 et délicate Amphitryon pour sa famille et ses amis, collaboratrice d’Henri Langlois dès les 
premières heures de La Cinémathèque française.
Une trame panoramique de ses mérites s’imposait pour ce Musidora, la dixième muse que j’ai eu à cœur 
d’écrire, jadis, et de filmer aujourd’hui car il fallait la révèler à chacun à travers les étonnants éclats de sa 
création et les sombres nuages de sa vie. Ce titre, décerné par le bouillant Aragon, lui sied toujours comme le 
gant de chevreau glacé au bras de Gilda ou le collant noir aux souris d’hôtel des ciné-romans. Qu’importe si sa 
silhouette semble aujourd’hui démodée ! Elle reste toujours fascinante et s’affiche avec force même si d’autres 
Irma Vep ont su prendre la relève et relayer le mythe. Il faut concéder à Musidora tous ses mérites, chasser 
l’oubli au galop et balayer les quolibets des prétendus faiseurs ou briseurs de modes. En surgissant à l’hiver 
1915 sur la toile blanche, la tête dissimulée sous une cagoule dessinée par Paul Poiret, Musidora échappe au 
piège du produit fabriqué et se pose en ange exterminateur venu de nulle part. À toute une jeunesse, hébétée 
par l’horreur et l’inutilité de la guerre, elle tend un miroir, incitant chacun à la rejoindre sur les chemins de 
la révolte et de la liberté, au cœur de l’imaginaire. Le 27 mars 1920, les dadaïstes la mobilisent sur la scène 
de la Maison de l’œuvre, rue de Clichy, pour interpréter les dernières créations dada aux côtés de Breton et 
Soupault. En 1928, Aragon et Breton lui écrivent une fresque délirante sur fond de tranchées et de poilus 
s’échangeant les photos de leur marraine Musidora : Le Trésor des jésuites dans laquelle tous ses personnages 
sont des anagrammes de son nom, de Mad Souri au chevalier Doramusi. Au rideau final, l’actrice lance à son 
public cette phrase sibylline : « Avenir, avenir ! Le monde devrait finir par une belle terrasse de café. »
Femme fatale insaisissable, aux yeux noirs et immenses ouverts sur l’invisible, Musidora ne cesse de nous le 
répéter : la vraie vie est ailleurs. Nouvelle Circé, elle se joue des pièges de la police, se moque des règles de la 
morale et rend ses adversaires les plus coriaces aussi pleutres que les anciens compagnons d’Ulysse transformés 
en pourceaux.
Ce qui me fascine aujourd’hui encore, c’est comment, par le seul charme sulfureux de sa Magique Image 
(titre de son dernier film en 16mm) et pour toute une génération à la recherche d’un équilibre au milieu de la 
tourmente, Musidora offrait une autre revanche, une réponse rêvée aux prétentions d’une société qui voulait 
jouer, en se servant des vies d’autrui, à Docteur Jekyll et Mister Hyde. On en frémit d’émotion et parfois de 
frayeur, dans l’attente… Musidora sait toujours se glisser au cœur de l’actualité.

musidora actrice • louis Feuillade : 1914 severo torelli • Le calvaire • tu n’épouseras jamais un avocat • L’union sacrée • Bout 
de Zan et l’espion • Les fiancées de 1914 1915 Le furoncle • celui qui reste • Le coup du fakir • deux françaises • fifi tambour • 
L’escapade de filoche • Les noces d’argent • Bouboule • Le sosie • Le fer à cheval • Le collier de perles • Bout de Zan et le poilu • 
Jeunes filles d’hier et d’aujourd’hui 1916 Les Vampires (10 épisodes) • Judex (12 épisodes) • c’est le printemps ! • Le colonel Bontemps • 
Les Mariés d’un jour • Les fourberies de pingouin • Les fiançailles d’agénor • Le poète et sa folle amante • si vous ne l’aimez pas... 
• La peine du talion • Lagourdette gentleman cambrioleur • débrouille-toi 1917 Mon oncle 
musidora réalisatrice • 1916 Minne 1918 La Vagabonde • La flamme cachée (co-réal roger Lion) 1919 Vicenta 1920 pour don 
carlos 1922 Musidora en espagne • sol y sombra 1924 La tierra de los toros (doc) 1950 La Magique image 

musidora, soleil et ombres 
Patrick Cazals
auteur-réalisateur, producteur
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sol y sombra 
Musidora, Jacques Lasseyne

espagne/France • fiction • 1922 • 42min   
noir et blanc • muet

la tierra de los toros
Musidora

espagne/France • documentaire • 1924 • 44min  
noir et blanc • muet

scénario Musidora production Musidora source Les amis de 
Musidora, La cinémathèque française
interprétation Musidora, antonio cañero

Alors amoureuse d’Antonio Cañero, torero espagnol 
adulé, Musidora recourt à ses services en qualité de 
conseiller artistique et d’acteur lors du tournage de 
son film. Dans cette tragédie mise en scène en 1922 
à Tolède et en Andalousie, une servante d’auberge, 
Juana, est fiancée à Antonio, un torero qui se laisse 
séduire par une blonde étrangère. Antonio est tué 
lors d’une corrida. Juana, désespérée, poignarde alors 
sa rivale. 
Le roi Alphonse XIII a déclaré : « Une Française a 
fait là un film absolument espagnol et dans l’esprit 
espagnol. »

in love at the time with antonio cañero, an adored 
spanish bullfighter, Musidora employed him as 
artistic adviser and actor to make her film. in this 
tragedy filmed in 1922, in toledo and andalusia, a 
servant girl named Juana is engaged to antonio, a 
torero who is seduced by a blonde stranger. antonio 
is killed during a bullfight and Juana stabs her rival 
in desperation. 
king alfonso Xiii declared that “a french woman has 
made a film that is absolutely spanish and reflects 
the spanish spirit”.

scénario Musidora production Musidora source Yvon dupart / 
restauration cnc - archives françaises du film

Avec La Tierra de los toros, Musidora invente un 
nouveau genre cinématographique alors inédit : le 
documentaire-fiction. Décrivant en images la vie 
des élevages de taureaux de corrida en Andalousie, 
sur le domaine même du torero-rejoneador Antonio 
Cañero, son compagnon de l’époque (1922), 
Musidora tient le rôle d’une journaliste-enquêteuse. 
Elle s’implique dans la vie locale avec humour et 
dérision, se déguise, tient plusieurs rôles, n’hésite 
pas à entrer dans l’arène… « Je suis d’une fierté 
indescritptible car on ne pourra pas me dire que je 
me suis fait remplacer dans les scènes où notre sexe 
peut commencer à dire : non ! Ce qui pourra, dans 
l’avenir, nous assurer peut-être un droit de vote. 
Sait-on jamais ? » (Cinémagazine 11 avril 1924).
Ce film était conçu pour faire partie d’un spectacle 
présenté en tournée, en Espagne comme en France. 
À l’issue de la projection, Musidora intervenait alors 
comme chanteuse et danseuse. Ce documentaire-
fiction est composé de cinq tableaux : La Vie d’un 
ganadero, la veille d’une corrida ; La Corrida, le 
rejoneador ; La Laide ; Métamorphose ; épilogue.

“i am indescribably proud, for no one can say that 
i asked to be replaced in the scenes where our sex 
might begin to say ‘no!’ Who knows, perhaps in the 
future this might secure us the right to vote?”
a documentary on spanish bull-rearing farms, the film 
was conceived as part of a show in which Musidora 
personally starred as both singer and dancer. the 
documentary consists of five scenes: the Life of a 
Ganadero, the day before a corrida; the corrida, the 
rejoneador; the ugly one; Metamorphosis; epilogue.
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musidora, la dixième muse 
Patrick Cazals

imaGe Jacques Malnou, frank Gautier montaGe éric Beaufils production Les films du Horla, cinécinéma classic, la région 
Midi-pyrénées source Les films du Horla
avec le concours de Jacques champreux, Marie-claude cherqui, Meyriem Balensi, Léa Vicens, étienne-andré Hubert, Jean-paul 
Goujon, aurora cañero, Monique Vuong, françoise flamant, françoise oukrate, Hélène fleckinger, Laurent Mannoni

Actrice révélée par les films de Feuillade, Les Vampires et Judex, Musidora fut d’abord une femme libre, 
aux talents exceptionnels, l’une des pionnières du cinéma, notamment grâce aux tournages de plusieurs 
de ses films en Espagne. Amie intime de Colette comme de Pierre Louÿs, égérie des surréalistes puis des 
militantes féministes des années 1970, chanteuse et danseuse de revues, peintre, écrivaine, Musidora a été 
l’une des collaboratrices de la première heure de Henri Langlois lors de la création de La Cinémathèque 
française. Le film permet de redécouvrir cette créatrice devenue l’un des grands mythes du cinéma français. 
De nombreux documents rares et inédits (extraits de films, photos, manuscrits) y figurent. 

first discovered in the Louis feuillade films Les Vampires and Judex, Musidora was first and foremost a free-
spirited woman of rare talent, a cinematic pioneer who directed many of her films in spain. a close friend to 
both colette and pierre Louÿs, she was a muse to the surrealists and to feminist activists in the 1970s. a singer 
and dancer, painter and writer, Musidora was one of the first to help Henri Langlois create the cinémathèque 
française. using many previously unseen documents (film clips, photos and manuscripts), the film allows us 
to rediscover one of the great myths of french cinema.

France • documentaire • 2013 • 1h05 • couleur et noir et blanc 



Alexander MACKENDRICK 





« À l’Ouest il n’y a rien, sauf l’Amérique » : à la fois géographiquement exact et absurde, le carton de Whisky 
à gogo ! situe le décor insulaire de ce film, mais elle peut aussi définir la trajectoire d’Alexander Mackendrick, 
entre deux eaux : né à Boston en 1912 donc citoyen américain, il part dès l’âge de six ans dans l’Écosse 
natale de ses parents tôt disparus, étudie à la Glasgow School of Art et entame une carrière dans la publicité 
comme directeur artistique. Scénariste puis réalisateur aux studios Ealing au début des années 1950, il quitte 
l’Angleterre pour Hollywood après Tueurs de dames. Mais que ce soit dans l’Angleterre soucieuse de retrouver 
une unité après-guerre ou dans un Hollywood obnubilé par la rentabilité et la chasse aux sorcières, « Sandy » 
a conservé un quant-à-soi qui l’a rendu suspect d’inconséquence. Les neuf films qu’il a réalisés entre 1948 
et 1967 font-ils de lui un auteur ? Quelle cohérence, par-delà l’aléatoire des propositions et des deals, entre 
l’histoire d’un vieux loup de mer attaché à son rafiot (The Maggie, 1954) et les déambulations nocturnes d’un 
attaché de presse new-yorkais (Le Grand Chantage, 1957) ? Parcourir l’œuvre d’une traite fait apparaître un 
brouillage persistant de l’opposition entre bien et mal, innocence et expérience. Transformateur de comédies 
douces en critiques sociales amères, Mackendrick dérange notre besoin d’identification et met à mal le cliché 
de l’enfance comme refuge contre la corruption du monde.
Épopée du regard écorché, sa vie de cinéma commence comme par hasard à la « Division de la guerre psycho-
logique » des forces anglo-américaines. Superviseur du cinéma dans l’Italie libérée par les Alliés, il donne le 
feu vert au tournage de Rome, ville ouverte de Rossellini – geste circonstanciel, peut-être, mais qui inaugure 
le réalisme des décors de son œuvre à venir. Cette perspective coïncide dans un premier temps avec celle 
de Michael Balcon, chef de la Ealing (« Le studio qui a l’esprit d’équipe ») qui veille à ce que ses productions 
rendent à la Grande-Bretagne de l’après-guerre son unité sociale à travers des histoires de doux hurluberlus 
joignant leurs forces pour résister aux oppresseurs de tout poil. Whisky à gogo !, la première des réalisations 
que Balcon offre à « l’Écossais » Mackendrick, suit a priori ce schéma : assoiffés par une pénurie de whisky, 
les habitants de l’île écossaise affrontent le représentant de l’État britannique qui les empêche d’accéder au 
navire échoué rempli de milliers de bouteilles. Mais Mackendrick donne un tour d’écrou au scénario de la 
résistance des outsiders : c’est le bureaucrate qui est seul contre tous, et le bon peuple (principalement de 
vrais habitants de l’île de Barra) n’a rien d’angélique. Quand le whisky de contrebande coule et fait retentir les 
chants a capella de la fête gaélique (le reitag), le programme consensuel de la Ealing est rempli, mais le seul 
personnage non corrompu est l’Anglais borné, légaliste et perdant. La fable perd sa morale en route, et c’est 
tant mieux : on en retient surtout l’apparente aisance du débutant à tourner en décors naturels, et sa consigne 
de ne jamais « jouer l’ivresse », ou encore son choix de conférer à Basil Radford (le militaire britannique) des 
expressions d’une surprenante candeur.
Candeur ? Dans L’Homme au complet blanc, elle prend un sens littéral puisque Sidney Stratton (Alec Guinness) 
invente un textile blanc inusable et impossible à tacher. Syndicats et patrons s’unissent pour étouffer l’invention 
qui tuerait la concurrence et réduirait la consommation. Dans un finale qui rappelle M le maudit et Furie, le 
génie devenu paria finit littéralement à poil, mais comme le suggère la petite musique électronique qui se 
fait à nouveau entendre, son inventivité reste imperméable aux intérêts antagonistes. Frappe surtout le travail 
du noir et blanc effectué par Douglas Slocombe, le directeur de la photographie formé au photojournalisme 
avant-guerre : le complet blanc brille tellement dans les extérieurs-nuit que les poursuivants prennent leur 
victime pour « une lumière ». La netteté visuelle rend limpide l’équivalence entre une pureté messianique et 
son potentiel de chaos.
Cette innocence qui s’obstine au-delà de toute raison et de toute morale est également au centre des deux 
films mineurs mais attachants. Mandy (1952) se détourne avec bonheur d’un sujet a priori édifiant, l’appren-
tissage de la communication par une fillette sourde-muette. L’âpreté de l’image fait jouer au décor un rôle de 
premier plan : les intérieurs étouffants se trouent peu à peu de fenêtres et de portes, jusqu’au terrain vague 
final où Mandy décide enfin de rejoindre les autres enfants. Le son aussi rend compte de son emprisonnement 
dans le silence. Au récit attendu d’une famille se tenant les coudes dans l’adversité, Mackendrick substitue 
une fillette revêche qui sème le trouble au sein du couple. Dans The Maggie, le vieux capitaine qui tient tête 
au businessman américain mécontent de lui avoir confié une précieuse cargaison, a un successeur, the wee 
boy, qui assomme sans hésitation l’Américain avec lequel il a pourtant sympathisé.
Dernier grand film de la Ealing avant son rachat par la BBC, Tueurs de dames (1955) porte à son intensité 
maximale l’ambivalence entre candeur et destruction. Sous son chapeau fleuri, la délicieuse Mrs Wilberforce 
y démantèle à elle seule le gang mené par un Alec Guinness aux faux airs de Béla Lugosi. Le film est un 

AUX INNOCENTS lES MAINS SAlES : lES DOUX 
JEUX DE MASSACRE D’AlEXANDER MACKENDRICK
Charlotte Garson
critique de cinéma

AlEXANDER MACKENDRICK RétRospECtIvE 140



AlEXANDER MACKENDRICK RétRospECtIvE 141

alliage détonant entre le réalisme des extérieurs (le quartier londonien de King’s Cross) et la stylisation des 
intérieurs (la maison de la vieille logeuse au sol penché depuis les bombardements fait penser à un décor 
de films de la Hammer, tout comme le traitement que fait subir Otto Heller au Technicolor tri-bande). 
Jubilatoire et suprêmement grinçant, Tueurs de dames offre à Peter Sellers son premier rôle consistant (en 
plus de la voix du perroquet !), mais la vraie héroïne en est la septuagénaire ingénue : The Ladykillers, le s 
en moins, c’est la « femme-tueuse », avec pour armes un parapluie et des cups of tea à gogo. Les historiens 
du cinéma ont vu dans ce triomphe d’une mamie-gâteau l’étouffement de la jeunesse par l’inerte Angleterre 
des fifties. Certains ont même avancé que le gang de tueurs n’était autre que le gouvernement Labour de 
Clement Attlee qui, investissant la maison (le Parlement), s’apprête à redistribuer le butin mais se heurte à 
la vieille dame (les Tories). Qu’il raille ici l’immobilisme social ou le point de vue consensuel du chef de la 
Ealing, Mackendrick liquide tout le monde dans une fumée ferroviaire expressionniste, avant d’embarquer 
pour l’Amérique.
Atmosphère, atmosphères : c’est une moiteur différente mais tout aussi oppressante qui baigne Le Grand 
Chantage, incursion dans le Manhattan interlope des journaux, des théâtres et des clubs. Le titre original, The 
Sweet Smell of Success, fait entendre dans son allitération serpentine le cheminement nocturne de Sidney 
Falco, attaché de presse à la manque et larbin d’un chroniqueur à succès de Broadway. Impossible de s’iden-
tifier à cet agité qui sue et se ronge les ongles, animal urbain traqué et esclavagisé. La partition jazz d’Elmer 
Bernstein accompagne à merveille ses basses œuvres au service de J.J. Hunsecker, jaloux de l’amant de sa sœur. 
Tony Curtis (Falco) lâche son ethos de séducteur pour un duo contrasté avec Burt Lancaster (Hunsecker), éga-
lement coproducteur. Massif et musclé, les cheveux en brosse, la monture noire élitiste, l’ancien acrobate fait 
peur. Sous la caméra du grand James Wong Howe (le chef-opérateur de Lang et de Sternberg, entre autres), 
la jungle médiatique new-yorkaise carbure à l’énergie malsaine (Falco est littéralement toxique : Hunsecker le 
traite de « cookie à l’arsenic ») et aux phrases assassines signées par le dramaturge et scénariste Clifford Odets, 
qui conseilla à Mackendrick : « Joue les situations, pas les mots. Et joue-les vite. » La réussite est totale ; ce 
demi-succès d’alors est aujourd’hui un classique qui comme La Soif du mal (tourné l’année de sa sortie) pousse 
l’exploration de la corruption psychique, sociale et esthétique jusqu’à sa limite grotesque.
Des différends avec les producteurs font cependant écarter Mackendrick de plusieurs projets, dont Les Canons de 
Navarone et le premier des James Bond, Dr No. Après une période de dépression, c’est le vieux Michael Balcon, 
désormais indépendant, qui lui fait reprendre du service. Sammy Going South (1963), l’odyssée transafricaine 
d’un enfant de colons anglais que la crise de Suez laisse brutalement orphelin en Égypte, tient autant des 
Contrebandiers de Moonfleet de Lang (un adulte enfantin, joué par Edward G. Robinson, tente d’y apprivoiser 
le garçon) que d’Allemagne année zéro de Rossellini : comme Edmund qui déambule dans les ruines, Sammy 
porte en lui l’horreur d’avoir vu ses parents morts. L’endurcissement est aussi au cœur de l’un des meilleurs 
films de Mackendrick, Cyclone à la Jamaïque (1965). Contre toute attente, il parvient à convaincre la Fox de 
porter à l’écran un roman qu’il chérit depuis sa parution en 1929. Une fois de plus, les gamins de l’histoire 
sont des Britanniques des colonies, élevés sous les tropiques et témoins des rites vaudous de leurs domes-
tiques noirs. Leur mère s’inquiète qu’ils grandissent en « sauvages » ; ironiquement, c’est sur le bateau qui les 
mène sans leurs parents vers la « civilisation » qu’ils rencontrent diverses formes de violence. Les grivoiseries 
des marins qui les kidnappent et des catins du port d’escale ne sont pourtant que des échos amoindris de la 
sauvagerie intrinsèque à l’enfance. Quand la Fox s’aperçoit du tour que prend le film, elle tente de rectifier 
le tir en ôtant à Mackendrick le final cut. Mais même si Cyclone est tronqué, aucun spectateur n’oublie le 
coup de foudre en champ-contrechamp du capitaine pirate Chavez (Anthony Quinn) et de la petite Emily dès 
l’assaut du bateau, ni le regard candide que lui adresse la fillette à la fin du film. Son silence final au procès 
des flibustiers les condamne en toute ingénuité à la potence. Déjà les enfants, en mer, retournaient la tête de 
la figure de proue du bateau, au grand dam des pirates superstitieux à qui les gamins ont mis littéralement 
la tête à l’envers. D’ailleurs, à bord, la tradition veut que « les enfants portent malheur » – beau résumé de 
toute l’œuvre de Mackendrick.
Après avoir bazardé les valeurs de la Ealing par-dessus le parapet de King’s Cross Station et fait souffler un 
vent mauvais sur la maison coloniale de la Jamaïque, Mackendrick fait long feu dans les studios, agacés par 
son perfectionnisme excessif. Rétrospectivement, il n’y a pas à le regretter car l’enseignement du cinéma lui a 
donné une deuxième jeunesse : en 1969 (soit 24 ans avant sa mort), il accepte le poste de directeur du dépar-
tement cinéma à la prestigieuse faculté de CalArts. Mentor de toute une génération, il a réuni ses principes 
en une sorte de manuel, La Fabrique du cinéma. On y lit notamment : « Le cinéma n’est pas tant verbal que 
pré-verbal. » La gestuelle angoissée de Sidney Falco, le regard silencieux d’Emily avaient depuis longtemps 
vérifié cet axiome.

FIlMOgRAphIE • 1948 Whisky à gogo ! Whisky Galore! 1951 L’Homme au complet blanc The Man in the White Suit 1952 Mandy 1954 
Maggie The Maggie 1955 tueurs de dames The Ladykillers 1957 Le Grand Chantage The Sweet Smell of Success 1963 sammy Going 
south 1965 Cyclone à la Jamaïque A High Wind in Jamaica 1967 Comment réussir en amour sans se fatiguer Don’t Make Waves 
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WhISKy à gOgO !
Whisky Galore!

  

SCéNARIO Compton Mackenzie, d’après son roman éponyme IMAgE Gerald Gibbs MUSIqUE Ernest Irving MONTAgE Joseph sterling 
pRODUCTION Ealing studios SOURCE tamasa Distribution
INTERpRéTATION Basil Radford, Joan Greenwood, Catherine Lacey, James Robertson Justice, Gordon Jackson, Bruce seton, Wylie 
Watson, Gabrielle Blunt, Jean Cadell
 
En 1943, Todday, petite île écossaise, vit un drame unique dans son histoire : plus une goutte de whisky à 
siroter ! Les esprits commencent à s’échauffer, voire à déprimer. Mais le miracle a lieu : un bateau, chargé 
de caisses de whisky, s’échoue sur les récifs…
« Il est parfaitement saisissant, en regardant Whisky à gogo !, de constater à quel point, si l’on oublie 
un instant la cocasserie de l’intrigue alcoolisée, Alexander Mackendrick a tourné, avec une gravité 
certaine, un véritable film de guerre : l’action se situe en 1943, et l’île de Todday a quelque chose de la 
terre occupée. Les habitants sont rationnés, et doivent rivaliser d’astuce pour pouvoir se ravitailler. Des 
barrages routiers sont installés. Les “résistants” sont poursuivis, la nuit, sur de petites routes étroites. 
Tant de figures classiques des films d’occupation et qu’Alexander Mackendrick traite quasi-littéralement, 
dans des ambiances nocturnes sombres, où des ombres discrètes se faufilent furtivement dans la nuit. »

Antoine Royer, dvdclassik.com

In 1943, disaster strikes the tiny scottish island of todday when it runs dry of whisky. tempers begin to flare as 
gloom descends on the inhabitants. But then a miracle occurs: a ship full of whisky runs aground on the reef.
“What is striking in Whisky Galore! is that, if we leave aside the comical nature of the film’s alcohol-fuelled 
storyline, Alexander Mackendrick has created a veritable war film with an undeniable gravity: the events take 
place in 1943 and Todday resembles an occupied land. Rationing is in force and the inhabitants must use 
all their cunning to secure new supplies. Roadblocks are set up and members of the ‘resistance’ are chased 
along the island’s winding roads at night. All of these classic figures from the occupation film are given an 
almost literal treatment by Mackendrick in gloomy nocturnal scenes in which discreet shadows slip furtively 
into the night.”
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l’hOMME AU COMplET BlANC
the Man in the White suit

SCéNARIO John Dighton, Roger MacDougall IMAgE Douglas slocombe MUSIqUE Benjamin Frankel MONTAgE Bernard Gribble 
pRODUCTION Ealing studios SOURCE tamasa Distribution
INTERpRéTATION Alec Guinness, Joan Greenwood, Cecil parker, Michael Gough, Ernest thesiger, Howard Marion-Crawford, Duncan 
Lamont, vida Hope

Sidney Stratton, ingénieur chimiste, met au point un textile révolutionnaire : insalissable et inusable. Les 
patrons de la filière textile, qui craignent d’y laisser des plumes, s’opposent farouchement à la réussite de 
ce projet. Et de leur côté, les syndicats, qui redoutent des licenciements massifs, se liguent contre lui. La 
belle invention de Stratton déchaîne les passions…
« L’Homme au complet blanc est un film à thèse à la mode anglaise où l’humour occupe une place 
prépondérante. Le film est alors une satire amère des “beaux sentiments” sociaux. La vertu explosive 
de l’humour trouve ici un terrain de prédilection pour s’exercer : toutes les valeurs sociales se trouvent 
balayées par l’apparition de Sidney Stratton, l’inventeur de la machine à ruiner l’industrie. L’absurdité 
des théories sociales modernes, et en particulier du capitalisme, éclate aux yeux de tous. »

Radio Curé, 6 mai 1956

Chemical engineer sidney stratton invents a revolutionary material that repels dirt and resists wear. terrified 
of its repercussions, textile industry moguls are determined to thwart stratton’s plans, while the trade unions, 
fearing mass redundancies, unite against him. stratton’s brilliant invention stirs up a hornets’ nest…
“the Man in the White suit is a typically British social commentary in which humour takes centre stage, with 
the film delivering a bitter satire on social ‘grand sentiments’. The explosive power of humour finds fertile 
ground here: every social principle is swept away by the appearance of Sidney Stratton, the inventor of a 
machine to ruin the industry. The absurdity of modern social theories, and capitalism in particular, are plain 
for all to see.”
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MANDy

SCéNARIO Nigel Balchin, Jack Whittingham IMAgE Douglas slocombe MUSIqUE William Alwyn MONTAgE seth Holt pRODUCTION 
Ealing studios SOURCE tamasa Distribution
INTERpRéTATION phyllis Calvert, Jack Hawkins, terence Morgan, Jane Asher, Godfrey tearle, Mandy Miller, Marjorie Fielding, Nancy 
price, Edward Chapman, patricia plunkett

Mandy, sourde à sa naissance, est tiraillée entre ses parents qui ne sont pas d’accord sur l’éducation à lui 
donner. Sa mère l’inscrit dans une institution spécialisée où un professeur la convainc que, grâce à ses 
méthodes, Mandy pourra peu à peu apprendre à parler. Jaloux du professeur, le père retire l’enfant de 
l’institution…
« Il y a dans le film une dizaine de minutes qui touchent au sublime. En particulier la scène où la fillette 
prend pour la première fois conscience de l’existence des sons et de leurs rapports avec sa gorge et ses 
lèvres, par le truchement des vibrations d’un ballon de baudruche. Mackendrick y rend en quelque sorte 
physiquement sensible un évènement spirituel, il nous le fait toucher du doigt comme Mandy elle-même 
touche le son qui fait battre la fine membrane de caoutchouc. »

André Bazin, Radio Cinéma Télévision, 1er mars 1953

Mandy, a little girl deaf since birth, is torn between her parents who disagree about her education. Her mother 
enrols her in a special school where a teacher convinces her that he can help Mandy learn to speak. Jealous 
of the teacher, Mandy’s father removes her from the school. 
“There is a ten-minute sequence in this film that verges on the sublime. In particular the scene where the little 
girl first realises that sound exists and how it is connected to her throat and lips, thanks to the vibrations of 
a balloon. In some ways, Mackendrick renders a mental event physically tangible, as palpable to us as sound 
is to Mandy through the vibrations of a thin rubber membrane.” 
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MAggIE
the Maggie

SCéNARIO Alexander Mackendrick, William Rose IMAgE Gordon Dines MUSIqUE John Addison MONTAgE peter tanner pRODUCTION 
Ealing studios SOURCE tamasa Distribution
INTERpRéTATION paul Douglas, Alex Mackenzie, James Copeland, Abe Barker, tommy Kearins, Hubert Gregg, Geoffrey Keen, Dorothy 
Alison

Mac Taggart, capitaine du vieux rafiot Maggie, n’a pas les moyens de faire réparer son bateau qui tient 
la mer par miracle. à la suite d’un malentendu, Pusey, le bras droit d’un riche Américain, lui confie le 
transport d’un précieux chargement à livrer en Écosse…
« Il n’est pas nécessaire de dépenser 360 millions pour un film, de mobiliser Victor Hugo, Alexandre Dumas, 
Stendhal and Co, ou de se rabattre sur Lemmy Caution. Une simple petite, toute petite, mais charmante 
histoire suffit. Les Anglais, et surtout Alexander Mackendrick, l’ont très bien compris et admirablement 
prouvé. Un humour subtil et malicieux envahit tout le film. Pendant la projection de Maggie, on n’entend 
que de rares éclats de rire mais on devine un sourire permanent sur les visages des spectateurs ravis. 
Merci monsieur Mackendrick. »

Jean-Paul Faure, Paris Presse, 9 janvier 1955

Mac taggart, skipper of the decrepit Maggie, lacks the funds he needs to repair his ailing ship. After a 
misunderstanding, pusey, the right-hand man of a rich American, entrusts him with a precious cargo bound 
for scotland.
“Why spend 360 million on a film and mobilise Victor Hugo, Alexandre Dumas, Stendhal and co. or even Lemmy 
Caution? All that is needed is an exceedingly simple yet charming story, something the British, and Alexander 
Mackendrick in particular, have clearly understood and admirably demonstrated. A subtle and mischievous 
humour pervades the film. Just a few peals of laughter punctuated the screening of the Maggie but we could 
well imagine the permanent smiles on delighted audience members’ faces. Thank you Mr Mackendrick.” 
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TUEURS DE DAMES
the Ladykillers

SCéNARIO William Rose IMAgE otto Heller MUSIqUE tristram Cary MONTAgE Jack Harris pRODUCTION Ealing studios, the Rank 
organisation SOURCE tamasa Distribution
INTERpRéTATION Alec Guinness, peter sellers, Cecil parker, Herbert Lom, Jack Warner, Danny Green, Katie Johnson, philip stainton

Un petit commissariat londonien est coutumier des visites de Margaret Wilberforce, veuve d’un officier 
de marine, complètement mythomane. Un jour, le digne professeur Marcus loue une chambre à la vieille 
dame où, tous les soirs, il répète avec ses amis musiciens un menuet de Boccherini. Mais la musique sort 
d’un gramophone et les « musiciens » ont de drôles de projets…
« Tueurs de dames appartient au meilleur d’une vague comique, ou plutôt humoristique, anglaise, qui connut 
de bien beaux fleurons à cette époque, comme Noblesse oblige ou Whisky à gogo ! Le scénario est en béton, 
qui arrive à enchaîner les évènements dans une implacable logique tout en relançant le rire à chaque scène. 
La mise en scène, quand elle ne fait pas des clins d’œil à Hitchcock, sait être discrète pour mieux mettre 
en valeur l’intrigue et le jeu d’un fameux groupe de comédiens menés par Alec Guinness et Peter Sellers. »

Jean Roy, Révolution, 13 janvier 1984

A small London’s police is well accustomed to Margaret Wilberforce, a navy widow with many a fanciful tale 
to tell. one day, the respectable professor Marcus rents a room in the old lady’s house and holds a nightly 
rehearsal of Boccherini with his musician friends. But the music comes straight from a gramophone and these 
“musicians” have some unusual plans…
“the Ladykillers represents the crest of a wave in comic, or rather humoristic, British films which included 
gems like Kind Hearts and Coronets and Whisky Galore!. The ironclad screenplay manages to convincingly 
link together an implausible chain of events while keeping the laughs coming scene after scene. The mise-
en-scène, when not making veiled references to Hitchcock, discreetly gives centre stage to the plot and 
performances by a group of first-rate actors led by Alec Guinness and Peter Sellers.” 
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lE gRAND ChANTAgE
the sweet smell of success

SCéNARIO Clifford odets, Ernest Lehman IMAgE James Wong Howe MUSIqUE Elmer Bernstein MONTAgE Alan Crosland Jr pRODUCTION 
Curtleigh productions, Hill-Hecht-Lancaster productions, Norma productions SOURCE Flash pictures
INTERpRéTATION Burt Lancaster, tony Curtis, Martin Milner, susan Harrison, sam Levene, Barbara Nichols, Jeff Donnell, Joe Frisco, 
Emile Meyer, Edith Atwater

à New York, un agent de presse sans scrupules, Sidney Falco, sert d’informateur au tout-puissant 
éditorialiste d’un journal à sensations, Hunsecker, qu’il hait et jalouse à la fois. Celui-ci le charge d’une 
basse besogne : briser l’idylle nouée entre sa propre sœur, Susan, et un jeune musicien de jazz, Steve Dallas...
« C’est Racine au pays des gratte-ciel. La tragédie en complet veston sur fond de boîtes de nuit. Néron est 
journaliste, Narcisse, chargé de presse, Junie porte un vison et Britannicus est journaliste. Mackendrick a 
observé ses monstres avec sa caméra comme un entomologiste avec une loupe. Il se penche sur les visages 
et en dérobe les secrets. Et grâce à un des meilleurs chefs-opérateurs du monde, James Wong Howe, il a 
donné de Broadway l’image d’un enfer de cauchemar où démons et damnés grillent au feu froid du néon. »

France Roche, France Soir, 4 janvier 1957

sidney Falco, an unscrupulous New York press agent, feeds stories to the all-powerful gossip columnist 
Hunsecker, who he despises and envies at the same time. Hunsecker gives him the dirty job of ruining his own 
sister’s relationship with a young jazz musician, steve Dallas.
“This is Racine in the land of skyscrapers; a suited-up tragedy with nightclubs as its backdrop. Nero is a 
journalist, Narcissus, a press agent, Junie wears a mink coat and Britannicus is a journalist. Mackendrick 
trains his camera on these monsters like an entomologist with a magnifying glass, zooming in on their faces 
and stealing their secrets. And thanks to one of the world’s greatest cinematographers, James Wong Howe, 
he paints Broadway as a nightmarish hell in which demons and the damned burn under the cold neon lights.”
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CyClONE à lA JAMAïqUE
A High Wind in Jamaica

SCéNARIO stanley Mann, Ronald Harwood, Dennis Cannan, d’après le roman éponyme de Richard Hughes IMAgE Douglas slocombe 
MUSIqUE Larry Adler MONTAgE Derek York pRODUCTION twentieth Century Fox SOURCE swashbuckler Films
INTERpRéTATION Anthony Quinn, James Coburn, Deborah Baxter, Dennis price, Lila Kedrova, Gert Fröbe, Nigel Davenport, Isabel 
Dean, Kenneth J. Warren, Ben Carruthers, Brian phelan

Au xixe siècle, suite à un cyclone qui a dévasté leur propriété, les Thornton décident de renvoyer par bateau 
leurs six enfants en Angleterre afin qu’ils y reçoivent une bonne éducation. Mais le navire est attaqué par 
des pirates qui, sans le savoir, embarquent les enfants avec le butin…
« Cyclone à la Jamaïque, c’est l’hommage du cinéma à Stevenson et à Daniel Defoe, la concrétisation 
de nos rêves hantés par les cocotiers et les brigands à la jambe de bois, l’éblouissante illustration du 
cimetière marin, l’irrésistible envie de s’endormir au creux de la vague, de s’y laisser voguer à travers 
vent et marée. Et les couleurs qui évoquent la chaude palette du Moonfleet de Fritz Lang, la figure de 
proue retournée qui ressemble à une tête de mort, la terreur d’un cuisinier chinois superstitieux… toute 
la grande symphonie de l’aventure, lyrique, romantique, éperdue, beuglée à pleine poitrine avec, pour 
refrain, le bruit du ressac et le cri du guetteur. »            Nouvelles littéraires, 29 juillet 1965

It is the nineteenth century and when a hurricane destroys their home, the thorntons decide to send their six 
children back to England to receive a proper education. But their ship is attacked by pirates, who unwittingly 
sail away with the children as well as the treasure…
“A High Wind in Jamaica is a cinematic tribute to the likes of Stevenson and Daniel Defoe, the concrete 
expression of our dreams haunted by coconut palms and peg-legged pirates, a dazzling illustration of the 
marine graveyard, an irresistible urge to slumber in the trough of a wave and be carried along by wind and 
tide. Not to mention the colours that evoke the warm palette of Fritz Lang’s Moonfleet, the backward-facing 
figurehead that resembles a skull, the terror of a superstitious Chinese cook, all of it creating the great 
symphony of the adventure film.”

Soirée exceptionnelle avec la Région Poitou-Charentes
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Luchino Visconti





Des tragédies familiales, de l’Histoire, des passions, du romanesque, de la beauté : Visconti a toujours plu 
au grand public, loin des étiquetages critiques concernant son esthétisme, sa vision décadente, l’acadé-
misme de ses fresques… Difficile pourtant de faire le tour d’un tel monument, et même de dire quelle 
place il peut prendre dans l’histoire du cinéma. Plus que cinéaste, n’est-il pas d’ailleurs homme de spec-
tacle, incontournable figure patrimoniale européenne ?

Au cinéma, il ne s’est reconnu qu’un seul maître : Jean Renoir qui, en 1936, lui confie d’imprécises fonc-
tions d’« assistant » sur Une partie de campagne. Il a 30 ans. À partir de cette rencontre décisive, au 
milieu de centaines de projets pour le théâtre, l’opéra et le cinéma, il mène ses propres batailles, du réa-
lisme d’Ossessione, qui adapte le sulfureux Facteur sonne toujours deux fois de James Cain, à L’Innocent 
adapté de d’Annunzio en passant par trois films réalisés à partir de sujets originaux mais toujours sous la 
triple influence de Proust, Dostoïevski et Thomas Mann, Rocco et ses frères, Ludwig, Violence et passion. 
Ses prédilections littéraires, sa recherche de vérité, l’intransigeance et l’énergie qu’il déploie à toutes 
les phases de la réalisation, le professionnalisme qu’il exige de chacun traduisent la conception quasi 
sacerdotale qu’il se fait de sa mission culturelle. La dureté des conditions de travail qu’il impose est res-
tée légendaire, qu’elle ait porté sur des films entiers comme Ossessione (1943), La terre tremble (1948), 
Senso (1953), ou sur des séquences comme celle du bal du Guépard en 1962 (48 jours de tournage dans 
les salons du palais Gangi de Palerme, par des chaleurs caniculaires). Les températures glaciales affron-
tées au cœur de l’hiver 1972 entre Bad Ischl et Neuschwanstein feront de Ludwig un film « assassin » 
selon la formule du scénariste Enrico Medioli : une thrombose terrasse Visconti, qui sera contraint de 
diriger pour l’essentiel ses deux derniers films dans un fauteuil roulant.

Profitant de sa maladie, puis de sa mort en mars 1976, les producteurs s’empresseront de dépecer Ludwig et 
de mettre ce film hors normes de plus de quatre heures aux normes des standards de diffusion ; jamais, mal-
gré les restaurations successives, le film ne retrouvera son intégrité. Œuvre moins « kitsch » que d’un dérou-
tant anachronisme, le portrait du Roi-lune, Louis II Bavière, sur fond de démembrement de l’Europe, rejoint 
les autres films consacrés par Visconti aux destinées brisées, vues à travers le prisme d’histoires familiales 
et racontées avec ce lyrisme particulier où se mêlent compassion et révolte. Pas un de ces films – et même 
Le Guépard, malgré la Palme d’or – qui n’ait été accompagné de polémiques, de censures, de saisies, voire 
d’exorcismes. Tourné dans l’atmosphère marécageuse du fascisme déliquescent, Ossessione a fait scandale 
par l’âpreté de ses motifs sexuels. Réalisé durant l’hiver 1947-1948 dans le village de pêcheurs (et le dia-
lecte) d’Aci Trezza, La terre tremble est le premier – et unique - volet d’un triptyque initialement consacré 
aux luttes ouvrières et paysannes dans la Sicile de l’immédiat après-guerre. Le film est sifflé à Venise, sans 
que Visconti, homme du Nord, renonce à réaliser par étapes, sur plus de quinze ans, ce qui prendra la forme 
d’une ample trilogie méridionale où il dénonce le drame de l’émigration (Rocco et ses frères, 1960) avant 
de remonter aux racines historiques de l’écrasement tragique du Sud (Le Guépard).

Chez Visconti, l’Histoire parle du et au présent. Fasciné par les grands modèles romanesques, et en 
particulier par l’« immense toile d’araignée » de La Recherche du temps perdu, il étend progressive-
ment sa propre toile, tirant d’une modeste chronique écrite à la fin du xixe siècle, le film Senso, œuvre 
qui, malgré les restrictions budgétaires qui lui sont imposées, tient de l’opéra et du roman historique. 
Présenté au Festival de Venise en 1954, le film est accusé de salir le Risorgimento, grand mythe natio-
nal dont il poursuivra la démythification dans Le Guépard en adaptant le roman posthume du prince 
Tomasi de Lampedusa rejeté comme réactionnaire par l’ensemble de l’intelligentsia italienne de gauche. 
Pressentant la renaissance du fascisme en Italie, il élargit encore son champ historique. Le fascisme ita-
lien, affirme-t-il, a surtout produit des farces tragiques. C’est le nazisme qui permet d’aller jusqu’au fond 
de l’horreur. Après Sandra (1965), règlement de comptes familial et enquête sur la mort d’un père juif 
déporté à Auschwitz, Les Damnés (1969) s’inspire de la collusion de la famille Krupp avec le IIIe Reich et 
ouvre cette voie des fictions du nazisme qui trouvera l’une de ses expressions les plus radicales avec le 
Salò de Pasolini en 1975.

Les moyens qu’utilise Visconti sont d’un autre ordre pourtant, non pas intellectuel, mais lyrique et roma-
nesque, fruits d’une participation vécue, intérieure, non brechtienne. Ses familles incarnent et reflètent 

Passion Visconti
Laurence Schifano 
Professeure émérite en études cinématographiques,
spécialiste du cinéma italien, auteure de Visconti, une vie exposée, Folio Gallimard, 2009
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les processus historiques de désagrégation de l’humanisme européen pris à des moments divers, le som-
met de la décomposition étant atteint avec le nazisme Plus visionnaire qu’historien, Visconti introduit 
dans Les Damnés, histoire d’une grande famille d’industriels de l’acier ralliés à Hitler, la monstruosité 
nazie sous de multiples formes : massacre de la Nuit des Longs Couteaux, inceste, matricide, viol et sui-
cide d’une petite fille juive, motif qu’il emprunte aux Démons de Dostoïevski. Pas d’idéologie plaquée 
sur du vivant, mais cette esthétique singulière qui, au seuil du désastre, se retourne sur la beauté (Mort 
à Venise, 1971) et sur la noblesse des vaincus, des êtres maintenus dans l’assujettissement économique 
ou colonial (les pêcheurs de La terre tremble, mais aussi les Algériens de L’Étranger en 1967). Les motifs 
infernaux sont l’exacte inversion – la profanation - des rituels familiaux dont les ouvertures et tant de 
séquences donnent la note viscontienne : le lent travelling avant vers le palais de la famille Salina qui 
ouvre Le Guépard sur la musique de Nino Rota ; la fête d’anniversaire du patriarche Joachim, en ouver-
ture des Damnés, juste avant son assassinat, la nuit de l’incendie du Reichstag ; l’entrée de la mère de 
Tadzio attendue par ses enfants dans le salon de l’Hôtel des Bains à Venise ; Cosima (Silvana Mangano, 
encore) portant dans ses bras sa dernière-née, pour recevoir, un matin de Noël, le présent d’une musique 
sublime (la Siegried Idyll) offerte par Wagner, dans Ludwig…

D’où provient, chez Visconti, l’extraordinaire effet de présence et, parfois, comme dans le finale de Mort 
à Venise, de dilatation extatique de la durée, de suspension du temps ? De la précision documentaire de 
ses mises en scène, dès les longs plans séquences d’Ossessione pour lesquels le monteur Mario Serandrei 
inventa le terme de  néoréalisme. De la mémoire infaillible qu’il a des objets, des décors, des codes et des 
rituels de société. Et surtout de son absolue confiance dans la puissance épiphanique des lieux et des 
acteurs. C’est la leçon de Proust, sa croyance dans les pouvoirs de la mémoire, soudain réveillée par un 
son, une musique, une saveur, un geste involontaire. Et plus encore la leçon de Thomas Mann dans Mort à 
Venise, le pouvoir exercé par Eros. « De toutes les tâches qui m’incombent en tant que réalisateur, déclare 
Visconti en 1943, celle qui me passionne le plus est le travail sur les acteurs. » Tâche si essentielle à ses 
yeux qu’il sillonne des mois durant l’Europe centrale et du Nord pour dénicher à Stockholm l’interprète 
idéal du jeune Tadzio. L’écran n’a pas pour lui de destination plus intense que d’y inscrire et d’y crucifier 
la présence humaine. De film en film, on le voit pousser jusqu’à l’hystérie, scruter et suivre la sensualité 
animale, le désir amoureux, le vieillissement ou l’assomption finale de ses créatures et acteurs. Portrait 
d’une femme du peuple rêvant que sa fille devienne une star, Bellissima (1951) est aussi et surtout un film 
pour Anna Magnani ; œuvre complexe sur la mémoire de la Shoah, Sandra est aussi un film sur la beauté 
« étrusque » de Claudia Cardinale, découverte dans Rocco et ses frères et protagoniste du Guépard ; c’est 
pour Romy Schneider, dirigée d’abord au théâtre aux côtés d’Alain Delon, qu’il tourne l’épisode du Travail 
(dans Boccace 70 en 1962) avant de lui faire interpréter de nouveau, plus de quinze ans après ses débuts 
dans la série des Sissi, le rôle d’élisabeth d’Autriche. Après une figuration dans La Sorcière brûlée vive 
(épisode des Sorcières, 1967), après Les Damnés, Ludwig est aussi une œuvre pour Helmut Berger, une 
sorte de Taj Mahal filmique tout entier architecturé autour des métamorphoses de l’acteur, de la beauté 
du couronnement initial à la défiguration progressive, traits bouffis, dents gâtées, odeur d’éther qu’on 
finit presque par percevoir, dans la pénombre des chambres où il se confine. « Mes acteurs, dira Visconti, 
ont du génie » ; les espaces d’improvisation qu’il leur consent font soudain entendre des notes inédites 
d’autodérision : dans Mort à Venise, Dirk Bogarde, grimé en vieux beau, s’affaisse sur lui-même comme 
un pantin, au pied d’un puits putride, et rit désespérément de lui-même ; et c’est encore, dans ce Ludwig 
né des rêveries historiques de Visconti, le rire improvisé par Romy Schneider qui retentit lorsqu’elle 
découvre la galerie des glaces du château d’Herrenchiemsee né des rêves anachroniques de son cousin.

« Faire voir et émouvoir », c’est la devise de Conrad, et peut-être celle de tout romancier réaliste. Aussi 
simple que paraisse la formule, elle fournit peut-être l’une des clés du style singulier et grandiose de 
Visconti. « Ils ont pleuré ? Beaucoup ? Combien ont-ils pleuré ? » demande-t-il un jour à l’épouse de son 
opérateur Giuseppe Rotunno qu’il a chargée d’observer les réactions de la salle où l’on projette Rocco 
et ses frères…

FiLmograPhie • 1943 Les Amants diaboliques Ossessione 1945 Giorni di gloria 1948 La terre tremble La terra trema 1951 Bellissima 1952 
notes sur un fait divers Appunti su un fatto di cronaca (cm) 1953 senso 1957 nuits blanches Le Notti bianche 1960 rocco et ses frères Rocco 
e i suoi fratelli 1962 Boccaccio 70 (épisode Le Travail) Boccaceto • Le Guépard Il Gattopardo 1965 sandra / Pâles étoiles de la Grande ourse 
Vaghe Stelle dell’Orsa 1967 La sorcière brûlée vive La Strega bruciata viva (épisode Les sorcières) • L’étranger Lo Straniero 1969 Les Damnés 
La Caduta degli dei 1971 Mort à Venise Morte a Venezia 1972 Ludwig - Le crépuscule des dieux Ludwig 1974 Violence et passion Gruppo di 
famiglia in un interno 1976 L’innocent L’Innocente
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Les amants diaboLiques
ossessione

scénario Luchino Visconti, Mario Alicata, Antonio Pietrangeli, Gianni Puccini, Giuseppe De santis, d’après le roman de James  
M. cain Le facteur sonne toujours deux fois image Aldo tonti, Domenico scala musique Giuseppe rosati montage Mario serandrei 
Production industria cinematografica italiana source impex-Films
interPrétation Massimo Girotti, clara calamai, Juan De Landa, elio Marcuzzo, Michele riccardini, Vittorio Duse, Dhia cristiani

Au cœur de la plaine du Pô, Bragana tient une petite station-service avec son épouse, la jeune et séduisante 
Giovanna. Un jour arrive Gino un vagabond, que le couple accueille pour quelques jours en échange de 
menus travaux. Gino ne tarde pas à séduire la belle Giovanna…
« Les Amants diaboliques constitue, c’est indéniable, une date historique. Il est exact que le courant 
néoréaliste a trouvé là son point de départ. Mais c’est son extraordinaire tension poétique, son 
organisation dramatique infaillible, qui retiennent aujourd’hui toute notre attention. Il se pourrait bien 
que ce couple prodigieux, cette Clara Calamai, noire et brûlée de rancœur, ce Girotti à la chair docile et 
qui va au brasier comme on entre dans l’eau, soit le moteur d’une des plus grandes machines érotiques 
que nous ait donné le cinéma. »

Michel Pérez, Le Matin, 7 août 1982

in the heart of the Po Valley, Bragana runs a small roadside inn with his young and seductive wife Giovanna. 
they temporarily take in a drifter named Gino in exchange for some odd jobs. Gino wastes no time seducing 
the beautiful Giovanna. 
“obsession undeniably marks a historic date as the first neorealist film. Yet it is the film’s extraordinary poetic 
tension and faultless dramatic organisation that capture our attention today. It is quite possible that this 
phenomenal couple—this Clara Calamai, dark and burning with resentment; this Girotti with his willing flesh, 
who enters the fire as one might enter water—were the driving force behind one the greatest erotic machines 
in film history.” 

italie • fiction • 1943 • 2h20 • noir et blanc • vostf
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La terre trembLe
La terra trema

scénario Luchino Visconti, d’après le roman de Giovanni Verga Malavoglia image G.r. Aldo musique Willy Ferrero montage Mario 
serandrei Production Universalia source impex-Films, cinecittà
interPrétation Antonio Arcidiacono, Giuseppe Arcidiacono et les habitants d’Aci trezza

Toni Valastro, pêcheur sicilien, vit dans un petit village où il assure péniblement la subsistance des siens. 
Sa famille - comme toutes les autres - est exploitée par les mareyeurs locaux qui fixent au plus bas le prix 
du poisson. Conscient de cette injustice, Toni persuade sa famille de travailler pour son propre compte…
« Nous avons vu La terre tremble à Venise, en 1948. Le film était passionnément attendu. Mais une cabale 
était prête. Les messieurs en smokings blancs, les dames couvertes de bijoux qui constituent le public du 
festival sont l’émanation directe de cette société féodale et financière contre laquelle s’insurge Visconti. 
Le film durait trois heures. Il parlait le sicilien, qui est une langue encore plus incompréhensible que le 
provençal pour les Parisiens. Ce fût une bataille d’Hernani. Le film que je vis alors – sans rien comprendre 
à son dialogue – était admirable. La terre tremble est bien comme Les Amants diaboliques un film clef 
pour l’histoire du cinéma italien. »

Georges Sadoul, Les Lettres françaises, 24 janvier 1952

toni Valastro, a sicilian fisherman, lives in a small village where he struggles to make ends meet. His family, 
like all the others in the village, is exploited by the local wholesalers paying bottom dollar for their catch. 
Aware of this injustice, toni persuades his family to go into business for themselves. 
“I saw La terra trema in Venice in 1948. The film was highly anticipated but a conspiracy lay in wait. The 
white-suited gentlemen and jewel-covered ladies making up the festival’s audience were a direct product 
of the affluent, feudal society against which Visconti was protesting. The film was three hours long and 
in Sicilian, a language even more incomprehensible than Provençal is to Parisians. It was like a Battle of 
Hernani. The film I saw that night—though I understood none of its dialogue— was remarkable. Just like 
obsession, La terra trema is undoubtedly a key film in Italian cinema.”

italie • fiction • 1948 • 2h40 • noir et blanc • vostf
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beLLissima

scénario Luchino Visconti, suso cecchi D’Amico, cesare Zavattini, Francesco rosi image Piero Portalupi, Paul ronald musique 
Franco Mannino montage Mario serandrei Production società Film Bellissima source Beta Films, cineccittà
interPrétation Anna Magnani, Walter chiari, tina Apicella, Alessandro Blasetti, Gastone renzelli, tecla scarano, Lola Braccini

A Cinecittà, dans l’Italie de l’après-guerre, le réalisateur Blasetti organise un casting pour trouver l’enfant 
qui jouera dans son prochain film. Maddalena y voit l’occasion pour sa fille Maria de vivre une vie meilleure. 
Elle sacrifie son mariage et ses économies pour lui offrir les leçons qui feront d’elle une star. Arrive enfin 
le grand jour des essais…
« Ce que nous trouvons de profondément original, c’est d’abord l’amour du spectacle, le goût du jeu pour 
le jeu, loin de tout documentarisme. Pour jouer la comédie, nous dit Visconti, ayez le cœur bien accroché, 
soyez prêt à affronter cet univers de fous. La Magnani comme Iris, qui joue la fillette, possèdent ce don 
de tout transformer. Et puis il y a la mise en scène : la caméra s’attarde sur une épaisse ménagère qui 
souffle en grimpant l’escalier, sur un cours de danse ; chaque fois la vie frémit sous nos yeux. »

Louis Marcorelles, France Observateur, 13 avril 1961

At cinecittà, in postwar italy, the filmmaker Blasetti is searching for a child to star in his next film. Maddalena 
sees an opportunity to give her daughter Maria a better life. she sacrifices her marriage and savings to give 
Maria the lessons she needs to make her a star. At last, audition day rolls around…
“What I found to be utterly original was first and foremost the love of showbiz, of performing for performing’s 
sake, far from any documentarism. Acting, Visconti tells us, is not for the fainthearted; be prepared to brave 
this crazy world. Both Magnani and Iris, who plays the little girl, have this gift for transforming everything. 
And then there is the mise-en-scène: the camera lingers on a sturdy housewife huffing and puffing up a 
staircase, or on a dance class, and each time life quivers before our eyes.”

italie • fiction • 1951 • 1h53 • noir et blanc • vostf
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senso

scénario Luchino Visconti, suso cecchi D’Amico, carlo Alianello, Giorgio Bassani, Giorgio Prosperi, d’après le roman de camillo Boito 
Senso image G.r. Aldo, robert Krasker, Giuseppe rotunno montage Mario serandrei Production Lux Film source tamasa Distribution
interPrétation Alida Valli, Farley Granger, Massimo Girotti, Heinz Moog, rina Morelli, Marcella Mariani, christian Marquand

1866. Venise est secouée par l’action des patriotes italiens qui ne supportent plus le joug autrichien. Une 
manifestation éclate au cours de la représentation du Trouvère de Verdi. Un lieutenant autrichien, Mahler, 
est pris à parti par le marquis Ussoni. La comtesse Serpieri, cousine du marquis, intervient pour empêcher 
le duel et fait ainsi la connaissance de celui qui bouleversera son existence.
« Cette société aristocratique ou militaire se comporte naturellement avec la dignité dramatique et 
spectaculaire du spectacle lyrique. Mais ils en meurent vraiment, et Visconti a su nous rendre évidente, 
irréfutable et présente cette aventure qui n’a de théâtral que son harmonie et sa beauté plastique, mais 
qui pèse en même temps de tout le poids de la réalité. Cette conciliation du réalisme et du style est le 
secret de Visconti. Senso est à la fois une haute leçon de morale, une magnifique histoire d’amour et un 
des spectacles les plus raffinés que le cinéma nous ait donné. »

André Bazin, Le Parisien libéré, 7 février 1956

1866. Venice is rocked by italian nationalists protesting against the Austrian occupation. A demonstration 
breaks out during a performance of Verdi’s Il Trovatore. Mahler, an Austrian lieutenant, is taken to task by 
Marquis Ussoni. countess serpieri, Ussoni’s cousin, prevents the dual and thereby makes the acquaintance of 
the man who will turn her life upside down.  
“This aristocratic or military society naturally conducts itself with the dramatic and spectacular dignity of 
an opera. Except they really die and Visconti succeeds in making this adventure, which is theatrical only in 
its harmony and aesthetic beauty yet has all the weight of reality, seem evident, irrefutable and present. 
This ability to reconcile realism and style is Visconti’s gift. senso is at once a great lesson in morality, a 
magnificent love story and one of the most sophisticated films ever made.”

italie • fiction • 1953 • 1h55 • couleur • vostf
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nuits bLanches
Le notti bianche

scénario Luchino Visconti, suso cecchi D’Amico, d’après la nouvelle de Dostoïevski image Giuseppe rotunno musique nino rota 
montage Mario serandrei Production Vides cinematografica, intermondia Films, ci.As. - cinematografica Associati source Les Acacias 
interPrétation Maria schell, Marcello Mastroianni, Jean Marais, clara calamai, Dick sanders
  
À Livourne, dans un quartier populaire, une jeune fille attend chaque soir son amoureux, un rendez-
vous qu’il lui a donné un an auparavant. Un jeune employé de bureau, heureux d’échapper à sa solitude, 
s’efforce de détourner la jeune fille de ce qu’il tient pour un fantasme.
« Un récit ? Non : une goutte de rosée, un diamant de tendresse et de mélancolie. Visconti affrontait 
au départ une rude gageure : situer le conte typiquement russe en Italie. Faire croire, en Italie, à la nuit 
d’hiver, à la neige. Cette gageure, il l’a tenue, magnifiquement. Ses deux héros-enfants errent dans une 
ville pauvre où la guerre a laissé des ruines peuplées de noctambules divagants, de prostituées frileuses 
et de clochards allumant de maigres feux. Tout est vrai, tout est d’une beauté à crever le cœur, dans 
les blancs et les noirs de velours plus somptueux que les technicolors. Et c’est joué à la perfection par 
Maria Schell, Mastroianni, Jean Marais. »

M. L, Le Canard enchaîné, 14 mai 1958

night after night in a working-class neighbourhood of Livorno, a young woman awaits her lover who has 
been gone a year. A young office worker, happy to escape his loneliness, tries to turn her away from what he 
considers a fantasy.
“A story? No, this is a dewdrop, a diamond of tenderness and melancholy. Visconti started out with the 
seemingly impossible task of transposing a typically Russian tale to Italy and making a wintery night and 
snow seem believable there. He has pulled this feat off magnificently. His two childlike heroes roam a 
poverty-stricken city devastated by war and inhabited by wandering night-owls, shivering prostitutes and 
tramps lighting meagre fires. Everything is real, everything is heartbreakingly beautiful in the velvety black-
and-white images that are more magnificent even than Technicolor. And the performances by Maria Schell, 
Mastroianni and Jean Marais are perfection.”

Italie/France • fiction • 1957 • 1h47 • noir et blanc • vostf
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rocco et ses Frères
rocco e i suoi fratelli

scénario Luchino Visconti, suso cecchi D’Amico, Vasco Pratolini, Pasquale Festa campanile, Massimo Franciosa, enrico Medioli 
d’après le roman de Giovanni testori Il Ponte della ghisolfa image Giuseppe rotunno musique nino rota montage Mario serandrei 
Production titanus, Les Films Marceau source Les Acacias
interPrétation Alain Delon, renato salvatori, Annie Girardot, spiro Focas, Max cartier, rocco Vidolazzi, Katina Paxinou, claudia 
cardinale

Fuyant la misère, Rosaria et ses quatre fils quittent l’Italie du Sud pour Milan où vit déjà l’aîné, Vincenzo. 
Chacun tente de s’en sortir à sa façon. Mais l’harmonie familiale est rapidement brisée : Rocco et Simone 
sont tous les deux amoureux d’une jeune prostituée, Nadia.
« Visconti a conçu cette chronique comme une enquête réaliste et grouillante de vie, sur laquelle se greffe 
un drame lyrique qui frôle parfois le mélodrame et parfois aussi, réussit à atteindre le ton de la tragédie. 
À travers les méandres de ce film-fleuve, il expose toute une conception de la condition humaine, dure, 
cruelle, absurde, mais belle aussi et exaltante. Visconti est lucide et pessimiste mais non désespéré. Dans 
l’univers qu’il nous présente, la souffrance et la joie, l’amour et la haine coexistent et s’entremêlent. »

Marcel Huret, Télérama, 26 mars 1961

Fleeing poverty, rosaria and her four sons leave southern italy for Milan where her eldest son Vincenzo lives. 
each brother tries to make his way in the world, but the family harmony is soon destroyed when rocco and 
simone both fall in love with a young prostitute named nadia. 
“Visconti conceived this family saga as a realist study that is bursting with life, intertwined with an operatic 
drama that at times comes close to melodrama and at others verges on tragedy. Through the twists and 
turns of this epic film he presents his view of the human condition as harsh, cruel, absurd, but also beautiful 
and exhilarating. Visconti is clear-sighted and pessimistic but not desperate. In the world he presents to us, 
suffering and joy, love and hate, coexist and intermingle.”

Italie/France • fiction • 1960 • 2h57 • noir et blanc • vostf
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Le guéPard
il Gattopardo

scénario  suso cecchi D’Amico, enrico Medioli, Pasquale Festa campanile, Massimo Franciosa, Luchino Visconti, d’après le roman 
éponyme de Giuseppe tomasi Di Lampedusa image Giuseppe rotunno musique nino rota montage Mario serandrei Production 
titanus, société nouvelle Pathé cinéma source Pathé Distribution
interPrétation Burt Lancaster, claudia cardinale, Alain Delon, Paolo stoppa, rina Morelli, romolo Valli
  
1860. Tandis que Garibaldi et ses « Chemises rouges » envahissent la Sicile, le prince Salina se réfugie avec 
sa famille dans sa résidence de Donnafugata. C’est là, dans un univers mondain coupé de la guerre civile où 
se joue l’avenir du pays, que le neveu de Salina, Tancrède, s ‘éprend de la fille du maire de la ville, Angelica…
« L’interprétation est remarquable. On ne dira jamais assez ce que le film doit à Burt Lancaster, ni ce que Burt 
Lancaster doit à Visconti. Le miracle en tout cas est là : sous la férule du réalisateur, cet acteur américain 
devient plus seigneurial et plus sicilien que nature. Du prince Salina, il a non seulement l’imposante stature, 
mais l’autorité, la noblesse naturelle, l’élégance et l’esprit. Et vers la fin du film, quand il nous fait comprendre 
que pour lui, la comédie est finie, il est, le plus simplement du monde, bouleversant. »

Jean de Baroncelli, Le Monde, 18 juin 1963

1860. As Garibaldi and his redshirts invade sicily, Prince salina and his family take refuge in his residence 
in Donnafugata. Here, in an aristocratic world cut off from the civil war deciding the country’s fate, salina’s 
nephew tancredi falls in love with Angelica, the daughter of Donnafugata’s mayor.
“The [actor’s] performance is remarkable. It can never be said enough how much the film owes to Burt 
Lancaster, nor how much Burt Lancaster owes to Visconti. In any case, the transformation is miraculous: 
under the director’s strict guidance the American actor has become more lordly and Sicilian than nature. 
He possesses not only the prince’s imposing stature but also his authority, natural nobility, elegance and 
intellect. And towards the end of the film, when we sense that, for him, the game is over, he is quite simply 
heart-rending.”

Italie/France • fiction • 1962 • 3h05 • couleur • vostf
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sandra
Vaghe stelle dell’orsa

scénario suso cecchi D’Amico, enrico Medioli, Luchino Visconti image Armando nannuzzi musique césar Franck montage Mario 
serandrei Production Vides Films source Park circus
interPrétation claudia cardinale, Jean sorel, Michael craig, Marie Bell, renzo ricci, Fred Williams, Amalia troiani

De retour à Volterra, sa ville natale de Toscane, Sandra, accompagnée de son mari américain, veut rendre 
hommage à son père, mort en camp de concentration à Auschwitz. Son mari découvre alors que Sandra 
et son frère Gianni partagent un secret
« Peut-être un grand film se reconnaît-il dès ses trois premiers plans. L’ouverture du film est admirable 
parce qu’elle est justement le contraire d’une ouverture. Elle expose une absence, elle fait le noir. Elle est 
cette petite larme, qui noie un instant le regard de Claudia Cardinale, et disparaît. C’est à la poursuite 
de cette petite larme qu’il nous faudra courir. Sandra est un film court, rapide. Le mouvement qui anime 
le film me fait songer à ces toiles d’araignée qui tremblent lorsqu’un insecte vient s’y emprisonner et 
frémit avec l’illusion de s’en libérer. »

Jean Collet, Cahiers du cinéma, janvier 1966

Having returned to the tuscan town of Volterra where she was born, sandra, accompanied by her American 
husband, intends to honour her father who died at Auschwitz. Her husband then discovers that sandra and 
her brother Gianni share a secret…
“Perhaps a great film can be recognised in the first three scenes. The film’s opening is remarkable precisely 
because it is the opposite of an opening. It exposes an absence, an empty darkness. It is the tiny teardrop 
that fleetingly clouds Claudia Cardinale’s eye before disappearing. It is this teardrop we spend the entire film 
chasing after. sandra is a short and fast-paced film whose driving movement reminds me of the spider’s 
webs that tremble when an insect becomes trapped in them, fluttering about in the illusion of breaking free.”

italie • fiction • 1965 • 1h45 • noir et blanc • vostf
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L’étranger
Lo straniero

scénario  Luchino Visconti, suso cecchi D’Amico, Georges conchon, emmanuel roblès, d’après le roman d’Albert camus image 
Giuseppe rotunno musique Piero Piccioni montage ruggero Mastroianni Production raster Films source Les Acacias
interPrétation Marcello Mastroianni, Anna Karina, Bernard Blier, Georges Géret, Georges Wilson, Bruno crémer, Jacques Herlin

Alger, 1935. Un modeste employé, Meursault, enterre sa mère sans manifester le moindre sentiment. Le 
lendemain, il se lie avec une jeune collègue, Marie, puis reprend sa vie de toujours, monotone, qu’un voisin, 
Raymond, vient perturber. Un dimanche, sur une plage, il tue un Arabe, qui semblait harceler Raymond 
depuis plusieurs jours…
« Visconti est resté rigoureusement fidèle à l’œuvre de Camus. Toutes les scènes, sauf une, ont été 
tournées en Algérie, dans les villes et villages où Camus a vécu et qui constituent la toile de fond 
colorée de son film. Visconti a réussi à transposer en images la profonde signification de L’étranger. Il 
a choisi Mastroianni à cause de son tempérament méditerranéen, si proche de Camus et de son héros. 
Pour donner de l’authenticité à la scène du meurtre, qui semble un acte gratuit, il fallait reconstituer ce 
climat de chaleur et de lumières inhumaines qui a déclenché le geste incompréhensible de Meursault. 
Visconti a réussi ce tour de force. »

Jean Lorry, Combat, 31 août 1967

Algiers, 1935. A lowly clerk named Meursault buries his mother without showing any trace of emotion. the 
following day he hooks up with a young co-worker, Marie, then returns to his monotonous life, which is 
disrupted by his neighbour raymond. one sunday at the beach he kills an Arab who appeared to be harassing 
raymond for several days.
“Visconti has remained utterly faithful to Camus’ novel. All but one of the scenes were filmed in Algeria, 
in the towns and villages where Camus lived and which provide the film’s colourful backdrop. Visconti has 
succeeded in transposing the deeper meaning of the stranger into images. He chose Mastroianni for his 
Mediterranean temperament, so similar to that of Camus and his protagonist. To give authenticity to the 
murder scene, which appears to be a gratuitous act, he needed to recreate the heat and unbearable lights 
that triggered Meursault’s incomprehensible crime. Visconti has pulled off this tour de force.”
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Les damnés
La caduta degli dei

scénario  Luchino Visconti, nicola Badalucco, enrico Medioli image Armando nannuzzi, Pasqualino De santis musique Maurice 
Jarre, Walter Kollo montage ruggero Mastroianni Production raster Films, Marianne Production source institut Lumière
interPrétation Dirk Bogarde, ingrid thulin, Helmut Griem, Helmut Berger, renaud Verley, Umberto orsini, Kolldehoff, Albrecht 
schoenhals, Florinda Bolkan, nora ricci, charlotte rampling

Février 1933. Dans une ville de la Ruhr, la famille Essenbeck célèbre l’anniversaire du vieux baron Joachim, 
maître des aciéries qui ont fait sa prospérité. Au cours de la soirée tombe la nouvelle de l’incendie du 
Reichstag, à Berlin. Les nazis vont désormais concentrer tous les pouvoirs entre leurs mains. Pour maintenir 
son empire, la famille va devoir composer avec les nouvelles forces politiques en place…
« Montage en cul-de-bouteille, ellipses qui claquent : l’orchestration est véhémente. Visconti a bâti ses 
images sur un double mouvement contraire : une descente, une montée. Descente des dieux, montée 
des monstres. Tableaux que la mise en scène rend immenses pour mieux développer le spectacle de la 
dégradation du cérémonial et ce que cette dégradation révèle d’ignominie croissante et d’horreur dans 
les rapports humains. La grandeur du spectacle tient à sa beauté : la beauté est la forme que prend le 
lyrisme chez Visconti. »

Jean-Louis Bory, Le Nouvel Observateur, 16 février 1970

February 1933. in the ruhr Valley, the essenbeck family is celebrating the birthday of their ageing patriarch, 
Baron Joachim, head of the steelworks that made them rich. During the party, news reaches them of the 
reichstag fire in Berlin. the nazis now hold all the power. if the family is to retain its empire it must work with 
the new political forces ruling the country…
“With its blunt editing and striking ellipses, the orchestration is vehement. Visconti constructed his images 
on two opposing movements, one rising and one falling: fall of the gods, rise of the monsters. These scenes 
are magnified by the mise-en-scène to heighten the spectacle of the decline of ritual and what this decline 
reveals in the growing ignominy and horror characterising human relations. The film’s greatness stems from 
its beauty: with Visconti, beauty is the form that lyricism takes.”
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mort à Venise
Morte a Venezia

scénario  Luchino Visconti, nicola Badalucco, d’après le roman éponyme de thomas Mann image Pasqualino De santis musique 
Gustav Mahler montage ruggero Mastroianni Production Alfa cinematografica source Warner Bros
interPrétation Dirk Bogarde, silvana Mangano, Björn Andresen, Mark Burns, eva Axén, Marisa Berenson, romolo Valli, Franco 
Fabrizi, carole André

Un compositeur vieillissant, Gustav von Aschenbach, se rend en villégiature dans le luxueux hôtel du Lido 
à Venise. Il découvre l’idéal de beauté qu’il a recherché toute sa vie en la personne de Tadzio, un adolescent 
qui passe ses vacances avec sa famille, entre la plage et l’hôtel. Une véritable fascination s’installe…
« On aimerait une fois encore s’incliner devant le génie, la beauté et l’intelligence frémissante de ce chef-
d’œuvre en épuisant l’arsenal des épithètes, en multipliant les superlatifs, en composant des poèmes ou 
un morceau de musique. Mais que faire des mots devant cette superbe méditation sur le sens de la vie, 
et – comme dirait François Villon – “sa douce sœur la mort ” ? »

Henry Chapier, Combat, 24 mai 1971

An ageing composer, Gustav von Aschenbach, is holidaying at a luxury hotel on the Venice Lido. there he 
becomes obsessed with tadzio, a teenage boy on holiday with his family and who embodies the ideal of 
beauty Aschenbach has sought his whole life.
“It is tempting to bow down once again to the genius, beauty and quivering intelligence of this masterpiece 
by exhausting the arsenal of adjectives, unfurling a string of superlatives, composing a poem or a piece of 
music. But what use are words before this superb meditation on the meaning of life and—as François Villon 
would say—‘its sweet sister death’?”
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Ludwig - Le créPuscuLe des dieux
Ludwig

scénario enrico Medioli, Luchino Visconti image Armando nannuzzi montage ruggero Mastroianni Production Mega Films, 
cinétélé, Dieter Geissler Filmproduktion source tamasa Distribution 
interPrétation Helmut Berger, romy schneider, trevor Howard, silvana Mangano, Helmut Griem, Umberto orsini
  
Devenu roi de Bavière à l’âge de 19 ans, Louis II, héros historique et romantique, aborde son règne avec 
enthousiasme. Mais ses proches le déçoivent. Il se sent trahi par Richard Wagner dont il est le protecteur, 
le mécène et l’ami et subit échecs politiques et militaires. Dans ses palais fastueux, Ludwig sombre peu 
à peu dans la folie…
« Le Ludwig de Visconti appartient d’emblée à cette catégorie de films plus grands que le cinéma, 
plus audacieux que leur époque et dont la seule existence est un défi au prosaïsme du quotidien, au 
matérialisme du siècle. On comprend sans peine l’attirance de Visconti pour Ludwig. Bien sûr, l’un n’est 
pas l’autre et Visconti, bien loin de s’en détacher, s’est toujours confronté à son époque. On a voulu voir 
en lui le précurseur du néoréalisme et son cinéma fut volontiers social avant d’être moderne. Reste qu’au 
soir de sa vie, au moment de s’interroger sur son existence et la finalité de sa pratique du cinéma, il ôte 
les masques successifs derrière lesquels, films après films, il s’est dissimulé. »

Olivier Assayas, Cahiers du cinéma, août 1983

crowned king of Bavaria at the age of 19, Ludwig ii, the film’s historical and romantic hero, begins his reign with 
enthusiasm. However, he is let down by those around him. He feels betrayed by his protégé and friend richard 
Wagner and suffers political and military defeats. in his sumptuous palace, Ludwig slowly descends into madness.  
“Visconti’s Ludwig immediately identifies itself as one of those films that are greater than cinema itself, 
bolder than their era, and whose mere existence is a challenge to the mundanity of life and the materialism 
of our time. It is easy to see what attracted Visconti to Ludwig. Of course, they are not one and the same, and 
Visconti, far from freeing himself from his era, has always confronted it head on. Critics have often called him 
the forerunner of neorealism and his films were frequently social before they were modern. Nonetheless, in 
his twilight years, as he questioned his existence and the purpose of his films, he removed the masks he had 
successively hidden behind in film after film.”

Italie/Allemagne/France • fiction • 1972 • 3h55 • couleur • vostf
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VioLence et Passion
Gruppo di famiglia in un interno

scénario suso cecchi D’Amico, enrico Medioli, Luchino Visconti image Pasqualino De santis musique Franco Mannino montage 
ruggero Mastroianni Production rusconi Film, Gaumont international source Gaumont
interPrétation Burt Lancaster, silvana Mangano, Helmut Berger, claudia Marsani, stefano Patrizi, elvira cortese
  
Hors de son temps mais au cœur de Rome, un vieil intellectuel habite un magnifique appartement, 
qui abrite de nombreuses œuvres d’art. Un hasard mal maîtrisé l’amène à louer l’étage supérieur à une 
curieuse famille, débraillée et bruyante. Irrité, puis fasciné par l’insolence de la jeunesse, le professeur 
sort de sa retraite…
« Autant il serait absurde de voir dans ce film une confession de Visconti, une autobiographie déguisée, 
autant il paraît évident qu’il a mis beaucoup de lui-même dans le personnage du professeur. La tristesse 
que sécrète le récit, le malaise, l’inquiétude tragique qu’il exprime, appartiennent en propre à l’auteur. 
Comme son héros, Visconti est fasciné par la jeunesse. Comme lui aussi, peut-être, il se demande comment 
communiquer avec elle. Violence et passion a la gravité d’un requiem. Requiem pour une société perdue 
et pour un homme qui, maintenant, va glisser dans la mort. »

Jean de Baroncelli, Le Monde, 20 mars 1975

An ageing intellectual lives out of step with his time but in the heart of rome in a luxurious palazzo cluttered 
with works of art. A strange turn of events sees him forced to rent the upper floor of his home to a loud 
and vulgar family. At first irritated then fascinated by the arrogance of youth, the professor is drawn out of 
retirement… 
“As absurd as it would be to see this film as Visconti’s confession or a disguised autobiography, it seems clear 
that he has poured much of himself into the character of the professor. The sadness emanating from the 
story, the unease and tragic anxiety that it conveys, are characteristic of the auteur. Just like his protagonist, 
Visconti is fascinated by youth. He too, perhaps, wonders how to communicate with the young generation. 
conversation piece has the solemnity of a requiem: a requiem for a lost society and for a man about to slide 
towards his death.”

Italie/France • fiction • 1974 • 2h • couleur • vostf
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L’innocent
L’innocente

scénario suso cecchi D’Amico, enrico Medioli, Luchino Visconti, d’après L’Innocent de Gabriele D’Annunzio image Pasqualino De 
santis montage ruggero Mastroianni musique Franco Mannino Producteur rizzoli Films, Les Films Jacques Leitienne source 
Les Acacias
interPrétation Giancarlo Giannini, Laura Antonelli, Jennifer o’neill, rina Morelli, Massimo Girotti, Didier Haudepin, Marie Dubois, 
roberta Paladini

Tullio Hermil trompe sa jeune femme, Giuliana. Elle est même devenue la confidente de ses aventures 
avec la sulfureuse comtesse Teresa Raffo. Délaissée, Giuliana s’éprend alors de Filippo D’Arborio, écrivain 
au succès grandissant. Quand Tullio revient vers sa femme, elle attend un enfant… 
« L’Innocent est le dernier masque, le dernier rituel avant l’effacement, une descente vers la mort et vers 
les origines, une dernière tragédie familiale où un père et une mère trouvent une complicité fugitive dans 
le désir de faire disparaître un enfant, un intrus, un bâtard ; une dernière interrogation sur une destinée 
où, dans un éclairage rouge et noir, voluptueux et funèbre, s’affirme, plus que dans ses autres films, le 
règne des femmes, des trois Parques qui président à la naissance, à l’érotisme et à la mort. Dans ce dernier 
miroir, Visconti regarde la mort au travail. Il le sait déjà : L’Innocent sera le faire-part de sa propre mort. »

Laurence Schifano, Luchino Visconti, les feux de la passion, éd. Gallimard, 2009

tullio Hermil is cheating on his young wife Giuliana and even tells her about his adventures with the seductive 
countess teresa raffo. Feeling neglected, Giuliana in turn falls for Filippo D’Arborio, an up-and-coming writer. 
When tullio returns to his wife, he finds her expecting a child.
“the innocent is the last mask, the last ritual before disappearing, a descent towards death and one’s origins, 
a last family tragedy in which a mother and father fleetingly connect in their desire to get rid of a child, an 
intruder, a bastard. With its darkly voluptuous red-and-black lighting, this is a final exploration of fate which, 
more than any of Visconti’s other films, asserts the reign of women, the three Fates presiding over birth, 
eroticism and death. In this final mirror, Visconti stares death in the face, already aware that the innocent 
would announce his own demise.”

Italie/France • fiction • 1976 • 2h05 • couleur • vostf
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Luchino Visconti
Carlo Lizzani

scénario carlo Lizzani, Luigi Filippo D’Amico Production Felix Film, rai, Arte

Documents, témoignages et extraits de films composent cet hommage rendu à l’œuvre de Visconti, qui 
savait jouer, comme nul autre, de la puissance émotionnelle des images. Carlo Lizzani fut le compagnon 
de route de Luchino Visconti pendant de longues années. Sa description de la vie et de l’œuvre du 
cinéaste prend pour toile de fond les traditions et le mode de vie de la grande famille patricienne des 
Visconti di Modrone, à Milan. Visconti connaissait bien la société qu’il ne cessa de critiquer par la suite. 
Le documentaire s’appuie sur de nombreuses archives (dont certaines n’ont encore jamais été montrées), 
des témoignages : Burt Lancaster, Claudia Cardinale, Marcello Mastroianni, Vittorio Gassman, Alain Delon. 
Lizzani rappelle aussi les liens de Visconti avec la littérature et la musique allemandes et la véritable 
fascination qu’il éprouvait pour Thomas Mann et son œuvre.

Documents, interviews and film clips make up this tribute to the work of Luchino Visconti and his inimitable 
ability to use the emotional power of images. carlo Lizzani was a close friend of Visconti for many years. His 
description of the director’s life and work is set against the traditions and lifestyle of the aristocratic Visconti 
di Modrone family in Milan. Visconti was no stranger to the society he criticized throughout his career. this 
documentary draws on archive material (some of it previously unseen) and interviews with the likes of Burt 
Lancaster, claudia cardinale, Marcello Mastroianni, Vittorio Gassman and Alain Delon. Lizzani also reminds us 
of Visconti’s links with German literature and music, as well as his fascination for the work of thomas Mann.

Italie/Allemagne/France • documentaire • 1999 • 1h • noir et blanc et couleur • vostf
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Luchino Visconti, Le chemin de La recherche
Histoire d’un film jamais réalisé

Giorgio Treves

scénario Giorgio treves image Massimiliano Maggi, Luigi Pasquale musique Lamberto Macchi montage Lamberto carrozzi 
Production ina, rai educational, Videocut source inA

Luchino Visconti aimait À la recherche du temps perdu de Marcel Proust. Il s’est même très sérieusement 
attelé à un projet d’adaptation. Dès 1970, les repérages ont lieu : Visconti se rend en Normandie avec son 
fidèle décorateur Mario Garbulia. En 1971, le scénario est fin prêt grâce au travail acharné du cinéaste et 
de sa scénariste, la grande Suso Cecchi D’Amico. Giorgio Treves, assistant de Luchino Visconti sur Violence 
et passion et L’Innocent, fait revivre l’aventure de cet ambitieux projet inachevé. Visconti y renonce pour 
tourner Mort à Venise aux accents d’ailleurs très proustiens. Il n’y reviendra plus. Pourquoi ? Giorgio Treves 
mène une enquête passionnante. Images d’archives et témoignages à l’appui, il avance quelques pistes.

Luchino Visconti was extremely fond of Marcel Proust’s In Search of Lost Time and even worked on a film 
adaptation. the search for possible locations began in 1970 with Visconti visiting normandy accompanied 
by his faithful set designer Mario Garbulia. in 1971 the script was finalised thanks to the hard work of 
the filmmaker and his scriptwriter, the great suso cecchi D’Amico. Giorgio treves, who assisted Visconti 
on Conversation Piece and The Innocent, recounts the adventure of this ambitious project which Visconti 
abandoned to film Death In Venice, a film with many Proustian undertones. He never returned to the project. 
Giorgio treves conducts a fascinating investigation to find out why, putting forward some interesting theories 
backed up by archive images and interviews.

Italie/France • documentaire • 2006 • 52min • noir et blanc et couleur • vostf
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CauChemars et superstitions  
When the Clouds Roll By

Victor Fleming

sCénario thomas j. Geraghty, d’après une œuvre originale de douglas fairbanks image harry thorpe, William mcGann proDuCtion 
douglas fairbanks Pictures sourCe lobster films
interprétation douglas fairbanks, Kathleen Clifford, frank Campeau, Ralph lewis, herbert Grimwood, albert mcQuarrie, daisy Robinson

Satire des superstitions de l’Américain moyen et des abus de la psychiatrie, Cauchemars et superstitions, est 
une comédie délirante où Douglas Fairbanks incarne un hypocondriaque livré aux expériences d’un médecin 
fou. Le scénario donne lieu à des séquences extravagantes et à des situations cocasses où réel et irréel sont 
joyeusement confondus. Un vent de folie et de délire surréaliste. Quel miracle que ce film !
Réalisé par Victor Fleming (qui avait déjà fait ses armes aux côtés de Douglas Fairbanks) et conçu comme 
une comédie énergique et imaginative. Extrèmement rare, ce premier film du futur réalisateur du Magicien 
d’Oz (1939), du multioscarisé Autant on emporte le vent (1940), ou encore de l’une des meilleures 
adaptations du Docteur Jekyll et Mr. Hyde (1941), offre un festival de fantaisies pures et d’effets spéciaux 
délirants. Un vrai chef-d’œuvre oublié et un grand classique négligé.

a satire on the superstitions of the average american and the abuses of the psychiatric profession, When the 
Clouds Roll By is a madcap comedy in which douglas fairbanks plays a hypochondriac who falls victim to the 
experiments of a mad doctor. the plot gives rise to outrageous sequences and comical situations in which real 
and unreal are gleefully confused. an air of insanity and surrealist delirium. What a marvel this film is!
directed by Victor fleming (who had already cut his teeth alongside douglas fairbanks) and written as an 
energetic and imaginative comedy, this first and rare film from the man who would later direct The Wizard of 
Oz (1939), the oscar-winning Gone With the Wind (1940), and one of the best film adaptations of Dr. Jekyll 
and Mr. Hyde (1941), offers a festival of pure fantasy and wild special effects. a true forgotten masterpiece 
and overlooked classic.

états-unis • fiction • 1919 • 1h25 • noir et blanc • muet



Réédition d’hieR à aujouRd’hui 174

Le troisième homme
the third man

Carol Reed

sCénario Graham Greene, alexander Korda image Robert Krasker musique anton Karas montage oswald hafenrichter proDuCtion 
london film Productions sourCe Studio Canal
interprétation joseph Cotten, alida Valli, orson Welles, trevor howard, Bernard lee, Paul hörbiger, ernst deutsch, Siegfried Breuer

Holly Martins, un jeune écrivain américain, débarque dans la Vienne dévastée de l’après-guerre pour y 
retrouver son ami d’enfance, Harry Lime. Mais celui-ci vient de trouver la mort dans un accident de voiture. 
Intrigué par des témoignages divergents, Holly Martins décide de mener l’enquête…
« C’est l’ère des monstres froids, brillants d’intelligence, totalement fascinants par l’ampleur même de 
leur cynisme qu’annonce Orson Welles. Face à son copain qui croit encore que la vie est un roman, il 
grince, dans un sourire : “L’Italie des Borgia a connu trente ans de terreur, de sang, mais en sont sortis 
Michel-Ange, Léonard de Vinci et la Renaissance. La Suisse a connu la fraternité et cinq cents ans de 
démocratie. Et ça a donné quoi ? Le ‘coucou’ !” La réplique n’a pas été écrite par Graham Greene, semble-
t-il, mais par Welles lui-même. Elle reflète l’angoisse que distille toujours ce film - à propos de l’honnêteté 
impossible, de la traîtrise inévitable - qui se clôt sur un dénouement splendide. »

Pierre Murat, Télérama, 26 avril 2008

holly martins, a young american writer, arrives in a devastated postwar Vienna seeking his childhood friend 
harry lime, only to find that he was killed days earlier in a car accident. intrigued by the inconsistent witness 
accounts, martins decides to investigate… 
“With this performance Orson Welles ushers in the era of the cold, dazzlingly intelligent monster who fascinates 
through his sheer cynicism. Faced with a friend who still believes that life is a bed of roses, he remarks 
sardonically: ‘In Italy, for thirty years under the Borgias they had warfare, bloodshed and murder, but they 
produced Michelangelo, Leonardo da Vinci and the Renaissance. In Switzerland, they had brotherly love, five 
hundred years of democracy and peace. And what did that produce? The cuckoo clock!’ Apparently this line 
was not written by Graham Greene but by Welles himself. It reflects the climate of fear still exuded by this 
film – on impossible honesty and inevitable treachery – which features a superb ending.”

grande-Bretagne • fiction • 1949 • 1h44 • noir et blanc • vostf
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Les innoCents
the innocents

Jack Clayton

sCénario William archibald, truman Capote, john mortimer, d’après Le Tour d’écrou de henry james image freddie francis musique 
Georges auric montage jim Clark proDuCtion jack Clayton sourCe théâtre du temple
interprétation deborah Kerr, michael Redgrave, Peter Wyngarde, megs jenkins, martin Stephens, Pamela franklin, Clytie jessop

À la fin du xixe siècle, Miss Giddens, une institutrice novice, est chargée de l’éducation de Flora et Miles, 
deux enfants orphelins dans un vieux manoir. Elle découvre bientôt que ses petits élèves sont tourmentés 
par les fantômes de deux membres de la maisonnée, morts peu de temps avant son arrivée.
« La beauté des Innocents tient à l’alliance de qualités plastiques et littéraires. D’abord, une rare précision 
et complexité psychologique des personnages, grâce aux dialogues écrits par Truman Capote, qui tissent 
entre les êtres des relations d’une grande intensité sensuelle et perverse, tout en maintenant l’opacité 
des âmes. Ensuite, la mise en scène de Clayton convertit l’intrigue psychologique en drame de l’espace et 
de la matière. Nulle part, mieux que dans Les Innocents, n’apparaît la vérité matérialiste du fantastique 
cinématographique : un art d’explorer les limites du visible et de l’invisible. »

Cyril Neyrat

in the late nineteenth century miss Giddens, a young governess, is given the task of educating flora and miles, 
two orphans living in an old manor house. She soon discovers that her young charges are tormented by the 
ghosts of two former household members who died shortly before her arrival.
“The beauty of the innocents lies in its combination of visual and literary qualities. First, the characters have 
a rare precision and psychological complexity thanks to the dialogues written by Truman Capote, weaving 
relationships of a great sensual and perverse intensity while maintaining the protagonists’ impenetrability. 
Second, Clayton’s mise-en-scène transforms the psychological intrigue into a drama on space and matter. 
Nowhere better than in the innocents is the materialist truth of Gothic and horror cinema more apparent: 
an art of exploring the limits of the visible and the invisible.”

grande-Bretagne • fiction • 1961 • 1h40 • noir et blanc • vostf
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Les oiseaux
the Birds

Alfred Hitchcock

sCénario evan hunter d’après une nouvelle de daphné du maurier image Robert Burks musique Bernard herrmann montage 
George tomasini proDuCtion universal Pictures sourCe Ciné-Sorbonne
interprétation Rod taylor, tippi hedren, jessica tandy, Veronica Cartwright, Suzanne Pleshette, ethel Griffies, malcolm atterbury, 
Ruth mcdevitt

À San Francisco, en 1962, une jeune femme et un avocat tombent sous le charme l’un de l’autre chez un 
oiseleur. Afin de le revoir, elle use d’un stratagème et décide de lui livrer elle-même un couple d’oiseaux, 
« inséparables », qu’ils convoitaient tous les deux. Sur la route, elle se fait violemment attaquer par une 
mouette.
« Les Oiseaux est un film sur l’angoisse, une angoisse ressentie par tous les personnages pour des motifs 
divers : angoisse liée à la sexualité, à la peur de l’abandon, à la solitude. Cette angoisse prend aussi une 
dimension métaphysique puisque l’invasion des volatiles est perçue par certains protagonistes de ce 
cauchemar collectif comme un signal, un avertissement (la nature se venge) ou une punition dont la 
portée n’est pas seulement écologique ou biblique mais semble également vouloir donner une signification 
à l’existence, même si elle demeure incompréhensible. »

Olivier Père, Arte, 9 juin 2013

a young woman and a lawyer fall for one another at a bird shop. She devises a scheme to see him again by 
delivering a pair of lovebirds that they had both admired. on her way, she is violently attacked by a seagull.
“the Birds is a film about anxiety, an anxiety felt by each of the characters for different reasons: anxiety linked 
to sexuality, to the fear of abandonment, to loneliness. This anxiety takes on a metaphysical dimension when 
the feathered invasion is perceived by some of the protagonists in this collective nightmare to be a sign, a 
warning (nature’s revenge) or a punishment, the significance of which is not only ecological or biblical but 
also seems to want to give meaning to life, even if that meaning remains incomprehensible.”

états-unis • fiction • 1963 • 2h • couleur • vostf
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a touCh oF Zen
Xia nu

King Hu

sCénario King hu, d’après Les Contes étranges du studio du bavard de Songling Pu image hui-ying hua musique dajiang Wu 
Chorégraphie Des ComBats han Ying-chieh, an Yaokun proDuCtion Sha Yung fong sourCe Carlotta films
interprétation feng hsu, Chun Shih, Ying Bai, Peng tien, Roy Chiao

Gu Shengzai, vieux garçon lettré exerçant la profession de peintre et d’écrivain public, mène une vie tranquille 
avec sa mère, laquelle cherche à tout prix à le marier. Lorsqu’une nouvelle voisine vient s’installer près de 
chez eux, l’occasion semble inespérée. Mais cette jeune fille mystérieuse n’est autre que Yang Huizhen, dont 
le père a été assassiné par la police politique du grand eunuque Wei, recherchée pour trahison…
« Avec A Touch of Zen, King Hu mélange habilement les genres – thriller politique, film d’arts martiaux à la limite 
du surnaturel – dans une œuvre d’une beauté plastique à couper le souffle. Cette fresque audacieuse est un 
parfait condensé du film de wuxia (film de sabre chinois) : des combats acrobatiques hallucinants de maîtrise, 
une photographie splendide où les couleurs brillent de tout leur éclat, et une introduction à la philosophie 
bouddhiste qui confère au film un mysticisme prononcé. A Touch of Zen est le chef-d’œuvre de King Hu. »

Carlotta Films

Gu Shengzai, a well-educated bachelor working as a painter and public letter-writer, lives a quiet life with his 
mother, who is desperate to see her son wed. an unexpected opportunity presents itself when a young woman 
moves in next door. She is none other than Yang huizhen, whose father was assassinated by the political police 
of the high eunuch Wei and who is wanted for treason. 
“With a touch of Zen, King Hu skilfully blends genres in a breathtakingly beautiful film. This audacious epic 
is a perfect distillation of the wuxia (Chinese swordplay) film, featuring staggeringly skilled acrobatic fight 
scenes, magnificent cinematography with brilliant colours, and an introduction to Buddhist philosophy that 
lends the film a decidedly mystical air. a touch of Zen is King Hu’s masterpiece.”

taïwan • fiction • 1971 • 3h • couleur • vostf
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traFiC
Jacques Tati

sCénario jacques tati, jacques lagrange, Bert haanstra image edward Van den enden, marcel Weiss musique Charles dumont montage 
Sophie tatischeff, maurice laumain proDuCtion films Corona, films Gibé, oceania Cinematografica sourCe Carlotta films
interprétation jacques tati, maria Kimberly, marcel fraval, honoré Bostel, françois maisongrosse, tony Kneppers

Monsieur Hulot a conçu un camping-car expérimental doté d’innombrables gadgets, qu’il achemine vers 
le Salon de l’automobile d’Amsterdam ! Pannes, problèmes mécaniques, accident : la route est longue et 
semée d’embûches…
« Trafic est le dernier film de cinéma de Jacques Tati, qui renoue de façon superficielle (et pour des raisons 
commerciales) avec le personnage de Monsieur Hulot, délaissé (ou plutôt dilué) au milieu de la foule 
anonyme de Playtime. Cette satire de la domination automobile marque l’accomplissement d’un burlesque 
expérimental qui n’appartient qu’à Tati. Le tournage en décors naturels  – budget oblige –   permet au 
cinéaste de revenir vers un comique d’observation plus spontané. Mais Tati ne renonce pas pour autant 
à ses recherches obstinées sur l’image, la couleur et le son. Les gags purement graphiques touchent à 
la perfection, de même que les fameuses inventions linguistiques. »

Olivier Père, arte.tv, 18 mars 2012

monsieur hulot has designed an experimental camper van featuring innumerable gadgets and transports it 
to the amsterdam motor show. When breakdowns, mechanical problems and an accident ensue, the road to 
amsterdam becomes long and perilous.
“trafic was Jacques Tati’s last film to superficially feature (for commercial reasons) the character Monsieur 
Hulot, who had been deserted (or rather diluted) among the faceless crowd of Playtime. This satire on 
automobile domination marks the accomplishment of an experimental burlesque that belongs to Tati alone. 
Shooting the film in natural settings (due to budget constraints) enabled the filmmaker to return to a more 
spontaneous observational comedy. Yet Tati does not abandon his persistent experiments in imagery, colour 
and sound. The purely visual gags verge on perfection, as do the famous linguistic inventions.”

Italie/France • fiction • 1971 • 1h32 • couleur
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L’auDienCe
l’udienza

Marco Ferreri

sCénario marco ferreri, dante matelli, d’après un sujet de Rafael azcona image mario Vulpiani musique teo usuelli montage 
Giuliana trippa proDuCtion lira films, Pegaso films sourCe tamasa distribution
interprétation enzo jannacci, Claudia Cardinale, ugo tognazzi, michel Piccoli, Vittorio Gassman, alain Cuny

Amedeo a quitté sa ville natale du nord de l’Italie pour Rome avec une idée fixe : obtenir une audience 
privée du pape Paul VI auquel il a des révélations très importantes à faire. Mais son insistance et son 
refus de révéler les motifs de sa requête suscitent une grande méfiance chez les autorités du Vatican…
« Avec une distribution de grande comédie italienne, Marco Ferreri laisse pourtant la métaphore l’emporter 
sur la farce. Inspiré du Château de Franz Kafka, son film montre la fossilisation de la religion sous l’effet 
d’une bureaucratie sourcilleuse jusqu’à l’absurde. Plus que la foi, c’est le pouvoir qui est combattu ici, 
dans la lignée des grandes remises en question de l’après-mai 68. Mais nous sommes dans un cinéma 
des idées, de la réflexion, ouvert paradoxalement à une certaine forme de spiritualité. » 

Frédéric Strauss, Télérama, 16 avril 2006

amedeo travels to Rome from his hometown in northern italy determined to obtain a private audience with 
Pope Paul Vi, to whom he has some important revelations to make. But his insistence and refusal to reveal the 
reasons for his request ruffles feathers among the Vatican authorities.
“Despite an all-star cast from the world of Italian comedy, Marco Ferreri allows metaphor to prevail over 
farce. Inspired by Franz Kafka’s Castle, his film shows the fossilisation of religion under an absurdly punctilious 
bureaucracy. More than faith, it is power that is challenged here, in keeping with the questioning that followed 
May 1968. But this is a cinema of ideas, of reflection, which paradoxically is also open to a certain form of 
spirituality.”

Italie/France • fiction • 1971 • 1h50 • couleur • vostf
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La Cité Des Dangers
hustle

Robert Aldrich

sCénario Steve Shagan, d’après son roman image joseph f. Biroc musique frank de Vol montage michael luciano proDuCtion 
Paramount Pictures, Churchill Service Company sourCe Swashbuckler films
interprétation Burt Reynolds, Catherine deneuve, Ben johnson, Paul Winfield, eileen Brennan, eddie albert, ernest Borgnine, 
Catherine Bach, jack Carter, james hampton

Le corps d’une jeune fille, Gloria Hollinger, est retrouvé sans vie sur une plage de Malibu. Sur les instances 
de son supérieur, Phil Gaines, le lieutenant chargé de l’enquête est prêt à conclure à la thèse du suicide. 
Pourtant, intimement convaincu qu’il s’agit d’un meurtre, il poursuit officieusement ses recherches à la 
demande des parents de la victime…
« Robert Aldrich renoue avec ses thèmes favoris : la complexité des êtres humains, la générosité, le 
goût du sacrifice qui débouche parfois sur la passion suicidaire. Il n’y a aucun schématisme dans La 
Cité des dangers. Dans tous ses portraits, Aldrich nuance les couleurs. On s’attache d’autant plus aux 
acteurs que le réalisateur affectionne le gros plan “sentimental” qui engage le spectateur dans la voie 
de l’identification immédiate. »

M.G, Le Soir, 17 juin 1976

the body of a young woman, Gloria hollinger, is found on a malibu beach. at his superior’s insistence, Phil Gaines, 
the detective heading the investigation, is ready to conclude that the death was a suicide. Privately however, 
he is convinced it was murder and carries out his own investigation at the request of the victims’ parents.
“Robert Aldrich returns to his favourite themes: the complexity of human beings, generosity, and the taste 
for sacrifice that sometimes leads to suicidal passion. hustle avoids oversimplification. Aldrich imbues each 
of his characters with a nuanced tonality. The director’s love of ‘sentimental’ close-ups, leading audiences to 
immediately identify with the characters, makes us even more attached to the actors.”

états-unis • fiction • 1975 • 2h • couleur • vostf
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Le Convoi De La peur
Sorcerer

William Friedkin

sCénario Walon Green, d’après le roman Le Salaire de la peur de Georges arnaud image dick Bush, john m. Stephens musique tangerine 
dream montage Bud Smith, Robert K. lambert proDuCtion Paramount Pictures, universal Pictures sourCe la Rabbia, Bac films
interprétation Roy Schneider, Bruno Crémer, francisco Rabal, amidou, Ramon Bieri, joe Spinell

Quatre hommes de nationalités différentes, chacun recherché dans son pays, s’associent pour convoyer 
un chargement de nitroglycérine à travers la jungle sud-américaine. Un voyage au coeur des ténèbres…
Remake du chef-d’œuvre d’Henri-Georges Clouzot, Le Salaire de la peur.
« Fascinant, éprouvant pour les nerfs et magnifiquement interprété, Le Convoi de la peur connut un des 
tournages les plus compliqués de l’histoire du cinéma avant d’accéder au statut de chef-d’œuvre maudit. 
Il s’agit sans doute du film le plus passionnant de Friedkin et d’un titre majeur du cinéma américain 
contemporain. L’hyperréalisme, le goût du cinéaste pour les ambiances à la fois cauchemardesques et 
documentaires, débouchent dans Le Convoi de la peur sur des images criantes de vérité (aucun trucage) et 
en même temps proches de l’hallucination grâce, au montage, à l’investissement physique des comédiens 
et à la musique obsédante du groupe de rock progressif allemand Tangerine Dream. »

Olivier Père, Arte

four men of different nationalities, each wanted in his home country, join forces to transport a cargo of 
nitroglycerin through the South american jungle. What ensues is a journey into darkness…
the film is a remake of henri-Georges Clouzot’s masterpiece The Wages of Fear.
“Fascinating, nerve-racking and magnificently performed, Sorcerer had one of the most complicated film 
shoots in cinematic history before becoming a much maligned masterpiece. This is undoubtedly Friedkin’s 
most fascinating film and a major work in contemporary American cinema. The hyper-realism combined with 
the filmmaker’s love of nightmarish and documentary-like moods results in strikingly true-to-life images (no 
special effects) that also resemble a hallucination thanks to the editing, the physical investment of the actors 
and the haunting music by progressive German rock group Tangerine Dream.”

états-unis • fiction • 1977 • 2h02 • couleur • vostf
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spetters
Paul Verhoeven

sCénario Gérard Soeteman, jan Wolkers image jost Volcano musique ton Scherpenzeel montage ine Schenkkan proDuCtion 
endemol entertainment sourCe Park Circus, eYe
interprétation Rutger hauer, hans van tongeren, Renée Soutendijk, toon agterberg, maarten Spanjer, marianne Boyer, jeroen Krabbé

Trois copains fous de motocross veulent à tout prix devenir les vedettes de ce sport, à l’image de leur 
héros, le champion Gerrit. Mais ils vont croiser le chemin d’une voluptueuse vendeuse de frites et les 
choses vont évoluer un peu différemment…
« À sa sortie en Hollande, le film fait scandale, provoquant la création du Nasa (National Anti-Spetters 
Actiecomite) par des ligues de citoyens outrés. En France, les distributeurs affolés n’ont pas osé le sortir 
pendant douze ans. La mise en scène, sublimée par la photographie de Jost Volcano, est somptueuse. 
Quant aux idées, elles restent d’une sourde violence. Agressif, Spetters est le film le plus désillusionné 
d’un auteur tiraillé entre chair et sang, science et religiosité. »

David Mikanowski, 7 à Paris, 4 novembre 1992

three friends and passionate motocross enthusiasts are desperate to become stars of the sport, just like their 
hero, the champion Gerrit. But when their paths cross that of a voluptuous fast-food seller, things take an 
unexpected turn…
“The film whipped up a scandal upon its release in Holland, leading outraged citizens to create NASA (the 
Dutch National Anti-Spetters League). In France, horrified distributors did not dare release it for twelve years. 
The mise-en-scène, enhanced by the cinematography of Jost Volcano, is magnificent. As for the ideas, they 
still contain a muted violence. This aggressive film is the most disillusioned work by an auteur torn between 
flesh and blood, science and religiosity.”

Avec le soutien de l’Ambassade du Royaume des Pays-Bas
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ramBo
first Blood

Ted Kotcheff

sCénario michael Kozoll, William Sackheim, Sylvester Stallone, d’après le roman de david morrell image andrew laszlo musique 
jerry Goldsmith montage joan e. Chapman proDuCtion anabasis investments, elcajo Productions sourCe tamasa distribution
interprétation Sylvester Stallone, Richard Crenna, Brian dennehy, Bill mcKinney, jack Starrett, michael talbott, Chris mulkey, 
john mcliam

John Rambo, vétéran du Vietnam, erre de ville en ville à la recherche de ses anciens compagnons 
d’armes. Alors qu’il s’apprête à traverser une petite ville pour s’y restaurer, le shérif Teasle l’arrête pour 
vagabondage. Emprisonné et malmené par la police, Rambo devient fou furieux et s’enfuit dans les bois. 
La traque commence…
« Dans cette Amérique de la “moral majority”, John Rambo est l’image même de cette guerre sans 
gloire, hier héros enrôlé de force, aujourd’hui paria de la société. Il est l’émanation d’une culpabilité 
naissante, interdit de séjour dans cette petite ville tranquille. Rambo est ainsi également une satire de 
ces comportements provinciaux, du souhait de rester “entre soi”. L’arrivée de John Rambo en ville est 
l’occasion inespérée pour les petits notables d’exercer enfin les pouvoirs qui leur ont été accordés. »

Gérard Camy, Jeune Cinéma, avril 1983

john Rambo, a veteran from the Vietnam War, drifts from town to town looking for his former comrades-in-
arms. just as he is about to enter a small town in search of food, he is arrested for vagrancy by Sheriff teasle. 
imprisoned and bullied by the police, Rambo snaps and flees into the woods. a manhunt begins…  
“In the America of the ‘moral majority’, John Rambo epitomises this inglorious war: yesterday a conscripted 
hero, today a social pariah. He is the manifestation of a burgeoning sense of guilt and is banned from 
entering a sleepy little town. Thus, first Blood is also a satire on small-town mentalities and the desire to 
remain ‘amongst one’s own’. The arrival of John Rambo provides local bigshots an unhoped-for opportunity 
to finally use the powers invested in them.”
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L’usure Du temps
Shoot the moon

Alan Parker

sCénario Bo Goldman image michael Seresin montage Gerry hambling proDuCtion metro Goldwyn mayer sourCe Splendor films
interprétation diane Keaton, albert finney, Karen allen, Peter Weller, dana hill, Viveka davis, tracey Gold, tina Yothers

Faith et George se sont sûrement aimés dans le passé. Mais un jour, ils décident de se séparer. Faith, George, 
et leurs quatre enfants, tentent de trouver l’équilibre dans cette famille éclatée, malgré la rudesse des 
sentiments, la rancune et la souffrance accumulées.
« Quinze ans de mariage, quatre filles, le succès littéraire, une maison ravissante… Pourtant, George 
pleure. Il va quitter Faith, son adorable épouse, sa trop parfaite épouse. Mais on ne tranche pas si 
aisément un lien aussi vivace. Et tandis que Faith essaie de se rassembler, George se déchire, la torture, 
pour les enfants, pour tout, pour rien… parce qu’il l’aime encore. Émouvant, drôle, exaspérant parfois, 
un film qui touche au cœur. »

Le Point, 31 août 1982

faith and George must have loved each other once, but one day they decide to go their separate ways. faith, 
George and their four children try to find a balance in this shattered family, despite the raw emotions brought 
forth by years of accumulated bitterness and suffering.
“Fifteen years of marriage, four daughters, a successful literary career, a beautiful home, and yet George is 
in tears. He is about to leave Faith, his lovely wife, his too-perfect wife. But such an enduring bond cannot 
be severed so easily. While Faith tries to keep it together, George tears himself apart, torturing her, for the 
children, for everything, for nothing, because he still loves her. Moving, funny, exasperating at times, this is 
a film that touches the heart.”
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jag manDir
jag mandir : das exzentrische Privattheater des maharadscha von undaipur

Werner Herzog

sCénario Werner herzog image Wolfgang dickmann, Rainer Klausmann, anton Peschke montage michou hutter proDuCtion 
neue Studio film, Österreichischer Rundfunk, Zweites deutsches fernsehen sourCe Potemkine films

En réalisant Jag Mandir, Werner Herzog répond à une commande d’André Heller, un artiste autrichien 
qui n’a aucun mal à le convaincre de venir filmer en Inde, le rêve éveillé d’un Maharana qui veut faire à 
son jeune fils le cadeau de son vaste pays.
« Homme de radio, chansonnier, musicien, acteur ou encore auteur dramatique, André Heller se lance à la 
fin des années 1970 dans la promotion de spectacles. C’est à ce titre qu’il est contacté par le Maharana 
d’Udaipur, lequel lui demande de monter un immense spectacle regroupant l’ensemble des variétés 
artistiques existant en Inde. Pendant un an et demi, un employé de Heller sillonne le pays, filmant et 
recensant quelques dix mille artistes. Deux mille d’entre eux sont sélectionnés par Heller et conviés par le 
Maharana pour participer à une somptueuse fête dédiée à la richesse culturelle de l’Inde. C’est ainsi que 
durant vingt heures de spectacle ininterrompu se succèdent combattants, danseurs, contorsionnistes, 
acrobates, jongleurs, charmeurs de serpents, cracheur de scorpions. »

Olivier Bitoun, DVD Classik

Werner herzog made Jag Mandir at the behest of andré heller, an austrian artist and actionist who had no 
trouble convincing herzog to come to india and film the story of a maharana who dreams of presenting his 
young son with the magic of india. 
“A radio man, poet-songwriter, musician, actor and playwright, André Heller turned his hand to promoting shows 
in the late 1970s. It was in this capacity that he was contacted by the Maharana of Udaipur to put on an elaborate 
show featuring all of India’s art forms. A colleague of Heller’s criss-crossed the country over eighteen months, 
filming and listing some ten thousand artists. Two thousand of them were chosen by Heller and invited by the 
Maharana to take part in a magnificent festival celebrating India’s cultural wealth. The resulting twenty-hour show 
features a succession of fighters, dancers, contortionists, acrobats, jugglers, snake charmers and scorpion eaters.”

Autriche • documentaire • 1991 • 1h25 • couleur • vostf
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Y aura-t-iL De La neige à noëL ?
Sandrine Veysset

sCénario Sandrine Veysset image hélène louvart musique henri ancilotti montage nelly Quettier proDuCtion ognon Pictures 
sourCe Carlotta films
interprétation dominique Reymond, daniel duval, fanny Rochetin, Xavier Colonna, Guillaume mathonnet, alexandre Roger, 
jessica martinez, jérémy Chaix, flavie Chimenes

Une ferme agricole isolée dans les champs au sud de la France. Une situation familiale difficile à 
comprendre, pourtant acquise, presque acceptée, où les différents rôles se mélangent : père, amant, ouvriers, 
mère, et puis ces sept enfants… C’est la tendresse et la complicité qui les lient tous, dans l’espérance d’une 
échappée. Y aura-t-il de la neige à Noël ?
« Y aura-t-il de la neige à Noël ? signifie : “Est-ce que papa sera là pour Noël ?” La mère, elle, ne manque 
jamais à l’appel. Par la magie de cette femme au grand cœur, le film quitte le réalisme pour la féerie. 
Sandrine Veysset sait capter la seconde précise où la banalité du quotidien se teinte de poésie. Elle 
accomplit un vrai miracle : coller à la réalité la plus poisseuse, la plus asphyxiante pour s’en arracher, 
brusquement, par d’incroyables audaces lyriques. Sans jamais tomber dans l’emphase. »

Martine Landrot, Télérama, 14 avril 2007

a remote farmhouse in the fields of southern france. a complex family situation that is difficult to comprehend, 
yet well established, accepted almost, and in which the different roles overlap: father, lover, labourers, mother, 
and then these seven children. their love and emotional connection bind them together in the hope of escape. 
Will it snow for Christmas?
“The film’s title, Will it snow for Christmas?, really means ‘Will Dad be home for Christmas?’ As for the mother, 
she is never absent. By the magic of this big-hearted woman, the film leaves realism behind to enter a fairy-tale 
world. Sandrine Veysset succeeds in capturing the precise moment when the banality of everyday life becomes 
poetry. She accomplishes a true miracle by adhering to the most unfortunate, most suffocating reality before 
suddenly tearing herself away via incredibly daring lyrical touches. Yet without ever resorting to pathos.”

France • fiction • 1996 • 1h30 • couleur
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Avec les fonds de soutien à la création cinématographique et audiovisuelle, le Département de la Charente-
Maritime aide les professionnels de l’image, et a accompagné les projets suivants : « Le Radeau de la Méduse » 
(Grand Angle Productions), « Cosmodrama » (Atopic), « L’hôtel de la Plage - saison 2 » (Gaumont Télévision),  
« House of Time » (Alandra Films), « Ainsi soient-ils - saison 3 » (Zadig Productions), « La loi de Barbara 
- épisodes 2 et 3 » (FIT Productions), « Un homme à la mer » (Kizmar Films), « Hero Corp - saison 4 » 
(CALT Productions), « La Boule Noire » (Neyrac Films) et « Tu es mon fils » (EuropaCorp).
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45 ans
45 Years

Andrew Haigh

scénarIo andrew Haigh Image lol crawley montage Jonathan alberts ProductIon the Bureau source ad vitam
InterPrétatIon charlotte rampling, tom courtenay, Géraldine James, Dolly Wells, David sibley, sam alexander, richard cunningham

Kate et Geoff Mercer sont sur le point d’organiser une grande fête pour leur 45e anniversaire de mariage. 
Pendant ces préparatifs, une nouvelle bouleverse la vie du couple : le corps du premier grand amour de 
Geoff, disparue cinquante ans auparavant dans les glaces des Alpes, vient d’être retrouvé… 
« Ce n’est pas un tsunami qui s’abat sur les amoureux, mais une ombre, qui grandit petit à petit mais 
inexorablement. Cette subtilité, on la retrouve dans le jeu des comédiens, Tom Courtenay et Charlotte 
Rampling. En un regard fuyant, en un port de tête, tous deux excellent à traduire de sombres sous-
entendus. L’amertume de 45 Ans se révèle d’une grande élégance. » 

Grégory Coutant, filmdeculte.com

Kate and Geoff mercer are about to throw a huge party celebrating their forty-fifth wedding anniversary. 
During the preparations, they receive a piece of news that rocks their relationship to its core: the body of 
Geoff’s first great love, who disappeared fifty years ago in the icy glaciers of the alps, has just been discovered.    
“It is not a tidal wave that crashes down on the couple but a shadow, one that grows gradually but inexorably. 
This subtlety is carried over into the performances by actors Tom Courtenay and Charlotte Rampling. Both 
excel at conveying dark innuendo through an evasive look or the way a head is held. The bitterness of 45 
Years proves to be extremely elegant.” 

assistant monteur sur plusieurs films de ridley scott, Andrew Haigh s’est fait connaître en France en 2012 avec son second 
long métrage Weekend. en sélection au Festival de Berlin 2015, 45 ans est au palmarès : les deux acteurs principaux, 
charlotte rampling et tom courtenay, reçoivent les deux ours d’argent de la meilleure interprétation. andrew Haigh 
est par ailleurs le producteur exécutif de la série looking diffusée par HBo.
FIlmograPHIe • 2003 Oil (cm) 2005 markings (cm) • cahuenga Blvd (cm) 2009 Five miles Out (cm) • Greek pete (doc) 2012 Weekend 
2015 45 Years
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Avec les fonds de soutien à la création cinématographique et audiovisuelle, le Département de la Charente-
Maritime aide les professionnels de l’image, et a accompagné les projets suivants : « Le Radeau de la Méduse » 
(Grand Angle Productions), « Cosmodrama » (Atopic), « L’hôtel de la Plage - saison 2 » (Gaumont Télévision),  
« House of Time » (Alandra Films), « Ainsi soient-ils - saison 3 » (Zadig Productions), « La loi de Barbara 
- épisodes 2 et 3 » (FIT Productions), « Un homme à la mer » (Kizmar Films), « Hero Corp - saison 4 » 
(CALT Productions), « La Boule Noire » (Neyrac Films) et « Tu es mon fils » (EuropaCorp).
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allIance
Bartabas et Caravage dans un film d’Alain Cavalier

michel seydoux présente Bartabas et caravage dans un film d’alain cavalier. collaboration emmanuel manzano 
source pathé Distribution

Chaque jour, de bon matin, Bartabas travaille son cheval préféré, Caravage… Tous les deux ont une 
conversation silencieuse où chacun guide l’autre… Atteindront-ils une certaine perfection qui les autorise 
à se présenter devant un public ?… Traverser les pépins de santé, se remettre de séances ratées, s’affiner, 
goûter la joie d’un sans faute… Le cinéaste est admis à être témoin de cette intimité… À la longue, c’est la 
naissance d’un trio où les cœurs sont ensemble. Le spectateur en fera peut-être un quatuor.

early each morning, Bartabas puts his favourite horse caravage through his paces. they work in silent 
communion, each guiding the other. Will they achieve a certain level of perfection that will allow them 
to perform in public? alain cavalier observes this intimate relationship as the pair work through health 
problems, recover from failure, refine their performance and taste the joy of perfection… ultimately, this leads 
to the birth of a trio in which three hearts beat as one. perhaps with the spectator this will make a quartet.

après des études d’histoire, Alain Cavalier entre à l’IdHec puis devient assistant de louis malle. Il se fait connaître dans 
les années 1960 avec l’Insoumis suivi de la chamade. dans les années 2000, alain cavalier va devenir « filmeur » et ne 
plus travailler qu’en dV. en témoigne le Filmeur en 2005. en 2011, le Festival de cannes programme Pater, le film le plus 
singulier de toute sa sélection. le Festival de la rochelle lui a consacré un hommage en 1979 et a, depuis, le bonheur 
de présenter régulièrement ses films en sa présence.
FIlmograPHIe • 1958 un américain (cm) 1962 le combat dans l’île 1964 l’insoumis 1967 mise à sac 1968 la chamade 1976 le 
plein de super 1978 ce répondeur ne prend pas de messages • martin et léa 1981 un étrange voyage 1982 la lettre d’un cinéaste 
1986 thérèse 1987 portraits, première série 1990 portraits, deuxième série 1993 libera me 1996 la rencontre 1997 Georges de la 
tour 2000 vies 2002 rené 2005 le Filmeur 2006 Bonnard 2007 lieux saints 2008 les Braves 2009 irène 2011 pater 2014 le paradis 
2015 alliance
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amnesIa
Barbet Schroeder

scénarIo Émilie Bickerton, peter steinbach, susan Hoffman, Barbet schroeder Image luciano tovoli musIque lucien nicolet 
montage nelly Quettier ProductIon vega Film, les Films du losange source les Films du losange
InterPrétatIon marthe Keller, max riemelt, Bruno Ganz, corinna Kirchhoff, Joël Basman

Ibiza. Au début des années 1990, Jo a vingt ans, il vient de Berlin, il est musicien et veut faire partie de la 
révolution électronique qui s’annonce. Pour démarrer, l’idéal serait d’être engagé comme DJ par le club 
L’Amnesia. Martha vit seule, face à la mer, depuis quarante ans. Une nuit, Jo frappe à sa porte. La solitude 
de Martha l’intrigue. Ils deviennent amis alors que les mystères s’accumulent autour d’elle : ce violoncelle 
dont elle ne joue plus, cette langue allemande qu’elle refuse de parler…

ibiza, the early nineties, Jo is a twenty-year-old music composer. He has come over from Berlin and wants to be 
part of the nascent electronic music revolution, ideally by getting a job first as a DJ in the new nightclub on the 
island, amnesia. martha has been living alone in her house facing the sea for forty years. One night Jo knocks 
on her door. Her solitude intrigues him. they become friends even as the mysteries around her accumulate : 
that cello in the corner she refuses to play, the German language she refuses to speak…

né en 1941 à téhéran, Barbet Schroeder étudie la philosophie et collabore, à partir de 1958, aux cahiers du cinéma 
et à l’air de Paris. assistant de Jean-luc godard sur les carabiniers, il crée en 1963 la société les Films du losange et 
produit les premiers films d’éric rohmer. en 1969, il tourne son premier film more et mène depuis une carrière riche et 
éclectique comme auteur, acteur, réalisateur et producteur.
FIlmograPHIe • 1969 more 1972 la vallée 1974 Général idi amin Dada 1975 maîtresse 1977 Koko, le gorille qui parle (doc) 1982/84 
charles Bukowski 1984 tricheurs 1987 Barfly 1990 le mystère von Bülow 1992 JF partagerait appartement 1994 Kiss of Death 
1995 Before and after 1997 Desperate measures 2001 la vierge des tueurs 2002 calculs meurtriers 2007 l’avocat de la terreur 
(doc) 2008 inju, la bête dans l’ombre 2009 mad men – saison 3 / Épisode 12 – the Grown-ups 2015 amnesia

suisse/France • fiction • 2015 • 1h36 • couleur
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around tHe World In 50 concerts
Heddy Honigmann 

scénarIo Heddy Honigmann Image Goert Giltay montage Danniel Danniel ProductIon cobos Films production, avro source cobos Films
aVec l’Orchestre royal de concertgebouw

En 2013, pour célébrer son 125e anniversaire, le prestigieux Orchestre royal de Concertgebouw part en 
tournée à travers le monde, donnant plus de 50 concerts sur les six continents. Heddy Honigmann, qui a 
suivi l’orchestre à Buenos Aires, Soweto et Saint Pétersbourg, raconte à sa manière incomparable combien 
la musique touche le cœur des gens, quelle que soit leur culture. 
« Le style contemplatif de Honigmann révèle la passion et l’amour sans limite pour la musique de ces 
musiciens professionnels, de leur public sensible et de la cinéaste elle-même.  Les discussions portent sur 
l’inspiration, le réconfort et le pouvoir de l’art. Les images de concerts et de répétitions sont entrecoupées 
de moments de silence : la solitude de la chambre d’hôtel, les vols interminables et les conversations 
téléphoniques - parfois difficiles - avec la famille et les amis restés au pays. »

in 2013 the royal concertgebouw Orchestra tours the whole world to celebrate its 125th anniversary:  
50 concerts spread over 6 continents. Documentary maker Heddy Honigmann lands with the orchestra and 
shows how the ensemble succeeds in gaining the hearts of people with a different cultural background. 
“Honigmann’s contemplative style reveals the boundless passion and love for music of the professional 
musicians, their appreciative audiences and the filmmaker herself. There are discussions on inspiration, solace 
and the power of art. Footage of concerts and rehearsals is interspersed with moments of silence: solitude in 
a hotel room, interminable flights and – at times difficult – conversations with family and friends at home.” 

née en 1951 à lima, Heddy Honigmann étudie le cinéma à rome. néerlandaise depuis 1978, elle vit aujourd’hui à 
amsterdam et réalise de nombreux films documentaires qui lui valent une renommée internationale. 
le Festival de la rochelle lui rend hommage en 2013. 
FIlmograPHIe sélectIVe (doc) • 1993 métal et mélancolie 1996 O amor natural 1997 l’Orchestre souterrain 1999 crazy 2004 Dame 
la mano 2005 Framed marriage 2006 Forever 2008 el Olvido 2014 around the World in 50 concerts 

avec le soutien de l’ambassade du royaume des Pays-Bas

Pays-Bas/Finlande/suède/australie • documentaire • 2014 • 1h34 • couleur • vostf
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at Home
sto spiti

Athanasios Karanikolas

scénarIo athanasios Karanikolas Image Johannes louis musIque philipp nespital montage lorna Hoefler steffen, monika 
Weber ProductIon Oxymoron Films, sHpn3 Filmproduktion source sHpn3 Filmproduktion
InterPrétatIon maria Kallimani, marisha triantafyllidou, alexandros logothetis, Zoi asimaki, nikos Georgakis, ieronymos Kaletsanos

Depuis de nombreuses années, Nadja travaille comme gouvernante pour une famille aisée. Elle fait 
quasiment partie de la famille jusqu’à ce qu’on lui diagnostique une maladie grave…
« Athanasios Karanikolas a défini son film comme étant “la pire situation que puisse connaître une 
travailleuse immigrée qui n’a jamais été engagée officiellement, n’a pas de sécurité sociale ni d’assurance 
maladie ou d’allocations et se retrouve soudainement sans rien”. Sa réalisation délicate peint le portrait de 
la famille de manière colorée, en ne la dénigrant jamais mais en dénonçant son indifférence bourgeoise. »

Joseph Proimakis

For many years, nadja has worked as a housekeeper for a wealthy Greek couple. she is allowed to feel like part 
of the family until she is diagnosed with a serious illness…
“Athanasios Karanikolas dubbed his film a ‘worst-case scenario for an immigrant worker who was never 
officially hired for work, has no social security, no health coverage or benefits, and suddenly finds herself 
with nothing’. His delicate direction portrays the family in stark colours, never vilifying them, yet thoroughly 
stigmatising their bourgeois indifference.”

né en 1967 à thessalonique, Athanasios Karanikolas étudie la photographie à new York, puis s’installe en allemagne 
pour se former à la vidéo et aux arts médias. en 2007, il réalise son premier long métrage, elli makra, 42277 Wuppertal. 
metteur en scène de cinéma mais aussi de théâtre, il enseigne également dans plusieurs universités.
FIlmograPHIe • 2000 the Forest (cm) 2001 s (cm) 2003 mein erlöser (cm) 2004 Deer (cm) 2005 Best Worst mistake (cm) 2007 elli makra, 
42277 Wuppertal 2011 Khaima 2013 echolot 2014 at Home

grèce/allemagne • fiction • 2014 • 1h43 • couleur • vostf



E N S E M B L E ,  C O N T I N U O N S  À  I N V E N T E R  L E  M O N D E  D ’ A P R È S

FAIRE DU NEUF AVEC DU VIEUX,
C’EST ÇA LA MODERNITÉ

Il fut un temps, pas si éloigné, où ce que nous appellons «ressources» se dénommait encore «déchets». 
Un temps où la rareté des matières premières et de l’énergie laissait envisager un avenir sombre tant 
pour l’équilibre écologique de notre planète que pour son développement économique.

Aujourd’hui, l’économie circulaire n’est plus un vain mot, c’est une réalité inscrite dans notre quotidien 
et Séché Environnement peut se targuer d’avoir grandement participé à cette évolution majeure 
des comportements et des méthodes en se positionnant à la pointe du combat pour la valorisation 
et le traitement des déchets et la création de valeur durable.

www.groupe-seche.com
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le Bouton de nacre
el Botón de nácar

Patricio Guzmán

scénarIo patricio Guzmán Image Katell Djian musIque José miguel miranda, José miguel tobar, Hugues maréchal montage 
emmanuelle Joly ProductIon atacama production, valdivia Film source pyramide Distribution

Le Bouton de nacre raconte une histoire sur l’eau, le Cosmos et nous. Il puise son inspiration dans deux 
mystérieux boutons découverts au fond de l’océan Pacifique, au large des côtes chiliennes.
« Patricio Guzmán aime interroger les secrets de l’univers, moins en croyant qu’en mémorialiste de 
l’espèce humaine. Après le désert d’Atacama et ses télescopes braqués vers le ciel dans Nostalgie de la 
lumière, Le Bouton de nacre s’intéresse à la Patagonie, aux Indiens décimés jadis par le colon blanc. À 
l’endroit même où Pinochet, un siècle plus tard, élimina ses opposants. La quête du cinéaste n’est pas 
de trouver un sens à une vie de débauche, mais de guetter dans les profondeurs de l’océan Pacifique. 
C’est précis, posé, bouleversant d’intelligence. »       Cinécure, le blog cinéma d’Aurélien Ferenczi, Télérama

El Botón de nácar is a story about water, the cosmos and us, inspired by the discovery of two mysterious 
buttons at the bottom of the pacific Ocean, off the coast of chile.
“Patricio Guzmán enjoys probing the secrets of the universe. After the Atacama Desert and its telescopes pointing 
at the stars in nostalgia de la luz, el Botón de nácar focuses on Patagonia and the indigenous Indians destroyed 
by cotton. In the very place where Pinochet would eliminate his opponents a century later. The filmmaker’s quest 
is not to find meaning in a life of iniquity; rather, it is to search the depths of the Pacific Ocean.”

né en 1941 à santiago du chili, Patricio Guzmán est réputé pour la qualité de ses nombreux documentaires sur l’histoire 
de son pays. dans les années 1970, il produit et réalise la Bataille du chili, une trilogie pour laquelle il collabore avec 
chris marker. expatrié à Paris, il reste très attaché au chili et à son histoire. le Bouton de nacre reçoit l’ours d’argent 
du meilleur scénario au Festival de Berlin.
FIlmograPHIe sélectIVe (doc) • 1971 chile, elecciones municipales 1972 la respuesta de octubre 1973 la Bataille du chili 1983 
la rose des vents 1987 au nom de Dieu 1992 la croix du sud 1995 les Barrières de la solitude 1997 chili, la mémoire obstinée 
2001 le cas pinochet 2004 salvador allende 2010 nostalgie de la lumière 2015 le Bouton de nacre

soirée exceptionnelle avec séché environnement

espagne/France/chili • documentaire • 2015 • 1h22 • couleur • vostf
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cemeterY oF sPlendour
rak ti khon kaen

Apichatpong Weerasethakul

scénarIo apichatpong Weerasethakul Image Diego Garcia montage lee chatametikool ProductIon illuminations Films past lives, 
Kick the machine Films, anna sanders Films, Geißendörfer Film und Fernsehproduktion source pyramide Distribution
InterPrétatIon Jenjira pongpas Widner, Banlop lomnoi, Jarinpattra rueangram, petcharat chaiburi, tawatchai Buawat

Des soldats atteints d’une mystérieuse maladie du sommeil sont transférés dans un hôpital provisoire, 
installé dans une école abandonnée. Jenjira se porte volontaire pour s’occuper d’Itt, un beau soldat 
auquel personne ne rend visite. Elle se lie d’amitié avec Keng, une jeune médium qui utilise ses pouvoirs 
pour aider les proches à communiquer avec les hommes endormis.
« À sa manière, avec son art, sa malice, sans attaquer de face la tyrannie, ce nouveau film magnifique, hallu-
cinatoire, livre avec une extrême douceur son désarroi, le portrait d’un pays en déséquilibre, entre tradition et 
modernité, religion et médecine du futur, imagination débridée de l’individu et une population politiquement 
opprimée, battue. C’est déchirant et magique. »        Jean-Baptiste Morain, Les Inrockuptibles, 18 mai 2015 

soldiers with a mysterious sleeping sickness are transferred to a temporary clinic in a former school. Jenjira 
volunteers to care for itt, a handsome soldier with no family visitors. she befriends Keng, a young medium 
who uses her psychic powers to help loved ones communicate with the comatose men. 
“In its own way, with its art and its mischief, without attacking tyranny head on, this magnificent and 
hallucinatory new film gently conveys its disarray, painting the portrait of a country thrown out of balance, 
caught between tradition and modernity. It is heartrending and magical.”

né à Bangkok en 1970, Apichatpong Weerasethakul est une des voix les plus originales du cinéma contemporain. À l’écart 
de l’industrie cinématographique thaïlandaise, il s’implique dans un cinéma indépendant et expérimental. ses courts et 
longs métrages lui ont valu une reconnaissance internationale et la Palme d’or en 2010 pour oncle Boonmee, celui qui 
se souvient de ses vies antérieures. cemetery of splendour est présenté à un certain regard au Festival de cannes 2015.
FIlmograPHIe longs métrages • 2000 mysterious Object at noon 2002 Blissfully Yours 2003 the adventure of iron pussy 2004 
tropical malady 2006 syndromes and a century 2010 Oncle Boonmee, celui qui se souvient de ses vies antérieures 2012 mekong 
Hotel (mm) 2014 cemetery of splendour

grande-Bretagne/thaïlande/allemagne/France • fiction • 2015 • 2h02 • couleur • vostf
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cHorus
François Delisle

scénarIo, Image et montage François Delisle musIque robert marcel lepage ProductIon Films 53/12 source uFO Distribution
InterPrétatIon sébastien ricard, Fanny mallette, Geneviève Bujold, pierre curzi, antoine l’Écuyer, luc senay, Didier lucien, suuns

Hugo avait huit ans lorsqu’il a disparu. Après des recherches infructueuses, le couple de parents formé 
par Christophe et Irène s’est brisé sous le poids de l’attente insoutenable. L’un s’est exilé au Mexique. 
L’autre a repris sa carrière d’alto au sein d’un chœur de musique ancienne. Vivant des solitudes parallèles 
et habités par la disparition d’Hugo, un jour, on leur annonce que des restes humains ont été retrouvés. 
Tout porte à croire qu’il s’agit de leur fils. Face à la mort de leur enfant, chacun chemine différemment 
pendant leurs retrouvailles forcées à Montréal. 
« Chorus est une histoire d’amour qui émerge d’un deuil et qui se termine par une étreinte entre deux 
survivants, comme pour cicatriser une blessure fondamentale. »

Hugo was eight when he went missing. When searches turn up nothing, his parents, christophe and irène 
split apart under the excruciating pressure of waiting. He moves to mexico. she goes back to her career as 
an alto in an early music choir. they live in their separate solitudes, haunted by Hugo’s disappearance, until 
one day they get the news that human remains have been found. everything indicates they are those of their 
son. During their forced reunion in montreal, they both handle the death of their child in their own way. 
“chorus is a love story that emerges from mourning and leads to two survivors clinging to each other as if 
to heal the deepest cut of all.”

scénariste, producteur et réalisateur, François Delisle signe son premier long métrage en 1994, ruth, et fonde, en 2002, 
la société Films 53/12 afin de produire ses propres films. sélectionnés dans de nombreux festivals internationaux, 
François delisle défend obstinément, par son implication autant dans la création que dans la production de films, un 
cinéma indépendant et personnel.
FIlmograPHIe•1994 ruth 2004 le bonheur, c’est une chanson triste 2007 toi 2010 2 fois une femme 2012 le météore 2014 chorus 

avec le soutien de la délégation générale du québec à Paris et de la sodec

québec/canada • fiction • 2014 • 1h36 • noir et blanc
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le météore
François Delisle

scénarIo, Image et montage François Delisle musIque the states project ProductIon Films 53/12 source FunFilm Distribution
InterPrétatIon François papineau, andrée lachapelle, Dominique leduc, stéphane Jacques, pierre-luc lafontaine, François Delisle, 
Jacqueline courtemanche, noémie Godin-vigneau

Pierre, la quarantaine, purge une peine de quatorze ans de prison. Sa mère, âgée de presque quatre-vingts 
ans, lui rend visite chaque semaine. Suzanne, la dernière femme de Pierre, tente de refaire sa vie depuis 
le jugement. Chacun des personnages raconte cette période de son existence qui semble suspendue dans 
le temps, accrochée par ce lien fragile entre la vie du « dedans » et celle du « dehors ». Des destins liés 
par un crime, la culpabilité et la solitude…
« Par sa mise en relation complexe de personnages invisibles, par sa profondeur et son humanité et 
enfin par son audace formelle, Le Météore est bel et bien la plus impressionnante proposition de fiction 
québécoise de ces dernières années. »

Charles-Henri Ramond, filmsquebec.com, 8 mars 2013

Forty-something pierre is serving a fourteen-year prison sentence. His mother, who is approaching eighty, 
visits him every week. suzanne, pierre’s current wife, has moved on since he was sent away. each character 
gives us a frank account of a period in their lives that seems suspended in time by the fragile connection 
between life on the inside and the world outside. their destinies are linked by crime, guilt and loneliness.
“Through its complex web of relationships between invisible characters, its depth and humanity, and finally, 
its formal innovation, le météore is well and truly the most impressive piece of fiction to come out of Quebec 
in recent years.”

avec le soutien de la délégation générale du québec à Paris et de la sodec

québec/canada • fiction • 2012 • 1h25 • couleur



inÉDit ici et ailleurs 200

cosmodrama
Essai supplémentaire sur l’entendement humain

Philippe Fernandez

scénarIo philippe Fernandez Image Frédéric serve musIque sylvain Quément montage philippe Fernandez ProductIon atopic, 
michigan Films source atopic
InterPrétatIon Jackie Berroyer, Bernard Blancan, emilia Derou-Bernal, Ortès Holz, serge larivière, sascha ley, emmanuel moynot

À bord d’un vaisseau spatial, sept membres d’équipage se réveillent de leur cryogénisation, malencon-
treusement amnésiques. Ils ne savent plus ni où ils sont, ni d’où ils viennent, ni le but de leur mission. 
Leurs observations, de nature scientifique, leur permettront d’émettre des hypothèses sur ces sujets, mais 
tous ne le supporteront pas.
« Investissant la dimension la plus plastique du cinéma, l’auteur délaisse les formes de la narration 
classique au profit d’une dramaturgie formelle où la puissance de l’image soutient notre pensée. Film 
de sensations corticales, Cosmodrama nous magnétise par sa chromatique ardente, son décor saillant, 
ses costumes surannés, ses envoûtantes notes sonores. Un pari osé à l’heure où la science-fiction a 
depuis longtemps rendu les armes au genre du film d’action. »        Rima Samman, cinéaste membre de l’Acid

seven astronauts aboard a spaceship awake from cryogenic sleep to find they have no memory of where 
they are, where they came from or why. their scientific observations allow them to formulate hypothesis on 
these questions, but not all of them are able to endure the situation.
“Appropriating the most aesthetic dimension of cinema, the author eschews traditional narrative forms for a 
formal drama in which the power of the images assists our reflection. A film of cerebral sensations, cosmodrama 
mesmerises through its intense colour palette, its striking sets, its retro costumes, and its spellbinding soundtrack. 
An ambitious gamble at a time when science fiction has long turned in its arms to the action film.”

né à Paris en 1958, Philippe Fernandez élabore une œuvre singulière, hantée par le rapport à l’espace. ses six films 
invitent à un trip extraterrestre, entre atmosphère, écosphère et sémiosphère. Il est aussi plasticien multimédia, musicien 
et a enseigné l’histoire de l’art contemporain et l’art vidéo. cosmodrama est présenté à l’acid au Festival de cannes 2015.
FIlmograPHIe • 1995/1998 conte philosophique (cm) 1999 réflexion (cm) 2004 connaissance du monde (Drame psychologique) (mm) 
2008 perspectives atmosphériques (mm) • léger tremblement du paysage 2015 cosmodrama

Belgique/France • fiction • 2015 • 1h55 • couleur



des aPacHes
Nassim Amaouche

scénarIo nassim amaouche, Guillaume Bréaud Image céline Bozon montage Julien lacheray ProductIon ad vitam production 
source ad vitam
InterPrétatIon nassim amaouche, andré Dussollier, laetitia casta, Djemel Barek, alexis clergeon, Kamel labroudi, mohand taferka

Lors de l’enterrement de sa mère, Samir croise le regard d’un inconnu, son père. Celui-ci l’entraîne dans 
une affaire familiale qui le plonge au cœur de la population kabyle de Belleville et de ses traditions. Une 
expérience qui le bouleverse et fait ressurgir son passé d’une étrange manière. Alors qu’il est confronté à 
ses choix, Samir va s’affranchir de son enfance et de son clan pour devenir un homme libre, un « Apache ».

During his mother’s funeral, samir makes eye contact with a stranger, his father. He then finds himself mixed 
up in a family affair that plunges him deep into the heart of the Kabyle community in Belleville and all its 
traditions. this life-changing experience brings his past to the surface in a most unusual way. as he confronts 
his past choices, samir frees himself from his childhood and his clan to become a free man, an “apache”.

né en 1977, Nassim Amaouche, titulaire d’une licence en sociologie en 2000, intègre l’Institut International de l’Image 
et du son (IIIs), section réalisation. son premier long métrage, adieu gary obtient le grand Prix de la semaine de la 
critique au Festival de cannes 2009.
FIlmograPHIe • 2004 De l’autre côté (cm) 2005 Quelques miettes pour les oiseaux (cm) 2009 adieu Gary 2012 mawsem Hisad 2013 
en terrain connu (cm) 2014 Des apaches

France • fiction • 2014 • 1h37 • couleur
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les deux amIs
Louis Garrel

scénarIo louis Garrel, christophe Honoré Image claire mathon montage Joëlle Hache musIque philippe sarde ProductIon les 
Films des tournelles source ad vitam
InterPrétatIon Golshifteh Farahani, vincent macaigne, louis Garrel

Clément, figurant de cinéma, est fou amoureux de Mona, vendeuse dans une sandwicherie de la gare du 
Nord. Mais Mona a un secret, qui la rend insaisissable. Quand Clément désespère d’obtenir ses faveurs, 
son seul et meilleur ami, Abel, vient l’aider. Ensemble, les deux amis se lancent dans la conquête de Mona.
« Louis Garrel nous offre, l’air de rien, une balade poétique et buissonnière à travers nos souvenirs 
du cinéma français. Contre toute attente, il ne convoque pas exclusivement la Nouvelle Vague et 
ses héritiers mais plutôt Claude Sautet, pour le triangle amoureux et les ambiances parisiennes, et 
certaines comédies populaires reposant sur des duos masculins antagonistes, à la fois inséparables et 
mal assortis. Comme si César et Rosalie marchaient à l’ombre. »

Olivier Père, Arte, 18 mai 2015

clément, a film extra, is madly in love with mona, who sells sandwiches at the Gare du nord. But mona has 
a secret that makes her elusive. When clément begins to despair of ever gaining her affections, abel, his best 
and only friend, comes to the rescue. together the two friends set out to win her heart.
“Louis Garrel discreetly offers us a poetic, meandering stroll through our memories of French cinema. Contrary 
to expectations, it is not the Nouvelle Vague and its heirs than he calls upon but rather Claude Sautet, for the 
love triangle and Parisian surroundings, and certain popular comedies revolving around antagonistic male 
duos, at once inseparable and mismatched. As if César and Rosalie were walking in the shadows.”

diplômé du conservatoire national supérieur d’art dramatique en 2004, césar du meilleur espoir masculin dans les 
amants réguliers, Louis Garrel impose, en quelques films, une personnalité attachante et sensible. en 2004, il tourne 
avec christophe Honoré dans ma mère. c’est le début d’une longue collaboration avec le cinéaste. les deux amis, son 
premier long métrage, est sélectionné à la semaine de la critique, cannes 2015.
FIlmograPHIe • 2008 mes copains (cm) 2010 petit tailleur (cm) 2011 la règle de trois (mm) 2015 les Deux amis

France • fiction • 2015 • 1h40 • couleur



don’t tHInk I’Ve Forgotten 
camBodIa’s lost rock and roll

John Pirozzi 

Image John pirozzi montage Daniel littlewood, Greg White, matthew prinzing ProductIon argot pictures source cat & Docs
aVec sinn sisamouth, ros serey sothea, Bayon Band, Baksey cham Krong,  liv tek, Drakkar, pen ran, Huoy meas, Yol aularong, 
pou vannary

Au moment de la guerre du Vietnam, émergeait au Cambodge le son d’un rock’n’roll unique qui combinait 
les rythmes traditionnels khmers et les derniers tubes américains, anglais et français. La prise de pouvoir 
des Khmers rouges le 17 avril 1975 mit un arrêt brutal et définitif à cette douce révolution. Les quelques 
artistes survivants de cette époque et beaucoup d’images d’archives témoignent, dans ce documentaire 
d’exception, de l’incroyable épopée du rock and roll cambodgien.
Grâce à des archives somptueuses et des témoignages bouleversants, le film nous projette dans la violence 
de l’histoire et l’anéantissement de tout un pan de la culture cambodgienne, l’extinction pure et simple 
d’un genre musical, de ses chanteurs, danseurs et musiciens.

in cambodia during the vietnam War, the sound of a unique rock ‘n’ roll emerged combining traditional Khmer 
beats with the latest hits from america, england and France. When the Khmer rouge took power on 17 april 
1975 they brought this gentle revolution to a brutal and definitive end. the few surviving artists from the era 
recount the incredible saga of cambodian rock ‘n’ roll in this remarkable documentary.
using magnificent archived footage and moving personal accounts, the film powerfully brings home the 
violence of history and the destruction of a whole section of cambodian culture, the extinction of an entire 
musical genre along with its singers, dancers and musicians.

John Pirozzi est réalisateur et chef-opérateur de documentaires musicaux. Il réalise des clips pour queens of stone 
age, calexico, Vic chensnutt ou Victoria Williams. son premier film documentaire, sleepwalking through the mekong, 
accompagne la tournée du groupe californien dengue Fever sur les routes du cambodge.
FIlmograPHIe • 2007 sleepwalking through the mekong (doc) 2014 Don’t think i’ve Forgotten: cambodia’s lost rock and roll (doc)

états-unis/cambodge/France • documentaire • 2014 • 1h47 • noir et blanc et couleur • vostf
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el cluB
Pablo Larrain

scénarIo Guillermo calderón, Daniel villalobos, pablo larrain Image sergio armstrong musIque arvo pärt montage sebastián 
sepúlveda ProductIon Fabula source Wild Bunch Distribution
InterPrétatIon roberto Farías, antonia Zegers, alfredo castro, alejandro Goic, alejandro sieveking, Jaime vadell, marcelo alonso, 
Francisco reyes, José soza

Quatre prêtres catholiques vivent ensemble avec Monica, une religieuse, dans une maison sur la côte chilienne. 
Lorsqu’ils ne prient pas ou expient leurs pêchés, ils entraînent leur lévrier pour la prochaine course. Mais quand 
un nouveau prêtre emménage, un homme vient le chercher qui profère à son égard de graves accusations…
« Quel est donc cet étrange club, cette minuscule confrérie de quatre hommes qui partagent une maison 
avec une bonne sœur ? Même si la réponse est donnée relativement vite, il vaut mieux en savoir le moins 
possible. Larraín traite une nouvelle fois des non-dits de la société chilienne, de l’hypocrisie des structures 
sociales et il le fait avec un sacré lot de surprises. »

Grégory Coutant, filmdeculte.com 

a group of catholic priests lives with monica, a nun, in a house on the chilean coast. When they are not praying 
or atoning for their sins, they are training their greyhound for the next race. But when a new priest moves in, 
a man suddenly turns up on the doorstep making strong accusations against the newcomer. 
“What is this strange club, this miniscule brotherhood of four men sharing a house with a holy sister? Although the 
answer is given relatively quickly, it is best to know as little as possible. Once again Larraín explores the unspoken 
secrets of Chilean society and the hypocrisy of social structures, with all manner of surprises up his sleeve.”

né en 1976 à santiago du chili, Pablo Larrain étudie le cinéma à l’université des arts, sciences et communication de 
santiago, avant de fonder en 2005, la société de production Fabula. la même année, il réalise son premier long métrage, 
Fuga. en 2008, son film tony manero est sélectionné à la quinzaine des réalisateurs et en 2012, no est nommé pour 
l’oscar du meilleur Film étranger. Presenté au Festival de Berlin, el club reçoit le grand Prix du Jury. 
le Festival de la rochelle lui rend un hommage en 2013.
FIlmograPHIe • 2005 Fuga 2008 tony manero 2010 santiago 73, post mortem 2011 no 2015 el club
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l’étage du dessous
un etaj mai jos

Radu Muntean

scénarIo razvan radulescu, alexandru Baciu, radu muntean Image tudor lucaciu musIque cristian stefanescu electric Brother 
montage alexandru radu ProductIon multi media est, les Films de l’après-midi, neue mediopolis, Bleck Films source epicentre Films
InterPrétatIon teodor corban, iulian postelnicu, Oxana moravec, ionut Bora

En rentrant chez lui, Patrascu perçoit derrière une porte, au deuxième étage de son immeuble, les échos 
d’une violente dispute amoureuse. Quelques heures plus tard, une femme est découverte, assassinée. Ses 
soupçons se portent sur Vali, le voisin du premier. Et pourtant Patrascu ne dit rien à la police... même 
lorsque Vali commence à s’immiscer dans sa vie et dans sa famille.
« “Que sait-on de ses voisins ?” se demande le film, qui fait de la femme assassinée, une coquille vide.  
Si la mort se produit hors champ, pour laisser fantasmer ce personnage fantôme dont on n’entend que 
la voix, c’est aussi pour laisser au spectateur la part d’infime incertitude qui est peut-être la clé du 
comportement de Patrascu. » 

Radu Muntean, Critikat, 16 mai 2015

While returning home one day, patrascu hears a heated argument between a couple in a second-floor 
apartment. a few hours later, a woman is found dead. His suspicions fall on vali, his first-floor neighbour. Yet 
patrascu says nothing to the police, even when vali begins to intrude on his life and family.
“‘What do we know about our neighbours?’ asks the film, which makes an empty shell of the murdered 
woman. This off-camera death maintains the fantasy surrounding a ghostly character we hear but never see, 
as well as leaving a flicker of doubt in the spectator’s mind, which is perhaps the key to Patrascu’s behaviour.”

né en 1971 à Bucarest, Radu Muntean, diplômé en réalisation de l’université de théâtre et cinéma, est considéré 
comme l’un des réalisateurs phares du nouveau cinéma roumain. Présent à cannes en 2008 avec Boogie, en 2010 avec 
mardi après noël. l’étage du dessous est sélectionné à un certain regard, cannes 2015.
FIlmograPHIe • 2003 rage 2006 le papier sera bleu 2008 Boogie 2010 mardi après noël 2015 l’Étage du dessous
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FatIma
Philippe Faucon

scénarIo philippe Faucon Image laurent Fénart musIque robert marcel lepage montage sophie mandonnet ProductIon istiqlal 
Films, possibles media source pyramide Distribution
InterPrétatIon soria Zeroual, Zita Hanrot, Kenza-noah aiche, chawki amari

Fatima vit seule avec ses deux filles : Souad, 15 ans, adolescente en révolte, et Nesrine, 18 ans, qui commence 
des études de médecine. Fatima maîtrise mal le français et cela complique ses rapports quotidiens avec ses 
filles. Afin de leur offrir le meilleur avenir possible, Fatima travaille dur comme femme de ménage. Un jour, 
elle chute dans un escalier. En arrêt de travail, Fatima se met à écrire à ses filles…
« Le film pose les questions de la transmission et des origines et de la possibilité de s’extraire d’une sorte 
de déterminisme communautaire et socioculturel grâce au système républicain de l’éducation nationale. 
Cinéaste humaniste mais sans illusions, sensuel mais sans insistance, Philippe Faucon est peut-être le 
plus crédible héritier de Maurice Pialat, en plus doux, et de Jean Renoir, en plus inquiet (époque oblige). »

Olivier Père, Arte, 20 mai 2015

Fatima lives alone with her two daughters: 15-year-old souad, a teenager in revolt, and 18-year-old 
nesrine, who is starting medical school. Fatima speaks French poorly and is constantly frustrated by her daily 
interactions with her daughters. to ensure the best possible future for them, she works as a cleaning woman… 
“A humanist filmmaker without illusions, sensual but without insistence, Philippe Faucon is perhaps the most credible 
heir to the legacy of Maurice Pialat, only mellower, and to Jean Renoir, only more troubled (naturally, given the times).”

né en 1958 à oujda (maroc), Philippe Faucon rencontre Humbert Balsan qui produira ses six premiers films. en 1990, 
il obtient le prix Perspectives du cinéma français à cannes pour son premier film l’amour. de film en film, il réalise 
une œuvre discrète et remarquable qui se penche le plus souvent sur l’immigration maghrébine en France. Fatima est 
présenté à la quinzaine des réalisateurs, cannes 2015.
FIlmograPHIe sélectIVe • 1989 l’amour 1992 sabine 1996 mes 17 ans 2000 samia 2005 la trahison 2008 Dans la vie 2012 la 
Désintégration 2015 Fatima

avec le soutien de la délégation générale du québec à Paris et de la sodec
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le FIls de saul
saul fia

László Nemes 

scénarIo lászló nemes, clara royer Image mátyás erdély musIque lászló melis montage matthieu taponier ProductIon laokoon 
Filmgroup source ad vitam
InterPrétatIon Géza röhrig, levente molnár, urs rechn, todd charmont, marcin czarnik, sándor Zsótér, Jerzy Walczak

Octobre 1944, au camp d’Auschwitz-Birkenau. Saul Ausländer est membre du Sonderkommando, ce 
groupe de prisonniers juifs isolé du reste du camp et forcé de collaborer avec les nazis dans leur plan 
d’extermination. Il travaille dans l’un des crématoriums quand il découvre le cadavre d’un garçon dans les 
traits duquel il reconnaît son fils. Alors que le Sonderkommando prépare une révolte, il décide d’accomplir 
l’impossible : sauver le corps de l’enfant des flammes et lui offrir une véritable sépulture.
« Claude Lanzmann, 89 ans, semble avoir enfin trouvé un héritier digne de lui et de son œuvre de mémoire. 
Une légende cannoise prétend même que le père de Shoah — venu sur la Croisette pour voir Le Fils de Saul 
aurait murmuré à l’oreille de László Nemes, 38 ans : “Vous êtes mon fils.” »  Mathilde Blottière, Télérama, 24 mai 2015

October 1944, auschwitz-Birkenau. saul ausländer is a Hungarian member of the sonderkommando, a group 
of Jewish prisoners isolated from the camp and forced to assist the nazis in the machinery of large-scale 
extermination. While working in one of the crematoriums, saul discovers the corpse of a boy he takes for his 
son. as the sonderkommando plans a rebellion, saul decides to carry out an impossible task: save the child’s 
body from the flames and offer the boy a proper burial.
“Eighty-nine-year-old Claude Lanzmann finally seems to have found a worthy heir to his work commemorating 
the Holocaust. Cannes legend even has it that the father of shoah – who was in town to see saul fia – whispered 
in the ear of thirty-eight-year-old László Nemes: ‘You are my son.’”

né en 1977 à Budapest, László Nemes grandit entre deux pays et deux cultures, choisissant d’abord la France pour ses 
études (sciences politiques puis cinéma à Paris III), avant de repartir en Hongrie pour s’initier au métier de cinéaste. 
assistant de Béla tarr sur Prologue et l’Homme de londres, il développe le projet du Fils de saul à la résidence de la 
cinéfondation en 2011. le film reçoit le grand Prix du Jury au Festival de cannes 2015.
FIlmograPHIe • 2007 With a little patience (cm) 2008 the counterpart (cm) 2010 the Gentleman takes his leave (cm) 2015 le Fils de saul
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ForeVer
Gia panta

Margarita Manda

scénarIo margarita manda Image Kostis Ghikas montage angela Despotidou ProductIon Faliro House productions source Heretic Outreach
InterPrétatIon anna mascha, Kostas Filippoglou

Costas est chauffeur de train. Chaque jour, Anna monte dans son train pour aller travailler. Tous deux célibataires, 
ils vivent à Athènes, la ville sans amour. Costas est secrètement amoureux d’Anna. Elle l’ignore. Jusqu’au jour 
où Costas décide de franchir le pas. Ces deux âmes esseulées se rencontreront à l’aube d’un jour nouveau.
« Margarita Manda a souhaité faire un film sur le silence. “À un moment où le cinéma est à nouveau 
à la recherche du cœur de son unicité, j’ai senti le besoin de revenir à l’essence. Retour au train, retour 
aux sons qui sont de la musique en eux-mêmes, et retour à la caméra fixe qui crée l’espace à regarder.” 
Forever ne montre jamais des images pour accompagner l’histoire mais permet de découvrir l’histoire 
dans l’image. » Son film est dédié à Theo Angelopoulos.

costas is an engine driver. anna is a passenger who takes his train to work every day. costas and anna are two 
lonely people living in athens, a city which is dying for lack of love. these two lonely people come together at the 
dawn of a bright new day.
“Margarita Manda wanted to make a film about silence. ‘At a time when cinema is once again searching for 
the core of its uniqueness, I felt the need to go back to the essence. Back to the train, back to sounds which 
are music in and of themselves and back to the motionless camera that creates the space to look.’ Forever 
does not show images to go along with the story; it allows you to discover the story within the image.” 
Her film is dedicated to theo angelopoulos. 

née à athènes en 1963, Margarita Manda étudie les sciences politiques, la littérature française et la réalisation. 
assistante de theo angelopoulos, elle écrit et réalise des courts métrages et des documentaires. en 2004, elle travaille 
pour le département vidéo des cérémonies d’ouverture et de clôture des Jeux olympiques d’athènes. en 2009, elle tourne 
son premier long métrage de fiction, gold dust. 
FIlmograPHIe • 1984 Winter (cm) 1986 meeting (cm) 1991 recollections (doc) 2002 Guardians of time (doc) 2004 new Odessa: the 
village of the lake (doc) 2005 Zerelia, the First step (doc) 2009 Gold Dust 2014 Forever
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FuI Banquero
Émilie Grandperret, Patrick Grandperret

scénarIo Émilie et patrick Grandperret Image pascal caubère musIque léo Grandperret, Benoît portolano montage Dominique 
Gallieni ProductIon Balthazar productions, emael Films source Balthazar productions
InterPrétatIon robinson stévenin, antoine chappey, saulius liuktus, pierre richard, Jorge padron

Olivier vient de perdre son père quand la banque qui l’emploie l’envoie à Cuba prospecter de futurs 
marchés. Mais sa mission est annulée. Olivier se retrouve clandestin à La Havane. Très vite, il découvre 
une manière de vivre qui lui plaît, dans ce pays où tout est interdit et où la débrouille est reine. Il va petit 
à petit apprendre à vivre autrement et se lancer, avec ses nouveaux amis, à la poursuite d’un surprenant 
mythe familial.

Olivier has just lost his father when he is sent to cuba by the bank that employs him to find new markets. But 
when his assignment is cancelled, Olivier finds himself an illegal immigrant in Havana. He soon finds a new 
way of life in this country where everything is forbidden and ingenuity is king. little by little, he learns how 
to live differently and along with his new friends, goes in search of a surprising family myth.

né en 1946, Patrick Grandperret débute comme assistant réalisateur auprès de maurice Pialat. court-circuits, son 
premier long métrage, remporte le Prix Jean-louis Bory en 1981 et le second, mona et moi, reçoit le Prix Jean-Vigo 
1990. mais c’est l’enfant lion, tourné en 1992 en afrique, qui le révèle au grand public. en 2006, il réalise meurtrières, 
dont le scénario est inspiré d’une idée de maurice Pialat. Fin 2013, il part à cuba et réalise avec sa fille Fui banquero.
FIlmograPHIe émilie grandperret 2005 entre elle et moi (cm)

FIlmograPHIe Patrick grandperret 1981 court-circuits 1989 mona et moi 1992 l’enfant lion 1995 le maître des éléphants 1996 
les victimes 2005 meurtrières 2014 Fui banquero 
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tHe grIeF oF otHers
Patrick Wang

scénarIo patrick Wang, d’après le roman de leah Hager cohen Image Frank Barrera musIque aaron Jordan, anniversaire, andy 
Wagner montage elwaldo Baptiste ProductIon vanishing angle source e.D. Distribution
InterPrétatIon Wendy moniz, trevor st. John, Oona laurence, Jeremy shinder, sonya Harum, mike Faist, rachel Dratch, chris conroy

L’histoire d’une famille hantée par un décès. Une visite inattendue va à la fois rouvrir des blessures enfouies 
et offrir une voie de sortie à ce deuil irrésolu.
« Patrick Wang a imposé un style, une façon unique de filmer, qu’on reconnaît immédiatement. La 
matière même du film est In the Family. Et ce dernier plan, composite, mutant (on vous laisse la surprise), 
réconciliateur, ce plan-pansement qu’on qualifierait volontiers de plus dingue de l’année, l’a-t-on rêvé ? 
Peut-être. Les larmes (de joie) qui suivirent étaient en tout cas, elles, bien réelles. »

Jacky Goldberg, Les Inrockuptibles, 23 mai 2015

One family is haunted by a death. an unexpected visitor re-opens hidden wounds but also offers a way out 
of this endless grief.
“Patrick Wang has established a style and a unique way of filming that are immediately recognisable. The 
subject matter at the film’s heart is in the Family. And that closing shot – a composite, mutant (we won’t spoil 
the surprise), reconciliatory, healing shot that we could easily call the craziest of the year – did we dream it? 
Perhaps. Whatever the case, the tears (of joy) that followed were definitely real.”

américain d’origine taïwanaise, Patrick Wang s’est fait connaître en France en 2014 avec son premier long métrage In 
the Family. son second film, the grief of others, programmé à cannes 2015 dans le cadre de l’acid, fait du cinéaste, 
un des plus vifs espoirs du cinéma américain indépendant.
FIlmograPHIe • 2011 in the Family 2014 the Grief of Others
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koza
Ivan Ostrochovský

scénarIo marek lescák, ivan Ostrochovský Image martin Kollár montage viera cákanyová, maros slapeta, matej Beneš, peter 
morávek ProductIon sentimentalfilm, endorfilm source pluto Film
InterPrétatIon peter Baláz, Zvonko lakcević, Ján Franek, stanislava Bongilajová, nikola Bongilajová, tatiana piussi

Koza, ancien champion olympique de boxe, peine à subvenir aux besoins de ses proches mais il n’a pas le 
choix et doit remonter sur le ring. Prendre des coups devient presque une question de vie et de mort…
Ivan Ostrochovský emprunte la voix étroite entre la fiction et le documentaire pour livrer un film doux 
amer sur les coulisses peu reluisantes du monde de la boxe, loin des clichés d’athlètes beaux et victorieux.

Koza, a former Olympic boxing champion, struggles to provide for his family but Koza has no choice but to 
step back into the ring. taking punches becomes almost a question of life and death. 
Ivan Ostrochovský treads the fine line between fiction and documentary to deliver a bittersweet film on the 
grimy underside of the boxing world, far from the clichés of beautiful and victorious athletes.

né en 1972 à zilina (slovaquie), diplômé en réalisation documentaire de l’académie des arts du spectacle de Bratislava, 
Ivan Ostrochovský est également codirecteur et producteur de sentimentalfilm et de Punkchart films. son premier 
documentaire Velvet terrorists est primé au Festival international de karlovy Vary. en 2015, koza est sélectionné au 
Festival de Berlin.
FIlmograPHIe • 2013 velvet terrorists (doc) 2014 pavol simai 2015 Koza
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la leçon
urok

Kristina Grozeva, Petar Valchanov

scénarIo Kristina Grozeva, petar valchanov Image Krum rodriguez montage petar valchanov ProductIon abraxas Film, Graal 
Film, little Wing source ZeD
InterPrétatIon margita Gosheva, stefan Denolyubov, ivan Barnev, ivan savov

Dans une petite ville bulgare, près de Sofia, une jeune professeur d’anglais recherche un voleur parmi 
ses élèves car de l’argent a disparu dans son porte-monnaie. Au même moment, sa vie personnelle 
est bouleversée. Elle apprend que sa banque est sur le point de saisir sa maison et de la mettre aux 
enchères en raison d’un prêt immobilier non remboursé. Déterminée à garder son foyer, elle fera tout 
pour collecter l’argent nécessaire avant qu’il ne soit trop tard.
« En utilisant un style propre, clinique et précis, Grozeva et Valchanov maintiennent une certaine 
distance face à la descente aux enfers de leur héroïne. Une distance qui, pourtant, ne fait qu’accroître 
l’impact émotionnel de l’histoire. La Leçon offre une illustration dure, sans concessions sur les limites 
de l’honnêteté lorsque celle-ci se heurte à la brutalité de la réalité économique. »     Festival de Toronto    

in a small Bulgarian village near sofia, a young english teacher looks for a thief among her students after 
money disappears from her purse. at the same time, her personal life is thrown into turmoil. she learns that 
the bank is about to repossess her house and put it up for auction. Determined to keep her home, she decides 
to do whatever it takes to raise the money before it is too late.
“Employing a cool, clean, and precise storytelling style, Grozeva and Valchanov maintain a seemingly 
dispassionate air in the face of their heroine’s escalating desperation, a distance that only increases their 
story’s emotional impact. the lesson offers a tough, unsentimental illustration of the limits of honesty when 
confronted with harsh economic reality.”

née à sofia, Kristina Grozeva, diplômée en Journalisme, étudie la réalisation à l’école de cinéma et de théâtre Bulgare 
(natFa). Petar Valchanov suit le même enseignement. ensemble, ils écrivent et réalisent le documentaire Parable of life 
et le court métrage Jump. la leçon est leur premier long métrage de fiction.
FIlmograPHIe commune • 2010 parable of life (doc) 2012 Jump (cm) 2014 la leçon 
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le lendemaIn
efterskalv

Magnus von Horn

scénarIo magnus von Horn Image lukasz Zal montage agnieszka Gliska ProductIon lava Films, Zentropa international sweden, 
cinema Defacto source nour Films
InterPrétatIon ulrik munther, mats Blomgren, alexander nordgren, Wiesław Komasa, loa ek, ellen Jelinek, inger nilsson

John, encore adolescent, rentre chez son père après avoir purgé une peine de prison et aspire à un nouveau 
départ. Mais la communauté locale n’a ni oublié, ni pardonné son crime. Sa présence attise les pires pulsions 
chez chacun, l’atmosphère devient menaçante, proche du lynchage. Rejeté par ses anciens amis et abandonné 
par ses proches, John perd espoir et la violence qui l’a conduit en prison refait peu à peu surface.
« Le Lendemain, premier film du jeune cinéaste suédois Magnus von Horn, ravive la flamme du guilt-
trip protestant avec parents démissionnaires et ados en roue libre. Inspiré de rapports de police, le film 
distille patiemment son fiel en laissant planer le doute sur cet insondable petit délinquant à gueule 
d’ange en mal de réinsertion.. »            Clémentine Gallot, Libération Next, 22 mai 2015

When teenager John returns home to his father after serving time, he is looking forward to starting afresh. in 
the local community, however, his crime has been neither forgotten nor forgiven. John’s presence brings out the 
worst in everyone and a lynch-mob atmosphere slowly takes shape. Feeling abandoned by his former friends 
and the people he loves, John loses hope and the same aggression that sent him to prison gradually resurfaces. .
“the Here after, the debut film from young Swedish filmmaker Magnus von Horn, rekindles the flame of the 
Protestant guilt trip with its disconnected parents and freewheeling teens. Inspired by police reports, the 
film patiently distils its venom by allowing doubts to linger over this impenetrable, angel-faced delinquent 
struggling to reintegrate his community.”

né en 1983 à göteborg (suède), Magnus von Horn est diplômé de l’école nationale de cinéma de lodz en Pologne. 
en 2010, son court métrage echo est sélectionné en compétition officielle à sundance. en 2011, il fait l’ouverture de 
la section Pardi di domani à locarno avec le documentaire Without snow. le lendemain, présenté à la quinzaine des 
réalisateurs, cannes 2015, est son premier long métrage.
FIlmograPHIe • 2007 radek (cm) 2010 echo (cm) 2011 Without snow (doc) 2014 le lendemain
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mIa madre
Nanni Moretti

scénarIo nanni moretti, Francesco piccolo, valia santella Image arnaldo catinari montage clelio Benevento ProductIon sacher 
Film-Fandango, rai cinema, le pacte, arte France source le pacte
InterPrétatIon margherita Buy, John turturro, Giulia lazzarini, nanni moretti, Beatrice mancini

Margherita est une réalisatrice en plein tournage d’un film dont le rôle principal est tenu par un célèbre 
acteur américain. À ses questionnements d’artiste engagée, se mêlent des angoisses d’ordre privé : sa mère 
est à l’hôpital, sa fille en pleine crise d’adolescence. Et son frère, quant à lui, se montre comme toujours 
irréprochable… Margherita parviendra-t-elle à se sentir à la hauteur, dans son travail comme dans sa famille ?
«  Mia madre est cette œuvre pascalienne qui enterre votre mère, voit partir vos enfants et vous indique 
en un mot à quel point de dépossession le travail du temps finit par vous assigner. Or, le même film 
qui nous donne pour ainsi dire l’heure de notre mort, en attendant, nous bouleverse et nous maintient 
vivants. L’utilité de l’art, grande question morettienne, est ainsi démontrée. »  

Jacques Mandelbaum, Le Monde, 17 mai 2015

margherita is a director shooting a film with a famous american actor in the starring role. away from the shoot, 
margherita tries to hold her life together, despite her mother’s illness and her daughter’s adolescence. meanwhile, 
her brother is as perfect as ever. Will margherita ever feel equal to the task, in her work or in her family life?
“mia madre is that Pascalian film that buries your mother, sees your children leave and shows you in one 
word to what level of dispossession time ends up assigning you. And yet the same film that indicates, so to 
speak, the hour of our death, in the meantime deeply moves us and keeps us alive.”  

né en 1953 à Brunico (Italie), Nanni Moretti est acteur et réalisateur. À l’adolescence, il se découvre deux passions : le 
cinéma et le water-polo. une fois ses études achevées, il se met en tête de devenir réalisateur et tourne ses premiers 
courts métrages au début des années 1970. en 2001, il obtient la Palme d’or pour la chambre du fils. en 2015, mia 
madre est en sélection officielle au Festival de cannes.
FIlmograPHIe • 1976 Je suis un autarcique 1978 ecce bombo 1981 sogni d’oro 1984 Bianca 1985 la messe est finie 1989 
palombella rossa 1993 Journal intime 1998 aprile 2001 la chambre du fils 2006 le caïman 2011 Habemus papam 2015 mia madre
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les mIlle et une nuIts - l’InquIet
as mil e uma noites – O inquieto

Miguel Gomes

scénarIo miguel Gomes, mariana ricardo, telmo churro Image sayombhu mukdeeprom montage telmo churro, pedro Filipe 
marques, miguel Gomes ProductIon O som e a Fúria, shellac sud, Komplizen Films, Box productions source shellac
InterPrétatIon crista alfaiate, adriano luz, américo silva, rogério samora, carloto cotta, Fernanda loureiro

Dans un pays d’Europe en crise, le Portugal, un cinéaste se propose d’écrire des fictions inspirées de sa 
misérable réalité. Mais incapable de trouver un sens à son travail, il s’échappe lâchement et donne sa 
place à la belle Schéhérazade. Et elle commence ainsi… 
« Ô Roi bienheureux, on raconte que dans un triste pays où l’on rêve de baleines et de sirènes, le chômage 
se répand. La forêt brûle la nuit malgré la pluie et hommes et femmes trépignent d’impatience de se 
jeter à l’eau en plein hiver… » Et le jour venant à paraître, Schéhérazade se tait.
« Miguel Gomes filme vraiment le peuple, comme savait le faire Pasolini, avec sa trivialité mais aussi son 
honneur, sa dignité, hissant ses pêcheurs, dockers, lavandières, mères de famille à hauteur de mythe. 
La troïka merkelienne peut continuer de tout écraser, tant qu’il y aura des Miguel Gomes et des films 
comme ces Mille et Une Nuits, nous serons sauvés par la poésie, vengés par les forces de l’esprit. Et c’est 
ainsi aussi qu’un seul film suffit pour sauver tout le cinéma. »   Serge Kaganski, Les Inrockuptibles, 16 mai 2015

in a european country thrown into crisis – portugal – a filmmaker proposes to write fictional stories inspired 
by the miserable reality surrounding him. But unable to find meaning in his work, he cowardly runs away 
and leaves the beautiful scheherazade to stand in his shoes. she begins her tale thus...
“it hath reached me, O auspicious King, that in a sad country where people dream of mermaids and whales, 
unemployment spreads. Forests burn into the night despite the falling rain; men and women long to set out 
to sea in the middle of winter.” and seeing the morning break, scheherazade fell silent.
“Miguel Gomes truly films the common people as Pasolini did before him, with their triviality, their honour 
and their dignity, raising their fishermen, dockers, washerwomen and housewives to the rank of myth. 
Merkel’s troika can continue to crush all in its path, as long as we have the likes of Miguel Gomes and films 
like his Arabian Nights, we will be saved by poetry, avenged by the power of the spirit. And thus one film 
singlehandedly saves the cinema.”

Portugal/France/allemagne/suisse • fiction • 2015 • 2h05 • couleur • vostf



les mIlle et une nuIts - le désolé
as mil e uma noites – O Desolado

Miguel Gomes

scénarIo miguel Gomes, mariana ricardo, telmo churro Image sayombhu mukdeeprom montage telmo churro, pedro Filipe 
marques, miguel Gomes ProductIon O som e a Fúria, shellac sud, Komplizen Films, Box productions source shellac
InterPrétatIon crista alfaiate, chico chapas, luísa cruz, Gonçalo Waddington, Joana de verona, teresa madruga 

Où Schéhérazade raconte comment la désolation a envahi les hommes : « Ô Roi bienheureux, on raconte 
qu’une juge pleurera au lieu de dire sa sentence. Un assassin en fuite errera plus de quarante jours durant 
et se télétransportera pour échapper aux gendarmes, rêvant de putes et de perdrix… »
« Ce volume central des Mille et Une Nuits conjugue sur le mode de la mélancolie la magie du vaste 
projet de Miguel Gomes à travers trois contes et trois univers différents, soit une narration plus recentrée 
que les volumes 1 et 3, mais qui permet d’apprécier la richesse de la palette du cinéaste. Plutôt que de 
choisir Gomes préfère embrasser tous les possibles du cinéma. La parole lui sied autant que le silence, 
l’épure que la profusion. »          Olivier Père, Arte.tv

Scheherazade tells how desolation invaded men: “It hath reached me, O auspicious King, that a judge 
will weep instead of giving out her sentence. A runaway murderer will wander the land for over forty 
days and will tele-transport himself to escape the police while dreaming of prostitutes and partridges.”
“The middle section of Arabian Nights, against a melancholy mood, weaves together the magic of 
Miguel Gomes’ vast undertaking through three tales and three different universes, creating a more 
focused narrative than volumes 1 and 3, but which demonstrates the filmmaker’s rich arsenal. Rather 
than making choices, Gomes prefers to embrace all that is possible in film. For this, words befit him as 
much as silence, simplicity as much as profusion.”

né en 1972 à lisbonne, Miguel Gomes étudie le cinéma et travaille comme critique. après plusieurs courts métrages et 
un premier long métrage en 2004 la gueule que tu mérites, il confirme son talent en 2012 avec tabou, sélectionné au 
Festival de Berlin. les mille et une nuits, œuvre exceptionnelle, un an de tournage dans tout le pays a été programmé 
à la quinzaine des réalisateurs en 2015. le Festival de la rochelle lui a rendu hommage en 2012.

Portugal/France/allemagne/suisse • fiction • 2015 • 2h11 • couleur • vostf
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les mIlle et une nuIts - l’encHanté
as mil e uma noites – O encantado

Miguel Gomes

scénarIo miguel Gomes, mariana ricardo, telmo churro Image sayombhu mukdeeprom montage telmo churro, pedro Filipe 
marques, miguel Gomes ProductIon O som e a Fúria, shellac sud, Komplizen Films, Box productions source shellac
InterPrétatIon crista alfaiate, américo silva, carloto cotta, Jing Jing Guo, chico chapas, Quitério, Bernardo alves

Où Schéhérazade doute de pouvoir encore raconter des histoires qui plaisent au Roi, tant ses récits pèsent 
trois mille tonnes. Elle s’échappe du palais et parcourt le Royaume en quête de plaisir et d’enchantement. 
Son père, le Grand Vizir, lui donne rendez-vous dans la Grande Roue… »
« Un autre segment, l’un des plus émouvants du film, ventile une bonne fois pour toutes les codes du 
drame social estampillé Dardenne, qu’il enrobe des contours de comédie canine Disney, tubes eighties 
de Lionel Richie inclus, où l’on parcourt le réseau d’infortunes particulières d’un HLM dans le sillage 
sautillant d’un toutou à double spectral weerasethakulien et poil blanc. »

Julien Gester, Libération, 20 mai 2015

scheherazade doubts she will still be able to tell stories to please the King, given that what she has to tell 
weighs three thousand tonnes. she therefore escapes from the palace and travels the kingdom in search of 
pleasure and enchantment. Her father, the Grand-vizier, arranges to meet her at the Ferris Wheel. 
“Another segment, one of the film’s most moving, breaks down once and for all the codes of the Dardenne-
style social drama, giving it the contours of a canine comedy by Disney, complete with eighties hits by Lionel 
Richie, in which we explore the misfortunes of a housing estate following in the frolicking wake of a mutt 
that doubles as the white-furred spectre of Weerasethakul.”

FIlmograPHIe • 1999 entretanto (cm) 2000 inventário de natal (cm) 2002 31 (cm) • Kalkitos (cm) 2003 Dinamitem a terra do nunca 
(cm) 2004 pre-evolution soccer’s One minute Dance after a Golden Goal in the master league (cm) • la gueule que tu mérites 2006 
cântico das criaturas (cm) 2008 ce cher mois d’août 2012 tabou 2013 redemption (cm) 2015 les mille et une nuits

Portugal/France/allemagne/suisse • fiction • 2015 • 2h05 • couleur • vostf
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tHe monk
The Maw Naing

scénarIste aung min Image tin Win naing montage Zaw Win Htwe ProductIon Famu, vit Janecek, One point Zero, czech 
television Film centre source negativ Film
InterPrétatIon Kyaw nyi thu, Han newe nyein, thein swe myint, moe san

Un jeune homme, Zawana, entre au monastère d’un petit village dirigé par U Dharma. Très attiré par une 
jeune fille du village, il a des doutes sur son engagement religieux mais, petit à petit, il se prend d’affection 
pour le vieux moine, pourtant très exigeant. Le monastère fait face à de gros problèmes d’argent. Un 
jeune moine le quitte, attiré par les mirages de Yangon, et le vieux moine tombe gravement malade. 
Quelqu’un doit prendre soin de lui et de toute la communauté. Zawana comprend qu’il doit reprendre 
ses responsabilités.

Zawana, a young novice, joins a small village monastery run by u Dharma. attracted to a young girl from 
the village, he doubts his religious commitment but slowly grows fond of the stern old monk. the monastery 
is in dire financial straits. a young monk leaves, seduced by the bright lights of Yangon, and u Dharma falls 
seriously ill. someone has to take care of him and the entire community. Zawana realises that it is up to him 
to take up the challenge.

né en 1971 à myin gyan (Birmanie) The Maw Naing est diplômé en littérature birmane et en technologie. Il étudie le 
cinéma à la Yangon Film school puis à la Famu à Prague. Il est à la fois poète, artiste et réalisateur. the monk est son 
premier long métrage de fiction.
FIlmograPHIe • 2008 again and again (doc) 2012 nargis: When time stopped Breathing (cm) 2014 the monk

république tchèque/Birmanie • fiction • 2014 • 1h35 • couleur • vostf
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mountaIns maY dePart
shan he gu ren

Jia Zhang-ke

scénarIo Jia Zhang-ke musIque Yoshihiro Hanno Image Yu lik-wai montage matthieu laclau ProductIon Office Kitano inc., 
mK productions, Xtream pictures, shanghai Film corporation, liu shiyu source ad vitam
InterPrétatIon Zhao tao, Zhang Yi, liang Jin Dong, sylvia chang, Dong Zijiang, Han sanming

Chine, fin 1999. Tao, une jeune fille de Fenyang est courtisée par ses deux amis d’enfance. Zang est promis 
à un brillant avenir tandis que Liang travaille dans une mine de charbon. Entre ces deux hommes, Tao va 
devoir faire un choix qui scellera le reste de sa vie et de celle de son futur fils, Dollar.
Sur un quart de siècle, entre une Chine en profonde mutation et l’Australie comme promesse d’une vie 
meilleure, les espoirs, les amours et les désillusions de ces personnages face à leur destin…
« Sans jamais s’attendrir ni se lamenter, Jia Zhang-ke donne le frisson à la Croisette avec ce film de maturité, 
ample et sec, qui dévoile seulement in extremis son moteur secret : un lyrisme débordant, inconsolable. »

Louis Guichard, Télérama, 20 mai 2015

china, 1999. childhood friends liang and Zhang are both in love with tao, the town beauty. tao eventually 
decides to marry the wealthier Zhang and soon they have a son they names Dollar. From china to australia, the 
lives, loves, hopes and disillusions of a family over two generations in a society changing at breakneck speed.
“Without ever commiserating or lamenting, Jia Zhang-ke gives Cannes a thrill with this sweeping, terse 
film of a great maturity which only reveals its secret driving force at the last moment: an inconsolable and 
unbounded lyricism.”

né en 1970 à Fenyang (chine) Jia Zhang-ke est diplômé de l’académie du Film de Pékin. en 2006, son film still life 
remporte le lion d’or au Festival de Venise et en 2013, le cinéaste reçoit le Prix du scénario pour a touch of sin au 
Festival de cannes. en sélection officielle en 2015 avec mountains may depart, Jia zhang-ke reçoit par ailleurs, la même 
année, le carrosse d’or de la quinzaine des réalisateurs.
FIlmograPHIe • 1997 Xiao Wu, artisan pickpocket 2000 platform 2001 in public (doc) 2002 plaisirs inconnus 2004 the World 2006 
Dong • still life 2007 useless (doc) 2010 24 city • i Wish i Knew: Histoires de shanghai (doc) 2013 a touch of sin • venice 70: Future 
reloaded (doc) 2015 mountains may Depart

chine/France/Japon • fiction • 2015 • 2h11 • couleur • vostf
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mY name Is salt
Farida Pacha

scénarIo Farida pacha Image lutz Konermann montage Katharina Fiedler musIque marcel vaid ProductIon leafbird Films 
source magnetfilm

À l’infini s’étend un désert plat, gris, implacable. Ni arbre, ni brin d’herbe, ni caillou, mais du sel en 
abondance. Le sel est partout sous la surface craquelée du sol. C’est le Petit Rann de Kutch, 5 000 km2 de 
désert salin en Inde. Pendant huit mois de l’année, Sanabhai et sa famille y vivent, sans eau ni électricité, 
pour extraire sans relâche le sel de ce paysage désolé.
« Documentaire rare, de pure observation. Sans le moindre commentaire off, on y suit les gestes souvent 
mystérieux de cette famille qui délimite de grands bassins puis ratisse le moindre centimètre carré. Les 
auteurs ont su transformer leur matériau en véritable poème visuel. Farida Pacha, ethnologue de formation 
et son compagnon Lutz Konermann, chef-opérateur du film, ont façonné un film qui tient quasiment de la 
sculpture, à force d’attention aux détails, de plans amoureusement composés et de montage millimétré. »

Norbert Creutz, Le Temps

the desert extends endlessly – flat, grey, and relentless. there is not a tree or blade of grass or rock. But there is 
one thing in abundance: salt. salt is everywhere, lying just beneath the cracked, baked surface of the earth. this is 
the little rann of Kutch, 5000 square kilometres of saline desert. and for eight months of the year, sanabhai and 
his family live here without water, electricity or provisions, tirelessly extracting salt from this desolate landscape.
“A rare documentary, pure observation. With no accompanying commentary, we follow the often mysterious 
labours of this family as they mark out vast basins then rake every last square centimetre. The documentary-
makers have succeeded in transforming their material into a visual poem. Farida Pacha, an ethnologist by 
trade, and her partner Lutz Konermann, the film’s cinematographer, have crafted a sculpture-like film through 
sheer attention to detail, lovingly composed shots and exactingly precise editing.”

née en 1972 à mumbai (Inde), Farida Pacha étudie l’ethnologie avant d’obtenir un master en cinéma à l’université de 
l’Illinois du sud (états-unis). réalisatrice de films expérimentaux, éducatifs et documentaires, elle s’installe à zurich en 
2011. my name is salt est son premier long métrage.

suisse/Inde • documentaire • 2013 • 1h32 • couleur • vostf
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notre PetIte sœur
umimachi Diary

Kore-Eda Hirokazu

scénarIo Kore-eda Hirokazu Image takimoto mikiya musIque Kanno Yoko montage Kore-eda Hirokazu ProductIon Fuji television 
network, Gaga corporation source le pacte
InterPrétatIon Haruka ayase, masami nagasawa, Kaho, suzu Hirose

Trois sœurs, Sachi, Yoshino et Chika, vivent ensemble à Kamakura. Par sens du devoir, elles se rendent à 
l’enterrement de leur père qui les a abandonnées une quinzaine d’années auparavant. Elles découvrent alors 
l’existence de leur demi-sœur, Suzu, âgée de 14 ans. D’un commun accord, les jeunes femmes décident 
de recueillir l’orpheline dans la grande maison familiale…
« Physionomiste en diable, Kore-Eda filme si bien les visages et les corps que l’on finit par percer le mystère 
quasi alchimique de ces quatre sœurs dont l’enfance fut en grande partie volée. Voilà bien le plus élégant 
des films de Kore-Eda. élégance des actrices, des sentiments, de la mise en scène. »

Franck Nouchi, Le Monde, 16 mai 2015

three sisters, sachi, Yoshino and chika, live together in Kamakura. When their father – who abandoned them 
fifteen years earlier – dies, they feel duty bound to attend his funeral. there, they discover the existence of 
a fourteen-year-old half-sister, suzu. the three women invite the orphaned suzu to live with them in the 
family home.
“A devilishly good physiognomist, Kore-Eda films faces and bodies so skilfully that we end up unravelling the 
almost alchemical mystery of these four sisters whose childhood was largely stolen. This is the most elegant 
of Kore-Eda’s films. Elegant actresses, elegant emotions, elegant mise-en-scène.”

né en 1962 à tokyo, Kore-Eda Hirokazu est diplômé de l’université Waseda. Habitué de la compétition cannoise - en 
2004, Yagira Yuga, l’acteur principal de nobody knows, reçoit le Prix d’interprétation ; en 2013, tel père, tel fils remporte 
le Prix du Jury - kore-eda est en sélection officielle en 2015 avec notre petite sœur. 
le Festival de la rochelle lui rend hommage en 2006.
FIlmograPHIe • 1995 maboroshi 1998 after life 2001 Distance 2004 nobody Knows 2006 Hana 2008 so i can Be alright: coco’s 
endless Journey • still Walking 2009 air Doll 2011 i Wish 2013 tel père, tel fils 2015 notre petite sœur
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les nuIts BlancHes du Facteur
Belye nochi pochtalona alekseya tryapitsyna

Andreï Kontchalovski

scénarIo elena Kiseleva, andreï Kontchalovski Image aleksander simonov musIque eduard artemyev montage Yurasergei taraskin 
ProductIon center of andreï Kontchalovski source asc Distribution
InterPrétatIon aleksey tryapitsyn, irina ermolova, timur Bondarenko, viktor Kolobov, viktor Berezin, tatyana silich, irina silich

Coupés du monde, les habitants des villages autour du lac Kenozero ont un mode de vie proche de celui 
de leurs ancêtres : c’est une petite communauté, chacun se connaît et toute leur activité est tournée vers 
la recherche de moyens de subsistance. Le facteur Aleksey Tryaptisyn et son bateau sont leur seul lien 
avec le monde extérieur et la civilisation. Mais quand il se fait voler son moteur et que la femme qu’il 
aime part pour la ville, le facteur décide de changer de vie.

cut off from the world, the inhabitants of the villages around lake Kenozero live much as their ancestors 
did before them: this is a small community where everyone knows one another and life revolves around the 
struggle for survival. the postman aleksey tryaptisyn and his boat are the only link to the outside world and 
civilisation. But when his engine is stolen and the woman he loves moves to the city, the postman decides 
to change his life.

né en 1937 à moscou, Andreï Kontchalovski rentre à l’école de cinéma de moscou (VgIk) et y rencontre andreï tarkovski 
avec lequel il collabore. en 1965, il signe son premier long métrage le Premier maître et en 1978, son film sibériade, 
primé à cannes, lui assure une reconnaissance internationale. exilé aux états-unis, il s’essaye à des genres variés - drame, 
série B ou encore film d’action – puis revient dans son pays natal à la fin de la guerre froide.
FIlmograPHIe • 1963 l’enfant et le pigeon 1965 le premier maître 1967 le Bonheur d’assia 1969 un nid de gentilshommes 1970 
Oncle vania 1974 la romance des amoureux 1978 sibériade 1983 maria’s lovers 1985 runaway train 1986 Duet for One 1987 le 
Bayou 1989 Homer and eddie 1992 le cercle des intimes 1994 riaba ma poule 2002 la maison des fous 2007 Gloss / papier glacé 
2010 casse-noisette 2012 la Bataille pour l’ukraine (doc) 2014 les nuits blanches du facteur
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tHe otHer sIde
Roberto Minervini

scénarIo roberto minervini, Denise ping lee Image Diego romero montage marie-Hélène Dozo ProductIon agat Films & cie, 
OKta Films source shellac
InterPrétatIon mark Kelly, lisa allen, James lee miller 

Dans un territoire invisible, aux marges de la société, vit une communauté blessée qui fait face à une 
menace : celle de tomber dans l’oubli. Des vétérans désarmés, des adolescents taciturnes, des toxicomanes qui 
cherchent dans l’amour une issue à leur dépendance, des anciens combattants des Forces spéciales toujours 
en guerre avec le monde. Toute une humanité cachée où s’ouvrent les abysses de l’Amérique d’aujourd’hui.
« Minervini tourne énormément et s’efforce d’être le moins invasif possible. Son œil est vraiment celui du 
photographe, il a un sens admirable du cadre et du moment. The Other side est donc non l’envers du décor 
mais le passage par un bain révélateur d’une réalité qui à la fois fascine et embarrasse, une mise à nu des 
plaies et ruines d’un pays conquérant et toujours partiellement vaincu. »  Didier Péron, Libération, 22 mai 2015

in an invisible territory at the margins of society, lives a wounded community that is trying to respond to a threat: 
of being forgotten by political institutions and having their rights as citizens trampled. Disarmed veterans, taciturn 
adolescents, drug addicts trying to escape addiction through love, ex-special forces soldiers still at war with the 
world. through this hidden pocket of humanity, the door opens to the abyss of today’s america.
“Minervini films a great deal and strives to be the least invasive possible. He truly has the eye of a photographer 
and a remarkable sense of framing and timing. the Other side is thus not the flipside of the coin but rather 
a lifting of the curtains on a fascinating and disturbing reality, an exposé on the wounds and ruins of a 
conquering yet partially vanquished country.”

né à Fermo (Italie), Roberto Minervini s’installe en 2000 aux états-unis où il travaille comme consultant financier. en 2001, 
après le 11 septembre, il change de vie et débute un master en médias à la new school university. en 2007, il s’installe 
au texas et passe à la réalisation. the other side est présenté à un certain regard, cannes 2015.
FIlmograPHIe • 2005 voodoo Doll (cm) 2006 las luciernagas (cm) 2011 the passage 2012 low tide 2013 le cœur battant 2015 
the Other side (doc)

Italie/France • documentaire • 2015 • 1h32 • couleur • vostf
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Peace to us In our dreams
Sharunas Bartas

scénarIo sharunas Bartas Image eitvydas Doshkus musIque alexander Zekke montage Gintare sokelyte ProductIon studio 
Kinema, Kinoelektron, look Film, House on Fire source norte Distribution
InterPrétatIon sharunas Bartas, lora Kmieliauskaïte, ina marija Bartaite, edvinas Goldsteinas, eugenijus Barunovas, aushra eitmontiene

Par une journée d’été, un homme, sa compagne actuelle et sa fille de 16 ans, arrivent dans leur maison 
de campagne pour le week-end. Depuis la mort de sa mère, la fille vit avec son père qui ne s’occupe 
pas beaucoup d’elle. Il est fatigué de son travail routinier et ne sait où trouver la force de continuer. Sa 
compagne, une violoniste, a perdu la joie de vivre. Elle s’égare entre la musique, l’amour et sa carrière. 
Même si l’homme et la femme s’aiment, leur relation est tendue et sur le point de s’effondrer.
« Paysages et visages peuplés par la présence mentale de l’être absent, Peace to Us in Our Dreams est, 
littéralement, un travail de deuil, qui parfois serre le cœur. »

Serge Kaganski, Les Inrockuptibles, 23 mai 2015

One summer’s day a man, his partner and his daughter arrive at their country house to spend the weekend. 
ever since her mother’s death the daughter has lived with her father, who takes little interest in her. the man 
is tired of his tedious job and struggles to find the strength to carry on. the woman, a violinist, has lost her 
zest for life, unable to choose between love, music and career. Despite the fact that the man and woman love 
each other, their tense relationship is on the brink of collapse.
“With landscapes and faces haunted by the mental presence of a lost loved one, peace to us in Our Dreams 
is literally a work of mourning that at times pulls at the heart strings.”

né en 1964 à shiauliai (lituanie), Sharunas Bartas est diplômé de l’école de cinéma VgIk de moscou. en 1989, il fonde 
studio kinema, la première société de production de films indépendants de lituanie. cinéaste contemplatif, sharunas 
Bartas s’impose comme l’un des réalisateurs les plus importants de son pays. en 2015, Peace to us In our dreams est 
sélectionné à la quinzaine des réalisateurs, à cannes.
FIlmograPHIe • 1996 Few of us 1997 the House 2000 Freedom 2004 seven invisible men 2009 indigène d’eurasie 2015 peace to 
us in Our Dreams
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Peur de rIen
Danielle Arbid

scénarIo Danielle arbid, Julie peyr Image Hélène louvart montage mathilde muyard son emmanuel Zouki, Jean casanova 
ProductIon les Films pelléas source ad vitam
InterPrétatIon manal issa, vincent lacoste, paul Hamy, Damien chapelle, Dominique Blanc, clara ponsot, india Hair, Bastien 
Bouillon, Orelsan

En 1993, Lina a 19 ans et débarque à Paris. Elle est seule et sans repère. La peur au ventre et l’instinct de 
survie comme seul bagage, elle vient chercher ce qu’elle n’a jamais trouvé au Liban, son pays d’origine : 
une certaine forme de liberté.

it is 1993 and nineteen-year-old lina arrives in paris, lost and alone. carrying nothing but her fear and her 
survival instinct, she is seeking the very thing she was never able to find at home in lebanon: a certain form 
of freedom.

née à Beyrouth en 1970, Danielle Arbid arrive à Paris à 17 ans. après des études de littérature, elle travaille comme 
pigiste pour différents journaux. réalisatrice depuis 1998, son premier long métrage de fiction, dans les champs de 
bataille, est sélectionné en 2004 à la quinzaine des réalisateurs. en 2011, son film Beyrouth Hôtel est censuré au liban. 
le Festival de la rochelle lui rend hommage en 2008.
FIlmograPHIe •1998 raddem (cm) 1999 le passeur (cm) 2000 seule avec la guerre (doc) 2002 Étrangère (mm) 2002 aux frontières (doc) 

2003 conversation de salon 1,2 et 3 (cm) 2004 Dans les champs de bataille 2005 nous 2007 un homme perdu 2008 this smell Of 
sex (cm, doc) 2012 Beyrouth Hôtel 2015 peur de rien 
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Plus Fort que les BomBes
louder than Bombs

Joachim Trier

scénarIo Joachim trier, eskil vogt Image Jakob ihre musIque Ola Fløttum montage Olivier Bugge coutté ProductIon motlys 
as source memento Films Distribution
InterPrétatIon isabelle Huppert, Jesse eisenberg, Gabriel Byrne, amy ryan, David strathairn, Devin Druid, ruby Jerins, rachel Brosnahan

La préparation d’une exposition consacrée à la célèbre photographe Isabelle Reed, trois ans après sa mort 
inattendue, amène son mari et ses deux fils à se réunir dans la maison familiale. Refait alors surface un 
secret qui plonge leurs vies apparemment calmes dans le chaos.
« Film sobre, élégant, intelligent, Plus fort que les bombes dit des choses justes sur le métier de photo-
reporter, l’addiction qu’il suscite chez ceux qui l’exercent, l’usure mentale, le sentiment qu’ils éprouvent 
de n’être “jamais à la bonne place”, la difficulté pour ceux qui les entourent de faire face aux départs 
répétés et à la peur. Plus fort que les bombes s’impose comme un film profond sur l’impossible vérité 
d’êtres déchirés. Puzzle d’amour à jamais incomplet. »                  Arnaud Schwartz, La Croix, 18 mai 2015

an upcoming exhibition celebrating the famous war photographer isabelle reed, three years after her untimely 
death, brings her husband and two sons back together in the family home. When a secret resurfaces, their 
apparently calm lives are plunged into chaos.
“An understated, elegant and intelligent film, louder than Bombs accurately portrays photojournalism, the 
addiction of those in the profession, the mental fatigue, the feeling of ‘never being in the right place’, and the 
struggle of loved ones to cope with the fear and the constant departures. louder than Bombs is a profound 
film on the impossible truth of people torn apart. A forever incomplete jigsaw puzzle of love.”

né en 1974 à copenhague, Joachim Trier a grandi dans une famille de cinéastes. après des études à la national Film 
and television school en grande-Bretagne, il réalise en 2006 son premier long métrage nouvelle donne. en 2011, son 
long deuxième métrage oslo, 31 août est sélectionné à un certain regard et nommé pour le césar du meilleur Film 
étranger. en 2015, Plus fort que les bombes est en compétition officielle au Festival de cannes. 
le Festival de la rochelle lui rend hommage, ainsi qu’à son grand-père, erich løchen, en 2011.
FIlmograPHIe • 2006 nouvelle Donne 2011 Oslo, 31 août 2015 plus fort que les bombes

norvège/France/danemark • fiction • 2015 • 1h45 • couleur • vostf
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PursuIt oF lonelIness
Laurence Thrush

scénarIo laurence thrush Image Gary Young musIque William Basinski montage Olaf Harris ProductIon Growth Films source 
eD Distribution
InterPrétatIon Joy Hille, sandra escalante, suzanne Faha, monique Flores, sharon munfus, Kirsi toivanen, natalie Fouron, Jose 
Jauregui, John magginetti

À Los Angeles, une femme âgée sans parent connu, décède dans un hôpital. Durant vingt-quatre heures, 
une infirmière, une assistante sociale, la personne à joindre en cas d’urgence – sa voisine - et un enquêteur 
du bureau de l’administration publique partent à la recherche de la famille de la défunte.

an elderly female patient dies in a county hospital leaving no known next of kin. Over the course of the 
next twenty-four hours, a nurse, a social worker, the emergency contact person a neigbhor and lastly an 
investigator from the public administrator’s office are relentlessly trying to find a family to contact in regards 
to the death of this anymous individual.

Jeune cinéaste britannique, Laurence Thrush vit à los angeles. Il produit et tourne en 2000 son premier film documentaire 
Fidel’s Fight. distingué par ses campagnes publicitaires, il réalise en 2009, de l’autre côté de la porte, un long métrage 
sur les hikikomori, ces jeunes Japonais qui décident de ne plus sortir de leur chambre. en 2012, il s’interesse à nouveau 
au thème de la solitude avec Pursuit of loneliness.
FIlmograPHIe • 2000 Fidel’s Fight (doc) 2009 De l’autre côté de la porte 2012 pursuit of loneliness

états-unis • fiction • 2012 • 1h35 • noir et blanc • vostf
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raBo de PeIxe
Joaquim Pinto, Nuno Leonel

Image Joaquim pinto, nuno leonel montage Joaquim pinto, nuno leonel ProductIon presente edições de autor  source norte 
Distribution

À l’échelle planétaire, la pêche industrielle épuise les océans. Rabo de Peixe, petit village des Açores où la 
pêche artisanale a longtemps constitué la principale activité économique, est en difficulté. Pedro, jeune 
patron de pêche, ne s’en sort plus. 
« Il y a quinze ans, Joaquim Pinto et son compagnon Nuno Leonel séjournent à plusieurs reprises dans 
un petit port de pêche des Açores appelé “Queue de poisson”. Leur rencontre avec Pedro marque le 
début d’une longue amitié qui entraîne les cinéastes en mer, en quête de morue (mangée localement) 
ou d’espadon (réservé à l’exportation). Le port a depuis été remplacé par un vaste complexe portuaire 
financé par l’Union européenne. » Charlotte Garson

Global industrial overfishing has caused significant problems in the village of rabo de peixe in the azores, where 
small-scale fishing has long provided a livelihood. this situation plunges pedro, a young master fisherman, 
with a crisis in his professional life.
“Fifteen years ago, Joaquim Pinto and his companion Nuno Leonel made several trips to a small fishing port 
in the Azores called ‘Fishtail’. Their encounter with Pedro, marks the beginning of a long friendship that takes 
the filmmakers out to sea in search of cod (eaten locally) or swordfish (kept for export). The port has since 
been replaced by a huge facility funded by the European Union.”

né en 1957 à Porto, Joaquim Pinto est ingénieur du son avant de devenir producteur. en 1988, il réalise son premier 
long métrage uma pedra no bolso. né en 1969 à lisbonne, Nuno Leonel apprend très jeune le cinéma sur les tournages. 
depuis 1996, ils réalisent des films ensemble. 
FIlmograPHIe • Joaquim Pinto • 1988 uma pedra no bolso  1989 Onde bate o sol 1992 Das tripas coração  1993 para cá dos montes 
FIlmograPHIe • Joaquim Pinto et nuno leonel • 1996 surfavela 1998 entrevista com • com cuspo e com jeito se bota no cu do 
sujeito 2007 sol menor • porca miséria (cm) 2013 O novo testamento de Jesus cristo segundo João • Fim de citação 2015 rabo de peixe

Portugal • fiction • 2015 • 1h43 • couleur • vostf 
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tHe reaPer
Kozac

Zvonimir Juric

scénarIo Zvonimir Juric, Jelena paljan Image Branko linta musIque Jura Ferina, pavao miholjevic montage Dubravka turic, 
tomislav pavlic ProductIon Kinorama, Forum ljubljana source new morning Films
InterPrétatIon ivo Gregurevic, mirjana Karanovic, igor Kovac, nikola ristanovski, Zlatko Buric, lana Baric, Dado cosic, peter 
musevski, vinko Kraljevic

Mirjana tombe en panne d’essence sur une route de campagne. Ivo, un fermier dans la soixantaine, lui 
propose son aide et la conduit à la station service la plus proche. Elle y apprend qu’Ivo a été condamné, 
vingt ans auparavant, pour viol, mais décide de lui accorder sa confiance…
« Zvonimir Juric, après son excellent The Blacks, propose un thriller subtil et en profite pour évoquer 
l’histoire traumatique de la Croatie. Composée de trois parties interconnectées, la narration suit 
successivement Mirjana, le pompiste et un policier. Ce procédé judicieux instaure une tension qui imprègne 
l’ambiance austère du film jusqu’à un final glaçant. »          Festival du Film de Bruxelles

When mirjana runs out of petrol on a country road, ivo, a farmer in his sixties, offers to take her to the nearest 
petrol station. there she learns from the attendant that twenty years ago ivo went to prison for rape. she 
decides to trust him anyway…
“Following on from his excellent film the Blacks, Zvonimir Juric offers a subtle thriller in which he evokes 
the traumatic history of Croatia. Comprising three inter-connected parts, the narrative successively follows 
Mirjana, the petrol station attendant and a police officer. This wisely-chosen format creates a tension that 
imbues the film’s austere atmosphere right up to the chilling finale.”

né en 1971 à osijek (croatie), Zvonimir Juric étudie la mise en scène à l’académie d’art dramatique de zagreb. après 
son diplôme en 1999, il réalise des films documentaires et des fictions dont the Blacks en 2009, coréalisé avec goran 
devic. adepte de l’expérimentation, ses réalisations sont souvent audacieuses. the reaper est sélectionné en avant-
première au Festival de toronto 2014.
FIlmograPHIe • 2000 crnci su izdrzali, a ja (doc) 2003 the One Who Will stay unnoticed (doc) 2004 sex, Drink and Bloodshed 2009 
Zagreb stories • the Blacks 2010 Yellow moon (cm) 2013 pragovi • Bijela (cm) 2014 the reaper

croatie/slovénie • fiction • 2014 • 1h38 • couleur • vostf 
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soleIl de PlomB
Zvizdan

Dalibor Matanic

scénarIo Dalibor matanic Image marko Brdar musIque alen sinkauz, nenad sinkauz montage tomislav pavlic ProductIon 
Kinorama source Bac Films
InterPrétatIon tihana lazovi, Goran markovi, nives ivankovi, stipe radoja, trpimir Jurki, mira Banjac

Trois histoires d’amour se déroulent à trois époques différentes, dans deux villages des Balkans où règne 
une haine inter-ethnique.
1991, une passion romantique éclôt alors que l’amour est un luxe interdit dans cette période d’avant-
guerre où règnent folie, confusion et peur.
2001, la guerre a pris fin mais les amants ne peuvent transformer leur passion en relation régulière : les 
cicatrices de la guerre peinent à se refermer.
2011, l’amour parviendra finalement à s’enraciner si les amants réussissent à faire le deuil du passé…

the High sun shines a light on three love stories, in two neighbouring Balkan villages with a long history of 
inter-ethnic hatred.
in the first story, set in 1991, a romantic attraction is forced underground when love becomes a forbidden 
luxury in the pre-war atmosphere of madness, confusion and fear.
in the second story, set in 2001, the war is over but the lovers find it impossible to turn their infatuation into 
an ongoing relationship: the scars of the war are still too fresh and cannot  heal that easily.
the third story takes place in 2011, when love can finally take root, if the lovers can break free of the past.

né en 1975 à zagreb, Dalibor Matanic réalise en 2000 son premier long métrage, cashier Wants to go to the seaside. 
en 2015, soleil de plomb est présenté au Festival de cannes. Il s’agit du premier film croate à y être programmé depuis 
l’indépendance du pays en 1991. Il remporte le Prix du Jury d’un certain regard 2015.
FIlmograPHIe • 2000 cashier Wants to Go to the seaside 2004 100 minuta slave 2005 i love You 2008 Kino lika 2009 la virée (cm) 
2010 mère asphalte 2011 papa 2015 soleil de plomb

croatie/slovénie/serbie • fiction  • 2015 • 2h03 • couleur • vostf
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le tout nouVeau testament
Jaco van Dormael

scénarIo thomas Gunzig, Jaco van Dormael Image christophe Beaucarne musIque an pierlé montage Hervé de luze ProductIon 
terra incognita Films, climax Films, après le déluge source le pacte
InterPrétatIon pili Groyne, Benoît poelvoorde, catherine Deneuve, Yolande moreau, François Damiens, laura verlinden, serge 
larivière, Didier de neck, romain Gelin, marco lorenzini

« Dieu existe. Il habite Bruxelles. Il est odieux avec sa femme et sa fille. On a beaucoup parlé de son fils, 
mais très peu de sa fille. Sa fille, c’est moi. Je m’appelle Ea et j’ai dix ans. Pour me venger, j’ai balancé par 
SMS les dates de leur décès à tous les Belges… »
« Le Tout Nouveau Testament existe et c’est un Belge qui l’a inventé. Jaco van Dormael réussit un film 
barré, speedé, inventif, fou, poétique, où Dieu est un salaud, Trenet chante La Mer et Yolande Moreau 
tapisse nos ciels avec des fleurs. Cela donne une déconnade géante pleine d’invention, d’humanité et de 
poésie, imaginée à quatre mains bien inspirées par Jaco van Dormael et Thomas Gunzig. »

Fabienne Bradfer, Le Soir, 17 mai 2015

“God exists. He lives in Brussels and is horrible to his wife and daughter. We’ve heard a lot about his son, but 
precious little about his daughter. i am that daughter. my name is ea and i am ten years old. in revenge, i 
texted everyone in Belgium their date of death…”  
“The brand new testament exists and it was invented by a Belgian. Jaco van Dormael pulls off a crazy, 
hyperactive, inventive, insane, poetic film in which God is a bastard, Trenet sings la mer and Yolande Moreau 
covers the heavens with flowers. The result is a wildly inventive romp full of humour and poetry, dreamed up 
by an inspired duo, Jaco van Dormael and Thomas Gunzig.”

après des études de cinéma à l’Insas (Bruxelles) et louis-lumière (Paris), Jaco van Dormael débute sa carrière comme 
metteur en scène de théâtre pour les enfants. Il réalise son premier long métrage en 1991, toto le héros, caméra d’or au 
Festival de cannes. en 2015, le tout nouveau testament est présenté à la quinzaine des réalisateurs. Jaco van dormael 
continue par ailleurs, à mettre en scène au théâtre et à l’opéra.
FIlmograPHIe • 1991 toto le héros 1996 le Huitième Jour 2009 mr nobody 2015 le tout nouveau testament

Belgique/France/luxembourg • fiction • 2015 • 1h53 • couleur
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le trésor
comoara

Corneliu Porumboiu

scénarIo corneliu porumboiu Image tudor mircea montage roxana szel ProductIon 42km Film, les Films du Worso, rouge 
international source le pacte
InterPrétatIon cuzin toma, adrian purcarescu, corneliu cozmei, cristina toma, nicodim toma

À Bucarest, Costi est un jeune père de famille accompli. Le soir, il aime lire les aventures de Robin des bois 
à son fils de six ans. Un jour, son voisin lui confie qu’il est certain qu’un trésor est enterré dans le jardin 
de ses grands-parents ! Et si Costi acceptait de louer un détecteur de métal et de l’accompagner pendant 
une journée, il serait prêt à partager le butin avec lui…
« Croire aux contes de fées, c’est aussi croire au cinéma, ce que Corneliu Porumboiu n’a jamais cessé de 
faire en imaginant des dispositifs capables d’optimiser la puissance des mots et des images dans des 
fictions en prise directe avec la réalité, passée et présente de la Roumanie. »       Olivier Père, Arte

costi is an accomplished father living in Bucharest. at night he likes to read his six-year-old son stories to 
help him fall asleep. their favourite is robin Hood. One evening, his neighbour reveals that there is a treasure 
buried in his grandparents’ garden, he’s sure of it. if costi will hire a metal detector and help him locate it, 
he’ll give him half of whatever they find. 
“Believing in fairy tales also means believing in film, something that Corneliu Porumboiu constantly does by 
imagining mechanisms capable of maximising the power of words and images in stories that are attuned to 
the reality of Romania past and present.”

né en 1975 à Vaslui (roumanie), révélé au Festival de cannes en 2006 avec 12h08 à l’est de Bucarest (caméra d’or), 
Corneliu Porumboiu s’impose comme l’auteur majeur du renouveau du cinéma roumain dans les années 2000. ses films 
confirment son talent de conteur et de metteur en scène, alliant travail sur la parole et précision du cadre, humour et 
intelligence. le trésor est présenté à un certain regard, cannes 2015.
FIlmograPHIe • 2002 autant on emporte le vin (cm) 2003 un voyage à la ville (cm) 2004 le rêve de liviu  (cm) 2006 12h08 à l’est de 
Bucarest 2009 policier, adjectif 2013 métabolisme ou Quand le soir tombe sur Bucarest 2014 match retour 2015 le trésor

roumanie/France • fiction • 2015 • 1h29 • couleur • vostf
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tsamo
Anastasia Lapsui, Markku Lehmuskallio

scénarIo anastasia lapsui, markku lehmuskallio Image Johannes lehmuskallio montage markku lehmuskallio son martti turunen 
ProductIon making movies Oy source the Finnish Film Foundation
InterPrétatIon albina tologovona, Willhelm Grotenfelt, thomas Yellowhair, Yovan nagwetch, alma pöysti

1860. Alors que l’Alaska et la Finlande font partie de l’empire russe, le frère du gouverneur finlandais de 
l’Alaska achète une fillette indienne de huit ans pour la rendre libre quand elle aura atteint l’âge adulte. 
À son retour en finlande, il emmène l’enfant avec lui. 
« Le film est basé sur un fait réel. Tsamo est née en 1854 dans la péninsule de Kenai en Alaska. Sa mère, 
esclave, appartenait à la tribu des Tlingit. En 1861, un ingénieur finlandais, achète Tsamo à un chef 
indien. L’acte de vente où figurent le prix de l’enfant et les signatures a été conservé. Tsamo doit se 
séparer de son peuple, puis de son pays pour devenir un objet exotique ballotté parmi des inconnus. Face 
à ces bouleversements, l’enfant se réfugie dans les croyances de son peuple. La famille et la culture dans 
lesquelles nous naissons façonnent notre vision du monde. »     Markku Lehmuskallio

it is the 1860s and alaska and Finland are part of the russian empire. the brother of the Finnish governor of 
alaska buys an eight-year-old indian girl, planning to set her free when she reaches adulthood. 
“The film is based on a true story. Tsamo was born in 1854, Alaska. Her mother was a slave from the Tlingit 
tribe. In 1861, a Finnish engineer purchased Tsamo from an Indian chief. Tsamo is forced to leave her people and 
her country to become an exotic object passed around between strangers. Faced with the upheaval, she takes 
refuge in the beliefs of her people. The family and culture into which we are born shape our view of the world.”

née en 1944 à Yamal (sibérie du nord-ouest), Anastasia Lapsui, première journaliste de son peuple, travaille régulièrement 
avec son compagnon markku lehmuskallio à partir de 1993. né en 1938 à rauma (Finlande), Markku Lehmuskallio a 
d’abord été garde forestier avant de commencer à réaliser, en 1974, des films documentaires. 
le Festival de la rochelle leur rend hommage en 2007.
FIlmograPHIe • 1997 anna (doc) 2000 7 chants de la toundra 2001 le Berger (doc) 2002 mères de vie (doc) 2003 la Fiancée du septième 
salle 2004 Fata morgana (doc) 2007 le voyage perpétuel (doc) 2009 neko, dernière de la lignée 2012 11 images de l’homme (doc) 2015 tsamo

Finlande • fiction • 2015 • 1h25 • couleur • vostf
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une Jeunesse allemande
eine Deutsche Jugend

Jean-Gabriel Périot

collaBoratIon À l’écrIture anne paschetta, pierre Hodgson, nicole Brenez, anne steiner montage Jean-Gabriel périot  musIque 
alan mumenthaler, Xavier thibault documentatIon emmanuelle Koenig ProductIon Blinker filmproduktion, local films, alina 
Film source uFO Distribution

Vie et mort de la Fraction Armée Rouge d’Andreas Baader et Ulrike Meinhof : un montage d’archives 
visuelles et sonores qui questionne, au présent, l’histoire allemande récente.
« Sans commentaire et uniquement construit avec des documents d’époque, le film est une immersion au 
cœur de ce moment de l’Histoire allemande qui parvient à saisir l’affrontement à vif entre une société 
encombrée et sclérosée par son passé nazi et une jeunesse sans échappatoire. Habitué à travailler sur 
les archives, Jean-Gabriel Périot fait œuvre d’historien des images, d’observateur clinique de la violence 
de l’affrontement, loin d’un quelconque parti pris. »

the life and death of andreas Baader and ulrike meinhof’s red army Faction. edited using film and sound 
archives, the film is a present-day questioning of a recent swathe of German history.
“With no commentary and constructed solely using footage from the period, the film is an immersion into 
the heart of a moment in German history, capturing the vehement clash between a society hampered and 
fossilised by its Nazi past and a youth with no way out. Accustomed to working with archive material, Jean-
Gabriel Périot acts as a historian of images, a clinical and impartial observer of the violence of the clash.”

né en 1974 en France, Jean-Gabriel Périot réalise plusieurs courts métrages en vidéo et en pellicule et développe 
son propre style de montage, entre documentaire, animation et vidéo de création. son travail questionne de manière 
récurrente la violence et l’histoire. 
le Festival de la rochelle présente ses courts métrages en 2009.
FIlmograPHIe • 2004 We are Winning, Don’t Forget 2005 undo • Dies irae 2006 eût-elle été criminelle… • under twilight 2007 
200 000 Fantômes 2008 entre chiens et loups 2009 l’art délicat de la matraque 2010 les Barbares 2011 regarder les morts 2012 
nos jours, absolument, doivent être illuminés • the Devil 2013 le jour a vaincu la nuit • l’Optimisme 2014 We are Become Death 
• si jamais nous devons disparaître ce sera sans inquiétude mais en combattant jusqu’à la fin 2015 une jeunesse allemande

allemagne/France/suisse • documentaire • 2015 • 1h32 • noir et blanc et couleur • vostf
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untIl I lose mY BreatH
nefesim kesilene kadar

Emine Emel Balci

scénarIo emine emel Balci Image murat tunçel montage Dora vajda ProductIon prolog Film, unafilm source Festival strategies
InterPrétatIon esme madra, riza akin, ece Yüksel, Gizmet Denizci, sema Keçik

À peine sortie de l’adolescence, Serap travaille de longues heures dans un atelier de confection à Istanbul. 
Elle vit chez sa sœur et son beau-frère qui ne cessent de fouiller dans ses affaires. Serap n’attend qu’une 
chose : que son père, chauffeur routier, loue un appartement pour eux deux, comme il lui en a fait la 
promesse. Et pour réaliser ce rêve, elle ne recule devant rien.
« Cette violente histoire d’un père et de sa fille est aussi celle des différents sentiments qui en découlent - 
la nostalgie, l’indigence, les mensonges, la déception, l’illusion et la colère - un mélange décrit souvent 
et cependant de manière trompeuse, comme étant l’amour même. »

Berlinale 2015

serap is a post-adolescent working long hours in a clothing workshop in istanbul. she lives with her sister 
and brother-in-law, who constantly search her belongings. she longs for her father, a long-distance truck 
driver, to follow through with his promise and rent a flat for them. she will do whatever it takes to make 
this dream a reality.
“This piercing tale of a father and daughter is also about the mixed set of feelings that flow together 
in existential human relationships – longing, neediness, lies, disappointment, illusion and anger – a 
mix described frequently, yet almost deceptively, as love.”

née en 1984, Emine Emel Balci étudie le cinéma et la télévision à l’université des Beaux-arts minar sinan d’Istanbul. 
après avoir travaillé comme première assistante et scénariste, elle réalise en 2007 son premier documentaire Women 
of the lake. en 2015, until I lose my Breath, son premier long métrage, est sélectionné au Festival de Berlin.
FIlmograPHIe • 2007 Women of the lake (cm) 2008 the Waiting (cm) 2012 ich liebe Dich (doc) 2015 until i lose my Breath

turquie/allemagne • fiction • 2015 • 1h34 • couleur • vostf
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la Vallée
the valley

Ghassan Salhab

scénarIo Ghassan salhab Image Bassem Fayad montage michèle tyan ProductIon abbout productions, les Films d’ici, una Film 
source survivance
InterPrétatIon carlos chahine, carole abboud, Fadi abi samra, mounzer Baalbaki, Yumna marwan

Suite à une sortie de route en montagne au Liban, un homme émerge d’un ravin. En sang, il longe la 
route déserte et rencontre trois passants dont la voiture est tombée en panne. Bien qu’ayant perdu la 
mémoire, instinctivement, l’homme réussit à faire redémarrer leur voiture…
« Le film est situé dans un Liban imaginaire où l’on croise des hommes en armes sur des routes désertes, 
où la radio crachouille les mauvaises nouvelles. Dans ce climat délétère, paranoïaque, en équilibre 
précaire, une sensualité débordante se distille. Manière, dérangeante, sans doute, parce que complexe, 
contradictoire, de sonder l’inconscient d’un pays dont l’amnésie n’est pas le moindre des maux. »

Isabelle Régnier, Le Monde, 13 février 2015

a man staggers out of a car crash on a lone mountain road in the lebanon. amnesiac and suffering from shock, 
he wanders along until he runs into a group of motorists with engine trouble and helps them restart their car. 
“The film is set in an imaginary Lebanon where we come across armed men on deserted roads, where the 
radio splutters bad news. In this poisonous, paranoid atmosphere and fragile equilibrium, there is a palpable 
and unbounded sensuality. A no doubt disturbing – because complex and contradictory – manner of exploring 
the subconscious of a country whose amnesia is not the least of its woes.”

né en 1958 à dakar, Ghassan Salhab est l’auteur de six longs métrages et de plusieurs courts métrages et vidéos. Il 
enseigne dans différentes universités au liban et publie des textes dans des revues spécialisées. 
le Festival de la rochelle lui rend hommage en 2010.
FIlmograPHIe • 1986 la clef (cm) 1991 l’autre (cm) • après la mort (cm) 1994 afrique fantôme (cm) 1998 Beyrouth fantôme 1999 De 
la séduction (cm) 2000 Baalbeck (co-réal a. Zaatari, m. soueid) • la rose de personne (cm) 2002 terra incognita 2003 mon corps vivant, 
mon corps mort (cm) 2004 narcisse perdu (cm) 2005 Brève rencontre avec Jean-luc Godard, ou le cinéma comme métaphore (cm) 
2006 temps mort (cm) • le Dernier Homme 2007 (posthume) (cm) 2009 1958 (doc) 2011 la montagne (doc) 2014 la vallée

allemagne/liban/France/qatar/émirats arabes unis • fiction • 2014 • 2h14 • couleur • vostf



la VIe de Jean-marIe
the life of Jean-marie

Peter van Houten

son rut uijtendaal ProductIon anna-Zharkov-Film source peter van Houten

Peter van Houten, documentariste néerlandais, a filmé Jean-Marie, lui-même d’origine néerlandaise, 
pendant six ans. Ce pasteur – désormais septuagénaire – anime à lui tout seul la vie pastorale de vingt-cinq 
villages dans les Pyrénées orientales. Fascinant et paradoxal, il ne s’arrête jamais de parler. Sa franchise 
désarmante, sa sensuelle attention aux femmes et son incroyable spontanéité en font un sacré personnage, 
dont on est heureux, longtemps après la séance, d’avoir croisé l’existence.
« Il faut prendre son temps – car van Houten a développé un cinéma lent, bien à lui et sa caméra s’attarde 
davantage qu’elle ne capture – mais on en est assurément récompensé. Des moments d’émotion et 
d’humour jalonnent constamment le film. De plus, cette vaste et splendide région, peu explorée aujourd’hui 
par les cinéastes français, nous donne à voir, grâce à cet étranger qui la filme, de nombreux aspects 
rendus quasiment ethnographiques par l’attention qu’il lui témoigne. »

For six years, peter van Houten filmed his protagonist Jean-marie to show how this pastor - now in his seventies 
- maintains the church life of 25 villages deep in the French pyrenees. the strange pastor/farmer never stops 
talking, but does so with such a disarming honesty and spontaneity that you can’t help falling for him.
“Beautiful, poetic documentary portrait of an aged Dutch pastor. You really have to take your time - van 
Houten has developed a slow cinema all of his own, with a camera that lingers more than it captures - but 
the investment certainly pays: For instance, with a truly beautiful declaration of love by the pastor to a local 
woman that lasts for several minutes.”

Peter van Houten est diplômé de l’école de cinéma d’amsterdam en 1988. en 1990, il se lance comme réalisateur 
indépendant et réalise des programmes de talkshows et écrit pour des magazines. en 2004, il tourne un documentaire 
sur la vie du musicien rolan Bolan, In the daytime the stars Will shine.
FIlmograPHIe • 2004 in the Daytime the stars Will shine (doc) 2010 een Jeugd in Oorlogstijd 2015 la vie de Jean-marie (doc)

avec le soutien de l’ambassade du royaume des Pays-Bas

Pays-Bas • documentaire • 2015 • 2h46 • couleur • vostf
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À PoIngs Fermés
Jean-Jacques Kahn, Franck van Leeuwen
France • animation • 2015 • 4min • couleur

camBodIa 2099
Davy Chou
France • fiction • 2014 • 21min • couleur • vostf

le crI du mIlan noIr
François Perlier
France • fiction • 2015 • 28min • couleur

scénarIo Jean-Jacques Kahn, Franck van leeuwen ProductIon 
explicit Films source explicit Films 
pilote synthétique d’un projet de long métrage d’animation À poings fermés

C’est l’histoire de deux enfants tunisiens qui se sont juré un 
amour éternel, Victor Young Perez et Monette. Lui, boxeur, 
monte à Paris et devient champion du monde en 1931, alors 
que Monette, restée à Tunis, se résout à l’attendre. Mais la 
carrière de Victor décline et la guerre éclate.

Franck van Leeuwen étudie les arts appliqués à l’académie 
charpentier (Paris). Passionné par l’image sous toutes ses formes, il enseigne la direction artistique au département 
« film d’animation » de l’esra. Il poursuit en parallèle une carrière de peintre. 
Jean-Jacques Kahn écrit pour la télévision et réalise des films institutionnels et des courts métrages : les Jardins 
métalliques, le Père truqué et sur le chemin des glaces. Il dirige depuis 2008 des ateliers d’écriture à l’esra.

scénarIo Davy chou Image thomas Favel musIque Jérôme Harré 
montage laurent leveneur ProductIon vicky Films source vicky Films
InterPrétatIon Kavich neang, sotha Kun, sothea vann

Phnom Penh, Cambodge. À quoi rêve cette jeunesse qui 
sillonne la ville en scooter ? Sur Diamond Island, joyau de 
modernité du pays, deux amis, coincés entre l’enfance et 
l’âge adulte, se racontent les rêves qu’ils ont faits la veille.

né en 1983, Davy Chou est un réalisateur franco-cambodgien. 
son premier film documentaire le sommeil d’or est program-

mé dans plus de quarante festivals. davy chou développe actuellement un long métrage de fiction, diamond Island.
FIlmograPHIe • 2006 le premier Film de Davy chou (cm) 2008 expired (cm) 2009 twin Diamonds (mm) 2012 le sommeil d’or (doc) 
2014 cambodia 2099 (cm)

scénarIo François perlier Image camille Fougère montage Zoé liénard 
ProductIon corpus Films. avec le soutien de la région poitou-charentes, 
dans le cadre de l’appel à projets Nuits romanes source corpus Films
InterPrétatIon léandre n’Goupandé, Jackie Bosveuil, marion christophel

Adama, migrant africain placé par erreur en centre de 
rétention, est relâché et déposé en pleine campagne. 
Perdu, seul, sans le sou, il est condamné à errer jusqu’au 
lendemain matin avant qu’on ne vienne le chercher.

diplômé du master de réalisation documentaire creadoc, François 
Perlier est réalisateur, programmateur et enseignant, spécialisé dans le documentaire. Il a réalisé dans les quartiers de la 
rochelle deux courts métrages produits par le Festival. FIlmograPHIe • 2006 l’appel (cm) 2007 première Brigade 2012 70 % (cm) • 
voukoum (doc) 2014 la retraite de paulette (cm) 2015 le cri du milan noir (cm)
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mIster H
Bernard Payen
France/Brésil • fiction • 2014 • 20min • couleur 

la nuIt tomBée
Gaël Lépingle
France • fiction • 2014 • 30min • couleur

scénarIo Bernard payen Image Guilherme Guedes musIque rodrigo 
Guedes montage marie-pierre Frappier ProductIon Kinopus 
audiovisual/ senso Films source senso Films
InterPrétatIon Higor mejia, nagomi Kishino

Chauffeur de taxi de nuit, gitan fasciné par le Japon, 
danseur, homme-enfant burlesque et rêveur, voici Mister 
H.

responsable de programmation à la cinémathèque française, 
Bernard Payen est sélectionneur et coordinateur de la commission 

court métrage de la semaine de la critique (cannes) de 2005 à 2013. Il réalise plusieurs films autoproduits. mister H est 
son premier film produit par une société.
FIlmograPHIe • 2006 réminiscence (cm) 2007 retrouvailles (cm) 2009 petites épiphanies, portrait de Damien Odoul (cm) 2014 mister H (cm)

scénarIo Gaël lépingle Image Frédéric Hauss musIque Julien Joubert 
montage raphaël lefèvre ProductIon les Films de la villa, la musique 
de léonie source Gaël lépingle
InterPrétatIon Delphine chuillot, victor rabier, séverine couret

Ce soir-là, Victor, un enfant de 13 ans, ne veut pas rentrer 
chez lui. Sandrine, 35 ans, repousse le moment où elle 
retrouvera son appartement solitaire. C’est la tombée de 
la nuit, un peu avant Noël…

né en 1972, Gaël Lépingle est réalisateur de documentaires, 
auteur de scénarios et d’opéras écrits avec Julien Joubert. Il reçoit le Prix georges-de-Beauregard au FId de marseille 
pour la Prisonnière du pont aux dions. en 2008, il rend hommage au cinéaste poète guy gilles dans guy gilles et le 
temps désaccordé. Il participe, en 2012, à l’ouvrage collectif otto Preminger édité chez Harmonia mundi et collabore 
régulièrement à la revue Vertigo.
FIlmograPHIe • 1998 clémentine a eu peur (cm) 2005 la prisonnière du pont aux Dions (cm) 2008 Guy Gilles et le temps désaccordé 
(doc) 2010 Julien (doc) 2014 la nuit tombée (cm)



tournée
Tom Crebassa, Cynthia Calvi
France • animation • 2015 • 3’30 • couleur

scénarIo cynthia calvi, tom crebassa ProductIon creaDOc, emca

Philippe, retraité depuis deux ans, nous conte ses an-
ciennes tournées de facteur.
philippe, who has been retired for two years, recounts his 
experience as a postman.

les PetItes ruInes
Anne-Line Drocourt, Rosalie Benevello, Robin Courtel
France • animation • 2015 • 4’20 • couleur

scénarIo anne-line Drocourt, rosalie Benevello, robin courtel 
ProductIon creaDOc, emca

Une femme se souvient du Pékin de son enfance.
a woman recalls the Beijing of her childhood.

tu restes assIs
Xia Tong Xu, Ambre Chatelain, Ramsham Rasia
France • animation • 2015 • 4min • couleur

scénarIo Xia tong Xu, ambre chatelain, ramsham rasia ProductIon 
creaDOc, emca

Carole semble avoir trouvé calme et sérénité. Elle nous 
raconte son parcours et sa rencontre avec la voie du zen. 
carole seems to have found peace and serenity. she tells us 
about her life and how she encountered the Way of Zen.
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le creadoc et l’emca
Le CREADOC (Documentaire de création) est une filière de l’université de Poitiers à Angoulême, dédiée aux 
auteurs et aux réalisateurs, et spécialisée dans l’écriture de création et la réalisation documentaire. C’est une 
formation de référence du Centre National de la Cinématographie et l’Image animée (CNC). France Culture diffuse 
régulièrement ses créations. Le CREADOC propose un master 1 – Écrire pour la radio et un master 2 – Réaliser un 
film documentaire de création, ainsi qu’un DU – Écriture de création.  
L’EMCA, l’École des Métiers du Cinéma d’Animation, a été créée en 1999 à Angoulême. Son objectif est de 
préparer ses étudiants à la pratique des métiers du cinéma d’animation. Le programme de l’école vise à amener 
ses élèves à une parfaite maîtrise des outils numériques et traditionnels propres au cinéma d’animation à travers 
la réalisation de courts métrages.



musique 
et cinéma



« Composer pour le cinéma, c’est le moyen de vivre de la 
musique, d’avoir des contacts humains enrichissants, de 
s’exprimer dans des langages qui ne peuvent être explorés 
ailleurs. Qui aujourd’hui, sinon le cinéma, peut m’offrir la 
possibilité de composer un jour une musique d’inspiration 
Renaissance et, le lendemain, une partition frontalement 
contemporaine ? On se glisse dans un costume, à la manière 
d’un comédien. » Voilà les mots qu’utilise Jean-Claude Petit 
pour résumer sa relation incandescente avec le cinéma. 
Avec Gabriel Yared, il incarne une nouvelle génération de 
compositeurs pour l’image, apparue au tournant des années 
1980. Pourtant, quand il aborde son premier long métrage 
en 1982 (avec Vive la sociale ! de Gérard Mordillat), il a déjà 
(quasiment) vingt ans de métier au compteur. « à quarante 
ans, plaisante-t-il, j’étais un jeune compositeur de cinéma 
et un vieux professionnel de la musique. » Une allusion à 
sa première vie professionnelle, celle d’arrangeur-vedette 
de la variété des années soixante-dix : pendant quinze ans, 
il habille orchestralement les albums de Mort Shuman, 
Gilbert Bécaud et, surtout, Claude François et Julien Clerc. 
à l’approche de la quarantaine, Petit prend le risque d’un 
choix de carrière radical : du jour au lendemain, il tourne le 
dos à la chanson au profit du cinéma.
Son premier grand coup d’éclat cinématographique, c’est 

évidemment le diptyque de Marcel Pagnol mis en images par Claude Berri, Jean de Florette et Manon des Sources, 
en 1986. En s’appuyant sur les sept premières notes de l’ouverture de La Force du destin, l’opéra de Verdi, Petit 
développe une vaste partition, où émergent l’harmonica de Toots Thielemans et quelques clins d’œil au folklore 
provençal. « Jean de Florette n’est pas un simple drame méridional, précise le compositeur. C’est une tragédie que 
la musique doit tirer vers une forme d’universalité. » Le succès international des deux films sert de carte de visite 
à Petit, tout en conditionnant son image. En l’occurrence, celle d’un compositeur d’inspiration classique ou néo-
classique, particulièrement doué pour réinventer le passé. Image confortée par son éclatante collaboration avec 
Jean-Paul Rappeneau sur Cyrano de Bergerac dont la bande (très) originale, en équilibre entre musique baroque, 
romantique et d’aujourd’hui, lui vaut une pluie de récompenses. Après la trompette sur Gérard Dépardieu, c’est le cor 
soliste qui densifie le personnage d’Angelo-Olivier Martinez dans Le Hussard sur le toit. « C’est aussi cela, la musique 
au cinéma : l’art du supplément d’âme », résume Petit. Dès lors, on ne compte plus les films d’époque sur lesquels 
apparaît la signature de Jean-Claude Petit, aussi bien en France qu’en Angleterre, aux côtés de Richard Lester ou Ken 
Russell. Cette étiquette « de compositeur de productions historiques, à dimension patrimoniale », à la fois assumée 
et jugée réductrice par l’intéressé, camoufle d’autres versants de sa personnalité, sans doute plus secrets, sinon plus 
personnels. Ecoutez par exemple la fêlure de l’harmonica du bluesman Jean-Jacques Milteau sur le visage de Sami 
Frey dans En compagnie d’Antonin Artaud de Mordillat. Ou la partition du Zèbre dont l’humour triste éclaire d’un 
élégant désespoir les images de Jean Poiret. On en retrouve des traces chez des auteurs-cinéastes du nouveau monde 
(Alexandre Jardin, Yann Moix, Valérie Guignabodet), venus à Jean-Claude Petit précisément pour retrouver cette 
« ligne mélancomique ». « Voilà trente ans que j’écris pour le cinéma et je ne suis pas blasé par l’exercice, affirme 
l’intéressé, dans un sourire. Car pour moi, la musique de film est définitivement la forme d’expression idéale pour 
faire la synthèse entre mes différentes cultures. Si vous voulez en être convaincu, jetez une oreille à la partition de 
Cyrano de Bergerac de Jean-Paul Rappeneau. » Le cinéaste sera d’ailleurs présent sur scène pour analyser l’alchimie 
du dialogue metteur en scène-compositeur, deux artistes d’expressions différentes. L’occasion pour Jean-Claude 
Petit de montrer, à l’aide d’un piano et d’extraits de films, à quel point la musique est une forme d’écriture du cinéma.

stéphane Lerouge

spécialiste de la musique pour l’image, Stéphane Lerouge conçoit la collection discographique « écoutez le cinéma ! » 
chez universal music France, dans laquelle il a notamment publié l’album L’essentiel de Jean-claude Petit, anthologie 
des partitions du compositeur.  

avec le soutien de la sacem

Leçon de musique avec Jean-cLaude Petit 
avec la participation de Jean-Paul Rappeneau 

animée par stéphane Lerouge 
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Huit propositions musicales pour Le Hussard sur le toit :
Œuvres écrites par des étudiants en Composition de musique à l’image au Conservatoire national supérieur de musique et de danse 
de Paris sur une même séquence du film.
les étudiants compositeurs : thomas Chabalier, naraé Chung, stéphane Gassot, Julien Giraudet, Robin melchior, alex nouveau, maël 
Oudin, arthur Ouvrard

Je suis particulièrement heureux d’achever ma troisième et dernière année de direction du nouveau cursus de 
Composition de musique à l’image du Conservatoire National Supérieur de Musique et de Danse de Paris par un 
concert consacré à la musique des huit étudiants qui ont suivi les cours cette année.
Bruno Mantovani avait souhaité, avec la création de ce cursus, ouvrir les portes de la musique de film à des 
compositeurs maîtrisant toutes les techniques de composition et d’orchestration et ce, sans ignorer pour autant 
l’apport des nouvelles technologies.
Nous sommes très heureux que Jean-Paul Rappeneau ait accepté d’être confronté à huit propositions différentes 
de musiques sur une même scène de son très beau film Le Hussard sur le toit.
Je remercie également chaleureusement de sa présence et de son active participation mon confrère et ami Jean-
Claude Petit, compositeur de la musique originale de ce film, qui est intervenu à plusieurs reprises dans ce cursus.
Cette confrontation d’inspirations, parfois divergentes, sur les mêmes images, les réactions « à chaud » de Jean-
Paul Rappeneau et Jean-Claude Petit sur les différentes propositions qui leur seront soumises grâce à la parti-
cipation des musiciens de l’Orchestre Colonne, constitueront une base de réflexion pour ces excellents jeunes 
compositeurs avec lesquels j’ai eu le grand plaisir de travailler.
Le public du Festival pourra ainsi apprécier à quel point la musique peut influer sur la lecture que nous avons 
d’un film.
Je remercie chaleureusement la Sacem, le CNSMDP, l’Orchestre Colonne et le Festival du Film de La Rochelle 
d’avoir permis la réalisation de ce concert.
Le cursus de Composition de musique à l’image va continuer, j’en suis certain, à former à cette discipline si spé-
ciale de la composition de nouveaux créateurs, d’autant que mon successeur sera Bruno Coulais, compositeur de 
très grand talent et particulièrement expérimenté.

Laurent Petitgirard, Directeur musical de l’Orchestre Colonne, membre de l’Institut

né en 1950, Laurent Petitgirard est un musicien éclectique. sa carrière de compositeur de musique symphonique (plus d’une 
vingtaine d’œuvres, dont deux opéras) et de musiques de films (160 partitions pour de nombreux réalisateurs parmi lesquels 
otto Preminger, Jacques demy, Francis Girod, Pierre schoendoerffer…) se double d’une activité de chef d’orchestre invité dans 
le monde entier (orchestre de l’opéra national de Paris, orchestre Philharmonique de monte-carlo, Berliner symphoniker, 
orchestres de la tonHalle, de la Fenice, de la BBc, utah symphonic orchestra, Korean symphony & KBs orchestras, moscow state 
orchestra…). directeur musical de l’orchestre symphonique Français de 1989 à 1996, il a été élu, par les musiciens, directeur 
musical de l’orchestre colonne en décembre 2004. son contrat a été renouvelé jusqu’en juin 2017.

en partenariat avec la sacem

conceRt de L’oRcHestRe coLonne 
dirigé par Laurent Petitgirard

lauRent PetitGiRaRd musique et Cinéma 243



musique et Cinéma 244

Le HussaRd suR Le toit
Jean-Paul Rappeneau

scénaRio Jean-Paul Rappeneau, nina Companeez, Jean-Claude Carrière, d’après Le Hussard sur le toit de Jean Giono imaGe thierry 
arbogast musique Jean-claude Petit montaGe noëlle Boisson PRoduction Hachette Première et Cie souRce lagardère entertainment
inteRPRétation Juliette Binoche, Olivier martinez, Claudio amendola, isabelle Carré, François Cluzet, Jean Yanne, Pierre arditi

En 1832, la Provence est décimée par le choléra. Angelo, un jeune et fougueux hussard italien fuyant 
les Autrichiens, rencontre une belle et mystérieuse jeune femme, Pauline de Théus, en quête de son mari 
disparu. Ils font route ensemble, le temps de s’aimer en silence.
« Rappeneau réussit, comme une série de toiles menaçantes, ces vols de corbeaux qui hantent les 
villages dévastés par le choléra. L’exode de fuyards terrifiés lui inspire quelques moments lyriques. Et 
magistralement dirigés. Jean-Paul Rappeneau, incontestablement, est un inventeur. Un créateur. Un 
créateur qui s’est plu, par amour pour Giono, à illustrer, parfaitement, Le Hussard sur le toit. Mission 
impossible accomplie. »

Pierre Murat, Télérama, 20 septembre 1995

it is 1832 and Provence is ravaged by cholera. angelo, a young and fiery italian horseman fleeing the austrians, 
meets Pauline de théus, a beautiful and mysterious young woman who is searching for her missing husband. 
they travel together, just long enough to fall silently in love.
“Like a series of ominous paintings, Rappeneau skilfully depicts the flocks of crows that haunt the villages 
devastated by cholera. The exodus of terrified fugitives inspires some lyrical and masterfully directed moments. 
Jean-Paul Rappeneau is unquestionably an inventor. A creator. A creator who, driven by his love of Giono, has 
perfectly adapted le Hussard sur le toit to the screen. Mission impossible accomplished.”

Le Festival de La Rochelle rend hommage à Jean-Paul Rappeneau en 2007

France • 1995 • fiction • 2h04 • couleur
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LumumBa
Raoul Peck

scénaRio Raoul Peck, Pascal Bonitzer imaGe Bernard lutic musique Jean-claude Petit montaGe Jacques Comets PRoduction 
JBa Production, RtBF, entre chien et loup, Velvet Films souRce JBa Production
inteRPRétation eriq ebouaney, alex descas, théophile sowié, maka Kotto, dieudonné Kabongo, Pascal n’Zonzi, andré debaar

Patrice Lumumba, héros de l’indépendance congolaise, n’a pas trente ans lorsque les premiers soubresauts 
d’une décolonisation bâclée le propulsent sur le devant de la scène politique internationale. Il deviendra, 
en l’espace de quelques années, l’homme le plus vilipendé de cette période intensive de la Guerre froide. 
Période qui a mené le monde au bord d’un conflit planétaire. Devenu Premier ministre de l’un des pays les 
plus riches d’Afrique, son destin de héros tragique était tout tracé et son assassinat, dès lors, programmé.
« Le film de “fiction” Lumumba se veut une approche moderne d’un héros historique contemporain, où 
le romanesque, le politique, la grande histoire comme la petite, l’intime, le quotidien, s’entrelacent et 
correspondent pour éclairer à la fois un destin individuel exceptionnel et une période importante de notre 
temps. Lumumba se doit de déranger. Le Héros tragique est celui que chacun peut trahir impunément. »

Raoul Peck

Patrice lumumba, the hero of Congolese independence, was not yet thirty when the first tremors of botched 
decolonisation thrust him to the forefront of the international political stage. in just a few short years, lumumba 
became the most reviled man of this intense period of cold war, a period which brought the world to the brink 
of a global conflict. as Prime minister of one of the richest countries in africa, lumumba’s destiny as a tragic 
hero was all mapped out and his assassination, a foregone conclusion. 
“This work of ‘fiction’ aims to take a modern look at a contemporary historical hero in which drama, politics, 
history great and small, the intimate and the everyday intertwine and interconnect to shed light on a remarkable 
individual destiny and an important period in our history. Lumumba is duty bound to ruffle feathers. The tragic 
hero is the one that everyone can betray with impunity.”

Belgique/France/Haïti/suisse • fiction • 2000 • 1h56 • couleur
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cRéation ciné-conceRt de seRGe FoReveR et conceRt d’aquaseRGe

Un supergroupe de la post-pop française tête 
chercheuse naît de la rencontre haute en promesse, 
mais pas du tout improbable, d’Émile Sornin aka 
Forever Pavot et des cinq trublions pataphysiques 
d’Aquaserge.
Soit un condensé tellurique cosmico-post-
rock baptisé SERGE FOREVER, raccourci d’un 
« à quoi sers-je ? » auto-réflexif de bon aloi et 
d’un « toujours » qui nourrit nos lendemains qui 
chantent à fleur de pavot. Dans cette future 
musique pour images, tous les ingrédients d’un 
post-rock esthète, inventif et ambitieux qui n’en 
finit pas de nous étonner : scène de Chicago, prog-
folk de Canterbury, krautrock, free-jazz, French 
touch d’Albert Marcœur ou de Serge Gainsbourg… 
Le tout portant la lysergique pop libertaire, 
psychédélique et cinématique d’Émile Sornin.

Le ciné-concert proposé par Serge Forever s’articulera autour de trois films courts du cinéaste Louis 
Feuillade : Bout de Zan vole un éléphant (1913), La Bous bous mie (1908) et La Légende de la fileuse (1908).
à l’issue du ciné-concert, nous retrouverons le groupe Aquaserge dans sa version classique pour un set 
psyché pop.

conceRts et ciné-conceRt

conceRt de JozeF van Wissem

Ouverture impériale avec le New-Yorkais Jozef 
van Wissem, luthiste baroque néerlandais et 
compositeur d’avant-garde, propulsé récemment 
sur le proscenium par la B.O. du Only Lovers Left 
Alive de son ami Jim Jarmusch. Instrumentaux 
hypnotiques et imparables pour cordes nylons 
pincées et voix susurrées, ritournelles fascinantes 
et obsédantes, résonances ascétiques, spectrales et 
gracieuses. Dans cette transcendance de l’Ancien 
vers le Nouveau Monde, il assure seul en scène 
l’ouverture du passage sacré.

Nous découvrirons à l’écran avant sa performance, 
le court métrage musical :The Sun of the Natural 
World is Pure Fire de Diego Barrera (2012, 10min) 
dont il a cosigné la musique avec Jim Jarmusch.

La Sacem, partenaire
du cinéma, de l’audiovisuel
et de la musique à l’image

Dans le cadre de son action culturelle,

 elle encourage la création de musique originale,
 soutient la production de captations,
 accompagne des créateurs de musique à l’image,
  valorise la musique pour l’audiovisuel dans différentes 
manifestations.

avec le soutien de la sacem
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NUIT 
JOHN CARPENTER



Véritable prophète hors de son pays, John Carpenter, né en 1948 et actif dès ses 14 ans, fait partie de 
ces rares artistes dont la force de l’imaginaire et la créativité sont parvenues à enjamber les frontières 
de leur discipline maîtresse, atteignant dans le cas présent des domaines aussi éloignés que la musique 
électronique ou l’art contemporain.

Inspiré à son auteur par une visite à Stonehenge, Fog rend aussi bien hommage aux romans de Poe 
qu’aux comics d’horreur des Trente Glorieuses. The Thing est l’adaptation d’une nouvelle de John W. 
Campbell Jr., rédacteur en chef historique de la revue Astounding Stories de 1937 à 1971, revue encore 
active de nos jours. Aussi romanesques que romantiques, tous deux suivent la définition « classique » 
todorovienne du fantastique et de l’étrange, soit l’irruption dans une situation d’un événement qui ne 
peut s’expliquer par des lois propres à celle-ci. La procédure apparaît dès la première minute de The Thing, 
offrant au film, par sa radicalité, l’une des plus belles scènes d’ouverture de l’Histoire (si, si !).

Entre l’infiltration et l’évasion, New York 1997 (sic) vient pour sa part renverser ce principe, le bras armé 
de l’Ordre et de la Justice (ou tout du moins la définition que peut s’en faire un « Snake Plissken », pre-
mière apparition de Kurt Russell sous l’objectif de Carpenter) se voyant cette fois littéralement catapulté 
dans un New York postapocalyptique, laissé à la merci de ses marges. S’il prend pour décor un Manhattan 
terrorisé, le film, écrit en réaction à l’affaire du Watergate et à la découverte du camp cambodgien S-21, 
fut principalement tourné dans le centre-ville de Saint-Louis après que celui-ci eut été dévoré par les 
flammes à la fin des années 1970. Par la vérité de ses images, New York 1997, peut être perçu comme une 
« uchronie à retardement » et témoigne, en dépit de son caractère rockambolesque, de la dimension so-
ciale et politique de l’œuvre du cinéaste, Carpenter n’ayant jamais caché ses penchants « progressistes ».

Réalisés dans la foulée entre 1980 et 1982, Fog, New York 1997 et The Thing témoignent à eux seuls 
de la force et de la versatilité de Carpenter. Ils forment une sorte de trilogie ascendante, tant artis-
tique qu’économique, dans la carrière du réalisateur carthaginois (NY), ascension qui fut immédiatement 
interrompue par l’échec commercial du dernier film, pourtant considéré comme son meilleur par l’auteur 
et resté très estimé par la suite. Pourtant habitué des productions à coûts réduits, le réalisateur, défini-
tivement trop « anti » malgré son nouveau statut hollywoodien, se verra contraint de retourner dans un 
circuit indépendant après avoir provoqué la hantise de certains producteurs trop téméraires.

Culte parmi les cultes, pilier de la culture populaire des années 1980 aussi à l’aise dans l’horreur que dans 
le film noir ou la science-fiction, Carpenter, en bon admirateur de Hawks, n’a jamais cessé de redéfinir à 
sa manière les frontières des grandes catégories du cinéma de « divertissement » américain, faisant ainsi 
fi de toute hiérarchie des genres. Pour toutes ces raisons et pour d’autres encore, force est de reconnaître, 
au risque de le vexer, qu’il fait aujourd’hui partie des grands.

FIlmOgRAPHIE • 1974 Dark Star 1976 Assaut 1978 Halloween, la nuit des masques 1978 Le Roman d’Elvis 1980 Fog 1981 New 
York 1997 1982 The Thing 1983 Christine 1984 Starman 1986 Les Aventures de Jack Burton dans les griffes du Mandarin 1987 
Prince des ténèbres 1989 Invasion Los Angeles 1992 Les Aventures d’un homme invisible 1994 L’Antre de la folie 1995 Le Village 
des damnés 1996 Los Angeles 2013 1998 Vampires 2001 Ghosts of Mars 2011 The Ward, l’hôpital de la terreur

En partenariat avec 

TROUIllE à FACETTEs
léonard Pouy
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FOg
The Fog

John Carpenter

sCéNARIO John Carpenter, Debra Hill ImAgE Dean Cundey mUsIqUE John Carpenter mONTAgE Charles Bornstein, Tommy Lee Wallace 
PROdUCTION Avco Embassy Pictures, EDI, Debra Hill Productions sOURCE Tamasa Distribution
INTERPRéTATION Adrienne Barbeau, Jamie Lee Curtis, Janet Leigh, John Houseman, Tom Atkins, James Canning, Charles Cyphers

Dans un petit port de Californie, un étrange brouillard phosphorescent se déploie sur le paysage. Des 
objets s’animent, des marins disparaissent. Un navire a été volontairement naufragé cent ans plus tôt, à 
la même date…
« Cette histoire fantastique à l’ancienne est l’un des meilleurs films de John Carpenter qui n’a jamais 
aussi bien utilisé l’écran large et exploré les différentes façons de susciter la peur ou l’inquiétude en 
partant de presque rien et du quotidien. Le brouillard lumineux qui envahit régulièrement le cadre 
devient alors une métaphore astucieuse du fantastique, un état intermédiaire entre le visible et 
l’invisible, une manifestation météorologique qui dissimule une essence maléfique. Carpenter se révèle 
un excellent disciple des poètes de la série B, capable d’instaurer une atmosphère fantastique à l’aide 
d’éléments aussi ténus que le vent, la nuit ou le “fog”. »

Olivier Père, Arte

A strange luminous fog sweeps over a small Californian port. Objects come to life and sailors disappear. A ship 
was deliberately sunk one hundred years ago to the day… 
“This old-fashioned horror story is one of the best films by John Carpenter, who has never used the widescreen 
format so effectively nor explored so thoroughly the different ways of inciting fear or anxiety using almost 
nothing or everyday life. The glowing fog that regularly invades the screen becomes an ingenious metaphor 
for the fantastic, an intermediate state between visible and invisible, a meteorological manifestation that 
conceals an evil essence. Carpenter reveals himself to be an excellent disciple of the B-movie poets, capable 
of creating an eerie atmosphere from elements as tenuous as wind, night or fog.”

états-Unis • fiction • 1980 • 1h29 • couleur • vostf
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NEw YORk 1997
Escape from New York

John Carpenter

sCéNARIO John Carpenter, Nick Castle ImAgE Dean Cundey mUsIqUE John Carpenter, Alan Howarth mONTAgE Todd C. Ramsay 
PROdUCTION Avco Embassy Pictures, International Film Investors, Goldcrest Films International sOURCE Tamasa Distribution
INTERPRéTATION Kurt Russell, Lee Van Cleef, Ernest Borgnine, Donald Pleasence, Isaac Hayes, Harry Dean Stanton, Adrienne Barbeau

En 1997, New York est rongée par la criminalité. L’île de Manhattan a été transformée en une prison à 
sécurité maximale, tandis qu’une partie de la ville est devenue un no-man’s-land en proie à la violence 
et à la délinquance. Snake Plissken, mercenaire condamné à la prison à perpétuité, dispose de 24h pour 
retrouver le président des États-Unis, retenu en otage dans ce futur menaçant…
« C’est un film d’aventures dans une atmosphère de fin du monde. John Carpenter a réussi à rendre à 
la fois spectaculaire et angoissante sa ville fantôme peuplée de pirates. Avec une grande jubilation, on 
suit les péripéties délirantes de ce “cow-boy” égaré dans le futur. Comme tous les personnages sont des 
crapules, pas de psychologie : l’action prime. Une leçon que John Carpenter a voulu retenir de Howard 
Hawks, son maître : c’est sur leurs actes que les hommes sont jugés. »

Philippe Piazzo, Télérama, 9 février 2002

It is 1997 and New York is riddled with crime. Manhattan Island has been transformed into a maximum-
security prison, while part of the city has become a no-man’s land in the grip of violence and delinquency. 
Snake Plissken, a mercenary serving a life sentence, has just 24 hours to find the President of the United 
States, who is being held hostage in this menacing future… 
“This is an adventure film set in an apocalyptic atmosphere. John Carpenter has succeeded in making his 
ghost town inhabited by pirates both spectacular and harrowing. We gleefully follow the wild adventures of 
this ‘cowboy’ adrift in the future. Since the characters are all low-lifes, there is no psychology and the action 
takes centre stage. One lesson that Carpenter took away from the films of his master, Howard Hawks, is that 
people are judged by their acts.”

états-Unis • fiction • 1981 • 1h39 • couleur • vostf
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THE THINg
John Carpenter

sCéNARIO Bill Lancaster, d’après la nouvelle de John W. Campbell Jr. Who Goes There? ImAgE Dean Cundey mONTAgE Tom C. 
Ramsay mUsIqUE Ennio Morricone EFFETs sPéCIAUx Rob Bottin PROdUCTION David Foster, Lawrence Turman sOURCE Splendor Films
INTERPRéTATION Kurt Russell, Keith David, Wilford Brimley, T.K. Carter, David Clennon, Richard A. Dysart
 
Une base de recherche dans l’Antarctique. Douze hommes travaillent dans des conditions difficiles, isolés 
suite à une tempête de neige. Ils recueillent un chien de traîneau qui sème la panique dans le chenil où 
on le conduit. Bientôt, une « chose » monstrueuse naît de son corps et prend l’apparence des êtres vivants.
« Typique des années 1980 — la forme prend le pas sur le fond —, The Thing suivit de peu la sortie d’Alien, 
où la bête immonde surgissait des tripes mêmes de l’homme. Il y a ici une fascination (et une peur) 
viscérale pour le mal qui vit en nous et nous transforme, littéralement. écœurant ? Effectivement, si l’on 
n’aime pas les monstres, mieux vaut passer son chemin. Car les effets spéciaux sont fabuleux. Il s’agit 
d’un bestiaire véritablement fantastique où s’animent à la perfection des créatures à la Jérôme Bosch 
et des visages distordus comme dans un tableau de Bacon. »

Philippe Piazzo, Télérama, 11 janvier 2014

Twelve men in an Antarctic research station are working in difficult conditions having been cut off by a 
snowstorm. They take in a sled dog and place it in their kennels, where it creates panic. Before long, a 
monstrous “thing” leaves its body and begins to assimilate other living creatures by assuming their appearance.
“A typical 1980s film – where form takes precedence over content –, The Thing was released shortly after Alien, in 
which a hideous creature bursts out of a man’s chest. It reveals an instinctive fascination with (and fear of) the 
evil that inhabits and transforms us, literally. Is it nausea-inducing? Let’s just say that if you don’t like monsters, 
you should give it a miss. For the special effects are fabulous. The film resembles a gothic compendium of beasts 
worthy of Hieronymus Bosch or grotesquely distorted faces in the style of Francis Bacon.”

états-Unis • fiction • 1982 • 1h49 • couleur • vostf
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Le Corps de La viLLe
nicolas Habas
france • documentaire • 2015 • 17min • couleur

Un lieu dans la ville, un danseur, un solo. Chaque 
épisode est tourné dans un lieu unique et singu-
lier, avec, à chaque fois, de nouveaux danseurs. 
Chaque épisode est proposé comme une parenthèse 
poétique, offerte à chacun, à commencer par les 
usagers du lieu.

au printemps 2015, le festival a invité le réalisateur 
nicolas Habas en résidence, sur le quartier de Mireuil, 
pour la réalisation d’un nouveau chapitre rochelais, avec 
le chorégraphe Kader attou du CCn de La rochelle et le 
danseur Kevin Mischel, en partenariat avec le collectif 
ultimatum et la complicité de ses jeunes danseurs. avec le 
soutien de la draC poitou-Charentes, d’engie et de sdLp. 

en collaboration avec le collectif un poil court, le Centre Chorégraphique national de La rochelle / Compagnie accrorap, 
le Collectif ultimatum, La passerelle-Mairie annexe de Mireuil et Horizon Habitat jeunes

Le sapHir de saint-Louis
José Luis guerín
espagne/france • essai documentaire • 2015 • 30min • couleur

sCénario José Luis Guerín 
iMage nicolas Contant Musique 
Jorge Arriagada Montage nuria 
Esquerra son Benoît Perraud, 
Marisol nievas produCtion 
festival International du film 
de La Rochelle, Perspective films
voix off André Wilms

C’est dans la chapelle 
des ex-voto marins de 
la cathédrale Saint-
Louis, à La Rochelle, que 
l’on peut contempler le 
tableau qui témoigne de 
la tragédie que connut 
Le Saphir, en 1741. Cette 
goélette négrière, encal-
minée pendant des jours 
et des jours dans les 

eaux intertropicales, transportait 271 esclaves et 30 membres d’équipage.  Ce petit tableau est comme 
la porte secrète d’une cathédrale qui s’ouvre sur la grande Histoire… 

Le film a été coproduit par le festival international du film de La rochelle et perspective films avec le soutien de la draC 
Poitou-Charentes et le service territorial de l’Architecture et du Patrimoine 17, du CNC, de CINE+, de la Région Poitou-
Charentes et du département de la Charente-Maritime (aide à la réalisation), de la ville de La rochelle et de l’institut 
ramon-Llull. en collaboration avec le diocèse de La rochelle/saintes, le Centre intermondes et le lycée Merleau-ponty 
de rochefort



CorrespondanCes
vincent Lapize
france • documentaire • 2015 • 25min • couleur

Comment les détenus se représentent-ils le monde 
extérieur au bout de plusieurs années de détention ? 
Les images médiatiques sont-elles une passerelle entre 
le monde intérieur et le monde extérieur ? Ou créent-
elles un prisme rigide pour appréhender le monde ? 
Les sept journalistes internes à la prison interrogent le 
monde extérieur et entreprennent une recherche sur 
la condition moderne de « l’homme libre ».   

avec le soutien de la draC poitou-Charentes, de la région 
poitou-Charentes, du spip de la Charente-Maritime et de 
la ville de saint-Martin-de-ré. en collaboration avec Le 
Carré amelot et la Maison Centrale de saint-Martin-de-ré.
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dans Mon quartier, iL y a un HoMMe  
qui danse sans Musique
françois perlier
france • documentaire • 2015 • 12min • couleur

Tung, un ancien danseur, Tamara, une réfugiée géor-
gienne et Edgard, un jeune rappeur, unissent leurs 
voix et leurs modes d’expression pour évoquer leurs 
parcours de vie, faits à la fois de choix et de hasards.
Le réalisateur a impliqué dans le projet trois habi-
tants du quartier de Villeneuve-les-Salines qui ne 
se connaissaient pas. Il a réalisé avec eux un film 
poétique, autour de ce qui nous rassemble, au-delà 
des aléas du destin.

avec le soutien de la draC poitou-Charentes, de la Caisse 
des dépôts, de l’agence pour la Cohésion sociale et l’égalité 
des Chances et de la Communauté d’agglomération de 
La rochelle. en collaboration avec l’apapar de la Charente-
Maritime, le Collectif des associations de villeneuve-les-
salines et Le Comptoir.

psiLoCybe
pascal-alex vincent
france • clip • 2015 • 4min • couleur

Attention, musique psychotrope ! Julia et Florian 
forment le duo électro le plus euphorisant de 
La Rochelle. Les Psilocybe nous chantent, en fran-
çais, les plaisirs de l’addiction - ici, une addiction 
où se perdre sans modération, puisque charnelle 
et sentimentale –. Bienvenue dans un monde où 
l’amour est hallucinogène !

avec le soutien de la région poitou-Charentes. en partenariat 
avec La sirène/espace Musiques actuelles-agglomération de 
La rochelle, L’espace Culture de l’université de La rochelle et 
le lycée dautet. avec la collaboration d’échiquier patrimoine, 
Coolisses production et aC événements.



Parallèlement au travail de programmation classique qui 
constitue le cœur de son activité, le Festival International 
du Film de La Rochelle mène, depuis de nombreuses édi-
tions, un ensemble d’actions pédagogiques à l’année et 
aussi, bien sûr, pendant la manifestation.
À travers diverses collaborations, il contribue à la sensibi-
lisation des jeunes spectateurs et offre un accès privilé-
gié aux pratiques cinématographiques à ceux qui en sont 
habituellement privés.
Carrefour professionnel, il favorise l’échange par de 
nombreuses rencontres aménagées tout au long des dix 
jours du Festival.

COLLABORATION 
AVEC LES ÉTABLISSEMENTS SCOLAIRES
Les classes L Cinéma de la Région Poitou-Charentes
Depuis 1996, le Festival mène une opération pédagogique 
destinée à l’ensemble des élèves des sections L Cinéma et 
Audiovisuel des lycées de la région (Angoulême, Loudun, 
Rochefort). Les lycéens sont invités au Festival durant 4 
jours, pendant lesquels l’ensemble de la programmation 
leur est ouvert. Des ateliers, des rencontres avec certains 
cinéastes et autres professionnels et des projections leur 
sont spécifiquement destinés. 
Par ailleurs, le Festival organise un atelier ciné-concert 
inter-lycées animé, cette année encore, par le hautboïste 
Christian Pabœuf. Cet atelier est restitué à plusieurs 
reprises en public pendant le Festival.
Avec le soutien de la Région Poitou-Charentes et de la Sacem

Les lycées de La Rochelle
Depuis 2004, le Festival permet aux lycéens rochelais, 
porteurs d’un projet lié à son organisation et à sa pro-
grammation, de pénétrer les coulisses de la manifesta-
tion. Les élèves des lycées Dautet, Doriole, Saint-Exupéry, 
Valin et Vieljeux vivent ainsi leurs premières expériences 
de journalistes : blog couvrant l’ensemble du Festival 
(articles quotidiens…), photos, reportages vidéo.
Avec le soutien de la Région Poitou-Charentes

Depuis 2011, le Festival collabore également à l’année 
avec le lycée Dautet : interventions de cinéastes et de 
professionnels du cinéma auprès des élèves après des 
projections de films en avant-première du Festival.
Dans le cadre du dispositif L’Hissé Ô (tremplin musical 
destiné aux lycéens rochelais), le groupe Psilocybe du 
lycée Dautet a été sélectionné par le Festival pour le 
tournage d’un vidéo clip.
Encadrés par le cinéaste Pascal-Alex Vincent, six étu-
diants de l’université de La Rochelle ont réalisé pendant 
l’année scolaire un clip avec ce tout jeune groupe roche-
lais autour d’une de leurs chansons.
Avec le soutien de la Région Poitou-Charentes. En collabora-
tion avec le lycée Dautet, l’université de La Rochelle et La Sirène 
- Espace Musiques actuelles - agglomération de La Rochelle

Lycée Rotrou de Dreux
Chaque année, le Festival accueille un groupe d’une 
dizaine de lycéens en classe d’option Cinéma à Dreux. 
Pendant 10 jours, les lycéens suivent et rédigent des 
articles sur le Festival dans le cadre d’un atelier d’écri-
ture animé par Thierry Méranger des Cahiers du cinéma. 
Leurs articles sont publiés dans plusieurs numéros de 
L’Éphémère, quotidien du Festival, et sur le site internet.

COLLABORATION 
AVEC LE MILIEU ÉTUDIANT
Université de La Rochelle
Depuis 2005, le Festival propose, avec le service Culture 
de l’université de La Rochelle, des conditions d’accès 
privilégiées pour les étudiants rochelais possesseurs 
du Pass Culture. Des projets en lien avec les différents 
enseignements universitaires ont été mis en œuvre au 
cours de l’année 2014-2015 : encadrement de travaux 
autour d’un film de la programmation et organisation 
d’une projection du film en question sur le campus dans 
le cadre du festival « Les étudiants à l’affiche », séances 
d’information et de présentation de la programmation 
au Kiosque de la Bibliothèque universitaire.
En partenariat avec l’université de La Rochelle - Espace Culture

Tournage du Saphir de Saint-Louis de José Luis Guerin
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EESI (École Européenne Supérieure de l’Image d’Angoulême)
Depuis 2006, la bande annonce du Festival, diffusée sur 
le réseau câblé CINE+, sur le site internet du Festival, 
ainsi que dans les salles de cinéma en Poitou-Charentes 
et à Paris, est réalisée par un groupe d’étudiants de 
l’École Européenne Supérieure de l’Image d’Angoulême, 
dans le cadre de leur cursus.
En partenariat avec l’EESI et Trafic Image

CREADOC
Pour la troisième année en 2015, le Festival collabore avec 
le CREADOC, master Documentaire de création basé à 
Angoulême. Deux étudiants de l’école participent active-
ment au Festival en filmant les rencontres quotidiennes 
avec les cinéastes et en réalisant de courts sujets.
Pour prolonger ce partenariat, le Festival diffuse des 
courts métrages coréalisés par les étudiants du CREADOC 
et ceux de l’EMCA (École des Métiers du Cinéma d’Anima-
tion) d’Angoulême, avant les longs métrages programmés.

Le Conservatoire de Musique et de Danse de La Rochelle
En 2015, le Festival et le Conservatoire de La Rochelle 
ont poursuivi leur collaboration.
Le Festival a proposé aux élèves de la classe Ciné-concert 
de l’établissement un accompagnement pédagogique 
structuré sur la musique appliquée à l’image.
Deux rendez-vous étaient proposés aux élèves : une 
masterclass avec Jacques Cambra (pianiste officiel du 
Festival), un atelier ciné-concert (autour de 3 courts 
métrages de Louis Feuillade) animé par Sabrina Rivière, 
enseignante au Conservatoire. L’atelier est restitué à 2 
reprises pendant le Festival, à La Coursive et à la Maison 
de retraite de l’hôpital de La Rochelle.
En partenariat avec le Conservatoire de Musique et de Danse 
de La Rochelle

CultureLab
Lors de cette 43e édition, le Festival s’associe à l’Ins-
titut français pour proposer à une dizaine de jeunes 
étrangers de 18 à 30 ans un dispositif de découvertes 
et d’expérimentations professionnelles dans le domaine 
du cinéma.
Organisé en partenariat avec l’Auberge de Jeunesse, ce 
dispositif répond aux objectifs de l’Institut français de 

promotion des échanges culturels internationaux, mais il 
s’inscrit également dans une démarche de formation et 
de partage entre les professionnels du milieu cinémato-
graphique et les étudiants inscrits.
Le Festival leur offre la possibilité de rencontrer des 
cinéastes, des distributeurs, des journalistes, des critiques, 
des membres de l’équipe. Ils ont, pendant 10 jours, accès à 
toute la programmation du Festival avec un accompagne-
ment spécifique. Un travail de restitution est effectué sur 
un blog durant leur séjour.
Avec le soutien de l’Institut français. En collaboration avec 
l’Auberge de Jeunesse de La Rochelle

Université de la Sorbonne-Nouvelle, département Cinéma 
& Audiovisuel
En 2015, un partenariat a été mis en place avec l’univer-
sité de la Sorbonne-Nouvelle, permettant à un groupe de 
cinq étudiants de profiter pleinement du Festival : accès 
à l’ensemble de la programmation, rencontres profes-
sionnelles, ateliers.
En partenariat avec l’UFR Arts & Médias de l’université de la 
Sorbonne-Nouvelle - Paris 3

Accueil de jeunes professionnels québécois
En 2015, le Festival poursuit l’échange France/Québec en 
intégrant le gagnant du concours de la Jeune Critique 
organisé par les Rendez-Vous du Cinéma Québécois 
de Montréal à son équipe de rédacteurs du quotidien 
L’Éphémère. L’un des auteurs du journal sera à son tour 
invité à Montréal en février 2016.
Avec le soutien de l’Office Franco-Québécois pour la Jeunesse

ACTIONS EN DIRECTION DE PUBLICS 
DITS « EMPÊCHÉS »
Partenariat avec la Maison Centrale de Saint-Martin-
de-Ré
Depuis 2000, le Festival collabore avec la Maison Centrale 
à travers deux axes :
- La production de courts métrages vidéo réalisés par 
les détenus sous le parrainage des cinéastes Bertrand 
van Effenterre, José Varéla (réalisateurs hommagés à 
La Rochelle en 1993 et 2004), puis de 2009 à 2014, des 
cinéastes d’animation Jean Rubak et Amélie Compain.

Correspondances de Vincent Lapize à la Maison centrale de St-Martin-de-Ré
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En 2015, le Festival aborde le genre documentaire afin 
d’élargir et approfondir les connaissances acquises par 
les détenus. Vincent Lapize est le réalisateur qui prend en 
charge la suite de l’atelier et aborde avec les participants 
cette question : comment se représente-t-on le monde 
après plusieurs années de détention ?
Les films réalisés sont diffusés pendant le Festival (et 
dans d’autres festivals en France) en présence, si possible, 
des détenus réalisateurs et scénaristes. Depuis 2001, dix-
huit films ont ainsi été produits, réalisés et diffusés.
Ce projet permet aux détenus d’expérimenter les tech-
niques audiovisuelles. Il vise aussi l’accompagnement de 
projets artistiques, et la reconnaissance de ceux-ci par 
les festivaliers et le monde extérieur.
- La programmation dans l’enceinte de la Maison Centrale 
de films et de ciné-concerts, suivis par des échanges entre 
les cinéastes et musiciens invités et les détenus.
Pour l’ensemble de ses actions dans la Maison Centrale, le 
Festival bénéficie cette année du soutien de partenaires ins-
titutionnels : DRAC Poitou-Charentes, Service Pénitentiaire 
d’Insertion et de Probation de la Charente-Maritime, le Conseil 
Régional de Poitou-Charentes et la Ville de Saint-Martin-de-Ré.

Partenariat avec le Groupe hospitalier de La Rochelle-
Ré-Aunis
Ce partenariat a débuté en 2010 et comporte plusieurs axes :
-  Séances, ciné-concerts et ateliers de cinéma d’anima-

tion pour les enfants hospitalisés
-  Séances ciné-concerts pour les pensionnaires de la 

Maison de Retraite
-  Séances et ateliers pour les patients de l’hôpital de 

jour et de plusieurs secteurs du pôle Psychiatrie de 
l’hôpital Marius-Lacroix.

Ces actions permettent aux patients de ces différents 
services d’accéder à des propositions artistiques de qua-
lité et de s’impliquer dans des projets de création.
Avec le soutien de la DRAC Poitou-Charentes et du 
Groupe Hospitalier de La Rochelle-Ré-Aunis

IMPLICATIONS DANS 
LES QUARTIERS DE LA ROCHELLE
Partenariat avec le dispositif « Passeurs d’images »
Le Festival s’implique dans le dispositif « Passeurs 
d’images » qui vise à favoriser l’accès aux pratiques 

cinématographiques et à l’éducation à l’image de ceux 
qui en sont habituellement privés, en invitant les habi-
tants des quartiers excentrés à des projections du Festival.

Partenariat avec le réseau des médiathèques de la ville 
de La Rochelle
À l’année, et en partenariat avec les médiathèques muni-
cipales, le Festival propose des séances dans plusieurs 
quartiers de La Rochelle (Villeneuve, Laleu-La Pallice et 
Mireuil). Les projections sont ouvertes à tous et suivies 
d’échanges autour du film. Elles permettent au Festival 
d’aller à la rencontre de ce public et de lui faire découvrir 
des cinématographies singulières et de qualité.

Ateliers d’écriture, ateliers de réalisation et projections 
dans les quartiers de l’agglomération rochelaise
Mireuil
Après une pause d’un an, le Festival investit à nouveau 
Mireuil avec le nouveau projet du réalisateur Nicolas 
Habas, Le Corps de la ville.
Il s’agit d’une web série vidéo / danse contemporaine, 
entièrement tournée dans l’espace public.
Le concept est simple : un lieu dans la ville, un ou plusieurs 
danseurs, un film de 2 à 4 minutes maximum. Chaque épi-
sode est tourné dans un lieu unique et à chaque fois diffé-
rent. Plusieurs villes accueillent la série : Lyon, La Rochelle, 
Berlin…
Le projet intègre un important volet médiation avec la 
mise en place d’ateliers de création collective avec des 
publics amateurs. Ces ateliers interrogent le rapport à 
l’espace urbain dans des quartiers en pleine mutation.
Les films réalisés avec les amateurs lors des ateliers sont 
intégrés à la web série, au même titre que les autres épi-
sodes. Ils sont tous mis en ligne sur la plateforme 
www.lecorpsdelaville.com
En collaboration avec le CCN de La Rochelle et le collectif 
Ultimatum, le Festival a souhaité être opérateur culturel 
du Corps de la ville pour son volet rochelais et coordon-
ner l’ensemble du dispositif sur place.
Avec le soutien de la DRAC Poitou-Charentes, d’Engie et 
de SDLP. En collaboration avec le collectif Un Poil court, 
le Centre Chorégraphique National de La Rochelle / 
Compagnie Accrorap, le Collectif Ultimatum La Passerelle-
Mairie annexe de Mireuil et Horizon Habitat jeunes

Tournage du Corps de la ville de Nicolas Habas à Mireuil
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villeneuve-les-salines
Le Festival intervient dans ce quartier depuis 2010.
En 2015, en concertation avec différentes associations du 
quartier, le Festival a mobilisé une dizaine de jeunes habi-
tants autour d’un projet de court métrage documentaire.
Encadrés pour la deuxième année par le réalisateur 
François Perlier, ils ont pu découvrir les bases des métiers 
de techniciens du cinéma et de l’audiovisuel et être ini-
tiés aux différentes phases d’écriture et de réalisation 
d’un film documentaire.
Avec le soutien de la DRAC Poitou-Charentes, de la Caisse des 
Dépôts, de l’Agence pour la Cohésion Sociale et l’Égalité des 
Chances et de la Communauté d’agglomération de La Rochelle
En collaboration avec l’Apapar de Charente-Maritime, le 
Collectif de Villeneuve-les-Salines et le Comptoir.

RÉSIDENCES ET CRÉATIONS
Commande d’un film documentaire sur la cathédrale de 
La Rochelle
En 2014, sur proposition de Max Boisrobert, conservateur 
de la cathédrale, Nathalie Benhamou de la DRAC Poitou-
Charentes a sollicité le Festival et lui a passé commande 
d’un film documentaire sur ce monument important du 
centre-ville de La Rochelle, curieusement méconnu des 
Rochelais. La réalisation de ce film conçu comme une 
réflexion poétique a été confiée au cinéaste José Luis 
Guerín à qui le Festival a rendu hommage en 2013.
Un petit groupe d’élèves du lycée Merleau-Ponty inscrits 
en option Cinéma a été impliqué dans la préparation et 
le tournage du film. Ils ont assisté l’équipe technique et 
réalisé un making-of du tournage.
Les lycéens ont ainsi pu percevoir les différentes étapes 
de création d’une œuvre cinématographique auprès d’un 
professionnel particulièrement talentueux et mesurer 
également les contraintes d’une commande avec un 
cahier des charges.
Le film a été coproduit avec Perspective Films, avec le sou-
tien de la DRAC Poitou-Charentes, du CNC, de CINE+, de la 
Région Poitou-Charentes et du Département de la Charente-
Maritime (aide à la réalisation), de la Ville de La Rochelle et 
de l’Institut Ramon-Llull.
En collaboration avec le Centre des Monuments Nationaux, 
le Diocèse de La Rochelle/Saintes, le Centre Intermondes et 
le lycée Merleau-Ponty de Rochefort

Créations de ciné-concerts
Depuis 2007, le Festival passe régulièrement commande 
à des artistes de musiques originales sur des films de 
la programmation. Les créations sont finalisées lors 
d’une courte période de résidence à La Sirène. Chacun 
de ces ciné-concerts est programmé lors d’une ou deux 
séance(s) (puis ensuite dans d’autres manifestations).
Après Radiomentale, Chapi Chapo et les Petites Musiques 
de pluie, Christine Ott ou encore Orval Carlos Sibelius, 
Aquaserge et Forever Pavot sont les artistes invités, en 
2015 à composer une musique sur un programme de 
courts métrages de Louis Feuillade.
Avec le soutien de la Sacem. En collaboration avec La Sirène 
- Espace Musiques actuelles - agglomération de La Rochelle

LE FESTIVAL ACCUEILLE
LES PROFESSIONNELS DU CINÉMA
Rencontres professionnelles
Les professionnels du cinéma ont depuis longtemps pris 
l’habitude de se réunir pendant le Festival. Il accueille et 
organise ainsi de nombreuses rencontres professionnelles :
-  Syndicat des Cinémas d’Art de Répertoire et d’Essai 

(SCARE)
-  Distributeurs Indépendants Réunis Européens (DIRE)
-  Groupement des Ciné-clubs du Sud-Ouest
-  Agence pour le Cinéma Indépendant et sa Diffusion 

(ACID)
-  Agence pour le Développement Régional du Cinéma 

(ADRC)
-  Association des Cinémas de l’Ouest de Recherche (ACOR)
-  Pôles d’Éducation à l’Image
-  Rencontres Lycéens au Cinéma

Le Festival développe des liens avec d’autres manifesta-
tions, en France et à l’étranger :
À des fins de programmation, pour initier de nouveaux 
partenariats, ou invités à faire partie d’un jury, les 
membres de l’équipe du Festival se rendent, tout au long 
de l’année, dans d’autres manifestations, en France et à 
l’étranger. Les responsables de ces festivals sont à leur 
tour conviés en juillet à La Rochelle.

Tournage de Psilocybe de Pascal-Alex Vincent.



   

   

  

 
 

 

 
 
  

 

 



StaniSlaS BOUViER
Le Festival en 25 affiches



Depuis vingt-cinq ans…  Stanislas Bouvier, peintre et illustrateur, se propose, avec l’élégance et la grâce 
d’un classicisme d’avant-garde, de restituer l’évidence du songe et la précision du rêve éveillé.
Stanislas a grandement contribué à faire rayonner, partout où ses images voyagent, le portrait d’un 
festival singulier, et, grâce à lui, immédiatement identifiable.
Nous l’en remercions du fond du coeur. Cette collaboration précieuse, d’une fidélité exemplaire, a fait de 
Stanislas un membre de l’équipe à part entière, et surtout, un ami. 

For the past twenty-five years, with the grace and elegance of avant-garde classicism, the painter and illustrator 
Stanislas Bouvier has recreated the evidence of a dream, the precision of a reverie. Wherever his images go, he has 
been instrumental in promoting the portrait of a unique – and thanks to him, immediately recognisable – festival. 
For this, we are profoundly grateful. This invaluable and faithful collaboration has made Stanislas a fully-fledged 
member of the team and above all, a true friend.

StaniSlaS BOUViER,  pORtRaitiStE dU fEStiVal
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exposition



Stephan Zaubitzer mène depuis 2003 un travail photographique sur les salles obscures historiques de centre-ville 
dans le monde. « Photo-trotteur » passionné, ce travail a commencé au Burkina Faso sur les salles plein-air de 
Ouagadougou, et s’est poursuivi au Brésil, à Madagascar, en Roumanie, à Londres et ses cinémas transformés, 
en Inde, en Égypte, en République dominicaine, à Cuba, en République tchèque, aux États-Unis et au Maroc…
« Je suis un amoureux de ces espaces collectifs de projection. La salle de cinéma est un espace où tous les 
imaginaires sont conviés. Je la vois comme un personnage du 7e art, souvent méconnu, et mon objectif est 
de mettre en lumière, une fois n’est pas coutume, les salles obscures. »
Une salle, c’est un écran, une cabine de projection et aussi une architecture particulière régie par les lois de 
l’optique. Les bâtiments doivent également être remarquables, visibles de loin et attirants à force de néons 
et d’affiches alléchantes. C’est aussi un temple dans lequel officie un rite, une magie devant des fidèles en 
proie à une sorte de fascination presque hypnotique. La salle incarne un mystère ; les architectes se sont 
ingéniés, avec le goût de chaque époque, à mettre en scène cette illusion.

Stephan Zaubitzer has been photographing cinemas in city centres around the world since 2003. This passionate 
globe-trotter and photographer began his work in Burkina Faso, in the open-air cinemas of Ouagadougou, before 
continuing on to Brazil, Madagascar, Romania, London with its converted cinemas, India, Egypt, the Dominican 
Republic, Cuba, the Czech Republic, the United States and Morocco.  “I am in love with these collective projection 
rooms. The cinema is a place that invites the imagination. I see it as an often little-known character in the seventh 
art, and my objective is to turn the spotlight for once on these picture houses.”

Photographies : Stephan Zaubitzer / diffusion : L’Œil en Cascade, Freddy Denaës et Gaël Teicher
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exposition
Grands Écrans

Stephan Zaubitzer

Cinéma de secteur dans un quartier périphérique de Ouagadougou, Burkina Faso (2003) Stephan Zaubitzer, série Grands écrans
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Histoire de cinÉmas
Louise de Champfleury, Dominique Dindinaud

imaGe Dominique Dindinaud musique La Cave montaGe Louise de Champfleury production Les Films en Hiver, Big Bang Films

Paris, capitale du 7e art, compte 88 salles de cinéma dont 38 sont classées Art et Essai. Histoire de cinémas 
dépeint le quotidien de trois de ces salles : Le Balzac, Le Louxor et La Clef. Chacune est située dans trois 
quartiers très différents de la capitale et déroule une programmation originale et spécifique. Le Balzac 
avec ses propositions musicales et gastronomiques séduit les habitants de l’Ouest parisien, le Louxor, fermé 
pendant 30 ans et réouvert depuis peu, retrouve un public à Barbès et La Clef continue son soutien aux 
films plus fragiles et peu distribués.
Tout commence à Barbès, au pied du métro : le kiosquier raconte l’arrestation de Mesrine…

Paris, the capital of the seventh art, has some eighty-eight cinemas, thirty-eight of which are classified as art-
house. Histoire de cinémas depicts the day-to-day running of three of them: Le Balzac, Le Louxor and La Clef. 
Each is located in three very different neighbourhoods and offers its own original and distinctive programme. 
With its musical and gastronomically themed films, Le Balzac charms the inhabitants of west Paris; Le Louxor, 
which recently re-opened after a thirty-year break, is winning over audiences in Barbès; finally, La Clef continues 
to support the most fragile and little distributed films.
It all begins outside a Métro stop in Barbès with a newspaper seller recounting Mesrine’s arrest…

Louise de Champfleury et Dominique Dindinaud sont respectivement monteuse et ingénieur du son. en 2007, elles 
passent ensemble à la réalisation. Histoires de cinémas est leur huitième film documentaire.
FilmoGrapHie • 2007 Les Crazy de Bollywood 2009 L’Atelier Pâdmavatî 2010 Mumbai, la cour des peintres • À table ! 2011 La Rente 
et le bouquet 2012 Série je t’adore 2013 Les Falaises entre ciel et mer 2015 Histoires de cinémas
 

France • documentaire • 2015 • 1h10 •  couleur
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ainsi qUe :

Direction régionale des affaires Culturelles de poitou-Charentes, service pénitentiaire d’insertion et de probation 
de la Charente-Maritime, Communauté d’agglomération de La rochelle, Mairie de saint-Martin-de-ré, Maison 
Centrale de saint-Martin-de-ré

aCiD, aDrC, allianz, apapar de Charente-Maritime, auberge de Jeunesse de La rochelle, Bureau national 
interprofessionnel du Cognac, Cahiers du cinéma, Horizon Habitat jeunes, CinéCim vidéo, Ciné-madifférence, 
Collectif d’associations de Villeneuve-les-salines, Collectif Ultimatum, Collectif Un poil court, Comité national du 
pineau des Charentes, Communauté d’agglomération de La rochelle, Le Comptoir, Conservatoire de Musique et 
de Danse de La rochelle, Coolisses production, Cousin traiteur, CreaDOC, DireCt, ecole européenne supérieure 
de l’image d’angoulême, enVue, Festival interval, Filmair services, imprimerie irO, La passerelle-Mairie annexe de 
Mireuil, La poste, Librairie Les saisons, Lobster Films, Lycée Dautet, Lycée Merleau-ponty (rochefort), perspective 
Films, pianos et Vents, positif, rtCr, sCare, trafic image, Zig Zag

Hôtels partenaires
Hôtel saint-Jean d’acre, Hôtel saint-nicolas, Hôtel Le Champlain-France angleterre, Hôtel de la Monnaie, Hôtel le 
Yachtman, résidence de France

restaurants partenaires
L’aunis, L’avant-scène, Basilic’O, Le café de la paix, Djolly, Café Coulisses, Crèperie des Halles, Le Carthage, iséo Bistrot 
de la mer, initiative Catering, Le p’tit Bleu, Métamec, Le pérot-Quais, Le Verdière, Le Vinophone, Ze Bar

Le Festival international du Film de La rochelle est membre de 
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En FrancE
Les Acacias • ACE Entertainment Films • ACID 
• ADRC • Ad Vitam • Allianz • Ambassade de 
Géorgie en France • Ambassade du royaume 
des Pays-Bas en France • Les Amis de Musidora 
• Archives françaises du film du CNC • Arena 
Films • Arizona Films • ASC Distribution • 
Atopic • Bac Films • Balthazar Productions • 
Bellissima Films • Cahiers du cinéma • Carlotta 
Films • Carrefour des festivals • Cat & Docs 
• CCAS/CMCAS • Centre culturel de Taïwan 
à Paris • Centre National du Cinéma et de 
l’Image Animée • Centre Pompidou • Centre 
Wallonie-Bruxelles • CG Cinéma • Château 
Le Puy • Cherika Informatiques • Christophe 
L • Chrysalis Films • CINÉ+ • CinéCim vidéo 
• Cinéma Public Films • La Cinémathèque 
française • La Cinémathèque de Toulouse • 
Ciné-Sorbonne • Collectif Un Poil court • 
Corpus Films • Crédit Coopératif • Délégation 
générale du Québec en France • Diaphana 
• DIRECT • Doc & Film International • ED 
Distribution • Éditions de l’Œil • Épicentre 
Films • Euro Ciné Services • Explicit Films • 
Ferris & Brockman • Festival À l’Est du Nouveau 
(Rouen) • Festival de Cannes • Festival du film 
de Vendôme • Festival Lumière • Festivals 
Strategies • Festival War on Screen • Filmair 
Services • Film en stock • Les Films de l’Atalante 
• Les Films de Mon Oncle • Les Films du Horla • 
Les Films du Losange • Les Films du Préau • Les 
Films en Hiver • Films Femmes Méditerranée 
• Flash Pictures • France Culture • Gaumont 
• Gaumont Pathé Archives • Gébéka Films • 
GNCR • Gonnaeat • Impex-Films • Imprimerie 
Debussac • INA • Institut Culturel Italien • 
Institut français • Institut Lumière • Institut 
Ramon-Llull • Laboratoires Daems • Lagardère 
Entertainment • Le Pacte • Les Inrockuptibles 
• JBA Production • Libération • Lobster Films 
• Manuel Cam Studio • Le Marché du Film à 
Cannes • Memento Films • Ministère de la 
Culture et de la Communication • Ministère 
des Affaires étrangères et du développement 
international • Ministère de la Justice • 
Monal Group • New Morning Films • Norte 
Distribution • Nour Films • Office Franco-
Québecois pour la Jeunesse • Orange Studio 
• Paradis Films • Paris Bibliothèques • Paris 
Tronchet Assurances • Pathé Distribution • 
Perspective Films • Point du Jour International 
• Pôles d’éducation à l’image • Positif • 
Potemkine Films • Première • Pyramide Films 
• Quinzaine des Réalisateurs • La Rabbia • 
Rencontres du cinéma slovaque et de l’Europe 
centrale • Répliques • SACEM • SCARE • Séché 
Environnement • Semaine Internationale de la 
Critique • Senso • Shellac • SNCF • SODEC • 
Splendor Films • Studio Canal • Survivance • 
Swashbuckler Films • Tamasa Distribution • 
Théâtre du Temple • Thé des écrivains • UFO 
Distribution • Université Sorbonne Nouvelle 
Paris 3 • Vicky Films • Vidéo Synergie • Vortex 
Sutra • VOSTAO • Warner Bros France • Wild 
Bunch Distribution • Wild Side Vidéo • ZED • 
Zootrope Films

à La rochELLE
Agence Nationale pour la Cohésion Sociale 
et l’Égalité des Chances • L’Apapar VLS • 
Bibliothèque Universitaire • Carré Amelot - 
Espace culturel de la Ville de La Rochelle • 
Coolisses • Centre Chorégraphique National 
de La Rochelle / Compagnie Accrorap • 
Centre Intermondes • Charente-Maritime 
Tourisme • CMCAS • Collectif d’associations 
de Villeneuve-les-Salines • Collectif Ultimatum 
• Conservatoire de Musique et de Danse de 

La Rochelle • Grégory Coutanceau • Crédit 
Coopératif • Eco Concession • Ernest le 
Glacier • Emédia Informatique • France Bleu 
La Rochelle • France 3 Limousin Poitou-
Charentes • Galeries Lafayette • Groupe 
hospitalier de La Rochelle-Ré-Aunis • Initiative 
Catering • IRO • La Coursive - Scène nationale 
• La Poste • Léa Nature • Librairie Les Saisons 
• Lycées : Jean-Dautet, Léonce-Vieljeux, Valin, 
St-Exupéry, Doriole • Mairie de La Rochelle : 
Direction des Affaires culturelles - Direction 
de la Communication - Direction des Services 
- Direction des Services techniques - Service 
Handicap et accessibilité • Mairie annexe 
de Mireuil – La Passerelle • Médiathèques 
municipales de quartiers • Médiathèque 
Michel-Crépeau • Musées d’Art et d’Histoire 
de La Rochelle • Muséum d’Histoire Naturelle 
• Office de Tourisme • Passeurs d’images • 
Pianos et Vents • RTCR • Service Pénitentiaire 
d’Insertion et de Probation de la Charente-
Maritime • Sirène - Espace Musiques Actuelles 
de l’agglomération de La Rochelle • Soram • 
Sud-Ouest • SDLP • Tintamar • Université 
de La Rochelle • Université de La Rochelle - 
Espace Culture • Restaurants et bars : L’Aunis, 
L’Avant-Scène, Basilico, Café de la Paix, Café 
Coulisses, Crêperie des Cloutiers, Le Carthage, 
D’Jolly, Iséo, Bistrot de la mer, Métamec, Les 
Pérot-Quais, Le Vinophone, Le Verdière, Ze’ Bar 
• Hôtels : Hôtel de la Monnaie, Hôtel Comfort 
Saint-Nicolas, Hôtel Résidence de France, Hôtel 
Saint-Jean-d’Acre, Hôtel Le Yachtman

En Poitou-charEntEs
Alpha Audio • Bureau National Inter-
professionnel du Cognac • Caisse des Dépôts 
• Cinéma Le Gallia à Saintes • Comité National 
du Pineau des Charentes • Comité Régional de 
Tourisme Poitou-Charentes • Communauté 
d’agglomération de La Rochelle • Conseil 
Général de la Charente-Maritime • Conseil 
Régional de Poitou-Charentes : Pôle Vivre 
ensemble - Poitou-Charentes Cinéma • Service 
Éducation artistique et Action culturelle • 
CREADOC • Direction Régionale des Affaires 
Culturelles de Poitou-Charentes • Direction 
Régionale des Services de l’Administration 
Pénitentiaire • École européenne Supérieure 
de l’Image d’Angoulême • Engie • France 3 
Atlantique • Lycée Guy-Chauvet de Loudun 
• Lycée de l’Image et du Son d’Angoulême • 
Lycée Merleau-Ponty de Rochefort • Mairie 
de St-Martin-de-Ré • Maison Centrale de 
St-Martin-de-Ré • Préfecture de la Charente-
Maritime • Publitel • SNCF Région Aquitaine 
Poitou-Charentes • Trafic Image

à L’intErnationaL
Ablaze Image (Taïwan) • BBC World Service 
(Londres) • Berlinale • Beta Cinema (Munich) • 
BFI • Cinematek (Bruxelles) • Cinémathèque de 
la Ville de Luxembourg • Cineteca di Bologna 
• Commission Européenne - Programme 
Media • Cobos Films (Amsterdam) • EYE Film 
Institute Netherlands (Amsterdam) • Festival 
Internacional de Cine de San Sebastián • Films 
Boutique (Berlin) • The Finnish Film Foundation 
(Helsinki) • Funfilm Distribution (Montréal) 
• Heretic Outreach (Athènes) • Istituto Luce 
Cinecittà (Rome) • Kavac Film (Rome) • 
Magnetfilm (Berlin) • Makhmalbaf Film House 
(Londres) • The Match Factory • Ministère de la 
Culture de Taïwan • Negativ Film (République 
tchèque) • Park Circus (Glasgow) • Pluto Film 
(Berlin) • RAI (Rome) • Rendez-vous du cinéma 
québécois (Québec/Canada) • Ripley’s Films 
(Rome) • Rotterdam International Film Festival 

• SHPN3 Filmproduktion (Berlin) • SODEC 
(Québec/Canada) • Studios d’art de Shanghai • 
Taipei Film Commission • Taïwan Film Institute 
• Tofifest International Film Festival • Trieste 
Film Festival • Trigon-film (Suisse)

Et aussi
• Mmes Justine Aldana, Nathalie Benhamou, 
Véronique Bibard, Dorine Bourineau, Béatrice 
Boursier, Isabelle Brunet, Chuti Chang, Pascale 
Cosse, Frédérique Coulomb, Anne Courcoux, 
Isabelle de Bohan, Gwenaëlle Dubosc, Charlotte 
Garson, Francesca Giazzon, Laurence Glosek, 
Nathalie Goutas, Manuella Guignard, Danièle 
Hiblot, Diana Ibarra, Gaëlle Jones, Cho-Pei 
Kao, Marie-Claire Kuo (Quiquemelle), Hélène 
Lamarche, Ketevan Masseret, Véronique 
Michaud, Laurence Moinereau, Pascale Morel, 
Manuela Padoan, Evelyne Peignelin, Evelyne 
Piochaud, Anne Pouliquen, Iris Pouy, Pascale 
Puzos, Ksenia Ragot, Françoise Roboam, Beroze 
Sabatier, Marianne Salmas, Martine Sarraf, 
Laurence Schifano, Florence Simonet, Ariane 
Toscan du Plantier, Anne Touchon, Tsai Ya-Wen, 
Marie-Lilas Vidal, Françoise Widhoff

• MM. Ahmed Abkari, Kader Attou, Bernard 
Ballanger, Benoît Basirico, Félix Besson, Harry 
Bos, Serge Bromberg, Max Boisrobert, Denis 
Bourgeois, Patrick Cazals, Alain Cavalier, Thierry 
Champeau, Philippe Chevassu, Michel Ciment, 
Alexis Courcaud, Geoffroy de la Crouée, Bruno 
Deloye, Bertrand Desormeaux, Marc Duhem et 
Bernard Rançon du Yacht Club de La Rochelle, 
Yvon Dupart, Patrice Elegoët, David Fourrier, 
Jean-Michel Frodon, Sébastien Gaillard, Vincent 
Godard, Mickaël Godin, Stéphane Goudet, 
Denis Gougeon, Jacky Grange, Jose Luis Guerin, 
Nicolas Habas, Rodolphe Huguet, Louis Josselin, 
Daniel Joulin, Yves-Antoine Judde, Jean-Marc 
Lalanne, Vincent Lapize, Luc Lavacherie, 
Rodolphe Lerambert, Laurent Lériaud, Stéphane 
Lerouge, Antoine Lienhard et Gilles Springman, 
André Lusseau, Maysam Makhmalbaf, Mohsen 
Makhmalbaf, Laurent Makovec, Jackie 
Marchand, Emmanuel Mario, Jean-Claude 
Martin, Vincent Martin, Raül-David Martinez, 
Guy Martinière, Georges-Emmanuel Morali, 
Philippe Moretti, Edouard Mornaud, Ludovic 
Orell, Jérôme Paillard, Dominique Païni, Pascal 
Pérennès, François Perlier, Micha Pletinckx, 
Jules Pottier, Léonard Pouy, Olivier Quod-
Mazeran, Jean-Pierre Rault, Valentin Rebondy, 
Marc Scheffen, Nicolas Seydoux, Tangi Simon, 
Nicolas Thévenin, Alphée Vaudon, Pascal-Alex 
Vincent, Stephan Zaubitzer

• L’équipe d’accueil, les projectionnistes et 
l’équipe technique de La Coursive, Scène 
nationale La Rochelle

• ainsi que les équipes
du Carré Amelot - Espace culturel de la Ville 
de La Rochelle
du Muséum d’Histoire Naturelle, Musées d’Art 
et d’Histoire de La Rochelle
de la Médiathèque Michel-Crépeau
du Centre Intermondes
du Centre Chorégraphique National de 
La Rochelle / Cie Accrorap
de La Sirène - Espace Musiques Actuelles de 
l’agglomération de La Rochelle,
dont le professionnalisme et l’extrême 
compétence concourent à la bonne marche et 
à la réussite du Festival.

le 43e festiVal inteRnational dU film de la RocHelle RemeRcie :
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L’année est celle de la programmation  
au Festival
(H+année) : Hommage, en sa présence.
(R+année) : Rétrospective
(D+année) : découverte

AFRIQUE DU SUD
teBoHo edKiNs : 2013
WiLLiaM KeNtRidGe : (H 2013)
aRya LaLLoo : 2013
pia MaRais : 2013
oLiVeR sCHMitZ : 2010

ALBANIE
BuJaR aLiMaNi : 2011
dHiMiteR aNaGNosti : 1976
adRiaN paCi : 2009

ALGÉRIE
MeRZaK aLLouaCHe : 1994, 2012
aHMed RaCHedi : 2011
dJaMiLa saHRaoui : 2003, 2006, 2013
MoHaMed ZiNet : 1976

ALLEMAGNE
HeRBeRt aCHteRNBusCH : 1978
KeRstiN aHLRiCHs : 2002
FatiH aKiN : 2003, 2004, 2005, 2007, 2014
tHoMas aRsLaN : 2003
usCH BaRtHeLMess WeLLeR : 1980
WoLFGaNG BeCKeR : 2003
HaNs BeHReNdt : 2000
LudWiG BeRGeR : 2005
KuRt BeRNHaRdt : 1983, 2001
FRaNK BeyeR : 1984
WaLteR BoCKMayeR : 1978
CaRL Boese : (R 2007)
WiNFRied BoNeNGeL : 2003
WaLteR R. BootH : 2010
MoNiKa BoRGMaNN : 2005
RudoLF BieBRaCH : 2009
Jutta BRÜCKNeR : 1980, 1981
dietRiCH BRÜGGeMaNN : 2014
RoLF BuHRMaNN : 1978
aNGeLa CHRistLieB : 2003
iaiN diLtHey : 2003
tHoMas dRasCHeN : 2004
aNdReas dReseN : 2003, (H 2013)
eWaLd aNdRe dupoNt : 1999
HeLMut dZiuBa : 2004
R. W. FassBiNdeR : 1974, 1975, 1976, 1977, 
1978, 1981, 2004, 2005, 2006, 2007, 2014
osKaR FisCHiNGeR : 2013
peteR FLeisCHMaNN : 2009, 2014
HeNRiK GaLeeN : 2000, 2001
HaNs W. GeisseNdoRFeR : 1977
CHRistopH GiRaRdet : 2002, 2007
RoLaNd GRaF : 1986
JÖRG GRaseR: 2014
KaRL GRuNe : 2001
JÜRGeN Haas : 2010
tHoMas HaRLaN : 1977, 1990
KaRL HaRtL : 2000
ReiNHaRd HauFF : 1975, 1979, (H 1984)
BRiGitte HeLM : (R 2000)
WeRNeR HeRZoG : (H 2008) 
MiCHaeL HoFMaNN : 2003

peteR HoFFMaNN : 2012
ReCHa JuNGMaNN : 1980
aNNa KaLus-GossNeR : 2011
RoMuaLd KaRMaKaR : 1996
eRWiN KeusCH : 1979
stepHeN KiJaK : 2003
uLRiCH KÖHLeR : 2003, 2006
tHoMas KÖNeR : 2004
FRitZ LaNG : 1983, 1987, 1997, 2000, 2008, 
2009, 2011
pauL LeNi : 2001
peteR LiLieNtHaL : 1976
uLLi LoMMeL : 1976, 1977
peteR LoRRe : 2001
eRNst LuBitsCH : (R 1994), 2007, 2008
WeRNeR MeyeR : 1980
uLF MieHe : 1976
Leo MittLeR : 1999
eoiN MooRe : 2000
MattHias MÜLLeR : 2002, 2004, 2007, 2008
FRiedRiCH WiLHeLM MuRNau : (R 2003), 2013
saNdRa NetteLBeCK : 2003
tiLL NoWaK : 2013
uLRiKe ottiNGeR : 2007
GeoRG WiLHeLM paBst : 1990, 1992, 1993, 
2000, 2005, 2010
ReNe paRRaudiN : 1989
CHRistiaN petZoLd : 2003
KuRt RaaB : (H 1977)
peeR RaBeN : 1977
Lotte ReiNiGeR : 2006
GÜNtHeR ReisCH : 1981
edGaR ReitZ : 1977
HaNs RiCHteR : 1997
astRid RieGeR : 2010
FRaNK RippLoH : 1981
aRtHuR RoBisoN : 2009
JoseF RÖdL : 1979
NiCoLai RoHde : 2002
osKaR RÖHLeR : 2001, 2003
GÜNtHeR RÜCKeR : 1981
WaLteR RuttMaNN : 1997
HeLKe saNdeR : 1978
HeLMa saNdeRs-BRaHMs : (H 1980)
WeRNeR sCHaeFeR : 1980
stepHaN sCHesCH : 2012
VoLKeR sCHLÖNdoRFF : (H 1975), 2011, 2014
HaNNa sCHyGuLLa : (H 2014)
HaNs-CHRistiaN sCHMid : 2003
CoRiNNa sCHNitt : 2004, 2007
WeRNeR sCHRoeteR : 1976
JaN sCHÜtte : 1988, 1991
HaNNs sCHWaRZ : 2000
HoRst seeMaN : 1981
RaiNeR siMoN : 1985
BeRNHaRd siNKeL : 1976
LoKMaN sLiM : 2005
MaRia spetH : 2003
HeiNeR stadLeR : 1986
WoLFGaNG staudte : 2004
HaNNes stÖHR : 2002
syBiLLe, dieteR stÜRMeR : 2004
HaNs JÜRGeN syBeRBeRG : 1976
HeRMaNN tHeisseN : 2005
CyRiL tusCHi : 2011
RoBeRt VaN aCKeReN : 1978
CoNRad Veidt : (R 2001)

aNtHoNy VouaRdouX : 2012
CHRistiaN WaGNeR : 1989
WiM WeNdeRs : 1975, (H 1976), 1987, 2003, 
2008, 2014
BeRNHaRd WiCKi : 1976
RoBeRt WieNe : 2001, 2009
HeNNeR WiNCKLeR : 2003
KoNRad WoLF : 1978, 1980, (H 1981)
HeRRMaNN ZsCHoCHe : 2004

ARGENTINE
LisaNdRo aLoNso : 2004, 2014
adoLFo aRistaRaiN : 1998
daNieL BuRMaN : 2001
seBastiaN diaZ MoRaLes : 2009
NataLia GaRaGioLa : 2014
aLeJo HeRNaN tauBe : 2005
aNa KatZ : 2007
MiLaGRos MuMeNtHaLeR : 2012
CeLiNa MuRGa : 2009
Luis oRteGa : 2003
aNa poLiaK : 2005
JoRGe RoCCa : 1996
FeRNaNdo soLaNas : 1978, 1980, (H 1995)
paBLo tRapeRo : 2008 

ARMÉNIE
souReN BaBaiaN : 1992
FRouNZe doVLatiaN : 1992
stepaN GaLstiaN : 1992
RouBeN GeVoRKiaNts : 1992
HaRutyuN KHaCHatRyaN : 2007
NoRa MaRtiRosyaN : 2005, 2009
GueNRiKH MaLiaN : 1974, 1978
GeNNadi MeLKoNiaN : 1992
aRtaVaZd peLeCHiaN : 1988, (H 1992)
RoBeRt saaKiaNts : 1992
daVid saFaRiaN : 1992
taMaRa stepaNyaN : 2013

AUSTRALIE
daVid CRoMBie : 1976
RoLF de HeeR : 2006
KeN HaNNaM : 1976
JoHN HiLLCoat : 2009
CRaiG MoNaHaN : 1999
FRed sCHepisi : 1976
saRaH Watt : 2006
peteR WeiR : 1976, (H 1991), 2011

AUTRICHE
tHoMas aiGeLsReiteR : 2003
MaRtiN aRNoLd : 2002
aXeL CoRti : 1986, 2010
GustaV deutsCH : 2009
MiLaN doR : 1986
MaRKo doRiNGeR : 2009
sieGFRied a. FRuHauF : 2003, 2005, 2008
WoLFGaNG GLÜCK : 1987
KaRo GoLdt : 2003, 2004, 2005, 2006
MiCHaeLa GRiLL : 2003
MiCHaeL HaNeKe : 2000, 2002, 2003, 2004, 
2005, 2009, 2012
oLiVeR HaNGL : 2003
JessiCa HausNeR : 2014
HaRaLd HoLBa : 2005
BJoRN KaMMeReR : 2007

Répertoire des cinéastes, acteurs, actrices et vidéastes programmés par  
le Festival International du Film de La Rochelle depuis 1973, classé par pays
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daRuiZ KRZeCZeK : 2009
peteR KuBeLKa : 1997, 2010
eRNst JoseF LausCHeR : 1986
FRitZ LeHNeR : 1986
pauLus MaNKeR : 1986, 1990
udo MauReR : 2008 
KaRoLiNe MeiBeRGeR : 2007
M. asH : 2003
WoLFGaNG MÜRNBeRGeR : 2001
MaNFRed NeuWiRtH : 2006
tiMo NoVotNy : 2003
dietMaR oFFeNHuBeR : 2003
NoRBeRt pFaFFeNBiCHLeR : 2011
ReMo RausCHeR : 2013
eRHaRd RiedLspeRGeR : 1991
MaRKus sCHLeiNZeR : 2011
RiCK sCHMidLiN : 2008 
Lotte sCHReiBeR : 2004, 2005
MiCHaeLa sCHWeNtNeR : 2003, 2009
uLRiCH seidL : 2002, (H 2007), 2012
GÖtZ spieLMaNN : 2005
NaNa sWiCZiNsKy : 2005
NiK tHoeNeN : 2003
peteR tsCHeRKassKy : 2002, 2007, 2008
Lisa WeBeR : 2014

BELGIQUE
doMiNiQue aBeL : (D 2008), 2011
CHaNtaL aKeRMaN : (H 1991), 2002, 2007
yaeL aNdRe : 2003
JeaN-JaCQues aNdRieN : (H 2014)
stepHaNe auBieR : 2013
dRies BastiaeNseN : 2010
JeaN-pieRRe et LuC daRdeNNe : 1996, 1999, 
2002, 2005
aNouK de CLeRCQ : 2005
aNdRe deLVauX : 1977, (H 1986), 1989, 2001, 
2005, 2012
tHoMas de tHieR : 2003
KaRiNe de ViLLeRs : 2011
MaRtiNe doyeN : (D 2008)
MiCHeL FRaNÇois : 2004
FioNa GoRdoN : (D 2008), 2011
patRiC JeaN : 2010
tHieRRy KNauFF : (H 2002)
JoaCHiM LaFosse : (D 2008), 2012
BouLi LaNNeRs : (D 2008)
GuioNNe LeRoy : 2003
BeNediCte LieNaRd : (D 2008)
aLFRed MaCHiN : 1998
GuiLLauMe MaLaNdRiN : 2006
ViNCeNt pataR : 2013
NiCoLas pRoVost : 2010
VaLeRy RosieR : 2014
KoeN saeLeMaeKeRs : 2010
oLiVieR sMoLdeRs : 2004, (D 2008)
saRaH VaNaGt : 2008
JaCo VaN doRMaeL : 1999
FeLiX VaN GRoeNiNGeN : 2013
stepHaNe VuiLLet : (D 2008)
JoaCHiM WeissMaNN : 2013
daNieL WiRotH : 2002

BIRMANIE
Midi Z : (D 2014)

BOLIVIE
JoRGe saNJiNes : 1996

BOSNIE-HERZÉGOVINE
aÏda BeGiC : 2012
JasMiN diZdaR : 1999

BoRo dRasKoViC : 1986
adeMiR KeNoViC : 1991, 1997
eMiR KustuRiCa : 1985, 2004
pJeR ZaLiCa : (D 2005)
JasMiLa ZBaNiC : 2006 

BRÉSIL
aLe aBReu: 2014
JoRGe BodaNsKi : 1976
eLiaNe CaFFe : 1999
aLiCe de aNdRade : 2005
aRNaLdo JaBoR : (H 1982)
WaLteR LiMa JuNioR : 1985
JuLia MuRat : 2012
MaRie-CLeMeNCe et CesaR paes : 2000
NeLsoN peReiRa dos saNtos : 1973
CaRLos aLBeRto pRates CoRReia : 1987
JuLiaNo RiBeiRo saLGado : 2014
BeRNaRdo spiNeLLi : 2005
CHiCo teiXeiRa : 2007

BULGARIE
KoNstaNtiN BoJaNoV : 2011
VesseLiN BRaNeV : 1985
GeoRGi dJuLGeRoV : (H 1982)
HRisto HRistoV : 1975, (H 1981)
KiRaN KoLaRoV : 1979
MaRa MattusCHKa : 2005, 2009
iVaN NiCeV : 1990
iVaN paVLoV : 1991, 2002
adeLa peeVa : 2004
petR popZLateV : 1990
dRaGoMiR sHoLeV : 2011
LudMiL staiKoV : 1974
KRassiMiR teRZieV : 2006
RaNGeL VaLCaNoV : (H 1990)

BURKINA FASO
MustapHa dao : 1997, 1999, 2001
GastoN J-M KaBoRe : 1997
issiaKa KoNate : 1997
daNy Kouyate : 1999
idRissa ouedRaoGo : 1989, 1990, 1995
issa et seKou tRaoRe : 1999

CAMBODGE
saVaNNaH CHHeNG : 2005
daVy CHou : 2012
pRÔM MesaR : 2005
RoeuN NaRitH : 2005
RitHy paNH : 1998, (H 2005), 2013
dy setHy : 2005

CANADA, QUÉBEC
FRedeRiC BaCK : 1992
pauLe BaiLLaRGeoN : 1980
Louis BéLaNGeR : 2008
aNdRe BLaNCHaRd : 1980
Louise BouRQue : 2013
GeoFF BoWie : 2004
aNdRe BRassaRd : 1974
JeaN-FRaNÇois Caissy : 2014
sHeLdoN CoHeN : 1995
FRedeRiQue CoLLiN : 1980
deNis Cote : 2010, (H 2011), 2012, 2013, 2014
JeaNNe CRepeau : 2009 
daVid CRoNeNBeRG : 1996
CLaude deMeRs : 2010
pauL dRiesseN : 1995
XaVieR doLaN : 2010
atoM eGoyaN : (H 1992), 1994, 1997, 1999, 
2002

MuNRo FeRGusoN : 2007
pieRRe FaLaRdeau : 1995
aMaNda FoRBis : 2010
CLaude FouRNieR : 1978
CLaude GaGNoN : 2013
JeFF HaLe : 1995
isaBeLLe HéBeRt : 2008
CHRistopHeR HiNtoN : 1995
Co HoedeMaN : 1995
JuditH KLeiN : 1995
JeaN-CLaude LaBReCQue : 1977, 1980
stépHaNe LaFLeuR : 2008
CaRoLe LauRe : 2008
JeaN-CLaude LauZoN : 2008
CaRoLiNe LeaF : (H 2013)
JeaN-pieRRe LeFeBVRe : 1974
MaRK LeWis : 2004
NoRMaN MaC LaReN : (H 1982)
Guy MaddiN : 2003, 2004, 2005, 2007, 2008
FRaNCis MaNKieWiCZ : 1980
CaRoLiNe MaRteL : 2013
CatHeRiNe MaRtiN : 2014
ViNCeNt MoRisset : 2012
GRaNt MuNRo : 1995
BeNNy NeMeRoFsKy RaMsy : 2004
pieRRe peRRauLt : 1980
seBastieN piLote : 2012, 2013
Lea pooL : 1980
GeRaLd potteRtoN : 2011
aL RaZutis : 1999
RyaN RedFoRd : 2011
CyNtHia sCott : 1991
JoHN N. sMitH : 1993
MiCHaeL sNoW : 2011
JoHN spottoN : 2011
pauL taNa : 1980
WeNdy tiLBy : 2010
RoN tuNis : 1995
sHaNNoN WaLsH : 2013
aNNe WHeeLeR : 1990
steVeN WoLosHeN : 2013

CHILI
seBastiaN CaMpos LeLio : (D 2013)
CaRMeN CastiLLo : 2007
aLeJaNdRo FeRNaNdeZ aLMeNdRas : 2013, 
2014
patRiCio GuZMaN : 2001, 2004
FeRNaNdo GuZZoNi : (D 2013)
aLeJaNdRo JodoRoWsKy : (H 2000), 2013
paBLo LaRRaiN : (D 2013)
NiCoLas LasNiBat : 2013
MiGueL LittiN : 1975
RaouL RuiZ : (H 1985)
aLiCia sCHeRsoN : (D 2013)
seBastiÁN siLVa : 2013
doMiNGa sotoMayoR : 2012
aNdRes Wood : (D 2013)

CHINE
CHeN LiZHou : 1993
deNG yiMiNG : 1981
Fei Mu : 2004
FRuit CHaN : 1999, (H 2001)
HaN Jie : 2006
Hu JiNGQiNG : 2009
Hu XiaoNGHua : 2009
JiaNG WeN : 2002
Jia ZHaNG-Ke : 2001, 2002, 2013
Lou ye : 2000
Lu XueCHaNG : 2004
pu JiaXiaNG : 2009
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QiaN JiaXiN : 2009
QuaNaN WaNG : 2004
sHeN ZuWei : 2009
studios de peKiN : 1976
suN ZHou : 1994
tiaN ZHuaNG-ZHuaNG : (H 2004)
WaNG BiNG : 2013, 2014
WaNG BoRoNG : 2009
Wu tiaNMiNG : 1985
XiaosHuai WaNG : 2005
Xie tiaN : (H 1982)
Xie tieLi : (H 1983)
Xu Lei : 1984
yaNG CHao : 2004
yaNG yaNJiN : 1981
yiNG NiNG : (H 2002)
yu yaNG : 1981
ZHaNG MiNG : 1997
ZHaNG yuaN : 1997
ZHao daN : (H 1981)
ZHou KeQiN : 2009
ZHeNG doNGtiaN : 1994
ZHu WeN : 2004

CHINE-TIBET
peMa tsedeN : (D 2012)

COLOMBIE
FRaNCo LoLLi : 2014
WiLLiaM VeGa : 2012

CORÉE DU SUD
Bae CHaNG-Ho : 1992
CHaNG suN-Woo : 1995
HoNG saNG-soo : 2009
iM saNG-soo : 2005, 2009
KiM Ki-youNG : 2012
Lee CHaNG-doNG : 2003
Lee doo-yoNG : (H 1993)
Lee JuNG-HyaNG : 2005
MiN BioNG-HuN : 1999
paRK CHaN-WooK : 2009
paRK KWaN-soo : 1992
sHiN saNG-oKK : (H 1994)
suNG BaeK-yeop : 2004

COSTA RICA
isHtaR yasiN GutieRReZ : 2008
 
CROATIE
MataNiC daLiBoR : 2010
RaJKo GRLiC : (H 1985)
petaR LJuBoJeV : 1978
VeLJKo popoViC : 2010
oGNJeN sViLiCiC : (D 2005)

CUBA
toMas GutieRReZ aLea : 1978
daNieL diaZ toRRes : 1995
FeRNaNdo peReZ : 1995, 1999
HuMBeRto soLas : (H 1989)

DANEMARK
MiLad aLaMi : 2014
GaBRieL aXeL : 1987
daNieL JosepH BoRGMaN : 2011
CaRsteN BRaNdt : 1979
HeNNiNG CaRLseN : 1975, (H 1995)
BeNJaMiN CHRisteNseN : 1988, (R 2012)
RoBeRt diNeseN : 2001
CaRL tHeodoR dReyeR : 2012
JaNNiK HastRup : 2005

KRaesteN KusK : 2014
JoRGeN LetH : 2001, 2004
HoLGeR-MadseN : 1988
Lau LauRitZeN : 1988
aNdeRs WiLHeLM saNdBeRG : 1988
KaRLa VoN BeNGstoN : 2012
LaRs VoN tRieR : 1996, 2011

ÉGYPTE
CHadi aBdeLsaLaM : 1973
saLaH aBou seiF : 1975, (H 1992)
HeNRy BaRaKat : 1995
yousseF CHaHiNe : 1979, 1991
asMa eL-BaKRi : 1991
MaRWaN HaMed : 2006 
yousRy NasRaLLaH : 2004

ESPAGNE
ViCeNte aRaNda : 1987
MoNtXo aRMeNdaRiZ : (H 1998)
FeRNaNdo aRRaBaL : (H 2000)
Luis GaRCia BeRLaNGa : 1993, 2001
Jose JuaN BiGas LuNa : 1987
Jose Luis BoRau : 1976
eNRiQue BRaso : 1978
Luis BuNueL : 1993, 1997, 2006, 2011
JaiMe CaMiNo : 1976, (H 1979), 2004
RoBeRto CastoN : 2009
JaiMe CHaVaRRi : 1987
JaiMe de aRMiNaN : 1978, 1985
seGuNdo de CHoMoN : (R 1997), 1998, 1999, 
2000, 2001, 2002, 2008
Jose MaRie de oRBe : 2011
patRiCia FeRReiRa : 2000
Jess FRaNCo : 2011
Jose Luis GueRiN : 2007, (H 2013)
BasiLio MaRtiN patiNo : 1977
MaNueL MatJi : 1988
aNtoNio MeNdeZ-espaRZa : 2012
piLaR MiRo : 1981
aNtoNio NaHaRRo : 2010
seRGio oKsMaN : 2011
aLVaRo pastoR : 2010
RudoLFo pastoR : 2011
LoÏs patiNo : 2014
JaVieR ReBoLLo : 2011
MaRC ReCHa : 2003
JaiMe RosaLes : 2014
FRaNCisCo RoViRa BeLeta : 1995
CaRLos sauRa : 1978
J. a sistiaGa : 2009, 2013
MaNueL suMMeRs : 1981

ESTONIE
MaRi-Liis BassoVsKaJa : 2010
JeLeNa GiRLiN : 2010
KaLie KiisK : 1988
Leida LaJus : 1989
oLeV NeuLaNd : 1981, 1989
VeiKo ÖuNpuu : 2008 
MaRK soosaaR : 1989
pÄRteLL taLL : 2010

ÉTATS-UNIS
RoBeRt aLdRiCH : (H 1983), 1988, 1991, 
1999, 2013
RoBeRt aLtMaN : 1992
pauL tHoMas aNdeRsoN : 2002
KeNNetH aNGeR : 1997
RosCoe aRBuCKLe : 1989, 2011, 2014
KaReN aRtHuR : 1976
doRotHy aRZNeR : 1999

sHaNe atKisoN : 2014
pauL austeR : 1995
RaMiN BaHRaNi : (H 2009)
MattHeW BaRNey : 2005
aLLeN BaRoN : 2006
GReGG BaRsoN  : 2013
RoBeRt BeaN : 1976
FRedeRiCK BeCKeR : 1975
BusBy BeRKeLey : 1988
BRad BeRNsteiN : 2012
JoHN BeRRy : 1976
JoHN G. BLystoNe : 2011
peteR BoGdaNoViCH : 2007, 2013
FRaNK BoRZaGe : 1988, 2007
CHaRLey BoWeRs : 1998, 2003, 2006, 2007, 
2008
MaRLoN BRaNdo : 2005
staN BRaKHaGe : 1997, 2009
RoBeRt BReeR : 1997
Louise BRooKs : (R 2005)
RiCHaRd BRooKs : 1978, (H 1980), 1988
JaMes BRouGHtoN : 1997
CLaReNCe BRoWN : 2007, 2010
tod BRoWNiNG : 1998
CLyde BRuCKMaN : 1999, 2011
ViNCeNt BRyaN : 2006
MaRy eLLeN Bute : 2006
FRaNK CapRa : 1988, 1991, 2014
tHeodoRe Case : 2005
JoHN CassaVetes : 1978, (H 1987), 2012
RaLpH CedaR : 2000, 2004
CHaRLes CHapLiN : 1989, 1991, 2001, 2004, 
2010, (R 2012)
CHaRLey CHase : (R 2004)
LaRRy CLaRK : 2002
edWaRd FRaNCis CLiNe : 2001, 2011
staCy CoCHRaN : 1992
RoBeRt CoRdieR : 1974
RoGeR CoRMaN : 1985
JosepH CoRNeLL : 2008 
LLoyd CoRRiGaN : 2003
doNaLd CRisp : 2011
GeoRGe CuKoR : 2001, 2004
MiCHaeL CuRtiZ : 1989, (R 1992), 2001, 2005
JuLes dassiN : (H 1993)
MaX daVidsoN : (R 1996)
Maya deReN : 1997
WiLLiaM dieteRLe : 1988
staNLey doNeN : 1997, 2000
GoRdoN douGLas : 2002
aLLaN dWaN : 1988, 2003
tHoMas edisoN : 2007
BLaKe edWaRds : (H 2005)
HiLtoN edWaRds : 1999
JoHN eMeRsoN : 1998
aBeL FeRRaRa : 2004
RoBeRt J. FLaHeRty : 2003, 2013
daVe et MaX FLeisCHeR : 1999, 2000, 2005, 
2007, 2008
RiCHaRd FLeisCHeR : 1999, 2013
ViCtoR FLeMiNG : 2001, 2007
JoHN FoRd : 1988, 2003 (R 2007), 2013
MiLos FoRMaN : 2009, 2010, 2011
NoRMaN FosteR : 1999
JoHN FRaNKeNHeiMeR : 2013, 2014
WiLLiaM FRiedKiN : 1998
saMueL FuLLeR : 1985, 1988
KeitH FuLtoN : 2003
tay GaRNett : 1989
BuRt GiLett : 2003
MiLtoN Moses GiNsBeRG : 2004
JoNatHaN GLaZeR : 2011
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JiLL GodMiLoW : 1988
GaRy GoLdBeRG : 2011
edMuNd GouLdiNG : 1991, 2010
GaRy GRaVeR : 1999
BRadLey Rust GRay : 2004
toM GRies : 1976
d.W. GRiFFitH : 1999, 2006
uLu GRosBaRd : 2002
JaMes WiLLiaM GueRCio : 2010
pHiLip Haas : 1993
JoHN HaNsoN : 1979
JaMes B. HaRRis : (H 1988)
HaL HaRtLey : 1998
HoWaRd HaWKs : 1989, 2003, 2004, 2005, 
(R 2014)
stuaRt HeisLeR : 1980
GeoRGe Roy HiLL : 2010
aRtHuR HiLLeR : 2013
MiKe HooLBooMe : 2008 
toBe HoopeR : 1999
HeCtoR HoppiN : 2008
JaMes W. HoRNe : 2011
aNJeLiCa HustoN : 1999
JoHN HustoN : 1974, 1989, 1990, 1994, 2005, 
(R 2006)
JaMes iVoRy : (H 1976)
uB iWeRKs : 2008
KeN JaCoBs : 2009, 2011
HeNRy JaGLoM : 1976
JiM JaRMusCH : 1984, 1999, 2004, 2005
GeoRGe JesKe : 2000
Jed JoHNsoN : 1977
CatHy JoRitZ : 2013
RupeRt JuLiaN : 2005, 2008
toM KaLiN : 1993
tHeo KaMeCKe: 2014
LeoNaRd KastLe : 2003
pHiLip KauFMaN : 1987, 2002
eLia KaZaN : 2005, (R 2010)
BusteR KeatoN : 1999, 2002 (R 2011)
stuaRt KiNdeR: 2014
WiLLiaM KLeiN : 2004, 2007
BaRBaRa KoppLe : 1977
HaRMoNy KoRiNe : 2008 
RoBeRt KRaMeR : (H 1990), 1993, 2004
staNLey KuBRiCK : 1988
KeN KWapis : 1996
GReGoRy La CaVa : (R 1997)
CHaRLes LaNe : 2013
WaLteR LaNtZ : 1998, 2001
JoHN LasseteR : 2007
staN LauReL : 1999
CHaRLes LauGHtoN : 2007
spiKe Lee : 1986 
MaRC LeViN : 1998
JeRRy LeWis : (H 2013)
HaRoLd LLoyd : (R 2006)
BaRBaRa LodeN : 1975
JosepH Losey : 1997, (R 2009)
sidNey LuMet : 2001, 2005, 2007, 2012
ida LupiNo : 1985
LeN Lye : 1997, 2009
daVid LyNCH : 1999
BeN MaddoW : 2008 
JeaN-pieRRe MaHot : 1976
RouBeN MaMouLiaN : 1999, 2007
HeRMaN MaNKieWiCZ : (R 2001)
JosepH L. MaNKieWiCZ : 1990, 1991, (R 2001), 
2004
aNtHoNy MaNN : 1985, (R 2003), 2013
GReGoRy MaRKopouLos : 1997
GeoRGe MaRsHaLL : 1988, 2013

eLaiNe May : 2007
aRCHie Mayo : 2009
aLBeRt et daVid MaysLes : 1976
pauL MaZuRsKy : 1976
NoRMaN MC LaReN : 2006
NoRMaN Z. MC Leod : 1985, 2001
Leo MCCaRey : 1996, 1999, 2002, (R 2004)
sidNey MeyeRs : 2008 
LeWis MiLestoNe : 2006
stuaRt MiLLaR : 1976
WiLLiaM CaMeRoN MeNZies : 2005
daVid MiLLeR : 2014
GeoRGe MiLLeR : 1998, 2008
GJoN MiLLi : 1995
ViNCeNte MiNNeLLi : 1976, (R 2004)
H.L. MuLLeR : 2003, 2006, 2008
RoBeRt MuLLiGaN : 2010
HuGH MuNRo NeeLy : 2005
dudLey MuRpHy : 1997, 2003
stepHaN NadeLMaN : 2003
ted NeMetH : 2006
FRed C. NeWMeyeR : 2005, 2006
FRed NiBLo : 2010
BoB NiLssoN : 1979
JosepH NoBiLe : 1996
eBeN ostBy : 2007
daN oLLMaN : 2004
JoHN paLMeR : 1976
JaMes paRRott : 2004, 2009
saM peCKiNpaH : 1988, 2002
peRCy peMBRoKe : 2000
aRtHuR peNN : 1976
Luis pepe : 2003
sidNey peteRsoN : 1997
sydNey poLLaCK : 1998
edWiN s. poRteR : 1999
H.C. potteR : 1995
Matt poRteRFieLd : 2011
GiLL pRatt : 2000
otto pReMiNGeR : 2007
saRaH pRiCe : 2004
MaRK RappapoRt : 1976
NiCHoLas Ray : 1992, 2002, 2007, (R 2008)
KeLLy ReiCHaRdt : 2007
CHaRLes F. ReisNeR : 2011
diCK RiCHaRds : 1997
MaRtiN Ritt : 1973, 2009
HaL RoaCH : 1996, 2000, 2004, 2006
Jess RoBiNs : 2000
GeoRGe RoWe : 2009
aLaN RudoLpH : (H 1992)
RiCHaRd saRaFiaN : 2000
FRaNKLiN F. sCHaFFNeR : 2002
JeRRy sCHatZBeRG : (H 1989), 2000
aLaN sCHNeideR : 2011
pauL sCHRadeR : (H 1998)
Budd sCHuLBeRG : 2008 
MaRtiN sCoRsese : 1976, 1982, 1998, 2013
RidLey sCott : 1996
edWaRd sedGWiCK : 2011
LaRRy seMoN : 2000
LoRRaiNe seNNa : 2007
pauL sHaRits : 1997
Guy sHeRWiN : 2010
doN sieGeL : 1992
RoBeRt siodMaK : 1983, 1988, (R 1996), 1999
douGLas siRK : 1988, (R 2002)
pauL sLoaNe : 2009, 2010
Ray C. sMaLLWood : 2007
CHRis sMitH : 2004
todd soLoNdZ : 2001
WaRReN soNBeRt : 2008 

steVeN spieLBeRG : 2001
MaLCoLM st CLaiR : 2005, 2011
LesLie steVeNs : 1985
FRaNK stRayeR : 1996
JosepH stRiCK : 2008 
JoHN stuRGes : 2014
pRestoN stuRGes : 2014
edWaRd a. sutHeRLaNd : 2005
BoB sWaiM : 1976
HaRRy sWeet : 2000
FRaNK tasHLiN : 2013
saM tayLoR : 2005, 2006
FRaNK teRRy : 2000
JaCK Lee tHoMsoN : 252
FRaNK tuttLe : 2005
KiNG VidoR : 1999
JoseF VoN steRNBeRG : 1975, 1988, 2007, 
(R 2008)
eRiCH VoN stRoHeiM : 2007, (R 2008)
RaouL WaLsH : 1978, 1985, 1987, 1994, 1997, 
2006, (R 2012)
aNdy WaRHoL : 1997
WiLLiaM WeGMaN : 2008 
daVid WeisMaN : 1976
WiLLiaM a. WeLLMaN : 1978, 2005
oRsoN WeLLes : (R 1999), 2001
JaMes WHaLe : 2008
tiM WHeLaN : 2005
JoHN WHitNey : 2009
WiLLiaM WiaRd : 2002
ted WiLde : 2006
BiLLy WiLdeR : 1983, 1989, (R 2013)
RoBeRt Wise : (H 1999)
FRedeRiCK WiseMaN: 2014
WiLLiaM WyLeR : 1991, (R 2000), 2009, 2011
peteR yates : 2003
RoBeRt youNG : 1978

ÉTHIOPIE
HaiLe GeRiMa : (H 1984)

FINLANDE
VeiKKo aaLtoNeN : 1993
JooNas BeRGHÄLL, 2011
eRiK BLoMBeRG : 2008
paÏVi HaRZeLL : 1997
MiKa HotaKaiNeN : 2011
Matti iJÄs : 1991
Risto JaRVa : 1979, 2008
saNNa KaNNisto : 2008
Matti KassiLa : 1989, 2008
aKi KauRisMÄKi : 1989, 1994, 1996
MiKa KauRisMÄKi : 1992, (H 1994)
MaiJa KaiNuLaiNeN : 2000
KiMMo KosKeLa : 2012
aNastasia Lapsui : (H 2007), 2010
MaRKKu LeHMusKaLLio : (H 2007), 2010
aKu LouHiMies : 2006
RauNi MoLLBeRG : 1976, (H 1989), 1991
MiKKo NisKaNeN : 2001, 2008
MaRiKa oReNius : 2005
JaaKKo paKKasViRta : 1976
peKKa paRiKKa : 1989
JotaaRKKa peNNaNeN : 1977
HeiKKi pRepuLa : 1996, 2000
HaMy RaMeZaN : 2014
aNtoNia RiNGBooM : 2000
JaNi RusCiCa : 2008
oLLi saaReLLa : 2002
MiKa taaNiLa : 2005, 2008, 2009
eLiNa taLVeNsaaRi : 2012
NyRKi tapioVaaRa : 2008 



RépeRtoiRe paR pays depuis 1973 284

asKo toLoNeN : 1976
teuVo tuLio : (R 2012)
VaLeNtiN VaaLa : (R 1996), 2008
peteR VoN BaGH : 2012
JaaNa WaLHLFooRs : 2000

FRANCE
HeLeNe aBRaM : 2006
aMaRaNte aBRaMoViCi : 2004
aLBeRt : 2004
aNouK aiMee : (H 2012)
KaRiN aLBou : 2011
BeNoit aLLaRd : 2014
MaRC aLLeGRet : 1999
yVes aLLeGRet : 2009
ReNe aLLio : (H 1980), 2007, 2014
yasMiNe aL MassRi : 2006
MaRie aMaCHouKeLi : 2014
saNdy aMeRio : 2004
JeaN-pieRRe aMeRis : 1996
auReLie aMiot : 2005
soLVeiG aNspaCH : 1999, 2010
JeaN aRLaud : 1980
etieNNe aRNaud : 2009
oLiVieR assayas : 2004, 2010, 2014
aLeXaNdRe astRuC : 2006, 2012
aLaiN auBeRt : 1975
VeRoNiQue auBouy : 2008, 2014
JaCQues audiaRd : 1995
JeaN auReNCHe : 1989
CLaude autaNt-LaRa : 1999, 2002, 2009
seRGe aVediKiaN : 2007
iRadJ aZiMi : 1975
MyRiaM aZiZa : 2005
oLiVieR BaBiNet : 2012
pasCaL Baes : 1995
seBastieN BaiLLy : 2011
edWiN BaiLy : 1993
JaCQues BaRatieR : 1984, 2003
eRiC BaRBieR : 1994
RoMaiN BaRBieR : 2003
JeaN BaRoNNet : 1984
JaCQues de BaRoNCeLLi : 2007
pieRRe BaRouGieR : 2010
pieRRe BaRouH : 1977
CLaude BaRRas : 2012
JaNiNe BaZiN : 2010
XaVieR BeauVois : 2006
MauRiCe BeCeRRo : 2002, 2003, 2004, 2005, 
2006
JaCQues BeCKeR : 1993, 1999, 2012, 2014
saMueL BeCKett : 2011
LauReNt BeCue-ReNaRd : 2003
JeaN-JaCQues BeiNeiX : 2004
yaNNiCK BeLLoN : 2009
Jose BeNaZeRaF : 2011
yaMiNa BeNGuiGui : 2001
doMiNiQue BeNiCHeti : 2014
LuC BeRaud : 1976, 1978, 2012
doRiaN BeRGoeiNG : 2013
JeaN-JaCQues BeRNaRd : 2012
LuC BeRNaRd : 2003
JaCQues BeRR : 2002
ReNe BeRtRaNd : 2001
JeaN-Louis BeRtuCCeLi, 2011
JuLie BeRtuCCeLLi : 2003, 2010
doMiNiQue BesNeHaRd : 2012
CeCiLe BiCLeR : 2009
JeaN-CLaude Biette : 1977
N.t. BiNH : 2010, 2012
JuLiette BiNoCHe : (H 2002)
BeNJaMiN BioLay : 2014

CHaRLes L. BitsCH : 2014
siMoNe BittoN : 2004
GeRaRd BLaiN : 1974, (H 1981), 2009
BeRtRaNd BLieR : 2006, 2007, 2010
BeRtRaNd BoNeLLo : 2003, 2005, 2006, (H 
2011), 2012
saNdRiNe BoNNaiRe : 2012
LuCie BoRLeteau : 2009
RoMeo Bosetti : 2013
eLodie BouedeC : 2013
Laetitia BouRGet : 2001, 2002, 2007, 2008
seRGe BouRGuiGNoN : 2011
aNtoiNe Boutet : 2004
seRGe BoZoN : 2013
JaCQues BRaL : 2008
RoBeRt BRessoN : 1992
stepHaNe BRetoN : 2004
seRGe BRoMBeRG : 2005, 2009
sopHie BRuNeau : (D 2008)
VaLeRia BRuNi tedesCHi : (H 2013)
auBi BuFFieRe : 2002
ReNe BuNZLi : 2007
CLaiRe BuRGeR : 2014
GeoRGe R. BusBy : 1995
doMiNiQue CaBReRa : (H 2004), 2013
tHoMas CaiLLey : 2014
MaRiLyNe CaNto : 2006, 2007
aLBeRt CapeLLaNi : 2014
Leos CaRaX : 2002, 2012
CHRistiaN CaRioN : 2001
pieRRe CaRLes : 2010
MaRCeL CaRNe : 2006, 2009 
yVes CaRo : 2002
JeaN-CLaude CaRRieRe : 2010, (H 2011)
JeaN-MaX Causse : 1991
aLaiN CaVaLieR : (H 1979), 1995, 2005, 2007, 
2009, 2014
aNdRe Cayatte : 2009, 2012
JeaN CayRoL : 2006
patRiCK CaZaLs : 1988, 1990, 2007, 2010
CLaude CHaBRoL : 1995, 2014
Zoe CHaNtRe : 2012
JeaN-MaRC CHapouLie : 2009
BeRNaRd CHaRdeRe : 1989
adRieN CHaRMot : 2014
JoeL CHaRpeNtRoN : 2002, 2006
FRaNCis CHauVaud : 2008
CHaVaL : 2004
pieRRe CHeNaL : 1993, 2008
BeNoit CHieuX : 2012, 2013
patRiC CHiHa : 2007
HeNRi CHoMette : 1997
ReGiNe CHopiNot : 1995, 2004, 2007
eLie CHouRaQui : 2012
CHRistiaN-JaQue : 1999, 2009
aNGeLo CiaNCi : 2002
MiCHeL CiMeNt : 2001, 2010, 2012, 2013
HeLieR CisteRNe : 2006, 2008
JeaN-pauL CiVeyRaC : 2009, 2010
ReNe CLaiR : 1998
JeReMy CLapiN : 2011
ReNe CLeMeNt : 2002, 2006, 2013, 2014
HeNRi-GeoRGes CLouZot : 2006
JeaN CoCteau : 2012
eMiLe CoHL : 2008, 2009, 2014
BeRNaRd CoHN : 1988
pHiLippe CoLLiN : 2013
JaCQues CoLoMBat : 2008, 2010
JeaN CoMaNdoN : 2008
aMeLie CoMpaiN : 2013, 2014 
RiCHaRd CopaNs : 2004
HeRVe CoQueRet : 2009

aNtoNy CoRdieR : 2008 
aLaiN CoRNeau : 1982, 1993
Costa-GaVRas : 1995
pHiLippe CostaNtiNi : 1978, 1989
CHRistiNe CouLaNGe : 2004
MuRieL et deLpHiNe CouLiN : 2002
pasCaLe CueNot : 2010, 2011
JuLiette CuisiNieR : 2014
GeRVais Cupit : 2002
isaBeLLe CZaJKa : 2013
aNtoiNe d’aGata : 2006
aNNe-LauRe daFFis : 2008
aLiNe daLBis : 2014
BeatRiCe daLLe : (H 2004)
JeaN-Louis daNieL : 1985
Louis daQuiN : 1993
FLoReNCe dauMaN : 2011, 2012
JaCQues daViLa : 1999, 2010
MaRiNa deaK : 2006
JeReMie deBeRQue : 2011
pHiLippe de BRoCa : 2010, 2012
CaMiLLe de CasaBiaNCa : 2010
CHRistiaN de CHaLoNGe : 1985, 2005, 2011
Louise de CHaMpFLeuRy : 2010
HeLeNe de CReCy : 2006
CHRistoBaL de oLiVeiRa : 2013
eMMa de sWaeF : 2013
HeNRi deCoiN : (R 1998)
pHiLippe deCouFLe : 1995, 2001
JeaN deLaNNoy : 1999
steFaNi de LoppiNot : 2010
doMiNiQue deLuZe : 1994
HeNRi deMaiN : 2007
JaCQues deMy : 2007, 2008, 2012, 2013
MatHieu deMy : 2012
CLaiRe deNis : 2004
JeaN-pieRRe deNis : 1980, 1987
RayMoNd depaRdoN : (H 2008)
JaCQues deRay : 2006
JeRoMe desCHaMps : 2002
aRNaud des paLLieRes : 2011, 2013
saNdRa desMaZieRes : 2013
JeaN deVaiVRe : 2001
MiCHeL deViLLe : (H 1983), 1990, 1995, 2006
JeaN-pieRRe deViLLeRs : 2007
RoGeR diaMaNtis : 1978
doMiNiQue diNdiNaud : 2010
JaCQues doiLLoN : 1993, (H 2009)
JaCQues doNioL-VaLCRoZe : 2006
aRiaNe douBLet : 2010
JeaN douCHet : 2010
KaRiM dRidi : 1995
JeaN dRuoN : 2002
BeRNaRd duBois : 1977
Kitsou duBois : 2002
daNieLe duBRouX : (H 2000)
NiCoLas duCHeNe : 2002
CeCiLe duCRosQ : 2011
GeRMaiNe duLaC : 1997
BRuNo duMoNt : 2011, (H 2014)
CLaude duRaNd : 2006
MaRGueRite duRas : 1976, 2007, 2010
eRiC duRaNteau : 2002
aNNe duReZ : 2009
eMMa dusoNG : 2004
JeaN-pieRRe dutiLLeuX : 1977
JeRoMe duVaL : 2005
JuLieN duViVieR : (R 1990)
auBeRi edLeR : 2013
seRGe eLissaLde : 2013
toBias eNGeL : 1975
JeaN epsteiN : 1998
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aLeXaNdeR esWay : 2013
pieRRe etaiX : (H 2010), 2011
FRaNCoise etCHeGaRay : 2010
RapHaeL etieNNe : 2013
MaRCeL FaBRe : 1979
MauRiCe FaiLeViC : 2011
CLaude FaRaLdo : 1993
JeaN-pauL FaRGieR : 2006
eLeoNoRe FauCHeR : 2004
pHiLippe FauCoN : 1996
isaBeLLe FaVeZ : 2012
KeNNy FouRCHaud pasQuet : 2009
aNNe-MaRie FauX : 2007
ReNe FeRet : 2008, 2013
pasCaLe FeRRaN : 1994
Louis FeuiLLade : 1999, 2009
JaCQues FeydeR : 2010, 2011
JeaN-aNdRe FiesCHi : 2010
eMMaNueL FiNKieL : 1999, 2001
tHeo FLeCHais : 2009
aLaiN FLeisCHeR : 2004
oLiVieR FouCHaRd : 2007, 2008, 2013
MaideR FoRtuNe : 2004
CeCiLe FoNtaiNe : 2007
saRaH FRaNCo-FeRReR : 2012, 2013
GeoRGes FRaNJu : 2004, 2012
esteLLe FRedet : 2014
aMaNdiNe FRedoN : 2013
GeRaRd FRot-CoutaZ : 1999
aBeL GaNCe : 1999
pHiLippe GaRReL : 2008, 2013 
pieRRe GaspaRd-Huit : 2005
Louis J. GasNieR : 2013
LeNy GatiNeau : 2005
toNy GatLiF : 2014
NiCoLas GauFFReteau : 2011
ReMi GeNdaRMe: 2014
JeaN GeNet : 1997
MaRie GeNiN : 2013
deNis GHeeRBRaNt : 2004
JosepH GHosN : 2006
Guy GiLLes : (R 2003)
ReNe GiLsoN : 1975
eLise GiRaRd : 2005
HippoLyte GiRaRdot : 2009
JaCQues-ReMy GiReRd : 2013
GiLLes GLeiZes : 2009
aNNa GLoGoWsKi : 1978
JeaN-LuC GodaRd : 1992, 1993, 2002, 2005, 
2008, 2011, 2014
FRaNÇois GoetGHeBeuR : 2014
MiCHeL GoNdRy : 2012
yaNN GoNZaLes : 2008 
JeaN-pauL Goude : 1995
stepHaNe Goudet : 2005, 2014
LaZaRe Gousseau : 2014
pieRRe GRaNieR-deFeRRe : 1993
pieRRe-LuC GRaNJoN : (H 2012)
eMMaNueL GRas: 2014
JeaN GReMiLLoN : (R 1989), 1999, 2009
edMoNd t. GReViLLe : (R 1991)
pauL GRiMauLt : 1993, 2008
RoBeRt GuediGuiaN : 1981, 1997
KRistoF GueZ : 2006
JeaN-CLaude GuiGuet : (H 1997)
CaMiLLe GuiLLoN : 2004
aLaiN GuiRaudie : 2003, 2009
ReNe GuissaRt : 1992
NiCoLas HaBas : 2005, 2011
BeNJaMiN HaMeuRy : 2014
RaCHid HaMi : 2008
Mia HaNseN-LoVe : 2009

aMeLie HaRRauLt
GeoRGes Hatot : 2011
FLoReNCe HeNRaRd : 2001
BeRNaRd HeNse : 2004, 2005, 2006
LauReNt HeRBiet : 2008
MiKHaeL HeRs : 2009, 2011
LauReNt HeyNeMaNN : 2009
dodiNe HeRRy-GRiMaLdi : 2003
CHRistopHe HoNoRe : 2002, 2004, 2006, 2011
RoBeRt HosseiN : 2006
GeRMaiN HuBy : 2006
JeaN-CHaRLes Hue : 2014
RoGeR iKHLeF : 2008
JeaN iMaGe : 1991
aNNe iMBeRt : 2014
HeNRi-FRaNCois iMBeRt : 2004
MaRie-Louise iRiBe : 2007
isidoRe isou : 1997
MiCHeL J. : 2002, 2006
Guy JaCQues : 1997, 1999
BeNoit JaCQuot : 1975, 2007, 2014
daNieLLe JaeGGi : 2011
oLiVieR JaHaN : 2005
seBastieN Jaudeau : 2007
JeaN-JaCQues JauFFRet : 2011
LioVa JedLiCKi : 2014
aLaiN Jessua : 2009
pieRRe JoLiVet : 1998, 2005
JeReMie JoRRaNd : 2009
yVes-aNtoiNe Judde : 2014
seRGe JuLy : 2013
JR : 2010
HyuN-Hee KaNG : 2011
NeLLy KapLaN: 2014
aNNa KaRiNa : (H 2005)
saM KaRMaNN : 1999
MatHieu KassoVitZ : 1998
JaCQues KeBadiaN : 1998
LiLiaNe de KeRMadeC : 2007
CedRiC KLapisCH : 1994
HuBeRt KNapp : 2012
KRaM : 2001
MaRCeL L’HeRBieR : 2000
aNdRe s. LaBaRtHe : 1999, 2010, 2012, 2014
JeaNNe LaBRuNe : 2014
CHRistiaNe LaCK : 1999
MaRiNe LaCLotte : 2014
JeaN-FRaNCois LaGuioNie : 1999, 2008
siMoNe LaiNe : 2010
ReNe LaLouX : 1993, 2008
BoBy LapoiNte : 2010
aNtoiNe LaNCiauX : 2012
LaNdeLLe : 2008
eRiC LaNGe : 2005
CLaude LaNZMaNN : 2013
CHRistiNe LauReNt : 1985
aNtoiNe Le Bos : 2002
iNGRid LeBRasseuR : 2014
NiCoLas LeBRuN : 2014
MiCHeL LeCLeRC : 2001
patRiCe LeCoNte : 2002, 2012
FeRNaNd LeGeR : 1997
BRuNo Le JeaN : 2012
CLaude LeLouCH : 1995, 2012
JeaN-yVes LeLoup : 2005
MauRiCe LeMaitRe : 2007, 2008
JeaN-pieRRe Le NestouR : 2004
pasCaL Le NotRe : 2012
RoNaN Le paGe : 2008
BLaNdiNe LeNoiR : 2011
CaRoLiNe LeNsiNG-HeBBeN : 2004
GaeL LepiNGLe : 2008

ReNé LepRiNCe : 2013
sopHie LetouRNeuR : 2012
FRaNÇois LeVy-KueNtZ : 2014
JeaN-CHRistopHe Lie : 2011
pasCaL LieVRe : 2008
tHoMas LiLti : 2003, 2014
MaX LiNdeR : 2010, (R 2013)
RoGeR LioN : 1999
JeaN-pieRRe LLedo : 2004
eRiC Lodde : 2002
BoRis LoJKiNe : 2014
MaRCeLiNe LoRidaN-iVeNs : 2012
RoBeRt LoRtaC : 2008
eLi LotaR : 2009
JaCQues Losay : 2014
daMieN LouCHe-péLissieR : 2012
CHaRLotte et daVid LoWe : 2005
Rose LoWdeR : 2009
JuLie Lopes-CuRVaL : 2006
JuLieN LuCas : 2011
auGuste et Louis LuMieRe : (R 1987), 1989, 
1999, 2011
NoeMie LVoVsKy : 2013
tHoMas MaGNe : 2002
JaCQues MaiLLot : 2003
GuiLLauMe MaiNGuet : 2014
MaCHa MaKeieFF : 2002
eRiCK MaLaBRy : 2005
JustiNe MaLLe : 2013
Louis MaLLe : 2006, 2009, 2011, 2013
daMieN MaNiVeL : 2012
NCHaN MaNoyaN : 2004
GiLLes MaRCHaNd : 2003
Leo MaRCHaNd : 2008 
yVoN MaRCiaNo : 1996
MaRC’o : 2006
CHRis MaRKeR : 2004, 2012, 2013
FaBRiCe MaRQuat : 2012
MaNoLo MaRty : 2012
CHRistiaN MaVieL : 2002, 2003, 2004, 2006
aLaiN MaZaRs : 2010
patRiCia MaZuy : 2004, 2008
RuXaNdRa MedRea : 2009
GeoRGes MeLies : (R 1973), 2010
JeaN-pieRRe MeLViLLe : 2009
NaMiR aBdeL MesseeH : 2012
FLoReNCe MiaiLHe : (H 2013)
aLeXis MiCHaLiK : 2014
Laetitia MiCKLes : 2014
CLaude MiLLeR : (H 1984)
VaLeRie MiNetto : 2005
JeaN MitRy : 2004
ZiNa ModiaNo : 2007
LeLio MoeHR : 2008 
NadiR MoKNeCHe : 2007
doMiNiK MoLL : 2000
CHRistopHe MoNieR : 2009
aLeXaNdRe MoRaNd : 2014
FRaNCK MoRaNd : 2006 
yoLaNde MoReau : 2004, 2013
aNNe MoRiN : 2010
edGaR MoRiN : 2011
GuiLLauMe MosCoVitZ : 2005
LuC MouLLet : 2009
NiCoLas MouLiN : 2002
aLBeRt MouRLaN : 2008
LuC MouLLet : 1976, 2004
VaLeRie MReJeN : (H 2002), 2005, 2006, 2009, 
2010, 2011
JeFF Musso : 1988
pasCaL Nadasi : 2006
NiCoLas NaMuR : 2004
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eLodie NaVaRRe : 2013
GioRGio di NeLLa : 1976
RyaN NetaKKi : 2008
staN NeuMaNN : 2004
edouaRd NieRMaNs : 1980
HuBeRt NioGRet : 2012
deWi NoiRy : 2013
JaCQues NoLot : 1998, 2002, 2007
LuCieN NoNGuet : 2013
ioaNis NuGuet : 2014
o’GaLop : 1998, 2008
BuLLe oGieR : (H 2006)
MaX opHuLs : 1983, 1985, (R 1986)
F.J. ossaNG : (H 1998), 2007, 2008
MaRiaNa oteRo : 2003, 2010
FRaNÇois oZoN : 2011
eMiLio paCuLL : 1988
JeaN paiNLeVe : 2001, 2010
CHRistiNe pasCaL : 1992
CHRistiaN pauReiLHe : 1975
pauL paViot : 1993
FRedeRiC peLLe : 2010
LuC peReZ : 2009
JeaN-GaBRieL peRiot : 2008, 2009
GiLBeRt peRLeiN : 2007
FRaNÇois peRLieR : 2014
LeoNCe peRRet : 2007, 2009
doMiNiQue peRRieR : 2006
LauReNt peRRiN : 2000
aNtoiNe peRset : 1980
ReGiNa pessoa : 2006
MaRC piCHeLiN : 2006
NiCoLas pHiLiBeRt : 2002, (H 2003), 2007
MatHiLde pHiLippoN : 2013
MauRiCe piaLat : 2005
MiCHeL piCCoLi : (H 1993), 2001, 2005
HeRVe piCHaRd : 2007
aLBeRt pieRRu : 2013
pHiLippe piLaRd : 2010
pauLiNe piNsoN : 2013
pLoF : 2001
MaNueL poiRieR : (H 1997), 2006
LeoN poiRieR : 2006
RoMaN poLaNsKi : (H 2006), 2012
JeaN-daNieL poLLet : (H 2001)
JuLias poNs : 2013
GiLLes poRte : 2004
RiCHaRd pottieR : 2009
CHRisteL pouGeoise : 2003
JeaN-pieRRe poZZi : 2010
MiCHeLiNe pResLe : (H 1999)
JoHaNNa pReiss : 2014
sHaLiMaR pReuss : 2008, 2010
JaCQues et pieRRe pReVeRt : 2008, (R 2009)
NoeLLe puJoL : 2004
yassiNe QNia : 2012
KateLL QuiLLeVeRe : 2010, 2013
iVaN RaBBiosi : 2013
FRaNÇois RaFFeNaud : 2014
aNNa RaFFieR : 2014
BeNNy NeMeRoFsKy RaMsay : 2008 
FLaVie RaMsHoRN : 2002
JeaN-pauL RappeNeau : 2002, (H 2007), 2011
MaN Ray : 1997
JeaN RayNaud : 2010
MaRtiaL Raysse : 1997
siMoN ReGGiaNi : 2004
JeReMie ReiCHeNBaCH : 2013
BRuNo ReiLaNd : 2002
JeaN ReNoiR : 1994, 2007, 2009, 2011, 2013, 
2014
aLaiN ResNais : 2004, 2007, 2013, 2014

NiCoLas RiBoWsKi : 2002
aLeXaNdRe RiMBauLt : 2014
NadJa RiNGaRt : 2007
aLaiN Ripeau : 2011
MaRtiN Rit : 2006
JaCQues RiVette : 2005, 2006
MaRie RiVieRe : 2010
syLVaiN RoBiN : 2009
CaRoLiNe RoBoH : 1982
MaRC RoeLs : 2013
eRiC RoHMeR : 1995, (R 2010)
BRuNo RoMy : (D 2008), 2011
seBastieN RoNCeRet : 2007
saMueL RoNdieRe : 2010
MauRiCe RoNet : (R 2006)
CHRistiaN Rouaud : 2011
MaRC-aNtoiNe RoudiL : (D 2008)
JeaN RouCH : 2000, 2011
aNNe RouGeR : 2004
seRGe RouLLet : (H 2001), 2005
CaRoLe RoussopouLos : 2007
pieRRe RoVeRe : 1997
JaCQues RoZieR : (H 1996), 1999
JeaN RuBaK : 2008, 2010, 2012, 2013, 2014
MaRio RuspoLi : 2012
MaRiaNNe saLMas : 2006
tHoMas saLVadoR : 2006
pieRRe saLVadoRi : (H 1999)
CaRoLiNa saQueL : 2004
CLaude sautet : 1993
RoBiNsoN saVaRy : 2005
BeRtRaNd sCHeFeR : 2011
CHRistiNa sCHiNdLeR : 1994
BeRtRaNd sCHMitt : 2001
pieRRe sCHoeLLeR : 2008 
BaRBet sCHRoedeR : 2006
CeLiNe sCiaMMa : 2007, 2014
KatHy seBBaH : 2008
RoMaiN seGaud : 2003
pHiLippe seNeCHaL : 1980
pasCaL seNNeQuieR : 2007, 2008
CoLiNe seRReau : 1998
deLpHiNe seyRiG : (R 2007)
aGatHe siMeNeL : 2014
CLaiRe siMoN : 2004
JeaN-daNieL siMoN : 1974
BosiLKa siMoNoVitCH : 2006
NoeL siMsoLo : 1976
MiCHeL soutteR : 1995, 2007
esteLLe steNeL : 2014
JeaN-FRaNCois steVeNiN : 1978, (H 2008)
saLoMe steVeNiN : 2008
JeaN-MaRie stRauB : 2008
aLiCe taGLioNi : 2013 
ViRGiNie taRaVeL : 2010
MaRiaNNe taRdieu : 2014
JaCQues tati : (R 2002), 2005, 2009, 2013, 
2014
sopHie tatisCHeFF : (R 2002)
BeRtRaNd taVeRNieR : 1998
iouRi tCHeReNKoV : 2001
aNdRe teCHiNe : 2002
saMueL tHeis : 2014
GuiLLauMe tHoMas : 2007
JeaN-pieRRe tHoRN : 2006
JaCQues touLeMoNde VidaL : 2012
ViCtoR touRJaNsKy : 1988
JaCQues touRNeuR : 1988, 1996, 2007, 2009
MaRie-CLaude tReiLHou : 1999
aNNie tResGot : 1982, 2010, 2012, 2013
JustiNe tRiet : 2013
JeaN-Louis tRiNtiGNaNt : (H 1995)

ViCtoR tRiVas : 1983
FRaNÇois tRuFFaut : 1993, 1995, 2007, 2008, 
2010, 2012, 2014
pHiLippe tRuFFauLt : 2009
BeRtRaNd VaN eFFeNteRRe : (H 1993), 2008
MiCHeL VaN ZeLe : 2008 
CHaRLes VaNeL : 1989
aGNes VaRda : (H 1998), 2004, (H 2012), 
2014
Jose VaReLa : 2004
GastoN VeLLe : 2000, 2001, 2014
JeaN-daNieL VeRHaeGHe : 2011
ViRGiL VeRNieR : 2014
MaRioN VeRNouX : 2013
JaCQueLiNe VeuVe : 2007
CoReNtiN Viau : 2006
VaNiNa ViGNaL : 2010
pieRRe et JeaN ViLLeMiN : 2006
RayMoNd ViLLette : 2008
syLVaiN ViNCeNdeau : 2012
tHieRRy ViNCeNs : 2013
pasCaL-aLeX ViNCeNt : 2007, 2010, 2013, 
2014
MaRie VoiGNieR : 2012
patRiCK WatKiNs : 2004
FRaNCois WeyeRGaNs : 1977
FRaNÇoise WidHoFF : 2008
LioaNa WiedeR : 2007
aLiCe WiNoCouR : 2012
JaCKy yoNNet : 2006
yoLaNde ZauBeRMaN : 2004
FeRdiNaNd ZeCCa : 2006, 2014
ReBeCCa ZLotoWsKi : 2013
saMeH ZoaBi : 2006 
eRiCK ZoNCa : 1998
WoW et ZitCH (BoB ZouBoWitCH) : 2008

GÉORGIE
dodo aBaCHidZe : 1986
teNGiZ aBouLadZe : 1978, (H 1979), 1987
teiMouRaZ BaBLouaNi : (D 1987), 1988, 1995
otaR CHaMataVa : 1992
eLdaR CHeNGueLaÏa : (D 1987)
NiKoLaÏ CHeNGueLaÏa : (D 1987)
GueoRGui CHeNGueLaÏa : (D 1987)
NaNa dJoRdJadZe : (D 1987), 1988
ReVaZ esadZe : (D 1987)
LaNa GoGoBeRidZe : (D 1987)
otaR iosseLiaNi : (D 1987), (H 1989), 2006
MiKHaÏL KaLatoZoV : 2003
MeRaB KoKotCHaCHViLi : (D 1987)
iRaKLi KViRiKadZe : (D 1987)
KoNstaNtiN MiKaBeRidZe : (D 1987)
seRGuei paRadJaNoV : 1986, 1988, 1991
aLeKsaNdR ReKHViaCHViLi : (D 1987)
GodeRZi tCHoKHeLi : (D 1987)
ReVaZ tCHKHeidZe : (D 1987)
dito tsiNtsadZe : (D 2006)

GRANDE-BRETAGNE
aLeXaNdRe aBeLa : 2001
LesLey adaMs : 2003
FRaNKo B. : 2003
GeoRGe BaRBeR : 2003, 2007
Joy BatCHeLoR : 2008
stepHeN BayLy : 1986
LutZ BeCKeR : 1975
JoHN BooRMaN : (H 1978), 1996, 1998, 2002
iaN BouRN : 2008
RoBeRt BRadBRooK : 2003
soNia BRidGe : 2003
HuGH BRody : 1987
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peteR BRooK : 2011
NiCK BRooMFieLd : 1981
KeViN BRoWNLoW : 2010
JoaN CHuRCHiLL : 1981
NoËL CoWaRd : 2011
aNtHoNy daRNBoRouGH : 2011
WiLFRid day : 2008
stepHeN daLdRy : 2000
BiLL douGLas : 2013
steVe dWosKiN : 1976
teReNCe FisHeR : 2001, 2011
stepHeN FReaRs : 1973, 1986, (H 1988), 1993, 
2000, 2003
daVid GLadWeLL : 1981
sCott GRaHaM : 2011
peteR GReeNaWay : 1988
aNtHoNy GRoss : 2002, 2008, 2010
JoHN HaLas : 2008 
NiCKy HaMLyN : 2003
pauL HaRRisoN : 2004
JaCK HaZaN : 1995
aLFRed HitCHCoCK : 2010, 2012, 2014
eLisaBetH HoBBs : 2003
JoNatHaN HodGsoN : 2010
HeCtoR HoppiN : 2002, 2010
Matt HuLse : 2005
MaRC isaaCs : 2003
isaaC JuLieN : 2005
KaRNi : 2012
aNdReW KÖttiNG : 2003, (D 2004), 2007, 
2010, 2011, 2012, 2013
daVid LeaN (R 2011) , 2013
MiKe LeiGH : 1993, (H 2008)
RiCHaRd LesteR : (H 1981)
KeNNetH G. LidsteR : 2002
aNdReW LiNdsay : 2004
KeN LoaCH : 1981, (H 1985), 1993, 1994, 
1995, 1998, 2000, 2002, 2006
LeN Lye : 2013
MaRK LytHGoe : 2004
Hettie MaCdoNaLd : 1996
doNaL MaCiNtyRe : 2007
aLeXaNdeR MaCKeNdRiCK : 1994
MiCHaeL MaZieRe : 2003
daVid MiNGay : 1995
aNtHoNy MiNGHeLLa : 2002
RuFus NoRRis : 2012
HeLeN ottaWay : 2003
GeoRGes paL : 2008 
aLaN paRKeR : 1992
paWeL paWLiKoWsKi : (D 2005)
RoN peCK : 1979
Rosie pedLoW : 2003
MiRaNda peNNeLL : 2003, 2007, 2010
JosepH pieRCe : 2013
JoCeLyN pooK : 2008
MiCHaeL poWeLL : (H 1984), 2001, (R 2005)
eMeRiC pRessBuRGeR : (H 1984), 2001, (R 
2005)
FReRes Quay : 1996, 2003, (H 2006), 2008
MiCHaeL RaeBuRN : 1977, 1981
CaRoL Reed : 1990, (R 1998)
KaReL ReisZ : (H 1979)
BeN RiVeRs : 2012
tiM RotH : 1999
Roy RoWLaNd : 2010
KeN RusseLL : 2010
sauL : 2012
JoHN sCHLesiNGeR : (H 1982)
seMiCoNduCtoR : 2007
JoHN sMitH : 2008 
peRCy sMitH : 2014

suZie teMpLetoN : 2012
JoeRN utKiLeN : 2012
LauRa WaddiNGtoN : 2005
NoRMaN WaLKeR : 1998
peteR WatKiNs : (H 2004)
JaMes WiLLiaMsoN : 2014
JoHN WiLLis : 1981
MiCHaeL WiNteRBottoM : 1995, 1996, 1997, 
2011
JoHN Wood : 2004

GRÈCE
tHaNos aNastopouLos : 2008
tHeo aNGeLopouLos : 1973, 1975, 1984,
(H 1989), 1991, 1995
diMos aVdeLiodis : 2000
tHeodoRos BaFaLouKos : 1979
MiCHaeL CaCoyaNNis : 2012
CHRistoFoRo CHRistoFis : 1982
KateRiNa eVaNGeLaKou : 2003
paNayotis FaFoutis : 2002
KateRiNa FiLiotou : 2002
sotiRis GoRitsas : 1994
steLios HaRaLaMBopouLos : 1997
VassiLiKi iLiopouLou : 1996
GeoRGe KataKouZiNos : 1983
yoRGos KoRRas : 1998
tiMoN KouLMasis : 2004, 2005, 2010
NiKos KouNdouRos : 2001
paNos H. KoutRas : 2009
yoRGos LaNtHiMos : 2009
VassiLis LouLes : 2002
NiKos paNayotopouLos : 1979, (D 2006), 
2009
aRGyRis papadiMitRopouLos : 2011
NiCo papataKis : 1993, (H 1995), 2005
tassos psaRRas : 1975
iRo siaFLaKi : 2004, 2010
spiRos statHouLopouLos : 2013
atHiNa RaCHeL tsaNGaRi : 2011, 2013
FiLippos tsitos : 2012
VassiLis VaFeas : 1983
MoNiKa VaXeVaNi : 2002
paNdeLis VouLGaRis : (H 1995), 1999
CHRistos VoupouRas : 1998
GioRGos ZaFiRis : 2001
GeoRGios Zois : 2011, 2012

GUINÉE BISSAU
FLoRa GoMes : 1996

HAÏTI
aRNoLd aNtoNiN : 1975

HONGKONG
tsui HaRK : 2009
yiM Ho : 2001
aNN Hui : 2001
Wai Ka-Fai : 2001
WoNG KaR-Wai : 1997
RiNGo LaM : 2009
LaWReNCe Lau : 2001
CLaRa LaW : 2001
JoHNNie to : 2001, 2006, 2007, 2009
WayNe WaNG : 1995
JoHN Woo : 1997
WiLsoN yip : 2001

HONGRIE
aLeXei aLeXeeV : 2010
Judit eLeK : (H 1980), 1995
paL eRdÖss : 1983

GyÖRGy FeHeR : 1991, 1998
BeNedeK FLieGauF : 2004
istVaN GaaL : (H 1978)
paL GaBoR : 1982
peteR GotHaR : 2001
iMRe GyÖNGyÖssy : 1973, 1975, (H 1993), 
1994
MiKLos JaNCso : (H 1990)
MaRCeLL JaNKoViCs : 1994
BaRNa KaBay : 1978, (H 1993), 1994
Judit KeLe : 2010
aGNes KoCsis : 2010, 2011
ZsoLt KeZdi KoVaCs : 1977, (H 1979)
FeReNC Kosa : 1975, 1979
aNdRas KoVaCs : 1974
LasZLo LuGossy : 1981, 1985
GyuLa MaaR : 1976
MaRta MesZaRos : 1974, 1976, 1977
KoRNéL MuNdRuCZo: 2014
GeoRGe paL : 1999, 2000
tÓtH pÁL : 2011
GyÖRGy paLFi : 2003, 2006, 2013
RoBeRt adRiaN peJo : (D 2005)
LasZLo RaNody : 1977
paL saNdoR : 1983
paL sCHiFFeR : 1979
istVaN sZaBo : 1980, (H 1985), 1992
JaNos sZasZ : 1997
GyÖRGy sZoMJas : 1984
BeLa taRR : 2000, (H 2001)
FeReNC tÖRÖK : (D 2005)
JaNos ZsoMBoLyai : 1979

INDE
KaMaL aMRoHi : 1995
GoViNdaN aRaViNdaN : 1980, 1986
sHyaM BeNeGaL : (H 1983)
BuddHadeB dasGupta : 1990, (H 1991), 
1994
GuRu dutt : 1997
aNaNd GaNdHi : 2013
GoutaM GHose : (H 2003), (D 2010)
adooR GopaLaKRisHNaN : 1979, 1982, (H 
1987)
asHutosH GoWaRiKeR : (D 2010)
BiJaya JeNa : 1997
KaMaL K.M. : 2013
pReMa KaRaNtH : 1983
MaNi KauL : 1999
MeHBooB KHaN : 2004
uMesH ViNayaK KuLKaRNi : (D 2010)
satisH MaNWaR : (D 2010)
aNJaLi MeNoN : (D 2010)
RaJa MitRa : 1988
paResH MoKasHi : 2013
suMaN MuKHopadHyay : (D 2010)
MiRa NaiR : 1988, 2013
MuRaLi NaiR : 1999
GoViNd NiHaLaNi : 1981
JaBBaR pateL : 1983
JayaRaaJ : 2000
sMita patiL : (H 1984)
NaCHiKet et Jayoo patWaRdHaN : 1980
dadasaHeB pHaLKe : 2013
satyaJit Ray : 1977, (H 1978), 2013, 2014
souRaV saRaNGi : 2014
MRiNaL seN : 1980, (H 1982), 1984
sHaJi : 1989
LaXMiKaNt sHetGaoNKaR : (D 2010)
saNtosH siVaN : 2006
VisWaNadHaN : 1987



RépeRtoiRe paR pays depuis 1973 288

INDONÉSIE
GaRiN NuGRoHo : 1995

IRAK
MoHaMed CHouKRi JaMiL : 1979

IRAN
MoHseN aBdoLVaHaB : (D 2007)
MoRteZa aHadi : 2007
MaNia aKBaRi : (D 2007)
aBdoLLaH aLiMoRad : 2007
aLi-ReZa aMiNi : (D 2004)
RaKHsHaN BaNi-eteMad : (D 2007)
BaHMaN FaRMaNaRa : 1979
sepideH FaRsi : 2004, (D 2007)
FoRouGH FaRRouKHZad : (D 2007)
eBRaHiM FoRouZesH : 1995, 2003
BaHMaN GHoBadi : 2000, 2009
MaMad HaGHiGHat : 2003
MoNa ZaNdi HaGHiGHi : (D 2007)
MaNiJeH HeKMat : (D 2007)
aBoLFaZL JaLiLi : 1999
FaRHad KaLaNtaRy : 2005
NiKi KaRiMi : (D 2007)
MaRyaM KHaKipouR : (D 2007)
aBBas KiaRostaMi : 1992, 1993, 1994
paRViZ KiMiaVi : 1974
MoHseN MaKHMaLBaF : (H 1993), 1996, 
1999, 2001
saMiRa MaKHMaLBaF : 2000, (D 2007)
daRiusH MeHRJui : (H 1994)
MaRZieH MesHKiNi : (D 2007)
taHMiNeH MiLaNi : (D 2007)
aMiR NadeRi : (H 1992)
JaFaR paNaHi : 1995, 2006
saRa RasteGaR : 2014
aRasH t. RiaHi : 2005
soHRaB sHaHid-saLess : (H 1979)
M.-aLi soLey MaNZadeH : 241
NasseR taGHVai : 1999

IRLANDE
aNNe CLeaRy : 2003
deNis CoNNoLLy : 2003
toNy doNoGHue : 2011
aLaN HoLLy : 2012
NeiL JoRdaN : 2001
adRieN MéRiGeau : 2012
daVid o’ReiLLy : 2011

ISLANDE
BeNediKt eRLiNGssoN : 2014
FRidRiK tHoR FRidRiKssoN : 1993, 1996, 2000
CaNaN GeRede : 2000
aGust GudMuNdssoN : 2000
HRaFN GuNNLauGssoN : 2000
GudNy HaLLdoRsdottiR : 2000
daGuR KaRi : 2003
HiLMaR oddssoN : 1997, 2000
asdis tHoRoddseN : 1993, 2000

ISRAËL
taWFiK aBu WaeL : 2004
yaeL BaRtaNa : 2006
GiLi doLeV : 2010
RoNit eLKaBetZ : 2011
sHLoMi eLKaBetZ : 2011
HadaR FRiedLiCH : 2012
aMos GitaÏ : (H 2003), 2005, 2006, 2014
RoN HaViLio : 2007
doVeR KosasHViLi : 2001
aVi MoGRaBi : 2005, 2013

daVid peRLoV : 2006
KeReN yedaya : 2004
yaKy yosHa : 1978

ITALIE
GiaNNi aMeLio : 1976, (H 1995)
LuCio d’aMBRa : 2007
yuRi aNCaRaNi : 2013
aNdRea aNdeRMaNN : 1976
MiCHeLaNGeLo aNtoNioNi : 1985
FRaNCesCa aRCHiBuGi : 1991
daRio aRGeNto : 1985
pupi aVati : 1982, (H 1983)
GiaN VittoRio BaLdi : 1975
eNZo BaRBoNi : 2014
MaRCo BeLLoCCHio : 1999, 2004, 2012
eduaRdo BeNCiVeNGa : 1993
CaRMeLo BeNe : 1976
RoBeRto BeNiGNi : 1998
FRaNCesCa BeRtiNi : (R 1993), 2001
BeRNaRdo BeRtoLuCCi : 1995
Giuseppe BeRtoLuCCi : 1990, (H 1998)
aLessaNdRo BLasetti : 2014
MauRo BoLoGNiNi : (H 1977)
Lyda BoReLLi : (R 1995)
LuiGi RoMaNo BoRGNetto : 1994
MaRio BReNta : 1975, 1989, 1994, 2011
Guido BRiGNoNe : 1994
FRaNCo BRusati : 1985, 2005
MiMMo CaLopResti : 1998
MaRio CaMeRiNi : 1997
GiaCoMo CaMpiotti : 1990
FaBio CaRpi : 1974, 1975
MaRio CaseRiNi : 1995
ReNato CasteLLaNi : 1997
LiLiaNa CaVaNi : (H 1974), 2011
LuiGi CHiaRiNi : 1997
LuiGi CoMeNCiNi : 1974, 2012
VittoRio CottaFaVi : 1982, 2001
VittoRio de siCa : (R 1991), 2007, 2012, 2014
aNdRe deed : 2007, 2012
pippo deLBoNo : (H 2014)
Giuseppe de saNtis : (H 1997), 2012
CaRLo di CaRLo : 1978
uGo FaLeNa : 1993
LuiGi FaLoRNi : 2004
FeLiCe FaRiNa : 1987, 1992
FedeRiCo FeLLiNi : 1994, 1998, 2012
aGostiNo FeRReNte : 2007
Giuseppe FeRRaRa : 1975
MaRCo FeRReRi : 1975, 1985, 1993, 2014
MuRieL FLis-tRÈVes : 2012
MiCHeLaNGeLo FRaMMaRtiNo : 2004
RiCCaRdo FReda : 1975
daNieLe GaGLiaNoNe : 2001
CaRMiNe GaLLoNe : 1995
pieRGioRGio Gay : 1999, 2001
Matteo GaRRoNe : 2008, 2012
auGusto GeNiNa : 2005, 2007, 2011
pietRo GeRMi : 2009
eMiLio GHioNe : 1993, (R 1998)
yeRVaNt GiaNiKiaN, aNGeLa RiCCi LuCCHi : 
2004, 2014
GiuLio GiaNiNi : 2010
paoLo GioLi : 2008
FRaNCo GiRaLdi : 1975, (H 1978)
MaRCo tuLLio GioRdaNa : 2003
FaBio GRassadoNia : 2011, 2013
auReLio GRiMaLdi : 2001
eNRiCo GuaZZoNi : 1995, 1996
CaRLo LiZZaNi : 1999
GeRoLaMo Lo saVio : 1993

daNieLe LuCHetti : 1996
eMaNueLe LuZZati : 2010
MaCiste : (R 1994)
aNNa MaGNaNi : (R 1987)
saLVatoRe MaiRa : 1994
aNtoNio MaRGHeRiti (dit aNtHoNy 
daWsoN) : 2011
FeBo MaRi : 1993
GioVaNNi MaRtedi : 1997
CaMiLLo MastRoCiNQue : 1997
CaRLo MaZZaCuRati : 1988, (H 2001)
piNa MeNiCHeLLi : (R 1996)
saLVatoRe MeReu : 2013
GiaNFRaNCo MiNGoZZi : 1975, 1993
MaRio MoNiCeLLi : (H 1986), 1990, 1999, 
2012
GiuLiaNo MoNtaLdo : 2014
peteR deL MoNte : (H 1982), 1996
NaNNi MoRetti : 1977, 1986, 2011
BaLdassaRRe NeGRoNi : 1993, 1996, 2012
eRMaNNo oLMi : 1975, 1976, (H 1987), 2004
NiNo oXiLia : 1993, 1995, 1996
aMLeto paLeRMi : 1986, 1995, 1996
pieR paoLo pasoLiNi : 2004, 2012
GioVaNNi pastRoNe : 1996
euGeNio peReGo : 1996
eLio petRi : 2010
aNtoNio piaZZa : 2011, 2013
paoLo pietRaNGeLi : 1975
doNata piZZato : 2002
MiCHeLe pLaCido : (H 1999)
FeRdiNaNdo MaRia poGGioLi : (R 1994), 
1997
diNo Risi : 1982, (H 1994), 1995
MaRCo Risi : 1999
RoBeRto RoBeRti : 1993
aLiCe RoHRWaCHeR : 2011, 2014
FaLieRo Rosati : 1979
FRaNCesCo Rosi : (H 2002)
MaRio RuspoLi : 2004
RoBeRto saN pietRo : 1999
doNato saNsoNe : 2011
spiRo sCiMoNe : 2004
ettoRe sCoLa : (H 1976), 2009, 2014
GustaVo seReNa : 1993
LuiGi seRVeNti : 2007
VittoRio de seta : (H 1977), 1985
FRaNCesCo sFRaMeLi : 2004
MaRio soLdati : 1997
siLVio soLdiNi : (H 2000)
seRGio soLLiMa : 2011
aLdo taMBeLLiNi : 2013
paoLo et VittoRio taViaNi : 1973
GiaNLuiGi toCCaFoNdo : (H 2013)
RiCKy toGNaZZi : 1989
toto : (R 1986)
LuCiaNo toVoLi : (H 1985), 1993, 2006, 2012
auGusto tRetti : 1976
FLoRestaNo VaNCiNi : 1976, (H 1977)
LuCHiNo VisCoNti : 2005
edoaRdo WiNspeaRe : 1997
MauRiZio ZaCCaRo : 1997, 2000
LuiGi ZaMpa : 2012
VaLeRio ZuRLiNi : 1985, (R 1995), 2005, 2006

JAPON
KoHei aNdo : 1975
HeiNosuKe GosHo : 1985, (R 1986)
JuN iCHiKaWa : 1995
KoN iCHiKaWa : 1978, 1985, (H 1987)
tadasHi iMai : 1985
sHoHei iMaMuRa : 1982, (H 1991)
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soGo isHii : 1998
daisuKe ito : 1985, 2002
Katsu KaNai : 1975
NaoMi KaWase : 1997, 2007, 2014
KeisuKe KiNosHita : 1985, 1996
taKesHi KitaNo : 2006
teiNosuKe KiNuGasa : 1975, 2002
MasaKi KoBayasHi : 1985, (H 1989)
MasaRu KoNuMa : 2006
HiRoKaZu KoRe-eda : 2004, (H 2006), 2013
aKiRa KuRosaWa : 1976, 2013
KiyosHi KuRosaWa : 1999
yasuZo MasuMuRa : 1985
KeNJi MiZoGuCHi : 1978, 2002
KiRiRo uRayaMa : 2009
yosHiMitsu MoRita : 1984
MiKio NaRuse : 2002
NoBuHiKo oBayasHi : 1983
KoHei oGuRi : 1982
Hideo oHBa : 1996
MaRiKo oKada : (H 1996)
NaGisa osHiMa : 1976, 2011
yasuJiRo oZu : 1978, 1996, 2002
yoiCHi sai : 2005
MotoHasHi seiiCHi : 1999, 2003
MiNoRu sHiBuya : 1996
KaNeto sHiNdo : 2008 
NoBuHiRo suWa : 2004, 2009, 2013
isao taKaHata : (H 2007)
Naoto taKeNaKa : 1995
tsuRuHiKo taNaKa : 2002
toMotaKa tasaKa : 2002
satosHi KoN : 2009
sHuJi teRayaMa : 1975
sHiRo toyoda : 1985
toMu uCHida : (R 1997)
taKato yaBuKi : 2005, 2008
KÔJi yaMaMuRa : (H 2011)
Mitsuo yaNaGiMaCHi : 1982, 1985,  
(H 1990)
KiJu yosHida : 1973, 1974, (H 1996), 2002
KiMisaBuRo yosHiMuRa : 1996

KAZAKHSTAN
seRiK apRyMoV : 1990
aLeKsaNdR BaRaNoV : 1990
seRGey dVoRtseVoy : (H 2010)
BaKHit KiLiBaeV : 1990
RaCHid NouGMaNoV : 1990
KaLyKBoK saLyKoV : 1990
taLGat teMeNoV : 1990

KIRGHIZISTAN
ayGuL BaKaNoVa : 2014
BoLotBeK CHaMCHieV : 1990
KadyRJaN KydyRaLieV : 1990
toLoMouCH oKeeV : 1990

KOWEÏT
KHaLid siddiK : 1974

LETTONIE
MaRis BRiNKMaNis : 2010
JaNis CiMeRMaNis : 2010
aNsis epNeRs : 1989
HeRZ FRaNK : 1988, 1989
JaNis KaLeJs : 2008
aRVids KRieVs : 1989
eLVaLds LaCis : 2010
GuNaRs piesis : 1989
JuRis podNieKs : 1989
MaRis putNiNs : 2003, 2008

daCe RiduZe : 2001, 2010
aLeXaNdRe RusteiKis : 1989
NiLs sKapaNs : 2001, 2003
Gatis sMits : 2008 
peteRis tRups : 2003
aNNa ViduLeJa : 2008 

LIBAN
Ziad aNtaR : 2008
daNieLLe aRBid : (H 2008), 2012
GeoRGes HaCHeM : 2011
NadiNe LaBaKi : 2007
WaeL NouReddiNe : 2006
GHassaN saLHaB : 2002, (H 2010)

LITUANIE
sHaRuNas BaRtas : 1996, 1997
saouiLious BeRJiNis : 1989
aLGuiRdas daousa : 1989
aLMaNtRas GRiKeVitCHious : 1989
Vitautas JaLaKeVitCHious : 1989
aRuNas JeBRiuNas : 1989
GiNtaRas MaKaReViCius : 2005
JoNas MeKas : 1997, 2013
aLGiMaNtas puipa : 1984, 1989
RiMas saKaLausKas : 2011

LUXEMBOURG
aNdy BausCH : 2001

MACÉDOINE
KaRpo GodiNa : 1990
teoNa stRuGaR MiteVsKa : 2008
sVetoZaR RistoVsKi : (D 2005)

MADAGASCAR
BeNoit RaMaMpy : 1984

MALAISIE
yasMiN aHMad : (D 2009)
NaeiM GHaLiLi : (D 2009)
Woo MiNG JiN : (D 2009)
JaMes Lee : (D 2009)
deepaK KuMaRaN MeNoN : (D 2009)
aMiR MuHaMMad : (D 2009)
taN CHui Mui : (D 2009)
LieW seNG tat : (D 2009)
Ho yuHaNG : (D 2009)

MALI
MaMBaye CouLiBaLy : 1997

MAROC
souHeL BeN BaRKa : 1975
FaouZi BeNsaidi : 2003

MAURITANIE
Med HoNdo : 1974
aBdeRRaHMaNe sissaKo : 1997, (H 2002), 
2006, 2014

MEXIQUE
NiCoLas eCHeVaRRia : 2010
FeRNaNdo eiMBCKe : 2008
aMat esCaLaNte : 2008
eMiLio FeRNaNdeZ : (R 1993)
MiCHeL FRaNCo : 2012
pedRo GoNZaLeZ-RuBio : 2010
CaRLos HaGeRMaN : (D 2011)
JaiMe HuMBeRto HeRMosiLLo : 1991, (H 1994)
pauL LeduC : (H 1991)
dieGo LuNa : 2010

daVid paBLos : (D 2011)
RiGoBeRto péReZCaNo : 2010
aRtuRo peReZ toRRes : (D 2011)
euGeNio poLGoVsKy : (D 2011)
CaRLos ReyGadas : 2002, 2005
eNRiQue RiVeRo : 2009
aRtuRo RipsteiN : (H 1993), 2000
JuaN CaRLos RuLFo : (D 2011)
CaRLos saLCes : 2003
José Luis VaLLe : 2013
FRaNCisCo VaRGas QueVedo : 2006

MONGOLIE
ByaMBasuReN daVaa : 2004

NIGER
NeWtoN i. aduaKa : 2007
LaM iBRaHiM dia : 2000
ouMaRou GaNda : 1973, 1984
daMouRe ZiKa : 2000

NORVÈGE
MaRtiN aspHauG : 2005
eVeN BeNestad : 2002
aNJa BReieN : (H 2003), 2013
oddVaR BuLL tuHus : 1975
aRiLd FRoLiCH : 2005
BodiL FuRu : 2006
NiLs Gaup : 2006
Lasse GLoMM : 1988
eRiCK GustaVsoN : 1999
BeNt HaMeR : 2003, 2005, (H 2009)
KNut eRiK JeNseN : 1993, 1998, 2001
BodiL FuRu : 2006
saRa JoHNseN : 2005
aNita KiLLi : 2003
aNNe HoeGH KRoHN : 2000
toRuN LiaN : 2000
eRiK LØCHeN : 2011
peR MaNiNG : 2006
MaGNus MaRteNs : 2005
RaNdaLL MeyeRs : 2003
HaNs petteR MoLaNd : 2003, 2005
teRJe RaNGNes : 2005
tHoMas RoBsaHM : 2005
eRiK sKJoLdBJÆRG : 2006
aRNe sKoueN : (H 1999), 2005
paL sLetauNe : 1997
iNGeBJoRG toRGeRseN : 2005
JoaCHiM tRieR : 2011
MoRteN tyLduM : 2005
NiLLe tystad : 2000
LiV uLLMaNN : (H 2005)

NOUVELLE-ZÉLANDE
CHRistiNe JeFFs : 2001
doN MC GLasHaN : 2003
HaRRy siNCLaiR : 2003

OUZBÉKISTAN
dJaKHoNGuiR FaiZieV : 1990
aLi KHaMRaeV : 1981, 1988, (H 1990)
ZouLFiKaR MousaKoV : 1990
BaKo sadyKoV : 1992, 1995

PALESTINE
aLi NassaR : 1999
eLia suLeiMaN : 2009

PAYS-BAS
daNNieL daNNieL : 1988
MiCHaeL dudoK de Wit : 2003, 2004



Heddy HoNiGMaNN : (H 2013)
JoRis iVeNs : (H 1979), 2004, 2009
tessa Joosse : 2010
MisCHa KaMp : 2006
JeRoeN KooiJMaNs : 2007
NaNouK LeopoLd : 2008 
MeLViN Moti : 2006
JeRoeN oFFeRMaN : 2003, 2004
Joost ReKVeLd : 2009
JuLiKa RudeLius : 2006 
Rada sesiC : 2003
RaMoN sWaaB : 2002
FRaNs VaN de staaK : 2001
JoHaN VaN deR KeuKeN : 2004
Guido VaN deR WeRVe : 2007
aLeX VaN WaRMeRdaM : 2012

PÉROU
dieGo et daNieL VeGa : 2010

PHILIPPINES
LiNo BRoCKa : 1982
BRiLLaNte MeNdoZa : 2007, 2008
KidLat taHiMiK : 1977

POLOGNE
teResa BadZiaN, 2011
LuCJaN deMBiNsKi : 2011
sLaWoMiR FaBiCKi : 2003
aLeKsaNdRa GoWiN : 2014
iReNeusZ GRZyB: 2014
WoJCieCH JeRZy Has : (H 1980), 1986, 1996
aGNiesZKa HoLLaNd : 1985, 1986, 2009, 2011
Lidia HoRNiCKa : 2011
JoaNNa JasiNsKa : 2011
JeRZy KaWaLeRoWiCZ : 1979, 1983, (H 1987), 
1991, 1998, 1999, 2013
KRZysZtoF KiesLoWsKi : 1980, (H 1988), 
1989, 1994, 2002
aNdRZeJ KoNdRatiuK : 1996
tadeusZ KoNWiCKi : 1974, (H 1982), 1983
GRZeGoRZ KRoLiKieWiCZ : 1974
KaZiMieRZ KutZ : (H 1981)
JaN LeNiCa : 1979, (H 1980), 1994, 2010
WitoLd LesZCZyNsKi : 1987
MaRCeL LoZiNsKi : 2004
JaNusZ MaJeWsKi : 1977, 1981
LeCH MaJeWsKi : 1998, 2000, 2004
aLiNa MaLisZeWsKa : 2011
WoJCieCH MaRCZeWsKi : (H 1990), 1991
LeCHosLaW MaRZaLeK : 2011
JaNusZ MRoZoWsKi : 2009
JoZeF piWKoWsKi : 1989, 1991
MaRCiN sauteR : 2010
JeRZy sKoLiMoWsKi : (H 1992), 2008, 2011
JeRZy stuHR : 2001
HaRouN taZieFF : 2014
piotR tRZasKaLsKi : (D 2005)
aNdRZeJ WaJda : 1977, (H 1979), 2011, 2012
KRZysZtoF ZaNussi : (H 1983), 2001

PORTUGAL
LauRo aNtoNio : 1980
JoÃo BoteLHo : 1986, 1994, (H 1999)
aNtoNio CaMpos : 1975, (H 1994)
JoÃo CaNiJo : (H 2012)
MaRGaRida CaRdoso : 2005
pedRo Costa : (H 2001)
MaRia de MedeiRos : 2000
MaNoeL de oLiVeiRa : (H 1975), 2001
a.p. de VasCoNCeLos : 1975
MiGueL GoMes : (H 2012)

JoÃo MaRio GRiLo : 1994, (H 2000)
FeRNaNdo Matos siLVa : 1975
Joao CesaR MoNteiRo : (H 1992), 1994
Jose aLVaRo MoRais : 1988
JoÃo NiCoLau : 2012
JoaQuiM piNto : 1994
aNtoNio Reis : 1975, 1989
Luis FeLipe RoCHa : 1981, 1996
pauLo RoCHa : 1975, 1982, 1998, 2001
MoNiQue RutLeR : 1980
aLBeRto seiXas saNtos : 1975
MaNueLa seRRa : 1986
Rui siMoes : 1981
LeoNeL VieiRa : 1998
teResa ViLLaVeRde : 1995, 1998, 1990, 2010

RÉPUBLIQUE TCHÈQUE
KaReL aNtoN : 1997
JiRi BaRta : 2014
FRaNtiseK Cap : 1997
HuGo Haas : 1997
JuRaJ HeRZ : 1980
daVid JaRaB : (D 2005)
JaRoMiL JiRes : 1974, 1980, (H 1999)
CaRL JuNGHaNs : 1997
KaReL KaCHyNa : 1990, (H 1996), 2000
Vit KLusaK : (D 2005)
VaCLaV KRsKa : 1997
JaN KuCeRa : 2010
aNeta KyRoVa : 2014
GustaV MaCHaty : 1997, 2007
aLeKsaNdaR MaNiC : (D 2005)
JiRi MeNZeL : (H 1990)
ZdeNeK MiLeR : 2007, 2014
aLiCe NeLLis : 2000
iVaN passeR : 1976, (H 1990)
LiBoR piXa : 2014
VLasta pospisiLoVa: 2014
pReMysL pRaZsKy : 1997
FiLip ReMuNda : (D 2005)
JoseF RoVeNsKy : 1997
eVa sKuRsKa : 2014
VeRa siMKoVa : 2010
MiRosLaV stepaNeK : 2014
daVid suKup : 2014
oNdReJ sVadieNa : 2011
JaN sVaNKMaJeR : (H 2001), 2004, 2011, 2014
JaNa tesaRoVa : 2004
MiLos toMiC : 2010
JiRi tRNKa : 2012, 2014
ZdeNeK tyC : 1995
HeRMiNa tyRLoVa : 2014
otaKaR VaVRa : 1997
dRaHoMiRa ViHaNoVa : 1992, 1995, 2001
FRaNtiseK VLaCiL : 1973, (H 1992)
VaCLaV VoRLiCeK : 2014
JiRi Weiss : 1993
petR ZeLeNKa : 1998
KaReL ZeMaN : 1990, (R 2002), 2014

ROUMANIE
CaLiN daN : 2008
Radu GaBRea : 1982
HaNNo HÖFeR : 2009
RaZVaN MaRCuLesCu : 2009
CRistiaN MuNGiu : 2007, 2009
CRistiaN NeMesCu : 2007, 2011
LuCiaN piNtiLie : 1979, 1996, 2007, (H 2010)
daN pita : 1984, (H 1990)
CoNstaNtiN popesCu : 2009
CoRNeLiu poRuMBoiu : 2006
CRisti puiu : (D 2005)

adRiaN sitaRu : 2012
ioaNa uRiCaRu : 2009
MiRCea VeRoiu : 1985, (H 1986)

RUSSIE
VadiM aBdRaCHitoV : 1983, 1985, 1995
seMioN aRaNoVitCH : 1995
ViKtoR aRistoV : 1995
aLeKsaNdR asKoLdoV : 1988
LeV ataMaNoV : 2008
aLeKseÏ BaLaBaNoV : 1997, 1998
BoRis BaRNet : (R 1982), 1999, 2014
eVGueNi BaueR : (R 1995)
MiKHaiL BeLiKoV : 1982
seRGueÏ BodRoV : 1990, 1993, (H 1997)
Lidia BoBRoVa : 1995
KaReN CHaKHNaZaRoV : 1999, (H 2000)
LaRissa CHepitKo : 1978, 1988
VassiLi CHouKCHiNe : 1975, 1988
yaNa dRouZ : 1995
iVaN dyKHoVitCHNy : 1995
seRGueÏ M. eiseNsteiN : 2014
FRiedRiCH eRMLeR : 2014
deNis eVstiGNeeV : 1995
NiKoLaÏ GouBeNKo : 1981
aLeKsei GueRMaN sR : 1977, (H 1986)
aLeXei GeRMaN JR : 2010
edouaRd ioGaNsoN: 2014
LouRi JeLiaBouJsKi : 2007
aLeKsaNdR KaÏdaNoVsKi : 1989, (H 1992)
VitaLi KaNeVsKi : 1990
iLya KHaRZHaNoVsKy : (D 2005)
VLadiMiR KHotiNeNKo : 1995
MaRLeN KHoutsieV : (H 2003)
aNdRei KHRJaNoVsKi : 1992
eLeM KLiMoV : 1984
ViatCHesLaV KRiCHtoFoVitCH : 1991
KoNstaNtiN LopouCHaNsKi : 1995, 2007
paVeL LouNGuiNe : 1998
seRGei LoZNitsa : 2006, 2010
youRi MaMiNe : 1995
NiKita MiKHaLKoV : 1977, 1979
aNdRei MiKHaLKoV-KoNtCHaLoVsKi : 1988
seRGuei oVtCHaRoV : 1988
FedoR oZep : 1999
GLeB paNFiLoV : 1982, (H 1988)
aLeXaNdRe petRoV : 2013
VseVoLod poudoVKiNe : 1999
oLGa pReoBRaJeNsKaia : 2014
JaKoV pRotaZaNoV : 1999, 2014
youLi RaiZMaN : 1984
aBRaM RooM : (R 1994), 2008, 2014
aNdRei sMiRNoV : 1988
aLeKsaNdR soKouRoV : 1988, 1989, (H 
1993), 1995, 1997
LadisLas staReWitCH : 1993, (R 2009)
aNNa steN : (R 1999)
aNdReÏ taRKoVsKi : 1988, 1992
petR todoRoVsKi : 1984
dZiGa VeRtoV : 2014
KiRiLL ZeReBReNNiKoV : 2009

SÉNÉGAL
Moussa yoRo BatHiLy : 1984
dJiBRiL diop MaMBety : 1995
saFi Faye : 1984
aLaiN GoMis : 2012
seMBeNe ousMaNe : 1973, 2004, (H 2005)

SERBIE
BRaNKo BaLetiC : 1984
sRdaN GoLuBoViC : 2013
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VeFiK HadZisMaJLoViC : 1982, 1983, (H 
1985), 1989
sRdJaN KaRaNoViC : 1982, 1983, (H 1985), 
1989
dusaN KoVaseViC : (D 2005)
dusaN MaKaVeJeV : 1975, (H 1988)
GoRaN MaRKoViC : (H 1985), 1988, 1989, 
1992, 2009
GoRaN pasKaLJeViC : (H 1997), 2005
ZiVoJiN paVLoViC : 1982, (H 1983)
aLeKsaNdaR petRoViC : (H 1986)
Misa MiLos RadiVoJeViC : (H 1990)
NiKoLa RaJiC : 1977, 1979
BoRisLaV saJtiNaC : 1977
sLoBodaN siJaN : 1981

SLOVAQUIE
MiRa FoRNay : 2013
dusaN HaNaK : (H 1990)
JuRaJ JaKuBisKo : (H 1998)
MaRtiN suLiK : 1996
steFaN uHeR : (H 1991)

SLOVÉNIE
MatJaZ KLopCiC : (H 1984)
VassiLi siLoViC : 1999
VLado ŠKaFaR : 2011

SRI LANKA
LesteR JaMes peRies : (H 1980), 2003
pRasaNNa VitHaNaGe : 1999

SUÈDE
Roy aNdeRssoN : 2000, 2007
LaRs aRNHeNius : 2005
Lisa asCHaN, 2011
JeNs assuR : 2013
iNGMaR BeRGMaN : 1984, 2005
NatHaLie dJuRBeRG : 2005
GÖRaN du Rees : 1995
iVo dVoRaK : 1976
patRiK eKLuNd : 2011
GReta GaRBo : (R 2010)
aNdReas GediN : 2005
Lasse HaLLstRÖM : 2002
steFaN JaRL, JaN LiNdQVist : 1981
staFFaN LaMM : 1993
MiCHaL LesZCyLoWsKi : 1988, 1989
GuNNeL LiNdBLÖM : 1977
KataRiNa LÖFstRÖM : 2005, 2009
sVeN NyKVist : 2005
steFaN otto : 2005
eRiK a. petsCHLeR : 2010
LaRs siLtBeRG : 2008
oLa siMoNssoN : 2003, 2011
aLF sJÖBeRG : (R 1985), 2001, 2014
ViLGot sJÖMaN : 1974
ViCtoR sJÖstRÖM : (R 1984), 2001, 2010
MauRitZ stiLLeR : (R 1987), 1988, 2007, 2010
JoHaNNes stJÄRNe NiLssoN : 2003, 2011
JaN tRoeLL : (H 1984), 1997, 2005
Gosta WeRNeR : 1987
Bo WideRBeRG : (H 1986), 1997

SUISSE
JeaN-FRaNCois aMiGuet : 2004
KaVeH BaKHtiaRi : 2013
aLVaRo BiZZaRi : 1975
stepHaNe BLoK : 2004
pieRRe-yVes BoRGeaud : (D 2004), 2008, 2009
JeaN-stepHaNe BRoN : (D 2004), 2010
RiCHaRd diNdo : 1977, 2004

JoCHeN eHMaNN : 2010
adRiaN FLÜCKiGeR : 2010
peteR VoN GuNteN : 1975
pasCaL HoFMaNN : 2010
MaRKus iMHooF : 1987
BeNNy JaBeRG : 2010
XaVieR KoLLeR : 1991
JadWiGa KoWaLsKa : 2010
peteR LieCHti : 2005, 2009, (H 2010), 2014
uRsuLa MeieR : (D 2004), 2008
GaeL MetRoZ : 2009
MiCHaeLa MÜLLeR : 2013
FRedi M. MuReR : (H 1991)
ViNCeNt pLuss : (D 2004), 2009
JeaN-Louis poRCHet : 2010
dustiN Rees : 2010
JeaNiNe ReuteMaNN : 2010
MaRiNa Rosset : 2010
CLaudia RÖtHLiN : 2010
daNieL sCHMid : 1976, (H 1994), 2002, 2006
CHRistiaN sCHoCHeR : 2008
GeoRGes sCHWiZGeBeL : 2010, (H 2013)
MaRie-eLsa sGuaLdo : 2013
RoMaN siGNeR : 2005
aLaiN taNNeR : (H 1985), 2006

SYRIE
douRid LaHHaM : 1985
ossaMa MoHaMMed : 2014
taWFiQ saLaH : 1973
saMiR ZiKRa : 1987

TADJIKISTAN
VaLeRi aKHadoV : 1990
WiaM siMaV BediRXaN : 2014
daVLat KHudaNaZaRoV : 1990
BaKHtyaR KHudoJNaZaRoV : 1994
JaMsHed usMoNoV : 1999, 2002

TAÏWAN
Hou Hsiao-HsieN : (H 1988), 1998, 2007
aNG Lee : 2003
LiN CHeNG-sHeNG : 2003
FRed taN : 1988
tsai MiNG-LiaNG : 1997, 1998, 2004
edWaRd yaNG : 2000
Midi Z : (D 2014)

TCHAD
MaHaMat-saLeH HaRouN : 2002, 2010, (H 
2011), 2013

THAÏLANDE
siVaRoJ KoNGsaKuL : 2011
peN-eK RataNaRuaNG : 2009
aNoCHa suWiCHaKoRNpoNG : 2010
apiCHatpoNG WeeRasetHaKuL : 2004

TUNISIE
FeRid BouGHediR : 1973, 1984, 1990
BeN HaLiMa : 1973
H. BeN KHaLiFat : 1973
NaCeuR KtaRi : 1976
MaHMoud BeN MaHMoud : 1983
MouFida tLatLi : 1994

TURKMÉNISTAN
KHaLMaMed KaKaBaeV : 1990
KHodJaKouLi NaRLieV : 1990

TURQUIE
tuNC BasaRaN : 1989

NuRi BiLGe CeyLaN : 2003, 2006, (H 2009), 
2014
NesLi CoLGeCeN : 1986
ZeKi deMiRKuBuZ : 1999
ReHa eRdeM : 2007, 2009
peLiN esMeR : 2013
seRiF GÖReN : 1984, 1987
seMiH KapLaNoGLu : 2010
ÖMeR KaVuR : 1992, (H 1996), 1997
eRdeN KiRaL : 1987
oRHaN oGuZ : 1988
ZeKi ÖKteN : 1980, 1981
KaZiM ÖZ : 2002
aLi ÖZGeNtuRK : 1980, 1983
yaVuZ ÖZKaN : 1981
tayFuN piRseLiMoGLu : 2011
tÜRKaN soRay : 1982
yesiM ustaoGLu : 1999
seLMa ViLHuNeN : 2014
atiF yiLMaZ : 1982, 1985, 1987
deRVis ZaiM : 1998

UKRAINE
RoMaN BaLaiaN : 1988
youRi iLieNKo : (H 1991)
aNatoLiy LaVReNisHyM : 2012
iGoR MiNaieV : 1988
MaRK ossepiaN : 1988
iHoR podoLCHaK : 2008 
MyRosLaV sLaBosHpytsKJy: 2014

URUGUAY
CesaR CHaRLoNe : 2007
eNRiQue FeRNaNdeZ : 2007
JuaN paBLo ReBeLLa : 2002, 2004
paBLo stoLL : 2002, 2004

VENEZUELA
Luis a. RoCHe : 1977
FiNa toRRes : 1985

VIETNAM
doaN MiNH pHuoNG : 2005
doaN tHaNH NGHia : 2005

ZAMBIE
RuNGaNo NyoNi : 2014
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Index des films

45 Ans • Andrew Haigh 189
800 Coups de fouet • Ge Guiyun, Zhou Keqin 107
A
À cinq heures de l’après-midi • Samira Makhmalbaf 76
À poings fermés • Jean-Jacques Kahn,  

Franck van Leeuwen 238
A Touch of Zen • King Hu 277
Addio del passato • Marco Bellocchio 37
Amants diaboliques (Les) • Luchino Visconti 154
Amnesia • Barbet Schroeder 191
Around the World in 50 Concerts • Heddy Honigmann  192
Assassin (The) • Hou Hsiao-hsien 58
At Home • Athanasios Karanikolas 193
Attendons demain ! • Hu Xionghua 105
Audience (L’) • Marco Ferreri 179
Autre Rive (L’) • George Ovashvili 89
B
Bague qui tue (La) - Les Vampires 2 • Louis Feuillade 123
Belle endormie (La) • Marco Bellocchio 40
Bellissima • Luchino Visconti 156
Berger et la princesse (Le) • Yue Lu 105
Blind Dates • Levan Koguashvili 92
Bous bous mie (La) • Louis Feuillade 133
Bout de Zan vole un éléphant • Louis Feuillade 133
Boutique des pandas (La) • Shen Zuwei, Zhou Keqin 107
Bouton de nacre (Le) • Patricio Guzmán 195
Branche de salut – Tih-Minh 9 (La) • Louis Feuillade 130
Brides • Tinatin Kajrishvili  95
Buongiorno, notte • Marco Bellocchio 36
C
Café Lumière • Hou Hsiao-hsien 55
Cahier (Le) • Hana Makhmalbaf 79
Cambodia 2099 • Davy Chou 238
Caravage • Alain Cavalier 190
Carlos • Olivier Assayas 20
Cauchemars et superstitions   • Victor Fleming 173
Cemetery of Splendour • Apichatpong Weerasethakul 196
Cerf aux neuf couleurs (Le) • Qian Jiajun, Dai Tielang 107
Cerf d’eau (Le) • Zhou Keqin 109
Chez les fous – Tih-Minh 5 • Louis Feuillade 129
Chiens égarés • Marziyeh Meshkiny 73
Chine est proche (La) • Marco Bellocchio  27
Chorus • François Delisle 197
Cité des dangers (La) • Robert Aldrich 180
Cité des douleurs (La) • Hou Hsiao-hsien 50
Close-Up • Abbas Kiarostami 80
Comment Samira a fait Le Tableau noir •  

Maysam Makhmalbaf 77
Convoi de la peur (Le) • William Friedkin 181
Coq chante à minuit (Le) • You Lei 106
Corps de la ville (Le) • Nicolas Habas 256
Correspondances • Vincent Lapize 257
Cosmodrama • Philippe Fernandez 200
Cri du milan noir (Le) • François Perli 238
Cryptogramme rouge - Les Vampires 3 (Le) •  

Louis Feuillade 123

Cycliste (Le) • Mohsen Makhmalbaf 64
Cyclone à la Jamaïque • Alexander Mackendrick 148
D
Daddy’s School • Hassan Solhjou 81
Damnés (Les) • Luchino Visconti 163
Dans mon quartier, il y a un homme qui danse  

sans musique • François Perlier 257
Des Apaches • Nassim Amaouche 201
Désordre • Olivier Assayas 12
Destinées sentimentales (Les) • Olivier Assayas 18
Deux Amis (Les) • Louis Garrel 202
Deux Drames dans la nuit – Tih-Minh 2 •  

Louis Feuillade 128
Document 29 – Tih-Minh 11 (Le) • Louis Feuillade 130
Don’t Think I’ve Forgotten Cambodia’s  

Lost Rock and Roll • John Pirozzi  203
E
Eau froide (L’) • Olivier Assayas 14
Écureuil coiffeur (L’) • Pu Jiaxiang 109
Eka et Natia, chronique d’une jeunesse géorgienne •  

Nana Ekvtimishvili, Simon Gross 93
El Club • Pablo Larrain 204
En traversant la montagne des singes • Wang Shuchen 104
Étage du dessous (L’) • Radu Muntean 205
Étranger (L’) • Luchino Visconti 162
Évasion du mort - Les Vampires 5 (L’) • Louis Feuillade 124
Évocation – Tih-Minh 7 • Louis Feuillade 129
F
Fantômas • Louis Feuillade 120
Fantômas 1 • Louis Feuillade 120
Fantômas contre Fantômas - Fantômas 4 •  

Louis Feuillade 121
Fatima • Philippe Faucon 206
Faux Magistrat - Fantômas 5 (Le) • Louis Feuillade 121
Fils de Saul (Le) • László Nemes  207
Fin août, début septembre • Olivier Assayas 17
Fleurs de Shanghai (Les) • Hou Hsiao-hsien 53
Flowers of TaIpei – Taiwan New Cinema • Chinlin Hsieh 59
Flûte du bouvier (La) • Te Wei, Qian Jiajun 105
Fog • John Carpenter 251
Forever • Margarita Manda 208
Fous à délier • Silvano Agosti, Marco Bellocchio,  

Stefano Rulli, Sandro Petraglia 28
Fui banquero • Émilie et Patrick Grandperret 209
G
Garçons de Fengkuei (Les) • Hou Hsiao-hsien 46
Gardener (The) • Mohsen Makhmalbaf 70
Goodbye South, Goodbye • Hou Hsiao-hsien 52
Grand Chantage (Le) • Alexander Mackendrick 147
Grelot du faon (Le) • Tang Cheng, Wu Qianjg 107
Grief of Others (The) • Patrick Wang 210
Grillon (Le) • You Lei 108
Guépard (Le) • Luchino Visconti 160
H
Henri IV • Marco Bellocchio 31
Hérisson et la pastèque (Le) • Wang Borong, Qian Jiaxin 106
Heure d’été (L’) • Olivier Assayas 19
HHH, portrait de Hou Hsiao-hsien • Olivier Assayas 16
Histoire de cinémas • Louise de Champfleury,  

Dominique Dindinaud 273
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Homme au complet blanc (L’) • Alexander Mackendrick 143
Homme dans la malle – Tih-Minh 4 (L’) • Louis Feuillade 128
Homme des poisons - Les Vampires 9 (L’) • Louis Feuillade 125
Hussard sur le toit (Le) • Jean-Paul Rappeneau 244
I
Innocent (L’) • Luchino Visconti 167
Innocents (Les) • Jack Clayton 175
Irma Vep • Olivier Assayas 15
J
Jag Mandir • Werner Herzog 185
Jiazi sauve les cerfs • Lin Wenxiao, Chang Guangxi 110
Jour où je suis devenue femme (Le) • Marziyeh Meshkiny 72
Journal de Xiao Lin (Le) • Hu Jinqing 106
Joy of Madness • Hana Makhmalbaf 78
Judex • Louis Feuillade 126
Jujubier de la vieille dame (Le) • Pu Jiaxiang 104
Justice – Tih-Minh 12 • Louis Feuillade 130
Juve contre Fantômas - Fantômas 2 • Louis Feuillade 121
K
Kandahar • Mohsen Makhmalbaf 69
Keep Smiling • Rusudan Chkonia 94
Koza • Ivan Ostrochovský 211
L
Lagourdette, gentleman cambrioleur • Louis Feuillade 133
Leçon (La) • Kristina Grozeva, Petar Valchanov 212
Légende de la fileuse (La) • Louis Feuillade 133
Lendemain (Le) • Magnus von Horn 213
Line of Credit • Salomé Alexi 88
Luchino Visconti • Carlo Lizzani 168
Luchino Visconti, le chemin de la Recherche,  

Histoire d’un film jamais réalisé • Giorgio Treves 169
Ludwig - Le Crépuscule des dieux • Luchino Visconti 165
Lumumba • Raoul Peck 245
M
Maggie • Alexander Mackendrick 145
Maître de la foudre - Les Vampires 8 (Le) •  

Louis Feuillade 125
Maître de marionnettes (Le) • Hou Hsiao-hsien 51
Mandarines • Zaza Urushadze 97
Mandy • Alexander Mackendrick 144
Mercredi 13 – Tih-Minh 10 • Louis Feuillade 130
Météore (Le) • François Delisle 199
Metteur en scène de mariages (Le) • Marco Bellocchio 38
Mia madre • Nanni Moretti 214
Mille et Une Nuits - l’inquiet (Les) •  

Miguel Gomes 215
Mille et Une Nuits - le désolé (Les) •  

Miguel Gomes 216
Mille et Une Nuits - l’enchanté (Les) •  

Miguel Gomes 217
Millennium Mambo • Hou Hsiao-hsien 54
Mister H • Bernard Payen 239
Monk (The) • The Maw Naing 218
Mort à Venise • Luchino Visconti 164
Mort qui tue (Le) - Fantômas 3 • Louis Feuillade 121
Mountains May Depart • Jia Zhang-ke 219
Musidora, la dixième muse • Patrick Cazals 137
My Name is Salt • Farida Pacha 220
Mystères de la villa Circé – Tih-Minh 3 (Les) •  

Louis Feuillade 128

N
New York 1997 • John Carpenter 252
Noces sanglantes - Les Vampires 10 (Les) •  

Louis Feuillade 125
Notre enfance à Tbilissi • Teona Grenade,  

Thierry Grenade 96
Notre petite sœur • Kore-Eda Hirokazu 221
Nourrice (La) • Marco Bellocchio 34
Nuit tombée (La) • Gaël Lépingle 239
Nuits blanches • Luchino Visconti 158
Nuits blanches du facteur (Les) • Andreï Kontchalovski 222
O
Oiseaux (Les) • Alfred Hitchcock 176
Oiseaux de nuit – Tih-Minh 6 (Les) • Louis Feuillade 129
Other Side (The) • Roberto Minervini 223
P
Paris s’éveille • Olivier Assayas 13
Peace to Us in Our Dreams • Sharunas Bartas 224
Petit Renard • Ge Guiyun 109
Petit Singe turbulent (Le) • Hu Jinqing 108
Petites Ruines (Les) • Anne-Line Drocourt,  

Rosalie Benevello, Robin Courtel 240
Peur de rien • Danielle Arbid 225
Philtre d’oubli – Tih-Minh 1 (Le) • Louis Feuillade 128
Pierrot-Pierrette • Louis Feuillade 132
Pinceau magique (Le) • Jin Xi 104
Plus fort que les bombes • Joachim Trier 226
Poings dans les poches (Les) • Marco Bellocchio  26
Pomme (La) • Samira Makhmalbaf 74
Poussières dans le vent • Hou Hsiao-hsien 49
Président (Le) • Mohsen Makhmalbaf 71
Prince de Hombourg (Le) • Marco Bellocchio 33
Prince Nezha triomphe du Roi Dragon (Le) •  

Wang Shuchen, Yan Dingxian, Ah Da 112
Psilocybe • Pascal-Alex Vincent 257
Pursuit of Loneliness • Laurence Thrush 227
R
Rabo de peixe • Joaquim Pinto, Nuno Leonel 228
Rambo • Ted Kotcheff 183
Rat marie sa fille (Le) • Wang Borong 108
Reaper (The) • Zvonimir Juric 229
Renard partage la galette (Le) • Jin Xuelin 110
Rêves de singe, les Studios d’Art de Shanghai •  

Julien Gaurichon 113
Rocco et ses frères • Luchino Visconti 159
S
Salam cinéma • Mohsen Makhmalbaf 66
San Mao à Shanghai • Zhang Chaoqun 105
San Mao, le petit vagabond • Ah Da, Zhu Kanglin 108
Sandra • Luchino Visconti 161
Saphir de Saint-Louis (Le) • José Luis Guerin 256
Satanas - Les Vampires 7 • Louis Feuillade 124
Senso • Luchino Visconti 157
Silence (Le) • Mohsen Makhmalbaf 68
Sils Maria • Olivier Assayas 21
Singes vont à la pêche (Les) • Shen Zhuwei 109
Sogni infranti. Ragionamenti e deliri •  

Marco Bellocchio 32
Sol y sombra • Musidora, Jacques Lasseyne 136
Soleil de plomb • Zvizdan 230
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Sourire de ma mère (Le) • Marco Bellocchio 35
Sous le voile – Tih-Minh 8 • Louis Feuillade 129
Spectacle sur le lac • Yu Zheguang 106
Spectre - Les Vampires 4 (Le) • Louis Feuillade 123
Spetters • Paul Verhoeven 182
Street Days • Levan Koguashvili 91
T
Tableau noir (Le) • Samira Makhmalbaf 75
Temps de l’amour (Le) • Mohsen Makhmalbaf 65
Terre éphémère (La) • George Ovashvili 90
Terre tremble (La) • Luchino Visconti 155
Tête coupée - Les Vampires 1 (La) • Louis Feuillade 122
Thing (The) • John Carpenter 253
Three Times • Hou Hsiao-hsien 56
Tierra de los toros (La) • Musidora 136
Tih-Minh • Louis Feuillade 127
Tournée • Tom Crebassa, Cynthia Calvi 240
Tout Nouveau Testament (Le) • Jaco van Dormael 231
Trafic • Jacques Tati 178
Trésor (Le) • Corneliu Porumboiu 232
Troisième Homme (Le) • Carol Reed 174
Tsamo • Anastasia Lapsui, Markku Lehmuskallio 233
Tu restes assis • Xia Tong Xu, Ambre Chatelain,  

Ramsham Rasia 240
Tueurs de dames • Alexander Mackendrick 246
U
Un brocart Zhuang • Qian Jiajun 111
Un été chez grand-père • Hou Hsiao-hsien 47
Un instant d’innocence • Mohsen Makhmalbaf 67
Un temps pour vivre, un temps pour mourir •  

Hou Hsiao-hsien 48
Une jeunesse allemande • Jean-Gabriel Périot 234
Until I Lose my Breath • Emine Emel Balcí 235
Usure du temps (L’) • Alan Parker 184
V
Vacanze in Val Trebbia • Marco Bellocchio 29
Vallée (La) • Ghassan Salhab 236
Vendémiaire • Louis Feuillade 131
Vie de Jean-Marie (La) • Peter van Houten 237
Vincere • Marco Bellocchio 39
Violence et passion • Luchino Visconti 166
Voyage du ballon rouge (Le) • Hou Hsiao-hsien 57
W
Whisky à gogo ! • Alexander Mackendrick 142
Y
Y aura-t-il de la neige à Noël ? • Sandrine Veysset 186
Yeux, la bouche (Les) • Marco Bellocchio 30
Yeux qui fascinent (Les)- Les Vampires 6 • Louis Feuillade 124
Z
Zhu Bajie mange la pastèque • Wan Guchan 104
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